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    En 2011 hubo un homenaje para Steven Spielberg por parte de la institución Directors Guild of America, porque este director es querido y admirado debido a su innovación en el lenguaje cinematográfico, su cine, su corazón, su esperanza y su deslumbrante estilo visual que ha influido en otros cineastas. Este director es parte de la identidad americana permanente. Después de dedicar tantas horas a entender este cineasta, puedo decir que creo que todas estas palabras acerca de él son ciertas. Este libro es mi homenaje para él en reconocimiento a su humanidad y a un trabajo bien hecho.




    Este volumen realiza un acercamiento científico y humanista del director norteamericano de origen judío, Steven Spielberg. El contenido que vamos a encontrar en esta disertación es novedoso. Se realiza un estudio atento en cuanto a la materia audiovisual y documental sobre la filmografía de Steven Spielberg, tanto en el primer epígrafe, donde se lleva a cabo un estudio de los parámetros biográficos y sociológicos que pueden incidir en su obra cinematográfica y su concepción de los valores, como en el segundo, donde se revisan de forma sistemática las claves formales y los recursos que utiliza y donde se expone el propio testimonio personal del director y las observaciones de la crítica sobre el valor de la dignidad y otros temas cercanos de su filmografía. Se revisa su filmografía de forma ordenada hasta Mi amigo el Gigante (2016). Hasta este filme se presentan coherentemente el mismo tratamiento del valor de la dignidad descrito en este texto y se desvela la humanidad en el tratamiento de contenidos y plasmación en imágenes sonoras de Steven Spielberg. En esta parte se ofrece asimismo una revisión bibliográfica, es decir, una valoración crítica de los anteriores estudios referidos, así como de las obras de interés sobre el cineasta publicadas hasta el momento.




    En el primer epígrafe –y en esto radica la originalidad de nuestro estudio respecto a lo que se ha publicado hasta ahora sobre el cineasta-, sintetizamos la bibliografía existente sobre el tema, y agrupamos, de manera ordenada y completa, el uso que hace el cineasta de cada uno de los elementos cinematográficos que entran en juego; añadimos, además, una selección de ejemplos.




    La aportación de nuestro estudio en el segundo epígrafe estriba en la selección de declaraciones del cineasta y de otros profesionales que han trabajado con él sobre el valor de la dignidad y de varios temas derivados, así como el compromiso social de su trabajo creativo.




    Este estudio sistemático se centra en el tratamiento temático de sus largometrajes, siguiendo un orden cronológico capaz de aportar una visión del desarrollo argumental y otras preferencias. Junto a la exposición introductoria de la evolución de los valores en su filmografía, se apuntan ciertos parámetros relativos a la madurez personal del cineasta, así como referencia de factores sociológicos e históricos que le influyen. Naturalmente, también se han tenido en cuenta las contribuciones críticas existentes.




    En la tercera parte se efectúa un análisis detenido de la madurez del cineasta en lo referente a asuntos antropológicos, a partir del valor de la dignidad de tal modo que podemos subrayar su humanidad. Otro de los objetivos de este libro es analizar los elementos formales que utilizados por el cineasta en su trabajo fílmico.


  




  

    1.


    BIOGRAFÍA DE SPIELBERG RESPECTO


    A LA PRODUCCIÓN FÍLMICA.




    En este epígrafe se describe el recorrido filmográfico de Steven Spielberg. Escogimos profundizar en la obra cinematográfica de Spielberg porque se trata de un cineasta con un perfil completo: por un lado, aúna popularidad, éxito comercial, fama y prestigio adquirido por premios (los Oscar, entre otros), y autonomía profesional por llegar a poseer su propia productora, Dreamworks. Por otro lado, posee expresividad propia a la par que profundidad humana y psicológica en los temas presentados por su filmografía, entre los que son de distinguir la dignidad y, en especial, la tolerancia.




    Por suerte para esta investigación, se trata de un cineasta al que le gusta ser entrevistado. Existen suficientes estudios y en varios idiomas. Es más, nos consta la existencia de seis tesis en castellano -por orden cronológico: sobre la infancia Antonio Sánchez Escalonilla (2004), sobre los estilemas David Caldevilla Domínguez (2000), sobre el valor de la dignidad humana Beatriz Peña Acuña (2010), sobre el tratamiento de género José Díaz Cuesta (2010), sobre la familia Pablo S. Gómez Gil (2013)- y sobre el valor de la tolerancia Israel Pardo Larrosa (2017). Asimismo, una sobre aproximación temática del director en francés -Xavier Depuydt (1993)-, otra en inglés –sobre la moral Timchia Tubuo (2003)- y otras tesis en alemán y en checo, a las que no hemos podido tener acceso; y hasta tuvo lugar un Congreso monográfico sobre él en la ciudad inglesa de Lincoln (2012), y otro en la Universidad Juan Carlos I en Madrid (2012); todo lo cual indica que el interés que suscita Spielberg continúa motivando la investigación científica.




    Comenzamos por hacer notar la gran capacidad de trabajo y experiencia profesional de nuestro cineasta, cosa que se hace evidente mediante un breve recorrido por su filmografía. Por ejemplo, se observa que desde los treinta adquiere un ritmo de dirección constante con promedio de seis películas, al menos; en los noventa, con cuarenta años, consigue el reconocimiento de Hollywood. En total, hasta la fecha de edición de este escrito con Mi amigo el Gigante (2016), ha dirigido veintiocho filmes. Como director, por las nominaciones que han recibido él o sus obras, Spielberg ha logrado ser equiparado a los grandes directores como Alfred Hitchcock, Billy Wilder y Fred Zinneman. Es sabido que también cuenta con otros premios y distinciones que igualmente han contribuido a su reconocimiento.




