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PRÓLOGO
PASIÓN Y OBSESIÓN

Conocí a Alejandro Lorente hace unos años. Pronto la pasión que ambos sentíamos por el cine, por la música clásica (en especial la de Händel) y por los viajes comenzó a reportarnos interesantes conversaciones. En estos años hemos disfrutado hablando de estas pasiones y en muchas ocasiones he tenido la oportunidad de aprender de este profesor, que enseñó Inglés Técnico en los ciclos de Imagen y Sonido en La Marxadella de Torrent (Valencia).

Sus conocimientos sobre De Palma son extensísimos y ahora, con la publicación de este libro, ya seremos muchos más los que podamos conocer y disfrutar del corpus depalmiano.

El libro que Alejandro nos presenta es fruto de años de excelsa documentación, tanto bibliográfica como videográfica. Los conocimientos del autor sobre cine y la obsesiva búsqueda de cuanto estuviera escrito o filmado sobre Brian De Palma y su trabajo han hecho posible que nos presente Brian De Palma: el mago de la imagen.

Alejandro ha estructurado el libro en tres grandes partes. En la primera nos explica cómo el trabajo del maestro De Palma contribuyó a la renovación del lenguaje audiovisual, la relación que mantuvo con los directores de la generación de los setenta y con el grupo de los brats, y sus maestros y seguidores.

En la segunda parte, más técnica, nos explica cómo De Palma planifica sus rodajes. Es un disfrute el capítulo sobre la planificación de cámara, donde términos cinematográficos como plano-contraplano, plano holandés o split diopter quedan claros para el lector, con múltiples ejemplos. Se complementa esta parte con el capítulo dedicado al proceso de escenificación durante la dirección cinematográfica.

La tercera parte del libro está dedicada a la filmografía del director y a los galardones recibidos durante su carrera. Alejandro documenta y analiza cada película de la filmografía del protagonista aportando explicaciones sobre la génesis de la película, el reparto y el guion. Además, cita anécdotas sucedidas durante los rodajes y una pormenorizada explicación de los recursos técnicos empleados por el director en la filmación de cada una de las películas.

La amplia bibliografía sobre el tema, estudiada por el autor, concluye este libro, que es a la vez un homenaje a su idolatrado De Palma, un regalo para todos aquellos con ganas de aprender sobre técnica cinematográfica y un auténtico anzuelo para introducir a los cinéfilos en el universo depalmiano.

ADOLFO CERVERA


PRÓLOGO
MAPA DE BRIAN

Brian De Palma desde la barandilla de un barco. Brian De Palma alrededor de una cerveza, unas aceitunas y un plato de patatas fritas. Brian De Palma a lo largo de una caminata, enumerando sus mejores películas, sus aportaciones. Un documental sobre De Palma en la tablet, en el asiento de un avión transoceánico. Una camiseta con el nombre de Brian que se va desdibujando con el paso de los años. Brian como hobby, proyecto, pasión.

Porque este libro es la historia de una pasión. Desde la admiración ante sus primeras películas en el asiento de un viejo cine de Valencia hasta el análisis, repaso y estudio obsesivo de sus films en la era de las plataformas. Pero no es una pasión desordenada. Alejandro Lorente, el autor de este libro, es un hombre de ciencia: la ciencia de las palabras (novelista y poeta con diversos libros publicados que ha animado a todo el mundo a leer). Además, Alejandro ha pasado muchos años dedicado a la docencia, precisamente dedicado a enseñar técnica y lenguaje de cine a jóvenes apasionados. Ese afán divulgador es el que le trajo a desarrollar este ensayo.

Alejandro ha conseguido organizar y estructurar su pasión para darnos a todos una guía y un mapa con el que entender y guiarnos por Brian De Palma. Porque este cineasta (quizá también Francis Ford Coppola) es de los que pueden calificarse como autor que genera mundos, con unos temas y un lenguaje propios. Brian De Palma construye una cinematografía extensa y compleja, como una ciudad llena de avenidas, sus éxitos comerciales, pero también de callejuelas y plazoletas, sus obras menores.

Y para adentrarnos en esta maravillosa ciudad de cine, Alejandro nos regala un mapa en forma de libro. Porque, donde nosotros nos perderíamos, el autor de este ensayo ha puesto orden.

