
  


  
    
  


  
    «Si todavía existiera un yo de doce años y si tuviese a alguien que me diera una lista de 50 películas para ver, me parecería el mejor regalo del mundo» (Giuseppe Tornatore).


    ¿Cuáles son las películas que hay que ver para hacerse mayor? ¿Las que conmueven, las que hacen reír, pensar y aquellas que todo niño o joven debería ver para aprenderlo todo sobre el cine y, por qué no, sobre la vida?


    Este es un libro dirigido y editado por el director Giuseppe Tornatore que relata las 50 películas imprescindibles, desde la saga de Harry Potter para vivir una gran aventura y descubrir el valor de la amistad hasta El instante fugaz, para comprender lo importante que es afrontar la vida siendo fiel a uno mismo.


    Desde los grandes clásicos que han marcado una época hasta los éxitos cinematográficos más recientes, cada película se presenta para descubrir al lector, además de su argumento, sus temas principales, el director, los actores, anécdotas y curiosidades sobre el mundo del cine. En definitiva, toda la maravilla del cine de la mano de uno de los más grandes maestros de la cinematografía, a través de unas historias que no olvidará nunca.
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  Prólogo de Giuseppe Tornatore


  Si todavía existiera un yo de doce años, y si alguien me obsequiara con una relación de cincuenta películas que hay que ver, lo consideraría el regalo más bonito del mundo. Tendría a mi disposición una lista de maravillas creada por otros, y a mí solo me tocaría entrar en ese paraíso y conocerlo por fin. En la época en que yo tenía doce años, era mucho más complicado que ahora hacer algo así, porque no existían las plataformas de televisión ni los DVD. La verdad es que yo a los doce años ya había visto una cantidad enorme de películas, pero entonces no podías conseguirlas, no podías ver lo que querías cuando querías. La única posibilidad era ir a tu cine habitual y ver la oferta disponible en ese cine, la programación que había. Ahora el acceso a una película es inmediato, igual que el acceso a cualquier libro, tal vez aun más fácil. Por eso, si yo hoy tuviera doce años, aprovecharía esa posibilidad para ver de inmediato todas las películas de la lista.


  La selección propuesta en este libro incluye títulos muy interesantes, que son la historia y el presente del cine. El gran valor de esta lista reside en su variedad y su unidad: hay películas muy distintas entre sí por el tono de la narración, por las épocas en que están ambientadas, por el lenguaje en el que están contadas. Hay obras muy recientes, pero también filmes más antiguos. Y, a pesar de estas enormes diferencias, existen otras que las unen. Por ejemplo, la delicadeza de esa clase de películas que saben cómo dirigirse a un público muy joven, formado por chicas y chicos de todas las edades. O el tema del descubrimiento y de la relación con la diversidad, presente en muchas de estas obras. Y así podemos aprender que es necesario reconocer, aceptar y amar a quienes son distintos a nosotros. Son lecciones fundamentales que encontramos en muchas de estas películas, de las más refinadas a las más ingenuas. El hombre elefante es un ejemplo muy eficaz en este sentido, además de ser una gran obra maestra, una película que muestra la relación con lo diverso, sobre todo cuando la diversidad se presenta ante nuestros ojos con el aspecto de la monstruosidad y el misterio. Sobre esta misma cuestión tenemos ejemplos narrados de otra manera, como E. T., el extraterrestre, de Spielberg. Comparar El hombre elefante con E. T. nos ayuda a entender cómo podemos abordar y relatar el mismo tema con distintas formas e instrumentos narrativos, con lenguajes y expresividades muy alejados. Es un recurso extraordinario para los jóvenes, porque se divierten y se enriquecen descubriendo obras aparentemente muy diferentes que, en realidad, tratan el mismo tema. Por otra parte, si pensamos en Truffaut y su filme El pequeño salvaje, también encontramos el mismo tema, solo que tratado con una poética y un ritmo muy alejados de los títulos anteriormente citados. Y podría seguir con películas que utilizan otras fórmulas y que, pese a todo, se mueven en el mismo terreno y desprenden una fuerza igual de intensa. Se me ocurren Matar a un ruiseñor y esa joya del cine de Tim Burton que es Eduardo Manostijeras, otra obra en la que se produce el milagro de las grandes películas: saber divertir, enseñar y conmover al mismo tiempo.
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  Pero la lista no incluye solamente la aceptación de lo diverso. También encontramos, por ejemplo, el tema de la educación, que en muchas obras se afronta de una manera explícita e incluso radical. En este apartado destaca El club de los poetas muertos, que casi definiría como obligatoria. Si hablamos de jóvenes, si hablamos de una formación cultural y existencial, este filme de Peter Weir no puede faltar, es un título que no podemos saltarnos. Lo cierto es que el carpe diem al que se refieren en la obra se ha convertido en una de las frases más célebres de la historia del cine. Es un relato de formación excepcional, que puede derribar el muro de desconfianza y rechazo que a veces separa a los jóvenes de la imagen clásica de la escuela o de cualquier otro centro en el que vivan como discípulos. Aquí aprender es emocionante, y el lugar donde lo hacen es una universidad inmensa, sugestiva y antigua, cuyos formadores poseen grandes conocimientos y un espíritu profundo, son generosos con los demás y tienen la capacidad de percibir e interpretar el mundo. Todo ello apasiona, conquista y convierte El club de los poetas muertos en una obra de alto valor cinematográfico y también, desde un punto de vista emotivo, en una obra terapéutica.


  Siempre que nos encontramos delante de un inventario de obras de arte indispensables, aparecen inevitablemente los grandes clásicos, películas que entran en la historia del cine y no pueden salir de ahí, porque no son únicamente el producto monumental de un sector artístico, sino mucho más: son auténticos pilares que a lo largo de los años ayudarán a formar el espíritu colectivo de la comunidad a la que pertenecemos. En primer lugar, El chico, de Chaplin, un filme que no puede faltar en ninguna lista de arte de todos los tiempos, tanto si se trata de películas dirigidas a los más jóvenes como a los espectadores de cualquier edad. Es una obra que emocionará a todas las chicas y a todos los chicos que aún no la hayan visto. Y sé que son muchos; de hecho, muchos jóvenes ni siquiera saben que hasta finales de los años veinte del siglo pasado existió el cine mudo. Muchos ignoran que entonces no había sonido ni diálogos en el cine. Muy pocos adultos se lo cuentan, y, lamentablemente, en la escuela no suelen enseñarles cine. Por ello, esta selección puede ser la oportunidad, la ocasión de hacer un gran descubrimiento inesperado: asistir a un mundo de historias y relaciones en el cual el lenguaje no se basa en las palabras, sino en la fuerza de las imágenes y en la receptividad del espectador, que, ante una película muda, debe afinar su inteligencia y su patrimonio interpretativo y emotivo mucho más que cuando ve una película sonora. Casi podría decirse que el espectador de películas mudas se veía obligado a ser más inteligente y a construir solo por lo menos uno de los elementos que dan sentido y significado a los filmes, pues debía activar su sensibilidad casi hasta convertirse en un compañero del director. Así, El chico es una obra que nos depara extraordinarias sorpresas, con la cual los jóvenes espectadores descubrirán una manera nueva de ver y de vivir el cine. Y es una verdadera obra maestra como relato. El personaje del niño es inolvidable y ha suscitado el afecto, la simpatía y la solidaridad de generaciones y generaciones de espectadores. Una película como esta seguirá conquistando para siempre el corazón y la admiración de los chicos y las chicas. Y pensar que se rodó hace un siglo…


  El chico no es el único clásico que descubriréis en este libro. Por ejemplo, también está Ladrón de bicicletas, de Vittorio De Sica. Sé que es arriesgado pedirles a los chicos de hoy en día que vean esta película. Es complicado, y quizá muchos no se sientan cerca de una obra surgida en un período muy concreto, porque la historia sucede en un mundo muy alejado de la sensibilidad contemporánea, una época que en el tiempo y el espíritu puede quedar lejos de las expectativas de los chicos y chicas de hoy. Sin embargo, si vamos más allá de una simple lectura superficial, nos daremos cuenta de que esa lejanía tiene que ver con la época en que se rodó y ambientó la película, pero no es sustancial. En realidad, Ladrón de bicicletas es hoy mucho más accesible de cuanto podamos imaginar. Hace unos pocos años, cuando mi hija tenía doce o trece, la directora del instituto me preguntó si quería organizar la proyección de una película para los alumnos. Acepté la invitación y elegí Ladrón de bicicletas. Sabía perfectamente que estaba forzando un poco las cosas cuando asistí a la proyección junto a los estudiantes. La directora y yo habíamos decidido que, una vez terminara el pase, hablaríamos de la película y escucharíamos las observaciones de los alumnos y todos sus comentarios o preguntas. Más o menos lo que solía hacerse en los años sesenta en los ambientes de los grandes aficionados al cine y que en las invitaciones se anunciaba con la frase: «Al finalizar la película seguirá un debate». Pues bien, confieso que la experiencia me impactó mucho. Era evidente que los jóvenes habían seguido con gran atención el filme, no tanto porque los profesores y yo estuviéramos presentes como probablemente porque sabían que al final tendrían que hablar del tema. Y os aseguro que, al encenderse de nuevo las luces, participé en una de las charlas sobre cine más interesantes que recuerdo, y no exagero. La primera pregunta de los estudiantes fue una gran iluminación para mí, fue una pregunta casi filosófica sobre lo que cada época le pide al arte y a las obras de ficción. Me preguntaron por qué en la película el malo no recibía un castigo, y por qué encima en el epílogo el castigo lo recibía el bueno. Es cierto, Ladrón de bicicletas no sigue lo que sería un guion convencional, en el que existe la típica contraposición entre el bien y el mal y la compensación final, la restitución de la justicia a favor del bien. La película apenas muestra quién es el malo, lo vemos fugazmente, mientras la cámara enfoca casi siempre al personaje del bueno, con el cual el espectador establece plena empatía. En este mecanismo de identificación media la presencia de un chiquillo, pobre e ingenuo, que asiste al drama y a las desventuras de su padre. Y ellos, los estudiantes, estaban indignados porque el guionista no había hecho que el culpable se enfrentara a sus responsabilidades. El debate se basó, sobre todo, en este conflicto moral. Y yo, a riesgo de caer en la retórica, les expliqué que en algunas obras de arte existe una fuerte propensión a la realidad, y que, lamentablemente, en la vida real también ocurre con frecuencia que el malo no pase por ningún tipo de expiación. Dicho en otras palabras, en la vida no siempre se da el final feliz que nos ofrecen los guiones de muchas películas. Este fue el aspecto que más tratamos, aunque en el filme hay mucho más, y los alumnos lo captaron. Me dijeron que la escena más intensa, la que más los había impresionado, era el instante en que pegan al padre delante del hijo. Algunos estudiantes de aquella clase todavía hoy, cuando coincidimos, hablan de la película, y me dicen que nunca la han olvidado. Ladrón de bicicletas marcó a aquellos chicos y es estupendo que aparezca en la lista de este libro. Por otro lado, es oportuno que en la lista también haya títulos con una función podríamos decir más institucional respecto al mundo del cine. Por ejemplo, pensemos en La invención de Hugo, una película gracias a la cual los jóvenes descubrirán las maravillas del verdadero cine mudo, como ocurre con El chico, y además comprenderán el valor que tenía el cine en aquellos tiempos lejanos. Los cautivarán el espíritu curioso y la alegría de los dos protagonistas, una muchacha y un muchacho, que conocen a un personaje maravilloso, Georges Méliès, el mago, el inventor del cine fantástico.


  También quiero subrayar que este libro propone otro elemento muy colorido y lleno de significados para la historia del cine, sobre todo hollywoodiense: los musicales de los años cincuenta y sesenta. Sonrisas y lágrimas es una película imprescindible en su género, aunque puede entrar en el grupo del que hemos hablado antes, el de los filmes vinculados al tema de la educación. Entre los musicales también está la inolvidable Fantasía, de Walt Disney, muy peculiar por ser un musical de dibujos animados, un título que nos muestra la armonía mágica que puede instaurarse entre la representación de las imágenes y la fuerza de la música. Cuando la vi por primera vez, yo debía de tener once o doce años y solo conocía algunos temas de música clásica incluidos en el filme, como la Pastoral de Beethoven o La consagración de la primavera de Stravinski, pero nunca habría imaginado que pudieran acompañar de una manera tan sugestiva y fascinante la acción de la película. Es otro largometraje que genera un cortocircuito gracias a sus lenguajes y a esas pequeñas descargas en nuestra mente a veces perezosa, y está muy bien que los chicos y las chicas lo conozcan. Por otra parte, celebro poder hablar de otra apuesta arriesgada, una película moderna, Whiplash. Una obra muy dura, mucho, quizá demasiado, y que viene a ser la sombra o el contrapunto de El club de los poetas muertos, respecto a la cual presenta contrastes y analogías. En Whiplash también se habla de educación, pero con una lógica distinta, y se sugiere a los jóvenes qué puede haber detrás de un supuesto rigor ciego, despiadado, en la figura del educador. Es un filme apasionante y educativo, con una narrativa, un montaje y un guion enteramente influenciados por la música, que se utiliza como instrumento puro de formación.


  Entre los títulos recomendados hay personajes inolvidables, como Forrest Gump o Billy Elliot, y al citarlos me doy cuenta de que, sin duda, el tema de aceptar la diversidad es el más fértil, y que muchos filmes lo abordan, ya sea de una manera directa o solo como trasfondo. La película Billy Elliot pertenece a esta categoría de una manera singular, pues en ella se desarrolla sobre todo una idea: la importancia de las aspiraciones de cada uno, la capacidad para reconocerlas, seguirlas y priorizarlas. Considero todo esto algo fundamental, sobre todo hoy, cuando uno de los aspectos más difíciles para las chicas y los chicos es saber enfocar bien las inclinaciones, las pasiones. No siempre es fácil, ni para ellos ni para los que viven a su alrededor, reconocer las pasiones y cultivarlas de la manera más equilibrada y profunda. Y el caso es que, en la relación con el futuro, el gran cine nos enseña cuál puede ser nuestra capacidad de adaptación cuando un mañana que parecía que ya estaba escrito se esfuma de un modo sorprendente. El último emperador es una historia real que nos lleva lejos en el tiempo y en el espacio, aunque en el fondo simplemente es la historia de un niño que tiene que desempeñar un papel muy distinto del que su nacimiento y condición parecían tenerle reservado.


  En esta dirección va también nuestra esfera más emotiva, la parte no racional, es decir, la imaginación, la fantasía o la capacidad de vivir los momentos de magia, un aspecto fundamental de nuestra existencia del que la gran pantalla se ha ocupado muchísimas veces. Pensemos en títulos tan memorables como Mary Poppins, El jardín secreto o La canción del mar, una obra de animación de gran delicadeza, pura poesía, y además única, con un lenguaje innovador, distinto al de la animación clásica.


  La fuerza de las relaciones, de las amistades profundas, es uno de los puntos clave del cine de todos los tiempos, y en este libro encontraréis dos películas que saben mostrarla y contarla de manera ejemplar. Una es Cuenta conmigo, la segunda es Estación Central de Brasil, un filme que me encanta y en el que asistimos al encuentro de dos personajes espléndidos: una señora mayor, que se gana la vida escribiendo cartas, y un niño sin familia. Luego tenemos la historia de un gran amor, quizá el amor más célebre de todos los tiempos: Romeo + Julieta de Baz Luhrmann, que conserva todo el sabor shakespeariano y a la vez es modernísima. El amor imposible, atormentado, lleno de obstáculos, castigado trágicamente y, en el fondo, premiado en su esencia más pura.


  Un aspecto relevante en el tema de las relaciones lo encontramos en las historias sobre nuestra vinculación con los animales. Citaré solo una: El oso, de Jean-Jacques Annaud, una película extraordinaria. Naturalmente, las relaciones también aparecen en los filmes más dramáticos, como Adiós, muchachos, de Louis Malle, y La vida es bella, de Roberto Benigni, dos obras que todas las chicas y los chicos, que toda persona debería ver. Es importante que los jóvenes conozcan en profundidad una herida tan radical en nuestra historia como el Holocausto, en realidad todavía bastante reciente. Benigni nos la cuenta con su extraordinario estilo, en el cual el drama se mezcla con la comedia, y a menudo opta por el difícil camino de la comicidad pura. En cuanto a Malle, aunque mantiene un tono ligero, su película resulta inevitablemente oscura.


  Confieso que hay otro título arriesgado en nuestra lista, ya que en principio incluir El bueno, el feo y el malo es una elección que se podrá considerar discutible. Con todo, se trata, una vez más, de un riesgo calculado. La película de Sergio Leone no necesita una casilla, un espacio mental donde catalogarla; la ves, te conquista y punto. No tienes que saber el porqué. No quiere decirte, y menos aún enseñarte, lo que está bien y lo que no lo está. Se mueve fuera de las reglas de la moral; era así en la época en que se rodó, la segunda mitad de los años sesenta, y ha permanecido igual. Es una de esas películas de la que puedes ver solo un fragmento y es como verla entera, porque posee el placer de la narración, el sabor más extremo del relato cinematográfico. Creo que los títulos al margen del territorio delimitado por los cánones educativos también son necesarios en nuestra lista. En el fondo, una película es una película y basta, no tenemos que atribuir siempre al cine fines morales o formativos. Por eso, estoy convencido de que el cinismo de Leone convive perfectamente con el resto de títulos. Algo similar ocurre con El jovencito Frankenstein, y quizá tampoco tenga sentido preguntarse por qué está en la lista; es una película inteligente y divertida, que siempre ha gustado y seguirá gustando a los jóvenes.


  En mi opinión, este libro puede ser un instrumento útil y valioso. Contiene una serie de fichas sencillas que estimularán a los chicos y a las chicas a la hora de ver una película u otra y los ayudarán con información, curiosidades y noticias sobre el tema. A veces puedes conocer un filme sin haberlo visto aún, del mismo modo que creemos haber leído una novela cuando en realidad solo hemos echado un vistazo a las frases de la contracubierta. Y quizá con esa información mínima hemos mantenido conversaciones sobre el sentido y el valor de la obra. Yo no quiero invitar a nadie a buscar excusas para evitar el texto; al contrario, espero incitar a las chicas y a los chicos a desarrollar la imaginación de la manera más productiva. Espero que todos los jóvenes lectores vean las cincuenta películas, pero también que se sientan libres para decidir cuáles prefieren ver. Y si no piensan verlas todas, ojalá de algún modo adquieran conocimientos aunque solo sea leyendo las fichas. Lo importante es que el cine y los libros nos abran la mente y el corazón. Que nos estimulen la inteligencia y la capacidad de emocionarnos. Tan fácil como eso…
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  ADIÓS, MUCHACHOS


  
    [image: Ilustración]
  


  
    
      GÉNERO


      Drama histórico

    


    
      DIRECCIÓN


      Louis Malle

    


    
      PAÍS


      Francia, Italia, Alemania

    


    
      AÑO


      1987

    


    
      DURACIÓN


      105'

    

  


  
    
      [image: icono]
    


    Personajes principales: Julien (Gaspard Manesse), Jean (Raphaël Fejtö), padre Jean (Philippe Morier-Genoud).

  


  ¿Quién puede saber cómo se comportaría en la guerra? ¿O ante un terrible dilema?


  La vida en el internado para algunos solo es aburrida, para otros es una salvación. Julien, de once años, no soporta la vida monótona en el internado de los carmelitas de Fontainebleau, donde estudia con su hermano mayor. Sus insoportables compañeros no hacen más que acentuar la nostalgia que tiene de su casa. Sin embargo, el internado es un refugio seguro en una Francia ocupada por los alemanes durante la Segunda Guerra Mundial.


  Un día, el director del centro, el padre Jean, presenta ante los alumnos a tres chicos recién llegados, y le pide a Julien que sea amable con Jean, su nuevo compañero de clase. Tímido y reservado, Jean resulta ser un alumno brillante, muy bueno en matemáticas y con el piano, y un rival misterioso: habla poco, no recibe cartas de la familia y por la noche murmura extrañas oraciones.


  Poco a poco, la desconfianza cede el paso a la curiosidad, que se transforma en un afecto recíproco y en amistad. Entre batallas en los trampolines y clases en el sótano, bajo las bombas, Jean y Julien, que comparten aficiones como la música y la lectura, comprenden que se necesitan. Pero, cuando Julien descubre el secreto de Jean, se da cuenta de que la vida de su amigo está en peligro.
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    A veces convertirse en adulto significa perder a personas importantes, pero también tener el valor de apoyar a los oprimidos frente a los más fuertes.

  


  RECOMENDADA A PARTIR DE 10 AÑOS.
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    Si te ha gustado, no te pierdas…


    1. Una bolsa de canicas (2017)


    2. El niño con el pijama de rayas (2008)


    3. El reencuentro del amigo (1989)


    4. La vida es bella (1997)

  


  
    Tu puntuación
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    El director


    Adiós, muchachos habría podido ser su primera película, ya que Louis Malle siempre había llevado dentro el recuerdo de los años pasados en el internado durante la guerra. Debido al soplo al corazón que padecía, su familia lo tenía aislado y protegido, y él pasó mucho tiempo leyendo, igual que Julien y Jean. Antes de rodar decenas de películas, trabajó con el explorador oceanográfico Jacques-Yves Cousteau en el documental submarino El mundo del silencio, ganador de un Oscar.
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    El truco del DIRECTOR


    Malle rueda la película para retratar lo sucedido en el internado sin explicarlo mucho, casi como un documental. En una Francia oscura y sin sol, predominan los tonos azulados, los negros y los grises. Es una atmósfera sombría, opresiva, al igual que los objetos que aparecen en las escenas y la ropa, siempre de colores fríos (el director prohibió el rojo). Los movimientos de cámara se reducen al mínimo, al igual que los primeros planos, que Malle solo utiliza para comunicar la proximidad de los protagonistas o sus sentimientos.
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    ¿Sabías que…?


    Adiós, muchachos está inspirada en el recuerdo más dramático de la infancia del director, si bien Malle no cuenta fielmente los hechos en la película, sino que inventa varios personajes (como Joseph) y algunas anécdotas. Escribió el guion partiendo de las escenas finales, más vívidas en su memoria, y lo terminó en catorce días. Inicialmente lo tituló Mi pequeña magdalena, un guiño a ese dulce que se utiliza para referirse a un objeto, un hecho o una persona que nos marcó mucho en el pasado.

  


  
    Una película de Oscar


    Adiós, muchachos triunfó en Europa con el León de Oro en la Mostra de Venecia; tres David de Donatello otorgados por la Academia del Cine Italiano (mejor película extranjera, mejor director extranjero y mejor guion extranjero); el premio británico BAFTA que ganó Louis Malle como mejor director y siete premios César (los Oscar franceses). Y luego obtuvo dos candidaturas a los Oscar y una a los Globos de Oro.

  


  [image: comillas]Para mí la verdadera educación es enseñaros a hacer un buen uso de la libertad.[image: comillas]


  
    Más allá de la película


    Criar a los niños en la confianza y asumir los riesgos que conlleva la libertad, en eso creía el padre Jacques de Jésus, héroe que inspiró el personaje del padre Jean. Abrazó la causa de la Resistencia francesa y ocultó a cinco niños judíos que se salvaron gracias a la protección de sus compañeros. En cambio, el padre Jacques murió unos días después de que liberaran el campo de concentración al que lo habían deportado. Está entre los Justos de las Naciones por haber salvado la vida a varios judíos durante la Segunda Guerra Mundial.
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  EL CLUB DE LOS POETAS MUERTOS


  
    [image: Ilustración]
  


  
    
      GÉNERO


      Drama

    


    
      DIRECCIÓN


      Peter Weir

    


    
      PAÍS


      Estados Unidos

    


    
      AÑO


      1989

    


    
      DURACIÓN


      128'
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    Personajes principales: John Keating (Robin Williams), Todd Anderson (Ethan Hawke), Neil Perry (Robert Sean Leonard).

  


  ¿Quién soy? ¿Quién deseo ser? ¿Los demás quién desearían que fuera yo? En la vida, tarde o temprano todos nos hemos hecho o nos haremos estas preguntas. El club de los poetas muertos nos impulsa a mirarnos a la cara sin filtros, a reconocer nuestras debilidades y hacer las paces con ellas, pero también a no dejar de luchar nunca para encontrar nuestra voz.


  «¿Cuál es tu verso?», pregunta John Keating, el nuevo profesor de Literatura Inglesa, a sus alumnos y a ti. La pregunta revoluciona la vida de un grupo de chicos de la Welton Academy, en Vermont, donde en 1959 reinaban el honor, la disciplina, la excelencia y la tradición. Keating, que había ido a la misma academia, se convierte en el «capitán» para sus alumnos y los incita a pensar por sí mismos, aunque eso los lleve a seguir el camino menos transitado. Lo importante es que no despierten un día y se den cuenta de que no han vivido. Siete de ellos fundan «el club de los poetas muertos» y de noche se reúnen en una cueva a recitar poemas y componer versos. Así pues, considerando el mundo desde otra perspectiva, empiezan a luchar con pasión para cumplir sus sueños: Neil decide actuar en el teatro; el tímido Todd descubre su talento poético; Knox trata de conquistar a la chica de la que está enamorado. Pero la verdad es como una manta que deja fuera los pies y a menudo los adultos no entienden las decisiones de los jóvenes.


  
    
      [image: icono]
    


    Un profesor especial puede cambiarte la vida y ser para ti un auténtico «capitán» gracias al cual aprenderás a navegar aunque haya tormenta.

  


  RECOMENDADA A PARTIR DE 12 AÑOS.


  
    [image: Ilustración]
  


  
    Si te ha gustado, no te pierdas…


    1. El indomable Will Hunting (1997)


    2. Esperemos que me las arregle (1992)


    3. El show de Truman (1998)


    4. Una mente maravillosa (2001)

  


  
    Tu puntuación


    [image: icono]

  


  
    
      [image: icono]
    


    El director


    «Siempre odié la escuela —declaró el director Peter Weir—, por eso pude rodar esta película. Yo habría sido miembro del club de los poetas muertos». Weir, australiano y amante del arte y la naturaleza, ha experimentado con distintos géneros cinematográficos, como el drama, con Picnic en Hanging Rock, o la fantasía, con El show de Truman. Todos sus largometrajes se caracterizan por un deseo de rebelarse ante el pensamiento común.

  


  
    
      [image: icono]
    


    El truco del DIRECTOR


    Weir rodó en la St. Andrew’s School de Middletown, en el estado de Delaware, respetando el orden cronológico del guion. Casi nadie rueda siguiendo el orden de la historia; normalmente se juntan escenas que hay que hacer en el mismo plató para optimizar los costes. Pero Weir quiso que los actores vivieran en primera persona el cambio que se producía en sus relaciones, hasta el punto de que prohibió al actor Robert Sean Leonard que volviera al plató después de haber terminado de rodar sus escenas en la historia. Un director inconformista hasta en la manera de rodar.


    
      [image: Ilustración]
    

  


  
    ¿Sabías que…?


    ¡Que levante la mano quien no habría deseado un profesor como John Keating! Pues bien, ese docente de Literatura en cierto modo existió de verdad. Para crear al personaje, el guionista Tom Schulman y el actor que lo interpretaba, Robin Williams, se inspiraron en dos profesores poco convencionales. Al de Schulman le gustaba explicar de pie sobre la mesa, y el de Williams seguía el mismo ritual al principio de cada curso: tiraba a la papelera el libro de texto y explicaba improvisando. Igual que John Keating.

  


  
    Una película de Oscar


    El club de los poetas muertos ocupa el puesto 52 en la lista de los filmes estadounidenses más conmovedores de todos los tiempos del American Film Institute. Además, consiguió varios premios y numerosas candidaturas: el Oscar al mejor guion y la nominación a mejor película, dirección y actor protagonista (Robin Williams); el premio BAFTA como mejor película y banda sonora; un David de Donatello y un premio César al mejor filme extranjero.

  


  [image: comillas]Carpe diem, aprovechad el momento, chicos, haced que vuestra vida sea extraordinaria.[image: comillas]


  
    Más allá de la película


    «Disfruta el momento, coge la rosa mientras puedas». Así invitaba el «capitán» en la película a vivir intensamente y a dar lo mejor de nosotros mismos. Una lección que llega de lejos. Carpe diem, «aprovecha el momento», escribió el poeta latino Horacio hace más de dos mil años. Y «Oh, capitán, mi capitán, nuestro viaje terrible ha terminado» es el primer verso del poema que Walt Whitman escribió tras el asesinato del presidente Abraham Lincoln, a quien tenía en alta estima.


    
      [image: Ilustración]
    

  


  BILLY ELLIOT


  
    [image: Ilustración]
  


  
    
      GÉNERO


      Musical, Drama

    


    
      DIRECCIÓN


      Stephen Daldry

    


    
      PAÍS


      Reino Unido, Francia

    


    
      AÑO


      2000

    


    
      DURACIÓN


      110’

    

  


  RECOMENDADA A PARTIR DE 8 AÑOS.
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    Personajes principales: Billy Elliot (Jamie Bell), Mrs. Wilkinson (Julie Walters), Jackie Elliot (Gary Lewis).

  


  ¿Te gusta bailar? ¿Y luchar? La película Billy Elliot nos hace mover a paso de baile junto a su protagonista. Y, mientras damos vueltas con Billy, lo apoyamos para que cumpla su sueño y por fin escuchen y respeten a los mineros.


  Hace unos cuarenta años, para un chico de once, criado en un pueblo minero del norte de Inglaterra, tratar de seguir su camino suponía una auténtica batalla. Y Billy Elliot, huérfano de madre desde hace poco, hijo y hermano de mineros y con una abuela que siempre soñó con ser bailarina, libra la suya con valentía.


  Estamos en 1984, y en las calles de Durham acaban de estallar las protestas de los mineros contra la decisión del Gobierno de cerrar las minas. La familia de Billy está muy implicada en la lucha para no perder el trabajo, y en esos meses de huelga de los mineros, el chico descubre el baile clásico en el gimnasio donde practica boxeo, una afición de su padre, Jackie. En cambio, a Billy le atrae mucho más el baile que los puñetazos. La profesora intuye su talento y lo anima a seguir con sus clases a escondidas, porque su padre dice que el baile es «cosa de mujeres». Ahora Billy, además de ir en contra de los prejuicios de su familia, tendrá que armarse de valor para alzar el vuelo y seguir su propio camino.


  
    
      [image: icono]
    


    Podemos llegar a volar aunque muchos hilos —la familia, los orígenes, la cultura— nos mantengan atados al suelo.

  


  
    [image: Ilustración]
  


  
    Si te ha gustado, no te pierdas…


    1. Flashdance (1983)


    2. Pequeña Miss Sunshine (2006)


    3. Quiero ser como Beckham (2002)


    4. El triunfo de un sueño (2007)

  


  
    Tu puntuación
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    El director


    A Stephen Daldry no le falta audacia: hizo saltar de un helicóptero a la reina Isabel de Inglaterra junto a James Bond en la ceremonia inaugural de los Juegos Olímpicos de 2012. ¡Increíble! Daldry, director artístico del Royal Court Theatre de Londres y director teatral, quiso celebrar su cuarenta cumpleaños haciéndose un regalo: dirigir Billy Elliot detrás de la cámara. Un éxito apoteósico, seguido de la adaptación teatral y de muchas otras películas.

  


  
    
      [image: icono]
    


    El truco del DIRECTOR


    Un director de teatro como Stephen Daldry sabe muy bien cómo dar expresividad a las escenas y a los personajes. En la película lo hace también gracias al montaje paralelo: alterna planos que muestran acciones o lugares distintos y los enfatiza con música clásica, punk o rock. ¿Un ejemplo? Cuando Daldry acerca el deseo de libertad que Billy expresa a través del baile a la protesta de los mineros. Observa la escena: ¿no tienes la increíble sensación de estar en varios lugares con puntos de vista diferentes?


    
      [image: Ilustración]
    

  


  
    ¿Sabías que…?


    Jamie Bell, el actor que eligió Daldry entre más de dos mil niños, creció en el norte de Inglaterra, en una familia en la que el baile siempre estaba presente (bailaban su abuela, su madre, sus hermanas y su tía). Dejó el béisbol para bailar, fue campeón de claqué tras ganar varios concursos y, al igual que Billy Elliot, fue a la Royal Ballet School de Londres. El candidato ideal para obtener el papel protagonista de la película.

  


  
    Una película de Oscar


    Más de cincuenta premios y candidaturas: un verdadero milagro para una película de bajo presupuesto. BAFTA a la mejor película británica, al mejor actor protagonista (Jamie Bell), a la mejor actriz no protagonista (Julie Waters), candidata al Oscar a la mejor dirección, a la mejor actriz no protagonista y al mejor guion original. La revista Total Film la clasificó como la 39 mejor película inglesa de todos los tiempos.

  


  [image: comillas]Desde que empecé a bailar, es como si desapareciera y todo mi cuerpo cambiara. Como si tuviera un fuego dentro, y me veo volando. Como un pájaro. Siento como electricidad. Sí, ¡como electricidad![image: comillas]


  
    Más allá de la película


    «En ese niño incomprendido me vi a mí mismo a su edad». Con estas palabras, el cantante y músico Elton John transformó Billy Elliot en un musical. Tras el debut en Londres en 2005, a los pocos años el espectáculo llegó a Broadway. Y uno de los temas que Elton John escribió para el musical, «Electricity», se convirtió en uno de los mayores éxitos del artista.


    
      [image: Ilustración]
    

  


  MATAR A UN RUISEÑOR


  
    [image: Ilustración]
  


  
    
      GÉNERO


      Drama legal

    


    
      DIRECCIÓN


      Robert Mulligan

    


    
      PAÍS


      Estados Unidos

    


    
      AÑO


      1962

    


    
      DURACIÓN


      129'

    

  


  
    
      [image: icono]
    


    Personajes principales: Atticus Finch (Gregory Peck), Scout (Mary Badham), Jem (Phillip Alford).

  


  No te dejes engañar por el blanco y negro: Matar a un ruiseñor es una historia que no ha perdido en absoluto su actualidad.


