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SOLVEIG HOOGESTEIJN

Nueva presidenta de la ANAC 
ofrece un diálogo continuo

CARMEN LUISA CISNEROS

Solvelg Hoogesteijn, presidenta de la ANAC. Foto-, Alejandro Toro
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Las recientes elecciones de la 
Asociación Nacional de Autores 
Cinematográficos llevaron a la 
presidencia del gremio a la ci­
neasta Solveig Hoogesteijn, 
convirtiéndola en la segunda mu­
jer que dirige a la ANAC en sus 
diecisiete años de creada. Josefi­
na Jordán, la conocida y sobresa­
liente luchadora gremial le tocó 
presidir la agrupación en los tiem­
pos duros de divisiones y enfren­
tamientos, pero también de no­
tables logros. Hoy, navegando en 
aguas aparentemente tranquilas 
pero con un grave receso en rela­
ción a las conquistas obtenidas 
en el pasado, nos preguntamos 
qué va a hacer la nueva directiva 
de la ANAC con Solveig Hooges­
teijn al frente, para levantarla cre­
dibilidad de un gremio, que de 
combativo y abanderado de 
luchas por un cine nacional pasó 
a convertirse en una prolongación 
de la Cámara Venezolana de Pro­
ductores de Largometraje.

—Cuando surge la división que 
da lugar a la Cámara Venezolana 
de Productores de Largometra­
jes, la primera reacción es de de­
bilitamiento, y la pregunta que 
nos hacíamos era para qué la 
creación de Caveprol. Pienso que 
con el paso de los años se de­
mostró que si es útil y hasta nece­
sario en ciertos ámbitos del 
quehacer cinematográfico la exis­
tencia de una Cámara de Produc­
tores. Si la ANAC dio la impresión 
de estar debilitada desde enton­
ces, eso no corresponde a un 
hecho real, porque ha dependido 
de las juntas directivas que la han 
presidido, pero se ha seguido tra­
bajando con criterio e indepen­
dencia. Tal vez haya estado debili­
tada en los dos últimos años, 
cuando se descuidó un poco el 
diálogo con los asambleístas, en 
primer lugar, pero obedeció a una 
política trazada. No fue un des­
cuido fortuito, ya que partiendo

Foto: Alejandro Toro

de Foncine se definió una política 
de suma discreción que evitó el 
diálogo sobre la ley de cine y 
otros casos, porque se esperaba 
que los contactos a nivel ejecuti­
vo de Julio Sosa, específicamen­
te, iban a tener mejores resulta­
dos que los métodos tradiciona­
les de movilización de la ANAC 
para llevar adelante ciertas políti­
cas, y en eso ANAC y CAVEPROL 
han ido juntas. En algunos casos 
hay posiciones encontradas, aho­
ra, esas posiciones encontradas, 
también han sido circunstan­
ciales al devenir del hecho cine­
matográfico en sí.

—Después de 1975, el cine na­
cional acusa cierta continuidad y 
desarrollo garantizado por los pri­
meros créditos, que se ve brusca­
mente interrumpido por la contin­
gencia económica y la debacle 
que se acentúa a partir del "vier­
nes negro”. ¿Tenia el gremio ci­
nematográfico políticas o plan­
teamientos para enfrentar esta si­
tuación?

—En la época antes del “vier­
nes negro” hacer cine en Vene­
zuela era sumamente rentable. 
Las películas eran baratas y a pe­
sar de tener sólo 18 millones de 
habitantes, podías amortizar tu 
deuda si tenías suerte en la ta­
quilla, si te iba medianamente 
bien. Esa situación cambia a par­
tir del “viernes negro”, le achaco 
a ambos gremios la falta de diá­
logo y personalmente me culpo 
porque no me acerqué.

—Eres miembro de uno de 
ellos.

—No, yo pertenezco a ambos 
gremios.

—¿Y tiene sentido mantener 
esa dualidad?

—Yo diría que se han conci­
liado las políticas —a grandes 
rasgos— pero se han podido con­
ciliar porque nuestro interés mu­
tuo es el cine y lo interesante es 
que cuando existen dos gremios 
y ambos presionan ante el 
Congreso, instituciones oficiales, 
medios de comunicación, es más 
fuerte nuestra presencia.

—¿Cuál será tu gestión comí 
presidenta de la ANAC?

Yo no soy presidencialista, soy 
sumamente democrática y no to­
mo decisiones sin consultar con 
la Junta directiva y cuando se tra­
ta de lincamientos de fondo, con 
el Consejo consultivo, y una más 
amplia con la Asamblea, que es­
pero se haga cada dos meses.

Entre los objetivos planteados 
está el apoyo a la Ley de Cine, 
apoyo a la revisión a la Ley de de­
rechos de autor, que ya está en el 
Congreso. La creación de un ban­
co de datos de financistas y 
compradores potenciales extran­
jeros, con datos precisos sobre 
temáticas, proyectos que finan­
cian, etc., así como también una 
relación de todos los convenios 
culturales que haya firmado Ve­
nezuela, tanto con otros países 
como con organizaciones interna­
cionales. Facilitar a los agre­
miados el registro de sus 
guiones. La promoción del cine 
venezolano a nivel nacional e in­
ternacional.

Existe también la posibilidad 
de que la ANAC se constituya en 
la cobradora de los derechos de 
autor de las obras cinematográfi-
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Jesús Enrique Guédez

Clemente de la Cerda.

cas y audiovisuales que vienen 
del exterior y las del país.

Buscar alternativas para 
nuestro cine de corto y largo- 
metraje, no sólo en la gran pan­
talla sino en la televisión. A pro­
pósito de la televisión no existe 
país desarrollado donde la tv no 
sea la coautora y cofinancista del 
cine. El Nuevo Cine Alemán no 
hubiera existido sin el apoyo de la 
televisión,

Yo creo que en nuestro país se 
están abriendo nuevos campos, 
ya tenemos algunos ejemplos 
concretos como es el caso de Ex­
pedición, las miniseries y ni 
hablar de las telenovelas que son 
un fenómeno aparte.

Los autores cinematográficos 
deberían estudiar muy bien la si­
tuación productiva actual para ha­
cer propuestas interesantes.

Josefina Jordán (Foto: Franca Donda).

Cineastas que han presidido la Aso­
ciación Nacional de Autores Cinematográ­
ficos (ANAC), desde su fundación en 1974, 
hasta hoy.

Román Chalbaud (Foto: Julio Azpúrua).

Thaelman Urgelles.
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—Desde hace más de dos años 
los distribuldores-exhibidores no 
cancelan su participación del 6°/o 
al Fondo de Fomento Cinema­
tográfico. Según una apreciación 
de mayo de este año, adeudan 85 
millones de bolívares. ¿Qué polí­
ticas adelanta la ANAC en este 
sentido?

En el nuevo proyecto de Ley de 
Cine se estipula la creación del 
Centro Nacional de Cinematogra­
fía que centralizaría el hecho ci­
nematográfico y recibiría de parte 
del sector distribuidor-exhibidor 
el 8% de la taquilla. La Ley de Ci­
ne se introdujo para su discusión 
y aprobación en el Congreso, el 
11 de junio de este año. Hay que 
subrayar que fue el resultado de 
conversaciones y negociaciones 
entre distribuidores, exhibidores, 
Foncine, Anac, Caveprol y el Mi­
nisterio de Fomento, que duraron 
aproximadamente dos años y cu­
yo resultado es un compromiso 
entre todas las partes.

Oscar Luden (Foto: Marjorie Miranda).

Solvelg Hoogesteijn (Foto: Eduardo Martínez).

Livio Quiroz.

—¿Cómo interpretas el aporte 
de 10 millones de bolívares al 
Fondo de Fomento Cinematográ­
fico?

Yo estoy segura que tanto el 
Ejecutivo, como el Ministro de Es­
tado para la Cultura, como la Mi­
nistra de Fomento tienen un plan 
mayor entre manos con el cine, 
porque esos 10 millones fueron 
un puente para que Foncine 
pueda seguir funcionando admi­
nistrativamente. En este momen­
to vemos como se apoya la difu­
sión cultural; pero no se puede 
alentar la difusión y estrangular la 
producción a un mismo tiempo. 
Creo que esa no es una política 
de base, que no se han tomado re­
soluciones definitivas y espero 
que este año el cine reciba 200 
millones de bolívares para su pro­
ducción. No sólo espero, lo aspi­
ro y voy a pelear por ello.
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Carlos Flores:

ACTOR POR CASUALIDAD

PEDRO HERRERA

En la Caracas de principios de 
siglo, el cine era uno de los acon­
tecimientos que deslumbraba a la 
urbe metropolitana, que por en­
tonces la constituían unos ochen­
ta mil habitantes, aproximada­
mente. Es la época en la cual el 
Circo Metropolitano, que era un 
coso taurino, alternaba, entre 
otras amenidades, las peleas bo- 
xísticas, espectáculos circenses 
y las exhibiciones del cinema­
tógrafo. También en aquel tiempo 
comienzan a circular los primeros 
automóviles... en fin, es la Cara­
cas que allá por el año 1919 
inaugura el Nuevo Circo, cons­
truido en los terrenos donde an­
tes funcionó el Matadero Munici­
pal; sin embargo, no todo fue in­
novación porque un aciago día 
del mes de abril, del mismo año, 
un devastador incendio deja en 
ruinas el Teatro Caracas que otro- Carlos Flores, cuando se Iniciaba como 

actor.

Pantano en el cielo, aparecen Carlos Flores, Chuchín Marcano, Heriberto Escalona, 
Antonio Ellas y Alfredo Pérez.

ra había sido escenario pleno de 
grandes obras de teatro y, en oca­
siones, sala improvisada para las 
proyecciones cinematográficas.

Es en esa Caracas, cuando en 
el hogar integrado por Luis Flores 
y Cecilia Hernández de Flores na­
ce, el 17 de septiembre de 1919, 
Carlos Luis Flores Hernández que 
más tarde se le conocería con el 
nombre artístico de Carlos Flo­
res. Realizó estudios hasta el pri­
mer año de Educación Media y 
desde muy joven comenzó a tra­
bajar porque su familia era de es­
casos recursos económicos. Lle­
gó a ser vendedor de automóviles 
y con el tiempo incursionó en la 
actuación.

Relata Carlos Flores que entró 
al cine por casualidad, ya que a

Carlos Flores.
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Sin embargo, él insistió:
—No te preocupes, nosotros te 

damos los diálogos... tú te los 
aprendes y nosotros te dirigimos.

Al principio dudé, pero luego 
acepté y asi me inicie en la ac­
tuación, con un pequeño papel en 
la película.

Después pasa a formar parte 
del elenco de Frijolito y Robus- 
tiana, programa de Radio Caracas 
Radio que tuvo mucho éxito y fue

producido e interpretado por 
Carlos Fernández y Ana Teresa 
Guinand.

Luego trabajó en Radio Rum­
bos y en los Estudios Universo 
donde grabó novelas y programas 
cómicos con Bertha Moncayo y 
Luis Peraza “Pepe Pito”. Peraza 
escribía Aventuras de bobito que 
yo protagonizaba; eran las aventu­
ras de un muchacho bobo de peri­
nola, algo asi como Tontín y Ton- 
tona que interpretaba Fernández 
y Guinand en Frijolito y Robus- 
tlana.

Carlos Flores ingresa en látele- 
visión a raíz de su actuación en el 
cine, allí trabaja con Luis Salazar, 
Hilda Vera, América Barrios, Jor­
ge Reyes, Marina Baura, entre 
otros actores de la pantalla chica.

en la obra de Rómulo Gallegos.

un amigo de su vecindario, Carlos 
Estrada, le hablan dado un papel 
en la película Sangre en la playa, 
pero como él no era actor sino lo­
cutor, le pidió que lo disculpara 
con los productores del film. En 
efecto, Carlos Flores fue al estu­
dio de cine, ubicado en Los Rosa­
les, y preguntó por el director que 
no era otro que Antonio Bravo, 
quien habla venido de México pa­
ra realizar una película con acto­
res venezolanos.

— Vengo de parte de Carlos 
Estrada porque él está muy enfer­
mo y no puede hacer esto.

—Que pena —contesta el di­
rector— y pensar que tenemos 
que rodar mañana.

Cuando me disponía a marchar­
me, él me dice:

¿A usted le gustarla hacerlo?

—Yo soy vendedor, no artista 
—contesté— le puedo vender un 
carro, pero no le puedo hacer una 
actuación. 

Carlos Flores y Marina Baura en Sobre la misma tierra, trabajo para televisión basado

Adiós Mlaml, aparecen Carlos Flores y Gustavo Rodríguez.
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rectores; en mi época se destaca­
ron Napoleón Ordosgoitti, Juan 
Corona y Carlos Hugo Christen- 
sen.

En la época que comencé en la 
actuación habla entusiasmo por 
el cine nacional... se hadan pelí­
culas con mucha mística y com­
penetración. Yo les digo a los ac­
tores nuevos que se preocupen 
por estudiar bien sus personales, 
que se metan más en el papel, 
que se compenetren de lleno en 
la actuación.

Carlos Flores en una foto reciente.

En adelante, alterna su actividad 
actoral en cine, radio y televisión, 
ésta última, siempre en los 
cuadros de comedias de Radio 
Caracas Televisión.

De los personajes que Carlos 
Flores ha interpretado en cine, 
"Tiburón”, en Al sur de Margarita, 
fue el que influyó en su carácter 
como actor. El interpretar ese per­
sonaje me hizo sentir tan a gusto 
que me animó a seguir en la ac­
tuación. Asimismo, otro de los 
personajes importantes que 
representé fue Telégrafo, en Pan­
tano en el cielo, ambas dirigidas 
por Napoleón Ordosgoitti.

Los papeles vividos por Carlos 
Flores en la pantalla son como un 
recorrido por las diferentes face­
tas humanas: el cómplice villano, 
el policía obsesionado, el detecti­
ve de la Seguridad Nacional, el 
perverso secuestrador, el obrero 
de una compañía petrolera hasta 
el de un viejito jubilado. Como ac­
tor me satisface trabajaren la par­
te característica que es la que le 
da fuerza al personaje protagóni- 
co.

Del cine venezolano Carlos Flo­
res nos dice que tiene actores de 
calidad, buenos guionistas y di-

Misión Atómica (1948).

Como actor de radionovelas, Carlos Flores 
Interpretó diversidad de personajes.

FILMOG RAFIA

1946: Sangre en la playa, de Antonio Bra­
vo.
1948: Dos sirvientes peligrosos, de Juan 
Martínez y Armando Casanova.
1948: Misión atómica, de Manuel Lara.
1949: Al galope, de Manuel del Río y Mi­
guel S. Isava.
1949: El Demonio es un Angel, de Carlos 
Hugo Chrlstensen.
1949: Un sueño nada más, de Juan Coro­
na.
1950: La Balandra Isabel llegó esta tarde, 
de Carlos Hugo Chrlstensen.
1950: La Escalinata, de César Henríquez.
1955: Al sur de Margarita, de Napoleón Or­
dosgoitti.
1956: Pantano en el cielo, de Napoleón Or­
dosgoitti.
1962: Acosada, de Alberto Dubols.
1964: Pequeño milagro, de Juan Corona.
1965: Yo, el Gobernador, de RenéCardona.
1976: Sagrado y Obsceno, de Román Chal- 
baud.
1977: El pez que fuma, de Román Chal- 
baud.
1984: Adiós Mlaml, de Antonio Llerandl.
1984: Agua que no has de beber de Cle­
mente de la Cerda.
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II FESTIVAL DE CINE INFANTIL
DE CIUDAD GUAYANA

TEXTO Y FOTOS: ALEXANDRA CARIANI K.

Ednodio Quintero se pregunta­
ba una vez para qué servían, en 
realidad, los encuentros de escri­
tores, tomando en cuenta el ca­
rácter íntimo de un oficio “más 
solitario que el amor”, como dije­
ra en aquélla oportunidad.

Tal interrogante —nada banal, 
por cierto— podría ser trasladada 
también a encuentros de expre­
siones artísticas más colectivas, 
como el teatro, la danza o el cine, 
y no es extraño encontrarla flo­
tando siempre en el ambiente de 
cuanto seminario, congreso, foro 
o festival se conozca.

Nuestra experiencia personal, 
luego de haber asistido a varios 
eventos similares tanto en Vene­
zuela como en otros países, nos 
ha llevado a la conclusión de que 
la utilidad o provecho que se 
pueda extraer de este tipo de 
reuniones masivas es algo que se 
puede “palpar” más a nivel indivi­
dual que general, con más reper­
cusiones “micro” que “macro” y 
que difícilmente podrán valorarse 
en su justa medida mientras se 
pretenda obtener de ellas resulta­
dos inmediatos, transforma­
ciones súbitas, grandes progre­
sos en poco tiempo. Algo 
siempre queda, y ese algo puede 
ser desde un documento o pro­
puesta de lo más formal, que in­
volucre a varios países en un pro­
yecto determinado, hasta un 
simple intercambio verbal o un 
cruce de teléfonos entre los parti­
cipantes, cosas aparentemente 
banales pero cuya repercusión en 
un futuro puede ser invalorable.

Pensamos en esto a propósito 
del II Festival de Cine Infantil de 
Ciudad Guayana, celebrado entre 
el 21 y el 26 de mayo bajo la orga­
nización de Luisa y Federico Ge- 
nolet —sus fundadores—, con el 
apoyo de FUNDACIN (fundación 
creada para darle permanencia al 
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festival) y la colaboración de va­
rias instituciones públicas y pri­
vadas.

Con carácter estrictamente na­
cional en su primera edición, este 
año el festival tuvo dimensión la­
tinoamericana y su programación 
se desarrolló durante cinco días 
en base a cuatro actividades fun­
damentales: la exhibición de pelí­
culas, videos y programas infanti­
les en competencia; el IV En­
cuentro El Universo Audiovisual

De Cuba vino la exposición participativa Juego de Imágenes.

Pequeña revancha, de Olegario Barrera arrasó con los premios en esta edición.
del Niño Latinoamericano; la ex­
posición participativa Juego de 
Imágenes y actividades paralelas 
al aire libre, como proyección de 
películas a través del Cine Cubo y 
el Cine Móvil de la Universidad 
del Zulla y espectáculos diversos.

Una gran revancha 
cinematográfica

Entre las 64 producciones par­
ticipantes, provenientes de Ar­
gentina, Brasil, Colombia, Costa 
Rica, Cuba, Ecuador, Uruguay y 
Venezuela, tres realizadas en el 
país arrasaron con los premios 
más importantes del evento: Pe­
queña Revancha de Olegario 
Barrera (Mejor Largo de Ficción, 
Gran Premio y Menciones corres- 
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vancha, Los del Galpón y Febrero 
parten de situaciones cotidianas, 
conectadas a una realidad'inme­
diata donde los niños latinoameri­
canos asumen plenamente un rol 
protagónico y pueden identificar­
se a plenitud.

Tal como señaláramos hace al­
gún tiempo con este veredicto el 
jurado integrado por Pablo Ra­
mos, Fernando Laverde, Rodolfo 
Izaguirre, Daniel Labarca y Luis 
Lares (cine) y Cristina Balestra,

Tequlmán, de Jorge Vlvanco (Ecuador) ganó el premi» del público infantil.

pendientes al Mejor Guión, Direc­
ción, Producción y Actuación); 
Los del Galpón, programa de la 
Fundación del Niño dirigido por 
José Alcalde (Premio a la Mejor 
Serie Televisiva) y Febrero de Ma­
ría Eugenia Martínez (Mejor Film 
de Animación).

Más allá de la nacionalidad co­
mún, estos tres trabajos compar­
ten una serie de características 
que rompen los estereotipados 
criterios con los cuales se rigen 
la mayoría de las producciones 
infantiles. Modestas a nivel de 
producción, realizadas en base a 
guiones sencillos, entretenidos y 
formativos a la vez, Pequeña Re- 

Beatriz Bermúdez y Angel Fernán­
dez (video y tv.) demostró clara­
mente que el cine y la televisión 
para niños no debe limitarse a 
plantear historias fantásticas, ba­
nales, dulzonas o ingenuas, recre­
adas en escenografías barrocas 
que responden erróneamente a lo 
que Rodolfo Izaguirre llama el 
“Síndrome de Morita Carrillo”, 
una educadora muy abnegada cu­
ya concepción del mundo infantil 
a través de la literatura podría re­
sumirse en el verso Salta, peloti- 
ca, salta.

Un universo desconocido
Además de las proyecciones, el 

otro plato fuerte de este II Festi­
val de Cine Infantil de Ciudao 
Guayana fue el IV Encuentro El 
Universo Audiovisual del Niño La­
tinoamericano, en el que conver­
gieron especialistas de varios 
países para intercambiar refle­
xiones y experiencias pedagógi­
cas en el área infantil.

Realizado por primera vez en 
Venezuela —los tres encuentros 
anteriores se han hecho en La Ha­
bana— allí pudimos conocer una 
serie de interesantes proyectos 
que se están llevando a cabo con
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los niños y para los niños. Algu­
nos de ellos se han orientado a su 
capacitación como hacedores de 
mensajes audiovisuales. Tal es el 
caso del Taller Municipal de Cine 
de Mendoza (Argentina), donde ni­
ños entre 5 y 11 años realizan ín­
tegramente películas de anima­
ción bajo la guía de José Luis Ló­
pez. Otros, como el Plan De Niños 
(Plan Deni), persiguen estimular 
en ellos, según lo explicaron Cris­
tina Balestra (Uruguay) y Marialva 
Monteiro (Brasil), una actitud crí­

tica y participativa frente a los 
mensajes, bien a través de asig­
naturas incluidas dentro de sus 
pensum de estudios o paralela­
mente a la educación formal. En 
este encuentro, coordinado por el 
cubano Pablo Ramos se habló, 
además, de algunas experiencias 
locales de programas infantiles 
como La Ventana Mágica, Los del 
Galpón y los trabajos de La Me- 
diateca de la Creatividad.

Desmitificando el cine

El Cine Cubo: un invento maracucho que lleva el espectáculo cinematográfico a 
todas partes.

Uno de los eventos paralelos 
más interesantes del festival fue 
la exposición Juego de Imágenes, 
concebida y realizada por los ar­
tistas de los estudios de pelícu­
las de animación del ICAIC 
(Instituto Cubano del Arte e In­
dustria Cinematográfica). A tra­
vés de ella, los pequeños se acer­
can sencilla y entretenidamente 
al proceso creativo de las pelícu­
las animadas, accediendo al có­
mo de lo que tantas veces ha vis­
to en pantalla.

También resultó muy atractivo 
para los niños —y los adultos—, 
las proyecciones al aire libre del 
Cine Cubo y el Cine Móvil, dos 
originales inventos maracuchos 
para llevar el cine a cualquier par­
te del país. El primero consiste, 
como su nombre lo indica, en un 
cubo de lona de dos metros y me­
dio de alto por igual de ancho. 
Dentro del mismo está ubicado 
un proyector el cual, gracias a un 
lente especial, hace que la pelícu­
la pueda verse perfectamente en 
una pantalla situada en la parte 
externa del cubo. Dos cornetas se 
encargan de hacernos escuchar 
música y diálogos, facilitando así 
la exhibición de películas sono­
ras en plazas, centros comer­
ciales y otros lugares al aire libre. 
El cine móvil, además de la pan­
talla y las cornetas, tiene asientos 
transportables fáciles de adaptar 
al sitio donde se instale. Todo 
ello viaja en un camión, que ya ha 
visitado varias ciudades del país. 
Ambos son una experiencia que 
no sólo reivindica al cine como 
espectáculo masivo para todo 
público, sino que lo desmitifica al 
sacarlo del cerrado contexto de 
una sala de cine.

Hacia el III Festival de Cine 
Infantil

A pesar del escepticismo de 
ciertos participantes, es inne­
gable que este II Festival de Cine
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Marialva Monteiro (Brasil) y Cristina 
Balestra (Uruguay), dos de ías invitadas 
latinoamericanas.

Infantil de Ciudad Guayana tuvo 
sus repercusiones positivas.

Para los niños representó una 
oportunidad única de acercarse a 
una producción audiovisual prác­
ticamente desconocida por la po­
ca difusión que tienen en nuestro 
país las películas y videos rea­
lizados en el continente. Por otra 
parte, los hizo partícipes del fenó­
meno cinematográfico, apelando 
al elemento lúdico, en exposi­
ciones como Juego de Imágenes.

En el caso de los adultos, los 
beneficios fueron otros. Profe­
sionales de distintos países que 
trabajan aisladamente en el terre­
no de la producción audiovisual 
para niños o en su formación co­
mo receptores críticos y partici- 
pativos, encontraron en el mismo 
un espacio idóneo, no sólo para 
intercambiar experiencias, sino 
para establecer contactos que 
ojalá sean duraderos.

Es importante destacar que a 
partir del IV Encuentro... se creó 
la Red El universo audiovisual del 
niño latinoamericano, integrado 
por varias comisiones de trabajo, 
cuyos objetivos son:

1) Promover la Inserción de 
programas de formación para 
el uso crítico de los medios 
audiovisuales en contextos 
educativos culturales y comu­
nitarios.

2) Estimular y apoyar aquellas 
investigaciones o proyectos 
que posibiliten un conoci­
miento de las características 
e impacto de las produc­
ciones audiovisuales destina­
das al público infantil.

3) Incentivar el intercambio de 
producciones audiovisuales 
entre las distintas naciones 
de América Latina y el Caribe; 
y crear un fondo común de 
realizaciones, guiones y pro­
yectos.

4) Fomentar las coproducciones 
entre distintos países como 
una vía para resolver dificulta­
des económicas.

5) Promover y difundir la produc­
ción de materiales audiovi­
suales realizados por los pro­
pios niños, así como la crea­
ción de jurados infantiles que 
puedan evaluar tales produc­
ciones.

6) Reclamar el apoyo estatal y 
de todas aquellas institu­
ciones nacionales e interna­
cionales que puedan propi­
ciar el crecimiento de la pro­
ducción audiovisual destina­
da a los niños de nuestro con­
tinente, como alternativa ante 
la avalancha de materiales 
ajenos a la realidad latino­
americana.

7) Propiciar la creación de 
centros de capacitación en to­
das aquellas áreas relaciona­
das con el universo audiovi­
sual del niño y el joven y apo­
yar los ya existentes.

8) Promover, a través del órgano 
divulgativo, que llevará el 
nombre de la Red, el inter­
cambio y actualización de in­
formación para realizadores, 
investigadores y especialis­
tas interesados, de un modo u 
otro, en el trabajo con niños y 
jóvenes latinoamericanos.

También se hizo en Caracas un 
seminario-taller sobre “Metódica 
de los sistemas de iniciación del 
niño al lenguaje audiovisual”, 
destinado a motivar el interés pa­
ra desarrollar en el país progra­
mas en esta área y promover la 

creación de vínculos permanen­
tes de trabajo entre personas y or­
ganizaciones participantes. Final­
mente, se comenzaron a hacer las 
primeras gestiones para la aplica­
ción del Plan Deni en Venezuela, 
a través de la Oficina Católica In­
ternacional de Cine (OCIC), con 
sede en la ciudad de Mérida.

Lamentablemente, por fallas 
organizativas y operativas, adul­
tos y niños no tuvieron chance de 
intercambiar opiniones, expecta­
tivas e inquietudes. Ni aquellos 
pudieron asistir a la mayoría de 
las proyecciones —debido a los 
horarios— ni los pequeños estu­
vieron presentes en el IV En­
cuentro El Universo Audiovisual 
del Niño Latinoamericano el cual, 
a fin de cuentas, lo que mostró 
fue la visión de los adultos sobre 
el tema y no la de los niños. 
¿Cómo reciben ellos los mensa­
jes audiovisuales? ¿Realmente 
su impacto es cómo pensamos? 
¿Qué es lo que realmente quieren 
ver ellos en cine y tv? Son algu­
nas interrogantes que aún nos 
quedan pendientes y que sólo 
podrán ser respondidas si les da­
mos la palabra.

El festival aún debe ajustar 
ciertos mecanismos para fun­
cionar óptimamente. En este sen­
tido es necesario que cuente con 
un buen jurado de selección y 
que se incluya, dentro de los pre­
mios, la categoría documental. 
De no ser así se corre el riesgo de 
dejar sin reconocimiento de nin­
gún tipo excelentes trabajos co­
mo La Otra Mirada, video de Li- 
liane Blaser donde se recoge un 
importante testimonio de los ni­
ños sobre el 27 de Febrero.

Los encuentros y festivales 
también sirven para eso: para de­
tectar cada vez con mayor preci­
sión errores que no deberán co­
meterse en las próximas edi­
ciones.
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GRAN >NGULAR

ALBERTO VALERO

Chemobyl al cine
La pesadilla de Chernobyl ha 

sido reactivada en las pantallas 
mediante dos películas —una so­
viética, la otra estadounidense- 
de méritos desiguales, dirigidas 
al mismo objetivo: denunciar la 
magnitud de la desgracia y alertar 
contra la amenaza nuclear que 
pende sobre nuestras cabezas.

Cinco años han pasado desde 
la madrugada del 26 de abril de 
1986 cuando la explosión provo­
cada por la ineptitud de los opera­
rios de una planta nuclear a cien 
kilómetros de Kiev, en Ucrania, 
colocó a la entonces naciente Pe- 
restrojka del presidente Gor- 
bachov ante uno de sus peores re­
tos.

Una nube radiactiva que, ini- 
cialmente, sólo fue detectada por 
estaciones de rastreo en Suecia y 
Alemania, dada la censura impe­
rante en Moscú, se propagó de in­
mediato por toda Europa, con el 
consiguiente pánico y la necesi­
dad de efectuar masivos despla­
zamientos desde las zonas más 
afectadas por la contaminación.

Chemobyl, el Alerta Final es un 
film del realizador británico 
Anthony Pages, basado en el libro 
del doctor Robert Gale, conocido 
científico de la Universidad de 
Los Angeles, que fue llamado a 
participar en las labores de cura­
ción de los millares de personas 
que sufrieron las consecuencias 
de la explosión.

La otra película es de Mikhail 
Belikov, Raspad, que puede tradu­
cirse por “colapso” o “deca­
dencia”, y centra su atención en 
la gente ordinaria cuyas vidas 
fueron definitiva y dramáticamen­
te sacudidas por la catástrofe.

En el caso de Pages, Jason Ro­
barás personifica al multimillona-

Jason Robards y Jon Voight, en el film de Anthony Pages.

rio petrolero Armand Hammer, y 
Jon Voigt al propio doctor Gale, 
en sus actividades en el Kremlin a 
raíz del accidente, a través de un 
enfoque no tan comprometido y 
mucho menos interesante que el 
largometraje de Belikov.

En éste hay imágenes impac- 
tantes, fruto de la experiencia del 
autor, quien aprovechó la apertu­
ra del gobierno soviético para vi­
sitar los lugares de los aconteci­
mientos y hacer de su película 
una denuncia apasionada, no só­

lo del riesgo nuclear, sino de la 
estructura política vigente que fa­
voreció, primero, que semejante 
situación se presentase; y, des­
pués, que se tratara de silenciar 
con los mismos procedimientos 
que, durante el período comunis­
ta, se utilizaron para ocultar a los 
ciudadanos su verdadera condi­
ción.

Belikov muestra, por ejemplo, a 
los altos jerarcas del gobierno lo­
cal que intentan minimizar el pe­
ligro mientras evacúan a sus pro-
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pues hasta entonces se les exigía 
portar placas de identificación, 
como animales y sus hijos eran 
secuestrados para que se educa­
ran entre familias blancas.

Por su parte, Freda Glynn pro­
duce programas de radio y televi­
sión desde la Central- Australian 
Aboriginal Medio Association, 
fundada a principios de los años 
80 a partir de cero, y que hoy dis­
pone de una estación que difunde

pias familias, indiferentes a la 
suerte del resto de la comunidad. 
Así, establece un paralelo con la 
estructura del poder soviético 
que, por décadas, se apoyó en el 
despotismo y la mentira.

Australia busca sus raíces
El poeta Liscano se burlaba ha­

ce algún tiempo de la angustia ve­
nezolana por la búsqueda de sus 
raíces e indicaba que semejante 
preocupación no le quitaba el 
sueño a suecos o polacos que, 
sencillamente, vivían en su marco 
de referencia cultural e histórico. 
Olvidaba el polémico autor de 
Nuevo Mundo Orinoco a nuestros 
vecinos australianos.

En Beaubourg, Francia, una 
retrospectiva engloba la cinema­
tografía de ese país a partir de 
1896 y permite constatar cómo la 
preocupación por la minoría abo­
rigen llega cada vez más a las 
pantallas locales.

Tierra de inmigrantes es 
Australia e incluso los nativos 
que se reclaman legítimos pobla­
dores llegaron hace por lo menos 
cincuenta mil años. Pero es sólo 
cuando la Corona inglesa la de­
signa como sitio de exilio para 
sus delincuentes, que se iniciaen 
forma el poblamiento, que ha sido 
bastante relativo si se considera 
que en los ocho millones de kiló­
metros cuadrados apenas viven 
hoy doce millones de personas, 
de las cuales únicamente el 1.1 % 
es aborigen.

En Beaubourg, dos corajudas 
militantes han servido para que el 
público europeo conozca hasta 
qué punto ha sido dura la lucha 
para acceder a los circuitos. La 
actriz-productora Justine Saun- 
ders explica que sólo en 1966, por 
motivos de índole política se re­
conoció a ese sector de la pobla­
ción sus derechos ciudadanos,

Jedda, de Charles Chauvel (1955).

emisiones por satélite a los terri­
torios norteños donde habita la 
minoría indígena.

La retrospectiva incluye obras 
como El Canto de Jimmy Blacks- 
mith de Fred Schepisi; Jedda de 
Charles Chauvel; Primaveras 
Amargas de Ralph Smart; La Ulti­
ma Ola, de Peter Weir, y Margina­
les de Bruce Beresford, consagra­
dos desde ópticas muy diversas a 
develar la situación de este seo- 
tor de la vida australiana que, sin 
embargo, comienza a horadar el 
muro de indiferencia oficial y el 
desprecio de la mayoría de proce­
dencia europea.

Coppola y “El Padrino III”
La entrevista que Cahiers du 

Cinema hace a Francis Ford Cop­
pola con motivo del tercer capítu­
lo de El Padrino, proporciona un 
sinfín de claves para comprender 
mejor lo que muchos considera­
mos uno de los fenómenos cultu­
rales más interesantes de este 
siglo.

Porque la saga de los Corleone, 
iniciada hace veinte años, animó 
desde el mismo comienzo un cli­
ma de fascinación y convirtió a 
los personajes de Mario Puzzo en 
héroes y villanos de la vida real, 
en una melange cuyo ingrediente 
fabulatorio resultaría hoy impo­
sible separar de la ambientación 
histórica que Coppola ha elabora­
do con suprema maestría.

No se trata de una conti­
nuación perezosa de los “padri-
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Francls Ford Coppola.

nos” anteriores, explica a la revis­
ta francesa, y el haber trabajado 
en una suerte de empresa familiar 
—con su padre, su hermana y su 
hija— lo facultó para imprimirá la 
trama un contenido aún más per­
sonal que el de los capítulos ante­
riores.

Durante mucho tiempo, Coppo­
la supo de las andanzas de los 
productores, que llegaron a eva­
luar una veintena de versiones, a 
cargo de Andrei Konchalovsky y 
Michael Cimino entre otros, hasta 
que al serle presentada la pro­
puesta, desechó la idea original 
que giraba sobre el Cartel de Me- 
dellfn. En cambio, se dedicó a es­
tudiar la vasta documentación 
sobre el Banco Ambrosiano, bra­
zo financiero del Vaticano, cuya 
bancarrota produjo un previsible 
escándalo y un rosario de muer­
tes misteriosas.

La omnlpresencia del Vaticano.

Deliberadamente, Coppola se 
planteó esta tercera parte de El 
Padrino bajo el mismo esquema 
de las anteriores y la imaginó co­
mo la culminación de una trilogía 
en la que Vito Corleone, especie 
de Rey Lear, acude al ocaso de su 
vida en el mismo entorno sici­
liano que había precipitado su trá­
gica carrera.

A pesar de secuencias trucu­
lentas como eí ametrallamiento 
de la convención mafiosa y la me­
dia hora final que yuxtapone la 
Opera de Milán con los últimos 
ajustes de cuentas del Corleone, 
Coppola adopta ahora un estilo 
griego, propio de la tragedia clási­
ca, para el argumento intimista de 
su película, en la que introduce 
evidentes referencias a Visconti, 
por quien profesa una admiración 
superlativa.

Por todo ello afirma Joel Magny 
en Cahiers... que la saga, retrato 
de la historia americana contem­
poránea, simboliza el autorretrato 

del cineasta que, como el Corleo­
ne que busca con ansiedad blan­
quear su reputación pero conclu­
ye con las manos tintas en 
sangre, trata de imponer a los Es­
tados Unidos el “cine de autor” a 
la usanza europea, sólo para 
claudicar, finalmente, a los 
compromisos de producción de 
la maquinaria hollywoodense.
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FOTOGRAFIA

MARIA TERESA BOULTON:

¿ Qué fotógrafo puede agarrar un carro 
para irse a la aventura ?

DAVID SUAREZ Una pasión por la fotografía. 
María Teresa Boulton; fotógrafa, 
critica e investigadora, ha lucha­
do, esa es la palabra, por difundir 
nuestra fotografía y aportado ele­
mentos valorativos para su apre­
ciación. La publicación de su 
libro Anotaciones sobre la fo­
tografía venezolana contemporá­
nea constituye el primer intento 
de darle unidad formal e histórica 
al desarrollo de la fotografía na­
cional. Descartando la interpreta­
ción, el texto es la lectura y 
descripción de las formas expre­
sivas de nuestros fotógrafos y 
asombrosamente el país fotogra­
fiado. Sensible a la realidad, 
discreta en los juicios y apasiona­

da por la fotografía de reportajes 
sus palabras revelan el esfuerzo 
por darle a la fotografía un espa­
cio en nuestra realidad cultural y 
la necesidad de que los fotógra­
fos asuman un país donde existe 
poca belleza.

—¿Por qué Anotaciones y no 
Historia de la fotografía venezola­
na?

— Es ese miedo mfo de llamarlo 
Historia de la fotografía venezola­
na. Como si yo fuera a decir Esta 
es la historia de la fotografía ve­
nezolana. Ese miedo siempre a 
definir, a decir esto es. Al final de 
cuentas todo es muy subjetivo.

María Teresa Boulton. Experiencias.
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—¿Pero tú partes del análisis 
formal para darle unidad al libro?

