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Introducción











El cine ha sido una constante en mi vida desde que tengo memoria. Cuando era niño, corríamos a casa de los vecinos frente a la nuestra, los únicos en la cuadra que tenían televisión. Nos abrían la ventana para que pudiéramos disfrutar de Cine en su Casa, un programa que transmitía una película todos los días a las cinco de la tarde. No puedo recordar cuántas películas vi allí, colgado de la ventana. Luego, pasábamos horas conversando sobre los personajes, los actores y la trama, hasta que el cansancio nos vencía. Siempre había alguien que quería cambiar el final o protagonizar una escena. Para nosotros, ese cine improvisado era maravilloso: piratas, vaqueros, indios, intrigas… todo tenía cabida en esa hora y media diaria de magia cinematográfica.


Al año siguiente, tuvimos televisión en casa. Nosotros sí permitíamos que algunos amigos entraran, aunque solo para mirar la película, como advertía solemnemente mi madre. Nos reíamos, nos emocionábamos y, a veces, nos enojábamos cuando en el momento más emocionante la transmisión era interrumpida por algún comercial.

Con el tiempo, descubrí el gran cine. A los diez años, tras empezar a trabajar desde los ocho, hice del cine mi pasatiempo favorito. En la ciudad donde crecí había cinco cines. El más económico era el de la calle Thompson, donde se proyectaban exclusivamente películas mexicanas. Luego estaba el “cine del mercado”, llamado así porque se encontraba frente al Mercado Central; allí exhibían películas nacionales y latinoamericanas. Más lejos, había un cine elegante que llamábamos “el cine del banco”, pues estaba frente a uno. Este proyectaba películas europeas, que no me gustaban mucho al principio porque eran subtituladas, aunque fue allí donde comencé a aficionarme al cine francés y británico.

Después estaba el Cine Municipal, al que iba rara vez debido a su elevado precio. Allí se proyectaban grandes producciones, especialmente norteamericanas. Solo acudía cuando lograba juntar peso a peso, y únicamente si había una película que consideraba imperdible. Por último, estaba el cine abierto en la playa. También era caro, pero proyectaba películas populares y juveniles. Aunque desde cierta distancia podía verse la pantalla, el sonido solo era audible dentro del recinto. A pesar de ello, alguna vez disfruté de una película desde un banco al frente, intentando adivinar los diálogos y la trama.

A medida que crecí, me convertí en un cinéfilo apasionado. Conocía directores, actores, guionistas y era capaz de repetir los argumentos de las películas, recordando incluso frases especiales. Este hábito se convirtió en parte de mi vida, y lo mantuve incluso cuando me fui a estudiar a un internado donde nos tenían prohibido asistir al cine. De alguna manera, siempre lograba escaparme al menos una vez cada quince días para disfrutar de una película.

Con la llegada de las cintas VHS y, más tarde, el DVD, se abrió un mundo ilimitado de posibilidades. Durante un tiempo, tuve una colección de películas, pero entre tantos viajes terminé perdiéndolas o regalándolas. Aún conservo algunas por nostalgia, aunque hoy en día es posible encontrar casi cualquier película en línea.

El cine, el séptimo arte, es un invento impresionante. Como en toda expresión artística, hay producciones que son verdaderas joyas y otras que apenas sirven como material de descarte. Este libro es un homenaje a todas esas horas que he dedicado al cine. Contiene 365 reflexiones diarias con el objetivo de ofrecer un pensamiento para cada día, una idea que inspire o motive, algo que nos ayude a enfrentar los desafíos de la vida. No sigue un orden lógico, tal como el cine mismo. Está escrito al correr de la pluma, recordando películas que me marcaron o incluso aquellas que no me gustaron, pero de las cuales se podía extraer alguna lección.

Aprender lecciones de vida es uno de los desafíos más profundos del ser humano. Tenemos la capacidad de aprender de nuestros errores y reinventarnos. El cine es un espejo de esa realidad ineludible. A través de la gran pantalla, podemos observar historias que reflejan nuestras propias luchas y triunfos, a menudo desde múltiples perspectivas.

En lo personal, disfruto especialmente el cine dramático y me apasionan las películas basadas en libros. Siempre leo los libros primero y luego, casi inevitablemente, sufro al comprobar que el libro suele ser mejor. Sin embargo, hay raras excepciones que logran estar a la altura o incluso superarlo.

En este libro encontrarán numerosas reflexiones. Puede que no siempre estén de acuerdo con mi visión, y eso es precisamente lo enriquecedor del cine: permite múltiples interpretaciones de una misma historia. Los invito a darle una oportunidad a este libro, a disfrutar de una reflexión diaria y, tal vez, a descubrir nuevas formas de amar el cine y animarse a ver las películas mencionadas.


He procurado evitar revelar detalles importantes de las películas para no privarlos del placer de descubrir sus tramas por ustedes mismos. No estoy seguro de haberlo logrado en todos los casos, pero esa fue mi intención. Historias de cine es un libro que espero disfruten tanto como yo he disfrutado escribirlo. Confío en que su lectura les brinde satisfacción y nuevas perspectivas, tal como el cine lo ha hecho conmigo.


Miguel Ángel Núñez

Quart de les Valls, Valencia, España


Reflexiones diarias







Candidata al poder

La aceptación de ciertas ideas resulta desafiante. Entre ellas, la posibilidad de una mujer presidiendo los Estados Unidos. No es por falta de intentos; se recuerda a Hillary Rodham, conocida por el apellido de su cónyuge, y en 2024 a Kamala Harris.


El filme The Contender (2000) aborda los prejuicios y obstáculos que enfrenta una mujer al aspirar, en este caso, al cargo de vicepresidenta. Deja en evidencia que la mujer tiene que trabajar mucho más.


En la película se desarrolla una dinámica entre el senador encargado de investigar a la candidata propuesta y un joven diputado incorporado a su equipo de investigación. Por un lado, se observa la obstinación de quien se cree con derecho, incluso de distorsionar la verdad para desacreditar; por otro, un joven que, ante tales circunstancias, opta por seguir su conciencia, eligiendo finalmente el camino más arduo, pero que lo conduce a alinearse con la verdad.

La protagonista, por su parte, considera que las artimañas políticas no lograrán que renuncie a sus valores y principios. Se evidencia, además, una doble moral. Se le imputa haber estado involucrada en un escándalo sexual durante su etapa universitaria. Sin embargo, si hubiera sido varón, aquello no se habría considerado deshonroso; por el contrario, se habría tomado como una anécdota.

El poder seduce. Gobernar y tomar decisiones que afectan a millones propicia que las personas revelen lo mejor y lo peor de sí mismas.

Se suele decir que las personas cambian al ocupar un cargo público. En realidad, a menudo los individuos son quienes son, y el poder simplemente pone de manifiesto lo que realmente hay en sus vidas.

Quien busca el poder por el poder mismo, terminará sus días vacío de sentido. Solo en el servicio se alcanza la plenitud vital. Lamentablemente, muchos ingresan en la política con buenas intenciones, pero en el trayecto, sucumben ante el poder.

“Todas las cosas están sujetas a interpretación, la interpretación que prevalezca en un momento dado es una función del poder y no de la verdad”. —Friedrich Nietzsche

Descubriendo a Forrester


En la cinta Descubriendo a Forrester (2000), un adolescente afroamericano que divide su tiempo entre estudios, baloncesto y literatura, logra infiltrarse en la residencia de un autor. No obstante, olvida su mochila con sus apuntes e ideas. Mientras tanto, obtiene una beca para ingresar en un prestigioso instituto donde se le hace saber que su admisión se debe exclusivamente a su capacidad intelectual.



Forrester, interpretado por Sean Connery, es un escritor retraído y solitario, ganador del Premio Pulitzer. Algunos perciben en este personaje un reflejo de J. D. Salinger, el autor de El guardián entre el centeno (1998), quien se apartó del mundo tras la publicación de su obra.


Se forja una amistad entre un anciano huraño y un escritor novato. El momento más conmovedor del film ocurre cuando el joven es acusado de plagio por utilizar una idea de Forrester y, contra su costumbre, éste abandona su aislamiento para defender a quien ha sido tratado injustamente.

La existencia nos depara giros inesperados que transforman radicalmente nuestra perspectiva del mundo. De repente, nos encontramos con alguien que nos hace percibir la realidad de forma distinta. Es cuando topamos con una persona que se atreve a depositar su confianza en nosotros. Cuando somos apreciados por nuestra esencia y no por nuestra apariencia.

Contemplar a las personas por su potencial y no por su estado actual o por cómo son etiquetadas, es un don de quienes han dominado el arte de comprender y valorar la humanidad. Mirar a alguien con esperanza infunde ánimo y logra que muchos se vean reflejados en esa mirada, motivándoles a trascender estereotipos o memes.

J. P. Sartre afirmaba que la mirada ajena es el infierno, y probablemente, fue lo que experimentó durante toda su vida. Sin embargo, podría ser diferente: un paraíso o una oportunidad para que se manifieste lo mejor de nosotros.

