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Baila, Saraghina, baila...
... porque hay motivos de sobra para celebrar, pero la más importante de todas es 
el alumbramiento de la tercera edición de CineScrúpulos, plagada de demoras 
de distinta índole: desde la entrega a destiempo de algunos textos (o la digita-
lización de los mismos) hasta el hecho improbable de que al día de pronto se 
le ocurra tener 36 horas y no las consabidas 24. Y es que, lamentablemente, las 
obligaciones socialmente consensuadas impiden dedicar tiempo a los proyectos 
que colman de alegría y felicidad.

Pero ya no hay ningún tipo de obstáculo para que puedas tener entre manos (o 
mejor dicho, en la pantalla), la tercera edición de esta revista elaborada con mucho 
cariño (y algo de mandato) por los alumnos del curso de Historia del Cine. Esta 
edición le rinde tributo al gran mago de la fantasía, de la hipérbole narrativa y de 
la personificación circense: Federico Fellini, quien solía decir que había inventado 
tantas cosas en torno a él que le resultaba muy difícil definir qué sucesos eran ver-
daderos y cuáles eran producto de su fantasía e imaginación. La principal razón 
de ser para entender su cine es justamente esa: perderse en la libertad con la que 
el autor plantea sus historias, puesto que si se intenta decodificar de manera con-
vencional alguna de las películas de Fellini, entonces nos frustaremos sobremanera 
porque es prácticamente imposible hacerlo. El viaje delirante que se presenta ante 
nuestros ojos debe ser aceptado y disfrutado como si se tratara de una función del 
Circo del Sol. Y a propósito de ello, también indagamos en el movimiento neorrea-
lista para preguntarnos en qué medida uno de los paradigmas de la modernidad 
cinematográfica influyó o no en la artesanía fílmica de Fellini.

En cuanto al sabor nacional, el reciente éxito de Asu mare: la película nos animó 
a formular una pregunta: ¿existe en el cine peruano la tendencia de utilizar per-
sonajes populares para crear un subgénero en el que se combinan el documental, 
el biopic y los elementos populares? La respuesta en estas páginas.

Y por último, pero no menos importante, el ingrediente esencial en todo buen 
plato fílmico que se precie: la sangre. Al parecer, la hemoglobina que inunda las 
películas de terror modernas no guardan mucha semejanza con las obras clásicas 
de las que heredan su razón de ser.

Baila, Saraghina. Luego descansa.

El Editor
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Anochecer del 
terror viviente

Durante las décadas de los setentas y ochentas nació en Estados 
Unidos un nuevo tipo de cine de terror que marcó un hito en el género 
al impresionar a una joven generación de amantes del séptimo arte. 
Hoy en día, las grandes productoras aprovechan el estatus de culto 
de algunas de estas películas para rehacerlas, ajustándolas a los 
nuevos parámetros del terror actual. No obstante, los cambios que los 
llamados remakes ejercen sobre los argumentos originales revelan las 
diferencias entre los discursos cinematográficos de estas obras.

Por: Giovanni Jauregui, Kevin Luna, Vania Meléndez y Gonzalo Silva

O cómo el nuevo horror amenaza al antiguo
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Anochecer del 
terror viviente
O cómo el nuevo horror amenaza al antiguo
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con una velocidad y fuerza superiores a las de la 
versión clásica, con ataques más ágiles que no 
dejan que el espectador baje la guardia ni 
por un segundo. En la original, Rome-
ro juega con el prolongado caminar 
de estos personajes y muestra un 
acercamiento satírico que es ca-
racterístico de este director. Este 
humor negro es obviado, casi 
por completo, en la versión 
posterior.

Las escenas de muertes y ata-
ques zombis marcan otra gran 
diferencia entre ambas pelícu-
las. En el remake la cantidad 
aumenta notablemente, al igual 
que el nivel de violencia con el 
que se muestran, lo cual agrega 
una reacción completamente dis-
tinta en comparación con la origi-
nal. La violencia gráfica y explícita 
tiene cada vez más cabida en el cine de 
terror. La imaginación y la creación de una 
expectativa a punto de explotar se ven reem-
plazadas por el mostrar por mostrar. Es un intento 

No es necesario ser fanático del cine de 
terror para notar las diferencias existentes 
entre las películas originales y sus 
respectivos remakes. Si bien comparten 
aspectos como el título y la trama, se 
demuestra una incongruencia de filosofías 
cinematográficas. La tendencia en el uso 
de elementos como la edición, la música, la 
puesta en escena, la estética fotográfica y de 
efectos especiales han variado con el pasar de 
los años.

“Samuel Bayer hizo un remake 
malísimo con mi personaje, pero me 

vengaré. Aunque primero me encargo 
de la rubia que está debajo”.

Una de las desigualdades más observables en esta comparación es 
la brusquedad del ritmo en el desarrollo de la trama de las nue-
vas películas. Típicamente se espera que un remake presente las 
secciones más reconocibles de la historia con relativa inmediatez. 

QUIEBRE EN EL RITMO ZOMBI

En la nueva versión de Dawn of the dead (Zack Snyder, 2004), ni 
bien concluyen las escenas introductorias el apocalipsis zombi se 
manifiesta en todo su sangriento esplendor en un esfuerzo por 
graduar la trama hasta un punto de mayor desarrollo. Esto se 
puede leer de más de una manera.

Por un lado, se puede argumentar que la decisión por arribar al 
segundo acto cuanto antes demuestra una consideración por la 
audiencia y por el contexto en el que se está exhibiendo la pelí-
cula. Muchos de estos remakes son de películas que se han con-
vertido en iconos del género de terror y, naturalmente, sus argu-
mentos y sorpresas se han vuelto tan conocidos que demorarse 
con el tratamiento de estos podría verse como una pérdida de 
tiempo. Después de todo, ¿quién no sabe que en la película origi-
nal (Dawn of the Dead. George A. Romero, 1978) ocurre un ho-
locausto masivo por parte de los no muertos? En un mundo glo-
balizado, donde el conocimiento cinematográfico es difícilmente 
individual, este apuro podría ser, para algunos, un bienvenido 
abandono de la pretensión. Estas no son nuevas y originales pre-
misas y tratarlas como tal evidenciaría una falta de perspectiva.

Por otro lado, uno podría decir que esta evolución se ha dado 
porque la misma audiencia ha cambiado. En la actualidad po-
demos notar cómo el ritmo de vida acelerado, que caracteriza a 
sociedades como la nuestra, se transmite en distintos medios de 
expresión y de comunicación, entre ellos el cine. El contraste con 
las décadas pasadas es reconocible en el modo en el cual las pelí-
culas de terror actuales desarrollan la trama: más saturada, llena 
de elementos al parecer innecesarios, a diferencia de sus prede-
cesoras. En el caso de las dos versiones de Dawn of the dead, el 
miedo al vacío actual se evidencia en la pieza clave de la histo-
ria: los zombis. En la adaptación se muestra a estos monstruos 
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por no aburrir a un espectador cada vez más pro-
penso a aburrirse, más necesitado de un cons-

tante movimiento frente a él.

La ruptura entre versiones es aún más 
marcada en los efectos especiales. 

En parte por la época, en parte 
por el presupuesto, Romero se 
vio limitado en ciertos aspectos 
en la producción de su pelícu-
la. Pero esta precaria calidad 
no hace más que aportar al 
sello de autor con el que este 
director suele impregnar sus 
películas. Tanto el maquillaje 
de los zombis como la sangre 
imposible de asumir como ver-

dadera hacen alusión a la esté-
tica de los comics que George A. 

Romero quiso reproducir.

Mientras que en la actualidad el espec-
tador promedio ya está acostumbrado al 

usualmente obligatorio uso de la sexualidad 
y del erotismo en las películas de terror clase B, 

ello no es óbice para que este recurso resulte menos 

informe

inútil. Los desnudos, con el paso del tiempo, se han ido prolongan-
do; las escenas en las que el sexo se vuelve algo cotidiano antes de 
un inminente y monstruoso ataque resultan comunes dentro de 
esta nueva narrativa de terror cinematográfico.

¿Pero a qué se le puede atribuir este cambio en las sensibilidades 
del público en general? El nuevo ritmo y tono exagerado de las 
películas es el reflejo de la vida en las sociedades modernas. Pá-
ginas como Wikipedia, Youtube, Netflix, Hulu y otras, permiten 
al usuario acceder a productos o grandes cantidades de infor-
mación al instante y a su conveniencia. Similarmente, las redes 
sociales promueven un estilo de vida de constante interacción 
con los otros. Este ambiente moderno favorece fuertemente la 
idea del incesante consumo de bienes intelectuales. Además, mu-
chos de estos medios apuntan hacia la masificación y, por ello, 
priorizan la accesibilidad sobre la calidad, lo que permite que la 
gente se familiarice con una gran variedad de temas. Basta in-
gresar unas cuantas palabras en un buscador web para obtener 
videos, reseñas e imágenes de eventos con alto contenido violen-
to, sexual o chocante, sean ficticios o reales. Se habla entonces de 
un espectador casi entumecido sensorialmente y que requiere de 
estímulos fuertes, rápidos y fáciles de entender a primera vista 
para permanecer interesados en la película.

PESADILLA SIN MIEDO

Tomemos ahora como referencia The evil dead (Sam Raimi, 
1981; Fede Álvarez, 2013) en la que se aprecian muchas simili-
tudes con el caso anterior pero sobresalen dos puntos disímiles. 
El primero tiene que ver con el nivel de producción. El espacio, 
los cuadros cinematográficos, los símbolos y el maquillaje que se 
utilizaron en la original no son tan llamativos como en su suce-
sor. Esto permite que lo narrado sea lo importante en la película 
en desmedro de los efectos especiales. En el remake estos, si bien 
impresionantes y ciertamente efectivos en ocasiones, no llegan 
a tener el impacto que el original ofrece pues son exageraciones 
que ocurren sobre una base ya exagerada. Cabe señalar que las 
restricciones del original se deben al limitado presupuesto de la 
producción y a las tecnologías disponibles en ese entonces. Sam 

La violencia gráfica y explícita tiene cada vez más 
cabida en el cine de terror. La imaginación y la 

creación de una expectativa a punto de explotar 
se ven reemplazadas por el mostrar por mostrar. 

Es un intento por no aburrir a un espectador cada 
vez más propenso a aburrirse, más necesitado de 

un constante movimiento frente a él.
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Raimi ha demostrado en sus obras más recientes que él no le 
teme al uso de los efectos especiales, aunque también ha ejer-
cido la restricción en ciertos casos. No obstante, en el contexto 
de The evil dead, él no tuvo la opción de depender del espec-

táculo visual para hacer que la película fuera interesante y, 
en su lugar, se vio forzado a desarrollar el argumento, los 

personajes y la atmósfera.

Otro punto discordante tiene que ver con la estructura 
narrativa. La original es una película relativamen-

te lenta. Describe paso a paso los desarrollos de la 
trama y establece la atmósfera de la película con 

escenas que sugieren –sin mostrar– la presen-
cia amenazadora que habita en el bosque. Poco 
a poco aumenta el nivel de miedo para cautivar 
al espectador. En contraste, el remake comienza 
con una escena explícitamente violenta desde el 
primer minuto sin contexto alguno. En este caso, 
son los efectos especiales, los cortes y la música 
los que cautivan por el espectáculo que proveen.

Otro caso que vale la pena tocar es el de A night-
mare on Elm street (Wes Craven, 1984; Samuel 
Bayer, 2010). La película original tiene escenas 
espectaculares llenas de efectos, pero acompaña-

das de otras que generan 
incertidumbre y confu-
sión. El elemento onírico 

hace que el espectador 
dude sobre la naturale-
za de los sucesos, si rea-
les o no, lo que ayuda 
a crear suspenso. En 
el remake de Samuel 

Bayer resulta más cla-
ro que una escena de 
sueño ocurre. No hay 
ambigüedad o duda en 

la nueva versión. Si bien 
la original es una pelícu-

la sangrienta, se crea un 
horror más basado en la 
psicología. Bayer se con-
centra en lo visceral.  

TOMA MIENTRAS

Hay un elemento que se repite una y otra vez 
en los remakes modernos y es el indicativo 
más reconocible de este esfuerzo por estimu-

lar y sacudir al público rápidamente en lugar 
de cautivarlo lentamente: el boom inicial. Tanto 

el remake de The evil dead como el de Dawn of the 
dead presentan escenas chocantes en sus primeros 

minutos: la quema de una mujer y la imagen de una 
niña zombi, respectivamente. Sin embargo, un caso 
más preciso en su intención es el de The thing (John 
Carpenter, 1982; Matthijs van Heijningen Jr., 2011).

La nueva versión muestra una nave alienígena en los 
primeros minutos tal y como sucede en la versión original. 

Estas escenas se diferencian no en su contenido sino en su 
ejecución. La versión de Carpenter solo muestra la nave que 

cae al planeta Tierra de manera silenciosa antes de la aparición 

del título. En cambio, Matthijs van Heijningen Jr. elige mostrar la 
nave tras un llamativo efecto visual de un vehículo cayendo a un 
precipicio, seguido por la repentina revelación del platillo volador. 
En la versión moderna hay peligro inmediato, mientras que en la 
original solo se promete un peligro eventual.

The thing es también un buen ejemplo de cómo el desarrollo de los 
efectos especiales ha afectado la realización de las películas de te-
rror. La versión de John Carpenter es considerada una de las pelí-
culas con mejores efectos especiales tradicionales. Esto se debe, en 
parte, a las impresionantes maquetas y animatrónicos que resul-
tan efectivos para crear una criatura profundamente perturbante, 
pero también al trabajo de iluminación y fotografía. La criatura, 
en el original, rara vez se ve a plena luz y en su integridad. En 
lugar de eso, se esconde en la oscuridad cuando puede y escapa 
rápidamente de cualquier situación en la que se ve expuesta. Las 
sombras y ángulos que se utilizan cuando el monstruo se muestra, 
particularmente en la escena cuando se revela por primera vez, no 
permiten definir detenidamente la forma que toma. El no poder 
entender su forma la hace aún más horripilante. En contraste, la 
criatura de la nueva versión toma toda oportunidad que tiene para 
darse a conocer a plena luz y claramente. Sus formas son simples, 
definidas y fácilmente describibles. Se pierde el sentido de lo que 
no se ve o solo se aprecia parcialmente que es, con frecuencia, más 
horroroso que aquello que se ve.

La criatura en el remake no es la misma 
que en la versión de Carpenter. El extra-
terrestre que alguna vez fue meticuloso 
en su aproximación, que solo se mos-
traba cuando la situación lo ameritaba y 
que era más horrendo cuando estaba es-
condido, es ahora un depredador violen-
to, ruidoso e impaciente. Qué apropiado 
entonces que el monstruo, caracterizado 
por su habilidad para alterar su forma, 
haya cambiado con el discurso cinema-

tográfico del horror.

EL MAYOR MIEDO

Tal ha sido el cambio, que algunos ci-
neastas han comenzado a temerles a los 

remakes de una forma insólita. Gus Van Sant realizó una nueva 
versión del clásico de suspenso y terror Psycho (Alfred Hitchcock, 
1960; Gus Van Sant, 1998). Sin embargo, el remake es una repe-
tición literal de la película: meticuloso en su reproducción de las 
tomas, edición y música del original. Se le ha llamado irrelevante 
a la versión de 1998 pues no actualiza o cambia el argumento y 
falla en igualarse a la original en un nivel más allá de lo técnico. 
Cuando se le preguntó a Van Sant por qué había hecho la película, 
él respondió: “para que nadie más tuviera que”. Esta respuesta pa-
rece indicar que él le temía tanto a la posibilidad de un remake de 
Psycho que tergiversara la obra original que decidió hacer él mis-
mo la nueva versión manteniendo el argumento intacto. Al hacer 
la película deliberadamente irrelevante, desanimaría a otra gente 
y de ese modo protegería la integridad de la obra de Hitchcock.