—Lo primero que veo de los 
años cincuenta e inicio de los se­
senta es esa búsqueda formal, de 
la cuestión de la naturaleza, del 
encuadre de abajo para arriba, 
que viene por la cámara también. 
Ese modo de ver el mundo es muy 
específico de esa época, se ve en 
cine, en la literatura. Es todo un 
mundo redondo. Y la parte de los 
sesenta: cae Pérez Jiménez, se 
despierta ese país social, la 
influencia del marxismo, la 
guerrilla. Un país en convulsión. 
Eso también esta allí. Ahora los 
ochenta es el mundo del merca­
do, del ego, es el yo, el subcons­
ciente. Eso también esta allí.

—¿No te interesa hacer una va­
loración de eso?

—Yo no digo si eso es bueno o 
malo. Yo lo que digo es que eso 
está allí. A mi fundamentalmente 
lo que más me gusta es la época 
del documentalismo. Es lo que yo 
viví. Yo hago fotos, pero las fotos 
posadas, no puedo hacerlas. Para 
mí la fotografía es salir a la calle 
con la cámara y atrapar ese mo­
mento fugaz que está pasando 
por ahí. En eso me formé yo.

—Yo no soy una fotógrafa pro­
fesional, yo no trabajo en un estu­
dio. Si trabajara en un estudio, 
con luces, quizás lograra apa­
sionarme por ese tipo de fotogra­
fías. Para mí la fotografía es como 
la aventura, ¿qué es lo que vas a 
ver por ahí, qué es lo que va a pa­
sar?

—Considero que esa fotogra­
fía, la de los años cincuenta In­
tenta la definición estética de un 
país mientras que en la fotografía 
de los años sesenta es la partici­
pación vital del fotógrafo con el 
objeto fotografiado, un sentido 

de complicidad que no existe en 
la década anterior.

—Ladécadaen laque participo 
es la de los años sesenta. Fui par­
te de ese mundo en un momento 
dado. Al país llegó mucha litera­
tura sobre fotografía. Hubo 
mucha discusión, mucha pasión 
por la fotografía. Yo me acuerdo 
que en Fototeca había discu­
siones Interminables y llegaban 
los libros y venían veinte fotógra­
fos a ver un libro que si no se ven­
día no importaba.

—¿No te parece que ese uso 
político que en los años sesenta 
se le dio a la fotografía frenaba la 
búsqueda de lenguajes persona­
les? ¿Se dejaban arrastrar por la 
urgencia y el compromiso políti­
co?

—Pienso que la fotografía es 
un hecho entre lo de afuera y lo 
de adentro. Es una conjunción 
entre los dos. Cuando un fotógra­
fo se come lo de afuera la fotogra­
fía pierde algo, pierde esa tirantez 
entre la realidad y un ser detrás 
de la cámara. Cuando hay dema­
siada composición, cuando hay 
demasiado arreglo, cuando es 
una fotografía pintura; pintura en 
el sentido de que es compuesta, 
que no tiene nada de azar. No sé 
si será porque yo tengo la cultura 
de una época, no puedo ser de 
otra época. Aprendí a ver fotográ­
ficamente en esos años.

—¿Es la nostalgia por la fo­
tografía de los años sesenta?

—Los fotógrafos de ese mo­
mento eran gente muy apasiona­
da, obviamente tenían quince 
años menos. Ahora yo no veo un 
fotógrafo documentalista, no sé 
como llamarlo de otra manera, no 
documental sino como un estilo 
donde la realidad, una supuesta 
realidad, puede ser parte de ella. 
No veo a nadie haciendo exposi­
ciones sobre eso y haciéndolo de 
una manera tan mística, tan reve­
ladora y al mismo tiempo tan vela­
da, como lo hizo Federico Fernán­
dez, o Ricardo Jiménez por 
ejemplo.

—Con la exposición ‘El Riesgo’ 
irrumpe el simbolismo dentro de 
la fotografía venezolana. Eso va a 
marcar notablemente nuestra fo­
tografía...

—Los fotógrafos estaban muy 
fastidiados de estar haciendo esa 
misma fotografía, incluso el mis­
mo Paolo Gasparini. Querían ha­

cer otro tipo de encuadres, otro ti­
po de presentaciones. Ya no se 
quería esa foto única metida 
dentro del marco. Aparecen los 
grandes murales. La fotografía se 
vuelve mucho más íntima, mucho 
más “yo", más interiorizada. Eso 
se vio a partir de “El Riesgo”; pe­
ro eso se estaba gestando.

En los años ochenta se da por 
ver muy despectivamente toda 
búsqueda social en la fotografía; 
quizás sea por la entrada a las ga­
lerías y a los museos.

—En los ochenta los fotógra­
fos venezolanos quieren separar­
se de ese pasado para emparen- 
tarse con los fotógrafos interna­
cionales...

—Creo que el fotógrafo venezo­
lano quiere equipararse a la fo­
tografía comercial; fíjate que la 
gran fotografía en Estados Uni­
dos de los años cincuenta, sesen­
ta y setenta es la fotografía de re­
portajes, es Life fundamental­
mente. El fotógrafo se forma a tra­
vés de Life, es Eugene Smith, Car- 
tier Bresson, Robert Frank. Des­
pués viene ese gran mundo de 
Vogue; ese mundo comercial de 
la fotografía en Estados Unidos, 
en Francia también; y eso cambia 
el mundo de los fotógrafos. El 
gran espacio del fotógrafo de los 
años cincuenta y sesenta es el 
espacio del reportaje. El fotógra­
fo héroe es el reportero, después 
el fotógrafo héroe es el fotógrafo 
de modas, es Avedon, el fotógra­
fo de los grandes calendarios. Por 
supuesto, eso se traslada aquí 
también.

—Uno puede apreciar que en la 
fotografía de los años cincuenta y 
sesenta hay una sensibilidad del 
fotógrafo frente a la realidad y 
que el simbolismo se asienta en 
una pretensión de universalidad 
enajenante...
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—Eso es un escape. El país es 
tan doloroso, para mucha gente 
es muy doloroso. El estilo simbo­
lista en el siglo pasado fue un es­
cape de la porquería social que vi­
vía Europa en esos momentos.

—La fotografía de Garrido, An- 
tolln Sánchez, evidencian un nar­
cisismo, un vacío que no me im­
porta, nadie esta obligado a 
comprometerse, pero lo siento 
como algo importado, postizo...

—Yo lo que creo es que es tan 
malo que no hay de donde 
agarrarse, para ellos, digo yo. Es 
verdad no es un país que esté pa­
sando por momentos bonitos. No 
hay mucha belleza en Venezuela 
en estos momentos. Tu ves pla­
yas bellísimas y ves basura al la­
do.

—Es que ese simbolismo no 
llega a conformarse en una pro­
puesta formal e individual...

—Eso es falta de escuela. 
Aprender a ver, a mirar, es un pro­
ceso largo. Es un proceso cultural 
absolutamente. Ver fotográfica­
mente es muy difícil. Eso es un 
aprendizaje como cualquier otro. 
Lo aprendes a través de ver tantas 
fotografías, discutirlas y anali­
zarlas o haciendo ejercicios.

—¿Qué apreciación tienes de 
que exista tanto desnudo en 
nuestra fotografía?

—Buscando justamente en ese 
capítulo de desnudos, vi que los 
desnudos venezolanos son los 
más recatados que hay. Son 
horriblemente moralistas. No hay 
un desnudo de verdad. Mujeres 

tapadas entre velos, vainas, co­
sas, sugerencias.

—¿Tu destacas considerable­
mente en tu libro la fotografía re­
porteril dentro de una propuesta 
que cohesiona un movimiento en 
la fotografía venezolana?

—No sé si digo que es un movi­
miento pero tú no puedes hablar 
de estética, de belleza fotográfica 
sin tomar en cuenta el espacio 
que toma la fotografía diaria, que 
uno ve en el periódico como espa­
cio del inconsciente colectivo de 
un pueblo. Y que esto es parte de 
la belleza y la fuerza de la fotogra­
fía. Yo lo siento así como Stieglitz 
decía La fotografía directa es la 
esencia fotográfica. No hay que 
manipular, no hay que retocar. La 
belleza de la fotografía es el obje-
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to delante de la cámara. No hay 
que hacer más nada. Claro hay 
que cuidar la copia, el negativo... 
Todas esas cosas. Ir contra todo 
ese plctorlallsmo que habla.

—Es el mismo tipo de valora­
ción que Intentó Claudio Perna 
con su exposición de fotografías 
anónimas encontradas en un ba­
surero.

—No es lo mismo. (Se levanta y 
toma un portaretrato). Yo te habló 
de esta foto con mamá, una foto 
cualquiera, instantánea Me esta­
ba separando de mi primer mari­
do, fui a ver a mamá, quedamos 
en encontrarnos en Irlanda. Fue 
unas de las primeras veces donde 
me acerqué a mi mamá, yo me 
sentí muy integrada con ella En 
ese momento de la foto yo la 
quise muchísimo. Esto que te es­
toy diciendo con la foto delante 
no te lo puedo decir sino con la 
foto delante. Eso me parece fasci­
nante de la imagen, de la fotogra­
fía. Esa relación de la fotografía 
con la intimidad de uno, con el 
personaje que está retratado. Eso 
me parece muy bello. Creo que 
sólo la fotografía te da eso. 
Hablar del abuelo, con la fotogra­
fía del abuelo. Tu empiezas a re­
cordar momentos pequeños, mo­
mentos de afectividad. Eso entra 
dentro de la historia no contada 
de las cosas.

Esa fotografía me hace ese mo­
mento como presente, como el 
presente congelado. Yo no estoy 
de acuerdo con Barthes en eso de 
la muerte. Yo no veo tanta muerte 
en la fotografía. El está obse­
sionado con la muerte, habla del 
cadáver viviente...

—En tu libro tu dejas entrever 
que en Venezuela puede surgir 
una gran fotografía. Tu eres muy 
optimista. ¿De dónde puede sur­
gir esa fotografía?

—Yo creo que de una escuela, 
donde se hable de fotografía, aquí 
no se habla de fotografía. Aquí no 
se ven libros; y no es ver libros tú 
solo en tu casa, es hablar con al­
guien de eso. Fototeca nació en 
una Galería comercial, fue una ex­
periencia, un centro de aprendlza-

María Teresa Boulton y Félix Molina. (Foto: Marisela Escobar).

je de fotografía. Habría que bus­
car a alguien que tenga la pacien­
cia de volverlo a hacer otra vez y 
que tenga el dinero; ahora cuesta 
un poco más. Yo pienso que una 
escuela de fotografía puede ha­
cer eso. Desgraciadamente la es­
cuela de fotografía puede tender 
hacia la fotografía muy comercial, 
a la búsqueda de la técnica

—Dentro de nuestro movimien­
to fotográfico nadie define un es­
tilo propio ni se crean corrientes 
como ocurre en otros países. Es 
un movimiento muy débil que 
nunca termina de fortalecerse.

—Eso se debe a nuestro carác­
ter latino. La cultura latina es fun­
damentalmente pasarla bien. Pa­
ra qué me sirve estar haciendo 
cincuenta mil fotografías de 
expresión personal, si esa fo­
tografía no se vende, si esa fo­
tografía no se publica, si esa fo­
tografía finalmente la tengo que 
guardar en un cajón para que na­
die la vea. Tampoco hay ese movi­
miento de difusión de la fotogra­
fía, de fotografía no comercial... 
Es muy agotador, sobre todo en 
un momento de crisis. La gente 
tiene que luchar para poder co­
mer, tener una casa es imposible, 

un carro. ¿Qué fotógrafo puede 
agarrar un carro e irse a la aventu­
ra? La fotografía es algo muy soli­
tario, tú no puedes hacer fotogra­
fía en grupo. Tú tienes que 
agarrar tu carro e irte a hacer tu 
fotografía. Es una mística, una re­
ligión, una manera de vivir muy 
sacrificada.

—¿Desde ese ángulo que pers­
pectivas le ves a nuestra fotogra­
fía?

—No sé, lo ideal sería que el re­
portero gráfico tuviera compren­
sión del poder que él está hacien­
do. El está en situaciones vitales, 
está viendo el país. El es la perso­
na que podría hacerlo fácilmente. 
Eso y, que hubiesen revistas que 
publicaran reportajes fotográfi­
cos.

—La fotografía del “27 de 
Febrero” reveló que calidad de fo­
tógrafos tenemos en los periódi­
cos...

—De allí es donde va a venir 
una fotografía más sólida, más 
comprometida con el país. Cuan­
do te hablo de comprometida, no 
me refiero al compromiso políti­
co, más comprometida con la pa­
sión de uno.

20



FOTOGRAFIA

Con mi amigo Rondón

DE AQUI A LA ETERNIDAD
LUIGI SCOTTO

El Porteñazo, premio Pulitzer en 1963 y premio de la Fundación Holandesa de la fotografía de prensa.
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Si bien recuerdo, creo que 
Blasco, Rondón y yo fuimos los 
primeros en llegar a Puerto Ca­
bello, con distintos medios de 
transporte, aquel trágico 2 de ju­
nio del ’62. Luego de haber supe­
rado por el camino varias alcaba­
las militares y exhibido las res­
pectivas credenciales de prensa, 
finalmente un pelotón en za­
farrancho de guerra nos paró el 
trote con un ALT! inapelable y 
unos cuantos FAL apuntados.

No se oían disparos. La antigua 
ciudad porteña llena de abolengo, 
con calles empedradas y balco­
nes floridos habla quedado 
completamente desierta y en cier­
ta manera el abandono y el predo­

minante silencio evocaban vaga­
mente la catástrofe de la primera 
República. A lo lejos se divisaban 
los restos humeantes de un ca­
mión militar quemado en plena 
calle.

—Allá están ellos—. Nos advir­
tió el sargento de un pelotón 
apostado en una de las esquinas. 
Eso quería decir que los insurrec­
tos, bien atrincherados, estaban a 
dos cuadras de nosotros.

Pocas horas antes, la Infantería 
de Marina habla tomado el 
control de la ciudad y del puerto 
mediante una operación relámpa­
go que estremeció al país cuando 
las emisoras de radio interrum­

pieron sus programas habituales 
para dar las primeras noticias. Lo 
que más llamaba la atención era 
la tensa calma y el gran silencio 
que dominaba aquel escenario. 
Una sensación extraña rondaba 
en el aire; se percibía casi con 
certeza que algo inminente iba a 
suceder. Pero había que esperar. 
Parecía que los insurrectos, des­
de la primera fase operativa, cesa­
do el fuego, estaban ahora en es­
pera de que algo se cumpliera en 
el inmenso tablero de ajedrez del 
país político.
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—Tal vez quieren negociar—, 
dijo Blasco como hablando a sí 
mismo.

—No lo creo— contestó Ron­
dón. —La suerte está echada y 
Rómulo no va a ceder—.

Si es verdad que quieren nego­
ciar la rendición -pensé- 
bueno sería cruzar el frente y pa­
sar al otro lado. ¿Pero cómo? De 
pronto recordé que en Carúpano 
lo logré con una bicicleta de re­
parto que alquilé a un muchacho 
y pedaleando llegué hasta el aero­
puerto bajo un fuego de infierno, 
pero pude tomar las fotos de la 
rendición. Pero aquí... ¿Por dón­
de?...

Mientras yo hacía estas refle­
xiones puramente teóricas el 
gran silencio dominante fue roto 
por el intenso ruido de una larga 
columna de camiones militares 
que venía avanzando por la carre­
tera principal. Traían tropas de re­
fuerzo, piezas de artillería y en la 
cola de la caravana se avistaban 
en un gran nube de polvo, las si­
luetas compactas de los tanques 
pesados del Batallón Carabobo 
que en cuestión de minutos 
fueron a parar frente a las es­
quinas que dan acceso a la 
ciudad sitiada. Un acre olor a ga- 
soil quemado saturaba el aire.

—Miren muchachos, está lle­
gando la artillería y ios tanques 
Sherman del General Patton. Aho­
ra sí que va a comenzar la fies­
ta—. Sentenció Blasco con 
alegría nada fingida. Parecía ani­
mado y satisfecho al escuchar de 
cerca el fragor de las orugas de 
los carros de combate sobre el 
pavimento y lo que eso represen­
taba para nosotros. El brío repen­
tino de Blasco tenía una motiva­
ción simplemente profesional, al­
go referente a su oficio de repor­
tero gráfico. Durante el día 2 lle­
garon más unidades de combate 

y a medida que se aproximaban 
iban tomando sus posiciones 
asignadas, cerrando filas y a la 
vez formando un semicírculo por 
el lado occidental de la ciudad, 
una suerte de tenaza cuyas extre­
midades tocaban la playa al oeste 
y los cerros al sur de la villa.

Durante todo el día se preparó 
la maniobra que debía dar al tras­
te con los reductos rebeldes por 
obra de una fulminante batalla, 
que sí se dio y fue terriblemente 
sangrienta.

Durante la noche la estación 
del ferrocarril se transformó en 
centro de operaciones. Por allí lle­
gaban y salían las ordenanzas 
motorizados, cubiertos de barro y 
de polvo y los oficiales de más al­
ta jerarquía aguardaban reunidos 
con el General Monch en un salón 
cerrado convertido en sede del 
Estado Mayor, mientras que en 
las otras áreas abiertas de la mis­
ma edificación vagaban docenas 
de periodistas como almas en pe­
na a la espera de una noticia, de 
un comunicado, de cualquier co­
sa que valiera la pena transmitir a 
Caracas. Algunos se hablan re­
costado en los bancos, dispues­
tos a pasar la noche sobre 
aquellos duros asientos, otros en­
gañaban la inercia de la espera 
con un juego de barajas, pero 
siempre ojeando con disimulo 
cualquier movimiento de los mili­
tares.

Blasco había quedado profun­
damente dormido en la camilla de 
una ambulancia militar después 
de haber dividido con el conduc­
tor de la unidad pan con mortade­
la y una Orange Crush. Rondón y 
yo, con una botella de ron bajo el 
brazo salimos a caminar en la os­
curidad total de la carretera. Era 
una noche agradablemente fres­
ca y el cielo, superpoblado de 
estrellas, parecía una enorme y 
extraña vorágine inmóvil, conge­
lada en el espacio.

Rondón había estado muy 
callado durante el día, se notaba 
en él una contrariedad que lleva­
ba por dentro pero de pronto 
habló, como si adivinara mis pen­
samientos.

—Yo no deberla estar aquí—.

—¿Por qué?
—Porque soy un imbécil... Me 

obligaron a venir y vine. Hoy tenía 
mi día libre y lo más grave es que 
hoy yo debía acudir a una cita im-

Héctor Rondón.

portante con un gerente de! Ban­
co Agrícola y Pecuario por un cré­
dito...

Todo eso Rondón lo dijo de 
pronto y las palabras le salieron a 
flor de labios con rabia, con la 
arrogancia que a veces tienen los 
jóvenes cuando están realmente 
molestos.

—Yo si lo entiendo— contesté 
con calma para dar un tono más 
suave al diálogo. —Yo si ¡o en­
tiendo Héctor, pero podrás justifi­
carte con ese gerente del banco...

—Nada— cortó con arrojo mi 
amigo. —La cita se perdió y los 
reales también—. Hizo una larga 
pausa y luego mirándome a la ca­
ra prosiguió diciendo: —Es que tú 
no sabes como son esos malditos 
burócratas... Hay una lista de peti­
ciones, pero también hay tipos 
fuertemente recomendados. Ade­
más a cada uno le asignan una 
letra según sus posibilidades, se­
gún su mayor o menor grado de
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solvencia. Yo soy Clase E. Pero si 
no acudes a la cita te borran.

—¿Y para qué pediste ese cré­
dito?

Entonces Rondón suavizando 
el tono de su voz me reveló que 
tenía una “tierrita” en Aragua pa­
ra cría de ganado. Ese era su plan, 
pero para lograrlo necesitaba del 
crédito. Luego siguió explicándo­
me en detalle su proyecto argu­
mentando una serie de razones 
prácticas y convenientes:

—El cruce del cebú con gana­
do criollo da un animal fuerte, po­
co inclinado a las enfermedades, 
no necesita alimentos concentra­
dos y de ñapa te da un becerro 
por año.

—Tu plan me parece excelente 
le dije— y seguramente vas a te­
ner suerte con el banco y conse­
guirás el crédito.

—Yo no creo en la suerte—. 
Respondió cortante. Las cosas se 
dan o no se dan. Y seguidamente 
mostrándome la cámara que tenía 
colgada al cuello dijo casi con ra­
bia: —además, te lo confieso. Yo 
quiero salir de esto.

Ahora Rondón más que moles­
to estaba agitado, se le veía en 
los ojos. Entonces le di la botella 
para que se tomara un trago de 
ron, un largo trago de ron El Muco 
y se olvidara de la “tierrita” en 
Aragua, del becerrito cada año y 
del crédito del Banco Agrícola y 
Pecuario.

Después de aquella noche no 
lo vi más por mucho tiempo.

Pero la increíble historia de 
Héctor Rondón como reportero 
gráfico del Diario La República 
comenzó al día siguiente en el 
sangriento combate en la esquina 
de La Alcantarilla en Puerto Ca­
bello cuando vio en el visor de su 
cámara al soldado herido aferra­

do al cura para sostenerse en los 
últimos instantes de su vida.

En el suelo está su arma. El sa­
cerdote erguido, mira impávido 
por donde salen las ráfagas y 
tiene los brazos tendidos como 
para recoger aquel cuerpo inerte 
que sólo pide piedad en la silen­
ciosa agonía.

Todo eso aconteció en una mi­
lésima de segundo desde un por­
tal de piedras donde guarecía 
Rondón en aquel preciso ins­
tante.

La misma imagen fue captada 
también por José Luis Blasco y 
luego publicada en el Diario Ulti­
mas Noticias. Lo más extraño es 
que ninguno de los dos autores 
vendió su obra a las agencias in­
ternacionales de noticias. Sola­
mente a Luis Esteban Rey, el di­
rector de La República se le 
ocurrió entregar a la U.P.I. la gráfi­
ca de Rondón que dio la vuelta al 
mundo y obtuvo el Pulitzer cómo 
la mejor foto periodística del año 
y a Rondón que no creía en la 
suerte y estaba harto del oficio y 
sólo quería criar ganado vacuno, 
comenzaron a lloverle ofertas de 
trabajo de todas partes del mun­
do. Viajó a Holanda donde recibió 
varios importantes galardones, 
luego la revista alemana Stem, la 
francesa Parts Match y la famosa 
Agencia Magnum que fundaron 
Robert Capa y Henri Cartier- 
Bresson después de la Segunda 
Guerra Mundial pidieron insisten­
temente sus servicios profesiona­
les. Rondón rechazó todos los 
ofrecimientos con una terquedad 
casi morbosa.

Una vez, algunos años después 
de “El Porteñazo”, lo encontré. 
Era el mismo de siempre con sus 
sueños y su inmutable vocación 
de outsider.

—Héctor. —Le pregunté sin ro­
deos— ¿Por qué no aceptas una 
de las ofertas, aunque sea para 
probar, para cambiar de ambien­
te? Entonces bajó la mirada como 
para evadir una respuesta cohe­
rente, pero al rato sólo dijo tres 
palabras: No me interesa.

No lo volví a ver más nunca. El 
viernes 22 de junio de 1984 al 
abrir el periódico leí esta breve 
nota:

Después de penosa enferme­
dad, falleció ayer en el Hospital 
Vargas el periodista Héctor Ron­
dón, fotógrafo de larga trayecto­
ria dentro del periodismo venezo­
lano y único ganador en Vene­
zuela del premio Pulitzer de fo­
tografía. Sus restos están siendo 
velados en la funeraria Valles y 
mañana (hoy) a las 9 a.m., serán 
trasladados a Maracay, Estado 
Aragua, donde se le dará cristiana 
sepultura.

Del día de “El Porteñazo” han 
transcurrido 29 años y durante 
ese plazo han pasado muchas co­
sas entre nosotros en Venezuela 
y muchos cambios han sucedido 
sin darnos cuenta, inclusive algu­
nos puristas de la lengua afirman 
que hoy hasta hablamos de mane­
ra diferente de como lo hacíamos 
en los años 60.

Pero existe algo que en el tiem­
po queda inmutable, algo que nos 
impactó y sobre todo que nos hi­
zo pensar. Me refiero a la imagen 
de “el soldado y el cura” que un 
día captó Rondón, un fotógrafo 
que quería ser otra cosa. Esta 
imagen imborrable que dio la 
vuelta al mundo, que representa 
una época, un estilo y un triunfo, 
hoy está expuesta en una vidriera 
de la Estación del METRO en 
Bellas Artes.
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¿ Zonas urbanas no controladas ?
GIOVANNA MEROLA R.

Vlerl Tomaselli. Vacunación. Módulo de usos múltiples (1991).
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distribuyen armoniosamente res­
petando la topografía de esos 
cerros, arañando la arcilla y ocu­
pando el suelo de la única forma 
que tienen los pobres en el país: a 
través de la invasión. Poco a po­
co, con el tiempo y a pesar de la 
indiferencia, displicencia o el 
ofrecimiento de algunos servi­
cios por parte de los organismos 
públicos, estos barrios se van 
transformando: viviendas, cami­
nos y gente van pasando de 
ranchos de cartón, calles de tierra

Vieri Tomaselli. Público durante los juegos patronales de San José (1991).

temente lo contrario, en primer lu­
gar se aprecia la fuerte dedica­
ción de una buena parte de la 
población al trabajo informal en 
sus propias viviendas: ceramis­
tas, radiotécnicos, ebanistas, me­
cánicos, artes y oficios en gene­
ral, como parte de su inserción 
social y económica en la rutina la­
boral de la ciudad.

Por otra parte, en las escenas 
de la vida familiar no escapan al 
escudriñador ojo del fotógrafo las 
diversas situaciones familiares 
que se viven en el barrio: familia 
extendida, la convivencia simultá­
nea de tres generaciones, el 
núcleo familiar amplio acoge des­
cendencias colaterales, según el 
espacio del rancho y las necesi­
dades, situaciones ambiguas co­
mo el caso de la joven con dos jó­
venes, ¿esposo e hijo?, ¿con­
cubino y hermano?, ¿concubino y 
cuñado?, lo que sea es ya sugeri­
do por la imagen. En todo caso la 
gran familia trata de nuclearse y 
asiste en días de fiesta al almuer­
zo colectivo, donde rememorando 
la tradición rural, primero se sirve 
a los niños, luego a los hombres y 
por último comen las mujeres.

Carapita desde el aire es otro 
trozo de la gran colcha de retazos 
que cubre el suelo de cerros y 
valles, donde se asienta la ciudad 
de Caracas y su periferia. Por lo 
menos, así se aprecia en las pa­
norámicas aéreas con que Vieri 
Tomaselli inicia su exposición fo­
tográfica ¿Dará frutos la siembra 
en el barrio? que se estuvo exhi­
biendo en la Asociación Cultural 
Humboldt del 26 de mayo al 21 de 
junio de 1991. Carapita forma par­
te de lo que hace ya un tiempo en 
lenguaje técnico se considera 
una zona urbana no controlada. 
Es un barrio de 200.000 almas que 
palpitan bajo esos techos alinea­
dos, dentro de los ranchos que se
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y desorganización social a vivien­
das de ladrillos que desafían la 
gravedad de los taludes, asfalto y 
escaleras de cemento y asocia­
ciones comunitarias u otras, es­
pecialmente educativas, cultura­
les o reivindicativas. Con esta 
transformación, signo del titánico 
esfuerzo que hace la propia 
población desasistida para suplir 
las carencias de servicios que el 
Estado debe cubrir, el grupo so­
cial nos muestra a través del pre­
ciso ojo clínico de Tomaselli, que 
en estos barrios caraqueños, no 
todo es marginal, no controlado, 
violencia, nido de malandros. 
Muchos aspectos de la vida en el 
barrio van demostrando fehacien-

En otro rasgo de conservación 
de tradiciones se tiene que de la 
vieja ciudad colonial sigue mani­
festándose el ingenio para la no­
menclatura de callejones, escale­
ras y lugares con singulares 
nombres fuertemente significati­
vos como: callejón El Beso, esca­
lera La Esperanza (¿será al subir o 
al bajar la misma?), Sector El Es­
fuerzo. Las fechas religiosas per­
miten la celebración de las Fies­
tas patronales u otras, mante­
niendo viva de esta manera la 
práctica de ritos y ceremonias co­
mo parte de la vida comunal.

La recreación también tiene su 
espacio, a pesar del déficit de es­
tos para tal fin, así el aire suple
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esta falta, y los papagayos de co­
lores y la vista se elevan hacia el 
cielo, aprovechando las corrien­
tes de aire que suben por las lade­
ras, de tal forma que el juego es 
evasión y entretenimiento acorde 
a las circunstancias. Pero no so­
lamente es esto, sino también lo 
es el futbolito, o nuevamente el 
rescate de la tradición a través 
del juego del Palo Encebado u 
otros juegos, o sencillamente la 
música. De esta manera, en me­

dio de la estrechez surgen como 
ramilletes, grupos musicales 
constituidos por jóvenes que con 
gran dedicación se esmeran en 
esta actividad, como es el caso 
de la Asociación Popular Venezo­
lana, el grupo Canción Siembra o 
el grupo Pueblo para su Pueblo, 
entre lo folclórico y lo popular no 
solamente ejercitan la música, si­
no que ofrecen conciertos gra­
tuitos a la colectividad, amenizan 
fiestas o asisten a cualquier otra

Vieri Tomaselli. El nazareno de San Pablo. (1991)

28



ticamente, a cargo de la comuni­
dad educativa del lugar, y a cuyo 
frente se encuentra Santiago Ar- 
conada. Allí ya se están haciendo 
grandes esfuerzos para adoptar 
pautas de recuperación y recicla­
je de desechos, preparación de 
compost, estabilizar taludes con 
plantas apropiadas y mantener 
huertos familiares. Todo ello ins­
crito en la llamada “cultura del re­
ciclaje”, tan en boga en estos 
tiempos. La necesidad obliga y

actividad en que sea necesaria su 
presencia. La instalación de un 
Módulo de Servicios Múltiples 
por parte de la Municipalidad tam­
bién ha beneficiado al Barrio, allí 
se brindan servicios médicos bá­
sicos, aparte de la biblioteca, es­
cuela y cursos de formación en 
mecanografía, peluquería y ¿por 
qué no? hasta clases de aerobios. 
La constitución de una Coral In­
fantil, el apoyo de Defensa Civil, 
la instalación y funcionamiento 
de los Hogares de Cuidado Dia­
rio, ese magnífico programa de la 
Fundación del Niño, de atención 
a los hijos de las madres que tra­
bajan fuera de sus casas, pues to­
do ello indica acción, deseos de 
superación, esfuerzo por avanzar, 
salir de la sobrevivencia y Toma­
selli no ha sido ajeno en ningún 
momento a toda esta atmósfera, a 
captar justamente ese aire de vi­
da intensa a pesar de la inclemen­
te realidad de un país que se nos 
desmorona, donde el abismo 
entre las clases sociales es cada 
vez más profundo, donde la 
corrupción a todo nivel nos lleva a 
escuchar reiterada y lastimosa­
mente “esto es un sálvese quien 
pueda”, “llegamos al llegadero”, 
“esto se lo llevó el diablo”... Don­
de el fantasma de un 27 de Febre­
ro ronda por las calles y amenaza 
intermitentemente lo estableci­
do.

Así que está por verse si ¿Dará 
frutos la siembra en el barrio?, en 
todo caso la apreciación fotográ­
fica de Tomaselli nos indica que 
la búsqueda y las fórmulas son 
variadas, pero en definitiva el tra­
bajo y lo cultural son la tabla de 
salvación indudablemente. Inclu­
sive habría que añadir que otro 
ejemplo de estrategia de sobrevi­
vencia en los barrios y que tiene 
que ver más directamente con fru­
tos y siembra, es una experiencia 
en Santa Ana de Carapita especl-

Vieri Tomaselli. Sesión de Work-out. Módulo de usos múltiples (1991).

los mecanismos se inventan o 
adoptan para salir del marasmo al 
que nos llevan el orden económi­
co internacional y nacional. Así 
frente a fachadas a medio hacer, 
paredes inconclusas, viviendas 
de lento crecimiento y transfor­
mación, postes de luz converti­
dos en telarañas, agua insuficien­
te, escaleras infinitas, transporte 
deficiente, deslizamiento de 
terrenos con las lluvias, en los 
barrios mayoritariamente se tra­
baja como se puede y donde se 
puede y esto está magníficamen­
te plasmado en una fotografía de 
la muestra que especialmente 
nos remuerde y nos incita el pen­
samiento sobre esta situación: se 

trata de la familia del latonero, en 
un vetusto rincón, un automóvil 
destartalado en el fondo y en pri­
mer plano una mujer “desgasta­
da” (¿madre o abuela?) con dos 
pequeños junto a ella. Sus 
rostros nos hablan, sus miradas 
nos interrogan, hay tantas impre­
siones en ellos: ¿resignación? 
¿impotencia? ¿injusticia? ¿rabia? 
¿disgusto? ¿pasividad? o sen­
cillamente la pregunta universal 
de todo ser humano que experi­
menta la incertidumbre y la desa­
zón ante el misterioso sentido o 
sinsentido de la vida ¿porqué tan­
to esfuerzo y sacrificio para vivir? 
Así dejamos la exposición...

29



FOTOGRAFIA

La ciudad de Gasparini
JOSE GREGORIO BELLO PORRAS

Paolo Gasparini. La Habana (1961-63).
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La ciudad es la construcción 
humana arquetipal. Imagen de la 
construcción del hombre mismo. 
En ella el ser humano conjuga to­
das sus posibilidades de factura 
cultural. Es muestra de su vida, 
de su pensamiento, de su acción 
y de sus padecimientos. De lo al­
canzado y de un proyecto por ha­
cer. La ciudad no sólo habla de 
una arquitectura externa, sino 
también de la configuración de 
un espacio íntimo y de la interac­
ción de un espíritu con su am­
biente.

Para captar esta esencia huma­
na hay que interrogar con una mi­
rada a la piedra, a la tierra, a la ma­
dera, a la materia que expresa el 
alma de una ciudad. Y esto es lo 
que hace Paolo Gasparini en su 
recorrido de hace casi treinta 
años por La Habana, La Ciudad de 
las Columnas.

Parece una paradoja. Para ha­
cer hablar aun cuerpo pétreo, que 
simula frialdad, es necesario po­
seer la calidez suficiente como 
para crear una especie de empa­
tia, mediante la cual las cosas in­
móviles se expresan. Y este resul­
tado, esta palabra muda, esta di­
námica expresiva es tan contun­
dente que perdura sin alteración, 
a través del tiempo, para el ojo 
que sabe escucharlas.

La Ciudad de las Columnas, ex­
posición de veintiún fotografías 
(Museo de Bellas Artes, Caracas, 
mayo, 1991) que toman el título de 
una de sus series, tal vez la más 
conocida de las mostradas por la 
referencia de un libro perdurable, 
demuestra con fieles pruebas es­
tas consideraciones. Y establece 
el marco para reevaluar una fase 
de la obra fotográfica de Paolo 
Gasparini.

En La Ciudad de las Columnas, 
Ambiente Cubano y Acento y Tra­
dición de la Arquitectura Cubana

La Habana (1961-63).

están presentes algunas de las 
cualidades esenciales de la obra 
de Gasparini. Esta aseveración 
puede resultar evidente cuando 
se expresa de un autor como el 
señalado, que consecuentemente 
ha demostrado gran coherencia y 
una inocultable estatura en la 
creación fotográfica. Pero se ha­
ce necesario para comprender la 
evolución de una obra, de una in­
tención mantenida en el tiempo.

Gasparini en esos años cuba­
nos, particularmente entre 1961 y 
1963, encuentra en la fotografía 
de arquitectura un territorio para 
ejercer con soltura y libertad, una 

forma de ver al hombre, forma en 
la que el observador coloca tam­
bién toda su experiencia percepti­
va. Los espacios, las cosas, las 
construcciones expresan tanto al 
autor como al perceptor, a quien 
sirven de objeto para la proyec­
ción de sí mismo. El fotógrafo, 
como mediador aparente, es un 
perceptor privilegiado, otro crea­
dor en ese plano sutil de las per­
cepciones. Esta conciencia es 
reiterada en toda la obra del fo­
tógrafo que nos ocupa.
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La Habana (1961-63).

ras que les otorga el transcurrir 
del tiempo, dice más que cual­
quier otro discurso verbal o gráfi­
co estereotipado. La posesión go­
zosa de este lenguaje de difícil 
dominio y de fácil captación es 
manifestada ya por Gasparini en 
esta Ciudad.

La Ciudad de las Columnas re­
sulta una exposición acogedora, 
cálida, vital y reveladora. En ella 
el perceptor siente un ámbito. Es­
ta muestra va más allá de ser una 
simple referencia en una obra glo­
bal, es más que la ilustración de 
una etapa, es una expresión y una 
experiencia actual, al modo de las 
obras artísticas que trascienden 
su momento y su lugar de origen.

El autor capta ambientes, 
recrea atmósferas en esos espa­
cios que ocupan los materiales y 
la luz, a veces junto a figuras hu­
manas. Esta creación de un sutil 
medio para la proyección, será el 
germen de esas fotos en lo que lo 
más Importante parecerá ser el 
efecto acontecido en el perceptor 
en el intervalo entre una y otra fo­
to (Epifanías, Audiovisuales). Pa­
ra Gasparini el poder de una foto 
está en la producción de un efec­
to perceptivo, antes que una refe­
rencia visual inmóvil que constri­
ña la información a lo evidente.

Igualmente, la fotografía de 
Gasparini refleja una preocupa­
ción social inteligente. Va más 
allá de la circunscripción del tér­
mino a la formulación de una de­
nuncia pasajera o a la obtención 
de un documento formalmente 
hermoso. De allí su vigencia. Lo 
social está entendido como una 
relación más profunda entre los 
individuos que conforman una co­
lectividad, una relación expresa­
da por elementos de su produc­
ción cultural. Esa relación sutil, 
captada, sobre todo, en los inters­
ticios, en los detalles de los obje­
tos, en los elementos que confor­
man edificaciones, en las textu-

32



PORTAFOLIO

RAUL MARTINETTO

Autorretrato

RAUL MARTINETTO BRIGNARDELLO 
nació en Caracas en mayo de 1966. Rea­
lizó estudios de antropología y cursa el oc­
tavo semestre déla Mención Cine en la Es­
cuela de Artes de la Universidad Central 
de Venezuela.

Fue alumno de Ricardo Ferrelra y Ma­
riano Tovar en los Cursos de Fotografía 
Básica y Fotografía Avanzada, dictados en 
la Fundación Instituto de Diseño 
Neumann. Inició su actividad fotográfica 
elaborando fotos para la prensa de las 
obras montadas por los grupos de Teatro 
The¡a y Thalia. Ha expuesto en las colecti­
vas del XLVIII Salón de Artes Visuales 
"Arturo Michelena”, Valencia, 1990 y en la 
l Bienal de Artes Plásticas de Mérida, 
1990. Realizó una muestra de su trabajo en 
la Galería del Teatro de la Opera de El 
Cairo con la colaboración de la Embajada 
de Venezuela en Egipto en abril de 1991.

