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Introducción
Este mes dedicamos un ciclo a celebrar el Centenario de 

Ernest Borgnine, mítico actor fallecido en 2012, muy empa-
rentado con la generación de cineastas de los cincuenta que 
cambiaron para siempre la imagen del cine de Hollywood. En 
total serán 10 títulos: Sábado trágico (Richard Fleischer, 1955), 
Jubal (Delmer Daves, 1956), La leyenda de Lylah Clare (Robert 
Aldrich, 1968), El emperador del norte (Robert Aldrich, 1973), 
Marty (Delbert Mann, 1955), Grupo salvaje (Sam Peckinpah, 
1969), El vuelo del Fénix (Robert Aldrich, 1965), Doce del patíbu-
lo (Robert Aldrich, 1967), Los vikingos (Richard Fleischer, 1958) 
y Veracruz (Robert Aldrich, 1954). 

El mes de enero también hubiese cumplido cien años Jane 
Wyman, poderosa actriz y referente del melodrama y muy po-
pular gracias a las series televisivas. Este homenaje consistirá 
en 5 títulos: Magic Town (William A Wellman, 1947), Sólo el 
cielo lo sabe (Douglas Sirk, 1955), Días sin huella (Billy Wilder, 
1945), Obsesión (Douglas Sirk, 1954) y So Big (Robert Wise, 
1953). 

El pasado diciembre murió Gil Parrondo, auténtico nombre 
mítico del cine español, un director artístico con 60 años de 
carrera internacional y dos Oscar de Hollywood. En el año 1989 
le dedicamos un ciclo ‘Programado por’ y un pequeño home-
naje en junio del año 2013.  En el Recuerdo se proyectarán las 
siguientes películas: Las bicicletas son para el verano (Jaime 
Chávarri, 1984), Morena Clara (Luis Lucia, 1954), El largo invier-
no (Jaime Camino, 1992), Robin y Marian (Richard Lester, 1976), 
Bearn o la sala de las muñecas (Jaime Chávarri, 1983) y Canción 
de cuna (José Luis Garci, 1994). 

También dedicamos un recuerdo a cuatro fallecidos en 2016: 
Curtis Hanson, que renovó el cine negro en los noventa con 
L.A. Confidential (1997), el director de algunos de los más po-
pulares filmes de James Bond, Guy Hamilton, con la proyec-
ción de Goldfinger (1964), la legendaria actriz francesa Michèle 
Morgan (conocida como la Greta Garbo francesa) de quien 
se proyectará Le Miroir à deux faces (André Cayatte, 1958) y 
Debbie Reynolds, protagonista de la popularísima e inolvidable 
Cantando bajo la lluvia (Stanley Donen, Gene Kelly, 1952).

Este mes tendrán lugar los segundos pases de los ciclos Cine 
de Irán y Cecil B. DeMille que comenzaron el mes pasado. 

Hemos recibido en el “Buzón de sugerencias” muchas solici-
tudes de cine español. Por eso en febrero proyectaremos Mi tío 
Jacinto (Ladislao Vajda, 1956), La busca (Angelino Fons, 1966), 
Ana y los lobos (Carlos Saura, 1973), Embrujo (Carlos Serrano 
de Osma, 1948) y la Trilogía Nacional de Luis García Berlanga, 
además de La soledad del corredor de fondo (Tony Richardson, 
1962) y La ciudad de los niños perdidos (Marc Caro, Jean-Pierre 
Jeunet, 1995).

En el ciclo CCR: sesiones de archivo presentamos Drácula 
(George Melford, Enrique Tovar Ávalos, 1931), la versión alterna-
tiva del Drácula de Tod Browning, Vida en sombras (Llorenç Llo-
bet Gracia, 1949) y el día 16 Doña Francisquita (Ladislao Vajda, 
1952). Y en la rúbrica habitual Las perlas de la Filmoteca, que 
se celebrará el día 23 con la grabación en directo del programa 
de El séptimo vicio, se podrá ver Canciones para después de 
una guerra (Basilio Martín Patino, 1976).  