Los fanáticos de terror de hoy en día no temen a los monstruos 
que se proyectan en las pantallas sino a la amenaza que repre-
senta la masificación de un género tan querido. Hoy en día, el 
discurso del espectáculo y de la gratificación inmediata domi-
na el panorama del horror de alto perfil hollywoodense. Tengan 
miedo, tengan mucho miedo.

informe

Los fanáticos de 
terror no temen a los 
monstruos que se 
proyectan en las 
pantallas sino a 
la amenaza de la 
masificación de 
un género tan 
querido.
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Firme y bamba Entre el original y la copia, un repaso por los 
últimos remakes de clásicos títulos del horror.

informe

Dawn of the dead
Italia y Estados Unidos, 1978
115 minutos
Dirección: George A. Romero
Con: David Emge, Ken Foree 
y Scott H. Reiniger

Dawn of the dead
USA, Canadá, Japón, Fran. 2004
101 minutos
Dirección: Zack Snyder
Con: Sarah Polley, Ving Rha-
mes y Mekhi Phifer

The evil dead
Estados Unidos, 1981
85 minutos
Dirección: Sam Raimi
Con: Bruce Campbell, Ellen 
Sandweiss y Richard DeManincor

Evil dead
Estados Unidos. 2013
91 minutos
Dirección: Fede Alvarez
Con: Jane Levy, Shiloh Fer-
nandez y Jessica Lucas

The thing
Estados Unidos, 1982
109 minutos
Dirección: John Carpenter
Con: Kurt Russell, Wilford 
Brimley y Keith David

The thing
EE.UU y Canadá, 2011
103 minutos
Dirección: M. van Heijningen
Con: Mary Elizabeth Winstead, 
Joel Edgerton y Ulrich Thomsen

A nightmare on Elm street
Estados Unidos, 1984
91 minutos
Dirección: Wes Craven
Con: Heather Langenkamp, 
Johnny Depp y Robert Englund

A nightmare on Elm street
Estados Unidos, 2010
95 minutos
Dirección: Samuel Bayer
Con: Jackie Earl Haley, 
Rooney Mara y Kyle Gallner
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Neorrealismo
en el cine de Federico Fellini
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Neorrealismo

A lo largo de los años, el neorrealismo ha 
influido en el cine contemporáneo tras la 
Segunda Guerra Mundial y la postguerra. 

Este movimiento cultural, nacido en Italia, 
se ha caracterizado por reflejar en las 

películas las problemáticas políticas y 
sociales de la época. 

en el cine de Federico Fellini

LA INFLUENCIA DEL

Por: Stefany Cárdenas, Melissa Castillejo, 
Rosa Fernández y Fiorella Torres
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Esta tendencia artística se caracteriza por presentar en las películas esce-
nas filmadas mayormente fuera del estudio –es decir, en la calle– y tam-
bién por presentar actores no profesionales para lograr un mayor acerca-
miento con la realidad. Además, la trama debía presentar el dolor social 
que se esté atravesando. 

Muchos cineastas han mostrado inclinación hacia el neorrealis-
mo en sus películas. Es el caso de  Federico Fellini, en quien se 
puede notar una clara influencia de este movimiento, sobre todo 
en sus primeros títulos.

EN LA MERA CALLE

La strada (Federico Fellini, 1954) es un claro ejemplo de lo afir-
mado anteriormente ya que la mayoría de escenas que se mues-
tran se filmaron en las calles de Roma. Zampanó se gana la vida 
realizando actos de circo. Es un trabajador ambulante que, como 
no tiene un lugar de trabajo estable, debe dar sus espectáculos en 
la calle. Es similar a lo que sucede en Paisá (Roberto Rossellini, 
1946) donde también se puede apreciar el constante uso de la 
calle, a pesar de que en esta película se narran historias para-
lelas. Ello quiere decir que no hay una ciudad específica en la 
que ocurren los acontecimientos ya que lo contado se sitúa en el 
contexto de la mitad de la Segunda Guerra Mundial. 

Por otra parte, en Luces de variedad (Luci del varietá. Federico 
Fellini y Alberto Lattuada, 1950) se muestra la crisis económica 

Se trata de mostrar al ser humano en su 
entorno. No se fuerza nada: vemos sus 
emociones al máximo, la esperanza, el 

deseo de ser diferente. El problema con los 
personajes es que piensan pero no hacen nada.

informe

de ese entonces, producto de la gran Guerra. Tal como en las pe-
lículas anteriores, la calle se convierte en el escenario utilizado y 
obtiene protagonismo. Debido a la petición de Liliana, Checo se 
ve forzado a buscar nuevas personas para su elenco, lo que ayuda 
a acentuar el uso de los exteriores. 

EL DÍA A DÍA (ES DECIR, LO COTIDIANO)

El neorrealismo en Los inútiles (I vitelloni. Federico Fellini, 
1953) se evidencia en lo cotidiano. Sus principales escenarios 
siguen siendo las calles y la casa de un viejo pueblo en el que se 
muestran las costumbres. Cada uno de los personajes es único 

“¿Mi papá? Ya viene. 
Se roba una bicicleta y 
ahorita está por acá”.
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Siempre cercano a Giulietta Massina, su esposa y musa, las pri-
meras películas de Fellini destilan cierta influencia neorrealista.

informe
a su manera y representa los elementos que usualmente encon-
tramos en un grupo: el tímido, el intelectual, el mujeriego y el 
soñador. Además este grupo de jóvenes, los amigos, los inútiles, 
pertenecen a un estrato social bajo y no tienen grandes aspi-
raciones. Solo piensan en pasar el rato, divertirse, mostrar lo 
que no son y aparentar. Sus personalidades sufren cambios a lo 
largo de toda la historia ya que exteriormente se presentan de 
una forma pero en la soledad se revelan tal como son. Todo ello 
en el marco de una sociedad moralista que impone reglas a los 
jóvenes, quienes se presentan con sus vicios y manías, sin pla-
nes a futuro ni grandes expectativas. Sus vidas son arrastradas 
por el momento y la fatalidad.

Es el caso de Fausto, el protagonista, quien no quiere casarse pero 
se ve obligado por la situación. Una vez que lo hace, en vez de 
mejorar, su actitud empeora. El personaje de Alberto, por otro 
lado, se muestra tímido en sociedad pero, no obstante, en su casa 
es celoso con su hermana y malo con su madre. 

El nombre de la película se evidencia en la historia de estos 
cinco amigos inútiles. Solo uno de ellos, Moraldo, desde el 
principio se muestra como el personaje más centrado y al 
final decide cambiar de vida. Los otros cuatro continuarán 
siendo inútiles y mediocres. 

La película usa mucho los exteriores, el ambiente cotidiano y 
muestra los lugares a los que acuden los jóvenes con regula-
ridad. Se trata de mostrar al ser humano en su entorno. No se 
fuerza nada: vemos sus emociones al máximo, la esperanza, el 
deseo de ser diferente. El problema con los personajes es que 
piensan pero no hacen nada.
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TODO ES AGRIO Y DULCE

El jeque blanco (Lo sceicco bianco. Federico Fellini, 1952) es 
propiamente la primera película del cineasta italiano, que no 
gozó de una buena crítica al principio pero que después ha 
sido considerada una obra imporante. Se trata de una come-
dia que presenta situaciones agridulces. Los protagonistas re-
cién casados son Ivan y Wanda, quienes se embarcan en un 
viaje de luna de miel a Roma. Pero a a partir de esa travesía 
empezarán a desarrollarse un sinfín de situaciones.

Por un lado, Wanda está obsesionada con el Jeque blanco, un 
actor muy conocido, mientras que Iván la lleva a Roma con 
la intención de conocer al Papa para que les dé su bendición. 
Dos historias se desarrollan desde aquí en forma paralela: la 
búsqueda de Wanda por su ídolo y la de Iván que busca a 

Galería de freaks, cortesía de 
Lynch: John Merrick, Frank, 
Bobby Peru, Laura Palmer y 

el monstruo come galletas.

A través de las situaciones que se desarrollan 
alrededor de la urbe, Fellini muestra lo que los 
individuos quieren ser y no son, lo que esperan 
encontrar y lo que al final no se da. Se lleva la 
esperanza y nos deja la conformidad. 

informe

Wanda. Los personajes parecen desfasados porque cada uno 
quiere alcanzar cosas totalmente diferentes, Wanda opta por 
lo vano mientras que Iván tiene, por así decirlo, una ilusión 
espiritual. Cada uno está obsesionado con ese algo.

A través de las situaciones que se desarrollan alrededor de la 
urbe, Fellini muestra lo que los individuos quieren ser y no 
son, lo que esperan encontrar y lo que al final no se da. Se 
lleva la esperanza y nos deja la conformidad. La relación entre 
esta pareja es surrealista, parece parte de un sueño porque 
cada uno busca satisfacer diferentes fantasías. El jeque blanco 
es para Wanda su escape frente a las limitaciones que se pre-
sentan en su vida, por lo que busca el cambio y choca con la 
realidad al desilusionarse cuando se da cuenta que este perso-
naje no es quien ella creía que era. Ivan, en paralelo, sigue con 
ensoñaciones celestiales. 

Como se puede apreciar, las películas de Fellini están clara-
mente influenciadas por el neorrealismo. Se encuentran evi-
dencias en sus personajes, en su mayoría de sectores de clase 
baja, y en la carga ideológica soterrada que se desarrolla a 
partir de la Segunda Guerra Mundial. Además, los personajes 
reflejan sus sentimientos y sus cambios constantes y muchos 
de los actores que empleó Fellini en sus primeras películas no 
eran profesionales ya que él quería captar el realismo en sus 
expresiones.

Tras la Segunda Guerra Mundial, el 
panorama en toda Europa era desolador. 
Los cineastas de ese tiempo, sobre todo en 

Italia, sacaron provecho de esta desventaja y 
pregonaron una refundación cinematográfica.
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Roma, ciudad abierta
Italia, 1945
103 minutos
Dirección: Roberto Rossellini
Con: Anna Magnani, Aldo 
Fabrizi y Marcello Pagliero

Alemania año cero
Italia, Francia y Alemania, 1948
78 minutos
Dirección: Roberto Rossellini
Con: Edmund Moeschke, Ernst 
Pittschau e Ingetraud Hinze

Bocados de realidad
informe

Ladrón de bicicletas
Italia, 1948
93 minutos
Dirección: Vittorio de Sica
Con: Lamberto Maggiorani, 
Enzo Staiola y Lianella Carell

Umberto D.
Italia, 1952
89 minutos
Dirección: Vittorio de Sica
Con: Carlo Battisti, Maria Pia 
Casilio y Lina Gennari

El neorrrealismo fue un movimiento que se ahogó 
en su propio dogmatismo, a pesar de nacer como 

un conglomerado  desarticulado en distintas 
zonas de Italia. Sin embargo, su ímpetu, in-

transigencia y nuevo modo de hacer películas 
sentaron la modernidad cinematográfica, que 

luego alcanzaría su máximo esplendor con 
las propuestas de las nuevas olas en distintas 

partes del mundo a fines de los años 1950. 
Evidencia importante del afianzamiento 

del novísimo proceso de filmación en Ita-
lia fueron las primeras obras de Vittorio 

de Sica y de Roberto Rossellini, quizás 
los verdaders artífices de la corriente 

que lo cambió casi todo.

“Lo sé, tengo una 
vida de perros”.
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Fellini
(Italia, 1920 - 1993)
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Fellini
“Mis fantasías y obsesiones no 

son solo mi realidad; también 
son la sustancia de la que están 

hechas mis películas”

(Italia, 1920 - 1993)

FEDERICO

El momento felliniano no es el reduccionismo 
circense sino que yace en lo que implica la 

bufonada: la exageración, la iconoclastia, 
la desfachatez y el desparpajo, la confusión 
entre fantasía y realidad, la construcción de 

personajes inverosímiles, la sensación de 
estar asistiendo a un espectáculo en el que 

la voz comandante es la del director. Por eso 
queremos tanto a Federico.
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50 Luces de la ciudad (Luci del varietà)

Italia, 1950. 93 minutos
Con: Peppino de Filippo, Carla del Poggio y Giulietta Masina

Película basada en las vivencias de un grupo de actores de teatro, 
quienes conforman una compañía dedicada a entretener que poco 
a poco empieza a decaer. Hasta que llega una joven aficionada a la 
actuación (Carla del Poggio), quien más tarde se convertirá en el ele-
mento perfecto para realzar el mal momento por el que atraviesan los 
personajes. Esta joven, por la manera en que atrae al público, pro-
voca un gusto enorme en uno de los actores y a la vez los celos de 
su esposa. Esta es la primera película de Federico Fellini, codirigida 
junto con Alberto Lattuada. Lo que se muestra es el toque clásico del 
neorrealismo y una cierta atracción por la poesía ya que se muestra 
el lado humano de los personajes, dando a notar sus sentimientos: la 
pasión de los intérpretes por sus actuaciones, los celos de la esposa, 
la pequeña ambición de la joven. (Andy Alegría)

19
52 El jeque blanco (Lo sceicco bianco)

Italia, 1952. 86 minutos
Con: Alberto Sordi, Brunella Novo y Leopoldo Trieste

La filmografía de Federico Fellini tiene marcas humanistas y autobiográficas 
y destaca su tendencia neorrealista y surrealista: transmite la vida y reali-
dad de la sociedad pero también la distorsiona y exagera. El jeque blanco se 
inscribe dentro de este llamado neorrealismo interior y se convierte en un 
referente rico en drama, romance, comedia y tragedia. La historia gira en 
torno al Jeque blanco, protagonista de una fotonovela que tiene muchas ad-
miradoras, entre ellas Wanda Cavalli, idealista y fantasiosa, quien tras con-
traer nupcias con Ivan Cavalli, un hombre muy organizado que pertenece 
a una familia prestigiosa, decide pasar su luna de miel en Roma, ciudad en 
la que se desarrollará toda la tragedia romántica. La película utiliza recursos 
dramáticos y es una crítica a las familias conservadoras de la época a quienes 
les importa más el status económico o su importancia en la sociedad. Cabe 
resaltar que estos recursos son características de Fellini. (Suail Arana)

Los inútiles (I vitelloni)
Italia y Francia, 1953. 107 minutos
Con: Franco Interlenghi, Alberto Sordi y Franco Fabrizi

La película evidencia características del neorrealismo italiano. Los per-
sonajes son soñadores a su modo. A pesar de ser amigos y tener fuertes 
lazos de pertenencia, poseen personalidades y ambiciones diferentes. Se 
muestra la convivencia en sociedad y la apariencia de llevar una vida feliz, 
como si se tuviera lo que se quiere. Viven el presente pero no demuestran 
tener ambiciones; sin embargo, en su entorno más íntimo y familiar o en 
la soledad, cada uno de ellos se desprende de la imagen que proyecta. Mu-
chos personajes cotidianos se muestran estereotipados en los caracteres de 
la película: todos representan personajes negativos menos Moraldo, quien 
al parecer es el único cuerdo del grupo ya que se muestra ausente y sus 
reacciones contrastan sobre todo con las de Fausto, el protagonista. Los 
personajes tienen personalidades opuestas y viven el día a día pero carecen 
de sueños y de ganas de progresar en la vida. (Estefany Cárdenas)

19
53
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Agenzia matrimoniale (en L’amore in cittá)
Italia, 1953. 105 minutos

Con: Livia Venturini, Maresa Gallo y Angela Pierro

Fellini se busca. Todavía anda perdido entre la herencia neorrealista (después 
de todo, es italiano) y el encuentro de un lenguaje que le pertenezca. Se parece 
un poco al personaje del corto relato que integra El amor en la ciudad, la pe-
lícula que hizo con sus paisanos Michelangelo Antonioni, Alberto Lattuada, 
Carlo Lizzani, Francesco Maselli, Dino Risi y Cesare Zavattini. Y tal vez sea 
por eso que lo mejor de su aporte sean los primeros minutos de la historia, 
cuando el personaje se pierde en el gigantesco edificio lleno de personajes ex-
traños (niños y mujeres, sobre todo), con pasadizos que no parecen terminar 
nunca en búsqueda de la Agencia Matrimonial Cibeles. Y es que debe cumplir 
con el encargo encomendado. Por eso se le ocurre inventar a un amigo que se 
transforma en lobo para probar que estas agencias no sirven para nada. Pero 
se dará con la sorpresa de que siempre hay una pareja para todos, solo que él 
no la quiere. Por eso el resto de la historia es sacarina al 100%.  (SC)

