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  El Dr. Caronte (Armando Silvestre), un villano clásico. Varios rostros ensancharon la careta pero con una sola voz, la de Narciso Busquets.


  



  CAÍDA DE ADVERTENCIA


  



  Raúl Criollo y José Xavier Návar


  



  Es muy difícil hablar de absolutos en materia de cine del pancracio. La mayoría de los aspectos más importantes, como la filmografía completa o la estructuración de los rodajes y secuencias en las cintas hechas “por paquete” con destino para dípticos, trilogías, etc., o las decenas de histriones, locutores y gladiadores profesionales que tomaron parte en las películas, todo es materia de aproximación. Con cada referente se transforman los números y hasta los contenidos. Más difícil aún es cuantificar las apariciones especiales y las referencias a la lucha libre y sus personajes en medios como los cómics, la literatura o las películas de otros géneros. Las propias biografías de las leyendas enmascaradas tienen aristas infinitas, como es propio de su condición legendaria, y usualmente se narran en paralelo con lo ficcional, es decir, con los elementos que enmarcan su naturaleza noble, impoluta, la carrera sin sospecha, los buenos actos que continúan fuera de la pantalla. Por tanto este libro fue hecho con espíritu guerrero e indomable y con paciencia zen para lograr una compilación total que venciera todas las imprecisiones, derrotándolas, buscando los títulos enterrados en cuevas de momias, científicos desquiciados que nos negaban el acceso a información (con prácticas desleales como cobrarnos por copias de cintas, etc.), y el surgimiento insospechado de múltiples títulos, chicos y grandes, de cortometrajes, documentales, cintas con apenas algunos segundos de lucha libre, datos contradictorios de estrenos y semblanzas biográficas, entre una lista de pequeñas batallas que podría extenderse hasta formar una suerte de ensayo de lo insondable en el terreno de la investigación cinematográfica. Pasamos por eso y otro tanto, así que entregamos este trabajo con la certeza de que estamos haciendo justicia al género de luchadores (aunque algunos sentencien que ni falta les hace), pero sabedores de que en el largo y sinuoso camino de abrevar en nuevos datos y fuentes, algo podría surgir. Es la carrera de lo eterno, así que no se habla de punto final, por muy cerca que se esté. Cualquier aporte será bienvenido en la historia del encordado, que por su atracción y gusto es la trama que siempre estará escribiéndose.


  Los agregados finales a las películas consignan datos curiosos, fragmentos de entrevistas, apuntes técnicos y otras particularidades. Ese espacio se denomina “Piquetes a los ojos” como homenaje al gran Guillermo Hernández, Lobo Negro, gladiador que ayudó a cimentar no sólo al cine de luchadores sino al cine mexicano en general, pues Lobo Negro tuvo una importante columna de lucha libre (“Piquetes en los ojos”) que escribía en los años cincuenta para la revista zas.


  HAZ EL BIEN SIN MIRAR A LA RUBIA


  Juan Villoro


  



  En el verano de 2006, poco antes del Mundial de Alemania, murió Ángel Fernández, máximo cronista del futbol mexicano, erudito del billar y el beisbol, y ocasional comentarista de lucha libre. Su estilo de narrar dependía de una voz vibrante y una excepcional capacidad para mezclar algunas anécdotas con los datos puntuales del juego. Provisto de una cultura que alternaba lo culto y lo popular, pasaba de las citas de la tragedia griega a las letras de los corridos. Su desmedida capacidad para reinventar lo real convertía cualquier contienda en la batalla de las Termópilas. La epopeya era su ambiente natural; no en balde decía que el público representaba para él su “coro formidable”.


  El sepelio de un hombre que convirtió el exceso en mérito narrativo no podía pactar con la discreción. Enrique El Perro Bermúdez se acercó al féretro y lloró por la pérdida de su maestro. Otros repasamos en la mente los apodos y las metáforas que poblaron nuestra infancia. El hombre que vio el incendio del Parque Asturias y entendió que la verdadera causa del deporte no está en la cancha sino en la reacción de la multitud, se había ido. ¿Era justo honrarlo en el silencio? Entonces, entre los cuerpos vestidos de negro, apareció la máscara plateada de El Hijo del Santo.


  La aparición fue imprevista pero no extraña. Recordé la asociación de Ángel Fernández con Doménico El Audaz, otro camaleón de la cultura popular que al retirarse de la lucha libre fundó un grupo de música tropical. Por aquel tiempo el mayor de nuestros cronistas había quedado fuera de las principales cadenas de televisión. Doménico le propuso (o fue el propio Ángel quien concibió esa atractiva desmesura) narrar los bailes amenizados por el grupo Audaz. El locutor que había gritado en Maracaná viajó a salones sin acústica para inventar un nuevo género artístico. En las pausas de la música comentaba lo que ocurría en la sala. Así, los bailarines de barrio se convirtieron en protagonistas de una gesta homérica. Con la misma pasión con que describía un gol de “excepcional coraje”, Ángel detallaba los milagros de los zapatos de charol. En medio de la orquesta, Doménico miraba a su amigo luchar con las palabras con la pasión con que él había luchado en el cuadrilátero.


  El mayor narrador oral de México no se podía ir sin una despedida a su altura, rodeado de célebres enmascarados. Quiso la casualidad –o el dios de la épica– que El Hijo del Santo llegara al velatorio cuando se celebraba la misa de cuerpo presente. El sacerdote dijo: “Santo, santo es el Señor”, y vimos la máscara de plata. Ningún homenaje podía ser mejor para Ángel Fernández que esa mezcla de religiosidad, humor e idolatría popular, un momento de ingenio y dolor semejante al encabezado con que un periódico honró la muerte del luchador más famoso de nuestra historia: “¡El Santo al cielo!” Pocos ámbitos tan desmedidos como el de quienes se golpean con una elaborada gestualidad de ofensas. Desde que sube al ring, un luchador revela su carácter. Recuerdo a Adorable Rubí, que confirmaba su narcisismo poniéndose perfume antes de la pelea, o al Hippie Vikingo, cuyo amenazante aspecto revelaba que ciertas mezclas culturales no deben cometerse. El repertorio de las llaves sigue códigos equivalentes a los del toreo o el teatro kabuki, un sistema de signos que llamó la atención de Roland Barthes. En su libro Mitologías comenta al respecto: “La función del luchador no consiste en ganar sino en realizar exactamente los gestos que se esperan de él [...] Lo que el público reclama es la imagen de la pasión, no la pasión misma”. Si el boxeo es una actividad competitiva cuyas técnicas pueden perfeccionarse, la lucha no es tan libre como proclama su nombre. Cualquier agresión está permitida siempre y cuando forme parte del libreto. Ahí, la calidad no depende de la mejoría atlética ni de estrategia alguna, sino de la repetición de valores compartidos, ademanes que encarnan el bien y el mal.
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  El gran Blue Demon en una de las típicas imágenes que trataron de proveer un carácter “intelectual” a los enmascarados.


  



  El luchador rudo vive para la trampa, la ruptura de las reglas, el codazo a traición, el limón en los ojos del inocente adversario. Su salario es el ultraje; su propina, el abucheo. El luchador técnico está acorazado por su bondad. Aplica llaves terribles, domina la “quebradora”, la “rana” y la “tapatía”, pero cuando el oponente está en la lona y el público exige: “¡San-gre, san-gre!”, no propina el golpe ruin y definitivo. Al contrario, le concede un respiro a su rival, se distrae con el cariño de la gente, permite la recuperación del enemigo y es aviesamente atacado por la espalda.


  Los nombres de guerra, las máscaras, los tics definitivos (El Caníbal que mastica orejas, El Adonis de nariz fracturada que se mira en un pequeño espejo) hacen que la lucha libre sea intensamente narrativa. Nada de lo que ahí sucede reclama otra verdad que la del teatro. Y más aún: la de un teatro extremado, que aspira al colmo de la representación. Cuando un rudo entre los rudos pierde la batalla en la que apostó su cabellera, la etiqueta exige que se arrodille en la lona, implore clemencia, vea llegar al peluquero que habrá de trasquilarlo y llore sin consuelo ante los gritos que lo humillan. Sólo lo excesivo es normal en ese entorno. Cada luchador compite en dramatismo con el instante en que Tosca se lanza a su muerte segura desde la muralla del presidio.


  La lucha libre ocurre a escala desmedida: su psicología repudia la talla chica. Quien tenga dudas al respecto puede ir a la tortería El Cuadrilátero, fundada por Superastro en el centro de la ciudad de México, en Luis Moya 73. Ahí, la torta “gladiador júnior” desafía a que alguien se la coma entera.


  Iba a este templo de gastronomía para gigantes cuando trabajaba en el periódico La Jornada, que estaba a unas cuadras de distancia. Una torta bastaba para alimentar a media redacción. Desde entonces me acosa una pregunta que sólo puede ser respondida en clave mitológica: ¿existe la torta “gladiador senior”? Algunos rumoran que la han visto y otros agregan con perturbador conocimiento de causa: un coloso que oficiaba en la Arena México la devoró sin problema alguno y además pidió postre.


  Imposible acercarse al pancracio sin ánimo legendario. De niño leía las revistas Lucha Libre y Box y Lucha con la curiosidad de quien sigue un cómic trepidante. Mil Máscaras, Blue Demon, El Perro Aguayo, Huracán Ramírez y Black Shadow ponían en escena una saga que pedía a gritos continuar más allá del encordado. ¿Cómo vivían esos héroes cuando no estaban bajo los quemantes reflectores de la arena? ¿Llevaban una doble existencia, al modo de los espías, o también en la intimidad seguían los dictados de su personaje? En su novela breve El principio del placer, José Emilio Pacheco trata el tema de la pérdida de la inocencia a partir de un personaje aficionado a la lucha libre que madura en forma amarga: descubre que fuera del ring los acérrimos rivales son amigos. El drama entre el bien y el mal no es otra cosa que simulación.


  Gran aficionado a la lucha libre, Pacheco fue uno de los primeros en detectar que El Santo era Rodolfo Guzmán, quien había luchado con el apodo de Rudy. En El principio del placer se sirve del espectáculo de las caídas para simbolizar el rito de paso de un adolescente: perder la ingenuidad significa comprender que el mundo no está habitado por técnicos y rudos, prístinas figuras de la niñez perdida.


  Averiguar que los héroes fingen significa un duro golpe a la fantasía. Sin embargo, lo que primero fue creído como verdad puede entenderse más tarde como teatro. Entre los seguidores de la lucha libre está el que cree a pie juntillas en los suyos –el niño eterno que no ha visto a los rivales compartir cervezas– y el que sabe que todo es embuste y se apasiona con el cumplimiento de los lances prometidos.


  La justicia que los luchadores imparten a tres caídas sin límite de tiempo es demasiado tentadora para permanecer entre las 12 cuerdas. Fuera de la arena, un mundo menesteroso reclama vengadores. No es casual que el género haya inspirado a luchadores sociales como Superbarrio, Superanimal o Fray Tormenta (este último alternó las tareas pastorales de sacerdote con las de gladiador profesional y mantuvo un orfelinato del que salió un luchador dispuesto a demostrar que los músculos son un artículo de fe: El Místico).


  En el ámbito del cómic y el cine, Héctor Ortega y Alfonso Arau imaginaron a un luchador armado de más picardía que fuerza, una especie de antiBatman de barrio: El Águila Descalza, que patrullaba las calles en una infructuosa bicicleta.


  Abundan las alusiones que el cine ha hecho al género. José Buil logró una pieza maestra sobre la vida privada de un icono de masas: La leyenda de una máscara. En la historia del cine mexicano esta cinta ocupa un papel equivalente al de El sheik blanco, de Federico Fellini, donde Alberto Sordi representa a un héroe de la cultura pop detrás de las bambalinas. Durante años, Nicolás Echevarría planeó una versión del Popol-Vuh protagonizada por luchadores, con máscaras diseñadas por Francisco Toledo, quien se ha ocupado del tema con fortuna (en el Museo Estanquillo, que reúne la colección de Carlos Monsiváis, un elocuente rincón muestra cerámicas de luchadores y escenas del ring pintadas por Toledo).


  Pero fue en el cine popular donde la lucha encontró su mayor caja de resonancia. Este libro es la bitácora definitiva para viajar al esquivo mundo de las producciones de bajísimo presupuesto que trasladaron la mitología del ring a las más diversas zonas del espacio exterior, con escala obligada en la ciudad de México. Como tres gladiadores dispuestos a jugarse el destino en una serie de relevos australianos, Raúl Criollo, José Xavier Návar y Rafael Aviña elaboraron el catálogo razonado del cine de luchadores. El principio que anima esta reunión no es la lucha como tema incidental de una película (aunque se registre su existencia) sino la cinematografía con leyes de ring-side.
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  Una de las fotografías más conocidas de El Cavernario Galindo. Curiosamente no es producto de la prensa luchística, sino un fotograma de la cinta La última lucha (Julián Soler, 1958).


  



  La película fundadora del género lleva un título tan elocuente que resume todo lo que vino después: La bestia magnífica. Filmada en 1952 por Chano Urueta, fue más un melodrama sobre las condiciones que rodean a los luchadores que una creación de superhéroes. Ahí todo gira en torno a los artistas del tope suicida, pero aún no se descubre que su verdadero cometido es la salvación, siempre provisional, de la raza humana. La saga de El Santo sería la culminación de ese ideal a un tiempo modesto y excesivo: el héroe de barrio mantiene a raya a los vecinos, es decir, a los marcianos.