“No camines detrás de mí, no te guiaré. No camines delante de mí, no te seguiré. Solo camina a mi lado y sé mi amigo”. —Albert Camus

Jamás besada

En 1902, el Electric Theater de Los Ángeles anunció la primera exhibición cinematográfica de un beso en la historia del cine. Era la época del cine silente, donde las películas eran acompañadas por música en vivo, con un pianista improvisando durante las escenas.


Se promocionó como “El beso de Mary Irvin y John C. Rise”. Pocos sabían que esta pareja de comediantes desataría la ira de los puritanos y el escándalo de quienes consideraban que besarse en escena era una osadía y una afrenta a la moral. Posteriormente, se estableció la costumbre de concluir las películas con un beso. La cinta Jamás besada (1999) retoma esta práctica, aunque en este caso constituye el núcleo mismo de la trama y el guion.


En la actualidad, la mayoría de las películas inicia con un beso. El resto es historia conocida. En 1902, no se imaginaban lo que sucedería después en el cine. Probablemente, algunos de esa época, si vivieran hoy, sufrirían un colapso al presenciar cuán lejos se ha llegado en esta exhibición y vulgaridad sexual existente.

El sexo comercializado en la pantalla se ha degradado. Se ha convertido en un medio para exhibir cuerpos que se acarician, pero pierde relevancia frente al significado del amor verdadero. Numerosas películas mejorarían sin esas escenas de sexualidad explícita, que en su mayoría son solo un recurso barato para atraer a quienes tienen inclinaciones voyeristas.

La sexualidad saludable es fundamental para la humanidad. Cuando se comprende la vida sexual y la relación de pareja en su justa dimensión, se convierte en una fuente de alegría, plenitud y gozo para los involucrados. Sheree Conrad y Michael Milburn, académicos e investigadores de la Universidad de Massachusetts, acuñaron el término “inteligencia sexual” para referirse a una vida sexual saludable, equilibrada, emocionalmente inteligente y plena. Esto se aprende, no se logra de manera espontánea.

“La sexualidad es el encuentro con uno mismo y con el otro, a partir del propio cuerpo y del cuerpo del otro”. —Octavio Paz

Tienes un e-mail

La necesidad de amar y ser amado persiste como un aspecto fundamental de la existencia humana. Este anhelo, tan esencial como el acto de respirar, es lamentablemente incomprendido por muchos en su verdadera dimensión. La industria cinematográfica explota esta aspiración innata del ser humano, aunque no siempre de manera acertada, presentando en ocasiones una imagen distorsionada del amor.


En la película Tienes un email (1998), Tom Hanks y Meg Ryan protagonizan nuevamente una comedia romántica. En comparación con su colaboración anterior (Sintonía de amor, 1993), su actuación parece menos natural. No obstante, una buena historia de amor siempre cautiva, pues todos, de alguna manera, pueden identificarse con ella.


La trama presenta a Kathleen Kelly (Meg Ryan), propietaria de una pequeña librería infantil, y a Joe Fox (Tom Hanks), dueño de la mayor cadena de librerías en Manhattan, como adversarios naturales. Por casualidad, y de forma anónima, inician un intercambio epistolar por correo electrónico que culmina en un enamoramiento. Aunque existen numerosos testimonios de personas que han encontrado el amor a través de Internet, nada reemplaza el contacto personal.

La popularidad del contacto vía Internet radica en la posibilidad de ser auténtico bajo el amparo de un seudónimo o del anonimato. Sin embargo, esto puede considerarse una forma de engaño, ya que implica ocultar la verdadera identidad, frecuentemente alejándose de la autenticidad.


Amar constituye un privilegio. En presencia del amor genuino, no existe temor a mostrarse auténtico. Quien ama descubre en el otro a alguien capaz de aceptarlo. El amor verdadero no requiere de seudónimos ni autoengaños; es auténtico y natural por esencia. El amor engrandece, haciendo aflorar lo mejor de cada uno. Nos permite ver la vida e ilusión, generando la sensación de que todo es posible.


“Cuando te acaricié me di cuenta de que había vivido toda mi vida con las manos vacías”. —Alejandro Jodorowsky

La vida es bella


Existen películas capaces de generar reacciones encontradas en el público. Mientras algunas provocan risa, otras conmueven hasta las lágrimas. La vida es bella (1997) es uno de esos largometrajes originales y a la vez, polémicos. Comienza como una historia de amor ligera y cómica, no obstante, a medida que avanza la trama también lo hace el tono, volviéndose más sombrío.


Pronto se revela un telón de fondo ominoso: la guerra y la xenofobia. Tal como sucede en numerosas cintas, los antagonistas son los nazis. En medio de este contexto histórico, Guido realiza intentos tragicómicos para mantener a su hijo pequeño, Giosué, ajeno a la crudeza del entorno, permitiéndole conservar su inocencia infantil. El niño experimenta el horror moral de la época como si fuera un hecho mágico, incapaz de comprender completamente los sucesos a su alrededor. Esta representa una alegoría de la inocencia en el seno de la maldad.

La trama se desarrolla en 1939, durante el fascismo y antisemitismo italianos, cuando aproximadamente 8,000 judíos del país fueron privados de libertad y llevados a campos de concentración (Roy, 2004).


A pesar del contexto adverso, la película sugiere que es posible mantener la esperanza de que “la vida es bella” aun en las circunstancias más extremas. Puede considerarse una postura ingenua en un mundo acostumbrado a la barbarie y la violencia, sin embargo, existen muestras de bondad hasta en las situaciones más deshumanizantes, tal como el loto que emerge prístino entre la suciedad luego de sacar su alimento desde el fango.


No es ingenuo buscar lo positivo, sino una forma de sobrevivir enfrentando la realidad con optimismo. Las personas proclives a lo constructivo suelen gozar de mejor bienestar.

“El optimismo es la fe que conduce al logro. Nada puede realizarse sin esperanza y confianza”. —Helen Keller

La sombra del diablo

En ocasiones, las películas logran trascender pese a carecer de una elaborada puesta en escena gracias a la fuerza de su argumento y el talento de su elenco, pudiendo así sobrepasar la simple forma de presentación típica de grandes producciones de Hollywood que a menudo anteponen aspectos superficiales a lo verdaderamente relevante. Esto constituye una metáfora de lo que frecuentemente sucede en la vida real, donde priman la sustancia sobre el diseño.


Un claro ejemplo de esto es La sombra del diablo (1997). En esta película, un revolucionario, miembro del grupo terrorista IRA, viaja a Estados Unidos con el objetivo de obtener armas para su organización. Para lograr sus fines, este individuo se hospeda en la residencia de un oficial de policía de origen irlandés, hombre pacífico pero ingenuo que ignora la verdadera identidad de su inesperado inquilino. Sin embargo, algunos pequeños detalles terminan por desentrañar la verdad, desencadenando una serie de acontecimientos trágicos como traiciones, violencia, desencuentros y tensiones propias del delicado contexto en el que se desenvuelven.



Resulta alarmante constatar la cantidad de jóvenes reclutados por grupos revolucionarios delictivos alrededor del mundo, en no pocos casos siendo manipulados y utilizados como peones por adultos que buscan instrumentalizar sus ideales o disputas a través de ellos. En otros, los adolescentes creen erróneamente que la violencia constituye la única alternativa para ser escuchados. Sin embargo, esto último es un grave engaño, pues la violencia jamás representa una verdadera solución y solo engendra un círculo interminable de sufrimiento. La historia así lo demuestra una y otra vez, pues en lugar de zanjar conflictos, la agresión genera más dolor y derramamiento de sangre en una espiral sin fin. Pretender finalizar disputas recurriendo a la fuerza constituye una ilusión, pues difícilmente se logrará cerrar así algún capítulo de forma definitiva.


“Toda reforma impuesta por la violencia no corregirá nada el mal: el buen juicio no necesita de la violencia”. —León Tolstói

Naufrago


Qué harías si te toca una experiencia similar al protagonista de esta película? En Naugrafo (2000), protagonizada por Tom Hanks, el protagonista, de un momento a otro todo ve que su mundo estructurado y predecible se viene abajo y se queda completamente solo en una isla, sin nadie con quien hablar y con la sensación extraña de estar ante la presencia de la soledad en su dimensión más cruel: Hablarle a una pelota disfrazada de ser humano.


Las historias al estilo Robinson Crusoe se han escrito de muchas formas y desde diferentes perspectivas. Cambian los personajes y algunas situaciones, pero el fondo es el mismo: Perdido, sólo y en una isla solitaria que no aparece en los mapas y rutas habituales de los barcos.

Sin embargo, estar solo en una isla solitaria en medio del océano no es tan terrible como estar solo en medio de un mar de gente. No tener con quien hablar ni compartir es una experiencia desoladora, aun cuando las personas que pasan a tu lado podrían darse el tiempo para escucharte y no lo hacen.