  La voz narradora y protagonista del filme, Jean Louise, más conocida como Scout, ya es adulta y narra lo ocurrido en el verano de 1932 en Maycomb (Alabama), cuando su hermano Jem y ella vivían con su adorado padre, el abogado Atticus Finch, y la criada Calpurnia. No hacen más que inventar juegos en una especie de competición por enfrentarse a las pruebas más temerarias. Como saltar el seto que los separa de su misterioso vecino Boo, que nunca sale de casa y que es una presencia inquietante para los niños.


  Y, de pronto, algo cambia: Atticus decide defender en los tribunales a un joven negro, Tom Robinson, acusado de haber violado a una chica blanca hija de un campesino brutal y racista. Es una decisión a contracorriente, porque en Estados Unidos, en los años treinta, los blancos y los negros viven separados. Pero, según Atticus, «una buena causa se defiende y punto», sin fijarse en el color de la piel. Al fin y al cabo, abandonar a quien no puede defenderse sería como disparar a un ruiseñor inocente, ¿no crees? En la noche más terrible y a la vez más hermosa de su vida, la pequeña Scout descubrirá que la oscuridad no le da miedo. Un misterio trepidante y una niña que lucha con el mundo imperfecto de los adultos.


  
    
      [image: icono]
    


    Si no cruzamos al otro lado del seto, nunca sabremos quién habita en la oscuridad. Y, al otro lado del seto de los prejuicios, descubriremos que la oscuridad no es tan distinta de nuestro jardín.

  


  RECOMENDADA A PARTIR DE 10 AÑOS.


  
    [image: Ilustración]
  


  
    Si te ha gustado, no te pierdas…


    1. Figuras ocultas (2016)


    2. Criadas y señoras (2011)


    3. 12 años de esclavitud (2013)


    4. Invictus (2009)

  


  
    Tu puntuación


    [image: icono]
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    El director


    Hijo de un policía que fue soldado en la Segunda Guerra Mundial, el neoyorkino Robert Mulligan trabajó primero como periodista para The New York Times, luego fue chico de los recados para la cadena de televisión estadounidense CBS y, por último, director. En Matar a un ruiseñor, Mulligan deja que los hechos hablen por sí solos y sigue fielmente la homónima novela de Harper Lee publicada en 1960.
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    El truco del DIRECTOR


    El blanco y negro de la película (en una época en que los filmes ya solían hacerse en color) fue una apuesta expresiva muy cuidada. Mira con atención la escena de la arenga de Atticus: está rodada en una sola toma, con planos americanos del abogado, es decir, con la cámara enfocándolo de la cabeza hasta medio muslo para agrandar su figura. El color separa a los blancos, sentados en la platea, y a los negros, en el gallinero, sin posibilidad de comprensión o de matices en la forma de pensar que permitan un acercamiento.


    
      [image: Ilustración]
    

  


  
    ¿Sabías que…?


    La historia resultó muy impactante porque se basaba en hechos y personas reales. El personaje de Atticus Finch está inspirado en Amasa Lee, el padre de la autora de la novela Matar a un ruiseñor, que también era abogado y también tenía la manía de jugar con su reloj de bolsillo, como Atticus. La escena en que el abogado pasa la noche bajo la celda de Tom para que no lo linchen es similar a lo que vivió Lee al detener una manifestación violenta del grupo racista Ku Klux Klan, amenazando con llevar a sus miembros ante un tribunal.

  


  
    Una película de Oscar


    Matar a un ruiseñor ocupa el segundo puesto entre las cien mejores películas estadounidenses del American Film Institute. Ganó tres Oscar (mejor actor protagonista, mejor guion no original y mejor dirección artística) y tres Globos de Oro (el premio al mejor filme promotor de amistad internacional muestra su valor cívico además de estilístico). Increíble la interpretación de Gregory Peck, el mayor héroe cinematográfico del siglo XX según el American Film Institute.

  


  [image: comillas]Nunca llegarás a comprender a una persona hasta que no veas las cosas desde su punto de vista. […] Hasta que no logres meterte en su piel y sentirte cómodamente.[image: comillas]


  
    Más allá de la película


    Durante su infancia en Monroeville (Alabama), solía llevar más pantalones de peto que vestiditos de color rosa y compartía la máquina de escribir que le había regalado su padre con su compañero de juegos, el futuro escritor Truman Capote. La Scout de la película se llamaba Nelle Harper Lee, autora de la novela Matar a un ruiseñor [To Kill a Mockingbird]. La historia, inspirada en su infancia, le valió el premio Pulitzer, el máximo reconocimiento para un escritor, y la medalla estadounidense por la libertad, ya que el libro fue «un regalo para el mundo entero».


    
      [image: Ilustración]
    

  


  EL BUENO, EL FEO Y EL MALO


  
    [image: Ilustración]
  


  
    
      GÉNERO


      Western

    


    
      DIRECCIÓN


      Sergio Leone

    


    
      PAÍS


      Italia

    


    
      AÑO


      1966

    


    
      DURACIÓN


      175'

    

  


  
    
      [image: icono]
    


    Personajes principales: el Bueno (Clint Eastwood), el Feo (Eli Wallach), el Malo (Lee Van Cleef).

  


  El bueno, el feo y el malo es el wéstern más icónico de la historia del cine. El director, nacido en el barrio de Trastevere, tomó prestado el género más estadounidense que hay y lo interpretó a su manera. El resultado es una obra maestra que inspiró un nuevo subgénero: el «spaghetti wéstern», es decir, las películas del oeste italianas. Las frases cómicas de unos personajes que nada tienen de héroes y la música, inspirada en el aullido de un coyote, lo hacen inconfundible.


  La historia está ambientada durante la Guerra de Secesión estadounidense entre los estados del norte y los confederados del sur. Y rompe el tabú transoceánico, porque el director la presenta como una masacre donde «se muere mal». Estamos en la segunda mitad del siglo XIX. Dos hombres astutos y cínicos, el Feo Tuco y el Bueno Joe, vagabundean en Nuevo México y ganan dinero gracias al precio de la cabeza del primero: el Bueno lo captura, se embolsa la recompensa y, en el momento del ahorcamiento, lo salva. El Malo, el letal Sentencia, es un sicario. Los tres se enteran de que un soldado confederado escondió una caja con 200 000 dólares en un cementerio. Tuco conoce el nombre del cementerio, el Bueno el nombre que hay en la tumba. Y Sentencia está dispuesto a todo para encontrar el tesoro. Al final, en un «truelo» alguien tendrá la pistola cargada y alguien cavará su tumba.


  
    
      [image: icono]
    


    Es el wéstern por excelencia, no puedes perdértelo. Tiene escenas inolvidables, una banda sonora mítica y sobre todo unos diálogos tan increíbles que harán callar a tu peor enemigo.

  


  RECOMENDADA A PARTIR DE 10 AÑOS.
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    Si te ha gustado, no te pierdas…


    1. Hasta que llegó su hora (1968)


    2. Por un puñado de dólares (1964)


    3. La muerte tenía un precio (1965)


    4. Centauros del desierto (1956)


    5. Rango (2011)

  


  
    Tu puntuación


    [image: icono]
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    El director


    Hijo de un director y una actriz, Sergio Leone creció en los estudios de cine italianos Cinecittà, e incluso interpretó un pequeño papel en Ladrón de bicicletas. Convencido de que en el cine el mejor espectáculo son los mitos, empezó a dirigir películas dedicadas a los héroes griegos y romanos. Gracias al éxito de El coloso de Rodas, pasó al wéstern con la «Trilogía del dolár», de la que El bueno, el feo y el malo es el último capítulo y muestra «la imbecilidad humana junto a la tragedia de la guerra».
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    El truco del DIRECTOR


    Sergio Leone inventa en la escena final algo radicalmente nuevo: el «duelo a la mexicana» o «truelo», y lo convierte en la mejor secuencia del wéstern, estática y a la vez muy rápida, una espera trepidante dilatada por la banda sonora. Respiramos la misma tensión que los personajes, filmados con una panorámica en forma de triángulo. Así pues, el director alterna continuamente planos largos (vemos el cementerio entero) de los tres, un plano americano, un detalle de la pistola, un primer plano y un primerísimo plano de los ojos.


    
      [image: Ilustración]
    

  


  
    ¿Sabías que…?


    Estamos en el cementerio de Sad Hill y Tuco se abalanza sobre la tumba de un tal Arch Stanton, pensando que allí está el oro. Sin embargo, basta una patada del Bueno para que el ataúd muestre su contenido: un esqueleto. ¡Y es de verdad! Sí, porque Sergio Leone, obsesionado por el realismo de las escenas, quería llenar las tumbas de huesos humanos, pero tuvo que conformarse con un solo esqueleto. Se lo alquiló a la hija de una difunta actriz que en su testamento había expresado la voluntad de seguir actuando, así es que Leone la incluyó en el reparto…

  


  
    Una película de Oscar


    El público decretó el éxito de un largometraje que al estrenarse no obtuvo ningún reconocimiento, probablemente porque los wésterns se consideraban películas de serie B, de baja calidad. Sin embargo, el filme llenó las salas de todo el mundo, y, además de ocupar el decimotercerpuesto entre las películas italianas más vistas de todos los tiempos, también aparece en la «lista de filmes de hace más de cincuenta años que siguen vigentes hoy».

  


  [image: comillas]Mira, el mundo se divide en dos categorías: los que tienen el revólver cargado y los que cavan. Tú cavas.[image: comillas]


  
    Más allá de la película


    Lo que convirtió El bueno, el feo y el malo en la obra fundacional de los «spaghetti wésterns», producidos en Italia en los años sesenta y setenta y rodados a bajo coste entre España e Italia, fue la banda sonora del compositor (y ganador de dos Oscar) Ennio Morricone. El maestro creó el grito inspirándose en el aullido del coyote, con dos notas que se repiten sin aburrir jamás, vinculadas a los tres personajes, pero con instrumentos distintos: la flauta del Bueno, la ocarina del Malo y una voz humana para el Feo.


    
      [image: Ilustración]
    

  


  LA CANCIÓN DEL MAR
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      GÉNERO


      Animación, Fantasía

    


    
      DIRECCIÓN


      Tomm Moore

    


    
      PAÍS


      IRL, BEL, LU, FRA, DNK

    


    
      AÑO


      2014

    


    
      DURACIÓN


      93'
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    Personajes principales: Saoirse, Ben, Conor/Mac Lir, Nonna/Macha.

  


  ¿Te gustaría no sentir jamás dolor? Nunca sufrirías, claro, pero podrías acabar como el poderoso Mac Lir, un gigante al que, después de un gran tormento, convierten en piedra y se transforma en una isla-faro, el lugar donde está ambientada la película.


  La canción del mar es un cuento irlandés y su protagonista es un héroe-niño que lucha para reunir a sus seres queridos. Hay otros personajes, en parte derivados de la tradición irlandesa, como el guardián del faro, que es el padre de Ben y Saoirse, Conor. Al igual que Mac Lir, Conor se convirtió en piedra tras la noche en la que nació su hija y su mujer desapareció. Ben no soporta a su hermana, porque la considera culpable de haberse quedado sin madre, mientras que la dulce Saoirse es muda.


  La noche de su sexto cumpleaños, la pequeña toca una concha mágica y encuentra una capa blanca; se la pone, se tira al mar y se convierte en foca. Y es que Saoirse, al igual que su madre, es una criatura mágica, una selkie. Más tarde la encuentran, muerta de frío, en la orilla, y su abuela lleva a los dos nietos a la ciudad para mantenerlos alejados de la isla, del mismo modo que la bruja-lechuza Macha había alejado la tristeza de su hijo Mac Lir transformándolo en piedra. En una increíble huida para regresar a casa, Ben y Saoirse descubrirán que el remedio más potente contra el dolor es el amor de una familia.


  
    
      [image: icono]
    


    Cuando queremos a alguien, nos gustaría que nunca sufriera. Y, sin embargo, todas las emociones forman parte de la maravillosa aventura de vivir, ¿no crees?

  


  RECOMENDADA A PARTIR DE 6 AÑOS.


  
    [image: Ilustración]
  


  
    Si te ha gustado, no te pierdas…


    1. El secreto del libro de Kells (2009)


    2. Wolfwalkers: Espíritu del lobo (2020)


    3. Mi vecino Totoro (1988)


    4. Mune: El guardián de la luna (2015)

  


  
    Tu puntuación
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    El director


    A Tomm Moore le gusta la animación tradicional, que prioriza el dibujo a mano. Fundador del estudio Cartoon Saloon junto a Paul Young y Nora Twomey (directora de El pan de la guerra), es un gran admirador de Miyazaki por su capacidad de recurrir a la mitología japonesa a la hora de crear historias universales. Del mismo modo, Moore se inspiró en las leyendas de su país, Irlanda, para crear la trilogía formada por El secreto del libro de Kells, La canción del mar y Wolfwalkers: Espíritu del lobo.
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    El truco del DIRECTOR


    Sencilla como un libro ilustrado, pero solo a primera vista: los personajes de La canción del mar son figuras suaves y dulces sobre fondos sin perspectiva, pero detallados, en los que predominan el amarillo, el rojo, el marrón y el verde encendido. Y salen cuadros que recuerdan las obras de Kandinski y de Klee. Ilumina los dibujos, hechos a mano y más bien esquemáticos, una luz cambiante como los cielos de Irlanda, que subraya la melancolía, el encanto o el carácter dramático de las escenas.
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    ¿Sabías que…?


    En las noches de luna llena se despojan de su manto y se transforman en mujeres. Son las selkies, las criaturas mágicas de la mitología irlandesa inspiradas en las focas. A veces se enamoran de un humano, pero la nostalgia del mar las impulsa a regresar entre las olas. Tomm Moore halló inspiración para desarrollar la doble trama entre la historia de Ben y Saoirse y la leyenda del gigante Mac Lir («mar» en lengua gaélica) y de la bruja-lechuza Macha en un libro de antiguas historias holandesas y escocesas, El pueblo del mar.

  


  
    Una película de Oscar


    La canción del mar es la obra maestra de Tomm Moore, al que han definido como el Miyazaki irlandés. El lenguaje innovador y poético del director le valió a la película la candidatura a mejor filme de animación en los Oscar y el premio César, además de siete candidaturas Annie en el ámbito de la animación. Entre los reconocimientos obtenidos están el de mejor película de animación, el European Film Award y el premio periodístico Satellite.

  


  [image: comillas]Hijo mío, recuérdame en tus historias y en tus canciones. Y recuerda que te querré siempre, siempre.[image: comillas]


  
    Más allá de la película


    Las imágenes de la película aún son más sugestivas y ensoñadoras, gracias a la banda sonora del compositor francés Bruno Coulais. Este colaboró con la banda folk irlandesa Kíla, realizó varios temas y los alternó con canciones tradicionales irlandesas. Destaca el tema «Amhrán Na Farraige» («canción del mar» en lengua gaélica), en el que, gracias a Saoirse, la voz del mar resuena en la concha mágica que le dio a Ben su madre, la selkie.
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  CAPTAIN FANTASTIC


  
    [image: Ilustración]
  


  
    
      GÉNERO


      Drama, Comedia

    


    
      DIRECCIÓN


      Matt Ross

    


    
      PAÍS


      Estados Unidos

    


    
      AÑO


      2016

    


    
      DURACIÓN


      118'

    

  


  
    
      [image: icono]
    


    Personajes principales: Ben (Viggo Mortensen), Bo (George MacKay), Kielyr (Samantha Isler), Vespyr (Annalise Basso), Rellian (Nicholas Hamilton), Zaja (Shree Crooks), Nai (Charlie Shotwell), Leslie (Trin Miller).

  


  ¿Qué significa ser buenos padres? ¿Y cuál es la mejor manera de crecer? Son preguntas que se hace quien vive la aventura de ser padre. Y se plantea la misma pregunta el hijo que critica a su propia familia, algo extremadamente natural en el proceso de hacerse mayor y de buscar el propio camino. Esta película, que alterna momentos dramáticos con otros cómicamente absurdos, cuenta la utopía de un padre, Ben, que, con la intención de asegurar a sus hijos la mejor educación posible, los lleva a vivir a los bosques, completamente inmersos en la naturaleza. Medio cazadores, medio filósofos, sus hijos saben idiomas, escuchan a Bach, estudian física cuántica y el padre los anima a pensar por sí mismos. Ben, capitán y maestro de la tribu, nunca oculta la verdad. En esta existencia fantástica está excluido cualquier tipo de tecnología y cualquier interacción con el mundo exterior, incluso con la escuela, hasta que el suicidio de la madre, Leslie, que llevaba meses ingresada en un hospital, los obliga a abandonar esa vida aislada. Entonces empieza un viaje on the road en un autobús transformado en casa ambulante, para impedir que los abuelos entierren a la madre con un funeral cristiano en contra de su voluntad. El contacto con una realidad desconocida supondrá para los jóvenes un reto, ya que pondrá en juego su capacidad para cambiar de vida manteniéndose fieles a sí mismos.


  
    
      [image: icono]
    


    Después de ver la película, quizá tengas más preguntas que respuestas. Recuerda que todos tenemos el fantástico poder de ser exactamente como queramos.

  


  RECOMENDADA A PARTIR DE 12 AÑOS.


  
    [image: Ilustración]
  


  
    Si te ha gustado, no te pierdas…


    1. Hacia rutas salvajes (2007)


    2. Moonrise Kingdom (2012)


    3. Pequeña Miss Sunshine (2006)


    4. Los Tenenbaums: Una familia de genios (2001)

  


  
    Tu puntuación


    [image: icono]

  


  
    
      [image: icono]
    


    El director


    Matt Ross siempre ha pensado en el cine como un medio extraordinario para hacerse preguntas y hacérselas al público. Actor en decenas de películas, como El aviador, dirigió Captain Fantastic en busca de la mejor manera de ser un buen padre para sus dos hijos y de ayudarlos a afrontar la vida. Así pues, hay algo del Ross padre en esta historia, pero también del Ross niño, ya que el director creció con su madre en una comuna hippie.

  


  
    
      [image: icono]
    


    El truco del DIRECTOR


    Ross utiliza un estilo visual que capta el esplendor de la naturaleza para involucrar a los espectadores, además de hacernos partícipes de lo que está ocurriendo, y transmitirnos emociones fuertes. Varias escenas simbólicas subrayan la relación entre los personajes y la naturaleza: al principio, el filme nos transporta a un lugar remoto y salvaje, donde casi no hablan; luego la cámara se detiene en la cascada, cuando Ben se entera de que su mujer ha muerto, hasta llegar al panorama de bosque y agua que «envuelve» a la familia durante el funeral.


    
      [image: Ilustración]
    

  


  
    ¿Sabías que…?


    Encontrar a los seis jóvenes protagonistas casi supuso dar la vuelta al mundo. Los actores elegidos son de Australia, Gran Bretaña, Canadá, Nueva Zelanda y Estados Unidos. El director quería que supieran escalar, practicar artes marciales, cazar con arco y hablar lenguas extranjeras (las intérpretes de las hijas de Ben incluso aprendieron esperanto). En el contrato había una cláusula especial: los seis actores aceptaron comer solo alimentos saludables y no utilizar dispositivos electrónicos en el plató.

  


  
    Una película de Oscar


    Hubo diez minutos de aplausos tras la proyección del filme en el Festival de Cannes, donde se hizo con el premio a la mejor dirección. Obtuvo múltiples candidaturas, entre ellas a mejor actor protagonista en los Oscar y en los Globos de Oro para Viggo Mortensen. Y muchos premios, como el premio BNL del público en la Fiesta del Cine de Roma. En la National Board of Review aparece entre las mejores diez películas independientes de 2016.

  


  [image: comillas]Si asumes que no existe esperanza, entonces garantizas que no habrá esperanza. Si asumes que existe un instinto hacia la libertad, entonces existen oportunidades de cambiar las cosas. Y es posible que contribuyas a crear un mundo mejor.[image: comillas]


  
    Más allá de la película


    En su búsqueda de una educación «fantástica» para sus hijos, Ben, además de inspirarse en pensadores lejanos en el tiempo y en ritos arcaicos, respeta una norma muy concreta: decir siempre la verdad, aunque se trate de cuestiones incómodas que muchos adultos consideran poco adecuadas para los niños. Por ejemplo, no les oculta el suicidio de su madre, y les explica qué son las drogas y qué efectos tienen. ¿Alguna vez te ha pasado que no te dijeran la verdad? ¿Has preferido que fuera así o habrías agradecido la norma de Ben?
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  ESTACIÓN CENTRAL DE BRASIL
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      GÉNERO


      Road movie, Drama

    


    
      DIRECCIÓN


      Walter Salles

    


    
      PAÍS


      Brasil, Francia

    


    
      AÑO


      1998

    


    
      DURACIÓN


      113'

    

  


  
    
      [image: icono]
    


    Personajes principales: Josué (Vinícius de Oliveira), Dora (Fernanda Montenegro).

  


  ¿Existe un vínculo más fuerte que el que tenemos con nuestra madre o nuestro padre? ¿Qué seríamos capaces de hacer para encontrar a nuestros padres?


  Estamos en la enorme Estación Central de Brasil, en Río de Janeiro. Allí Dora, para completar su pensión de maestra jubilada, escribe las cartas que le dictan personas analfabetas a cambio de una moneda. Hace años que no deja que le afecten las palabras de los demás, que escucha con frialdad las historias que le cuentan y, a menudo, decide no enviar las cartas. Ana y su hijo Josué se paran delante de su mesita; el niño quiere conocer a Jesús, su padre, al que nunca ha visto. Al salir de la estación, a la madre la atropella un autobús ante la mirada del pequeño. En medio de la indiferencia general, el niño, que se ha quedado solo, se acerca a Dora. Ella lo vende, pensando que lo darán en adopción, pero luego se arrepiente y huye con él.


  A través de las calles polvorientas y de varias procesiones de santos, en autocares y camiones, a cientos de kilómetros de Río, seguimos a Dora y a Josué, tan alejados y tan inesperadamente juntos, mientras van en busca del padre del niño. Al final del viaje, ambos descubrirán algo que creían perdido para siempre.


  
    
      [image: icono]
    


    Esta odisea hasta el alma de un país y de su gente nos recuerda que el destino no lo es todo, que el recorrido es lo que realmente nos cambia y nos devuelve la parte más humana de nosotros mismos.

  


  RECOMENDADA A PARTIR DE 10 AÑOS.


  
    [image: Ilustración]
  


  
    Si te ha gustado, no te pierdas…


    1. La lengua de las mariposas (1999)


    2. Diarios de motocicleta (2004)


    3. Niños robados (1992)


    4. Un camino a casa (2016)

  


  
    Tu puntuación
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    El director


    Hijo de un diplomático brasileño, Walter Salles tuvo una infancia «nómada». De niño, mientras recorría el mundo, sentía una intensa nostalgia de su país, como si estuviera en un exilio perenne. Una vez se convirtió en director y regresó a Brasil, pasó diez años haciendo documentales, pues quería descubrir el lugar donde había nacido. Una experiencia fundamental para luego dirigir road movies como Diarios de motocicleta, dedicada al Che Guevara, y Estación Central de Brasil.

  


  
    
      [image: icono]
    


    El truco del DIRECTOR


    En las escenas iniciales, cuando las imágenes nos transportan a la estación de Río, parece que la cámara se limite a grabar lo que está ocurriendo, como en un documental. Con planos muy amplios, sigue de lejos a la multitud en una mirada fría que da cuenta de lo que sucede, pero que nos aleja de ello incluso en los momentos más trágicos. De repente, la mirada cambia, y vemos un primer plano del rostro del niño que entrega su destino a Dora. Una doble alma: road movie y búsqueda interior.


    
      [image: Ilustración]
    

  


  
    ¿Sabías que…?


    Walter Salles estuvo meses buscando a su pequeño protagonista en Brasil. Se habla de más de 1500 castings sin resultado. Un día, por casualidad, en el aeropuerto, vio a un niño de nueve años que trabajaba de limpiabotas. Se paró a hablar con él, y el niño le explicó que quería ganar unos dólares para comprarse comida. Se llamaba Vinícius y tenía un carácter orgulloso y una gran dignidad. Rechazó el dólar extra de propina que le ofrecía Salles y obtuvo el papel de Josué en la película.

  


  
    Una película de Oscar


    Para ser la primera película de ficción de un documentalista, Estación Central de Brasil tuvo un éxito increíble. En el Festival de Berlín ganó el Oso de Oro y el premio a la mejor actriz para Fernanda Montenegro. También fue la mejor película extranjera, entre otros, en los Globos de Oro, el BAFTA y los premios César, y obtuvo dos candidaturas en los Oscar, también al mejor filme extranjero y a la mejor actriz protagonista.

  


  [image: comillas]Cuando quieras recordarme, echa un vistazo a la fotografía que nos hicimos juntos. Te lo digo porque temo que un día me olvidarás.[image: comillas]


  
    Más allá de la película


    De no haber sido por el sentimiento de culpa de Dora, el destino de Josué habría sido como el de más de siete millones de niños en Brasil, esos meninos da rua que, sin una familia o un adulto que se haga cargo de ellos, acaban robando o vendiendo droga. Una condición, al igual que la de los analfabetos más pobres que se ven obligados a dictar sus cartas, que el director nos muestra a lo largo de todo el largometraje, desde la metrópolis de Río hasta las periferias desiertas del nordeste de Brasil.


    
      [image: Ilustración]
    

  


  EL VIAJE DE CHIHIRO


  
    [image: Ilustración]
  


  
    
      GÉNERO


      Animación

    


    
      DIRECCIÓN


      Hayao


      Miyazaki

    


    
      PAÍS


      Japón

    


    
      AÑO


      2001

    


    
      DURACIÓN


      125'

    

  


  
    
      [image: icono]
    


    Personajes principales: Chihiro Ogino/Sen, Haku, la bruja Yubaba.

  


  ¿Y si de pronto estuviéramos en una ciudad de espíritus y divinidades que habitan en un viejo balneario? Quizá prisioneros, como la pequeña Chihiro, en la ciudad encantada, con un único salvoconducto para regresar a casa: conservar el recuerdo de nuestro nombre. En esta película de animación de trazos vivaces y soñadores, el director-poeta Hayao Miyazaki cuenta la historia de una niña dispuesta a afrontar las pruebas más difíciles con valentía, sin perder jamás la amabilidad ni el altruismo.


  Chihiro y su familia están a punto de mudarse. En el camino hacia la nueva casa, cruzan un misterioso túnel y acaban en un parque de atracciones abandonado. Frente a un puesto de comida deliciosa en el que no hay nadie para atenderlos, sus padres empiezan a comer con glotonería hasta transformarse en enormes cerdos. Y, cuando cae la noche, Chihiro comprende que el parque es un reino en el que habitan espíritus. Para salvar a sus padres, encuentra trabajo en el balneario que dirige la bruja Yubaba, pero, para que no la transforme en un animal, tendrá que ceder su nombre. Entonces Chihiro se convierte en Sen y, con la ayuda de Haku, un chico capaz de transformarse en dragón, los espíritus de unos ríos contaminados y Sin Cara, intentará no perderse, encontrar a sus padres y dar con el camino a la nueva casa.


  
    
      [image: icono]
    


    El viaje de Chihiro es el umbral donde nos toca elegir lo que importa: la amabilidad, el saber perdonar, la naturaleza que debemos proteger, la felicidad que no da la riqueza y… nuestro nombre, promesa y confirmación de lo que somos.

  


  RECOMENDADA A PARTIR DE 6 AÑOS.


  
    [image: Ilustración]
  


  
    Si te ha gustado, no te pierdas…


    1.  Los mundos de Coraline (2009)


    2. Mi vecino Totoro (1988)


    3. Ponyo en el acantilado (2008)


    4. La canción del mar (2014)

  


  
    Tu puntuación
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    El director


    Hayao Miyazaki, uno de los animadores más influyentes de la historia del cine, ha creado personajes fantásticos, como Totoro, el protagonista del filme homónimo y símbolo de su estudio de cine. A partir de los años ochenta, el anime, las películas de animación de su célebre estudio Ghibli (Heidi, Lupin III, La princesa Mononoke, Arrietty y el mundo de los diminutos…), ha contribuido a difundir la cultura y la sensibilidad japonesas en todo el mundo, y se presenta como una alternativa al universo Disney.
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    El truco del DIRECTOR


    La animación de El viaje de Chihiro, creada únicamente con dibujos hechos a mano, es extremadamente precisa. Los detalles de cada fotograma se distinguen por una extraordinaria generosidad en los colores y las variaciones de luz. Esta característica impulsa al director a dejar amplios e intensos espacios de calma al observador. Hay escenas en las que no sucede nada, en las que se respetan mucho los tiempos y las pausas. Son los momentos vacíos de la película. Como el viaje de Chihiro en el tren de las vías fantasmas.


    
      [image: Ilustración]
    

  


  
    ¿Sabías que…?


    ¿Qué importancia puede tener un nombre? En El viaje de Chihiro lo es todo, incluso la posibilidad de regresar a casa, que solo existe si se mantiene el recuerdo. En la escritura japonesa, que utiliza, entre otros, los ideogramas kanji, cada nombre recoge la esencia de los personajes, como Kaonashi, «Sin Cara», Bo, «el niño», o Chihiro, que significa «un millar» y «estar buscando». Cuando Yubaba elimina una letra del nombre de Chihiro, este debe pronunciarse «Sen», que significa «un millar», como si le robaran una parte de sí misma a la niña.

  


  
    Una película de Oscar


    Considerada una de las mejores películas de animación de la historia, El viaje de Chihiro ganó el Oso de Oro en el Festival de Berlín y luego el Oscar. En señal de protesta contra la guerra en Irak, Miyazaki no recogió la estatuilla hasta 2015, cuando un compañero se la entregó con estas palabras: «Siempre que tenemos una crisis creativa en la Pixar, ponemos una o dos secuencias de la película de Miyazaki para inspirarnos».

  


  [image: comillas]Nada de lo que sucede se olvida jamás, aunque tú no puedas recordarlo.[image: comillas]


  
    Más allá de la película


    El título original del filme, Sen to Chihiro no kamikakushi [La desaparición de Sen y Chihiro a causa de los kami] alude a divinidades (kami) y espíritus (rei) que, según la cultura y la religión japonesas, viven en todas partes: en los bosques, los ríos o los árboles. A veces, para jugar, los kami hacen desaparecer a un niño. Al final alguien lo encuentra, pero el niño no recuerda nada. Algo parecido a lo que le ocurre a Chihiro. En cambio, Kaonashi, el «Sin Cara», nació en la imaginación de Miyazaki y representa el Japón contemporáneo, perdido mientras persigue la idea de que la riqueza asegura la felicidad.
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  LAS CRÓNICAS DE NARNIA EL LEÓN, LA BRUJA Y EL ARMARIO
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      GÉNERO


      Fantasía, Aventuras

    


    
      DIRECCIÓN


      Andrew Adamson

    


    
      PAÍS


      Reino Unido, Estados Unidos

    


    
      AÑO


      2005

    


    
      DURACIÓN


      143'
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    Personajes principales: Peter (William Moseley), Susan (Anna Popplewell), Lucy (Georgie Henley), Edmund (Skandar Keynes), Aslan el león, Jadis la bruja (Tilda Swinton).

  


  Un mundo entero puede estar encerrado en un armario. Así ocurre en el primer episodio de Las crónicas de Narnia, una saga de cine fantástico inspirada en las novelas de C. S. Lewis.


  En 1940, la aviación alemana está bombardeando la ciudad de Londres. Para proteger a la pequeña y fantasiosa Lucy y a sus hermanos Peter, Edmund y Susan, su madre los manda a la casa de campo de un excéntrico profesor. Allí, un día, mientras juegan al escondite, Lucy entra en un viejo y misterioso ropero y de pronto se encuentra en otro mundo, un lugar cubierto de nieve en el que habitan criaturas mitológicas y animales que hablan. Es la tierra de Narnia, donde un instante puede convertirse en varios años, donde nunca se celebra la Navidad y un perenne invierno atenaza los corazones de los seres fantásticos que viven allí. La misión de los niños será devolver la primavera y la esperanza a esa tierra. El fauno Tumnus le dice a Lucy que la maléfica Bruja Blanca lanzó una terrible maldición sobre Narnia, y que solo pueden vencerla cuatro humanos. Junto al león Aslan, fundador y protector de Narnia, los niños se verán envueltos en una terrible lucha y demostrarán su valentía y su nobleza de ánimo.
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    En la maravilla de un lugar fascinante se produce la eterna lucha: ¿amor solo es una palabra o es una elección que puede vencer las debilidades y los temores humanos? Nunca somos demasiado mayores para perdernos en un cuento.

  


  RECOMENDADA A PARTIR DE 7 AÑOS.
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    Si te ha gustado, no te pierdas…


    Los otros episodios de la saga:


    1. La princesa prometida (1987)


    2. El laberinto del fauno (2006)


    3. La brújula dorada (2007)

  


  
    Tu puntuación
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    El director


    Andrew Adamson, de niño, era muy curioso y tenía una gran imaginación. Pasó su infancia en Nueva Zelanda, inventando dibujos animados. Tras convertirse en un experto en efectos especiales, eligió el camino de la dirección (también se puso tras la cámara de Shrek). Inspirándose en la fiel adaptación cinematográfica de El Señor de los Anillos de Peter Jackson, Adamson consiguió llevar a la pantalla grande la saga fantástica que tanto le había gustado de pequeño: Las crónicas de Narnia.
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    El truco del DIRECTOR


    «Hay historias que solo merecen ser escuchadas, es imposible reproducir animales humanizados en una película sin caer en el ridículo», declaró C. S. Lewis, autor de las Crónicas. No podía prever que el equipo de Andrews daría vida a una serie de criaturas mágicas que hablan, como el león Aslan. Los animadores lo diseñaron en 3D: crearon el esqueleto, los músculos, la piel y el pelo, estudiaron sus movimientos y lo dotaron de cientos de expresiones humanas. Y lo cierto es que Aslan es tan real como los actores de carne y hueso.
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    ¿Sabías que…?


    En una de las primeras escenas de la película, la expresión de sorpresa en el rostro de Lucy, interpretada por la actriz Georgie Henley, cuando entra en Narnia es auténtica, como si acabara de descubrir aquel mundo mágico. ¡Y realmente fue así! El director le tapó los ojos hasta que llegaron al plató. Cuando por fin ella vio la nieve y al fauno Tumnus se quedó atónita, lo cual no es de extrañar… ¿Cuántas probabilidades hay de encontrarse con una criatura mitad hombre y mitad cabra en la vida cotidiana?

