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  Prólogo


   


   


  Los seres humanos siempre hemos buscado inspiración en otras personas para conseguir evolucionar; inspiración para crear, para superar obstáculos, o para entender diferentes formas de ver la vida.


  En este libro BIO nos acerca a la verdadera historia que hay detrás de algunas personalidades influyentes de todos los ámbitos de la sociedad: el cine, la música, el deporte, la moda y la empresa, permitiéndonos conocer su trayectoria personal y profesional, y entender así lo extraordinario de sus vidas.


  Ser rico o famoso no son en sí mismo garantías de éxito, o de felicidad. Lo interesante en esta propuesta de BIO es ver cómo distintas personalidades de los ámbitos más diversos, asumen la riqueza y la fama, de manera diferente… y el lector podrá luego concluir si existe o no un patrón de conducta que nos permita generalizar o categorizar sobre el comportamiento de estas personas.


  Algunos ricos y famosos han utilizado sus privilegios para generar una mayor conciencia social y ayudar a los más desfavorecidos. Otros han creado empresas y grupos multinacionales que generan empleo, consumo e intercambio económico en varios rincones del mundo. Otros usan su riqueza y su fama como vehículo silencioso para abrir las puertas a terceros. Y otros, muchos otros, utilizan su riqueza y su fama como culpables para justificar su autodestrucción.


  En este volumen BIO presenta un grupo de personalidades que nos muestran todas las formas de vivir con la riqueza y la fama. En sus historias reconoceremos anécdotas que nos resultarán familiares de una manera u otra, porque todos nosotros, ricos o no, vivimos experiencias extraordinarias en nuestro día a día, superamos problemas y vivimos con ilusión y pesar, y sin lugar a dudas, cada uno de nosotros influye de una manera u otra en aquellos que nos rodean.


  Sus historias, y las de muchos otros se emiten diariamente en BIO, disponible en las principales plataformas de televisión de pago de España a través de satélite, cable, ADSL y móvil. Si este libro despierta su curiosidad, el canal es otro lugar para descubrir estas y otras muchas historias de vidas extraordinarias.


  Aprovecho este espacio para agradecer a todas las personas del equipo que trabajan directa o indirectamente en BIO, ya que son ellas las verdaderas impulsoras de esta iniciativa. Hacer el ejercicio inverso de llevar la televisión al papel, no parece el recorrido más sensato, pero aquí está una vez más una prueba de que sí se pueden conseguir los objetivos. Con creatividad, trabajo e ingenio. Mi especial agradecimiento a Paula de Santiago, por su capacidad de trabajo y amor a la marca. También agradecer a Ana Mattern su valioso trabajo en la redacción y coordinación de este libro.


  Por último quiero agradecer a Plaza & Janés y a nuestros editores su constancia y capacidad creativa.


  Confío que en este libro encuentre usted alguna situación que le inspire tanto como a los que estamos cada día rodeados de gente común con vidas extraordinarias.


   


  DRA. CAROLINA GODAYOL DISARIO


  Directora general


   


   


  GEORGE CLOONEY


   


   


  El soltero de oro


   


   


  George Clooney tiene algo de Cary Grant, sobre todo cuando despliega su irónica media sonrisa, incluso del carisma de Clark Gable, de Gary Cooper o de Montgomery Clift. Con su belleza clásica nos transporta al ayer, a un Hollywood dorado que en los años cuarenta contaba con los actores más atractivos, con ese tipo de estrellas cinematográficas que solo existían entonces, mucho antes de que la televisión hiciera su irrupción en nuestras vidas. Lo irónico es que él precisamente procede de ese medio, lo cual no le ha descalificado a la hora de convertirse en uno de los pesos pesados del universo hollywoodiense. Aunque alcanzar el estatus de estrella no le fue fácil; a lo largo de su temprana carrera experimentó el fracaso, la decepción y la frustración, y tuvo que luchar durante mucho tiempo en Los Ángeles por conseguir buenos papeles. Durante una década fue el rey de los episodios piloto y de las producciones modestas. Hasta que, de repente, el mundo empezó a prestarle atención.


  En la actualidad, convertido en un actor capaz de proyectar inteligencia y humor y en un director de sorprendente habilidad e intuición, Clooney podría flotar para siempre a costa de un encanto que no pierde ni siquiera cuando, coherente con su fuerte implicación en la lucha por las nobles causas, reivindica la atención sobre el drama sudanés de Darfur. De momento, él prefiere papeles sin grandes tribulaciones —con muy pocas excepciones, para eso están Sean Penn, Johnny Depp o Daniel Day-Lewis— y se sumerge en la interpretación de personajes no muy alejados de él mismo, deslizándose entre títulos comerciales y un tipo de cine de autor que le ha reportado credibilidad y respeto. Ese es precisamente el «estilo Clooney», la audacia de actuar que solo una estrella de cine inteligente puede conseguir. Y todo aparentemente sin esfuerzo.


  Claro que, en realidad, en su vida nada ha sido tan sencillo como aparenta.


   


   


  EL MUCHACHO QUE NO TEME LAS BURLAS


   


  Los Ángeles está lleno de perdedores, de individuos que desean llegar a ser actores y no consiguen triunfar en ningún sitio y quizá, tras mucho tesón, apenas alcancen a interpretar algún que otro papelito secundario en un episodio piloto o un anuncio de televisión. George Clooney parecía ir por ese camino, pero el hombre de innato atractivo que lo hace todo bien a los cincuenta lo hacía todo mal a los veinte, y muy pocos de los que lo conocían entonces veían la grandeza de su futuro, más bien vaticinaban una enorme decepción teniendo en cuenta que el espectáculo corre por sus venas y que a la tierna edad de cinco años ya correteaba por los platós y aparecía en el programa de televisión de su padre cautivando a la audiencia. «Mi apellido era famoso cuando nací, aunque siempre había querido triunfar por mis propios méritos», ha comentado el actor en varias ocasiones.


  El largo viaje de George Timothy Clooney del fracaso de Los Ángeles al éxito de Hollywood comenzó en Lexington (Kentucky) el 6 de mayo de 1961, cuando el presentador de la televisión local Nick Clooney y su esposa Nina Warren tuvieron su segundo hijo. George Clooney es un fiel reflejo de sus padres y del entorno donde creció, marcado por la rectitud moral y el liberalismo disidente. Su madre ganó varios concursos de belleza e incluso llegó a ser elegida Miss Kentucky, y su padre era un presentador de televisión, actor y anfitrión de un talk show de gran reputación en el área de Cincinnati. Nick había comenzado su carrera en el ejército como pinchadiscos y después probó suerte en Hollywood antes de regresar al Medio Oeste, donde había nacido. Aquí fue primero presentador de noticias en Lexington, siguiendo los pasos de su héroe, el famoso periodista Edward R. Murrow, y cuando George nació era presentador de un programa de música para adolescentes.


  Pronto los hermanos Clooney —George y su hermana Ada, tres años mayor que él— llegarían a conocer la naturaleza inconstante de la fama. Cuando George tenía nueve años su padre discutió con los directivos de la cadena de televisión en la que trabajaba y para la que conseguía unos importantes índices de audiencia y, como no accedieron a su petición de aumento de sueldo, decidió marcharse antes que bajar la cabeza. Como resultado, la familia dejó de tener ingresos durante un año y se trasladaron a vivir a una caravana hasta que el cabeza de familia consiguió trabajo en un teatro comunitario de Cincinnati. De ahí proviene el respeto que George Clooney siente por su padre: en un momento de su vida antepuso sus principios a todo lo demás. «Desde que George era un niño pequeño hemos hablado de los valores. Su madre y yo hicimos cuestión de honor el que, al menos una vez al año, nos sentáramos a la mesa de la cocina para leer la Constitución de Estados Unidos y así la pudieran oír él y su hermana Ada», contó su padre en una entrevista en 2006.


  En 1974 Nick obtuvo su propio programa de televisión y la familia se mudó a Augusta (Kentucky), una confortable ciudad universitaria, un lugar tranquilo, ideal para que crecieran Ada y George, de catorce y once años respectivamente, y donde sus padres han residido desde entonces. Durante los años que George pasó estudiando en la Augusta Independent High School, de vez en cuando colaboraba en el programa de su padre sirviendo café y donuts y animando al público para que aplaudiera. No era muy buen estudiante, y Nick le obligaba a leer convencido de que no aprendía lo suficiente. Los libros de temática bélica se convirtieron en sus favoritos, pero lo que a George realmente le interesaba eran los deportes.


  Por aquellos días desarrolló la parálisis de Bell, una enfermedad de causa desconocida que provoca una disfunción del nervio facial. Durante un año el ojo izquierdo se le cerraba y la mitad de su rostro quedaba paralizado, por lo que en el colegio se ganó el apodo de «Frankenstein». «Ese fue el peor momento de mi vida —declaró al Daily Mirror en 2003—. Los niños eran muy crueles y se burlaban de mí, pero la experiencia me hizo más fuerte.» Las mofas le hicieron sentirse excluido, sin embargo él lo intentaba compensar haciendo el payaso, riéndose de lo que le sucedía y de sus propios temores. George no solo se recuperó de su enfermedad sino que a partir de ahí explotó su atractivo personal, convirtiéndose en un «rompecorazones» ya en la adolescencia.


   


   


  EL ROMPECORAZONES Y SU TÍA


   


  Nada más llegar a la Universidad de Northern para estudiar Periodismo empezó a ir detrás de las chicas y, en menos de un año, despilfarró toda la asignación correspondiente a varios cursos de estancia universitaria. Durante su etapa de estudios perteneció al grupo de teatro de la facultad, pero no se tomaba en serio su vocación artística ya que su sueño era llegar a ser jugador de béisbol y entrar en el equipo de los Cincinnati Reds. Sin embargo su propósito se desvaneció ante la cruda realidad: no era lo suficientemente bueno.


  Tras dejar los estudios, su primo Miguel Ferrer, uno de los hijos del actor José Ferrer (ganador de un Oscar al Mejor Actor en 1950 por Cyrano de Bergerac), le animó a que fuera a Los Ángeles y probara suerte con la interpretación. George trabajó durante un verano en las plantaciones de tabaco para reunir dinero e irse a Los Ángeles, y en 1982, con veintiún años y unos 200 dólares en el bolsillo, partió hacia allí con la intención de vivir con su tía, la cantante Rosemary Clooney, ya entonces ex mujer de José Ferrer, y ser su chófer durante sus giras hasta conseguir un papel en una película.


  Su tía Rosemary fue una persona importante en la vida de George: la hermana mayor de su padre ya había sido durante su adolescencia el auténtico sostén de la familia, al ganar dinero como cantante. Como compañera de reparto de Bing Crosby en Navidades blancas (1954) alcanzó fama como actriz y cantante, pero cuando el rock & roll entró en escena su estilo musical dejó de ser popular y perdió el favor del público. Además, tras un matrimonio desgraciado con José Ferrer, se volvió adicta a los tranquilizantes y a los somníferos para poder dormir. Así lo explicaba Nick Clooney en 2006: «Con George no tuve que hablar de Rosemary. Su historia era bastante aleccionadora y en la familia todo el mundo estaba al tanto. Mi hermana se acercó al abismo todo lo que podía y George ha aprendido de eso».