La soledad de la multitud es más dramática que estar solo en una isla en el océano. Al menos, allí sabes que estas solo y tienes la esperanza de reencontrarte con otras personas en algún momento. Es la esperanza la que alimenta la ilusión. Sin embargo, cuando se está con la sensación de soledad en medio de otras personas se va creando una frustración que termina aniquilando la esperanza.

La amistad, la solidaridad y el participar en actividades que fomenten el compañerismo es una forma de ayudarnos a vencer esa soledad existencial que nos hace añorar poder tender puentes hacia otros.

Quienes aprenden a socializar y no aislarse, son personas que construyen, sin saberlo, puentes que los llevan hacia otros y les impide vivir la crueldad de la soledad en compañía. No es tan difícil, basta dar el paso de entender cuánto necesitamos a otros.

“La soledad no es estar solo, es estar vacío”. —Gabriel García Márquez

El clavel negro

Todos los seres humanos pueden dar discursos acerca de la justicia y la bondad. Ser justo y bondadoso es otra cosa muy diferente. A muchos les gusta escucharse hablando de la justicia y de ser buenos.

La verdad de las personas no aflora en tiempos de bonanza. Cuando todo está bien la mayoría se porta de manera decente. La verdadera prueba se demuestra cuando todo lo que está a tu alrededor comienza a caerse a pedazos.

Los militares chilenos, solían hablar de la “mayoría silenciosa”. Una forma eufemística de hablar de una población que no reaccionaba y que ellos suponían que con su silencio avalaban las atrocidades que cometían en una de las dictaduras más sangrientas que ha tenido Hispanoamérica.

Harald Edelstam, embajador de Suecia en Chile, no era de los que se quedaba en el silencio cómplice de quienes con su mutismo terminan apoyando la maldad.


Mientras la mayoría de la población se dedica a sobrevivir y a delatar a personas para que sean asesinadas o torturadas, él, aprovechando las ventajas comparativas de su puesto se dedicó a rescatar a todos los que puede. De eso se trata la película El clavel negro (2007) en el testimonio de lo que hizo este hombre para ayudar a otros.


Cada individuo en algún momento de su vida se ve ante la encrucijada de hacer el bien, aunque eso le cueste la propia vida, o dejar que los malvados abusen o torturen impunemente. No es una situación fácil. Sin embargo, es imprescindible que en ese momento se tome una decisión que puede hacer toda la diferencia.

Las decisiones de Edelstam salvaron a más de 1300 personas de convertirse en detenidos desaparecidos o una cifra más en la estadística de torturados o violentados por quienes se creían con derecho a hacerlo. Una persona marcó la diferencia. La pregunta es si tú estás marcando la diferencia frente los excesos de tu sociedad.

“La paz no se puede conseguir a través de la violencia, solo puede ser conseguida a través de la comprensión”. —Ralph Waldo Emerson

¿Quieres ser millonario?

¿Con cuanta carencia se es pobre? Cuando se tiene un plato para comer todos los días, un techo donde dormir y recursos para recrearse y pasar los días, cuesta trabajo creer que hay personas que viven padeciendo de las mínimas condiciones para subsistir. Cada día es una batalla para ganar algo que le permita pasar, al menos, esa jornada.

Mientras otros viven en la opulencia, hay personas que sobreviven con menos de un dólar al día. Una realidad ineludible en muchos rincones de nuestro mundo.

Hay países donde con un dólar se puede comprar un almuerzo, pero no sirve para comer durante todo el día.

Indigna, como en el guion de esta película, saber que las personas pobres no sólo son discriminadas, sino que muchas personas se sienten con derecho a maltratarlas, especialmente cuando consideran que tienen el derecho para hacerlo.


El protagonista está ganando el concurso ¿Quién quiere ser millonario? (2008), que reúne a millones de televidentes que de un modo u otro sueñan que lo que le ocurre a los ganadores, puede ser una señal de esperanza de que algún día puedan salir de la miseria en la que viven.


Pero, como una historia mil veces contadas, la policía supuestamente al servicio de los desvalidos, supone que es culpable de estafa y que los conocimientos que tiene no son realmente de él, sin embargo, utilizan la vieja estrategia de la tortura, el arma de la cobardía y de la megalomanía de los que tienen el poder y se consideran impunes.

Ser pobre no es un pecado. El verdadero mal es sospechar que la pobreza tiene algún tipo de destino divino o que las personas no tienen derecho a aspirar vivir de un modo distinto. Hay quienes pregonan desde la religión que ser pobre es una bendición: Ya los quisiera con un dólar al día, a ver si les quedan ganas de orar. La pobreza es un escándalo, como dan cuenta millones de personas en nuestro mundo.

“Recomendar sobriedad al pobre es grotesco e insultante a la vez. Es como decir que coma poco al que se muere de hambre”. —Oscar Wilde

El visitante


No es un mundo justo ni equitativo el que vivimos. Nunca lo ha sido. Sin embargo, hoy en día, pareciera que cada vez se oscurece más. Que las paredes antes claras entre el mal y el bien, se difuminan en un extremismo cada vez más peligroso y complejo. A nombre de la religión se mata y se asesina. Para mantener un estilo de vida cómodo para muchos se juega irresponsablemente con la vida de millones de personas, que amparadas en su lugar de nacimiento, se sienten con derecho a juzgar y maltratar a otros.


He viajado, lo suficiente para darme cuenta la diferencia abismante entre países ricos y pobres. Sin embargo, en todo este tiempo lo que más me ha impactado es la indiferencia de los que tienen, mirando con desdén a los que supuestamente carecen de todo.

No obstante, muchas de las personas que en la mirada de los opulentos no poseen son ricos en vivencias y tradiciones que hacen que sus vidas tengan mucho que ofrecer, si al menos escucháramos.


Esta película, El visitante (2007), con una actuación sobresaliente de Richard Jenkins, nos recuerda el drama de la inmigración, que cada vez se torna más insoportable para muchas personas que por diversas razones: económicas, políticas, religiosas o simplemente por la búsqueda de un mejor horizonte, abandonan su mundo y se sumergen en otro. Se produce una conexión porque casi todas las personas conocen a alguien que ha tenido que abandonar su país para emigrar a otra tierra donde se convierte en un extraño.


Jenkins, que encarna en la película a un profesor viudo y solitario, termina haciéndose amigo de una pareja que, engañada, ocupa su departamento, creyendo que estaban actuando bien. Tarek (Haaz Sleiman ), un músico sirio-palestino; y Zainab (Danai Jekesai Gurira), una diseñadora de joyas étnicas de Senegal, representan a los millones de personas que por una u otra razón abandonan sus hogares, en busca de una oportunidad.

“El problema no es que haya inmigrantes, sino que haya fronteras”. —Eduardo Galeano

Por amor


En la película, Por amor (1999) que en inglés se editó como Por amor al juego, se retrata a Billy Chapell, protagonizado por el actor Kevin Kostner, el héroe del film, un beisbolista, quien vive el momento más glorioso en este deporte: La realización de un juego perfecto. Al final, lo consigue, agotado, adolorido y a punto de colapsar.


Sin embargo lo que debería ser una noche de celebración y victoria no lo es. Llega a la soledad de su hotel, toma el teléfono y constata que no ha recibido ni un mensaje y en ese momento llora amargamente.

La siguiente escena lo muestra caminando en un aeropuerto atestado de gente. Se dirige a Londres, donde supuestamente ha partido la mujer que ama. Sin embargo, ella está allí, perdió el vuelo porque se quedó mirando el juego de beisbol en la televisión allí en ese mismo lugar. Cuando se acerca y por fin puede declararle lo que está viviendo le dice lleno de emoción:

—Anoche debió ser la mejor noche de mi vida, pero no lo fue, y todo porque tú simplemente no estabas allí.

La reflexión es simple y a la vez profunda. ¿Qué sentido tiene vivir un momento especial si no hay alguien con quién compartirlo?

La soledad es una experiencia muy amarga, pero lo es mucho más cuando se tiene éxito o se viven momentos memorables, cuando no se tiene con quién compartir esos instantes que no vuelven, y que serán recordados el resto de la vida. Quienes consiguen algo importante, a menudo, son los que más solos están.


El amor y la relación de pareja, son fundamentales para el equilibrio en la vida humana. Podemos carecer de algunos objetos, o de aspectos no esenciales, pero no es posible vivir sin amor y sin compañía. La soledad nunca es buena, para nadie. Quienes tienen la oportunidad de amar y ser amados, son ricos, aunque algunos no lo saben.


“El amor no hace girar al mundo. El amor es lo que hace que el viaje valga la pena”. —Franklin P. Jones

Rebelde sin causa

Jimmy Stark (James Dean), es un adolescente que habitualmente está envuelto en peleas y conflictos. Eso obliga a sus padres a cambiarse constantemente de ciudad, sin saber qué hacer. Sin embargo llega a un nuevo lugar donde conoce a Judy (Natalie Wood), y se hace amigo de “Platón” Cradford (Sal Mineo). En ese momento su vida parece dar un giro diferente. En síntesis la película.