Centenario de Ernest Borgnine
Hoy, actores como Paul Giamatti o John C. Reilly deberán me-

ditar un momento y darse cuenta de la importancia de que gente 
como Karl Malden o Ernest Borgnine hayan existido en Hollywood 
y abrieran el camino del cine a intérpretes con rostros de gente 
de la calle, a tipos que convirtieron su normalidad en su sello de 
la casa. En la noche del domingo, Ernest Borgnine, uno de los 
últimos de una legendaria generación (queda Kirk Douglas), un 
hombre que sin ser estrella sí fue un actor adorado por el público, 
falleció tras sufrir un fallo renal en el hospital Cedars-Sinai en Los 
Ángeles a los 95 años, rodeado por su esposa Tova y por sus hijos.

Entre los diversos récords logrados en una carrera tan longeva 
—este mismo año ha rodado El hombre que chocó la mano de 
Vicente Fernández— hay dos que hacen las delicias de los cinéfi-
los: participó en las cuatro películas de la saga Doce del patíbulo, 
y ganó el Oscar al mejor actor por Marty (1955), la primera película 
basada en un telefilme que llegó a los premios de la Academia. 
Por cierto, su personaje de carnicero solterón lo había interpretado 
dos años antes en esa versión original para la pequeña pantalla 
Rod Steiger.

Ermes Effron Borgnino, que así se llamaba, nació el 24 de enero 
de 1917 en una modesta familia de inmigrantes italianos proce-
dentes de Módena en Hamden (Connecticut). Cuando tenía tres 
años sus padres se separaron y él viajó con su madre a Italia. Dos 
años después, hubo reconciliación y vuelta a Connecticut, donde 
la familia varió el apellido a Borgnine.

En 1935, tras acabar el instituto, se alistó en la marina de los 
Estados Unidos. Seis años después la dejó, harto... solo para 



re-enrolarse a las pocas semanas: Estados Unidos había entrado 
en la II Guerra Mundial. Así que cuando volvió a su casa en 1945 
llevaba 10 años en un barco, y no había aprendido ningún oficio. 
Después de probar suerte en varias fábricas, fue su madre la 
que, insistiendo en lo fuerte de su personalidad, le recomendó la 
interpretación y así entró en el Randall School of Drama de Hart-
ford. Después de graduarse, fue contratado por el Barter Theatre 
de Abingdon (Virginia) y dos años después, en 1949, debutó en 
Broadway en el papel de enfermero en Harvey.

En 1951 decidió mudarse a Los Ángeles para saltar al cine, 
aunque antes debutó en la televisión en El capitán Vídeo y los 
guardianes del universo. Pero su fallecida madre llevaba razón y en 
pocos meses ya estaba en un gran rodaje, el de De aquí a la eter-
nidad, donde encarnó al sargento Fatso Judson. Estaba en racha: 
en dos años trabaja en Johnny Guitar, Veracruz y Conspiración de 
silencio, y gana el Oscar —la única vez que logró la candidatura— 
por Marty, un drama que fue la primera película estadounidense 
en llevarse la Palma de Oro en Cannes y que a Borgnine además 
le reportó un Globo de Oro y un premio Bafta.

Ernest Borgnine entra en sus mejores años, en los que se con-
vierte en un secundario de lujo, con trabajos como Los vikingos, 
El vuelo del Fénix, Barrabás (le gustaba rodar en Italia, por sus 
raíces y su dominio del idioma), Doce del patíbulo, Estación polar 
Cebra o Grupo salvaje. Durante esta década de gloria (1959-1969) 
se casa con su segunda esposa, la actriz Katy Jurado (“Bellísima, 
pero una tigresa”); su tercera, la diva de Broadway Ethel Merman 
(“Solo duramos 32 días, porque a ella le carcomieron los celos en 
la luna de miel ya que yo tenía más fans que ella. Volvimos a casa 
y se acabó”), y la cuarta, Donna Rancourt. En 1973 llegó por fin 
su matrimonio definitivo, con Tova Traesnaes. Borgnine, además, 
aprovechó su popularidad para protagonizar una serie de éxito, la 
sitcom Barco a la vista (1962-1966), con la que fue candidato al 
Emmy. Por supuesto, apareció en sus dos adaptaciones televisi-
vas. Nunca dejó de trabajar en las siguientes tres décadas: fue el 
detective Romo en La aventura del Poseidón, el centurión que ha-
bla con Jesucristo en Jesús de Nazaret, el taxista de 1997: rescate 
en Nueva York... Y siguió compaginando el cine con la televisión: 
en 1979 fue candidato a otro Emmy por su trabajo en la versión 
en la pequeña pantalla de Sin novedad en el frente.