  De nuevo George se enfrentaba al hecho de que la fama es efímera. Rosemary vivía un terrible momento y comenzaron los enfrentamientos entre ambos y, tras meses de vivir a costa de su tía, lo echó de casa. George se fue al apartamento de su amigo y compañero de lucha, el actor Tom Matthews; echaron un colchón y un edredón en el suelo y durante un año vivió allí. Mientras pregonaba su intención de convertirse en actor, trabajaba de albañil y acudía a estudiar interpretación en el Beverly Hills Playhouse, al parecer tan eficazmente que sus avances durante el primer curso le sirvieron para conseguir un agente que le representara. Aun así, su primer papel se resistía y tuvo que vender puerta a puerta seguros y dibujar caricaturas en un centro comercial a la espera de convertirse en actor. Se dice que consiguió su primer trabajo, un anuncio en televisión, porque acudió a las pruebas con seis latas de cerveza con las que invitar al equipo, y es que era un tipo que sabía ganarse a la gente y caía bien a todos.


   


   


  CÓMO ASUMIR QUE ERES UN TRIUNFADOR… Y UN SEDUCTOR


   


  Por aquel entonces George no tenía dinero ni coche, por lo que cogía el autobús todos los días para ir a los castings, lo que significaba varias horas de espera y de trasbordos. Fue en ese período de acudir a constantes pruebas fallidas cuando Clooney tuvo una revelación sobre Hollywood que aún hoy considera la clave de su éxito. El actor cuenta que un día pensó: «Da igual que consiga o no el trabajo, porque cogeré el autobús y volveré a mi apartamento. Son ellos quienes tienen el problema. Son ellos los que tienen que encontrar actores para la película o la serie y empezar a filmar». Y así comenzó a considerar a los directores que lo rechazaban como una pandilla de inútiles que no sabían ver dónde estaba el talento. Se trataba de asumir su actitud de triunfador. «La primera vez que le pregunté qué era lo que le gustaría ser de mayor fue cuando tenía cinco o seis años. “Quiero ser famoso”, esa fue su respuesta», cuenta su padre, Nick.


  A partir de su nueva actitud, George Clooney pronto empezó a conseguir papeles secundarios en series de televisión. En 1984, con veintitrés años y tras dos años de lucha en Hollywood, le contrataron para protagonizar una nueva serie de televisión sobre un hospital llamada E/R, predecesora de Urgencias. En esta serie interpreta a Ace, un joven médico recientemente reasignado al servicio de urgencias en un hospital de Chicago. Solamente duró veintidós episodios, aunque fue el detonante que le condujo a conseguir papeles secundarios en televisión que al menos le ayudarían a sufragar sus gastos. Por aquella época apareció en episodios de Las chicas de oro, Se ha escrito un crimen, La realidad y muchos más, y en 1988, durante una temporada, fue Booker Brooks en Roseanne, el gran éxito de la cadena ABC. Su papel era importante y semirregular, pero como se sentía incapaz de hacer reír, al final Clooney se sintió un fracasado, por lo que se fue antes de que le despidieran. Después conseguiría trabajo en películas de terror de bajo presupuesto como Terror en el instituto y El regreso de los tomates asesinos, que le permitieron meter el pie en Hollywood.


  Tanto su perfil como su caché subieron, pero Clooney no se contentaba con interpretar personajes secundarios en películas de serie B e intentaba hacerse un hueco en la meca del cine en la época en que triunfaban los héroes de acción, cuando reinaban Arnold Schwarzenegger con Terminator y Bruce Willis con La jungla de cristal. Realmente era difícil que encajase en el molde del Hollywood de entonces, y regresó a la televisión, a los episodios piloto de varias series, a interpretar a secundarios… Ganaba dinero pero no conseguía ser famoso. Frustrado y abatido con su inestable carrera, Clooney intentó encontrar la estabilidad en su vida privada: reunió todos sus (modestos) ahorros y compró una casa en Hollywood Hills donde se trasladó con su novia, la actriz Kelly Preston, que se acababa de divorciar del actor Kevin Gage.


  Le regaló como bienvenida una mascota, un cerdito negro barrigón llamado Max, pero se desconoce si Kelly fue infeliz viviendo con el cerdo o con George, porque lo cierto es que se marchó antes de un año. Tiempo después se fue a vivir con Charlie Sheen y, en 1991, se casó con John Travolta. George, por el contrario, se hizo inseparable de su cerdito, quien llegó a ser «como parte de la familia» y le acompañaba a rodajes, entrevistas y sesiones de fotos. Después de dieciocho años y ciento treinta kilos de peso, Max murió en 2006. No lo cambió por otra mascota porque «¡Max cubrió todas mis necesidades de cerdo!», explicó el actor en USA Today tras la muerte del animal.


  Cuando Kelly Preston se marchó, George empezó a sentirse desmotivado, por sus fracasos tanto laborales como sentimentales, y tardó muy poco en echarse a los brazos de su ex novia, Talia Balsam, con la que había salido en 1984. Hija de los actores Martin Balsam y Joyce Van Patten, era un año mayor que George y una actriz regular en varias series de televisión. Pocos meses después de que Kelly Preston le rompiera el corazón, Clooney se llevó a Talia, a su madre y a varios amigos en una caravana a Las Vegas y el 15 de diciembre de 1989, a sus veintiocho años, se casó con ella ante un imitador de Elvis, embarcándose así en un matrimonio que parecía condenado al fracaso desde el principio pues la noche de bodas él se quedó jugando en el casino con sus amigos.


  Tras la boda, George continuó trabajando en varias comedias de situación que no duraban mucho: apareció en cinco capítulos de Baby Talk, la versión televisiva de Mira quién habla, pero se enfrentó a los productores y al final dejó la serie. Era un buen momento para intentarlo de nuevo en el cine, y trató de obtener un papel en la película Thelma & Louise. En cinco ocasiones realizó la prueba del personaje del ladrón que engaña a las dos mujeres, ante el director Ridley Scott, pero perdió frente a Brad Pitt, que luego lanzó a este al estrellato. Indignado, no pudo ver la película durante un año y luego, cuando lo hizo, explicó: «Me quedé con la boca abierta: nunca habría pensado en hacer las cosas de la manera en que ellos lo hicieron. De repente me di cuenta de cuánta razón tuvo Ridley».


  Llegó un momento en que George Clooney ganaba la considerable cifra de 40.000 dólares a la semana, era dueño de una casa en Hollywood y de dos coches. Desde hacía algunos años era «el actor desconocido mejor pagado de Hollywood», pero llevaba más de una década caminando a ciegas: no conseguía triunfar ni encontraba la oportunidad de trabajar en un proyecto que le interesara, y en lo personal, después de tres años de anteponer sus ambiciones profesionales a su matrimonio, había terminado divorciándose de Talia. De nuevo, él se quedó con Max y una úlcera sangrante de estómago. «Yo no debería haberme casado en ese momento —explicó Clooney años más tarde en la revista Vanity Fair—. Simplemente siento como si a Talia no le hubiera dado una oportunidad justa.» Desde entonces ha sido muy claro al respecto: no piensa volver a casarse y no tendrá hijos. Si no lo había hecho bien a la primera, no lo intentaría una segunda.


  Se cuenta que su compañera de reparto en El pacificador (1997), Nicole Kidman, se apostó con él 10.000 dólares a que rompería esta promesa y pasaría por el altar antes de los cuarenta años, así que el día de su cuadragésimo cumpleaños Nicole le envió un cheque aceptando su derrota. Él se lo devolvió con una nota que decía: «Doble o nada en mi cincuenta cumpleaños».


   


   


  EL DOCTOR Y EL HOMBRE MURCIÉLAGO


   


  En 1994, George Clooney seguía siendo «casi» famoso. Desde el carpintero en La realidad hasta el repartidor de pizza de El regreso de los tomates asesinos habían transcurrido doce años de trabajo en Hollywood sin lograr trascender ni brillar con la fuerza necesaria. Estaba cansado de subsistir y necesitaba más que nunca encontrar el papel que le diera el impulso definitivo. Al fin, con treinta y tres años, todo cambiaría gracias a la serie de la NBC Urgencias. George fue la segunda opción tras Anthony Edwards (el teniente Nick «Goose» Bradshaw de Top Gun y el enfermo terminal en Hawks junto a Timothy Dalton) para el personaje del doctor Douglas Ross, un pediatra especializado en seducir enfermeras en el ficticio hospital del County General de Chicago, que le convirtió en uno de los rostros más populares del planeta y el sueño de las féminas de todo el globo. «He tenido muchísimo más éxito del que jamás imaginé. Y llegó tarde, hacia los treinta y tres años, bastante tarde para un actor. Eso me sirvió para no perder lo que yo llamo “frenos de la suerte”, es decir, tener los pies en la tierra», explicó en la revista Semanal TV durante su visita a Madrid en 2003.


  Finalmente, Anthony Edwards también intervendría en Urgencias, pero interpretando otro de los papeles principales.


  Se dice que Steven Spielberg, productor de la primera temporada de Urgencias, le dijo a Clooney en el set que podría llegar a ser una estrella de cine si dejaba de mover tanto la cabeza. Pronto se demostraría que su apreciación era correcta, y su personaje fue madurando, pasando de ser un cruel mujeriego a un tipo decente aunque algo impetuoso. Cuando el programa se colocó en el número 1 en el horario de máxima audiencia, Clooney, tras doce años en Hollywood, se había convertido al fin en un sex symbol a nivel internacional.


  Los estudios empezaron a llamarle y a enviarle guiones, y la estrella recién descubierta eligió en su primera oportunidad para la gran pantalla protagonizar la película Abierto hasta el amanecer (1995), en la que interpretaba un papel totalmente opuesto al de su personaje televisivo: junto a su hermano en la ficción, el prodigio de Hollywood Quentin Tarantino, Clooney encarnaba a un antihéroe, Seth Gecko, atracador y asesino brutal, mezquino y despreocupado. Para interpretarlo, Clooney se cortó el pelo al estilo César en un intento de aproximar su imagen a la de un loco, pero su nuevo look gustó tanto que a partir de entonces se lo dejaría así.


  El siguiente trabajo de Clooney en la gran pantalla fue en una dirección totalmente opuesta, en la comedia romántica Un día inolvidable (1996), donde formaba pareja con Michelle Pfeiffer. Lo lógico era pensar que la pareja tendría mucha química, pero no funcionó. La incipiente estrella necesitaba un taquillazo que le lanzara en Hollywood, y este vino de la mano de Warner Bros.


  En 1995 habían conseguido un gran éxito con Batman Forever, y los ejecutivos del estudio pensaron en una cuarta entrega de la franquicia llamada Batman y Robin, una cinta con un presupuesto de 112 millones de euros. Cuando el protagonista Val Kilmer tuvo que rechazarla por problemas de agenda, el estudio eligió a Clooney como suplente. Para él podría haber sido la interpretación de su vida, porque en aquella época Batman era la franquicia más importante del mundo del celuloide, pero fue la peor película de superhéroes de la historia. Estrellas de la talla de Arnold Schwarzenegger, Uma Thurman, Chris O’Donnell o Alicia Silverstone fueron cómplices en ese atentado a la coherencia cinematográfica. George Clooney llevaba un traje de Batman con pezones, algo que pudo haber significado el final para muchos actores, especialmente los que procedían de la televisión. Sin embargo, él siempre ha estado agradecido al hombre murciélago y fue, «de una forma extraña», un éxito, al menos en el plano personal. «Batman continúa siendo mi mayor éxito y cambió completamente mi carrera, aun incluso cuando estuve flojo en ella», señalaría años después.