Han pasado más de cincuenta años desde que se exhibió por primera vez esta película, Rebelde sin causa (1955), y aún sigue siendo un ícono del cine. No un film descollante, aunque obtuvo tres oscares. Sin embargo, trata un tema con el cual muchos hasta el día de hoy se identifican: El paso difícil de la juventud a la etapa adulta. El proceso de convertirse en responsables de la propia vida.



La rebeldía sin causa, aunque en la mayoría de los casos se puede explicar, como en el caso del protagonista, por familias disfuncionales y medios ambientes turbios, sigue siendo un patrón de conducta de muchos jóvenes, en otro tiempo llamados “inadaptados sociales”, aunque la mejor expresión es “adolescente” que viene del latín adolecer, faltar.


No se necesita una causa para ser rebelde, ni siquiera se precisa de un motivo, basta con estar confundido y no tener claro un sentido para la vida. Es una fórmula que no falla. Quienes no saben por qué viven, entonces, deambulan perdidos en sí mismos.


En cualquier esquina de cualquier ciudad, es posible encontrar a jóvenes que viven este proceso. Perdidos sin rumbo. Rebeldes sin causa. Afligidos por no encontrar un sentido a sus vidas. La primera responsabilidad de una persona consigo misma es en­con­trar sentido a su existencia. Probablemente, no hay otra tarea más importante que esa, asignar un significado a la vida. La identidad, el sentido, la orientación, la plenitud, no son efectos mágicos sino descubrimientos.


“La única manera de lidiar con este mundo sin libertad es volverte tan absolutamente libre que tu mera existencia sea un acto de rebelión”. —Albert Camus

Conociendo a Jane Austen

Los libros siempre han sido una fuente de inspiración y de compañía. Han motivado a millones de personas a ampliar su mundo, a mirar más allá de las circunstancias que están viviendo, para encontrar entre las líneas de un texto, un mensaje que les inspire y les motive a seguir en la existencia con sentido.

Un buen libro es un amigo que nunca decepciona.

Jane Austen fue una destacada novelista británica que vivió entre los años 1775 y 1817. Sus libros, previos a la época victoriana, están llenos de ironías y sutiles referencias a la época en que están ambientadas. Su padre era un tutor, es decir, alguien que recibía en su casa a jóvenes pudientes para educarlos. Eso implicó, que a diferencia de muchas mujeres de su época, pudiera desarrollar una amplia educación que se ve reflejada en sus obras.


Conociendo a Jane Austen (2007) es una película en torno a un grupo de amigos que forman un club de lectura para leer y comentar la obra de Jane Austen. Son seis personas que leerán entre todos las seis novelas de la autora. Ambientada en la ciudad de Sacramento. La historia, va mostrando como se entrelazan las vidas de los personajes con las preocupaciones e inquietudes que tuvo Jane Austen en su época.



La lección es simple, pero a la vez que motiva a mucha reflexión: No importa cuánto vayamos en el tiempo hacia atrás, de un modo u otro encontraremos nexos que nos conectan con otros seres humanos. Con personas que dejan en sus obras su preocupaciones y sueños. Toda historia narrada es una historia repetida de mil formas.


El pasado está siempre con nosotros, negarlo es absurdo. Lo que debemos aprender es a entenderlo y sentirnos parte de un proceso donde todos somos parte de una misma historia. Cada situación que vivimos es parte de una trama que se remonta a los confines de los tiempos, nadie está solo, somos parte del todo.

“No saber lo que ha sucedido antes de nosotros es como ser incesantemente niños”. —Marco Tulio Cicerón

Robin Hood

Una de las cosas sorprendentes del cine es que cuando uno cree que ya se han agotado todas las posibles versiones de una historia surge una perspectiva nueva que nos hace revisar lo que sabemos.

No sé cuántas versiones he visto y leído sobre este personaje, Robin Hood, héroe y bandido, propio del folklore inglés del medievo. Se supone que vivió en algún momento entre el siglo XII y XIV. Se supone que era un varón llamado Robin Longstride o Loxsley. Estaba al margen de la ley y vivía en el bosque de Sherwood y de Barnsdale, cercana a la ciudad de Nottingham.

Es conocido por haber puesto sus habilidades como guerrero al servicio de los pobres a quienes defendía del sheriff de Nottingham y el príncipe Juan sin Tierra. Dos hombres que abusando de su poder escandalosamente se aprovechaban de los pobres y de quienes menos tenían.


La película Robin Hood (2010), señala la leyenda, robaba a quienes habían obtenido su riqueza de una manera injusta, y luego distribuía el dinero entre los pobres y los más necesitados.


La película de Ridley Scott da un giro distinto a la historia situando al personaje antes de que se rebele en contra del príncipe y el sheriff, aunque el resultado es el mismo, en términos de defensa del más necesitado. Es fácil caer en los discursos y en la molestia por lo que sucede con los pobres, otra cosa muy distinta es tomar decisiones para hacerse cargo de la realidad que viven los necesitados.


La vida no consiste en discursos sino en acción. Lamentablemente políticos, religiosos y muchos más de la misma catadura, prefieren la retórica a la práctica. Juzgan a los más necesitados como si los pobres eligieran serlo, sin entender que las personas son mucho más que sus circunstancias. Nadie en su sano juicio quiere padecer necesidad y convertirse en una estadística de los servicios sociales. Basta solo un poco para caer en la pobreza y un mínimo de ayuda para salir.


“La pobreza es la peor forma de violencia”. —Mahatma Gandhi

Un sueño posible


El camino hacia el éxito confronta desafíos que inicialmente pueden parecernos insuperables. Sin embargo, como se muestra en la película Un sueño posible (2009) con tesón y perseverancia se pueden lograr las metas que creemos fuera de nuestro alcance.



En la cinta, Sandra Bullock encarna a una madre que lucha por un mejor futuro para su familia. Aunque enfrenta grandes dificultades, no se rinde y encuentra la fortaleza para apoyar a quien lo necesita. Su tenacidad y valentía son inspiradoras. Ante los obstáculos de la vida, tenemos la capacidad de superarnos si mantenemos viva la esperanza y avanzamos con coraje. Es preciso no permitir que los problemas nos hagan abandonar nuestros anhelos. Nuestro potencial no tiene límites cuando decidimos emplearlo al máximo.


Con entrega y optimismo, podemos materializar hasta los sueños que nos parecen imposibles, como lo hizo el protagonista que es adoptado, aunque tiene todo en contra. Si seguimos luchando cada día por alcanzar lo que nos proponemos, sin duda lograremos objetivos que hoy se antojan lejanos. Solo se requiere perseverancia, tesón y un espíritu positivo ante las adversidades.

Muchas veces no estamos solos en la lucha por nuestros anhelos. Podemos aliarnos con otras personas con causas afines y apoyarnos mutuamente. Unidos, la fuerza y la capacidad de hacer realidad los sueños se potencian.

Mirando hacia adelante con determinación y contando con el respaldo de quienes nos rodean, alcanzaremos todo aquello que nos proponemos, por más empinado que en un inicio parezca el camino.

Con voluntad, trabajo en equipo y confianza en nosotros mismos, todo se hace posible. Además de valentía y esfuerzo, a veces se necesita de la guía adecuada para no desviarnos de nuestra meta u obstaculizar nuestro propio progreso. Esta película, en algunos momentos con clichés, tiene un buen mensaje: El éxito es fruto del esfuerzo.

“Un poco más de persistencia, un poco más de esfuerzo, y lo que parecía un fracaso puede convertirse en un éxito glorioso”. —Elbert Hubbard

El cazador


La colaboración entre Robert De Niro y John Cazale en la película El cazador (1978) marcó un hito en la historia del cine. Esta obra, es conocida también como El francotirador en Hispanoamérica o El cazador en España. La trama trata de la amistad de tres amigos: Michael (De Niro), Steven (Cazale), y Nick (interpretado por Christopher Walken), quienes son enviados a la guerra de Vietnam.


La película explora los profundos lazos de amistad entre los protagonistas mientras enfrentan los horrores de la guerra y las secuelas psicológicas que esta les deja. Durante la filmación de la película John Cazale, enfrentó su propia batalla contra el cáncer. A pesar de su enfermedad, logró completar la película, convirtiéndola en su última obra antes de fallecer a poco terminar el film.


De Niro y Cazale eran amigos cercanos en la vida real. La película captura la intensidad de la guerra y, al mismo tiempo, profundiza en temas de amor y amistad. La actuación magistral de los protagonistas, junto con la dirección de Michael Cimino, contribuyó a que El cazador sea recordada como una de las grandes obras del cine.


De Niro condicionó su participación en la película a que su amigo Cazale participara, y éste, a pesar de que no quería en un principio por su enfermedad terminal, terminó aceptando si le daban trabajo a su pareja, hasta ese momento una actriz desconocida, pero con la película ganó un Oscar, la ahora famosísima Meryl Streep.