    Es posible anotar algunos hitos en la descripción de su carrera que ayuden a entender cómo ha ido evolucionando su prestigio. En su labor de dirección fue nominado por primera vez como mejor director en la Academia de Hollywood por Encuentros en la tercera fase (1977). Es vuelto a nominar por En busca del arca perdida (1981) y E.T., el extraterrestre (1982). Su reconocimiento por parte de la Academia tuvo lugar cuando recibió dos Oscar, por fin, como director, con La lista de Schindler (1993) y Salvar al soldado Ryan (1998). Entre otras distinciones le fue otorgada la “Lifetime Achievement Award at the Directors Guild” en 2000, así como otros nombramientos honoríficos civiles: “The National Humanities Medal”, concedida por el presidente Bill Clinton, y el nombramiento de “Sir” por la Reina de Inglaterra.




    Cuando habla de su estilo en general, Spielberg reconoce que su forma de dirigir sigue en parte el cine clásico, porque le parece de calidad, pero por otro lado aprovecha lo mejor posible las nuevas tecnologías si eso le permite obtener mayor credibilidad y, a la vez, conseguir esa ilusión y magia que cautiva a la audiencia. Es muy consciente de su gusto por atender los detalles, disponer de los mejores especialistas de cada campo; por ejemplo, en efectos especiales y dobles. Piensa que cuando todo cobra vida material en un plató –sin ordenador- a base de efectos visuales, y cuando, como director, depende de todos los departamentos -como sucedía en el anterior cine clásico- para plasmar la visión del productor, del actor y la suya propia, el resultado tiene que ser un cine de calidad. Se observará más adelante cómo también se le considera un cineasta posmoderno, por cuanto es capaz de encabalgar dos tiempos de la historia del cine, o de lograr una nueva síntesis propia entre el clásico y el posmoderno.




    Sobre las influencias recibidas, según sus mismas palabras en unas declaraciones en el festival de Cannes:




    Ford técnicamente era para mí el director perfecto y Orson Welles el segundo. Tengo una gran preferencia (entre los filmes de Capra) por Qué bello es vivir. También admiro además de Ford a Hawks. Se dice mucho que soy un fan de Hitchcock, pero no he visto nada más que un tercio de sus películas.




    Asimismo, reconoce el mérito de otros directores de los años treinta y cuarenta, como Michael Curtiz o Victor Fleming, por ser camaleónicos y adaptarse a cualquier historia. También muestra predilección por el director británico David Lean, en razón de que sus largometrajes tienen historias íntimas contadas a gran escala. Manifiesta igualmente admiración por el director francés F. Truffaut.




    El cineasta es conocedor del cine clásico y, antes de rodar, visiona y se inspira en algunas cintas que admira. Por ejemplo, declara que cuando rodó El diablo sobre ruedas (1971) hizo una road movie parecida a Solo ante el peligro (F. Zinnemann, 1952). En Tiburón (1975), la muerte de Quint recuerda la de Asah en Moby Dick (J. Huston, 1956). Jean Pierre Godard (1987) afirma que Spielberg no hace sino recoger la tradición hollywoodiense.




    Respecto de la realización de Salvar al soldado Ryan (1998) reconoce haber visto muchas cintas bélicas cuando era joven, particularmente algunas en las que trabajaba su admirado John Wayne. Spielberg cita algunas de ellas como inspiración (Documental en los extras del formato DVD de la película): “La televisión ya había aparecido y había películas como The fighting Seabees (E. Ludwig, 1944), The story of G. Joe, Back to Bataan (E. Dmytryk, 1945), Sands of Iwo Jima (A. Dwan, 1949).”




    Spielberg forma parte de un grupo de directores a los que se les ha denominado Movie Brats por coincidencia generacional, entre ellos Francis Ford Coppola, Martin Scorsese, George Lucas y Brian de Palma. Este grupo se prestaba ayuda y consejos mutuos al comienzo de su carrera cuando los integrantes se conocían en festivales de cine de estudiantes, aunque en sus estilos no son nada homogéneos. Hay otros investigadores y críticos que hacen hincapié en la influencia que Spielberg recibió de las obras cinematográficas de Disney y su carga moral de valores.




    Si se quiere singularizar a este cineasta, se pueden destacar en él dos talentos sobresalientes: la imaginación y la creatividad. Cuando hablamos de imaginación nos referimos a su interés por el género más propiamente de ficción, ya que se desencadena con criaturas alienígenas, naves espaciales, sonidos diferentes y escenarios peculiares. Spielberg cuenta que disfrutaba con las historias mágicas que le contaba su padre, y que él hacía lo mismo con sus amigos cuando era boy scout, reconociéndose en este sentido como un storyteller. Dice en otra declaración que la ficción le permite gran despliegue creativo porque le permite jugar con el presente, el futuro y el pasado.




    Spielberg aprecia la imaginación como una cualidad infantil y sabe de la conveniencia de que sea conservada por los adultos. Un ejemplo claro es su película de 2016 Mi amigo el Gigante- The BFG, The Big Friendly Giant-, una historia para niños, que acaba de ganar el premio Truly Moving Picture (que se puede traducir así: un filme que conmueve realmente). Posee, además, facilidad para ver las posibilidades que tiene un actor de ajustarse a un papel determinado. Puede, incluso, gracias a su capacidad de invención, crear otras escenas en pleno rodaje.