  Durante un par de décadas el género prosperó gracias a la complicidad de un público dispuesto a creer que una bola de cartón es una bomba atómica. Aunque algunas películas mostraban un diseño visual fascinante, como La Sombra Vengadora, la mayoría despreciaba toda noción de verosimilitud. Si la ficción exige que se suspenda la incredulidad, el cine de luchadores la aniquila con una patada voladora. La aceptación de ese ámbito será total o no será. Así se explica la obsesión por la tecnología como tema en un género incapaz de utilizarla como recurso. En vez de paliar la defectuosa recreación de los platillos voladores, los escenógrafos enfatizaron su irrealidad. Nadie podía dudar de ellos por la sencilla razón de que sólo podían ser creídos como un disparate evidente. En El Santo contra la invasión de los marcianos, Wolf Ruvisnkis, líder de los alienígenas, advierte que los terrícolas desconfían de sus ropas siderales. En consecuencia, somete a la tripulación a un cambio de aspecto en una cámara que modifica las identidades. Después de ser cubiertos por la previsible nube de humo, los marcianos quedan vestidos ¡como odaliscas y gladiadores romanos! En el gozoso sinsentido que propone el guión, ése es un disfraz perfecto para no llamar la atención en México.


  La convención visual del género es la misma que la del teatro isabelino, donde se agoniza en pentámetros. En los muchos laboratorios que aparecen en las tramas, lo único decisivo es que un matraz eche humo. Las aventuras más delirantes se ubicaban en los escenarios más comunes. En casi todas las películas de luchadores hay una escena en un sitio que parece la casa de uno de los actores, una sala con sofás donde se decide el destino del universo.


  Otra extraña obsesión del género consistió en incluir números bailables, serenatas y shows del todo ajenos a la trama. Pero lo más curioso siempre han sido los enmascarados que no pueden actuar. ¿Qué méritos tienen esos intérpretes sin rostro?


  El éxito del género dependió de la doble condición de los héroes: podían ser vistos en la Arena México y en el espacio irreal del cine. Pocas veces la cultura popular tuvo representantes tan próximos y tan lejanos. La misma persona que te daba un autógrafo en la lucha del viernes, enfrentaba desafíos extraterrestres en la película del domingo. En el cine, el catálogo de enemigos fue más variado que las conquistas de Don Juan. Se conservaron las rivalidades canónicas (Santo contra Blue Demon, técnicos contra rudos) y se añadieron criaturas de ultratumba, marcianos de un solo ojo, vampiros, científicos dementes con acento ruso, mayordomos impertérritos y celebridades en estado de disparate, como el boxeador Mantequilla Nápoles o el cómico Capulina, “campeón del humorismo blanco”. Además, el cine permitió la llegada del rival erótico, la estupenda mala mujer. Gina Romand, la Rubia de Categoría, promotora de la cerveza Superior, se convertiría en un icono esencial al género. Esto puso a prueba el peculiar sex appeal de los luchadores. Aunque trabajaban con el torso desnudo, los héroes eran castos. Su compromiso con la humanidad resultaba tan grande que no podían particularizar su afecto.


  Aunque ha habido contribuciones del cine de luchadores al porno, las obras canónicas tratan a los protagonistas como mártires del cristianismo primitivo, ajenos a otro goce que el servicio social. Bajo su ajustado pantalón, el sexo del luchador es apenas un botón de muestra.


  En la perfecta desnudez del David, Miguel Ángel reveló que la discreción de un cuerpo no depende de la ropa: la estatua no suscita la menor curiosidad erótica; su intimidad es la de un bulto de mármol. Los luchadores se someten a esa misma regla: comparecen ante las rubias en calidad de esculturas morales. El cuerpo turgente de la mujer es una tentación adicional para que los héroes sufran más bajo la máscara. Adiestrados a suprimir su intimidad, también suprimen su libido.


  El cine de luchadores se valió sin reparos del reciclaje. La misma escena podía servir para varias películas y la mezcla de escenas para un nuevo estreno. Esta vampirización recuerda el método de trabajo de José G. Cruz, creador de las historietas de El Santo e impulsor del mito más allá del cuadrilátero. Cruz fotografiaba al héroe en poses diversas y luego le otorgaba insólitos trasfondos. Su frenética capacidad para servirse de las tijeras y el pegamento hacía que un montaje representara al Santo saltando de un edificio y el siguiente lo llevara al fondo del mar (en ambos, la foto del protagonista era la misma). “Lo que importa no es lo que [el espectador] cree sino lo que ve”, escribió Barthes a propósito de la lucha libre. Esta lógica rige los combates, las historietas y las películas del Santo.


  La pantalla resolvió de una vez por todas la pregunta acerca de la otra vida de la gente de la máscara. ¿Qué hacían los héroes al abandonar el ring? Rescatar a la humanidad de sus pérfidas tendencias. La vida privada de los luchadores ocurrió en el cine y su inconsciente tuvo la voz de Narciso Busquets. El único virtuosismo reconocible en el género es el doblaje. Incapaces de gesticular, los enmascarados fueron expresivos por sus palabras. En la saga de Caronte el recurso llegó a un caso límite: todas las personas que se ponían la máscara del luchador hablaban como Narciso Busquets. Otorgadora de identidad, la máscara estaba doblada.
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  “¡Te dije la Arena México, no el Estadio Azteca!” No es el diálogo, pero pudo ser.


  



  Como explican Criollo, Návar y Aviña, hubo personajes que existieron en el celuloide sin subir al cuadrilátero. Fue el caso de La Sombra Vengadora. Fiel a su nombre, nunca se le vio de cuerpo presente. Otra excepción notable fue la del luchador sin máscara, muy común en las peleas pero difícil de aprovechar en la pantalla. La máscara hace innecesario el rendimiento actoral; en cambio el rostro desnudo exige recursos actorales. Wolf Ruvisnskis convenció con sus facciones, ofreciendo un necesario efecto de contraste ante los demasiados héroes sin rostro.


  El cine de luchadores ha vivido el ciclo de las artesanías: su ingenuo sentido inicial se volvió obsoleto y más tarde fue revalorado como objeto de culto: sus torpezas representan el conmovedor impulso creativo de una tecnología anterior.


  ¡Quiero ver sangre! Historia ilustrada del cine de luchadores es una pieza clave en el entendimiento de un género que movió los sueños y las pasiones del México de los años sesenta y setenta, y que se mantiene extrañamente vivo. El cine del pancracio pasó por el purgatorio del kitsch hasta adquirir la posteridad del dvd. Al margen de la programación comercial, ganó espacios en la piratería, los circuitos de género y la variada gama del fetichismo y la erudición, que cristalizan en quienes buscan estímulos en el mercado informal de Tepito o en los sitios virtuales de Japón.


  La palabra “máscara” viene de la voz latina “persona”. Más que ocultar una identidad, confiere otra distinta. Es la lección que el teatro otorgó en Grecia y la lucha libre otorgó en mi infancia.


  Raúl Criollo, José Xavier Návar y Rafael Aviña han combinado las técnicas del enciclopedista, el notario y el investigador de homicidios para que las máscaras y los rostros del cine de luchadores tengan su registro civil. Su hazaña es, desde ahora, legendaria.


  El último parlamento de La Sombra Vengadora resume la condición del héroe enmascarado: imparte el bien en silencio, sin buscar protagonismo, desde la sombra.


  Eso han hecho los tres autores de este libro.
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  El médico Asesino en silla eléctrica rupestre viendo feo a un villano serio, un histórico bajo la tapa: Enrique Llanes. Atestiguando con risa cínica Carlos Muzquiz.


  MUERTE SÚBITA


  



  El arranque de un género en permanente estado de delirio


  



  Rafael Aviña


  



  En los estertores del sexenio alemanista la popularidad de la lucha libre fue tal, que el cine encontró una veta para explorar otras densidades argumentales y para crear un nuevo tipo de personajes, más allá de los charros, las prostitutas y las madres abnegadas. El cine de luchadores alcanzó en su curioso, ingenuo y delirante camino, sometido al presupuesto más irrisorio y a la premura más desvergonzada, la categoría de subgénero fílmico que dominó sobre todo en los años sesenta y setenta.


  En efecto, a falta de nuevos héroes, la cinematografía mexicana encontró en el cine de luchadores la mejor opción para rescatar el antiquísimo enfrentamiento entre el bien y el mal. La lucha libre llegó a nuestro país en los años treinta, pero sería una década después cuando ese espectáculo acrobático (mezcla de choteo teatralizado y guamazos en la lona) adquiriera proporciones de culto. El Cavernario Galindo, El Médico Asesino, Gardenia Davis, El Tarzán López, El Murciélago Velázquez, Gori Guerrero o Enrique Llanes empezaron a adquirir no precisamente poderes especiales, pero sí un arrastre popular descomunal.


  Sin embargo ninguno de ellos, a pesar de sus habilidades en el pancracio, logró la idolatría que alcanzara Rodolfo Guzmán Huerta, mejor conocido como Santo, El Enmascarado de Plata, seguido muy de cerca por otros ídolos del ring y la pantalla que cubrían su rostro bajo una máscara, como: Blue Demon, Mil Máscaras y La Sombra Vengadora, que jamás pisó los encordados. Fueron verdaderos mitos de la cultura popular cinematográfica en el interior de una industria en crisis.


  El Santo, quien debutó con su característica máscara en 1942, había luchado desde mediados de los treinta en las preliminares bajo distintos nombres, como Constantino, Hombre Rojo, o El Murciélago Enmascarado II. Lo más sorprendente es que a lo largo de su carrera consiguiera trascender toda crítica o manipulación comercial para convertirse en un mito fílmico tal vez tan grande como Pedro Infante, Jorge Negrete, Cantinflas, Tin Tan o María Félix.


  Precedidas por interesantes antecedentes –como Padre de más de cuatro (1938) de Roberto O’Quigley, con fotografía del insigne Gabriel Figueroa y protagonizada por Leopoldo El Chato Ortín, una comedia en la que aparecían varios luchadores así como la vieja Arena México, o No me defiendas compadre (1949) de Gilberto Martínez Solares, en la que el irrepetible Germán Valdés Tin Tan se enfrentaba en la lona de un ring al brutal enmascarado que encarnaba Wolf Ruvinskis–, fue en 1952 cuando se realizaron las cuatro primeras cintas mexicanas de luchadores, que inauguraron propiamente el género.


  La bestia magnífica, de Chano Urueta, fue protagonizada por un par de actores de culto de ese nuevo filón: Crox Alvarado y Wolf Ruvinskis, ambos con experiencia en la lucha libre. El flacucho bailarín y comediante Adalberto Martínez Resortes se subía a la lona posesionado por el espíritu de un luchador muerto que estaba obstinado en ganar el campeonato (con Ruvinskis, otra vez), en El luchador fenómeno de Fernando Cortés. A su vez el gran David Silva encarnó al célebre Huracán Ramírez en la película del mismo nombre, bajo la dirección de Joselito Rodríguez. Finalmente, la más importante de ese año de 1952 fue sin duda El Enmascarado de Plata de René Cardona, escrita por Ramón Obón y José G. Cruz, creador de la historieta homónima. De manera insólita, el mito de El Santo no lo inaugura Rodolfo Guzmán Huerta, sino otro luchador: El Médico Asesino, al que hubo que quitarle el adjetivo criminal y dejarlo como galeno a secas, ya que se trataba del héroe que enfrentaba precisamente al villano Enmascarado de Plata.
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  Eric del Castillo y Julio Aldama fueron instruidos por El Murciélago Velázquez para las evoluciones de lucha de El Señor Tormenta. La instrucción les serviría en otras cintas del género.


  



  Estos cuatro primeros ejemplos del cine de luchadores en nuestro país retomaban, entre otros temas, el melodrama familiar, el sexo amoral, el humor y la comedia ligera, la amistad viril, la lucha libre y el suspenso. Sin embargo el género acabó inclinándose por esta última vertiente. Es decir, explotando la imagen del justiciero oculto bajo una máscara que enfrentaba a científicos locos, monstruos de pacotilla, luchadores dementes, autómatas con pies de plomo, alienígenas hermosas y cachondas, hechiceras, hampones, asesinos de otros mundos, caciques rurales incluso, y toda una parafernalia de villanos y villanas, en un divertido registro entre el humor involuntario, el horror fantástico, el suspenso policiaco, el misterio y los combates cuerpo a cuerpo.


  De alguna manera este nuevo género venía a suplir en plena efervescencia moralista al cine de cabareteras y busconas. Los vestidos de brillante satín de una Ninón Sevilla o una Katy Jurado se reducían a llamativas máscaras. Las secreciones habituales (lágrimas y otros fluidos corporales que no se mostraban a cuadro) eran cambiadas por el sudor y la sangre. Y los colchones desvencijados de los hoteles de paso se trucaban en la lona de un cuadrilátero. Precisamente la fuerza de ese género nuevo e insolente radicaba en su hibridez y su delirio permanente: del melodrama a la ciencia ficción, del horror a la comedia, del suspenso a las aventuras rancheras e incluso revolucionarias. Mezclas genéricas e insólitos anacronismos que llevarían por ejemplo a Santo, Blue Demon, La Sombra Vengadora y otros más al centro de la Atlántida, al universo del western, al interior de una nave marciana, al conflicto armado revolucionario de 1910 –desembocando en la Hacienda de la Encarnación–, y de ahí, a los tiempos de la Colonia... ¡Guauuu!