En esta obra vamos a encontrar herramientas de sobra para ampliar nuestra experiencia de disfrute de las películas. Nos va a permitir entender qué es lo que tiene de especial el cine de De Palma como para levantar una pasión que culmina en forma de libro.

Abran el mapa y disfruten. Pueden leer este libro de forma tradicional de principio a fin, pero también es una obra de consulta a la que volver cada vez que vean una de sus películas, o vean un vídeo en YouTube sobre el cineasta, o escuchen un podcast.

Cada vez que el amor por el cine de nuestro autor necesite de alimento, vengan a esta obra. Porque si tienen este ensayo en sus manos es porque ustedes son «uno de los nuestros», como Lorente y como yo, y por tanto, de algún modo, les ha cautivado el cine de Brian De Palma y me atrevería a decir que también les apasiona.

Voy a terminar este prólogo con una vieja discusión que el autor de este libro y yo mantenemos desde hace tiempo. Les invito a unirse a este debate sobre la dualidad que presenta De Palma como director de cine y como guionista.

Existe el Brian director, con su creativa puesta en escena, sus ángulos de cámara, su uso de la steadicam, su doble lente, sus planos cenitales y su pantalla partida, técnicas donde sobresale como nadie. Existe también el Brian guionista de sus propias películas, donde desarrolla historias singulares, grotescas a veces, creativas siempre y donde deja explotar todo su mundo interior. Este es el Brian desbocado, sin medida.

En muchas películas coinciden los dos, cuando el director trabaja sobre sus propios guiones, y en otras películas Brian se pone al servicio de textos de otros guionistas (David Mamet en Los intocables, Oliver Stone en Scarface o Paul Schrader en Fascinación).

Estas dos vertientes de su cine son las que dividen a los amantes del autor. Todas sus películas son disfrutables, pero ser conocedores de esta dualidad nos hace disfrutar aún más de su clasicismo, su sólida estructura y los excelentes diálogos de Los intocables de Eliot Ness, y también apretar el acelerador y disfrutar cuesta abajo de la locura de En nombre de Caín.

Ojalá cualquier día de estos puedan unirse a nuestra discusión sobre el mejor Brian alrededor de una cerveza y un plato de patatas fritas.

JUANMA SEVILLA


I. INTRODUCCIÓN

Hablar del cineasta Brian De Palma es hablar sobre el lenguaje audiovisual, sobre la puesta en escena y los movimientos de cámara. También, un ensayo o un escrito sobre él nos conduce al polémico tema del cine de autor frente al cine comercial y a la dificultad de hacer y de mantener un cine independiente.

De Palma es un buen realizador audiovisual, pero también un interesante guionista. Además, a través de sus entrevistas y sobre todo del film De Palma de Noah Baumbach y Jake Paltrow, podemos apreciar el valor de su contribución a la crítica cinematográfica y al mantenimiento y conocimiento del cine, pues se trata de un hombre culto, un gran cinéfilo y un gran lector.

Conocí el cine de De Palma muy joven, a los catorce años, cuando fui al Capitol de Valencia a ver la película Carrie. La historia era impactante y sobre todo la manera de contarla, algo extraña, pero a la vez muy visual, con un lenguaje que te atrapaba.

Corrían los años setenta, finales de los setenta para ser más exactos, y en España había gobernado el general Franco; sin embargo, los jóvenes de aquella época, podíamos ver ya algunos films interesantes y otros que incluían desnudos, como Carrie, donde las jóvenes estudiantes se duchan al comienzo de la película tras la clase de gimnasia.

Se había abierto una especie de «concesión» a la cultura en el llamado tardofranquismo y en la posterior transición.

La sala estaba bastante llena, fui solo y recuerdo que la chica que se sentaba a mi lado saltó de la butaca en la escena final. Por un lado, era un cine efectista y no era el cine que en la época se consideraba de mayor calidad, pero nuestra generación, creo, una generación criada enfrente del televisor, la consideró una gran película.

Por la misma época se repuso en el Centre Excursionista de Valencia la película Hermanas (Sisters), venía exhibida detrás de un corto de Buster Keaton. Me reí mucho con Buster y quizá por eso el impacto de la película fue mayor. Era una película terrorífica, un film que daba mucho miedo, y la música de Bernard Herrmann colaboraba a ello, y también la impactante puesta en escena, el posicionamiento de la actriz, Margot Kidder, y las angulaciones de cámara o el misterioso personaje que interpreta William Finley.