    Por ejemplo, en El diablo sobre ruedas (1971) elige al actor principal (Dennis Warren), al que había visto en un capítulo de una serie, porque se imagina que será capaz de realizar el último acto (cuando casi le brota la paranoia al conseguir acabar con el camión que lo había intimidado y amenazado de muerte en toda la obra). En El imperio del sol (1987) une imaginación y realidad: en un momento concreto el niño Jim Graham, disfrazado de Simbad, deja volar el avión de juguete con las alas de su imaginación. Busca soluciones técnicas para los efectos especiales, al intervenir en sucesos del guión, etcétera. Desde sus principios, como en Escape to nowhere (1961), al no poder comprar explosivos, inventa un sistema con una tabla que deben pisar los actores para que salte polvo y parezca una explosión. En El diablo sobre ruedas (1971) se le ocurre la escena del ataque de la cabina después de que el protagonista ha salido corriendo; y mientras está llamando por teléfono para pedir ayuda, el camión aparece y derriba la cabina, en una escena de gran tensión dramática.




    En Tiburón (1975) no muestra al escualo, pero sí su presencia aterradora a través del agua, con el añadido de la música, mientras la chica nada confiada, logrando con este efecto que se desate la imaginación de la audiencia. En otro momento del filme la creatividad nace de la necesidad: no puede rodar con el tiburón mecánico porque está estropeado, así que se inventa la persecución con unos barriles que sugieren la presencia del enorme pez. Como Carl Gottlieb, Spielberg y los actores reelaboraban el guión en pleno rodaje, y un ejemplo de ello es la escena del zoólogo cuando bucea y encuentra la cabeza del pescador muerto en la barca hundida en el fondo del mar, lo que añade otra dosis de terror.




    Respecto a Encuentros en la tercera fase (1977), se le ocurrió que aparecieran los cubos antes que las naves extraterrestres para revisar la peligrosidad de la situación y dar el visto bueno para el aterrizaje. Asimismo, quería que resultara familiar la forma de las naves, de manera que los alienígenas asustaran menos. A su vez ideó que las nubes fueran el escondrijo de las naves, lo que fue posible porque a uno de los técnicos se le ocurrió poner un tanque con agua salada primero y agua dulce después, ya que así el diferente peso y la densidad del agua hacían posible que las nubes (pintura blanca) no bajaran a la zona del agua salada y lograr la simulación de la formación de las nubes.




    En Indiana Jones y el templo maldito (1984) incluye la escena de la sala con pinchos de la que consiguen salir Indiana y sus dos amigos. Otro ejemplo es Para siempre (1989), en la cual visualizó al ángel en una mujer, Hap (Audrey Hepburn), que aparecía y desaparecía para dar instrucciones a Pete Sandich, y el propio Pete (Richard Dreyfuss) con cierta apariencia inmaterial que conecta con su tutelado, Ted Baker (Brad Johnson), lo que recuerda la misma situación en Qué bello es vivir (F. Capra, 1946), uno de sus largometrajes favoritos. En la persecución de John Anderton, en Minority Report (2002), se inspiró para el uso de los aerodeslizadores (hovercrafts) en la serie de televisión Comand Copy (le habían gustado mucho cuando salieron en la Olimpiada de Los Ángeles). También consiguió que las visiones (imágenes predictivas) de los Precog parecieran reales mediante el lenguaje gestual que Anderton desplegó como si dirigiera una orquesta. En La terminal (2004), para dar comicidad a la situación, recurrió a la escena de las caídas sobre el suelo mojado que contempla Gupka.




    A continuación, revisaremos su evolución filmográfica de forma general, los géneros y la trama central de sus producciones. Para introducirnos en su obra hemos considerado conveniente facilitar una clasificación previa que nos aporte una visión general de ella: los filmes de ficción y los basados en hechos reales.




    Dentro de las de ciencia ficción podemos hacer una nueva división en cuatro bloques: los filmes sobre extraterrestres: Encuentros en la tercera fase (1977), E.T., el extraterrestre (1982), La guerra de los mundos (2005), y las basadas en antiguas series de televisión: las cuatro entregas del personaje de aventuras, Indiana Jones (1981,1984, 1989 y 2008), Remakes (Always) (1989) o la recreación de un mito popular, Hook (1991); las adaptaciones de novelas: Tiburón (1975), Parque Jurásico I y II (1993 y 1997) y La guerra de los mundos (2005); los filmes con guión o historia original: Salvar al soldado Ryan (1998), Minority Report (2002), y A.I. Inteligencia artificial (2001).




    Respecto a las basadas en hechos reales podemos establecer dos clasificaciones: las inspiradas en sucesos de los propios guionistas y escritores, o bien las que contienen un trasfondo biográfico: El diablo sobre ruedas (1971), El color púrpura (1985), El imperio del sol (1987) y Atrápame si puedes (2002); y las basadas en un suceso real, una noticia o hecho histórico: Loca evasión (1974), Amistad (1997), La lista de Schindler (1993) y La terminal (2004).




    Hay otras clasificaciones desde el punto de vista temático, como la que realizan Xavier Depuydt (1993) y Antonio Sánchez Escalonilla (1995)1 en sus respectivas tesis doctorales del año 1993, o la que sugiere Philip M. Taylor (1994) y otros autores sobre el retorno al hogar por parte del personaje central, a modo de Ulises.




    

      1 El título de la tesis doctoral inédita aparece en la bibliografía y lleva ese nombre. Además, ha publicado un libro: El sello de Spielberg, Madrid, Editorial Vision.net, 2005.