La lealtad, es un valor que a veces no se enfatiza suficientemente. Entre estos dos actores, hubo una lealtad que duró hasta el final. Hay un momento en la película, improvisado, donde Cazale, pese a su enfermedad, toma en andas a DeNiro celebrando su amistad. Todos deberían tener un momento épico así, donde sobreponiéndonos a la enfermedad y la debilidad seamos capaces de levantar a un amigo desde el dolor.


“El sabio no considera el oro y el jade como preciosos tesoros, sino la lealtad y la buena fe”. —Confucio

Esencia de mujer


Esencia de mujer (1992) es una película dramática dirigida por Martin Brest. En ella, el joven Charlie Simms (Chris O’Donnell) es un estudiante de una prestigiosa escuela preparatoria que se ve envuelto en un escándalo cuando se le acusa de plagiar un discurso de su compañero de clase George Willis (Philip Seymour). El comité disciplinario, formado por miembros de la facultad y estudiantes, se encarga de juzgar a Charlie y decidir su futuro en la escuela. Afortunadamente, Charlie cuenta con la ayuda de su defensor, el coronel retirado Frank Slade, interpretado magistralmente por Al Pacino, quien lucha por demostrar su inocencia y salvar su futuro académico. La película aborda temas como la ética y la importancia de la integridad.



A menudo nos vemos frente a decisiones difíciles en las que debemos elegir entre el camino más fácil y el correcto. En ocasiones, la presión social o el miedo a las consecuencias nos tientan a ocultar la verdad o a desviar la mirada ante las acciones erróneas de otros. Sin embargo, como seres humanos, estamos llamados a actuar con honestidad y valentía, incluso cuando resulte incómodo o arriesgado.



La integridad es la adhesión a principios morales y éticos, incluso cuando nadie nos está observando. Es un valor que nos define como personas y moldea nuestro carácter. Cuando optamos por la integridad, establecemos un estándar de conducta que nos guía en nuestras interacciones y decisiones.


Una de las líneas de la película Slade dice: “Nunca te rindas, nunca te rindas, nunca te rindas”. Con esta frase, demuestra la importancia de perseverar y nunca rendirse ante las adversidades. Luego Slade agrega: “Nunca te disculpes por ser quién eres”, alentando a Charlie a ser auténtico y no dejar que la presión de los demás lo influencie. La integridad siempre nos define como individuos y es un valor que debemos defender con firmeza. La integridad es como un faro, cuando no está, no hay luz que guie.

“La integridad es hacer lo correcto, incluso cuando nadie está mirando”. —C. S. Lewis

Alas

Tenía curiosidad por saber cuál había sido la primera película que obtuvo un Oscar, y supe que era una del cine mudo, así que no me entusiasmaba verla. Pero, ¡menuda sorpresa! Es una excelente película. Es una de las primeras grandes superproducciones de la historia del cine. Se merece el honor de haberse llevado el primer premio Óscar a la mejor película. La Academia no siempre acierta, pero en esta ocasión sí tuvo buen criterio.


Alas, fue rodada entre 1926 y 1927. Es una película de guerra. Los planos aéreos eran realistas, pero las escenas rodadas con cientos de extras asumían verdaderos riesgos en los campos ficticios de batalla donde, entre otras cosas, las detonaciones de artefactos explosivos eran reales, no como ahora que usan fuegos de artificio.


Aunque la guerra se presenta de una forma grandilocuente, con esa empalagosa costumbre de los intertítulos rimbombantes típicos del cine mudo, Wellman sin embargo intenta ceñirse a la cruda realidad bélica en la medida en que le es posible, teniendo en cuenta que para el director de una superproducción de este calibre y con tantos intereses de por medio, es muy difícil imponer su propio criterio. Pero él lo logró con gran sacrificio.

Es interesante que para la época cree un personaje femenino Mary Preston (interpretada por Clara Bow) muy independiente y libre, contrario a lo que se creía en la época.

Para ser una larga película muda de los años veinte, es bastante entretenida. Lo más pobre es la forzada trama romántica, frente a la amistad entre Jack (Charles Rogers) y David (Richard Arlen), en un principio enfrentados por la misma chica, pero que dejan de lado sus diferencias para convertirse en leales compañeros del aire.


Dicen que algunas de las amistades más potentes que se forjan son las que nacen en tiempos de guerra. Tal vez eso nos ayudaría a entender por qué tantas personas se unen en tiempos difíciles y convulsos.


“Es mejor encender una vela que maldecir la oscuridad”. —Eleanor Roosevelt

Criadas y señoras


Criadas y señoras (2011), es una película, ambientada en el sur de Mississippi en torno a 1960, aborda el tema del racismo y el abuso que las criadas sufrían a manos de las familias adineradas y poderosas. Un tema a menudo soslayado e invisibilizado. La película se basa en el libro “Criadas y señoras”, escrito por Kathryn Stockett.


La trama se desarrolla en torno a Skeeter, interpretado magistralmente por Emma Stone, quien regresa a su comunidad sureña con el propósito de convertirse en escritora. Buscando material para su libro, decide entrevistar a las mujeres afroamericanas que han servido como criadas en los hogares de las familias acomodadas de la zona. Esta audaz acción desafía las normas sociales imperantes y desencadena una auténtica revolución, especialmente por quienes no quieren cambios.

Destacando la brillante interpretación de Viola Davis como Aibileen, la primera criada en abrirse a compartir sus experiencias. A medida que avanza la historia, más mujeres se unen a esta causa, revelando historias ocultas y forjando una nueva hermandad entre ellas. Sin embargo, este cambio también encuentra resistencia por parte de aquellos que se aferran a los privilegios de su estatus social.

En los años 60, al igual que en la actualidad, resulta fácil dejarse manipular por la opinión de los demás y perder nuestra propia identidad.

Es importante reflexionar sobre la importancia de cuestionar las normas impuestas y liberarnos de las cadenas que nos atan a creencias limitantes sean de género, de religión, de raza o de política.

Lo único que me ha molestado de esta película son los comentarios que esta es una película para mujeres, suponiendo que solo ellas pueden entender, lo que no es más que un sesgo sexista cultural. Lo demás, da para pensar sobre nuestras actitudes hacia la diferencia.

“El racismo es la mayor amenaza para el hombre, lo máximo del odio por el mínimo de razón”. —Abraham J. Heschel

Cartas al Padre Jacob

Klaus Härö narra la historia de Leilan Sisko (Kaija Pakarinen), una mujer que, después de ser condenada a cadena perpetua, es indultada y le ofrecen trabajo como ayudante de Jacob, un anciano cura ciego. El trabajo consiste en responder las cartas que los fieles envían al sacerdote buscando consejo y consuelo. A pesar de su trama aparentemente simple, la película logra convencer y dar un mensaje poderoso sobre la importancia del perdón, la redención y la bondad.


El ritmo de la película Cartas al Padre Jacob (2009) es deliberado, con tomas largas que permiten a la audiencia sumergirse completamente en la historia. La cámara se posa en los rostros de los personajes, capturando sus emociones y conflicto interior. El diálogo es mínimo, pero cada palabra cuenta, revelando la profundidad de los sentimientos y las luchas de los personajes.


El personaje de Leilan es atractivo, ya que lucha por hacer frente a sus errores pasados y la realidad dura de su nueva vida. Su inicial reticencia y reclamo a leer cartas y el mensaje del sacerdote (Heikki Nousiainen) es gradualmente reemplazada por un creciente sentido de empatía y comprensión. Se destaca el poder transformador de la compasión en toda su dimensión.


Jacob, el sacerdote ciego, destaca por su dedicación inquebrantable a su fe y su compromiso con ayudar a los demás, a pesar de sus propias limitaciones, sirve como un recordatorio poderoso del impacto que una persona puede tener en la vida de otra. Su amor y aceptación incondicionales de Leilan, a pesar de su pasado, son un testimonio de la fuerza de la redención y el poder del perdón.


La cinematografía de la película es digna de mención. El uso de la luz natural y el hermoso paisaje de Finlandia en invierno crean un sentido de introspección y contemplación profundos. La obra de la cámara es simple pero efectiva, capturando la belleza del paisaje finlandés y la dignidad tranquila de los personajes.

“Nunca se es demasiado viejo para establecer un nuevo objetivo, o para soñar un nuevo sueño”. —C. S. Lewis

Cinema paradiso

Recuerdo con mucho cariño mis tardes de cine cuando era niño, todos los domingos en la tarde. Me gustaban especialmente las tandas rotativas, donde por el mismo precio se podían ver dos películas, una tras otra. Mi infancia está marcada por el cine y marcó el resto de mi vida.


Por eso, tal vez esta película me llenó de tanta nostalgia. Cinema paradiso (1988) narra la historia de un niño llamado Salvatore (Salvatore Cascio), que vive en un pueblo siciliano y se enamora del cine gracias a su amigo Alfredo (Philippe Noiret), el operador del cine. La película es un homenaje al género cinematográfico y muestra cómo el cine puede ser una forma de evasión positiva y una escuela de vida.