La strada
Italia, 1954. 108 minutos

Con: Anthony Quinn, Giuletta Masina y Richard Basehart

La inercia de Gelsomina y la indolencia de Zampanó, en medio de la pobreza 
y de comidas mal preparadas por el camino, con ropajes rotosos y haciéndo-
le frente a la intemperie. El dolor magnificado y puesto en evidencia en una 
relación en la que ambos sufren, con la única diferencia de que ella se expo-
ne mientras él impone. La operística del neorrealismo en dos personajes tan 
drásticamente diferentes y tan claramente identificables. Porque la salvación 
de Gelsomina está en el loco bufón que, así como ella, es presa del infortunio 
de la casualidad. Menudo y pequeño, basa sus ánimos de supervivencia en su 
propia gracia y se convierte en el espejo de esta pobre mujer vendida por unas 
cuantas liras a un fenómeno de circo alto, fuerte y orgulloso de una hombría 
que impone a fuerza de gritos y golpes. Pero el payaso que configura Gelsomi-
na esconde la desesperación de no saber cuál es el lugar que el destino le ha en-
comendado: ser niña desconsolada o mujer siempre sumisa. (Sofía Centeno)

Almas sin conciencia (Il bidone)
Italia y Francia, 1955. 112 minutos

Con: Broderick Crawford, Giulietta Masina y Richard Basehart

Il Bidone narra la historia de tres estafadores que se aprovechan de la nobleza 
e inocencia de las personas humildes. Los personajes principales son Augus-
to, Roberto y Carlo “Picasso”. Se describe una sociedad italiana que quedó 
desolada y en ruinas tras la Segunda Guerra Mundial. Además, respresenta 
la miseria económica de las familias engañadas y la carencia moral de estos 
estafadores que se ven atrapados y desesperados por la situación y hacen mal 
uso de su astucia para estafar a las personas sin ningún remordimiento. Sin 
embargo, los tres personajes se convierten en ladrones por distintas razones. 
Augusto es un hombre que se siente atrapado por la soledad, Carlo es un 
pintor frustrado que busca ganarse la vida honradamente para sostener a su 
familia y Roberto quiere divertirse y gozar de la vida. Por otro lado, cuando 
la hija de Augusto aparece, él tomará conciencia de su vida y deseará cam-
biar, pero será demasiado tarde. (Evelyn Carrasco)

1953
1954

1955
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57 Las noches de Cabiria (Le notti di Cabiria)

Italia y Francia, 1957. 110 minutos
Con: Giulietta Masina, Francois Périer y Franca Marzi

La película narra las noches de Cabiria y se pueden identificar algunas refe-
rencias al neorralismo puro  ya que utiliza la calle como escenario, el deseo 
por el cambio de vida que se refleja en el comportamiento de la protagonista 
y el contexto en que se da la historia: la falta de dinero durante la postgue-
rra. Además, se evidencia en los personajes la inclinación de Fellini por el 
circo, como se puede notar en la presencia de personajes voluptuosos como 
Wanda, la “lady” del circo, la mujer de Oscar e inclusive él mismo. A su vez, 
rompe el plano en la escena en que todos agasajan a Cabiria y ella hace una 
señal de agradecimiento a todos, incluyendo al espectador. Con respecto al 
maquillaje de Cabiria, capta mucho la atención la forma de sus cejas hacia 
arriba, lo cual ayuda a su caracterización amarga durante el momento pos-
terior a la traición de su ex por un asunto de dinero y el cambio de expresión 
cuando se enamora de Oscar, antes de su traición. (Melissa Castillejo)

19
62 Le tentazioni del dottor Antonio (en Boccaccio ‘70)

Italia y Francia, 1962. 205 minutos
Con: Anita Ekberg, Peppino de Filippo y Antonio Acqua

La tentación del doctor Antonio es un episodio del proyecto colectivo Boccaccio 
‘70, dirigido por Vittorio de Sica, Mario Monicelli, Luchino Visconti y Federi-
co Fellini. Decantándose por cierta vena surrealista cómica, el director italiano 
nos presenta al doctor Antonio, un moralista recalcitrante, amigo íntimo de la 
Iglesia y de sus preceptos, guardián del honor de la ciudad capaz de desentra-
ñar el pecado a la vuelta de cada esquina y que, de pronto, se enfrenta a un afi-
che que él presume altamente erótico en el que Anita Ekberg invita a grandes 
y chicos a tomar la leche. Como no puede ser de otra manera, la moralina no 
será suficiente y la lujuria se vestirá de mujer cuando Anita literalmente cobre 
vida y sea del tamaño del gigantesco afiche. Empequeñecido, al doctor Anto-
nio no le quedará sino perderse en los pechos de una de las musas de Fellini 
recordando a su tía. Ella clama ser el diablo y la voluptuosidad del cuerpo de 
la diva refuerza rotundamente la idea. (César Pita)

Julieta de los espíritus (Giulietta degli spiriti)
Italia y Francia, 1965. 137 minutos
Con: Giulietta Masina, Sandra Milo y Mario Pisu

Julieta es una una mujer sencilla de la clase alta italiana quien, inconforme con 
su matrimonio y sospechando la infidelidad de su marido, decide contratar a 
un detective para que aclare sus dudas. En paralelo, evade la situación asistien-
do a rituales espirituales y eventos extravagantes, o simplemente recurriendo 
al sueño mientras está despierta. Esta película ha sido definida como una de 
las más completas de su autor y sirve acertadamente como fuente de consulta 
para quienes quieran conocer el mundo de Fellini. El argumento es simple y 
sirve como desencadenante de un viaje hacia una mirada personal. Es la his-
toria de Julieta quien, encerrada en una vida monótona y apática, decide crear 
un mundo propio en base a sueños protagonizados por espíritus a los que se 
asemejará cada vez más a medida que avanza la película. Este es el punto cen-
tral del film: Julieta es un espíritu atrapado en un espacio irreal que, a fin de 
cuentas, es su mundo verdadero. (Sachi Chávarri)

19
65
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La primera colaboración entre Marcello Mastroianni y 
Federico Fellini marca el punto de partida de la verdadera 
obra autoral del cineasta italiano. Por ello, las claves que 
pueden identificarse entre esta película y otras en las que 
el actor interpreta al alter ego de Federico (en particular 
en 8 1/2 y en La ciudad de las mujeres) son múltiples.

En La dolce vita aparentemente no sucede nada. La vida 
sin sentido del periodista Marcello (curioso que el perso-
naje de la película tome el nombre del actor) transcurre 
entre fiestas aburridas, una galería de féminas hermosas  
(¡sí, es Nico, la vocalista de esa banda fundacional llamada 
The Velvet Underground!) que se encarnan (nunca mejor 
dicho) en la voluptuosa Anika Ekberg y la duda constante 
acerca del presente y de lo que depara el futuro. Es una 
existencia marcada por la frustración de no conseguir lo 
que se quiere y de perderse en la diversidad de opciones: 
sin mujer, sin un trabajo satisfactorio, sin diversión, sin 
siquiera una relación estable o normal con los padres. La 
vida de Marcello transcurre entre flashes, correrías, pa-
parazzis, modelos, banquetes, cenas de gala, espacios de 
no diversión en los que conviven la actitud decadente y 
el glamour desproporcionado. Pero él nunca se encuentra 
porque anda perdido en el maremágnum de la opulencia.

Resulta interesante que Fellini otorgue el rol de periodista 
al personaje principal de la película. Porque para quien se 
ha dedicado por un tiempo a la disciplina de la escritura, 
sobre todo en el ámbito de la prensa cultural o de espec-
táculos, los planteamientos de la película han sido expe-
rimentados en carne propia. Ese mundo hueco y vacío 

que rodea las amanecidas sin sentido, 
la sensación de un aburrimiento que 
entorpece el pensamiento y la acción, 
el hacer por hacer, el afán transgresor 
cuando no se lleva nada por dentro 
y uno necesita exteriorizar lo que no 
tiene. Todos esos momentos quedan 
plasmados a lo largo de tres horas 
en las que aparentemente no sucede 
nada pero en realidad sucede todo.

Pero la salvación está en el último 
minuto. La llamada de una niña al 
otro extremo de la playa, que saluda 
a Marcello y lo invita a la aventura 
máxima: arriesgarse a hacer lo que 
verdaderamente quiere. Lo único que 
pide es el abandono de ese estilo de 
vida fatuo y banal, de una existencia 
sin existencia. La fatal decisión de 
Steiner es la evidencia, así como la 
mantarraya que vomita medusas una 
vez que ha sido arrastrada fuera del 
mar ante los ojos atónitos de una tur-
ba de borrachos trasnochados. ¿Qué 
más pruebas se necesitan? Pero Mar-
cello solo sonríe y encoge los hom-
bros porque se sabe perdido de an-
temano. Como muchos de nosotros.

(César Pita)

La dolce vita
Italia y Francia, 1960
Con: Marcello Mastroianni, Anita 
Ekberg y Anouk Aimée
174 minutos

Perdido de antemano
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Los sueños son la sombra de la realidad, una serie de imá-
genes o escenas asociadas a sensaciones y sentimientos. 
Y precisamente, en ese escenario, Fellini ensaya una serie  
de posibles expresiones de su álter ego, sus fantasías, su 
realidad y sus recuerdos. Se permite abrir una ventana de 
autoconocimiento y se la regala al público. Tras el éxito 
rotundo de La dolce vita, todos esperan la próxima pelí-
cula de Fellini, todos creen entenderlo y poseerlo porque 
los ha encandilado y conmovido. Siente la presión  de los 
productores, del público y, sobre todo, de sí mismo. Los 
sentimientos que transmite son muy personales, como 
si los personajes hubiesen experimentado las emociones 
del director. Precisamente Guido, personaje principal de 
8 ½, debe presentar una nueva propuesta cinematográfi-
ca contra el tiempo. Esta es una película sobre el propio 
conflicto artístico del director, una especie de indagación  
autobiográfica, una búsqueda de la eterna sensación de 
afecto que experimenta en la infancia pero que, al final, 
resulta ser tan esquiva como la musa, a quien se busca 
pero nunca se retiene porque es etérea.

En el film, todo cuanto desfila ante la cámara va y viene 
como en un sueño. Es imposible saber dónde estabas y 
dónde estarás luego, incapaz de saber qué pasará a conti-
nuación, de distinguir qué es un sueño, un flashblack o la 
realidad. Es estimulante aunque las imágenes estén carga-
das de nostalgia o de abatimiento.

Es emocionante ver cómo Fellini concibe la película ante 
los ojos del espectador. Se estructura desde el proceso 
creativo descubriendo la psiquis y el espíritu del director. 

La cámara nunca deja de moverse, la 
imagen casi siempre es fluida. La pe-
lícula gira en torno al movimiento, a 
la incertidumbre inquieta, hipnótica 
y hermosa. Pareciera que los sueños 
cambian de ánimo varias veces.

Las mujeres son el centro del universo 
de Guido y también del de Fellini, a 
quien su humanidad lo horroriza. En 
8 ½ es sincero consigo mismo. No le 
da miedo mostrar sus defectos. Gui-
do puede amar, ignorar o adorar a las 
mujeres pero no puede controlarlas. 

Para rodar la película que se le viene 
al director se necesita tiempo. Pero 
lo más difícil es que siempre alguien 
le dará una opinión, un consejo, pa-
labras, intimidaciones, murmullos,... 
Pero  Guido se da cuenta  que lo único  
que necesita es su propia opinión.

La película carece de un final porque 
el proceso creativo no tiene fin. La 
necesidad de crear es abrumadora y  
es la fuente de los mayores gozos y te-
mores. 8 ½ es desprendimiento per-
sonal y una muestra de amor al cine. 

(Yasmín Sayán)

8 1/2
Italia y Francia, 1963
Con: Marcello Mastroianni, 
Anouk Aimée y Claudia Cardinale
138 minutos

La creación infinita
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Toby Dammit (en Histoires extraordinaires)
Francia e Italia, 1968. 121 minutos

Con: Terence Stamp, Salvo Randone y Marina Yaru

Fellini hace una película de terror. Aunque es más acertado decir que se trata 
de un mediometraje que forma parte del proyecto Historias extraordinarias, 
un tributo a la narración fantástica de Edgar Allan Poe en el que también 
participan los franceses Roger Vadim y Louis Malle. Toby Dammit es un 
actor inglés atormentado, que alucina encuentros con el diablo disfrazado 
de niña. Sus pesadillas lo convierten en un personaje admirado, pero a la vez 
distante con todo lo que sucede a su alrededor. Bajo el aura de malditismo 
que él mismo se esmera en construir yace un alma condenada. Se sabe a sí 
mismo perdido y no hace nada para remediarlo sino que, más bien, acelera 
el momento de la inminente derrota. Terence Stamp vuelve a interpretar con 
sello propio un personaje a su medida, con esa caracterización tan enigmáti-
ca que es su marca de fábrica. Por su parte, Fellini se da maña para incorpo-
rar su típica galería de personajes estrafalarios a lo largo del metraje. (CPD)

Satyricon
Italia, 1969. 128 minutos

Con: Martin Potter, Hiram Keller y Max Born

Una película épica Felliniana. Encolpio y Ascilto, dos estudiantes de letras, 
reparten sus bienes personales tras una discusión. Tras la disputa, Ascilto se 
queda con el joven Gitón, una especie de fiel compañero,  lo que causa el enojo 
de Encolpio y su decisión de salir en busca de nuevas aventuras. La película 
es difícil de analizar por la gran cantidad de escenas adversas entre sí y sin 
ningún sentido. La gran cantidad de personajes llega a confundir también. 
A pesar de que la película alude a acontecimientos históricos, Fellini da un 
toque surrealista que se apoya en el sueño y en la imaginación para otorgar 
una pizca de misterio. Los escenarios son raros y extravagantes y generan con-
fusión en el espectador, sobre todo porque los personajes miran directamente 
a la cámara. Fellini muestra el comportamiento desenfrenado de los romanos, 
apasionados por la comida, las riquezas y los bienes materiales en desmedro 
de la pintura, la poesía y la escultura. (Erick Cóndor)

Los payasos (I clowns)
Italia, Francia y Alemania, 1970. TV. 92 minutos

Con: Riccardo Billi, Federico Fellini y Gigi Reder

Los payasos son seres extraños: ocasionan miedo por sus maquillajes exage-
rados, su comportamiento estrambótico y su mirada deslucida a pesar del 
humor (o tal vez por ello). La tristeza de un clown es tan hermética que, en 
ocasiones, permite que acuda a la memoria el rostro de personajes que nos 
impactaron cuando éramos niños: locos, perturbados, borrachines, vagabun-
dos y deficientes mentales. Justamente aquí es donde empieza la indagación de 
Fellini en un universo que no le resulta ajeno, sino que forma parte ineludible 
de su obra. Su troupé técnica se convierte en una compañía de circo a medida 
que recorre distintas zonas de Europa y Francia para entrevistar a célebres pa-
yasos que rondan ya la base 7, 8 y 9. En palabras de uno de estos personajes, la 
función del payaso ha muerto porque las personas han olvidado cómo reír. El 
velo de nostalgia subyace en la película hasta la fastuosa ceremonia mortuoria 
del payaso Augusto. Y uno no sabe si debe reír o llorar. (CPD)

1968
1969

1970
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Roma
Italia y Francia, 1972. 128 minutos
Con: Britta Barnes, Peter Gonzales Falcon y Fiona Florence

Mucha gente, mucha pasta, mucho queso, muchos personajes caricatures-
cos, mucha sinceridad, bulla, cortes y cambios de historia. Los italianos se 
muestran orgullosos de su historia, de su extremo fervor religioso y de sus 
métodos de enseñanza. Este film muestra la realidad multiforme y contra-
dictoria de Roma a través de una serie de escenas y personajes heterogéneos. 
Los temas cambian constantemente sin perder su vena entretenida, pasando 
del lirismo a la sátira y de la nostalgia a lo truculento. El espectador se iden-
tifica con el extranjero recién llegado, sorprendido por el trato, la forma de 
vida y la relación entre los personajes del pueblo. Los cambios y cortes su-
cesivos pueden confundir, pero se entienden las situaciones que ocurren en 
un mismo contexto: la recreación de los prostíbulos o la función teatral que 
es interrumpida por personajes ocurrentes. No existe nexo narrativo alguno, 
pero ello no impide el disfrute de esta película. (Rosa Fernández)