Recibió el Premio único de Fotografía 
"Eladio Alemán Sucre" en la XLVIII Salón 
de Artes Visuales "Arturo Michelena", en 
1990.
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SERIE

A la espera de un algo que nunca llegará

Veo a la gente y veo que esperan. Atrapo ese momento con el lente de 
mi cámara, atrapo sus imágenes en el momento en que ellos piensan que 
están solos, en el momento en que se dejan llevar por su angustia por no 
entender qué esperan ni lo que esperan. Atrapo también aquellos objetos 
que son testigos mudos de su espera; éste momento me lo robo, lo hago 
mío, con mi cámara, en mi laboratorio; en su espera veo mi espera, y en ca­
da imagen queda un residuo de esa angustia humana que la mudabilidad de 
los rostros casi nunca deja ver.

Por medio de un gesto, una mirada, una actitud, una sonrisa; creo adi­
vinar sus sueños, sus ilusiones, sus miedos; porque me pueden dar la clave 
para llegar a los míos y así saber qué esperan ellos y qué espero yo.

Pero a la final sólo resta una simple mirada al infinito, cuando cesa ese 
aislamiento momentáneo de la realidad vuelve la máscara, la vida diaria, la 
espera, pero esta vez yo fui testigo, atrapé con mi cámara ese momento y 
en la inmovilidad de una foto dejo plasmado ese “algo” que esperan y que 
nunca llegará.

Raúl Martinetto
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Egipto, 1990. Premio "Eladio Alemán Sucre", XLVIII Salón de Artes Visuales Arturo Michelena, 1990.
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Florencia, 1990.
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París, 1991.
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París, 1991.
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Roma, 1990.
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Egipto, 1990.
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París, 1991.
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Roma, 1990.
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Roma, 1990.
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París, 1991.
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CINE: Ambretta Marrosu
FOTOGRAFIA: José Gregorio Bello Porras

EL CINE
QUE NOS VE
(Materiales Críticos 
sobre el Documental 
l'enczola/ui)
Julio E. Mirundi

Julio E. Miranda. EL CINE QUE 
NOS VE (Materiales críticos 
sobre el documental venezola­
no). Caracas, (1991), Contralo- 
rla General de la República (Co­
lección "Medio Siglo", Serie 
"Letra Viva”). 196 pp.

Hace algunos anos, Julio Mi­
randa ha venido aliviando 
nuestra carencia de reflexión 
cinematográfica con dos pe­
queños libros (El cine docu­
mental en Mérlda, 1 y 2, 1982) 
que giraban, como éste, alrede­
dor del documental; un tercero 
(Cine y poder en Venezuela, 
1982) que a partir de lo temáti­
co comparaba documental y 
ficción; y un cuarto (En off. Ci­
ne y narrativa en Venezuela, 
1982) que abordaba —aunque 
transversalmente— uno de los 
temas más recurrentes en las 
preocupaciones hispanoameri­
canas en la materia: la relación 
entre cine y literatura. Con este 
nuevo aporte, que Inicia una 
sistematización del estudio del 
documental, nos encontramos, 
una y otra vez, con la Idea que 
parece motivar más profunda­
mente en el autor este último 
Interés, y que se articula me­
diante dos cuestiones sólo 
aparentemente diferentes. 
Una, la de decidir en qué mo­
mento la película examinada es 
documental o es ficción. La 
otra, cuando el cineasta “Inter­
viene” o no, con “una puesta 

en escena”, con un plante­
amiento Ideológico o simple­
mente con su manera de orga­
nizar el material filmado.

SI bien Julio Miranda no de­
sarrolla un discurso teórico 
sobre el problema que, al fin y 
al cabo, se remonta a la gran 
cuestión sobre cine y verdad, el 
rigor y la minuciosidad de su 
examen de cada película sumi­
nistran una gula preciosa para 
la reflexión sobre las muchas 
formas en que el problema mis­
mo se plantea. Igualmente, 
transparentan estas criticas 
una estética subyacente, que 
asigna al documental dos cami­
nos válidos: la función pe­
riodística, entendida como in­
formación suficiente, no redun­
dante, no tendenciosa y capaz 
de Inducir a la reflexión; y la 
función poética, entendida és­
ta como la enunciación paradó­
jica de lo indecible y adjudica­
da en particular a la elabora­
ción de los “tiempos muertos", 
diríamos que a la eliminación 
(¿o sublimación?) del tiempo.

La transparencia y constan­
cia de estas posiciones —y 
otras menos Importantes— ha­
cen de El cine que nos ve un 
trabajo de gran dignidad, muy 
por encima del simple valor de 
referencia y documentación 
que en general se limitan a 
ofrecer las obras panorámicas 
con este tipo de diseño, valor 
que por otra parte este libro 
tiene también. En efecto, a pe­
sar de las muchas advertencias 
sobre el carácter de "avance" 
del trabajo, éste nos brinda la 
fllmografla critica de diez de 
nuestros cineastas entre los 
que se destacan por su trayec­
toria en el documental, quienes 
conforman un cuadro muy rico, 
si no exhaustivo, del género en 
nuestro país. En realidad, para 
completarlo, sólo hubiera falta­
do el estudio del algunos ci­
neastas del Departamento de 
Cine de la Universidad de Los 
Andes, tanto de la primera co­
mo de la segunda “época”, que 
por cierto Miranda ha Iniciado 
en sus libros anteriores.

Los escogidos para este 
libro, según criterios que el 
autor no explícita demasiado y 
que parecerían obedecer a ra­
zones puramente prácticas, 
son, en el prudente orden alfa­
bético utilizado: Agustl, Anzo­
la, Azpúrua, Cortés, Dickinson, 
Guédez, Luden, Myerston, de 
Pedro y Penzo. De cada uno se 
presenta una cuidadosa biofil- 
mografla y luego lo que Miran­
da llama “reseñas”, donde, en 
orden cronológico, se describe 
y evalúa cada documental. En 
la "Introducción", Miranda ad­
vierte, con su inconfundible es­
tilo que combina con humor, ri­
gor y escepticismo: Confieso 
que dicha variedad escritural 
responde... a un deseo de evitar 
el cansancio del lector, por no 
decir mi propio hastio. De 
hecho, esas criticas guardan 
entre sí una coherencia poco 
común, siguiendo el mismo es­
quema —descripción del “flujo 
audiovisual", seguida por una 
evaluación conclusiva— pero 
logrando siempre una exposi­
ción sugestiva y discutiendo 
con vivacidad cada relieve pun­
tual, de manera que el lector 
quizás llegue a cansarse me­
nos de lo que haría el especta­
dor frente a la sucesión de 
otras tantas proyecciones cine­
matográficas.

El breve capitulo Inicial, si 
bien cumple con el requisito de 
ubicar históricamente el mate­
rial critico que constituye el 
cuerpo del trabajo, no pasa, en 
cambio, de ser una “reseña”, 
es decir que no llega a de­
sarrollar su potencialidad ensa- 
ylstlca, cosa que quizás llegue 
a ocurrir cuando el autor 
concluya —según promete con 
el acostumbrado beneficio de 
la duda— este work In 
progress que se me ha hecho 
francamente Inacabable.

Más allá de las divergencias 
que se puedan tener con res­
pecto a la estética que profesa, 
típicamente idealista en su 
concepción de la objetividad, 
de la belleza artística y de la 
ideología, el Julio Mlrandacrltl- 
co —que en esta función es tan 
escritor como en sus trabajos 
literarios— nos ha dado con 

éste un bellísimo y útilísimo 
libro. Muy bien editado, ade­
más, por la Contralorla General 
de la República (¡paradojas de 
nuestra Industria editorial!). 
Claro que hubiera debido ser 
ilustrado y que, por milésima 
vez, sale un libro venezolano 
sin fecha de edición.

Editada por la Sociedad Civil 
‘Cine al Dia‘. En 1967 sale el 
N°1de la revista Cine al día. El 
comité de redacción fundador es 
el sigiente: Alfredo Roffé (Direc­
ción). Oswaldo Caprlles, Sergio 
Facchi, Ambretta Marrosu, Anto­
nio Pasquali, Luis Armando 
Roche, Miguel San Andrés, Al­
berto Urdaneta. El N° 25 de Cine 
al Día .último de la serie, sale en 
1983 a obra de un comité de re­
dacción asi compuesto: Oswaldo 
Caprlles, Ambretta Marrosu, Fer­
nando Rodríguez, Alfredo Roffé, 
Miguel San Andrés.

Una nota sobre CINE AL DIA
En el complejo universo que 

se estructura en torno a la pro­
ducción cinematográfica, po­
demos apreciar una enorme ga­
ma de problemas a ser anali­
zados. Dentro de éstos se en­
cuentra la revisión critica que 
ha suscitado el hecho cinema­
tográfico.
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El ejercicio critico entendido 
como una forma de análisis 
reflexivo, no aparece en el con­
texto del arte como una prácti­
ca predominante en Venezuela. 
Sin embargo, han existido, y 
por fortuna aún existen, pe­
queños grupos destinados a la 
discusión, análisis, Investiga­
ción y divulgación de la activi­
dad cinematográfica. Esta pra­
xis critica ha sido realizada a 
partir de distintos medios, en 
diferentes formas y desde ópti­
cas bastante disimiles.

En el ámbito de las revistas 
especializadas, Cine al día 
constituye una Importante pro­
ducción en la materia. Su pri­
mera publicación data de 1967. 
A finales de ese ano comienza 
una labor que se prolonga has­
ta 1983. Abordando de esta ma­
nera una de las etapas más pro­
ductivas de nuestra historia ci­
nematográfica.

Cine al día surge como una 
Iniciativa de un grupo de Inte­
lectuales de diversos sectores, 
Interesados en crear un espa­
cio abierto para la discusión 
del fenómeno del cine. Son 
muchos los factores que deter­
minan la Importancia de esta 
producción. En primera instan­
cia está el hecho de su propia 
existencia, lo cual ha significa­
do 15 años de memoria cinema­
tográfica.

En cuanto a las particularida­
des de la revista, resalta el 
constante Interés en los 
problemas que gravitan en tor­
no al cine nacional. Conside­
rando de forma crítica factores 
determinantes en su configura­
ción y desarrollo, como lo 
fueron y lo son, la censura, la 
carencia de una ley de cine, la 
estructuración y funcionamien­
to de los gremios, los sistemas 
de distribución y exhibición, la 
producción y las políticas cul­
turales del Estado.

A finales de la década de los 
sesenta, periodo donde se ini­
cia Cine al día, el cine latino­
americano vive uno de sus mo­
mentos más Importantes. Es­
tos países han visto en el cine 
una forma de acercarse a su 
realidad y un instrumento de 
lucha para la transformación 
de la misma. Se desarrolla una 
cinematografía comprometida 
con los problemas sociales, la 
cual se expresa, principalmen­
te, a través de un discurso rea­
lista en el marco de una ten­
dencia documentalista. Vene­
zuela no estuvo al margen de 
este boom cinematográfico, re­
cordemos la Primera Muestra 
del Cine Documental Latino­
americano en la ciudad de Mé- 
rida, evento clave, donde parti­
ciparon cineastas venezolanos 
de singular Importancia.
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Cine al día no fue Indiferente 
ante este proceso, establece 
un compromiso con el fenóme­
no del cine latinoamericano. 
Publica de manera sistemática 
entrevistas con los cineastas, 
discusiones sobre los precep­
tos filosóficos, Ideológicos y 
estéticos que dieron vida a las 
distintas manifestaciones en el 
continente. La revista se en­
contraba plenamente sincroni­
zada con aquel momento histó­
rico y debe ser entendida como 
una manifestación más de esa 
rica efervescencia Intelectual 
que se vivía en todos los ámbi­
tos de la cultura.

Cine al día adoptó un análi­
sis que dio relevancia a las de­
terminantes históricas, políti­
cas y económicas de cada país. 
Lo que permitió una considera­
ción más amplia de su cinema­
tografía, ubicando la posición 
de estos países con respecto al 
mundo. De allí el Interés deter­
minante de abordar la produc­
ción de los países llamados ter- 
cermundlstas.

El producto cinematográfi­
co, se entendió desde una 
perspectiva marxlsta. En tal 
sentido, existió la preocupa­
ción de desentrañar los nexos 
entre la obra y su contexto. Y 
aquí nos centramos en uno de 
los aspectos más problematl- 
zados en la historia del cine: la 
correspondencia entre cine y 
realidad. La cual Cine al día

abordó penetrando en el terre­
no Ideológico, en una reflexión 
concentrada en el tema y con­
tenido, sin menospreciar el pla­
no expresivo y sus elementos 
estéticos. Estas Ideas constitu­
yeron una directriz en el trabajo 
del grupo.

Tampoco el cine, como mani­
festación cultural universal, 
que es uno, más allá de las sin­
gularidades de cada país, estu­
vo exento de un espacio Impor­
tante. Se plantea la preocupa­
ción del cine como arte. Así, se 
publican fragmentos extraídos 
de Importantes textos vincula­
dos con los problemas teóricos 
del cine; además de otros enca­
minados hacia la trabajosa bús­
queda de asir algunos princi­
pios del arte. Conjuntamente a 
la publicación de esta selec­
ción de textos, enriquecieron el 
debate con la constante pro­
ducción propia de ensayos y 
discusiones en relación a las 
características que definen al 
cine como tal y los efectos so­
ciales que éste produce. Tam­
bién emprendieron la revisión 
de aspectos particulares que 
han caracterizado a distintas 
tendencias cinematográficas y 
el análisis de problemas espe­
cíficos en la construcción de 
algunos films.

La crítica fue desarrollada de 
manera exhaustiva y sistemáti­
ca, Inscribiéndola en una In­
terpretación teórica del cine y 
del arte en general para dar 
cuenta de un modelo Ideo­
lógico y cultural.

El espectro de films para la 
consideración critica fue 
amplio, lo que permitió revisar 
y evaluar tanto las películas en 
cartelera como otras que por 
diversas razones no eran exhi­
bidas en el país. Hubo una pre­
ocupación constante por la 
producción de cortometrajes y 
de films cuya exhibición no era 
realizada a través de los cana­
les oficiales. Estas característi­
cas permitieron que Cine al día 
represente un hito en este país.

El fenómeno cultural es alta­
mente complejo. Al mismo 
tiempo entran en juego las con­
dicionantes del entorno como 
representación del mundo ma­
terial y factual y las particulari­
dades Individuales que hacen 
de la obra cinematográfica un 
discurso peculiar sobre la rea­
lidad. Cine al día desarrolló una 
forma y una perspectiva con el 
propósito de comprender el fe­
nómeno Integralmente.

Hoy, cuando el espacio Ideo­
lógico ha sido reducido drásti­
camente afectando la motiva­
ción en las búsquedas renova­
doras del continente, y por qué 
no decirlo, de nuestro país, ca­
be preguntarse si nuestra si­
tuación habrá cambiado tanto 
como para desdeñar esta pro­
ducción crítica.
ISABEL GONZALEZ

ANOTACIONES SOBRE LA FO- 
TOGRAFIA VENEZOLANA 
CONTEMPORANEA
Autor: María Teresa Boulton. 
Diseño Gráfico: Claudia Leal. 
Fotocomposlclón: La Galera de 
Artes Gráficas. Impresión: Edi­
torial Blnev, C.A. Monte Avila 
Editores. Caracas, 1990.

Existen libros necesarios pa­
ra darnos cuenta de un de­
sarrollo reciente, de un proce­
so en el que aún estamos In­
mersos. Libros necesarios para 
la memoria Inmediata y que 
quedarán para la de largo pla­
zo. Libros que precisan un pa­
norama y apuntan un devenir. 
Libros históricos, en fin. Por­
que todo análisis de la historia 
que se precie de utilidad es, en 
el fondo, un libro de predic­
ciones, un libro revelador, casi 
un libro sagrado que se presen­
ta con las ropas de la cotidiani­
dad.
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El resultado es historia del 
país, como lo apunta Fernando 
Rodríguez en el prólogo, pues 
historiar la foto es historiar un 
modo de expresión, una forma 
de comprenderlo en e( devenir 
histórico.

Anotaciones sobre la fo­
tografía venezolana contempo­
ránea, es uno de esos libros. 
Sin pretensiones grandilocuen­
tes, en su título se advierte una 
primera precisión. Se trata de 
anotaciones, no pretende la 
Inutilidad de agotar la historia, 
mas si la estamos viviendo. Pe­
ro no abriga, tampoco, una fal­
sa modestia. El hecho de la 
anotación es suficientemente 
Importante. Una anotación sir­
ve para no olvidar, para cons­
tatar, para conformar una Idea 
en proceso. Y estas Anota­
ciones son todo eso. Y más.

Ansiosamente esperado, es­
te libro responde enteramente 
a las expectativas que desper­
tó. Y responde con propiedad. 
Una propiedad certeramente 
perceptiva, que hace deslin­
des, que discierne en un terri­
torio y unos hechos demasiado 
cercanos y con mucho de 

Inexplorados. Un territorio en 
el que la palabra certera de la 
reflexión se hace necesaria pa­
ra comprender aspectos que se 
conformaban con la latencla, el 
sobreentendido o la repetición 
fraseológica.

Escribir sobre la historia re­
ciente de la fotografía es Inter­
venir en ella. Es tratar de hacer 
conclente un proceso en el que 
estamos Imbuidos. Y esta es 
una labor difícil. Supohe un dis­
cernimiento entre contenidos 
que nos ataften de cerca y el 
proceso, propiamente dicho, 
que punga por expresarse. Está 
cercada por la tentación de las 
polémicas Inmediatas o por las 
posturas que suponen estar 
afuera de toda posibilidad de 
mácula. María Teresa Boulton 
supera estos escollos tomando 
el riesgo de ser un testigo fiel a 
sí misma.

La fotografía posee una cua­
lidad que puede representar 
una dificultad para quien la es­
tudia. Expresa un momento, a 
la vez un contenido y una forma 
de observar los contenidos. 
Escribir sobre historia de la fo­
tografía es, entonces, escribir 
sobre una forma de afrontar el 
hecho de ver, de pensar o de 
sentir en un momento dado. 
Para lograr esto es necesario 
proponer una forma de 
comprensión dinámica de los 
hechos y el proceso que en­
cierran. Y esto es lo que hace la 
autora al deslindar tres gran­
des épocas con su definido 
punto de partida. Esta forma de 
comprensión y el resultado de 
su instrumentación poseen la 
cualidad de la sencillez y la 
coherencia, propias de los 
grandes hallazgos inteligentes.

Estas tres grandes épocas, 
bien definidas no son rígida­
mente estáticas. En ellas vi­
sualizamos el recorrido de la 
fotografía en Venezuela en los 
últimos cuarenta artos. Y esto 
ya es un mérito.

Para establecer un punto de 
partida en el recorrido, María 
Teresa Boulton privilegia el mo­
mento en el que los fotógrafos 
evidencian tener la posesión 
de un lenguaje propio del arte 
que escogen para manifestar­
se, un lenguaje manejable con- 
clentemente. La comprensión 
de esto se da en varios fotógra­
fos venezolanos al inicio de los 
artos cincuenta. Establece asi 
el Inicio de la modernidad, tra­
tado en el primer capitulo, 
correspondiente a la primera 
época y titulado Claroscuro de 
nuestro país. En ella destacan 
Alfredo Boulton, Razetti, Fina 
Gómez, Carlos Herrera y Carlos 
E. Puche. Son los fotógrafos 
que al encontrarse con la luz se' 
tropiezan con su país, teniendo 
entre sus manos un Instrumen­
to y un sujeto de amplias posi­
bilidades y que les hace des­
cubrir a la fotografía como arte, 
Impacto que resonó por mucho 
tiempo.

Una segunda época, que co­
mienza con los cambios so­
ciales y políticos de la década 
del sesenta, es la caracterizada 
por el documentallsmo. La vi­
sión se fija en el ser humano y 
su experiencia expresa, bus­
cándose la verdad, antes que la 
belleza, en una fotografía críti­
ca social.

La tercera época, sin necesi­
dad de cierre, abarca las ten­
dencias más actuales, vertidas 
hacia lo artístico, tras una es­
pecie de agotamiento de las 

formas de tratamiento de lo so­
cial. La autora establece su Ini­
cio en 1984, coincidiendo con 
la muestra titulada El Riesgo. 
En esta etapa la fotografía se 
convierte en expresión de inte­
rioridad. Acude más a las 
expresiones sensualistas, utili­
za los recursos de la alegoría, 
las manipulaciones, las pues­
tas en escenas, expresando un 
escape de la realidad y la bús­
queda de lo simbólico como 
forma de afloración de conteni­
dos Inconscientes, a través de 
un lenguaje sensorial.

Capítulos apartes merecen 
la consideración de la fotogra­
fía periodística y del lugar déla 
fotografía en general dentro 
del panorama cultural venezo­
lano. En el primero de estos, la 
fotografía periodística expresa, 
mucho más allá de las cuatro 
décadas analizadas en el resto 
del libro, su cualidad de memo­
ria colectiva, donde las fotos 
adquieren un significado 
histórico-afectivo, llegando a 
ser fiel reflejo de lo que somos 
como país. De esta manera ve­
mos cómo la fotografía posee 
una función social, con/en las 
fotos nos Identificamos, 
con/en las fotos proyectamos 
lo que queremos poner fuera 
de nosotros.

La fotografía se ha cons­
truido su espacio cultural en 
Venezuela. Un espacio tanto 
reflexivo como material, a tra­
vés de las muestras en museos 
y galerías, del estímulo de pre­
mios y confrontaciones, por su 
difusión en publicaciones pe­
riódicas o en libros y su cimen­
tación en el mercado comer­
cial.

Bien documentado, bien 
Ilustrado, bien impreso, en este 
libro uno quisiera encontrar to­
do sobre la fotografía contem­
poránea en Venezuela, pero re­
sulta mejor encontrar lo que 
hallamos, casi todo. Eso si 
bien pensado y bien dicho.
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Un sueño en el abismo, de Oscar Lucien.

Un sueño en el 
abismo

Después de reflexionar 
sobre el asunto aquel tan dis­
cutido de laobjetlvldad/subjetl- 
vldad, llegue a la conclusión, 
compartida con algunos Impor­
tantes teóricos contemporáne­
os, de que la tan mentada, res­
petada y sacrosanta objetivi­
dad no es posible. Asi que asu­
mí mi subjetividad y decid! ver 
otra película venezolana Inten­
tando deshacerme de Ideas 
preconcebidas, lo cual, como 
consecuencia de lo anterior­
mente mencionado, es utópico. 
Así que resolví el dilema mate­
máticamente, es decir sume al­
gebraicamente todos mis pre­
juicios negativos y expectati­
vas positivas y encontré un 
punto cercano al equilibrio, y 
entré al cine, abierta a todo, co­
mo un espectador cualquiera... 
porque eso soy, ni más ni me­
nos.

Rodeados por el deslum­
brante paisaje de las cumbres 
andinas nos Introducimos en 

una historia narrada con cohe­
rencia, con una técnica cine­
matográfica lo suficientemente 
correcta y adecuada como para 
olvidarnos de ella en el trans­
curso de la película, excep­
tuando el sonido, por momen­
tos opaco, a veces Interfiriendo 
en la comprensión de los diálo­
gos, pero en todo caso, las bien 
logradas Imágenes permiten 
seguir la trama, y la estructura 
narrativa, sumada con una 
anécdota actual e Interesante, 
admiten desde la aceptación 
hasta el cuestlonamiento Ide­
ológico y conceptual. En otras 
palabras estamos ante una pe­
lícula, lo cual es, en nuestro 
país, algo alentador, dadas las 
circunstancias adversas en las 
que hacemos cine.

El abordaje de los persona­
jes es, sin embargo, fallido, con 
una tendencia bastante obvia a 
caer en los estereotipos.

Mel (Erlch Wlldpret) y Lulsln 
(Frank Spano), representan la 
Juventud sana y luchadora, lle­
na de Ideales (escalar el Eve­
rest) que tiene que enfrentarse 

con un mundo hostil, burocráti­
co, formal y monetario, hipócri­
ta y falso, de los adultos. Todo 
esto se maneja con más de un 
simbolismo: el ascenso a la 
cumbre más alta del mundo, y 
todas las Implicaciones de un 
deporte tan exigente como el 
“andinismo", la Imagen de sa­
lud física no compatible con vi­
cios ni drogadlcclón, en fin, los 
dos protagonistas representan, 
simbólica y literalmente, a esa 
juventud vital y pura, luchadora 
e Invencible que se me parece 
mucho al Ideal griego.

Estos dos Jóvenes “mode­
los” parecen surgidos de un 
contexto Inexistente: son Islas 
rodeadas por corrupción, vi­
cios, debilidad y vacio, por to­
das partes. Y además tienen la 
osadía de enfrentarse a ese 
mundo para lograr sus objeti­
vos.

Quizás el personaje más Im­
portante para el análisis sea 
Agustín, el padre de Mel 
(Guillermo Feo). La Imagen de 
un "ex-revoluclonarlo", profe­
sor universitario, supuesta­

mente marxlsta, alcohólico y 
decadente, completamente 
contradictorio consigo mismo, 
Imagen ésta que pretende 
describir a una generación 
derrotada, que una vez Intentó 
transformar la sociedad pero 
no pudo, me resulta falsa y po­
co profunda. SI lo vemos desde 
un punto de vista Individual, es 
decir, una manifestación espe­
cifica de "Una persona" que 
"es asi", entonces el pecado 
es de superficialidad y su al­
coholismo es sólo la fachada, 
un recurso cinematográfico pa­
ra describir un personaje sin 
presentarlo en su complejidad. 
SI es un símbolo, y la Intención 
es crear un símbolo de una 
época y acercarse a un análisis 
critico de una generación, en­
tonces cae en la generalización 
y en la estereotipia. Obsérvese 
nada más el detalle del fetichis­
mo Ideológico al ponerle el 
nombre a su hijo (Mel son las 
Iniciales de Marx, Engels y Le- 
nln). SI con esto quisieron decir 
que Agustín nunca fue un "ver­
dadero revolucionarlo”, es váli­
do desde el punto de vista indi­
vidual, pero no es aceptable si 
se extiende y se generaliza. De 
hecho, toda generalización se 
convierte en vacio, en caricatu­
ra, en discriminación.

Mel y Lulsln son más puros 
que el agua. Necesariamente 
tienen que ensuciarse porque 
necesitan dinero para su pro­
yecto. Este es su punto de rela­
ción con la sociedad: escriben 
cartas a todas las Instituciones 
habidas y por haber intentando 
conseguir el dinero. Ante las 
decepciones sucesivas viene el 
desánimo y aquí entra a Jugar 
un papel Importante Katy (So- 
nla Smlth), la novia de Mel, o 
mejor dicho su difunto abuelo, 
quien aparentemente no se de­
jaba vencer por las dificulta­
des, un personaje mítico, al es­
tilo de “el hombre positivo".

Entonces aquí aparece un 
elemento que es el centro de la 
película. Me refiero a una vieja 
polémica fllosóflca-polítlca- 
Ideológica: ¿El fin Justifica los 
medios? Lulsln dice que si, 
después de pensarlo mucho' 
Mel no dice nada. No sabemos
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lo que significa su silencio (¿El 
que calla otorga?). Los revolu­
cionarlos son más moralistas: 
afirman que depende del fin y 
depende de los medios.

Un sueño en el abismo pare­
ce no proponer alternativas, es 
decir, plantea que la sociedad 
no ofrece alternativas. Por lo 
que fatalmente el hombre se 
encuentra ante sólo dos op­
ciones: el fracaso o "entrar por 
el aro", que en este caso es la 
droga y la muerte.

Esta opción está representa­
da por Alfredo, el narcotrafl- 
cante, el único del grupo de jó­
venes que ha "crecido", que ha 
entrado en el mundo adulto. Es 
Independiente económicamen­
te, y lleva un alto nivel de vida. 
Realmente Alfredo pasa a ser 
un símbolo más dentro del con­
junto: la fuerza del mal, el cami­
no errado de la juventud. Y allí 
se debaten, desde una pers­
pectiva un tanto moralista, los 
dos amigos, deportistas, Pro­
mesas de la Patria, saludables- 
jóvenes-amantes-del-alre-libre- 
y-la naturaleza, entre las fuer­
zas del bien y las fuerzas del 
mal. Todo el asunto termina 
siendo demasiado obvio. Eso 
del bien y del mal, las drogas y 
el deporte, la vida y la muerte, 
parece sacado de un cuento in­
fantil.

Lo que no queda claro es si 
se responsabiliza a Alfredo por 
la muerte de Lulsín, es decir, si 
Mel cree que Alfredo es el cul­
pable. SI es asi, quedamos en 
el contexto de los cuentos para 
niños y también el espectador 
quedará convencido de esa cul­
pa ajena, de esa responsabili­
dad exterior. Y asi, las únicas 
salidas posibles son pura Ilu­
sión de sociedades Inexisten­
tes, sin delitos ni delincuentes. 
Y de ser asi, sólo nos queda la 
derrota y la desesperanza. Es 
precisamente en ese juego 
victima-victimario que se plan­
tea mediante la culpablllzaclón 
y posteriormente el deseo de 
venganza por el amigo muerto, 
es allí, donde el planteamiento 
se debilita. Porque no se trata 
de moralizar sobre lo que es o 
no es delito, sino de apuntar 
hacia la responsabilidad que 

cada persona tiene consigo 
misma. En caso contrario la 
historia se reduce a una si­
tuación simple de causa- 
efecto, a saber, delito-castigo. 
Conclusión: pórtate bien, niño, 
para que papl no te castigue.

Por otra parte es Justo seña­
lar dos secuencias de la pelícu­
la que merecen especial aten­
ción por su lenguaje y connota­
ción: la que sucede en el hi­
pódromo, basada en el juego 
entre sueño y realidad, llena de 
absurdos e Irreverencias que 
salplmentan la critica que en­
cierran, y el juego del tiempo 
mezclando el presente con el 
futuro, a nivel de la imagina­
ción y de la proyección, en el 
aeropuerto de San Juan. Por 
cierto que vale la pena destacar 
la brevísima pero memorable 
actuación de Pedro del Llano 
en esa secuencia.

Las actuaciones son irregu­
lares. Frank Spano (Luisln) y 
Sonla Smlth (Katy) convencen. 
En cambio Erlch Wlldpret (Mel) 
está aún muy crudo. Guillermo 
Feo logra un alcohólico muy 
etílico, como él mismo dice: ni 
sobreactúa ni caricaturiza es 
un alcohólico (en la pantalla, 
claro).

Por último quiero señalar 
que cuando una película es ca­
paz de suscitar discusión, 
reflexión y desacuerdos con­
ceptuales e Ideológicos, entra 
en la categoría de “cine", es 
decir, no es un conato ni una 
aproximación. Y creo que eso 
ya es muy Importante.
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La Inútil muerte de mi socio Manolo, de Julio Garda Espinosa.

La inútil muerte de 
mi socio Manolo

Es el primer día de rodaje. El 
director está preocupado: dos 
personajes en un solo ambien­
te... Asi, poce más o menos, re­
za el texto de uno de los pe­
riódicos que Julio García Espi­
nosa inserta en su adaptación 
cinematográfica de la obra de 
teatro MI socio Manolo de 
Eugenio Hernández. El texto 
está fuera de la zona subrayada 
en rojo, y pocos espectadores 
deben haberlo notado. Es en 
guiños como éste donde radica 
el encanto de un filme difícil y 
preocupante para cualquier di­
rector, máxime uno que como 
García Espinosa lleva nueve 
años alejado de los platós.

Volver al pasado es peligro­
so, pues puede revolver el pre­
sente. Cheo visita a Manolo, su 
amigo y “socio" a quien no ha 
visto en años. Como buenos 
machos latinos, a los cinco mi­
nutos se emborrachan; y, como 
buenos cubanos, se dedican al 
sano deporte de comer mierda, 
esto es, de pavonearse hablan­
do tonterías. El mismo film es 
explícito: —¿Y ahora qué hace­
mos? —Comer mierda. —¿Y no 
hemos estado toda la noche 
comiendo mierda? Pero, a tra­
vés de esta catarsis palabrlstl- 
ca, lo que aflorasen las frustra­
ciones de cada uno: Cheo, un 

solitario cuyas fantasías se­
xuales querrían afirmar secre­
tas dudas sobre su Identidad; 
Manolo, un fanfarrón que no 
encuentra santo o Marx que lo 
ayude a cargar con el peso de 
sus cuernos. La confesión ter­
mina en agresión: verbal de Ma­
nolo a Cheo, física y fatal en el 
sentido contrario.

Fiel a sus postulados sobre 
el cine imperfecto, JGE parece 
haberlo escogido todo para na­
dar a contracorriente. Las ac­
tuaciones tienen una doble fa­
ceta antlcinematográfica: son 
demasiado naturalistas, por 
una parte, y demasiado tea­
trales, por la otra. Dicotomía 
perfectamente conciliable: 
¿hay algo más sobreactuado 
que un cubano borracho y co- 
memierda? Si algo tenemos 
que reprochar al film es este 
enfoque actoral ruidoso y mar­
tilleante, tan afincado en lo real 
que el piélago de cubanismos 
llega a ser indescifrable. Sin 
embargo, paciencia, pues hay 
hermosos aciertos.

Aciertos anticlnematográfl- 
cos, por una parte. Al principio, 
vemos la escenografía abierta­
mente mostrada como tal y ro­
deada de reflectores, cables, 
micrófonos... En ciertos mo­
mentos del drama, un persona­
je se asoma y ve pasar a algún 
técnico cargando una viga, o la 
cámara se fastidia de los acto-
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res y explora el apartamento de 
Manolo, repleto de fotos fami­
liares en las que la cara de su 
mujer ha sido eliminada me­
diante unas tijeras. O imágenes 
y periódicos que nos revelan o 
glosan el pasado revoluciona­
rio y familiar de ambos socios, 
creando Interludios documen­
tales que generan una pausa en 
lo cargado del ambiente.

Sin embargo, el cine como 
magia también está presente. 
La variedad de encuadres, 
aunada al colorido kitsch/prole- 
tario/tercermundista del habi­
tat de Manolo, no hace jamás al 
film aburrido visualmente. La 
fantasía (¿o flashback?) de 
Cheo, hacer el amor a una 
negra en un patio lleno de sá­
banas en medio de la lluvia, es 
un finísimo ejercicio de pre­
ciosismo visual y sonoro. Y, fi­
nalmente, el desenlace del dra­
ma cambia todo el concepto 
del film: Virando a un blanco y 
negro hermosísimo, las ac­
tuaciones se estilizan, los 
parlamentos se asordinan y la 
inútil muerte tiene lugar. ¿A 
quién puede aprovechar esa 
muerte? A los mirones y chis­
mosos, a más nadie. En un mo­
mento extraordinario, Manolo 
grita a la cámara: ¿Qué ven us­
tedes? ¡La gente siempre nece­
sita alguien de quien hablar: un 
maricón, una puta, un cornudo. 
¿Y qué mayor voyeurismo que 
ir al cine a espiar la intimidad 
vergonzosa de seres que pasan 
por reales? Pero el final del film 
nos vuelve a ubicar en lo que 
realmente es: un plano muy 
abierto muestra a victimario y 
víctima, a todo color, en el tea­
tro de los acontecimientos. Lo 
acontecido era puro teatro.

En Jacob’s Ladder, alcanza a 
contar una historia envuelta en 
dos matices: la presencia del 
bien y del mal. El primero repre­
sentado por la familia, por el 
confort de una casa manejada 
por una esposa y madre, donde 
predominan la Iluminación te­
nue y la música suave. El se­
gundo, caracterizado por el de­
sorden, la música estridente y 
los colores fuertes, que sinteti­
zan la vida que Jake lleva con 
su amante ¿latina?

Teatro que puede llevar a la 
muerte. En Las aventuras de 
Juan Quin Quln, recientemente 
proyectada en Caracas, JGE 
nos muestra a un cubano co- 
memierda que sobrevive ha­
ciendo teatro y termina en revo­
lucionario. En La inútil muerte 
de mi socio Manolo ocurre el 
proceso inverso: dos revolu­
cionarios cubanos terminan en 
comemierdas y, por llevar su 
papel más allá de lo debido, 
suscitan una muerte. Una 
muerte inútil.

ANTONIO MENDOZA WOLSKE

LA INUTIL MUERTE DE MI SOCIO MANO­
LO. Cuba, 1989. Dlr.: Julio García Espino­
sa. Guión.: Julio García Espinosa, basado 
en la obra MI tocio Manolo, de Eugenio 
Hernández. Prod.: ICAIC. Dlr. fot.: Uvio 
Delgado. Mon.: Justo Vega. Intérp.: Mario 
Balmaseda, Pedro Rentería. Color. 35 
mm. Dur.: 1h 24'. Estreno.: 25X)5j91.

Alucinaciones del 
pasado

Tratando de Incurslonar en 
distintos géneros cinematográ­
ficos, Adrián Lyne ha dirigido 
Alucinaciones del pasado, 
explotando un tema que pare­
ciera haberse agotado: la 
guerra de Vletnam. Y lo hace a 
través de un discurso crudo, In­
tentando, quizás, la más dura 
critica que se le haya hecho al 
ejército norteamericano. En 
realidad, Lyne avanza con la 
fuerza de un rinoceronte y lan­
za con fiereza una verdad que 
antes sólo habla sido soslaya­
da.

En Flashdancs (1983) habla 
logrado dar una clase de mon­
taje con las escenas 'bailadas'; 
en Nueve Semanas y Media 
(1986) Incurslonó en el laberín­
tico mundo del erotismo y la 
sensualidad; y en Atracción Fa­
tal (1987) —sin tener en cuenta 
la mojigatería del mensaje- 
dio rienda suelta a su Ingenio 
para manejar eficazmente el 
suspenso.

El guionista del filme no es 
otro que Bruce Joel Rubín, res­
ponsable de ese esperpento 
que resultó Ghost (Jerry Zuc- 
ker, 1990). Aquí, Rubín reincide 
con el tema apocalíptico de 
dioses y demonios que —se­
gún él— acompañan al ser hu­
mano en la muerte.

La esencia de ese discurso 
se encuentra en el monólogo 
que vomita Louls, el qulrope- 
dlsta, frente a Jake, donde 
concluyecon Ekhartque...Site 
asusta morir y te aterras, veris 
demonios arrancándote la vida; 
si, por el contrario, te resignas, 
serán los ángeles los que te 
salven de la tierra.

Este "ángel” y su discurso 
son sobredlmenslonados, opa­
cando el motivo principal del 
filme: la cruda denuncia de Ly­
ne contra el ejército norteame­
ricano por el uso de aluclnóge- 
nos, en una especie de 
“manotón de ahogado” que 
salvara a EE.UU. de la Ignomi­
niosa derrota.