  


  
    Una película de Oscar


    El filme Las crónicas de Narnia fue candidato al Oscar a los mejores efectos especiales y de sonido, y ganó el Oscar al mejor maquillaje. También fue premiado con el británico BAFTA y con el Saturn, otorgado a las mejores películas fantásticas y de ciencia ficción. Entre las múltiples candidaturas recibidas, estaba la de mejor personaje malvado a Tilda Swinton por su interpretación de la Bruja Blanca. A veces, ser malo tiene su recompensa… al menos en el cine.

  


  [image: comillas]Oye, el hecho de que un señor con una chaqueta roja te dé una espada no te convierte en un héroe.[image: comillas]


  
    Más allá de la película


    C. S. Lewis, un hombre muy creyente y amigo de J. R. R. Tolkien, el autor de El Señor de los Anillos, fue profesor en Oxford. Escribió su primer cuento fantástico a los cinco años y se pasó la vida imaginando leyendas de su tierra de origen, Irlanda, hasta que lo cautivó el recuerdo de un fauno con paraguas en un paisaje nevado. Entonces Lewis empezó a escribir Las crónicas de Narnia, una novela que «merece la pena leer tanto a los diez años como a los cincuenta». En diez años de trabajo completó la saga, formada por siete libros.
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  EDUARDO MANOSTIJERAS
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      GÉNERO


      Fantasía, Drama

    


    
      DIRECCIÓN


      Tim Burton

    


    
      PAÍS


      Estados Unidos

    


    
      AÑO


      1990

    


    
      DURACIÓN


      105'
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    Personajes principales: Edward (Johnny Depp), Kim Boggs (Winona Ryder), Peggy Boggs (Dianne Wiest), Bill Boggs (Alan Arkin), Kevin Boggs (Robert Oliveri), Joyce Monroe (Kathy Baker).

  


  A veces todos nos sentimos raros, diferentes… Con el tiempo aprendemos que todos necesitamos ser aceptados tal como somos. Así es que, aunque no lo parezca, Edward no es tan distinto de nosotros.


  «Había una vez…»: así empieza la película, como un cuento, con un héroe oscuro y monstruoso como protagonista, dotado de corazón y cerebro, pero con unas tijeras afiladas en lugar de las manos. Tras la muerte prematura de su anciano padre-inventor, que lo dejó incompleto, Edward vive solo en una tenebrosa fortaleza, en lo alto de una colina.


  Un día, Peggy, una vendedora de cosméticos que vive en el pueblo situado al pie del castillo, se aventura hasta allí. El joven le despierta ternura y lo acoge en su familia. Al principio hay reticencias, pero, poco a poco, las «manos» de Edward, que saben peinar de manera extravagante a las mujeres del pueblo y realizar extraordinarias esculturas con los setos del jardín, lo convierten en un personaje muy popular. Su amabilidad también impresiona a Kim, la hija de Peggy, de la que él está perdidamente enamorado. Pero las manos de Edward, que apenas habla y no sabe expresar sus intenciones, a veces acaban hiriendo…


  
    
      [image: icono]
    


    Esta historia oscura y poco convencional consigue algo que solo está reservado a las grandes películas: divertir, enseñar y conmover al mismo tiempo.

  


  RECOMENDADA A PARTIR DE 10 AÑOS.


  
    [image: Ilustración]
  


  
    Si te ha gustado, no te pierdas…


    1. Frankenweenie (1984)


    2. El hogar de Miss Peregrine para niños peculiares (2016)


    3. Big Fish (2003)


    4. El laberinto del fauno (2006)

  


  
    Tu puntuación


    [image: icono]

  


  
    
      [image: icono]
    


    El director


    Antes de aprender a hablar, Tim Burton ya se pasaba horas viendo películas de monstruos. Quizá se sintiera «incomprendido e inadecuado», al igual que uno de sus personajes favoritos, el monstruo de Frankenstein. Más que leer, prefería inventar historias con dibujos o con su cámara Súper 8. Los relatos dark inspiran sus películas, y el boceto de un hombre con cuchillas en vez de dedos, al que Burton, cuando iba al instituto, bautizó como Eduardo Manostijeras, se convirtió en su película más íntima y personal.

  


  
    
      [image: icono]
    


    El truco del DIRECTOR


    La cámara nos conduce de la majestuosidad oscura del castillo en la colina donde vive Edward a las banales casas del valle, dispuestas en filas ordenadas, todas iguales y aparentemente tranquilas, muy similares a la oprimente y detestada urbanización estadounidense donde creció el director. La escenografía se creó en un pequeño pueblo de Florida; Burton pidió a sus habitantes que pintaran las sesenta casas de colores claros y apagados para mostrarlas sin carácter ni personalidad, e incluso llegó a reducir el tamaño de las ventanas.


    
      [image: Ilustración]
    

  


  
    ¿Sabías que…?


    Aunque muchos actores (e incluso el cantante Michael Jackson) querían hacer el papel, Tim Burton no tenía dudas: nadie mejor que Johnny Depp para recrear los ojos brillantes e intensos del protagonista. Por su parte, el actor no dudó en meterse en el papel de Edward: estudió las películas mudas de Charlie Chaplin para comunicarse sin hablar (su personaje solo pronuncia 169 palabras en toda la película) y perdió doce kilos para embutirse en el traje de piel negro del personaje.

  


  
    Una película de Oscar


    El filme de Burton obtuvo varios reconocimientos: candidato al Oscar al mejor maquillaje, al Globo de Oro al mejor actor (Johnny Depp), el BAFTA a la mejor dirección artística (Bo Welch), el premio Saturn a la mejor película fantástica, el premio literario Hugo a Caroline Thompson por la escenografía y a Tim Burton por la mejor representación dramática.

  


  [image: comillas]Desde que él está aquí, la nieve no ha dejado de caer.[image: comillas]


  
    Más allá de la película


    Un hilo oscuro une las fuentes de inspiración de Eduardo Manostijeras, desde la novela Frankenstein al cuento francés La bella y la bestia. Ese hilo caracteriza todo el cine de Burton: relatos de ambiente tenebroso con protagonistas atormentados y melancólicos. Historias góticas modernas. Este tipo de elementos son un pretexto que el director utiliza para atraernos, como en los cuentos. Lo que más nos aterroriza, contrapuesto a aquello que es luminoso e inofensivo, nos impulsa a reflexionar.
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  EL HOMBRE ELEFANTE


  
    [image: Ilustración]
  


  
    
      GÉNERO


      Drama, Biografía

    


    
      DIRECCIÓN


      David Lynch

    


    
      PAÍS


      Estados Unidos, Reino Unido

    


    
      AÑO


      1980

    


    
      DURACIÓN


      124'

    

  


  
    
      [image: icono]
    


    Personajes principales: Hombre Elefante/John Merrick (John Hurt), doctor Treves (Anthony Hopkins), Madge (Anne Bancroft).

  


  Esta película quizá te parezca más bien de mayores, pero te aseguro que no es así. Es una auténtica obra maestra que merece la pena descubrir. Nos recuerda que, a veces, todos sentimos miedo ante lo que es diferente. Y que con frecuencia, tal vez sin pensarlo, juzgamos deprisa y basándonos en las apariencias. Lo importante es tomar conciencia de ello e intentar que los prejuicios no nos condicionen.


  El hombre elefante es un recorrido por la existencia de un hombre deforme y monstruoso que vivió a finales del siglo XIX en Londres, John Merrick, el hombre elefante, y nos obliga a reconsiderar cómo miramos a los demás. John entra en la película en penumbra, intuimos su monstruosidad a través de los ojos de quienes lo observan, en un clima de tensión y miedo crecientes que hacemos nuestros. El médico Frederick Treves ve a John, que, víctima de una misteriosa enfermedad desde su infancia, huele mal, es cojo, va encapuchado y se exhibe como un fenómeno de feria obligado por un cruel empresario. Treves lleva a John al hospital para que lo vean sus colegas, y pronto comprende que aquel caso clínico es un hombre bueno y sensible, capaz de recitar de memoria pasajes de la Biblia y de construir maravillosas figuras de papel. Y entre ellos nace una sincera amistad. Treves sabe que John solo quiere que lo consideren un ser humano, y nosotros, los espectadores, al igual que quienes lo rodean, nos interrogamos sobre nuestra propia humanidad.
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    Una historia auténtica puesta en escena por el maestro David Lynch, que conmueve y nos ofrece un espejo a través del cual interrogarnos sobre cuáles son nuestros miedos y nuestros verdaderos monstruos.

  


  RECOMENDADA A PARTIR DE 12 AÑOS.
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    Si te ha gustado, no te pierdas…


    1. Wonder (2017)


    2. La leona (2016)


    3. El enigma de Gaspar Hauser (1974)


    4. Mi pie izquierdo (1989)

  


  
    Tu puntuación
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    El director


    Hay que mantener los ojos abiertos, porque las ideas llegan cuando menos lo esperas. Así lo afirma con convicción David Lynch, de origen finlandés (descendiente nada menos que de un rey vikingo), aficionado al arte y a la meditación. Varias veces candidato a los Oscar, a la Palma de Oro en Cannes y al León de Oro en Venecia, nunca se ha limitado a dirigir, sino que también se ha ocupado de la música, el sonido y la fotografía desde su primer e inquietante largometraje, Eraserhead, y de la serie televisiva de culto Twin Peaks.
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    El truco del DIRECTOR


    El blanco y negro que utiliza David Lynch nos transporta al Londres de finales del siglo XIX. Percibimos una sensación de opresión y tristeza, porque observamos las cosas a través de la mirada de los personajes. Durante los primeros diez minutos no vemos al hombre elefante, pero advertimos su monstruosidad en el estupor de los rostros de los demás. A lo largo de toda la película, el director utiliza a menudo cambios de secuencia: tras un fundido en negro (la pantalla se va oscureciendo hasta quedar negra), la cámara se detiene en los primeros planos de las miradas, que alternan horror, rechazo y compasión.


    
      [image: Ilustración]
    

  


  
    ¿Sabías que…?


    ¿Qué enfermedad padece John Merrick, el protagonista de la película, que vivió realmente hace más de un siglo? Nadie supo responder hasta 1979, cuando por fin identificaron la dolencia y posteriormente la denominaron «síndrome de Proteo». Una patología rara, incurable aún hoy, que recibe el nombre del dios marino griego que cambiaba de forma, pues los enfermos sufren un crecimiento incontrolado de los huesos, los tejidos, la piel y los órganos.

  


  
    Una película de Oscar


    Esta película de David Lynch, producida por Mel Brooks (el actor y director cómico de El jovencito Frankenstein), contaba con muchas candidaturas, pero, contrariamente a las expectativas generadas, obtuvo pocos premios. Ocho candidaturas a los Oscar y cuatro a los Globos de Oro. Muchos protestaron, sobre todo los maquilladores, pero entonces aún no existía un Oscar al maquillaje, que se instituyó en 1982, justo después de este filme.

  


  [image: comillas]Mi vida es hermosa, porque sé que me quieren… Soy afortunado. Y no podría decir eso de no haber sido por usted.[image: comillas]


  
    Más allá de la película


    Antes de la película, un libro. En la biografía El hombre elefante, del doctor Frederick Treves, se cuenta por primera vez la vida real de Joseph (este es su verdadero nombre) Merrick. Al crecer, el joven desarrolló unas deformidades monstruosas, hasta el punto de que su propia familia lo alejó. Obligado a participar en freak shows, espectáculos con personas de aspecto anómalo o que padecían malformaciones, Joseph, sensible e inteligente, trabó amistad con el doctor Treves, que se convirtió en testigo de su historia.
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  E. T., EL EXTRATERRESTRE
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      GÉNERO


      Ciencia ficción

    


    
      DIRECCIÓN


      Steven


      Spielberg

    


    
      PAÍS


      Estados Unidos

    


    
      AÑO


      1982

    


    
      DURACIÓN


      115'

    

  


  
    
      [image: icono]
    


    Personajes principales: E.T., Elliot (Henry Thomas), Gertie (Drew Barrymore), Michael (Robert MacNaughton), Mary (Dee Wallace).

  


  Si imaginamos a los alienígenas como criaturas adorables, el mérito es sobre todo de E. T., que aún hoy sabe llegar al corazón del joven protagonista, al igual que al de todos nosotros. Pero vayamos por orden: Elliot es un niño californiano que vive con su madre, recién separada de su padre, y sus dos hermanos, el mayor, Michael, y la hermana pequeña, Gertie. Una noche estrellada, en el bosque que está cerca de su casa, aterriza una nave espacial con varios alienígenas arrugados y feos, que miden poco más de un metro, con la cabeza grande, el cuello alargable y un corazón que se ilumina de rojo cuando se comunican gracias a las ondas de pensamiento. Mientras los alienígenas recogen plantas terrestres para examinarlas, unos científicos del Gobierno los avistan, y entonces tienen que escapar. Todos huyen, salvo uno que se ha quedado rezagado. Elliot lo ayuda y lo esconde en su habitación. Lo llama E. T. (Extra-Terrestre), lo observa y juega con él. Primero con gestos y después con algunas palabras, el alienígena, que resulta ser un «pequeño», pide ponerse en comunicación con su familia para poder regresar a casa. Entre bicis voladoras al claro de luna y divertidos disfraces de Halloween, ¿Elliot conseguirá defender a E. T. de los adultos y dejará que su nuevo amigo cumpla su mayor deseo?
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    Esta es la historia de la amistad más misteriosa y espacial de todos los tiempos, en la que reconocerse como diferentes ayuda a aceptar una terrible distancia. «Siempre estaré aquí», te dice E. T.

  


  RECOMENDADA A PARTIR DE 7 AÑOS.


  
    [image: Ilustración]
  


  
    Si te ha gustado, no te pierdas…


    1. Parque jurásico (1997)


    2. Mi amigo el gigante (2016)


    3. En busca del arca perdida (1981)


    4. Eduardo Manostijeras (1990)

  


  
    Tu puntuación
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    El director


    Spielberg soñaba con E. T. desde que era niño. Herido por el divorcio de sus padres, eligió un alienígena como amigo imaginario. De niño era un apasionado de la ciencia ficción, luego se convirtió en productor y, por último, en director de películas legendarias, como Indiana Jones y Parque jurásico. Ha dirigido decenas de largometrajes: thrillers, filmes dramáticos, históricos, de guerra. Fantasía es una de sus diez películas favoritas, mientras que sus obras maestras E. T., el extraterrestre y La lista de Schindler son las películas a las que se siente más vinculado.
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    El truco del DIRECTOR


    Spielberg rodó casi toda la película a la altura de un niño, colocando la cámara y los objetivos a poco más de un metro (la altura de Elliot y también la de E. T.). Y animó a los jóvenes actores a improvisar lo máximo posible. Cuando veas la película, fíjate bien: durante buena parte de la historia, la cámara no graba el rostro de los adultos (excepto el de la madre de Elliot), porque el director quiso centrarse en el punto de vista lleno de estupor e inocencia del protagonista.


    
      [image: Ilustración]
    

  


  
    ¿Sabías que…?


    E. T. tenía que parecerse a «una tortuga sin caparazón»: torpe y feo, pero encantador. Carlo Rambaldi, el creador de los efectos especiales, mezcló la fisonomía del científico Albert Einstein y la del escritor Ernest Hemingway con el morro de un perro carlino, y así creó un muñeco mecánico y un traje que, en unas pocas tomas, vistieron dos actores enanos y un niño sin piernas que sabía andar con las manos (él interviene en la escena en que E. T. está borracho).

  


  
    Una película de Oscar


    Ocupa el vigésimoquinto puesto entre los cien mejores filmes estadounidenses de todos los tiempos en la lista actualizada en 2007. Es uno de los muchos reconocimientos a esta obra maestra que cuenta con más de treinta candidaturas y premios ganados, entre ellos el Oscar a la mejor banda sonora, a los mejores efectos especiales, al mejor sonido y montaje sonoro. La película se mantuvo en cartel un año entero en Estados Unidos (¡un récord!). También se proyectó en la ONU, y Spielberg fue premiado con una medalla por la paz.

  


  [image: comillas]E. T., mi casa, teléfono.[image: comillas]


  
    Más allá de la película


    El vuelo en bicicleta de E. T. y Elliot bajo la luna es una de las escenas más mágicas de la historia del cine, además de ser el logo de la productora que fundó Spielberg, Amblin Entertainment. De pequeño, Spielberg había visto la película italiana de Vittorio De Sica Milagro en Milán, y conservaba un recuerdo tan intenso de ella que decidió recrear el vuelo de los protagonistas en una escoba sobre la catedral de Milán.
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  FANTASÍA
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      GÉNERO


      Musical, Animación

    


    
      DIRECCIÓN


      Varios directores

    


    
      PAÍS


      Estados Unidos

    


    
      AÑO


      1940

    


    
      DURACIÓN


      124'
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    Personajes principales: Leopold Stokowski, Deems Taylor, Mickey Mouse.

  


  ¿Has visto alguna vez una película que se escucha? Sí, lo has leído bien: ¡que se escucha! ¿Y cómo te imaginas la música? ¿Olas? ¿Rayos? ¿Escenas? También debieron de preguntárselo Walt Disney y su equipo de dibujantes al crear Fantasía, un filme que, cuando salió, extrañó a muchos espectadores y desencadenó reacciones contrastadas antes de convertirse en una de las mayores y más célebres obras maestras de la animación. El largometraje, caracterizado por la alternancia entre escenas en vivo live actions y dibujos, se divide en ocho actos y está dedicado a su protagonista absoluta… ¡la música! Así pues, como si estuviéramos en un concierto, aparece un maestro de ceremonias y presenta a los músicos y a los artistas de la orquesta que están a punto de tocar. La Orquesta Sinfónica de Filadelfia interpreta ocho piezas de música clásica, y nosotros vemos episodios sorprendentes, con el intervalo de una pausa central dedicada a una improvisación de jazz. La primera obra es la Tocata y fuga en re menor de Bach; con las notas del Cascanueces de Chaikovski bailan flores, peces, setas y hadas; los mitos griegos son los protagonistas de la Pastoral de Beethoven; inolvidable la escena con inmensos hipopótamos en tutú, avestruces y cocodrilos que bailan la Danza de las horas. Entre todos destaca El aprendiz de brujo, con Mickey Mouse al ritmo de la música de Paul Dukas. Quién sabe dónde nos llevará el final, que parece un sueño en el cual se enfrentan la luz y la oscuridad.


  
    
      [image: icono]
    


    «Si podéis soñarlo, podéis hacerlo». Walt Disney así lo demuestra en un filme visionario, en el que las imágenes están al servicio de la música. Contiene todo el universo Disney, incluido Mickey Mouse, y un mensaje de esperanza para la Europa en guerra: la luz que triunfa sobre las tinieblas.

  


  RECOMENDADA A PARTIR DE 6 AÑOS.
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    Si te ha gustado, no te pierdas…


    1. Fantasía 2000 (1999)


    2.  Yellow Submarine (1968)


    3. Willie y el barco de vapor (1928)


    4. Bienvenidos a Belleville (2003)

  


  
    Tu puntuación
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    Los directores


    En Fantasía quien marcó la diferencia no fue el director (el filme tuvo trece directores), sino Leopold Stokowski, el director de orquesta que aparece en la película. Un día, en un restaurante, se encontró a Walt Disney, y este le habló de su cortometraje El aprendiz de brujo. Stokowski sugirió transformarlo en un largometraje, y estaba tan entusiasmado que se ofreció a colaborar gratuitamente. Fue él quien eligió las piezas de música clásica.
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    El truco del DIRECTOR


    La música es la protagonista, así es que los espectadores tenían que disfrutarla en las mejores condiciones. Por eso, Walt Disney decidió que Fantasía sería la primera película con sonido estéreo. Invirtió en el desarrollo de un sistema llamado Fantasound, a través del cual llegaban sonidos distintos desde posiciones distintas. Así pues, el espectador tenía la sensación de que era el sonido de una orquesta en directo. Una técnica tan pionera que Disney tuvo que preocuparse de acondicionar los cines para cada proyección.


    
      [image: Ilustración]
    

  


  
    ¿Sabías que…?


    Tras el rostro del brujo que hace de maestro de Mickey Mouse se oculta una cara conocida. El dibujante que se dedicó a crear el personaje se inspiró en su jefe, Walt Disney. Por eso el nombre del mago es Yen Sid, «Disney» leído al contrario. Y el hecho de que el brujo, cuando se enfada, levante una ceja corresponde a la mirada amenazadora que Walt dirigía a los dibujantes cuando no estaba satisfecho con su trabajo.

  


  
    Una película de Oscar


    De fracaso estrepitoso a obra maestra. Cuando salió, la película no gustó al público, que esperaba algo similar a la disneyana Blancanieves y los siete enanitos, estrenada solo tres años antes, y que, en cambio, se encontró con una película demasiado culta. Sin embargo, a los dos años, Fantasía les valió el Oscar a la carrera a sus dos creadores, Walt Disney y Leopold Stokowski, y se convirtió en uno de los mejores filmes de animación de la historia.

  


  [image: comillas]Lo que veréis son los dibujos, las imágenes y las historias que ha inspirado la música en la mente y la imaginación de un grupo de artistas.[image: comillas]


  
    Más allá de la película


    Stokowski encontró un título perfecto para una película en que la música se ve y las imágenes se sienten. El término «fantasía», o «fantasía musical», designa una composición instrumental creada en el siglo XVI —una época en que la improvisación campaba a sus anchas— y libre de esquemas establecidos. Igual que en la película de Walt Disney, donde la música, protagonista absoluta, es el símbolo de nuestra imaginación y la voz de nuestras emociones más profundas.
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  FORREST GUMP
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      GÉNERO


      Comedia,


      Drama

    


    
      DIRECCIÓN


      Robert


      Zemeckis

    


    
      PAÍS


      Estados Unidos

    


    
      AÑO


      1994

    


    
      DURACIÓN


      142'
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    Personajes principales: Forrest Gump (Tom Hanks), Jenny (Robin Wright), Teniente Dan (Gary Sinise), Señora Gump (Sally Field).

  


  El vaso medio vacío o medio lleno. Seas optimista o pesimista, Forrest Gump es un gurú (involuntario) a quien escuchar, porque, aunque sus aventuras puedan parecerte imposibles, su «tú construyes tu propia felicidad» es una gran inspiración. Deja que las cosas fluyan, trata bien a los demás y sonríe; el resto llegará por sí solo.


  Estamos en 1981, en Savannah (Georgia). Una pluma danza en vuelo hasta los pies de un hombre sentado en un banco, a la espera del autobús. Y el hombre dice: «Soy Forrest, Forrest Gump». Nacido en Alabama, Forrest tiene un cociente intelectual por debajo de la media, pero su madre está decidida a que el chico considere su diversidad como una riqueza. Al fin y al cabo, como ella siempre le dice, «tonto es el que hace tonterías». Y Forrest crece mirando el mundo a su manera, aceptando lo que la vida le propone. En primer lugar, a Jenny, la chica de la que está enamorado desde siempre y con la que le gustaría estar como «el pan con la mantequilla». Forrest atraviesa treinta años de historia estadounidense, junto a presidentes como Kennedy y músicos como John Lennon; es jugador de fútbol en la universidad, soldado en la guerra de Vietnam, héroe condecorado, campeón de Ping-Pong… Y, cuando no sabe qué hacer, corre, solo porque tiene ganas de correr. A saber dónde lo llevará esa pluma que da vueltas en el aire…
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    La vida es como una caja de bombones, mejor saborearlos momento a momento y mantenernos fieles a nuestra forma de ser. ¿Preparado para dejarte transportar como una pluma por los movimientos del destino?

  


  RECOMENDADA A PARTIR DE 10 AÑOS.
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    Si te ha gustado, no te pierdas…


    1. Big Fish (2003)


    2. El indomable Will Hunting (1997)


    3. Rain Man (1988)


    4. Náufrago (2000)


    5. ¿Quién engañó a Roger Rabbit? (1988)

  


  
    Tu puntuación
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    El director


    «Yo miento sobre todo, excepto sobre los sentimientos», dice la protagonista de su película Aliados. Unas palabras muy acertadas para Robert Zemeckis, director que experimenta con las técnicas cinematográficas más vanguardistas. Mezclando personajes reales con dibujos animados, realizó ¿Quién engañó a Roger Rabbit?, y en Polar Express, con la técnica de la captura de movimiento, animó a los protagonistas gracias a los movimientos de los actores, si bien ocupan un lugar central «los personajes, que son fundamentales».
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    El truco del DIRECTOR


    ¿Cómo es posible que la pluma se pose a los pies de Forrest? El director filmó una pluma colgada de un hilo y movida por un ventilador sobre un fondo verde (la famosa pantalla verde o croma, que también se utilizaba en el pasado para las escenas con personajes). Luego colocó una pluma al lado del zapato, donde el actor la recoge. Al unir las tomas, borraron la pluma de verdad una vez que llegó al suelo la digital. La transformación de dos imágenes en una se llama «efecto metamorfosis». El resultado es sorprendente, y realizarlo es más sencillo de lo que crees.
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    ¿Sabías que…?


    Del discurso que Forrest da en un escenario, al volver de la guerra de Vietnam, solo oímos: «Y no tengo nada más que decir sobre este tema». Tras encargar a varios profesionales y cómicos que escribieran el discurso, el director no quedó nada satisfecho y resolvió la escena desconectando los cables del micrófono. Años después, Tom Hanks desveló lo que realmente dijo: «A veces, cuando las personas van a Vietnam, vuelven a casa de sus madres sin piernas. A veces ni siquiera vuelven. Es algo terrible».

  


  
    Una película de Oscar


    Forrest Gump es uno de los largometrajes más famosos de todos los tiempos. Con setenta y cuatro candidaturas, ganó veintinueve premios, entre ellos seis Oscar (mejor película, dirección, actor protagonista, efectos especiales, guion no original y montaje). Algunas frases del protagonista han pasado a formar parte del lenguaje común. Seguramente habrás oído decir: «¡Corre, Forrest, corre!», o «Mi madre siempre decía: la vida es como una caja de bombones, nunca sabes cuál te va a tocar».

  


  [image: comillas]No sé si todos tenemos un destino o si estamos flotando casualmente como en una brisa… pero yo creo que pueden ser ambas, que ambas estén ocurriendo al mismo tiempo.[image: comillas]


  
    Más allá de la película


    La novela Forrest Gump, escrita por Winston Groom, inspiró la película, pero la carrera de Forrest a través de Estados Unidos por su amor perdido está inspirada en un hecho real: en 1981, un chico de dieciséis años, Louis Michael Figueroa, corrió de Nueva Jersey a San Francisco para apoyar a la American Cancer Society. Y dijo en una entrevista: «Cuando estaba cansado, dormía. Cuando tenía hambre, comía. Cuando tenía que ir al baño, iba. Solo eso». ¿Te recuerda a alguien?
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  EL JOVENCITO FRANKENSTEIN
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      GÉNERO


      Comedia, Terror

    


    
      DIRECCIÓN


      Mel Brooks

    


    
      PAÍS


      Estados Unidos

    


    
      AÑO


      1974

    


    
      DURACIÓN


      105'
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    Personajes principales: Doctor Frederick Frankenstein (Gene Wilder), la criatura (Peter Boyle), Igor (Marty Feldman), Elizabeth (Madeline Kahn), Frau Blücher (Cloris Leachman), Inga (Teri Garr).

  


  ¿Qué te hace partirte de risa? La comicidad es un misterio, pero esta película no te decepcionará. De hecho, los primeros en divertirse fueron los actores y el director, que decidieron rodar unas escenas extra para seguir pasándolo en grande. Estamos hablando de El jovencito Frankenstein, que versiona de manera totalmente innovadora la creación del terrible y legendario doctor Frankenstein en la obra maestra de Mary Shelley. El protagonista de la película no es el doctor, sino su nieto, un brillante cirujano que se avergüenza de su ilustre y tenebroso abuelo, el creador del monstruo, y por eso cambia la pronunciación de su apellido y se hace llamar «Fronkonstin». Un día, deja Nueva York para ir a Transilvania, al siniestro castillo del barón que acaba de heredar. Allí lo reciben Igor, el sirviente bizco, jorobado y torpe, que se hace llamar «Aigor», Inga, la ayudante rubia, y el ama de llaves alemana Frau Blücher, tan terrible que los caballos relinchan de miedo al oír su nombre. Ella ayuda al joven médico a descubrir los apuntes del difunto Frankenstein. El joven Frederick aparca las convicciones científicas para aceptar las teorías de su abuelo y decide que «Se… puede… hacer». Entonces devuelve a la vida a un gigantesco hombre muerto implantándole un nuevo cerebro. Antes, Igor había ido al depósito en busca del cerebro de un científico, pero por error le lleva al doctor un cerebro anormal, de modo que el nuevo monstruo no resulta como esperaban…


  
    
      [image: icono]
    


    Una extraordinaria parodia del género de terror, una de las comedias más divertidas de todos los tiempos y, sobre todo, una serie interminable de ocurrencias que nos hacen reír en cada situación.

  


  RECOMENDADA A PARTIR DE 10 AÑOS.


  
    [image: Ilustración]
  


  
    Si te ha gustado, no te pierdas…


    1.  Gremlins (1984)


    2. Los cazafantasmas (1984)


    3. Pesadilla antes de Navidad (1993)


    4. La familia Addams (1991)


    5. Tolo tolo (2020)

  


  
    Tu puntuación
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    El director


    A principios de los años treinta, un niño neoyorkino ve Frankenstein. Al salir del cine, aún está aterrorizado. Más de cuarenta años después, Mel Brooks, ya adulto y director de cine, está rodando Sillas de montar calientes con Gene Wilder, que le propone hacer un nuevo Frankenstein. El resultado es El jovencito Frankenstein, una de las comedias más divertidas de todos los tiempos, porque Brooks siempre supo que «el destino es el que es, ¡no puedo huir de él!». Y el suyo es hacer reír.
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    El truco del DIRECTOR


    En contra de la opinión de los productores, para recrear los ambientes y los tonos terroríficos del Frankenstein de James Whale de 1931, Mel Brooks quiso hacer su película en blanco y negro. La fotografía, el modo en que pasa de una escena a otra, los efectos visuales anticuados y el laboratorio de Frankenstein, con los objetos originales, todo está tomado de la película original, lo cual aumenta la comicidad de los diálogos. Tú también puedes crear un vídeo estilo años treinta: busca la ambientación, el lenguaje, la música y una app para darle a tu vídeo un aire vintage.


    
      [image: Ilustración]
    

  


  
    ¿Sabías que…?


    «Tal vez podría ayudarte con esa joroba…», le sugiere Frankentein al torpe Igor, y este contesta: «¿Qué joroba?». A lo largo de la película, la joroba se mueve, a veces a la derecha, a veces a la izquierda. Un efecto hilarante que surgió de una broma de Marty Feldman, el actor que interpreta a Igor. Durante días la estuvo cambiando de sitio en los rodajes y, cuando los guionistas se dieron cuenta, después de reírse un buen rato, incorporaron la «joroba móvil» como sketch en el guion.

  


  
    Una película de Oscar


    Entre las candidaturas que obtuvo, están la del Oscar al mejor sonido y al mejor guion no original y las del Globo de Oro a la mejor actriz de comedia para Cloris Leachman (Fray Blücher) y a la mejor actriz no protagonista a Madeline Kahn (Elizabeth). Un éxito monstruoso consagrado por el American Film Institute, que colocó la película en el decimotercer puesto entre las mejores cien comedias estadounidenses.

  


  [image: comillas]Espere, amo, podría ser peligroso: vaya usted delante.[image: comillas]


  
    Más allá de la película


    Año 1816. En un verano lluvioso, de vacaciones en un lago de Ginebra, Mary Wollstonecraft Godwin, de diecinueve años, les cuenta una historia a sus amigos y a su novio, el poeta Percy Shelley. Describe a la criatura monstruosa de una pesadilla nocturna que ha tenido: «Veía la horrible silueta de un hombre que mostraba señales de vida y se movía con torpeza». Terrorífico. Dos años más tarde, Mary (Shelley por su apellido de casada) publica Frankenstein, la primera novela de ciencia ficción de la historia, un relato de culto en el cine, del que se han hecho más de setenta películas.
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  EL JARDÍN SECRETO
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      GÉNERO


      Drama

    


    
      DIRECCIÓN


      Marc


      Munden

    


    
      PAÍS


      Reino Unido

    


    
      AÑO


      2020

    


    
      DURACIÓN


      99'
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    Personajes principales: Mary (Dixie Egerickx), Lord Archibald Craven (Colin Firth), Colin (Edan Hayhurst).

  


  ¿Qué magia encierra un jardín fabuloso? Inmersos en su belleza, todo es posible, incluso recuperarse del dolor más grande. Esta adaptación cinematográfica de la novela de Frances Hodgson Burnett muestra lugares únicos a través de los ojos de una niña y cuenta una historia de renacimiento. La protagonista, Mary Lennox, es una niña antipática y egoísta, que se reapropia de su infancia y de sí misma al cruzar la puerta que separa la realidad gris del mundo mágico del jardín. Criada en una rica mansión de la India, vive a través de las historias ante la indiferencia de sus padres y se siente poco querida. Tras la muerte inesperada de ambos, se ve obligada a trasladarse al páramo inglés, a la majestuosa y decadente finca de su tío, Lord Archibald Craven, donde la recibe una severa ama de llaves, la señora Medlock. Su tío la ignora, encerrado en el dolor por la muerte de su esposa, y la niña se aventura por la gran casa y por los campos que la rodean. Una noche, a pesar del miedo, se levanta tras oír un llanto misterioso y descubre que es su primo Colin, que guarda cama por una misteriosa enfermedad. Luego Mary se hace amiga de un perro vagabundo y de un joven campesino llamado Dickon. Los cuatro pasan al otro lado del muro cubierto de hiedra que oculta algo increíble: un jardín. Solo falta saber cómo cambiará la vida de Mary y de su familia ese jardín.
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    La última versión de un clásico inolvidable, con un reparto excepcional. ¿Cuántas veces, concentrados como Mary en la rabia o el disgusto que sentimos, no nos damos cuenta de las cosas maravillosas que nos rodean?