Amarcord
Italia y Francia, 1973. 123 minutos
Con: Magali Noël, Bruno Zanin y Pupella Maggio

Amarcord es una recopilación de los recuerdos y anécdotas que marcaron la 
niñez y adolescencia de Federico Fellini, donde lo real y lo irreal van de la 
mano. El film cuenta la historia de pintorescos y cómicos personajes que vi-
ven en Bongo, ciudad ficticia que hace referencia a Rimini, el pueblo natal 
de Fellini. La acción transcurre a lo largo de un año y se retrata una ferviente 
Italia fascista en los años 1930. Es una película surrealista que muestra una 
realidad deformada, exagerada, satirizada y burlesca. Asimismo, Fellini incor-
pora personajes circenses y grotescos, mostrados de tal modo que despiertan 
una sensación de ternura y compasión en el espectador (basta ver a Volpina, 
la prostituta). Además, utiliza dos narradores que miran al público cada vez 
que cuentan algo. Amarcord no tiene un hilo argumental claro, salta de un 
recuerdo a otro y es un poco difícil encontrar la relación entre los personajes, 
aunque basta el hecho de que viven en el mismo pueblo. (Elisabeth Franco)

Casanova (Il Casanova di Federico Fellini)
Italia y Estados Unidos, 1976. 155 minutos
Con: Donald Sutherland, Tina Aumont y Cicely Browne

La filmografía de Federico Fellini es una de las más extrañas que ha dado 
el cine europeo. Casanova es un biopic que narra la historia de Giacomo 
Casanova, un escritor famoso que cuenta las aventuras amorosas que vivió 
de joven. Fellini es extremista con el colorido pues la vestimenta que se 
emplea en la película está llena de vida. Por momentos parece que estu-
viéramos viendo una película romántica, pero por ratos es una comedia y 
al final es más bien como un circo del amor. Desde el inicio, el espectador 
queda inmerso en la narrativa y no puede dejar de verla. Se habla de la 
religión, de la herejía y del Papa, del Vaticano y de Dios, lo que permite 
intuir la gran herencia religiosa del director italiano. Casanova, el seductor 
más famoso del mundo, el maestro del disfraz y del arte de la seducción, a 
quien ninguna mujer se le resiste, es un personaje felliniano con todas las 
de la ley. (Diego Galarza)
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Teniendo como referencia uno de los guiones 
firmados por Woody Allen, podríamos re-
sumir la sinopsis de La ciudad de las mu-

jeres en únicamente cuatro palabras: pesadilla de 
un seductor. Y es que Federico utiliza al maduro 
Snáporaz para sumergirnos en el  mundo felliniano 
con una narrativa que se asemeja más a la de un 
sueño o, mejor dicho, a la de un mal sueño, ya que 
el protagonista se embarca en una aventura incohe-
rente, absurda y, sobre todo, desbordante, llena de 
personajes fellinescos que aparecen, desaparecen y 
vuelven a aparecer, lo que rompe los límites del re-
cuerdo y de la fantasía.

Valgan verdades, no es una de las mejores pelí-
culas de Federico Fellini. Su narrativa caótica se 
vuelve predecible y poco original en comparación 
con otros títulos firmados por el italiano. Desde la 
escena inicial, con la ya clásica y repetida hasta el 
hartazgo metáfora de un tren ingresando a un tú-
nel como símbolo del acto sexual, hasta la escena 
final donde Snáporaz se despierta y descubre que 
todo ha sido un sueño y los personajes de su fanta-
sía onírica aparecen y se miran de forma cómplice. 
Pero eso no le quita valor ni impide disfrutarla, en 
especial la primera parte en la que se observa cómo 
el protagonista ingresa a un congreso feminista, un 
espacio ideal para soltar a todos esos personajes 
propios de la fantasía de Fellini que parecen mol-
deados como caricaturas elaboradas en algún bar 
de mala muerte. 

La ciudad de las mujeres fue fil-
mada en la última etapa de la 
carrera del director, ya maduro y 
viejo como su protagonista. A fi-
nes de los setentas, Fellini era un 
director que ya no suscitaba inte-
rés ni en la crítica ni en los mer-
cados, y de alguna manera el film 
representa eso: la historia de un 
viejo seductor que ya no seduce a 
las mujeres. 

(Juan Carlos Martínez)

La ciudad de las mujeres
(La città delle donne)
Italia y Francia, 1980
Con: Marcello Mastroianni, Anna 
Prucnal y Bernice Stegers
139 minutos

Seducción interruptus

La película es un 
espacio ideal para 

soltar a todos esos 
personajes propios de 

la fantasía de Fellini 
que parecen moldeados 

como caricaturas 
elaboradas en algún bar 

de mala muerte. 
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19
78 Ensayo de orquesta (Prova d’orchestra)

Italia y Alemania, 1978. 70 minutos
Con: Balduin Baas, Clara Colosimo y Elizabeth Labi

A partir de un ensayo de orquesta, se profundiza en las emociones que cada 
uno de los integrantes siente por su respectivo instrumento, así como en los 
problemas internos, la rebeldía y la conducta de un director de orquesta que 
muestra mano dura para llegar a la armonía correcta. Cada integrante habla 
a la cámara y cuenta cómo se enamoró de su instrumento y por qué siente 
que es la pieza principal en la orquesta, lo que originará un debate interno. 
Sin embargo, tras este encantador prólogo, los integrantes de la orquesta se 
volverán prácticamente animales en la mitad de la película. Y es que no todo 
es música, como bien lo explica el encargado de abrir la antigua casona: a 
los personajes no les gusta seguir una norma, sino que buscan la libertad 
al interpretar el instrumento que les apasiona. Por ello el pobre director de 
orquesta es maltratado, hasta que descubren que un contador de ritmos no 
es tan bueno como un director de orquesta. (Giovanni Jáuregui)

19
83 Y la nave va (E la nave va)

Italia y Francia, 1983. 132 minutos
Con: Freddie Jones, Barbara Jefford y Victor Poletti

Retrato de la Primera Guerra Mundial y de la ópera. Al drama y la música 
le siguen los personajes fellinianos caricaturescos: los ancianos maestros de 
canto, un tenor gordinflón, un ruso que hipnotiza gallinas con su voz y el gran 
duque de Austria, entre otros. En la caldera, los carboneros ruegan a los visi-
tantes que les canten algo, lo que da lugar a un duelo de voces operísticas ante 
el asombro de los humildes obreros. El contraste entre estos mundos se volve-
rá mucho más obvio con la llegada de los náufragos serbios, quienes provoca-
rán indignación en los pasajeros. Fellini da a entender que así las personas de 
clases pudientes vivan en un mundo acomodado y lujoso, siempre terminarán 
teniendo contacto con los más humildes. Más que la música, los personajes 
caricaturescos, los mágicos momentos o tal vez algunos toques realistas, lo que 
más resalta de esta película es la composición de la imagen, un arte visual que 
solo lo puede hacer un grande como Federico Fellini. (Kevin Luna)

Ginger y Fred (Ginger e Fred)
Italia, Francia y Alemania, 1986. 125 minutos
Con: Marcello Mastroianni, Giulietta Masina y Franco Fabrizi

Fellini y los mundos que crea en sus filmes –ambientes y personajes que mez-
clan lo lúdico y los sentimientos más humanos y humanizadores– nunca fa-
llan. Dos veteranos bailarines, Amelia y Pippo, famosos en su época por la 
interpretación que hacían de Ginger Rogers y Fred Astaire, se reúnen luego de 
más de 20 años para presentar en un programa de televisión un show con su 
famosa imitación. La película trata el tema de la añoranza por otra época, con 
una filosofía parecida a aquella que dicta que todo tiempo pasado fue mejor. 
De la mano de estos personajes, uno acaba extrañando un tiempo que, proba-
blemente, nunca conoció: desde el homenaje a los musicales antiguos hasta el 
contraste marcado entre el mundo del espectáculo que los protagonistas co-
nocen y al que se ven expuestos en la actualidad. Ginger y Fred tiene el humor 
de Fellini, pero también supone una fuerte critica a la modernidad y al estilo 
de vida que esta ha traído consigo. (Vania Meléndez)
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Intervista

Italia, 1987. 108 minutos
Con: Sergio Rubini, Antonella Ponziani y Maurizio Mein

Una película sobre una película, casi un documental. Intervista refleja la ta-
rea diaria de un director de cine, cómo debe lidiar con los problemas  técni-
cos, con los conflictos con los actores y con los problemas en la producción y 
en pleno rodaje. La película integra la representación objetiva de la realidad 
y la subordinación de la prensa a la fantasía del director. Fellini mezcla sus 
recuerdos y su vida personal como a él le da la gana: el mundo del circo, los 
personajes extravagantes, los vestuarios coloridos, la exageración, la música 
popular, la búsqueda de actores en plena calle, lo natural, el decorado algo 
barroco y la dificultad de trabajar en equipo. Uno se pierde en la película y 
el espectador termina perdiéndose en el mundo de Fellini. Las actuaciones 
son simpáticas y extremadamente exageradas, casi ridículas, en un intento 
de denotar la personalidad de los personajes. El mundo perfecto de Fellini 
es irreal para el mundo real. (Jacqueline Meza) 1990

La voz de la luna (La voce della luna)
Italia y Francia, 1990. 122 minutos

Con: Roberto Benigni, Paolo Villaggio y Nadia Ottaviani

La luna siempre ha sido fuente de inspiración de los hombres, pero sobre todo 
de los artistas. Fernando Ampuero tiene un poemario dedicado al astro (Voces 
de luna llena), al igual que el mexicano Héctor Aguilar Camín la usa de inspi-
ración para una novela (El error de la luna). Hasta Eros Ramazotti le compone 
una canción. Será que la luna es mujer y ejerce una atracción especial hacia la 
facción masculina. Fellini no resistió el llamado nocturno y dedicó su última 
película a la mujer por excelencia, a la madre celestial. La luna clama y en 
paralelo el personaje interpretado por Roberto Benigni atraviesa una serie de 
escenarios e identifica distintas musas. Al final la luna es atrapada, encadenada 
al suelo y sometida al escrutinio de las miradas. Lo imposible se hace posible y 
Fellini, sabedor de que esta película sería una de sus últimas obras, se las apaña 
para hablar de lo que le interesa sin pensar demasiado en los espectadores. 
Lástima que no le dieron mucha bola. (Sofía Centeno)

A mediados de los años ochenta, 
el cine de Federico Fellini no 
concitaba tanta atención como en 
décadas pasadas. Ello, sin embargo, 
no evitó que el cineasta italiano 
pueda ingresar en la industria 
publicitaria y dote con su sello 

Fellini 
publicista

particular los spots de distintas 
marcas. Ello  fue el pretexto 
perfecto para que Fellini dé rienda 
suelta a su imaginación una vez 
más. Inclusive ganó un León de Oro 
en Cannes, el máximo premio de la 
industria publicitaria en el mundo. 

Las marcas que tuvieron el placer 
de encargarle trabajos fueron:
•	 Barilla (marca que también ha 

sido dirigida por David Lynch 
y Ridley Scott)

•	 Campari
•	 Banca di Roma (dos spots)

EXTRA



cine
SCRUPULOS

informe

Cartelera
Enero a julio de 2013



cine
SCRUPULOS

informe

Cartelera

Como no podía ser de otra manera, la cartelera de esta temporada estuvo rebosante 
de candidatas al Oscar, entre las que se incluyen las últimas producciones de 

Steven Spielberg, Kathryn Bigelow y Ang Lee. Sin embargo, también hay espacio 
para miradas más autorales como las de Cronenberg, Haneke y Kaurismäki. Y como 

cereza del pastel, el mayor éxito del cine nacional encarnado en la ¿ambigua? 
Asu mare: la película, que no es una película. Pero eso poco interesa a los 
espectadores, ansiosos de ver las gracias de Carlos Alcántara en pantalla.

Enero a julio de 2013
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En la oscuridad narra la persecución de Khan (Bene-
dict Cumberbatch), un hombre muy peligroso que 
ha asesinado a gran parte de los mandos superiores 
de la Federación. Pero este tipo resultará ser un ele-
mento confuso para el capitán Kirk (Chris Pine) de 
la Enterprise, quien está a cargo de capturarlo y lle-
varlo a juicio en la Tierra. Inclusive pondrá a prue-
ba la amistad que tiene con su primer oficial Spock 
(Zachary Quinto), ya que empezarán a salir a flote 
algunos resentimientos y pondrá en riesgo inclusive 
a su tripulación.

La segunda entrega de la saga Star Trek vuelve a estar 
bajo las manos de J. J. Abrams, quien ya ha dejado sor-
prendido a más de uno con sus trabajos en televisión, 
lo que le ha permitido contar con el aval de la industria 
cinematográfica. 

A pesar de algunas malas reseñas recibidas en la pren-
sa especializada, y aunque el espectador no sea hincha 
de la serie de televisión o de las películas antiguas de la 
saga, la audiencia puede quedar muy complacida al ver 
el trabajo de Abrams, quien combina acción, ciencia 
ficción y aventura con un poco de gracia. Los diálogos 
son lo bastante sólidos como para sostener la atención 
del espectador durante todo el film. 

Star Trek: into darkness
Estados Unidos, 2013
Dirección: J. J. Abrams
Con: Chris Pine, Zachary Quinto 
y Zoe Saldana
130 minutos

Por supuesto también se revelan 
pequeños defectos que son rescata-
bles. Un ejemplo de ello es la exage-
rada aparición de efectos especiales 
en algunos momentos de la pelícu-
la, sobre todo cuando el Enterprise 
se incendia.

En la oscuridad es una película 
muy bien elaborada, que invita 
al espectador a pedir más. El tan 
buen trabajo que realiza el di-
rector en el planteamiento de los 
guiones le ha permitido hacerse 
cargo nada más y nada menos que 
de la nueva entrega de la saga Star 
Wars. Nada mal para alguien que 
se hizo un nombre con la historia 
de un grupo heterogéneo perdido 
en una extraña isla y que también 
ha tenido acercamientos a las his-
torias de ciencia ficción con en-
tornos familiares marca Spielberg 
(Súper 8, 2011).

(Andy Alegría)

STAR TREK: EN LA OSCURIDAD
(Star Trek: into darkness)

De: J. J. Abrams



cine
SCRUPULOS

DOSSIER

Dos personas se encuentran una mañana equivocada a 
la hora equivocada en el momento equivocado. Ambos 
tienen problemas personales y cotidianos. Cada uno 
tiene una historia detrás de su personalidad, las cua-
les se entrelazarán en el transcurso del día, viviendo el 
momento y no el mañana.

Jesús Álvarez, quien se siente más espectador que ci-
neasta, comenzó su carrera como director consumien-
do películas de diversos autores. En Quizás mañana 
los cortes inesperados y la narrativa que produce cues-
tionamientos hacen recordar un poco a In the mood for 
love (Fa yeung nin wa. Wong Kar Wai, 2000): no hay 
un final concreto, la situación se queda en stand by y 
se presentan temas como la soledad, la infidelidad, el 
secreto, la culpa, la frustración y la paradoja.

Sin embargo, no es de Wong Kar Wai de quien Ál-
varez se inspiró para realizar este film sino que fue 
a partir de situaciones particularmente críticas como 
la muerte de su madre. ¿Se trata de un cine de autor 
porque exterioriza lo que siente y lo que no puede 
decir frente a la situación?

En el blog Cinematosis crónica, Álvarez mencionó  
que sus directores preferidos son Tarantino, Scor-

Quizás mañana
Director: Jesús Álvarez Betancourt
Perú, 2013
Con: Bruno Ascenzo, Gisella Ponce 
de León y Roger del Águila
90 minutos

sese, Tornatore y Spielberg. De 
quien más se aprecia una herencia 
en cuanto a estilo es de Spielberg, 
quien a su vez fue influenciado 
por grandes directores que em-
pleaban diversos estilos y géneros. 
Y sobre el particular, la película 
tiene un tanto de drama, comedia 
y romance.