La brutalidad con que se nos 
muestra el paso de Jake hacia 
la muerte, conducido por los 
demonios, e Incluso las Imáge­
nes crudas del combate entre 
compañeros luego de haber 
consumido la droga, están 
contrarrestadas por sueños de 
Jacob en su hogar, edulcora­
das con la mano que le ofrece 
el hijo muerto, el "ángel”, para 
llevarlo con él.

Los "bandos” que frecuenta 
Jake son muy definidos. Por un 
lado, su esposa, sus hijos con 
nombres bíblicos y Louls. La 
brisa de la noche, el confort de 
una cama, el calor de un cuerpo 
querido... Ternura, amor, tran­
quilidad, suavidad. Los ánge­
les.

Por otro lado, su vida con 
Jessle, la amante. La noche del 
baile, donde la joven es violada 
por seres extraños en una dan­
za casi satánica; el sumergi­
miento de Jake en la bañera 
plena de hielos que "queman”; 
el camino en camilla por el la­
berinto plagado de todo tipo de 
desechos humanos. Fuego, pa-
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slón, desorden, estridencias, 
agresión visual. Los demonios.

Y, por último, sus compañe­
ros de pelotón: todos margina­
les. Negros, latinoamericanos, 
Italoamerlcanos... El chiste vul­
gar, la falsa camaradería. Los 
cobardes, los traidores.

Este espectro de seres y am­
bientes permite establecer que 
la trascendencia de la muerte 
pesa más que la trágica expe­
riencia llevada a cabo en la 
selva.

Lyne perdió la oportunidad 
de que su película, que tocaba 
por enésima vez el tema- 
trauma de Vletnam, dijera algo 
nuevo. La escena final, donde 
se concluye que todo fue una 
alucinación de Jake, antes de 
morir, descalabra la fortaleza 
de la denuncia, reduciéndola a 
una serle de recuerdos guarda­
dos en una caja de zapatos, y la 
transforma en un cuento de 
buenos y malos, donde el 
"bien" triunfa... porque si.

LILIANA SAEZ

ALUCINACIONES DEL PASADO (Jacob’a 
Ladder). Estados Unidos, 1990. Dlr.: 
Adrián Lyne. Produc.: Alan Marshall. Pro­
ducts Mario Kassary Andrew Vajna. Pro­
ducción E/ec.: Brlan Morris. Jefe Produc.: 
Clayton Townsend. Guión.: Bruce Joel 
Rubín. Oper. Cám.r Cralg Haagensen. Dlr. 
Fot.: Jeftrey Klmball, A.S.C. Dlr. Art.: Je- 
remy Conway. Dls. Vest.: Ellen Mirojnlck. 
Mús.: Maurlce Jarre. Prod. Son.: Tod. A. 
Maltlans. Moni.: Tom Rolf, A.C.E. 1er. 
Asís. Dlr.: Joseph Reldy. Efec. Esp.: 
Conrad Brlnk. Maq: Richard Dean. Peluq.: 
Lyndell Qulyou. Scrlpt.: Corey Yugler. 
Cestlng.: Risa Bramón, Bllly Hopklns y 
Heldl Levltt. Intérp.: Intérp.: Tlm Robblns, 
Ellzabeth Pena, Danny Afelio, Matt Gra­
ven, Prultt Taylor Vlnce, Jason Alexander, 
Patricia Kalember, Erlq La Salle, Vlng 
Rhames, Brlan Tarantlna, Anthony Ales- 
Sandro, Brent Hlnkley, S. Epatha Merker- 
son, Suzanne Shepher, Doug Barzón, Jant 
Saint. Comp. prod.: Trl Star Plctures. 
Inglés, subtlt. espA. Color. 35mm. Dur.: 
1h. 55mln. Distribuye.: Blandea. Estreno.: 
29/05/91.

y secundarios. Además, sus 
conflictos sólo parecen existir 
en la medida en que nos condu­
cen hacia la presentación de un 
chiste bien elaborado o simple­
mente, no se producen con ri­
gor. La mayoría de ellos, como 
el drama del cuñado de Sam, la 
falta de privacidad de Jules y 
su esposa, el incendio de la 
fábrica causado por los niños, 
entre otros, defraudan por su 
simplicidad. Lo que debería 
funcionar como un toque de 
humor se convierte en el fin 
mismo de algunos plantea­
mientos: por ejemplo, la discu-

Avalon, de Barry Levinson.

Avalen
La lucha por mantener la uni­

dad familiar y la nostalgia por 
los viejos tiempos parecen ser 
los principales temas del más 
reciente film de Barry Levin­
son.

Si bien el segundo tema 
mencionado podemos conside­
rarlo un logro debido a los ex­
celentes recursos utilizados 
para expresar tal fin, no asi el 
primero, al no estar contenido 
en un guión sólido. La película 
nos defrauda al constatar que 
el guión, lejos de plantear 
conflictos y problemas profun­
damente humanos; desprendi­
dos de las Interrelaclones de 
los miembros de una familia 
(de Inmigrantes, en este caso), 
se ha limitado a la presenta­
ción de numerosos personajes 
que apenas están elaborados y 
que nos Impiden Identificar 
con claridad, roles principales 

slón entre Sam y su hermano el 
Día de Acción de Gracias, no 
genera enfrentamientos mayo­
res que el continuo recordato­
rio de ... no me esperaron para 
picar el pavo... El niño cuando 
le confiesa al padre que ha 
quemado la fábrica y después 
de tanto discurso, resulta que 
el Incendio se originó por otra 
causa.

Por otra parte, la presenta­
ción de tantos personajes co­
mo hilos conductores de la 
narración no permite que se vi­
sualice un desarrollo gradual 
de los mismos (importante en 
el film ya que constantemente 
se articulan presente y 
pasado); y mucho menos en re­
lación al pueblo (Avalon) a no 
ser porque de vez en cuando, 
algún personaje nombra las di­
ferencias entre éste y los su­
burbios. Para lograr significa­
ción (identificación, emoción) 
esto no es suficiente. En tal ca­

so, el personaje que manifiesta 
mejor desarrollo es el de Jules: 
niñez, matrimonio, mudanza, 
trabajo, y sin embargo, la pelí­
cula no se precisa como su his­
toria. Al comienzo nos damos 
cuenta que es la historia de los 
hermanos Krlchlnsky, luego es­
ta se convierte en la historia de 
Sam Krlchinsky (el menor de 
los hermanos) con su narración 
en off como hilo conductor en 
principio y de repente, cambia 
la orientación hacia la historia 
de Jules (hijo de Sam) pero no 
contada por Sam sino por el 
propio Jules (nuevo narrador) 
que finalmente termina siendo 
la historia de Michael (hijo de 
Jules) cuando este se dispone 
a contarle a su hijo la historia 
de su abuelo. Esto demuestra 
que no hay hilo narrativo princi­
pal concreto complementado 
por hilos secundarlos que for­
talezcan los planteamientos y 
lo que pretendía ser un discur­
so dinámico y complejo se con-
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Bienvenido al 
paraíso

Hace un tiempo para acá ha 
sido decepcionante ver la for­
ma en que grandes nombres de 
la dirección cinematográfica 
han brindado productos de ca­
lidad Inferior. Ya vimos desde 
Nacido para matar, de Kubrlck 
hasta Lluvia negra de Scott, pa­
sando por Los sueños de Kuro- 
sawa Obras en las cuales, la­
mentablemente, pudimos 
comprobar que un sólido currí­
culum no garantiza la calidad 
de los nuevos títulos.

virtió en un discurso lento y de­
sordenado. Los flash backs no 
se rigen por ningún personaje, 
acción o conflicto principal 
preciso y en consecuencia se 
concreta poco. En fin, no hay 
historia.

Los aciertos técnicos donde 
mejor funcionan es en la evoca­
ción de los recuerdos. Sobre 
todo por el tratamiento fotográ­
fico de Alien Davian: en las se­
cuencias del pasado se utiliza 
una cámara lenta muy particu­
lar, las Imágenes están repro­
ducidas en película muy sen­
sible que logra mucho grano, 
en contraste con la nitidez de 
las secuencias del presente. Se 
excluyen diálogos y sonidos de 
la banda sonora, constituida 
casi todo el tiempo por melo­
días viejas. Es una pena que es­
ta película, que pudo estar des­
tinada a ser encantadora se 
quedó en el acierto de un recur­
so. Un film en el que se preten­
dió abarcar mucho pero se 
apretó poco.

CRISTINA PEREZ SAN LUIS
Bienvenido el pimía o. do Alan Paiker.

AVALON (Avalen}. Estados Unidos, 1990. 
Dlr. y Guión.: Barry Levlnson. Prod.: Martí 
Johnson y Barry Levlnson. Prod. Asoc.: 
Marte Rowe y Charles J. Newlrlh. Comp. 
Produc.: Trt-Star Plctures. Oír. Fot.: Alien 
Daviau, A.S.C. Oper. Cám.: Freddie Co- 
oper y Peler Norman. Dls. Vest.: Gloria 
Gresham. Dlr. Art.: Fred Hole y Edward 
Richardson. Son.: Richard Beggs. Moni.: 
Stu Under. Asís. Dlr.: Peler Giullano. Re­
petí.: Louls OIGIaimo, Greg Masón y Pal 
Moran. Intórp.: Leo Fuchs, Eve Gordon, 
Leu Jacobl, Armln Mueller-Stahl, Ellza- 
belh Pertdns, Joan Plowright. Kevln Po- 
llak. Aldan Oulnn, Israel Rublnek, Elljah 
Wood, Gran! Gelt, Mlndy Loren Isensteln, 
Shlfra Lerer, Mina Bern, Franla Rublnek, 
Neil Klrk, Ronald Guttman, Rachel Aviva. 
Sylvla Welmberg, Ralph Tabakln, Store 
Aronson, Miles A. Perman. Beatrlce Yode. 
Brlan Sher, Frank Tamburo, Patrlck Flynn. 
Inglés, sub-tll. esph. Color. 35 mm. Dur.: 
2h. 5mln. Distribuye.: Blandea. Estreno.: 
12W91.

A esta lista podemos agregar 
ahora el nombre de Alan Par­
ker. Parker es un director Inte­
resante, que, mas que obras de 
arte superior, es un director 
con una clara convicción huma­
nista y con una gran capacidad 
para crear filmes memorables. 
Su Expreso de medianoche 
(1977), ganadora de dos Osca­
res, constituye una Inolvidable 
denuncia de la degradación hu­
mana en las cárceles de Tur­
quía. También persisten en la 
memoria los estudiantes de la 
academia de artes escénicas, 
con sus bailes y su pegajoso 
tema musical, de Fama (1979), 
ganadora de otros sendos Os­
cares. Pero, donde su Ins­
piración llegó a un limite fue 
con Plnk Floyd: La Pared 
(1981), una verdadera cult mo- 
vle, alucinante exposición de la 
dolorosa escisión y frustración 
de la Juventud actual.

Pero, a veces, Parker no ha 
sido tan memorable. Y en tales 
ocasiones es que no ha utiliza­
do una de las dos formas en 

que logra atrapar nuestra aten­
ción. O con una fuerte denun­
cia, donde dominen la Injusti­
cia y la crueldad dantesca, o 
con una Imaginería fresca y ju­
venil, llena de música, bailes y 
cromática pslcodélica. De allí 
la debilidad de algunos de sus 
títulos, como el Angel diabóli­
co (1986), que comienza siendo 
una sugerente historia de nove­
la negra, que promete la caída 
en los abismos de la es­
quizofrenia y termina en cuen­
to de diablos, con Robert De 
Nlro con meflstoféllcas uñas 
largas. Es decir, pierde el 
control Parker cuando no cuen­
ta con uno de los Implementos 
con los que se hace fuerte.

Algo parecido sucede con 
esta cinta que hoy comenta­
mos, la última criatura de Par­
ker. Aquí trata de Irse por el ca­
mino de la denuncia, básica­
mente la de los campos de con­
centración que los norteameri­
canos hicieron para sus com­
patriotas de origen Japonés du­
rante la segunda guerra mun­

dial, tema original, pues creo 
que nunca se habla tratado de 
manera central, aunque en 
muchas cintas, como en Mld- 
way, se hace una breve referen­
cia.

La historia gira alrededor de 
la familia Kawamura, una fami­
lia cuyos padres son origina­
rios del país del sol naciente. 
Pero que ya sus hijos son naci­
dos en los Estados Unidos, y, 
sobre todo, están muy Integra­
dos a su cultura. La hija más 
linda de la familia, Llly (Tamlyn 
Tomlta), se enamora de un no- 
Japonés, Jack Me Gurn (Dennls 
Quald), un Irlandés sindicalista, 
el cual es reclutado por el ejér­
cito de manera forzosa, bajo la 
amenaza de Ir a prisión por sus 
actividades relvlndlcatlvas, y 
que, por tanto, no puede hacer 
nada por su familia política.

Pero la denuncia es débil. SI 
comparamos estos campos de 
concentración con los que 
mantenía el Eje, resultan verda­
deros lugares de recreo. Yaque 
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toda una reiterativa tradición 
cinematográfica nos ha acos­
tumbrado que en un campo de 
concentración deben haber tor­
turas y muerte. Y aquí lo más 
denigrante es que le pide que 
firmen una declaración de re­
nuncias su calidad de súbditos 
del Emperador de Japón. Ade­
más, en cuanto a segregación 
racial también hemos visto co­
sas más terribles, sobre todo 
referidas a los negros. El mis­
mo Parker hizo una muy fuerte 
sobre ese tema, Mlsslssippi en 
llamas (1988). Pero la mayor 
discriminación a que asistimos 
es cuando un Santa Claus de 
tienda por departamentos se 
niega a atender a la hija de Jack 
por sus rasgos asiáticos.

La historia de los Kawamura 
es condimentada con el gre- 
mlallsmo de Jack. Pero es tra­
tado de una manera nostálgica 
que no logra convertirse en una 
verdadera denuncia. Lo más 
que le pasa a Jack es que cae 
bajo los cascos de un caballo 
de la policía y se le fractura un 
brazo.

Además, la historia de amor 
de Jack y Lily no presenta nin­
guna contradicción interna co­
mo para darle fuerza dramática. 
El amor de ellos es demasiado 
Ideal y lineal, tan solo afectado 
por las condiciones externas. 
Parker logró más intensidad en 
la relación de los dos 
muchachos que fueron a com­
batir a Viet-Nam en Alas de li­
bertad (Blrd, 1984).

En definitiva, lo que comien­
za como denuncia, uno teme 
que se convierta en apología. 
Los males del sistema apare­
cen como leves, transitorios y 
debidos a circunstancias histó­
ricas superadas y superables. 
Cuando Lily recibe a Jack, 
quien regresa Ileso de la 
guerra, al final de la película, 
nos Imaginamos que de ahora 
en adelante si disfrutarán del 
sueño americano. El cual no se 
puso en duda en el campamen­
to. Lo único que se puso en du­
da era si los japoneses- 
americanos podrían disfrutar 
de él. Duda que produjo la ex­
periencia de la segregación, 
que llevó al hermano de Lily, 
Charlie, el pitiyanqui comedor 
de hamburguesas y fanático 
beisbolero, a caer en una pato­
lógica búsqueda de sus ralees, 
en la forma de furlbundla pro­
nipona (¿Identidad nacional?).

No nos queda más que des­
pedirnos de este resbalón esté­
tico de Parker con una cursi 
lagrlmita, como la que derramó 
Lily por Hiroshima.

ELOY PASOLOBO

BIENVENIDO. AL PARAISO (Com» so» 
tho Paradla®). Estados Unidos, 1969. 
Guión y Dlr.: Alan Parker. Prod.: Robert. F. 
Colesberry. Jet. Prod.: John N.Smith. Dlr. 
Fot.: Mlchael Serezln. Escen.: Geoffrey 
Kirkland. Dlr. Art.: John Wlllett. Son.: 
Danny Mlchael. Mús.: Randy Edelman. 
Mont.: Gerry Hambllng. Asís. Dlr.: Aldrlx 
La'Aull Porter (Io), lan Foster Woolf (2°). 
Dlsñ. vest.: Molly Maglnnls. Oper. Cám.: 
Mlchael Roberts. Maq.: David Cralg 
Forrest. Peluq.: Paul Le Blanc. Castlng.: 
Sharl Rhodes, Todd Thaler. Scrlpt.: Lúea 
Koulmells. Intérp.: Dennls Quald, Tamlyn 
Tomita, Sab Shlmono, Shizuto Hoshl, 
Stan Egl, Ronald Yamamoto, Akeml Nishl- 
no, Naoml Nakano, Brady Tsurutani, Eliza- 
beth Gllllam, Shyree Mezlck, Caroline 
Junko Klng, Prultt Taylor Vlnce, Colm Me- 
aney, Becky Ann Baker, John Flnnegan, 
Takumaro Ikeguchl, Danny Kamekona, 
Joshlml Imal, Lenny Imamura, Goh Misa- 
wa, Sanae Hosaka, Shuko Akune, Keenan 
Shlmlzu, Dale Ishimoto, Shlnko Isobe, 
Mariko Fujlnaka, Fred Irinaga, Tad Hocino, 
George P. Wllbur, Alian Graf, Frank 
Trocha, Tríela L Campbell, Kelsy Whlte, 
Clnthla Aso. Eml Endo, Martan Mukoga- 
wa, Fran Luccl, John Jensen, John Maz- 
zocco. Inglés, subtlt. esph. Color. Dur.: 
2h. 10mln. Distribuye.: DIFox. Estreno.: 
03/07/91.

Corazón salvaje
Blg cióse upde fósforo al en­

cenderse. Un cigarrillo se con­
sume. Un Incendio. La bruja de 
El Mago de Oz. Largas y desola­
das carreteras entre Carolina 
del Norte, New Orleans y Te­
xas. Moteles de mala muerte. 
Todo esto conforma la imagina­
rla de la última película de Da­
vid Lynch, Corazón salvaje, ba­
sada en la novela de Barry Gif- 
ford La Historia de Sallor y Lu­
la.

Una sospecha muy fuerte me 
ha asaltado desde que vi este 
filme. Que Lynch está tratando 
de ajustar cuentas con la esté­
tica underground que dejó pen­
diente en su penúltima cinta. 
Terciopelo azul. AHI hablan 
muchas Insinuaciones que no 
se llegaban a rea izar y una 
dualidad no resue ta entre el 
bien y el mal.

En Terciopelo azul se insi­
nuaba un peligro terrible, casi 
cósmico, contrastando con 
una idílica ciudad de provincia 
norteamericana. Uno esperaba 
que los insectos, que devora­
ban subterráneamente un jar­
dín, fueran el símbolo de un 
mal radical que carcomiese la 
conciencia de una sociedad ex- 
teriormente sana y satisfecha. 
Pero resultaba que las cosas 
no eran asi, que nuestra imagi­
nación habla construido una 
historia mejor que la que el di­
rector nos ofrecía. Pues el mal 
se reduela a unos matones nar- 
cotraficantes y el bien era tan 
soso que uno no lo podía creer, 
estaba representado por un 
muchacho que habla jurado 
enfrentarse a los malhechores 
frente a una Iglesia.

Corazón salvaje comparte 
también una sensación de ame­
naza, no de tan grandes dimen­
siones, pero si es bastante 
efectiva. Los personajes de 
Sallor (Nicolás Cage) y Lula 
(Laura Dern), una parejita rebel­
de compuesta por un guapetón 
individualista y rockero y una 
exuberante chica alocada y 
conflictuada, son difíciles de 
clasificar, en principio, como 
ángeles, pero el desarrollo los 
va angelizando. Proceso que, 
sin dejar de ser lineal, se le va 
dando un toque humorístico al 
convertir a la parejita en loa 
buenos de un cuento de hadas, 
pero de una manera tan explíci­
ta, con clara referencia a El Ma­
go de Oz, que se torna cómico.

Aunque en menor grado, 
también aquí los personajes se 
quedan cortos. Uno espera 
más del mafloso Marceno San­
tos o del detective Johnle Fer- 
gunson, quien sólo es descrito 
con unas pinceladas de bonho- 
mla, pero del cual no se hace 
ninguna alusión a su mundo in­
terior, en la novela es un escrl- 

Corazón salva)®, de David Lynch.
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tor frustrado a quien siempre le 
acompaña Anatomía de la me­
lancolía de Burton. También el 
personaje encarnado por Isa- 
bella Roselllnl prometía un ma­
yor desarrollo. Le pasa lo mis­
mo que su Dorothy de Ter­
ciopelo— que prometía una 
calda en el abismo y no pasó de 
un resbalón en una escalera.

Quien logra definitivamente 
destacar es Bobby Perú, exce­
lentemente Interpretado por 
Willem Dafoe, un personaje 
grotesco y malhablado, muy si­
milar al Frank de Terciopelo— 
siempre en estos delincuentes 
retorcidos alcanza Lynch sus 
mejores logros. Perú es por­
nógrafo de origen vagamente 
latinoamericano con afición a 
los Juegos de manipulación y 
además, es atracador y asesi­
no. Y envuelve a Sallor y a Lula 
en una maraña de sentimientos 
encontrados.

También logra maestría Lyn­
ch en los ambientes enrareci­
dos, como la conversación de 
sobremesa en el hotelucho de 
Blg Tuna, con personajes vul­
gares, tarados y con el coro de 
unas obesas seml desnudas.

La historia logra estar mejor 
hilvanada que Terciopelo azul. 
Sobre todo, la estructura dra­
mática que va represando las 
obsesiones privadas hasta que 
se van recargando para prepa­
rar el gran final. Lamentable­
mente, el asalto en que Perú 
complica a Sallor no logra 
constituirse en el momento de 
la verdad, donde los discursos 
privados desembocan. Esto pa­
rece alcanzarse, pero eso hay 
que Inferirlo, luego de la pri­
sión de Sallor, cuando se reen­
cuentra con Lula y su hijo, y el 
hada buena convence a Sallor 
que su lugar está Junto a su fa­
milia.

Sobre lo que decldamente 
Lynch no tiene control es en 
las masacres. Imaginar que es­
tuvo bajo su dirección la estili­
zada amblentaclón vlctorlana 
de El Hombre Elefante. En los 
primeros segundos de la pelí­
cula tenemos que aguantar los 
sesos de Lemon, un asesino 
mandado por Marletta para que 

exterminase a Sallor. Y casi al 
final, la cabeza de Perú volando 
por los aires de un escopetazo 
y la mano del cajero asaltado 
desprendida y, como si fuera 
poco, robada por un perro 
callejero.

Sólo el clima general de'un- 
derground logra que perdone­
mos estos desafueros. Como 
perdonamos esa confusión 
entre los anos cincuenta y los 
sesenta que ya hablamos visto 
en Terciopelo azul. Confusión 
mental que parece que está 
muy de moda en Hollywood, 
pues también la hemos visto en 
la Insoportable Dlrty dancing.

Ya antes hablamos felicitado 
a Lynch por su evidente mejo­
ría en referencia al desastre es­
tético de Dune. Nos contenta­
mos de ver que el proceso de 
recuperación sigue progresan­
do. Ojalá podamos continuar 
este camino, con música de 
rock y blues, sobre desiertas 
carreteras, acompañando a 
Sallor y Lula a terminar de en­
contrar la forma de borrar los 
trazos de hechizo que la bruja 
mala todavía ha dejado sobre la 
dirección de Lynch.

ELOY PASOLOBO

CORAZON SALVAJE. (Wlld al HaartL Ea- 
tados Unidos, 1989. Dlr.: David Lynch. 
Guión.: David Lynch, basado en la novela 
de Barry G If ford. Cía. Prod.: Polygram/Pro- 
paganda. Prod.: Monty Montgomery, Ste- 
ve Golln, Jonl Slghvatsson. Dlr. Fot.: Fred 
Elmes. Escen.: Patricia Norria. Mont.: Du- 
wayne Dunham. Dlsfí. vest.: Amy Stofsky. 
Son.: Jon Huck.Mús.r Angelo Badalamen- 
tl. Castlng.: Joanna Ray. Intérp.: Nicolás 
Cago, Laura Dern, Willem Dafoe, Crispln 
G lo ver, Dlane Ladd, Isabella ñosselllnl, 
Harry Dean Stanlon, Grace Zabclskle. 
Inglés, subtlt. esph. Color. 35mm. Distri­
bución.: Blandea. Dur.: 2h. 05mln. Estre­
no.: 24107191.

The Doors
La película responde a la pre­

gunta ¿Quién era Morrison?; 
pero nos deja el vacío de no sa­
ber quien era él. Un film sin his­
toria centrado en las anécdotas 
de este poeta maldito: Incon- 
forme, estudiante de cine de la 
UCLA, le pone música de rock a 
sus poesías; se coloca con su 
grupo The Doors en el primer 
lugar del hit parade americano 
de los años sesenta. A partir de 
aquí el vendaval de una bestia 
escénica cargada de rabia y 
sensualidad gritando blasfe­
mias: Los niños están locos. 
Hay que cometer crímenes y 
fundar religiones. Matar al 
padre, fornicar con la madre. 
Promover orgías. Invocar a 
Dionisio. Es el aullido de un 
poeta cuyos conciertos son 
verdadera rebelión de los senti­
dos y de la moral; una bacanal 
donde él se ofrece en bandeja

saber por qué en un mundo que 
se despedaza a nuestro alrede­
dor. Allí es donde incide la pelí­
cula de Stone, en un frenesí 
apasionado y apocalíptico de la 
razón. Los conciertos son pre­
sentados como un huracán de 
energía, los auditorios conver­
tidos en turba vandálica y 
sobre el escenario Morrison co­
mo un Shamán despertándo­
nos de nuestro sueño pequeño 
burgués, agarrándose el pene 
para sentir que esta vivo; ilumi­
nándonos con sus escatolo- 
gías, humillándonos fervorosa­
mente, acusándonos de

The Doors, de Ollver Stone.

para ser devorado por muche­
dumbres histéricas. Es un Ido­
lo con conciencia de su condi­
ción de víctima y victimarlo. Lo 
confiesa: Yo les doy poesía y 
las adolescentes lo que 
quieren es mi verga. Una verga 
de espectáculo como las de 
Mallarmé.

Hay que ser fanático de Jim 
Morrison para sentir, más que 
entender, la furia, la violencia y 
el desequilibrio de The Doors; 
una música que pulsa el caos y 
el desorden, despierta la rebe­
llón y unas ganas de vivir sin 

“esclavos". El artista contra su 
público en una perversa rela­
ción de amor y odio; atentando 
contra todo, contra Dios, la fa­
milia, las buenas costumbres, 
los policías, el arte...

En este sentido la película 
de Stone es una ceremonia 
emocional, casi cataléptlca 
donde la música y las can­
ciones de Morrison llegan al 
desborde, sobrepasan la provo­
cación e Inflaman una visión de 
la libertad. El realizador le es 
fiel al biografiado y esa fideli­
dad desfigura la comprensión 
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del personaje. Lo asume sin In­
terpretarlo, sin escarbar signifi­
cados, lo deja desnudo en su 
propia anécdota; no obstante 
hace un aporte considerable en 
la comprensión de donde surge 
esa furia de Morrison, su pulsa­
ción fanática, su eterna adoles­
cencia. Y no basta explicarlo 
por la situación política de los 
artos sesenta: El malestar juve­
nil, la guerra de Vietnam, el fe­
nómeno del hlppismo. Stone 
viaja hacia las propias raíces de 
la civilización norteamericana. 
El film se abre con la figura de 
Morrison niño que junto a sus 
padres encuentran en una 
carretera un choque de auto­
móviles y heridos sus tripulan­
tes; en un carro iban blancos, 
en otro indios. Una metáfora de 
un sangriento choque cultural. 
La figura sangrante del viejo in­
dígena se convierte en un leit­
motiv que flota en la memoria 
de Morrison y asume esa figura 
del Shamán como padre e 
Incluso en una declaración de 
prensa dice que sus padres 
murieron. Esa vuelta a los orí­
genes, ese sentimiento de or­
fandad se revive en cada con­
cierto, Interceptados con imá­
genes de lagartos y desiertos; 
alucinaciones que recuerdan al 
Don Juan de Castañeda. De allí 
que Morrison convierta sus es­
pectáculos en auténticas cere­
monias religiosas, evocativas 
de rituales indígenas, donde 
las masas se convierten en tri­
bus danzantes alrededor de fo­
gatas. Incluso las coreografías 
diseñadas por Paula Abdul, la 
misma de Madonna, tienen los 
movimientos de danzas Indíge­
nas. Ese frenesí, esa catarsis 
de los conciertos de The Doors 
tienen para el realizador un 
sentido meramente religioso 
que Intentan resucitar una cul­
tura muerta. Es la barbarie de 
Morrison para enfrentar la con­
ciencia dormida por la civiliza­
ción del consumo.

Desconozco si el accidente 
presentado sea un verdadero 
recuerdo de Morrison o quizás 
Stone lo haya derivado del 
rostro sloux del cantante; pero 
no resulta descabellado presu­
mir que ese tipo de personaje 
tan típico de la sociedad norte­

americana encuentre su expli­
cación en la brutalidad como la 
civilización blanca exterminó la 
cultura de los indios america­
nos.

Esa constituye la auténtica 
lectura que Stone da al fenó­
meno Morrison. El resto es vol­
ver sobre los iconos culturales 
de los años sesenta: la vida 
extravagante, la experiencia de 
la droga, la familia alternativa, 
los excesos sexuales que no 
dan identidad personal sino 
que son estereotipos de la cul­
tura del rock de esa generación 
que pueden serle imputables a 
Janis Joplin, a Los Rolllng Sto- 
nes, a Lennon o a cualquier ído­
lo del rock.

Pero Oliver Stone sorprende 
por lo ambiguo de la apre­
ciación de esa rebelión juvenil. 
En la secuencia de la detención 
de Morrison por la policía apa­
rece el cantante envejecido d¡- 
ciéndole al joven que es un 
muchacho inteligente, sen­
sible, que esta confundido. Es­
to es una canallada. SI aparte 
de la apreciación de sicoanáli­
sis histórico, jungniano más 
concretamente, Stone de­
sarrollara argumentalmente la 
situación histórica de los años 
sesenta, su caos político, hu­
biese comprendido la rebelión 
de Morrison en sus verdaderos 
alcances y no fuese tan pater­
nalista. El realizador insiste en 
una película íntima sobre un 
personaje que en sí mismo es 
un suceso social y ello mella la 
solidez del film.

Como en sus anteriores fil­
mes, Stone evidencia un estilo 
duro, tosco, profundamente 
realista sin pulituras de luz ni 
preciosismos en los encuadres 
dejando que la realidad dé for­
ma plástica a la escena y en­
cuentra sus soluciones dramá­
ticas dentro de la propia coti­
dianidad. Crea en cada escena 
una situación álgida y vigorosa 
sin recurrir al montaje secuen- 
clal. Esa chatura formal se re­
vierte en una película de pro­
funda veracidad; describe con 
fuerza los Interiores de las ca­
sas, las amblentaclones. Los 
personajes se mueven dentro 
de sicologías de cliché, solo 

por su extravagancia personal 
Morrison resulta insólito, aun­
que la interpretación de Val Kil- 
mer como Morrison es un ver­
dadero desastre, se le siénte 
que intenta imitaraalguien, ser 
otro y eso en el cine es impo­
sible, se es o no se es; además 
no tiene ni su belleza ni su sen­
sualidad. Su parecido termina 
por distanciarlo del verdadero.

Lo que resulta atronador y 
una verdadera experiencia de 
rock duro es la puesta en esce­
na y el movimiento de la cáma­
ra en los conciertos de The Do­
ors. En espacios cerrados, mul­
titudes aullantes, sombreadas, 
contrapunteos de picados y 
contrapicados, cámaras subje­
tivas y unos traveHings pre­
ciosos capaces de desplazarse 
a velocidades insólitas dentro 
del público que en definitivas 
cuentas es el verdadero perso­
naje del concierto. La manera 
como están filmados estos 
conciertos crea una sensación 
de desahogo emocional, de 
pálpito brutal de los sentidos, 
el caos en su máxima expre­
sión de belleza, imágenes grita­
das de una generación que revi­
ve en la pantalla. Es lo más her­
moso de la película, capaz de 
sumergirlo a uno en un vértigo 
emocional, drogarse con la mú­
sica, sentirla con la violencia 
de un cable pelado, sentir que 
se quema la sangre. Se puede 
ver con los ojos cerrados. La 
voz de Jim Morrison...

DAVID SUAREZ

THE DOORS. Estados Unidos, 1990. Dlr.: 
Oliver Stone. Guión.: J. Randal Johnson y 
Oliver Stone. Prod.: Carolco. Dlr. Fot.: Ro 
bert RIchardson. Escen.: Barbara Llng. 
Dsño. Vest.: Marlene Stewart. Mont.: Da­
vid Brenner, Joe Hutshlng. Son.: Klm 
Waugh, Mark Lanza, Scott Hecker. Mús.: 
Diversa. Intérp.: Val Kllmer, Meg Ryan, Ke- 
vln Dlllon, Frank Whaley, Kyle 
MacLachlan, Bllly Ido!. Dennls Burkley, 
Josh Evans, Mlchae! Madsen, Mlchael 
Wlncott, Kathleen Qulnlan, John Dens- 
more, Gretchen Becker, Jerry Sturn, Sean 
Stone, Kendall Delchen. Inglés, subtlt. 
esph. Color. 35mm. Distribución.: Bland­
ea. Dur.: 2h. 20mln. Estreno.: 05X)6AJ1.

Durmiendo con el 
enemigo

La luna de miel debería ser 
una proyección o modelo ideal 
de la vida conyugal que le si­
gue. Esto por lo general no es 
así, y menos para Laura Burney 
quien en realidad se ha casado 
con un paranoico.

Es obvio que Joseph Rubén, 
más que profundizar en los 
conflictos que generarían los 
personajes de una trama de es­
te tipo, realza los recursos 
narrativos en pos de las necesi­
dades requeridas para la crea­
ción de suspenso, planteado 
aquí como el fin mismo del dis­
curso. De este modo, los 
conflictos aparecen en la medi­
da en que aportan a la evolu­
ción de tal suspenso.

En la primera parte se nos 
muestra el tipo de relación que 
llevan los esposos Burney (Ju­
lia Roberts y Patrick Bergin), en 
la cual, la obsesiva personali­
dad de Martin ejerce una conti­
nua presión psicológica sobre 
Laura. En la segunda parte se 
producen secuencias paralelas 
de la nueva vida adoptada por 
Laura tras su escape y la bús­
queda por parte de su esposo, 
que convergen en una secuen­
cia final manejada con gran agi­
lidad y en donde todos los ele­
mentos alcanzan su mayor

Durmiendo con el enemigo, de Joseph Rubén.
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Estamos todos bien
(o "el día que Umberto D de­

cidió Ir a visitar a Rocco y sus 
hermanos")

El año pasado Cinema Para- 
dlso de Gluseppe Tornatore 
logró un aceptable éxito de ta­
quilla con la historia de un di­
rector famoso que volvía a su 
pueblo para el entierro del pro- 
yecclonlsta que le había ense­
nado a amar al cine. Así conta­
da la historia suena atractiva 
pero cuando a la misma se le 
agregaban la ceguera del ami-

justificando los huecos en las 
historias de sus hijos con pro­
ductos de su fantasía. Pero 
más allá de todo eso lo preocu­
pante es que al filo de su se­
gunda película de notoriedad 
alguien confunda a Tornatore 
con un director que tenga algo 
que decir y lo totalmente acce­
sorio se tome por esencial. Por­
que la vejez puede ser terrible o 
provechosa, triste y alegre, pe­
ro en todo caso está muy lejos 
de ser esta edulcorada farsa 
que se le propone al especta­
dor. Llevando las cosas al 
extremo y aplicando a la pelícu-

expreslón: la cámara subjetiva, 
el montaje rápido de los planos 
en combinación con la banda 
sonora que incluye ruidos de 
golpes fuertes; refuerzan el 
terror producido por la presen­
cia de Martin.

El tratamiento dado a las 
imágenes creo que fue acerta­
do considerando los propósi­
tos de Rubén para este film. 
Sin embargo, es lamentable 
que el director no evitara caer 
en la típica resolución de los 
films de este género: la víctima 
mata al verdugo, pero no de un 
balazo sino de tres. Este, que 
supuestamente yace muerto, 
retoma de forma inesperada su 
último aliento para asustar a 
Laura, cuyo grito nos produce 
el último susto de la película. 
Me vienen a la mente la muerte 
de Arnold Schwarzenegger en 
Termlnator, que no se muere 
nunca; de Glenn Cióse en 
Atracción Fatal, quien después 
de herida, golpeada y ahogada, 
resucita para un último intento. 
No sé por qué esta fórmula tan 
gastada sigue siendo utilizada 
y particularmente en esta pelí­
cula, ya que no aporta nada y 
debilita un tratamiento elabora­
do con esmero.

CRISTINA PEREZ SAN LUIS

DURMIENDO CON EL ENEMIGO (Sle- 
•plng wlh tho «nemyX Estados Unidos, 
1991. Dlr.: Joseph Rubén. Guión.: Ronald 
Bass, basada en la novela de Nancy Price. 
Prod.: Leonard Goldberg. Prod. e/ec.: 
Jeffrey Chernov. Dlr. fot.: John W. 
Undley. Mús.: Jerry Goldsmith. Mon.: Ge- 
orge Bowers. Intérp.: Juila Roberts, 
Patrlck Bergin, Kevin Anderson. Comp. 
prod.: Twenthy Century Fox. Inglés, sub. 
espA. Color. 35mm. Dur.: 1 h. 15min. Distri­
buye.: DIFox. Estreno.: 01/05S1.

Estamos todos bien, de Gluseppe Tornatore.

go y el Insoportable tono 
"retro” y seudo nostálgico que 
el director le Imponía al tema la 
cosa se ponía poco menos que 
Insoportable. La debilidad no 
estaba para nada en la historia 
sino en la decidida voluntad de 
Tornatore de hacer de cada es­
cena un pretexto para el llanto.

Esta estrategia parece haber 
rendido sus frutos y Tornatore 
Insiste y persiste. En este caso 
de nuevo se trata de un viaje: el 
que emprende el septuagena­
rio Mastrolannl para visitar a 
sus hijos que por un motivo u 
otro no lo han visitado a él du­
rante las vacaciones y a los que 
por carta o por teléfono, sabe 
en excelente posición. El viaje 
sin embargo Irá demostrando 
al espectador que el exitoso 
político es apenas un segun­
dón sin futuro, que la exitosa 
modelo es una madre soltera, 
que un hijo ha muerto y que la 
feliz esposa vive, en los hechos 
separada. Podría pensarse que 
el libreto ha tenido la pre­
caución de no ser tan lineal, pe­

ro no, Tornatore tiene de sus 
espectadores la misma opinión 
que de sus protagonistas, y si 
estos no pueden sobrepasar un 
coeficiente Intelectual medio 
menos lo podrá ese enemigo 
Invisible que por error u obliga­
ción tuvo que pagar su entrada. 
El esquema es tan previsible 
como original y se repite por el 
número total de hijos: Ablega­
da a la ciudad donde vive el hi­
jo. B/búsqueda del mismo. 
C/encuentro y alegría. D/partl- 
da. E/alIvIo del hijo que cree ha­
ber engañado al padre.