Solo con estos dos films, De Palma podría haber pasado a la historia del cine de terror, pero aún conseguí ver, un poco más adelante, también a finales de los setenta, el film Fascinación (Obsession), que contenía un ambiente de denso misterio.

Fascinación fue filmada antes que Carrie, pero las dos se estrenaron en 1976.

Tras estas tres películas, el nombre de Brian De Palma (entre americano e italiano, un nombre y un apellido muy sonoros) quedó entre mis directores a seguir, junto a otros de su generación: Steven Spielberg, Martin Scorsese, Francis Ford Coppola y George Lucas.

También entre mis directores favoritos se encontraban Robert Altman, que realizó el interesantísimo film Tres mujeres (Three women), y Terrence Malick, que estrenó Malas tierras (Badlands). En ambas películas aparecía curiosamente la actriz de Carrie, Sissy Spacek, como protagonista.

Se repuso pronto El fantasma del paraíso (Phantom of the Paradise), al calor del éxito depalmiano, una película chocante, un musical lleno de humor, raro e hilarante, un remake de la novela El fantasma de la ópera de Gaston Leroux.

La furia (The Fury), filmada después de Carrie, se estrenó en los mejores cines y tenía la forma de una gran producción cinematográfica; sin embargo, los elementos que componían el film lo hacían diferente, muy original, con un aire underground del que este director no ha querido nunca despegarse y con una sensibilidad crítica y una ironía características. Desde luego, no era el film comercial típico. No era El coloso en llamas (The Towering Inferno) ni tampoco Terremoto (Earthquake), por poner dos ejemplos de películas que se estaban estrenando en aquel momento.

En los años ochenta en España, se vivió una revolución sexual, una expansión en el consumo de drogas y un boom musical y cultural, con un país que quería situarse en poco tiempo a la altura de otros países europeos.

Es la década de Vestida para matar, Impacto, Scarface y Doble cuerpo. Esta última entró en nuestra cultura como pez en el agua.

Vestida para matar (Dressed to Kill) fue un éxito de taquilla y todo el mundo hablaba de ella, seguramente por el desnudo de la actriz Angie Dickinson, la actriz de la famosa serie de televisión en la que interpretó a la mujer policía y emitida entre los años 1974 y 1978. Me resultaba anómalo por una parte que el director de Carrie tuviera un éxito tan desmedido, pero a la vez la película mantenía elementos de su cine de terror.

Impacto (Blow Out) mostraba como actores principales a Nancy Allen y a John Travolta, procedentes del equipo artístico de Carrie, y resultaba una obra muy cinematográfica, pero por otro lado tenía el aire de una película de televisión. El lenguaje audiovisual de Brian De Palma y de sus compañeros de generación era muy atractivo para nosotros, un público nuevo que apreciaba de igual manera televisión y cine.

Claro que más tarde descubrí que Blow Out es de algún modo un remake del Blow Up de Michelangelo Antonioni, otro de los directores que ha acabado por estar entre mis favoritos.

En las clases de Inglés Técnico para Imagen y Sonido hemos comentado estos dos films, analizando fragmentos en sus versiones originales, y Blow Out sigue atrayendo al público joven, a las nuevas generaciones. Eso me hizo redescubrir a Brian De Palma, pues, como él mismo ha declarado con orgullo en alguna ocasión, sus películas se mantienen bien, y creo que es porque utiliza un lenguaje cinematográfico muy visual.

La reconstrucción del accidente mediante el sonido y la unión de una serie de fotografías recortadas de una revista es un homenaje al cine y un documento de gran valor sobre los equipos de sonido y de montaje que se utilizaban en los años ochenta.

El precio del poder (Scarface) supuso un cambio tajante de género en De Palma, esta película exagerada y extravagante dejó huella y hoy está considerada una de sus mejores obras. La comentaremos más adelante.