Por otro lado, el director mues-
tra situaciones enmarcadas en la 
realidad más palpable y no pre-
senta hechos fantásticos. Por ello, 
la historia sigue una corriente 
realista caracterizada por hacer 
pequeñas alusiones descriptivas y 
lograr una narrativa lo más obje-
tiva posible sin alterar el lenguaje 
de los personajes. 

Este fue un buen estreno de febre-
ro. Ahora Jesús Alvarez ya está tra-
bajando en sus futuros proyectos.

(Suail Arana)

QUIZÁS MAÑANA
(Quizás mañana)
De: Jesús Álvarez Betancourt
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Fuera del hecho de que pertenezca a la industria de 
Hollywood, La noche más oscura está elaborada de tal 
manera que resulta muy interesante, principalmente 
porque aborda un tema delicado que resulta incómodo 
para muchas personas: la generación de expectativas 
por la manera en que se enlazan las pruebas para cap-
turar a Osama Bin Laden.

La actuación de Jessica Chastain (Maya) es bastante 
buena. Encarna a una mujer sometida a una presión 
constante por estar a cargo de la misión antes mencio-
nada. Por ello muestra una apariencia dura, pero cuan-
do se logra el objetivo llega al desahogo y envuelve al 
personaje de una nueva dimensión.

La presencia del ejército, sumado a los efectos espe-
ciales, las explosiones y las locaciones, transportan al 
espectador al lugar de los hechos manteniéndolo en 
vilo. La mínima acción y el movimiento menos pensa-
do sirven para entretejer la trama y hacerla interesante.

Respecto al trabajo de dirección de Kathryn Bigelow, 
se pueden notar similitudes con su anterior pelícu-
la, Zona de miedo (The hurt locker, 2008). Inclusive 
podría calzar como una segunda parte debido a los 
conceptos que se manejan. Lo que gusta del trabajo 

Zero dark thirty
Estados Unidos, 2012
Dirección: Kathryn Bigelow
Con: Jessica Chastain, Joel Edger-
ton y Chris Pratt
157 minutos

de la directora es que se las arre-
gla hasta el final de la película para 
crear tensión, lo que se ve refleja-
do en todos los personajes, princi-
palmente en el de Maya. 

La película tiene un tinte docu-
mentalista por el tema que de-
sarrolla, puede resultar un poco 
cruda por la violencia que pre-
senta pero resulta tolerable y se 
justifica en la narración de la pe-
lícula. Trata de generar polémica 
en un país constantemente ataca-
do por fuerzas terroristas y da a la 
audiencia lo que quiere: la muerte 
de Osama Bin Laden como una 
especia de venganza.

Incluso, aunque mantiene en vilo, 
es de suponer que al final muchas 
personas sientan satisfacción por-
que están observando un hecho 
real.  Cosas del cine.

(Estefany Cárdenas)

LA NOCHE MÁS OSCURA
(Zero dark thirty)
De: Kathryn Bigelow
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El profeta de la nueva carne parece alejarse cada 
vez más de ese cine directo y visceral que alumbró 
en sus inicios y que mantuvo sedientos de sangre 
a una horda cada vez más numerosa de fanáticos 
del gore intelectual y de autor que supo imprimir 
en esos primeros arrebatos cinematográficos. Y es 
que el devenir de sus últimos títulos (Una histo-
ria violenta, 2005; Promesas del Este, 2007; y Un 
método peligroso, 2011) hablan de un camino más 
introspectivo y menos explícito en cuanto a la be-
lleza de la carne.

Cosmopolis, su última creación para la pantalla gran-
de, parece seguir ese camino. Se trata de una pelícu-
la sin duda alguna futurista (mas no necesariamente 
de ciencia ficción), aunque en ningún momento se 
ven arranques de tecnología salvo en el interior del 
automóvil en el que se desplaza el personaje princi-
pal. Lo que más bien parece tener a borbotones es 
una herencia surrealista. 

La película critica al capitalismo y a la economía ac-
tual, tal como sucede con la novela original firmada 
por Don DeLillo. Se narra el viaje del joven multi-
millonario Eric Parker (Robert Pattinson, el galán de 
moda alejado de las historias románticas endulzadas 

Cosmopolis
Canadá, Francia y Portugal, 2012
Director: David Cronenberg
Con: Robert Pattinson, Sarah Ga-
don y Paul Giamatti
109 minutos

al máximo y de los delirios vampí-
ricos), que se pasea por las calles 
de Manhattan en su lujosa limou-
sina que hace las veces de oficina, 
buscando un lugar para cortarse 
el cabello. Y no se le ocurre mejor 
idea que hacerlo justamente el día 
en el que hay un tráfico tremendo. 

Durante el viaje las calles estarán 
llenas de gente que protesta contra 
la globalización y que llama ratas a 
los hombres más poderosos de los 
Estados Unidos (¿o será de otro 
país? Porque no queda claro dón-
de se realiza la trama). 

Poco a poco, el joven capitalista 
salvaje perderá no solo su pacien-
cia sino también su cabalidad, en 
un viaje que sabe a pesadilla en 
determinados momentos, que 
confunde y no esclarece ni siquie-
ra en su tramo final.

(Evelyn Carrasco)

COSMÓPOLIS
(Cosmopolis)
De: David Cronenberg
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Esta película de mafia y crimen sucede en un contexto 
realista. No se trata de una película enmarcada en el 
género de gángsters ya que el objetivo no es en sí la 
trama de la historia, sino dejar en claro que las fecho-
rías que realizan los dos hombres en la sala de póker 
se debe a la crisis económica en la que se encuentran. 
Y es que no solo roban lo que deben robar sino que, 
además, desvalijan a los jugadores.

Además, el film de Andrew Dominik enfatiza más en 
los momentos de charla de Jackie (Brad Pitt) con otros 
personajes en desmedro de la acción en la trama. Si no 
hubiera tal cantidad de diálogo, la participación de Pitt 
en la película hubiese sido secundaria. 

La crisis económica en los Estados Unidos se evi-
dencia por la constante información que transmi-
ten la televisión y la radio. Se puede notar cierta in-
fluencia neorrealista ya que no solo se enmarca una 
realidad dura sino que, además, muchas escenas son 
filmadas en la calle, los personajes son comunes y 
corrientes en su forma de vestir y la puesta en esce-
na no se torna artificiosa. 

Cuando Markie (Ray Liotta) es golpeado por los dos in-
dividuos, el director parece querer mostrar los vómitos 

Killing them softly
Estados Unidos, 2012
Director: Andrew Dominik
Con: Brad Pitt, Ray Liotta y Ri-
chard Jenkins
97 minutos

y la sangre en un primer plano para 
que el espectador sienta de manera 
más real el asco, pero quizás debió 
tomarse más tiempo para obtener 
mejores imágenes que no estén tan 
fuera del encuadre. Parecía que un 
personaje más era el observador de 
la golpiza y ello puede originar una 
confusión en los espectadores. 

La película se queda corta en tiem-
po, a pesar de la lentitud con la que  
Russell (Ben Mendelsohn) y Frankie 
(Scoot McNairy) se drogan. Sin em-
bargo, la buena táctica de Dominik 
para disimular esta corta historia es 
digna de mancionar. Quizás hubiera 
funcionado mejor como cortometra-
je que como una película porque hay 
escenas que parecen estar de relleno. 
O quizás no se trate de un problema 
de dirección sino de la historia mis-
ma que no logra expandirse lo sufi-
ciente para ser más precisa.

(Melissa Castillejo)

MÁTALOS SUAVEMENTE
(Killing them softly)
De: Andrew Dominik
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La película desarrolla el período creativo de Alfred 
Hitchcock (Anthony Hopkins irreconocible tras el 
maquillaje) durante el rodaje y la producción de la 
película Psicosis (Psycho, 1960). Se enfoca en la rela-
ción del director con su esposa y colaboradora fun-
damental, Alma Reville (Helen Mirren, tan distin-
guida como siempre) y las situaciones difíciles con 
las que tuvo que lidiar mientras ideaba y realizaba 
uno de los filmes más controvertidos de la época, al 
tiempo que intenta salvar su matrimonio. 

Gervasi introduce a los personajes con un estilo in-
genioso y sabe otorgarle un humor ácido y macabro 
a la película. El punto que puede considerarse el más 
fantasioso durante el film lo establece la construc-
ción imaginaria del guión que plantea una insólita 
relación entre Hitchcock y Ed Gein, el asesino de 
Wisconsin que sirvió de inspiración para la novela 
Psycho, así como la especulación de algunos extra-
ños comportamientos que posiblemente tenía el di-
rector británico. 

Sin embargo, Gervasi opta por el camino más seguro 
y ello hace que la historia no posea gran flexibilidad 
en cuanto a las interpretaciones que puede construir 
la audiencia en base al relato fílmico, ya que el es-

Hitchcock
Estados Unidos e Inglaterra, 2013
Director: Sacha Gervasi
Con: Anthony Hopkins, Helen 
Mirren y Scarlett Johansson
98 minutos

pacio para deducir grandes giros 
en la narración no existe y ello 
imposibilita que el espectador 
pueda adelantar la trama o ser un 
tomador de decisiones frente a lo 
que está viendo.

Un film discreto, por supuesto. 
Pero cuidado: Hitchcock consti-
tuye la introducción a una etapa 
importante en la vida de este re-
nombrado director, a su manera 
de hacer cine y a la capacidad que 
tuvo para cautivar a la audiencia 
con historias de suspenso y terror. 
Lástima que poco después de Psi-
cosis, los estudios y el público 
dejaran de interesarse en la obra 
de Alfred Hitchcock y él quedara 
relegado a un segundo plano, a tal 
punto que los títulos de la última 
etapa de su vida no son los más 
populares ni lo más conocidos. 
Sucede con los mejores. 

(Sachi Chávarri)

HITCHCOCK, EL MAESTRO DEL SUSPENSO

(Hitchcock)
De: Sacha Gervasi
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Una pareja de ancianos, aparentemente ex profeso-
res de música, viven solos en un departamento. De 
pronto ellos atraviesan un momento difícil y termi-
nal de sus vidas y es en esa situación en la que de-
muestran su unión. 

Al principio la película no puede gustar debido a su 
lentitud, pero tiene un muy buen guión y está desa-
rrollada en su mayoría en un solo un escenario: la casa 
de la pareja de ancianos. Llama la atención el uso del 
silencio en gran parte de la película y la ausencia de 
elementos musicales, optando más bien por un natu-
ralismo del sonido. 

El uso de la luz es muy realista y se prescinde de cual-
quier iluminación artificial. Debido a su elaboración y 
narración se trata de un trabajo humanista que trata 
un tema tan serio como la senilidad. Amour representa 
muy bien la vejez, de una manera cruda y realista, tal 
como es y sin nada que ocultar. De un momento a otro, 
la película adquiere un tono crepuscular en el modo 
en que pasan los días, que refleja el sufrimiento y la 
situación muy difícil de afrontar. 

El sentido de la película cambia cuando el esposo 
(Georges, interpretado por el legendario Jean-Louis 

Amour
Francia, Alemania y Austria, 2013
Dirección: Michael Haneke
Con: Jean-Louis Trintignant, Em-
manuelle Riva e Isabelle Huppert
127 minutos

Trintignant) es insultado por la 
enfermera que él despide. La pe-
lícula no satiriza este momento y 
nos muestra a un buen hombre que 
tiene ganas de cambiar las cosas 
pero que, día a día, va perdiendo 
las fuerzas debido a la incomodi-
dad y a la presión que siente con un 
problema que se le va de las manos. 

Georges es un esposo sublime 
que termina asesinando a su es-
posa (Anne, interpretada por 
Emmanuelle Riva) para liberarla 
y liberarse a sí mismo. Ello se ve 
reflejado en la carta que escribe al 
explicar cómo liberó a la paloma, 
y también se manifiesta en el final 
cuando Georges observa viva a su 
esposa y ambos salen sin saber a 
dónde y por qué se retiran, aunque 
se intuyen los motivos de la violen-
ta muerte: la liberación y la tran-
quilidad para los hijos.

(Erick Cóndor)

AMOR
(Amour)
De: Michael Haneke



cine
SCRUPULOS

DOSSIER

Los miserables es una novela escrita por el francés 
Víctor Hugo en 1862. Se trata de uno de los libros 
que más ha conmovido a las personas a lo largo de 
los años, ya sea por el contexto histórico en el que 
se desarrolla la historia o por las emociones que se 
construyen a partir de las situaciones que viven los 
personajes. La película que nos compete está basada 
en el musical homónimo de Alain Boublil y Claude-
Michel Schönberg.

Tom Hooper ha comprendido el mensaje que Víctor 
Hugo quiso transmitir con su obra y la ha respetado 
de manera increíble. Se trata de un ejemplo de bue-
na adaptación cinematográfica de un libro.

El reparto del film logra transmitir las emociones al 
igual que los personajes de la obra original. La inter-
pretación de Anne Hathaway (Fantine) la hizo me-
recedora de un Oscar como mejor actriz de reparto. 
Después de verla como una princesa en una película 
de Disney y apreciar su constante evolución, no cabe 
duda de que el premio es merecido. La actuación de 
Hugh Jackman (Jean Valjean) no se queda atrás y su 
talento vocal queda más que comprobado a lo largo 
del metraje. No menos importantes son las interpre-
taciones del resto del elenco.

Les misérables
Estados Unidos e Inglaterra, 2012
Director: Tom Hooper
Con: Hugh Jackman, Russel Crowe 
y Anne Hathaway
158 minutos

La película no escatima en las 
grandes puestas en escena. Sin 
embargo, resalta el uso de algu-
nos recursos narrativos que em-
plea Tom Hooper como la cámara 
en mano y el acercamiento a los 
personajes a través de los prime-
ros planos. Si se hubieran graba-
do más escenas panorámicas los 
ojos del espectador habrían des-
cansado un poco de toda la carga 
dramática, pero eso no es lo que 
quiere el director.

Los miserables no es una pelí-
cula difícil de entender. Es más 
bien una súper producción que 
resalta por sus grandes inter-
pretaciones y por ser una buena 
adaptación del musical y de la 
obra literaria. Nada es perfecto, 
por supuesto, pero los aspectos 
positivos que tiene la película la 
hacen aún más apreciable.

(Rosa Fernández)

LOS MISERABLES
(Les misérables)
De: Tom Hooper
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Después de cinco años, el director finlandés Aki Kauris-
mäki regresa a la pantalla grande con Le havre (El puerto, 
2011), filmada en la ciudad francesa costera que lleva el 
mismo nombre. El argumento se centra en la ayuda que 
brinda un lustrabotas a un niño africano inmigrante para 
llegar a Inglaterra, lugar donde está su familia.

La película mezcla el drama con la comedia y la pobre-
za con la alegría y el optimismo. Se centra en personajes 
de sectores necesitados y con poca suerte, una influen-
cia clara del neorrealismo. Le havre presenta elementos 
de las corrientes realista y naturalista porque muestra 
interés por problemas sociales como la inmigración ile-
gal de los africanos a Europa lo que, dicho sea de paso, 
es una problemática actual. Logra que los espectadores 
se identifiquen de una manera u otra con los personajes; 
es decir, trata temas humanos pero abordados desde una 
perspectiva diferente y nos plantea situaciones totalmente 
cotidianas a las que da un toque de optimismo y fantasía 
para enriquecerlas. Un claro ejemplo es el final utópico, 
con un acto de bondad y compañerismo tan grande en 
un pueblo tan indiferente, frío y rutinario.

Una característica heredada de la tradición fílmica nórdi-
ca es que el paisaje y los exteriores juegan un papel muy 
importante y resultan ser un personaje más. La utiliza-

Le havre
Finlandia, Francia y Alemania, 2011
Director: Aki Kaurismäki
Con: André Wilms, Blondin Mi-
guel y Jean-Pierre Darroussin
93 minutos

ción de la luz natural y la presencia 
del realismo en la fotografía mues-
tran la vida del puerto tal y como es, 
sin adornos.