Su popularidad nunca decayó: en 1996, Borgnine viajó por Es-
tados Unidos para encontrarse con sus fans. De ese peregrinaje 
surgió el documental Ernest Borgnine on the bus. Su voz peculiar 
también le proporcionó apariciones como doblador de personajes 
en Todos los perros van al cielo 2, en 13 episodios de Bob Esponja 
y apareció en un episodio de Los Simpson. En 1999 viajó al festival 
de San Sebastián con la película sorpresa del certamen, Abilene.

En este nuevo siglo, Bornine no se jubiló: fue finalista a un 
Globo de Oro por el telefilme Un abuelo por Navidad y a un tercer 
Emmy por su aparición en Urgencias (2009); y escribió su auto-
biografía, Ernie, que le empujó a recorrer EE UU de nuevo en su 
promoción. En 2010 actuó en un taquillazo, Red, con Bruce Willis, 
John Malkovich, Morgan Freeman o Helen Mirren.

Gregorio Belinchón, “Ernest Borgnine”, El País, 9/07/2012

Centenario de Jane Wyman
“He ganado este Oscar por mantener la boca cerrada, así es 

que eso es lo que volveré a hacer”. La frase la pronunció la que, se-
guramente, fue la muda más famosa de la historia del cine, aque-
lla ‘Belinda’ que se enfrentaba a un embarazo inesperado tras ser 
violada por un desalmado. Sin embargo, el público siempre recor-
dará a Jane Wyman, actriz bajita y de flequillos imposibles, como 
la malvada Angela Channing de Falcon Crest, uno de los grandes 
emblemas del culebrón yankee de los años 80. También por haber 
sido la mujer del que fuese presidente de Estados Unidos, un Ro-
nald Reagan del que siempre se negó a hablar en entrevistas con 
la prensa. “Es de mal gusto”, solía decir antes de levantarse de la 
silla y abandonar la sala ante el asombro del incauto periodista al 
que se le hubiese ocurrido hacerle la obligada pregunta.

Nacida en Missouri con el nombre de Sarah Jane Mayfield 
un 5 de enero de 1907, fueron los publicistas de la Warner los 
que decidieron apellidarla Wyman y cambiarle el nombre, como 
Hollywood hizo con docenas de estrellas. Con un sueldo de 60 
dólares por semana, Jane entró a formar parte de la plantilla del 
estudio en 1936. Sus primeros personajes no fueron gran cosa: 
rubia tonta o cantarina, generalmente secundarios y de bajo perfil. 
Sin embargo, su noviazgo con Ronald Reagan, con el que se aca-
baría casando en 1940, la acabó colocando en el ojo del huracán. 
Pareja aparentemente idílica, en los primeros años 40 ambos pro-
tagonizaban galas y espectáculos y eran todo un reclamo para los 
periodistas. Mientras que la carrera de él se afianzaba (se le llegó 
a considerar, por extraño que parezca, para ser el protagonista 
de la mítica Casablanca), la de ella era el colmo de la inanidad. 
Todo cambió cuando coprotagonizó, junto a Ray Milland, Días sin 
huella, el expresionista y conmovedor retrato de un alcohólico di-
rigido con mano maestra por Billy Wilder. Según contaba la propia 
Wyman, en ese rodaje afrontó algunas de las secuencias más 
difíciles de su carrera.



