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EL SEPTIMO ARTE

Cine del Pasado (III)

CINE FANTÁSTICO II
(Precursores Extranjeros)

ANTECEDENTES:
La eliminación del molesto centelleo de las proyecciones primitivas permitió alargar las exhibiciones y, con ello, la longitud de las películas; además, las exhibiciones tendieron a estabilizarse en salas de proyección y el público se acostumbró a asistir a las sesiones de modo regular; si antes había empezado la magia ahora comenzaba la fantasía.

La aparición de los efectos especiales permitió intervenir sobre el contenido visual o sonoro de las escenas presentadas al espectador. Estos engloban las diferentes técnicas con las que se crean efectos artificiales mediante la manipulación de los parámetros (velocidad, iluminación, etc.) que caracterizan la imagen registrada por la cámara cinematográfica. 

Entre los diversos dispositivos utilizados para crear efectos especiales destacan los filtros, que permiten absorber parte de la luz, generar imágenes múltiples (gracias a una superficie tallada de forma concreta), enfocar simultáneamente dos motivos (uno cercano y otro lejano), etc. Se consideran efectos especiales los fundidos (desaparición gradual de una escena), los encadenados (doble exposición que permite transformar una escena en otra), las cortinillas (para ocultar una imagen y revelar otra) y la llamada sobreimpresión (doble exposición que permite que una imagen aparezca superpuesta a otra). La modificación de la velocidad de registro permite crear efectos de aceleración o frenado de las imágenes (cámaras lenta y rápida) o la exposición a intervalos (gracias a la cual se pueden hacer «aparecer» y «desaparecer» objetos o personas). Forman parte de las técnicas de efectos especiales la utilización de maquetas, la superposición de vidrios pintados que ocultan partes del motivo que se desea ocultar (mat-painting), el empleo de viñetas (para superponer personajes a fondos, limitar imágenes, etc.), las composiciones de espejos y la proyección de fondos animados. Finalmente, las técnicas para la creación de efectos especiales incluyen todo cuanto se relaciona con los dibujos animados; todo esto usaría el género fantástico para lograr el efecto deseado, siendo el precursor George Méliès.
El francés Méliès, no sólo fundó en Montreuil-Sous-Bois, el primer estudio cinematográfico de la historia, sino que fue uno de los directores más destacados del cine de comienzos de siglo, de 1.897 a 1.914 produjo unos 4.000 filmes, Méliès creó el rodaje en estudio y la mayor parte de los trucajes del cine moderno y fue el legítimo inventor del género fantástico con la película “Viaje a la Luna” (1902). Estos años estuvieron inicialmente plagados de películas de fantasía, hasta que el público hacia 1909 se comenzó a decantar hacia historias y dramas más realistas. 
Desde la Unión Soviética surgió una película clásica de ciencia-ficción (y con marcado cariz político), “Aelita”, sobre el primer viaje a Marte en el que se embarcan un soldado, un confidente de la policía y un inventor, para acabar encontrándose una revolución en curso en dicho planeta.
René Clair con “París dormido”, combinaba crítica social y fantasía en la que un rayo inmoviliza a gran parte de la población de París, demostrando como en el caso soviético que el cine fantástico podía y debía implicarse en los temas que atañen a la sociedad.
En Dinamarca (aunque rodada en Suecia) Benjamín Christensen creó “Haxan” (1922), una especie de documental sobre el mundo de la brujería con escenas de bacanales o juicios por parte de la Santa Inquisición a brujas, con la idea de que fuera una crónica lo más realista posible del mundo del satanismo desde la Edad Media hasta nuestros días.

Esta prolífica época del fantástico (y del cine en general) se cerró con la aparición del cine sonoro y la consolidación de los grandes estudios de Hollywood; pero eso ya es otro cuento.
INICIOS SONADOS:

Tras la sequía del cine fantástico desde 1909 y pasado el advenimiento del expresionismo alemán en los años veinte, los que más se inclinaron por este género que incluye Animaciones, Mitología, Espada y Brujería, Terror y Ciencia Ficción, fueron la Universal, -productora americana- en un principio y la Hammer, -productora inglesa- en época posterior; aunque las Peplums (películas de romanos), de las productoras italianas realizadas desde finales de los cincuenta no le anduvieron a la zaga, pero más en la vertiente erótica –la saga de “Maciste”, etc.- que en la terrorífica; también es digna de mención la aportación de Mario Bava y Dario Argento con el Giallo (Spaghetti-Zombie), subgénero italiano; que nada tenía que ver con lo que se había cocido en Cinecitta, los grandes estudios italianos. El sicotrónico pastiche de los sesenta facturado en México también surtió el mercado con un cine glorioso, el de luchadores enmascarados con su gran epítome: “Santo”, y sus tratos con todo tipo de bichos, féminas incluidas. En España, pero con miras más internacionales que lo que nos tenían acostumbrados, Paul Naschy (Jacinto Molina) retomaba el mito del hombre lobo para nuestra perdición, y Jess Franco empezaba a perpetrar sus desopilantes obras, que con sus “Gritos en la noche” nos presentaba a unos impagables Doctor Orlock y su ayudante Morpho. En Japón el cine de monstruos tipo “Godzilla” venia a enturbiar aún más las cosas; y en Norteamérica el cine atómico-extraterrestre del fantabuloso Edward D. Wood Jr. y demás ignotos realizadores, daban una vuelta de tuerca mayor al estilo con el derrame de producciones de bajo presupuesto, (B Movies) con que inundaron la galaxia y nuestra paciencia; más tarde tomó el testigo la productora Troma con la factura de inconmensurables e irrepetibles subproductos tipo “El Vengador Tóxico” y sus subsiguientes ristras de cine palurdo; también es digna de encomio la enjundia demostrada por Frank Henenlotter en la trilogía de “La cesta de Mimbre” (Basket Case; I, II y III) mostrandonos toda una galería de personajes que ya quisiera para sí George Lucas apalancados a su lado en la barra de un bar, o el mismísimo Peter (Bad Taste) Jackson dando cuenta con el de una apetitosa humano-hamburguesa.
ESTUDIOS:

Universal Pictures

Carl Laemmle (1867-1939) era un emigrante alemán, que había creado su propia cadena de salas de proyección. Para luchar contra el monopolio en la distribución de películas que practicaba la Motion Pictures, creó su propia productora, la Independent Motion Picture Company. Tres años después se fusiona junto a otras compañías rebeldes y nace la Universal Film Company, en 1912. La compañía creció rápido, y en 1915 creaba su gran fábrica de películas, la Universal City. Una ciudad con escuelas, hospital e incluso comisaría. Laemmle fue el primer productor que consintió incluir los nombres de los actores en los títulos de crédito. Otras compañías no lo hacían para no crear estrellas que exigiesen mejores salarios. Al realizar esta práctica crea el Star System. Una de esas primeras estrellas sería Lon Chaney. El inolvidable actor realizó para la Universal dos de sus mejores films, “El Jorobado de Notre Dame” (1923) y “El Fantasma de la Ópera” (1925). Estos dos éxitos propician que la productora se decida a explotar el género del terror, que tantos éxitos ofrecería a la compañía en años posteriores. Lon Chaney sería el elegido para interpretar el primer film de terror con sonido de la compañía, “Drácula” (1931), pero la repentina muerte del actor obliga a buscar un sustituto para el film, que acabaría siendo también el repuesto de Chaney de cara al público, Bela Lugosi. Tras “Drácula”, Lugosi rechaza protagonizar “Frankenstein” (1935), dando lugar al descubrimiento de Boris Karloff. Tras el éxito de estas películas, comienza una serie de films de terror, protagonizados por Lugosi y Karloff, que confirman a la Universal entre las grandes productoras de la época. “La Momia”, “Doble Asesinato en la Calle Morgue”, “Satanás”, “El Cuervo”... son sólo algunos de esos títulos. Junto a las dos grandes estrellas, saltan a la fama inolvidables secundarios como Edward Van Sloan o Dwyght Frye. Pero nada dura para siempre, y el éxito de los films de terror se diluye, pese a juntar a Boris y Bela en varias películas para mantener el tirón. En los 40, films de serie B protagonizados por las dos estrellas (ya en declive) o el hijo de Lon mantienen encendida la llama en films que empiezan a convertirse en galerías de monstruos, todos juntos para atraer al público. “El Hombre Lobo”, “Frankenstein y el Hombre Lobo”, “La Zíngara y los Monstruos” o “El Murciélago Diabólico” son algunos de estos largometrajes. Junto a los films de terror, la Universal produce por aquella época multitud de seriales, algunos con la ciencia ficción como tema principal. El primero (y más caro) fue “Flash Gordon”, que gozó de un gran éxito. No obstante, fueron necesarios varios reestrenos del serial para recuperar todo el dinero invertido. Tres fueron los seriales que interpretó Buster Crabbe. El mismo actor fue el encargado de encarnar al otro héroe espacial de los seriales de la Universal, “Buck Rogers”.
Pasada esta época, la compañía se fusiona con la International Pictures, y después es adquirida por la MCA. Para entonces, la producción de los estudios se había diversificado mucho más y no dependía principalmente del género de terror.
Hammer Pictures

El progresivo declive del cine de terror, y el cierto desinterés que este venía provocando en los espectadores norteamericanos, pusieron en bandeja la compra a bajo precio de los derechos de los monstruos míticos del sello Universal (Drácula, Frankenstein, el Hombre Lobo, La Momia...) por parte de la productora inglesa Hammer, que con más talento que presupuesto, reflotó todos los mitos, y los redescubrió para una nueva generación de espectadores, ávidos de emociones más fuertes, argumentos más agresivos y escenas más sanguinolentas. Pero el mito que salió más favorecido de todos fue el de Drácula, gracias a la vigorosa visión del cine fantástico del director Terence Fisher, y, sobre todo, a las espléndidas interpretaciones de Christopher Lee como el conde y de Peter Cushing como su archienemigo, el cazador de vampiros Van Helsing.
 