    




    Una clasificación que nos parece muy apropiada es la del profesor Lester D. Friedman (2006), quien cataloga su obra dividiéndola en películas de fantasía y ciencia ficción -Encuentros (1977), E.T. (1982), Hook (1991), Para siempre (1989), A.I., Inteligencia artificial (2001), Minority Report (2002)-; melodramas de acción y aventuras -Loca evasión (1974), las cuatro entregas de Indiana (1981, 1984, 1989, y 2008) y Atrápame si puedes (2002)-; de monstruos -El diablo sobre ruedas (1971), Tiburón (1975), la primera y segunda entrega de Parque Jurásico (1993 y 1997) y La guerra de los mundos (2005)-; los filmes ambientados en la Segunda Guerra Mundial, -1941 (1979), Salvar al soldado Ryan (1998), El imperio del sol (1987)-; los que tratan el problema social de las minorías étnicas -El color púrpura (1985), Amistad (1997) y La terminal (2004)-. Este investigador dedica un capítulo aparte a La lista de Schindler (1993), pero pensamos que se puede incluir dentro de las obras sobre la Segunda Guerra Mundial. Munich (2005) no queda reflejado en la clasificación que propone, y creemos que al ser similar a La lista... (1993) en cuanto al testimonio de un suceso histórico, pudiera ser englobada en el género de melodrama de acción y aventuras.




    Una vez que Spielberg ha ganado prestigio como director, se deja llevar por sus gustos y preferencias a la hora de elegir la realización de un largometraje. Sobre todo, creemos que normalmente se deja llevar por la atracción de la historia. En este sentido resulta impredecible y ha tocado muchos géneros, lo cual le hace destacar por su versatilidad, aunque hay algunos que lo singularizan, por ejemplo, el de ciencia ficción, aunque curiosamente ha sido premiado por la Academia de Hollywood como director por dos obras basadas en hechos reales: La lista de Schindler (1993) y Salvar al soldado Ryan (1998).




    Los estudiosos que más comentan sus largometrajes desde el punto de vista del uso del lenguaje cinematográfico, por orden cronológico son Donald R. Mott y Cheryl MacAllister Saunders (1986), Philip M. Taylor (1994) y James Clarke (2001). Otro libro sobre su obra hasta Salvar al soldado Ryan (1998) es el de Douglas Brode; y otro especialista que estudia algunos aspectos es Ian Freer. Otros dos libros son de Warren Buckland -del que se ha de destacar el gran rigor empírico a la hora de estudiar el estilo del cineasta- y el del inglés Nigel Morris (2006), que hace un estudio psicoanalítico de las obras cinematográficas.




    Kenneth von Gunden lo considera un director posmoderno junto con Francis Ford Coppola, George Lucas, Brian de Palma y Martin Scorsese (von Gunden, 1991), con quienes comparte características como el dominio técnico, el conocimiento enciclopédico del canon clásico hollywoodense, un sentido comercial considerable y la decantación por obras de gran reto narrativo. La nueva síntesis artística que estos cineastas lograron, respetando el canon, pero adaptando los temas a los tiempos, llegó a recibir el nombre de New Hollywood. Otros detalles en común es que casi todos asistieron a una escuela de cine y recibieron la influencia de la televisión, el arte, la fotografía, la música, las obras cinematográficas, los seriales y los cineastas clásicos en los que se inspiran directamente. Otro rasgo que pensamos que, en efecto, se repite en muchos de los filmes de Spielberg es el uso del pastiche, así como el inspirarse en la interpretación de algún actor. Para ilustrarlo con un ejemplo, los dibujos animados de “Correcaminos” en Loca evasión (1974). En otras ocasiones, cuando alude a alguna obra puede ser en tono paródico. John Williams reconoce que en A.I. Inteligencia artificial (2001) la música que aparece cuando el anfibicóptero llega a la ciudad de los leones es posmoderna, una mezcla de sonidos armónicos-desarmónicos.




    El profesor David Caldevilla Domínguez (2000)2 delimita acertadamente y profundiza en los estilemas del cineasta, especialmente en su aspecto formal.




    

      2 Se entiende “estilema” por señas de identidad formales junto a una elección temática y un tratamiento de aspectos semánticos reiterados.


    




    Spielberg siempre ha sido consciente de su propia evolución como director. Después de rodar 1941 (1979) declara que “Dentro de diez años, quizás tenga una visión más clara de la dirección que tomo. Y al mismo tiempo tengo la impresión de cambiar. Tengo la impresión de que mi estilo cambiará” (La Polla, 1978, p. 5). Y efectivamente, es a partir de El color púrpura (1985) cuando decide tratar un tema más serio.




    Los comienzos profesionales de este cineasta en la industria fueron difíciles, pues tuvo que probar su valía, aunque en realidad tuvo un inicio afortunado: un directivo de la Universal lo descubrió y fichó como joven talento. De esta manera, antes de realizar El diablo sobre ruedas (1971), cuando lo contrató la Universal para programas televisivos, lo llamaban “el capricho de Steinberg”. Era el más joven director y no tenía mucha reputación porque se decía que era abstracto, amante de los objetivos y de las tomas de dolly, pero sin idea de interpretación.




    Lo contrataron para realizar este primer proyecto, El diablo sobre ruedas (1971), para televisión. El asunto es cómo acosa un conductor de camión asesino a un representante comercial a quien persigue en un coche, y cómo el héroe, una persona normal, logra deshacerse de él. Consigue rodar un road-movie de acción que acapara mucha audiencia de forma sorprendente. Esa primera apuesta por él dio resultado y fue el comienzo del verdadero de su carrera.