La película comienza con la vuelta de Salvatore a su pueblo natal después de 30 años de ausencia. Allí, se reencuentra con su pasado y se da cuenta de cómo el cine ha sido una parte importante de su vida.

El cine es una forma de evasión para los habitantes del pueblo que con el cine logran olvidar por un momento su realidad. La gente del pueblo se reúne en el cine para ver películas y olvidar sus problemas. Además, la película muestra cómo el cine puede ser una escuela de vida. Alfredo se convierte en una figura paterna para Salvatore y le enseña muchas cosas sobre el cine y la vida en general. La película muestra cómo la amistad y la mentoría pueden ser fundamentales en la vida de una persona.


La película pone en evidencia un concepto que rara vez le damos la importancia que tiene, no importa cuánto pase ni dónde vayas, siempre terminamos volviendo a la infancia, porque la niñez marca todo lo que somos. Una lección importante a los padres, la educación y a todos los que interactúan con niños. La infancia —como dice el poeta— es el lugar a dónde volvemos siempre.


Nunca deberíamos minimizar el impacto de la infancia, no existe persona que no le deba a la niñez lo que es como adulto.

“La infancia es el suelo sobre el que caminaremos el resto de nuestra vida”. —Lya Luft

La guerra de los mundos

El notable caso de la emisión radial de “La Guerra de los Mundos” dirigida por Orson Welles en 1938 pone de manifiesto el poder de los medios. En la noche del 30 de octubre de dicho año, Welles realizó en la CBS una dramatización en vivo de 59 minutos de la novela de H. G. Wells, simulando ser un noticiario que informaba en tiempo real sobre una invasión extraterrestre.

Pese a que inicialmente se aclaró que se trataba de una obra de teatro, muchos oyentes se sumaron posteriormente y no escucharon la introducción. En consecuencia, a medida que Welles relataba con realismo creciente el avance supuesto de los alienígenas, miles de personas tomaron los hechos como ciertos y cayeron en un pánico colectivo. El comunicador incluso fingió su propia muerte “a manos” de los invasores, lo que acrecentó la alarma.

Las comprensibles reacciones de los auditores quedaron evidenciadas por hechos como personas huyendo de sus hogares, el colapso de líneas telefónicas y la congestión de rutas. Incluso se reportaron algunos decesos asociados a este estado de ansiedad masiva. Aunque Welles no quiso engañar, resulta innegable que la dramatización hiperrealista excedió los límites de lo éticamente aceptable.


Se hicieron varias películas para representar este hecho, El mayor espectáculo del mundo (1952) y La guerra de los mundos (1953), aunque ninguna alcanzó el impacto del programa radial.


Este antecedente subraya las responsabilidades inherentes a la difusión mediática. Si bien la libertad de expresión es un valor crucial, ésta no puede ejercerse sin atender las consecuencias prácticas sobre la población. Esta lección histórica invita a los comunicadores a primar la claridad y la veracidad de los contenidos difundidos, sobre todo cuando éstos podrían comprometer bienes públicos fundamentales como la tranquilidad y la estabilidad social.

“Mientras la discusión siga siendo discusión, ha de permitirse la libertad absoluta, pero cuando se pasa de la palabra a los hechos, puede haber límites”. —John Stuart Mill

Lo que el viento se llevó


La película Lo que el viento se llevó (1939), tiene las contradicciones propias de la época donde se filmó y los elementos que juegan con ser políticamente correctos, en un momento históricamente difícil.


Lo que queda de las escenas que finalmente no se incluyeron en la película deja en evidencia que el clásico de 1939 sucumbió ante la corrección política y las tensiones raciales. La película se convirtió en una obra romántica, con un romanticismo propio de su momento, y dejó a un lado el verdadero fondo que era una guerra civil fratricida donde hermanos contra hermanos se alzaron en armas, en la defensa, supuestamente, de la igualdad de los seres humanos independientes de su color de piel.

Entre los que participaron de la película se formaron dos bloques que provocaron un tenso tira y afloja con dos posturas encontradas: por un lado, estaban los que consideraban necesario retratar con realismo la crudeza de la esclavitud, y por otro, los que preferían ceñirse a lo que la escritora Margaret Mitchell había plasmado en la novela que sirvió de base a la película, que ganó ocho premios Oscar —además de dos galardones especiales—, entre estos el primero para una actriz afroamericana, Hattie McDaniel, que fue reconocida como mejor actriz de reparto.

Esto deja en evidencia un problema que a menudo surge cuando se trata de racismo. Siempre hay personas que no están dispuestas a evidenciar la maldición de discriminar a personas por el tipo de piel que poseen, y prefieren, enterrar debajo de la alfombra la vergüenza de ser tratados de un modo u otro, simplemente, por ser o no racista. A modo de botón de muestra es que dos de los directores fueron sacados de los créditos, por su defensa de que el film reflejara el racismo, la vieja historia humana que no acaba.

¿Alguna vez se acabará la xenofobia? Siendo realistas, creo que nunca, es parte de la humanidad.

“Detesto el racismo, porque lo veo como algo barbárico, venga de un hombre negro o un hombre blanco”. —Nelson Mandela

La directora de orquesta


La estupidez, lamentablemente, ha sido la tónica histórica de los seres humanos. G. E. Lessing, el dramaturgo y filósofo alemán decía que: “La estupidez consiste no en no saber, sino en no querer aprender”.


Cuando alguien discrimina, simplemente, porque ese ha sido el accionar común y normal, entonces, actúa bajo el sino de la estupidez. No es la razón la que lo guía sino la falta de cordura.


El filósofo y educador español José Antonio Marina le llama a la estupidez “la inteligencia fracasada”, es decir, el momento en que los individuos eligen no utilizar sus capacidades cognitivas y dejarse llevar por prejuicios, preconceptos e ideas preconcebidas, algo que en la película La directora de orquesta (2018), basada en la vida de Antonia Brico, la primera directora de orquesta que logró dirigir, aunque con costos horribles, desde el punto de vista humano y considerando el derecho.


Antonia Brico, original de Holanda, pero viviendo en EE.UU., tuvo que vivir un proceso muy largo para lograr tener algún lugar en la música, porque se supone, de manera infundada, que sólo varones están capacitados para dirigir orquestas sinfónicas, de hecho, es la tónica hasta el día de hoy, y sin ningún sustento objetivo, solo basado en prejuicios de género.

Lamentablemente Antonia, aunque dirigió grandes orquestas en diferentes países, como directora invitada, nunca logró ser nombrada directora titular, simplemente, por su condición de mujer.

Como diría Marina, a quién hemos citado: “Si la inteligencia es nuestra salvación, la estupidez es nuestra gran amenaza” (Marina, 2005, 9). Es un peligro, porque la estupidez llevada a la práctica, nos impide, entre otras cosas, gozar del privilegio de tener directoras de orquesta. La acción justa consiste en entender que nadie debe ser discriminado por cuestiones de género.

“Espero que las personas finalmente se den cuenta de que solo hay una raza —la raza humana— y que todos somos miembros de ella”. —Margaret Atwood

Amor real


Michael Caine, actor inglés nacido en 1933, ha participado en más de 150 películas y es, el actor vivo, más reconocido del mundo. A lo largo de su carrera, ha intervenido en varias superproducciones y ha sido parte de algunas de las mejores películas de guerra de la historia del cine, como Infierno en Corea (1956), La llave (1958), El día en que la Tierra se incendió (1961), El honrado gremio del robo (1963), Zulú (1964), Ipcress (1965), Funeral en Berlín (1966) y Alfie (1966).


Sin embargo, la parte más importante y, la menos conocida de su vida, es su familia. En 1971, cuando Michael Caine aún no se había convertido en una leyenda del cine, estaba en casa con un amigo viendo la televisión. Estaban observando un anuncio de café Maxwell House cuando su amigo, a punto de cambiar de canal, fue interrumpido por Caine, quien se sintió instantáneamente atraído por una chica que apareció en el fondo del comercial. Tan fascinado quedó, que corrió hacia el televisor, se arrodilló y la contempló. En cuestión de segundos, se enamoró de la imagen de una desconocida en la pantalla.

Durante los días siguientes, Caine buscó insistentemente los contactos de las oficinas de Maxwell House con el objetivo de encontrarla. Estaba convencido de que la modelo vivía en Brasil, por lo que compró boletos de avión y convenció a su amigo para volar con él. Sin embargo, un conocido le informó que la modelo vivía en Londres, se llamaba Shakira y era originaria de Guyana. Caine consiguió su número de teléfono y, con determinación, la llamó tantas veces como fue necesario hasta que ella aceptó reunirse con él. Desde el primer encuentro, los sentimientos de ambos se volvieron mutuos.


Michael Caine y Shakira se casaron poco después, y llevan 51 años viviendo juntos, toda una hazaña en el mundo del espectáculo. Juntos tienen una hija. La longeva relación de esta pareja demuestra que, a pesar de las luces y el glamour del cine, hay historias de amor que trascienden la pantalla y el amor, saludable, es posible.