  Su siguiente estreno fue El pacificador, junto a Nicole Kidman, la primera película que produjeron los estudios Dreamworks, creados por Steven Spielberg, que siempre creyó en el talento de Clooney. Este thriller de acción sobre terrorismo internacional no tuvo una acogida suficientemente buena ni por parte de los críticos ni menos aun en la taquilla. Realista y prudente, y gracias a su cheque semanal por su trabajo en Urgencias, Clooney pudo permitirse esperar a la película perfecta: Un romance muy peligroso. No solo el guión era bueno, sino que trabajaría con un director que, como él, resultaba prometedor, Steven Soderbergh, quien había triunfado en el cine independiente con su película Sexo, mentiras y cintas de vídeo, a la que le siguieron varios fracasos comerciales. Además, también actuaría con la estrella emergente Jennifer López, y en esta ocasión la química entre ambos sí funcionó. El filme fue elogiado por la crítica, aunque solo tuvo un éxito moderado en la taquilla, pero sobre todo sirvió para iniciar una asociación lucrativa y artística entre Clooney y Soderbergh que marcó un antes y un después en sus carreras.


   


   


  EL FINAL DE URGENCIAS


   


  Clooney había sido nominado para los Emmy en dos ocasiones y en tres a los Globos de Oro. Sin embargo, antes de dar el salto definitivo a la gran pantalla debía solucionar sus asuntos pendientes en Urgencias. Durante un tiempo, a pesar de ser la estrella de la serie, Clooney había sido de los actores peor pagados, pero aun así cumplió su contrato. Trabajó en las cinco primeras temporadas, apareciendo en 108 capítulos, y a sus treinta y siete años había llegado el momento de decir adiós a los fans que le habían catapultado a la popularidad en todo el planeta. En el último episodio, el doctor Doug Ross practica la eutanasia a un niño gravemente enfermo y después, para que no le despidan, se muda a Seattle. Así desapareció su papel de la serie en febrero de 1999, aunque Clooney volvió a tener dos apariciones más como estrella invitada.


  Tras quince temporadas, esta serie se convirtió en una de las más longevas y a la vez exitosas de la televisión y la cadena emitió el último episodio el 2 de abril de 2009, con la aparición estelar de muchos de sus actores más conocidos, entre ellos el ya famosísimo Clooney y la gran Susan Sarandon. Los productores de Urgencias quisieron despedirse con dignidad antes de que su audiencia descendiese, pues aunque en aquellos días todavía reunían a diez millones de espectadores, esta cifra estaba muy lejos de las alcanzadas en su época dorada una década atrás, cuando contaba con más de cuarenta millones de seguidores.


  Urgencias se había convertido ya en un clásico: con 122 nominaciones, es la serie con más candidaturas de los Emmy, de las cuales logró 22 premios, y abrió el camino para otras series exitosas de médicos como House o Anatomía de Grey.


   


   


  GOLPES Y PLEITOS EN EL PLATÓ Y SU PRIMER GRAN TAQUILLAZO


   


  A mediados de 1999 Clooney era ya libre para dedicarse al cine a tiempo completo. Su siguiente trabajo fue Tres reyes, escrita y dirigida por David O. Russell, una película sobre la búsqueda de un tesoro, en un entorno totalmente incongruente, perpetrada por tres soldados del ejército de Estados Unidos (George Clooney, Mark Wahlberg e Ice Cube) y su loco viaje a través del desierto iraquí durante la invasión de este país al final de la primera guerra del Golfo. La película resultó una mezcla de acción, humor y mensaje antibélico en la que el papel de Clooney estaba inicialmente previsto para Mel Gibson o Nicholas Cage.


  Fue un rodaje duro y ensombrecido por un problema que sucedió entre bambalinas: David O. Russell era famoso por tratar duramente a los actores en el plató y cuando Clooney lo vio denigrando a un extra se enfrentó a él, llegando incluso a las manos en una pelea que hizo las delicias de la prensa. Era extraño que Clooney reaccionara con tanta violencia, y cinco años después ambos seguían enfrentados: «Si David O. Russell se acerca a mí le daré un derechazo en su boca de mierda», dijo Clooney en la revista Premiere en octubre de 2004, al tiempo que el director declaraba: «No rodaría otra película con George Clooney aunque me pagaran 20 millones de dólares». No obstante, la película supuso para los dos un verdadero éxito de crítica y público.


  Tras Un romance muy peligroso y Tres reyes, Clooney había conseguido librarse por fin de su imagen de actor televisivo en Urgencias. En La tormenta perfecta (2000) también demostró ser capaz de generar un gran éxito de taquilla; fue su primer megahit: consiguió recaudar 300 millones de dólares en todo el mundo y se colocó a la altura de Tom Cruise, Mel Gibson y Tom Hanks tanto en talento como en honorarios. Sin duda esto le ayudó a quitarse la espinita clavada dos años antes a causa de La delgada línea roja, un alegato antibélico dirigido por Terrence Malick, quien, en la sala de montaje, redujo la intervención de Clooney a una sola escena, por lo que el actor llegó incluso a pedir que se eliminara y que le quitaran de los títulos de crédito.


  Más problemas surgieron al poco tiempo: tuvo que enfrentarse a un pleito de la familia del hombre al que él daba vida en La tormenta perfecta, el capitán Billy Tyne. Sus familiares denunciaron a los estudios Warner Bros por no tener permiso para utilizar los nombres reales de las personas involucradas en la tragedia que cuenta la película y los productores respondieron que se trataba de un acontecimiento histórico y, por lo tanto, podían utilizar legítimamente dichos nombres. Sin embargo, los parientes del capitán del pesquero se oponían, molestos porque hubieran retratado «erróneamente» al pescador como un hombre irresponsable y temerario que arriesgó la vida de su tripulación. Como en la historia real no hubo supervivientes —todos murieron en el naufragio y sus cuerpos nunca fueron encontrados— nadie ha podido saber lo que pasó realmente en el barco, de modo que lo que se cuenta en la película que sucedió formaba parte, obviamente, de una obra de ficción; además, en el filme se advierte que el guión se basa en hechos reales, pero que los personajes, los diálogos y los sucesos fueron recreados libremente. Al final, la Corte Suprema del estado de Florida denegó la indemnización demandada por la familia y apoyó la postura de los estudios de Hollywood.


   


   


  «TRILOGÍA DE IDIOTAS» CON LOS HERMANOS COEN


   


  Buscando huir de más riesgos y conflictos, George Clooney aceptó trabajar con los hermanos renegados del cine estadounidense, Joel y Ethan Coen. El papel de Oh, Brother! lo habían escrito para él y lo aceptó incluso antes de leer el guión, demostrando en el filme su gran capacidad como cómico. Su relación con los Coen resultó ser decisiva para el éxito de esta película de culto, y la presencia en el reparto de un actor como Clooney aproximó a su vez la trayectoria de estos dos hermanos al territorio del star system del cine. George Clooney ganó por este papel el Globo de Oro al Mejor Actor en Comedia o Musical, venciendo nada menos que a Robert De Niro, mientras los hermanos Coen fueron nominados al Oscar al Mejor Guión Adaptado.


  Hasta tres veces el actor ha formado equipo con los hermanos Coen, en lo que George Clooney llama su «trilogía de idiotas». Repetiría en 2003 con Crueldad intolerable, donde se establecía una divertida batalla de sexos entre dos de las estrellas de cine más bellas de los tiempos modernos: George Clooney y Catherine Zeta-Jones, y en 2008 interpretaría a Harry Pfarrer, un agente federal de mediana edad en Quemar después de leer, donde los Coen volvían a utilizar los ingredientes marca de la casa: situaciones surrealistas, críticas a la sociedad norteamericana, historias entrelazadas, excelentes actores y mucha ironía.


   


   


  LA UNIÓN CON STEVEN SODERBERGH


   


  Pero regresemos a principios del nuevo siglo; fue en ese momento cuando Clooney, un actor ya plenamente consolidado en la pantalla grande, comenzó a expandirse como productor ejecutivo de varias series de televisión.


  Solo cuatro años después del desastre de Batman y Robin, y a sus cuarenta años, con cada nuevo proyecto Clooney adquiría más poder. Fue entonces cuando formó con el director Steven Soderbergh su propia productora, Section 8, y se les ocurrió la fantástica idea de versionar Ocean’s eleven —una película de 1960 que había tenido a Frank Sinatra como protagonista— y contratar para interpretar el remake junto a Clooney a Julia Roberts, Brad Pitt y Matt Damon —todos en la cumbre de Hollywood en ese momento—, quienes cobraron notablemente menos de lo que tenían por costumbre por trabajar en aquella película «de amigos».


  Su presencia en el cartel atrajo a una gran multitud de espectadores, y el filme fue un gran éxito a nivel mundial que le reportó mucho dinero, pero, sobre todo, Clooney y Soderbergh consiguieron algo de valor incalculable en Hollywood: libertad creativa. De hecho, los réditos de esta película, tanto económicos como de respeto en el medio por su capacidad, posibilitaron en 2002 el debut de Clooney como director de cine en Confesiones de una mente peligrosa, en la que contó con sus amigas Julia Roberts y Drew Barrymore, además de los cameos que realizaron Brad Pitt y Matt Damon, y contó con un guionista de renombre para una historia real muy curiosa sobre un presentador de televisión y, a la vez, asesino a sueldo de la CIA. «Cuando rodé la película pensé que era mentira, pero después la CIA llegó a difundir un comunicado desmintiendo los hechos que se narran en el guión, así que al final he quedado convencido de que algo de cierto hay», bromeaba Clooney. La película recogía sus tres fascinaciones recurrentes: la política, los medios de comunicación y la celebridad. La cinta no tuvo éxito en taquilla, pero sirvió para demostrar el gran talento de Clooney tras la cámara tratando de recuperar la estética y el espíritu del cine independiente.


  Al mismo tiempo que montaba esta película, rodaba Solaris, dirigida por su amigo y socio Steven Soderbergh, una historia de amor y misterio ambientada en un marco de ciencia ficción, que vino a promocionar a Madrid en febrero de 2003 con un pie escayolado, ya que se había roto el talón de Aquiles jugando al baloncesto. «Adoro Madrid, fue la primera ciudad europea que conocí. No quería dejar de venir», dijo nada más empezar la rueda de prensa celebrada en el hotel Ritz. Durante el acto, los periodistas preguntaron en varias ocasiones por su trasero, porque esa parte de su anatomía aparece con claridad en más de una ocasión en la película. ¿Utilizó doble de culo? «No. Es el mío», contestó él. ¿Habrá desnudo frontal en su próxima película? Respuesta: «A los cuarenta y un años no es mi meta». ¿Seguirá dirigiendo? «Sí, y lo haré desnudo.»