    En Roma, a propósito de presentar esta obra, se interesó por el problema de la lucha de clases en Europa, lo que se evidencia en Loca evasión (1974), que expresa un retrato social de las clases trabajadoras. Desde los comienzos desarrolló Spielberg mucha sensibilidad hacia la audiencia y sus gustos. En esta época defendía las ideas abstractas, pero en El diablo sobre ruedas (1971) aprendió que cada uno de los espectadores podía hacer su propia interpretación. Él mismo en sus declaraciones considera que vuelve a rodar una road-movie de acción en Loca evasión (1974), donde se hace patente la persecución de la policía a un matrimonio joven de delincuentes que quiere recuperar a su hijo dado en adopción.




    Spielberg reconoce que en la actualidad no haría El diablo sobre ruedas (1971) porque esa obra fue un producto de sus veintidós o veintitrés años. Piensa que ha cambiado porque antes era inocente y ambicioso y no estaba preparado para crear La lista de Schindler (1993) y Salvar al soldado Ryan (1998). Admite que varias de sus obras son de entretenimiento; otras, para pensar un poco, pero en cualquier caso se toma su trabajo en serio3.




    

      3 Testimonio que aparece en el documental contenido en el apartado de los extras del DVD de El diablo sobre ruedas (1971).


    




    Filma a continuación Tiburón (1975), y luego Encuentros en la tercera fase (1977), que lograron un éxito taquillero espectacular. En concreto, Tiburón (1975) lo confirma como director consagrado pues recibe varias nominaciones y tuvo una recaudación millonaria; está considerada como la obra cinematográfica con más éxito del periodo del New Hollywood cinema (1967-1977) y la que le proporcionó el suficiente reconocimiento para ser considerado ya un director con un futuro muy prometedor.




    La trama de Encuentros en la tercera fase (1977), del género de ciencia ficción, es la comunicación entre los hombres y los extraterrestres, seres con otra forma de inteligencia. Ello supuso un cambio de estilo respecto a las anteriores obras porque añade un toque de dulzura y de calidez humana. De nuevo el largometraje consiguió una buena recaudación.




    La siguiente obra, 1941 (1979), es una comedia que tuvo poca acogida por parte de la crítica y menos premios. Fue un cambio de timón para el cineasta en cuanto a su tratamiento de géneros y temas. Trata sobre cómo el pueblo de Los Ángeles y Hollywood, ya alertados sobre una posible segunda guerra mundial, reaccionan cuando se enteran de la invasión japonesa en su costa. Se trata de una parodia patriótica con un gag tras otro. Resulta compleja por la aparición de tantas subtramas; no hay personajes principales porque se centra más en la reacción cómica colectiva. Por otra parte, resulta atractiva por la variedad de escenarios y la acción constante. Con este filme, de recaudación modesta, no consiguió el éxito esperado.




    En este filme aparece un tema recurrente de Spielberg: la veneración por los aviones, como cuando el personaje de Donna se acerca y acaricia el avión antes de que el piloto la invite a subir. Esta preferencia se repetirá en otras obras posteriores, por ejemplo, en el descubrimiento de los aviones de la Segunda Guerra Mundial en Encuentros (1977), el lanzamiento desde la avioneta en Indiana Jones y el templo maldito (1984); la afición de Jim por los aviones gracias a estar tan cerca la pista de aterrizaje nipón en El imperio del sol (1987), o la propia actividad profesional de los protagonistas de Para siempre (1989), con unos aviadores que se dedican a apagar fuegos.




    Después de este bache de taquilla, Spielberg tiene que apostar fuerte por una buena historia y con un género nuevo para poder seguir trabajando como quiere. Aliado con George Lucas dirige En busca del arca perdida (1981), sobre la que confiesa que el guión y el filme salieron mejor de lo previsto, y que la volvería a hacer.




    Philip D. Taylor (1994) comenta que el argumento central es el descubrimiento que hace el arqueólogo y aventurero Indiana del arca sagrada, rescatada de los malvados nazis que la quieren utilizar como instrumento de poder. Aparece el tema del adulto que no crece, y que busca aventuras de las que vuelve enriquecido emocionalmente. El arca representa la fuerza del mundo de lo desconocido e invisible. El género es misceláneo, se trata de una obra de acción, aventuras, thriller y romance. El éxito fue rotundo y la recaudación resultó multimillonaria. Según declaraciones de Spielberg (Taylor, 1994), está basada en el género de las series B de aventuras para la televisión de los años treinta y cuarenta: cintas de acción que se desarrollan en lugares exóticos y con escenas de riesgo cada segundo. El personaje de Indiana ha sido comentado en dos ocasiones por el historiador Roman Gubern (1993, 2002).




    En adelante cuenta ya Spielberg con la autoestima y la experiencia suficientes para apostar por un proyecto más personal: E.T., el extraterrestre (1982), un filme de ciencia ficción que tuvo muchísimo éxito. E.T. es un alienígena con buenas intenciones hacia el ser humano, pero abandonado en el planeta Tierra porque su grupo social escapó al sentirse perseguido. E.T. intenta comunicarse con los suyos para que lo recojan, pues puede morir a resultas de la inadaptación al medio o a causa de los científicos que lo persiguen para experimentar con él. Su camarada incondicional, un niño llamado Eliott, lo ayudará. Spielberg consigue humanizar y dar vida de tal forma a ET, un muñeco animatrónico, cuyos movimientos se controlan por sistemas digitales. El director lo convierte en una estrella más de Hollywood, pues acaparó toda la simpatía del público. Consiguió otra vez un éxito y una recaudación multimillonaria.