“La vida sin amor es como un desierto desolado”. —Amos Oz

¡A ganar!


La película ¡A ganar! (2018) protagonizada por Helen Hunt, nos ofrece una poderosa lección de vida sobre la perseverancia, el trabajo en equipo y la superación de la adversidad. Basada en una historia real, narra cómo un equipo de voleibol femenino enfrenta una pérdida devastadora: la muerte de su mejor jugadora. En lugar de rendirse, el equipo elige honrar su memoria enfrentando los desafíos con determinación y esperanza.


Lo que hace trascendente esta historia es la capacidad del equipo para transformar el dolor en fuerza. La vida, al igual que en el deporte, nos presenta obstáculos que parecen insuperables, momentos donde todo parece derrumbarse. Pero es en esos momentos cuando descubrimos quiénes somos realmente y de qué somos capaces. El equipo de la película nos enseña que las grandes victorias no siempre son sobre ganar un campeonato, sino sobre superar las pruebas internas y colectivas que nos preparan para ser más fuertes.


Una de las lecciones más profundas de ¡A ganar! es el valor del trabajo en equipo. En la vida, es fácil pensar que podemos lograrlo todo solos, pero, el verdadero éxito llega cuando nos apoyamos en los demás y dejamos que otros también nos fortalezcan. La unidad del equipo no solo les permitió recuperarse emocionalmente, sino que les dio la oportunidad de alcanzar metas más grandes de lo que hubieran imaginado individualmente.


La vida no siempre sigue el camino que planeamos, y las pérdidas pueden ser devastadoras y sumirnos en el dolor, pero cuando nos unimos a otros, cuando recordamos que incluso en medio de la oscuridad hay razones para seguir adelante, podemos encontrar luz en los lugares más inesperados. Esta historia nos recuerda que la fortaleza más grande surge cuando no nos rendimos y cuando elegimos el camino de la resiliencia, del esfuerzo colectivo, y del amor compartido.

“El talento gana partidos, pero el trabajo en equipo y la inteligencia ganan campeonatos”. —Michael Jordan

127 Horas


La película 127 horas (2010), protagonizada por James Franco, narra la historia real de Aron Ralston, un montañista que queda atrapado en un desfiladero cuando una roca inmensa cayó sobre su brazo, esta película nos muestra cómo, en los momentos más oscuros y difíciles, el ser humano puede encontrar una razón para seguir adelante.


Aron se encuentra completamente solo, atrapado y sin posibilidad de pedir ayuda, enfrentando lo que parece ser su final. Sin embargo, es en esa situación límite donde descubre la verdadera dimensión de su voluntad para vivir. Durante esos cinco días de lucha, no solo enfrenta el dolor físico, sino también una batalla emocional y mental que lo obliga a replantearse su vida, sus decisiones y lo que realmente importa.


Una de las lecciones más poderosas de 127 horas es la importancia de no rendirse, incluso cuando todo parece perdido. La vida, en muchas ocasiones, nos coloca en situaciones que parecen insuperables, donde creemos que ya no tenemos opciones. Pero, como nos muestra Aron, siempre hay una salida, aunque no sea la más fácil. La clave está en no dejarse vencer por el miedo o la desesperación, sino en encontrar dentro de nosotros esa chispa de esperanza que nos impulsa a seguir luchando.



La historia de Ralston nos recuerda la importancia de valorar a quienes nos rodean. Aron, un hombre independiente y aventurero, se da cuenta, en su soledad, de cuánto le importan las personas que ha dejado atrás. Esto nos enseña que, en los momentos críticos, lo que más nos sostiene no son nuestras posesiones o logros, sino el amor y las conexiones humanas. Todos podemos convertirnos en resilientes y desarrollar la capacidad de reinventarnos cuando la vida nos pone a prueba. No importa cuán difícil sea el desafío, siempre existe la posibilidad de superar lo imposible, aunque sea doloroso, tal como lo fue para Aron.


“El dolor tiene un gran poder educativo; nos hace mejores, más misericordiosos, nos vuelve hacia nosotros mismos y nos persuade de que esta vida no es un juego, sino un deber”. —Cesare Cantú

42


La película 42 (2013) nos cuenta la inspiradora historia de Jackie Robinson, el primer jugador afroamericano en las Grandes Ligas de béisbol de EE.UU., y nos ofrece una lección de vida profunda sobre la valentía, la perseverancia y la dignidad frente a la adversidad. Ro­binson no solo rompió barreras raciales, sino que lo hizo enfrentando un odio y discriminación que muchos de nosotros ni siquiera podemos imaginar. Sin embargo, su respuesta a esa hostilidad nos deja una enseñanza valiosa: la verdadera fortaleza no reside en devolver el golpe, sino en mantener la calma y seguir adelante con dignidad.



Una de las lecciones más poderosas que se extrae de la vida de Jackie es el valor de la resistencia pacífica. En lugar de responder con ira o violencia a los insultos racistas, las amenazas y el desprecio, Robinson eligió mantenerse firme en su propósito. Sabía que su lucha no era solo por él, sino por todos aquellos que vendrían después. Su vida enseña que, a veces, la forma más poderosa de combatir la injusticia es a través de la serenidad y la determinación, sin permitir que el odio nos consuma.


Otro aspecto clave de su vida es la importancia de ser fiel a quienes somos, a nuestras convicciones y valores, lo que requiere una valentía extraordinaria. Robin­son sabía que, al cruzar esa línea de segregación en el béisbol, sería objeto de burla, odio y prejuicio. Pero, a pesar de ello, nunca dejó que los comentarios o las críticas destruyeran su identidad o su pasión deportiva.

La película nos recuerda que los grandes cambios no suceden de la noche a la mañana, ni sin sacrificios. La lucha de Jackie Robinson nos invita a reflexionar sobre cómo nuestras acciones, por pequeñas que parezcan, pueden influir en la vida de los demás y abrir caminos para quienes nos siguen. La historia de Jackie Robinson nos motiva a seguir luchando por lo que es correcto, a pesar de las dificultades.

“La discriminación, el entendimiento incompleto y fragmentario, siempre se encuentran en el punto de partida del conocimiento humano”. —Masanobu Fukuoka

60 Minutos


60 minutos (2024), película alemana, no apta para personas muy sensibles. A ratos tiene una dureza y crueldad que raya en lo grotesco, pero presenta una situación límite en la que el protagonista, enfrentado a una cuenta regresiva implacable, debe tomar decisiones cruciales en un tiempo extremadamente corto. Este escenario nos invita a reflexionar sobre el valor del tiempo y la importancia de actuar con determinación cuando nos enfrentamos a situaciones que parecen no darnos segundas oportunidades.


Una lección trascendente que se desprende de la película es la capacidad de centrarnos en lo esencial cuando el tiempo es limitado. En la vida, a menudo nos distraemos con detalles insignificantes o dejamos de lado lo verdaderamente importante. Sin embargo, cuando nos encontramos en situaciones críticas, como las que vive el protagonista de la película, caracterizado por el joven Emilio Sakraya, comprendemos que cada momento cuenta, y que debemos priorizar lo que realmente importa: nuestras relaciones, sueños y decisiones.


Aunque parezca que el tiempo se nos escapa, siempre tenemos la posibilidad de influir en nuestro porvenir. A veces sentimos que ya es demasiado tarde para cambiar algo, pero en realidad, las oportunidades están allí, incluso en los momentos más apremiantes. La clave está en tener el coraje para tomar decisiones difíciles y enfrentar las consecuencias con valentía, sabiendo que lo que hagamos en ese corto tiempo puede cambiar el curso total de nuestra vida.


Mantener la calma bajo presión es clave. El protagonista, en lugar de paralizarse ante la amenaza, busca soluciones con eficiencia. En nuestras propias vidas, podemos aprender que cuando nos enfrentamos a desafíos, mantener la calma nos permite pensar con claridad y encontrar la salida, incluso en las circunstancias más adversas. Nunca debemos subestimar el poder de un instante.

“La adversidad tiene el efecto de sacar a relucir talentos que en circunstancias prósperas habrían permanecido dormidos”. —Horacio

9 de abril

Soy aficionado al cine bélico. Este tipo de películas me agrada porque suelen mostrar la verdadera esencia del ser humano, que suele aflorar en momentos límites, donde la frontera entre el bien y el mal se difumina totalmente. Allí nacen los héroes y los villanos.


La película danesa 9 de abril (2015) relata un episodio crucial de la Segunda Guerra Mundial, cuando un pequeño grupo de soldados daneses, ante una invasión inevitable por parte de las fuerzas alemanas, decide defender su patria con valentía a pesar de estar en evidente desventaja. Esta historia, cargada de coraje y sacrificio, nos deja una lección de vida muy poderosa: el valor de la resistencia y el compromiso con aquello en lo que creemos, aun cuando las probabilidades parecen estar en nuestra contra.