Como bien habrá adivinado 
el lector todo termina con una 
reunión en la que el padre des­
cubre que todo era mentira. 
Hay muy poco, para decir de 
esta película, apenas a veces 
un toque de Ironía (como el del 
político que recita un discurso 
ajeno en un cuarto empapelado 
de caras que lo miran) o la opor­
tunidad para que Mastrolannl 
sea ese gran actor que siempre 
fue forzando a sus Interlocuto­
res a fingir un falso Interés o 

la su propia lógica no debiéra­
mos tener del propio Tornatore 
una opinión mejor que la que él 
pretende vendernos de sus pro­
tagonistas. SI aquellos engaita­
ban a su padre para Intentar ha­
cerlo feliz, el director pretende 
engahar a sus espectadores 
helándoles creer que su histo­
ria es verosímil.

HECTOR CONCARI

ESTAMOS TODOS BIEN (Slanno tullí b«. 
ne). Halla-Franela, 1989. Dlr.: Gluseppe 
Tornatore. Guión.: Gluseppe Tornatore y 
Tonino Guerra. Prod.: Angelo Rizzoll. 
Prod. e¡ec.: Mario Cotone. Dlr. fot.: Blasco 
Glurato. Oper. cám.: Claudio Morabito. 
Vest.: Beatrlce Bordonl. Dlr. ert.: Andrea 
Crlsantl. Escen.: Nello Glorgettl. Mús.: 
Ennlo Morrlcone. Edlc.: Mario Morra. 
Asís, dlr.: (1er) Gluseppe Glgllettl. Ma- 
qulll.: Maurlzlo Tranl. Scrlpt.: Egle Guarí- 
no. Peluquera.: Ennlo y María Cascloll. In- 
térp.: Marcello Mastrolannl, Mlchélo Mor­
gan, Marino Cenna, Roberto Noblle, Vale­
rla Cavall, Norma Marlelll, Antonella Attl- 
II, Glorglo Ubassl, Fablo lelllnl, Gloacchl- 
no Clvllettl, N Ico la DI Pinto, Suzanna 
Schemmarl, Salvatore "Tolo" Cáselo. Ita­
liano, sub. espaA. Color 35 mm. Dur.: 2h 
9mln. Distribuye.: DIFox. Estreno.: 
12/6/91.
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ser complementarlos y ser el 
contrapeso el uno del otro, pe­
ro también es necesario, para 
poder analizar esta dualidad 
cuidadosamente, deslastrar al 
tema de todo ribete policial.

No es extrafto que el tema de 
los famosos mellizos Mantle, 
dos talentosos cirujanos cana­
dienses especialistas en esteri­
lidad femenina haya tentado a 
David Cronenberg un realizador 
de films de horror ascendido a 
la categoría de “autor” merced 
a una sórdida visión del mundo 
no exenta de bríos imaginati­

Ext rañas relaciones, de David Cronenberg.

Extrañas relaciones
Los mellizos siempre repre­

sentaron una fuente temática 
Interesante para el cine. Gene­
ralmente este Interés se desvió 
hacia el campo policial o de 
suspenso (véanse The dark 
mlrror [1946] de Robert Slod- 
mak, The other [1972] de Robert 
Mulllgan, o Slsters [1973] de 
Brlan De Palma) posiblemente 
porque las posibilidades que 
daban dos personajes con la 
misma cara e Intenciones muy 
opuestas eran muy difícilmen­
te descartables. El tema, sin 
embargo es mucho más 
amplio. ¿Hasta dónde llega el 
yo de uno y otro de los herma­
nos gemelos? ¿Hasta dónde 
llega su diversidad? La riqueza 

rde los films anteriormente 
«mencionados estaba en rozar, 
-siquiera fugazmente el tema de 
ana sola personalidad con dos 
esmergenclas, una buena y la 
ootra mala o si se prefiere, el de 
dios personalidades opuestas 
p»ero no autosuflclentes. Para 
ell cine los gemelos necesitan 

vos. Para Cronenberg nada es 
Igual a su manifestación apa­
rente: sus Scanners en 1981 
son seres humanos capaces de 
leer la mente y controlar a sus 
congéneres, su Vldeodrome de 
1983 Introduce una extraña mu­
tación humana de la mano de 
videos piratas que Invaden el 
mercado, el visionario de La zo­
na muerta, 1983 es un ser como 
los demás pero puede prever el 
futuro. Este negro universo lle­
va en sí algo más que una mera 
veta genérica. Cronenberg pre­
fiere ahogar su talento en cabe­
zas que saltan por los aires, 
cuerpos que se abren y otras 
viscosidades que llegan a su 
cumbre en dos de los films más 
literalmente asquerosos de los 
últimos tiempos: el remake de 
La mosca (1986) en el que Jeff 
Goldblum vomitaba en primer 
plano su liquido digestivo 
sobre los alimentos que Iba a 
consumir y The brood (1979) en 
el que mujeres mutantes devo­
raban a sus fetos y otras belle­
zas similares.

Afortunadamente para el es­
pectador este film de 1988, al­
go tardíamente estrenado en 
nuestro país, parece abordar el 
tema más en su sordidez real 
que en la artlflclosldad gratuita 
que Cronenberg ha preferido 
hasta ahora. Los doctores 
Mantle son inconcebibles el 
uno sin el otro. Su total seme­
janza los ha llevado a una exito­
sa aunque desigual asociación 
de trabajo en la que se pueden 
Intercambiar apariciones en 
Juntas, consultas e Incluso y 
por qué no en encuentros amo­
rosos. Esta división no es ar­
bitrarla: Elliott es el supremo 
estratega, el audaz relaclonlsta 
público y el Impecable Don 
Juan que generalmente abre el 
camino a su hermano Beverly, 
más tímido y retraído, que pre­
fiere desde el laboratorio sen­
tar las bases para la proyección 
de la pareja. Esta dualidad 
fortaleza-debilidad, seguridad- 
duda, bondad-maldad es ape­
nas aparente: los hermanos se 
necesitan uno a otro y la posi­
bilidad de enamorarse de una 

paciente que ambos compar­
ten (Genevieve Bujold) hace 
tambalear y derrumbarse una 
unidad tácita e indiscutible. La 
ruptura de la pareja hace que la 
personalidad Elliott-Beveríy ha­
ga agua por los cuatro costa­
dos desintegrando todos sus 
logros y catapultándolos hacia 
la droga y la muerte.

El film reposa en un altísimo 
porcentaje en la actuación de 
Jeremy Irons quien logra la pro­
eza de diferenciar para el es­
pectador ambos personajes sin 
necesidad de recurrir a indica­
ciones exteriores. Cronenberg 
aprovecha al máximo esta ca­
pacidad de Irons y sabe acen­
tuar su tema predilecto. Nada 
es Igual a lo que parece, un 
rostro visto de perfil puede re­
velar en su otra cara las cicatri­
ces de su lado oscuro como le 
ocurre a la actriz que compren­
de que no puede sino rela­
cionarse con los dos hermanos 
y no con uno solo. Por una vez 
el director parece dueño de su 
talento y no victima de él (su 
tendencia a la “viscosidad" 
aparece apenas en una revela­
dora pesadilla en la que Bujold 
Intenta dividir a dos hermanos 
siameses comiéndose el cartí­
lago que los une).

Extrañas relaciones podría 
bien ser señalado como una 
culminación de lo que Cronen­
berg ha venido haciendo en 
más de una década de trabajo. 
Unido a su falta de morbosidad 
gratuita, el director parece do­
minar su relato (que en ante­
riores entregas Invariablemen­
te derivaba hacia lo trivial) y, 
más Importante, por una vez 
hay un atisbo de comprensión 
entre sus personajes. Tal vez al 
filo de la madurez, el universo 
de este autor a pesar de todo 
tenga algún significado más 
allá del rechazo visceral que 
sus anteriores films genera­
ban.

HECTOR CONCARI

EXTRAÑAS RELACIONES (Dead RlngaraX 
Canadá, 1988. Dir.: David Cronenberg. 
Guión.: David Cronenberg y Norman Snl- 
der. Dlr. de Fotografía: Peter Suschltzky. 
Son.: Bryan Day. Moni.: Ronald Sanders. 
Mús.: Howard Shore. Dlsñ. vest.: Denise 
Cronenberg. Productores.: David Cronen­
berg, Marc Boyman. Intérp.: Jeremy Irons, 
Genevieve Bujold, Heidi von Pallesque, 
Barbara Gordon, Stephen Lack, Nlck 
Nichols. LynnCormack. Damlr Andrel. Mi­
riam Newhouse. Distribución.: DI Fox. Du­
ración.: 1h. 53min. Estreno.: 05/06/91.
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Filmada en la República Do­
minicana, el centro de La Haba­
na hábilmente reconstruido, 
vemos prácticamente una sola 
calle, a todas horas del día pero 
la fachada de las tiendas, de 
los casinos, de los restoranes 
se los ve Inertes, artificiales, 
sin el peso y el encanto que 
Impregna el tiempo de lo vivi­
do. Las desteñidas Imágenes 
de la ciudad como el famoso 
malecón y otras vistas panorá­
micas que engloban a la ciudad 
filmadas In sltu recientemente 
y que aparecen Intercaladas a

Havana
Havana de Sldney Pollack 

pasó desapercibida por la car­
telera capitalina, y ni siquiera la 
presencia de Robert Redford 
logró mantenerla a flote. Du­
rante la función habrían unas 
15 personas, factor que Incidió 
globalmente en un fiasco de ta­
quilla. Uno hubiera pensado 
que serla vista por parte de la 
colonia cubana, independiente 
de la Ideología, aunque fuera 
sólo por simple curiosidad. El 
por qué de tan crasa Indiferen­
cia no se explica. En su mo­
mento habría sido interesante 
sondear la opinión a la salida 
del cine para oir los comenta­
rios que se convierten luego en 
cadena de recomendación.

Havana sin ser una obra tras­
cendental mereció ser acogida 
con mejor benevolencia: la tra­
ma está bien llevada y la acción 
no decae. Pollack tampoco es 
ningún improvisado, dejándo­
nos a lo largo de su carrera un 
curriculum más que interesan­
te (Baile de ilusiones, 1969; 
Nuestros años felices, 1973; 
Africa mia, 1985.

Se le ha comparado con Ca- 
sablanca por la similitud de las 
situaciones, pero la saga de un 
solitario y bohemio playboy 
inclinado al juego y a la aventu­
ra (Robert Redford) en los últi­
mos días de la Cuba de Batista 
es sólo un pálido ápice de 
aquél clásico del cine. Los 
años han sido inclementes pa­
ra con Redford. Su rostro 
poblado de arrugas y el pelo te­
ñido de zanahoria se magnifi­
can sobre todo en los primeros 
planos. Pero este otoñal de su 
físico encaja perfectamente 
con el personaje: cínico, melan­
cólico y un eterno perdedor en 
el amor. Su contraparte, la nór­
dica Lena Olin (La Insoportable 
levedad del ser, Enemigos) no 
es una Ingrid Bergman, tampo­
co pretende serlo, carece del 
carisma inherente para que am­
bos se fusionen en la química 
del amor.

Havana, de Sldney Pollack.

Dirigida con virtuosismo téc­
nico, apoyada por una estupen­
da fotografía y sugerente musl- 
callzación, la principal falla ra­
dica en la caracterización de 
los personajes, más aún los se­
cundarlos, todos ellos estereo­
tipados: el militar, el dueño del 
casino, ministros corruptos.

¿Estaremos condenados a 
que los americanos siempre 
perciban asi a los latinos? De 
tanto vernos de esa forma en la 
pantalla terminaremos por cre­
er que asi somos.

Asimismo resulta inconvln- 
cente la actitud del esposo 
(Raúl Juliá) un adinerado terra­
teniente de la vieja guardia cu­
bana que se acopla a los revo­
lucionarios para derrocar al dic­
tador. Sus motivaciones no es­
tán lo suficientemente explaya­
das. 

lo largo del film no correspon­
den a La Habana vibrante y co­
lorida de 1958.

El final muy a lo Casablanca 
(quizás sea un homenaje de 
Pollack a Curtlz), a diferencia 
que es el héroe que parte y no 
la heroína. Redford regresa a 
La Florida después de haber 
salvado la vida al marido de su 
amante quien decide junto a 
ella permanecer en Cuba.

Ya en Key West, cuando Red­
ford se pasea por el borde del 
mar y divisa a ratos la Isla en le­
janía piensa en voz alta su de­
seo que algún barco la traiga 
nuevamente a él. La espera es 
infructuosa y vencido por la 
nostalgia comprende que su 
aventura no ha sido en vano y 
que el amor modificó por fin y 
para siempre su vida. Es aquí, 
en estos cinco minutos finales, 

los mejores del film cuando Ha­
vana tiene razón de ser.

LUIS SEDGWICK BAEZ

HAVANA. Estados Unidos, 1990. D/r.; Syd- 
ney Pollack. Guión.: Judlth Rascoo, David 
Rayfleld, basada en una Idea original de 
Judlth Rascoe. Prod.: Mlrago para Univer­
sal. Dlr. Fot.: Owen Rolzman. Escen.: Te- 
rence Marsh. Dlsfl. Vest.: Bernia Pollack. 
Mont.: Fredrlc Stelnkamp, Wllllam Steln- 
kamp. Son.: Don Brown. Mús.: Dave Gru- 
sin. Intérp.: Robert Redford, Lena Olln, 
Alan Larkln, Raúl Julia, Tomas Mlllan, Da- 
nle Davls, Tony Plana, Betsy Brantley, Li­
sa Cutter, Richard Farnsworth, Mark Ry- 
dell, Bernia Pollack. Inglés, subtlt. espfi. 
Color 35mm. Distribución.: Blandea. Dur.: 
2h. 20mln. Estreno.: 17/04/91.

La hoguera de las 
vanidades

El retorno de Brian De Palma 
a nuestra cartelera lo lleva aca­
bo con el sustento de una nove­
la que habla sido suficiente­
mente reconocida por el públi­
co norteamericano. Tom Wolfe 
el mordaz autor de la novela, de 
quien apenas si hablamos leído 
La palabra pintada, ya se nos 
presentaba como un lúcido 
cronista del mundillo Intelec­
tual neoyorquino. Para La ho­
guera de las vanidades también 
ubica como escenario la 
ciudad de Nueva York.

El evidente éxito de la novela 
no podía dejar de atraer a otro 
buscador de éxitos como lo es 
Brian De Palma. El cineasta, de 
quien no podemos decir que 
sea un observador Irónico de la 
realidad, despliega en esta oca­
sión buena parte de su bagaje 
formal para lograr alguna dosis 
del temperamento Irónico que 
requiere la historia. En esa 
Nueva York multlfacétlca de­
sarrolla un mosaico de estereo­
tipos que se suponen descri­
ben de un modo esquemático 
los múltiples factores que com­
ponen el conglomerado social 
norteamericano, para más se­
nas neoyorquino. El film corpo­
rifica estos elementos de­
sarrollándolos sobre un tono 
Jocoso que manipula a los per­
sonajes y sus acciones.
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Quizás uno de los elementos 
más Interesantes del film sea 
el que se refiere al tratamiento 
de los personajes. Estos han si­
do desarrollados sobre una cla­
ve de humor, donde se expo­
nen, de acuerdo a necesidades 
narrativas, mayor o menor gra­
do de Ironía o aun de sarcasmo. 
Este modus operandl del autor 
se revela con claridad en el de­
sarrollo de personajes como 
María, la frivola amante de 
Sherman, en el oportunista re­
verendo o bien en ese divertido 
acoplo de banalidad y estupi­
dez que es Judy, la esposa de 
Sherman. En el caso del juez el 
tratamiento se enfoca de modo 
menos sarcástico que el tono 
general del film que se marca 
con el propio Sherman McCoy. 
Esta manera de tratar los per­
sonajes elabora un discurso 
donde apela a la Identificación 
con algunos de los personajes 
en contradicción con otros.

Resulta evidente la proposi­
ción moralizante que se ha 
planteado el director, cues­
tionando de forma Ingenua los 
modelos preestablecidos por la 
sociedad norteamericana ac­
tual. Sin embargo, en la evolu­
ción del film, una suerte de 
sentimiento pudoroso logra 
desvanecer esa mínima densi­
dad que propone la historia, 
convlrtlendo una reflexión en 
torno a la decadencia ética que 
trastorna la sociedad esta­
dounidense en un discurso su­
perficial y fútil apoyado en la 
moral y las buenas cos­
tumbres. La película, como ha 
sido desarrollada por su autor, 
posee un esquematismo con­
ceptual de naturaleza tal que 
haría majadera cualquier refe­
rencia nuestra acerca de la 
ausencia de una sustanciosa 
revisión de los mecanismos so­
ciales que establecen, posibili­
tan y mantienen ese deterioro 
ético que aún De Palma advier­
te.

De este exiguo desarrollo 
analítico, De Palma sólo podía 
concebir una proposición Ind • 
vidual ética que podemos resu­
mir en no tocar nada y acatar 
los Diez Mandamientos- En es 
te orden de Ideas pareciera que 
la postura del autor se halla ll

La hoguera de las vanidades, de Brlan De Palma.

feralmente expllcltada en la filí­
pica que recita el Juez a sus re­
gañados Interlocutores.

La hoguera de las vanidades 
es otra de esas tantas pelícu­
las, muy gringas por lo demás, 
que abordan los problemas so­
ciales como un asunto mera­
mente Individual, abstrayendo 
cualquier Incómoda referencia 
a las determinantes que Influ­
yen en la conformación de este 
entorno y, obviamente, del pro­
pio Individuo.

Una vez más De Palma nos 
brinda un film Interesante en 
su aspecto técnico, lo que nos 
trae por enésima vez a la consa­
bida discusión acerca déla per­
tinencia del gasto millonario 
para realizar un discurso que 
resulta sólo técnicamente bien 
resuelto.

Para cualquiera de nosotros 
resultarla licito preguntarse, si 
vale la pena el desembolso del 
precio de la entrada para es­
cuchar el discurso moralista- 
pedagógico como el que nos 
declan nuestras abuelas y tías 

mayores. Con una cámara más 
ágil, eso si.
ISABEL GONZALEZ

LA HOGUERA DE LAS VANIDADES. (Tha 
bonflr, of tha Vanltlas). Estados Unidos, 
1990. Dlr.: Brlan De Palma. Guión.: Micha- 
el Crlstofer, basada en la novela de Tom 
Wolfe. Prod.: Brlan De Palma. Prod. e¡ec.: 
Peter Guber y Jon Peters. Co-Prod.: Fred 
Caruso. Dlr. fot.: Vllmos Zslgmond, A.S.C. 
Oper. cámj Doug Ryan. Dlsñ. vest.: Ann 
Roth. Dlr. art.: Peter Landsdown Smith. 
Greg Bolton. Mús.: Dave Grusln. Moni.: 
David Ray y Bill Pankow. Asís, dlr.: Chrls 
Soldo (1°X Richard Patrick (2% Casting.: 
Lynn Stalmaster. Intérp.: Tom Hanks, Bru­
ce Wlllls, Melanle Grifflth, Klm Cattrall, 
Saúl Rublnek, Morgan Freeman, John 
Hancock, Kevln Dunn, Clifton James, 
Louls Glambalvo, Bailón Heyman, Nor­
man Parker, Donald Moffat, Alan Klng, 
Beth Broderlck, Kurt Fuller, Adam Le- 
Fevre, Richard Ubertlnl, Andre Gregory, 
Mary Allce, Robert Stephens. Marjorle 
Monaghan, Rita Wllson, Klrsten Dunst 
Troy Wlndbush, Patrick Malone. Comp. 
Prod.: Warner Bros. Inglés, sub-tlt. esph. 
Color. 35mm. Dur.: 1h. 43mln. Distribuye.- 
DIFox. Estreno.: 29/05S1.

El proceso final
Una batalla a muerte entre 

dos abogados... Pero eran 
padre e hl¡a en la lucha. Esto 
suena a algo sensaclonalista, 
pero asi es anunciada esta pelí­
cula en la cartelera cinema­
tográfica. Además de tener a 
Gene Hackman, que es un ex­
celente actor, como garantía 
junto a Mary Elizabeth Mastran- 
tonio.

En realidad es el enfrenta­
miento entre padre e hija o más 
bien es el reto de una hija a su 
padre y la única muerte es la de 
la madre que fallece al finalizar 
el primer encuentro de ambos 
en la Corte, victima de una em­
bolia (cosa que según la aclara­
ción, tarda años en formarse), 
esto como el toque melodramá­
tico que faltaba.

Pero, ¿quiénes en realidad 
se enfrentan? Por un lado tene­
mos a un padre de la genera­
ción de los sesenta que hasta 
estos noventa mantiene una 
lucha por justicia en las masas
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zas, se reconocen errores, y en 
la complicidad de ambos triun­
fa la justicia para los desampa­
rados descubriendo asi las ali­
mañas de las pirañas corporati­
vas. Pero vale la pena ver la ca­
ra de asco que Mary Ellzabeth 
Mastrantonlo le pone a su ex­
amante y superior en ese mo­
mento, alias el "granuja corpo­
rativo” como le dice su padre, 
porque simplemente simboliza 
todo el desprecio que se pueda 
tener.

El proceso final, de Michael Apted.

EL PROCESO FINAL (Ciaos Actlon). Esta­
dos Unidos, 1990. Dlr.: Michael Apted. 
Qulón.: Carolyn Shelby, Chrlstopher 
Ames y Samantha Shad. Prod.: Ted Fleld, 
Scott Kroopf y Robert W. Cort. Edlt.: lan 
Crafford. Dlr. Fot.: Conrad L Hall, A.S.C. 
Oper. Cám.: Todd Henry. Dlsfl Vest.: Rita 
Ryack. Dlr. Art.: Mark Blllerman. Mús.: Ja­
mes Homer. Mez. Son.: Michael Evje. 7 o 
Asís. Dlr.: Marty Ewlng. Maq.: Steve 
Abrums. Peluq.: Manny Mlller. Etec. Esp.: 
Tom Slnd'clch. Scrlpt.: Judl Townsend. 
Castlng.: Lora Kennedy y Linda Lowy. In- 
térp.: Gene Hackman, Mary Ellzabeth 
Mastrantonlo, Colín Frlels, Joanna 
Merlln, Larry Flshburne, Donald Moffat, 
Jan Rubes, Matt Clark, Fred Dalton 
Thompson, Jonathan Sllverman, Joan Me- 
Murtrey, Anne Ellzabeth Ramsay, David 
Byron, Tlm Hopper, Robert David Hall, 
Ren Reynolds, Wood Moy, Víctor Talmad- 
ge, Jen Grantham, Ha]na O. Moss, Ablgall 
Van Alyn, Gregory B. Goossen, Gretchen 
Grant, Richard Zltrln, Ellzabeth Montl, 
Judge John Dearman, Carolyn Reynolds 
H ajera, Carolyn Shelby, James Van Har- 
per. Inglés, sub. espfi. Color, 35mm. Dur.: 
1h. 45mln. Distribuye: DIFox. Estreno.: 
12J06AJ1.

oprimidas, que Incluso ha teni­
do un reconocimiento oficial al 
aparecer en la portada de una 
Importante revista, su bufete 
se ha forjado y ha ganado ca­
sos de ratón vs. león, y parece 
que para reforzar su postura 
"amplia” o quizás "revo­
lucionaria” le colocaron en su 
equipo de trabajo a una les­
biana y a un negro que resulta 
ser su mejor amigo. Por otro la­
do está su hija que parece ser 
un producto de los ochenta, es 
una excelente litigante perte­
neciente a un prestigioso bufe­
te cuyos clientes son grandes 
empresas, o sea los sempiter­
nos enemigos de su padre, y en 
contrapartida le colocaron a un 
rublo y elegante jefe junto con 
un equipo de impecables eje­
cutivos.

El motivo, objetivamente, 
por el cual se enfrentan es por 
una demanda hecha a una im­
portante compañía automotriz 
(Argo) por la Imperfección de 
un modelo que con un ínfimo 
Indice de posibilidades estalla, 
pero suficiente para que exista 
un demandante sobreviviente a 

tal catástrofe y lo represente 
Mr. Ward; y por supuesto que 
en la defensa esta Miss Ward 
que tiene la oportunidad de ser 
ascendida a soda de su bufete 
si gana el caso. Pero esto 
queda simplemente como el 
contexto, como un excusa para 
que la hija enfrente a su padre 
en un terreno donde no sea él 
quien fije las reglas, donde ella 
pueda demostrar que es una 
excelente abogada a pesar de 
tener al Idolo de su padre al la­
do. Realmente hay un resenti­
miento por cierto abandono de 
su madre y de ella, cosa que él 
justifica por que "estaba muy 
ocupado salvando el mundo”, 
pero más aún lo acusa por las 
Infidelidades cometidas, cosa 
que hasta el día de hoy no per­
dona.

La reconciliación tiene que 
ocurrir. Pero antes hay una 
reflexión de ella en un solitario 
encuentro, acompañado de una 
música para llorar o que por lo 
menos a los insensibles se les 
arrugue el corazón, frente al 
mural de su madre que dejó sin 
acabar. Luego se liman aspere-

Aún se puede tener fe en la 
Justicia. Finalmente padre e hi­
ja bailan en una promesa pen­
diente a la difunta madre. 
“Happy end”. Lográndose asi 
una película media (que no ter­
mina de una vez de ser mala), 
transparente para ser alec­
cionadora de una manera más 
directa, que debe ser vista por 
padres e hijos para reconside­
rar sus tirantes relaciones, dig­
na de verla en casa un domingo 
por la televisión, y preguntar­
nos (¿si acaso?) por qué 
tendría una censura "B” para 
mayores de doce anos.

PAULA SEGOVIA

Mi querido intruso
La avasallante actuación de 

Richard Dreyfuss, ese versátil y 
carlsmátlco actor que Irrumpe 
cual torbellino en la Intimidad 
de una familia Italo-americana 
convirtiéndose en el hilo con­
ductor de sus vidas, es con su 
presencia desbordante de vita­
lidad y simpatía que MI querido 
Intruso permite reconciliarnos 
con el mundo.

Muchos anos atrás ya nos 
habla sorprendido con El 
aprendizaje de Duddy Kravltz 
representando a un adolescen­
te judio-canadiense de compor­
tamiento personal e Indepen­
diente, un modo de ser que se 
fue acentuando con matices en 
el resto de sus películas. Des­
pués de pasar por un periodo 
de drogas y alcohol logró recu­
perarse. Su talento y energía 
permanecen Intactos. No hay 
un toque falso en MI querido 
Intruso del sueco Lasse Halls- 
tróm, ni en las situaciones, ni 
en las emociones, ni en los 
diálogos ni en el Cartler de oro 
que carga Sam Sharpe (R. Drey­
fuss). Hallstróm, conocido des­
pués de una obra un tanto per­
sonal, casi autobiográfica Mi
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vida como perro, con sus cróni­
cas de Infancia, Iniciación se­
xual, vistos bajo una óptica sin 
rencor, darla la impresión que 
este director es totalmente an- 
tibergmanlano.

Sharpe es un vendedor de 
condominios en playas tropica­
les, recientemente divorciado 
que se enamora perdidamente 
de Renata Bella (Holly Hunter), 
una niña-grande que madura a 
su lado.

El carácter de Sharpe está 
muy bien definido no tanto en 
términos de lo que dice sino 
por lo que hace. Hijo de un ge­
neral lituano emigrado a los 
EE.UU., apegado a las cos­
tumbres de sus ancestros a 
ultranza, se impone con su ge­
nerosidad, pues el clan lo ve 
como un ejemplo del self-made 
man americano. Pero esta pre­
sencia a ratos enervante y ab­
sorbente comienza a tambalear 
la estabilidad aparente de la fa­
milia Bella. Al morir prematura­
mente su ausencia traerá el re­
conocimiento de sus valores 
en vida.

Hallstróm dirige con mano 
trepidante, no Insiste sobre 
una escena que considera 
explicada; su sentido de humor 
se refleja en diálogos concisos 
y situaciones cómicas que 
avanzan y apenas podemos 
recrear y meditar sobre ellas 
por lo que nos reímos a des­
tiempo. Un excelente libreto de 
Malla Scotch Marmo contribu­
ye al mérito del film. Rara vez 
damos debido crédito a los 
libretistas. Hay una escena re­
almente magistral: mientras 
Renata espera encinta a su ñi­
fla, su marido proyecta sobre 
su barriga un corto film con 
Imágenes filmadas durante la 
niñez de ella. Es ternura e Inte­
ligencia.

Hallstróm contó con un 
equipo de grandes actores: 
Danny Alello como el Jefe de 
los Bella, la siempre bienvenida 
Gena Rowlands como su espo­
sa, Laura San Glacomo (una 
Angela Molina de voz rasposa y 
mirada solitaria) como una de 
sus hijas y tantos otros, la juez 
de paz, el sacerdote lituano, el

MI querido Intruso, de Lasse Hallstrom.

protestante, la bailarina del 
vientre cuyas caras, en breve 
aparición, contribuyen al ca­
leidoscopio de caracteriza­
ciones. La mayoría de los direc­
tores europeos no han teniuo 
éxito cuando filman en los 
EEUU. Lasse Hallstróm es una 
feliz excepción.

LUIS SEDGWICK BAEZ

MI QUERIDO INTRUSO (Once Araund). 
Estados Unidos, 1990. Dlr.: Lasse Halls­
trom. Guión.: Malla Scotch Marmo. Prod.: 
Griffln Dunne y Amy Roblnson. Prod. 
EJec.: G. Mac Brown. Co-Prod.: Drey- 
fuss/James Productlons. Jef. Prod..-David 
Gropman. Dlr. Fot.: Theo van de Sande. 
Dls. Vest.: Renee Kalfus. Mont.: Andrew 
Mondshein. Mús.: James Horner. 
Castlng.: Meg Simón y Frank Kumln, 
C.S.A. Prlm. Asís. Dlr.: Louls D'Esposito. 
Dlr. Arte.: Dan Davls. Cám_- John Sosen- 
ko. Scrlpt.: Robín Squibb. Peí.: James Sar- 
zottl. Maq.: Kathryn Bihr. Intérp.: Richard 
Dreyfuss, Holly Hunter, Danny Alello, 
Laura San Glacomo, Gena Rowlands, Ro- 
xanne Hart, Danton Stone, Tlm Guiñee, 
Grog Germann, Griffln Dunne, Cullen O. 
Johnson, Joan Gay, Lou Cruscuolo, Myra 
Taylor, Sabah, Carolina Parton. Inglés, 
subtlt. espft. Color, 35mm. Dur.: ih. Distri­
buyo.: Blandea. Estreno.: 10.07/91.

Triángulo de 
corrupción

Dentro del cine americano y 
de manera insistente, Sldney 
Lumet ha tratado el tema de la 
corrupción policial y sus vincu­
laciones con el hampa; elemen­
tos que caracterizaron el cine 
negro de los años treinta, here­
dados de la novela policial y 
formalmente emparentado con 
el expresionismo alemán.

Tanto en Serplco como en 
Príncipe de la ciudad, Lumet vl- 
siona la corrupción como la 
representación real del poder y

61



propia para después compro­
barse que ese crimen obedece 
a un ajuste de cuentas en el 
submundo de la droga.

Equilibrando la balanza dra­
mática entre la acción policial y 
la descripción de los persona­
jes; el film narra enfrentamien­
tos morales. Por un lado Rellly, 
con su honestidad y fe en la 
Justicia descubriendo la podre­
dumbre de una sociedad atra­
pada entre un orden policial 
que acoge a psicópatas y que 
fusila delincuentes en las 
calles de Nueva York y por otro

Triángulo de corrupción, de Sidney Lumet.

la violencia como esencia de la 
naturaleza policial transgre­
diendo las leyes que dicen apli­
car. El discurso lumetiano radi­
ca en desmontar los mecanis­
mos que emparentan a los or­
ganismos policiales con las 
bandas delictivas. La aparición 
del fenómeno del narcotráfico 
como el delito que proporciona 
mayores ganancias económi­
cas y su necesidad de vincular­
se a la ley empieza a encontrar 
en el cine una notable y desme­
dida repetición temática. Atrás 
quedaron los atracos a los ban­
cos y las escaramuzas gangs- 
teriles. Loque se impone ahora 
es el negocio de la droga com­
partido entre narcotraficantes 
latinoamericanos y robustos 
policías gringos. Son los ban­
dos típicos del policial contem­
poráneo. Y allí se sumerge el 
último film de Sidney Lumet 
que narra como Francls Reilly 
(Timothy Hutton); un joven abo­
gado, ayudante del Fiscal In­
vestiga el asesinato de un Jo­
ven delincuente por parte de 
Brennan (Nick Nolte); un agen­
te policial que alega defensa 

los delincuentes: Unos latino­
americanos que a través del de­
lito intentan ser alguien en un 
mundo que los desprecia.

Es en el personaje de Nick 
Nolte donde confluyen el detri­
tus moral de un orden que legi- 
timlza el crimen y la perversión. 
Configurado como un enfermo 
que mata a sangre fría, con un 
homosexualismo reprimido y 
con un concepto fascista del 
gobierno social. Evidentemen­
te a Lumet le interesa ese rela­
to para hacer aflorar en sus sig­
nificados que es imposible la 
Justicia dentro de ese orden So­
cial; ese es el descubrimiento 
del virginal abogado; cuando 
Intenta buscar ayuda en el fis­
cal descubre que nada se 
puede hacer, todo esta perdi­
do, descubre la complicidad 
del estado en las fechorías de 
Brennan y le conviene callar 
porque sino todo se derrumba. 
Formalmente el film torpedea a 
su propio discurso; si bien Lu­
met ideológicamente no cede, 
se deja arrastrar por la tensión 
narrativa: Los crímenes de 

Brennan; la solución homicida 
y el montaje espectacular de 
las persecuciones debilitan los 
contenidos morales y políticos 
de una película que está más 
allá de los códigos de los fil­
mes policiales. El film se dirige 
a un espectador que entiende 
que la Ley es una mitología, 
que no se aplica por los pro­
pios Intereses de la corrupción, 
que en última Instancia esos in­
tereses son los que definen la 
actividad policial. El juego de 
bandidos y ladrones termina 
por sepultar la denuncia conte­
nida en la película. Extraña­
mente la factura del film es irre­
gular. La fotografía se desfasa, 
hay discontinuidad en la luz. La 
dirección de los actores latino­
americanos es abiertamente 
chata, sin profundidad Interior; 
diálogos sin fuerza y eviden­
ciando las Indicaciones del di­
rector.

Timothy Hutton vuelve a ser 
el actor lumetiano por excelen­
cia; Juvenil y honesto en un 
mundo degradado, teniendo 
que asumir la crisis moral de si­

tuarse fuera de contexto. Un 
actor que resuelve en una mira­
da la desazón Intima. Por su 
parte, Nolte parece recuperar­
se de su mala fama de pelícu­
las de pendencieros y guerre­
ros. Desde su aparición en el 
cortometraje que Scorsese hi­
ciera para Historias de Nueva 
York demuestra ser un actor 
con capacidades interpretati­
vas; es una lástima que su per­
sonaje sea un cliché del malva­
do; no obstante se gana la re­
pulsión del espectador.

DAVID SUAREZ
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La desesperación según 
Rainer Werner Fassbinder

ANTONIO MENDOZA WOLSKE

Cuenta el critico de cine 
Hans-Günther Pflaum, quien 
conoció personalmente a Fass- 
blnder, que a las diez de la 
noche del 9 de junio de 1982, 
en el transcurso de una fiesta, 
el gran director fue objeto de 
una entrevista Improvisada an­
te una cámara de video. Apa­
rentemente, Fassblnder acaba­
ba de sufrir un ramalazo car­
diaco, pues la mitad de su 
rostro se notaba inmovilizado, 
dándole un aspecto a la vez las­
timero y espeluznante. Cinco 
horas después fue hallado 
muerto, el cigarrillo aún prendi­
do entre los labios. Muchos de 
sus amigos recibieron la noti­
cia creyendo que se trataba de 
una broma pesada, otras más 
de las que Ralner prodigaba 
malvadamente. El gobierno bá- 
varo, por su parte, hizo lo po­
sible por Impedir su sepelio en 
el cementerio munlqués reser­
vado a los grandes artistas: la 
carroña cargada de drogas del 
marica que se apodaba a sí 
mismo "Mary” no debía mere­
cer honor alguno, lo que retra­
só el entierro un desagradable 
lapso.

La noticia no cayó tan mal a 
todos. Querelle, su última obra, 
no habla sido estrenada aún, 
asi como tampoco Kamlkaze 
1989, filme de Wolf Gremm en 
el que Fassblnder, revestido de 
una extravagante piel de leo­
pardo, hace de protagonista In­
terpretando a un policía sul- 
génerls. En tanto la video­
entrevista de la noche anterior 
era vendida a precio de oro y 
emitida hasta la saciedad por la 
TV alemana, un conciliábulo 
encabezado por Dleter Shldor 
(productor de Querella) y 
Gremm diseñaba el marketing 
de los productos a los que una 
muerte Intempestiva orlaba de 
publicidad gratuita. Sin haber 
transcurrido un año de su 
muerte, se estrena el amarillls- 
ta film de Radu Gabrea Un 
hombre como EVA, cuyo titulo 
es una triple alusión: a Eva Mal­
tes, la protagonista (la cual, 
con barba y barriga postizas, 
Imitaba fantásticamente al que 
varias veces fue su director), a 
la costumbre Inveterada de de­
signar a Fassblnder por sus Ini­

ciales RWF y a la blsexualidad 
de Ralner, tan desaforada co­
mo Incomodante para si. Un 
circo de los medios en torno a 
una muerte, como el que el oc­
ciso mismo Inventó para El 
viaje al cielo de mamá KUsters.

"Artista maldito": etiqueta 
rápida y fácil que se le cuelga a 
Fassblnder como se le colgó a 
tantos. Artista: el virtuosismo 
formal y la Inagotable vena 
creativa (41 filmes en 18 años) 
son tópicos al hablar de RWF. 
Maldito: asi como Vlscontl cul­
minó su refinado y vital tránsito 
en la tristísima decadencia de 
una cama de hierro festoneada 
de sondas y electrocardiógra­
fos, asi como Pasolinl fue 
muerto cara al barro en el que 
tanto buceó y que tanto hizo 
florecer, la coherencia entre la 
obra y la vida y muerte de RWF 
es otro lugar común del que ya 
se ha escrito mucho. Páginas y 

páginas de chismes sucios e 
historias escabrosas, que pare­
cen sacadas de la primitiva his­
toriografía de Tácito y Sueto- 
nlo, nos retratan a un ser tan 
neurótico como Domlclano, tan 
lujurioso como Nerón y tan sá­
dico como Callgula, pero dota­
do a la vez de la lucidez crea­
dora de un Julio César, la capa­
cidad organizativa de un 
Augusto o la ternura torpe de 
un Claudio. Caligrafía y anéc­
dota: dos conocidos enfoques 
de un cineasta mal conocido 
entre nosotros, que hemos vis­
to proyectarse hasta las rayas 
El matrimonio de María Braun y 
aún tardaremos en ver Preven­
ción contra una puta santa o El 
asado de Satán. El doble ciclo 
ofrecido por la sala Margot Be- 
nacerraf y la Asociación Cultu­
ral Humboldt fue, en cierto mo­
do, un intento de subsanar esa 
brecha.