    La productora K. Kennedy le propuso rodar El color púrpura (1985) porque sabía que Spielberg quería adentrarse en nuevas experiencias, diferentes a lo realizado hasta ese momento. Se trataba de un drama de contenido social y reivindicativo: una mujer afroamericana es víctima de la tiranía y las vejaciones de su pareja, con el añadido de la separación forzosa de su familia, hasta que recobra su libertad e independencia en un acto de rebeldía. La historia está basada en una novela famosa de Alice Walker, ganadora del premio Pulitzer.




    Afirma el cineasta que la volvió a ver dos años después, en 1987, y descubrió que había madurado como director. Contaba ya con treinta y ocho años y acababa de tener a Max, su primer hijo. Admite que en ese momento se produjo un punto de inflexión en su biografía y su filmografía. Reconoce que la madurez y el tratamiento serio de un tema para adultos que consigue expresar en este largometraje lo había logrado antes sólo en algunas escenas de E.T., porque, aun siendo para niños, le había dado un enfoque para adultos en ciertos momentos. La acogida en taquilla de El color púrpura (1985) fue satisfactoria, aunque suscitó controversias críticas y debate social en Norteamérica.




    Después aborda la realización de El imperio del sol (1987), un drama de aventuras en pleno conflicto bélico, basado en una novela inglesa autobiográfica de James Graham Ballard (1984), desde un punto de vista contrario a la guerra. Al declararse la Segunda Guerra Mundial en Shangai, Jim, un niño inglés, es separado de sus padres y tiene que sobrevivir en circunstancias penosas como prisionero de guerra, hasta que, terminada la guerra, lo vuelven a encontrar sus padres.




    Esta obra no fue muy apreciada a pesar de su estética depurada y una historia infantil trágica. En ella se recoge la temática spielbergiana recurrente de la vuelta a casa después de un viaje o una aventura (la fábula de Ulises). Otra constante de las que aparecen es el tema del rescate del hijo perdido como en Loca evasión (1974). Los padres tienen que esperar el fin de la guerra para rescatar a Jim Graham, que entre tanto intenta reanimar a una paciente y luego a su amigo japonés. Es un drama histórico, de aventuras, al estilo de Oliver Twist, pero ambientado en la Segunda Guerra Mundial. Este filme, para el que David Lean le pidió a Spielberg que lo dirigiera en su lugar (Silet, 2002), no fue bien acogido y supuso un fracaso de taquilla. Spielberg reconoce que esta historia le permitió la oportunidad de expresarse de modo simbolista (Timchia Tubuo, 2003a, 209). Sin embargo, el cineasta continuó con otro proyecto soñado: dirigir la recreación de una cinta romántica, A guy named Joe (1943), de Victor Fleming -director de títulos como Lo que el viento se llevó (1939) y El mago de Oz (1939) -protagonizada por Spencer Tracy y que ahora tituló Always -Para siempre (1989)-. Se trata de un melodrama romántico: el protagonista es un aviador que muere y regresa como un ángel para ayudar a su novia a que rehaga su vida. Al tener esta oportunidad, Pete Sandich por fin puede llegar al corazón de Dorinda Durston y transmitirle lo que realmente siente. Pero se da cuenta de que tiene que desprenderse de ella, facilitar que vuelva a enamorarse de otro hombre y que comience una nueva vida. El filme tuvo una acogida razonable, sin mucho impacto en la audiencia.




    Spielberg sale de esa mala racha taquillera cuando rueda la tercera obra de la exitosa secuela de Indiana con Indiana Jones y la última Cruzada (1989), con Sean Connery, estrella consagrada ya por entonces. Aparece otra vez el tema de la reanimación (o resurrección) cuando Indiana Jones padre está herido e Indiana hijo le echa agua del Santo Grial para que sane gracias a los efectos milagrosos del objeto santo. Con esta última entrega vuelve a tener una recaudación opulenta.




    A continuación, dirige Hook (1991), una recreación sobre la historia de Peter Pan de James Mathew Barrie, cuento clásico de culto en la cultura anglosajona, mito que ya aparece en E.T. para subrayar la necesidad de conservar la imaginación y la predisposición mágica compartida por niños y adultos. Cuenta por primera vez con un casting de reconocidas estrellas: Dustin Hoffman, Robin Williams, Julia Roberts, y Bob Hoskins, pero también vuelve a dirigir a niños, interpretación que le gusta y en la que es especialmente diestro. La acogida en taquilla fue buena, pero la crítica no le fue favorable. No se entiende la pretensión de la obra de divertir a los niños y a la vez aleccionar a los padres en una situación actual de falta de tiempo y dedicación a los hijos, pues, se trata de un filme de audiencia familiar.




    Se prepara, sin embargo, para algo espectacular con Parque Jurásico (1993) basado en el superventas de Michael Crichton en 1990. Trata de un parque temático con criaturas prehistóricas que han sido científicamente recreadas según el ADN original junto a alguna variante experimental. El ADN había sido extraído de la sangre de los dinosaurios y conservado en moscas encapsuladas en ámbar. Las nuevas criaturas muestran un comportamiento demasiado agresivo y lo que parecía un negocio multimillonario se convierte en una pesadilla para el grupo de invitados que visita el parque por primera vez. Se trata de un género complejo que combina aventuras, thriller, terror y ciencia ficción. El resultado es un filme con una imaginería innovadora sobre la fauna del Jurásico en su hábitat. El director vuelve a destacar por su destreza en los efectos especiales y la puesta en escena de los dinosaurios que adquieren credibilidad gracias a los sonidos, movimiento e interacción con los seres humanos, cuando hasta entonces eran seres sólo conocidos a través de modelos de yeso y fotografías en los museos.