  El Huracán Ramírez y El Enmascarado de Plata abrirían la veta de los héroes enmascarados en el cine nacional, como lo demuestran La Sombra Vengadora y tres secuelas realizadas en el mismo año de 1954 por Rafael Baledón –más otras tangenciales apariciones– y posteriormente Neutrón, El Enmascarado Negro (1960) de Federico Curiel, Blue Demon/ El Demonio Azul (1964), bajo el mando del incomprendido artesano Chano Urueta, y Mil Máscaras (1966), dirigido por Jaime Salvador. Sin embargo, y a pesar del impacto de aquéllos, quedaba claro que el público y el espectador de los años cincuenta y sesenta necesitaban un verdadero ídolo popular en las pantallas, justo a la muerte de otros actores venerados por el pueblo, como Negrete o Infante y es entonces cuando surge la figura de Santo, el Enmascarado de Plata.
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  El héroe enfrentó por igual a marcianos y a inquisidores, a brujas quemadas en la hoguera, a mujeres vampiro y zombies. Drácula, La Momia y Frankenstein no escaparon a sus quebradoras, ni a sus patadas voladoras, en filmes que iban y venían entre la parodia o imitación de una suerte de James Bond del subdesarrollo y el cine fantástico más escapista. Sus cintas de acción no podían detenerse en ninguna lógica o coherencia narrativa; sin embargo el azar consiguió que Santo cruzara las fronteras y causara asombro en países como Francia, España o Beirut, donde se le reconocía como un fantástico superhéroe justiciero.


  El de 1958 es un año clave en la historia del género. Santo contra el cerebro del mal y Santo contra los hombres infernales, de Joselito Rodríguez, marcan el arranque de un mito y la creación de una leyenda afincada, como se ha dicho, en el ring, la historieta y la televisión. Con el inicio de los años sesenta el cine de luchadores llegó a la edad adulta a pesar de sus tramas infantiles, y El Santo protagonizó 24 de los filmes realizados en esa década, superando a todas luces el surgimiento de otros justicieros enmascarados, como el mismísimo y notable Blue Demon, el muy popular Mil Máscaras y el ridículo Superzán.


  La Momia Azteca y secuelas, La última lucha, la serie dedicada a Neutrón y la saga de La Sombra Vengadora y de Las luchadoras, al igual que títulos como: Santo contra los zombies, Santo contra el cerebro diabólico, la cinta de culto Santo contra las mujeres vampiro, Santo en el tesoro de Drácula (el vampiro y el sexo), y Santo contra la invasión de los marcianos, así como Blue Demon/El Demonio Azul y Mil Máscaras, son una muy entretenida muestra fehaciente del ingenio y el delirio de un género genuinamente mexicano en esa su primera etapa experimental en blanco y negro.
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  “¿Me puede confesar padre?” “Claro nomás deja me quito la máscara.”


  LEYENDAS ENMASCARADAS


  



  Los apasionamientos de la incógnita y su heroicidad catártica


  



  Raúl Criollo


  



  La máscara es fundación redentora, emblema de mitos de todo tipo. Perpetuación cultural de la herencia prehispánica, estandarte encarnado de la festividad carnavalesca, heroicidad del celuloide en las cruzadas a balazos campiranos de Los Cinco Halcones, El Zorro Vengador, El Látigo Negro... Tránsitos suculentos de la incógnita en narraciones como Las Calaveras del Terror o Rocambole, y claro, el bien que nos protege de los abismos malignos, esculpido en los cuadriláteros para forjar a los héroes del encordado, los que de la rana y las espaldas planas se harán detectives internacionales, agentes sin suplencia posible en la escena de las aventuras inclasificables del cine de luchadores.


  Los grandes héroes enmascarados de la pantalla no empezaron, como suponían los críticos de cine en Europa, en la máquina de un guionista del cine mexicano; surgieron en las arenas de lucha libre, todos con historias propias que hablan del barrio y la colonia popular, del esfuerzo del gimnasio y los pocos pesos para sobrevivir en el nacimiento de sus carreras. Cuando menos esto se aplica para los más importantes, es decir, para El Santo y Blue Demon. Pero a ellos deben sumarse varios secundarios y otros estelares que la evocación resguarda solamente en los resquicios memoriosos de ciertos cinéfilos. Cuando ya no bastaban las coplas rancheras y las serenatas tequileras con revólver en mano, el cine nacional descubrió la mina de oro del gran espectáculo popular de México: la lucha libre. Infortunios sin decodificar retrasaron el ingreso de El Santo al cine del ring, inaugurado oficialmente en 1952. El plateado se estrenó en la pantalla grande en 1958. Antes y después de él se consolidaron varios personajes de primera línea como Huracán Ramírez, Tinieblas y Mil Máscaras, y además se inmortalizaron creaciones inspiradoras como La Sombra Vengadora, El Vampiro y Neutrón.


  Rodolfo Guzmán Huerta, El Santo, debutó en 1943 a los 16 años en una arena pequeña, ganando una miseria y sin máscara. El personaje nació en una lucha campal cuando ya contaba con 25 años. El famoso mote de El Enmascarado de Plata se sumó a su nombre de batalla cuando José G. Cruz comenzó a editar el cómic fotonovela con el personaje, esto a pesar de que había sido usado previamente en la película del mismo nombre, El Enmascarado de Plata, de 1952, protagonizada por el Médico Asesino; un clásico cuyo guión fue coescrito por el propio Cruz y René Cardona.


  Originalmente El Santo luchó como Rudy Guzmán, después como El Hombre Rojo y luego como El Murciélago II. El primer nombre fue retomado por El Hijo del Santo en la cinta Santo, la leyenda del Enmascarado de Plata, donde se muestra reacio a usar el nombre de su padre, razón por la que inicia su carrera como El Hombre Rojo, aunque en la realidad el heredero de plata empezó su carrera con el de Korak, que tomó del hijo de Tarzán.


  El Santo ingresó al cine en 1958 con un par de cintas que fueron rodadas simultáneamente y que están entre lo menos recomendable de su filmografía: Santo vs los hombres infernales y Santo vs el cerebro del mal. A partir de ahí el éxito no lo abandonaría hasta alcanzar proporciones descomunales con la revista que se editó por casi tres décadas y una carrera en el cine que sumó 52 largometrajes. Considerando la continuación del personaje con El Hijo del Santo debemos sumar seis títulos más. El heredero de la leyenda es reconocido como un gran continuador del personaje, ya que ha sido capaz de explotar los nuevos terrenos del mercado, como las páginas de Internet y los dibujos animados. Técnicamente, se sabe, superó a su padre. Una afirmación fuera de dudas, con el reconocimiento del gremio luchístico.


  El Enmascarado de Plata reflejó en el celuloide su propia vida, con el éxito deportivo y el ascenso social. Atleta reconocido en las arenas, el plateado fue estrella de primera línea en el cine mexicano. De las caídas, que daban para poner algo en la mesa, El Santo saltó a los grandes contratos y los ne­gocios de bienes raíces. En el cine pasó de los estudios y los laboratorios promedio a los aeropuertos, los convertibles y los trajes finos. La paradoja viene con el descenso del género; entre mayores fueron los elementos decorativos y más grandes los equipos de luchadores (con más de una estrella encapuchada); menos fueron la categoría y el éxito taquillero. Quizá la única excepción haya sido Los Campeones Justicieros, aunque se cambiaran los protagonistas entre cada film. La alineación inicial incluía a tres grandes: Blue Demon, Mil Máscaras y Tinieblas.


  Blue Demon llegó a la ciudad de México procedente de Monterrey hacia 1948. Trabajó en los Ferrocarriles de Nuevo León hasta que lo atrajo el pancracio, y su maestro fue Rolando Vera. No usó otros nombres y siempre apareció enmasca­ra­do como luchador profesional. Como amateur fue popularmente conocido como El Tosco y ganó varios torneos, incluyendo un campeonato estatal. Su técnica depurada en la práctica de la lucha olímpica lo posicionó pronto como un gladiador de respeto.


  En la capital mexicana se hizo figura inmediata ya como Blue Demon, y solo o en pareja se acrecentó su rivalidad con El Santo, al que venció en dos caídas en una lucha de campeonato. En el cine compartieron muchas veces el crédito, siempre con todas las reservas y molestias mayores del azul, quien afirmaba que el plateado le boicoteaba las películas. El primer crédito fue siempre para El Enmascarado de Plata, y si bien Demon, lo superó en el ring, nunca pudo evadir la jetatura de El Santo sobre su imagen cinematográfica y su popularidad en las arenas. Curiosamente el plateado se presenta en una secuencia de El Poder Satánico (Chano Urueta, 1964), parte del díptico con que El Manotas (su apodo popular) debutaría en el celuloide (la otra cinta era Blue Demon. El Demonio Azul). El Santo se ponía a sus órdenes y le daba la bienvenida en la lucha contra el mal.


  Entre los personajes que sí fueron creados para el cine están La Sombra Vengadora, El Vampiro, El Fantasma Blanco, El Ángel, El Avispón Escarlata, Los Leones del Ring, Los Jaguares, Neutrón o Caronte, y a partir de ellos surgieron luchadores auténticos que emularon a los personajes en diseños de máscaras y equipo. Rayo de Jalisco luchó originalmente con el nombre de Doc Curtis, pero después tomó el de El Rayo de un amigo que lo había usado sin suerte. Todo el atuendo se lo fusiló sin ninguna pena (invirtiendo la dirección de los rayos en mallas y máscara) del personaje del cine La Sombra Vengadora, de la cinta del mismo nombre dirigida por Rafael Baledón. Fernando Osés (con apoyo de Eduardo Bonada en algunas tomas) estaba debajo de la careta para las faenas luchísticas y Armando Silvestre como galán de saco y corbata.


  Otro personaje de esencia fílmica fue Superzán, lanzado en el cine mexicano con la pomposa Superzán. El Invencible (Federico Curiel, 1971). El hombre bajo la capucha era el fisicoculturista veracruzano Alfonso Mora, quien lo fue gracias a la recomendación de Tinieblas, primer candidato para encarnarlo. Superzán pasó de la pantalla al ensogado, pues se hizo luchador profesional. Como gran espaldarazo en su debut fílmico se incluía la aparición especial de Los Campeones Justicieros, con esta alineación: Tinieblas, Rayo de Jalisco, El Rostro, El Fantasma Blanco y Aníbal. Los encapuchados sólo aparecían para un extraño encuentro luchístico de cinco frente a cinco. A este film le siguieron los menos afortunados Superzán y el niño del espacio (Rafael Lanuza, 1972). El gladiador intervino en otro par de largometrajes: El robo de las momias de Guanajuato (Tito Novaro, 1972), con Mil Máscaras, Rayo de Jalisco, y Blue Ángel; El investigador Capulina (Gilberto Martínez Solares, 1973) y La mansión de las siete momias (Rafael Lanuza, 1975) con Blue Demon y Manolín.


  El cine dio también para que un sacerdote se enmascarara como Fray Tormenta, inspirado en la cinta El señor Tormenta (Fernando Fernández, 1962); como en la trama de la película, él sostenía un orfanato con sus actuaciones en el ring, lo que ejemplifica la entrañable relación del cotidiano mexicano con la lucha libre. Fray Tormenta impulsó el desarrollo de muchos niños sin hogar; formó profesionistas y también a varios luchadores, ya que su casa hogar cuenta con un cuadrilátero profesional para entrenar. El Señor Tormenta era Eric del Castillo, pero el que sudaba el enlonado era Ray Mendoza, quien también dobló a Julio Aldama, el amigo del presbítero que subió al ring para hacerle el quite cuando el sacerdote tuvo que abandonar el ensogado por una lesión. Del orfanato de Fray Tormenta surgió el popular luchador El Místico, hijo del Dr. Karonte, luchador que también sampleo nombre fílmico. En la película El Enmascarado de Plata (Ramón Obón, 1952), Enrique Llanes interpreta al temible enmascarado homónimo, cuyo jefe era el autodenominado El Tigre (Luis Aldás bajo la careta), mientras que El Médico Asesino salía con su equipo tradicional (y era Cesáreo Manrique, el legítimo luchador). En Los Campeones Justicieros (Federico Curiel, 1970) Gran Markus se puso el equipo de El Médico Asesino, y dobló también a Tinieblas en algunas secuencias de acción. Por su parte Roberto Cañedo se encapuchó en Las luchadoras vs El Médico Asesino (René Cardona, 1962). René Copetes Guajardo y Karloff Lagarde salen con las tapas (inventadas para el cine) de Ángel y Satán en Los endemoniados del ring y La mano que aprieta (díptico de Alfredo B. Crevenna de 1964). Jorge Rivero se encapuchó como El Enmascarado de Oro en El asesino invisible (1964) de René Cardona. Rivero también se puso capucha junto a Rogelio Guerra y Eduardo Bonada (el primer Huracán Ramírez) para las cintas Los Leones del Ring y Los Leones del Ring vs la cosa nostra (Chano Urueta, 1972). En Santo vs los villanos del ring (Alfredo B. Crevenna, 1966) salen los luchadores Felipe Ham Lee y El Nazi con capuchas que los definen como los enmascarados Negro y Gris, efímeros personajes aliados al de plata.
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  –¿Y ése quién es, Demon?.

  –Es el director, Santo.