  


  RECOMENDADA A PARTIR DE 7 AÑOS.
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    Si te ha gustado, no te pierdas…


    1. El jardín secreto (1993)


    2. La princesita (1995)


    3. La invención de Hugo (2011)


    4. Paddington (2014)

  


  
    Tu puntuación
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    El director


    El londinense Marc Munden empezó a trabajar detrás de la cámara como documentalista para la cadena británica BBC. Luego rodó varias series de televisión, como el thriller Utopía, por el que recibió numerosos reconocimientos. En su adaptación cinematográfica de El jardín secreto, quiso contar la historia a través de los ojos de la pequeña Mary, y centrarse en la belleza de un jardín único y extraordinario.

  


  
    
      [image: icono]
    


    El truco del DIRECTOR


    Munden convierte la naturaleza, con su poder maravilloso y cautivador, en el centro de la película, gracias a una puesta en escena que nos maravilla como un cuento de hadas en contraste con la dura realidad. El uso de efectos digitales hace que las imágenes hablen por sí solas. Una vez que el jardín entra en la vida de los personajes, no tiene límites. La naturaleza florece en todas partes, desde la ropa hasta la tapicería del dormitorio de Mary, donde la única atracción posible hasta aquel momento había sido un caballo balancín.


    
      [image: Ilustración]
    

  


  
    ¿Sabías que…?


    Convencido de que lo que tenemos más cerca es único y extraordinario, Munden convirtió algunos de los jardines británicos más hermosos en el plató de su película. Al fin y al cabo, la autora de la novela, Frances Burnett, halló la inspiración al descubrir, gracias a un petirrojo, el jardín abandonado de una casa de campo que había alquilado. ¿Un tour por los jardines del filme? Iford Manor Gardens, con sus columnas; Bodnant Garden, con su pérgola amarillo codeso; y Trebah Gardens, con sus frondosos ruibarbos de hojas palmeadas.

  


  
    Una película de Oscar


    Es la última de una serie de adaptaciones cinematográficas (y televisivas) de la célebre novela de Frances Hodgson Burnett. Pensada para ser vista en una gran pantalla de cine, El jardín secreto acabó en las pantallas de televisión a causa del cierre de las salas durante la pandemia del covid-19. A pesar de ello, se hizo con una candidatura a los British Independent Film Awards por el vestuario.

  


  [image: comillas]En este jardín ocurren cosas extraordinarias. ¿Ahora creerás en la magia?[image: comillas]


  
    Más allá de la película


    Publicada por entregas en una revista, la novela de Frances Hodgson Burnett es la historia de la experiencia de la autora, de cómo ella, huérfana y obligada a vivir en un país lejano, superó las dificultades gracias a su propia fuerza. También es un texto revolucionario respecto a la forma en que se educaba a los niños entonces: la vida al aire libre como terapia y aprendizaje para los más pequeños, o el juego como conocimiento y relación con los demás, son aspectos que la convirtieron en una de las novelas que más gustaban. Su primera adaptación al cine (en aquella época mudo) es de 1919.
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  LA GUERRA DE LAS GALAXIAS UNA NUEVA ESPERANZA
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      GÉNERO


      Ciencia ficción

    


    
      DIRECCIÓN


      George Lucas

    


    
      PAÍS


      Estados Unidos

    


    
      AÑO


      1977

    


    
      DURACIÓN


      121'
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    Personajes principales: Luke Skywalker (Mark Hamill), Han Solo (Harrison Ford), princesa Leia (Carrie Fisher), Darth Vader (David Prowse), Obi-Wan Kenobi (Alec Guinness).

  


  Una saga legendaria que reinventó la ciencia ficción contaminándola con otros géneros, como el wéstern, los cuentos infantiles, el cine japonés o la comedia, e introdujo la leyenda de la «fuerza», el poder alrededor de la galaxia, un campo de energía creado por todas las cosas vivas que permite controlar el pensamiento y la materia, y que puede utilizarse para hacer el bien y el mal. Todo comenzó hace mucho tiempo, en una galaxia muy muy lejana, donde la Alianza Rebelde, guiada por la princesa Leia, se opone al Imperio Galáctico capitaneado por el malvado emperador Palpatine y su mano derecha, el cruel Darth Vader. Antes de ser capturada, Leia les confía a dos droides los planes de la Estrella de la Muerte, la base espacial de Darth Vader, y su petición de ayuda al viejo general Obi-Wan Kenobi, último caballero Jedi. Los dos droides llegan al planeta Tatooine. Tras encontrar su mensaje, el joven Luke Skywalker, junto con el sabio Obi, parte a socorrer a la princesa en la nave espacial Halcón milenario, pilotada por el aventurero mercenario Han Solo y su copiloto Chewbacca. ¿Conseguirá Luke dominar la fuerza de los caballeros Jedi sin dejarse cautivar por su lado oscuro?
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    Cuento, invención, combates, suspense, risas. La guerra de las galaxias es una gran aventura que escenifica el enfrentamiento entre el Bien y el Mal en el espacio. ¡Que la Fuerza te acompañe!

  


  RECOMENDADA A PARTIR DE 7 AÑOS.
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    Si te ha gustado, no te pierdas…


    1. El imperio contraataca (1980)


    2. El retorno del Jedi (1983)


    3. La guerra de las galaxias: Episodio I - La amenaza fantasma (1999)


    4. La guerra de las galaxias: Episodio II - El ataque de los clones (2002)


    5. La guerra de las galaxias: Episodio III - La venganza de los Sith (2005)


    6. La guerra de las galaxias - El despertar de la Fuerza (2015)


    7. La guerra de las galaxias - Los últimos Jedi (2017)


    8. La guerra de las galaxias - El ascenso de Skywalker (2019)

  


  
    Tu puntuación
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    El director


    George Lucas, guionista, productor y montador, es una auténtica leyenda. De joven conducía coches de carreras, pero, tras un grave accidente, se aficionó al cine. Se sentía más a gusto entre bambalinas que detrás de la cámara, e, inspirándose en los cómics de Flash Gordon, inventó La guerra de las galaxias. Para poder disponer de todos los efectos especiales, llegó a fundar una empresa, la Industrial Light & Magic. También trabajó en la saga de películas de Indiana Jones.
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    El truco del DIRECTOR


    George Lucas creó una galaxia increíble. ¿Cómo? Por ejemplo, utilizando las primeras imágenes por ordenador para la simulación del ataque a la Estrella de la Muerte, la animación fotograma a fotograma para la partida de ajedrez de los monstruos y… ¡decenas de maquetas! Como las del principio, filmadas con un teleobjetivo, donde vemos una nave espacial, la Star Destroyer, que persigue a otra más pequeña, la Tantive IV. La primera era una maqueta de 90 centímetros, la segunda, una de diez.
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    ¿Sabías que…?


    Un director al borde de un ataque de nervios… ¿Quién era? George Lucas en el plató de La guerra de las galaxias. Los actores la consideraban una película para niños, llena de comicidad involuntaria y abocada a ser un clamoroso fracaso. «Puedes escribir esta montaña de estupideces, pero no es posible actuar con ellas», se lamentó Harrison Ford, Sin embargo, Steven Spielberg, uno de los mejores amigos de Lucas, no dudó en animarlo. Los dos directores de cine hicieron una apuesta: que cada uno tendría una participación en las ganancias de la película del otro, lo cual acabó siendo un muy buen negocio para Spielberg, ¿no crees?

  


  
    Una película de Oscar


    Antes del estreno de la película, George Lucas se fue a Hawái. Luego regresó a toda prisa, sorprendido por el entusiasmo del público tras las primeras proyecciones. Y los reconocimientos no se hicieron esperar: decenas de candidaturas, entre ellas once para los Oscar. El filme ganó seis, además del Oscar a la carrera de Ben Burtt por la creación de sonidos legendarios, como la respiración de Darth Vader o el ruido de las espadas láser.

  


  [image: comillas]Recuerda, Luke: la Fuerza siempre estará contigo. Siempre.[image: comillas]


  
    Más allá de la película


    Más que una película, La guerra de las galaxias es una saga. Más que una saga, es un universo. Cómics, libros, videojuegos, merchandising, series de televisión, spin-off y un día dedicado (el 4 de mayo). Y luego están las películas, nueve hasta ahora. La cuestión delicada es establecer el orden en que vamos a verlas. Intentaremos ayudarte: los filmes más antiguos son el núcleo central de la historia. La trilogía que salió entre 1999 y 2005 es una precuela (antecedente) de la historia, mientras que la última trilogía es la secuela (continuación). Decide tú por dónde quieres empezar.
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  HARRY POTTER Y LA PIEDRA FILOSOFAL
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      GÉNERO


      Fantasía

    


    
      DIRECCIÓN


      Chris Columbus

    


    
      PAÍS


      Reino Unido, Estados Unidos

    


    
      AÑO


      2001

    


    
      DURACIÓN


      152'
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    Personajes principales: Harry Potter (Daniel Radcliffe), Ron Weasley (Rupert Grint), Hermione Granger (Emma Watson).

  


  ¿A quién no le gustaría vivir la aventura de Harry Potter? ¿A quién no le gustaría estudiar en Hogwarts, tan parecido a cualquier otro colegio y a la vez tan extraordinariamente mágico? Los búhos entregan una carta en el número 4 de Privet Drive, y eso le revoluciona la vida al huérfano Harry, que cambia el polvoriento sótano de sus tíos, Vernon y Petunia Dursley, por el Colegio Hogwarts de Magia y Hechicería. Así pues, el día de su undécimo cumpleaños, Harry descubre que es un mago; a sus padres los mató el malvado Lord Voldemort, y él, que era un recién nacido, sobrevivió gracias al amor y al sacrificio de su madre, Lily. Acompañado del medio gigante barbudo Rubeus Hagrid, Harry deja atrás el mundo de los muggles y la aburridísima vida en casa de los Dursley, se lanza contra la pared del andén 9 y 3/4 de la estación londinense de King’s Cross y parte hacia Hogwarts. Es el primer capítulo de una larga saga, con nuevos amigos, el divertido Ron y la inteligente Hermione, clases de astrología, partidos de quidditch en escobas voladoras y la eterna rivalidad entre Gryffindor y Slytherin. Y todo esto no es más que el principio…
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    El día en que, sentada a la mesa de un bar y en el paro, J. K. Rowling empezó a escribir la historia de un pequeño mago con una cicatriz en forma de flecha en la frente, no podía imaginar que Harry Potter se convertiría en uno de los personajes favoritos de los niños de todo el mundo. Y eso es auténtica magia.

  


  RECOMENDADA A PARTIR DE 7 AÑOS.
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    Si te ha gustado, no te pierdas…


    Los otros episodios de la saga:


    1. Los juegos del hambre (2012)


    2. Maléfica (2014)


    3. Animales fantásticos y dónde encontrarlos (2016)

  


  
    Tu puntuación
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    El director


    Chris Columbus, el único estadounidense en un filme totalmente británico, confesó que había rodado el primer episodio de Harry Potter como cuando uno entra en un túnel, ignorando todo el resto, porque le daba mucho miedo estropear la obra maestra de J. K. Rowling. Se inspiró en las adaptaciones cinematográficas de las novelas de Dickens y en las historias que dibujaba de pequeño. Sin excesivos efectos especiales, convirtió en «real» el mundo que millones de niños habían imaginado al leer la novela.
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    El truco del DIRECTOR


    Para jugar un partido de quidditch, el requisito fundamental es mantenerse en el aire montados en escobas voladoras. ¿Y si las escobas no vuelan? ¡Para eso está la pantalla verde! Solo hay que conseguir (o hacer en casa) un fondo verde o azul, bien iluminado y tirante, que ocupe todo el plano, y colocarse delante para hacer acrobacias sobre una escoba (como hicieron los actores de la película). Una vez rodada la escena, en el ordenador se sustituye el fondo verde, por ejemplo, por el campo de quidditch de Hogwarts. Y ya está, ¡a por la snitch dorada!
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    ¿Sabías que…?


    Hogwarts existe. Sí y no. Los muros y los capiteles góticos son los de Alnwick Castle, en Inglaterra; y para los interiores se utilizaron lugares de todo el Reino Unido, como el claustro de la catedral de Durham para los pasillos del colegio, o el refectorio de la Christ Church de Oxford para la Sala Grande, convertida en un lugar mágico gracias a las velas flotantes y a las mesas llenas de exquisiteces (tan malolientes tras varios días de rodaje que la producción acabó sustituyéndolas por alimentos falsos).

  


  
    Una película de Oscar


    La dirección artística, el vestuario y la banda sonora: tres nominaciones a los Oscar para el primer episodio de Harry Potter. Ningún premio, aunque la banda sonora creada por el maestro John Williams ha quedado en el imaginario como una de las mejores de todos los tiempos. Empezando por el tema de Edvidge, que recorre toda la saga y cuyo sugestivo tintineo de campanillas evoca de inmediato el ambiente de Hogwarts.

  


  [image: comillas]La felicidad puede hallarse hasta en los más oscuros momentos si somos capaces de… usar bien la luz.[image: comillas]


  
    Más allá de la película


    No fue fácil convencer a J. K. Rowling para llevar su Harry Potter al cine. Al fin y al cabo el pequeño mago, antes de convertirse en best seller, fue rechazado por doce editores y le hizo compañía a su autora durante años. En muchos detalles, Rowling se inspiró en su vida: Hermione Granger es ella de niña; Ron recuerda a un querido amigo suyo; y la estación del andén 9 y 3/4 de King’s Cross es el lugar donde se enamoraron sus padres.
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  LA INVENCIÓN DE HUGO
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      GÉNERO


      Aventuras, Fantasía

    


    
      DIRECCIÓN


      Martin Scorsese

    


    
      PAÍS


      EUA, UK, FR

    


    
      AÑO


      2011

    


    
      DURACIÓN


      127'
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    Personajes principales: Hugo Cabret (Asa Butterfield), Georges Méliès (Ben Kingsley), Isabelle (Chloë Grace Moretz).

  


  Imaginación y vida es lo que muestra Hugo Cabret, los sueños y destinos a través de los cuales todos intentamos averiguar quiénes somos realmente y cuál es nuestro camino. El mundo es una máquina grandiosa, y debemos aprovechar al máximo el tiempo del que disponemos, como hace el pequeño Hugo, protagonista de la película.


  Estamos en París, en los años treinta del siglo XX. En la ciudad espolvoreada de nieve, el chiquillo, que se ha quedado huérfano, vive en la estación de Montparnasse y cuida del gran reloj situado encima de los andenes, gracias a su increíble talento para arreglar todo tipo de engranajes. Hugo tiene un sueño: hacer que funcione el autómata mecánico que su padre, gran apasionado del cine, le dejó antes de morir, y que oculta un mensaje misterioso. Cree que así se sentirá menos solo. Tras sustraer varias piezas mecánicas del puesto de juguetes de la estación para reparar su autómata, se ofrece a ayudar a Georges, el anciano propietario. En el puesto conoce a su hija adoptiva, Isabelle, y descubre que fue el propio Georges quien construyó el autómata. Y mientras los trenes de vapor entran y salen de la estación, Hugo realizará un viaje extraordinario que lo llevará a la Luna y a un final feliz.
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    Un filme potente, un cuento que, al igual que un engranaje perfecto, une la aventura de un niño con la de Georges Méliès, uno de los padres del cine. Et voilà, la fascinación está servida.

  


  RECOMENDADA A PARTIR DE 8 AÑOS.
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    Si te ha gustado, no te pierdas…


    1. The Artist (2011)


    2. Viaje a la Luna (1902)


    3. El hombre mosca (1923)


    4. Cinema Paradiso (1988)

  


  
    Tu puntuación


    [image: icono]
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    El director


    Director de decenas de películas (como Taxi Driver, Toro salvaje, La edad de la inocencia o Infiltrados) y una auténtica leyenda del cine, Martin Scorsese es capaz de pasar de un género y de un estilo a otro. Y pensar que, como hijo de inmigrantes italianos en Little Italy, habría podido ser cura o gangster… Pero eligió el cine gracias a las figuras de papel que deslizaba sobre pantallas en miniatura y que le encantaban de niño, al igual que a Hugo Cabret.
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    El truco del DIRECTOR


    Uno de los aspectos sorprendentes del filme es el admirable uso del 3D en la escena inicial, cuando la cámara pasa de los cielos de París al microcosmos de la estación de tren. Esto, además de hacer que la proyección sea magnífica, une el cine del pasado, el de Georges Méliès, que cautivó a los primeros espectadores, con el presente y sus efectos especiales tecnológicos, que fascinan a los adultos como si fueran niños. Y es que, pensándolo bien… ¿existe otra manera de soñar despierto?


    
      [image: Ilustración]
    

  


  
    ¿Sabías que…?


    En la película hay más de cuarenta citas cinematográficas. Un viaje por la historia del cine. Empezando por la estación de tren, que evoca uno de los primeros filmes de la historia, La llegada de un tren a la estación de La Ciotat, de los hermanos Lumière, inventores del cinematógrafo en 1895. La sensación de los primeros espectadores de que los atropellaría la locomotora es la misma que vive Hugo, entre pesadilla y realidad. También se cita Viaje a la Luna, de Georges Méliès, de 1902, considerada la primera película de ciencia ficción de la historia.

  


  
    Una película de Oscar


    La película obtuvo decenas de reconocimientos: ganó cinco premios Oscar (entre ellos, a los mejores efectos especiales) de once candidaturas, aunque no el premio a la mejor dirección, que Scorsese solo ganó en los Globos de Oro. Extraordinarias las escenografías: los italianos Dante Ferretti y Francesca Lo Schiavo crearon desde cero el estudio de Méliès con cristales y agua, así como los ambientes que utilizaba en sus películas.

  


  [image: comillas]Quizás por eso las máquinas rotas me ponen triste. No hacen lo que deben hacer. Quizás sea igual con las personas. Si pierdes tu propósito es como si te rompieras.[image: comillas]


  
    Más allá de la película


    El filme está basado en La invención de Hugo Cabret, de Brian Selznick. Mientras veía películas antiguas, el escritor se dio cuenta de que los directores de aquella época utilizaban la cámara para contar una historia solamente a través de las imágenes, ya que entonces el cine era mudo. Y entonces creó una historia que, en algunos puntos y durante muchas páginas seguidas, se desarrolla mediante imágenes dibujadas a carboncillo, sin una sola palabra. Un libro parecido a una película muda fantástica del maestro Méliès.
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  JUMANJI


  
    [image: Ilustración]
  


  
    
      GÉNERO


      Aventuras, Fantasía

    


    
      DIRECCIÓN


      Joe Johnston

    


    
      PAÍS


      Estados Unidos, Canadá

    


    
      AÑO


      1995

    


    
      DURACIÓN


      104'
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    Personajes principales: Alan Parrish (Robin Williams), Judy Shepherd (Kirsten Dunst), Peter Shepherd (Bradley Pierce), Sarah Whittle (Bonnie Hunt).

  


  «Amantes de la aventura, ¡prestad atención! Jumanji sabrá transportar a quien este mundo quiera abandonar. ¿Listos para lanzar los dados? En cada tirada nos enfrentaremos a temibles aventuras y peligros, pero un viaje a lo desconocido que nos permite mirar a la cara a nuestros miedos es algo irresistible. Eso sí, no lo empieces si no estás dispuesto a terminarlo.»


  Judy y Peter Shepard no se desaniman al leer la advertencia del juego de mesa que han encontrado en el desván al que han llegado guiados por un extraño sonido de tambores. Una vez colocan el tablero, las fichas se mueven solas, y en el centro aparece una frase inquietante. Al lanzar los dados, unos mosquitos gigantes y unos monos insoportables invaden la gran casa blanca donde los niños, huérfanos desde hace poco, viven con su tía. La única manera de volver atrás es llegar a la meta gritando: «¡Jumanji!». Sale el uno, llega un león feroz; sale el cinco, llega un hombre salvaje muy raro. Se llama Alan y veintiséis años atrás, en 1969, el tablero lo absorbió y quedó apresado en la jungla. Más tarde se une a los jugadores Sarah, una amiga de la infancia de Alan, que había participado en la partida, pero había logrado huir. Entre lianas carnívoras, enfurecidas manadas de elefantes y rinocerontes, arenas movedizas y tormentas tropicales… quedarse parado es letal.
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    ¿Y si un juego de mesa, transformado en la realidad más increíble, nos desafiara para enseñarnos algo? Jumanji nos enseña que nadie está solo, porque siempre habrá un compañero de partida dispuesto a salvarte con un cinco o con un ocho.

  


  RECOMENDADA A PARTIR DE 8 AÑOS.
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    Si te ha gustado, no te pierdas…


    Las dos secuelas de Jumanji:


    1. Cariño, he encogido a los niños (1989)


    2. Regreso al futuro (1985)


    3. Parque jurásico (1993)

  


  
    Tu puntuación
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    El director


    Antes de emprender la carrera de director de cine, Joseph Eggleston «Joe» Johnston II, que creció en la tórrida Texas y se licenció en California, fue un gran experto en efectos especiales. Trabajó con George Lucas, el director de La guerra de las galaxias (por ejemplo, hizo los bocetos de los personajes de Yoda y Boba Fett), y ganó el Oscar por los efectos especiales de Indiana Jones: En busca del arca perdida. Esta fue la carrera previa del director Johnston, que en Jumanji creó escenas realmente increíbles.
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    El truco del DIRECTOR


    En Jumanji la jungla entra en casa. ¿Cómo es posible? Los técnicos utilizaron métodos tradicionales, con muñecos y miniaturas que luego movían (casi como podrías hacer tú con unas marionetas). Es el caso del cocodrilo que ataca a Alan Parrish, que es un animatronic, un muñeco mecánico. También hicieron modelos gráficos por ordenador creados a partir de esculturas de animales. Por ejemplo, el elefante en el coche se añadió a los fotogramas de un vehículo que filmaron de verdad y que luego aplastaron con un mecanismo de cables de acero.


    
      [image: Ilustración]
    

  


  
    ¿Sabías que…?


    Según Chris Van Allsburg, autor del libro ilustrado en el que se basa la película, y Robin Williams, que interpreta a Alan Parrish, la palabra jumanji en zulú significa «muchos efectos». Obviamente, se trata de una broma del escritor y del actor, aunque en la película los actores viven «consecuencias asombrosas». El Jumanji de la película se convirtió en un juego de mesa real que, con el tiempo, ha llegado a ser un objeto de coleccionista; hace unos años, se vendió uno nada menos que por 61 000 dólares.

  


  
    Una película de Oscar


    La increíble y explosiva aventura de Jumanji ganó el Young Artist Award de la asociación estadounidense de jóvenes artistas como mejor filme de acción para toda la familia. Además de ser récord de taquilla, en diciembre de 1995 obtuvo varios premios y reconocimientos, entre ellos el Saturn a los mejores efectos.

  


  [image: comillas]Pinta mal esta misión, los monos ralentizan la expedición.[image: comillas]


  
    Más allá de la película


    La aventura en la jungla no acaba aquí, ya que la película inspiró dos secuelas: Jumanji: Bienvenidos a la jungla (2017) y Jumanji: Siguiente nivel (2019). En estas películas los protagonistas, ahora adolescentes aficionados a las redes sociales y decididos a ser ellos mismos, no tienen que vérselas con un juego de mesa, sino con un videojuego. Y no son los animales del bosque los que irrumpen en su mundo, sino los mismos jóvenes los que entran en el videojuego, donde tendrán que resolver enigmas y superar pruebas para regresar a sus vidas. ¿Algo que no cambia? El sonido de los tambores, clara señal de peligro.
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  KIRIKÚ Y LA BRUJA
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      GÉNERO


      Animación, Aventuras

    


    
      DIRECCIÓN


      Michel Ocelot

    


    
      PAÍS


      FR, BLG, LX, LV, HU

    


    
      AÑO


      1998

    


    
      DURACIÓN


      71'
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    Personajes principales: Kirikú, la bruja Karabá, la madre, el gran sabio.

  


  En los cuentos, las brujas suelen ser malas, los caballeros, valientes y las princesas, muy bellas. No es así en esta película-cuento, donde en vez de castillos hay una aldea africana llena de color. Y nada de armaduras sobre pechos musculosos, sino mujeres con los pechos desnudos y un viejo sabio con un bastón que siempre refunfuña. Además, el verdadero héroe es un niño muy pequeño.


  En un tiempo sin tiempo, en la cabaña de la aldea, se oye una vocecilla: «Mamá, ¡tráeme al mundo!». ¿Un niño que habla antes de nacer? Kirikú es muy especial. Nace solo y él solo corta el cordón umbilical, se lava y lucha para salvar su aldea. Y es que la bruja Karabá ha secado la única fuente de agua y les ha robado los collares y el oro a las mujeres. Y casi todos los hombres han desaparecido; según dicen, la bruja los ha capturado y se los ha comido. Pero al minúsculo y valiente Kirikú no lo detienen el temor ni la superstición. Hay que vencer el miedo y buscar las respuestas adecuadas. Y Kirikú es curioso: ¿por qué es mala la bruja? A pesar de las reticencias que hay en la aldea, el pequeño va hacia la Montaña Prohibida. Es un viaje lleno de peligros, en parte por culpa de los tótems, las criaturas mecánicas de Karabá. Al final, el sabio de la montaña, abuelo de Kirikú, desvela el misterio que se oculta tras la maldad de la bruja.
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    Este cuento poco convencional nos recuerda que la búsqueda de la verdad es infinita y que escuchar las opiniones ajenas sin desarrollar un conocimiento real nos hace prisioneros de los prejuicios.

  


  RECOMENDADA A PARTIR DE 6 AÑOS.


  
    [image: Ilustración]
  


  
    Si te ha gustado, no te pierdas…


    Los otros tres episodios de la serie:


    1. Dilili en París (2018)


    2. Arrietty y el mundo de los diminutos (2010)


    3. Azur y Asmar (2006)

  


  
    Tu puntuación
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      [image: icono]
    


    El director


    Michel Ocelot nunca ha olvidado su infancia en Guinea, que le transmitió el amor por África, tan bien representada en los episodios de Kirikú, y el lenguaje del cuento. Ocelot hace muchas cosas: es escritor, autor televisivo, ilustrador y director de cine. Siempre crea él mismo la escenografía y las imágenes de sus películas, desde los ambientes de Oriente Medio de Azur y Asmar al estilo belle époque de Dilili en París.
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    El truco del DIRECTOR


    Lo más impresionante de este filme son los dibujos tradicionales inspirados en colores africanos: las tonalidades de los espacios y los fondos, los matices y los detalles de la naturaleza. Ahí reside la fuerza del lenguaje cinematográfico. Ocelot no necesita sorprendernos con efectos especiales exagerados ni animaciones en 3D. En este caso, el espectáculo del cine está en las ilustraciones, que llegan al corazón y permanecen en nuestra retina durante mucho tiempo.


    
      [image: Ilustración]
    

  


  
    ¿Sabías que…?


    Michel Ocelot no solo ha ambientado Kirikú en África, sino que la belleza y la cultura de ese continente es la esencia de la película. Para el director era muy importante que la representación de la aldea fuera lo más fiel y realista posible, por eso se opuso a que los personajes aparecieran vestidos. Prefirió aceptar que en algunos países el filme tuviera una distribución reducida a causa de la desnudez parcial de las mujeres y los niños.

  


  
    Una película de Oscar


    El largometraje Kirikú llevó al éxito a Ocelot. Se presentó fuera de concurso en el Festival de Cannes y ganó el premio a la mejor película de animación en el Festival Internacional de Filmes de Animación de Annecy, así como el premio a la mejor película europea en el British Animation Awards. También se hizo con el premio del jurado de adultos y de niños en el Festival Internacional de Cine Infantil de Chicago.

  


  [image: comillas]Hoy tú eres pequeño y te gustaría ser mayor. Cuando seas mayor, querrás ser pequeño. Ahora eres pequeño y has podido hacer cosas que los mayores no pueden hacer. Alégrate por ello. Cuando seas mayor, no olvides alegrarte de haberte hecho mayor.[image: comillas]


  
    Más allá de la película


    Una historia africana que habla del agua, de la naturaleza y de los niños necesitaba una banda sonora creada por un músico africano. El senegalés Youssou N’Dour, cantante y también activista y ministro del Gobierno de su país, compuso la música con instrumentos tradicionales africanos, como el sabar, una especie de tambor grande que se toca con las manos y que acompaña el proyecto con el que Kirikú devuelve la vida a la aldea.
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  LADRÓN DE BICICLETAS
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      GÉNERO


      Drama

    


    
      DIRECCIÓN


      Vittorio De Sica

    


    
      PAÍS


      Italia

    


    
      AÑO


      1948

    


    
      DURACIÓN


      93'
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    Personajes principales: Antonio Ricci (Lamberto Maggiorani), Bruno Ricci (Enzo Staiola), Maria Ricci (Lianella Carell).

  


  Estamos en Roma, poco después de la Segunda Guerra Mundial. Entre el sol y la lluvia, un hombre y un niño deambulan en busca de una bicicleta robada. ¿Qué importancia tiene una bicicleta? Para alguien como Antonio Ricci, que se mueve en un laberinto urbano de miseria y degradación, es la esperanza de conseguir trabajo.


  En esta película, considerada una gran obra maestra, un hecho aparentemente banal se convierte en algo importantísimo. En un barrio popular de Roma, Antonio Ricci se abre paso entre la multitud de parados que hay en la oficina de colocación y obtiene un empleo. El trabajo consiste en pegar carteles por la ciudad y él asegura que dispone de una bicicleta, aunque, de momento, su vehículo se encuentre en el Monte de Piedad, donde podían dejarse objetos a cambio de dinero. Entonces Antonio y su mujer, Maria, empeñan las sábanas para recuperar el ansiado medio de transporte. Al día siguiente, Antonio se viste, feliz de empezar su primer día de trabajo. Acompaña a su hijo Bruno, que es ayudante en una gasolinera, y empieza su recorrido con los carteles. Mientras está pegando el cartel de una película famosa, un hombre huye con su bicicleta. Antonio, junto con Bruno, intenta encontrarla por todos los medios. Ambos van a los mercados de barrio, a los comedores de pobres, incluso visitan a una médium, hasta llegar a un final dramático y conmovedor que se ha convertido en una de las escenas más famosas de la historia del cine.


  
    
      [image: icono]
    


    Un gran clásico que nos hará retroceder en el tiempo y nos dejará una huella imborrable. Y es que en la vida no siempre se dan esos finales felices que muchas películas nos ofrecen.

  


  RECOMENDADA A PARTIR DE 9 AÑOS.
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    Si te ha gustado, no te pierdas…


    1. El chico (1921)


    2. Milagro en Milán (1951)


    3. Los 400 golpes (1959)


    4. Paisà (1946)

  


  
    Tu puntuación
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    El director


    Tras su primer papel como camarero en una película muda, Vittorio De Sica se dio a conocer como actor y cantante en comedias que lo convirtieron en el primer divo italiano, elegante, irónico y simpático. Después de la Segunda Guerra Mundial, se transformó: detrás de la cámara contó la realidad de los más pobres a través del cine. Dirigió, entre otras películas, El limpiabotas y Ladrón de bicicletas, y ganó cuatro veces el Oscar. Y pensar que confesó que nunca se había atrevido a ver en público sus películas…
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    El truco del DIRECTOR


    La forma en que Vittorio De Sica describe la realidad, sin recurrir a artificios cinematográficos, podría hacer pensar en una narración poco construida, pero no es así. El director prefiere los planos largos, que describen los lugares y a la gente que rodea a los protagonistas. La cámara anda al lado de los personajes y continuamente se detiene en ciertos detalles del paisaje y en episodios aparentemente poco importantes, que de este modo llegan a ser coprotagonistas de la escena.


    
      [image: Ilustración]
    

  


  
    ¿Sabías que…?


    Lamberto Maggiorani, obrero de profesión, era el padre de uno de los niños que se habían presentado al casting para el papel infantil. De Sica quedó impresionado al ver los ojos «buenos y llenos de miedo» del padre y le ofreció el papel de Antonio. Empezó el rodaje y aún no habían encontrado a Bruno entre cientos de candidatos. Por fin, mientras dirigía la escena del ensayo de una comedia musical, De Sica oyó a alguien a quien le costaba respirar. Era un niño con una «cara graciosa, la nariz respingona, unos ojos redondos de un gris amarillo y la voz un poco nasal». De Sica lo cogió del brazo. ¡Ya tenían a Bruno!

  


  
    Una película de Oscar


    Después de ver la película, muchos pedían que les devolvieran el dinero, nada entusiasmados con una historia que recordaba las miserias de la posguerra. Y, sin embargo, Ladrón de bicicletas resultó un éxito: se hizo con seis Nastri d’Argento (los premios del sindicato de periodistas de cine italianos), un Globo de Oro y un Oscar honorífico en la categoría de filme extranjero para Vittorio de Sica. Ocupa el cuarto lugar en la lista de las cien mejores películas del mundo en lengua no inglesa.

  


  [image: comillas]Vamos, come, que todo tiene remedio… Todo menos la muerte.[image: comillas]


  
    Más allá de la película


    Ladrón de bicicletas, cuyo título retoma el de la novela de Luigi Bartolini, es una de las obras maestras (junto a unas pocas más, como Roma ciudad abierta o El limpiabotas) de un nuevo cine que llevó a la pantalla la vida cotidiana de personas corrientes de la calle. Una revolución llamada «neorrealismo italiano» que influyó en el cine de todo el mundo. Tras la represión vivida en Italia en los años de la dictadura fascista y durante la Segunda Guerra Mundial, los directores de cine experimentaron con un lenguaje innovador para dar a conocer los dramas de la gente más pobre.
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  LA LENGUA DE LAS MARIPOSAS
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      GÉNERO


      Drama

    


    
      DIRECCIÓN


      José Luis Cuerda

    


    
      PAÍS


      España

    


    
      AÑO


      1999

    


    
      DURACIÓN


      96'
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    Personajes principales: Don Gregorio (Fernando Fernán Gómez), Moncho (Manuel Lozano).