    El éxito de esta obra fue extraordinario y lo volverá a explotar en la siguiente entrega de la serie, El mundo perdido: Parque Jurásico (1997), en la que aprovecha el perfeccionamiento de los efectos especiales y visuales por su evolución en la precisión de la imagen. Por ejemplo, se mejoran los efectos visuales en el diseño del movimiento muscular de los dinosaurios, al crearse un programa de ordenador más complejo que ofrece estas posibilidades. Este largometraje tendrá también una recaudación millonaria.




    La tercera entrega de la saga, Parque Jurásico III (2001, Johnston) la dirige Joe Johnson, manteniendo la unidad con las dos anteriores. Es de destacar el mérito que posee en la dirección, pues añade, si cabe, todavía más emoción en la dinámica de la acción.




    Tras muchos años dudando de si dirigirla, se lanza a realizar La lista de Schindler (1993), un drama histórico basado en una novela de Thomas Keneally -galardonada con el premio Booker-, testimonio de unos hechos ocurridos durante el holocausto nazi: un empresario austriaco, Schindler, monta una fábrica para beneficiarse, aparentemente, de la mano de obra de los judíos, pero su propósito es salvar la vida de miles de ellos.




    Esta vez se trata de un filme especial que pone en juego la madurez creativa y temática de Spielberg, ya que consiste en un tema serio, con peso histórico, aparte de la resonancia personal, ya que le hace enfrentarse a su propia identidad judía. Él mismo hace un análisis del realismo que pretende alcanzar con esta obra, diferente del de sus largometrajes de entretenimiento:




    Mi objetivo era ofrecer un testimonio del Holocausto a través de la historia de aquel hombre. Quería que la película se acercase lo más posible a la realidad. Muchas de mis producciones anteriores, de las que me siento muy orgulloso, eran productos imaginativos dedicados por entero al entretenimiento. En cambio, mi intención era rodar esta película casi como un documental4.




    

      4 Declaración en entrevista de Documental contenido en el formato digital DVD de La lista de Schindler (1993).


    




    La lista de Schindler (1993) supone la cresta de la ola para Spielberg en Hollywood, o sea, su merecido reconocimiento como director. Fue nominada en trece apartados y recibió un total de siete premios, entre ellos el otorgado al mejor largometraje, al mejor director y guión adaptado. La lista... (1993) consigue buena recaudación y suscita polémica por su tema.




    En 1997 le proponen realizar un drama histórico: Amistad (1997). Sin embargo, esta obra no tiene mucho éxito y obtiene una recaudación modesta. Se basa en un hecho histórico ocurrido en 1839 cuando unos esclavos africanos se amotinaron en la costa norteamericana a bordo del barco cubano Amistad (1997). Cuando los rescataron en Long Island los llevaron a prisión en Connecticut y los juzgaron; consiguen al final salir sin cargos y como hombres libres gracias a la defensa que de ellos hizo el ex presidente norteamericano John Quincy Adams. Spielberg se sentía preparado para reproducir un suceso histórico sobre un tema claro sobre la dignidad humana y la tolerancia. Ya tenía el antecedente de haber dirigido sobre una historia afroamericana, El color púrpura (1985), y gozaba de la confianza de esta audiencia.




    Acomete entonces otro largometraje sobre un tema histórico, y ahora honroso para EE.UU., con el que se redime un poco por la parodia de 1941 (1979). El drama bélico Salvar al soldado Ryan recibe en 1998 una nominación al Oscar a la mejor cinta. Dice Spielberg que se decidió a realizarla pues la historia estaba conectada con La lista... (1993), pero aquí se trata de rescatar a una persona por una buena causa y eso fue lo que le atrajo. Es otra obra de madurez estilística y temática si se atiende a la complejidad psicológica y ética de los personajes sometidos a una situación límite por la presión bélica: en plena Segunda Guerra Mundial un comando, tras el traumático desembarco de Normandía, tiene la misión heroica de rescatar al soldado Ryan -único hijo que le queda a una familia, porque sus demás hermanos han muerto en acción- cruzando en avanzadilla esta tierra francesa entre las líneas nazis. La obra cinematográfica tiene mucho éxito y obtiene una recaudación multimillonaria.




    La siguiente obra que dirige es A.I., Inteligencia artificial (2001). Tras la muerte del legendario Stanley Kubrick, retoma el proyecto esbozado por el desaparecido cineasta, al que conocía de muchos años. Se trata de un filme realizado con un enfoque muy personal y como homenaje a este colega. Conserva de hecho el trabajo de diseño artístico, ciertas notas sobre los personajes y alguna música que había sido seleccionada. Spielberg adapta la historia de Bryan Albyss a su modo de hacer, e incluye uno de los cuentos infantiles más conocidos, Pinocho, esta vez aplicado a un tema futurista porque en vez de un muñeco de madera es un robot experimental dotado de cualidades sentimentales: desea convertirse en un niño de verdad para ser amado por su madre adoptiva. El filme no fue aceptado en taquilla todo lo que le hubiera gustado al director, pero aun así tuvo su repercusión cultural. El historiador Roman Gubern en su libro Máscaras de la ficción (2002) presenta agrupados a personajes de ficción; en uno de los grupos aparece Pinocho junto a David Swinton. En este filme se mezclan géneros como el drama y la ciencia ficción acompañados de acción en la recreación de un cuento clásico.




