EL FANTÁSTICO EN ESPAÑA
EN BUSCA DE UNAS SEÑAS DE IDENTIDAD PROPIAS

(Francisco Javier Rodríguez de Fonseca)
ÍNDICE

I  ¿A QUÉ LLAMAMOS CINE FANTÁSTICO? ........................................................... 3

II  INTRODUCCIÓN HISTÓRICA AL CINE FANTÁSTICO ......................................... 3


1 El cine de terror ...........................................................................................  4


2 El cine de ciencia ficción ...........................................................................   8


3 El gore .......................................................................................................... 11


4 Conclusiones .............................................................................................. 11

III EL CINE FANTÁSTICO ESPAÑOL ........................................................................ 13


1 Precedentes ................................................................................................. 13


2 De la posguerra a los años sesenta .......................................................... 14


3 Los 60 ........................................................................................................... 16

4 Los 70 ........................................................................................................... 21


5 Los 80 ........................................................................................................... 26


6 Los 90 ........................................................................................................... 27


7 Los 2000 ....................................................................................................... 29


8 Conclusiones .............................................................................................  31 

PELÍCULAS ESPAÑOLAS FANTÁSTICAS QUE HAN SOBREPASADO EL MILLÓN DE ESPECTADORES ...... 32

BIBLIOGRAFÍA .................................................................................................................. 32

PÁGINAS WEB .................................................................................................................. 33

EJERCICIOS ..................................................................................................................... 33

I ¿A QUÉ LLAMAMOS CINE FANTÁSTICO?
Antes de entrar en la valoración de lo que ha sido y es el cine fantástico en España, es ineludible determinar qué entendemos por cine fantástico. 

Desde el punto de vista teórico, es complicado acotar el terreno. Los autores no se ponen de acuerdo por más conceptualizaciones y clasificaciones que proponen. Sin embargo, el hombre de la calle sabe perfectamente de qué estamos hablando cuando decimos “cine fantástico”. “Amantes” no es cine fantástico, “2001 Una Odisea del espacio”, sí lo es, “Te doy mis ojos” no, “Drácula”, sí.

Es verdad que hay un buen número de historias de amor y policíacas que entreveran sus tramas con elementos “extraños”, pero esas películas no pueden considerarse propiamente del género.

Dos son los grandes temas en los que puede dividirse el cine fantástico: el terror y la ciencia ficción. Ambos tienen en común el ser ficción no realista, es decir, que la lógica en la que están inscritos los acontecimientos que nos narran es diferente de la que impera en la sociedad humana. Con esta simple distinción, nos parece suficiente para entrar en materia. Ir más allá sería dedicarnos a una especulación teórica y nuestro objetivo es describir someramente el panorama del fantástico español
.

II INTRODUCCIÓN HISTÓRICA AL CINE FANTÁSTICO
El fantástico español es tributario del que se ha realizado más allá de nuestras fronteras. Es pues necesario, para encuadrarlo y valorarlo convenientemente, hacer referencia de manera resumida a sus principales características.

Tal y como hemos apuntado en el epígrafe anterior, partiremos de la división del cine fantástico en dos grandes géneros: el terror y la ciencia ficción. 

1 El cine de terror

Para establecer una exposición más clara, distinguimos entre dos tipos de terror. Uno de ellos lo denominamos “terror clásico”. Fue el que dominó el cine en la primera mitad de su existencia y se basa en personajes literarios y populares. El otro es el “terror cercano”. A partir de los años sesenta, el miedo se hace más próximo. No hay que recurrir a personajes de ficción, el terror puede estar en la casa del vecino.

TERROR CLÁSICO

El Romanticismo está en el origen de los mitos del cine clásico de terror. Este movimiento se desarrollo especialmente en Alemania e Inglaterra a principios del siglo XIX. Su pretensión era recuperar la unidad perdida del mundo, descuartizado por la razón ilustrada, buscando la unidad primigenia donde lo bello y lo siniestro, la vida y la muerte formaban parte de una misma realidad. 

En lo que se refiere a las ambientaciones de estas películas, le deben mucho a la novela gótica. La novela gótica, precedente del Romanticismo, creó un paisaje extremo, dominado por ruinas medievales, siniestros castillos y sobre todo, mucha noche. Un paisaje opresivo, poblado por espectros, muertos redivivos y manifestaciones sobrenaturales.
.
Los tres arquetipos clásicos

Los grandes mitos del cine de terror tiene claramente su origen en obras literarias románticas. Como botón de muestra señalaremos los tres arquetipos básicos:

-Frankenstein. 

En 1818, Mary W. Shelley publicó Frankenstein o el moderno Prometeo, una novela epistolar donde se percibe el eco de mitos antiguos, como los de Prometeo y la Bella y la Bestia, y también están presentes los avances científicos de la época, especialmente la electricidad.

-Drácula. 

Basándose en relatos orales de origen popular, Bram Stoker publicó en 1897 Drácula, la terrible historia de un conde de Transilvania, el vampiro por antonomasia. El libro fue un éxito sin precedentes, vendiéndose más de un millón de ejemplares en vida del autor. Está escrita en forma de diarios y puede considerarse una novela tardorromántica. Este nuevo mito, aporta una fascinación por la sangre y la muerte y propicia un desarrollo posterior de sus posibilidades eróticas. Hay que reseñar la trama policial (indagatoria) en la que se enmarca el relato, añadiendo misterio a la historia.

 -El hombre lobo. 

Aunque hay leyendas en muchas zonas, especialmente de economía ganadera, donde los lobos son protagonistas de historias de miedo, es en los relatos populares rusos donde la figura adquiere sus más definidos perfiles. Aporta como novedad el carácter animalesco del arquetipo, pero también participa de los dos arquetipos anteriores. Tiene el aspecto solitario y triste de Frankestein y la pasión por la sangre y la muerte de Drácula.

Las películas del terror clásico

Quizá fue el carácter mágico que tuvo en sus comienzos el cinematógrafo, lo que hizo que el campo del fantástico fuera uno de los primeros en desarrollarse. 

Un breve repaso por el cine de terror desde sus orígenes nos demostrará que por mucho tiempo el fantástico bebió de las fuentes románticas.

Dos fueron los puntos de partida.

El origen: Alemania y Estados Unidos

Alemania 

El movimiento artístico conocido como Expresionismo dotó a los orígenes del fantástico de su imagen más potente, basada en las escenografías de George Fuchs. Los argumentos de las películas tenían un claro componente romántico. Los desdoblamientos de personalidad, los muertos vivientes, lo siniestro en general dominaba la pantalla. De ahí surgirían clásicos como El gabinete del doctor Caligari (Robert Wiene, 1917), Nosferatu (Fiedrich W. Murnau, 1922), Metrópolis (Fritz Lang, 1926) y M, el vampiro de Dusseldorf (Fritz Lang, 1931). En esta última película, así como en Nosferatu se presentaban Drácula (tomado de la novela de Bram Stoker) y los vampiros, abriendo una senda que llegaría hasta nuestros días.

Estados Unidos

El terror surge en América de la mano de un actor, Lon Chaney, primera gran estrella del género, que alcanzaría la popularidad con películas como El jorobado de Notre Dame (1923), basada en la obra del romántico francés Víctor Hugo, y El fantasma de la Ópera (1925), del francés de finales del XIX Gaston Leroux. Por cierto, Gaston Leroux escribió, aparte de novelas policíacas, La muñeca sangrienta, donde hay alusiones a personajes como Frankestein.

Los años 30 y 40

Con la llegada del sonoro, se asientan el mito de Drácula y el personaje creado por Mary Shelly consigue su mejor expresión cinematográfica en la película Frankenstein (1931) de James Whale. También en esta década hay que destacar La parada de los monstruos  (1932) de Tod Browning, y el gran éxito de la RKO que consagraría a un nuevo monstruo, King Kong (1933), dirigida por Cooper y Shedsack.

En esta década, también se asienta otro de los arquetipos: el Hombre lobo. Aunque hay algún precedente, El lobo humano (Werewolf of London) (1935)  de Stuart  Walker es considera como la primera película que consagra al personaje. En este film, el hombre lobo es un científico británico a quien un lobo muerde en el Tibet. Hay también que reseñar la película del hijo de Lon Chaney, El hombre lobo (1941). En este caso, el origen del Hombre lobo es Transilvania. 