  –Ah caray. Pensé que era la momia.
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  La ensalada completa: Lorena Velázquez de técnica, un second encapuchado y refereando Shadito Cruz, padre de los maravillosos Brazos y mentor del mítico Canek. Todos en Las luchadoras vs El Médico Asesino (René Cardona, 1962).


  



  En la serie de películas de Neutrón, El Enmascarado Negro, la máscara pasó de Wolf Ruvinskis a Julio Alemán, como indicaban las complicaciones de la trama, pero “el auténtico” era Wolf. Armando Silvestre era el Doctor Caronte, pero siempre que estaba enmascarado como tal le doblaba la voz Narciso Busquets. Fue un exceso que Ruvinskis se enmascarara como Caronte para engañar a sus zombies y también Busquets hablara por él. Wolf fue asimismo el fantástico encapuchado El Vampiro, en la grandiosa El ladrón de cadáveres (Fernando Méndez, 1956).


  Mil Máscaras es una creación de Valente Pérez, célebre articulista y formador de talentos que desde el seno de la revista Lucha Libre lanzó a varias figuras. Tanto Mil Máscaras como Tinieblas salieron de esa publicación, tras iniciar su conexión con el público con columnas de intercambio epistolar. Mil Máscaras, ex competidor de Mr. México, fue seleccionado de entre varios aspirantes, luego de lo cual se fue a Jalisco para formarse con el reconocido maestro de lucha El Diablo Velasco. Tinieblas, el afamado Gigante Sabio, superó en la elección a algunos luchadores de buena trayectoria pero sin su presencia atlética. Se afirma que entre los candidatos estaba el escapista Zovek, quien también pasó por el cine de encordado con La invasión de los muertos (René Cardona Jr., 1971) haciendo mancuerna con El Demonio Azul. Pérez fue también el creador de personajes que se volvieron luchadores históricos como Canek y Fishman. El Hombre Pez sólo luchó para la pantalla grande (La furia de los karatekas, Alfredo B. Crevenna, 1982; y Lucha a muerte, Juan Fernando Pérez Gavilán, 1992), mientras que Canek, quien para muchos especialistas ha sido el mejor peso completo mexicano de la historia, hizo un papel secundario al lado de Rafael Inclán en El Mofles II (Javier Durán, 1992). Se ve también a ambos luchadores en algunas acciones de La llave mortal (Francisco Guerrero, 1990).


  El Multifaces debutó en el cine con la cinta Mil Máscaras, de Luis Enrique Vergara, en 1966. La filmografía de Don Personalidad suma varios títulos famosos como Las vampiras (Federico Curiel, 1967), Enigma de muerte (Federico Curiel, 1967), Los vampiros de Coyoacán (Arturo Martínez, 1973), La verdad de la lucha (Fernando Durán, 1988) y La llave mortal (Francisco Guerrero, 1990), además de las dos que hizo con El Santo y Blue Demon: Las momias de Guanajuato (Federico Curiel, 1970) y Misterio en las Bermudas (Gilberto Martínez Solares, 1977). Mil Máscaras coprodujo sus últimas películas y realizó un secundario en apoyo a El Hijo del Santo en Frontera sin ley (Rafael Pérez Grovas, 1983).


  Tinieblas hizo su presentación fílmica en Los Campeones Justicieros (Federico Curiel, 1970). El Gigante Sabio es justamente considerado entre las incógnitas “de leyenda”, aunque curiosamente nunca estelarizó una película en solitario, como sus colegas. Su última aparición cinematográfica la hizo en La furia de los karatecas y El puño de la muerte (Alfredo B. Crevenna, 1982), cintas rodadas en forma simultánea y confundidas con frecuencia que fueron el último legado fílmico de El Santo. La verdadera fama alcanzaría a Tinieblas con sus intervenciones en la televisión y los cómics.


  Huracán Ramírez fue un personaje concebido para el celuloide por el cineasta Joselito Rodríguez. El éxito taquillero lo volvió real en los cuadriláteros. En la primera cinta Huracán Ramírez (Rodríguez, 1952) fue encarnado por Eduardo Bonada, pero a partir de ahí el hombre bajo la máscara fue Daniel García (sin la máscara era el actor David Silva), quien había luchado previamente como El Buitre Blanco y Chico García. Bonada renunció al personaje y García lo catapultó a grandes dimensiones más allá del cinematógrafo, ya que fue un gran luchador. Sus diferencias con los hermanos Rodríguez fraccionaron a esa figura en clones bastante deslucidos, pero García, protegido por don Rafael Barradas, el entonces secretario de la Comisión de Box y Lucha del Distrito Federal, pudo preservar sus derechos sobre el nombre de Huracán Ramírez. El acuerdo con los Rodríguez concluyó que él sería Huracán en la lucha y ellos dispondrían del personaje en otros escenarios, incluido el cine.


  No se puede apreciar el cine de luchadores sin reconocer sus códigos, que son los mismos que rigen los encuentros de lucha libre. El público que entra a la arena sabe que el luchador que aplica un castigo no pretende fracturar al adversario, pero asume su parte del espectáculo desde la pasión, el anonimato y las posibilidades que otorga la butaca, como si todo lo que observara fuera una confrontación de últimas consecuencias. Eso permite que la lucha libre funcione. La responsabilidad como crítico de cine es analizar y digerir el género bajo los mismos preceptos. Uno sabe que los vampiros son de plástico, pero sin complicidad no se completan la trama o la lucha. No hay análisis tibios, sino un entendimiento consecuente de las particularidades (que son únicas) del cine de luchadores, una concesión asumida que permite entender sin dejar de disfrutar.


  A las leyendas del pancracio fílmico corresponde una sección aparte entre las glorias nacionales del cine. Muchos grandes actores han sido penosa e injustamente olvidados, algo que nunca ocurrirá con las escafandras de seda de los cuadriláteros, las incógnitas denifinitorias del heroísmo mexicano.


  PRESENTE POST MORTEM DEL CINE DE LUCHADORES


  



  José Xavier Návar


  



  La llegada del color (la mayoría de las veces deslavado), la repetición del mismo soundtrack (con torturante música de organito Lily Ledy, xilófonos alternativos, cuando no monótono jazz de bar, que nunca terminaba) y la aparición de una nueva fauna de enmascarados, que no tendrán el peso ni la estatura de la vida y hazañas del Santo (que libra su última batalla cinematográfica en 1981 contra la temperamental y voluptuosa Grace Renat, en la dupla de acción y humor involuntario La furia de los karatecas y El puño de la muerte), son los síntomas con que entra al quirófano el cine de luchadores, herido de muerte por agotamiento en los tempranos años setenta.


  El uso y abuso de las fórmulas del género que no son “acción, acción y más acción” –como alguna vez diría el Enmascarado de Plata–, sino delirio, humor involuntario, ingenuidad y ramplonería a granel –con barniz de aventura, thrillers cándidos (cuando no fantásticos) e interminables combates luchísticos– hacen que el genuino invento mexicano de fama internacional, luego de salir del hospital, se mueva durante las tres décadas siguientes como un Frankenstein de laboratorio; es decir, dando tumbos entre la repetición y el reciclaje de lo mismo con la sola excepción de La leyenda de una máscara (1989), de José Buil, autor también del irreverente, crítico y divertido mediometraje paródico Adiós adiós ídolo mío (1982), con el que por poco le aplica la de “A caballo”, el original Rodolfo Guzmán Huerta, porque “sabes qué manito, ya me dijeron que me sacaste gordo”.


  Surgido en el 52 con El luchador fenómeno, Huracán Ramírez, La bestia magnífica y El Enmascarado de Plata (aunque con antecedentes formales en 1938 con Padre de más de cuatro, de Roberto Oquigley), el cine de luchadores da el primer signo de alarma en 1968, cuando Santo, El Enmascarado de Plata se enfrenta al Campeón del Humorismo Blanco, Gaspar Henaine en Santo contra Capulina. Después en los setenta ni Los Campeones Justicieros (un fraudulento Médico Asesino, la original Sombra Vengadora, Mil Máscaras y Tinieblas, comandados por el original Blue Demon), lo pueden salvar. Mientras tanto, El Santo sigue combatiendo contra nuevos peligros del más allá y el más acá, poniendo en su lugar a hijas mexicanas de Frankenstein, asesinos de otros mundos raros, momias guanajuatenses, bestias del terror, lobas de diferentes razas, terrores fronterizos, secuestradores, mafiosos, mujeres vampiro recicladas en horror-color y, haciendo pareja con el boxeador Mantequilla Nápoles, protagoniza hasta una venganza contra La Llorona... Cuando no se da abasto haciéndole casi su trabajo a la Interpol, al fbi o a la Policía (per)Judicial, acepta aliados de segundo crédito en la pantalla como Blue Demon, el único que en la vida (i)real lo derrotó en el ring siempre que quiso, en mano a mano (de ahí –para que aprenda– siempre el segundo crédito en sus películas).


  La primera gran camada del cine de luchadores: Huracán Ramírez (Daniel García), El Médico Asesino (Cesáreo Manrique) surgidos del pancracio (descontando a El Santo, que es punto y aparte en el Cine de Luchadores, aunque seguido muy de cerca por Blue Demon y Mil Máscaras), así como los creados ex profeso para el cine como La Sombra Vengadora (Fernando Osés), El Vampiro, de Ladrón de cadáveres (interpretado Wolf Ruvinskis), El Señor Tormenta (que primero es Eric del Castillo y luego Julio Aldama y apechugando por ambos en el cuadrilátero el luchador Ray Mendoza, papá de la dinastía de los todavía vigentes Villanos). Así las cosas, Neutrón, El Enmascarado Negro (es Wolf again), El Ángel (un Crox Alvarado de doble personalidad, porque también era El Pinacate en La Maldición de la momia azteca, hasta que el Dr. Krup lo desenmascara para quitarle lo sabroso). El Tigre Universitario, del serial de Chano Urueta, Los Tigres del Ring, se repartirá el crédito inventado por el cine –a lo largo de sus doce episodios– entre Crox Alvarado y Rodolfo Landa; e incluso el villano Dr. Caronte (uno de los pocos personajes que nunca luchan en un ring, personificado por el actor Armando Silvestre) desaparecen a tiempo y sin quemarse a colores.
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  “¡Que no soy chofer del Avispón Verde!” Ruvinskis encarnando a un personaje vital del género: Neutrón. El Enmascarado Negro.
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  Una muestra de los méritos fotográficos del serial de Neutrón, obra de Fernando Colín, cinefotógrafo de muchos títulos del género.


  



  Un poco antes, otros inventos del cine como La Sombra Blanca (Félix González), Ángel (Karloff Lagarde) y Satán (René Copetes Guajardo), en un desesperado intento por forjar ídolos en el celuloide, pasan de largo con más pena que gloria. La cotización de máscaras nuevas, elemento primordial de los justicieros del género, sufre una devaluación considerable a partir de los años setenta. Una cadena de luchadores enmascarados fracasa, mientras que la capucha plateada de El Santo sigue siendo la única que deja dividendos y da trabajo a la industria fílmica mexicana, como ninguna (Rodolfo Guzmán Huerta fue tan querido dentro de la industria del cine gracias a que no sólo le dio trabajo a muchos, sino que en tiempos de crisis hasta sostuvo una buena parte del cine mexicano con sus películas).


  En este sentido hay que obviar a Los Leones del Ring, Los Jaguares (no confundir con el grupo del chamán Saúl Hernández) y El Enmascarado de Oro (Jorge Rivero, estrella de la cinta El Asesino Invisible) de entre todos los que se vuelven relevos australianos intrascendentes.


  Cuando las fuerzas del mal parecen no dar ya de sí, sobre todo cuando ya no se le puede sacar partido a las exprimidas familias de Frankenstein y Drácula; cuando el elemento extraterrestre, doblegado por topes supersónicos, candados asesinos y patadas voladoras, huye rápidamente en sus naves para alejarse de la Tierra (y del Santo y Blue Demon); cuando los hombres lobo y las lobas se convierten en razas cinematográficas en peligro de extinción y las momias mexicanas ya no pueden más por excederse en el kilometraje, el plateado libra su mejor batalla internacional en Santo contra el Dr. Muerte (1973), de la que diría el propio Santo: “Ésa es mi mejor película: hubo producción y dinero, no como cuando filmaba en Haití, con tres pesos.” Mientras tanto el género busca una salida desesperada y nuevos argumentos para las mismas máscaras, en un relevo que casi se antoja imposible.


  El melodrama casi lacrimógeno llega al relevo en Una rosa sobre el ring (1972), en donde los luchadores son además de humillados, enfrentados entre sí en luchas mortales por empresarios sin escrúpulos. Ese mismo año Huracán Ramírez (hijo) hace alianza con una vulcanizada monja negra; Superzán llega del espacio y ni Jaime Maussán lo toma en serio. Los Leones del Ring (Jorge Rivero y Rogelio Garza) rugen, pero no muerden, y hasta la cosa nostra se ríe de ellos mientras que, no precisamente enmascarados sino justicieros alternativos al cine de luchadores, un chicano justiciero y el hijo de Alma Grande quieren aunque sea las migajas del género.