  Y es que el sentido de humor del actor es legendario y no suele perder la compostura por mucho que periodistas, paparazzis y fans intenten sacarle de quicio. Simpático y extremadamente ágil en sus respuestas, ese día hizo un alegato contra la guerra de Irak, criticó a la Administración Bush —a la que acusó de manipular la información y de silenciar a los disidentes— y defendió su derecho a disentir. Otras tres de sus obsesiones recurrentes.


   


   


  AL FIN, SIN MORDAZAS


   


  En verano de 2004 volvió a formar equipo con Steven Soderbergh para filmar la esperada secuela del éxito de 2001, con el mismo reparto de Ocean’s eleven más las incorporaciones de Andy Garcia y Catherine Zeta-Jones. Esta segunda parte de lo que ahora ya es una saga no defraudó, y a medida que fueron obteniendo más éxito las diferentes entregas de Ocean’s, el estatus de Clooney subía casi al mismo ritmo que lo hacía su activismo político. Ese año, en la campaña electoral estadounidense, apoyó al candidato demócrata John Kerry (Clooney acababa de comprar una villa en el lago Como que le había vendido la millonaria esposa del candidato, Teresa Heinz, heredera de la popular marca de ketchup y mayonesa), y ayudó a su padre Nick cuando este hacía campaña por un escaño en el Congreso con la esperanza de representar a Kentucky. Aunque George logró recaudar más de 600.000 dólares de sus amigos famosos, su padre sería derrotado por el republicano Geoff Davis, al igual que John Kerry por George W. Bush.


  El sentido del deber cívico había surgido en Clooney a comienzo de los noventa, durante los disturbios raciales del sur de Los Ángeles. A lo largo de esa década, George donó tanto su tiempo como su dinero a varias causas y, aunque intentó mantener en silencio sus opiniones, al final no pudo seguir callando. Tras los ataques del 11 de septiembre de 2001, organizó un maratón televisivo con algunas de las más importantes estrellas de Hollywood: Tom Cruise, Julia Roberts y Jim Carrey accedieron a responder a las llamadas telefónicas para recibir donativos; en total recaudaron 260 millones de dólares para las víctimas de los atentados y sus familiares.


  A las pocas semanas, este gesto fue criticado por el periodista de la FOX, Bill O’Reilly, que tachó el evento de fraude. Acusó a Clooney y a sus amigos de Hollywood de exhibirse en busca de publicidad y de no comprobar que las donaciones hubieran llegado a su destino, pues muchas no lo hicieron. Clooney escribió una carta a O’Reilly acusándole de mentiroso: «Entregar todo el dinero en tan solo seis semanas sería una irresponsabilidad. El dinero va a la gente adecuada, y para asegurarse de ello se necesita tiempo», explicaba el actor por el retraso en la repartición de los donativos. La guerra entre los dos no había hecho más que empezar, pues más tarde el periodista afirmó que desde las listas negras de McCarthy, Hollywood se había escorado a la izquierda, pero que recientemente había ido «mucho más a la izquierda», y afirmó estar muy preocupado por la popularidad de Clooney, al que llamó el «niño mimado de la extrema izquierda».


   


   


  SU PRIMER GRAN ÉXITO COMO DIRECTOr


   


  Tras el taquillazo de Ocean’s twelve, estrenada a finales de 2004, Clooney volvía a estar en posición de hacer cualquier película que quisiera, y acabó escribiendo, produciendo, dirigiendo e interpretando el filme más personal de toda su carrera: Buenas noches, y buena suerte, consecuencia directa, según muchos, del enfrentamiento con Bill O’Reilly, que convirtió a Clooney en el objetivo favorito de otros conservadores, quienes lo tachaban de representante de la élite liberal de Hollywood. Tanto le dolieron esas críticas que centró su película en la televisión de los años cincuenta, cuando el senador McCarthy y su Comité de Actividades Antiamericanas llevaba a cabo su implacable «caza de brujas» de comunistas.


  El presentador de la CBS Edward R. Murrow, al que el padre de Clooney tanto admiraba, se atrevió a desafiar al senador destapando las mentiras y tácticas intimidatorias y amenazantes del Comité que terminaban con el castigo, la cárcel o el destierro de aquellos que acusaban de realizar actividades «antiamericanas». El propio Clooney había sentido esa marginación al ser tachado de traidor por la prensa más conservadora por el simple hecho de expresar su opinión respecto a la guerra y por su forma de entender el liberalismo, cuando muchos norteamericanos suponían que debía mostrarse más discreto por ser una estrella de cine.


  Glamuroso, cortés, agudo, tenaz y comprometido en la vida real, en pantalla Clooney representa la vuelta a la elegancia del Hollywood del pasado. Sin embargo, en su vida política está ayudando a forjar el modelo de activismo de las celebrities del siglo xxi. Actualmente, Clooney figura entre las veinte celebridades políticamente más efectivas de todos los tiempos, según la selección de los editores de National Journal, una revista semanal de política y asuntos públicos estadounidense. Comparte esta clasificación con rostros tan famosos e influyentes como los de Warren Beatty, Orson Welles, Bono, Angelina Jolie y Brad Pitt, Michael J. Fox, Charlton Heston, Paul Newman, Sean Penn, Ronald Reagan, Robert Redford, Frank Sinatra, Barbra Streisand, Elizabeth Taylor y John Wayne.


  Al estilo en los últimos años del líder de U2 (a quien Clooney reconoce abiertamente como una inspiración), su principal causa política ha sido el conflicto militar por motivos raciales en la región de Darfur, en el oeste de Sudán (la maratón televisiva de ayuda que organizó después del terremoto en Haití fue una de las pocas cosas que lo apartaron de su concentración en África). «Si uno tiene la suerte de sobrevivir a una violación, a una tortura y a un intento de asesinato, su familia ha muerto quemada, ha recorrido cincuenta kilómetros por la arena y ha sobrevivido a la malaria, al sida, al hambre y consigue llegar a uno de estos campos de refugiados en tan mal estado, al menos debería tener el derecho a vivir», declaraba por entonces George Clooney en referencia a Darfur.


   


   


  TRABAJOS COMPROMETIDOS


   


  El actor ha demostrado que está más interesado en la acción directa que en la política electoral. De hecho, a pesar de que respalda al presidente Obama, no participó visiblemente en su campaña, tal vez escarmentado por su anterior fracaso al apoyar a John Kerry. En cambio, en 2007, y en colaboración con los actores Don Cheadle, Matt Damon, Brad Pitt, Jerry Weintraub y otras famosas estrellas, fundaron Not on Our Watch, un grupo que pretende llamar la atención mundial y buscar los recursos para detener y prevenir las atrocidades en masa que se estaban llevando a cabo en Darfur. Ese año, en Cannes, él y Brad Pitt realizaron una campaña sin tregua con la que obtuvieron cerca de 10 millones de dólares para el Fondo Salvar a Darfur.


  Por todos estos motivos, en 2008 Clooney recibió el título de «Mensajero de la Paz» concedido por la ONU. Además, es la primera celebrity con su propio satélite desde que se asoció con Google, la Universidad de Harvard y las Naciones Unidas para financiar uno que se encargara de fotografiar los posibles actos de violencia durante la votación para elegir presidente en Sudán del Sur, en abril de 2010.


  Pero Clooney no se limita a extender un cheque, como otras celebrities; él está más en la línea de Sean Penn o de Angelina Jolie y Brad Pitt y, por ejemplo, en enero de 2011 se subió a un avión y se fue a Sudán para supervisar el referéndum de secesión en dicho país africano, viaje en el que contrajo una malaria que le mantuvo alejado de los focos durante dos semanas. Pero él le quitó hierro a la experiencia, aseguró que esta era la segunda vez que contraía la enfermedad y lo aprovechó para reivindicar ayuda: «Esto demuestra que con la medicación adecuada, la enfermedad más letal de África puede quedar reducida a diez días malos en lugar de a una sentencia de muerte», declaró al portal especializado en famosos TMZ.


  Desde que George Clooney está situado en las primeras posiciones del escalafón hollywoodiense, la política se ha extendido a su trabajo en la gran pantalla. Si en Buenas noches, y buena suerte utilizaba el pasado para arrojar luz sobre el presente, su papel como agente de la CIA en la película Syriana sobre Oriente Próximo exploraba el turbio mundo de la política exterior de Estados Unidos, con sus intrigas de gobierno, batallas legales y el actual comercio de petróleo y armas. Pero, a pesar de las críticas al sistema, Hollywood es un universo con sus propias reglas y en su órbita Clooney ya se ha ganado un espacio privilegiado. Es más, ese año, por primera vez en la historia de la Academia alguien fue nominado a nivel individual como actor y director por dos diferentes películas, y es que Clooney recibió dos nominaciones a los Oscar en 2005 como Mejor Director y Mejor Guión Original por Buenas noches, y buena suerte y como como Mejor Actor de Reparto por Syriana, obteniendo finalmente esta estatuilla. Al final llegó a conseguir este galardón por el camino más difícil.


  Como Clooney nunca descansa durante mucho tiempo, enseguida se unió al elenco de El buen alemán (2006) y después llegó otro de sus trabajos comprometidos, que simultaneó con el cine mucho más comercial (como la tercera entrega de la saga protagonizada por Danny Ocean, en la que Soderbergh y Clooney contaron con la participación estelar de Al Pacino) y confirmó su gran versatilidad: Michael Clayton, que supuso su primera nominación a los Oscar como Mejor Actor Principal, un premio que finalmente obtuvo Daniel Day-Lewis por Pozos de ambición.


  Tras esta película tan dramática, y en un intento de reforzar su lado cómico, dirigió y actuó en la comedia romántica Ella es el partido, protagonizada por Renée Zellweger. Más tarde llegaría Up in the air (2009), donde de nuevo su personaje hacía uso de su encanto sin buen propósito pero, como suele ocurrirle a Clooney, sin llegar a ser totalmente detestable a pesar de que su personaje era el encargado de comunicarles sus despidos a los empleados de empresas en quiebra; por este filme volvió a ser nominado al Oscar como Mejor Actor.


  En su hábil ejercicio de géneros y estilos le han seguido Los hombres que miraban fijamente a las cabras (2009), El americano (2010) y su cuarto trabajo como director, Los idus de marzo (2011), otra vez con una temática centrada en los medios de comunicación y la política en un mundo en el que la imagen lo es todo. Sus últimas películas muestran que al galán más seductor del cine estadounidense actual le gusta (y puede) hacer lo que le viene en gana, sin importarle demasiado las modas y los gustos cinematográficos, e incluso disolver su anterior asociación con Steven Soderbergh y formar un nuevo dueto creativo y una empresa con el guionista, director y productor Grant Heslov (Smoke House Prod.).


   


   


  EL HOMBRE MÁS SEXY DEL MUNDO Y LA PUBLICIDAD


   


  Nombrado en dos ocasiones el hombre más sexy del mundo por la revista People, Clooney es consciente de que su físico es fundamental para él —y por eso cuida su imagen hasta el último detalle—, pero siempre se ha tomado con humor su «irresistible» encanto masculino, hecho que una marca de café ha sabido aprovechar a la hora de convertirle en el protagonista de su campaña publicitaria, sobre todo en su primer anuncio, en 2007, en el que cree que dos mujeres suspiran por él cuando en realidad están simplemente disfrutando de sus tazas de café.