Tras cambiar totalmente de tono como la agria madre de El des-
pertar (Clarence Brown, 1946) su verdadero momento de gloria 
llegó en 1948, el año en el que, paradójicamente, se separó de Re-
agan y encarnó a la sordomuda ‘Belinda’. No solo ganó un Oscar a 
la mejor actriz sino que ya pudo presumir de encabezar repartos y 
recibir elogios de los críticos más sesudos. En los años 50 acabó 
convirtiéndose en la sorprendente musa del rey del melodrama, 
Douglas Sirk. El alemán contó con ella para folletines magistrales 
como Obsesión (1954) o Solo el cielo lo sabe (1955). En las dos 
ocasiones su ‘partenaire’ fue un fornido Rock Hudson y encarnó el 
prototipo de mujer madura y rica que se enamora de un jovencito 
al que supera en unos cuantos años. Su personaje en la segunda 
fue, de hecho, el claro precedente de la sufrida Julianne Moore 
de Lejos del cielo.

Como a tantas estrellas de Hollywood, a Jane Wyman la acaba-
ron barriendo los nuevos aires que trajeron consigo los convulsos 
años 60. Conservadora hasta la médula y republicana pese a que 
aseguró en privado que fueron las “diferencias políticas” las que 
la separaron de Reagan, no supo adaptarse a un cine en el que 
las estrellas eran mucho más arriesgadas y más jóvenes que 
ella. Sin embargo, ni todo el conservadurismo del mundo pudo 
impedir que fuese una de las primeras viejas glorias del cine que 
supo emprender una nueva vida profesional en la televisión. Eso 
sucedió en la década de los 80, cuando los productores de Falcon 
Crest tantearon a Barbara Stanwyck para encarnar a la villana por 
antonomasia del culebrón ‘yankee’: Angela Channing. La que aca-
bó aceptando el papel fue Jane Wyman a cambio de no convertir 
a su personaje en un “J.R de los viñedos”.

Nada menos que nueve temporadas y más de 200 capítulos 
convirtieron a Channing en un icono televisivo de primer orden. 
También en España, donde millones de telespectadores se re-
unían cada sobremesa para disfrutar de la última astucia de esa 
matrona de pelo rizado y mirada inquisidora. Cuando un doctor 
obligó a Wyman a que se alejase por un tiempo de las frenéticas 
grabaciones de la última temporada de la serie, que ya empezaba 
a pasarle factura, ella le hizo caso. Tiempo después su tozudez la 
hizo regresar para estar presente en los tres últimos capítulos. Al 
fin y al cabo, Falcon Crest jamás habría tenido razón de ser sin ella.

Convertida en un emblema del mal mientras que su exmarido 
ocupaba la Casa Blanca se dice que  llegó a ganar 3 millones de 
dólares anuales mientras que el presidente de Estados Unidos 
recibía una paga diez veces menor que la de ella. Discreta y algo 
huraña en sus declaraciones públicas, se retiró de forma silente y 
solo volvió a la pequeña pantalla para ser, fugazmente, la madre 
de la Doctora Quinn. Antes de fallecer en 2007, en una de las 
pocas ocasiones en las que se mostraba más locuaz sobre su in-
timidad, dijo de Reagan que si le preguntabas qué hora era, “él te 
diría cómo está hecho el reloj”.  Y es que, pese a la candidez de sus 
primeros personajes y a un hermetismo que no permitió conocer 
demasiados datos de su vida privada, también tuvo sentido del 
humor. Cualquiera que interpretase a Angela Channing durante la 
friolera de nueve años, debía tenerlo.

Jose Madrid, “Centenario de Jane Wyman”, Fotogramas, 
05/01/2017

Recuerdo de Gil Parrondo
Gil Parrondo obliga al que tiene delante a llamarle “decorador”. 

Le molesta, por pomposo quizá, el traje de “director de arte”. “Yo 
no dirijo nada”, dice tajante con una sonrisa entre la modestia y el 
orgullo. No queda claro en qué orden. Cuando se le preguntaba 
cuál es el criterio para elegir sus trabajos, él contesta que la fecha. 
“Mi única regla para aceptar un encargo es que pueda hacerlo”, 
sigue consciente y feliz de la impresión que sus palabras causan 
en un entrevistador demasiado deslumbrado; demasiado peque-
ño sin duda ante el enorme tamaño de un gigante; un titán que 
juega a ponerse a la altura de los demás.