En cierto modo un intento: 
películas claves como El amor 
es más frío que la muerte, El 
viaje al cielo de mamá KUsters, 
En un año con trece lunas o La 
ansiedad de Veronlka Voss, ra­
ra vez o nunca exhibidas en 
nuestro país, lo fueron una sola 
vez y sin subtítulos en castella­
no. Hicimos el sacrificio de ver 
la primera de las mencionadas, 
precisamente por ser el primer 
largometraje de nuestro direc­
tor, y digo el sacrificio, porque 
nuestro conocimiento del 
Idioma, del cual nos enorgulle­
cemos, nos dota de la humil­
dad suficiente como para dar­
nos cuenta de que filmes tan 
marcadamente literarios como 
los de RWF requieren de un do­
minio perfecto de la lengua y li­
teratura alemanas. Eso si, pudi­
mos darnos cuenta de que el 
folleto distribuido por la Mar­
got Benacerraf estaba repletísi­
mo de disparates de traducción
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El amor es más frío 
que la muerte 
(Liebe ist kálter ais 
der Tod)

Loe dk*M de la peste

y grafía (v.g.: Bremer, señores, 
es el genitivo de Bremen). Para 
colmo, la distribución de las 
películas y horarios hacia que 
una sala y otra colidleran entre 
si, por lo que no pudimos ver ni 
Bolwleser, ni El mercader de 
las cuatro estaciones, ni Sólo 
quiero que me amen. De esta 
manera se repite un absurdo 
que amenaza con Instituciona­
lizarse: los ciclos, casi la única 
posibilidad de Insuflar algo de 
aire en una cartelera Infectada 
de miasmas de nula categoría, 
terminan por chamuscarse a si 
mismos en la parrilla de la 
Improvisación sobre las brasas 
del desorden.

No es fácil para un critico, en 
once días seguidos, ver doce 
películas que, por mucho 
temple y actitud científica que 
aquél pretenda tener, agreden 
al espectador de una forma tan 
queda como socavante en lo 
que tiene de más personal: sus 
sentimientos. De espaldas a la 
agresividad chillona, posada y 
rococó de Schlóndorff o al bajo 
retumbante, limoso y fisiológi­
co del gran Herzog, el registro 

medio y contenido de Fassbln- 
der desnuca Implo y certero, 
como un garrote vil forrado de 
seda. Fassblnder fue quizás el 
más personal de los directores 
del cine, y sus filmes rara vez 
dejan de Involucrarnos perso­
nalmente. Nosotros querría­
mos enfatizar esa actitud ante 
los sentimientos que, más que 
Intelectual (lo Intelectual es, 
precisamente, sentir con la ca­
beza en vez de con el corazón), 
es cerebral: un análisis frígido 
y escéptico de lo que, en última 
y en primera Instancia, es 
Inexplicable: lo afectivo, lo 
emotivo, lo que sentimos, el 
amor. Cuando un autor ha 
muerto hace nueve ahos y su 
obra ha echado ralees en el 
suelo de la Historia, lo que se 
diga de él ya no es crítica, es 
historia. E, Indudablemente, la 
historia nunca deja de quedar 
marcada por la mirada del que 
la registra. En este caso, la 
nuestra.

Dedicado a Claude Chabroi, 
Erlc Rohmer, Jean-Marle 
Straub, Lino y Cuncho, este 
film revela en su argumento la 
admiración de Fassblnder por 
el Cine Negro estadounidense: 
Franz (RWF) sale de la cárcel y 
anhela Independizarse, pero se 
enamora de Bruno (LUI Lom- 
mel), quien ha recibido de la 
Mafia el encargo de reclutar a 
Franz para sus filas. Joanna 
(HannaSchygulla), la prostituta 
de la cual Franz es proxeneta, 
convive con ellos, pero el trio 
sufre una crisis que explotará 
durante el primer gran atraco 
en común: Bruno ha contratado 
a un mafloso para eliminar a Jo­
anna durante el golpe, en tanto 
ésta ha delatado los planes del 
grupo a la policía. En la confu­
sión, el muerto resulta ser Bru­
no. Franz y Joanna escapan.

Mas que con Straub, el film 
se halla en deuda con el Go- 
dard de Vivir su vida, película 
que Fassblnder admiraba y que 
vio al menos una treintena de 
veces: blancos y negros muy 
contrastados, tomas larguísi­
mas, cámara en ocasiones In­
dependiente de los personajes 
y escenografías rudas, secas, 
despojadas. Producido por el 
Antlteater, el grupo con el que 
Fassblnder llevó a cabo su 
carrera teatral y del que extrajo 
a la mayoría de sus colaborado­
res, el film pregona sus ralees 
escénicas en lo estilizado y am­
puloso de las actuaciones, re­
ñidas del todo con el realismo 
cinematográfico (en particular 
las escenas de asesinato). En 
este primer largometraje ya 
aparecen algunas de las carac­
terísticas del modus operandl 
fassblnderiano: la Injerencia de 
RWF en casi todos los aspec­
tos de la realización (aquí es ar­
gumentista, co-gulonlsta, co­
escenógrafo, protagonista, di­
rector y, con seudónimo, mon­
tador); la recurrencia al mismo 
equipo, buena parte del cual se 
habla convertido en su muy pe­
culiar familiar y lo conocía al 
punto de permitirle un trabajo 
relámpago: en este caso, 24 
días de rodaje. Ya la Schygulla 
(a quien vemos Jovencíslma, re- 
gordeta y un poco cursi, todo lo 
contrario de la estilizada diva a 
la que estamos acostumbra­
dos) es su actriz preferida, así 
como Peer Raben, uno de sus 
tantos amantes, su muslcallza- 
dor. Los personajes del film se 
repetirán una y otra vez: chu­
los, maflosos, prostitutas, los 
desplazados del Milagro Ale­
mán, márgenes manoseados y 
gastados de un texto político 
que se pretendía modélico. El 
■mor es más frío que la muerte 
es un film pesado, de prlncl- 
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plante, pero tiene ya momentos 
absolutamente mágicos: la lar­
guísima toma a lo Straub de 
una calle nocturna, suerte de lí­
rico ejercicio abstracto, y el 
elegante plano secuencia de 
casi cinco minutos en el que 
Joanna y Bruno roban dellca- 
tesses en un supermercado. El 
genio en ciernes no tardará en 
manifestarse.

Los dioses de la 
peste
(Gótter der Pest)

El argumento del film es muy 
similar al del antes resellado, 
del que lo separan unos meses. 
De hecho, ambos se inspiran 
en Berlín Alexander-platz, la 
novela de Alfred Dóblin que 
marcó hondamente a Fassbin- 
der y que éste llevó a la televi­
sión. Sin embargo, este tercer 
largometraje ya ostenta la mar­
ca Indeleble del oficio seguro y 
del primor visual: Dletrlch Loh- 
mann (quien, Junto con Mlchael 
Ballhaus y Xaver Schwarzen- 
berger, formó el trío casi exclu­
sivo de directores de fotografía 
de Fassblnder) logra una opu­
lenta y afiligranada polifonía de 
luces y de sombras, de blancos 
y matices de gris fundiéndose 
en un negro Intenso, en tanto la 
escenografía de Kurt Raab 
(otro actor/amante/colabora- 
dor) enfatiza este Juego de ten­
siones y distensiones de ondas 
y geometrías que rodean a los 
actores. Estos son dirigidos se­
gún un principio que denomi­
naríamos 'teatralidad sin tea­
tro’: los gestos, movimientos y 
emociones son reducidos al 
mínimo y objeto de máxima 
contención, en tanto el drama 
se desplaza hacia el texto en si 
y hacia la Imagen que le sirve 
de base. Este estilo ceñido, 
combinado con la utilización 
recurrente del doblaje de vo­
ces, permitía a Fassblnder no 
sólo el máximo control sobre 
los actores Incluso durante la 
toma, sino recurrir a no profe­
sionales que, frecuentemente, 
tenían con él una relación harto 
estrecha. Así vemos aparecer 
en este film por primera vez a 
Lllo Pempelt, actriz que duda­
mos haya sido dirigida por otro



director: se trata de Llselotte 
Eder, la madre del cineasta y 
contabilista de su productora 
Tango Films, personaje que tu­
vo con su hijo una relación de 
mutua simbiosis e Interdepen­
dencia. De paso, los roles pro- 
tagónlcos masculinos, Franz y 
GOnther "El Gorila”, han sido 
asignados respectivamente a 
Harry Baer y GOnther Kauf- 
mann, dos de los amantes del 
director. Más allá de la chis­
mografía circunstancial, Los 
dioses de la peste es notable 
por la Inmensa ternura con que 
Fassblnder dibuja a personajes 
tristes, vacíos y que viven por 
vivir. Bellísima la escena en la 
que Margarethe (una Joven 
bella y a la moda, Margarethe 
von Trotta, de la que quién diría 
en ese entonces que llegarla 
tan lejos) desnuda por comple­
to a su cufiado Franz mientras 
le dice: tienes la piel aún más 
suave que la de tu hermano; o 
el momento en que el ya Insen­
sible a todo Franz descubre el 
cadáver de su asesinado her­
mano Marlan (Marlan Seldows- 
kl) y le acaricia la cara. El film 
contiene otro personaje Inolvl-

El amor es más frió que la muerte.

dable y que suscita de Inme­
diato nuestra repulsa y miseri­
cordia: Carla (Carla Aulaulu), la 
apocada y bisoja soplona ven­
dedora de pornografía. Al ser 
abaleada por el moribundo 
GOnther, victima de su dela­

ción al Igual que Franz, ésta 
enuncia un círculo vicioso ca­
racterísticamente fassblnde- 
rlano: debo venderme para ga­
nar dinero para embellecerme y 
que los hombres me deseen. El 

Las amargas lágrimas de Petra von Kant.

amor como compra-venta: 
terrible obsesión de la vida y 
obra de RWF.

Las amargas 
lágrimas de Petra 
von Kant
(Die bitteren Tránen 
der Petra von Kant)

Se trata de la versión filmada 
de la obra de teatro homónima 
de Fassblnder, para seis actri­
ces y en un solo escenario. Si 
bien el texto de esta suerte de 
Bernarda Alba alemana ha sido 
respetado al máximo (la cáma­
ra jamás sale del apartamento 
de Petra, y el film ha sido distri­
buido en cinco tiempos o actos 
sin elipsis Internas), la Impre­
sión teatral se desvanece ante 
el derroche de Imaginación vi­
sual, tanto en la cámara como 
ante ella: los vestidos parecen 
sacados de un zoológico de 
Max Ernst, y este claustro de 
mujeres se halla presidido por 
el desafuero manlerlsta de un 
fresco de hombres desnudos 

que copa toda la pared. Pero, a 
más de las virtudes de la pues­
ta, esta obra es una piedra mi­
llar de la Ideología fassblnde- 
rlana, en su postulación —cier­
ta, ay, las más de las veces- 
de que, en una relación de pare­
ja, el que menos ama al otro es 
el que tiene más poder.

El argumento es simple. 
Petra von Kant (Marglt Carsten- 
sen) es una modista rica, bella 
y sofisticada que, harta de 
hombres que no saben amar a 
las mujeres, ha optado por tran­
sitar la senda del lesblanlsmo. 
Con ella vive Marlene (Irm Her­
mano), quien es a la vez aman­
te, secretarla, mecanógrafa, te­
lefonista, costurera, cocinera, 
sirvienta y esclava, y a la que 
Petra trata como a una perra 
con sarna. Un día Petra conoce 
a Karln (Hanna Schygulla), y se 
enamora de ella con un amour 
fou digno de la más pura tradi­
ción bretonlana. Pero, tras con­
vertirse en la musa Inspiradora 
y en la razón de ser de Petra, 
Karln se aburre y la abandona. 
La gran von Kant pasa a ser un
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guiñapo que se arrastra alcoho­
lizado por el suelo, perdida to­
da vergüenza, dignidad y 
discreción para sentir que su 
corazón sólo late al sonar el te­
léfono: tal vez es Karln, que lla­
ma.

El castlng es clave en este 
film. La Schygulla, actriz en 
nuestra opinión de un registro 
limitado, logra a la perfección 
el frío cinismo de Karln, en tan­
to la cálida Carstensen hace 
gala de unagran paleta y abani­
co de matices Incluso dentro 
de la férrea armadura actoral 
que Fassblnder gustaba Impo­
nerle, y que tanto la Incomoda­
ba. Al final, a la manera de un 
concierto, la Carstensen recibe 
la oportunidad de una larga ca- 
denza: la abrumadora y bochor­
nosa escena del llanto Junto al 
teléfono, tan dolorosa para 
quienes la presencian. Por su 
parte, el personaje de Marlene 
es una muestra de la pérfida y 
lúcida malicia con la que Fass­
blnder distribuía los roles: se lo 
asignó a Irm Hermann, su 
amante femenina oficial. Vesti­
da de un negro que la dota de 
un aire de cuervo infame, la 
Hermann debió hacer en pan­
talla el mismo papel humillante 
que tuvo en la vida real: la 
amante sumisa, cuyo partner la 
degradaba a tal punto que In­
tentó tres veces suicidarse. El 
final del film es cónsono con la 
Incredulidad de su director ha­
cia la condición humana: al 
ofrecer Petra a Marlene una re­
lación de Igual a Igual, ésta ha­
ce las maletas y se larga. El que 
con uno se ¡guala, hadejadode 
ser el amo.

La libertad de 
Bremen
(Bremer Freiheit)

De nuevo tenemos ante no­
sotros el registro camarográfl- 
co de una obra teatral de Fass­
blnder (nuestra traducción, que 
amerita algún retoque, apare­
ció en la revista Imagen n". 
100-32 de Jullo/agosto de 1987). 
En este caso, sin embargo, se 
ha utilizado no el celuloide, si­
no el video. El director, a dife­
rencia del film anterior, ha op­

tado por conservar la aparien­
cia de espectáculo que se lleva 
a cabo sobre un escenario de 
teatro, sin concesión alguna 
hacia los cánones adórales y/o 
de puesta en escena cinema­
tográficos. Mas la versatilidad 
del video, utilizada con astucia, 
hace desaparecer los limitan­
tes muros del teatro para ubi­
car las tablas ante abiertos pa­
noramas marinos, cuyos tonos 
sepia, zafiro o sangre sirven de 
eco y telón de fondo a la ten­
sión que generan parlamentos 
y argumento, este último In­

pasa a verdugo. He aqui un 
postulado básico del universo 
fassblnderlano: las contradic­
ciones y carencias de la so­
ciedad son patrimonio de to­
dos y cada uno de sus 
miembros, no la dialéctica ma­
niguas de buenos contra malos 
(ya, en el film anterior, vimos a 
Petra/opresora y a Petra/oprl- 
mlda). A quien Intente competir 
con ella o cuestionar su sitial, 
Geesche le dará café: envene­
na a su padre (Wolfgang 
Klellng) que Intenta casarla a la 
fuerza; a su hermano (Frltz

Ralner Werner Fassbinder y su actriz Hanna Schygulla.

quietante a más no poder: se 
trata de un caso real que aún 
tiene resonancia.

Cerca de la plaza central de 
Bremen existe una losa sobre 
la que escupen todos los que 
pasan. Allí, en 1830, fue ejecu­
tada Geesche Gottfrled, honra­
da ciudadana que, en el lapso 
de quince años, habla envene­
nado a quince personas, la ma­
yoría parientes muy cercanos. 
¿Por qué una mujer mató a tan­
tos y con tan metódica re­
currencia? En esta "tragedia 
burguesa” Fassblnder Intenta 
una respuesta.

Geesche (de nuevo Marglt 
Carstensen, de nuevo formi­
dable) mata a su primer marido, 
Mlltenberger(UII Lommel), para 
sacarse de encima una vejato­
ria esclavitud respaldada por 
un sacramento. Pero busca un 
nuevo amo, Gottfrled 
(Wolfgang Schenck), quien 
usufructa su cuerpo y su dine­
ro, pero ni la ama ni tiene Inten­
ciones de casarse. La madre de 
Geesche (Lllo Pempelt) recla­

ma a ésta su comportamiento 
Inmoral como concubina públi­
ca, y recibe como réplica un ca­
fé sazonado con veneno. El 
llanto de las hijas de Geesche 
atosiga a Gottfrled, y la enamo­
rada madre, con un tósigo, 
acalla definitivamente a las llo­
ronas. Ante la testarudez del 
hombreen nodoblarlacervlzal 
dulce yugo conyugal, Geesche 
lo envenena progresivamente 
sin Intenciones funerarias, pe­
ro desgraciadamente se le va la 
mano y Gottfrled, compulsado 
a una regularlzaclón de pareja 
In extremls, no sobrevive un se­
gundo al “hasta que la muerte 
los separe". Desesperada, Ge­
esche se confiesa al sacerdote 
que la casó, y aquí creemos es­
cuchar a Fassblnder mismo en 
sus Instantes de desespera­
ción: la soledad, padre, es lo 
peor que puede haber en el 
mundo. La reacción del cura no 
puede ser más Inhumana: me 
debe aún veinte florines, por 
los servicios prestados.

Ya ni madre ni esposa, Ge­
esche cambia de rol: de víctima 

Schedlwy) que quiere liberarla 
de las cargas del negocio fami­
liar; a su amante Zlmmermann 
(Kurt Raab), quien pretende re­
embolsarse una deuda. Infa­
tuada ante su omnipotencia 
farmacéutica, lleva el crimen al 
terreno de la filosofía: envene­
na a su amiga Luisa (Hanna 
Schygulla), acusándola de su­
misión al macho. Pero Rumpf, 
otro amante, habla hecho anali­
zar el café destinado para él y 
así descubrió la causa de tan­
tas desgracias. Y, con la gracia 
que confiere ser el mandamás, 
Fassblnder mismo Interpretó 
ese papel: hizo de sobrevivien­
te en un film en el que liquida 
simbólicamente a su madre, 
estrellas y amantes. Por 
desgracia para él, la realidad le 
llevó la contraria.

La libertad de Bremen es, 
Junto con El misterio de Ober- 
wald de Antonlonl, una de las 
primeras utilizaciones logradas 
del video en largometrajes de 
ficción. Hasta ahora ambos 
films han sido menospreciados 
y/o poco tomados en cuenta.
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La Historia, que es quien repar­
te el café, tendrá en su momen­
to la última palabra.

Miedo a comer 
almas
(Angst essen Seele 
auf)

Por lo general, los títulos de 
los films son traducidos con 
una ligereza espantosa. Cuan­
do a ésta se suman ambigüeda­
des lingüisticas, la cosa se 
complica. Angst essen Seele 
aug significa, más o menos lite­
ralmente, “miedo a comer al­
mas”, pero el verbo ‘aufessen’, 
coloquial y raro, significa co­
mer sin dejar rastro, dejar el 
plato limpio, con lo que el título 
sugeriría que hay un miedo que 
devora las almas, que las 
depreda, las devasta, las vacia: 
una metáfora cuyo sentido más 
aproximado estarla en la expre­
sión de T. S. Ellot The waste 
land, la tierra baldía. Ese miedo 
es el miedo a la soledad, hija a 
la vez de los otros y de no­
sotros mismos. Este film es el 
regalo de Fassblnder a uno de 
sus amantes: El Hedí Ben Sa­
lem M’Barek Mohammed Mus- 
tafa, quien protagoniza llevan­
do el mismo nombre (manía de 
RWF que ya vimos en Los 
dioses de la peste). Sin embar­
go, como él bien dice, todos 
los turcos se llaman All, frase 
que, con alguna variante, ha pa­
sado a ser el título del film en 
los países de habla no alema­
na. Con su doble filo caracte­
rístico, Fassblnder oscilaba 
entre hombres y mujeres, entre 
arlos de pura raza producto de 
la eugenesia nazi (Armln Meler, 
quien se suicidó por él) y obje­
tos sexuales "exóticos”, como 
el bávaro negro Günther Kauf- 
mann o el argelino Hedí Ben 
Salem. Con su doble filo carac­
terístico, RWF hace pasar a 
Miedo a comer almas de la ter­
nura más estremecedoramente 
conmovedora al cinismo más 
convincente que Imaginar po­
damos, mediante el mismo es­
quema evolutivo de Geesche 
Gottfrled: de víctima se pasa a 
victimarlo.

ma. La pareja piedra de escán­
dalo opta por unas vacaciones.

“No se puede vivir sin los de­
más": el dueño del abasto ne­
cesita clientes, el hijo de Emml 
quien le cuide el bebé, la vecina 
el favordeque le presten el ma­
letero. Y el Interés puede más: 
todos vuelven a tratar al matri­
monio Ben Salem con la sonri­
sa postiza de quien viene a pe­
dir algo. Y se descubre que el 
sucio negro no es ni tan negro 
ni tan suelo: Inolvidable la es­
cena en que las amigas de Em- 
mi palpan los músculos del Im-

Miedo a comer almas.

Emml Kurowskl (Brlgltte Mi­
ra), viuda entrada en anos con 
hijos ya adultos y empleada de 
hacer faenas en una fábrica, 
entra a un bar en un día de llu­
via y allí conoce a Ben Sa- 
lem/AII, uno de los tres millo­
nes de Inmigrantes ¡legales tur­
cos que, por tarifas menores a 
las estipuladas, desempeñan 
los trabajos más humildes de la 
opulenta Alemania para ganar 
el sustento en moneda podero­
sa. Ambos tienen dinero, poco 
en verdad, pero son dueños de 
sí mismos. Eso si, están solos. 
El amor es Instantáneo: dos so­
ledades se han encontrado, y 
Emml pronto se convierte en 
Emmanuela Ben Salem. Pero, 
como advierte bien claro una 
de las vecinas, no se puede vi­
vir sin los demás. Los hijos de 
Emml reniegan de su madre, 
tratándola de puerca y rom­
piéndole el televisor a patadas; 
los vecinos hablan de perver­
sión y de la Inminencia de en­
fermedades portadas por el 
"suelo negro"; las compañeras 
de trabajo, al saber la Indole del 
marido de Emml, le aplican la 
ley del hielo. Las chicas del 
bar, por su parte, harán lo Impo­
sible por arrancar al sexy 
macho moruno de las garras de 
la “vieja puta”. Como rociados 
de lepra, Emml y All sólo cuen­
tan consigo mismos y con el 
amor, que tantas carencias col- 

ponente Alf y verifican que, a 
diferencia de sus fláccidos ma­
ridos, no huele mal y se baña 
todos los días. Pero el cáncer 
ya está adentro. Emml, junto 
con sus compañeras, hace a un 
lado a la nueva empleada yu­
goslava, pues “total, es una 
extranjera”. All, por su parte, 
quiere carne joven y comida 
árabe: florecen los cuernos. 
Cuando, finalmente, la ternura 
puede más que todo, la muerte 
da una campanada: All padece 
de úlcera perforada, enferme­
dad social de los obreros in­
migrantes. El final queda se- 
mlablerto: Emml permanece 
junto a su marido, tras adver­
tirle el doctor que, de sobrevivir 
a la cirugía, el stress del entor­
no reproducirá la crisis en me­
nos de seis meses.

Este film es una de las obras 
más Intimas e Intensas de 
Fassblnder. La Interpretación 
de Brlgltte Mira es antológlca, 
digna de una Glulletta Maslna; 
la cámara de Jürgen Jürges 
crea Imágenes de una belleza 
prodigiosa, muchas de ellas de­
liberado homenaje de Ralner al 
cuerpo desnudo de su amante. 
Hedí Ben Salem, con su rostro 
feo pero llamativo e Inquietan­
temente sensual y su porte ver­
ticalmente apolíneo, es genero­
samente elevado a la categoría 
de ‘star' en un papel que le 

cuadraba a la perfección: el de 
parco extranjero descontex­
tuado. Regalo de griego que, 
como veremos, tendrá muy tris­
tes secuelas.

Fontane Effi Briest
(Fontana Effi Briest)

El titulo completo del film, 
raramente citado, es Fontane 
Effi Briest o muchos que, te­
niendo una Idea de sus posibili­
dades y necesidades, sin em­
bargo aceptan el sistema vi­
gente dentro de sus cabezas a 
través de sus acciones, y eso 
mediante una firme y completa 
confirmación: toda una explíci­
ta proposición ideológica. La 
expresión “Fontane Effi 
Briest” tiene en alemán el mis­
mo sentido que tendrían en 
castellano "Gallegos Doña Bár­
bara” o "Cervantes Don Quijo­
te”: el nombre de un autor se­
guido del nombre de su obra.

El autor y su obra. Theodor 
Fontane (1819-98) fue un lúcido 
disector de la sociedad pru­
siana del siglo XIX. Es célebre 
la observación que Fassblnder, 
entrevistado por C. Broad 
Thomsen (en Posltlf n°. 183-4, 
1976), hizo sobre él: Fontane vi­
vía en una sociedad cuyas ta­
ras conocía lo suficientemente 
bien como para describirlas 
con precisión; sin embargo, era 
una sociedad a la que necesita­
ba y ala cual quería pertenecer. 
Rechazaba todo en ella en­
contrándolo detestable, pero 
luchó toda su vida para que esa 
sociedad lo aceptara como 
miembro de pleno derecho. En­
contraba repugnante el medio 
en el cual vivía, pero deseaba 
frenéticamente ser aceptado 
por él. Es casi exactamente mi 
propia actitud frente a la so­
ciedad en que vivo. Hasta tal 
punto llega la Identificación 
entre el autor del libro y el di­
rector del film, que RWF mis­
mo lee los textos de Fontane 
utilizados en la película. Textos 
que, por una vez y contra el há­
bito del autor de fassblnderi- 
zarlo todo, son respetados has­
ta la más mínima coma.
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Este film es un regalo de 
Fassblnder a si mismo. Contra 
su costumbre, la filmación fue 
larga y en dos etapas, ya que 
Wolfgang Schenck, que In­
terpretaba al barón Von Inns- 
tetten, sufrió una enfermedad 
gravísima en medio del rodaje. 
Filme antlcomerclal si los hay, 
ostenta una concepción visual 
arcaica Inspirada en los herma­
nos Lumlére, utilizando Incluso 
película con contrastes muy 
elevados de blanco y negro. Se 
recurre a abundante material 
escrito y a fotografías Inmóvi­
les; de hecho, la Imagen más 
célebre del film es el daguerro­
tipo de Hanna Schygulla carac­
terizando a Effl, enmarcado a la 
antigua en una mascarilla cir­
cular de bordes difusos. Los 
movimientos de cámara, artifi­
ciosos en extremo, refuerzan 
un dlstanclamlento que Fass­
blnder quiso llevar al máximo 
mediante el uso obsesivo del 
fundido a blanco. De esta ma­
nera, la historia parece ser con­
tada mediante un álbum de fo­
tos que se suceden unas a 
otras, mostrándonos cómo la 
descocada Effl, adúltera en 
apariencia (el film no nos Indi­
ca si el seductor mayor Cram- 
pas —bellamente personifica­
do por Ulli Lommel—, que se 
enamora sinceramente de ella, 
consiguió su objetivo), es casti­
gada y recita su mea culpa ante 
una madre (Lllo Pempelt, ivaya, 
vayal) que st es una libertina, 
pero que supo guardar las apa­
riencias. Para sorpresa de to­
dos, Effl Brlest fue uno de los 
éxitos de taquilla más clamoro­
sos de RWF; ergo, a veces hay 
Justicia.

La Ruleta China
(Chln««l»ches Roulette)

El Juego de la verdad es uno 
de esos dlvertlmentos morbo­
sos que sirven para calentarle 
la sangre a un grupo en busca 
de emociones fuertes. Fassbln­
der, adepto perverso del Juego, 
sabia muy bien que las verda­
des que ahí salen a la luz no 
siempre lo son del todo (en bo­
ca de Angela, la protagonista: 
quien escucha tras las puertas 
se entera a menudo de medias 
verdades). Este film es un pa­
réntesis en la obsesión temáti­
ca de Fassblnder; sus toques 
de humor negro y artificiosa 
mundanidad lo aproximan más 
al universo de Bufluel. Octeto 
suntuoso, La Ruleta China lle­
va al extremo los juegos de cá­
mara fassblnderlanos, al com­
binarlos con el mobiliario de 
plexiglás del castillo Traunltz, 
que parten visualmente los 
rostros de los actores confor­
me va progresando la escisión 
anímica de los personajes.

La trama: Gerhard (Alexan- 
der Allerson) y su mujer Arlane 
(Marglt Carstensen, excelsa en 
un film colmado de excelsltu-

cae justamente donde la niña 
no quería...

Fácilmente adaptable a tea­
tro, La Ruleta China se deleita 
en dejar Infinidad de cabos 
sueltos: ¿qué relación hay 
entre la Institutriz y el castillo? 
¿Qué secreta complicidad une 
a Kast con Gerhard? ¿Quién es 
el All Ben Basset cuyo asesina­
to en París despierta tan gran 
temor? Y, finalmente, ¿quién 
recibe ese segundo disparo 
que escuchamos en off al fina­
lizar el film? Quizá la respuesta 

Ruleta china.

des) son una pareja burguesa 
rica y característica: se ador­
nan la frente el uno al otro, res­
pectivamente con la peluquera 
Irene (Anna Karlna) y con Kol- 
be, secretarlo de Gerhard (Ulll 
Lommel). La hija de ambos, An­
gela (Andrea Schober) es una 
ñifla lisiada de una pierna 
(¿cómo? ¿por qué?) cuyo único 
apoyo afectivo —y tal vez de­
masiado— es su Institutriz mu­
da, T raunltz (Mascha Mérll). An­
gela, que odia a sus padres y se 
ha Investido a si misma con el 
rol de ángel de la verdad, deci­
de develar el embrollo arreglán­
doselas para que aquellos coin­
cidan, cada uno con su amante 
respectivo, en el castillo 
Traunltz, mansión solariega de 
la familia. En vez de provocarse 
una tragedia, marido y mujer se 
encogen de hombros y optan 
por aceptar los hechos ya muy 
repetidamente consumados. 
Ansiosa de causar un desastre, 
la Infante Némesls Angela opta 
por imponer una variante del 
juego de la verdad, la "Ruleta 
China", en la que, so pretexto 
de adivinar a un personaje, se 
lo describe con matices más o 
menos Insultantes según el 
amor o el odio que le profese el 
descriptor. En el Juego han de 
participar Kast (Brlgltte Mira), 
el ama de llaves del castillo, y 
su hijo Gabriel (Volker 
Spengler), homosexual reprimi­
do y culposo con pretensiones 
de escritor profundo. Angela 
logra la violencia, pero ésta re­

esté en una escena brillante: 
un ciego toca la puerta y Kast 
le da limosna. Acto seguido y 
sin el menor recato, el ciego se 
quita los lentes y enciende un 
auto lujoso. ¿Acaso la verdad 
existe?

Un viaje hacia la luz: 
Desesperación
(Elne Relse Ins Llcht/Despalr)

Dedicado a Antonln Artaud, 
Vlncent Van Gogh y Unica 
Zürn, el film centra su temática 
en el doble y la locura. Y en una 
locura capaz de producir 
dobles: el cine. Fassblnder, 
quien se educó como ser hu­
mano merced al cinematógrafo 
que colmó su vacia Infancia, 
hace con este film uno de los 
más bellamente Impresionan­
tes homenajes al Séptimo Arte.

Hermann Hermann (Dlrk Bo­
garde) es un emigrado ruso 
que, en los anos treinta pre- 
nazls, vive bastante suntuosa­
mente gracias a su fábrica de 
chocolates. Su esposa Lydla 
(Andréa Ferréol) tiene dos amo­
res: los bombones y su primo 
Ardallon (Volker Spengler), pin­
tor pseudo-expreslonlsta con 
quien se acuesta cada vez que 
puede. Los cambios políticos y 
económicos Inquietan a Her­
mann, quien ve su situación ca­
da vez más precaria. Simultáne­
amente, lo asedia una alucina­
ción recurrente: se ve a si mis­

mo, a su doble 'voyeur', que lo 
contempla cuando ama a su 
mujer, o a quien contempla lle­
vando a cabo sofisticadas fan­
tasías sexuales de las que él es 
Incapaz. Una proyección de ci­
ne y un encuentro casual lo lle­
van a plantearse un plan: tomar 
seguros de vida, hacerse pasar 
por muerto asesinando a Félix 
(Klaus Lówitsch), un vagabun­
do que se le parece, y huir rico 
y seguro al oasis suizo con Ly­
dla. Ahora bien, la locura...

Esta trasposición fllmlca de 
un texto de Nabokov tiene un 
acierto central: el ambiente de 
suspenso suspendido, si se 
nos permite la expresión. Algo 
flota en el aire que va a mate­
rializarse y no lo hace, una omi­
nosa amenaza de no sabemos 
qué. Tensión lograda, primero, 
gracias al castlng: un Bogarde 
reflnadlslmamente sutil; un Ló- 
wltsch hosco y cómplice a la 
vez, cuyo supuesto parecido 
con su sosias está más en 
nuestros anhelos que en su 
rostro; una Ferréol voluptuosa 
y rodeada de rosado, oronda di­
va digestiva en la onda de Mar­
co Ferrerl. Por su parte, el gor­
do y barblrrojo Spengler es la 
pareja perfecta de la muñeca 
Lydla. Segundo, por la amblen- 
taclón cargadísima, laberíntica­
mente sofocante en su profu­
sión de tabiques y mamparas 
claustrofóblcamente entrecru­
zados por sombras y franjas de 
luz, la prodigalidad de texturas 
—vidrios, aguas, maderas, te­
las y alimentos— y, sobre todo, 
por las mórbidas y morbosas 
relaciones de pareja —Félix y 
Hermann, juntos, trasudan una 
homosexualidad embriagado­
ra— que la cámara registra con 
ángulos muy posados y refina­
das coreografías. Fassblnder 
se deleitó en colocarle dos fi­
nales a este film: uno, descara­
damente cursi, da cuenta del 
triunfo de Hermann con todos 
los lugares comunes del pell- 
culón empalagoso; el otro 
muestra cómo Hermann, tras 
matar a Félix, se convierte 
progresivamente en un vaga­
bundo esquivo: en su doble 
mismo. El monólogo final, 
dicho por Bogarde mirando a 
cámara (Esto es cine. Yo soy un 
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actor...), está completamente 
en armonía con la locura de 
Hermann Hermann, y sólo 
puede compararse al que cul­
mina La Tempestad de Wllllam 
Shakespeare.

El matrimonio de 
María Braun
(Día Ehe der María Braun)

El matrimonio de María 
(Hanna Schygulla) y Hermann 
Braun (Klaus LOwltsch) dura, 
como el de Romeo y Julieta, 
una noche. La guerra los sepa­
ra. Durante la espera, María se­

un lastre Ideológico evidente: 
la equiparación María 
Braun/Alemanla Federal que, 
para que no resulte tácita, se 
nos arroja a la cara al final con 
las grotescas fotos de los can­
cilleres germano-federales. 
Quizá ahora, que ya se en­
contraron las dos Alemanlas, la 
espera de María Braun haya de­
jado de tener sentido.

Lili Marleen
(LUI Marleen)

Junto al cuartel/ sobre el 
gran portón/ cuelga una linter­
na/ y de allí colgará aún... Basa­
da muy libremente en la auto­
biografía de la cantante Lale 
Andersen y en la canción más 
célebre de todo el siglo XX, LUI 
Marleen es, a la vez, el film más 
caro de Fassblnder (10,5 millo­
nes de marcos), el de más apa­
ratosa producción, y el único 
que hemos visto verdadera­
mente decepcionante.

El tema es, nuevamente, la 
corrupción de los sentimien­
tos. La guerra, y tras ella Intri­
gas políticas y familiares, sepa­
ra a dos amantes, Robert Men- 
delssohn (Glancarlo Glannlnl) y 
Wlllle (Hanna Schygulla). Es­
tos, si bien hacen lo posible 

Hanna Schygulla en El matrimonio de María Braun.

rá capaz de todo por amor: 
prostituirse con soldados 
negros, crearse una sangre fría 
de tiburón de los negocios, per­
der cualqulerescrúpulo y, final­
mente, descubrir muerta su ca­
pacidad de afecto. Secarse por 
buscar agua: tiplea ruta fass- 
blnderiana que, transitando por 
la vía del melodrama, desembo­
cará en tragedia.

El matrimonio de María 
Braun es un film consagratorlo 
a nivel mundial, tanto para su 
protagonista como para su di­
rector. Sin embargo, y para es­
cándalo de más de un lector, 
nos sigue resultando pesado, 
tanto a nivel de ritmo como por 

por reunirse y vivir su amor, no 
vacilan en gozar las ventajas de 
sus desgracias respectivas, el 
uno en el mullido seno de una 
‘ylddlsche famllle', y la otra 
convertida en cantante estrella 
por el Tercer Relch. Sin embar­
go el film, que rodado con me­
dios más modestos pudo haber 
tenido la eficacia de los alega­
tos del primer periodo fassbln- 
derlano, se hunde equívoca­
mente en el mar del lujo, co­
menzando por los protagonis­
tas. El bello Glannlnl luce tan 
ojeroso y estropeado que en 
vez de hijo de Mel Ferrer (quien 
hace de David, el rico padre de 
Robert) parece su hermano, y la 
Schygulla no tiene glamour al-

Ull Marleen.

guno, cosa que, mal que le pe­
se a más de uno, si tuvieron las 
estrellas del Tercer Relch. Lo 
acaramelado y caro de los de­
corados se hace más melifluo 
por la enfática utilización del 
filtro de estrellas, que convier­
te todo reflejo que Incida sobre 
la cámara en un haz luminoso 
de varios picos; Imagínense el 
efecto en una Wlllle rebosante 
de abalorios y lentejuelas por­
fiando Inútilmente por dotarla 
de algún brillo! El melodrama 
está tan marcado que es fácil 
adivinar a quienes matarán y 
cuando (v.g.: el planista Tasch- 
ner, estupenda Interpretación 
de Hark Bohm). La canción es 
utilizada de manera esporádica 
y decorativa, y habría podido 
ser sustituida por cualquier 
otra. Para colmo, hasta el 
usualmente certero Peer Ra- 
ben yerra con su música cursi y 
estereotipada de acordes irre­
sueltos en trémolo.