    En Minority Report (2002) vuelve a combinar diversos géneros. La productora Bonnie Curtis opina que Spielberg crea un estilo diferente en cada nueva cinta. Ahora es una combinación de thriller detectivesco estilo French Connection y viejos cómics para una historia situada en el futuro. Trata de un sistema policial que prevé los crímenes gracias a tres visionarios (Precog), pero el sistema muestra sus deficiencias cuando Anderton, el jefe de policía, es acusado de asesinato, y entonces huye y desenmascara el fallo del sistema, y por último descubre la causa de sus males. En ese momento el cineasta está experimentando y retándose a sí mismo y a la audiencia, tratando de encontrar lo mejor de sus logros de los años cincuenta. Para Minority Report (2002) contó con un presupuesto alto y consiguió un éxito aceptable: ya es un director que haga lo que haga tiene taquilla asegurada.




    Spielberg reconoce que le gusta de vez en cuando darle un cambio radical a su obra, como fue pasar de Parque Jurásico (1993) a La lista de Schindler (1993), o como de Minority Report (2002) a su siguiente filme, Atrápame si puedes (2002). Tomó esta última como unas agradables vacaciones creativas porque tenía ganas de trabajar con Leonardo di Caprio. Consideró que había pocos largometrajes de estafadores y que Frank Abagnale Jr. había sido uno de los mayores ladrones de bancos, así que surgió esta comedia con un toque dramático de fondo en la biografía real del personaje, quien, tras el divorcio de sus padres y con diecisiete años se convierte en un estafador de bancos buscado por el FBI e incluso por la INTERPOL pues sobre él pesan cargos en distintos países. Cambia su personalidad verdadera y se hace pasar por piloto de vuelos, médico y abogado. Al final es atrapado y acaba dedicándose a ayudar a la policía contra la falsificación de dinero. Esta obra obtiene una buena recaudación.




    El siguiente largometraje, La terminal (2004), es una comedia sobre un suceso dramático real: una persona del Este de Europa viaja a un país de Occidente, y durante el trayecto ocurre un golpe de Estado en su patria y su pasaporte deja de ser válido. Lo retienen en la terminal a la espera de que se solucione la situación política, pero pasarán meses durante los cuales tendrá que sobrevivir y sobrellevar el encierro. Este filme consigue una recaudación discreta.




    Spielberg declaró que este largometraje fue una reacción a la oscuridad de los filmes de la década de los noventa y parte de la primera del 2000, caracterizadas por una especie de seriedad. Tras rodar Atrápame si puedes (2002) no le apetecía demasiado ponerse con un proyecto de tipo histórico o que tratara de un tema importante sino volver a rodar una obra que le hiciera sonreír a él y a los otros. Piensa que vivimos en una época en la la que el cine de Hollywood debe ofrecerle a la gente esa “sonrisa”, en momentos especialmente dolorosos (refiriéndose al 11-S, el atentado a las Torres Gemelas en Nueva York).




    En 2005 volvió a dirigir un filme de ciencia ficción, thriller y acción sobre una recreación contemporánea de la novela clásica de H.G. Wells, La guerra de los mundos (1898). Según Philip M. Taylor (1994), se parece a la adaptación del director Byron Haskin en su obra homónima -realizada en 1953- en cuanto a que los invasores de la tierra son percibidos como colonizadores y asesinos y no pueden ser vencidos por la tecnología sino mediante microorganismos. Es el futuro de la Humanidad a través de los ojos de una familia norteamericana que lucha por sobrevivir.




    Tom Cruise interpreta a un trabajador de los muelles, divorciado y padre nada perfecto. Después de que su ex esposa y el nuevo cónyuge traigan a sus dos hijos para pasar el fin de semana, comienza una extraña tormenta de rayos. Tom es testigo de que un artilugio con forma de trípode sale de la tierra y desintegra cosas, personas, etcétera Decide coger a sus dos hijos y huir en coche a Boston para intenta salvar a sus hijos y devolvérselos a su madre. Este largometraje tiene tanto éxito que se la considera la segunda cinta más taquillera de ese año.




    Munich (2005) es otra película que ha dirigido. Suscita mucha polémica antes del estreno por el tema que trata, pues es la reproducción de los hechos posteriores al atentado a los atletas israelíes en las Olimpiadas de Munich. Spielberg sólo concedió una entrevista sobre el filme antes del estreno. Se trata de una cinta que plantea la necesidad de la paz y muestra que la respuesta de violencia con violencia sólo produce un crecimiento del mal en ambos bandos, y su peor consecuencia no es la muerte sino el desequilibrio interior que provoca en las personas. El filme no tuvo buena recaudación en taquilla y fue atacado tanto por los pro-palestinos como por los pro-israelíes.




    En Indiana Jones y el reino de la calavera de cristal (2008) aparece un Indiana Jones, con canas, que ha descubierto la paternidad.




    En el análisis que exponemos a continuación pretendemos encontrar constantes a lo largo del trabajo cinematográfico del cineasta que lo definan por su personalidad propia en los distintos momentos del proceso de filmación (preproducción, rodaje y posproducción), así como por el uso reiterado que hace de algunos elementos.




    Existen estudios realizados sobre el estilo de este cineasta que iluminan notablemente su trabajo. Por ejemplo, David Caldevilla (2000) analizó el aspecto formal a partir de cinco elementos: el sonido, el espacio, el tiempo, los personajes y la acción en la trilogía de Indiana Jones.
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