La Universal fue la productora reina del género, consolidándose también un star system propio. En la cúspide estaban Bela Lugosi como Drácula y Boris Karloff como Frankenstein.  

Castillos, mansiones de piedra, coches de caballos, runas y viejos cementerios proliferan en estas películas. En todas ellas se recrea la escenografía de las novelas góticas con unos criterios estéticos muy influidos por el Expresionismo.

Los 50, los 60 y los 70

En las décadas de los cincuenta y los sesenta hay que destacar a la productora británica Hammer, que tomaría el relevo de Hollywood en lo que se refiere al terror clásico. Creo su propio star system, encabezado por Christopher Lee, nuevo Drácula, y Peter Cushing, que fue el Barón Víctor Frankenstein y el doctor Van Helsing, aparte de encarnar a la más popular recreación cinematográfica de Sherlock Holmes. La Hammer también tuvo a su director estrella: Terence Fisher. 

Entre sus películas, hay que destacar Drácula (1958), para muchos la mejor adaptación al cine del personaje de Bram Stoker con Christopher Lee, La maldición de Frankenstein (1957), Drácula, Príncipe de las Tinieblas (1966) y El cerebro de Frankenstein (1968). 

En los setenta la Hammer perdería su inspiración y se dedicaría a sacarle rendimiento al sexo y a la sangre. La Hammer fue el antecedente directo más influyente en el cine de terror español de la época. 

En los setenta, merece un lugar especial la exitosa parodia El jovencito Frankenstein (1974) de Mel Brooks.

Los 80 y los 90
A partir de los ochenta decae la importancia del terror clásico. No obstante, algunos de sus mitos tienen momentos de esplendor, especialmente el Hombre lobo. Películas como Aullidos (Joe Dante, 1981), la siniestra comedia Un hombre lobo americano en Londres (John Landis, 1981) y, sobre todo, En compañía de lobos (1984) de Neil Jordan, son una buena prueba. Esta última película relaciona el mito del hombre lobo con los cuentos infantiles. 

En los noventa destacan dos películas que siguen la senda del terror clásico. Una es Eduardo Manostijeras (1990) de Tim Burton. Un drama sentimental donde se parodia a una suerte de Farnkenstein. La otra, el fino film de Francis F. Copola Drácula, de Bram Stoker (1993).

EL TERROR CERCANO

En los años sesenta, el terror acecha nuestra vida cotidiana. Es en nuestro ámbito doméstico donde surge el espanto. Ahora, la amenaza viene de nuestro entorno, donde habitan desquilibrados, poseídos y también muertos redivivos. 

Este subgénero es inaugurado por Alfred Hitchcock con Psicosis (1960). Su personaje protagonista, Norman Bates, inaugurará la saga de los psychokillers, que llega hasta nuestros días. Un ejemplo entre muchos: Henry, retrato de un asesino (1986) de John McNaughton. 

También en 1960, Roger Corman, con su inseperable estrella Vincent Price, lleva a la pantalla La caída de la casa Usher, basada en la obra homónima de Edgard Allan Poe.

Ya en los setenta, Steven Spielberg se estrenará como cineasta con la excelente El diablo sobre ruedas (1971), donde un enigmático camión acosa a un automovilista. Esta fórmula la repetirá en la famosa Tiburón (1975), que creó escuela. 

La naranja mecánica (1971) de Stanley Kubrick, nos mostrará el lado gozoso de la violencia. También el diablo entrará en el ámbito doméstico de la mano de Roman Polansky con La semilla del diablo (1968), una película fundamental en la evolución del terror. En su estela, surgieron títulos, ya clásicos, como El exorcista (1973) de William Friedkin y La profecía (1976) de Peter Weir.

Otra muestra de terror cercano son las novelas de Stephen King, tan dado a mostrar las fobias del americano medio. Brian de Palma en 1976 con Carrie, inicio las exitosas adaptaciones al cine del famoso novelista. Entre ellas hay que destacar El resplandor (1980) de Stanley Kubrick y Misery (1990) de Rob Reiner.

A finales de los setenta aparece un tipo de películas que tienen como argumento a jóvenes que se ven inmersos en situaciones terroríficas. La primera fue La noche de Halloween (1978) de John Carpenter. A partir de su fórmula proliferaron los éxitos como Viernes 13 (1980) de Sean Cunnigham, con nuevas entregas; la mítica Posesión infernal (1982) de Sam Raimi; Scream, vigila a quien llama (1996) de Wes Craven, que inauguraría una famosa trilogía, y Sé lo que hicisteis el último verano (1996) de Kevin Williamson, también con secuela. Todas estas películas también se caracterizan por su  terror explícito, por lo que la mayoría las incluye en el cine gore. 

Finalmente mencionar que en los setenta triunfaron dos musicales relacionados con el terror: El fantasma del Paraíso (1974) de Brian de Palma, y The Rocky Horror Picture Show (1975) de Jim Sharman, , 
2 El cine de ciencia ficción

Junto al terror, la ciencia ficción es el otro género dominante en el panorama del fantástico.

Orígenes
El fantástico surgió ya en los primeros días del cine, teniendo al gran George Méliès, director de espectáculos de magia, como principal exponente. Destaca entre sus películas Viaje a la luna (1902). Pero el film que se considera inaugurador del género es Metrópolis (1926), de Friz Lang. Se trata de una recreación futurista de la organización social donde los individuos, aniquilados por el poder y convertidos en masa, son redimidos por una mujer, una especie de virgen de salvación.

El átomo, el universo y las máquinas

Fue tras la segunda guerra mundial cuando se consolida el género de ciencia ficción. Su temática principal estaba relacionada con los recientes avances científicos, especialmente con las exploraciones espaciales (el mundo exterior) y la energía atómica (las radiaciones). 

Ya a finales de los ochenta, los desarrollos informáticos propiciando ficciones sobre el dominio de las máquinas sobre el ser humano.

EL MUNDO EXTERIOR

En lo que se refiere al subgénero de los extraterrestres, destacan La guerra de los Mundos (1953)  de Byron Haskin, ,una invasión marciana producto de la imaginación del clásico británico H. G. Wells,  y La invasión de los ladrones de cuerpos (Don Siegel, 1956) también con el tema de una invasión alienígena.

En el año 1968, se estrenaron dos películas que serían determinantes para la historia de la ciencia ficción: El planeta de los simios de Franklin J. Schnaffer, y la insuperable 2001, una odisea del espacio de Stanley Kubrick. 

Más adelante, el espacio se convirtió en lugar de aventuras de la mano de George Lucas. Su trilogía, formada por La guerra de las galaxias (1977), El imperio contraataca (1980) y El retorno del Jedi (1983), fue uno de los mayores éxitos de la historia del cine y un despliegue de medios hasta entonces nunca vistos. 

Una variante interesante se produce cuando al género de ciencia ficción espacial se le añade un componente de presión psicológica y suspense (“el enemigo está dentro”) como ocurre en las excelentes películas, Alien, el octavo pasajero (1979) de Ridley Scott, y su continuación, con mayores dosis de acción, Aliens, el regreso (James Cameron, 1986). 

Mención especial merecen E. T. (1982) otro gran éxito de Steven Spielberg, donde un niño tiene una historia de amistad con un extraterrestre, y la paródica Mars attacks! (1996) de Tim Burton, película que puso a los americanos a caer de un burro.

RADIACIONES
Referido a la energía atómica se dan toda una serie de películas en las que domina el tema de los efectos de la radiación en los seres, convirtiéndolos en mutantes. A partir de mediados de los cincuenta la figura de Roger Corman seria capital en el género a pesar de la escasa calidad de sus películas, generalmente de bajo presupuesto (serie B). Destacan, El ataque de los cangrejos gigantes (R. Corman, 1956) y La mujer avispa (R. Corman, 1959). Una de las mejores películas de la época sobre radiaciones fue El increíble hombre menguante (1957) de Jack Arnold. 

Muchos años después, Mad Max I (1979) y Mad Max II (1981) de George Miller, lanzaron a la fama a Mel Gibson. Mad Max es un personaje que intenta defenderse de la humanidad salvaje que lucha por sobrevivir en un mundo posnuclear. 