Con Doble cuerpo (Body Double) nos volvió a desconcertar, ofreciendo una película de suspense y terror una vez más, como antes, y volviendo al cine depalmiano, por decirlo de alguna manera, una película abigarrada y tensa, que comienza con un actor y el entrenamiento del actor. En aquella época conecté mucho con el film, que competía con nuevos directores como David Lynch, y conecté porque yo estudiaba entonces arte dramático y la película incluía ese guiño y a la vez homenaje y crítica a los métodos de preparación de los actores.

Por tanto, este director, no dejaba de sorprenderme y creo que es aquí cuando me di cuenta de que Brian De Palma era un buen realizador, pero también un creador, un cineasta con vocación de autor.

Doble cuerpo forma parte junto con Vestida para matar y En nombre de Caín de una trilogía que puede considerarse un homenaje a Alfred Hitchcock, lo cual me hizo redescubrir al maestro británico del suspense, al igual que, tras volver a ver Scarface, me interesé por la película original de Howard Hawks, redescubriendo también al genio norteamericano de la dirección cinematográfica.

Los intocables de Eliot Ness (The Untouchables), ya a finales de los ochenta, fue una vez más sorprendente: Brian De Palma había construido una gran obra, comercial, redonda, sin pantalla partida y sin sus referentes habituales.

Los años noventa traen eventos de gran calibre, como los Juegos Olímpicos de Barcelona o la Expo de Sevilla, una época en que seguía presentándose a España como una nueva potencia, como si el país tuviera una liquidez inagotable.

Es la década del DVD y muchos films que ya habían visto su reconversión a VHS en la década anterior volvían a ver la luz en tiendas y videoclubs en el nuevo formato.

La disolución de la antigua Yugoslavia, por otro lado, con una guerra dura y cruenta, marcó el fin de una de las cinematografías más importantes de los países del Este.

Brian De Palma filmará todavía títulos importantes en los años noventa. La hoguera de las vanidades, por ejemplo, con la que nuestro autor inauguró década, es una obra que contiene escenas brillantes, bien estructurada, pero la historia original, la ácida novela de Wolfe en la que está basada, pesó y ha seguido pesando mucho sobre su adaptación.

Atrapado por su pasado (Carlito’s Way) muestra una maestría y una sensibilidad sorprendentes. Esta película sí que me impresionó, por la calidad de la dirección y porque De Palma había realizado una obra compacta, de calidad y más elegante que El precio del poder, con la que puede emparejarse.

Misión imposible volvió a presentar a un buen realizador en el remake de la antigua serie de televisión del mismo título.

Creo que Misión a Marte fue la última película de Brian De Palma que vi en una sala cinematográfica, en los cines Martí. Estamos en el año 2000.

Era raro ver a este director presentar un film de ciencia ficción, un género con el que nunca había trabajado, aunque de niño Brian fue un gran aficionado a la ciencia ficción y al cómic. La película era como mínimo muy agradable de ver y en general me gustó, aunque ya no era aquel De Palma. Por eso le perdí la pista en favor de otros directores de cine y otras películas que me atraían más en aquellos momentos. Tim Burton o los hermanos Joel y Ethan Coen, por poner un par de ejemplos.

No acudí ni siquiera a la cita con La dalia negra (The Black Dahlia) el día de su estreno. Y me arrepiento, porque es un film que ahora me parece mágico.

Hace unos años, interesado de un modo natural y nada forzado por todo lo que hizo De Palma, recuperé su pista, porque utilicé a este autor en mis clases de Inglés Técnico para los ciclos de Audiovisuales, pensando en su astucia en el manejo del lenguaje cinematográfico.

Fue entonces cuando me empeñé en revisar toda su filmografía y, en efecto, he llegado a ver sus treinta largometrajes, algunos difíciles de encontrar.

Y de aquí surgió este libro.


II. RENOVACIÓN DEL LENGUAJE AUDIOVISUAL: «LOS MAYORES»

La renovación comenzó con algunos directores mayores que Brian De Palma o Martin Scorsese; son los directores de cine que abrieron el camino.

Su narrativa audiovisual empezó a ser algo diferente de la de sus antecesores: Hawks, Wilder o Hitchcock. Rompieron claramente con la estética del cine clásico, presentando innovadores planos e introduciendo novedades técnicas, generando una firma y un sello propios. ¿Qué buscaban? Probablemente un estilo que los definiera como directores, apartándose de aquel sistema cinematográfico que los ataba y que estaba basado principalmente en el productor.