Kaurismäki es un director muy claro 
y directo, de pocos diálogos, inte-
resado en la inexpresividad, las no 
emociones y la contemplación, como 
lo fue Robert Bresson, pero muestra 
un gran compromiso social como en 
su momento lo hizo Jean Renoir.

Uno de los aspectos más interesantes 
de Kaurismäki es que no se sabe si 
está a favor o en contra del problema 
social que presenta con tanta delica-
deza en esta película. Sin embargo, 
hace evidente el mensaje final de 
solidaridad y compañerismo, lo cual 
muestra que más que estar o no de 
acuerdo, se pone del lado de la dig-
nidad y de la empatía hacia los más 
desfavorecidos.

(Elisabeth Franco)

EL PUERTO DE LA ESPERANZA
(Le havre)
De: Aki Kaurismäki
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Oblivion es una película futurista. Una guerra ha de-
jado en total destrucción a la Tierra y dos personas se 
encargan de realizar trabajos en un planeta desolado 
que nada tiene que ver con lo que fue en un momen-
to. La labor de Jack (Tom Cruise) consiste en reparar 
drones y Victoria (Andrea Riseborough) mantiene a 
salvo a Jack. Cuando un par de cápsulas caen a la tierra 
trayendo en su interior seres humanos, Jack logra res-
catar solo a una de ellas porque el resto es exterminado 
por los drones. Esta situación genera una gran intriga 
en Jack porque los drones no están programados para 
matar a seres humanos sino a extraterrestres.

La película tiene una gran cantidad de efectos espe-
ciales pero el tema que trata está bastante desgastado 
y ha sido tocado de una manera u otra en otros títulos 
de mayor interés. Oblivion es muy paisajista, lo que es 
maravilloso porque le da un toque especial y eso es 
mérito de Joseph Kosinski. Inspirado en un documen-
tal de National Geographic para el diseño de las naves 
que aparecen en la película, el director norteamericano 
copió ideas de otras películas para darle al film un final 
feliz muy a lo Hollywood. Y en este caso parece haber-
se inspirado en Día de la independencia (Independen-
ce day. Rolan Emmerich, 1996), lo cual no habla muy 
bien de las influencias.

Oblivion
Estados Unidos, 2013
Dirección: Joseph Kosinski
Con: Tom Cruise, Morgan Free-
man y Andrea Riseborough
124 minutos

Muchos dicen que Oblivion es una 
copia barata de El planeta de los si-
mios (Planet of the apes. Franklin J. 
Schaffner, 1968) ya que en algunas 
partes de la película se reflejan las 
mismas ideas: un mundo desola-
do y el yugo de otra civilización. 
El primer film de Kosinski, Tron: 
el legado (Tron: legacy, 2010) tiene 
los mismos problemas: un relato 
de ciencia ficción que no logra en-
chufar con el espectador de mane-
ra eficiente.

¿Qué se puede esperar de estas 
películas de ciencia ficción ma-
quinadas en forma descarada-
mente industrial? Oblivion fue 
uno de los peores estrenos del 
año pero para quienes gustan de 
las películas comerciales, es más 
que seguro que disfrutaron un 
buen momento en compañía de 
la gaseosa y del pop corn.

(Diego Galarza)

OBLIVION: EL TIEMPO DEL OLVIDO

(Oblivion)
De: Joseph Kosinski
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Esta película es entretenida de principo a fin. Cuando 
inicia viene a la mente Forrest Gump (Robert Zemeckis, 
1994) porque describe paso a paso al personaje, pero 
cuando llega a la mitad recuerda un poco a las típicas pe-
lículas de la India que presentan dos historias en paralelo.

Una de las cosas que más resalta es la cultura de la In-
dia y sus maneras de convivir, así como la forma en la 
que se cuenta la vida del personaje desde que es peque-
ño hasta que crece, incluyendo la aventura que vive. 

Otro punto que tambien llama la atención es el uso de 
los efectos especiales. La mitad de la pelicula tiene un 
trabajo de postprodución y la otra mitad muestra luga-
res propios de la cultura hindú para que el espectador 
se concentre en lo que se cuenta.

Desde que inicia la pelicula nos envuelve en la aven-
tura de Pi, pero la historia se divide en dos. En la pri-
mera se muestra la vida de Pi, de cómo le molesta su 
nombre en un inicio, cómo llega a tener su familia en 
un zoológico, su primer amor y su viaje a Canadá con 
toda su familia. La segunda parte narra cómo el barco 
en el que se traslada sufre un desperfecto y cae en un 
bote acompañado por su tigre, iniciando una lucha 
por la supervivencia. Esta división es propia de varias 

Life of Pi
Estados Unidos, Taiwán y UK, 2012
Director: Ang Lee
Con: Suraj Sharma, Irrfan Khan y 
Adil Hussain
127 minutos

películas hindúes que muestran 
dos historias en una. Algunas ve-
ces este recurso resulta confuso y 
aburrido, pero en Life of Pi intro-
duce al espectador en la historia 
de principio a fin.
 
La película está basada en el libro 
de Yann Martel, pero el único ele-
mento en común es el personaje y 
los animales. El resto es distinto y 
ello trajo algunas críticas al trabajo 
de Ang Lee, sobre todo de perso-
nas que preferían el libro. A pesar 
de ello, la película fue nominada a 
11 premios Oscar. 

Durante la lucha de Pi aparecen 
muchas cosas simbólicas. Quizás el 
final debió ser diferente, planteando 
un futuro para los personajes. Sabe-
mos que Pi vive feliz pero del tigre 
no sabemos nada. Las dudas al final 
de las películas no me gustan.

(Giovanni Jáuregui)

UNA AVENTURA EXTRAORDINARIA

(Life of Pi)
De: Ang Lee
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Al salir de la sala de cine, el espectador puede 
quedarse con una buena opinión de esta película, 
pero al inicio tal vez no suceda lo mismo debido 
a las escenas rápidas y al empleo de una música 
que no concuerda con la época que se muestra en 
pantalla. Pero eso es algo a lo que Baz Luhrmann 
ya nos tiene acostumbrados, sobre todo después de 
ese experimento sónico cabaretero llamado Moulin 
Rouge (Baz Luhrmann, 2001) en el que mezclaba 
con descaro las voces de Christina Aguilera con un 
himno de Nirvana. 

Basada en la famosa novela de F. Scott Fitzgerald, 
la película El gran Gatsby sitúa la historia de amor 
en los años veinte, pero con remix de rap y hip hop, 
algo discordante con la época y con el relato. 

Tobey Maguire (Nick en película) cuenta la historia 
de amor de Gatsby, pero las escenas son muy rápidas 
y más parece que se tratara de una versión en carne 
humana de Transformers (Michael Bay, 2007), algo 
que puede aturdir al espectador y dejarlo con inca-
pacidad de entender lo que pasa. 

Después la película se vuelve algo lenta cuando Nick 
recuerda lo que pasa y aparece Leonardo DiCaprio 

The great Gatsby
Australia y Estados Unidos, 2013
Director: Baz Luhrmann
Con: Leonardo DiCaprio, Carey 
Mulligan y Joel Edgerton
143 minutos

interpetando a Gatsby,  haciendo  
un buen papel. Ahí la película 
se vuelve mucho más interesan-
te. Los efectos especiales siguen 
siendo muy alucinantes pero ya 
no se presentan con tanta rapi-
dez, algo que agrada porque se 
trata de una película de amor y 
no de acción. 

El envoltorio puede dar la impre-
sión en un principio de que asisti-
remos a la proyección de un fias-
co netamente comercial, aunado 
a cierta mala fama del director. 
Sin embargo, en honor a la ver-
dad, se trata de una buena pelícu-
la, aunque el uso de la música no 
sea del todo eficiente. DiCaprio 
está formidable como casi siem-
pre y el papel de amigo sufrido 
interpretado por Tobey Maguire 
mantiene la emoción hasta el fi-
nal de la película.

(Kevin Luna)

EL GRAN GATSBY
(The great Gatsby)
De: Baz Luhrmann
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Uno de los hijos más queridos de la comedia peruana de 
los últimos años incursiona en el cine con una película 
semi/pseudo autobiográfica. Carlos Alcántara nos pre-
senta la versión fílmica de su exitoso unipersonal: Asu 
mare. El éxito es innegable y ha dejado una marca en la 
historia del cine nacional. Pero empecemos por la trama.

La historia de Cachín es la de muchos peruanos: la bús-
queda de superación y reconocimiento dentro de una 
sociedad que no permite dejar huella a cualquiera. El re-
lato del protagonista comienza con su nacimiento y nos 
presenta a la mujer a la que todo se debe y a la que todo se 
remite: la “mare”. Vemos la caricatura de una madre amo-
rosa pero muy estricta que hace gran uso de las palabras, 
porque si algo la caracteriza es su colorido vocabulario. 
Y así empieza la historia de Carlos “Cachín” Alcántara, 
un carismático y travieso niño de Mirones que crece,  se 
convierte en joven y cae en las tentaciones comunes de 
la edad para reformarse y salir victorioso, reconocido y 
exitoso, con el amor de su vida en el brazo al son de un 
festejo. La versión peruana del happy ending hollywoo-
dense con una Inca Kola en la mano.

Cachín ubica su show unipersonal como columna ver-
tebral del film y es a partir de los relatos y anécdotas que 
cuenta que se desprenden las escenas de su vida, siempre 

¡Asu mare! La película
Perú, 2013
Director: Ricardo Maldonado
Con: Carlos Alcántara, Ana Ceci-
lia Natteri y Gisela Ponce de León
107 minutos

en orden cronológico. Si bien la pe-
lícula cae reiteradamente en lugares 
comunes, no deja de tener buenos 
elementos en su composición y ge-
nera la reacción a la que apunta: la 
risa y atención del público.

¡Y qué público! La película ha sido 
creada especialmente para apelar a 
una audiencia amplia y variada como 
la peruana. La ambientación en los 
años ochentas conmueve a aquellos 
niños y jóvenes que fueron parte de 
ese tiempo. Los ansiados y anuncia-
dos cameos de personalidades tan 
queridas como los ex Pataclaun y la 
popular Señito incrementan la ex-
pectativa del público. En cuanto al 
elenco, conformado en su mayoría 
por actores de teatro y televisión, 
existe una favorable interpretación 
de un guión lleno de criolladas, refe-
rencias a la cultura popular limeña y 
peruanismos puros.

(Vania Meléndez)

¡ASU MARE! LA PELÍCULA
(¡Asu mare! La película)
De: Ricardo Maldonado
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Oz: el poderoso posee un argumento que arranca genial 
porque explica el problema, describe los elementos y 
logra captar interés desde el inicio. El agradable plano 
secuencia y el ritmo permiten que se entienda dónde se 
ubican los hechos. La historia nos cuenta cómo Oscar Di-
ggs, un mago con mala reputación, llega a Oz seguro de 
hacerse rico y famoso. Sin embargo, conocerá a las brujas 
Theodora, Evanora y Glinda, quienes no saben si él será 
el mago que realmente esperan. Oscar deberá enfrentarse 
a los problemas de la tierra de Oz con sus pocos conoci-
mientos de magia y valentía. Así descubrirá quién es real-
mente y quiénes son sus verdaderos aliados.

La película tiene una buena producción, está bien conta-
da y la narrativa rompe con lo habitual. El personaje prin-
cipal es ambicioso y cobarde, por lo que está más cercano 
al antihéroe. James Franco interpreta un Oz que, gracias 
más a su ingenio que a su fuerza, logra derrotar a la bruja. 
Hay un uso de la no violencia en el film, al contrario de lo 
que Hollywood nos tiene acostumbrados en los últimos 
años con sus batallas épicas. Además, no vemos las clási-
cas brujas horribles sino mujeres hermosas que pueden 
llegar a ser malvadas en la tierra de Oz.
 
El diseño de producción y los efectos visuales del 3D se 
reflejan en los lugares inimaginables y los espacios di-

Oz the great and powerful
Estados Unidos, 2013
Dirección: Sam Raimi
Con: James Franco, Michelle Wi-
lliams y Rachel Weisz
130 minutos

versos que se utilizan. Los persona-
jes animados son espectaculares: el 
mono Finley y la niña de porcelana. 
La animación cumple un papel fun-
damental en esta película porque 
realza el sentido del film: la magia. 

La película inicia con un tratamiento 
en blanco y negro, lo que hace notar 
la diferencia entre Kansas y Oz. Rai-
mi hace de esta manera un tributo a 
los inicios del cine. El pase a color es 
suave y no se notan cambios bruscos.

El lado negativo va por el lado de un 
guión que es muy superficial y ello se 
refleja en el desarrollo de los perso-
najes. Raimi se luce con los efectos 
especiales pero descuida un poco 
el relato, lo que origina momentos 
lentos y un final predecible. Aun así, 
tiene el mérito de recuperar un rela-
to fantástico clásico y actualizarlo de 
forma pintoresca y fastuosa.

(Jacqueline Meza)

OZ: EL PODEROSO
(Oz the great and powerful)

De: Sam Raimi
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Juegos del destino es una muy buena combinación entre 
romance, comedia, drama y suspenso. En ese sentido, lo 
romántico está representado por el amor que tiene Pat 
(Bradley Cooper) por su esposa Nikki (Brea Bee), en la 
lealtad que él tiene. La comedia se nota en las situacio-
nes que suceden dentro de la familia de Pat y en los en-
cuentros incómodos que él tiene con Tiffany (Jennifer 
Lawrence). El drama es el eje central que mueve todo, ya 
que sin drama no existiría la preocupación del especta-
dor por los personajes, además del encariñamiento con 
los mismos. Por ultimo el suspenso, no tan ligado con el 
terror, se expresa en no saber qué pasará con el destino 
de los personajes. Aunque el final es un tanto predecible. 

En el aspecto visual, la película muestra un gran traba-
jo de dirección de arte, tanto en los escenarios como en 
la vestimenta de los personajes que simboliza mucho la 
manera de pensar de cada uno. Otro aspecto a desta-
car es la actuación, sobre todo de parte de los figuran-
tes principales: Bradley Cooper y Jennifer Lawrence, 
quienes demuestran una muy buena química en la pe-
lícula y transmiten la tristeza, la confusión y el amor 
que existe entre ambos. 

La película cuenta con una planificación básica (pri-
meros planos y planos conjuntos), muy al estilo del 

Silver linings playbook
Director: David O. Russell
Estados Unidos, 2013
Con: Bradley Cooper, Jennifer 
Lawrence y Robert De Niro
122 minutos

teatro. En lo musical, cuenta con 
un gran trabajo de sonidos que va 
acorde con los cambios en la acti-
tud de los personajes. Cabe resal-
tar que sin la música no se enten-
dería mucho de la trama. 

Los juegos del destino cumple 
con ciertos parámetros para ser 
considerada como una comedia 
romántica: es la historia de dos 
personas  muy diferentes y lejanas 
que terminan juntas. Sin embargo 
es diferente porque nos presenta el 
amor desde otra perspectiva al de-
sarrollar los personajes desde sus 
problemas psicológicos. 

Esta película de David O. Russell 
no solo habla de amor sino, sobre 
todo, de las maneras en que pode-
mos enfrentar nuestros problemas 
con una mentalidad positiva. Eso 
hace valerlo todo.

(Andrés Moscol)

JUEGOS DEL DESTINO
(Silver linings playbook)

De: David O. Russell
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Lima queda devastada tras una epidemia viral que afec-
ta el sistema respiratorio de las personas hasta matarlas. 
Algunos sobrevivientes deciden suicidarse, ya sea debi-
do a la soledad que reina en la ciudad o por miedo a 
contagiarse de esta terrible enfermedad. Mientras tanto 
Eusebio, encargado de “limpiar la ciudad” yendo hacia 
los lugares donde muere la gente para su descontamina-
ción, encuentra en uno de sus trabajos a un niño que ha 
sido olvidado tras la muerte de su madre. Eusebio deci-
de  adoptar entonces a Joaquín (el niño), ya que no hay 
alguien que pueda hacerse cargo de él. Como Eusebio 
también se encuentra solo, no duda en velar por el niño 
ya que, en cierto modo, se necesitan el uno al otro. Aquí 
es cuando sus vidas se conectan para afrontar la soledad 
que azota a la ciudad. 