  Se cuenta que el cotizado actor aceptó hacer publicidad para afrontar el desastre económico que le supuso su plan de construir un complejo hotelero en Las Vegas que iba a ser diseñado por su amigo Brad Pitt.


   


   


  LA RELACIÓN CON SUS PAREJAS


   


  Como suele ocurrir, el interés público por sus relaciones amorosas ha ido creciendo a medida que su fama despegaba. Aunque en realidad poco se sabe de las múltiples relaciones sentimentales que ha mantenido, George Clooney se ha ganado a pulso el título de «soltero de oro». Después de su matrimonio con Talia Balsam, que duró cuatro años, el actor no ha sido capaz de formalizar ninguna de sus numerosas relaciones. Tras el divorcio, Talia se casó con el actor John Slattery y Clooney comenzó a salir con la actriz Kimberly Russell, de quien se separó en 1995.


  Después llegó Céline Balitran, una camarera francesa, estudiante de Derecho, que conoció cuando rodaba en París El pacificador. Ella le siguió a Los Ángeles y su amor duró hasta 1999, aunque al poco tiempo comenzó a rumorearse que George había tenido un breve romance con Charlize Theron, la actriz sudafricana que ganaría el Oscar a la Mejor Actriz en 2003 por su papel en Monster, y salía de forma esporádica con el «ángel de Charlie» Lucy Liu. Su siguiente novia fue Krista Allen, a quien conoció en el rodaje de Confesiones de una mente peligrosa; comenzaron en 2002 y rompieron dos años más tarde. Su relación con la modelo y presentadora de televisión británica Lisa Snowdon se descubrió cuando tuvieron un accidente en la Harley-Davidson del actor: él se rompió una costilla y ella varios dedos, por lo que tuvieron que ser hospitalizados. Estuvieron juntos hasta mayo de 2008, y se dijo que ella dejó al actor por Brandon Boyd, líder del grupo californiano de funk-metal Incubus.


  Aunque no es costumbre en él hacerlo, Clooney confirmó su relación con la italiana Elisabetta Canalis en julio de 2009. Ella pasó de ser una presentadora de la televisión italiana y modelo bastante desconocida a una habitual en los eventos más glamurosos, gracias a lo cual protagonizó campañas publicitarias de cierto impacto. Cuando nadie lo esperaba, dos años más tarde, la pareja confirmó en un comunicado conjunto que se habían separado, aunque casualmente Elisabetta había confesado tan solo unas semanas antes que no le importaría pasar por el altar si Clooney se lo propusiera. Con esta ruptura el «alérgico al compromiso» cimentó su leyenda en Hollywood y confirmó que no era capaz de estar más de tres años con la misma mujer.


  Solo un par de meses más tarde, en septiembre de 2011, presentó en sociedad a su nueva novia, Stacey Keibler, una espectacular rubia con la que pasó el verano en su casa del lago Como y con quien acudió al Festival de Cine de Toronto. Nadie se atreve a vaticinar cuánto durará su vida en común, pero junto a la lista de novias más o menos oficiales, los rumores sobre los romances del galán también añaden a actrices como Renée Zellweger, Dee Dee Pfeiffer, Denise Crosby, Traylor Howard, Brooke Langton… aunque según parece nunca ha tenido un idilio con Julia Roberts a pesar de las noticias que afirmaban que él había arruinado su relación con Benjamin Bratt.


   


   


  EL PRÓXIMO PRESIDENTE DEL PAÍS


   


  Cuando observamos la vida de George Clooney, tanto en la pantalla como fuera de ella, vemos que pertenece a un nuevo tipo de famoso: un hombre que se toma su trabajo muy en serio y sin embargo es capaz de reírse de sí mismo y, aunque ha llegado donde está a base de trabajo duro, ha sabido mantener su humildad. Además, siempre que se muestra algo engreído vuelven a ponerle los pies sobre la tierra «los chicos». Se trata de su grupo de amigos de siempre, personas que le conocen desde hace veinticinco años y, excepto dos de ellos, no trabajan en la industria del cine, por lo que confía plenamente en sus consejos. Están tan unidos que incluso, en una ocasión en que lo nominaron a los Oscar, llegó a comentar que probablemente llegaría tarde a la ceremonia (que siempre se celebra en domingo) porque no quería perderse el partido de baloncesto que habitualmente juega ese día de la semana con «los chicos».


  Clooney disfruta como pocos rodeándose de sus seres queridos, aunque no siente la necesidad de organizar fiestas excéntricas para ello, como otras celebrities. Siempre discreto, él prefiere compartir su tiempo con sus amigos en su mansión de 12 millones de euros, Villa Oleandra, a orillas del lago Como, en las cercanías de Milán, próxima a donde se rodó Ocean’s twelve y en la que son frecuentes las visitas de Brad Pitt y otros compañeros de profesión. «En esas casas magníficas que George tiene, su habitación nunca es la más grande. Así es como son las cosas en nuestra familia. Nunca hemos tenido por costumbre vivir a lo grande», contaba su padre.


   


  Estrella de cine, productor, escritor, activista a favor de los menos favorecidos y político, George Clooney ha forjado su éxito en todos los campos. Muchos piensan que, a medida que envejezca, a pesar de sus arrugas y su cabello plateado todavía seguirá inundando la pantalla con una amplísima galería de personajes a los que dará vida, tipos humanos honestos, amables, ingeniosos y capaces de seguir siendo sensibles en un mundo repleto de bribones. Hasta tal punto sus fans confían en su seducción y en su fe en las buenas causas que hubo una campaña en Estados Unidos en la que se lanzaron camisetas al mercado con su fotografía en el dorso y un lema en el que sus seguidores le pedían que se presentara como candidato a la presidencia estadounidense en las elecciones de 2008 (su contrincante hubiera sido Obama). Él, cómo no, se lo tomó con humor, pero ¿quién sabe? En Clooney todo es plausible y posible. Para los actores como él, que trabajan sin el beneficio de pelucas o narices postizas, la línea entre el ser humano y el personaje puede ser sumamente delgada aunque, como se publicó en The New York Times: «Ser George Clooney no es tan fácil como parece».


   


   


  PENÉLOPE CRUZ


   


   


  La fuerza del destino


   


   


  El mito dice que Hollywood es la tierra donde los sueños e ilusiones se hacen realidad, y en el caso de nuestra actriz más internacional el camino hasta brillar en ese firmamento de estrellas del celuloide —a pesar de las escasas vacantes para las latinas— está repleto de buenas elecciones, buenas compañías y un trazo claro y directo desde su infancia. Lo ha conseguido: Penélope Cruz ha logrado dejar su marca en el público nacional e internacional a base de pasión, tesón y belleza, y comparte el reconocimiento de haber estampado en el Paseo de la Fama de Hollywood sus huellas tal y como hicieron Meryl Streep, Audrey Hepburn o Vivien Leigh.


  La leyenda dice que, si sueñas a lo grande, un día tu nombre puede ser conmemorado en ese santuario de la fantasía del show business en forma de estrella de oro. Penélope soñó a lo grande desde niña y, años más tarde, fue la primera actriz española en ser nominada a un Oscar, la primera en ganarlo y la primera con una estrella en el Olimpo de Hollywood. En la actualidad su rostro es uno de los más reclamados y codiciados por los productores de los grandes estudios de la meca del cine. Para ellos tiene esa identificable y poderosa capacidad de la que se alimentan no solo las revistas del corazón, sino también los mitos y el imaginario colectivo. «Pe» ostenta la fogosidad latina que el cliché de Hollywood exige: las curvas, la mirada, los labios, el pelo y hasta las pestañas, en su caso, llegan a la máxima expresión para seducir, sin rasgos de impostura, en cotizados papeles de la gran pantalla.


  En lo personal, además, ha encontrado un alma gemela, un compañero de reparto en la vida —y, ocasionalmente, en la pantalla— que tiene una ambición y una trayectoria similares, un número de récords en premios interpretativos muy aproximado (le falta la estrella en el bulevar de la fama, pero la conseguirá pronto) y arrastra un cliché parecido e igualmente manido: si a ella la llaman la «sirena latina», él pasa por representar el prototipo del «macho ibérico».


  Dicen que Penélope no ha perdido su humildad autocrítica y no se siente muy lejos de sus raíces modestas en España; sigue siendo la soñadora que aspira a seguir trabajando con su ídolo cinematográfico, Pedro Almodóvar, con el que mantiene una relación tan fuerte que es casi telepática; y no tiene temor de mostrarse vulnerable, con lágrimas incluidas, al hablar de su experiencia maternal; eso sí, solo en el Vogue americano, la revista de moda más influyente del mundo. «En realidad no hay nadie como ella», asegura Rob Marshall, quien dirigió a la actriz en Nine y en la cuarta entrega de Piratas del Caribe.


  Es verdad, no hay nadie como ella.


   


   


  LOS ORÍGENES


   


  Una madrileña de barrio, de clase media y que se convierte en una reina de la alfombra roja de Hollywood, capaz, gracias a su talento interpretativo, de competir por un Oscar en la misma ceremonia con Kate Winslet, Angelina Jolie o Meryl Streep, ha de tener más que belleza y pasión. La meca del cine está llena de aspirantes guapas y ambiciosas dispuestas a todo por labrarse un nombre en la historia del celuloide, pero que no llegan a ninguna parte. Penélope tiene algo especial de lo que solo las grandes del cine pueden presumir; algo capaz de inspirar tanto a Almodóvar, Amenábar y Fernando Trueba como a Woody Allen o a Sergio Castellitto; para enamorar a hombres tan dispares como Nacho Cano, «Gigi» Sarasola o los actores Tom Cruise, Matthew McConaughey y Javier Bardem; para ser una bomba sexual sin perder la ingenua inocencia y su fragilidad aparente; para conseguir esa complicidad con la cámara capaz de hipnotizar al espectador con su mirada de terciopelo.


  Los encantos de Penélope se han desplegado en cada centímetro de la pantalla desde el primer instante en que posó ante una cámara. Su carrera, más allá del talento, se fue forjando película a película, pero hasta el comienzo del nuevo milenio no conquistó la atención del mundo, y para conseguirlo tuvo que marcharse a Hollywood. Allí sintió la ilusión por la aventura pero también, como muchas veces ella ha repetido, la soledad que invade a las personas que añoran a sus seres queridos. En su primer destino, Los Ángeles, vivía en una pequeña habitación de hotel y «me sentía tan sola que me gustaba encontrarme gatos en la calle y llevármelos conmigo», recordaba en el Vogue americano a los pocos meses del nacimiento de su primer hijo, Leonardo, «Leo» ya para los medios estadounidenses.