EL DOMINIO DE LAS MÁQUINAS
A partir de los 80, los avances científicos, especialmente en la robótica y en la informática, han dado lugar a películas de gran calidad que han renovado el campo de la ciencia ficción. Por otra parte, en los noventa se extienden las aplicaciones digitales al cinematógrafo aumentando exponencialmente el campo de los efectos especiales y de las representaciones virtuales. 

Balde Runner (1982) de Ridley Scott, es una de las mejores películas que se han hecho en clave futurista donde el hombre lucha por distinguirse de los replicantes, seres fabricados a su imagen y semejanza.  La película, especialmente su estética, será de una tremenda influencia. En su estela hay títulos famosos, como Terminator  (1984) de James Cameron, que tuvo varias entregas y en la que se lucha contra las máquinas de matar, y Robocop (1987) de Paul Verhoeven, un ser-máquina construido a partir de un ser humano que lucha contra el mal. Estas dos últimas películas fueron protagonizadas, como muchas otras, por el actual gobernador de California, la estrella del género, Arnold Schwarzenegger. 

En esta década, unos duendecillos malísimos fueron muy famosos. Me refiero a los que dan título a la película de Joe Dante, Gremlins (1984).  

Ya en los 90, se introduce el ordenador para la realización de las películas. En esta década hay que citar en esta línea la saga de Matrix (1999) de Andy y Larry Wachowski también trilogía. El tema vuelve a ser el de un futuro donde las máquinas dominan al hombre. Años antes, 12 monos (1994) de Terry William nos mostraba una visión oscura y pesimista del futuro.

También en los noventa hubo ciencia ficción antidiluviana con la taquillera Parque jurásico (1993) de Steven Spielberg. 
En el nuevo milenio, destaca la adaptación cinematográfica, sin el menor ahorro de medios de El señor de los anillos por el neozelandés Peter Jackson.

3 El cine gore
"Gore" significa sangre, más concretamente, sangre que mana de un corte o de una herida, sangre cruenta. El gore se caracteriza por su  terror explícito. Nada de insinuaciones, ruidos, sombras, la amenaza llega, se ve, vemos cómo actúa y vemos sus resultados. Trepanaciones, mutilaciones, vísceras y todo en salsa, con mucha sangre por todas partes. Para unos se trata de una pasión morbosa, un cine para psicópatas, para otros, un reto a nuestros miedo, una provocación para mirar de frente lo horrible físico. La figura del serial killer está íntimamente unido al gore.

El carácter radical del gore hace que, a menudo, se mueva en la frontera entre el horror extremo y la comicidad. Sus adeptos se cuentan por millones y, aparte del cine, tiene una fuerte implantación en libros, comics e Internet. 

Muchos consideran a Blood Feast (1963) de Herschell Gordon Lewis como la precursora, pero la puesta de largo del género tuvo lugar al año siguiente con 2000 Maníacos (1964) del mismo director. Siguiendo su estela, destacan auténticos hitos en la historia del terror como La noche de los muertos vivientes (1968) de George A. Romero y La Matanza De Texas (1974) de Tobe Hooper. Otras películas gore  dignas de mención son Holocausto caníbal (1979) también de Tobe Hooper y Posesión Infernal (1982) de Sam Raimi. 

Un apartado propio merece el “héroe” de los 80, rey de los sueños, irónico y crítico, llamado  Freddy Krueger. Su presentación fue en Pesadilla en Elm Street (1984) de Wes Craven. Su éxito generó sucesivas entregas. Más recientemente Peter Jackson filmó Mal gusto (1998), una película que ya es de culto, gore a tope. 

4 Conclusiones

-En los origines del cine, la principal fuente del terror fue la literatura romántica. Frankenstein, Drácula y el Hombre lobo llenaron las pantallas durante décadas, pero a finales de los 60 perdieron su relevancia. 

En esa misma década había surgido el terror cercano y la figura del serial killer . Ya no eran monstruos literarios los que nos acechaban sino gente como nosotros, eso sí, con ciertos desequilibrios. El terror se humaniza, se acerca y se convierte en algo más inquietante. 

-En lo que se refiere a la ciencia ficción, la principal fuente es el avance en las investigaciones científicas y en las aplicaciones técnicas. La ciencia ficción se consolida a partir de dos logros de la ciencia:

-los vuelos espaciales.

-la energía atómica

-la robótica y la informática

Ambos, dieron lugar a figuras como extraterrestres, seres mutantes debido a radiaciones , etc, Es curioso constatar cómo la figura del extraterrestre generalmente es hostil. El espacio también se convirtió en campo de guerras y aventuras

Posteriormente nuevas realidades tecnológicas, como la informática, la robótica y la realidad virtual han abierto paso a un nuevo cine de ciencia ficción, donde las máquinas, creación humana, llegan a ser tan sofisticadas que se convierten en un peligro. 

-Dentro del terror hay que destacar, por la importancia que ha tenido en el género, el fenómeno “gore”.La estética del gore está íntimamente unida al feísmo, al gusto por lo horripilante. En general lo gore difícilmente puede alcanzar altas cotas de calidad expresiva, ya que su absoluta voluntad de mostrar, le impide jugar con las insinuaciones y ocultamientos, saturando e incluso dejando indiferente con el tiempo por sobredosis. 

-El fantástico, como todos los géneros segrega su propio star system,. En el terror, Bela Lugosi, Boris Karloff, Christopher Lee... y en la ciencia ficción, menos marcados, Harrison Ford y Arnols Schwarzenegger.

-A partir de la segunda guerra mundial se desarrolló un nuevo tipo de película, llamado “serie B”, caracterizado por su bajo presupuesto y, en general, por su menor calidad.  Se comercializaban, agazapadas tras las grandes producciones. El cine fantástico, al igual que a géneros como el negro y el oeste, encontraron en estas modestas producciones un nicho importante de supervivencia.

-Finamente, recordar que el género fantástico es, sin lugar a dudas, el más taquillero de la historia del cine. De las 20 películas más taquilleras de la historia del cine en USA la mayoría pertenecen al género

III EL CINE FANTÁSTICO ESPAÑOL
El cine fantástico español no se desarrolla hasta los años sesenta del pasado siglo. Si ya en el siglo XIX, el movimiento romántico llegó a España cuando estaba acabando en Europa, en el siglo XX el cine fantástico también llegaba con retraso. El imperio secular del catolicismo, la guerra civil, la dictadura franquista y la falta de recursos han sido determinantes. 

1 Precedentes

Los inicios

Apenas el cine había nacido, y ya se estaba jugando con las posibilidades de manipulación que proporcionaba. Un español, el turolense Segundo Chomón, sería uno de los primeros magos de los efectos especiales. Su película El hotel eléctrico (1906) es hoy reconocida mundialmente como una cumbre, en su época, del trucaje en el cine.

El hotel eléctrico (1905)

En las copia que conserva la Filmoteca Española, la película tiene una introducción en la que se nos dice que Segundo Chomón fue el inventor de un sistema para animar objetos y el primero en poner una cámara sobre ruedas, entre otras innovaciones. También se dice que, dados sus conocimientos, fue el único llamado a París para trabajar con Méliès. 

El hotel eléctrico es considerada por muchos un precedente del cine de ciencia ficción. En ella, vemos, con un fondo de ricos decorados, la llegada de un matrimonio a un lujoso hotel. Sus maletas, mediante un tablero de control que maneja el recepcionista, suben solas a la habitación, se abren solas y la ropa se coloca sola en sus perchas y cajones. En la habitación, el matrimonio tiene la oportunidad de manejar un tablero similar y aprovechan para afeitarse él y hacerse un peinado ella. Brocha, jabón, peines y cepillos trabajan solos, incluso la pluma y el papel se ponen a escribir una carta. Finalmente, alguien en el cuarto de contadores del hotel cambia de posición un determinado interruptor y el sistema se desmadra y todas las cosas comienzan a moverse frenéticamente. Este final, puede entenderse como una crítica al imperio de la tecnología o simplemente como un gag humorístico exhibicionista. La película es asombrosa en cuanto a la variedad y perfección de sus efectos especiales. Por lo demás, no puede considerarse una película de ciencia ficción como tal, ya que su intención manifiesta era mostrar unos efectos cinematográficos, una exhibición de trucos, eso así, asombrosos para la época.