  En 1977 el Cine de Luchadores por poco y recibe el tiro de gracia cuando al director Gilberto Martínez Solares se le ocurre desaparecer nada menos que a Santo, Blue Demon y Mil Máscaras en Misterio en las Bermudas y, de hecho, ¡los desaparece! y, como para que no haya la menor duda de la suerte de estos tres héroes, nos muestra una explosión nuclear que parece la responsable de que se los haya cargado –metafóricamente– el payaso (y no precisamente Coco Rojo, que por entonces ni existía). Dos años después de la desaparición de El Santo y aliados en las Bermudas, éste aparece, y más que en una aventura fronteriza (Santo contra el terror de la frontera), lo hace en casi un musical, porque ya mero y Gerardo Reyes y Carmen del Valle, de tanto cantar, lo sacan por cuerdas. Lo mismo le pasa en Santo contra el asesino de la televisión, donde son más las canciones que lo que le gustaba a Rudy Guzmán: “¡Acción!, ¡Acción! y más ¡Acción!”, no importando que no hubiera primero “¡Cámara!”.


  En 1981 dos poderosísimas razones esgrimidas por Grace Renat retiran al Santo de las películas, más que los golpes de karate que le propinan en La furia de los karatecas (o El puño de la muerte).


  Más tarde, en 1988, el Mil Máscaras, que actúa como idem en La verdad de la lucha, lleva las cosas al extremo actuando ¡con y sin máscara! (lo mismo que su hermano, Dos Caras) en está cinta “de denuncia”, La verdad de la lucha, en la que un malévolo Noé Murayama personifica al empresario transa y gandalla que explota sin empate y sin indulto al gremio de luchadores, orillándolo a la muerte. La cinta, dirigida por Fernando Durán con argumento del Dragón I (Mil Máscaras) y Carlos Valdemar, congrega la mayor cantidad de luchadores: Herodes, Enrique Vera, Scorpio, Pirata Morgan, Baby Face... y máscaras que individualmente nunca hicieron nada en el cine de luchadores como Fishman, Solar, Villano III y un Canek que tan sólo figura en la filmografía del género por su actuación en El Mofles II.


  En la película Chanoc y El Hijo del Santo contra los vampiros asesinos (1981), el original Santo, el Enmascarado de Plata, le da la alternativa a su hijo. El relevo generacional se convierte dos años después en El Hijo del Santo en la frontera sin ley, que se exhibe con más pena que gloria. Octagón y Atlantis en la revancha (1991), que a pesar de llevar en los roles estelares a dos de las más cotizadas máscaras del pancracio de ese momento no tuvo éxito a la hora de la verdad en la taquilla, como suerte de último grito, relevo generacional e invento de la tecnología: el Beta, seguido del vhs.
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  En una esquina Wolf Ruvinskis, el hombre que fracturó a El Santo (es neta); y en la otra Jesús Murciélago Velázquez, quien fue el primer enmascarado mexicano.


  



  Para colmo, el “Osama Bin Laden de la critica mexicana de cine” Jorge Ayala Blanco le aplicó (a propósito de la merendada que le da a la película La llave mortal, Francisco Guerrero, 1990) tremenda plancha al género en su libro La eficacia del cine mexicano (Editorial Grijalbo, 1994), donde no baja a los luchadores de “múeganos” al afirmar que: “el originalísimo cine de luchadores murió de inanición imaginativa y de congestionado desaire masivo, hace aproximadamente una década. Sin duda, fue el género dominante en nuestro cine popular durante más de un cuarto de siglo, el de mayor inventiva cándida, el de mayor indigencia expresiva y mayor arraigo espontáneo. Ya cumplió, ya rindió, completó su ciclo y ya está fechado (1952-1981)”. Con esto, Ayala le aplicaba un golpe bajo a manera de epitafio; sin embargo el cine luchadores no murió ahí.


  Es el momento –debió pensar el Santito– de revivir la leyenda de su señor padre, fenómeno irrepetible de la lucha, las historietas lanzadas por José G. Cruz y el cine, cuando hizo Santo: La leyenda del Enmascarado de Plata: El Hijo del Santo (1992), que produjo la esposa de este último, Gabriela Obregón, con distribución de Videocine. El resultado fue de pena ajena (sin considerar los éxitos de la taquilla y las ventas en video) con la dirección y un blandengue guión de Gilberto de Anda (si hubiera dirigido alguien conocedor del género como Pepe Buil otro hubiera sido el resultado, y a lo mejor, al menos cinematográficamente hablando, la carrera del vástago y mercadólogo del plateado hubiera tomado un rumbo más idóneo que el que acabó tomando.


  En 1999 mientras el filme Santitos (de Alejandro Springal), evoca al pancracio desde la máscara y el llaveo practicado por Alberto Estrella, La Semana de Cine Fantástico y de Terror de San Sebastián (España) tiene el dudoso honor de presentar el padrísimo fanzine 2000 Maniacos, que en su número 22 abre las puertas del infierno para ofrecer a los adictos al cine de luchadores y sus figuras mitológicas “Un espeluznante, chascarrilloso y chingón… especial México superloco y cabrón.” El menú de cantina freak dirigido por Manuel Valencia (con diseños y maqueta de Álex Cinéfilo) abre con los terrores mexicanos de Guillermo del Toro, de cuyo psicotrónico personal azteca se desprenden en superlibre: La Llorona, Juan Bustillo Oro (El fantasma del convento), Fu-Manchú, Fernando Méndez (Ladrón de cadáveres), El Santo, La Momia Azteca, Blue Demon, Rafael Baledón (El hombre y el monstruo), Rogelio A. González (El esqueleto de la señora Morales), Roberto Gavaldón (Macario), Benito Alazraki (Muñecos infernales), Miguel Morayta (La invasión de los vampiros), Chano Urueta (de cuya filmografía menciona El espejo de la bruja y El barón del terror, olvidándose –¿Qué pasó Memito?– de Los Tigres del Ring, e ¡imperdonable! el serial de El jinete sin cabeza), Carlos Enrique Taboada (completo), Claudio Brook (hasta su filme Cronos) y uno de los más prolíficos –si no el que más– directores de cine de luchadores: René Cardona. Un epílogo psicotrónico incluye al mismísimo Kalimán.
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  Nadie conecta un derechazo limpio en zafarrancho donde La Sombra Vengadora parece interceptar un cargamento de fayuca.


  



  El mismo número se convierte en confidente del lector en un abezetadario de un “México lindo y superloco” firmado por Carmen Eliza Gómez y Pablo Herrantz, que recorren algunos hitos imprescindibles llamándolos por su nombre de pila, y no por el personaje (Blue Demon, Mil Máscaras…), de los que sólo no se mencionan, entre cerca de los 50 más fantásticos y psicotrónicos, los ya citados por Del Toro. Más adelante, dentro de las “Diez razones para ser abducido por El Fantástico Mexicano”, dentro del guacamole remix, la número siete está dedicada al Cine de luchadores (como un producto típicamente mexicano). “No son súper héroes, pero como sí lo fueran. Practican lucha libre profesionalmente y combaten al crimen al mismo tiempo –eso sí– no se quitan la máscara ni para dormir.”


  Con una llamada de atención que dice: ¡Cocinados en México, vienen muy picantes! ¡Trágatelos todos cabrón! se pasa a los Frijoles Tóxicos, de los que son cosecha especial La Sombra Vengadora, Los autómatas de la muerte (de la serie de Neutrón), Santo contra los zombies, El rey del crimen, Blue Demon contra el poder sátanico y Santo contra la magia negra.
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  Julio Aldama como César Mora en el díptico de El Señor Tormenta. Con él varios ases del ensogado como Rey Mendoza, Sugi Sito, Juan Garza y El Murciélago Velázquez. “¿Qué me ves, güerita?”


  



  Eduardo de la Vega Alfaro, biógrafo de Fernando Méndez, firma “De vampiros y otras criaturas de la noche”, con las cinco del etiquetado “Maestro del cine de horror tex-mex”, de las cuales se rescata para documentar el pancracio, Ladrón de cadáveres. Pablo Herranz –tequila de por medio– hace que el estadounidense Brian Moran (editor de Santo Street) suelte la sin hueso (como en las películas de Juan Orol) y diga todo lo que sabe del loco mundo de los luchadores mexicanos en el artículo “I Love Wrestling Women and Aztec Mummies”.


  Tecnología mediante, el cine de luchadores ha transitado del ring al video y de éste al dvd, de ahí que en un especial de este tipo no pudiera faltar un recuento del género firmado por el que esto escribe como “Hostias en el cuadrilátero”, mientras que Mauricio José Shwartz explora una perspectiva psicológica de los luchadores mexicanos de Santo a Súper Barrio en “La insólita leyenda de una máscara”. Por supuesto, tampoco falta el encuentro de 2000 Maniacos contra El Santo –el luchador más cool– a cara descubierta que sostiene un mano a mano con Rubén Sano (Larga vida al rey de los mamporros), que se incluye completo en este libro. Finalmente, entre otras toxicidades (La invasión de las mujeres mex-atómicas, 10 Claves para ser chica Santo, Novias de Quetzalcóatl y Lupitas atómicas, se llega al final con El México a colores y su fantafabuloso mundo de posters de la más grande colección existente, desde Arlington, Texas, donde vive Rogelio Agrasánchez (su dueño) para el mundo, al margen de citas con guacamole, webs con frijoles radioactivos y una bibliografía con chiles de nuestro mad Mex.


  Tienen que pasar ocho años para que El Hijo del Santo haga un nuevo intento para revivir el cine de luchadores con la película Santo El Enmascarado de Plata: Infraterrestre, de Alfredo Molinar, que según César Huerta reportó en su momento, la trama “gira en torno a una serie de secuestros misteriosos que obliga a la Dirección General de Seguridad Nacional a buscar la ayuda del Santo” (imaginamos que los busca en los Mausoleos del Ángel, donde reposan sus sagrados restos, porque el único y auténtico Santo murió en 1984...) Los de Seguridad Nacional se preguntan ¿El Santo?, y ellos mismos se responden: ¡Pero si Guzmán Huerta se fue en el 84!; se dan cuenta de su error y corrigen, recurriendo a su hijo para detener al villano de la cinta, Durango Sarmiento, interpretado por Luis Felipe Tovar en el papel de falso policía y líder de las minoritarias fuerzas invasoras (entre las que figura Blue Panther, de pena ajena) que, de haber vuelto a interpretar en esta cinta al comandante Elvis Quijano (el de Todo el poder), el Santito con todo y que su bmw vuela en medio de churriguerescos efectos especiales, no se la hubiera acabado.


  Al empezar el nuevo milenio, y ya sin el original Enmascarado de Plata (Rodolfo Guzmán Huerta), no falta quien se ponga la máscara plateada, sin importar demandas y juicios. Así, en el 2001 Jeff Moffet se convierte en el –por única vez– nuevo Enmascarado de Plata de (sobre)peso completo en un film de Lee Gordon Demarbre. Su misión: investigar la desaparición de las lesbianas en el mundo, y no dejar que una raza de vampiros comercialice con ellas un filtro solar para que dejen la vida loca nocturna.


  Entre 2002 y 2004 el Cine de Luchadores reposa plácidamente en el panteón del olvido. Las pocas películas que lo evocan responden más a la nostalgia por las viejas y divertidas cintas kitsch viradas al camp que están pasando lentamente del video al dvd, más que por intentos dignos o, por lo menos, interesantes por revivirlo. Ni Matando cabos, ni Nacho libre, la verdad, hacen mucho por el que tuviera en el arranque de los cincuenta su mejor época. Sin embargo, cual inesperado tope supersónico la fracción gay sale del clóset y se sube al ring con dos verdaderas curiosidades inscritas en el género del cine de luchadores (pero en su acepción xxx): La putiza y su secuela, La verganza, que resuenan y van resonando hasta los más recónditos estertores del culto en dvd.


  Los intentos casi undergrounds (una nueva película de El Hijo de El Señor Tormenta: Sangre en la arena, filmada en 2006 en Guadalajara por los hijos de Julio Aldama con muchos ases del pancracio, que funciona a manera de homenaje al viejo Cine de Luchadores) se quedan solamente en el electroshock para revivir al muerto. Sin embargo sigue latente su fenómeno, a tal grado que Discovery Channel viene a filmar –dos años antes de la tormentosa nueva película sobre Tormenta (Jr.)– al D.F. un documental, que pasa regularmente en Discovery Civilization, sobre el Cine de Luchadores y su figura más representativa: El Santo.


  Sin embargo, como cada vez es más difícil acceder a la pantalla grande y por ende al cine, el género, cual vampiro al que le remueven la estaca, se comienza a mover en el terreno de lo digital con unos dvd que si bien no salen completamente del underground, sí por lo menos se hacen notar en la transición del videohome al dvd. Cintas como El Charro de Tacubaya (que rescata a la que fuera Reina del Fantástico Mexicano, Lorena Velásquez, y a mi querido Fiscal de Hierro, don Fernando Almada), El campeón y sus amigos y El luchador implacable, protagonizadas por Dos Caras Jr., y un reciente documental hispano: Tres caídas, de Nacho Cabana, hacen cruzar los dedos a los fanáticos. Atlantis, que ya ha cumplido un cuarto de siglo fajándose como los buenos arriba del ring, hace su modesta aportación al género con la película Atlantis al rescate, donde –aparte de aplicar la atlántida y otras llaves– hace labores ecológicas a favor de los delfines (que ya quisieran Maná, Jaguares y hasta ecologistas de ocasión y marketing de último segundo como el Santito), que lo acreditan con Greenpeace, aunque en Estados Unidos lo acusen de dumping comercial.