  


  Probablemente, el peor infierno de todos es el del odio y la crueldad. Es el infierno que se relata en la película, donde vemos la Guerra Civil española a través de la mirada inocente de un niño.


  Estamos en 1936, en Galicia. El pequeño Moncho se prepara para vivir un año maravilloso. Hijo de un sastre simpatizante de la República, lo apodan Pardal («gorrión») y, al igual que un gorrión alejado del nido, el primer día de escuela tiene miedo de sus compañeros y sobre todo del maestro, don Gregorio. Se equivoca: don Gregorio tiene un gran corazón y nunca ha pegado a ningún alumno, pues está convencido de que la educación debe inspirar libertad de pensamiento y observación de la belleza. Entre don Gregorio y Moncho surge una intensa amistad. Cuando salen al aire libre, el maestro siempre les muestra a sus alumnos el espectáculo más increíble que hay: la naturaleza. Como la lengua de las mariposas, insectos que desenrollan la lengua para chupar el néctar de las flores. Lo malo es que estamos a las puertas de la Guerra Civil: los ojos de Moncho ven sin comprender la llegada de los militares que le quitan el poder a su familia, dispuesta a renegar de sus simpatías por la República. Y mientras se desvanece el sueño de un país libre, ¿qué será de don Gregorio, que jamás ha ocultado su desprecio por cualquier dictadura?
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    Hay una profunda e intensa nostalgia en esta película, la nostalgia que deriva de la pérdida de algo: la infancia o la libertad.

  


  RECOMENDADA A PARTIR DE 8 AÑOS.
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    Si te ha gustado, no te pierdas…


    1. Adiós, muchachos (1987)


    2. El viaje de Carol (2002)


    3. Tierra y libertad (1995)


    4. El bosque animado (1987)

  


  
    Tu puntuación
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    El director


    A José Luis Cuerda, uno de los grandes directores españoles, le gustaba mezclar drama y comedia en sus películas. Tras darse a conocer con varias películas para la televisión, en su primer largometraje para la gran pantalla, El bosque animado, creó un mundo fantástico y se hizo con el premio Goya a la mejor película. Según decía, siempre tomó «las decisiones más importantes sin pensarlas demasiado, porque, si lo piensas, acabas por no hacer nada».
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    El truco del DIRECTOR


    El director construye la película en dos partes distintas unidas por temas, ambientes y elementos opuestos que tienen correspondencias simbólicas. Al principio describe una vida inmersa en la naturaleza, libre y feliz; las escenas son luminosas y lentas, en sintonía con la calma y la belleza de la primavera. Luego el registro emotivo cambia y, gracias al uso de luces y sombras, crece la tensión también para los espectadores que seguimos el relato.


    
      [image: Ilustración]
    

  


  
    ¿Sabías que…?


    En la escuela, don Gregorio lee con sus alumnos «Recuerdo infantil», de Antonio Machado, un poema que habla de una tarde oscura y de un hombre que mata a su hermano. Defensor de la República, Machado huyó de Barcelona en enero de 1939, cuando los militares del general Franco instauraron la dictadura. Como tantos otros, cruzó a pie la frontera francesa. Enfermo y afligido, murió a los pocos días. En el bolsillo le encontraron un papel con su último verso: «Estos días azules y este sol de la infancia…», el sol que había dejado en su país.

  


  
    Una película de Oscar


    La lengua de las mariposas recibió numerosos reconocimientos, sobre todo en España, entre ellos trece candidaturas a los premios Goya, y se hizo con el Goya al mejor guion no original. Fue muy alabada la actuación del pequeño Manuel Lozano en el papel de Moncho, que ganó varios premios como mejor actor novel.

  


  [image: comillas]En los libros podemos refugiar nuestros sueños para que no se mueran de frío.[image: comillas]


  
    Más allá de la película


    El escritor gallego Manuel Rivas es autor de relatos, poemas y novelas que han inspirado varias películas y obras de teatro. Antes de dedicarse a la literatura fue periodista. «La lengua de las mariposas», un relato suyo publicado en una recopilación de narraciones del mismo título, inspiró esta película. En todos los relatos de Rivas, el amor siempre es la base de cualquier tipo de relación humana.
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  UN CAMINO A CASA
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      GÉNERO


      Drama

    


    
      DIRECCIÓN


      Garth Davis

    


    
      PAÍS


      AUS, EUA, UK, IND

    


    
      AÑO


      2016

    


    
      DURACIÓN


      118'

    

  


  
    
      [image: icono]
    


    Personajes principales: Saroo niño (Sunny Pawar), Saroo adulto (Dev Patel), Sue Brierley (Nicole Kidman).

  


  Imagina por un momento que no encuentras el camino a casa. Y que tampoco encuentras tus raíces, el finísimo hilo que atraviesa la existencia de todos nosotros. «Yo soy de…» Así hablamos de nuestro lugar en el mundo. El caso es que Saroo no puede pronunciar esa frase. La película Un camino a casa, inspirada en una increíble historia real, habla de la vida perdida y más tarde encontrada de un joven que hace lo imposible por localizar a su familia. El pequeño Saroo solo tiene cinco años, pero ya ayuda a su hermano mayor a recoger el carbón que cae de los trenes. Así, al final del día conseguirán unos litros de leche. A pesar de la pobreza, no le falta de nada, pues quiere mucho a su madre y a su hermano. Una noche, tras convencer a su hermano de que lo lleve con él, se duerme en un banco de la estación y, cuando despierta, sube a un vagón. El tren sale y llega a más de mil kilómetros de distancia, a una Calcuta indiferente y caótica. Tras vagabundear durante meses, el pequeño acaba en un orfanato, donde lo adopta una pareja australiana. Allí crece con el amor de Sue y John, pero entre sus recuerdos quedan el rostro de una preciosa mujer india, el de un hermano protector y sonriente y las imágenes de una estación. Lo malo es que en la India hay miles de estaciones y a Saroo no le bastaría una vida para encontrar la que busca. O quizá…


  
    
      [image: icono]
    


    Dos lenguas, dos países, dos familias. Este viaje apasionante para recomponer las almas de una identidad demuestra que el amor nunca quita nada, siempre suma, y que nuestro hogar puede estar en dos lugares muy alejados entre sí.

  


  RECOMENDADA A PARTIR DE 8 AÑOS.


  
    [image: Ilustración]
  


  
    Si te ha gustado, no te pierdas…


    1. ¿Quién quiere ser millonario? (2008)


    2. La vida de Pi (2012)


    3. Cafarnaúm (2018)


    4. La extraña vida de Timothy Green (2012)

  


  
    Tu puntuación


    [image: icono]
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    El director


    El australiano Garth Davis creció en una familia de artistas. Cuando su padre le regaló una cámara de vídeo, fue amor a primera vista… Tras varios años trabajando, quedó impresionado al leer la historia de Saroo en un periódico y dirigió su primera película. La primera parte del filme está inspirada en WALL∙E. Después de hacer miles de castings, Davis eligió al pequeño Sunny Pawar, porque su capacidad de decir mucho utilizando poquísimas palabras le recordaba a Charlie Chaplin.

  


  
    
      [image: icono]
    


    El truco del DIRECTOR


    La película empieza con las imágenes de una India muy pobre, pero extraordinaria. Música y pocos diálogos en lengua original, el hindi con subtítulos. De un modo lineal, sin flashbacks, el director nos describe un país complejo. Y Saroo se pierde a través de planos mudos (como en la escena del enorme pasadizo subterráneo de la estación). Tendrás la sensación de que estás al lado del pequeño protagonista.


    
      [image: Ilustración]
    

  


  
    ¿Sabías que…?


    En realidad, la búsqueda de Saroo duró años. «Me sentía como Superman, mirando el mundo desde arriba», declaró el verdadero Saroo. Un mundo contemplado a través de la perspectiva de Google Earth, que colaboró con la producción del filme permitiendo el acceso a las imágenes por satélite y adaptándolas a la época de la búsqueda de Saroo. Además, dedicó a la historia la página El camino para volver a casa, disponible en earth-google.com. Tú también puedes recorrer las etapas del viaje de Saroo y escuchar de su voz cómo fue aquella experiencia.

  


  
    Una película de Oscar


    Un camino a casa obtuvo treinta candidaturas —en reconocimiento, entre otras cosas, a la labor de Nicole Kidman y Dev Patel— en los Oscar, los Globos de Oro (en ambos casos como mejor película), los BAFTA o los Satellite. Entre los premios asignados están el Hollywood Film Award como mejor actriz no protagonista a Kidman y el Directors Guild of America Award como mejor director novel a Davis.

  


  [image: comillas]Cada día me duermo imaginando que recorro el camino a casa… Y que vuelvo a ver a mi madre y le susurro al oído: “Estoy aquí”.[image: comillas]


  
    Más allá de la película


    «Era más menuda de como la recordaba, pero, cuando sus dedos se entrelazaron, supo que había regresado a casa». Es lo que cuenta al hablar de su madre el verdadero Saroo Brierley (nacido como Sheru Munshi Khan) en su libro Un largo camino a casa. Cuando volvió a ver a su madre, Saroo descubrió que él siempre había dicho mal su nombre, que la pronunciación correcta era Sheru, «león». Y decidió promover la fundación Lionheart para ayudar a los 80 000 niños que se pierden todos los años en la India.


    
      [image: Ilustración]
    

  


  EL MAGO DE OZ
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      GÉNERO


      Aventuras, Fantasía

    


    
      DIRECCIÓN


      Victor Fleming

    


    
      PAÍS


      Estados Unidos

    


    
      AÑO


      1939

    


    
      DURACIÓN


      101'
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    Personajes principales: Dorothy (Judy Garland), Mago de Oz (Frank Morgan), Espantapájaros (Ray Bolger), León (Bert Lahr), Hombre de Hojalata (Jack Haley).

  


  Cuando tu casa y el colegio se te quedan pequeños, ¿tú también deseas estar en un lugar lejano donde ser feliz? «Totó, tengo la impresión de que ya no estamos en Kansas. Debemos de estar más allá del arcoíris», dice Dorothy tras alzar el vuelo. Alegre y vivaracha, vive en la gris y polvorienta Kansas con sus tíos, que nunca sonríen. Sueña con irse sobre las nubes con su perro Totó, y su deseo se convierte en realidad cuando un tornado la arrastra con toda la casa y aterriza en un mundo de flores y criaturas increíbles. Al caerse, la casa mata a la terrible Bruja del Este, y así libera a los munchkins, perseguidos durante años por su crueldad. Solo el poderoso mago de Oz podrá devolver a Dorothy a Kansas. Con los zapatos rojos de la Bruja del Este, la niña se pone en camino hacia la Ciudad Esmeralda y encuentra a tres amigos que también quieren pedirle algo al mago: un cerebro para el Espantapájaros, un corazón para el Hombre de Hojalata y valentía para el León cobarde.


  A lo largo del sendero dorado, los tres juntos derrotarán a la temible Bruja del Oeste, decidida a vengarse de Dorothy, y superarán las limitaciones que nos ocultan quiénes somos. ¿Y si, después de todo, la felicidad no estuviera más allá del arcoíris?


  
    
      [image: icono]
    


    El viaje por el sendero dorado es una invitación a mirar en el fondo de nuestra alma: ya tenemos corazón, cerebro y valentía. Solo nos falta creer en nosotros mismos para cumplir nuestros sueños.

  


  RECOMENDADA A PARTIR DE 7 AÑOS.


  
    [image: Ilustración]
  


  
    Si te ha gustado, no te pierdas…


    1. Oz: un mundo de fantasía (2013)


    2. Alicia en el país de las maravillas (2010)


    3. El mago (1978)


    4. El gran showman (2017)

  


  
    Tu puntuación
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    El director


    El azar intervino en varias ocasiones en la vida de Victor Fleming. Huérfano de padre, era un apasionado de la fotografía y de los motores. La experiencia de mecánico y de piloto lo acercó al cine como especialista, y más tarde empezó a rodar sus primeras películas. También por azar, en 1939 tuvo que sustituir a dos compañeros y acabó realizando dos de sus largometrajes más célebres: El mago de Oz y Lo que el viento se llevó. Dirigió El mago de Oz «para que sus hijas vieran un mundo lleno de vida».
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    El truco del DIRECTOR


    ¿Lo creerías si te dijeran que esta película se rodó enteramente en el estudio, salvo las nubes del principio? ¿Y si te dijeran que se realizó en 1939? Todo fue gracias a ideas geniales, como la tela en forma de embudo de diez metros de largo que, tirada por un portalámparas de un lado al otro del plató, se convierte en un tornado mientras soplan el viento y el polvo. ¿Y la granja de Kansas? Una miniatura lanzada desde arriba sobre un suelo azul cielo para luego rodar la escena al revés y simular que volaba.


    
      [image: Ilustración]
    

  


  
    ¿Sabías que…?


    En el libro que inspiró la película, los zapatos de Dorothy eran plateados. La llegada del Technicolor los tiñó de un rojo resplandenciente para que destacaran en la pantalla, al igual que el rostro verde de la bruja. El mago de Oz es la segunda película (la primera es Lo que el viento se llevó) realizada con una técnica de filmación e impresión a color. La escena en la que Dorothy vuela del mundo color sepia de Kansas al estallido cromático de Oz marca simbólicamente el paso del cine mudo en blanco y negro al cine sonoro en color.

  


  
    Una película de Oscar


    El mago de Oz está entre los mejores filmes estadounidenses de todos los tiempos. Obtuvo seis candidaturas a los Oscar y ganó el premio a la mejor banda sonora y el premio a la mejor canción. «Over the Rainbow», cantada por Judy Garland, es la mejor canción del siglo XX para las discográficas de Estados Unidos, y en 1981 ganó un premio Grammy. Y pensar que estuvieron a punto de cortar la canción para que la secuencia no quedara tan larga…

  


  [image: comillas]Ningún lugar es tan bonito como mi casa.[image: comillas]


  
    Más allá de la película


    Frank Baum, autor del libro El maravilloso mago de Oz, siempre pensó que la felicidad era lo más bonito del mundo. Y la buscó como un generoso soñador: primero editó un periódico, luego se aficionó al teatro. Y, como a menudo estaba sin blanca, se dedicó a distintos oficios, desde criador de pollos a reportero. Inspirándose en los cuentos que solía contarles a sus hijos por la noche, en 1900 publicó el primero de los catorce libros sobre las aventuras de Dorothy. ¿Y el nombre de Oz? A Baum se le ocurrió al ver la etiqueta O-Z en un archivador.
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  MARY POPPINS
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      GÉNERO


      Musical, Fantasía

    


    
      DIRECCIÓN


      Robert Stevenson

    


    
      PAÍS


      Estados Unidos

    


    
      AÑO


      1964

    


    
      DURACIÓN


      138'
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    Personajes principales: Mary Poppins (Julie Andrews), George Banks (David Tomlinson), Jane Banks (Karen Dotrice), Michael Banks (Matthew Garber).

  


  ¿Alguna vez has pensado que las pequeñas cosas pueden ser las más importantes? Un clásico inolvidable que nos enseña a no tomarnos demasiado en serio y a encontrarle el lado divertido a lo que hacemos. «Con un poco de azúcar» y unas risas la vida es más llevadera, sobre todo si nos rodeamos de las personas adecuadas.


  Estamos en 1906, en Londres, en la calle de los Cerezos, 17. En casa de los Banks buscan una «niñera para dos adorables niños», Jane y Michael. ¿Existe una niñera bondadosa y compasiva, siempre alegre y divertida como desean los pequeños Banks? Claro que sí, ¡se llama Mary Poppins! Ella recoge el anuncio que han escrito los niños y que su padre ha tirado a la chimenea. El austero señor Banks quiere una niñera que haga funcionar su casa como el banco donde trabaja, y, como no confía en su mujer, siempre distraída y dedicada a sus batallas para la emancipación femenina, él mismo se ocupa de poner un anuncio. Pero ese día sopla viento del este y llega por el cielo Mary Poppins. Lleva un paraguas con el mango en forma de loro y un bolso de tapicería. Con ella, Jane y Michael empiezan a vivir aventuras muy curiosas, como hacer viajes a los dibujos del deshollinador Bert, o tomar el té en el techo con el tío Albert. Y, cuando el viento cambie y se lleve a Mary Poppins, la familia Banks ya no será la misma…
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    Mary Poppins va directa al corazón, nos sorprende y nos enseña con alegría a mirar el mundo sin limitarnos a lo que ven nuestros ojos.

  


  RECOMENDADA A PARTIR DE 6 AÑOS.
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    Si te ha gustado, no te pierdas…


    1. Sonrisas y lágrimas (1965)


    2. La bruja novata (1971)


    3. El regreso de Mary Poppins (2018)


    4. Al encuentro de Mr. Banks (2013)

  


  
    Tu puntuación
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    El director


    El inglés Robert Stevenson estaba convencido de que sería científico o algo parecido, hasta que, a los veintidós años, vio su primera película y decidió estudiar dirección. Tras dirigir películas históricas, dramáticas e incluso un documental sobre la liberación de Roma al final de la Segunda Guerra Mundial, Walt Disney lo fichó. Y en poco más de veinte años firmó diecinueve largometrajes, todos ellos pensados para «un público feliz, que va al cine a divertirse».
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    El truco del DIRECTOR


    En Mary Poppins las sorpresas están a la vuelta de la esquina. Empezando por la combinación entre actores de verdad y dibujos animados (algo increíble en aquella época). Para conseguir este efecto, filmaron a los actores frente a una pantalla blanca iluminada con luces amarillas de vapores de sodio, y luego usaron un tipo de rollo de película en el que pueden añadirse dibujos. Observa los telones de fondo del plató: están pintados a mano sobre láminas de cristal y unidos a las escenas en vivo. Y escucha el gorjeo del petirrojo-robot: es increíble si piensas que le dio voz la actriz que interpreta a Mary Poppins.


    
      [image: Ilustración]
    

  


  
    ¿Sabías que…?


    ¿Quién no se ha divertido canturreando «supercalifragilisti​coespialidoso»?


    Todo gracias a Mary Poppins y a los hermanos Sherman, autores de las letras de las canciones. Se inspiraron en un término, aparecido por primera vez en una revista universitaria en 1931, que los dos habían oído en un campamento de verano. Compuesto por super (sobre), cali (belleza), fragilístico (delicado), espiali (expiar) y doso (educado), es un alegre trabalenguas que, incluso en la versión original inglesa, todos dicen sin pensar mucho en el significado, porque lo importante es divertirse al pronunciarlo.

  


  
    Una película de Oscar


    Mary Poppins fue un éxito desde su preestreno, al que asistió Walt Disney en persona (algo que no hacía desde los tiempos de Blancanieves y los siete enanitos). Entre los reconocimientos que obtuvo, la película consiguió trece candidaturas a los Oscar (entre ellas a la mejor banda sonora y a los efectos especiales). Julie Andrews, que hasta entonces solo había trabajado en el teatro, ganó el Oscar a la mejor actriz.

  


  [image: comillas]No juzgues las cosas por las apariencias, y menos un bolso de viaje. Yo no lo hago nunca.[image: comillas]


  
    Más allá de la película


    Pasaron veinte años antes de que Pamela Lyndon Travers, nombre artístico de Helen Lyndon Goff, le concediera a Walt Disney los derechos para transformar en una película el primero de sus ocho libros dedicados a Mary Poppins. Lo cierto es que Helen, cuando era pequeña, inventó a la niñera mágica para consolar debajo de una manta a sus hermanas pequeñas y devolver la serenidad a una familia cuyo amado padre (banquero como el señor Banks) había muerto alcoholizado y cuya madre sufría depresión. Su historia y sus discusiones con Disney se convirtieron en una película, Al encuentro de Banks.
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  MATILDA
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      GÉNERO


      Comedia, Fantasía

    


    
      DIRECCIÓN


      Danny DeVito

    


    
      PAÍS


      Estados Unidos

    


    
      AÑO


      1996

    


    
      DURACIÓN


      98’
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    Personajes principales: Matilda (Mara Wilson), los padres de Matilda (Danny DeVito y Rhea Perlman), la maestra Jennifer Honey (Embeth Davidtz) y la directora Agatha Trunchbull (Pam Ferris).

  


  ¿Has pensado alguna vez que todos no nacemos iguales? Para Matilda, el pequeño genio surgido de la pluma del novelista Roald Dahl, la diversidad es una suerte (aunque al principio parezca más bien una desgracia). Lo que hace a esta niña tan especial no son únicamente los poderes mágicos, ni tampoco su inteligencia excepcional. Es el hecho de ser única, de que su grotesca y superficial familia la ignore, lo que se convierte en su punto fuerte. Hija de Harry y Zinnia Wormwood, un vendedor de coches estafador y deshonesto y una adicta al bingo, tonta y descuidada, Matilda aprende a escribir su nombre a los seis meses y a leer a los tres años, y empieza a devorar a autores como Melville y Dickens mientras sus familiares se atiborran de comida basura y de estúpidos programas de televisión. Las cosas no mejoran cuando, a los seis años, la matriculan en Crunchem Hall. Imagínate un colegio donde no hablan, no se ríen, no sueñan y no pueden llevarse trenzas. La directora, la horrible Agatha Trunchbull, está convencida de que un colegio solo es perfecto si no se ve a los niños. Por suerte, alguien se da cuenta del talento de Matilda, y también de sus extraños superpoderes. Es su maestra, la señorita Jennifer Honey, dulce como la miel y todo un ejemplo de educación y respeto. Ahora que ya no está sola, ¿Matilda logrará cambiar su destino?
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    Matilda nos invita a ser nuestros mejores amigos. Si nos rodeamos de personas que nos quieren, gracias a nuestra fuerza interior conseguiremos salir incluso de las situaciones más difíciles.

  


  RECOMENDADA A PARTIR DE 6 AÑOS.
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    Si te ha gustado, no te pierdas…


    1. Un puente hacia Terabithia (2007)


    2. Los gemelos golpean dos veces (1988)


    3. Charlie y la fábrica de chocolate (2005)


    4. Una serie de catastróficas desdichas de Lemony Snicket (2004)

  


  
    Tu puntuación
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    El director


    Gracias a sus hijas, entonces pequeñas, Danny DeVito conoció la novela Matilda de Roald Dahl. «Fue como recibir un regalo maravilloso. Desde el primer momento supe que haría una película». DeVito es actor (quizá lo hayáis visto como pingüino en Batman vuelve, o como Vincent, el gemelo pequeño, en Los gemelos golpean dos veces), productor y director. Matilda es su primera película infantil, y en ella también interpreta al padre de la protagonista y es la voz que narra la historia.
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    El truco del DIRECTOR


    Los poderes de Matilda son increíbles: objetos que vuelan, televisores que explotan y tizas que escriben solas. ¿Cómo representarlos en una película?


    Para el sombrero pegado a la cabeza de Harry Wormwood, cortaron unos hilos atados al cuerpo del actor para que este resbalara. Un bastón sostenía la jarra, pasando por un agujero de la mesa, y también el ejemplar de Moby Dick que llevaba en la mano un niño tumbado en un monopatín. ¿Y las tizas cómo se movían? Un potente imán colocado en el interior de la pizarra hacía el milagro.


    
      [image: Ilustración]
    

  


  
    ¿Sabías que…?


    A veces las malas acciones acaban en un montón de flores, sobre todo en Matilda. La pequeña Amanda Thripp (interpretada por Jacqueline Steiger), cuando Agatha Trunchbull la agarra de las trenzas y la lanza por los aires, cae suavemente sobre un prado. ¿Es posible? La joven actriz, que llevaba unas trenzas postizas y un arnés, rechazó tener una doble, porque era muy divertido que la levantaran del suelo. ¿Y qué hacía mientras preparaban la escena? Leer un libro titulado… Matilda.

  


  
    Una película de Oscar


    Además de las candidaturas como mejor película fantástica y mejor actriz no protagonista a Pam Ferris, Mara Wilson, en el papel de la irresistible Matilda, fue candidata a mejor actriz novel en los premios Saturn de la Academy of Science Fiction, Fantasy and Horror Films. Sin embargo, después de Matilda, la joven actriz dejó el cine. Hoy se dedica a escribir y sueña con rodar una película como directora.

  


  [image: comillas]Todo el mundo nace, pero no todo el mundo nace igual. Hay quien nace para carnicero o panadero o cerero. Algunos solamente servirían para hacer ensalada de tapioca, pero de una manera u otra cada ser humano es único.[image: comillas]


  
    Más allá de la película


    En el filme también aparece Roald Dahl, el autor de la novela, que también ha escrito otros libros infantiles, como Las brujas, Los cretinos y El GGB. Expiloto de guerra y espía, su cara es la del retrato de Magnus, el padre de la señorita Honey. En sus historias fantásticas, a veces grotescas y llenas de aventuras, Dahl siempre se centra en los niños y su deseo de reír e imaginar. A menudo evoca su propia infancia; por ejemplo, la horrible vigilante de su colegio le inspiró el personaje de la directora Trunchbull en Matilda.
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  EL CHICO


  
    [image: Ilustración]
  


  
    
      GÉNERO


      Comedia, Drama

    


    
      DIRECCIÓN


      Charlie Chaplin

    


    
      PAÍS


      Estados Unidos

    


    
      AÑO


      1921

    


    
      DURACIÓN


      53' (68' orig.)
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    Personajes principales: Charlot (Charlie Chaplin), la joven madre del chico (Edna Purviance), el chico (Jackie Coogan).

  


  No es casual que Charlie Chaplin eligiera esta historia, muy autobiográfica, para su primer largometraje. Él se identificaba mucho con los personajes de El chico, ya que había crecido en un orfanato, en extrema pobreza. Y hoy nosotros seguimos identificándonos con ellos, aunque sea una película muda y en blanco y negro. La trama es muy sencilla y a la vez única, por la gracia con que describe el amor entre los personajes y la capacidad de unir comicidad, drama y sentimientos. Un filme con una sonrisa y quizá una lágrima, como nos dice el director en los créditos. Una joven madre sale de una institución de caridad; no puede quedarse con el niño, porque en aquella época no tener un marido y ser madre no estaba aceptado. Por eso deja al niño en el asiento de un coche de lujo, esperando que tenga una vida mejor. Poco después, dos ladrones roban el coche y abandonan al recién nacido en un callejón sucio, entre unas casas humildes. Allí lo encuentra el vagabundo Charlot, que primero intenta deshacerse de él, pero luego, conmovido al leer la nota que la madre ha dejado entre las mantas, decide ocuparse del niño. Pasan cinco años y los dos son una familia, felices y unidos, aunque pobres. Incluso han inventado un trabajo: el chico rompe los cristales de las ventanas, el vagabundo vidriero los arregla. Por su parte, la madre se ha convertido en una cantante famosa y está buscando a su hijo. ¿Logrará encontrarlo…?
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    Una obra maestra con imágenes tan potentes que no echarás de menos las palabras. Cuenta la historia de un padre y un hijo en busca de una vida digna, en una sociedad difícil y a menudo injusta.

  


  RECOMENDADA A PARTIR DE 6 AÑOS.
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    Si te ha gustado, no te pierdas…


    1. Tiempos modernos (1936)


    2. El gran dictador (1940)


    3. Ladrón de bicicletas (1948)


    4. Estación Central de Brasil (1998)

  


  
    Tu puntuación
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    El director


    Para Charlie Chaplin, cuya infancia fue difícil, el encuentro con el teatro fue determinante. Con siete años actuó por primera vez en un escenario, al que salió para ayudar a su madre, pues el público le silbaba porque de repente le había fallado la voz. Creó el personaje del vagabundo Charlot y fue actor, director, guionista, cómico, compositor y productor. El gran dictador es su primera película sonora; el discurso a la humanidad que cierra este filme es memorable.
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    El truco del DIRECTOR


    En El chico se utiliza de una manera extraordinaria el lenguaje cinematográfico. Mira con atención la escena en que se rompen los cristales, en la que el vagabundo, el niño y el policía entran y salen del plano continuamente. Para relatar acciones simultáneas, en las películas se recurre al montaje alternado, una técnica que muestra los planos de escenas que ocurren a la vez en lugares distintos. Se trata de soluciones que ahora son habituales para nosotros, pero que hace cien años eran revolucionarias.


    
      [image: Ilustración]
    

  


  
    ¿Sabías que…?


    Así es Charlot: bombín, pantalón y zapatos muy grandes, bastón y bigote. A través de este vagabundo torpe de gran corazón y de sus gags cómicos, conocemos a un personaje que, en una sociedad egoísta, nos muestra el sufrimiento, pero también la esperanza. Chaplin, a partir de El chico, inventa un género cinematográfico: el «melodrama». De ahí que aluda a sonreír y a llorar para advertir al público de la novedad en los créditos iniciales de la película.

  


  
    Una película de Oscar


    En 1921, el año en que salió la película, aún no existían reconocimientos a los que pudiera optar El chico. Los premios Oscar nacieron en 1927, y dos años más tarde Chaplin fue premiado con un Oscar honorífico, al que seguiría un segundo Oscar en 1972. En 2011, El chico se incluyó en el registro de la selección de películas estadounidenses conservadas en la Biblioteca del Congreso de los Estados Unidos de América.

  


  [image: comillas]La caridad es un deber para algunos; para otros, es una satisfacción.[image: comillas]


  
    Más allá de la película


    A los siete años Jackie Coogan se convierte en el actor infantil más famoso del cine mudo. Y presta su imagen para productos como mantequilla de cacahuete o discos, se involucra en campañas de caridad y, cuando ya es mayor de edad, gracias a la demanda que interpuso contra su madre y su padrastro por haber despilfarrado sus ganancias, se aprobó la Ley Coogan (llamada así por su apellido) en defensa de los derechos de los actores infantiles. En la serie de televisión La familia Addams, es el rostro del tío Fétido.


    
      [image: Ilustración]
    

  


  MOONRISE KINGDOM


  
    [image: Ilustración]
  


  
    
      GÉNERO


      Comedia

    


    
      DIRECCIÓN


      Wes Anderson

    


    
      PAÍS


      Estados Unidos

    


    
      AÑO


      2012

    


    
      DURACIÓN


      94'

    

  


  
    
      [image: icono]
    


    Personajes principales: Sam (Jared Gilman), Suzy (Kara Hayward), capitán Sharp (Bruce Willis), Randy Ward (Edward Norton).

  


  Quizá alguna vez hayas hecho una locura por amor, como Sam y Suzy, los protagonistas de doce años de esta aventura tan especial. Su huida por amor es una historia absurda y cautivadora, en la que hay verdad, valor y un rechazo al mundo imperfecto de los adultos.


  Estamos en 1965, en New Penzance, una isla de Nueva Inglaterra que no existe, en Estados Unidos. Suzy vive en una casa roja, muy parecida a las casas de muñecas, en un acantilado. Siempre lleva colgados del cuello unos prismáticos, un arma mágica para ver las cosas de cerca, y sueña con abandonar a sus padres, siempre en crisis, y a sus tres hermanos. Lo espera a él, Sam, huérfano, torpe e incomprendido, que vive en un campamento scout. Se eligieron en una función del verano anterior. Tras un año de correspondencia, en las últimas cartas dicen cosas como: «Querida Suzy: este es mi plan»; «Querido Sam: mi respuesta es sí». Y luego la huida. Tienen que recorrer el sendero de la antigua tribu nativa de los chickchaw. Sam lleva un equipo de scout (y unas flores para su amada); Suzy un tocadiscos, unos prismáticos, el gato y sus libros favoritos. Al llegar a una bahía llamada Moonrise Kingdom («el reino de la luna naciente»), bailan al ritmo de las notas francesas de «Le temps de l’amour». Entretanto, la ordenada comunidad local, asustada por la desaparición de ambos, los persigue. ¿Su aventura durará más que una tormenta?


  
    
      [image: icono]
    


    Dos jóvenes enamorados que huyen por la libertad y la emoción del primer amor son los ingredientes secretos de esta aventura rocambolesca y extravagante.

  


  RECOMENDADA A PARTIR DE 9 AÑOS.


  
    [image: Ilustración]
  


  
    Si te ha gustado, no te pierdas…


    1. La piel dura (1976)


    2. Flipped (2010)


    3. Fantástico Sr. Fox (2009)


    4. Isla de perros (2018)


    5. Boyhood (Momentos de una vida) (2014)

  


  
    Tu puntuación


    [image: icono]
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    El director


    ¿Crear historias verosímiles? A Wes Anderson nunca le ha interesado. Creció en Texas, con unos padres separados, y de niño rodaba películas mudas con la cámara de su padre. Al convertirse en director de cine (también es responsable de Los Tenenbaums y de la película de animación fotograma a fotograma Fantástico Sr. Fox), adoptó un estilo totalmente personal, al que se ha dado en llamar «wesandersoniano», que se caracteriza por el uso de una amplia paleta de colores y por un rebuscado gusto retro.
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    El truco del DIRECTOR


    La atención obsesiva de Anderson por los detalles de los objetos y los lugares es evidente desde los primeros fotogramas. Fíjate en la simetría (presente en muchos planos de la película) entre la escena inicial y el prólogo musical. Este presenta la composición de una orquesta sinfónica, de la totalidad a cada una de las partes, al igual que la introducción que hace el director de la variopinta familia de Suzy: las tomas laterales siguen a los personajes y las tomas panorámicas que giran rápidamente 90° (se llaman «barrido» por este efecto) enfocan una estancia tras otra.


    
      [image: Ilustración]
    

  


  
    ¿Sabías que…?


    Sam y Suzy se escriben cartas durante un año. Así se conocen mejor y proyectan su huida. El director quiso que los dos actores protagonistas se aproximaran a esta experiencia y les pidió que imaginaran cómo proseguían las cartas de las que se citaban breves párrafos en la película. Al principio, Jared y Kara se escribieron por email, pero Anderson les dijo que debían comunicarse con papel y bolígrafo. Para los dos intérpretes fue muy divertido, un auténtico viaje en el tiempo y dentro de los corazones de Sam y Suzy.

  


  
    Una película de Oscar


    Con Moonrise Kingdom Wes Anderson tuvo por primera vez el honor de ser elegido para abrir las proyecciones del Festival de Cannes. Un reconocimiento al «brillante y genial director», al que siguieron varias candidaturas, como las del Oscar y el BAFTA al mejor guion, y un Gotham como mejor película independiente estadounidense. ¡Un auténtico éxito!