Lo normal entonces era que las películas imitaran el tono expresionista y siniestro en voga. Un ejemplo es Los misterio de Barcelona (1915) de Alberto Marro. También hay que destacar el éxito de El otro (1919) de Juan Codina, basado en la novela de Eduardo Zamacóis en la que se cuenta un caso de desdoblamiento de personalidad. Finamente, mencionar la película Madrid en el año 2000 (1924) de Manuel Noriega, una curiosa fantasía futurista donde aparece un Manzanares navegable. 

La llegada del sonoro, propició una estética alejada del gótico-expresionismo y una reducción de las películas del género. 

2 De la posguerra a los años 60

Tras la guerra, el fantástico apenas dio señales de vida. El panorama de pobreza y represión favorecía más la elaboración de historias dedicadas a levantar el espíritu patrio. No obstante hay una película que hoy es reconocida por toda la crítica como un precedente del fantástico español que se realizaría casi un par de décadas después. Me refiero a La torre de los siete jorobados (1944) de Edgar Neville, adaptación de la novela homónima de Eduardo Carrere, un folletín de 1924.

Durante el resto del periodo puede decirse que no hubo cine fantástico. No encontramos nada digno de mención hasta 1958, año en el que se estrena El cebo de Ladislao Wadja. Una rara joya de la época franquista, una muy digna película que apuntaba en la dirección de los serial killer.
LA TORRE DE LOS SIETE JOROBADOS (1944) 

La película cuenta la historia de un grupo de jorobados, que, cansados de su marginación, crean una sociedad subterránea, aprovechando una estructura de galerías abiertas por los judíos que no se marcharon cuando la expulsión. Su objetivo es encontrar el oro que los judíos escondieron. Toda esta trama va a ser descubierta por un inspector, a quien también le mueve el amor por una joven directamente implicada en los hechos. 

La conciencia de estar haciendo una película fantástica se expresa por boca de un personaje que dice: “Hay fenómenos que no se pueden explicar y sin embargo existen”.

La historia se estructura mediante una trama policial y su carácter siniestro nunca es llevado al extremo, (los jorobados no dejan de tener un aire simpático).   

Las tomas oscuras, los subterráneos, la siniestra y algo surrealista presencia de los jorobados, la hacen heredera de las puestas de la Universal, dentro de la modestia propia de la España de posguerra. También aparecen cafés con chica cantante en plan Hollywood de provincias. Hoy, sus maneras de crear expectación nos parecen ingenuas y la acción adolece de falta de ritmo.

Quiero hacer especial hincapié en el personaje de don Robinson de Mantua, porque es en él donde se centra uno de los mayores valores que tiene la película como fantástico. Don Robinson de Mantua es tío de la señorita de la que se enamora el inspector. Es un  espectro, un muerto que se aparece solo a los ojos del inspector, ya que este tiene una especial sensibilidad psíquica. Este personaje, única presencia de lo sobrenatural en la película, podría considerarse como un precedente de los seres del terror en el fantástico español. Curiosamente, no juega en la película un papel terrorífico, ya que el es un hombre honrado que vuelve a vengar su muerte de la mano del inspector, premiándole al final con la mano de su sobrina. Sin embargo, a pesar de su bondad, el aspecto de Robinson de Mantua es terrorífico, poseyendo claras semejanzas con Frankestein. Se puede considerar como un prototipo de la imaginería española del género.

EL CEBO (1958)
Esta película hispano-suiza, en cuyo guión participó Friedrich Dürrenmatt
, no puede considerarse perteneciente al género fantástico, pero son muchos quienes la tienen por un importante precedente. 

La película se desarrolla en Suiza. Unas niñas aparecen muertas en un bosque. Un comisario que estaba a punto de irse a trabajar fuera del país, renuncia a su contrato y se dedica al caso hasta que lo resuelve. El asesino es un hombre corpulento que aborda a las niñas en el bosque, les ofrece caramelos y les hace teatro de guiñol. Este hombre, como una anticipación del personaje de Psicosis, está sometido a una autoridad femenina implacable. El asesino es muerto en un enfrentamiento en el bosque.

La película está filmada con una exquisita simplicidad, destacando el personaje del comisario Matei, un hombre razonable, con sentido de la justicia y solidario, un inspector al estilo Maigret
. Como ya hemos apuntado, la película va en la línea de los asesinos en serie. En ese sentido, es importante su componente psicoanalítico, que se manifiesta, no sólo en el carácter del asesino sino también en la visita que hace el inspector a un psiquiatra para que interprete el dibujo de una de las niñas. 

La película tiene un ramillete de excelentes secuencias, como la que transcurre en el aeropuerto cuando el comisario va a tomar el avión. Multitud de niños han ido al aeropuerto a recibir a alguien. La presencia de esos niños le recuerda que están todos en peligro y decide regresar y hacerse cargo del caso. También las escenas del asesino haciendo guiñol a las niñas en el bosque. 

Fernando Savater dice de ella, creo que exagerando un pelín: “Es una película sobria, angustiosa y compacta, sin duda pertenece a la media docena de verdaderas obras maestras que ha dado al cine el hoy tan sobado subgénero de los filmes con serial-killer, cuya lista encabeza El vampiro de Dusseldorf (1931) de Fritz Lang y que cierra (por el momento) El silencio de los corderos (1990) de Jonatham Demme”
.

3 Los 60

A finales de esta década, el cine fantástico, concretamente el de terror, tuvo un auge inusitado en España. Entre finales de los sesenta y principios de los setenta se produjeron del género más de cien películas. Las mayores facilidades para  realizar coproducciones fue una causa importante, pues aseguraba su exhibición más allá de nuestras fronteras. Dado que la dictadura franquista imponía unos límites morales muy estrictos, muchas de estas películas tuvieron doble versión, una, para la censura y otra, para el exterior.

Su esplendor coincide con la decadencia de la productora Hammer, reina del terror clásico en los 50 y los 60, de quien fue una especie de sucesor cutre. De suyo las estrellas de la Hammer trabajaron con directores españoles. 

Este primer cine de terror no tiene características originales, ya que se basa en los héroes clásicos, siempre en el universo de Frankestein, el Hombre lobo y Drácula. Tampoco aporta nada a la dirección del género, fabricando productos más bien de baja calidad y poco cuidados. Sin embargo, a pesar de la falta de medios, de modelos propios y también de ideas, consiguió inundar el mercado. 

Es esta realidad incontestable la que lleva a Carlos Aguilar, uno de los principales estudiosos y entusiastas del fantástico español, a afirmar:  “Existe, sin la menor duda, una cine fantástico específicamente español. Que aglutina múltiples maneras de concebir el género y al mismo tiempo comparte rasgos propios”
 

Su argumentación es sólida, pues, dejando aparte juicios referidos a la calidad, el fantástico español tiene sus obras de culto, sus esbozos de personajes propios (Doctor Orloff, Waldemar, ...), sus directores e incluso su stars system. Jess/Jesús Franco, Narciso Ibáñez Serrador y Paul Naschy, son los principales protagonistas de esta “época dorada” del fantástico español. 

Jess/Jesús Franco

En 1961 se estrena Gritos en la noche, considerada como la primera película de terror española. Para muchos es la mejor obra de todas las que nos ha ofrecido el incansable, admirable y también muy criticable, Jess/Jesús Franco. Esta película fue el inicio de una extensa producción, entre las que destaca Miss Muerte (1965) y su mayor éxito, El Conde Drácula (1969). Su evolución no ha sido precisamente hacia la excelencia, haciendo cada vez películas menos cuidadas y más deslavazadas. Lo último que ha filmado ha sido  Killer Barbys contra Drácula (2003). 

Gritos en la noche (1961) todavía no se aprovechó de este boom. Sólo tuvo 372 espectadores, pero no sólo fue la primera película de terror española, sino que presentó al primero de nuestros arquetipos del terror: el doctor Orloff, protagonista de más películas del autor.

GRITOS EN LA NOCHE (1961)
Se rodó en blanco y negro, utilizando frecuentemente tomas oblicuas, marcadamente expresionistas y en escenarios dominados por la noche, los coches de caballo, la piedra, los castillos, los ataúdes y la música de órgano.