  Asimismo aparece una saludable andanada de programas televisivos sobre cadáveres exquisitos de culto: El Murciélago Velázquez, El Cavernario Galindo (y esperemos que no tarden los de Wolf Ruvinskis, Crox Alvarado y Nathanael León Frankenstein), documentales sobre mitos y leyendas, Historias engarzadas (Santo) y programas como La historia detrás del mito (como el dedicado a Huracán Ramírez) de este cine que se mantiene vigente como la mesa de fanáticos que más aplaude en televisión abierta, lo mismo que por el canal De Película y por un mal necesario (el mercado bucanero) que lo clona en dvd porque tiene una tan inusitada como emocionante demanda; además de los artículos nostálgicos de puntual recordatorio de una época –“De dos a tres caídas: 35 años de Cine de Luchadores”, de Mauricio Matamoros, en Rolling Stone, núm. 53 de marzo de 2007– incluyendo hasta ficheros de Cine de la Lucha Libre Mexicana (“Los Expedientes Secretos del Cine de Luchadores” donde el habilidoso Killer Film, aplicando la ley del menor esfuerzo, casi da gato por liebre) mantienen vivas las esperanzas de un regreso digitalmente mejor, aunque no vendría nada mal rezar, cruzar los dedos y unas cuantas veladoras.


  Los últimos rumores del género en Internet (You Tube mediante) son tan ambiguos como excéntricos y pirados: una Momia Azteca (que no es el original Popoca, sino a juzgar por sus facciones más bien parece un pariente teotihuacano de Eddie, la mascota de Iron Maiden), dizque con producción de Warner Brothers, y parafernalia conchera de danzantes del Zócalo, mantiene a raya con tremendo cuchillo ¿cebollero? de obsidiana a un Mil Máscaras encadenado en una película de pura finta fotográfica, mucho ruido y pocas nueces digitales, que ni se sube a la pantalla grande, ni se trepa al dvd. El multifaces ya en horas extra anda filmando otra (Mil Máscaras héroe, mezcla de acción viva con animación manga) en la que, corre el rumor, tendrá mil alfombras (incluida la negra del barrio bravo). Desde la tercera cuerda de la insistencia y producción Región 4, Julio Aldama (hijo) le apuesta su resto de ganas, buenas intenciones y producción hasta donde alcance a un enmascarado de perfil medio y discreto en la última (¿y ya de veras nos vamos?) película que queda registrada en el 2008: Máscara Sagrada vs la mafia del ring.
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  FILMOGRAFÍA TOTAL DEL CINE DE LUCHADORES


  



  1938


  Padre de más de cuatro


  



  DIRECTOR: ROBERTO O’QUIGLEY

  REPARTO: LEOPOLDO EL CHATO ORTÍN


  



  Leopoldo El Chato Ortín estelariza esta cinta que prácticamente no forma parte de ninguna de las filmografías de luchadores conocidas, con excepción de la de Federico Arana y Mario Paniagua en sus imprescindibles tomos de Máscaras y Luchadores. La trama no tiene como eje central la lucha libre, pero lo interesante para el género pancracístico es la inclusión de luchadores en el primer recinto de la Arena México (que había sido previamente la Arena Modelo y actualmente es el estacionamiento de “La Catedral”, la actual Arena México), de Salvador Lutteroth, fundador de la Empresa Mexicana de Lucha Libre, es decir, del Consejo Mundial de Lucha Libre, que es la locación de las acciones de lucha; de manera que esas escenas son ahora casi un documento audiovisual de archivo. Más allá de la aparición incidental del deporte espectáculo, es disfrutable el trabajo del Chato Ortín (padre de Polo Ortín), uno de los que pusieron los cimientos del cine mexicano, aunque el suyo no figure entre los apellidos de relumbrón. RC
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  1949


  No me defiendas compadre


  



  DIRECTOR: GILBERTO MARTÍNEZ SOLARES REPARTO: GERMÁN VALDÉS TIN TAN (TIN TAN), ROSITA QUINTANA (BEATRIZ), MARCELO CHÁVEZ (MARCELO), JUAN GARCÍA (DE LA COLINA), WOLF RUVINSKIS (EL ENMASCARADO)


  



  Tin Tan, pitcher del equipo de béisbol de la penitenciaría, sale libre, y vestido de pachuco se va a buscar a su compadre Marcelo, un “tinterillo” transa (“Se dan clases de canto y se resuelven amparos” dice un letrero en su casa). Lee a Supermán –“Qué bien me cae este Supermen, pero me cae mejor Tarzán”, comenta. De la Colina, un promotor de lucha libre, le da a Tin Tan su coche para que se lo cuide, pero se queda dormido y le roban las cuatro llantas, por lo que acaba en la delegación, y al verse obligado a pagar, su vecina, la guapa Beatriz, salda su deuda y le consigue trabajo como mesero en un restaurante de lujo, donde provoca varios desmanes y hace enfurecer a una pareja de sadomasoquistas (los debutantes Ruvinskis y Nazira de Tello, quien no es sino la guapa tabasqueña Leticia Palma en su primera película). Lo despiden, y lo contratan como detective en una tienda; por culpa de dos ex presidiarios rateros (Pascual García Peña y Joaquín García Borolas) termina de nuevo en prisión. Al salir se entera de que han embargado a Beatricita y De la Colina quiere aprovecharse. Marcelo va a enfrentar al Enmascarado, pero aterrorizado ante la posibilidad de subirse al ring, se pinta la cara y finge tener viruela negra, por lo que Tin Tan se ve obligado a enfrentar al campeón mundial de peso medio, que no es otro sino el salvaje del restaurante. No me defiendas compadre tiene el mérito de ser la segunda película de cine mexicano que utiliza el elemento de la lucha libre. Tin Tan, su realizador y guionista de cabecera, Gilberto Martínez Solares, y Juan García El Peralvillo, plantean aquí varias situaciones que utilizarán en El rey del barrio, filmada pocos meses después, como la muchacha honesta y buena que cuida a una tía enferma, y en obras posteriores la cárcel o el béisbol (El revoltoso, El vizconde de Montecristo, Tin Tan en La Habana). No obstante, lo que resulta fabuloso es la secuencia climática de casi 20 minutos que se lleva a cabo en la arena de lucha libre, en la que Tin Tan, a quien anuncian como “Campeón de Santa Mónica, California”, hace toda una serie de acciones físicas muy cercanas a Harold Lloyd y a Chaplin para enfrentar la brutalidad del Enmascarado, a quien acaba venciendo. En una escena estupenda el luchador arroja fuera del ring a Tin Tan (en realidad un muñeco); en otra éste camina detrás de Ruvinskis, siguiendo sus pasos, y lo hace quedar como baboso. Al final, cuando Tin Tan parece agonizar, Beatricita le dice: “No me dejes pachuco, no te mueras pachuco”, en un filme en el que se aprecia tambien la presencia de la guapa desnudista y “exótica” estadunidense Turanda.


  



  PIQUETES A LOS OJOS


  Por cierto, 500 pesos fue el sueldo que cobró Ruvinskis por el encuentro de lucha libre frente a Tin Tan en un trabajo que marcó la relación profesional y amistosa entre el cómico y el luchador, quien se percató de la habilidad natural de Germán Valdés para las secuencias de acción física, que desarrollaro a las mil maravillas en decenas de filmes posteriores. RA
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  El Carnal Marcelo exhibiendo la gandalla “maniobra” que obligará a Tin Tan a debutar como gladiador de cuadrilatero.
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  1952


  La bestia magnífica


  



  DIRECTOR: CHANO URUETA

  REPARTO: CROX ALVARADO (DAVID, LA BESTIA MAGNÍFICA), WOLF RUVINSKIS, (CARLOS, DINAMITA), MIROSLAVA (MECHE)


  



  Acompañados por un elenco que incluye a celebridades de los encordados como Enrique Llanes, El Cavernario Galindo, Eduardo Bonada, Camilo Pérez El Bulldog, Fernando Osés y Guillermo Hernández Lobo Negro, los protagonistas Alvarado y Ruvinskis encarnan a dos amigos separados por una atractiva mujer, fatal e interesada (Miroslava), que les habla al oído y fuma cigarros con boquilla para demostrarle al par de nacos e ignorantes pero de buen corazón y alto espíritu deportivo, que se están llevando una rubia de categoría. Los héroes son dos jóvenes humildes que se preparan para convertirse en estrellas profesionales de la lucha libre y debutan en la Arena Coliseo alentados por Teresita (Irma Dorantes), una jovencita del barrio a la que ¡ah cómo le gusta darle a la planchada! (y no es albur). Durante sus difíciles entrenamientos despiertan el interés de un promotor y al mismo tiempo el de la ambiciosa hembra dueña del cabaret La Luciérnaga, quien se convierte en amante de uno y después del otro al sentirse despechada. Por supuesto, provoca el enfrentamiento de ambos, fuera y dentro del ring. Uno acaba afectado del cerebro y el otro paralítico.
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  Melodramón de fantásticas secuencias luchísticas y clímax crudo sin ninguna concesión.


  



  El primero gana el campeonato, pero enloquece por los golpes recibidos y muere, no sin antes reconciliarse con su amigo, quien se arrastra por la lona en el excesivo y delirante clímax final, atestiguado, entre otros, por esa pequeña leyenda del cine infantil mexicano: Ismael Pérez “El niño Poncianito”. Danielito Pérez Alcaraz, la estrella de la exitosa teleserie mexicana El club del hogar, aparece como locutor, y Consuelito Velázquez al piano, interpretando Qué divino y Chiqui chiqui. Se escucha también el Mambo en sax del maestro Dámaso Pérez Prado. Miguel Manzano, como el entrenador Aguilar, declara: “No hay peor enemigo que la mujer” ¿será...? RA
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  1952


  El Huracán Ramírez


  



  DIRECTOR: JOSELITO RODRÍGUEZ

  REPARTO: DAVID SILVA (FERNANDO), CARMEN GONZÁLEZ (LAURA),FREDDY FERNÁNDEZ EL PICHI (PICHI), TITINA ROMAY (MARGARITA), TONINA JACKSON (PADRE DE FERNANDO)


  



  El personaje de Huracán Ramírez, creado por Joselito Rodríguez, Juan Rodríguez y el hijo de éste, saltó del gimnasio al cine y luego a la arena de lucha. David Silva tuvo la oportunidad de subirse al ring con máscara, aunque en realidad las escenas de acción las desarrollaba el luchador Eduardo Bonada, en una saga fílmica que llegó a seis películas, dirigidas por Joselito Rodríguez e interpretadas las cuatro primeras por David Silva, Carmelita González, Titina Romay, Freddy El Pichi y La Tonina Jackson. A partir de la segunda se sumó al elenco –aunque en la primera ya aparecía de niño en brazos– Pepito Romay o José Romay, en el rol de Pancho Pantera, y Daniel García –fallecido en 2006–, que fuera antes El Buitre Blanco y Chico García, acabó convirtiéndose en el Huracán Ramírez en sustitución de Bonada; sus llaves favoritas fueron la corbata y la huracarrana (su creación).


  A Huracán Ramírez, le seguirían: El misterio de Huracán Ramírez, El hijo de Huracán Ramírez, La venganza de Huracán Ramírez, El Huracán Ramírez y la monjita negra, De sangre chicana y hasta un videohome: Huracán Ramírez vs los terroristas, ya sin Daniel García. En estas tres últimas David Silva ya no participó, y no por la lana, sino porque los argumentos eran de a tiro babosos. Huracán fue desde su nacimiento un personaje fascinante, empezando por su increíble máscara azul de grecas muy mexicanas. En la cinta David tuvo oportunidad de cantar con su propia voz los boleros románticos del compositor Gabriel Ruiz: Soberbia y Quiero más. La película resulta interesante no sólo por su afán de lanzar como ídolo fílmico a una figura que no existía, sino porque explota en términos de lucha libre los temas del típico melodrama familiar de los Rodríguez. David se disfraza de luchador para ayudar a su padre –La Tonina Jackson– en una chamba violenta que se ve recompensada con una saga de películas.


  De hecho, poco importan los problemas de la familia que encabeza esa genial mole del ring llamada Tonina Jackson; es un padre glotón que se impone en la arena pero que en su casa tiene que comerse sus conchas y campechanas a escondidas de su pequeña y regañona hija, interpretada por una genial Titina Romay. Incluso ella fue nominada para el Ariel de Mejor Actuación Infantil en un papel equivalente al de Chachita en Nosotros los pobres. Destaca tambien la estupenda fotografía de Jack Draper, estadunidense afincado en México y maestro de fotógrafos como Gabriel Figueroa.
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  Esta cinta parió una saga completa y también a un luchador histórico, el legítimo Huracán Ramírez (Daniel García). Abajo: Huracán Ramírez


  



  Asimismo, destacan la voz del inigualable cronista deportivo Mago Septién y la presencia de luchadores como Frank Butcher El Carnicero, El Bulldog y El Médico Asesino; pero sobre todo una serie de detalles realmente curiosos: en un extraño coqueteo argumental con el incesto, Anabelle Gutiérrez se enamora de su hermano, o sea David, sin saberlo, ya que éste porta la máscara del Huracán Ramírez. Asimismo aparece un Club Nocturno Batacazo donde pelean mujeres luchadoras. Finalmente se aprecia el tópico del físicoculturismo ligado a la homosexualidad con la pareja formada por el Bello Califa, un luchador afeminado que no quiere ni despeinarse, y su asistente.
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  nota: Reseña fílmica incluida en el libro

  David Silva. Un campeón de mil rostros,

  UNAM, México, 2007.