Saba realiza un trabajo estupendo sobre la construcción 
de sus dos personajes principales, logra integrarlos de 
una manera increíble ya que ambos tienen bastante en 
común y se conectan poco a poco a lo largo de la pe-
lícula. Los primeros planos que realiza el director nos 
permite estar en contacto con ellos y entenderlos mejor, 
colocando al espectador en dos perspectivas distintas: la 
del niño que observa la vida y tiene miedo a la muerte 
y la del adulto frente a la soledad y el desamparo. Saba 
junta estas dos perspectivas y las convierte en una sola, 

El limpiador
Perú, 2012
Director: Adrián Saba
Con: Adrian du Bois y 
Víctor Prada
Duración: 106 minutos

que se ve reflejado en la convivencia 
de Eusebio y Joaquín sobrellevando 
las dificultades. 

En cuanto al trabajo visual, las imá-
genes de Lima resultan hermosas. 
La intención fotográfica es ideal y 
concuerda con el contexto de la na-
rración temporal de la cinta. El ini-
cio de la película es muy bueno ya 
que el director logra enfatizar en la 
vida y el trabajo solitario, monóto-
no y aburrido de Eusebio para luego 
dar un giro completo al encontrar 
a Joaquín, quien le da sentido a la 
vida de Eusebio. La intención es 
mostrarnos que, frente a cualquier 
adversidad y en tiempos difíciles de 
soledad, existen pequeños detalles 
y cosas que nos pueden dar cierto 
tipo de felicidad. Definitivamente 
un film para ver y reflexionar, ade-
más de ser el primer largometraje 
realizado por Adrián Saba.

(Diego Peña)

EL LIMPIADOR
(El limpiador)
De: Adrián Saba
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Esta película retrata los últimos meses de la vida de 
Abraham Lincoln, presidente de los Estados Unidos, 
y explica los sucesos ocurridos durante su mandato 
antes de su partida, la Guerra Civil y la esclavitud que 
era necesario eliminar. 

Este es el epicentro de inspiración para el papel que 
Daniel Day-Lewis toma en este film de Steven Spiel-
berg. Tras interpretar a un padre ejemplar en The 
ballad of Jack and Rose (Rebecca Miller, 2005) y a 
un magnate del petróleo en ascenso en There will be 
blood (Paul Thomas Anderson, 2007), este irlandés 
entrega una increíble actuación. Day-Lewis inter-
preta personalidades con un toque único y con el 
tono carismático que Spielberg pone en cada una de 
sus películas. Como Mary Ann Todd Lincoln está la 
californiana Sally Field, quien tras su participación 
en The amazing Spider Man (Marc Webb, 2012), es-
trenada algunos meses antes de Lincoln, sabe inter-
pretar a la esposa de una nación. 

No hay principales sin secundarios. Es ahí donde entra la 
participación del secretario de Estado, William Seward, 
interpretado por David Strathairn, y de Thaddeus Ste-
vens en la piel de Tommy Lee Jones, que personifica a 
uno de los representantes del partido de oposición. 

Lincoln
Estados Unidos, 2012
Director: Steven Spielberg
Con: Daniel Day-Lewis, Sally Field 
y David Strathairn
150 minutos

Lincoln está basada en un libro 
de Doris Kearns Goodwin con 
guión de Tony Kushner. Este film 
de Spielberg puede ser conside-
rado bueno pues el año pasado 
obtuvo varias nominaciones al 
Oscar. El director norteamerica-
no incorpora carga afectiva en la 
obra y conserva el filtro que apli-
ca en todas sus películas de tono 
biográfico como Amistad (Steven 
Spielberg, 1997). También se pue-
de apreciar un interesante domi-
nio de la luz, juega mucho con el 
factor contraluz en algunas loca-
ciones interiores y logra siluetas 
que claramente son herencia del 
expresionismo alemán. 

Finalmente, se puede apreciar el 
tono épico transmitido por la in-
dustria de Hollywood y que con-
tribuye con la tensión que suele 
sentir el espectador. 

(Carlos Rengifo)

LINCOLN
(Lincoln)
De: Steven Spielberg
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Estos últimos años la pantalla grande ha ofrecido di-
versas adaptaciones de cuentos clásicos con una visión 
más modena: Hansel & Gretel: witch hunters (Tommy 
Wirkola, 2013) y Blanca Nieves y el cazador (Snow 
White and the huntsman. Rupert Sanders, 2012). Este 
es el caso de Jack el cazagigantes, adaptación cinemato-
gráfica del famoso cuento juvenil Jack y las habichuelas 
mágicas. La historia se centra en el héroe, Jack, un hu-
milde joven con sed de aventura quien, por desventura 
del destino, termina involucrado en una expedición 
para salvar a la princesa y derrotar a los seres que ha-
bitan un reino escondido de míticos gigantes, algo que 
logra con éxito debido a su valor.

La película está llena de grandes escenas y efectos es-
peciales a los cuales el director ya nos tiene acostum-
brados debido a su conocido trabajo en la saga de X-
men y en Supermán regresa (Superman returns. Bryan 
Singer, 2006), donde se lucen las grandes escenas de 
batallas. Se puede resaltar la dirección artística para la 
creación de este mundo medieval de fantasía. Newton 
Thomas Siegel, usual compañero de Singer, hace un 
gran trabajo como director de fotografía. 

Un punto fuerte de la película es la parte audiovi-
sual. Los paisajes son espectaculares y los impo-

Jack the giant slayer
Estados Unidos, 2013
Director: Bryan Singer
Con: Nicholas Hoult, Stanley Tuc-
ci y Ewan McGregor
114 minutos

nentes gigantes están muy bien 
diseñados, lo que evidencia la 
experiencia de Singer para crear 
seres fantásticos. Además cuenta 
con una buena dirección de so-
nido y la música de John Ottman 
contribuye a generar un ambiente 
de era medieval fantástica.

La trama, al igual que en el cuento, 
es bastante simple. Tiene acción, 
comedia y el romance necesarios 
de una típica película de aventuras 
destinada para toda la familia. Sin 
embargo, bajo ese envoltorio, hay 
un excesivo uso de la violencia y al-
gunas escenas que podrían resultar 
chocantes para los más pequeños, 
pero a la vez cuenta con una trama 
que podría no ser de interés para 
el público mayor. Quienes podrían 
disfrutar la película son los ado-
lescentes en edad intermedia y los 
mayores con alma de niño.

(Ernesto Rivera)

JACK: EL CAZAGIGANTES
(Jack the giant slayer)
De: Bryan Singer
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A través de The master, Paul Thomas Anderson quie-
re mostrarle al espectador, entre otras cosas, los terri-
bles daños que un conflicto bélico puede causar en un 
ser humano. Esto se ve reflejado en Freddie Quell, un 
ser inseguro y violento con dos grandes adicciones: el 
sexo y el alcohol. Tras la Segunda Guerra Mundial, la 
vida de Freddie está llena de oscuros y tristes recuer-
dos, y lo demuestra a través de un cuerpo encorvado, 
cansado y envejecido. 

Las adicciones de Freddie tienen consecuencias muy 
contradictorias en su vida. La adicción sexual es suge-
rida desde la primera escena, cuando vemos a Freddie 
jugando sexualmente con una muñeca de arena.

La aparición repentina de Dodd es como un haz de 
luz en la vida de Freddie. Los dos se necesitan. Por un 
lado, Dodd ve en Quell la oportunidad para poner en 
práctica su filosofía, la base de La Causa. Por otro lado, 
Quell ve en Dodd y en sus seguidores una familia. Por 
esta razón, estos personajes establecen múltiples re-
laciones. En algunas escenas se tratan como amigos, 
en otras como padre e hijo, inclusive como maestro y 
alumno y finalmente como terapeuta y paciente. Dodd 
es el único que comprende a Freddie porque, en su in-
terior, Dodd es como él.

The master
Estados Unidos, 2012
Director: Paul Thomas Anderson
Con: Philip Seymour Hoffman, 
Joaquin Phoenix y Amy Adams
144 minutos

La estética audiovisual de The mas-
ter es impecable. Thomas Anderson 
utiliza primeros planos sostenidos 
para transmitir diversos mensajes 
al espectador. Muestra el cuerpo, 
el rostro e incluso las arrugas de 
los personajes. El sonido comple-
menta la historia. El guión es una 
maravilla: a través de los discursos 
de Dodd y de los diálogos que esta-
blece con Freddie, el director invita 
al espectador a reflexionar sobre 
cuestiones existenciales. 

Por otro lado, algunos diálogos son 
mensajes explícitos para el especta-
dor. En la escena final, Dodd le dice 
a Freddie: “Si encuentras un lugar 
en la tierra en el que no tengas que 
servir a nadie, dímelo porque serías 
el primero en la humanidad”. ¿Acaso 
Thomas Anderson nos está diciendo 
que todos servimos a alguien y que 
no podemos vivir de otra manera?

(Ivyn Saldarriaga)

THE MASTER
(The master)
De: Paul Thomas Anderson
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Para describir Cloud Atlas en su enteridad es necesario 
mencionar una gran variedad de temas, preguntas, incer-
tidumbres, supersticiones, miedos y suposiciones que de 
alguna forma han cautivado a la raza humana desde tiem-
pos inmemoriales. Es, ciertamente, una obra sumamente 
ambiciosa. Basada en el libro de 2004 de David Mitchell, 
cuenta un total de seis historias a primera vista indepen-
dientes que tienen lugar en distintos lugares y tiempos. 
Es reminiscente al clásico Intolerancia (Intolerance: love’s 
struggle throughout the ages. D. W. Griffith, 1916). 

La película nos lleva desde una zona del Océano Pacifico 
en 1849 hasta el futuro post apocalíptico en 2321. La tran-
sición que se da de historia a historia no solo es de con-
texto sino también de género narrativo. Algunas tienen un 
tono humorístico e irónico mientras que otras presentan 
un aspecto más sombrío con temas de esclavitud, muerte y 
opresión en una sociedad distópica. Sin embargo, hay va-
rios elementos que se mantienen constantes y ello revela la 
unidad narrativa y da a enteder que no se trata de una an-
tología de historias individuales. Estos elementos recurren-
tes son varios: imágenes, símbolos y música, pero es más 
notable en los actores. A pesar de la grandiosidad del rango 
narrativo, el film tiene un relativamente pequeño elenco de 
actores principales que regresan en todas las historias para 
interpretar papeles diferentes. Si bien muchos personajes 

Cloud Atlas
Alemania, EE.UU y Singapur, 2013
Dir. : Tom Tykwer y Hnos. Wachowski
Con: Tom Hanks, Halle Berry y 
Hugh Grant
172 minutos

comparten el mismo actor, estos no 
son necesariamente similares. El rol 
que juegan cambia de instancia en 
instancia y quien fue héroe una vez 
puede luego ser el villano. Es más, 
los actores no están comprometidos 
a interpretar personajes de una raza 
y sexo especifico. Halle Berry es una 
mujer blanca en una historia y Hugo 
Weaving es una mujer en otra. 

El trabajo de maquillaje que ubica a 
los actores en esta ecléctica colección 
de personajes es simplemente impre-
sionante y lo es más por lograr que 
los actores permanezcan vagamente 
reconocibles durante todas sus múl-
tiples encarnaciones. Vale la pena se-
ñalar que este esfuerzo por trastocar 
a los actores no es simplemente un 
truco para impresionar a la audien-
cia a un nivel técnico. Por el contra-
rio, sugiere temas de reencarnación y 
naturaleza básica del alma. 

(Gonzalo Silva)

EL ATLAS DE LAS NUBES
(Cloud Atlas)
De: Tom Tykwer, Andy Wachowski y Lana Wachowski
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Desde el punto de vista de las corrientes cinematográ-
ficas, el film tiene una clara influencia surrealista pero 
cuenta con recursos naturalistas por sus planos abier-
tos que permiten ver el bosque, su vida y sus colores. La 
película adquiere ribetes paisajistas por el tratamiento 
de las tomas, que permite apreciar la forma en la cual 
dibujan el territorio los hombres hoja (protectores del 
reino) y de la reina Tara (reina del bosque).

Los recursos se vuelven expresionistas cuando se usan 
las sombras para representar el miedo, así como por la 
exageración al mostrar la cantidad impresionante de gue-
rreros que nunca dejan de aparecer y de las diversas ar-
mas y magias que son usadas en batalla. Además, existe el 
miedo de lo que se esconde tras la oscuridad, la cual desea 
terminar con la luz. En los momentos en los cuales Ronin 
y Nod ingresan a territorio enemigo, se aprecia de un solo 
golpe visual la transformación de las sombras, las cuales 
realmente son boggans, personajes malvados.

Esta película está enfocada en el público infantil y es 
sin duda una obra muy peculiar para los pequeños del 
hogar ya que muestra el conflicto entre el bien y el mal 
pero a tal punto que los boggans consuman su objeti-
vo: matar a la reina. Sin embargo, ese es el momento 
para no permitir que el mundo llegue a su fin y para 

Epic
Estados Unidos, 2013
Director: Chris Wedge
Con: Amanda Seyfried, Josh Hut-
cherson y Beyoncé Knowles
79 minutos

ello se debe lograr por todos los 
medios que el heredero elegido por 
la reina antes de su muerte asuma 
el poder porque únicamente de esa 
manera podrá lograrse la salvación 
de nuestro mundo.

Es aquí donde entrará a tallar el 
factor humano cuando una chica 
(Mary Katherine) sea transforma-
da en pequeña en los últimos mo-
mentos de vida de la reina. Es una 
clara demostración y moraleja de 
que todo en la vida pasa por algo.

Twntieth Century Fox se lanza al 
terreno de la animación, la misma 
que cuenta con un público cautivo 
que ya no es únicamente infantil 
sino que alcanza a algunos mayor-
citos. Para ello hace uso del trabajo 
de un director como Chris Wedge, 
conocido por su incursión en el te-
rreno de lo fantástico.

(Alonso Soria)

EL REINO SECRETO
(Epic)
De: Chris Wedge
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Esta película narra la historia de Hansel y Gretel du-
rante su vida adulta como cazadores de brujas. Lla-
ma mucho la atención porque mezcla la mitología 
de los vampiros con el cuento clásico de los herma-
nos Grimm. A los 20 minutos el espectador se per-
cata que se encuentra frente a un film con estética 
gore, tras la primera pelea entre una bruja y los ca-
zadores. Solo uno sobrevive para llevar un mensaje 
a las personas del pueblo, pero el mensajero muere 
de una manera muy sádica. Otra escena similar es 
cuando un trol aplasta la cabeza del sheriff.

Lo que más mantiene al espectador enganchado en 
la película es la respuesta a esta simple pregunta: 
¿qué le pasó a la madre de Hansel y Gretel? Al final 
resulta ser una bruja blanca, hechicera que no usa 
sus encantos contra los humanos. A pesar de tra-
tarse de un cuento para niños, el director Tommy 
Wirkola ofrece un giro oscuro y aporta la cantidad 
exacta de acción para mantener un ritmo trepidante.

La película no aburre ya que presenta una buena 
concepción de escenas. Sin embargo, es inevitable 
sentirla como un producto comercial no solo por 
la presencia de estrellas en el reparto sino porque 
la fórmula de vampiros nunca falla al momento de 

Hansel & Gretel: witch hunters
Alemania y Estados Unidos, 2013
Director: Tommy Wirkola
Con: Jeremy Renner, Gemma 
Arterton y Peter Stormare
88 minutos

jalar al público adolescente. Si a 
ello le adicionamos el encanto 
del cuento como fórmula narra-
tiva, entonces tenemos un éxito 
asegurado.

Tommy Wirkola asombró a pro-
pios y extraños en el año 2009 con 
la película Los soldados de Hitler 
(Død snø, 2009), un divertimento 
sangriento que mezclaba en las 
dosis correctas la vertiente naziex-
plotation con la temática zombi, 
en medio de un paisaje nevado 
que permitía apreciar con mayor 
claridad las generosas dosis de he-
moglobina que salpicaban la pan-
talla. La platea agradeció y eso le 
permitó a Wirkola trabajar en Ho-
llywood con un presupuesto inte-
resante y con el talento de Jeremy 
Renner, encasillado en este tipo de 
películas de género fantástico pero 
con un registro más interesante.