 La base de la trama vuelve a ser, como en La torre de los siete jorobados y El cebo, policial. Un inspector vuelve de sus vacaciones con una famosa bailarina de ballet clásico y su jefe le encarga, para que demuestre su valía, un caso especialmente difícil. Ya van cinco mujeres desaparecidas en la ciudad, pero esta vez hay un testigo. El policía descubrirá que el que fuera famoso médico de la cárcel, el doctor Orloff, es el culpable.

En esta película, el doctor Orloff está obsesionado por recomponer el rostro de su hija, desfigurado a causa de un incendio. Para ello, se dedica a matar a jóvenes de piel suave para injertársela a su hija. La cosa no funciona, y se da cuenta que la piel tiene que ser de una joven viva. Es entonces cuando decide secuestrar a la bailarina, amante del policía.

Es destacable la figura de Morfo, un alterego de Frankestein, asesino nato que fue ajusticiado en la cárcel, a quien Orloff salvó secretamente, haciéndole una lobotomía y dejándolo ciego para que estuviera a su entera disposición. Sus ojos son realmente inquietantes. Pero sobre todo, es interesante el doctor Orloff, nuestro primer arquetipo de producción propia. Es una lástima que este personaje no haya sido convenientemente desarrollado en las posteriores entregas que hizo Jesús Franco. El doctor Orloff habita en un castillo con Morfo y su hija, un lugar del que se dice: “vive gente que no sale de día”. Orloff es un hombre herido por la vida, padece una herida romántica que sangra sin parar. Él era bueno y admirado, pero lo que le ocurrió a su hija le llevó a considerar a la humanidad entera un mero objeto para poder devolverle la belleza. Esta tragedia del hombre bueno-malo es muy rica y suma dramatismo y humanidad al personaje siniestro. Pero, como ya he dicho Orloff se ha quedado, por ahora, en un esbozo que se ha ido deteriorando con el paso del tiempo.

La película, como la mayoría de su especie hispana, carece de ritmo y abusa de planos interminables. Por otra parte el guión es flojo, dándose mucha redundancia visual y abundando los parlamentos descaradamente informativos. El cabaret, como en La torre de los siete jorobados, quiere dar un aire cosmopolita a la cinta, mientras el inspector intenta hilar diálogos a lo Bogart.

La película contiene una serie de guiños propios del género como cuando se comenta que en el castillo “vive gente que no sale de día”. 

EL CONDE DRÁCULA (1969)
Jesús Franco consigue con esta película su mayor éxito de taquilla, más de un millón de espectadores. Con Christopher Lee encabezando el cartel la expectación estaba asegurada. La producción, tal y como indica un texto al comienzo, está muy interesada en dejar claro que es la primera película fiel al libro de Bram Stoker. Visto el resultado, mejor es que se hubieran preocupado por hacer una buena película que por ser fieles al original. La cinta carece de ritmo, empantanándose cada dos por tres, no aporta ninguna novedad, incluso a Drácula (Christopher Lee) se le ve cansado. Otra estrella de la película es Klaus Kinsky  que hace de loco/médium en el peor papel de su vida. 

Paul Naschy

En 1967, se estrena La Marca del Hombre Lobo (1968) dirigida por Enrique Eguiluz. Esta película es inaugural. Aparece por primera vez Paul Naschy, el que sería nuestra gran estrella mundial del terror. Paul Naschy encarna en esta película a otro de los que sería arquetipo del terror patrio, el licántropo Waldemar Daninsky. La película tuvo casi novecientos mil espectadores, lo que nos da una idea de su éxito.

LA MARCA DEL HOMBRE LOBO (1968)
Dirigida por Enrique Eguiluz, supone la primera incursión en el cine de un campeón de halterofilia y escritor de novelas del oeste llamado Jacinto Molina, más conocido como Paul Naschy, protagonista y guionista de esta obra. Su personaje, Wladimir Daninsky llegará a ser en la época, y aún para muchos, el hombre lobo por excelencia. 

De  nuevo, coches de caballos, castillos, bailes de máscaras, tumbas, cruces, criptas, todos los ingredientes del terror tradicional, incluso con la presencia de la muerte misma con capa y aspecto draculesco. Waldemar tiene una tienda de antigüedades y conoce la historia de una cripta cercana donde están enterrados los componentes de una familia de origen noble y húngaro. Uno de los miembros de la familia, al quitarle el cuchillo de plata hundido en su corazón revive y se escapa, mordiendo a Waldemar y convirtiéndolo en hombre lobo. Como en el caso del doctor Orloff, el héroe es un ser trágico, se comporta como la encarnación del mal, pero no goza y le gustaría evitar esa hora fatídica en la que se transforma. Su carácter es cercano al Doctor Jekyll y mister Hyde y su definición más bien tosca.

La película peca de explícita, de falta de ritmo y de una simplicidad en los paralelismos simbólicos que sonroja.

Narciso Ibáñez Serrador

Al final de la década, y a pesar de censuras y estrecheces, hubo una película que destacó sobre todas las demás: La Residencia (1969), dirigida por Narciso Ibáñez Serrador. Estrenada en 1970, La residencia es uno de los mayores éxitos de la historia del cine español, ocupando el tercer puesto entre as más taquilleras del género tras Los otros y La gran aventura de Mortadelo y Filemón. Estuvo 54 semanas sin quitarse de un cine de la Gran Vía de Madrid y la vieron casi tres millones de espectadores.

LA RESIDENCIA (1969)

El erotismo de un internado de señoritas, el misterio de unos crímenes y aderezos de sadismo y crueldad infantil son la clave del éxito de esta película dirigida por una estrella de la televisión, Narciso Ibáñez Serrador. 

La película fue puesta de vuelta y media por la crítica de la época pero se llevó premios y el favor del público. Los ambientes están muy cuidados y el director maneja bien el suspense . El guión es de Luis Peñafiel, con argumento de Juan Tébar, y en el se cuenta cómo detrás de los horribles asesinatos que acontecen en la residencia, está el hijo de la regenta, quien quiere reproducir en joven a su mamá y así va componiendo el puzzle con un trozo de cada chica muerta. La connotación psicoanalítica es importante y demuestra una vez más cómo el cine le debe mucho al doctor Freud. La trama está cargada de morbosidad sexual que se desarrolla en un marcado clima de opresión. 

Entre sus escenas más brillantes, hay que destacarla esa en la que tres malvadas alumnas obliga a cantar a Teresa y la escena final, que merecería una película mejor, cuando en el desván el hijo se sienta en el suelo y le dice a su madre, “Háblale mamá”, refiriéndose a la chica que está “construyendo”. 

Es, sin lugar a dudas, el producto de más calidad del fantástico español de la época. La mejor filmada, la que mejor dosifica el terror y con un guión que permite una complejidad de relaciones y de personajes con conflictos, a diferencia de las películas de Naschy y Franco, mucho menos cuidadas, más simples y casi unidimensionales en los personajes. Eso sí, hay que reconocer que La residencia costó treinta millones de pesetas de la época, todo un presupuesto.

Su gran éxito de taquilla fue un aliciente para el género y en los primeros setenta proliferaron como churros las películas del ramo.

Otras películas
Antes de dejar esta década hay que reseñar algunas películas que tuvieron relación con el fantástico. Ante todo, el thriller  futurista, Fata Morgana (1966) de Vicente Aranda con la maravillosa Teresa Gimpera. Apenas llegó a los cuarenta mil espectadores pero se convirtió en una película de culto. Trata del turbador asunto de la atracción de la víctima por el asesino. 

También se realizaron algunas películas de mundos fantásticos para la infancia como Hamelin (1965) de Luis María Delgado, protagonizada por el niño Miguel Ríos. 

Entre las parodias del género, hay que referirse a una de las más exitosas de la década: Un vampiro para dos (1965) de Pedro Lazaga, con Fernando Fernán Gómez. Tuvo más de un millón de espectadores y la cosa iba de un matrimonio español que emigraban a Alemania y entraban a servir en el castillo del Barón Rosenthal. Por supuesto, se trataba de un castillo a donde nadie quiere ir. Los amantes del género fantástico a veces no incluyen en sus clasificaciones a este tipo de películas “de risa”, cuando resulta que el terror unido a la parodia ha tenido más éxito entre el público español que el terror serio. 

4 Los 70

Los últimos años del franquismo fueron especialmente prolíficos. Dominaron las coproducciones y era normal, como hemos comentado, hacer dos versiones de las películas. Hay que tener en cuenta que la censura era tan rígida que muchos films sólo lograban pasarla eliminando elementos básicos de la trama. 