  


  [image: comillas]La historia demuestra que toda la humanidad comete errores.[image: comillas]


  
    Más allá de la película


    En los títulos de crédito, una voz en off enumera los instrumentos musicales como si fueran actores y agradece a los espectadores su atención. La banda sonora del filme es parte de la historia y no un simple acompañamiento. «The Young Person’s Guide to the Orchestra», de Benjamin Britten, que escuchamos al principio de la película, demuestra que cada pequeña parte es fundamental para la composición final, tanto en la música como en las imágenes de un filme.
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  DONDE VIVEN LOS MONSTRUOS
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      GÉNERO


      Drama, Fantasía

    


    
      DIRECCIÓN


      Spike Jonze

    


    
      PAÍS


      EUA, AUS, DEU

    


    
      AÑO


      2009

    


    
      DURACIÓN


      101'
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    Personajes principales: Max (Max Records), Carol, Judith.

  


  Seguro que alguna vez te has sentido feliz y poco después enfadado o asustado. Ya se sabe, las emociones se mezclan sin parar. Donde viven los monstruos nos lleva a un universo de estados de ánimo contrastados y confusos, en el que es necesario recordar que siempre hay un lugar donde alguien nos ama por encima de todo, como descubre el protagonista, Max, un niño solitario, que desea estar todo lo posible con la familia, compuesta por una madre demasiado centrada en el trabajo y una hermana que presta más atención a su novio que a sus sentimientos. Fuera nieva y a él le gustaría compartir ese momento con alguien, de modo que construye un iglú para dar forma a su imaginación y encontrar un lugar solamente suyo donde ocultarse, aunque le quede dentro un poso de tristeza hasta que su madre regresa. Y la tristeza se convierte en rabia cuando Max no obtiene las atenciones que le gustarían. Entonces, como un monstruo salvaje, la muerde y huye. Se disfraza de lobo y zarpa en una barca en plena borrasca. Llega a una tierra donde habitan criaturas gigantescas; allí están Douglas, Alexander, Judith, Ira, KK y sobre todo Carol, tan impulsivo y enfadado como Max. Para salvarse, el niño dice que es un rey y promete que en su reino se cuidarán los unos a los otros y dormirán «amontonados» y contentos… Sin embargo, la felicidad no es la única manera de estar contento…
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    Una película aterradora y a la vez delicada, que abre un mundo acerca de la complejidad de nuestras emociones. El protagonista es un niño que hace un viaje misterioso cuyo destino es conocerse y hacerse mayor.

  


  RECOMENDADA A PARTIR DE 8 AÑOS.
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    Si te ha gustado, no te pierdas…


    1. Alicia en el país de las maravillas (2010)


    2. La historia interminable (1984)


    3. Un monstruo viene a verme (2016)


    4. Pan (2015)


    5. Mi vecino Totoro (1988)

  


  
    Tu puntuación
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    El director


    Spike Jonze (nombre artístico de Adam Spiegel) es un apasionado de la música, la fotografía y la escritura, grabó sus primeros vídeos dando vueltas con el monopatín. De ahí al éxito. Director aclamado por los grupos musicales, candidato al Oscar por su Cómo ser John Malkovich, trabajó cinco años en su primer guion, en el que puso las emociones salvajes e imprevisibles que había sentido de niño y llevó al cine una historia muy difícil de trasladar a un filme.
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    El truco del DIRECTOR


    Spike Jonze filmó a sus criaturas salvajes en plena naturaleza australiana, en un bosque que se encuentra a dos horas en coche de Melbourne, para que fueran más creíbles. Y lo consiguió dando personalidad a unos muñecos enormes. Tras rodar las escenas con las criaturas interpretadas por los actores, animaron los rostros por ordenador; recrearon la cabeza de cada uno de ellos, de modo que los ojos y las bocas fueran el reflejo expresivo de sus emociones.


    
      [image: Ilustración]
    

  


  
    ¿Sabías que…?


    Para Spike Jonze, encontrar a su Max fue muy complicado. Durante el casting, que duró meses, buscaba un chico muy expresivo y lleno de energía y rabia. Max Records (¿un nombre y un destino?) consiguió el papel tras superar cuatro pruebas verdaderamente singulares, como disparar al director con una pistola Nerf mientras este interceptaba los proyectiles con un paraguas o atacar a sus padres con una espada… ¡de juguete, naturalmente!

  


  
    Una película de Oscar


    El filme, inspirado en el famoso libro ilustrado para niños compuesto solo por diez frases, emocionó tanto a su autor, Maurice Sendak, que él y el director trabaron una profunda amistad. La película fue candidata a la mejor banda sonora en los Globos de Oro y tuvo cuatro nominaciones (mejor canción, banda sonora, vestuario y mejor actor novel para el protagonista) en los Critics’ Choice Awards.

  


  [image: comillas]Te quiero tanto que te comería.[image: comillas]


  
    Más allá de la película


    Maurice Sendak, postrado en la cama por un problema de corazón a la edad de nueve años, leía y dibujaba. Quería ser escritor y trabajar con Walt Disney. Pero las cosas fueron de otro modo. Tras ilustrar decenas de libros escritos por otros, imaginó una historia ambientada en un país de caballos salvajes, pero, como no se le daba bien dibujar caballos, optó por unas «cosas» raras que, según dijo, se parecían a sus parientes. En 1963 publicó el libro que se convertiría en un clásico atemporal: Donde viven los monstruos.
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  EL OSO
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      GÉNERO


      Aventuras, Drama

    


    
      DIRECCIÓN


      Jean-Jacques Annaud

    


    
      PAÍS


      Francia

    


    
      AÑO


      1988

    


    
      DURACIÓN


      94'
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    Personajes principales: el oso Kaar (Bart el oso), el osezno Youk (Douce), Tom (Tchéky Karyo), Bill (Jack Wallace).

  


  Si pudiéramos ver el mundo desde el punto de vista de un animal, quizá descubriríamos algo sorprendente, tal como sucede en esta película, que mueve la cámara al otro lado y convierte a dos osos en protagonistas de la historia. Un proyecto en los límites de lo imposible —con cinco años de adiestramiento y cien días de extenuante rodaje en situaciones casi prohibitivas— que se transformó en un relato sugestivo, donde los animales no necesitan dialogar como los humanos para comunicarse con el espectador, pues consiguen emocionarnos de una manera natural. Y nosotros nos identificamos en su mirada y los defendemos ante la inútil y cruel búsqueda de los cazadores.


  Estamos en la Columbia Británica, en Canadá (aunque la película se rodó en Italia), en 1885. Un alud mata a la mamá osa y deja huérfano a su osezno. En los bosques, dos cazadores, el experto Jim y el joven Tom, buscan a un gigantesco oso grizzly. Le disparan, pero el animal huye y se tumba en un charco, herido y sufriendo. El osezno se acerca a él y le lame la herida. Así pues, el grizzly se convierte en la nueva «familia» del pequeño: lo protege, le enseña a pescar y a cazar. Y duermen el uno junto al otro. Lo malo es que los cazadores no han renunciado a su presa…
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    En el escenario de una naturaleza grandiosa, dos osos nos enseñan el valor de la compasión y la valentía del perdón. Y, al contemplar el mundo con sus ojos, nos preguntamos si es tan difícil convivir pacíficamente y respetar los espacios de los animales.

  


  RECOMENDADA A PARTIR DE 7 AÑOS.


  
    [image: Ilustración]
  


  
    Si te ha gustado, no te pierdas…


    1. El último lobo (2015)


    2. Siete años en el Tíbet (1997)


    3. Dos hermanos (2004)


    4. Una amistad inolvidable (2007)

  


  
    Tu puntuación
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    El director


    Apasionado del cine (especialmente del italiano) desde los siete años, ávido lector (muchas de sus películas están inspiradas en novelas) y director audaz. Tras dirigir más de quinientos anuncios, Jean-Jacques Annaud ganó un Oscar con su primera película, Negros y blancos en color. Y transformó El nombre de la rosa, una de las novelas más célebres de los años ochenta, en un thriller cinematográfico. Luego se dedicó a películas que tienen como protagonistas animales.
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    El truco del DIRECTOR


    En una película casi muda, pero muy emotiva, los animales se comunican a través del lenguaje del cuerpo y de la música. No hay efectos especiales. En la escena del ataque del oso, el adiestrador está escondido detrás de una roca, y colocaron una red en el precipicio para que hiciera de paracaídas en caso de que el actor sufriera una agresión real. «Una escena que rodamos en dos horas en vez de en los tres días previstos —contó Annaud—. El oso se retiró al percibir el miedo que los humanos transmitimos por la sudoración.»
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    ¿Sabías que…?


    Annaud buscó el plató ideal para la película de Estados Unidos a Nueva Zelanda, hasta que quedó impresionado al ver los Dolomitas, los macizos montañosos del norte de Italia, entre las localidades de San Martino di Castrozza y Misurina. Tardaron cinco años en elegir y adiestrar a los osos; el osezno Douce (rebautizado como Youk), muy expresivo y manso, era perfecto. Pero la cosa no terminó ahí: para el reparto de animales también reclutaron perros, caballos, ciervos, una lechuza, una tortuga, un águila real, cien ranas, ciento cincuenta mariquitas, veinte mil moscas y novecientas mil abejas.

  


  
    Una película de Oscar


    Los dos osos protagonistas fascinaron y conquistaron al público, y el filme superó los nueve millones de espectadores solo en Francia. Un éxito confirmado por la asignación de dos premios César, a la mejor dirección y al montaje. Por la segunda categoría la película también obtuvo una candidatura al Oscar. Piensa que tardaron un año en extraer los tres finales de trescientos kilómetros de película. ¡Un trabajo impresionante!

  


  [image: comillas]Existe una emoción más fuerte que la de matar, y es la de dejar vivir.[image: comillas]


  
    Más allá de la película


    James Oliver Curwood pasó de cazador a ecologista. Escribió The Grizzly King y decenas de novelas ambientadas en el salvaje norte de Canadá, en la torre de su castillo, una réplica a escala reducida de una fortaleza normanda. En la sala grande, Curwood recibía a los productores de cine interesados en llevar sus libros a la gran pantalla. De hecho, en los años veinte, el escritor era célebre sobre todo por las adaptaciones cinematográficas de sus obras. Desde la primera, de 1910, hasta hoy, se han hecho nada menos que doscientas películas.
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  LUNA DE PAPEL
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      GÉNERO


      Comedia, Road movie

    


    
      DIRECCIÓN


      Peter Bogdanovich

    


    
      PAÍS


      Estados Unidos

    


    
      AÑO


      1973

    


    
      DURACIÓN


      102'
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    Personajes principales: Addie (Tatum O’Neal), Moses (Ryan O’Neal).

  


  Imagina una extraña pareja de granujas formada por una irreverente y espabilada niña y un atractivo bribón: Addie y Moses, los protagonistas de esta road movie nostálgica como una postal en blanco y negro, que podrían ser padre e hija (como lo son en la vida real los actores que los interpretan). Se mueven entre Kansas y Missouri en los años de la Gran Depresión del siglo pasado, cuando Estados Unidos cayó en una terrible pobreza, una época desastrosa a la que el director nos transporta sin resultar nunca empalagoso ni sentimental. Y el personaje de Addie, aunque en el fondo vaya en busca del amor, por su dinamismo y energía recuerda más al chico de la película de Chaplin que a una princesita. Mientras entierran a la madre de Addie, un extraño, con un ramo de flores en la mano que ha cogido de otra tumba, se presenta como un amigo de la familia. Le piden que acompañe a la pequeña huérfana a casa de su tía, en Missouri, y él acepta para ganar algo de dinero. En realidad, Moses es un timador que se dedica a vender Biblias a las viudas. Y Addie, más inteligente y sagaz que él, acaba siendo su inesperada cómplice. Pronto ambos aprenderán a quererse a su manera, al margen de cualquier vínculo familiar.
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    Esta historia fascinante, que nos hace viajar en el tiempo, sucede en unos Estados Unidos en blanco y negro. Una comedia para divertirse y emocionarse, que nos habla del vínculo y la complicidad de un insólito dúo.

  


  RECOMENDADA A PARTIR DE 7 AÑOS.
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    Si te ha gustado, no te pierdas…


    1. ¿Qué me pasa, doctor? (1972)


    2. Matar a un ruiseñor (1962)


    3. El chico (1921)


    4. Sucedió una noche (1934)

  


  
    Tu puntuación
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    El director


    Hijo de inmigrantes judíos que huyeron a Estados Unidos para sobrevivir al nazismo, David Bogdanovich estudió interpretación y se aficionó tanto al cine estadounidense de los años cuarenta y cincuenta como al nuevo cine francés del crítico y director François Truffaut. Dedicó entrevistas y documentales a John Ford y Orson Welles, grandes maestros a los que admiraba, y dirigió más de veinte películas, entre ellas la brillante y divertida comedia ¿Qué me pasa, doctor?
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    El truco del DIRECTOR


    Nostálgico del cine estadounidense de directores como Frank Capra o Robert Mulligan, David Bogdanovich rueda la película en blanco y negro y lo contrasta con un filtro rojo en los objetivos e iluminando a los personajes con una luz «efecto lluvia». Por una parte, utiliza primeros planos y planos americanos que, a través del gran angular, ofrecen amplias perspectivas del espacio detrás de la acción; por otra, se coloca casi al lado de la joven protagonista para filmar desde abajo y mostrarnos lo que ve la niña.
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    ¿Sabías que…?


    «Es solo una luna de papel», una canción de los años treinta de Harold Arlen (compositor de más de cuatrocientos temas, entre ellos el «Over the Rainbow» de El Mago de Oz), le sugirió a David Bogdanovich el nombre de su película. No le gustaba el título de la novela, Addie Pray, y, gracias a la canción, imaginó una foto de Addie y Moses sentados en una luna de papel. Le pidió consejo a su amigo Orson Welles, y este le dijo entusiasmado que era un título tan bonito que debía quedárselo aunque no rodara la película.

  


  
    Una película de Oscar


    Tatum O’Neal ganó el Oscar a la mejor actriz no protagonista en vez de protagonista (cosa que en realidad es en la película) por sus diez años. Sigue siendo la más joven en haber ganado ese premio. También obtuvo un Globo de Oro y un David de Donatello como mejor actriz extranjera. Su padre fue candidato a mejor actor de comedia o musical en los Globos de Oro.

  


  [image: comillas]¿Sabes qué significa “escrúpulos”? —No, no lo sé, pero, si lo supiera, seguro que alguien como tú no los tiene.[image: comillas]


  
    Más allá de la película


    La fotógrafa Dorothea Lange también documentó la terrible pobreza en que se sumió Estados Unidos tras la crisis económica de 1929. Es célebre una serie de fotos suyas que retratan a una madre con el rostro exhausto rodeada de sus hijos; se llamaba Florence Thompson, pero se hizo famosa como «la madre migrante». En la fotografía de Luna de papel se nota claramente la influencia de Lange; por ejemplo, en la escena de la Biblia pagada para una pobre viuda rodeada de hijos (como Florence), o la de los agricultores migrantes y el coche estropeado.
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  PERSÉPOLIS
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      GÉNERO


      Animación, Biografía

    


    
      DIRECCIÓN


      M. Satrapi V. Paronnaud

    


    
      PAÍS


      Francia, Estados Unidos

    


    
      AÑO


      2007

    


    
      DURACIÓN


      95'
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    Personajes principales: Marjane, Tadji (la madre), Edi (el padre), la abuela.

  


  Hay niñas que sueñan con ser bailarinas o científicas. Marjane sueña con ser el nuevo profeta en la Tierra. Esta es su historia real, y los dibujos en blanco y negro de la novela gráfica en que se basa la película son suyos. Estamos en 1979. Marjane Satrapi tiene nueve años y es una niña feliz. Unas zapatillas de deporte en los pies, un póster de su héroe Bruce Lee colgado en la habitación y el sueño de lo que quiere ser de mayor. Vive en Teherán, en Irán, con una familia siempre dispuesta a responder a sus preguntas inteligentes y curiosas. Preguntas que aumentan cuando la revolución islámica acaba con el régimen corrupto del sha. Los Satrapi, perseguidos e implicados en la revolución, esperan que después de la monarquía habrá un gobierno mejor. Sin embargo, con la república islámica, las libertades de los ciudadanos (incluidas actividades como bailar o escuchar música occidental) se ven coartadas. En el colegio Marji se ve obligada a llevar velo. «No pierdas tu conciencia», la exhorta su combativa y adorada abuela, pero Marji está asustada. Cuando estalla la guerra entre Irán e Irak, ella tiene catorce años. El colegio mixto bilingüe al que iba cierra, y sus padres deciden mandarla a Viena para protegerla. A Marji le costará sentirse a gusto tanto en Occidente, donde se enfrentará a continuos prejuicios, como en su país de origen, donde falta la libertad.
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    Crecer durante la revolución, dejar a su familia y su país, sentir nostalgia y al mismo tiempo valorar las nuevas libertades, sentirse siempre diferente. Un maravilloso e icónico relato de crecimiento.

  


  RECOMENDADA A PARTIR DE 10 AÑOS.


  
    [image: Ilustración]
  


  
    Si te ha gustado, no te pierdas…


    1. La vida de Calabacín (2016)


    2. Brave: Indomable (2012)


    3. El pan de la guerra (2017)


    4. Madame Curie (2020)

  


  
    Tu puntuación


    [image: icono]

  


  
    
      [image: icono]
    


    El director


    Persépolis es sobre todo Marjane Satrapi, pintora, autora y dibujante de cómics y directora de cine. Muy activa, irónica e impulsiva, dibuja desde muy pequeña. Tras empezar a escribir, comprendió que quería trabajar con las imágenes. Iraní afincada en París, llevó al cine su relato Persépolis junto al autor de cómics francés Vincent Paronnaud. Más tarde dio el salto y rodó sus primeras películas con actores de verdad (como el filme biográfico Marie Curie).

  


  
    
      [image: icono]
    


    El truco del DIRECTOR


    La decisión de rodar toda la película en blanco y negro, a excepción de los toques de color en las escenas del presente, no se debe únicamente a la fidelidad a las imágenes de la novela gráfica en que se basa, sino también a la búsqueda de un estilo esencial, que ponga a los espectadores frente a un signo neto, extremo, realizado a mano, infantil y plano, en dos dimensiones. Hasta el punto de que las figuras de la película, en las escenas de la narración histórica, recuerdan las del teatro de sombras.


    
      [image: Ilustración]
    

  


  
    ¿Sabías que…?


    Persépolis, ciudad de arte y cultura del antiguo reino de Persia (el de Las mil y una noches), da título a la película. El Irán de la protagonista es la Persia milenaria que el sha Pahlavi, en 1935, quiso llamar con un nombre más moderno. Una mirada hacia el futuro bruscamente interrumpida por la revolución de 1979, tras la cual, como relata Satrapi, la libertad, sobre todo para las mujeres, quedó muy limitada. Una condición que motivó la censura del filme en Irán.

  


  
    Una película de Oscar


    Todo empezó en 2007 en Cannes, cuando el festival francés otorga el premio del jurado a esta película de animación, que adapta la novela gráfica de Marjane Satrapi. Siguen la candidatura como mejor película de animación en los Oscar y la de mejor filme extranjero en los Globos de Oro, hasta llegar al premio a la mejor ópera prima y la mejor adaptación en los César.

  


  [image: comillas]En la vida te encontrarás a muchos gilipollas. Si te hacen daño, piensa que es su estupidez lo que les impulsa a hacerte daño. Así no responderás a su maldad, porque no hay nada peor en el mundo que la amargura y la venganza.[image: comillas]


  
    Más allá de la película


    «Escrita para rebatir los prejuicios sobre mi país sin que nadie me detenga». Persépolis es varias cosas a la vez: una novela gráfica de más de trescientas páginas, la primera autobiografía sobre la historia iraní, la obra de una iraní en el exilio, Marjane Satrapi, que utiliza las imágenes de cómic de un modo innovador. Autora de otras obras, como Pollo con ciruelas o Los monstruos tienen miedo de la luna, pensada para los más pequeños, Satrapi ha convertido en su lema los versos del poeta persa Khayyãm: «Sé dichoso, porque no sabes adónde irás».


    
      [image: Ilustración]
    

  


  LA PRINCESITA


  
    [image: Ilustración]
  


  
    
      GÉNERO


      Drama

    


    
      DIRECCIÓN


      Alfonso Cuarón

    


    
      PAÍS


      Estados Unidos

    


    
      AÑO


      1995

    


    
      DURACIÓN


      97'

    

  


  
    
      [image: icono]
    


    Personajes principales: Sara (Liesel Matthews), Miss Minchin (Eleanor Bron), capitán Crewe, príncipe Rama (Liam Cunningham).

  


  «La imaginación es fácil para una niña que lo tiene todo», afirma la cínica señorita Minchin. Sin embargo, esta película tan poética y conmovedora demuestra justo lo contrario. Sara, la niña protagonista, se salva gracias a su buen corazón y su determinación, y sobre todo por el poder de sus cuentos, que dan sentido a los días grises en el austero internado. ¿Tú también crees que la magia existe? Sara está convencida, quizá porque ella, que es inglesa e hija de un aristócrata, creció en un país donde la imaginación vuela libre: la India. Cuando estalló la Primera Guerra Mundial, su padre, el capitán Crewe, partió como voluntario para ir a combatir y dejó a su hija en un lugar seguro, un internado femenino de Nueva York, y le regaló un medallón con la foto de su madre y una muñeca francesa. La pérfida señorita Minchin, que dirige el internado, no puede ocultar su antipatía por Sara, una niña inteligente, buena y despierta. Durante su fiesta de cumpleaños, la pequeña recibe una terrible noticia: su padre ha muerto. Como ya no tiene dinero para pagar el internado, la trasladan a la buhardilla y tiene que trabajar haciendo la limpieza. Ahora a Sara solo le quedan sus historias indias. Quizá la magia sea solamente una invención. O quizá no…


  
    
      [image: icono]
    


    Nunca dejes de ser amable y derrocha imaginación y valentía incluso en las situaciones más difíciles… Ese es el verdadero secreto de Sara.

  


  RECOMENDADA A PARTIR DE 7 AÑOS.


  
    [image: Ilustración]
  


  
    Si te ha gustado, no te pierdas…


    1. El jardín secreto (1993)


    2. Harry Potter - El prisionero de Azkaban (2004)


    3. La invención de Hugo (2011)


    4. Cenicienta (2015)

  


  
    Tu puntuación


    [image: icono]

  


  
    
      [image: icono]
    


    El director


    De origen mexicano y ciudadano honorario italiano, de niño, tras ver el desembarco en la Luna, Alfonso Cuarón soñaba con ser astronauta. Una idea que luego sustituyó por un plan B: «Seré director de cine y haré películas en el espacio». La princesita es su segundo largometraje. También rodó el tercer episodio de la saga de Harry Potter y al fin cumplió su sueño al dirigir a sus actores-astronautas en la película Gravity, que obtuvo siete Oscar, entre ellos el premio a la mejor dirección.

  


  
    
      [image: icono]
    


    El truco del DIRECTOR


    A excepción de las escenas rodadas en la India, Cuarón recreó toda la historia en el estudio y en los platós de exteriores. A pesar de ello, la película transmite una sensación realmente sorprendente. ¿Cómo es posible? Gracias al estilo visual. Observa los colores: rojos encendidos y naranjas en los cuentos indios, similares a las pinturas hindúes bidimensionales; tonos refinados y con una mayoría de verdes en el internado, como si fueran las imágenes de viejos libros infantiles de los años veinte. Los primeros pertenecen a la esfera de lo mágico y los segundos, a la monótona realidad.


    
      [image: Ilustración]
    

  


  
    ¿Sabías que…?


    Rama y Sita son los protagonistas de las historias que siempre cuenta la pequeña Sara, inspiradas en una leyenda de hace muchos siglos contenida en el Ramayana («El viaje de Rama»), un conocido poema épico indio que también es un texto sagrado hinduista. Para liberar a su amada esposa Sita, el valiente guerrero y soberano Rama tiene que luchar contra Ravana, el cruel rey de los demonios. Al igual que Rama, Sara intenta ser fuerte y no desanimarse en los momentos difíciles.

  


  
    Una película de Oscar


    La fotografía y la dirección artística de la película contribuyen a crear gran parte de la fuerza de la historia, y por ello obtuvieron una candidatura a los Oscar. Y la asociación de críticos cinematográficos de Los Ángeles premió al director. Esta película es un remake de un filme de 1939 que había interpretado Shirley Temple, la actriz y niña prodigio premiada con un Oscar juvenil, una estatuilla más pequeña de lo normal creada especialmente para ella.

  


  [image: comillas]¿Princesas? Todas las chicas lo son. Aunque vivan en buhardillas minúsculas o vistan harapos, aunque no sean guapas o inteligentes o jóvenes, siguen siendo princesas.[image: comillas]


  
    Más allá de la película


    Frances Hodgson Burnett, autora de La princesita (y también de El jardín secreto y El pequeño Lord), empezó a escribir muy pronto. La muerte prematura de su padre la obligó a trasladarse a Estados Unidos, donde, siendo aún muy joven, mandaba cinco o seis cuentos al mes a varias revistas para ayudar a su madre y a sus cuatro hermanos. Siempre fue tan resuelta y orgullosa como Sara, y lo siguió siendo a pesar de las dificultades, la pobreza y las desilusiones, convencida de que «si miras como es debido, verás que el mundo entero es un jardín».


    
      [image: Ilustración]
    

  


  MUJERCITAS
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      GÉNERO


      Drama

    


    
      DIRECCIÓN


      Greta Gerwig

    


    
      PAÍS


      Estados Unidos

    


    
      AÑO


      2019

    


    
      DURACIÓN


      134'

    

  


  
    
      [image: icono]
    


    Personajes principales: Jo (Saoirse Ronan), Meg (Emma Watson), Amy (Florence Pugh), Beth (Eliza Scanlen).

  


  Italo Calvino, un importante escritor italiano, dijo que un clásico es un libro que nunca acaba de decir lo que tiene que decir. Y de Mujercitas, escrito hace más de ciento cincuenta años, se han hecho varias adaptaciones cinematográficas, y todas ellas aportan algo distinto a los espectadores. Si tuviéramos que elegir una palabra para describir esta versión de 2019, podría ser «sueños», porque la película habla mucho de los deseos que hay que perseguir en contra de los dictámenes de la sociedad. E incluye una reflexión sobre el talento, la escritura en el caso de Jo o la pintura en el de Amy, y sobre todo la rebelión de quien desea encontrar su lugar en el mundo sin adaptarse a un papel impuesto, que en aquella época, para una chica de la edad de las hermanas March, era ser esposas y madres. Además, esta versión de Mujercitas tiene otra particularidad: la directora empieza por el final.


  En Nueva York, en 1868, una joven profesora rebelde, Jo, le lleva unos cuentos que ha escrito al director de una revista, esperando poder ayudar a su familia. Ese mismo día, un telegrama la avisa de que el estado de su hermana Beth, ya muy enferma, se ha agravado. Vuelve a casa. Y junto a ella, nosotros, los espectadores, realizamos un viaje a la inversa en el álbum de recuerdos. Meg, Jo, Beth y Amy viven con su madre en Concord (Massachusetts), y su padre, el reverendo March, ha ido a la guerra de voluntario. No son una familia rica, pero las muchachas viven felices persiguiendo sus sueños, igual que los chicos y las chicas de hoy en día.


  
    
      [image: icono]
    


    Descubre tu talento, cultívalo y únelo al de los demás. Hoy, como ayer, Mujercitas nos invita a convertir nuestra vida en una fantástica obra de arte.

  


  RECOMENDADA A PARTIR DE 8 AÑOS.


  
    [image: Ilustración]
  


  
    Si te ha gustado, no te pierdas…


    1. Mujercitas (1933)


    2. Mujercitas (1994)


    3. Lady Bird (2017)


    4. Miss Potter (2006)

  


  
    Tu puntuación


    [image: icono]
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    La directora


    Hay mucho de Greta Gerwig en Mujercitas. Alumna modelo en un colegio católico, guionista y actriz en películas mumblecore (independientes de bajo coste), de niña a Greta le encantaba Mujercitas y soñaba con ser Jo March. Hoy le gustaría «poder ser como Louise May Alcott». En esta película opta por un enfoque personal para la «historia de amor entre una chica y su novela», y nos incita a buscar algo que crear y amar.

  


  
    
      [image: icono]
    


    El truco de la DIRECTORA


    En esta adaptación, la directora abandona la línea narrativa cronológica de la novela en la que se inspira y nos hace entrar en un argumento donde se mezclan el antes y el después, a través de flashbacks con colores suaves y cálidos y de flashforwards de tonos más fríos. El efecto es extremadamente cautivador; no falta ninguna parte de la historia, pero los hechos no se encuentran donde esperan los fans de la novela. Al ver la película, tenemos la impresión de que es algo nuevo y sorprendente, aunque ya conozcamos la trama.


    
      [image: Ilustración]
    

  


  
    ¿Sabías que…?


    Se hicieron más de setenta y cinco trajes de época para los personajes principales; cada uno de ellos llevó más de cuarenta horas de trabajo. Fíjate bien en el increíble detalle de la combinación cromática, ya que cada una de las hermanas March viste siempre los mismos tonos: verde y lavanda para Meg; marrón y rosa para Beth; rojo y añil para Jo; y azul claro para Amy. Y en la escena de la mañana de Navidad, la madre lleva un precioso chal con todos esos colores juntos.

  


  
    Una película de Oscar


    Mujercitas recibió treinta candidaturas y más de diez premios: desde el Oscar y el BAFTA al mejor vestuario, a los premios de interpretación a Saoirse Ronan (Jo) y Florence Pugh (Amy). Greta Gerwig fue candidata al Oscar por su guion. Muchos protestaron porque no hubo candidatura a la mejor dirección, como había ocurrido el año anterior con Lady Bird. Hasta hoy, solo cinco mujeres han recibido una en esa categoría.

  


  [image: comillas]Las mujeres tienen una mente, tienen un alma, no solo un corazón. Tienen ambiciones, tienen talento y no solo belleza. Estoy cansada de oír decir que las mujeres solo están hechas para el amor.[image: comillas]


  
    Más allá de la película


    Jo es Louise May Alcott, una mujer increíble, que vivió en Estados Unidos en la segunda mitad del siglo XIX, una época en la que poquísimas mujeres podían escribir y vivir de la escritura. Y Louise May, la segunda de cuatro hijas (sus tres hermanas le inspiraron a las otras March), acepta escribir una novela en la que cree poco para ayudar a su familia. Solo cuatro meses después, en septiembre de 1868, publica Mujercitas, y con Jo crea una heroína nueva y revolucionaria.


    
      [image: Ilustración]
    

  


  PIRATAS DEL CARIBE LA MALDICIÓN DE LA PERLA NEGRA
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      GÉNERO


      Aventuras

    


    
      DIRECCIÓN


      Gore Verbinski

    


    
      PAÍS


      Estados Unidos

    


    
      AÑO


      2003

    


    
      DURACIÓN


      143'

    

  


  
    
      [image: icono]
    


    Personajes principales: Jack Sparrow (Johnny Deep), Will Turner (Orlando Bloom), Elizabeth Swann (Keira Knightley), capitán Barbossa (Geoffrey Rush).

  


  Nada como una historia de piratas para hacernos soñar con surcar los mares en busca de misteriosos tesoros. Más aún si uno de los protagonistas, Jack Sparrow, es el pirata más divertido, extravagante e irresistible que hay.


  Un velero con las velas negras aparece en la niebla mientras Elizabeth, hija del gobernador de Port Royal, oculta un amuleto con una calavera que llevaba Will Turner, un joven al que acaban de salvar y acoger en su embarcación. Ocho años después, el capitán Barbossa y su tripulación asaltan Port Royal a bordo de la Perla Negra. Y secuestran a Elizabeth al tomarla por la heredera del pirata Bill «el Botas» Turner por culpa del medallón que lleva. Solo la sangre de un Turner podrá romper la maldición que cayó sobre ellos cuando se apoderaron del tesoro azteca de la isla de Muerta. Will, enamorado desde muy joven de Elizabeth, con la intención de salvarla se alía con Jack Sparrow, un pirata excéntrico y vagabundo que fue capitán de la Perla Negra y está impaciente por recuperar su preciado barco. Y, mientras al claro de luna Elizabeth descubre a la tripulación condenada a no morir de Barbossa, Will y Jack se ponen a buscar la ruta más directa para llegar a su destino.


  
    
      [image: icono]
    


    Hagamos como Jack Sparrow, seamos unos intrépidos piratas y elijamos con valentía nuestro camino, sin importarnos dónde nos lleve, mientras cantamos a voz en cuello: «Yo-ho, yo-ho, un gran pirata soy».

  


  RECOMENDADA A PARTIR DE 9 AÑOS.


  
    [image: Ilustración]
  


  
    Si te ha gustado, no te pierdas…


    Los otros cuatro episodios de la saga:


    1. Hook (El capitán Garfio) (1991)


    2. Los Goonies (1985)


    3. Rango (2011)

  


  
    Tu puntuación


    [image: icono]

  


  
    
      [image: icono]
    


    El director


    Antes del cine fue la música, concretamente el punk. Gore Verbinski empezó como guitarrista, pero luego se aficionó tanto al cine que cambió su guitarra por una cámara Super 8. Director de la película de terror La señal, ganador del Oscar por el wéstern de animación revolucionario Rango, Gore rodó los primeros tres episodios de Piratas del Caribe. Y pensar que alguien le dijo: «¿Te has vuelto loco? ¿Estás rodando una película de piratas? Nadie irá a verla».

  


  
    
      [image: icono]
    


    El truco del DIRECTOR


    La atracción Piratas del Caribe en los parques Disneyland existe desde 1967 y, además de inspirar la saga cinematográfica, también inspiró a Gore Verbinski la batalla de los muertos vivientes. Y es que el director utilizó animatronics, es decir, muñecos mecánicos para los esqueletos. Basándose en las fotos que había tomado de los actores, Verbinski mandó que le hicieran muchos esqueletos pintados en 3D. Para rodar la escena, primero filmó a los actores y luego a los dibujos en 3D. Según ha declarado, es una escena muy divertida.