  Penélope Cruz creció en la localidad madrileña de Alcobendas. Su padre, Eduardo Cruz, era agente comercial de automóviles y su madre, Encarna Sánchez, tenía una peluquería. Le llegó su nombre a través de la famosa canción de Joan Manuel Serrat, uno de los cantantes favoritos de sus progenitores. «Todos mis recuerdos tienen que ver con la música. Mis padres la escuchaban todo el día y yo aún tengo esa sensibilidad ante ella.» Casi al mismo tiempo que aprendía a caminar lo hacía a bailar. Impetuosa y cabezota, eran los días en que le solían dar «pequeños ataques de nervios», explicó en una entrevista para Chicago Sun Times en 2000. «Me gustaba tirarme en el suelo y empezar a patear y romper cosas cuando no me salía con la mía.» La adolescente Pe dejó el bachillerato en el madrileño colegio Juan xxiii para estudiar nueve años de ballet clásico en el Conservatorio Nacional de Madrid, tres años de ballet español con Ángela Garrido y un curso de baile de jazz impartido por Raúl Caballero. «Tengo todos los dedos de los pies torcidos —explicó a la revista Times en el año 2000—. Solía sangrar de tanto bailar, e incluso me pelé las uñas de los pies, que estaban completamente negras. Daba pena verlos, pero ahora los miro y tienen mucha vida para mí.»


  Sus hermanos desde la infancia ya compartían esa misma dedicación y el talento musical: Mónica, tres años menor, llegó a ser bailarina de la compañía de Joaquín Cortés antes de dedicarse también a la interpretación; y su hermano Eduardo, once años menor, optó directamente por la música y ahora es un cantante y compositor de éxito en Latinoamérica y, últimamente, también famoso por ser el novio de la actriz Eva Longoria (una de las coprotagonistas de la serie Mujeres desesperadas).


  De niña, Penélope no solo se sintió atraída por el baile; el mundo de la interpretación le gustaba casi tanto, especialmente desde el día que vio la película ¡Átame!, de Pedro Almodóvar, protagonizada por Victoria Abril, cuando solo tenía trece años. «Era muy chica para entender esa mezcla entre temas; la estética y el elenco eran lo que me atraía, pero yo sentía que pertenecía a ese universo.» A partir de entonces se fijó como meta trabajar con el director manchego, al tiempo que estudiaba interpretación en la escuela de Cristina Rota y comenzaba a presentarse a multitud de pruebas y castings.


  Su primera aparición en una pantalla se produjo cuanto tenía dieciséis años, en un videoclip de la canción «La fuerza del destino», del mítico grupo de pop Mecano. Fue elegida entre más de doscientas muchachas que aspiraban al papel protagonista. «Penélope fue absolutamente mágica. Era obvio que había algo impresionante en esa niña —contaría en 1999 su agente, Katrina Bayonas—. Estaba muy verde, pero había algo que surgía de dentro de ella.» En el set de rodaje conoció a Nacho Cano, integrante del grupo, e inició una relación sentimental con él que duraría casi cinco años.


  La popularidad que le trajo ese primer papel y el posterior noviazgo le abrieron las puertas de la televisión. Primero surgió la oportunidad de presentar La quinta marcha en Tele 5, un programa matinal orientado a adolescentes que sería no solo su primera experiencia televisiva ante las cámaras sino también la de su compañero, Jesús Vázquez, quien años després se ha convertido en uno de los presentadores más relevantes del panorama televisivo español. Penélope solo duró unos meses en el programa, pero pronto llegó su siguiente trabajo televisivo, en el episodio «Ella y él», de la serie de TVE Serie rosa, dirigido por Jaime Chávarri, al que le seguiría Crónicas urbanas, de Ricardo Palacios. A partir de ahí su carrera interpretativa no pararía, y ya en el año 1991 debutaría al fin en el cine con El laberinto griego, un thriller dirigido por Rafael Alcázar. Al año siguiente, en 1992, con tan solo dieciocho años ya estaba situada en la rampa de salida hacia la fama: protagonizó Jamón, jamón, dirigida por Bigas Lunas, y Belle Époque, de Fernando Trueba, dos películas muy diferentes pero que triunfaron en las carteleras de España y Estados Unidos.


   


   


  EL PRIMER ENCUENTRO CON ALMODÓVAR Y BARDEM


   


  En Jamón, jamón interpreta a la lujuriosa Silvia, la hija pobre de una prostituta de pueblo. Se trata de un filme con un fuerte contenido erótico y en el que aparece en topless. «Yo no estaba realmente preparada para hacer un desnudo —explicó en Los Angeles Daily News en 1999—, pero no me arrepiento, porque quería empezar a trabajar y me cambió la vida.» Penélope no se sintió cómoda con esas escenas que la convirtieron en toda una sex symbol y, en adelante, ha preferido evitar los desnudos. Pero su interpretación no solo le valió su primera nominación a un premio Goya sino que supuso su primer encuentro con Javier Bardem, casi dos décadas antes de que alguno de los dos supiera que acabarían creando una familia juntos y siendo protagonistas de la mayor persecución a que los paparazzis han sometido a dos celebridades nacionales. «De haberlo sabido en ese momento mi vida amorosa hubiese sido mucho, muchísimo más corta», bromeaba ella. Pero la prensa rosa agradeció que el amor tardara en surgir entre ambos actores ya que así Penélope ha llenado durante los últimos veinte años páginas y páginas de papel couché con sus conquistas.


  Después de ese primer éxito en la gran pantalla hizo una breve aparición en el thriller británico Framed, protagonizado por Timothy Dalton y que la llevó a iniciar su periplo internacional (rodaría en Italia, junto a Marco Leonardi, La rebelde [1993], a las órdenes de Aurelio Grimaldi, y la producción Per amore e sole per amore [1993], a cargo de Giovanni Veronesse). Entre medias llegó su segundo éxito, Belle Époque, donde encarna a Luz, la menor de las cuatro hijas de un hombre rico (Fernando Fernán Gómez), que compite con sus hermanas por el amor de un atractivo desertor del ejército en los días previos y posteriores a la proclamación de la Segunda República Española. Esta película ganó nueve premios Goya y un Oscar a la Mejor Película en Lengua No Inglesa, y ella obtuvo por su interpretación en la misma el premio a la Mejor Actriz de la Unión de Actores.


  Tras protagonizar una serie de películas españolas: Alegre ma non troppo (1994), Todo es mentira (1994), Entre rojas (1994), La Celestina (1995), El amor perjudica seriamente la salud (1996) o Lluvia en los zapatos (1997), entre otras, llegaron otros dos filmes que supusieron un importante paso adelante en su trayectoria internacional: Abre los ojos —una fábula dirigida por Alejandro Amenábar acerca de la vanidad masculina, donde se mezcla melodrama, intriga y fantasía— y Carne trémula, en la que tiene un papel breve pero memorable. Este trabajo marcó el verdadero punto de inflexión en su carrera y la transformó en la musa de Pedro Almodóvar. Él la llamó a casa después de ver algunas de sus interpretaciones y le dijo: «Voy a escribir un papel que te queda como anillo al dedo». Entonces él estaba finalizando el guión de Carne trémula, donde Penélope encarnaba a una prostituta que da a luz en un autobús. El rol de la mujer que ayudaba al personaje de Penélope durante el parto lo interpretaba casualmente Pilar Bardem, la madre de Javier.


  Pedro Almodóvar le ofreció un papel que solo dura ocho minutos, «pero yo sentí que me estaba dando el protagónico, quería enamorarlo, deslumbrarlo. Sabía que él era lo mejor que podía pasarle a mi carrera», dijo ella años después. Fue el comienzo de una colaboración fecunda y, además, en la película se volvía a cruzar con Javier Bardem. Su destino con los dos hombres más importantes de su vida parecía ya trazado. «Es muy difícil explicar con palabras el proceso de creación del actor. Consiste en picotear de aquí y de allá, documentarse, conocer al personaje, meterse en su piel. Es un camino a veces doloroso, porque tienes que bucear en zonas de ti mismo que no te gusta o no puedes mirar, y los actores somos muy inseguros. Somos nuestra propia herramienta, por eso actuar está muy relacionado con el ego y de ahí vienen muchas de nuestras paranoias… Hay que estar muy fuerte, muy bien interiormente, para que actuar no te haga daño», declaraba en El País por aquellos días.


  Al poco tiempo llegó La niña de tus ojos (1998), de Fernando Trueba, por la que ganó su primer Goya como Mejor Actriz. Su interpretación de una actriz y cantante que se convierte de mala gana en un juguete del ministro de Propaganda de Hitler llamó la atención de Hollywood y Penélope se atrevió a iniciar su conquista de las Américas, convirtiéndose en la nueva embajadora de nuestro cine con Todo sobre mi madre (1998), su segundo trabajo con Almodóvar, donde interpretaba a una monja embarazada de un travesti. La película ganó siete Goyas y numerosos premios en los más prestigiosos festivales europeos (el César francés, el David de Donatello de Italia, la Concha de Oro a la Mejor Película en San Sebastián, el de Mejor Director en Cannes…), además de ser la primera película española que obtuvo en el mismo año los mayores galardones de la meca del cine: el Globo de Oro y el Oscar, otorgados como la Mejor Película de Habla no Inglesa.


  A partir de ese momento, a Pe comienzan a lloverle los papeles desde ambos lados del Atlántico. Su carrera en España ya estaba consolidada y ahora estaba lista para disfrutar de la atención mundial. «Las bellezas de la pantalla no son ninguna novedad, pero aun dentro del reino de las sirenas del celuloide la actriz española Penélope Cruz provoca inusual adoración en sus directores», escribió Matt Wolf, crítico de The New York Times.


   


   


  LOS PROBLEMAS CON EL INGLÉS


   


  Su debut en Estados Unidos fue en el papel de novia mexicana en el filme Hi-Lo Country, de Stephen Frears, en 1998, aunque hasta dos años después no consiguió ser la protagonista absoluta de una película estadounidense, fue en Woman on top (de Fina Torres). En ella interpretaba a una chef brasileña capaz de seducir tanto a su clientela masculina como femenina, pero el filme obtuvo unos pobres resultados en la taquilla y no mejores críticas. En septiembre de 2000, a sus veintiséis años y con más de veinte películas a sus espaldas, sus primeros pasos hacia el Paseo de la Fama de Hollywood no estaban a la altura de sus sueños debido a su escaso nivel de inglés. «Iba a una lectura y no era capaz de entender lo que todo el mundo decía y me escondía en el baño y lloraba», declararía más tarde.


  Tampoco tuvo éxito en el romántico filme Todos los caballos bellos, coprotagonizada con Matt Damon, o al año siguiente junto a Nicolas Cage en La mandolina del capitán Corelli, rodada en la isla griega de Cefalonia, rodeada por las aguas turquesas del mar Jónico. La crítica patria y la extranjera no fueron benévolas con el trabajo de la actriz y se habló de la falta de una necesaria química entre los protagonistas de ambas historias de amor y de unos guiones basados enteramente en clichés. Los elogios también fueron escasos en su siguiente trabajo, esta vez como esposa de Johnny Depp, en Blow. «La señora Cruz, que era tan deslumbrante en Todo sobre mi madre, de Pedro Almodóvar, aún tiene que demostrar su habilidad como actriz en cualquier película que la obligue a hablar inglés», escribió el crítico de The New York Times Stephen Holden.


  Era famosa en Europa, pero en Estados Unidos sus tres primeros trabajos fueron películas mediocres por mucho que sus coprotagonistas fueran tres galanes consolidados en Hollywood. A falta de algo de que hablar sobre su talento interpretativo, la prensa sensacionalista se llenó de comentarios sobre sus romances con sus compañeros de reparto y Penélope tuvo que hacer equilibrios en la fina línea entre el rumor y la realidad: ni confirmaba ni desmentía las noticias, e incluso parecía que disfrutaba haciendo ambiguas declaraciones en los talk shows más famosos de la televisión estadounidense. Se la acusó de haber sido la responsable de que Nicolas Cage dejara a su esposa, la actriz Patricia Arquette, durante el rodaje de La mandolina del capitán Corelli, pero ella se mantuvo firme en la siempre confusa fórmula: «Somos solamente amigos».