En esta década, Jesús Franco tenderá a películas con una estética descuidada y grosera cercana al comic, mientras Paul Naschy, junto al director argentino Leon Klimovsky, tirará más por los ambientes gótico-literarios. En lo que se refiere a Narciso Ibáñez Serrador, se dedicará al concurso más importante de la historia de la televisión en España : Un, dos, tres,.... responda otra vez. Sólo una vez cogerá la cámara,  y lo hará para rodar ¿Quién puede matar a un niño? (1975). 

	Surgen nuevos directores, como Amando de Osorio y Javier Aguirre. También, nuevas figuras acompañan a Paul Naschy en el star system nacional, como Mirta Miller, Patty Sheppard, Narciso Ibáñez Menta , Antonio Mayans Jack Taylor, y Howard Vernon.

	Los setenta comienzan con dos películas del genero, muy distintas: La noche de Walpurgis (1970) con Paul Naschy de nuevo encarnando al licántropo Waldemar, dirigida por el argentino León Klimovsky y El bosque del lobo (1970) de Pedro Olea, un director ajeno al género. 

La noche de Walpurgis, un éxito de taquilla con más de un millón de espectadores, era una coproducción hispano-alemana de poco presupuesto. El personaje de Waldemar cambia respecto a La marca del hombre lobo (1969). Ahora, su licantropía tiene un origen tibetano y se hace inmune a las armas, incluso en estado humano. La película, a pesar de su cutrez, se estrenó comercialmente en muchos países, algo inusual en el cine español.

En lo que se refiere a El bosque del lobo, decir que es la película que ha tratado de una manera más realista el fenómeno de la licantropía, relacionándola con la parte oscura de la cultura popular y con casos de enfermos reales. Las ambientaciones, el guión y la interpretación como hombre lobo a cargo de José Luis López Vázquez, sin maquillajes ni afeites, son de lo mejor del género. Esta película, además, tuvo problemas con la censura pues muestra descarnadamente la “España negra”. Incomprensiblemente, muchas publicaciones no consideran esta película perteneciente al fantástico. 

Merece resaltarse la vuelta de Narciso Ibáñez Serrador con ¿Quién puede matar a un niño? (1975), después de su tremendo éxito con La Residencia. Fue un éxito, pero menor (casi novecientos mil espectadores). Luis Peñafiel sigue como guionista y sigue con su fijación en los niños como fuente de terror. En este caso, la cosa va de una pareja de ingleses que llegan de vacaciones a una isla mediterránea y resulta que allí, los niños se han rebelado y se están cargando a los adultos. La película tiene calidad y está cuidada. Ibáñez Serrador prueba con éxito la creación de situaciones de terror a la luz del sol, como Hitchcock había hecho en Los pájaros (1963).

Como producto típico español que entra a formar parte del panteón del terror clásico surgen los Templarios, una orden medieval  cuyos muertos, redivivos, claman venganza. Sus historias tienen cierta influencia de las leyendas de Gustavo Adolfo Bécquer. Los templarios se estrenaron con Las Noches del Terror Ciego (1971), una coproducción hispano-portuguesa de Amando de Osorio. Su éxito, con casi ochocientos mil espectadores, dio lugar a tres nuevas entregas sobre el tema. 

En esta órbita del terror clásico hay que mencionar Ceremonia sangrienta  (1972) de Jorge Grau con Lucía Bosé. Esta película cuenta la historia de la princesa húngara Bathory, que se bañaba en sangre de doncellas para mantenerse joven. También, El Jorobado de la Morgue (1972) de Javier Aguirre, decente recreación del mito del hombre lobo. 

Una película que es obligado citar, hito en la historia del cine español, es El espíritu de la colmena  (1973) de Victor Erice, donde el mito de Frankestein juega un papel iniciador en una niña de posguerra.

La estrella de las coproducciones

La película que marcó el cenit en esta época de coproducciones fue Pánico en el Transiberiano (1972)., dirigida por Eugenio Martín y protagonizada por las grandes estrellas de la Hammer moribunda, nada menos que Christopher Lee y Peter Cushing, (también Telly Savalas). La película tuvo más de setecientos mil espectadores en España y se proyectó en muchos países.



	PÁNICO EN EL TRANSIBERIANO  (1972)

Un profesor inglés (Christopher Lee) encuentra en Manchuria un antropoide congelada de hace dos millones de años. El antropoide es trasladado a Londres en el Transiberiano, pero en el trayecto, revive. Al final, resulta ser un ser extraterrestre que tomó posesión del cuerpo de ese antropoide. El monstruo absorbe el cerebro del poseído y solo es visible en el fulgor rojo que inyecta a los ojos. La historia se presenta como un informe para la Sociedad Británica de Geología, pero luego prácticamente se olvida este encuadre narrativo.

Eugenio Martín, director, presentó la película en televisión diciendo que lo mejor de la fantasía es la conexión con el subconsciente, pero en esta película no vemos mucho al subconsciente. 

Hay que destacar que el monstruo reúne características tanto de hombre lobo como de alienígena. Es curioso que a pesar de tener la costumbre de atacar a lo primero que se encuentra, es respetuoso con los niños, quizá, porque tiene poco que sorber en su cerebro. 

A parte de los profesores de rigor (Christopher Lee, ya citado, y el profesor que se encuentra en el Transiberiano, encarnado por Peter Cushing), hay unos condes polacos que tienen a un capellán. El capellán es una especie de Rasputín a quien se le ha ido la olla, pero que posee un insuperable olfato para el mal, con quien querrá aliarse. Tampoco faltan una bella espía, un ingeniero y un jefe de policía, ah, y Telly Savalas, una especie de cosaco que entra con su destacamento en el tren. La música es inapropiada y a veces, cursi.



	La decadencia de los mitos clásicos

Con los años, las  necesidades de comercialización llevaron a la mezcla de los arquetipos. En muchas películas, Drácula se codeaba con Frankenstein y el Hombre Lobo con el Dr. Jekyll. Era como si los grandes  mitos del terror clásico escucharan el toque de retirada y se unieran para sumar fuerzas en su resistencia. 

Y es que con el final de los setenta, llegó también el ocaso de esta era dorada del terror patrio. El fantástico español había creado al Doctor Orloff, al licántropo Waldemar Daninsky y a los templarios de Amando Osorio, todos dentro del terror clásico, ya un tanto demodé.  

Nuevos terrores, nuevas copias
Nuevas fuentes del terror llegaban del exterior, que fueron cambiando los hábitos del consumidor mundial. Aquí, lo primero que se nos ocurrió fue copiar esos éxitos foráneos. Ejemplos hay por un tubo: El exorcista (1973) tuvo como secuela Exorcismo (1974) de Juan Bosch y La endemoniada (1974) de Amando de Osorio; Una Gota de Sangre para Morir Amando (1973), fue una secuela de La Naranja Mecánica.  El jovencito Frankenstein (1974) de Mel Brooks, fue el culpable de El jovencito Drácula (1977) de Carlos Benpar.

Una de estas “copias” fue No Profanar el Sueño de los Muertos (1974) dirigida por Jorge Grau, una recreación hispana de la Noche de los Muertos Vivientes, coproducida con Italia e Inglaterra. Esta película fue uno de los productos más respetables que se hicieron en esos años de furor-terror.

NO PROFANAR EL SUEÑO DE LOS MUERTOS (1974)

Premio de la VII edición del festival de cine fantástico de Sitges, es una coproducción hispano-italiana, rodada en inglés. Dirigida por Jorge Grau, su calidad la sitúa por encima de la media de la época. 

Su tratamiento del tiempo,  el cuidado de los planos, y su coqueteo con los movimientos juveniles de la época, incluyendo chica desnuda corriendo por una calle de Londres o la lucha ecológica del protagonista contra la utilización de máquinas radiactivas en el campo o la escena de alguien picándose heroína. 

Hay una buena caracterización de los muertos vivientes. El argumento es simple pero llevado con pulso hasta el final, un final de lo más espantoso que se puede esperar, sin concesión ninguna. El terror surge de la acción de las tecnologías, en este caso radioactivas, que reviven a los muertos. Una total novedad, adereza, además, con bellos paisajes. 