La primera película del ciclo Hammer, “Drácula”, dirigida por Terence Fisher en 1958 "[...] definió escrupulosamente el código del vampiro, sentando más o menos las bases del género, que los cineastas seguirán con mayor o menor fidelidad en las siguientes dos décadas". Completamente alejada de la visión ofrecida por el tándem Browning-Lugosi, el Drácula de Fisher se muestra agresivo y sensual, característica esta última explotada por la productora inglesa hasta la saciedad, y que acabaría de otorgar al vampiro su condición de seductor de ultratumba. La sangre al fin se muestra en todo su vigoroso colorido, la violencia se convierte en algo explícito, y la maestría de Fisher con la cámara no deja lugar a dudas de que se está ante uno de los mayores genios del cine fantástico.

     
La Hammer define en este film su manera de hacer terror, basada en enormes escenarios góticos, chillones contrastes luminosos con el predominio claro del rojo, y la inquietante sensación que produce el introducir en un ambiente -a priori- normal, elementos desestabilizadores que son los que realmente provocan el terror en el espectador.

     
No pasaremos por alto la importancia ya destacada de la figura de Christopher Lee en la trascendencia de las producciones Hammer (tanto con Drácula como sin él), El vampiro de Lee dejaría tal huella que hasta el día de hoy nadie se ha atrevido ni por un instante a disputarle el título de -señor de los vampiros-, que comparte, más por nostalgia que por buen hacer, con el mismísimo Lugosi.
La Hammer llegaría a producir ocho películas sobre Drácula, siete de las cuales contaron con la presencia de Lee, más otras dos que no lo hicieron (es el caso de "Las novias de Drácula", en la que Drácula no aparece por lado alguno y de "Kung-Fu contra los siete vampiros de oro" en la que aparece brevemente un conde de opereta que sería mejor olvidar). Asimismo, Lee encarnó al Conde en unas cuantas ocasiones más, entre ellas en la película española "El conde Drácula", dirigida en 1969 por Jesús (Jess) Franco, y que se autoerigía en la más fiel adaptación de la novela de Abraham Stoker jamás filmada.

Monopolizados los años 60 por las películas de la Hammer, esta comienza a principios de los años 70 a dar evidentes muestras de fatiga, cayendo en picado llegando a convertir, por poner un ejemplo, al conde en un agente inmobiliario metido en asuntos de drogas y sectas satánicas en el Londres de 1970, en la inclasificable “The satanic rites of Dracula” (Los ritos satánicos de Drácula, 1972). La fábrica de ideas macabras más fascinante del cine fantástico, entonaba su canto del cisne y desaparecía sin pena ni gloria. Sólo el paso del tiempo puso a la Hammer y a sus películas, directores y actores en el lugar que siempre merecieron; las adaptaciones de Poe llevadas a cabo por Roger Corman quedaron atrás, pero antes ya había entrado en danza otro estudio que competía con la Hammer la RKO. 
RKO Pictures

Productora y distribuidora norteamericana. Fue en origen una distribuidora cinematográfica. Tras múltiples fusiones y transformaciones pasó a convertirse, en 1928, en la Radio Keith Orpheum. Compañía algo inestable, aunque de gran prestigio, tuvo sus años de apogeo entre 1930 y 1949. Su característico estilo de producción tenía una gran flexibilidad, lo que dio libertad a las diferentes personalidades del mundo cinematográfico que pasaron por ella, también consiguió atraer a hombres de negocios, como J. P. Kennedy, padre del que sería presidente de los Estados Unidos. Consiguió hacer de sus estudios los reyes de la serie B de calidad, no sólo en el fantástico si no también en el cine negro y produciendo en 1941 “Ciudadano Kane” de Orson Welles; en el terreno fantástico destacan “La mujer pantera” (1942) o “Yo anduve con un zombie” (1943) las dos de Jacques Tourneur. En 1948, Howard Hughes adquirió la mayoría de las acciones de la RKO lo que aprovechó para el lanzamiento de sus sucesivas protegidas, por lo que sus producciones estarían a partir de ahora jalonadas por otro tipo de encantos, más mortíferos si cabe. Ya al final de sus días la productora cayó en manos de la infame Lucille Ball y terminó como el lucero del alba (…Lucifer), en la más penosa decadencia, y facturando un mostrenco musical llamado “Eligiendo novio”, que acabó por hundirla en la miseria, cosa que remató la naciente televisión que afloraba cargándoselo todo a su paso. (Rko In Pace…).
CREADORES:
Para muestra un botón, sólo dos de ellos, pues los creemos los más representativos del modo de hacer como verdaderos creadores de ambientes y diseños.
Ray Harryhausen:

Nacido el 29 de Junio de 1920 en Los Angeles (EEUU), es considerado uno de los mejores técnicos de animación de la historia, y a él debemos muchos monstruos y seres memorables. Desde pequeño era muy aficionado a las maquetas y a los seres antediluvianos. Estudió cursos de escultura, fotografía y drama. Conoce casualmente a Willis O'Brien, director de efectos especiales de “King Kong” (1933), quien le enseña los fundamentos del -Stop Motion- técnica consistente en mover una maqueta e ir recogiendo sus movimientos fotograma a fotograma (Dinaramas). Años después realiza sus primeros trabajos en una serie televisiva de muñecos animados. Antes, conoce al escritor Ray Bradbury (el de Crónicas Marcianas -el libro-) en un congreso de ciencia ficción, de quien se haría gran amigo. Tras luchar en la Segunda Guerra Mundial, forma parte del equipo técnico de “El Gran Gorila” (1949) y finalmente, toma el mando como director de efectos especiales en “El Monstruo de Tiempos Remotos” (1953), donde patenta el –Dynamation- técnica que consistía en la proyección de las animaciones en una pantalla, frente a la que actuaban los actores reales. Los planos se superponían, logrando un gran grado de realismo. Esta fue la técnica que usó en sus siguientes films, entre los que destacan “20 Millions to Earth” (1957), “Simbad y la Princesa” (1958), “Jasón y los Argonautas” (1963), “Hace un Millón de Años” (1966) o “Furia de Titanes” (1980).
Hans Ruedi Giger (H. R. GIGER):
Nació en Chur (Suiza) el 5 de Febrero de 1940. Hoy en día es uno de los diseñadores más prestigiosos y con más admiradores de todo el mundo, algunos de los cuales le han bautizado como -el padre de la ciencia ficción moderna- No en vano, entre su múltiples creaciones (que van desde la arquitectura a los hologramas, pasando por muebles, elementos decorativos y diversos utensilios) encontramos los decorados y la criatura de “Alien, el Octavo Pasajero”, que marcaron todo un estilo en el género y han sido copiados en multitud de ocasiones, además de valerle el Oscar al mejor diseño de decorado. Tras terminar sus estudios en la Escuela de Arte de Zurich (a la vez que algunos de sus trabajos iban apareciendo en publicaciones "underground"), comienza a trabajar como diseñador y a exponer sus trabajos en 1966. En el 67 se enamora de Li Tober, con la que comienza un romance, y rueda el primero de varios cortos que se harán sobre su trabajo. Un año después, en 1968, deja su trabajo como diseñador, y se dedica por completo a la creación. Nuevas exposiciones y cortos le hacen ya mundialmente reconocido. En 1973 diseña la portada y el interior del disco de Emerson, Lake & Palmer “Brain Salad Surgery”, y más portadas para discos de Magma –Grupo francés-; Debbie Harry del grupo Blondie, y otros. En 1975, Tober se suicida tras nueve años de relación con el artista, marcando a Giger y a parte de su obra. Al año siguiente recibe el encargo de hacer los diseños del film “Dune” en base a unos datos iniciales de Moebius (Jean Giraud -dibujante francés). No obstante, la salida del proyecto del director Alejandro Jodorowsky (que sería sustituido por David Lynch) es acompañada por la de Giger, con lo que los diseños no fueron usados (el vestuario iba a ser encargado a Salvador Dalí).
En 1977, comienza a realizar los diseños para “Alien” y conoce a su futura esposa, Mia Binzanigo. Dos años después del Oscar por “Alien”, se separa de Mia. Tras realizar el cartel del film “Future Kills” es contratado para diseñar el lado oscuro de “Poltergeist II”, quedando muy descontento con el tratamiento visual que se le dio finalmente a sus ideas. Posteriormente vendrían los diseños de dos juegos de ordenador, del film “Species” y de “Alien 3”, película para la que él mismo se presta voluntariamente como diseñador, molesto tras los cambios que su criatura había sufrido en la segunda parte de la saga. Todo ello, a la vez que hacía nuevas exposiciones de su trabajo, abría un bar completamente diseñado por él, o colaboraba en la decoración del pabellón suizo de la Exposición Universal de Sevilla de 1992
…formas de las que sólo la imaginación [y el cine] ha conservado un fugaz recuerdo 
con el nombre de dioses, monstruos, seres míticos de toda clase y especie... 

Algernon Blackwood.