Dicen que a Godard le pre­
guntó un productor ¿Cuánto le 
costó A bout de souffle? El di­
rector dio una cifra, y el pro­
ductor replicó: Yo le habría da­
do diez veces eso, ¿se Imagina 
cómo hubiera quedado?. A. lo 
que Godard repuso sabiamen­
te: yo habría gastado lo mismo 
que gasté, y habría quedado 
exactamente Igual. Las malas 

películas no provienen de la fal­
ta de dinero, sino de la falta de 
visión; cosa que en Venezuela 
deberla tomarse en cuenta. 
Fassblnder quiso hacer ver ba­
nales tanto a los nazis como a 
la canción, y olvidó que los na­
zis fueron cualquier cosa me­
nos banales. En cuanto a la me­
lodía que llevó consuelo a de­
cenas de millones de hombres 
y que aún es un hit, ¿quién sino 
un hombre que no sentía los 
sentimientos pudo desvalori­
zarla? La canción, como su di­
vina Intérprete Marlene 
Dietrlch, se niega a morir y aún 
nos habla de nostalgias, de 
ausencias y de amor cuando 
las nieblas giren en la tarde! 
¿quién estará ¡unto al farol! 
contigo, Lili Marleen?

Lola
(Lola BRD-3)

La historia de la Mujer Mala 
que corrompe al Agente del Or­
den es tan vieja como tenaz; en 
nuestro país hay un realizador, 
de cuyo nombre no quiero acor­
darme, que la ha llevado al cine 
una lamentable cantidad de ve­
ces. Sin embargo, el tópico ha 
engendrado filmes magistrales 
como El Angel Azul (Von Stern- 
berg, 1930), basado en la novela 
El Profesor Basura de Helnrlch 
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Mann. Ese mismo libro, cata­
pultado de la República de 
Welmar a la Alemania de Ade- 
nauer y tan astuta como Ubérri­
mamente manipulado, es el 
pre-texto literario de esta obra 
maestra de Fassbinder.

Para el alemán medio, el In­
vierno es una peste: lo obliga a 
encerrarse, y, si pudiese huir, 
lo haría. En estos tiempos fríos 
cualquier cosa que hable de ca­
lor lo pone a vibrar, y salen a re­
lucir los 'Sommerlleder', canzo- 
netas curslllslmas que evocan 
el verano. Una de ellas, El pes­
cador de Capri, sufrirá en este 
film un proceso de resemanti- 
zaclón que la llevará, de himno 
banal de burdel, a ser el gran di­
tirambo de las almas corrompi­
das.

Pocas veces un creador se 
vuelca tanto en un film. Lola, 
tercera parte de una trilogía 
sobre la República Federal de 
Alemania junto con... María 
Braun y La ansiedad de Veronl- 
ka Voss (su titulo completo es 
Lola RFA-3), funde todas las 
obsesiones temáticas y forma­
les de Fassbinder: la degenera­
ción de los sentimientos, la so­
ciedad como moldeadora del 
individuo, las dos caras de la 
verdad, la Alemania moderna, 
el formalismo a ultranza bajo el 
cual ruge la desesperación y, 
cosa rara en él, un tono humo­
rístico que pule el tobogán fatí­
dico que une la ternura y la 
crueldad. Ya la caracterización 
de los personajes, asi como su 
entorno dramático-histórico y 
la escogencla de los actores 
que los encarnan, lleva dentro 
de si la explosión en potencia 
de lo magistral. En una pe­
queña ciudad bávara rige como 
cacique sobre las fuerzas vivas 
el empresario de la construc­
ción Schuckert (Mario Adorf), 
Inteligente y corrupto pero sim­
pático y epicúreo, alegre zorro 
sin complejo alguno ni necesi­
dad de excusa. Este bon vlvant, 
bien casado con una aristócra­
ta frígida e histérica (Rosel 
Zech), es propietario de Villa 
Flnk, burdel en el que la 
estrella es Lola, su amante 
(Barbara Sukowa). Al pueblo 
llega un hombre que puede 
trastornarlo todo: es Von 

Bohm, (Armln MOIIer-Stahl), 
Secretarlo Federal de Cons­
trucciones, cuya firma autoriza­
rá o echará abajo cualquier pro­
yecto. Este personaje enamora 
a todos, dentro y fuera de la 
pantalla: es firme pero amable, 
laborioso si bien sensible, ac­
cesible aunque aristócrata, ma­
duro y atractivo, honesto sin 
morallsmos. Sabe bien que 
Schuckert, violando los regla­
mentos, va a ahadlr varios pi­
sos al complejo habltaclonal 
que planea; sabe Igualmente 
que Alemania necesita vivien­
das y que la normativa no 
siempre se aviene con la rea­
lidad social. Se hará la vista 
gorda sin aceptar dinero: es ri­
co y no necesita ser comprado.

Lola hará de gusano en esta 
manzana de perfección: quiere 
que, por una vez, se la trate con 
dignidad, y no como a una pu­
ta. Las burlas de Schuckert de­
sembocan en una apuesta que 
Lola gana: en una ceremonia y 
delante de todo el pueblo Von 
Bohm le besa la mano, sin sa­
ber su verdadero oficio. Y Lola 
se enamora con desafuero to­
tal. Correspondida, recitará a 
su amado poemlllas por teléfo­
no, le mandará flores y cantará 
con él en una Iglesia, pero no 
se atreve a decirle una verdad 
que sin embargo insinúa: en es­
ta ciudad, todo y todos tienen 
dos caras. La noche del 
compromiso Von Bohm recibe 
un telegrama: Fue muy lindo 
cantar con usted. Pero toda 
canción termina.

Aquí comienza otra canción: 
El pescador de Capri. Los clien­
tes del burdel se la piden a Lola 
una y otra vez, haciéndole coro 
a la mujer cuya tragedia igno­

ran. La cara oculta de la manza­
na será develada por la serpien­
te: Esslln (Matthias Fuchs), 
asistente de Von Bohm de día y 
baterlsta del burdel de noche. 
Frustrado por Schuckert en su 
Intento de poseer a Lola mer­
ced a una torpe subasta, este 
funcionarlo comprado que lee 
a Bakunln en sus ratos libres 
desea ver a su acomplejada 
lepra carcomiendo toda la 
ciudad. A tal efecto, lleva a Von 
Bohm al burdel. AHI, un Schuc­
kert entusiasta anuncia al 
Secretario de Construcciones, 
en los términos más soeces, la 
entrada de su perra callente. Y 
Lola entra para comenzar a 
cantar.

La escena que veremos es 
una de las más brillantes de la 
cinematografía mundial. Lola, 
que habla sacrificado su amor 
por no matar en el amado su 
Imagen de mujer digna, ve que 
todo se ha perdido, todo. Súbi­
tamente de cara al lodo en el 
que se asienta la ciudad, el 
Secretarlo de Construcciones 
decide echar ésta abajo emple­

ando todo su poder. Von Bohm 
se va; alrededor, nadie entien­
de nada. Y Lola, vacia de todo 
lo que le habla dado vida, co­
mienza a arrancarse la ropa a 
pedazos mientras canta El pes­
cador de Capri con una violen­
cia tal, que la concurrencia en­
tera la cree presa de un acceso 
de histrionlsmo obsceno. Ro­
dado en un solo plano y, según 
se dice, sin ensayo previo y a 
primera toma, el strlp-tease 
culmina con Lola histérica lle­
vada a hombros por Schuckert 
y coreada carnavalescamente 
por el burdel entero, sin saber 
que festejaban la Ignominia de 
un ser humano, la muerte de 
sus Ideales, la befa y el sepelio 
de su dignidad.

Del virtuosismo cinema­
tográfico del film debemos 
mencionar varios toques pecu­
liares: la dirección de actores, 
que otorga el lujo de cálidas ca- 
denzas muy bien aprovechadas 
por la Sukowa y Múller-Stahl; la 
puesta en escena, cuya recons­
trucción de los aóos cincuenta 
es filológicamente Impecable y

Lola.
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Querelle.

visualmente hipnótica; las tran­
siciones entre secuencias, 
hechas con fueras de foco que 
parecieran calzar perfectamen­
te el uno con el otro; y, sobre 
todo, el provecho que se le sa­
ca a la canción. En su furia de 
honradez, que no es más que 
una manía de venganza, Von 
Bohm la pone en la rockola 
mientras el semítico periodista 
se niega a atacar a Schuckert; 
finalmente, su decisión de vol­
ver al burdel y pagar por la 
perra callente es anunciada por 
la canción misma. Tocando 
enloquecido un concierto de 
Vlvaldl, asi como otros beben 
para olvidar, de pronto el arco 
se queda quieto y, con movi­
miento mínimo como el de un 
dedo en un gatillo, la cuerda 
comienza a silbar la estrofa ve­
nenosa cuyas silabas rezan: 
cuando en Caprl el rojo sol se 
hunde en el mar...

La cereza del helado es el fi­
nal feliz. Todos obtienen lo que 
quieren: contrato, matrimonio, 
dinero... Pero Von Bohm ha ma­
tado su Inocencia, y Lola olvida 
por siempre la palabra digni­
dad. Y Schuckert conoce la 
emoción de pagar tarifa extra 
por una recién casada que os­
tenta aún el traje de novia. In- 
vlrtlendo la frase de Francisco I 
en Pavía, nada se ha perdido, 
menos el honor.

Querelle - Un pacto 
con el Diablo
(Querelle - Eln Pakt mlt dem 
Teufel)

Todo hombre mata lo que 
ama, canta Lyslane (Jeanne 
Moreau), la patrona del burdel 
en Querelle, versión cinema­
tográfica de la novela Querelle 

de Brest de Jean Genet. Cuan­
do vemos que esfe film está de­
dicado a mi amistad con El He­
dí Ben Salem M'Barek Moham- 
med Musíala, la primera frase 
citada, fragmento de la Balada 
de la cárcel de Readlng de Os­
car Wllde, cobra un sentido 
terrorífico: tras rodar Miedo a 
comer almas, Fassblnder aban­
donó a Ben Salem sin siquiera 
participárselo; éste, preso de 
locura homicida, acuchilló a 
tres personas y terminó ahor­
cándose en una prisión france­
sa.

Pero Querelle no es sólo una 
justificación personal, es la 
descripción de un proceso que 
Fassblnder no culminó nunca: 
la aceptación de si mismo. Pre­
ferentemente homosexual, 
Ralner Warner Fassblnder ne­
cesito reafirmar su parte mas­
culina manteniendo a Irm Her­

mano como amante y casándo­
se con Ingrid Caven, tortuoso 
matrimonio suscitado, según 
se dice, por la rabia y envidia 
que le producía el hecho de 
que GQnther Kaufmann (el No- 
nó de Querelle) tuviese mujer e 
hijos. Y no llegó a aceptar nun­
ca el hecho, vislumbrado por 
varios de los personajes del 
film, de que la homosexualidad 
nace a veces de una exacerba­
ción de lo masculino, no de la 
feminización del macho. NI que 
la ternura, que Fassblnder pro­
digaba para luego desacreditar, 
es parte del universo masculi­
no por femenina que parezca.

Querelle es la materializa­
ción de varios milagros, de los 
cuales el que su director no 
halla muerto de repente duran­
te el rodaje no es el menor. 
Dleter Schldor (quien actúa en 
el film en el papel de Vlc) habla 
formado parte de la camarilla 
de Fassblnder hasta que a raíz 
de una discusión se separó de 
él, como todos los del grupo 
que tenían un ápice de perso­
nalidad propia. Obsesionado 
por la novela de Genet, obtuvo 
los derechos y encargó a 
Burkhard Drlest (en el film Ma­
rio, el policía) una primera ver­
sión guionlstica. La condición 
sine qua non de Genet fue que 
su obra debía ser llevada a la 
pantalla por un director de fa­
ma Internacional. Pero la mito­
logía genetlana parecer ser de­
masiado escabrosa: el guión 
fue rechazado sucesivamente 
por Peckinpah, Schleslnger, 
Polanski, Scorsese y Bertoluc- 
cl. Cuando Werner Schroeter 
(cuya abierta homosexualidad 
corre pareja con su desdén ha­
cia la normativa cinematográfi­
ca) aceptó el encargo, fueron 
los coproductores quienes, no 
sin razón desde su punto de 
vista, lo vetaron como antlco- 
merclal. Finalmente, el proyec­
to cayó en manos de Fassbln­
der, quien modificó el guión y 
optó por un enfoque estético 
que combinaba el despliegue 
de castlng de LUI Marieen, la 
actitud literaria de Fontana Effl 
Briest y la abierta teatralidad 
de La libertad de Bramen.

El Brest del film es contem­
poráneo e Intemporal, hecho
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de torreones de piedra encabe­
zados por glandes y sembrado 
de árboles falsos. 'La Feria’, en 
cambio, es un realísticamente 
recargado burdel art-noveau, 
repleto de travestís que apenas 
vemos y regido por una pareja 
peculiar: Nonó, musculado 
negro homosexual, y su esposa 
Lyslane, amante de Robert 
(Hanno POschl, quien también 
Interpreta a Gil, el asesino), 
hermano este último del bello 
marinero Querelle (Brad Davls). 
Un matrimonio anormal, mas, 
bien lo dice Nonó: ¿qué es lo 
que es 'norman.

Y esta anormalidad (o, más 
bien, antl-normalldad) atraviesa 
el film de extremo a extremo. 
Ante todo, los actores han sido 
escogidos para papeles que no 
les correspondían: Jeanne Mo- 
reau como una mujer Incapaz 
de despertar deseo, Franco Ñe­
ro como un homosexual crípti­
co y Brad Davls como un alma 
pasivamente femenina. La luz, 
cálidamente anaranjada, crea 
un crepúsculo perenne que no 
dará paso al día. Y el conflicto 
central del personaje es anti­
normal por excelencia: 
Querelle, quien despierta de­
seo en todos, ama solamente y 
con todas sus letras a su her­
mano Robert.

Incapaz de aceptar ese cri­
men, pero necesitando ser cas­
tigado por él, Querelle debe in­
ventarse una culpa: degüella a 
Vic, su cómplice en el tráfico 
de opio. Y escoge el castigo 
más humillante para quien, co­
mo él, se cree un macho: se de­
ja sodomizar por Nonó. En vez 
de dolor, halla placer. Mario, de 
día policía y gay de noche, cola­
borará con Nonó en la admi­
nistración del castigo. Pero 
Querelle necesita ir más lejos: 
delata a Gil, asesino circuns­
tancial de quien se ha enamora­
do. Su castigo se hace más 
monstruoso: ha sacrificado al 
Diablo a su amigo, al primer 
hombre por el que sintió un 
amor que Iba a ser correspondi­
do. Mas llega la redención: 
Querelle acepta el secreto 
amor del teniente Sablón 
(Franco Mero), quien lo librará 
de la policía y lo llevará consi­
go.

El grado de belleza que al­
canza el film es extremo, dolo­
roso Incluso. La culpa de los 
personajes es subrayada por 
reflectores azules, que comien­
zan Iluminando sólo los ojos 
para, en el climax, cubrir 
completamente los sensuales 
cuerpos. Peer Raben, quien 
comparte con Haendel los cré­
ditos musicales (el Concierto 
para órgano Op. 7 n°. 4 en la es­
cena del asesinato), subraya 
las Imágenes con coros angéli­
cos de tono stravinsklano o 
con disquisiciones pianísticas 
como talladas en vidrio. Los 
textos de Genet, ni qué decirlo, 
pertenecen a lo más osada­
mente arrebatado de la prosa 
francesa. Pero también hay to­
ques que fuera del mundo gay 
jamás serán comprendidos: el 
culposo Gil que posee a otro 
hombre con la excusa de que 
es hermano de la chica que le 
gusta, la masculina mano de 
Mario obispalmente cubierta 
de joyas o el beso de Querelle y 
Gil, descarado y a boca abier­
ta... ¿Quién puede comprender 
lo que no es capaz de hacer?

Objeto de culto frenético o 
de atronante repulsa, Querelle 
culminó los escándalos de la 
vida de Fassblnder con un es­
cándalo artístico. En el Festival 
de Venecla, donde fue presen­
tado, levantó una polémica 
enorme en la que el presidente 
del jurado asumió su defensa 
en contra de sus Integrantes: 
se trataba de Marcel Carné, va­
liente en una vejez lúcida. Su 
estreno en Caracas, en 1984, 
fue un hecho Inolvidable: nadie 
creía que la censura autorizarla 
su exhibición. Yo ful esa prime­
ra noche, y presencié reac­
ciones tan variopintas como 
Inusitadas: apuntar a lo perso­
nal e Intimo puede producir de 
todo... menos Indiferencia.

FICHAS TECNICAS DE CICLOS RAINES 
W. FASSBINDER

EL AMOR ES MAS FRIO QUE LA MUERTE 
(Uebo tst kllter ais der Tod) Alemania, 
1969. Arg. Guión y Dlr.: Ralner Wemer 
Fassblnder. Prod.: RWF. Dlr. Fot.: Dletrich 
Lohmann. Mús.: Peer Raben y Holger 
Munzer. Dlr. Art.: Ulll Lommel. Mon.: 
Franz Walsch. Intérp.: Ulll Lommel, Hanna 
Schygulla, RWF, Hans HlrschmQller, 
Katrln Schaake, Peter Berllng, Hannes 
G rom hall, Gisela Otto, Ingrld Caven, Ursu­
la Stratz, Irm Hermann, Les Olvides, Wlll 
Rabenbauer, Peter Moland, Anastasslos 
Karatas, Rudoll Waldemar Brem, Yaak 
Karsunke, Monlka Stadler, Kurt Raab. 
Comp. prod.: Antiteater/X Films. Alemán, 
v.o. B/N. Dur.: 88mln.

LOS DIOSES DE LA PESTE (Gotter der 
Pest). Alemania, 1969. Dlr. Arg. y Guión.: 
Ralner Wernor Fassblnder. Dlr. Fot.: 
Dletrich Lohmann. Mús.: Peer Raben. Dlr. 
Art.: Kurt Raab. Mont.: Franz Walsch. Pro­
ductor.: RWF y Michael Fengler. Intérp.: 
Harry Baer, Margarothe von Trotta, 
Gunther Kaufmann, Carla Aulaulu, Ingrld 
Caven, Jan George, M a rían Seldowskl, Ya­
ak Karsunke, Micha Cochina, Kanes 
Gromball, Ullth Ungerer, Katrin Schaake, 
Ulo Pempelt, Irm Hermann, Peter Moland, 
Dorls Mattcs. Comp. prod.: Antiteater, ale­
mán, sub. espA. B/N. 16mm. Dur.: 91mln. 

LAS AMARGAS LAGRIMAS DE PETRA 
VON KANT (Dio bittwon Trinen der Potra 
von Kant), Alemania, 1972. Dlr.: Ralner 
Werner Fassblnder. Guión.: RWF, basada 
en su obra teatral. Prod. e/ec.r RWF. Prod.: 
Tango Film. Dlr. Fot.: Michael Ballhaus. 
Dlr. Art.: RWF. Mús.: Temas de "The Plat- 
ters" y Gluseppe Verdl. Mont.: Thea Ey- 
mész. Maq.: Peter MOtler. Intérp.: Marglt 
Carstensen, Hanna Schygulla, Irm Her­
mann, Eva Mattes, Katrln Schaake, Glsel- 
da Fackeldey. Alemán, sub. espA. Color. 
Dur.: 2h 4mln.

FONTANE EFFI BRIEST. Alemania, 1972. 
Dlr.: Ralner Werner Fassblnder. Guión.: 
RWF., basada en la novela Effl Brloat de 
Theodor Fontane. Prod.: RWF. Dlr. fot.: 
JOrgen JOrges y Dletrich Lohmann. Dlr. 
art.: Kurt Raab. Mús.: Tema de Camilla 
Salnt-Saens. Mont.: Thea Eymész. Maq.: 
Slbylle Danzer. Dls. vest.: Barbara Baun. 
Intérp.: Hanna Schygulla, Wolfgang 
Schenck, Ulll Lommel, Karl-Helnz Bohm, 
Ursula Stráz, Irm Hermann, Lllo Pempelt, 
Hetberi Stelnmetz, Mark Bohm, Rudolf 
Lenz, Barbara Valentín, Kart Scheydt, 
Theo Tecklenburg, Anndorthe Braker, Pe­
ter Gauthe, Andrea Schober, Barbara 
Lass, Eva Mattes. Comp. prod.: Tango 
Film. Alemán, subtlt. espA. B/N. Dur.: 1h. 
20mln.

TODOS LOS OTROS LE LLAMAN ALI 
(Angel Esten Soele Auf) Alemania, 1973. 
Dlr.: Ralner Werner Fassblnder. Arg. y 
Guión.: RWF. Dlr. fot.: JOrgen JOrges. Dlr. 
Art.: RWF. Mús.: Archivo. Mont.: Thea Ey­
mész. Intérp.: Brlgltte Mira, El Hedí Ben 
Salem, Barbara Valentín, Irm Hermann, 
RWF, Kart Scheydt, Elma Korlowa, Anlta 
Bucher, Gustl Krelssl, Walter Sedlmayr, 
Doria Mattes, Llselotte Eder, Marquand 
Bohm, Hannes Gromball, Katherina Her- 
berg, Rudolf Waldemar Brem, Peter Mo­
land, Marglt Symo, Peter Gauhe, Helga 
Ballhaus. Comp. produc.: Tango Film. Ale­
mán, sub. espA. Color. Dur.: 93mln.

RULETA CHINA (Chlneslsches Roulette). 
Alemania, 1976. Dlr.: Ralner Wemer Fass­
blnder. Arg. y Guión.: RWF. Produc.: 
Michael Fengler. Dlr. Fot.: Michael 
Ballhaus. Dlr. Art.: Kurt Raab. Mús.: Peer 
Raben. Mont.: Ha von Hasberg y Juliano 
Lorenz. Intérp.: Marglt Carstensen, Anna 
Kart na, Alexander Allerson, Ulll Lommel, 
Andrea Schober, Mascha Merll, Brlgltte 
Mira, Volker Spengler, Armln Moler, Ro- 
land Hensecke. Comp. Prod.: Les Films 
du Losange. Alemán, subtlt. espA. Color. 
Dur.: 86mln.

DESESPERACION (Despalr). Alemania, 
1978. Dlr.: Relner Werner Fassblnder. 
Guión.: Tom Stoppard, basada en la nove­
la de Vladlmlr Nabokov. Prod.: Lutz Heng- 
st y Peter Mártheshelmer. Dlr. fot.: Micha­
el Ballhaus. Dlr. art.: Rolf Zehetbauer. 
Mús.: Peer Raben. Mont.: Reglnald Beck. 
Intérp.: Dlrk Bogarde, Andrea Ferréol, Vol­
ker Spengler, Klaus Lówltsch, Alexander 
Allerson, Bernhard Wlckl, Peter Kem, 
Gottfrled John, Adrián Hoven, Roger 
Frltz, Hark Bohm, Lllo Pempelt, Armln 
Meler, Ingrld Caven. Comp. prod.: NF Go- 
ria/Bavarla/ SFP. Alemán, subtlt. espA. 
Color. Dur.: 1h. 59mln.

EL MATRIMONIO DE MARIA BRAUN (Dle 
Eho der María Braun). Alemania, 1978. 
Dlr.: Ralner Werner Fassblnder. Guión.: 
Peter Martheshelmer y Pea FrOhIlch. Arg.: 
Según una Idea RWF. Prod.: Michael 
Fengler. Dlr. fot.: Michael Ballhaus. Dlr. 
art.: Norbert Sherer, Helga Ballhaus, 
Claus Kottmann y Georg Kolenc. Mús.: 
Peer Raben. Mont.: Juliano Lorenz y RWF. 
Intérp.: Hanna Schygulla, Klaus Lówltsch, 
Ivan Desny, Gottfrled John, Gisela Uhlen, 
GOnther Lamprecht, Hark Bohm, George 
Byrd, Ellsaboth Trlssenaar, RWF, Isolde 
Barth, Volker Spengler, Kart-Helnz von 
Hassel. Comp. Prod.: Albatros Produk- 
tlon/Trlo Fllm/WDR, Alemán, subtlt. espA. 
Color. Dur.: 1h. 59mln.

ULI MARLEEN (LUI Marleon). Alemania, 
1980. Dlr.: Ralner Werner Fassblnder. 
Guión.: Manfred Purzer, Joshua Sinclair, 
RWF, basada en la novela de Lalo Ander- 
sen. Produc.: Luggl Waldleltmer. Dlr. fot.: 
Xaver Schwarzenberger. Mús.: Peer Ra­
ben y la canción "LUI Marloen" de Norbert 
Schultze y Hans Lels. Mont.: Juliano Lo­
renz y RWF. Intérp.: Haanna Schygulla, 
Glancarlo Glannlnl, Mel Ferrer, Karl Heinz 
von Hassel, Erlk Schumann, Hark Bohm, 
Gottfrled John, Karin Baal, Udo Kler, 
Chrlstlne Kaufmann, Roger Frltz, Adrián 
Hoven, Barbara Valentín, RWF. Comp. 
produc.: Roxy Film/CIP Fllm/Rlalto 
Fllm/Bayerlschen. Alemán, sub. espA. Co­
lor. Dur.: 1h. 56mln.

LOLA (Lola). Alemania, 1981. Dlr.: Ralner 
Werner Fassblnder. Guión.: Peter 
Márthesheimer, Pea FrOhIlch y RWF. 
Prod.: Horst Wendlant. Dlr. fot.: Xavei* 
Schwarzenberger. Mús.: Peer Raben. 
Mont.: Juliano Lorenz y RWF. Intérp.: Bar­
bara Sukowa, Armln MOIIer-Stahl, Mario 
Adorf, Matthlas Fuchs, Helga Feddersen, 
Karin Baal, Ivan Desny, Ellzabeth Volk- 
mann, Hark Bohm, Chrlstlne Kaufmann, 
Harry Baer, Karl-Helnz von Hassel, Rosel 
Zech. Comp. product.: Rlalto Film/Preben- 
Phlllpsen/Trlo Fllms/Westdeutchen Rund- 
funk. Alemán, subtlt. espA. Color. Dur.: 
1h. 55mln.

QUERELLE (Querelle). Alemania, 1982. 
Dlr.: Ralner Werner Fassblnder. Guión.: 
RWF. Burkhard Drlest, basada en la nove­
la de Joan Genet. Prod.: Dleter Schldor y 
Sam Wyanberg. Dlr. fot.: Xaver Schwar­
zenberger. Mús.: Peer Rabón. Mont.: Ju­
liano Lorenz y RWF. Intérp.: Brad Davls, 
Franco Ñero, Jeanne Moreau, Laurent Ma- 
let, Hano POschl, GOnter Kaufmann, 
Burkhard Drlest, Dleter Schldor, Karl 
Scheydet, Michael McLernon, Giles Ga- 
vols, Roger Frltz. Comp. produc.: Planet 
Fllm/Albatros Film. Alemán, subtlt. espA. 
Color. Dur.: 1h. 46mln.

BREMER FRE1HDT. Alemania, 1972. Dlr.: 
Ralner Wemer Fassblnder. Guión.: RWF, 
basada en una obra de RWF. Produc.: 
RWF. Dlr. Fot.: Dletrich Lohmann. Mús.: 
Archivo. Mont.: Frlodrlch Nlquet y Monlka 
Solzbacher. Intérp.: Marglt Carstensen, 
Ulll Lommol, Wolfgang Schenck, Walter 
Seydmayr, Wolfgang Klellng, Rudolf Wal­
demar Brem, Kurt Raab, Fritz Schedlwy, 
Hanna Schygulla, RWF, Ulo Pempelt, 
Comp. produc.: Teletln Saar. Alemán, sub- 
tlt. espA. Color. Formato Video. Dur.: 
87mln.
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MARGARETHE VON TROTTA
LU1SELA ALVARAY

Como un lienzo de muchas 
pinceladas, el Nuevo Cine Ale­
mán ha venido asociando des­
de hace treinta anos una va­
riedad de perspectivas y tonali­
dades que corresponden a las 
más diversas tendencias de 
sus realizadores. Después del 
famoso Manifiesto de 
Oberhausen, en 1962, un acto 
de amor por el cine en el cual 
los jóvenes proclaman la ruptu­
ra con el cine convencional- 
comercial y la emergencia de 
auténticas concepciones espi­
rituales que Inspirarían las 
nuevas producciones, fue ce­
lebrándose la progresiva reve­
lación de cineastas como Ale- 
xander Kluge, Jean María 
Straub, Ralner W. Fassbinder, 
Werner Herzog, Wlm Wenders 
y Volker Schlóndorff, entre 
otros. Considerar el tempes­
tuoso mundo de Fassbinder, 
próximo a la extravagante Ima­
ginería de Herzog o a las suge- 
rentes atmósferas de los filmes 
de Wenders es degustar una 
exquisita diversidad, una esca­
la de armonías universales que 
no dejan de vibrar, que siguen 
estremeciendo las butacas de 
cada sala. SI bien en los años 
60 se moldeaba la arcilla, es en 
la década siguiente cuando se 
logra su cocción. Todo trabajo 
expresivo requiere procesos de 
maduración. Es entonces cuan­
do a través de festivales Inter­
nacionales, Cannes, Venecla, 
Nueva York, aquellos filmes 
germanos realizados en su ma­
yoría con un mínimo de recur­
sos y poco apoyo estatal, 
sorprendieron las miradas y 
confirmaron la existencia de 
una cinematografía audaz. La 
falta de recursos habla hecho 
de la necesidad una virtud y, 
por lo tanto, a través del oficio 
artesanal más que del cine co­
mo Industria, los productos fíl- 
mlcos destilaban una enorme 
fuerza expresiva. Eran obras 
que heredaban para el mundo 
un espíritu vanguardista, de 
profunda Innovación, semejan­
te al de la Nueva Ola Francesa.

Una de las puntas de lanza 
en este proceso es Volker 
Schlóndorff, autor de El Joven 
Tfirless (1966) y El tambor de 
hojalata (1979), dos de sus más

El honor perdido de Katharina Blum

laureadas. Y es necesario men­
cionar especialmente a Schlón- 
dorff para referirnos finalmente 
a la obra de quien hoy nos con­
cierne, la actriz, guionista y ci­
neasta alemana Margarethe 
von Trotta. Por un lado, las ci­
neastas alemanas de la misma 
generación de los realizadores 
a los que se ha hecho mención 
tuvieron oportunidades más 
tardías para comenzara produ­
cir su obra Individual, en su ma­
yoría la Iniciaron ya entrada la 
década del 70. Margarethe von 
Trotta está entre ellas, pero la 
alianza profesional y afectiva 
con Schlóndorff le permitió co­
laborar en la realización de 
guiones previamente a la escri­
tura y dirección de su primera 
película. Aunque hay una cone­
xión Indiscutible entre ambos 
creadores —von Trotta ha sido 
actriz en por lo menos siete pe­
lículas de Schlóndorff, han si­
do co-gulonlstas cantidad de 

veces e Incluso han co-dirlgido 
una película, la primera de la 
autora— sus puntos de Interés 
y sobre todo el tratamiento par­
ticular son bastante autóno­
mos, eso si tomamos en su 
más estricto sentido al papel 
de director como responsable 
del "mensaje” y del acabado 
del film.

En base a sus cinco primeras 
películas, aquellas que se pro­
yectaron en el ciclo dedicado a 
esta polifacética autora, trata­
remos de responder a las rela­
ciones naturales que se es­
tablecen en el conjunto de su 
obra y de decantar el tono y la 
intensidad de sus trazos en el 
lienzo del Nuevo Cine Alemán. 
Es importante sefialar que esta 
obra es mucho más extensa y 
comprende por lo menos otras 
cinco películas: Rosa Luxem- 
burgo (1985), Félix III. Episodio 
Eva (1987), Miedo y Amor 

(1988), Las tres hermanas 
(1988), El regreso (1990). Como 
complemento y tal vez por lo In- 
naccesible de estas últimas, 
también vimos en el ciclo cinco 
filmes dirigidos por Schlón- 
dorff en los que la señora von 
Trotta tuvo otro tipo de partici­
pación, como co-gulonlsta y/o 
actriz. Aunque éstos pueden 
ayudar en el conocimiento de 
la obra de la autora, no corres­
ponden realmente a la lectura 
unlflcadora que pudimos tener 
con las películas dirigidas por 
ella. Por esto, hablaremos con 
mayor énfasis de estas últi­
mas.

Hay discursos cuyas reso­
nancias se detienen en su pro­
pia diversidad, en la calidad y 
maestría con que multiplicidad 
de temas son tratados alterna­
tivamente por un mismo autor. 
Otros, como el que hoy nos In­
cumbe, en los cuales cada obra 
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parece agrandar la colmena 
labrada por las anteriores. Son 
textos que se completan y 
complementan forjando los di­
ferentes cortes, las diferentes 
celdas de un mismo panal. Esta 
es una cualidad manifiesta en 
el discurso de von Trotta, en el 
cual se detectan dos preocupa­
ciones fundamentales: Por un 
lado, una curiosa instrospec- 
ción en el rol femenino en las 
contradicciones sociales y la 
tonalidad de las relaciones 
entre féminas, por el otro, un 
declarado interés por las cir­
cunstancias soclo-pollticas 
que vive su país, siempre vistas 
en función de su Ingerencia y a 
través de la perspectiva del o 
de los personajes femeninos.

Los problemas relativos a la 
igualdad entre sexos y a las 
reivindicaciones femeninas en 
esas décadas son también to­
cados en la obra de Schlón- 
dorff, La moral de Ruth Halb- 
fass (1971) y Llamarada (1972) 
se centran en ello. Sin embar­
go, ninguno de ambos relatos 
tiene vuelta de hoja, los temas 
se exponen de una forma exce­
sivamente esquemática y ob­
via. En cambio, en la obra que 
hemos podido ver de Marga- 
rethe von Trotta se desliza la 
idea de q. e las verdaderas re­
volucione'- tienen su correlato 
interno, pueden de movi­
mientos y mutaciones de la psl- 
quls, y en esa medida, influyen 
en la vida colectiva.

En ti segundo despertar de 
Christa Klages (1977) y Las her­
manas alemanas (1981) se evi­
dencian perfectamente, y co­
existen como moléculas de un 
mismo líquido, las relaciones 
íntimas entre dos mujeres y la 
contundencia del momento 
histórico que viven. Comulgan 
allí con admirable fluidez lo 
particular y lo universal, los de­
tallados sentimientos, las 
progresivas modulaciones de 
los caracteres, son, sin duda, 
expresión de la impactante re- 
verberancia de su tiempo. Y 
ese tiempo es el suyo, es el 
nuestro. La actualidad es sino 
del discurso de von Trotta.

Por otra parte, películas co­
mo Hermanas o el balance de 
la felicidad (1979) y Lúcida lo­
cura (1982) se dedican exclusi­
vamente a la profundizaclón en 
el mundo de lo femenino y la 
calidad de las relaciones entre 
mujeres. Restringiendo la vi­
sión, estas películas, cierta­
mente intimistas, pierden un 
poco la densidad de las dos an­
teriores, pero conservan, y es 
innegable, la delicadeza de la 
hechura, la mano de la autora. 
Esta se caracteriza por una 
narrativa en cierta medida con­
vencional pero ajustada al rit­
mo que exigen los aconteci­
mientos, recurrentes idas al pa­
sado que justifican parcialmen­
te los hechos presentes, la voz 

miento de un autoritarismo 
aparentemente no erradicado. 
Rechazando la posibilidad de 
un nuevo orden civil impuesto, 
muchos mostraron simpatía 
con las acciones extremistas. 
Esto se expresa con claridad 
en la primera película que Mar- 
garethe von Trotta dirige sola, 
donde coinciden mesurada­
mente sus dos inquietudes fun­
damentales: una crítica con­
ciencia social y política, y la 
profundizaclón en la perspecti­
va femenina del mundo. Chris­
ta Klages decide robar un ban­
co para levantar una guardería.

en off del personaje principal 
que sobre las imágenes va des­
doblando y reflexionando su vi­
da. Veamos cada obra particu­
lar.

El honor perdido de 
Katharina Blum

Esta película cuya dirección 
fue compartida entre von Trot­
ta y Schlóndorff, constituyó un 
éxito de taquilla en su país en 
1975, aóo de su realización.

Basada en un cuento de 
Heinrlch BOU, la obra cinema­
tográfica narra los cinco días 
en que un diario sensaclonalis- 
ta destruye la vida de una mo­
desta empleada doméstica. El 
solo hecho de compartir una 
noche con un terrorista hace 
cómplice a Katharina Blum, a 
los ojos de la policía, de activi­
dades con grupos ultralzquler- 
dlstas. Mientras nosotros es­
pectadores vamos reconocien­
do a una Katharina normal, con 
un pasado más o menos monó­
tono y convencional, la prensa 
y la policía van Interpretando 
los mismos signos bajo la lógi­
ca del absurdo hasta conducir 
a la muchacha a la deshonra. 
Katharina, en su desespera­
ción, termina asesinando a un 
periodista. Este hecho consti­
tuye una contundente critica a 
los inconscientes, inconsisten­
tes y sensaclonallstas medios 
de comunicación. Sorpresiva 
resolución, los condenables no 
son los condenados. La sola 
victima de las campañas pe­
riodísticas es la única senten­
ciada en nombre de la “libertad 
de prensa". Pese a que la histo­
ria luce exagerada y algunas 
escenas demasiado obvias, co­
mo la final, el discurso ha 
logrado su objetivo, destapar la 
falacia de la prensa exponién­
dola al ridiculo.

El segundo 
despertar de Christa 
Klages

En una Alemania convul­
sionada que se debatía por los 
70 entre laviolencia terrorlstay 
la desproporcionada reacción 
del gobierno, los Intelectuales 
y cineastas temían el resurgl- 

Noble motivo. Pero la conse­
cuencia Inmediata fue una vida 
de escondites y correrlas en 
donde profundizarla su amis­
tad con Ingrid, conocida de 
adolescencia, debido a la forza­
da clandestinidad. Una testigo 
del asalto, Lena, recorre la vida 
de Christa hurgando sus 
huellas: su hija, su madre, el 
trabajo... y es ella quien frente 
a las autoridades “opta" al fi­
nal de la película por no reco­
nocerla, permitiéndole 
“renacer”. Las reflexiones de 
Christa sobre la soledad y la ve­
jez, su entrañable relación con 
Ingrid, y la sensibilización de 
Lena ante los buenos propósi­
tos de la asaltante, revierten el 
discurso social al mundo feme­
nino, a sus deseos y frustra­
ciones, sus fortalezas, sus on­
dulaciones y recodos. Utilizan­
do un lenguaje convencional, 
lo resaltante de esta película es 
ese bien logrado equilibrio 
entre la responsabilidad social 
de la protagonista y el compro­
miso real y doloroso con sus 
sentimientos.