La llegada de la democracia

La llegad de la democracia, de principio, no le sentó bien a nuestro cine de terror, debido a incertidumbres que se abrían sobre el futuro. Se acabó el esplendor de nuestras series B, pobladas de hombres lobos, dráculas y templarios. Eso sí, La libertad de expresión dio lugar a que menudearan los bodrios de terror terroríficos, aliñados por desnudos sin cuento, antes sólo dirigidos al extranjero. Dentro de un panorama de baja calidad, destacan Bilbao (1978) de Bigas Luna y Arrebato (1979) de Ivan Zulueta. En plena “movida madrileña”, esta película se hizo de culto a los tres días. El terror surge de la propia fascinación por filmar. Una película donde se mezclan formatos y texturas y donde la escasez de medios deja de ser un problema para convertirse en una oportunidad. 

5 LoS 80

Durante los años 80, poco se puede destacar, excepto varios intentos de Paul Naschy por revivir a su famoso licántropo Waldemar Daninsky en algunos films, entre ellos la coproducción hispano-japonesa la Bestia y la Espada Mágica (1983). 
La decadencia del terror clásico tiene un exponente patético en la película cómica Aquí Huele a Muerto (1989) de Álvaro Sáenz de Heredia, donde el propio Paul Naschy se parodia a sí mismo, en compañía de todos los mitos del terror. También Manuel Esteba parodia a E.T. con los Hermanos Calatrava en El E.T.E. y el OTO (1983).
Respecto a la casi inexistente ciencia ficción española hay que mencionar el intento fallido de El Caballero del Dragón (1985) de Fernando Colomo. Película de elevado presupuesto, basada en un cóctel de mitos medievales aderezados con alienígenas. 

El gore nacional

En 1982, se estrena Mil Gritos Tiene la Noche (1982) , con una aceptable taquilla. La película es una sucesión de escenas de carne erótica mezclada con carne gore. Nada de calidad, pero sí el inicio de un tipo de terror que hacía furor  en Estados Unidos. Su director, Juan Piquer, dirigió dos películas más en la misma línea, Slugs, Muerte Viscosa (1987) y la Grieta (1989), las tres con producción norteamericana. Claramente gore son, también en coproducción con los EEUU, las películas dirigidas por José Ramón Larraz, Descanse en Piezas (1987) y Al Filo del Hacha (1988). 

Una película muy especial relacionada con el género fue Angustia (1986) de José Juan Bigas Luna (1987) donde un guión confuso nos cuenta una historia de terror mediante el cine dentro del cine.

Mención aparte merece en esta década, el director José Luis Cuerda con dos importantes películas. Una, en la frontera del terror, El bosque animado (1987), donde  se recurre al acervo cultural popular español para enmarcar la historia. La otra es Amanece que no es poco (1988), una película de fantasía cómica, tierna, mordaz y muy española. 
l

6 Los 90: El nuevo cine fantástico español

Hasta ahora la casi totalidad de nuestras películas del género eran copias, por no decir subproductos de modelos foráneos. Sin embargo, a partir de esta década puede hablarse de un fantástico que empieza a asentar unas maneras y unos temas propios. 

Álex de la Iglesia

En 1992, Alex de la Iglesia estrena su primer largometraje: Acción Mutante. Fue como un chorro de agua fresca en el estancado panorama del terror español. Gore, auténtica, castiza e impregnada de humor negro.  Tres años después,  el mismo director nos regala El Día de la Bestia (1995), arrasando taquilla con cerca de un millón y medio de espectadores. La amenaza del fin del mundo y la búsqueda de Satán mueven a un dúo conmovedor formado por un cura visionario y un roquero de barrio. Pura diversión. 

Las películas de Álex de la Iglesia se caracterizan por la introducción de temas extraordinarios o impactantes en ambientes tratados con un estilo costumbrista urbano. Pero, sobre todo, son un claro ejemplo de la fuerte tendencia del cine español a la parodia. En este campo señalaremos La Matanza Caníbal de los Garrulos Lisérgicos (1993) dirigida por Antonio Blanco y en la estela de Acción Mutante, pero a años luz. Justino (1994) de Santiago Aguilar y Luis Guridi. Una digna película que cuenta la historia de un puntillero, que aburrido al jubilarse, decide seguir descabellando, pero esta vez a personas, o sea, que se hace un serial killer. El personaje y sus ambientes son pretendidamente sacados de la España más rancia y costumbrista. 
Alejandro Amenábar

Otra figura capital en el género surge esta década. Me refiero a Alejandro Amenábar. Su primera película, Tesis (1996), creaba expectación ante un joven creador que había logrado contar una historia sólida e inquietante. Su segunda entrega, Abre los ojos (1997), no sólo confirmó las expectativas, sino que quizá sea lo mejor del fantástico español. El terror, la ciencia ficción, la realidad virtual, la vida cotidiana, los sentimientos, todo se mezcla en esta película con un guión un tanto complicado y una filmación muy cuidada.  
Coletazos de los clásicos

Siguiendo la moribunda estela del terror clásico, Juan Piquer se atrevió con la adaptación de una historia de H.P. Lovecraft, y rodó La Mansión de Cthulhu (1992). El resultado dejó mucho que desear.

En 1996 regresan Jesús Franco y Paul Naschy. El primero lo hace con Killer Barbys, con los miembros del grupo musical como protagonistas. El segundo lo hace, cómo no, con Licántropo, dirigida al mercado internacional. 

Una película moderna que enlaza con temas del terror clásico es Los sin nombre (1999) de Jaume Balagueró y ganadora del festival de Sitges. Es una digna película que cultiva un nuevo tenebrismo y que en su arranque crea una expectación que luego no satisface plenamente. Los actores fallan y el guión no está bien armado, lo que le hace perder credibilidad en muchos momentos. Va de experimentos con seres humanos en el límite.

Parodias de los clásicos nos las ofrecen Álvaro Sáenz de Heredia en Aquí huele a muerto (1990) con Martes y Trece, y Brácula (1997) con Chiquito de la Calzada.
Las películas por ordenador

A finales de la década se Incorporan al cine nacional los efectos de ordenador, teniendo su máximo exponente en la parodia El milagro de P. Tinto(24) (1998) de Javier Fesser. Una película de fantasía donde se mezcla un ambiente rural tradicional con alienígenas en la línea de Amanece que no es poco.
También El corazón del guerrero (1999) ópera prima de Daniel Monzón que trata de los mundos paralelos (realidad/ficción) y que mereció mejor suerte.

Otras películas

Alberto Sciamma estrena la Lengua Asesina (1996) de Alberto Sciamma, con la presencia de Robert Englund  (Pesadilla en Elm Street), Melinda Clarke (Mortal Zombie) y Doug Bradley (Hellraiser). Sólo se muere 2 Veces (1997) de los hermanos Ibarretxe y Memorias del Ángel Caído (1997) de Fernando Cámara y David Alonso pasaron casi desapercibidas. Agustín Villaronga estrenó 99.9 (1997), una película con pretensiones, pero plomiza. Supongo que María Barranco, la protagonista de esta historia de caras misteriosas (como las de Bélmez) tuvo que sufrir lo suyo para dramatizar lo indramatizable.

En general, podemos decir que en esta década se renovó nuestro fantástico y si bien no podemos hablar de una época dorada, sí pueden verse más productos nacionales de calidad.

7 Los 2000 

2000-2001

En lo que llevamos de milenio, la película Los otros (2001)  de Alejandro Amenabar ha sido la más celebrada del género, aparte de un record histórico de taquillas. El consagrado director realiza una película en olor de Hollywood con Tom Cruise en la producción y Nicole Kidman como protagonista. Cuidada hasta el detalle, falla quizá en su excesiva estilización y en un guión que aunque simple se hace inverosímil en más de una ocasión, restando fuerza al drama. Amenábar tiene como maestros declarados Hitchcock y Spielberg, cosa que se nota en su interés por la tensión y la intriga. 

A diferencia de Álex de la Iglesia, su estilo y sus referencias son de corte internacional, con una fuerte influencia del cine americano, siendo difícil catalogarlo dentro de un estilo español. 

El espinazo del diablo (2001) de Guillermo del Toro, bien filmada y mezclando elementos góticos del terror clásico con acontecimiento sociales como a guerra civil española. Intacto (2001) de Juan Carlos Fresnadillo, una película que juega con el azar y la suerte. 