Stanley Kubrick

El cine de Stanley Kubrick influye en el cineasta Brian De Palma, además de Hitchcock, Michelangelo Antonioni, Godard o Billy Wilder.

Las películas de Kubrick que quizá más han influido en la carrera de De Palma son 2001: Una odisea del espacio, que se refleja en su única incursión en la ciencia ficción, y Barry Lyndon, el film que con los lentos y elegantes movimientos de cámara impactó al cineasta, que consideró que, efectivamente, no había que darse tanta prisa con el movimiento en el cine y también pudo apreciar la faceta de la cámara observadora y lenta.

Probablemente, De Palma ha visto todas o la mayor parte de películas de Stanley Kubrick, incluyendo Atraco perfecto (The Killing), que menciona en sus entrevistas. Sin embargo, en relación a El resplandor (The Shining), Brian De Palma opina que se trata de un trabajo demasiado intelectual y cree que no tiene en cuenta la tradición del género de terror y que por tanto no incluye los avances de las películas de bajo presupuesto o serie B. Por eso considera que Kubrick no aprovecha los logros de anteriores películas de terror, cualquiera que fuera su presupuesto, obviándolas o rehuyéndolas.

Sam Peckinpah

Los une la sangre. Brian De Palma se ha referido en alguna ocasión a él para hacer ver que en las películas de Peckinpah hay más sangre que en las suyas cuando ha sido criticado por este motivo. Sangre falsa, evidentemente, estamos hablando de ficción, pero, como anécdota, comentaremos que a De Palma se le propuso que el cubo de sangre de cerdo que caía sobre Carrie en la graduación fuera de color azul, propuesta que el director naturalmente rechazó.

También se los relaciona por el uso de la cámara lenta, en la que Peckinpah es un maestro. Peckinpah fue uno de los directores «mayores» que renovó el lenguaje cinematográfico.

Robert Altman

Se sabe que Brian De Palma aprecia la película El juego de Hollywood (The Player), una historia valiente y crítica que se inicia con un larguísimo y espectacular plano secuencia. También vemos un largo plano secuencia al comienzo de La Hoguera de las vanidades y Snake Eyes.

Además de los planos complejos, como estos planos largos sin interrupción, los emparenta el uso de la grúa.

Altman es un renovador del lenguaje audiovisual que había trabajado en televisión (como Spielberg) cuando las series de televisión no tenían tan alta consideración. Él pensaba que era un medio interesante.

En la película Tres mujeres aparece Sissy Spacek, una película rodada un año después de Carrie, en 1977, una obra onírica y misteriosa, algo peculiar en la carrera de Robert Altman, un cineasta veterano, de los antiguos, modelo a seguir por los directores posteriores, como De Palma.

La crítica al modelo de financiación y producción hollywoodienses de El juego de Hollywood se da también curiosamente en el libro de Julie Salamon The Devil’s Candy, basado en el rodaje de La hoguera de las vanidades.

Cinismo y nihilismo son características de ambos autores, según el estudio de Chris Dumas «Un-American Psycho: Brian De Palma and the Political Invisible».

También la ironía y el humor visual coinciden en ellos.

Roman Polanski

Polanski influye en De Palma sobre todo por sus películas La semilla del diablo (Rosemary’s Baby) y Repulsión, que indirectamente tienen una repercusión en Hermanas (Sisters), Fascinación (Obsession) y en Carrie, las películas de terror de nuestro cineasta.

Roman Polanski contribuyó al ennoblecimiento del género fantástico y de terror, añadiendo, como luego De Palma, elementos del surrealismo, del drama psicológico y del thriller.

De Palma declaró a Vachaud y Blumenfeld en su larga entrevista que, en la época en que dirigió Scarface en 1983, no se había realizado cine negro en Hollywood desde Chinatown de Roman Polanski, rodada en 1974.

De Palma cree que Chinatown es una película extraordinaria, desesperada y tétrica, pero un gran trabajo.1

Según Eric Rhode en su historia del cine,2 Polanski es capaz de descubrir la belleza en lo que usualmente se considera repulsivo, algo que también puede aplicarse a De Palma.

John Cassavetes

El director de cine independiente norteamericano, de la generación anterior, abrió camino para un posible cine de autor en los Estados Unidos. Se trata de un referente para De Palma. Cassavetes llegó a participar en La furia (The Fury) como actor.