    
      [image: Ilustración]
    

  


  
    ¿Sabías que…?


    ¿Qué clase de barco pirata sería la Perla Negra si no llevara su bandera con la calavera y dos sables cruzados? La bandera de los piratas se llama Jolly Roger, del francés jolie rouge, «belleza roja», porque inicialmente era de color rojo para generar terror a primera vista. En la bandera tradicional, en vez de los sables había dos tibias cruzadas. El pirata John Rackham, apodado Calico Jack, fue el primero en decidir usar la bandera negra y él fue quien inspiró el personaje de Jack Sparrow.

  


  
    Una película de Oscar


    Además de las candidaturas a los Oscar (entre ellas, las de mejor actor protagonista a Johnny Depp y la de mejor sonido) y de varios premios a Depp como mejor actor (por ejemplo, los MTV Movies y los SAG), hubo algunos reconocimientos bastante peculiares, como el galardón al mejor mentiroso para Johnny Depp, o al mejor beso para Orlando Bloom y Keira Knightley en el ámbito de los premios de televisión Teen Choice.

  


  [image: comillas]Iremos donde queramos ir. En el fondo, un barco es eso. No es solo una quilla […], sino lo que un barco es realmente: es libertad.[image: comillas]


  
    Más allá de la película


    En la saga hay referencias a muchas historias de piratas, algunas noveladas, como La isla del tesoro de Robert Louis Stevenson. Entre las segundas, la del oro de la isla de Muerta que le robaron al rey azteca Moctezuma; quizá el conquistador español Hernán Cortés se lo robó, o quizá se lo entregaron para poner fin a la guerra. En la película, este hecho se mezcla con la ficción, y el cofre oculto en las cuevas de la isla de Muerta está maldito: cualquiera que se lleve aunque solo sea una pieza estará condenado por toda la eternidad, como le ocurre a la tripulación de Barbossa.


    
      [image: Ilustración]
    

  


  EL PAN DE LA GUERRA
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      GÉNERO


      Animación

    


    
      DIRECCIÓN


      Nora Twomey

    


    
      PAÍS


      CA, LX, IRL

    


    
      AÑO


      2017

    


    
      DURACIÓN


      94'
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    Personajes principales: Parvana, Sulayman, Shauzia, Fattema, Nurullah, Razaq.

  


  ¿Una película de animación puede llevarnos muy lejos? Sí, mucho más de lo que esperas, como nos demuestra El pan de la guerra. El doble hilo que une las historias de Parvana y Sulayman nos conduce a un país devorado por la guerra, donde la mayor violencia es la falta de libertad. Realidad y fantasía se mezclan en una trama que, si bien utiliza un color y un estilo distintos para diferenciar ambas categorías, halla su intensidad en la falta de límites.


  Había una vez un niño, Sulayman, que iba en busca de tres objetos mágicos para derrotar a los monstruos del rey Elefante, que habían robado unas valiosas semillas para cultivar en su aldea. Y, en 2011, en un Kabul destrozado por las bombas, encontramos a una niña de once años, Parvana, que nunca ha visto la paz en Afganistán. Vive con su padre, Nurullah, que antes era profesor, su madre, Fattema, antes escritora, su hermana mayor, Soraya, y su hermano pequeño, Zaki. Un día, encierran injustamente al padre en la cárcel por una venganza de un exalumno que se ha convertido en un fanático talibán. La familia cae en la desesperación: las mujeres no pueden salir, trabajar ni hacer la compra si no van acompañadas de un hombre. Entonces Parvana se disfraza de chico y se convierte en el primo Aatish; con el pelo cortado, lee y escribe para los analfabetos en el mercado, tal como hacía su padre. Y en las historias que ella misma cuenta, encuentra la fuerza para intentar que Nurullah vuelva a casa.


  
    
      [image: icono]
    


    Nunca somos demasiado mayores para los cuentos. La valentía de una niña demuestra que las palabras pueden ser más fuertes que los truenos y transformar a los demonios más crueles.

  


  RECOMENDADA A PARTIR DE 9 AÑOS.
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    Si te ha gustado, no te pierdas…


    1. El secreto del libro de Kells (2009)


    2. Persépolis (2007)


    3. Las golondrinas de Kabul (2019)


    4. Mulan (2020)

  


  
    Tu puntuación
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    La directora


    No fue fácil para Nora Twomey encontrar su camino. Tras la muerte de su padre, abandonó los estudios, pero gracias al apoyo de su madre, se aficionó al dibujo. Años más tarde fundó el estudio de animación Cartoon Saloon y dirigió sus primeros filmes. Sobre El pan de la guerra dice: «No he hecho una película solo sobre los derechos de las mujeres, también he contado la historia a través de los ojos de una niña que toma las riendas de su destino».
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    El truco de la DIRECTORA


    Una película de animación, a veces dura, con un alma doble. ¿Cómo la enfocó la directora? Fíjate bien. En la historia de Parvana, los personajes son bastante esquemáticos: los niños abren los ojos como platos, los talibanes son feroces, los adultos dominan a los pequeños, y los fondos realistas tienen el color opaco de la tierra donde está ambientada la historia. En cambio, en la historia de Sulayman, los personajes expresivos parecen recortes de papel filmados de frente o de perfil, mientras que las imágenes fantásticas de colores encendidos da la impresión de que se salgan de la pantalla.


    
      [image: Ilustración]
    

  


  
    ¿Sabías que…?


    La pequeña y valiente Parvana, la cabeza de familia (The Breadwinner, el título original en inglés, significa literalmente «quien lleva el pan a casa»), tiene los ojos verdes, rasgados y muy profundos. Ojos que recuerdan a la niña de doce años que retrató el fotógrafo de guerra Steve McCurry y que fue portada de la revista National Geographic en 1985. Entonces McCurry fotografió a Sharbat Gula en el campo de prófugos de Nasir Bagh, en Pakistán, impresionado por su mirada atormentada. Y el rostro de la niña es tan enigmático que le valió el sobrenombre de «Mona Lisa afgana».

  


  
    Una película de Oscar


    El filme, producido por Angelina Jolie, actriz muy involucrada en la defensa de los derechos de las mujeres y los niños, fue candidato a mejor película de animación en los Oscar y los Globos de Oro, además de otras ocho nominaciones y del premio al mejor filme de animación independiente en los Annie. Un éxito que, como dice la directora, «no es nada más que poder hacer lo que me apasiona».

  


  [image: comillas]Alza tus palabras, no tu voz. Lo que hace crecer las flores es la lluvia, no el trueno.[image: comillas]


  
    Más allá de la película


    «Cuando los talibanes tomaron el poder en 1996, no pude quedarme quieta. Y me marché». Eso fue lo que dijo Deborah Ellis, la autora canadiense de la novela El pan de la guerra en la que se basa la película. Ellis también es activista y, desde los diecisiete años, está al lado de los más débiles y defiende sus derechos. Una niña que conoció en un campo de prófugos en Pakistán le inspiró el personaje de Parvana. La escritora dona las ganancias de sus libros para apoyar a organizaciones como UNICEF.
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  EL PEQUEÑO SALVAJE


  
    [image: Ilustración]
  


  
    
      GÉNERO


      Drama

    


    
      DIRECCIÓN


      François Truffaut

    


    
      PAÍS


      Francia

    


    
      AÑO


      1970

    


    
      DURACIÓN


      83'
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    Personajes principales: Jean Itard (François Truffaut), Victor (Jean-Pierre Cargol), Madame Guérin (Françoise Seigner).

  


  En una de sus películas más intimistas, pero también más rigurosas, el director francés François Truffaut lleva a la pantalla, a través de una historia verdadera, dos temas muy importantes para él: la infancia y la necesidad de amor para crecer y aprender. Y lo hace interpretando él mismo el papel del médico Jean Itard, hijo de una época orgullosa de su fe en las luces del intelecto y la razón.


  Estamos en 1800, cuando los científicos y los pensadores consideraban a los que se habían criado lejos de la sociedad almas «buenas» y, por lo tanto, «educables». El caso es que encuentran a un niño que había crecido en la naturaleza después de ser abandonado en los campos franceses de Aveyron, y lo convierten en objeto de estudio. El niño muerde, araña y se comunica mediante gruñidos, como un animal. Lo trasladan a una institución nacional para sordomudos, donde el doctor Itard decide hacerse cargo de él, convencido de que el chico podrá reinsertarse en la sociedad. Así pues, lo lleva a su casa y confía su cuidado al ama de llaves, Madame Guérin, la única que se ocupará realmente de él. Lo llaman Victor, y el niño aprende a vestirse, a lavarse y a comer mientras Itard le hace practicar ejercicios repetitivos para que aprenda el lenguaje.


  Pero ¿basta con imitar a un maestro para aprender? ¿Y qué habría ocurrido si hubieran dejado a Victor en la naturaleza, donde era feliz?


  
    
      [image: icono]
    


    Una película dedicada a la infancia y sus interrogantes: ¿qué significa educar? La educación no consiste simplemente en imitar, sino en relacionarse. Aprendemos si satisfacen nuestro deseo de ser acogidos y amados.

  


  RECOMENDADA A PARTIR DE 10 AÑOS.


  
    [image: Ilustración]
  


  
    Si te ha gustado, no te pierdas…


    1. El hombre elefante (1980)


    2. Los 400 golpes (1959)


    3. La piel dura (1976)


    4. Nell (1994)

  


  
    Tu puntuación


    [image: icono]
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    El director


    François Truffaut creció sin poder soportar las reglas de una sociedad injusta e hipócrita, y siguió así toda la vida. Fue un pésimo estudiante y un desertor en la guerra, y consideraba que el cine era extraordinario y «mejoraba la vida». Sus películas, de Los 400 golpes, que inauguró la corriente cinematográfica llamada Nouvelle Vague («nueva ola»), a La noche americana, solían ser una especie de diario personal. De El pequeño salvaje, Truffaut dijo que era el filme donde «todo sucede por primera vez».
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    El truco del DIRECTOR


    Truffaut dirige El pequeño salvaje como si fuera un documental. Su intervención es muy seca, deja poco espacio a la emoción y la participación, como si quisiera mantener, y sugerirnos que mantengamos, cierta distancia, que evitemos implicarnos. Usa el blanco y negro, con un efecto viñeta para enmarcar las escenas, como en el cine mudo, y alterna campos largos para filmar a los personajes de lejos e insertarlos en el paisaje con tomas desde el otro lado de puertas y ventanas.


    
      [image: Ilustración]
    

  


  
    ¿Sabías que…?


    Los diarios de memorias del médico pedagogo Jean Itard inspiraron El pequeño salvaje. En una época en que se sabía poco de los procesos de aprendizaje, Victor fue un «caso clínico de estudio»: ¿qué peso tenían la naturaleza racional del hombre y la cultura? No mucho para el niño, que nunca fue más allá de la palabra lait («leche») y pocos sonidos más. Vivió con la señora Guérin, la única a la que se acercó de verdad, y murió unos años más tarde, olvidado, como una especie de experimento fallido.

  


  
    Una película de Oscar


    El pequeño salvaje, considerada una de las obras maestras de Truffaut, obtuvo varios premios, como el galardón a la mejor dirección de la National Board of Review, una asociación neoyorkina que pone su atención en el cine como forma de arte y de expresión libre, o a la mejor película extranjera y mejor dirección en los premios Christopher, o el Lábaro de Oro en el festival de la Seminci de Valladolid, que reconocieron los valores expresados en el filme.

  


  [image: comillas]La palabra también es música.[image: comillas]


  
    Más allá de la película


    Los directores y críticos de cine que dieron vida al movimiento francés de la Nouvelle Vague se reunían en las salas de cine y luego escribían sobre las películas que habían visto. Entre ellos estaba François Truffaut. A diferencia del cine anterior, estos directores rebeldes, que utilizaban cámaras ligeras, llevaron a la pantalla la realidad de la calle, y contaban historias sobre las personas y su estado de ánimo con un lenguaje sencillo, a veces inquieto, pero siempre cautivador.
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  ROMEO + JULIETA DE WILLIAM SHAKESPEARE
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      GÉNERO


      Drama

    


    
      DIRECCIÓN


      Baz Luhrmann

    


    
      PAÍS


      Estados Unidos

    


    
      AÑO


      1996

    


    
      DURACIÓN


      115'
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    Personajes principales: Romeo (Leonardo DiCaprio), Julieta (Claire Danes), Mercucio (Harold Perrineau).

  


  Romeo y Julieta. ¿Puedes imaginarlos hoy? ¿Con las redes sociales y en monopatín, por ejemplo? Hace varios años, el director Baz Luhrmann hizo con gran éxito una interpretación extraordinariamente original, sin traicionar la poesía de una tragedia escrita a finales del siglo XVI. Aun transportándonos a una época contemporánea, con luces de neón, tatuajes e imposibles camisas hawaianas, el director se mantuvo fiel al texto de Shakespeare y a las emociones que este transmite. Romeo + Julieta tiene el ritmo de un videoclip y una riquísima banda sonora. Los duelos de espadas se convierten en enfrentamientos entre bandas con persecuciones y pistolas. El narrador es un presentador de televisión que anuncia en verso en el telediario la muerte de dos amantes en la moderna Verona Beach, un barrio de Los Ángeles, separados a causa de la rivalidad entre dos ricas familias: los hispanos y católicos Capuleto y los anglosajones y protestantes Montesco. Romeo Montesco, disfrazado, se cuela con su amigo Mercucio en una fiesta de disfraces en casa de sus enemigos, y Julieta Capuleto se enamora de él en cuanto lo ve. Desde ese momento, poco importará que el intenso amor entre ambos se vea perseguido por el odio entre las familias, porque el amor todo lo puede.


  
    
      [image: icono]
    


    Una de las adaptaciones más audaces y al mismo tiempo más fieles de la obra shakespeariana. Te hará vivir con fuerza un amor prohibido e imposible.

  


  RECOMENDADA A PARTIR DE 10 AÑOS.
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    Si te ha gustado, no te pierdas…


    1. Moulin Rouge! (2001)


    2. Romeo y Julieta (1968)


    3. West Side Story (1961)


    4. Shakespeare in Love (1968)

  


  
    Tu puntuación


    [image: icono]
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    El director


    El teatro marcó al director australiano Baz Luhrmann; sus películas mezclan el melodrama teatral con la música, la danza y una puesta en escena de lujo en un montaje muy rápido. Tras conquistar al público australiano con El amor está en el aire, basado en un espectáculo, Luhrmann lleva a la pantalla historias que «generan emociones», como Moulin Rouge!, que recrea la ópera La Traviata y devuelve el auge al musical, un género olvidado durante años.
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    El truco del DIRECTOR


    Luhrmann construye el largometraje como un directo filmado con una cámara de televisión. Está lleno de atracciones de feria, tatuajes y duelos con pistolas que recuerdan, en los primeros planos y las tomas largas, un spaghetti wéstern de Sergio Leone. El director hace que los personajes hablen con los diálogos originales sin que parezcan fríos ni fuera de lugar. Ese lenguaje sin tiempo, sorprendentemente, va en sintonía con la ambientación anacrónica, y a veces los espectadores tienen la sensación de estar en el teatro.


    
      [image: Ilustración]
    

  


  
    ¿Sabías que…?


    Gracias a algunos trucos, las escenas quedan más románticas. Por ejemplo, la primera mirada a través de un acuario iluminado solamente con dos tubos fluorescentes alrededor del objetivo para evitar reflejos; o el primer beso en un ascensor construido con paneles móviles para que la grúa que levanta la cámara gire deprisa alrededor de los dos actores; o la declaración en la piscina, rodada en parte en una pequeña bañera de agua helada para que a los actores no se les enrojeciera la piel.

  


  
    Una película de Oscar


    Romeo + Julieta, candidata al Oscar a la mejor dirección artística, obtuvo veinte candidaturas más y más de diez premios, como el Oso de Plata en el Festival de Berlín que ganó DiCaprio, el premio Alfred Bauer para Luhrmann por el carácter innovador de la película, los británicos BAFTA a la mejor dirección, banda sonora, dirección artística y guion no original.

  


  [image: comillas]Ama, ama locamente, ama cuanto puedas y, si te dicen que es pecado, ama tu pecado y serás inocente.[image: comillas]


  
    Más allá de la película


    «Estamos hechos de la misma materia que los sueños», dice un cartel, y luego se lee «Shylock», el nombre de un banco, para recordarnos al usurero judío de El mercader de Venecia, título que a su vez vemos en el rótulo de un restaurante. Porque en la película se respira Shakespeare en cada detalle. Hay cuarenta películas inspiradas en la historia de Romeo y Julieta, tan revolucionaria a finales del siglo XVI, en la que Shakespeare fue el primero en sellar un amor con un beso en el escenario.
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  EL SEÑOR DE LOS ANILLOS LA COMUNIDAD DEL ANILLO
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      GÉNERO


      Épico, Fantástico

    


    
      DIRECCIÓN


      Peter Jackson

    


    
      PAÍS


      Nueva Zelanda, Estados Unidos

    


    
      AÑO


      2001

    


    
      DURACIÓN


      178'
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    Personajes principales: Frodo Bolsón (Elijah Wood), Gandalf el Gris (Ian McKellen), Bilbo Bolsón (Ian Holm), Aragorn (Viggo Mortensen), Legolas (Orlando Bloom).

  


  «Un anillo para gobernarlos a todos, un anillo para encontrarlos, un anillo para atraerlos a todos y atarlos a las tinieblas.» Una película de fantasía extraordinaria, fiel al universo que creó Tolkien en más de 1300 páginas de saga. La historia de un héroe pequeño y solo, con una misión gigantesca, nos pone ante unos interrogantes sin tiempo: ¿la fascinación del mal, el anillo, puede atrapar a cualquiera? ¿El valor y el arrojo de unos pocos pueden lo imposible contra los malvados?


  En una tierra que no existe, en el año 3001 de la Tercera Edad, un pacífico hobbit se opone al terrible rey de Mordor, Sauron, que ha forjado un anillo que domina a hombres, enanos y elfos. Para defender a su pueblo, Frodo Bolsón acepta la petición del poderoso mago Gandalf de llevar el anillo que ha recibido del tío Bilbo a Rivendel, en el reino de los elfos. Frodo y sus amigos hobbits, perseguidos por los caballeros negros que ha enviado Sauron, cuentan con la ayuda del valiente Aragorn, último descendiente de la estirpe del rey Isildur, que le había robado el anillo a Sauron. En Rivendel, ocho compañeros, entre elfos, enanos y hombres, se ofrecen a acompañar a Frodo al Orodruin. ¿La Comunidad del Anillo será fiel a sí misma y mantendrá viva la esperanza en la Tierra del Medio?
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    El héroe más improbable intenta lo imposible: librarse de algo para salvar a todo el mundo. El mensaje de la película es reconocer la existencia del mal y saber que en este mundo también hay cosas buenas a las que aferrarnos.

  


  RECOMENDADA A PARTIR DE 8 AÑOS.
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    Si te ha gustado, no te pierdas…


    Los otros dos episodios de la saga:


    1. La brújula dorada (2007)


    2. El hobbit: la batalla de los Cinco Ejércitos (2014)


    3. Tolkien (2019)

  


  
    Tu puntuación


    [image: icono]
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    El director


    Peter Jackson es neozelandés, nació el día de Halloween y la reina Isabel lo nombró sir. Soñaba con llevar al cine la saga de la Tierra Media; es autor del guion y trabajó ocho largos años en su trilogía. Además de ser director, es fundador de Weta Digital, una de las empresas más importantes de efectos especiales. Es un perfeccionista y, al igual que Alfred Hitchcock, tiene una fijación: en muchas películas suyas aparece unos segundos. Ver para creer.
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    El truco del DIRECTOR


    ¿Cómo es posible que los hobbits y los enanos se vean tan pequeños? En este caso no depende de los efectos especiales, sino de una «perspectiva forzada». Para que parezcan más pequeños, filman a los hobbits lejos del objetivo, mientras que enfocan de cerca a los hombres para que se vean más grandes. Una técnica sencilla, pero muy eficaz. ¿Y los objetos que sostienen en la mano los actores? Crearon miles de objetos enormes para los hobbits idénticos a los de los actores.


    
      [image: Ilustración]
    

  


  
    ¿Sabías que…?


    La Tierra Media es Nueva Zelanda: sus paisajes, muchos de ellos vírgenes, se transformaron en un plató al aire libre que hoy aún es posible visitar siguiendo los pasos de la Comunidad del Anillo. Además de las reservas naturales, como el Tongariro National Park, donde se encuentra el reino de Sauron, el Señor Oscuro, está Hobbieville, la aldea de los hobbits, construida un año antes de empezar el rodaje para que no tuviera un aspecto nuevo.

  


  
    Una película de Oscar


    La trilogía de El Señor de los Anillos es la más premiada en los Oscar y la más vista de todos los tiempos. Es como decir «quien bien empieza, bien acaba». La primera película se adjudicó cuatro estatuillas (mejor fotografía, mejor maquillaje, mejores efectos espaciales y mejor banda sonora) y múltiples candidaturas. Y el tercer y último episodio consiguió nada menos que once. ¡Un auténtico récord!

  


  [image: comillas]Lo único que podemos decidir es qué hacer con el tiempo que se nos ha dado.[image: comillas]


  
    Más allá de la película


    Excéntrico profesor en Oxford, estudioso apasionado de la lengua anglosajona y autor «improvisado» para sus hijos de las Cartas de Papá Noel, J. R. R. Tolkien escribió las más de mil páginas de El Señor de los Anillos a mano, así es que no es de extrañar que tardara unos catorce años. Aunque consideraba la escritura poco más que un hobby, se divirtió mucho creando un rico universo imaginario, y también nuevas lenguas, como el élfico, de la cual inventó hasta el vocabulario.
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  CUENTA CONMIGO
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      GÉNERO


      Drama

    


    
      DIRECCIÓN


      Rob Reiner

    


    
      PAÍS


      Estados Unidos

    


    
      AÑO


      1986

    


    
      DURACIÓN


      88'
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    Personajes principales: Gordie Lachance (Wil Wheaton), Chris Chambers (River Phoenix), Teddy Duchamp (Corey Feldman), Vern Tessio (Jerry O’Connell).

  


  En 1959, cuatro chicos de doce años, amigos desde pequeños, viven una aventura irrepetible en el que será el último verano de su infancia.


  La película, basada en un relato de Stephen King, nos lleva a Castle Rock, un pueblecito minúsculo de Oregón. Los chicos no se han alejado nunca de allí hasta que se marchan para vivir una aventura muy curiosa: recorrer a pie cincuenta kilómetros siguiendo las vías del tren. Quieren convertirse en héroes y que su foto aparezca en el periódico local. Ha desaparecido un niño, y el hermano mayor de uno de los chicos de la pandilla y un amigo suyo han visto el cadáver en la vía del tren, así es que los cuatro amigos deciden ir a buscarlo para avisar a la policía. Son Gordie, tímido e invisible a los ojos de sus padres tras la muerte de su adorado hermano mayor; Chris, el chico «malo» con un gran corazón y muy inteligente; Teddy, «el chico raro con un padre loco»; y Vern, torpe y del que todos se burlan. Como si fuera un cuento, oímos la voz de un narrador (que es Gordie ya adulto y convertido en escritor) relatando los hechos. Los chicos huyen de los perros rabiosos y de los trenes, duermen en un bosque oscuro, se enfrentan a la banda de los «gamberros» y descubren lo rápido que pueden hacerse mayores.
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    El último e inolvidable verano antes de hacerse mayores. Y después nada volverá a ser como antes.

  


  RECOMENDADA A PARTIR DE 10 AÑOS.
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    Si te ha gustado, no te pierdas…


    1. La princesa prometida (1988)


    2. Los Goonies (1985)


    3. El club de los poetas muertos (1989)


    4. Mi vecino Totoro (1988)


    5. Las ventajas de ser un marginado (2012)

  


  
    Tu puntuación


    [image: icono]
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    El director


    «Quizá no sea la mejor, pero sin duda es la película a la que me siento más vinculado.» Así recuerda Cuenta conmigo su director, Robert Norman Reiner, que ha cultivado géneros tan distintos como la fantasía, la comedia (con Cuando Harry encontró a Sally) e incluso el terror (con Misery). De Cuenta conmigo dijo: «Por primera vez mostré cómo era yo». Y esa autenticidad es lo que nos atrapa como espectadores al ver la película.
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    El truco del DIRECTOR


    Uno de los momentos con más adrenalina del filme es la loca carrera de Gordie y Vern en las vías con un tren a sus espaldas. En verdad, el tren estaba muy lejos de los jóvenes actores, pero el director utilizó un teleobjetivo para comprimir las imágenes y crear la ilusión de que estaba justo detrás. Tú también puedes hacerlo: fotografía dos elementos en una escena. Verás que, al acercarlos en la foto, también acortas la distancia entre ellos en la realidad.
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    ¿Sabías que…?


    Alrededor del fuego, Gordie les cuenta a sus amigos la historia de Culo Grasa Hogan. Todos se burlan de él por su gordura, y Culo Grasa Hogan lleva a cabo su épica venganza en un concurso de comedores de tartas de arándanos. Para rodar esa escena increíble, prepararon decenas de tartas con doble relleno de arándanos en una panadería local. El relleno se mezcló con grandes cantidades de crema de requesón para crear el vómito que el director hizo que lanzaran sobre los actores a través de cinco tubos enormes.

  


  
    Una película de Oscar


    Cuenta conmigo tuvo tres nominaciones: una a la mejor dirección artística en los Oscar y las otras dos como mejor película dramática y mejor dirección en los Globos de Oro. Se transformó en una película de culto sobre la adolescencia, el crecimiento y la amistad, en parte gracias a la banda sonora y en especial al tema «Stand by me», que Ben E. King cantó por primera vez en 1961, y que llegó a ser una de las canciones más escuchadas en Estados Unidos y Gran Bretaña.

  


  [image: comillas]Nunca he vuelto a tener amigos como los que tenía a los doce años. Pero, Dios, ¿quién los tiene?[image: comillas]


  
    Más allá de la película


    «Serás un gran escritor», le dice Chris a Gordie. En realidad, Cuenta conmigo está inspirada en «El cuerpo», uno de los cuatro relatos del libro Las cuatro estaciones, del gran escritor Stephen King. Conocido sobre todo por sus novelas de terror, King describió la película como la mejor adaptación cinematográfica de una obra suya. Él se sentía doblemente identificado con la historia: de niño, en 1951, vio morir a un amigo al que atropelló un tren. Un recuerdo doloroso que años después afloraría a través de la escritura del relato.
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  LA HISTORIA INTERMINABLE
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      GÉNERO


      Fantasía, Aventuras

    


    
      DIRECCIÓN


      Wolfgang Petersen

    


    
      PAÍS


      EUA, UK, DEU

    


    
      AÑO


      1984

    


    
      DURACIÓN


      97'
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    Personajes principales: Bastian (Barret Oliver), Atreyu (Noah Hathaway), emperatriz (Tami Stronach).

  


  ¿Alguna vez te ha gustado tanto un libro que has llegado a pensar que lo que leías se estaba convirtiendo en realidad? ¿O te ha entusiasmado tanto una historia que has creído que formabas parte de ella? Ese es el poder de la imaginación, y, sin duda, el autor de la novela La historia interminable y el director de la película sintieron algo parecido, tal vez cuando tenían tu edad. En La historia interminable, que es una historia de fantasía, pero también un cuento y una aventura, ocurre exactamente esto: los espectadores se convierten en protagonistas y son transportados al reino de Fantasía junto al soñador Bastian, que, tras prometerle a su padre que mantendrá los pies en el suelo, huye de una extraña librería con un viejo libro titulado La historia sin fin. Llega tarde al colegio y se esconde en la buhardilla a leer. El libro habla de un reino amenazado por un monstruo, la Nada, porque los hombres han dejado de tener deseos y de creer en la fuerza de los sueños. Bastian sigue las hazañas del joven y valiente Atreyu, que, armado solamente con un medallón-talismán, debe salvar a la emperatriz de Fantasía, la Infanta, que se está muriendo junto a su reino. Y mientras Bastian se entusiasma con la aventura, poco a poco se da cuenta de que forma parte de ella, como si los personajes de la historia supieran que él existe y que está allí escuchándolos. De modo que Bastian, al igual que nosotros, los espectadores, solo puede hacer una cosa: entrar de verdad en la historia.
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    La imaginación es nuestra arma más potente. Nos lleva a lugares que no vemos y hace que puedan cumplirse los deseos imposibles.

  


  RECOMENDADA A PARTIR DE 7 AÑOS.
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    Si te ha gustado, no te pierdas…


    Los otros dos episodios de la saga:


    1. La isla de Nim (2008)


    2. Avatar (2009)


    3. Lady Halcón (1985)

  


  
    Tu puntuación
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    El director


    A Wolfgang Petersen no le resultó fácil crecer en una Alemania destrozada tras haber sido derrotada en la guerra. El cine puede ser una vía de escape además de un trabajo. A través de una de sus películas más célebres y premiadas, El submarino, el director mostró por primera vez a los soldados alemanes como «víctimas» sometidas a las órdenes de unos locos. Rodar justo después La historia interminable fue una manera de «hacer algo bonito y fascinante» que también pudiera disfrutar su hijo.
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    El truco del DIRECTOR


    El mundo de Fantasía puede parecer vintage en sus efectos especiales, pero no debemos olvidar que en aquella época no existían los ordenadores. Las criaturas fantásticas se construyeron de verdad, eran maquetas en arcilla o figuras de gomaespuma con un armazón mecánico movidas por quince titiriteros. La más increíble es, sin duda, Falkor, el dragón volador de la suerte de Atreyu, de trece metros de largo, que se hizo con el acero que se utiliza para los aviones, recubierto de láminas de plástico a su vez forradas de pelo rosa.


    
      [image: Ilustración]
    

  


  
    ¿Sabías que…?


    En una de las escenas más conmovedoras de la película, Artax, el caballo de Atreyu, queda atrapado en las arenas movedizas del Pantano de la Tristeza. Una secuencia en la que tenemos la sensación de perder a un ser querido. Rodarla fue complejo, porque no es fácil lograr que un caballo esté quieto en una plataforma sumergida mientras el agua sube. De hecho, las dos semanas de adiestramiento que tenían presupuestadas se transformaron en siete…

  


  
    Una película de Oscar


    El filme obtuvo varios reconocimientos, en primer lugar en Alemania, con el premio Bambi a la mejor película nacional o a la mejor dirección artística en los premios German Film. El joven Noah Hathaway ganó el premio Saturn en el ámbito de las películas de ciencia ficción como mejor actor revelación. Lo que hizo célebre La historia interminable en los años ochenta fue la canción «The Never Ending Story». Escúchala imaginando que vuelas montado en Falkor.

  


  [image: comillas]¿Por qué se está muriendo Fantasía entonces? Porque los hombres han empezado a perder sus esperanzas y a olvidar sus sueños, por eso la Nada avanza cada día más.[image: comillas]


  
    Más allá de la película


    Lamentablemente, la película no fue del gusto de Michael Ende, el autor del libro en que está basada. Testarudo e inquieto, cuando era poco más que un niño se rebeló con valentía a alistarse en el ejército nazi. Tras una experiencia en el teatro, publicó Jim Botón y Lucas el maquinista y Momo. Definió el filme de La historia interminable como «una porquería a nivel humano, una traición a nivel artístico» y pretendía que eliminaran su nombre de los títulos de crédito. A pesar de su opinión, se convirtió en una película de culto e hizo célebre la novela de Ende en todo el mundo.


    
      [image: Ilustración]
    

  


  SONRISAS Y LÁGRIMAS


  
    [image: Ilustración]
  


  
    
      GÉNERO


      Comedia, Musical

    


    
      DIRECCIÓN


      Robert Wise

    


    
      PAÍS


      Estados Unidos

    


    
      AÑO


      1965

    


    
      DURACIÓN


      174'

    

  


  
    
      [image: icono]
    


    Personajes principales: Maria (Julie Andrews), Georg von Trapp (Christopher Plummer).

  


  Aunque ya la hayas visto, no podrás decir que no a pasar un buen rato viendo y, sobre todo, cantando de nuevo las canciones de uno de los mejores musicales de todos los tiempos. Tal vez porque es una historia romántica y dulce, pero también real. Tal vez porque, en el imaginario colectivo, Julie Andrews, la actriz que interpreta a Maria, es la niñera que todos quisiéramos tener. Tal vez porque la cantarina familia Trapp es capaz de tenernos pegados a la pantalla. Es una trama que hay que ver y escuchar. Austria, 1938. La superiora del monasterio de Salzburgo manda a Maria, una novicia demasiado impulsiva y vivaracha, como institutriz a casa del viudo Trapp para poner a prueba su vocación. Desde que murió su esposa, el barón Georg von Trapp, comandante de la Marina imperial austríaca, héroe de guerra y antinazi acérrimo, ha criado a siete hijos como si aún estuviera en el barco. No hay música ni alegría, solo órdenes impuestas a golpe de silbato y a paso de marcha. Maria subvierte la disciplina militar con su guitarra y da nueva vida a una casa triste y austera. Y, mientras la familia Trapp revela un talento musical inesperado, y Maria y Georg se enamoran, Austria es anexionada a la Alemania nazi. ¿Qué decidirán ser Maria y Georg?


  
    
      [image: icono]
    


    Esta película te hará ponerte de pie y bailar y cantar. Y la alegría de la música se convierte en la alegría de estar juntos para afrontar con valentía incluso los momentos más difíciles, como le ocurre a la familia Trapp.

  


  RECOMENDADA A PARTIR DE 6 AÑOS.


  
    [image: Ilustración]
  


  
    Si te ha gustado, no te pierdas…


    1. Mary Poppins (1964)


    2. Cantando bajo la lluvia (1952)


    3. West Side Story (1961)


    4. Mamma mia! (2008)

  


  
    Tu puntuación


    [image: icono]

  


  
    
      [image: icono]
    


    El director


    Robert Wise nunca se echó atrás. Fue contable en una productora cinematográfica y montador y director de muchos géneros distintos. Gracias a la experiencia como montador, fue candidato a los Oscar por El cuarto poder (una de las obras maestras de la historia del cine). También rodó filmes de ciencia ficción, como Ultimátum a la Tierra, y musicales, como West Side Story (premiado nada menos que con diez Oscar). Sonrisas y lágrimas es el éxito de «una historia real que nos toca el corazón».