En nuestro desierto panorama de la ciencia ficción llama la atención Stranded (Náufragos) (2001) de Luna (María Lidón). Una película sobre una expedición a Marte, rodada con medios y que pasó desapercibida. Platillos volantes (2003) de Óscar Airbar, una parodia castiza, basada esta vez en un hecho real: dos hombres creen haber establecido contacto con unos extraterrestres. 

Hay que citar también Dagón, la secta del mar (2001) de Stuartt Gordon una ambiciosa coproducción hispano-norteamericana que se quedó en una película superficial y gorecutre. De nuevo se intentaba una adaptación de H.P. Lovecraft.

2002-2003

Una casa misteriosa, al igual que en Los otros, es la protagonista del mayor éxito del género en el 2002, Darkness de Jaume Balagueró con casi un millón de espectadores.

El público recibió bien El segundo nombre de Paco Plaza, que trata del descubrimiento de una segunda vida de un padre suicidado. Está basada en la novela de Ramsey Campell “El pacto de los padres”. También hay que reseñar Utopía de María Ripoll en la que un chico lucha contra su poder de ver hechos antes de que ocurran, y Más de mil cámaras velan por tu seguridad de  David Alonso. Esta película se acoge a las nuevas fuentes de terror como son Internet, los vídeos, lo virtual y todos esos adelantos técnicos que nos llevan a confundir la realidad con la ficción. 

Hay que destacar en el panorama nacional, el nacimiento de Fantastic Factory, una productora dedicada al género surgida en el seno de Filmax.

El año 2003 no fue especialmente bueno, a excepción del éxito arrollador de La Gran aventura de Mortadelo y Filemón de Javier Fesser. Casi cinco millones de espectadores se divirtieron viendo esta película, llena de carísimos efectos especiales. 

Por lo demás, Fantastic Factory presenta Beyond Re-Animator dirigida por el norteamericano Brian Yuzna. Es la tercera entrega centrada en su personaje, el doctor Herbert West, dedicado a la reanimación de muertos. 

Vuelve Paul Naschy con Mucha sangre, donde encarna al jefe de una banda, acusado de chivato. También vuelve el incombustible Jess/Jesús Franco con Killer Barbys contra Drácula, que desconozco si se ha estrenado comercialmente.

El año 2004 amaneció con el estreno de Una de zombis, dirigida por Miguel Ángel Lamata, producida y protagonizada por Santiago Segura. Jóvenes pasotas que ven cómo una nueva realidad surge ante sus ojos. Otra vez, la parodia. 

8 Conclusiones

-Desde sus comienzos, años 60, hasta los 80, el cine fantástico español se ha centrado, casi exclusivamente, en el terror. Un terror basado en los mitos clásicos (Frankestein, Drácula, el Hombre lobo,...), que en ese momento estaban en crisis. Debido a la falta de dinero y de ideas, aunque no de entusiasmo, las películas producidas nunca salieron de las cavernas del cine cutre, y eso que tuvieron sus grandes éxitos y una inusitada propagación internacional, llegando a trabajar con las estrellas de la Hammer. Su momento de gloria fue a finales de los sesenta y comienzos de los setenta. Algunas películas consiguieron más de un millón de espectadores, pero nunca fueron consideradas por la crítica. Directores como Jess/Jesús Franco y actores como Paul Naschy caracterizaron la época. A comienzos de los ochenta este cine perdió el favor del público. 

-La ciencia ficción como tal no ha existido en España, en parte por sus altos presupuestos y en parte porque el cine español nunca ha tenido una especial debilidad por el género.

-En los años 90, surge un nuevo cine fantástico español. Sus principales exponentes son Álex de la Iglesia, lleno de referencias castizas, y Alejandro Amenábar, más americano, con su mundo propio y bien realizado. 

-Los temas fantásticos tocados con la varita de la parodia son dominantes en el humor hispano. Preferimos el terror como en El día de la bestia, y la fantasía como en El milagro de P. Tinto. En España no gusta tanto el terror y la fantasía puro y duro como en otras latitudes. Preferimos algo tocado por la ironía y el humor. Quizá esté en la parodia uno de los nichos de futuro para nuestro fantástico.
PELÍCULAS ESPAÑOLAS FANTÁSTICAS QUE HAN SOBREPASADO EL MILLÓN DE ESPECTADORES

(Entre paréntesis, su situación en la clasificación por número de espectadores)
-1965 Un vampiro para dos. Pedro Lazaga. 1.002.411 (13)

-1969 La residencia. Narciso Ibáñez Serrador. 2.924.805 (3)

-1969 El conde Drácula. Jesús Franco. 1.171.461 (9)

-1970 La noche de Walpurgis. León Kilmovsky. 1.021.900 (12)

-1971 El techo de cristal. Eloy de la Iglesia. 1.053.574 (11)

-1977 Viaje al centro de la Tierra. Juan Piquer Simón. 1.891.069 (4)

-1978 Polvos mágicos. J. R. Larraz. 1.060.649 (9)

-1990 Aquí huele a muerto. Álvaro Sáenz de Heredia. 1.479.256 (6)

-1995 El día de la bestia. Álex de la Iglesia. 1.416.712 (7)

-1997 Abre los ojos. Alejandro Amenábar. 1.794.047 (5)

-1998 El milagro de P. Tinto.Javier Fesser. 1.128.177 (10)

-1999 Nadie conoce a nadie. Mateo Gil. 1.410.287 (8)

-2001. Los otros. Alejandro Amenábar. 6.324.389 (1)

-2003. Gran aventura de Mortadelo y Filemón. Javier Fesser. 4.862.385 (2)
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PÁGINAS WEB

Todo sobre cine fantástico

www.cinefantastico.com
http://personal.telefonica.terra.es/web/fantaterror/
Páginas sobre el gore:

www.ociototal.com/recopila2/r_cine/elgore.html
www.matadero-abuelo.iespana.es/matadero-abuelo/matadero.html
Listado de direcciones web relacionadas con el fantástico.

http://www.excite.es/directory/World/Espa%C3%B1ol/Artes/Cine/G%C3%A9neros
Página en inglés con historia del fantástico español y una completa filmografía hasta la fecha.

www.latarnia.com/castiliancrimson.html
Todo cine, interesante la información de cifras históricas de taquilla.

www.cinebox.es
EJERCICIOS

· Compara Tésis de Amenábar y Acción Mutante de Álex de la Iglesia. Identifica los elementos de terror y establece las diferencias.

· Compara Amanece que no es poco y La historia de P. Tinto. Identifica los elementos de la fantasía y establece las diferencias.

� Para más información sobre lo que se entiende por cine fantástico, leer en este mismo seminario el escrito de la profesora Elena Galán titulado “Primeras aproximaciones para una historia general del cine fantástico”.


� La novela gótica se inicia con El castillo de Otranto, publicada en 1765 por Horace Walpole.  Frankestein o el moderno Prometeo se considera la última obra destacable de este movimiento.


� Las diez películas más taquilleras de la historia de USA son las siguientes:


	1-Titanic


	2-La guerra de las galaxias


	3-Star Wars:Episodio 1. La amenaza Fantasma


	4-E.T. 


	5-Parque Jurásico


	6-Forrest Gump


	7-Harry Potter y la Piedra Filosofal


8-El Rey León


9-El retorno del Jedi


10-Independence Day








� En los libros y reseñas consultados, la película está fechada en el año1906, en cambio, en la copia de la película, visionada en la Filmoteca Española, la data en 1905. 


� Friederich Dürrenmatt, nacido en Alemania en 1921, es un escritor que ha destacado por sus obras dramáticas. Entre ellas destaca La visita de la vieja dama


� Maigret es el inspector creado por el popular escritor belga Georges Simenon (1903-1989).


� VARIOS, coordinación de CARLIOS AGUILAR. Cine fantástico y de terror español 1900-1983, pág. 80, Donosita Kultura, 1984, San Sebastián.


� VARIOS: Cine fantástico y de terror español, introducción, pag. 11, Donostia Kultura, San Sebastián, 1984.. 


� A partir de esta década, no introduzco texto específicos sobre las películas más significativas, ya que las podéis conseguir en tiendas y video clubs.