El director de Shadows y Faces recibió sus premios más importantes en Europa, el León de Oro en Venecia por Gloria y un Oso de Oro en Berlín por Corrientes de amor (Love Streams), como Brian De Palma, cuyos premios más sobresalientes son el Oso de Plata de Berlín por Greetings y el León de Plata de Venecia por la película antibélica Redacted.

John Boorman

Boorman es un director al que Brian De Palma aprecia. Ha mencionado en varias ocasiones el film Defensa (Deliverance) y A quemarropa (Point Blank).

La celebrada y truculenta mano saliendo de la tierra en Carrie es una idea que procede de la película Defensa.

En este film aparece Jon Voight, a quien De Palma considera un excelente actor, que luego trabajará con él en Misión imposible (Mission: Impossible).

La aventura de navegar en canoa por el río Cahulawassee de Georgia se convertirá en una pesadilla. Basada en una novela de James Dickey, Defensa es una historia de supervivencia y de terror.

Hal Ashby

Murió joven, pero fue uno de los directores más apreciados de los setenta.

Como montador, ganó un Oscar por En el calor de la noche (In the Heat of the Night), de Norman Jewison.

Dirigió Bienvenido Mr. Chance (Being There), El regreso (Coming Home), con Jane Fonda y John Voight, donde aparece la sombra de Vietnam, y Esta tierra es mi tierra (Bound for Glory) sobre la vida de Woody Guthrie, el cantante de folk.

Realizó películas diferentes que hablaban de la gente real de Norteamérica, una visión diferente de Estados Unidos y del sueño americano.



_____________

1 Blumenfeld, S. y Vachaud, L. (2003). Brian De Palma por Brian De Palma. Alba Editorial.

2 Rhode, E. (1978). A History of the Cinema. Penguin Books.


III. EL GRUPO AMPLIO POR GENERACIÓN:
GENERACIÓN DE LOS SETENTA

La muerte de Kennedy en 1963 marcó a una generación de jóvenes norteamericanos nacidos en los años cuarenta que, además, nunca entendieron la guerra de Vietnam.

Las primeras películas de corte independiente de Brian De Palma reflejan ese ambiente, con referencias al asesinato de JFK y con anécdotas de jóvenes personajes intentando evitar el reclutamiento.

Pero es en Impacto (Blow Out) donde Brian despliega una metáfora que nos recuerda tanto la muerte de John Fitzgerald como el accidente de Chappaquiddick, donde murió Mary Jo Kopechne, la secretaria de Ted Kennedy, cuando cayó el automóvil en el que viajaban a la bahía de Chappaquiddick, frente a Martha’s Vineyard, en el verano de 1969.

En los años ochenta, Ronald Reagan (para colmo, actor) presentó sus medidas de libre mercado, conocidas popularmente como reaganomics, y desarrolló su neoliberalismo.

Reagan estaba en contra del aborto, estaba a favor de la pena capital y promovió con su esposa Nancy una fuerte campaña antidroga. Esto rompía con la ideología anterior, sobre todo la de los jóvenes melenudos y barbudos que habían vivido en plenitud la libertad de los años sesenta.

En lo técnico, pero también por las historias, esta generación estaba más cerca del cine europeo que venía de Italia y de la nueva ola francesa que de las producciones americanas del momento.

La televisión, ya en los años cincuenta, en la época de Lucille Ball, había comenzado a hacerse camino con una nueva forma de rodar y de trabajar el guion, como podemos apreciar en la entrañable y distraída película Ser los Ricardo (Being the Ricardos), de Aaron Sorkin. Pero sobre todo en los años sesenta y setenta, el medio televisivo llegó a atraer al gran público de tal manera que sus series invitaban a quedarse en casa frente a la tele.

Los productores y directores norteamericanos se esforzaron entonces en volver a atraer al público con films novedosos y artísticos que sacaran a la gente de sus casas para acercarse a las salas cinematográficas. Se mejoró la calidad de los asientos y la comodidad en los cines de estreno, instalando en muchos casos, pantallas enormes y sonido envolvente.

William Friedkin

Brian De Palma homenajea también a sus coetáneos. La furia (The Fury) es una película que, en su estética, absorbe aspectos de la dirección de Spielberg y quizá también de William Friedkin.