-¿Defínase usted mismo entonces?
-Eso es fácil. Me conformo con que digan de mí que soy un 

amante del cine.
Este sábado, el día justo antes de Navidad, esa jornada que 

todo el mundo dedica al exceso, al cariño desmedido, a la comida 
sin sentido, a la efusividad sin orden, él prefirió irse. En silencio. 
Rodeado de los suyos y con sus recuerdos de cine. Y de repente, 
todos los verbos del párrafo de arriba adquirieron el polvo del pa-
sado. Gil Parrondo, a los 95 años, ya ‘era’ “decorador”. Eso o, diga 
lo que diga él mismo, el más grande de los directores de arte que 
ha tenido no sólo el cine español sino más allá, mucho más allá. 
“A él le gustaría”, comentaba su hija mayor al teléfono, “que se le 
recordara como un amante del cine. Simplemente. Porque antes 
que nada, él disfrutó y aprendió su oficio desde niño, cuando co-
leccionaba recortes de prensa de las estrellas, del cine... Me pidió 
incluso que continuara su colección y que yo misma recogiera 
todos los recortes de lo que se dijera de él”. La casualidad o la 
modestia (sin que vuelva a quedar claro el orden) ha vuelto a con-
jurarse para su muerte coincida con un día sin periódicos de papel, 
de ésos que tanto tiempo le robaron tijera en mano. Lástima.



Su biografía dice que él es único español (junto con Almodóvar) 
con dos Oscar de la Academia. Los recibió de forma consecuti-
va en 1970 y 1971 por sendos trabajos para el mismo director: 
Franklin J. Schaffner. Patton y Nicolás y Alejandra. Contaba, 
cuando indefectiblemente la entrevista caía en ese terreno, que 
el que más ilusión le hizo, lógicamente, fue el primero de ellos. 
Fue especial hasta en la forma de recibirlo. “Estaba en la Costa 
Brava rodando una película, y me llamó mi mujer a las cuatro de 
la mañana para decirme que le había llamado una amiga de Nueva 
York, que acababan de darme el Oscar. Me parecía imposible. Me 
fui paseando hasta la playa. Estuve allí solo, al amanecer, llorando 
de emoción”, recordaba en cuanto podía.

Hace poco, el documental Bienvenido Mr. Heston, de Pedro 
Estepa y Elena Ferrándiz, se presentaba en Valladolid con él, el 
director de arte o decorador de El Cid como testigo. Ahí reme-
moraba lo que él y muchos otros consideran una edad de oro del 
cine en general y de sus vidas muy en particular. A Gil Parrondo 
le entusiasmaba rememorar con un brío muy lejos de la simple 
nostalgia aquel tiempo en que todo lo que se pensaba se hacía. 
La caída del imperio romano se rodó sin miniaturas, todo lo que 
se ve se construyó. “No valía eso de: ‘Esto no se hace porque no 
hay dinero’”, decía.

Y en efecto, aquel ayudante de dirección que dio sus primeros 
pasos de la mano de Florián Rey para posteriormente convertirse 
en la mano derecha de Sigfrido Bürmann (“Mi maestro”, como 
decía), pronto acabó por convertirse en la referencia y la cara de 
España entera para todas aquellas producciones que llegaron a la 
península con o sin Samuel Bronston. “Fue un sueño hecho rea-
lidad”, decía. “Recuerdo que en mi primera película aparecía Joan 
Fontaine. ¡La misma actriz de Rebeca! No me lo podía creer. Era 
como flotar”. Luego llegó todo lo demás. Y en efecto por su mirada 
y su gesto de cónsul romano ha pasado la historia más brillante 
del cine aquél rodado con los colores en llamas. Alejandro Magno, 
de Robert Rossen; Orgullo y pasión, de Stanley Kramer; 55 días 
en Pekín y Rey de reyes, de Nicholas Ray; las citadas El Cid y La 
caída del imperio romano, la dos de Anthony Mann... Y Lawrence 
de Arabia y Doctor Zhivago, de David Lean... Y El viento y el león, 
de John Milius... Y Robin y Marian, de Richard Lester. “Siempre 
guardaré un cariño especial a Schaffner y no sólo por los Oscar... 
Eso sí, hay dos con los que jamás volvería a trabajar”, confesaba, 
sonreía y ahí lo dejaba.