(Fiorella Torres)

HANSEL Y GRETEL: CAZADORES DE BRUJAS

(Hansel & Gretel: witch hunters)

De: Tommy Wirkola
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Anna Karenina es una película encantadora, una de 
esas pocas que se ven y no permite que el espectador 
se levante de su butaca hasta que termine ya que en-
dulza con la historia. Tiene mucho arte y permite ver 
la delicadeza de la mujer de época en las escenas de 
baile. Define claramente la época en que transcurre la 
historia y la música le da un toque especial que parali-
za y emociona. Dan ganas de pararse y ponerse a bailar 
como lo hacen los protagonistas.

La trama es muy interesante y permite que el es-
pectador viva y sienta que es Anna Karenina. Al 
principio cuesta seguir la historia porque no se en-
tiende quién está casado con qué personaje hasta 
que poco a poco se va clarificando quién es cada 
uno. Es interesante ver cómo el amor hace que 
Anna se rebele y se deje llevar por los deseos que 
siente hacia el Conde Vronsky, sin importar que se 
trata de una mujer casada y madre de un hijo. Su 
amor es más fuerte. A pesar de la época y de las 
costumbres, ambos quieren seguir juntos y ni si-
quiera Alexei Karenin, esposo de  Anna, tratará de 
ocultar la verdad. 

Una de las cosas que más llama la atención es la am-
bientación y el detalle en los decorados. Por un mo-

Anna Karenina
Reino Unido, 2012
Director: Joe Wright
Con: Keira Knightley, Jude Law y 
Aaron Taylor-Johnson
129 minutos

mento  hace sentir a uno como par-
te de una obra teatral. La película 
genera contento por su buena pro-
ducción y porque logra transmitir 
el drama y el romanticismo. 

A destacar la buena actuación de 
Keira Knightley, quien se mete cla-
ramente en su personaje haciéndo-
lo más real. Es notable en los mo-
mentos de tristeza y felicidad.

La película se hace un poco larga 
con sus más de dos horas de dura-
ción y el final es un poco apresura-
do. Si hubieran dado un poco más 
de tiempo a esa escena el resultado 
sería redondo. Joe Wright ha logra-
do un buen trabajo en la dirección, 
al igual que el resto de los actores, 
lo que resalta aún más la estructura 
de la historia y el uso de la esceno-
grafía. El arte se vive en cada  una 
de las escenas.

(Flor de María Torres)

ANNA KARENINA
(Anna Karenina)
De: Joe Wright
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La película nos introduce en la historia del comandan-
te Whip Whitaker, piloto de aviones comerciales que 
es alcohólico y drogadicto y quien, tras un aterrizaje 
de emergencia en medio de un campo, salva la vida a 
casi todos los pasajeros de un modo casi imposible a tal 
punto que llega a ser considerado un héroe nacional. Es 
interesante el cambio de escenas que confunden al per-
sonaje principal frente al espectador ya que se muestran 
dos historias casi simultáneamente: la del piloto Whip 
Whitaker y la de la drogadicta protagonizada por Kelly 
Reilly. El propósito de este paralelismo es el encuentro 
que tendrán en el hospital, ella por consumo excesivo de 
drogas y él por el accidente aéreo. Por esta razón Whip 
parece dejar sus vicios, pero al enterarse que las cosas se 
complican con los resultados de los análisis de sangre, 
las botellas de vodka vacías en el avión y la posibilidad 
de ir a la cárcel, regresa al alcoholismo y a la drogadic-
ción, lo que demuestra lo débil de su voluntad.

Es notable el lado religioso de la película, que explica 
que la salvación de los tripulantes no fue obra del ebrio 
Whip Whitaker sino de Dios que realizó el milagro a 
través de las manos del piloto. 

Todos los actores secundarios parecen estar bien ubica-
dos. El abogado interpretado por Don Cheadle agrega 

Flight
Estados Unidos, 2012
Dirección: Robert Zemeckis
Con: Denzel Washington, Nadine 
Velazquez y Don Cheadle
138 minutos

dinamismo. John Goodman añade 
un toque casi cómico a la situación. 
Y el compañero copiloto interpre-
tado por Bruce Greenwood parece 
irrelevante al inicio pero luego se 
vuelve importante para el persona-
je principal. 

La escena del accidente aéreo que 
transcurre en los primeros minutos 
es memorable. Destaca también la 
interpretación de Denzel Washing-
ton como Whitaker, quien intenta 
librarse de la cárcel tratando de 
convencer a los testigos para que 
digan lo buen piloto que es y men-
tir acerca de su adicción mientras 
continúa bebiendo y drogándose. 

Quizás una falla es que al final de 
la película muchos personajes que 
van cogiendo protagonismo ter-
minen en la nada, sin alguna señal 
que diga que pasó con ellos. 

(Juan José Yrigoyen)

EL VUELO
(Flight)
De: Robert Zemeckis
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LA TENDENCIA DEL

Asu mare: la película (Ricardo 
Maldonado, 2013): taquillazo 
y biografía.
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Docupic popular

El cine peruano tiene características 
muy marcadas. En el siguiente artículo 
se analizarán cinco películas peruanas 

teniendo en cuenta estas características 
para afirmar o negar el siguiente postulado: 

¿en el cine peruano existe la tendencia de 
utilizar personajes populares para crear 
un subgénero en el que se combinan el 

documental, el biopic y los elementos 
populares?

Sabores y sinsabores

LA TENDENCIA DEL

Por: Suail Arana, Elisabeth Franco, 
Ernesto Rivera e Ivyn Saldarriaga
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“También somos estrellas de cine. 
Le ganamos a Gianmarco”.

Los personajes principales de algunas películas particularmente 
exitosas en el Perú han sido grupos musicales o actores popula-
res que deciden contar a los espectadores cómo lograron triunfar 
en la vida a pesar de las adversidades. Ello permite mostrar la 
diversidad de entornos y las marcadas diferencias sociales de los 
personajes. El discurso racial es un tema presente en la filmo-
grafía peruana. Debido a ello, el término “cholo” se repite en los 
diálogos que establecen los personajes y es considerado, por la 
mayoría de ellos, como una ofensa.

El biopic es el género cinematográfico que narra o adapta biografías de 
diversas personalidades de todos los ámbitos. El documental, en cam-
bio, es ajeno al cine de ficción y presenta o representa la realidad con la 
idea de informar sobre hechos, acontecimientos, lugares o actividades. 
Una vez claros estos conceptos, trataremos de definir algunas caracterís-
ticas del cine peruano. 

En el cine peruano, Lima tiene un papel protagónico. En la ma-
yoría de películas se presenta una idea que puede parecer tras-
nochada pero que forma parte del discurso: Lima es el Perú. Ello 
origina el desprecio hacia otras ciudades, especialmente las ubi-
cadas en la sierra. Como podremos comprobar, estas premisas 
forman parte de ciertas películas.

LA IMPORTANCIA DEL CONTEXTO HISTÓRICO

Toda película tienen un trasfondo histórico que es necesario co-
nocer para entender a cabalidad el por qué de un relato fílmico. 
Asu mare: la película (Ricardo Maldonado, 2013), por ejemplo, 
muestra una Lima de los años ochenta pero trata las problemáti-
cas sociales de manera diferente, adecuadas a nuestra actualidad. 

Si ordenáramos cronológicamente las películas que abordan la 
vida de ciertos personajes de carne y hueso, podemos descrubrir 
tres etapas. La primera de ellas tiene como ejemplos a las pelícu-
las Cholo (Philippe Gruenberg, 1972) y Allpa Kallpa (Bernardo 
Arias, 1974), las cuales fueron filmadas en la década de 1970, 

En la década de 1970 las historias se ciñen más 
a los hechos, se usa el cine como un medio 
de crítica social y para retratar exactamente 
lo que se vive en la época: las dificultades, la 
desconfianza, el racismo y el maltrato. Es un 
cine muy realista con corte documentalista. 
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durante el régimen del general Velasco Alvarado. Se trata de una 
época en la que las empresas privadas fueron estatizadas, se dio 
suma importancia al campesino y se intentó promover y crear 
una identidad nacional para los peruanos. 

Allpa Kallpa, a pesar de ser una tragicomedia, tiene un claro 
tono de denuncia social ya que cuenta sin censuras la realidad de 
las comunidades campesinas de Apurímac. Pueblos que sufren 
abusos y violaciones por parte de los hacendados y carecen de 
la atención que pueda brinadar el Estado. Por otro lado, Cholo 
muestra al migrante que llega a Lima para salir adelante. Otro 
tema importante es el fútbol, deporte popular en esa época que 
enorgullecía a todos los peruanos por la clasificación de la selec-
ción al mundial de México 70. 

Una segunda etapa histórica es la de los años 1980, época en la 
que se filma Los Shapis en el mundo de los pobres (Juan Carlos 
Torrico, 1986) y que está marcada por el terrorismo originado 
por Sendero Luminoso y el Movimiento Revolucionario Túpac 
Amaru (MRTA) que originó un incremento de las migraciones. 
En este film es notoria la desconfianza de las clases altas hacia 
los migrantes, quienes son vistos como sospechosos y posibles 
terroristas. La música chicha cumple un papel importante en esta 
película ya que Los Shapis es el grupo propulsor, creador y difu-
sor de este tipo de música. 

La tercera etapa permite apreciar las películas Motor y motivo (En-
rique Chimoy, 2009) y Asu mare: la película, realizadas en el nue-
vo siglo caracterizado por el crecimiento económico. La primera 
narra cómo la cumbia es aceptada y reconocida por las diferentes 
clases sociales y se la presenta inclusive como un nexo entre estas. 
Con Asu mare: la película pasa algo curioso ya que, a pesar de ha-
berse estrenado a principios de este año, contextualiza una Lima 
ochentera, una sociedad muy cruda, discriminadora, conservado-
ra y que establece una notable separación de clases sociales.

LA NARRATIVA BIOGRÁFICA

El aspecto narrativo tiene que ver con la manera en que se cuen-
tan la historia. Si bien las películas mencionadas tratan temas 
similares, la forma de narrar y transmitir el mensaje ha cambiado 
a lo largo de las décadas. Por ejemplo, en la década de 1970 las 
historias se ciñen más a los hechos, se usa el cine como un medio 
de crítica social y para retratar exactamente lo que se vive en la 
época: las dificultades, la desconfianza, el racismo y el maltrato. 
Es un cine muy realista con corte documentalista. 

En la década de 1980, con la aparición de la música chicha, se obser-
va que el racismo no es el tema central, aunque sigue presente, pero 
ha sido reemplazado por historias optimistas y personales. Entre  los 
setentas y los ochentas las narrativas son más pesadas y tratan temas 
críticos socialmente. En cambio, en el siglo XXI la discriminación se 
trata con ironía. Es una forma de crítica no tan directa. 

GARRA Y PASIÓN

Una tercera característica recurrente en los filmes citados tiene 
que ver con el emprendimiento, las ganas de salir adelante, de so-
bresalir, de hacer algo bueno y satisfactorio, de mejorar la calidad 
de vida y superarse a pesar de no contar con los recursos necesa-
rios. Los personajes tienen un deseo ferviente de ser reconocidos 
por lo que son y por sus méritos. 

“Soy pobre pero honrado y muevo la cintura como si la vida me fuera en ello.  Toma mientras”.

El discurso racial es un tema presente en 
la filmografía peruana. Debido a ello, el 

término “cholo” se repite en los diálogos que 
establecen los personajes y es considerado, 

por la mayoría de ellos, como una ofensa.
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En el film Cholo se puede apreciar la constante superación del per-
sonaje representado por Hugo Sotil, quien con muchas peripecias 
logra su objetivo demostrando que el esfuerzo permite conseguir 
el éxito. En Allpa Kallpa el personaje de Nemesio, interpretado por 
Tulio Loza, es también un campesino que viaja a la capital en busca 
de oportunidades con la esperanza de superarse y de regresar a su 
tierra para acabar con los abusos a los que su gente es sometida. 

Estas características también están presentes en Los Shapis en el 
mundo de los pobres, que narra cómo se inició y se desarrolló la mú-
sica que conocemos actualmente como chicha. El personaje princi-
pal es el cantante de la agrupación, quien deja su tierra para buscar el 
éxito en la capital. Motor y motivo sigue la misma línea y narra a los 
espectadores cómo, a pesar de todas las adversidades, la agrupación 
musical logra salir adelante y ser exitosa. Además, muestra cómo la 
cumbia es aceptada y asimilada por todas las clases sociales. 

Asu mare: la película también tiene un personaje emprende-
dor: Carlos Alcántara, quien además es muy popular en el 
Perú. En el film no puede faltar el fútbol, la música (esta vez 
criolla) y el arte de ser ingenioso. Los peruanos son lucha-
dores y cuando quieren lograr algo ponen empeño, fuerza y 
garra. El nivel socioeconómico y la raza no son factores deter-
minantes para lograr los objetivos. 

RESENTIMIENTOS SOCIALES

Las películas también muestran intolerancia, discriminación y 
diferencia entre clases sociales, así como un resentimiento a flor 
de piel. Entre los hacendados y los campesinos en Allpa Kallpa,  
entre los pituquitos y los de barrio en Asu mare: la película, entre 
los migrantes campesinos y los pudientes económicamente en 
Cholo, Motor y motivo y Los Shapis en el mundo de los pobres. 
Los antagonistas son presentados como personas pudientes que 
creen tener el derecho de humillar y denigrar a las personas de 
escasos recursos que proceden de provincias. 

La filmografía peruana muestra una realidad cruda, una socie-
dad discriminadora y familias muy conservadoras. En Cholo se 
puede apreciar una mirada algo distinta ya que la película no se 
centra en mostrar el acto discriminador de los ricos hacia los 
pobres, sino el resentimiento que este maltrato causa y que se 
evidencia en el personaje principal, quien se niega a aceptar cual-
quier propuesta que proceda de la boca de personas económica-
mente pudientes. Esta película deja el sinsabor y la culpabilidad 
de haber creado una sociedad profundamente resentida. 

MADE IN PERU

Los elementos populares están siempre presentes: las pichangui-
tas, la unidad y fraternidad entre los miembros de escasos re-
cursos, la música chicha y la cumbia, las reuniones entre amigos 
tomando unas cuantas cervezas, los salsódromos, las jergas, los 
barrios, los piropos, la huachafería de las clases altas de la época 
que no aceptan a ningún muchacho que no sea blanquito, el con-
servadurismo, la música criolla presente en los barrios limeños, 
el carisma, la creatividad y el ingenio.

Al parecer, en el cine peruano existe la tendencia a crear un 
subgénero docupic popular que mezcla el biopic, los elementos 
populares y el documental. Todas las películas mencionadas 
parecen ser biografías con corte documentalista y con una pre-
sencia muy importante de elementos populares que son neta-
mente peruanos.

Los Shapis y el Cholo Sotil representan al personaje empren-
dedor y migrante, habitante de la sierra, que tendrá que hacer 
frente a un sinnúmero de adversidades con tal de alcanzar sus 
sueños de gloria y de superación. Es el arquetipo por excelen-
cia del peruano emprendedor.
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Soy ejemplo

Los Shapis en el mundo 
de los pobres
Perú, 1986
98 minutos
Dirección: Juan Carlos Torrico
Con: Julio Simeón, Luis Guevara 
y Toribio Socca

Cholo
Perú, 1972
80 minutos
Dirección: Philippe 
Gruenberg
Con: Hugo Sotil y 
Nancy Gross

Allpa Kallpa
Perú, 1975
103 minutos
Dirección: Bernardo Arias
Con: Zully Azurín, Tulio Loza 
y Jorge Pool Cano

Motor y motivo
Perú, 2009
107 minutos
Dirección: Enrique Chimoy
Con: Elmer Yaipén, Andy 
Yaipén y Cristian Yaipén

Los elementos populares están 
siempre presentes: las 

pichanguitas, la música chicha y la 
cumbia, las reuniones entre amigos 

tomando unas cuantas cervezas, 
los salsódromos, las jergas, los 

barrios, los piropos y la 
huachafería de las 

clases altas.

Un ramillete de vidas ejemplares que hay que seguir 
como si del propio Mahatma Gandhi se tratara.
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