En la vida, muchas veces nos enfrentamos a situaciones en las que nos sentimos pequeños, frágiles o incapaces de cambiar el curso de los acontecimientos. A menudo, los desafíos parecen enormes, y podemos pensar que nuestras acciones no tendrán un impacto significativo. Sin embargo, este grupo de soldados nos enseña que la verdadera grandeza radica en el hecho de intentarlo, en la capacidad de enfrentar los retos con integridad, sin importar cuán adverso sea el escenario. Es en esos momentos de incertidumbre y temor donde descubrimos la fortaleza interior que no sabíamos que teníamos.


Los soldados daneses sabían que sus fuerzas no eran comparables a las del enemigo, pero eligieron mantenerse firmes en defensa de su país, de su identidad y de sus valores. Del mismo modo, en nuestras vidas, debemos aprender a permanecer fieles a lo que nos define, sin rendirnos ante las dificultades.


Otro aspecto evidente en la película es la importancia del trabajo en equipo y la solidaridad. Los soldados no estaban solos en su lucha. Se apoyaban mutuamente, confiaban en sus compañeros, y esa unión les dio el coraje para seguir adelante.

“La fuerza de una familia, como la fuerza de un ejército, está en la lealtad del uno al otro”. —Mario Puzo

A dos pasos del cielo

Me encanta el cine alemán, en general tiene una profundidad que no encuentro en el cine comercial norteamericano.


En la película A dos pasos del cielo (2014), Amelia se encuentra en un momento de profundo caos interno. Justo antes de perder a su madre, descubre que es adoptada, lo que desencadena una crisis de identidad que la lleva a abandonar todo lo que conocía: su trabajo, sus planes de boda y la vida que había planeado. Al huir a Irlanda, un lugar que simboliza tanto su búsqueda como su deseo de escapar, Amelia comienza a recibir flores de un misterioso desconocido, guiándola lentamente hacia la verdad de su origen.


Cuando el mundo tal como lo conocemos se derrumba, la clave no está en aferrarnos al pasado, sino en abrazar la incertidumbre y permitir que las respuestas lleguen de formas inesperadas, por muy duras que nos parezcan. Amelia nos enseña que, cuando enfrentamos dudas sobre quiénes somos o de dónde venimos, es en los momentos de mayor vulnerabilidad donde encontramos las pistas que nos guían hacia la verdadera comprensión de nosotros mismos.

La vida nos pone en situaciones donde las certezas se desvanecen y las respuestas no son claras. Puede que nos sintamos perdidos e incapaces de conectar con nuestro pasado y, por ende, con el futuro. Empero aunque no tengamos todas las respuestas, lo importante es seguir caminando. En el trayecto, pueden surgir señales inesperadas, como esas flores que recibe Amelia.

Cada obstáculo, y momento de confusión, es una oportunidad para profundizar en nuestro propio ser, para descubrir aspectos que no habríamos conocido de otra manera. La verdad de nuestra vida no siempre viene en línea recta, y no siempre está definida por lo que planeamos. A veces, la verdadera revelación surge cuando dejamos espacio para que lo inesperado entre en nuestro camino.

“Es tu reacción a la adversidad, no la adversidad misma, lo que determina cómo se desarrollará la historia de tu vida”. —Dieter F. Uchtdorf

A un millón de millas


Hay películas que narran situaciones que parecen no ser ciertas, pero lo hermoso es que son reales. Tal es el caso de la película A un millón de millas (2023), que nos muestra que no hay sueños demasiado grandes ni caminos imposibles, si estamos dispuestos a trabajar con perseverancia y sacrificio.


El film cuenta la historia de José Hernández, un trabajador agrícola migrante que se convierte en astronauta, desafiando todas las probabilidades de algo que parecía un sueño inalcanzable: viajar al espacio. Su viaje no solo es una hazaña personal, sino un testimonio del poder de la comunidad, la familia y el esfuerzo constante. También es un guiño a los docentes que hacen bien su trabajo, un testimonio inspirador del impacto que tiene en la vida de un niño una maestra que hace bien su tarea.


Lo que hace esta historia tan inspiradora es la simplicidad del mensaje: el éxito no se trata solo de talento o de suerte, sino de trabajo duro, dedicación y la capacidad de mantener la visión clara, incluso cuando todo parece ir en contra. José nos enseña que los obstáculos en el camino no son señales para detenernos, sino retos que debemos superar con determinación. A lo largo de su vida, enfrentó el rechazo y las dificultades, pero nunca dejó que esas barreras definieran su destino.


Los sueños no tienen límite. La clave está en no perder de vista el objetivo. El apoyo de su familia y su comunidad impulsó a José a seguir. Eso nos recuerda que, los sueños sean individuales pero los logros son colectivos. El amor y el sacrificio de quienes nos rodean son lo que nos mantiene en pie. Creer en sí mismo, trabajar por los sueños, no decaer en momentos difíciles, seguir adelante, es lo que define a los exitosos. José fue seleccionado por la NASA en el Grupo 19 de 2007, y realizó su primer viaje espacial en la misión STS-128.

“Tu trabajo va a llenar una gran parte de tu vida, y la única manera de estar satisfecho es hacer lo que crees que es un gran trabajo. Y la única manera de hacer un gran trabajo es amar lo que haces”. —Steve Jobs

Adiós, mundo


No soy fans de películas postapocalípticas, pero Adiós, mundo (2013) me sedujo. Uno de mis lectores me la propuso y la vi, con dudas. La narración nos plantea una poderosa reflexión sobre cómo reaccionamos cuando todo lo que conocemos se desmorona. La película, ambientada en un escenario de fin de mundo, nos muestra a una pareja que, junto con su hija, intenta sobrevivir tras un desastre que cambia radicalmente sus vidas. Lo que antes parecía importante se desvanece, y lo esencial sale a la luz: las relaciones, la confianza, y la capacidad de adaptarnos en medio del caos.


En momentos de crisis, lo que realmente importa no es lo que poseemos o lo cómodos que solíamos estar, sino las personas que tenemos cerca y la fortaleza interior para adaptarnos. La vida puede cambiar de un momento a otro, y lo que define quiénes somos no es lo que nos sucede, sino cómo enfrentamos esas circunstancias. La pareja en la película, junto con su grupo de amigos, aprende a ver más allá de las diferencias, de los problemas del pasado, y a unirse frente a lo que es verdaderamente importante: la supervivencia y el bienestar común.

Es fácil, en tiempos de comodidad, olvidar lo frágiles que somos y lo interconectados que estamos. La verdadera fortaleza no está en la autosuficiencia, sino en la capacidad de apoyarnos mutuamente cuando las estructuras que damos por sentado se desmoronan. En la vida real, quizá no enfrentemos un apocalipsis literal, pero todos pasamos por momentos donde el mundo parece tambalearse. Es en esos instantes cuando descubrimos de qué estamos hechos y cuán vitales son las relaciones humanas.

La película nos motiva a apreciar lo que realmente importa: las conexiones auténticas, la adaptabilidad y la resiliencia frente a lo incierto. Aunque el mundo que conocemos se derrumbe, siempre podemos construir uno nuevo si nos mantenemos unidos y enfrentamos juntos los desafíos.

“No es la más fuerte de las especies la que sobrevive, ni la más inteligente, sino la que responde mejor al cambio”. —Charles Darwin

Ágora


Ágora (2009) es una película que nos transporta a una época en la que el conocimiento y la ignorancia libraban una batalla feroz en Alejandría, un crisol de cultura y sabiduría que se encontraba en peligro de ser arrasado por el fanatismo. En el centro de esta historia está Hypatia, una mujer que, contra todo pronóstico, se mantiene firme en su convicción de que la verdad, la ciencia y el conocimiento pueden iluminar un mundo sumido en la oscuridad de la violencia y la superstición. Magníficamente caracterizada por la actriz inglesa Rachel Weisz.


Una de las lecciones más poderosas de esta película es ser fieles a nuestros ideales, incluso cuando el entorno parece ir en sentido contrario. Hypatia se enfrenta a una sociedad que cada vez se vuelve más hostil hacia el pensamiento libre, pero su pasión por el conocimiento y su compromiso con la búsqueda de la verdad nunca tambalean. En su lucha por salvar la sabiduría contenida en la Biblioteca de Alejandría, Hypatia nos enseña que el conocimiento tiene un valor intrínseco que trasciende el tiempo y las circunstancias. Es un legado que, aunque amenazado, puede inspirar generaciones futuras.


Esta historia también invita a reflexionar sobre el poder del pensamiento crítico en un mundo que a menudo se ve arrastrado por la corriente del conformismo o la intolerancia. Hypatia no sólo luchó por la preservación de textos antiguos, sino por la idea de que la razón y el cuestionamiento son las herramientas que nos permiten progresar como seres humanos. Incluso cuando todo a su alrededor se desmoronaba, ella eligió seguir pensando, cuestionando, y aprendiendo.



Ágora nos recuerda que nuestra verdadera fortaleza reside en mantenernos fieles a nuestras convicciones y en nunca dejar de buscar la verdad, aunque el camino esté lleno de obstáculos. La sabiduría y el conocimiento son faros que pueden guiarnos.
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