  



  PIQUETES A LOS OJOS


  



  El 17 de marzo de 1953 apareció en Cine Mundial la siguiente nota: ‘“En el departamento de Censura. Hay gente inepta dice Joselito Rodríguez a propósito del fallo que declara impropia para niños su película Huracán Ramírez. Tengo la obligación de lograr una película para mentes infantiles, porque en ella quise realzar un tema que sólo a los niños interesa, tanto así, que dejé que mi hijita participara en ella. En el Departamento de Censura de la Secretaría de Gobernación hay gente inepta. Yo quiero exhibirles esta película para que digan si es el Departamento de Censura quien tiene razón, o nosotros. Pero sí deberían prohibirla para adultos, porque no creo que ningún adulto tome en serio la lucha libre”’ (recontra sic). RA


  



  1952


  El bello durmiente


  



  DIRECTOR: GILBERTO MARTÍNEZ SOLARES

  REPARTO: GERMÁN VALDÉS TIN TAN (TRIQUITRÁN), LILIA DEL VALLE (JADE Y YOLANDA), WOLF RUVINSKIS (TRACATÁ Y DOCTOR HEINRICH WOLF), MARCELO CHÁVEZ (TICOTICO Y DON MARCELO)


  



  En 1952, en el área de la pirámide de Cuicuilco (y Ciudad Universitaria) –sin crédito alguno–, un par de arqueólogos descubre el cuerpo intacto de un hombre de las cavernas. El tiempo retrocede a la prehistoria para narrar la odisea del cavernícola Triquitrán, de la tribu de Flaquilandia, enamorado de la preciosa Jade con la que va a casarse. Ella es hija de Tico Tico, el panzonazo jefe de la tribu rival (Gordilandia), y es codiciada a su vez por el forzudo y agresivo Tracatá, quien con tal de comerse (en sentido literal) a la Jadecita, le administra en plena noche de bodas un brebaje a Triquitrán, quien se queda dormido (“No te duermas pachuco”, le dice ella). Sobrevienen un terremoto y una erupción volcánica y él queda sepultado en una cueva por diez mil años. Al ser descubierto, el cavernícola revive y es domesticado por Yolanda –idéntica a Jade–, hija del industrial Marcelo, pretendida a su vez por el Doctor Wolf, muy parecido a Tracatá. Un nuevo temblor hace que Yolanda recuerde, quizá, una vida anterior, y ella y Triquitrán se besan enamorados. Se trata de una de las más disfrutables comedias de Germán Valdés y un digno antecedente de Los picapiedra. La historia está repleta de chistosos anacronismos (“Güerita: una cebada al tiempo”), Lilia del Valle le dice a Tin Tan que canta “igualito a Frank Sinatra”, y vaya que Germán tiene oportunidad de lucir su modulada voz en una curiosa y hermosa melodía compuesta por él mismo, llamada Cavermango, que le canta a la chica y que pasa de un tono melancólico-romántico a una suerte de movida rumba con piano que dice así: “Si supieras, cómo me hace suspirar... tu encanto. Ya no sé, si soy hombre, o soy un chango... Será caverna moderna con luz y gas. Con calefacción interna por delante y por detrás. Tendrá su reloj moderno qué nos diga qué horas son. Tendrá tocadiscos, radio y también televisión...” Además de la presencia de la notable coreógrafa Gloria Mestre y del locutor Pepe Ruiz Vélez (el de Estrellas infantiles Toficos), El bello durmiente resulta curiosa e interesante por la nutrida presencia de varios luchadores del momento, quienes aparecen vestidos a la usanza prehistórica con taparrabos tipo Tarzán y falsas barbas y pelucas, llevando invitaciones, cocinando, o golpeándose entre ellos con piedras y garrotes: Eduardo Bonada, Tonina Jackson, Fernando Osés, Guillermo Hernández Lobo Negro, Mario y Sergio Llanes, Jack Parelli, Raúl Romero, Fuco Jiménez y Joe Silva, quienes aparecen en pantalla a menos de un mes de inaugurado oficialmente el género con la filmación de La bestia magnífica, primera cinta del cine de la lucha libre filmada en ese año de 1952. RA
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  “No me dejaron ser el solista de los Xochimilcas.”


  



  1952


  El fantasma se enamora


  



  DIRECTOR: RAFAEL PORTILLO

  REPARTO: GLORIA MARÍN(LAURA), ABEL SALAZAR (ARMANDO), RAMÓN GAY, ARTURO SOTO RANGEL


  



  Rafael Portillo se entrenaba para hacer La Momia Azteca y por vía de mientras filmó esta curiosidad precursora del cine del pancracio en la que la joven Laura y sus dos tías alquilan una vieja casona con la condición de no ocupar la habitación del dueño, el joven Armando, que se encuentra fuera del país. No obstante, la curiosidad de la joven es más fuerte, y es entonces cuando se sabe que Armando ha muerto en Brasil. Su espíritu empieza a ser visto alrededor de la casa, Laura se enamora de él y termina como entrenadora del fantasma en el cuadrilátero (según Federico Arana en Máscaras y luchadores, tomo II, donde hace relevo con Mario Paniagua). RA
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  El cartel parece publicidad de Gasparín, El Fantasma Amigable, pero más bien es trama de espíritus que pasan por el ensogado con entrenadora cachonda.


  



  1952


  El luchador fenómeno


  



  DIRECTOR: FERNANDO CORTÉS

  REPARTO: ADALBERTO MARTÍNEZ “RESORTES”, TITO JUNCO, BÁRBARA GIL, WOLF RUBINSKIS Y ÓSCAR PULIDO


  



  Es la primera cinta, formalmente hablando, de uno de los más genuinos inventos mexicanos: el Cine de Luchadores; es la que inicia el mito para, luego de muchas otras películas, desembocar en el culto. A Resortes se le aparece como una suerte de demonio de carnaval Wolf Ruvinskis, quien le transfiere sus dotes de as del pancracio, con las cuales el flacucho cómico se convierte en atracción luchística del cuadrilátero. Se trata de que Resortes gane una lucha estrella que no pudo ganar Wolf en vida, y así su alma pueda descansar. La fórmula esgrimida en El beisbolista fenómeno (también de Cortés) propone aquí una visión paródica de un género cinematográfico que apenas estaba naciendo en 1952, y del que luego se aprovecharían en otras películas Pompín Iglesias y Capulina.
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  El cómico y magnífico bailarín no sólo tenía que enfrentarse en la trama a peligrosos criminales (Tito Junco) o enamorarse de la bella Bárbara Gil, sino que a la hora de los topes y las patadas voladoras se las tenía que ver en el ring contra santones del pancracio (ahora mitificados) como la Tonina Jackson (papá de Huracán David Silva Ramírez), El Médico Asesino (que debutó en el mismo año con El Enmascarado de Plata), El Bulldog, El Lobo Negro y Lalo el Exótico. JXN
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  Parece que Wolf está listo para una pastorela, pero en realidad lo que hacía era dar el gran salto en el cine mexicano, con la estrella cómica Resortes.
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  1952


  El Enmascarado de Plata


  



  DIRECTOR: RENÉ CARDONA

  REPARTO: VÍCTOR JUNCO, CROX ALVARADO, AURORA SEGURA, LUIS ALDÁS, CESÁREO MANRIQUE, EL MÉDICO ASESINO


  



  Es una de las cuatro películas consideradas clásicas del inicio del cine de luchadores en 1952. El enmascarado de uno de los títulos más emblemáticos del género no era el justiciero Santo, sino un villano con una máscara plateada –como la que usaba en vida y topes supersónicos desde la tercera cuerda Rodolfo Guzmán Huerta–, sólo que con el añadido de unos rayos negros (tras la cual se ocultaba el luchador Enrique Llanes), que sirve de parapeto a otro peor: El Tigre (Luis Aldás). Ambos son combatidos ininterrumpidamente, a la vieja usanza de los seriales estadunidenses de episodios, por un héroe vengador: El Médico Asesino (al que, para efectos del serial, le quitaron lo de Asesino, porque ¿cómo un vengador va andar así como así con ese calificativo?). Conforme transcurría la película, los espectadores hacían apuestas por adivinar bajo qué personalidad de los periodistas, si la de Alfredo (Víctor Junco) o la de Julio (Crox Alvarado), se ocultaba el galeno defensor del bien. Mientras El Médico reparte trompones a diestra y siniestra contra los esbirros de El Tigre: El Risueño (Carlos Musquiz), El Lobo Negro, Jack O’Brien y hasta El Charro del Arrabal (José Pulido), no crean, también se daba tiempo para asestarle regaños moralistas, filosóficos y educacionales sobre qué hacer con su dinero al tío (Francisco Llopis) de la bella Elena (Aurora Segura), tras la que parecen ir en superlibre El Tigre, los dos periodistas y hasta el “medicucho” (de barriada), como despectivamente lo llama El Enmascarado de Plata.
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  La cinta, de más de dos horas en su versión original (copiada de la tele en Guadalajara por Guillermo del Toro y rolada en vhs, porque a la que se veía en el Distrito Federal por Televicentro le escamotearon más de media hora), suponía el relevo generacional de padre a hijo (aunque Cardona júnior, el niño héroe de la película, no llevaba la sangre de El Médico) y la supervivencia de un héroe que, paradójicamente, no pasó de esta cinta, luego de haber debutado como un luchador más que sucumbe ante Adalberto Martínez Resortes (en El luchador fenómeno unos meses antes). Los combates, así como las llegadas tarde de la policía en el df de los cincuenta, son de antología.


  



  PIQUETES A LOS OJOS


  



  Se recomienda la versión digitalizada en dvd de este clásico (Zima Entertainment). Aunque no la sinopsis que dice que el héroe se pone la capucha del villano. ¡Órale! JXN
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  “Ni Crox ni yo, somos El Médico. Si no pregúntenle a Cesáreo Manrique.”
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  1953


  Sindicato de telemirones


  



  DIRECTOR: RENÉ CARDONA

  REPARTO: TITO GUÍZAR (LUIS MANRIQUE), EMILIA GUIÚ (JULIA PINAL), EDUARDO NORIEGA (RAÚL DE LA TORRE), REBECA ITURBIDE (MARTA EUGENIA), ANTONIO ESPINO CLAVILLAZO (RAMÓN CODILLO)


  



  El cantautor Luis intenta a toda costa vender sus canciones para pedir en matrimonio a su novia Julia. Desesperado, busca al magnate de la televisión Raúl de la Torre y le expone su interés por los que él llama “telemirones” (aquellos que observan la tv desde los escaparates de las tiendas), e inicia un programa producido por De la Torre para competir contra sus propias series televisivas, todo en busca del rating. Aconsejado por su futuro suegro, Luis se pone en contacto con Codillo, secretario del Sindicato de Telemirones, para que le eche la mano, y así su programa se vuelve un éxito. Al enterarse de la trampa el productor le quita el trabajo a Luis, y éste, por iniciativa de Codillo, se convierte en luchador y recibe una impresionante madriza (con esos huesitos de pollo, cómo no). De la Torre lo perdona y lo hace debutar ante las cámaras. Realizada al mismo tiempo que De ranchero a empresario, con igual reparto estelar, esta boba comedia protagonizada por la preciosa Guiú y el esmirriado Guízar tiene varios puntos de interés. De entrada, uno de los argumentistas del filme es Rafael García Travesí, futuro guionista de Santo contra las mujeres vampiro, El hacha diabólica, Santo contra el estrangulador y otras cintas del género del pancracio. Además, el nombre del personaje que hace Guízar corresponde al del productor de La Sombra Vengadora (Luis Manrique), y además de luchadores como Lalo el Exótico y El Indio Cacama, aparecen el cubano Dámaso Pérez Prado y su conjunto, así como los célebres Churumbeles de España con Mario del Rey. ra
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  1954


  La Sombra Vengadora


  



  DIRECTOR: RAFAEL BALEDÓN

  REPARTO: ARMANDO SILVESTRE (EUGENIO), ALICIA CARO (MARGARITA), PEDRO DE AGUILLÓN (EDUARDO), RODOLFO LANDA (DOCTOR WILLIAMS), FERNANDO OSÉS (SIN CRÉDITO EN EL PAPEL DEL ENIGMÁTICO LUCHADOR JUSTICIERO LA SOMBRA)


  



  Un malvado que se hace llamar La Mano Negra secuestra al Doctor Fuentes (Carlos Martínez Baena), quien ha descubierto una fórmula para producir drogas heroicas en forma sintética (ojo: estamos hablando de crack en los años cincuenta, cuando debe haber estado baratísimo), y para poder descifrarla, ya que Fuentes finge una parálisis para no decir nada, La Mano Negra rapta a varios científicos a quienes después asesina con la ayuda de “el hombre de los ojos amarillos”, que en realidad es un puma, debido a que se niegan a colaborar con él. Los hombres son arrojados en distintos lugares con una marca de garras en el rostro y una mano negra tatuada en el cuerpo. La prensa da fe de los hechos: “La Mano Negra sigue atacando” (Excélsior). El Doctor Williams, Eugenio, y su amigo Eduardo, discípulos del Doctor Fuentes, junto con Margarita, la hija de éste, y un luchador –quien cuelga su bata en un laboratorio para transformarse en La Sombra, portando una capa negra, mallas oscuras con una línea blanca que zigzaguea sobre la pierna izquierda y una máscara negra también cruzada por un rayo blanco–, enfrentan a la organización criminal de La Mano Negra. Éste se presenta ante sus secuaces totalmente enfundado en ropa negra con un antifaz que cubre su cara y con un sombrero, y lo hace a través de una suerte de proyección en un cristal –se trata de una silueta de cartón y una grabadora de carrete que reproduce su mensaje, de manera muy similar a la forma en que aparecía el villano en El Enmascarado de Plata–. La Sombra rescata a Margarita y a Eduardo cuando están a punto de perecer ahogados, protege a Williams y enfrenta finalmente a La Mano Negra, que resulta ser Igor (el genial costarricense afincado en México Yerye Beirute, que pelaba tamaños ojotes de maniático), el criado del propio Williams. El Servicio Secreto captura a la banda entera y La Sombra se despide mientras el Doctor Fuentes comenta: “La Sombra es un héroe. Pero un héroe de verdad... de los que luchan por el bien de la ciencia que es el bien de la humanidad. Miles y miles de jóvenes científicos nos defienden día y noche, metidos en su laboratorio, ignorados de todo el mundo, descubriendo nuevas fórmulas para un vivir mejor. En silencio, como debe ser impartido el bien. Desde la sombra…” (¡Ah chingá...!, mis respetos para Obón).
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  “Y espera que me veas con bigote”. Armando Silvestre portando el equipo de La Sombra Vengadora, mismo que se fusilaría El Rayo de Jalisco para definir su personaje.