  A Penélope siempre le ha gustado coquetear con el escándalo, pero no dejarse llevar por él. Dicen que, en gran parte por ello, la maquinaria de Hollywood, capaz de golpear duramente a las actrices exhibicionistas y sin pudor, no ha sido cruel con ella. En cualquier caso, en aquellos años su caché y popularidad crecían a la par que su fama de rompecorazones.


   


   


  EL DURO VIAJE HASTA LA CIMA


   


  El viaje hasta convertirse en una de las actrices más famosas de su generación tuvo ese año uno de sus momentos más difíciles. Según declaró entonces la actriz a El País, rodar en Hollywood era mucho más duro de lo que ella suponía: «El ritmo de trabajo que llevo no solo requiere un esfuerzo mental enorme, sino un esfuerzo físico que no imaginaba. A veces tengo la sensación de estar haciendo puro deporte, el cansancio físico que tengo es muy fuerte, pero no me importa». Era la época en que Pe echaba mucho de menos a su familia y a sus amigos. «Esto es lo que yo quería, pero no puedo negar que tengo mucho estrés psicológico. No me he vuelto loca y nadie me está obligando a hacer nada que no quiera hacer. Este estrés me compensa. Aquí conozco a gente muy interesante y es una manera de crecer, pero de vez en cuando me dan ataques de pánico.» La actriz sufría problemas de ansiedad, con llamadas de madrugada al médico de urgencia, y era una época en que se quejaba de la añoranza de estar al otro lado del Atlántico viviendo generalmente sola en hoteles en vez de en hogares.


  Únicamente cuando promocionaba una película la acompañaban un maquillador, un peluquero, su agente y una secretaria. «Sé que todo esto es un circo con el que tengo que aprender a convivir. Todo es una mentira, aunque una mentira muy atractiva», explicaba. En cuanto comenzó a irle bien, la actriz dejó Los Ángeles y se trasladó a vivir a Nueva York. «Vivir en Los Ángeles en esa época fue duro. A Los Ángeles ahora solo voy cuando es necesario para nuestro trabajo. Creo que es más sano no estar todo el tiempo aquí, es una ciudad muy obsesionada por la industria, todo el mundo compite y los paparazzis te asaltan en cualquier momento. Cuando estoy en Nueva York no me siento así, me recuerda mucho a Europa», señalaba.


  En poco tiempo las cosas comenzaron a ir bastante bien. Firmó un contrato en exclusiva con el fotógrafo Bruce Weber para ser la imagen de Ralph Lauren, una campaña de publicidad por valor de 15 millones de dólares que copaba las grandes revistas de moda de todo el mundo para la introducción de la fragancia Glamourous. En los anuncios, bajo el eslogan «Un nuevo tipo de glamour», se veía a Penélope Cruz bajo la lluvia luciendo un vestido de lentejuelas de Ralph Lauren, pero en lugar de eludir la lluvia, bailaba con un hombre vestido de esmoquin.


  «Nos pareció que era la persona perfecta, y no porque fuera una estrella de cine, sino porque es bella —afirmaba Sandy Carlson, presidente de la agencia de publicidad responsable de aquella campaña—. Tiene un tipo de belleza muy internacional, una belleza universal. Se podría decir que parece española, pero podría ser de muchos lugares diferentes.» La asociación de Penélope con Ralph Lauren había comenzado con la aparición de la actriz vestida con ropa de la firma en la ceremonia de los Oscar, en marzo de 2000, en aquella gala en la que como presentadora le tocó abrir el sobre donde se indicaba el filme ganador en la categoría de Mejor Película de Habla no Inglesa. Nunca llegó a decir el nombre de la cinta, pues, embargada por la emoción, solo gritó: «¡Pedrooooooo!», refiriéndose a Almodóvar, quien obtuvo la estatuilla por Todo sobre mi madre, en la que ella había trabajado.


   


   


  AMORES, ROMANCES Y OTRAS HISTORIAS


   


  A finales de 2001 se estrenaba en Estados Unidos Vanilla sky, película dirigida por Cameron Crowe e interpretada por Tom Cruise, Cameron Diaz y Kurt Russell, un remake del filme de Amenábar Abre los ojos, donde Penélope Cruz repetía el mismo papel que desempeñó en la película original, aunque la crítica estadounidense la volvió a atacar: «Su interpretación se ve seriamente debilitada por su bajo nivel de inglés, solo un paso por encima de la lectura según la pronunciación fonética». Tom Cruise adquirió los derechos de la película española nada más verla, fue él quien tuvo el instinto de apoderarse de una apuesta cinematográfica pequeña, extranjera y de idiosincrasia diferente, como era Abre los ojos, para transformarla en algo más pulido y amplificado por un presupuesto de superproducción. Abre los ojos posibilitó su primer contacto y el de su mujer, Nicole Kidman, con el director de Tesis, con quien acabarían rodando a los pocos meses Los otros.


  Durante el rodaje de la nueva versión del thriller fantástico de Amenábar trasladado a la ciudad de Nueva York, Penélope y Cruise comenzaron una historia de amor que coincidió en el tiempo con la tramitación del divorcio entre Cruise y Kidman. Él se había enamorado de Penélope de la misma manera que lo hizo de la actriz australiana, durante el rodaje de otra película, y en un momento en que estaba muy afectado por la muerte de un amigo en los atentados del 11-S y por su crisis matrimonial. El protagonista de Misión imposible y la actriz española se convirtieron en una de las parejas del momento. Su primer encuentro había tenido lugar meses antes, cuando Tom Cruise viajó junto al director Cameron Crowe a Grecia, durante el rodaje de La mandolina del capitán Corelli. «Hizo que me sintiera muy a gusto, todo parece marchar bien con él. Tom también es el productor y me pareció muy generoso y amable», explicaba Pe en aquellos días griegos. «Penélope es increíblemente romántica y, sin embargo, real. Tiene clase sin necesidad de esforzarse. Es como si vieras a Audrey Hepburn, tiene ese tipo de elegancia y, sin embargo, es accesible…», afirmaba el actor durante el estreno de Vanilla sky, cuando la relación entre ambos ya estaba confirmada.


  El romance hizo que Penélope saltara a las portadas de la prensa internacional y su nombre comenzó a sonar con mucha fuerza en la industria del cine. Sin duda, una gran zancada en su camino hacia el Paseo de la Fama tras convertirse en la primera novia oficial del galán después de su separación de Nicole Kidman. La pareja se mantendría unida, con numerosos viajes del actor a Madrid acompañando a su novia española a eventos y estrenos, durante tres años, tiempo en que se habló constantemente de la posibilidad de que pudiesen contraer matrimonio. Después, en enero de 2004, llegó la ruptura por varias razones, aunque ellos no desvelaran ninguna a pesar de que la prensa del corazón se encargaría de explicarlo con todos los detalles posibles: la regia disciplina de Cruise en su carrera profesional; su cada vez mayor entrega como miembro de la Iglesia de la Cienciología y las diferencias espirituales de la pareja; su vida de padre en torno a los dos hijos adoptivos que tiene con Nicole Kidman le dejaban poco tiempo libre al actor; o las dudas de Cruise ante un tercer matrimonio… «No existen terceras personas», repetía entretanto el portavoz de Penélope Cruz, Robert Garlock.


  Cuatro años después, en enero de 2008, el periodista británico Andrew Morton publicó una biografía no autorizada sobre Tom Cruise en la que daba a entender que los promocionados romances del actor estadounidense con estrellas de Hollywood no eran más que artimañas para mejorar su imagen —incluso se hizo eco de los rumores que señalaban que el actor es homosexual y recordaba que, tras divorciarse de su primera esposa, la actriz Mimi Rogers, esta afirmó que Cruise era gay— y ocultar su lado más oscuro y menos conocido en su rol de «rey» de lo que catalogaba como la «secta» de la Cienciología. El periodista —autor también de La verdadera historia de Diana, una biografía de la princesa Lady Di que en 1992 se convirtió en un best seller en Inglaterra e hizo temblar los cimientos de la monarquía británica con sus revelaciones sobre las infidelidades de los príncipes de Gales— afirmaba que Penélope necesitaba impulsar su carrera en Estados Unidos y, al tiempo, él necesitaba renovar su imagen, de ahí que su unión respondiese a un acuerdo entre ambos para obtener publicidad. Según Morton, el mismo padre de Penélope intercedió para convencerla de que pusiera fin a la relación con el actor, que no soportaba tenerla fuera de su control, preocupado además por cómo le podía afectar la Cienciología a su hija. El escritor contaba también que los abogados del actor «antes de publicar el libro ya me amenazaron con una querella de 100 millones de dólares, pero al final no ha pasado nada». Finalmente, el libro terminó convirtiéndose en número 1 de ventas en Estados Unidos en pocas semanas.


  El caso es que cuando todo parecía envidiable y maravilloso entre ellos, y después de que la actriz española asistiera con Cruise a una serie de estrenos en todo el mundo para promocionar la película El último samurái, llegó la separación. Penélope declaraba entonces que mantenía una buena amistad con Tom al tiempo que aprovechaba para negar que su compañero de reparto en la película que estaba a punto de estrenarse, Sahara, Matthew McConaughey, fuera su nueva relación: «Es absolutamente falso, estoy acostumbrada a que me relacionen con quien trabajo, ¡qué le voy a hacer!», manifestaba a la revista ¡Hola! De nuevo su famoso: «Somos solamente amigos».


   


   


  SOLO SOMOS AMIGOS


   


  No tardó en comprobarse que era cierto que la ruptura de Pe con su ex había sido amistosa, hasta tal punto que en la fiesta que Tom Cruise y Katie Holmes dieron para los amigos que no pudieron asistir a su boda en la Toscana italiana, en diciembre de 2006, asistió Penélope Cruz. Se dice incluso que esta celebración fue ocasión de una nueva conquista de la española, nunca confirmada, con Orlando Bloom. Los paparazzis se encargaron de mostrarlos juntos en Los Ángeles y en Londres, aunque lo que no se ajustó tanto a la verdad fueron las declaraciones de Penélope en ¡Hola!: las dunas del desierto del Sahara contribuyeron a que el amor surgiera entre la actriz, recién entrada en la treintena, y Matthew McConaughey, de treinta y cinco años. De nuevo Penélope se vinculaba a un compañero de rodaje y la actriz rehacía su vida sentimental durante los dos siguientes años con el hombre más sexy del planeta, según la clasificación de la revista People en 2005. Él se convirtió en todo un amante de las costumbres españolas, sobre todo del vino, e incluso se atrevió a hablar un poco en castellano, y ella se compró una mansión de trescientos metros cuadrados en Hollywood, cerca de Sunset Boulevard, por la que pagó dos millones y medio de euros. Para entonces, la actriz ya poseía además una casa en Madrid y un apartamento en Nueva York.