Por supuesto el recorrido no sería justo, ni cabal, sin citar su 
inagotable trabajo posteriormente al lado de José Luis Garci con 
el que consiguió hasta cuatro Premios Goya (Canción de cuna, 
You’re the one, Tiovivo c. 1950 y Ninnette). Con él y con Jaime 
Chávarri, Mario Camus, Pilar Miró o Carlos Saura.

Pero con todo, él siempre rescató su amor al cine como la clave 
de bóveda que soportaba todo. Cada vez que el periodista inquie-
to, o simplemente estúpido, le preguntaba por su mejor momen-
to, su recuerdo inolvidable, su anécdota sagrada... él se sacudía la 
prisa ajena con una sonrisa y con una mirada entre la ternura y la 
piedad. “Se lo debo todo al niño que se entretenía soñando con el 
cine”, decía. Y como prueba presentaba sus libros de recortes. Allí, 
con cuidado y mimo, descansaban tardes, quizá siglos, de sueños 
infantiles. Entre Fred Astaire y Ginger Rogers, el niño Gil Parrondo 
se mantenía ajeno a un Madrid de polvo y bombas, de miseria y 
blanco y negro. Quién sabe si la vida no es más que un decorado; 
un decorado al que cambiar con cuidado las piezas tal y como hizo 
toda la vida él, el señor decorador.

Luis Martínez, “Muere Gil Parrondo”, El Mundo, 24/12/2016

Recuerdo de Guy Hamilton
Guy Hamilton (París, Francia, 16 de septiembre de 1922-Palma 

de Mallorca, España, 20 de abril de 2016) 
Hoy, sería uno de los grandes en los estudios de Hollywood, 

dirigiendo blockbusters de los que arrasan la taquilla. Porque la 
carrera del director inglés Guy Hamilton resulta profética para los 
tiempos actuales: sabía poner la cámara, calmar a las estrellas 
y filmar la acción. El cineasta, que falleció el jueves 21 a los 93 
años en Palma de Mallorca, donde residía desde hacía cuatro 
décadas, logró así ser el responsable de títulos como Funeral en 
Berlín, Fuerza 10 de Navarone, La batalla de Inglaterra y sus cuatro 
bonds: James Bond contra Goldfinger, Diamantes para la eterni-
dad, Vive y deja morir y El hombre de la pistola de oro.

Hamilton nació en París en 1922: su padre era el responsable de 
prensa de la embajada británica. Después de trabajar con 17 años 
en la oficina de contabilidad de unos estudios en Niza, se enroló 
en la Armada durante la Segunda Guerra Mundial. Al acabar la 
contienda (con una hoja de servicios brillante), volvió al cine y fue 
asistente de dirección de Carol Reed en El ídolo caído, Desterrado 
de las islas y El tercer hombre (donde también suplió en algunos 
planos a Orson Welles), y de John Huston en La reina de África. 
“Para mí Carol fue como mi padre”, contaba en entrevistas. “Me 
enseñó todo lo que sé”.

Con su cuarto largometraje como director, el claustrofóbico The 
Colditz Story (1955), un taquillazo, llamó la atención de la industria 



británica en general, lo suficiente como para que cuando despidie-
ron a Alexander Mackendrick del rodaje de El discípulo del diablo, 
con Laurence Olivier, Kirk Douglas y Burt Lancaster, le llamaran a 
él para acabarla. Ese mismo año, 1959, fue candidato al Bafta al 
mejor guion con Operación Robinson, protagonizada por James 
Mason, y entró en la órbita 007: los productores de la saga Bond, 
Albert Broccoli y Harry Saltzman, le ofrecieron dirigir Doctor No, 
pero compromisos artísticos previos – como Su mejor enemigo, 
con David Niven y Alberto Sordi, y Entre dos fuegos, con Robert 
Mitchum- le impidieron aceptar la propuesta.