Hermanas o el 
balance de la 
felicidad

En esta película la autora ha 
preferido cerrar el discurso al 
universo Intimo de dos herma­
nas, Ana y María, quienes viven 
una mutua dependencia remar­
cada por la oposición de carac­
teres. Ambas se oponen y 
complementan, son dos caras 
de la moneda, y el suicidio de 
una por las exigencias de la 
otra quiebra el balance. María 
se ve obligada a rehacer su vida 
e Intenta adjudicarle el rol de 
Ana a otra chica. Esta última se 
rebela y María debe vivir en so­
ledad (Trataré de ser Ana y Ma­
ría. Intentaré soñar). Sin duda, 
esta es una película que toca 
densidades psicológicas pero 
tanto narrativa como simbóli­
camente los signos nos pare­
cen de extremada obviedad. 
Primero, hay una recurrencia 
excesiva a la Imagen del bos­
que (tiplea de mitos y leyendas) 
y que señala con demasiada 
Iteratlvldad el terreno en que se 
mueve el film, lo misterioso, lo 
Inconsciente, lo femenino. Por 
otro lado, la repetición de la 
historia con la otra chica des­
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punta desde el principio, fue 
siempre demasiado previsible. 
Sin embargo, este film posee 
un ritmo más sugerente y más 
calmado que los anteriores. 
Los pausados planos, la econo­
mía de las escenas nos parece 
un logro que redunda en la pro­
ducción posterior. Bien puede 
leerse como un experimento, 
un trampolín necesario para su 
próxima película.

Las hermanas 
alemanas

No hay duda que este film se 
distingue de los demás, hay un 
salto cualitativo en la obra de 
von Trotta. Es resaltante el 
hecho de que por primera vez 
no ha contado con ninguna 
ayuda en la escritura del guión. 
Aquí converge de nuevo el 
mundo Intimo y el discurso 
socio-político. Las vidas de dos 
hermanas divergen en su ma­
durez por haber optado por vías 
políticas distintas. Julianne se 
pronuncia en la lucha por las 
reivindicaciones femeninas a 
través de grupos de acción y 
discusión, actividades que no 
subvierten al sistema, mientras 
que Marianne se adhiere a la lí­
nea dura y se une a grupos 
terroristas. La distancia políti­
ca que ha separado a las her­
manas durante años comienza 
a compensarse con una cre­
ciente cercanía afectiva una 
vez que Marianne es convicta. 
A pesar de la firmeza en las 
convicciones de ambas, poco a 
poco, ásperay penosamentese 
abre una brecha de compren­
sión casi nunca exteriorizada 
por ninguna de las dos partes. 
Por otro lado, la película señala 
cómo el holocausto provocado 
por el nazismo fue la llave que 
sensibilizó a ambas jóvenes pa­
ra incorporarse a sus luchas. 
La culpa del pasado alemán ha 
querido reivindicarse por cami­
nos revolucionarios. Caminos 
más vigentes en cuanto el go­
bierno seguía pareciendo injus­
to y autoritario. Las posiciones 
de ambas hermanas pueden 
extrapolarse a las de la juven­
tud alemana de los setenta. Sin 
falsos dramatismos y con gran 
agudeza, esta película con­
centra las contradicciones de 
ese momento histórico. Narra­
tivamente encontramos de 
nuevo ese sosegado pulso 
logrado en el film anterior y 
cierta sequedad tanto en el 
tránsito de una situación a otra 
como en la construcción de los 
caracteres. Esta dureza que en 
muchos casos nos toma por 
sorpresa, acompaña el vigor de 
la historia —tan terrible— libe­
rándola de falsos dramatismos.

Lúcida locura
La constructiva amistad 

entre dos mujeres vuelve a col­
mar la pantalla. Olga y Ruth se 
conocen. Una es briosa y versá-

Margarethe von Trotta y Volker Schlóndor!.

Dos hermanas alemanas.

LAS HERMANAS ALEMANAS (Dio 
Bleleme Zelt). Alemania. 1981. Dir.: Mar­
garethe von Trotta. Guión.: Margarethe 
von Trotta. Prod.: Eberhard Junkersdor!. 
Prod. Asoc.: Gudrun Ruzlckova. Asis. Dir.: 
Helenka Hummel. Fot.: Franz Rath. Asis. 
Fot/oper. Steadlcam.: Werner Deml. Mon.: 
Dagmar Hlrtz. Esc.: Monica Hasse, Jorge 
Jara. Maq.: ROdlger Knoll. Intérp.: Jutta 
Lampe, Barbara Sukowa, Rdlger Vogler, 
Doris Se hade, Verenlce Rudolph, Luc 
Bondy, Franz Rudnlck, Julia Biederman, 
Ina Roblnski, Patrlck Estrada-Pox, Samlr 
Jawad, Barbara Paepcke, Rebecca Paepc- 
ke, Marglt Czenki, Carola Hembus, Anna 
Stelnmann. Wultihd Sydow, Ingeborg We- 
ber, Satan Deutscher, Karin Bremer, Rol! 
Schult, Antón Rattinger, Lydia Billiet, 
Hannelore Minkus, Wilbert Stelnmann, 
Félix Moeller, Chrlstoph Parge, Mlchael 
Selmman. Alemán, sub. tit, espA. Color. 
35 mm. Dur.: 2h 07mln.

LUCIDA LOCURA. (Heller Wahn). Alema­
nia, 1982. Dir.: Margarethe von Trotta. 
Guión.: Margarethe von Trotta. Fot.: 
Mlchael Balhaus. Mont.: Dagmar Hlrtz. 
Mús- Nicolás Economou. Intérp.: Hanna 
Schygulla, Angela Wlnkler, Peter 
Strlebeck, Franz Buchrleser, Chrlstine 
Fersen, Vladimlr Yordanov, Agnes Fink. 
Alemán, sub. tlt. esph. Color. Dur.: 1h 
45mln.

til, la otra dependiente, depre­
siva, débil. El esposo de Ruth 
es sobreprotector y cuidadoso 
por demás, y sin ellos saberlo 
—tal vez intuyéndolo— es esta 
actitud la que techa las aspira­
ciones o las posibilidades de 
desarrollo de la esposa. El en­
cuentro con Olga potencia las 
capacidades de Ruth, genera la 
discordancia. Es una historia 
sobre el sometimiento femeni­
no en sus niveles inconscien­
tes, no refiriéndose ya a la des­
ventajosa desigualdad entre 
género en las estructuras so­
ciales, pues hoy en día, sobre 
todo en Alemania, las oportuni­
dades están bastante iguala­
das. Sin embargo, la relación 
entre Ruth y su esposo es se­
mejante a la de las dos herma­
nas de la película Hermanas o 
el balance de la felicidad. El In­
terés de la autora parece estar 
en la compleja relación de do­
minancia entre dos seres hu­
manos. Esta película muestra 
un lenguaje bien acabado con 
cierta diversidad cromática que 
distingue el espacio Imaginado 
del real. Planos largos mesura­
dos, ajuste de la escala... Aun­
que esto trabajo no tiene la 
densidad del anterior, hay que 
reconocer que el estilo se man­
tiene y va acorde a esa reitera­
da necesidad de Indagar en la 
psicología femenina.

Diremos, ya para terminar, 
que el auge del Nuevo Cine Ale­
mán que ocurrió en la década 
del 70 y un poco más acá, la 
época de un cine diverso, de 
vanguardia, pero con un reco­
nocible carácter grupal, se di- 
fuminó por el mundo y se deri­
varon de allí cinematografías 
hoy en día muy personales, al­
gunas de ellas de altísima cali­
dad. Margarethe von Trotta, 
que fue co-partlcipe de este 
movimiento, plantó allí sus 
ralees para también seguir co­
sechando un lenguaje que se 
afina y que la viene particulari­
zando. No podemos decir que 
está a la vanguardia de las In­
novaciones (¿Quién lo está?). 
Ella labora más bien un rea­
lismo seco y preciso conge­
niando su sobrio discurso a 
sus ya definidos intereses.

La maestría en el cine centra­
da en el ahinco por crear una 
armazón de elevadas formas y 
sentidos se conquista lenta y 
trabajosamente. La laboriosi­
dad que von Trotta nos ha 
mostrado da cuenta de un dig­
no trayecto... Sólo siguiéndola 
de cerca en los nuevos tiempos 
comprenderemos la completl- 
tud de los signos de su empe­
ño.

HERMANAS O EL BALANCE DE LA FELI­
CIDAD. (Schwestarn odor dl« BaUnco dos 
Glucksy Alemania. 1979. Dir.: Margarelhe 
von Trotta. Guión.: Margarethe von Trotta. 
Fot.: Franz Rath. Intérp.: Jutta Lampe, 
Gudrun Gabriel. Jesslca Fruh. Heinz 
Bennet, Konstanin Wecker. Alemán, sub. 
tlt. espA. Color. 16 mm. Dur.: 1h 32mln.

LA MORAL DE RUTH HALBFASS. (Ole 
Moral der Ruth Halbfass). Alemania, 1971. 
Dir.: Volker Schlóndorf!. Guión.: Volker 
Schlóndorf! y Peter Hamm. Fot- Klaus 
Muller-Laue y Konrad Kotovski. Intérp.: 
Margarethe von Trotta, Senta Beger, Hel- 
mut Grlem, Peter Ehrilch. Alemán, sub. 
tlt. espA. Color. 16 mm. Dur.: 1h 34mln.

EL HONOR PERDIDO DE KATHARINA 
BLUM (Dle Ved oron e Ehre der Katharina 
Bluni). Alemania, 1975. Dir.: Volker 
Schlóndorf! y Margarethe von Trotta. 
Guión.: Volker Schlóndorf! y Margarethe 
von Trotta, según el cuento de Helnrich 
BOIL Fot.: Jost Vaca no. Intérp.: Angela 
Wlnkler, Mario Ador!, Dleter Láser, Han­
nelore Hoser, Regine Lutz, Heinz Bennet. 
Alemán, sub. tlt. espA. Color. 16 mm. Dur.: 
1h 46min.

LLAMARADA. (Strohfeuer). Alemania, 
1972. Dir.: Volker Schlóndorf!. Guión.: Vol­
ker Schlóndorf! y Margarethe von Trotta. 
Fot: Sven Nykvlst. Mont.: Susanne Ba­
rón. Intérp.: Margar&the von Trotta, Martin 
Luttge, Ute Ellln, Frledhelm Ptok. Alemán, 
sub. tlt. espA. Color. 16 mm. Dur.: 1h 
41min.

EL SEGUNDO DESPERTAR DE CHRISTA 
KLAGES (Das Zwelto Erwachen der Chris- 
ta Klages). Alemania, 1977. Dir.: Marga­
rethe von Trotta. Guión.: Margarethe von 
Trotta y Luisa Francia. Fot.: Franz Rath. 
Mont.: Annette Dorn. Intérp.: Tina Engel, 
Silvia Reiza, Katharina Thalbach. Alemán, 
sub. til. espA. Color. 16 mm. Dur.: 1h 
28min.
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DE LA IMAGEN

SE CREO 
FUNDAVISUAL 
LATINA

Con el propósito de colabo­
rar con el desarrollo y divulga­
ción del cine y la televisión en 
Latinoamérica se creó la Fun­
dación Venezolana para la Co­
municación Audiovisual Lati­
noamericana.

La Junta Directiva de la Fun­
dación está presidida por Mar- 
got Benacerraf, Antonio Lleran- 
dl, primer vicepresidente y Ole­
gario Barrera como vicepresi­
dente. Asimismo el comité eje­
cutivo quedó conformado por 
Irlanda González Rincones, Ma­
ría Herrera de Quintero, María 
Helena Ascanio y María Auxi­
liadora Barrios. Tanto los 
miembros de la junta como del 
comité estarán en sus cargos 
por un periodo de dos anos. 
Entre los objetivos de la Funda­
ción está el de colaborar en el 
desarrollo y divulgación del 
nuevo cine y televisión del con­
tinente, dentro del espíritu de 
integración cultural de 
nuestros pueblos, así como 
promover relaciones de Inter­
cambio y colaboración con en­
tidades nacionales e interna­
cionales, públicas y privadas 
que tengan objetivos similares.

CONFERENCIA DE AUTORI­
DADES CINEMATOGRAFICAS 
DE IBEROAMERICA

Del 10 al 12 de julio Caracas 
fue sede de la Conferencia de 
Autoridades Cinematográficas 
Iberoamericanas, CACI, orga­
nismo emanado del Convenio 
de Integración Cinematográfi­
ca, firmado en 1989 durante la 
realización del Foro Iberoame­
ricano de Integración Cinema­
tográfica. El evento auspiciado 
por Fonclne y por el Coñac, 
constituye otro paso en la con­
solidación del proceso de in­
tegración cinematográfica a ni­
vel regional.

FERNANDO SOLANAS, VICTI­
MA DE UN ATENTADO

El día miércoles 22 de mayo, 
el cineasta argentino Fernando 
Ezequiel Solanas fue atacado a 
tiros por dos desconocidos en 
la localidad bonaerense de 
Martínez. El realizador de La 
hora de los hornos, Tangos, el 
exilio de Gardel y Sur, entre 
otras películas, resultó herido 
al recibir cinco balazos en las 
piernas. La acción fue califica­
da por su abogado Julio Raffo 
como un "atentado político" y 
solicitó protección policial pa­
ra Solanas, petición que fue ne­
gada en principio por conside­
rar que fue herido por unos 
ladrones.

Dicho atentado ocurrió des­
pués de que Solanas ratificara 
ante la justicia unas declara­
ciones que hizo contra el go­

bierno del presidente argentino 
Carlos Menem y por las que el 
Jefe de Estado decidió presen­
tar una querella. Menem orde­
nó, sin embargo, que se abriera 
de inmediato una rápida y 
exhaustiva Investigación sobre 
el suceso.

La Organización Prodefensa 
de los Derechos Humanos 
America Watch expresó al em­
bajador de Argentina ante la 
OEA, Hernán Patino Meyer, su 
preocupación por el atentado 
sufrido por Solanas. Por su par­
te, el gremio cinematográfico 
venezolano representado por 
FONCINE, ANAC y CAVEPROL 
manifestó al presidente argen­
tino Carlos Menem, el repudio 
al atentado contra el cineasta 
argentino en los siguientes tér­
minos:

Nosotros los cineastas, pro­
ductores y autores del cine ve­
nezolano nos sentimos profun­
damente Indignados por esos 
métodos de Intimidación que 
nos recuerdan más bien a los 
utilizados, bajo otro régimen, 
en su país, en años anteriores.

La amenaza y el atentado 
son los recursos más viles de 
la humanidad. Esperamos de 
usted una actitud enérgica que 
detenga definitivamente estas 
Intimidaciones que lesionan el 
derecho de todo artista, de to­
do cineasta, y de todo ciudada­
no a ejercer su libertad de 
expresión, derecho que debe 
garantizar todo régimen de­
mocrático.
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The Story of the Kelly Gang (La historia do la banda de Kelly), de Charles Tair (Australia. 
1906).

La colección 
cinematográfica de 
Joseph Joye

Joseph Joye, sacerdote je­
suíta suizo, nacido en Frlburgo 
en 1852, logró reunir más de 
1.200 películas en los albores 
de este siglo.

Joye fue enviado a Basllea 
en 1886 para supervisar la en­
señanza secundarla. Fundó en­
tonces un centro Juvenil, el 
Borromaum, donde daba confe­
rencias todos los martes, ayu­
dado por un gramófono y, más 
tarde, con una linterna mágica, 
cuyas estampas elaboraba con 
pedazos de vidrio de ventanas 
rotas, cortados y pintados.

Cuando el cine se Instaló, ha­
cia 1900, Joye anadió a su re­

pertorio las películas en blanco 
y negro y las coloreadas a ma­
no que adquiría en sus viajes 
por Europa. Dice la leyenda que 
para evitar el pago de Impues­
tos, Joye enrrollaba los filmes 
alrededor de su gruesa cintura, 
y los entraba de contrabando a 
Suiza, ocultos bajo la sotana.

Cuando el jesuíta se marchó 
de Basllea en 1911, las pelícu­
las que habla logrado reunir 
fueron almacenadas en el sub­
suelo de una residencia donde 
quedaron en el olvido.

Fue gracias al dato que pro­
porcionó un historiador callfor- 
nlano al director de cine britá­
nico David Mlngay que las pelí­
culas fueron localizadas. Las 
estanterías rebosaban de fil­
mes en diversos estados de de­

cadencia. Algunos se los creía 
perdido para siempre.

Mlngay dio con el dibujo ani­
mado El payaso y su asno, del 
británico Charles Armstrong, 
estrenada en 1907 en el londi­
nense teatro Palace, 21 anos 
antes del debut del ratón Mic- 
key en los Estados Unidos.

Otra de las obras es Havsga- 
mar (Buitres marinos) de 1915, 
agregada a la colección des­
pués de la partida de Joye, diri­
gida por el sueco Víctor 
Sjóstrom, se la consideraba 
perdida. La colección Incluye 
escenas de la visita de Teddy 
Roosevelt a Hungría, un núme­
ro de films Italianos y el primer 
western de Tom Mlx.

El Archivo Nacional de Cine 
de Gran Bretaña heredó la co­

lección y la trasladó al centro 
de conservación del archivo en 
Berkhamsted, al norte de 
Londres. AHI, los técnicos en 
una carrera contra el tiempo 
preservan y copian los rollos de 
celuloide y nitrato de plata, que 
empezaron a descomponerse 
el mismo día en que fueron 
fabricados.

En los últimos 16 anos un 
millar de estos filmes pudo ser 
restaurado y ahora se trabaja 
con los 200 restantes.

El Instituto Británico de Cine 
(BFI) ha dado a conocer una pri­
mera selección de este valioso 
acervo cuya historia y la del 
Inspirado sacerdote jesuíta 
que la realizó es digna de la 
pantalla grande.
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John Turturro encama a Barton Flnk, en el film de Joel y Ethan Coen premiado en Can- 
nes.

Thalma y Luisa, de Rldley Scott, con Susan Sarandon y Geena Davls.

Premios del Festival 
de Cannes

—Palma de Oro para el filme 
estadounidense Barton Flnk, 
de Joel y Ethan Coen. Gran Pre­
mio de Cannes 1991 para La 
Belle Nolseuse, de Jacques Rl- 
vette. Premio a la mejor in­
terpretación masculina: John 
Turturro, protagonista de Bar­
ton Flnk. Premio a la mejor in­
terpretación temenlna: Irene 
Jacob, protagonista de La 
doble vida de Veronlque, del 
realizador polaco Krzysztof 
Kieslowskl. Premio al mejor se­
gundo papel: Samuel L. Jack- 
son por su papel en Jungla Fe- 
ver, del realizador estadouni­
dense Spike Lee. Premio a la 
mejor puesta en escena: Joel y 
Ethan Coen por Barton Flnk. 
Cámara de Oro: Toto le heros, 
del realizador belga Jaco van 
Dormael. Palma de Oro del Cor­
tometraje: Avec les malns en 
l’alr, de Mltko Panov (Polonia). 
Premio del Jurado al Corto­
metraje: Push comes to shove, 
de Bill Plympton (Estados Uni­
dos). Premio de la Critica Inter­
nacional: La doble vida de Vero­
nlque, de Krzystof Kieslowskl.

En categoría de cortometraje 
se premiaron a Cauchemar 
Blanc, de Mathleu Kassovtz y 
Premio especial del jurado: 
Jean-Plerre Senter, con Le 
coup supreme. Premio del 
Público: Toto le heros, de Jaco 
van Dormael. Premio Cannes- 
Junlor: Danny le Champion du 
Monde, del británico Gavln 
Millar.

La ceremonia de premiación 
finalizó con la proyección de la 
película Thelma and Loulse del 
director británico Ridley Scott, 
protagonizada por Susan Sa­
randon y Geena Davls.

La doubla vi» da Varonlqua, de Maurfce Pllat Jungla fever, de Spike Lee

Carmen, de Raoul Walsh (USA, 1915).

Festival 
Cinememoria

Jack Lang, Ministro de Cultu­
ra francés Inauguró el recinto 
del cine y de la Imagen, donde 
se organizará el mes de oc­
tubre el primer festival Clneme- 
morla del cine restaurado. Tam­
bién será sede de gran parte de 
las actividades del Centenario 
del Séptimo Arte, presididas 
por el actor Mlchel Plccoll, a 
celebrarse en 1995. Costa 
Gavras, presidente de Cinema- 
moría resaltó el carácter Inter­
nacional de la muestra y asegu­
ró contar con un presupuesto 
para ayudar a los países que no 
tengan medios para salvar sus 
películas antiguas. El festival 
será bienal y después de París 
y recorrer varias provincias 
francesas, será presentado en 
los Estados Unidos en la Film 
Foundation Americana, que di­
rige el cineasta Martin Scorse- 
se.
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EN URUGUAY
El cine pierde 
público y lo gana en 
la televisión
(Anahl Rama.
Inter Press Service)

Con una tendencia a la baja 
asistencia de público y a la re­
ducción del número de salas, el 
cine está perdiendo el lugar 
destacado que antes tenia en 
la vida cultural de Uruguay, al 
tiempo que acapara los espa­
cios que la televisión le dedica.

A mediados de siglo, Monte­
video llegó a tener 152 salas ci­
nematográficas, cifra que fue 
decreciendo hasta hoy, en que 
tiene 14 en esta capital y 9 en el 
Interior. La gente va poco al ci­
ne, y las causas se buscan en 
la penetración del video, que 
aumentó hace 5 años, al temor 
de la población por ser blanco 
de hechos delictivos callejeros, 
y a cambios de hábitos en la 
sociedad.

Los lugares físicos donde 
antes existían cines hoy los 
ocupan los juegos electróni­
cos, salones de baile, galerías 
comerciales, congregaciones 
religiosas, o están en venta.

El presidente del Centro Ci­
nematográfico del Uruguay y 
gerente de la compañía Central 
Cinematográfica, Julio Aroce- 
na, asegura que la crisis del ci­
ne en Uruguay se enmarca 
dentro de una situación mun­
dial, debido al auge de la televi­
sión y el video.

Pero esta crisis se agudizó 
en los últimos dos años, pues­
to que de 1989 a 1990 hubo un 
descenso del Í2% en la asis­
tencia de público, lo que signi­
fica 200 mil personas menos, 
aseguró.

6 por ciento del salarlo
Arocena Informó que se está 

probando un sistema de rebaja 
en el precio de la entrada del 
50% para algunos días de la se­
mana con el fin de Incrementar 
la asistencia del público, asi 
como la promoción de festiva­
les.

La entrada, de 4 dólares, 
corresponde al 6% del salarlo 
mínimo de este país de tres 
millones de habitantes, lo que 
traba a una amplia franja de la 
población la posibilidad de ac­
ceder a las salas cinematográ­
ficas.

Los que desean acceder al vi­
deo, pagan aproximadamente 
500 dólares por el aparato y 
unos 22 dólares por 20 pelícu­
las. v-

A pesar de la baja concurren­
cia, Arocena es optimista acer­
ca del futuro de la cinematogra­

fía, que fue declarada por el go­
bierno a principios de este año 
“de Interés nacional".

IN MEMORIAM

Se trata de un apoyo del Es­
tado que tenemos que concre­
tar en hechos, por lo cual pedi­
remos la exoneración de algu­
nos tributos para poder invertir 
en mejorar las salas, con lo que 
estamos seguros que la gente 
volverá a acercarse, explicó 
Arocena.

También descendió la con­
currencia a los cineclubes, que 
aparecieron en la década del 
cuarenta como un intento de 
escapar al cine comercial y re­
alzarlo como un elemento de 
cultura.

El director de la Cinemateca 
Uruguaya, el más importante 
de estos clubes, Manuel Martí­
nez Carril, afirmó que el núme­
ro de socios descendió entre 
35 y 40% en los últimos diez 
años.

Antes los socios iban ocho 
veces por mes al cine, mientras 
que ahora van dos veces y frac­
ción, informó Martínez Carril, 
aunque no cree que el cine ha­
ya muerto, y piensa que hay 
muchas opiniones apocalípti­
cas y extremistas sobre el te­
ma.

El fenómeno se puede resu­
mir en el cambio de los com­
portamientos sociales por una 
parte y de las bases tecnológi­
cas de la comunicación 
audiovisual por otra, agregó.

Martínez Carril asegura que 
se volverá a los tiempos de las 
salas llenas, aunque con el ci­
ne actualizándose, sin variar el 
lenguaje de comunicación.

La sala debe estar integrada 
a la acera donde transita la gen­
te, abierta, lo cual conducirá a 
una comunicación plural en 
donde la libertad sea posible, 
aseguró.

Mientras tanto, los canales 
de televisión se preocupan por 
obtener películas de reciente 
exhibición en el cine y pre­
miadas con el Oscar u otros ga­
lardones.

Así, la exhibición de la norte­
americana La Misión, la cana­
diense Jesús de Montreal o la 
española ¿Qué he hecho yo pa­
ra merecer esto? concitaron la 
mayor cantidad de público 
frente a la pantalla chica en las 
últimas semanas.

Carlos Quintana Negrón.

Carlos Quintana 
Negrón

El rostro familiar de Carlos 
Quintana Negrón dejó de apa­
recer en el programa informati­
vo La Noticia. Quintana Negrón 
falleció el domingo 26 de mayo 
víctima de un Infarto. Después 
de treinta años dedicados a la 
narración de noticias en televi­
sión, su figura era una referen­
cia obligada por la sobriedad y 
calidad profesional que ofrecía 
en cada una de sus presenta­
ciones.

María Eugenia Haya 
(La Habana, Cuba, 
1944-1991)

La súbita desaparición de 
María Eugenia Haya (Marucha) 
ha interrumpido el valioso apor­
te de una carrera que dio lo me­
jor de si para el fortalecimiento 
de la fotografía cubana y latino­
americana.

Fotógrafa, investigadora e 
historiadora de la fotografía, Li­
cenciada en Filología (Espe­
cialidad de Estudios Cubanos), 
Directora de la Fototeca de Cu­
ba.

Marucha, nació en Luyanó, 
popular barrio de La Habana en 
el seno de una familia numero­
sa y proletaria. Tenía quince 
años de edad cuando triunfa la 
Revolución y participa en el 
frente cultural de la Asociación 
de Jóvenes Rebeldes que más 
adelante se convertirla en la 
Unión de Jóvenes Comunistas. 
En el ICAIC se desempeña pri­
mero como secretaria y luego, 
tras realizar un curso de entre­
namiento pasa al Departamen­
to de Dibujos Animados. Preci­
samente en el ICAIC conoce a 
Mario García Joya (Maylto) y 
establece una relación 
profesional-personal que orien­
ta y define su vocación.

Maylto fue su maestro y con 
él aprendió los secretos de la 
fotografía. En esa década po­
cas mujeres hacían fotografía 
en Cuba y Marucha tuvo la des­
ventaja que pensaran que 
detrás de una buena foto suya 
estaba la mano de su compañe­
ro.

No fue fácil para María Euge­
nia Haya ser aceptada como fo­
tógrafa en Cuba, sin embargo, 
su obra ha sido expuesta en 
forma colectiva en numerosos 
países de Europa, de América 

María Eugenia Haya.
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Latina y sus exposiciones per­
sonales han sido vistas en 
Ciudad México, San Paulo, 
Oaxaca, Chicago, Nueva York, 
Buenos Aires, La Habana, Villa 
Clara y Caibarlen. Ha Impartido 
cursos y dictó conferencias 
sobre la fotografía en Cuba y 
acerca de su obra-en Institu­
ciones culturales, museos y 
universidades de esas y otras 
ciudades.

Trabajó como foto fija en nu­
merosas películas, siendo la úl­
tima de ellas Rio Negro, de 
Atahualpa Llchy (Venezuela, 
1989).

Leo Remick.

Lee Remick
(Massachusetts, 
USA, 1935-1991)

Después de finalizar en 
Nueva York sus estudios de pri­
mera y segunda enseñanza en 
el Hewltt’s School, condición 
previa Impuesta por su padre, 
Inició los de danza y arte dra­
mático en la academia de 
Henritt Barnard. Estudió diez 
años de ballet con madame 
Swoboda y dos de danza mo­
derna con Charles Weldman.

Su primera aparición como 
profesional ante el público 
americano fue en la comedla 
musical Jenny klssed me, don­
de, además de sus dotes de 
bailarina, pudo lucir las de 
actriz llena de recursos y mati­
ces.

Fue entonces reclamada por 
la televisión de Boston para ac­
tuar con asiduidad de bailarina 
y también en espacios de co­
medla, como Phllco Playhouse, 
Studlo one o Hallmark Hall of 
Fame.

Ese mismo afio, el director 
Ella Kazan, que la vio en la pe­
queña pantalla, le ofreció el pa­
pel principal femenino en su 
película A face In the crowd, 
que constituyó un éxito y mar­
có el principio de su carrera ci­
nematográfica. Su segunda pe­
lícula en 1958 fue Un largo y ar­
diente verano, de Martin Rltt. 
Siguieron Anatomía de un ase­
sinato (O. Premlnger, 1959) The 
Thousand hllls (R. Flelscher, 
1959), Santuario (T. Rlchard- 
son, 1960), Experlment In terror 
(B. Edwards, 1962), Días de vino 
y rosas (B. Edwards, 1962), The 
runnlng man (C. Reed, 1964), 
The Hallelujah trall (J. Sturges, 
1971) entre otras.

En marzo de 1990 se le diag­
nosticó un cáncer en el Na­
tional Instltute of Health, de 
Maryland, pese a ello no dudó 
en aceptar dos nuevas series 
de televisión, en las que dio vi­
da a la ex primera ministra bri­
tánica Margaret Thatcher y a la 
madre de una princesa alema­
na en la época de Catalina la 
Grande de Rusia.

Mlchael Landon.

Michael Landon
(N.Y. USA, 1937-Los 
Angeles, 1991)

Su nombre era Eugene Oro- 
wltz. Su deceso se produjo a 
causa de un cáncer en el 
páncreas. Se hizo muy popular 
Interpretando al pequeño Joe 
el hijo más joven de la familia 
Cartwrlght de la serle Bonanza, 
estrenada en 1959 y que se 
mantuvo durante 15 anos. En 
1974 Landon regresó a la pe- 
quena pantalla con La pequeña 
casa de la pradera, serie que él 
mismo creó, produjo e interpre­
tó, además de dirigir algunos 
de sus capítulos.

Carmine Coppola.

Carmine Coppola 
(1911, USA, 1991)

El director de orquesta y 
compositor norteamericano 
falleció de una apoplejía en el 
hospital Northrldge de Los An­
geles. Realizó estudios de 
flauta y composición en la es­
cuela de música Julllard, de 
Nueva York, tocando luego en 
la Sinfónica de Detroit y poste­
riormente bajo la dirección de 
Arturo Toscaninl en la Sinfóni­
ca de la NBC.

Coppola dirigió comedlas 
musicales en Broadway, pero 
es especialmente conocido por 
la composición y dirección de 
los temas musicales de las pe­
lículas de su hijo Francls Ford 
Coppola, entre ellas El Padrino 
II y El Padrino III, Flnlan’s Rain- 
bow Now y The Outslders. 
Compuso y dirigió la música de 
Napoleón, de Abel Gance, en 
su reestreno en los Estados 
Unidos.

Peggy Ashcroft 
(Londres, Gran 
Bretaña, 1907-1991)

La primera actriz británica 
murió de un derrame cerebral 
en el Hospital Roya! Free de 
Londres. Peggy Ashcroft estu­
dió en la Escuela Central de 
Oratoria y Drama de Londres, 
donde compartió medalla de 
oro con su compañero de cla­
ses Laurence Ollvler. Comenzó 
su carrera profesional con el 
Teatro de Repertorio de Blr- 
mlngham en 1926, donde com­
partió con Slr Ralph Rlchard- 
son los papeles estelares de la 
obra Caro Brutus de J.M. 
Barde. Su filmografla Incluye 
30 escalones (A. Hitchcock, 
1935), Historia de una monja (F. 
Zlnnemann, 1959). Obtuvo un 
Oscar en 1982 a la mejor actriz 
de reparto por su actuación en 
Un pasaje a la India de David 
Lean, y fue postulada para un 
premio Emmy de la televisión 
norteamericana por la serle La 
Joya de la corona.

80



uadre
PUEDE ADQUIRIRSE EN LIBRERIAS Y KIOSKOS DE CARACAS

CIRCULACION A CARGO DE DISTRIBUIDORA SANTIAGO

AGO Ave. Newton, Edlc. Cubagua, Colinas de Bello Monte. ALTO PRADO C.C.C. Alto Prado. AMERICAN BOOK SH. 
(cerca Obelisco, Altamira). ANALBA MINIMER. Calle Jalisco, Edif. Colonia. Las Mercedes. ARNO. Edif. La Hacienda, 
frente Hotel Tamanaco. ARTEK. Ave. Vollmer, San Bernardino. CACHITO. Ave. Victoria. CALIFORNIA. Ave. Santiago de 
León, Edic. Premier, California Norte. CATANIA. Ave. Manuel Felipe Tovar, San Bernardino. CENTRO PLAZA. Ave. Fran­
cisco de Miranda, Edif. Centro Plaza. COLINAS. Ave. Beethoven, Colinas de Bello Monte. CONTINENTAL. Aeropuerto 
Internacional Simón Bolívar. CONTINENTAL. Hotel Tamanaco. CUMBRES. Ave. Ppal. Centro Comercial Cumbres de Cu- 
rumo. CHACAITO. Centro Comercial Unico. DANIELA. Edif. Filadelfla, Ave. Ppal. Las Palmas. DESTINO. Torre Este, P.B. 
Parque Central. DETAL No. 1. Boulevard Sabana Grande (Al lado Jefatura El Recreo). DETAL No. 3. Boulevard Sabana 
Grande, Esq. Los Jabillos. DETAL No. 18. Centro Comercial Unico. Chacaíto. DETAL No. 24. C.C. Tamanaco. DETAL No. 
27. Aeropuerto Internacional Simón Bolívar. DETAL No. 28. C.C.C. Tamanaco. P.B. DETAL N°. 30. Euro-Building. P.B. 
DORAL. 4ta. Ave. Los Palos Grandes. EDITORIAL LISBONA. Ave. México, fte. Liceo Andrés Bello. EL GRUPO. C.C.C. Ta­
manaco, Nivel C1. ELITE. Gran Avenida, Plaza Venezuela. ENGLISH BOOK SHOP. C.C. Concresa. ENTRE LIBROS. 2da. 
Transversal. Los Palos Grandes. LA ESCALERA. 6ta. Transversal. C.C. Don Eduardo. ETC. LOS RUICES. C.C. Los 
Rulces, local 62. FLOR. Calle Negrln, cerca de la Iglesia. FLORIDA. Fte. Cada, La Florida. LA FRANCE. Sótano C.C. Cha- 
caíto. GALDOS. Maxls, Bello Monte. HISPANOAMERICANA. Ave. Miguel Cisneros, Colinas de Bello Monte. ICARO. 
Calle Sur, C.C. Diana. Colinas de Bello Monte. IKASI. Ave. Francisco Solano López. INTELECTO. Ave. Panamericana, 
Carrizal. IRUNE. Ave. La Trinidad, C.C. Sorocaima. IRUÑA. Los Chaguaramos. LECTURA. C.C. Chacaíto. LA LIBRERIA. 
Ateneo de Caracas, Plaza Morelos. LIDO. Central Madelrense, C.C. El Marqués. LIBEXCO. Maxi’s, El Marqués. LIBRERIA 
44. Calle 3, La Urbina LEA. C.C. Mata de Coco. LUDENS. Torre Polar, Plaza Venezuela. MARY MACUTO SHT. Hotel Ma­
cuto Sheraton. Litoral Central. LA MENTE. Clínica Santiago de León, Ave. Libertador. LAS MERCEDES. Cada, Las Mer­
cedes. METROPOLITANA. Policlínica Metropolitana, Urb. Caurlmare. MINIBOOKSHOP. C.C. Concresa, (lado fuente de 
soda). NACH01. Centro Banhorlent. Cubo Negro Chuao. NACHO 2. C.C. Los Geranios, La Boyera NACHO 4. Centro Co­
mercial Santa Inés. NACHO. C.C.C. Tamanaco. NACHO. 3ra. Ave. Los Palos Grandes. NACHO 7. C.C. Paseo Las Merce­
des. NACHO 11. P.B. Parque Central. NOCTUA. Centro Plaza, Villa Mediterránea. NUEVO MUNDO. Calle Real deSabana 
Grande, cerca Banco Unión. PANORAMA. Ave. Francisco de Miranda. PALOS GRANDES. 2da. Ave. Los Palos Grandes. 
PATRICIA. Ave. La Fuente. El Paraíso. PATUFET. Ave. Garcllazo, Edif. Perseo. Bello Monte. PLEYADES. C.C. Anauco. 
San Bernardino. POLITECNICA. Calle Vlllaflor. Sabana Grande. PUCHY PULLI. C.C. Colgate, Ave. Ppal. Los Ruices. 
PUERTO AZUL. Nalguatá. PUNTO Y COMA. Cada. La Florida. LA PULGA. C.C. El Placer. El Placer. RITCELVIS. Mezzani- 
na. Aeropuerto Internacional Simón Bolívar. SANTA MARTA. C.C. Santa Marta. El Cafetal. SANTOS PEREIRA. Aeropuer­
to Internacional Simón Bolívar. SOROCAIMA. C.C. Sorocaima-La Trinidad. SUMA. Calle Real de Sabana Grande. STE- 
EL’S. Calle Baruta Sabana Grande. TOCK. C.C. Tamanaco. URDANETA. Esq. Plaza Candelaria. Ave. Urdaneta. URU­
GUAY. 1 ra. Ave. Los Palos Grandes. VENEPROL Ave. Andrés Bello (al lado O.C.P.). WASHINGTON. Torre a Veroes, Ave. 
Urdaneta. WINADAY. Paseo Las Mercedes. Las Mercedes.

KIOSKOS:
ALVES. Fte. Est. de Servicio CVP. Campo Claro. ANDRES BELLO. Ave. Andrés Bello. AVE FENIX. Calle La Estancia con 
Libertador. BOULEVARD 1. Al lado del Gran Café Sabana Grande. BOULEVARD 2. frente al Banco Unión Sabana Grande. 
BOULEVARD ALTAMIRA. Frente Clínica Avila. ENRIQUE, al lado C.C. Chacaíto. ENRIQUE BAYONA. Ave. Ppal. Alto Pra­
do, bajada Baruta FORERO. C.C. Alto Prado. Lomas de Alto Prado. HOY POR HOY. Pasillo de Ingeniería, UCV J R 
DONGGING. Estación Metro. Plaza Venezuela. JESUS. Calle Guaicaipuro. El Marqués. LA METRA. Estación Metro Plaza 
Venezuela. LA URBINA. 4ta Ave. Los Palos Grandes. L AS SELECCIONES. Boulevard, Sabana Grande, fte. "Montreal". 
LOS JABILLOS. Ave. Los Jabillos. ROSA DE MARTINEZ. Ave. Circunvalación del Sol. Santa Paula TOLON Frente al Par­
que "Tolón”. Las Mercedes. UNIVERSAL. 2da Ave. Los Palos Grandes.