  



  Desde el arranque mismo, Baledón y su guionista impusieron un delirante ambiente de misterio que imitaba con gran eficacia los viejos seriales de aventuras de matiné. Es cierto, sí, que La Sombra Vengadora –el título original era el de La Sombra Siniestra– dista mucho de parecerse a las típicas muestras del género de la lucha libre cinematográfica. De hecho, se aproxima más a un thriller de acción y de suspenso con un luchador enmascarado de por medio, al que incluso jamás se le ve medir sus fuerzas en un ring; por ello hacia el final del filme el estupendo locutor y comediante Pedro de Aguillón aclara: “La vida es una novela policiaca”, y vaya que esta inquietante saga lo confirma. Y en efecto, a pesar de las enormes diferencias con las cintas del género, se trata de uno de los mejores y más excitantes ejemplos de un cine desbordante y abiertamente camp, como lo muestran los ataques del puma, la manera en que el villano emite sus órdenes, los peligros que acechan a los protagonistas, y las paredes que se abren para ocultar la guarida secreta de los villanos.
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  Pero sobre todo, la atlética presencia de La Sombra y sus increíbles acciones y acrobacias: corre por cornisas de viejas casonas, se balancea sobre un tablón que se encuentra al menos a tres metros de altura, algo en que ni los cirqueros del Atayde se aventaban. Realiza increíbles saltos desde azoteas o peñascos para caer en montículos de arena o sobre el toldo de un automóvil para después meterse en él en pleno movimiento. La notable pelea final entre Osés (La Sombra) y el luchador Indio Cacama (bajo el disfraz de La Mano Negra y o Igor) es realmente antológica.
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  Se trata de un filme sumamente entretenido, espectacular, excitante y vertiginoso –mi elección favorita del género–, con curiosidades como la absurda e innecesaria inclusión que se vuelve delirante de la interpretación del tema Guadalajara de Pepe Guízar; la estupenda fotografía expresionista de ese artesano de la luz que era Agustín Martínez Solares;
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  Yerye Beirute cubriendo a la verdadera Mano Negra.


  



  la eficaz banda sonora de Sergio Guerrero; el doblaje que hacen Víctor Alcocer y el realizador Rafael Baledón –sin crédito–, aportando las voces de La Mano Negra y de la propia Sombra Vengadora, respectivamente; los escenarios en el entonces lejano pueblo de Xochimilco (pueden verse los canales y algunas de sus zonas altas y chance hasta el puerquito de María Candelaria); la presencia también sin crédito del villano Jorge Arriaga (El Balo o El Tuerto de Ustedes los ricos) como agente del Servicio Secreto mexicano, así como la de los luchadores, Roger López, Lobo Negro y del estupendo actor secundario Carlos Múzquiz y, como la Sombra en algunas tomas, Eduardo Bonada. RA


  



  1954


  La Sombra Vengadora vs.

  La Mano Negra


  



  DIRECTOR: RAFAEL BALEDÓN

  REPARTO: ARMANDO SILVESTRE (EUGENIO), ALICIA CARO (MARGARITA), PEDRO DE AGUILLÓN (EDUARDO), RODOLFO LANDA (DOCTOR WILLIAMS), FERNANDO OSÉS (SIN CRÉDITO EN EL PAPEL DE LA SOMBRA)


  



  El filme abre donde La Sombra Vengadora finalizaba, en el Servicio Secreto, ante los miembros de la banda, así como del Doctor Fuentes, Williams, Eugenio, Eduardo y Margarita. Un detective interroga a Igor, quien ha recibido una carta anónima con el dibujo de una mano negra. Es evidente que Igor encubre al verdadero cerebro del mal, y cuando está a punto de revelar su nombre muere envenenado. El Doctor Fuentes divide su fórmula en cuatro y reparte los pedazos entre su hija y sus amigos. Más tarde Margarita es secuestrada y puesta bajo el resguardo de un repulsivo jorobado (Guillermo Bravo Sosa) que intenta hacerle un lavado de cerebro y chance otras cochinadas; éste oculta su laboratorio en la casa de una costurera que nunca se entera de lo que pasa. Además La Mano Negra se apoya en una atractiva rubia (Sara Guash) que controla al puma Zombi, enviado para asesinar a sus enemigos (“Ataca Zombie, ataca”, dice). Finalmente el plan de La Sombra para acorralar a La Mano Negra funciona y se descubre que se trata del Doctor Williams (que años después sería la auténtica mano negra del cine mexicano cuando su hermano Luis Echeverría se montó en la silla del águila, Halcones de por medio, ya no pumas. Landa como gente de cine, impulsó la producción fílmica, lo que no haría la siguiente mano negra con guante blanco, Margarita López Portillo). Al final Eugenio porta la máscara de La Sombra, pero él no es el héroe, ya que la verdadera Sombra se despide desde afuera del hospital donde convalece Margarita y donde Eugenio le declara su amor. El héroe enmascarado deja unas líneas que lee el Doctor Fuentes en donde confiesa que no puede revelar su identidad, ya que aún hay mucho por hacer y confía en que no pocos lo imiten para luchar por un mundo mejor.
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  Se trata de una notable secuela, igualmente entretenida y delirante, con varias vueltas de tuerca y un argumento que juega con el espectador. Al igual que en su antecesora, Fernando Osés como La Sombra brinda verdaderos momentos de agasajo cinematográfico en sus espectaculares acrobacias. Prueba de ello es la secuencia que arranca en un edificio ubicado justo frente al viejo cine Estadio en la colonia Roma: perseguido por los tarados secuaces de La Mano Negra, La Sombra llega a un edificio en construcción, en una excitante escena de acción, similar a la persecución que hace La Sombra en un auto mientras intenta atrapar a Rafael Banquells y Sara Guash, quienes le llevan delantera y circulan a gran velocidad por el Viaducto Miguel Alemán, aún en construcción. Cuando la Sombra está a punto de atraparlos se atraviesa un chamaco baboso que se suelta de la mano de su abuela, quien parece ver a Rafael Baledón detrás de cámaras, diciendo: “¡Ya!”, y por ello el héroe tiene que frenarse para evitar arrollarlo. De nuevo aparecen Jorge Arriaga, Carlos Múzquiz y los luchadores Lobo Negro, Cacama, Roger López y Julio Macías. RA


  



  [image: foto1]


  



  1954


  El secreto de Pancho Villa

  El tesoro de Pancho Villa


  



  DIRECTOR: RAFAEL BALEDÓN

  REPARTO: ALICIA CARO (SARITA), RODOLFO LANDA (CAPITÁN MÉNDEZ), PASCUAL GARCÍA PEÑA (LAUREANO), CARLOS MÚZQUIZ (EL COYOTE), FERNANDO OSÉS (SIN CRÉDITO EN EL PAPEL DE LA SOMBRA)


  



  En la primera parte un médico con chistoso acento francés (Rafael Banquells) dice que “Quierre vengarrrseee”, mientras venda a un hombre al que una granada le ha desfigurado el rostro, todo ello durante los años de la Revolución mexicana. El médico necesita encontrar las cinco balas que lo lleven a descubrir el tesoro que ha escondido Pancho Villa. La Sombra ayuda a la familia Martínez, que habita en una hacienda (La Encarnación en el Estado de México, locación tradicional del cine de horror nacional distinguible en filmes como El jinete sin cabeza) y es acosada por los malvados porque al igual que La Sombra, es propietaria de una bala que llevaría a estos malvados a conseguir sus fines. La segunda parte es una variante de aquella en la que La Sombra impone sus técnicas acrobáticas y de lucha para derrotar a unos rufianes que acechan el tesoro del Centauro del Norte: dinero del pueblo que hombres sin escrúpulos desean robar.
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  “Con que haciéndose pasar por La Sombra Vengadora, ¿no?”


  



  Tachadas de incongruentes, pedestres, e incluso aberrantes por la crítica académica, las aventuras de La Sombra Vengadora y secuelas tienen un lugar reservado en el cine de culto nacional debido a su insólito traslado de los seriales de suspenso serie B al contexto rural. Resulta inquietante la extraña relación entre el cine de la Revolución y el universo de las máscaras y la lucha libre. Además de los alardes acrobáticos de Osés, se integran a la historia algunos cocodrilos, la mismísima figura mitológica de Pancho Villa y, por supuesto, el contraste que hace el justiciero luchador de máscara negra cruzada por un rayo con el ámbito revolucionario y rural, en un par de secuelas tan extrañas y extravagantes como curiosas en que La Sombra se adelanta a Santo contra el cerebro diabólico –el héroe cabalga por la espesura en el caballo blanco Rayo de Plata– en un par de películas de presupuesto realmente paupérrimo donde aparece Víctor Alcocer en el papel de Villa, Guillermo Hernández Lobo Negro y el niño Gabriel Sánchez Tapia en el papel de Polilla, el amigo inseparable de La Sombra. De hecho, al final de El secreto de Pancho Villa, La Sombra y Polilla, vestido como éste (con su capita, su mascarita y montando su pony blanco), se lanzan por la pradera y dicen adiós a la cámara en una escena muyyyyyy tiernaaaaa. Mientras se escucha la voz de La Sombra/Baledón diciendo: “El respeto ajeno sea eterno, como la belleza y la paz de nuestros campos y la alegría innegable de nuestra gente…” (Ahí sí se la jaló el señor Obón).
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  El personaje de La Sombra interpretado por Fernando Osés reapareció una vez más, aunque tangencialmente, como personaje perdido en el universo del chili western y el cine revolucionario en El correo del norte y en La máscara de la muerte, ambas de 1960, dirigidas por Zacarías Gómez Urquiza, con Luis Aguilar y Rosa de Castilla, producidas por Luis Manrique. RA
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  “Uno de ustedes... es Gutierritos”.


  



  1954


  De carne somos


  



  DIRECTOR: ROBERTO GAVALDÓN

  REPARTO: MARGA LÓPEZ (LINDA), CARLOS RIVAS (MARIO VIDAL), JOSÉ ELÍAS MORENO (DOROTEO). LUCHADORES: FERNANDO OSÉS Y GUILLERMO HERNÁNDEZ, LOBO NEGRO


  



  “De carne somos” es el título de un cuento del escritor Mario Vidal (Carlos Rivas), quien vive de hacer guiones para radio y escribir pequeñas notas mientras va capoteando el hambre. Sus escándalos nocturnos molestan a su vecina Linda (Marga López). Ella termina compadeciéndose de su pobreza y lo invita a cenar, con lo cual da pie a la relación que sostendrán en el futuro. Linda ve destinos de cuento de hadas tras haber pasado una vida de perros. Cuando Vidal observa las fotos que adornan una pared del departamento, se da cuenta que la mujer ha tenido muchas relaciones en su vida. Ella dice: “No se fije en eso. Son viejos pretendientes”. La foto que se destaca (y sobre la que la cámara se detiene más tiempo) es una en la que aparece con Fernando Osés, vestido con sus mallas del pancracio. Días después la pareja se va a un cabaret donde el centro de la pista es ¡un cuadrilátero! Cuando termina la función de box el encordado se llena de parejas bailadoras. No les dura el gusto porque Pícoro anuncia el platillo estelar de la noche: ni más ni menos que el encuentro entre Lobo Negro y Fernando Osés, a quien por única vez en el género se le anuncia con su nombre real, que sostendrá como personaje. Osés reconoce a Linda en la sala y hasta la saluda cuando cae en su mesa por un empellón de Lobo Negro. Lástima de la brevedad del encuentro que arranca muy bien. Vidal enferma gravemente y el rechazado enamorado Doroteo (José Elías Moreno), pescadero prominente, no quiere apechugar con los gastos de la dama si no se casa con él. Al estilo de Salón México (Emilio Indio Fernández, 1948), la López pasa a sacrificarse haciendo vida nocturna (lo que incluye salir con Lobo Negro) para ayudar al ser querido, pues era la única forma de juntar los billetes necesarios para los gastos médicos.
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