  En marzo de 2006 a ambos actores se les veía radiantes, sonrientes y felices en el preestreno de Volver en Madrid, el tercer trabajo de Penélope Cruz con Pedro Almodóvar, donde encarna a Raimunda, una «maruja inspirada en la Sophia Loren de sus inicios, con el peinado de Claudia Cardinale y muchas cosas de Anna Magnani», en palabras del director manchego. Penélope, transformada en una joven pueblerina, vestida siempre con faldas estrechas, rellenadas por un trasero falso, y con escotadas rebecas bajo las que se eleva un turgente pecho —«No es operado», aclaraba Almodóvar—, pone su alma en el papel y muestra unos planos que sacan más partido que nunca a su belleza. En el Festival de Cine de Cannes, en mayo, obtuvo las mejores críticas de su carrera, y el jurado otorgó a Penélope y sus compañeras de elenco femenino —Carmen Maura, Lola Dueñas, Blanca Portillo y Yohana Cobo— un premio conjunto como Mejor Actriz. También ganaría el Goya por el que todavía, coinciden los críticos, es su mejor trabajo. «Es como si hubiera un banco de las emociones dolorosas que nunca se seca y que se llama Cruz, la musa de Almodóvar», dice el crítico de Los Angeles Times.


  Además, Volver convirtió a Penélope Cruz en la primera española nominada a Mejor Actriz en la historia de los Oscar, aunque por desgracia no conseguiría la nominación a Mejor Película de Habla no Inglesa. El 25 de febrero de 2007, sobre la alfombra roja de la gala de entrega, la española parecía una princesa de cuento con un vestido en color rosa de Versace y luciendo joyas de Chopard. La acompañaban su madre y su hermana Mónica, pues su entonces pareja, Matthew McConaughey, no acudió al evento. «Raimunda me ha dado todo. El hecho de que esta nominación sea por una película española y por un personaje que me ha regalado Pedro lo hace todo muy especial», declaraba afónica y con los nervios a flor de piel. Competía con gigantes de la interpretación como Helen Mirren (La reina), Meryl Streep (El diablo viste de Prada), Judi Dench (Diario de un escándalo) y Kate Winslet (Juegos secretos). «Para mí es un honor estar con estas maravillosas actrices, como Meryl Streep, mi actriz favorita», no dejaba de repetir Penélope. Al final, fue Helen Mirren quien se alzó con la estatuilla.


  El triunfo profesional de Volver no estuvo, sin embargo, acompañado por el éxito en el amor: pasó poco más de un mes desde aquella gala cuando la pareja feliz McConaughey-Cruz se separaba «debido a la apretada agenda y al tiempo que pasan lejos», señaló el comunicado de los agentes de ambos actores. Al poco tiempo, el actor más sexy y soltero más codiciado conoció a la modelo brasileña Camila Alves e, incluso, ha sido padre en dos ocasiones.


   


   


  UN ABULTADO CURRÍCULO AMOROSO


   


  Penélope nunca ha promocionado su carrera artística en función de sus intimidades, algo tristemente frecuente en Hollywood. No obstante, según le gusta destacar a la prensa rosa, sus romances generalmente le han ayudado a aumentar su popularidad. Su primera relación pública fue con Nacho Cano, el famoso músico de Mecano, unos diez años mayor que ella, cuando Penélope tenía apenas dieciséis. Entonces Penélope y Nacho compartían melena rizada, vaqueros, cazadoras moteras y una juventud dispuesta a comerse el mundo, y la pareja se mudó una temporada a Nueva York y otra a Londres, donde ella se matriculó en clases de inglés, baile e interpretación. Fue Nacho quien la introdujo en la fama y le aconsejó que aprendiera la lengua inglesa, y también le debe a él su gusto por el budismo y la cultura oriental y ser una apasionada en su apoyo a la causa de los niños menos favorecidos.


  Cuando Penélope tenía veintidós años trabajó como voluntaria en Calcuta en uno de los orfanatos de la Madre Teresa, una experiencia que «cambió mi forma de ver el mundo». Penélope y Nacho estuvieron juntos cerca de cinco años, pero se separaron amistosamente y siempre han mantenido un gran respeto al hablar el uno del otro cuando algún periodista osa mencionar aquellos años. En 2011 Nacho Cano declaró en la revista ¡Hola! que después de Pe no había vuelto a tener ninguna otra novia.


  El currículo afectivo de ella, en cambio, ha sido muy diferente. No pasó mucho tiempo después de la separación con Nacho Cano hasta que se confirmó su noviazgo con Fernando Sarasola, más conocido como Gigi Sarasola, un «chico de buena familia», conocido jinete español y, sobre todo, famoso por haber sido pareja de la cantante Marta Sánchez. La relación duró hasta 1997; luego, en mitad del rodaje de La niña de tus ojos en Praga, Penélope se enamoró de Thomas Obermaier, un checo que trabajaba como ayudante de cámara y con quien la actriz estuvo emparejada durante casi dos años, hasta mudarse a vivir a Estados Unidos. La relación con el menos famoso de sus novios no resistió el empuje de la carrera cinematográfica de Pe en Hollywood ni la lista de conquistas verdaderas o ficticias con las que la prensa rosa vinculó a la actriz antes y después de salir con Tom Cruise, mientras se hacía realidad su particular sueño dorado de Hollywood. En cualquier caso, Penélope nunca ha revelado detalles personales de su pasado sentimental, y lo que se sabe sobre sus novios reales no va mucho más allá que las imágenes captadas por los insistentes paparazzis.


   


   


  EL PRIMER OSCAR PARA UNA ESPAÑOLA


   


  Junio de 2007 será para siempre en la vida de Penélope el mes en el que el destino le tenía preparada una enorme recompensa por todo lo trabajado hasta entonces. Ese mes comenzó el rodaje en España de Vicky Cristina Barcelona, una comedia ligera e inteligente donde ella y Scarlett Johansson se repartían los favores de un latin lover interpretado por Javier Bardem. Pe aceptó el desafío que le planteó Woody Allen sin leer ni siquiera el guión, convencida de que la película le daría todo lo que tanto tiempo llevaba deseando. «En Vicky Cristina Barcelona Penélope Cruz tiene pocas secuencias para demostrar su gracia y su frescura, pero las aprovecha inmejorablemente. Está brillante, neurótica, creíble, sensual, tragicómica, muy divertida… Ojalá se tope frecuentemente con directores como Trueba, Almodóvar o Allen, y es que ella lo borda cuando lo que le ofrecen tiene vida», escribía el crítico de cine de El País Carlos Boyero.


  Había llegado el papel «con carne y alma» y un peso pesado de la industria de Hollywood que la sabía dirigir. «No tengo palabras para terminar de agradecerle tantas cosas a Woody. Él confió en mí de la manera en que Pedro Almodóvar lo hizo en su momento y vio algo que nadie más veía y creyó en eso. Yo sentía mucha inseguridad, y cada día que iba al estudio sentía que iban a despedirme», dijo minutos después de haber ganado el Oscar como Mejor Actriz de Reparto por esa película.


  Lo había conseguido. Tras cinco paseos por la alfombra roja del teatro Kodak de Los Ángeles llegó el desfile más emocionante de su vida: el 22 de febrero de 2009, la noche en que obtendría su preciado Oscar. En la alfombra roja, luciendo un vestido palabra de honor vintage drapeado en color marfil de Pierre Balmain, contaba que era una creación que tenía «más de sesenta años» y lo había adquirido hacía tiempo «para una ocasión especial». Ese era el momento: hacía historia en el cine español como la primera actriz en alzarse con el preciado galardón. Entre lágrimas recogía la estatuilla de manos de nada menos que cinco actrices: Tilda Swinton, Whoopi Goldberg, Anjelica Huston, Goldie Hawn y Eva Marie Saint.


  En un minuto y medio agradeció a España, a todos los directores que han hecho de ella la actriz que era —Almodóvar, Bigas Luna y Fernando Trueba—, así como a «todos los actores de mi país», sin olvidarse de hacer mención, cómo no, a sus padres y hermanos, y a su pueblo. «Crecí en un lugar llamado Alcobendas donde esto [ganar un Oscar] no era un sueño muy realista. Entonces me quedaba toda la noche despierta viendo la ceremonia de los premios y siempre sentí que este es un momento de unidad para el mundo porque el arte, en cualquiera de sus formas, ha sido y siempre será nuestro lenguaje universal y tenemos que hacer todo lo que podamos para su supervivencia», dijo en su discurso de agradecimiento.


  Cuando terminó la gala, se dirigió a In-N-Out Burger, todavía envuelta en su vestido de Balmain, para comer una hamburguesa doble con queso. El post-Oscar en esta hamburguesería era un ritual, pues acudía después de cada una de sus nominaciones. Allí regresaría al año siguiente, cuando la actriz madrileña saboreó por tercera vez las mieles de la Academia, al aspirar a llevarse su segunda estatuilla como Mejor Actriz de Reparto por su interpretación en Nine, que finalmente no logró. Sin embargo, en febrero de 2011 la tradición se rompió, ya que Penélope Cruz acompañó a Javier Bardem al teatro Kodak en apoyo a su nominación como Mejor Actor por Biutiful, pero la pareja no acudió luego a la hamburguesería. «Teníamos algo más importante que hacer —dijo Penélope en la revista Vogue—. Nos esperaba en casa nuestro bebé.»


   


   


  HACIA EL AMOR DE SU VIDA


   


  Y es que el Oscar no fue el mejor premio que recibió por su personaje de la neurótica, desequilibrada y enamorada María Elena en Vicky Cristina Barcelona, sino el reencuentro con Javier Bardem, coprotagonista de la película, al que no dedicó ni una sola palabra durante aquella histórica ceremonia de los Oscar. De hecho, él ni siquiera acudió a la gran noche de Pe de febrero de 2009. La esperada foto del actor entregando la estatuilla a su compañera sentimental y Mejor Actriz de Reparto del año no se produjo, a pesar de que la tradición, que se sigue con más o menos rigor, indica que el premio a la Mejor Actriz de Reparto lo entrega el actor que se llevó ese honor en la categoría masculina el año previo. Es decir, Javier Bardem, que lo había obtenido por su papel en No es país para viejos, un trabajo interpretativo que le convirtió en el primer actor español en conseguir un Oscar, justo un año antes de que ella también hiciera historia. Javier se tuvo que quedar en Barcelona por «compromisos de trabajo», y es que estaba rodando Biutiful, la película de Alejandro González Iñárritu, en la Ciudad Condal.


  Todo el mundo sabía entonces que eran pareja, y las fotos de una escapada romántica en octubre de 2007 a las islas Maldivas, dicen que compradas por la revista ¡Hola! por medio millón de euros, confirmaron el romance entre los dos.


  Pero ellos, empeñados en separar su vida privada de la pública, tardaron mucho tiempo en admitir la relación, y habría que esperar casi tres años, a la gala de los Goya de 2010, para que aparecieran juntos dejándose fotografiar sin problemas, aunque en todo momento se negaron a hablar de sus sentimientos. Incluso llegaron por separado al Palacio Municipal de Congresos del Campo de las Naciones de Madrid —es más, Bardem no llegó a pasar siquiera por la alfombra verde—, y se sentaron juntos en primera fila, aunque tuvieron que levantarse para presentar sendos premios.
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