Entró en el mundo Bond con James Bond contra Goldfinger 
(1964), y convenció a Broccoli y Saltzman con su apuesta por 
incentivar los diálogos del personaje de Pussy Galore (aunque en 
rodajes de posteriores filmes de la saga remarcó que las chicas 
bond son parte del decorado, sin carga interpretativa) y la inno-
vadora vertiente dramática que acompañaba al tema Goldfinger, 
interpretado por Shirley Bassey. Saltzman le contrató para dos 
películas más en esos años sesenta: Funeral en Berlín (1966), 
con Michael Caine encarnado al espía Harry Palmer, y la épica La 
batalla de Inglaterra (1969).

Sus otros tres bonds sirvieron como puente de Sean Connery 
a Roger Moore: Diamantes para la eternidad, Vive y deja morir y 
El hombre de la pistola de oro, y tuvo mucho cuidado en instruir a 
Moore para que no imitara al escocés. Si Vive y deja morir es un 
extraño bond, con la primera canción rock de la serie, con vudú 
y muy pocos martinis, El hombre de la pistola de oro enseña a 
un Moore en plenitud de sus facultades cómicas y con todo tipo 
de artilugios perfectos e innovadores para disfrute del agente 
secreto.

Hamilton llegó a trabajar en la preproducción de La espía que 
me amó, pero prefirió dirigir Fuerza 10 de Navarone (1978), adap-
tación de otra novela del autor de Los cañones del Navarone, y 
que supuso el primer papel protagonista para Harrison Ford. El 
cineasta fue el elegido para dirigir Superman: la película (1978). 
Debido a problemas fiscales (solo podía permanecer en Inglaterra 
30 días y el filme se rodó en los estudios Pinewood), declinó la 
oferta –también rechazó dirigir otra de superhéroes, Batman, en 
1989- y Richard Donner llevó finalmente el cómic a la pantalla. Así 
que la carrera de Hamilton languideció con dos adaptaciones de 
novelas de Agatha Christie: El espejo roto, con Angela Lansbury 
como Miss Marple, y Muerte bajo el sol, en la que Peter Ustinov 
daba vida a Hércules Poirot. Sus dos últimos trabajos no fueron 
mejores: si en Remo, desarmado y peligroso (1985), su prota-
gonista (Fred Ward) imitaba a un bond pobre, en Con perdón de 
usted (1989) no había chispa en la investigación de un detective 
de una compañía de seguros del robo de un icono medieval ruso.

Decidió retirarse a su casa balear con su segunda esposa, la ac-
triz Kerima, a la que había conocido en 1951 en Desterrado de las 
islas, y en esa mansión, que aún hoy mantiene el aroma bond en 
su construcción y decoración, Hamilton falleció ayer jueves. Entre 
los más sentidos homenajes, en Twitter podía leerse el cariñoso 
recuerdo de Roger Moore, el Bond más en contacto con el univer-
so de la saga, que hablaba de su “increíble tristeza”.

Gregorio Belinchón, “Obituario de Guy Hamilton”, El País, 
22/04/2016

Recuerdo de Curtis Hanson
Curtis Hanson (Reno, Nevada, 24 de marzo de 1945 - Los Ánge-

les, California, 20 de septiembre de 2016)
Curtis Hanson nació en 1945 en Reno (Nevada). Sus primeros 

trabajos en el mundo del cine fueron como crítico, para pasar más 
tarde a director con la película Sweet Kill, pero el fracaso de ésta 
le decidió a convertirse en guionista, tarea con la que se estrenó 
con Terror en Dunwich (Daniel Haller, 1970), una película inspirada 
en el cuento de miedo El horror de Dunwich de H. P. Lovecraft, y 
siguió con Perro blanco (Samuel Fuller, 1978), Los lobos no lloran 
(Carol Ballard, 1983) y Testigo silencioso (Daryl Duke, 1978). En 
1977 retomó su carrera como director, con películas a menudo 
producidas y escritas por él. Entre sus obras más destacadas 
como director figuran La mano que mece la cuna (1992), Río sal-
vaje (1994), Jóvenes prodigiosos (2000), 8 millas (2002) y En sus 
zapatos (2005).  Y sobre todo L.A. Confidential (1997), auténtica 
obra maestra que sirvió como revulsivo del género negro en los 
noventa con la ganó el Óscar al Mejor Guión, y el Óscar a Mejor 
Actriz para Kim Bassinger. 