Con respecto a la persecución de coches en La furia, Brian confesó que no podía competir con Contra el imperio de la droga (The French Connection).

Las películas de terror El exorcista (The Exorcist) de Friedkin y Carrie de De Palma contribuyeron a ennoblecer un género que estos autores consideraron digno de rescatar y de poner al día. Ambos directores tuvieron problemas o se quejaron en su día en relación a la distribución de estos films, hoy clásicos del cine de terror.

William Friedkin llegó a formar parte de un grupo selecto de directores, un trío llamado algo así como Compañía de Directores, junto a Francis Ford Coppola y Peter Bogdanovich, tres autores que habían triunfado relativamente jóvenes y que en su momento quisieron compartir éxitos y fracasos. La asociación no duró mucho.3

Peter Bogdanovich

Cuando en el noticiario de televisión se dio la noticia de su fallecimiento, se le incluía en el grupo de cineastas del nuevo Hollywood, junto a Brian De Palma, Michael Cimino y Scorsese.

Los grupos, las generaciones pueden variar, según el crítico o el periodista, según se amplie o reduzca el rango del grupo generacional, teniendo en cuenta la fecha de nacimiento, temática, estilo o técnica de los miembros.

Bogdanovich fue crítico cinematográfico, director de cine y actor en sus comienzos, alumno de Stella Adler, cuyo método derivaba del de Stanislavski, como el de Lee Strasberg.

Tanto Brian De Palma como Peter Bogdanovich admiran el cine de Orson Welles, a quien consideran uno de sus maestros. También Howard Hawks es un director de cine al que ambos han homenajeado.

Su film más reconocido es La última película (The Last Picture Show) y su estilo en la dirección cinematográfica colaboró en la evolución del audiovisual moderno.

La última película es un film rodado en 1971, pero con todo el sabor de una película de los años cincuenta. La soledad de las calles del pueblo y las sensaciones de alienación y pérdida nos recuerdan a El eclipse de Antonioni, otro referente para ambos cineastas.4

Michael Cimino

Michael Cimino es un cineasta que, como De Palma, ha disfrutado del éxito y sufrido los embates del fracaso.

El cazador (The Deer Hunter) fue un film aclamado y, en cambio, La puerta del cielo (Heaven’s Gate) fue un fracaso sonado y otro caso de presupuesto obsceno, como La hoguera de las vanidades (The Bonfire of the Vanities).

Cuando De Palma rechazó la oferta de participar como jurado en el festival de cine de Avoriaz, fue Cimino quien lo sustituyó. De Palma tenía todavía la resaca de los números rojos de La hoguera.

Terrence Malick

Terrence Malick, a quien Brian llama Terry, acudió al estreno de Greetings, aquel film que se hizo con el Oso de Plata en el Festival de Berlín y que fue exhibido en salas de la zona de Nueva York con cierto éxito. En efecto a Terrence Malick le gustó la película, una de las causas por las que Malick se dedicó al cine, considerando que se podían crear obras originales en el audiovisual.

Malick fue profesor en la universidad y un intelectual. Brian dio una conferencia o charla a unos estudiantes en el MIT, el lugar donde Malick solía dar sus clases de Filosofía.

Su película Malas tierras (Badlands) tuvo como protagonista a Sissy Spacek, la actriz de Carrie, que luego interpretaría también la película de Robert Altman Tres mujeres (Three women).

De Palma y Malick compartieron también director artístico, Jack Fisk, pareja de Spacek. Jack trabajó en Malas tierras y Los días del cielo (Days of Heaven) de Terrence Malick y en El fantasma del paraíso (Phantom of the Paradise) y Carrie de Brian De Palma.

Ambos autores volvieron a coincidir, ya mayores, en el Festival de Venecia, donde Brian presentaba su película Passion y Terry presentaba To the Wonder.

El productor Edward R. Pressman, que había producido Hermanas (Sisters), produjo también Malas tierras de Malick.5 Para Brian De Palma, Malas tierras es una película extraordinaria.

John Carpenter

El sentido lúdico del cine une a John Carpenter y a Brian De Palma, que comparten una afición por la serie B.

Creen en la función diversiva de la obra artística y comparten una puesta en escena manierista.
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