  


  
    
      [image: icono]
    


    El truco del DIRECTOR


    El plano panorámico inicial abraza las montañas y el cielo, como hace Maria al cantar y bailar. Eso es porque el director rodó la escena desde un helicóptero, mientras que un miembro del equipo, oculto tras unos matorrales, gritaba a través de un megáfono: «¡Vamos, Julie!» para indicarle a la actriz cuándo empezaban a rodar. Si observas la escena, notarás que el viento mueve la hierba y balancea a la protagonista. Es el efecto de las corrientes de aire que provocaba el helicóptero.


    
      [image: Ilustración]
    

  


  
    ¿Sabías que…?


    La verdadera Maria escribió la historia de su familia que luego se convirtió en una película y en un musical. Unos años antes de los hechos que cuenta Wise, Maria, que pasó de ser novicia a ser la esposa del barón Von Trapp, cantaba con su nueva familia por puro placer. Y eran tan buenos que los convocaron a un concierto por el cumpleaños de Hitler. Entonces los Von Trapp decidieron huir y renunciaron a su casa en Austria. Y, al llegar a Estados Unidos, convirtieron la música en su profesión.

  


  
    Una película de Oscar


    Es una de las películas más vistas en el cine y una de las cien mejores de todos los tiempos. Además, fue candidata a diez premios Oscar y ganó cinco. La banda sonora de Richard Rodgers y Oscar Hammerstein es uno de los discos más vendidos de la historia. Una curiosidad: la versión más célebre de «Las cosas que me hacen feliz» [My Favourite Things] es la del saxofonista John Coltrane.

  


  [image: comillas]¡Lo lamento señor! No responderé a un silbido. Así se llama a los animales, no a los niños.[image: comillas]


  
    Más allá de la película


    No es de extrañar que Sonrisas y lágrimas abriera camino en los sing-along, un fenómeno que consiste en quedar para ver la película vestidos como los personajes y en cantar las canciones subtituladas en la pantalla, como si fuera un karaoke. Muchas películas musicales famosas, como El mago de Oz o Grease, tienen una edición sing–along, pero la favorita sigue siendo Sonrisas y lágrimas. ¿Listos para cantar Do Re Mi?


    
      [image: Ilustración]
    

  


  EL ÚLTIMO EMPERADOR


  
    [image: Ilustración]
  


  
    
      GÉNERO


      Drama

    


    
      DIRECCIÓN


      Bernardo Bertolucci

    


    
      PAÍS


      China, Italia, Reino Unido

    


    
      AÑO


      1987

    


    
      DURACIÓN


      163'

    

  


  
    
      [image: icono]
    


    Personajes principales: Pu Yi adulto (John Lone), Reginald Johnston (Peter O’Toole), Wan Jung (Joan Chen).

  


  ¿Qué le sucedería a un hombre que ha sido «Hijo del Cielo» desde la edad de tres años si se viera obligado a bajar del trono para transformarse en un ciudadano común, igual que aquellos a los que antes gobernaba? Es la historia de Pu Yi, el último emperador chino, heredero de una tradición milenaria. Una película grandiosa que recorre su vida de emperador a hombre corriente en más de cuarenta años de revoluciones y guerras en China, y lo hace entrando en las murallas de la Ciudad Prohibida, cuya majestuosa puerta roja estaba cerrada para todo el que no formara parte de la corte imperial. Estamos en 1908, cuando el pequeño Pu Yi, de la dinastía Qing, es llamado a presentarse ante la emperatriz viuda porque ha sido designado como futuro emperador. Prisionero entre las 9999 habitaciones y media de un palacio dorado fuera del mundo, Pu Yi crece sin más amigos que un ratón y un saltamontes, en un ambiente preocupado solamente «por tener el propio cuenco de arroz bien lleno». La llegada de un preceptor escocés, Reginald Johnston, supondrá la primera amistad en la vida del niño. Pu Yi es una máxima autoridad sin poder, ni siquiera el de pensar y decidir por sí mismo. Al cabo de pocos años, la Revolución depone el imperio a favor de la república. Pu Yi deja la Ciudad Prohibida y se va a Manchuria, en una alianza imposible con los japoneses. Tras la Segunda Guerra Mundial, la victoria del partido guiado por Mao trastocará definitivamente la vida del último emperador.


  
    
      [image: icono]
    


    Una película espectacular sobre el destino de un hombre que nunca fue libre. Cualquier prisión, aunque sea tan maravillosa como la del emperador, siempre es una prisión. Poder decir lo que pensamos es el mayor privilegio que tenemos.

  


  RECOMENDADA A PARTIR DE 12 AÑOS.


  
    [image: Ilustración]
  


  
    Si te ha gustado, no te pierdas…


    1. Kundun (1997)


    2. El pequeño Buda (1993)


    3. Tú y yo (2012)


    4. Gandhi (1982)

  


  
    Tu puntuación


    [image: icono]

  


  
    
      [image: icono]
    


    El director


    Bertolucci fue un prodigio desde la niñez, cuando sus versos le hicieron ganar varios concursos literarios. Hijo de un poeta, empezó a trabajar en el cine como ayudante de Pier Paolo Pasolini. Desde sus inicios a los veintiún años con el primer largometraje, su larga carrera fue premiada con un León de Oro y una Palma de Oro. El último emperador lo «hizo sentir cerca de un chiquillo de doce años cuya única compañía es la soledad».

  


  
    
      [image: icono]
    


    El truco del DIRECTOR


    Bertolucci crea una película donde todo es excepcional, incluida la narración, que nos lleva hacia delante y hacia atrás en la vida del protagonista, Pu Yi. Los continuos saltos temporales contraponen dos mundos que se caracterizan por una puesta en escena y unos colores totalmente opuestos. Por un lado está el pasado, suntuoso, dorado y maravilloso, visto a través de los ojos de un niño, donde las imágenes, los detalles y la luz hablan en vez de las palabras. Por el otro está el presente, con sus uniformes grises y negros y una fría y cruda prisión.


    
      [image: Ilustración]
    

  


  
    ¿Sabías que…?


    Un director occidental filma la Ciudad Prohibida por primera vez con el consenso del Gobierno chino. Hay 19 000 extras obligados a desplazarse en bici, lo mismo que Bertolucci. En el pasado solo el Hijo del Cielo, el emperador, se movía libremente en el interior, y los visitantes tenían que marcharse antes del atardecer. Construida en catorce años, la Ciudad Prohibida fue la residencia de veinticuatro emperadores entre 1420 y 1912, cuando el último emperador, Pu Yi, fue destituido y tuvo que acabar sus días como jardinero en el Palacio de la República Popular China.

  


  
    Una película de Oscar


    Treinta premios y diez candidaturas. El último emperador, desde la noche triunfal de los Oscar (nueve premios de nueve candidaturas), es un filme de récord. Y Bertolucci, el único italiano hasta hoy que ha ganado un Oscar a la mejor dirección, al que se suman el de mejor película, fotografía, vestuario y banda sonora. También se hizo con cuatro Globos de Oro, nueve David de Donatello y el Nastro d’Argento.

  


  [image: comillas]Si no decís lo que pensáis, Majestad, nunca pensaréis lo que decís. Y un caballero debe pensar siempre lo que dice.[image: comillas]


  
    Más allá de la película


    Bertolucci se inspiró en la autobiografía que Pu Yi escribió en la prisión de reinserción, Yo fui emperador de China. ¿Es real o es una falsedad histórica? Hoy, muchos años después, sabemos que poco tiene de real un texto que la censura reelaboró, del que eliminaron palabras y hechos y en el que inventaron sucesos y personas. Ahora el Gobierno chino, que por fin parece interesado en conservar una parte de su historia, ha difundido el texto original de Pu Yi.


    
      [image: Ilustración]
    

  


  LA VIDA ES BELLA
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      GÉNERO


      Drama

    


    
      DIRECCIÓN


      Roberto Benigni

    


    
      PAÍS


      Italia

    


    
      AÑO


      1997

    


    
      DURACIÓN


      127'

    

  


  
    
      [image: icono]
    


    Personajes principales: Guido Orefice (Roberto Benigni), Dora (Nicoletta Braschi), Giosuè Orefice (Giorgio Cantarini), doctor Lessing (Horst Buchholz).

  


  ¿Se puede contar el horror del Holocausto eligiendo el camino de la comicidad pura? La respuesta es sí. La vida es bella es la historia, tierna y difícil, de un padre que protege la inocencia de su hijo del terror de uno de los lugares más inhumanos de todos los tiempos. Estamos en Arezzo, Italia, en los años del fascismo. El excéntrico Guido Orefice, recién llegado a la ciudad con su amigo Ferruccio, se «tropieza» con una joven maestra, Dora. «Buenos días, princesa», la saluda cuando la chica cae literalmente en sus brazos. Para Guido es amor a primera vista. Mientras él sueña con abrir una librería, su tío Eliseo, que lo ha acogido en su casa, le consigue un trabajo de camarero en el Grand Hotel. Y de ahí Dora huye a caballo con Guido, liberándose así del compromiso con un funcionario del Gobierno fascista. Pasan los años, y del matrimonio nace Giosuè. Entretanto ha estallado la Segunda Guerra Mundial, y Guido, su hijo y su tío son deportados a Alemania, porque son judíos. Dora, que podría salvarse, los sigue con valentía en el mismo tren que va al campo de concentración. Una vez allí, Guido hará todo lo posible por defender a su hijo de la tragedia: inventará un juego por puntos, en el que «el primer clasificado gana un tanque de verdad, ¡qué suerte!», mientras en el barracón del campo los soldados nazis gritan las normas en un incomprensible alemán y Guido, al traducirlas, las cambia, porque ¿quién puede creer que existe algo tan atroz?


  
    
      [image: icono]
    


    El drama se mezcla con la comedia. Hay que ver esta película, porque narra una página negra de la historia reciente con un estilo extraordinario y único, que llega directo al corazón y, aunque parezca increíble, logra hacernos sonreír.

  


  RECOMENDADA A PARTIR DE 9 AÑOS.


  
    [image: Ilustración]
  


  
    Si te ha gustado, no te pierdas…


    1. La ladrona de libros (2013)


    2. Jojo Rabbit (2019)


    3. El pianista (2002)


    4. Non ci resta che piangere [Solo nos queda llorar] (1989)

  


  
    Tu puntuación


    [image: icono]

  


  
    
      [image: icono]
    


    El director


    Hijo de campesinos, diplomado en contabilidad (y con nueve doctorados honoris causa), Roberto Benigni es cómico, actor y director. Ha dado al cine personajes tan peculiares e intensos como Johnny Stecchino o el Piccolo Diavolo, auténticas primeras figuras, al igual que él. Apasionado conocedor de la obra de Dante, recitó de memoria y comentó la Divina Commedia en una gira mundial. Benigni está convencido de que «hay algo que resiste por encima de todo». Y ese algo es el amor.

  


  
    
      [image: icono]
    


    El truco del DIRECTOR


    En una película que el director define como «desdramática», una de las maneras de implicar al espectador en su doble alma, de aproximarlo a los sentimientos de los protagonistas, es la utilización de la luz y los colores. Hay dos partes bien diferenciadas: en la primera verás que las escenas son dinámicas y luminosas; en cambio, en la segunda todo es monótono y gris, para subrayar la desesperación de Guido. Ahora intenta imaginar escenas donde el color, como en un dibujo, da voz a las emociones y a los sentimientos.


    
      [image: Ilustración]
    

  


  
    ¿Sabías que…?


    En el campo de concentración (una vieja fábrica cerca de la ciudad italiana de Terni adaptada para el rodaje), Guido lleva un uniforme a rayas claras y oscuras con un número que lo identifica como prisionero, el mismo que llevaba el actor Charlie Chaplin en su uniforme en el célebre filme El gran dictador. Un tributo de Benigni al Charlot estadounidense. Otro homenaje cinematográfico es a la película Cadena perpetua, en concreto al momento en que un detenido hace sonar música clásica en la cárcel.

  


  
    Una película de Oscar


    «¡Robertooo!» Ese fue el grito emocionado con que la actriz italiana Sophia Loren anunció el Oscar a la mejor película extranjera. Benigni saltó sobre las butacas entre los compañeros actores y directores con una alegría incontenible, que luego dobló al recibir también el Oscar al mejor actor (primer italiano y no anglófono de la historia), tras el cual comentó: «Es un terrible error… ya he utilizado todo el inglés que sabía en el primer discurso».

  


  [image: comillas]Esta es mi historia. Ese es el sacrificio que hizo mi padre. Aquel fue el regalo que tenía para mí.[image: comillas]


  
    Más allá de la película


    La vida es bella está inspirada en el «largo viaje hacia la muerte» de Rubino Romeo Salmonì, un judío de Roma que sobrevivió a Auschwitz, y también en los relatos que Benigni escuchaba de su padre, Luigi, prisionero en un campo de trabajo durante la Segunda Guerra Mundial.


    Salmonì siguió dando su testimonio de aquel horror al publicar Al final derroté a Hitler. Abuelo de doce nietos, murió a los noventa y un años, convencido de que hay que saborear la vida en todo su esplendor, sin dejarse sumergir en el mal.


    
      [image: Ilustración]
    

  


  QUÉ BELLO ES VIVIR


  
    [image: Ilustración]
  


  
    
      GÉNERO


      Drama

    


    
      DIRECCIÓN


      Frank Capra

    


    
      PAÍS


      Estados Unidos

    


    
      AÑO


      1946

    


    
      DURACIÓN


      131'

    

  


  
    
      [image: icono]
    


    Personajes principales: George Bailey (James Stewart), Mary Hatch Bailey (Donna Reed).

  


  «Cuando suena una campana, un ángel consigue sus alas.» ¿Te lo han dicho alguna vez? En esta película nos lo mostrará Clarence, un ángel de segunda clase que tiene toda la intención de hacerse con esas alas.


  La oportunidad llega en la Nochebuena de 1945 en la localidad estadounidense de Bedford Fall. Un hombre, George Bailey, está en un puente, bajo el frío, desesperado y a punto de tirarse.


  Mientras toda la ciudad reza por él, viajamos a su vida en un emotivo flash-back. Lo conocemos de niño, cuando sueña con quitarse «de los zapatos el polvo de este pequeño pueblo» y con viajar por todo el mundo gracias a National Geographic. Luego de adulto, deja los estudios para dirigir la empresa de construcción de su recién fallecido padre y asegurarles una vivienda a buen precio a los más pobres, para lo cual no duda en ser objeto de la ira del ávido millonario Henry F. Potter.


  Al final, George está en peligro de quiebra y de ser detenido a causa de la desaparición de una ingente suma de dinero. Convencido de que su vida ya no vale nada, está dispuesto a todo para salvar a su familia. Pero ¿y si un ángel le demostrara que nada sucede por casualidad? En una película que recuerda el Cuento de Navidad al revés, Frank Capra celebra la vida y el valor de las segundas oportunidades.


  
    
      [image: icono]
    


    Cuando parece que todo está perdido, nunca lo está. Un viaje a los momentos más oscuros de la vida nos deja con la esperanza y la convicción de que cada existencia es única e irrepetible.

  


  RECOMENDADA A PARTIR DE 9 AÑOS.


  
    [image: Ilustración]
  


  
    Si te ha gustado, no te pierdas…


    1. Sucedió una noche (1934)


    2. De ilusión también se vive (1947)


    3. Family Man (2000)


    4. Cuento de Navidad (2009)

  


  
    Tu puntuación
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    El director


    Frank Capra, un niño siciliano emigrado a Los Ángeles con el sueño de hacer algo grande, nunca olvidó sus orígenes. Estudió ingeniería y se alistó para combatir en la Primera Guerra Mundial, luego llegaron las primeras películas y los tres premios Oscar en pocos años. Después de la Segunda Guerra Mundial (durante la cual rodó una serie de documentales bélicos), nada volvió a ser como antes. En Qué bello es vivir se basó en su propia biografía y dejó un testamento de aquello en lo que creía.
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    El truco del DIRECTOR


    ¿Cómo crear una nevada en el plató cuando es verano y hace un calor excepcional? Gracias al ingenio de Capra y del responsable de los efectos especiales, Russell Shearman. Hasta entonces, simulaban la nieve con avena teñida de blanco, y eso obligaba a los actores a repetir los diálogos en la sala de doblaje. Capra quiso rodar el sonido en directo y utilizó una sustancia química, una espuma sintética mezclada con agua, azúcar y jabón, que unas máquinas de viento iban disparando. Y la nieve cayó… ¡en silencio absoluto!


    
      [image: Ilustración]
    

  


  
    ¿Sabías que…?


    Un relato impreso en una postal enviada a parientes y amigos es lo que hizo Philip van Doren Stern tras escribir El regalo más grande e intentar en vano publicarlo: mandó imprimir doscientas copias a su cargo y las envió como felicitaciones de Navidad. Una de ellas acabó en una productora de cine que compró los derechos de la historia. Y, si te fijas, Qué bello es vivir homenajea a Stern cuando la vida se describe como el «regalo más grande».

  


  
    Una película de Oscar


    Qué bello es vivir es una película que se ha ido valorando más con el paso del tiempo. A pesar de las malas críticas del público y de la crítica y de no haber obtenido ningún premio pese a las cinco candidaturas a los Oscar (aunque Frank Capra ganó el Globo de Oro a la mejor dirección), pronto el filme se convirtió en la película de Navidad por excelencia y se ganó el título de largometraje más inspirador y conmovedor de todos los tiempos.

  


  [image: comillas]Te han hecho un gran regalo: ver cómo habría sido la vida aquí sin ti.[image: comillas]


  
    Más allá de la película


    Esta película le cambió la vida a mucha gente. Cuando se estrenó, Frank Capra recibió miles de cartas de personas corrientes e incluso de presos de la cárcel de San Quintín. Los fans le daban las gracias por haberles infundido esperanza y hacer que fueran conscientes del valor de la vida. Y pensar que, en aquellos años de hostilidades entre Estados Unidos y la Unión Soviética, la película le costó a Capra una investigación del FBI porque el hecho de haber creado un personaje tan odioso como el banquero Potter, símbolo de la lucha por la riqueza, lo hacía parecer un simpatizante comunista.


    
      [image: Ilustración]
    

  


  UNA AMISTAD INOLVIDABLE
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      GÉNERO


      Aventuras, Drama

    


    
      DIRECCIÓN


      Luc Jacquet

    


    
      PAÍS


      Francia

    


    
      AÑO


      2007

    


    
      DURACIÓN


      92'
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    Personajes principales: la niña (Bertille Noël-Bruneau), la niña adulta (Isabelle Carré), el niño (Thomas Laliberté), la zorra Titou.

  


  Una amistad inolvidable es un cuento que no intenta huir de la realidad para generar admiración fácil. Es una historia que cautiva y atrae, por eso nosotros, poco a poco, nos convertimos en la niña y la zorra protagonistas, perdidas en la belleza de la naturaleza grandiosa y salvaje.


  Es otoño y la pequeña protagonista, medio elfo medio Pipi Calzaslargas, está regresando en bici a su casa, situada en un pueblecito de las montañas francesas. Entre los árboles teñidos de rojo asoma una zorra con el pelo rojizo, igual que la melena de la chiquilla. Ambas se observan, luego el animal se va. A la niña le late muy deprisa el corazón, y por un instante sueña con acariciarla. A partir de ese momento, la idea de encontrar y domesticar a la zorra no la abandona. La niña sabe leer y contar, pero no identificar las huellas de una zorra impresas en la nieve. A lo largo de las cuatro estaciones, surge una amistad a base de miradas, sin palabras. Entre rocas y estanques, cuevas y cascadas, sus incursiones, impulsadas por una curiosidad recíproca, chocan incluso contra los peligros de los que hay que defenderse. Y al final nos preguntaremos: ¿una niña puede ser amiga de una zorra si la domestica? Y, sobre todo, ¿una zorra es capaz de querer?


  
    
      [image: icono]
    


    Una amistad especial, con una gran maestra: la naturaleza. Una amistad que muestra cómo amar a través de la comprensión y aceptación de los demás sin condiciones.

  


  RECOMENDADA A PARTIR DE 8 AÑOS.


  
    [image: Ilustración]
  


  
    Si te ha gustado, no te pierdas…


    1. Mia y el león blanco (2018)


    2. Siempre a tu lado, Hachiko (2009)


    3. Belle y Sébastien (2013)


    4. El oso (1988)


    5. El viaje del emperador (2005)

  


  
    Tu puntuación
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    El director


    Luc Jacquet, de biólogo en la Antártida a director de documentales de Oscar, llegó al cine para hablar de la naturaleza. Un zorro es el protagonista de uno de sus recuerdos más intensos y emocionantes, un encuentro que vivió de niño, en el altiplano de Retord, que aparece en el filme: «Una mañana vi un zorra. Me miró con una intensidad que me impresionó, luego salió huyendo. Esta es la primera escena de la película. Un día uno se tropieza con un zorro y treinta años después hace una película sobre eso».
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    El truco del DIRECTOR


    Los ruidos y sonidos de la naturaleza, junto con la música, se funden con los movimientos de los personajes en esta película. Como en la escena en que aparece el lince, cuyo sonido está sincronizado con las imágenes y anticipa el peligro de agresión del animal. Aquí el director utiliza el mickey mousing, una técnica que debe su nombre al primer dibujo de Disney, Mickey Mouse, de 1928. ¿Quieres probarlo? Haz un vídeo mudo grabando a alguien y luego añade los sonidos y la música para remarcar cada acción.


    
      [image: Ilustración]
    

  


  
    ¿Sabías que…?


    Son seis los zorros que interpretan a Titou, como la niña llama a su amiga en el filme. Son animales criados desde que nacieron, que han crecido en contacto con personas. Los adiestradores hicieron que zorros distintos interpretaran distintas escenas, según su temperamento. Estos zorros «actores» son los protagonistas de las partes rodadas en el altiplano francés. Los más sociables incluso saludaban al equipo por la mañana, mientras que a los más sensibles había que filmarlos con una sola cámara y un objetivo potente.

  


  
    Una película de Oscar


    La joven actriz que interpreta a la niña, Bertille Noël-Bruneau, solo tenía once años en la época de la película, pero su curiosidad y su talento innato le valieron una nominación al premio para jóvenes artistas como mejor interpretación en un largometraje internacional. La voz narradora que acompaña al espectador es la de Isabelle Carré, la niña ya adulta y madre del final.

  


  [image: comillas]Sometiéndola no iba a atarla a mí, había confundido amar y poseer.[image: comillas]


  
    Más allá de la película


    «Si quieres dominar la naturaleza, obedécele.» Luc Jacquet resume su cuento-documental con este proverbio. Por eso no utilizó efectos especiales, sino que confió en el paisaje y desdobló el rodaje con un equipo en Francia y el otro en el parque nacional italiano de Abruzzo. El segundo equipo filmó animales en su entorno durante las cuatro estaciones, porque hay que adaptarse a la naturaleza para recrear su magia.
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  WALL•E BATALLÓN DE LIMPIEZA
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      GÉNERO


      Animación

    


    
      DIRECCIÓN


      Andrew Stanton

    


    
      PAÍS


      Estados Unidos

    


    
      AÑO


      2008

    


    
      DURACIÓN


      98'
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    Personajes principales: WALL•E, EVE.

  


  «¿Y si la humanidad tuviera que dejar la Tierra y alguien olvidara apagar el último robot?» Un día, un director de la productora Pixar les hizo esta pregunta a sus compañeros.


  A partir de esa idea, y tras años de trabajo, nació WALL•E, una película de animación que sorprende y fascina como un cuento. Es la historia de un robot soñador, con unos ojos tiernos que parecen unos prismáticos y un cuerpo hecho de hierros oxidados, que realiza con devoción la actividad para la que ha sido programado: recoger la basura que invade la Tierra. Se ha quedado solo, con la única compañía de la cucaracha Hal, en un planeta tan contaminado que los humanos lo abandonaron setecientos años atrás para refugiarse en la lujosa nave espacial Axiom, donde viven dando vueltas en sillones ultratecnológicos, hinchados de comida y de aburrimiento. WALL•E es un coleccionista con una personalidad curiosa: salva los residuos que lo fascinan, desde un cubo de Rubik hasta la cinta de vídeo de un viejo musical.


  Un día llega del cielo EVE, un robot sonda ultramoderno y elegante con una misión muy concreta: localizar formas de vida en la Tierra. WALL•E se enamora y la sigue por la galaxia hasta llegar a la nave espacial Axiom, donde EVE descubre algo que cambiará el destino de la humanidad.
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    Para reflexionar sobre el significado de nuestras vidas y sobre las consecuencias de explotar nuestro planeta. ¿Sabremos protegerlo en vez de llenarlo de objetos inútiles?

  


  RECOMENDADA A PARTIR DE 6 AÑOS.
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    Si te ha gustado, no te pierdas…


    1. Buscando a Nemo (2003)


    2. 2001 - Una odisea del espacio (1968)


    3. E.T. - El extraterrestre (1982)


    4. Cortocircuito (1986)

  


  
    Tu puntuación
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    El director


    Gran aficionado a las películas de ciencia ficción, como 2001 Una odisea del espacio y Blade Runner, el guionista y director estadounidense Andrew Stanton fue uno de los primeros animadores que entró a formar parte de la productora Pixar. Había ganado el Oscar con la road movie acuática Buscando a Nemo, y llevaba tiempo imaginando WALL•E, pero fueron necesarios unos años de estudios y experimentos para realizar el filme.
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    El truco del DIRECTOR


    WALL•E empieza con unas imágenes en el espacio mientras oímos «Allí fuera hay un mundo…». Son las palabras de la canción de un viejo musical, Hello, Dolly, que el robot mira soñando con tener una compañera de baile. Así, el director incluye imágenes en live action, es decir, filmadas en vivo e interpretadas por actores reales, por primera vez en una película de animación. Encontramos la misma técnica en los vídeos que le muestran al piloto de la Axiom.
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    ¿Sabías que…?


    En una película de animación en la que no hay palabras durante los cuarenta primeros minutos, es necesario comunicar con miradas, gestos y sonidos. Algo similar a lo que ocurría en el cine mudo de Charlie Chaplin. Durante un año, Ben Burtt, que ya había ganado el Oscar por los efectos de sonido de La guerra de las galaxias, creó los sonidos de los distintos personajes de la película. WALL•E tiene sonidos específicos para cada parte del cuerpo. Por ejemplo, cuando está totalmente cargado, emite el sonido de un Mac en ascenso. Y la voz de la cucaracha Hal es la de un mapache, solo que más rápida.

  


  
    Una película de Oscar


    Aclamada como una de las películas de ciencia ficción más extraordinarias, WALL•E se adjudicó trece premios como mejor filme de animación, un verdadero récord. Entre ellos, el Oscar, el Globo de Oro, el BAFTA y el premio de la Boston Society of Film Critics. A todos ellos hay que añadir las innumerables nominaciones al guion (también de Andrew Stanton), al montaje sonoro, a la banda sonora y a la mejor canción, «Down to Earth».

  


  [image: comillas]Yo no quiero sobrevivir. Quiero vivir.[image: comillas]


  
    Más allá de la película


    Una película después de la película (que equivale a la película). Por primera vez, Pixar utiliza los títulos de crédito (no te los pierdas, son los mejores de todos los tiempos) para contar qué ocurre después del final feliz: vemos imágenes bidimensionales que recuerdan las pinturas rupestres, el arte impresionista de Renoir y los colores encendidos de Van Gogh mientras suenan las notas de «Down to Earth». El arte y la naturaleza son indispensables el uno para el otro para que renazca la vida en la Tierra.
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  WHIPLASH
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      GÉNERO


      Drama, Musical

    


    
      DIRECCIÓN


      Damien Chazelle

    


    
      PAÍS


      Estados Unidos

    


    
      AÑO


      2014

    


    
      DURACIÓN


      105'
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    Personajes principales: Andrew (Miles Teller), Terence Fletcher (J. K. Simmons), Nicole (Melissa Benoist).

  


  Una película con un ritmo frenético y a la vez peligroso. El propio título, tomado de la canción «Whiplash» de Hank Levy, significa literalmente «latigazo». Y la música jazz es casi una excusa para hablar de una obsesión: la del protagonista de diecinueve años, Andrew Neyman, que sueña con ser el mejor batería de su generación. No esperes la alegría de tocar (solo hay un instante en que Andrew recuerda lo que sentía cuando era niño delante de la batería y exclamaba: «¡Mira cómo toco, papá!»), porque el director Damien Chazelle representa la ansiedad de «equivocarse y no seguir el tempo» y el miedo al profesor, más parecido a un militar que a un músico. Casi como si la película fuera una guerra: el campo de batalla son el aula de música y el escenario; las armas, los instrumentos y las palabras. Estamos en el conservatorio Shaffer, la escuela de música más prestigiosa de Nueva York. Andrew es un batería con talento, huraño y solitario. Cuando el temido profesor Terence Fletcher lo elige como batería de reserva en la orquesta de la escuela, Andrew dedica todo su tiempo a la música y rechaza cualquier distracción o afecto, entre ellos el amor y la familia. ¿Adónde lo conducirá la desmesurada severidad de Fletcher? Una película que nos induce a plantearnos una serie de preguntas sobre nosotros mismos, empezando por qué diferencia hay entre ser los mejores y dar lo mejor de nosotros mismos en aquello que hacemos.
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    Puede que Andrew, tan encerrado en sí mismo, no te caiga muy bien. Su historia nos induce a preguntarnos: ¿hasta qué punto debemos esforzarnos por conseguir un objetivo?

  


  RECOMENDADA A PARTIR DE 12 AÑOS.
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    Si te ha gustado, no te pierdas…


    1. El primer hombre (2018)


    2. La La Land (2016)


    3. Escuela de rock (2003)


    4. El coro (2014)

  


  
    Tu puntuación


    [image: icono]
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    El director


    La pasión por el cine de Damien Chazelle viaja con las notas del jazz. Es el director más joven en haber ganado un Oscar, y antes fue un apasionado batería, pero abandonó el instrumento por considerar que no tenía suficiente talento. En Whiplash, en la pluripremiada La La Land y en El primer hombre, dedicada al alunizaje de Neil Armstrong, construye historias en que la música es una «especie de refugio» y «cada personaje tiene una razón distinta para necesitarla».
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    El truco del DIRECTOR


    Además de rodar en pequeños barrios de Nueva York, la película se rodó en interiores, donde se filma a los protagonistas en planos muy cortos. De este modo, el director se comunica con nosotros y reduce las palabras al mínimo para concentrarse en la música y en las imágenes. Las escenas se adentran en los detalles: el sudor, las manos peladas, los platos y los palillos manchados de sangre, la respiración jadeante del músico, el duelo de miradas entre profesor y alumno al ritmo martilleante de la música.
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    ¿Sabías que…?


    Por tocar la batería en Whiplash, a Miles Teller le salieron ampollas en las manos, hasta el punto de que la sangre que vemos en los platos es suya. El director nunca anunciaba el final del rodaje, así es que Teller seguía tocando hasta la extenuación. Aunque tocaba la batería desde niño, para interpretar a Andrew se sometió a horas de estudio. En la película toca casi la mitad de la música de la batería. El resto de las veces montaron sus manos sobre las de un profesional.

  


  
    Una película de Oscar


    Con Whiplash, su segunda película como director, Damien Chazelle obtuvo decenas de candidaturas y premios desde que el filme se presentó en el Festival de Sundance, donde ganó el gran premio del jurado. Luego siguieron cinco candidaturas a los Oscar y tres premios: el de mejor actor no protagonista para J. K. Simmons (que también recibió un Globo de Oro, un premio Satellite y uno de la British Academy), el de mejor sonido y el de mejor montaje.

  


  [image: comillas]Yo estaba ahí para empujar a las personas más allá de sus expectativas, era mi profunda necesidad. Si no, habríamos privado al mundo del futuro Louis Armstrong o de Charlie Parker.[image: comillas]


  
    Más allá de la película


    Hay mucho de Damien Chazelle en la película. Escribió el guion de Whiplash basándose en su pasado como batería, etapa en la que vivió entre la fuerte rivalidad con el resto de miembros de la banda y el miedo a su profesor. El episodio del accidente también es autobiográfico: antes de un concierto, sufrió un aparatoso choque automovilístico, pero decidió ir a tocar igualmente al día siguiente con las manos vendadas. Por último, Whiplash, un tema difícil con tempos dispares, provocaba ansiedad al músico Chazelle desde la primera vez que lo escuchó.
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    Los autores
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    Giuseppe Tornatore


    Director, guionista, productor y montador de cine. Nacido en la ciudad siciliana de Bagheria en 1956. Comenzó a trabajar muy joven en el ámbito de la fotografía y empezó como director en 1986 con El profesor. El gran reconocimiento internacional le llegó en 1988 con Cinema Paradiso, filme en el que, además de ser el director, fue responsable del tema y el guion, y que en 1990 ganó el Oscar a la mejor película extranjera. Siguieron otros largometrajes de éxito, como Una pura formalidad (1994), La leyenda del pianista en el océano (1998), Malena (2000), La desconocida (2006), Baarìa (2009), La mejor oferta (2013) o La correspondencia (2016).


    Miralda Colombo


    Licenciada en Letras, autora, periodista y madre de Alice, Lea y Edo, desde hace años combina felizmente la escritura de libros infantiles y la comunicación. Autora ecléctica, entre sus últimos títulos figuran: Mappe della città. Il giro del mondo in 20 metropoli [Mapas de ciudad. La vuelta al mundo en 20 metrópolis] (2017), Vite straordinarie [Vidas extraordinarias] (2018) y Ciao mondo! Un viaggio tra le culture dei cinque continenti [¡Hola, mundo! Un viaje entre las culturas de los cinco continentes] (2018).

  


  
    El ilustrador


    André Ducci


    Dibuja con pasión desde que era pequeño. Licenciado en Grabado, ha ilustrado varios libros publicados en Brasil y en Europa. Sus obras se distinguen por el retrato de paisajes tropicales, las ilustraciones científicas y los temas sociales. El cine también ha sido una fuente de inspiración para sus trabajos. Su película especial es E.T., el extraterrestre, porque fue la primera que vio en el cine.
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