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correo electrónico 

el sistema de comunicación establecido para
los socios es mediante correo electrónico. por
favor, si no recibe los mensajes enviados por
el cineclub revise la carpeta de Spam y pase
el mensaje a la bandeja de entrada; ya no ten-
drá más problemas.
no responda a los correos informativos remi-
tidos desde la web del cineclub, pues no ad-
miten respuesta. para cualquier inciDencia
(pÉrDiDa De carnet, cambioS, baJaS...) se
utilizará la dirección de siempre: 

cuencacineclub@gmail.com

normaS eSpecialeS coViD-19

la situación de pandemia nos obliga a cumplir
unas normas básicas de actuación, que se re-
sumen en estos 4 puntos:

- Guardar la distancia de seguridad establecida

- mantener la mascarilla durante la proyección

- Sentarse solo en las butacas señaladas

- ocupar primeramente los asientos centrales

de cada fila, al objeto de no interferir.

horario De SeSioneS

el horario de las sesiones se ajustará a las dis-
posiciones de las autoridades sanitarias, al ob-
jeto de cumplir las normas establecidas para
combatir la situación de pandemia.
en principio, tanto los lunes como los miérco-
les se ofrecerán dos sesiones, que comenza-
rán puntualmente a las 18:00 y 20:30 horas. 
este horario se adaptará en función de la pro-
longación del toque de queda. Se informará
puntualmente de los cambios tanto por email
como en nuestra web.
El año del descubrimiento, programada el 2 de
junio, se proyectará a las 17:00 y 20:30 h.
Sesión doble: la temporada se cierra con dos
títulos, proyectados en salas diferentes.

conSulta la web

crea un acceSo Directo en tu ordenador, ta-
blet o móvil y podrás consultar fácilmente toda
la información sobre el cineclub: programación,
horarios, cambios, publicaciones, relación histó-
rica de las películas proyectadas...

www.cineclubchaplin.es

cuencacineclub@gmail.com

sugerencias
INCIDENCIAS péRDIDA

CARNET

felicitaciones

cambios

propuestas
SOLICITUD

NUEVO SOCIO
comunica-

ciones

RECUERDA: El Cineclub dispone de un correo al servicio de los socios. Utilízalo.

información muy importante
(por favor, dedique un minuto a leer las siguientes inDicacioneS)
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Lunes 10 de mayo

Lunes 19 de abril

Lunes 5 de abril

Lunes 17 de mayo

Lunes 26 de abril

Lunes 12 de abril

Lunes 24 de mayo

Lunes 3 de mayo

LoS LUneS
aL cine 
Recuperamos los títulos
programados el anterior
trimestre que quedaron
pendientes de proyectar por
la situación sanitaria.
La información concreta de
cada película se puede
encontrar en el programa
correspondiente.

pases: 18:00 y 20:30 horas



Título original: Je voudrais que quelqu’un
m’attende quelque part. Nacionalidad:
Francia. Director: Arnaud Viard (2019).
Producción: Easy Tiger, France 2
Cinema, UGC Images, Les 1001 Marches.
Guion: Emmanuel Courcol, Vincent
Dietschy, Thomas Lilti, Arnaud Viard, según la
novela de Anna Gavalda). Fotografía:
Emmanuel Soyer. Música: Clément Ducol.

Actores: Jean-paul Rouve, Alice Taglioni, Aurore
Clément, Benjamin Lavernhe, Camille
Rowe, Elsa Zylberstein, Sarah
Adler, Christophe paou, Elsa Damour
Cazebonne, Flore Bonaventura, Yannick
Choirat, Eriq Ebouaney, Gregoire
Oestermann, pierre Guénard, Manu Ralambo. 

Duración: 89 minutos

Versión original con subtítulos en español

En la bonita casa familiar, al final del
verano, Aurora va a celebrar su 70
cumpleaños, rodeada de sus cuatro
hijos, que han venido especialmente
para la ocasión. Está Jean-Pierre, el
mayor, que ha adoptado el papel de jefe
de familia desde la muerte del padre
cuando los hermanos eran todavía
pequeños; Juliette, profesora de
literatura que espera su primer hijo a los
40 años y que todavía sueña con ser
escritora; Margaux, la artista radical de
la familia, que quiere ser fotógrafa, y
Mathieu, de 30 años, que vive
angustiado por seducir a la bella Sarah y
sufre extrañas paranoias con su pene.

qUiSiera qUe aLgUien me eSperara en aLgún LUgar
7 de abril de 2021 - Sesión número 1672
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Traemos hoy a la pantalla de nuestro Cine-
club la tercera película como director del co-
nocido actor francés Arnaud Viard (Lyon,
1965), Quisiera que alguien me esperara en

algún lugar, un film de marcado tono costum-
brista que adapta el libro de cuentos homó-
nimo de Anna Gavalda.

La acción se sitúa, a finales del verano, en
la casa familiar de Aurora, que cumple 70
años y ha logrado reunir para la ocasión a sus
cuatro hijos, los hermanos Armanville,como
se puede ver en la sinopsis personajes arque-
típicos de la comedia burguesa francesa.

La película engaña (en el mejor sentido
del término) al espectador, pues si la primera
parte del metraje adopta un tono ligero, este
cambia radicalmente cuando aparece un
punto de inflexión que trastoca las reglas del
juego y, en lo que parecían unas vidas al uso y
más o menos claras, se cernirá de sopetón
una mirada oscura, que recrudece el tono del
relato cuando un amor del pasado vuelve a
llamar a la puerta del hermano mayor, “el per-
sonaje”, en opinión de Elsa Fernández-Santos
(El País), “que parece más prosaico pero que,
al contrario, es el más enigmático e intere-
sante. Lo que ocurre a partir de entonces
cambia la perspectiva de todo lo anterior,
también la voz narradora. Agridulce y melan-
cólica, la película resurge entonces llena de
dolor y medias verdades”.

para Juan Sardá, Quisiera que alguien me

esperara en algún lugar tiene verdadera emo-
ción gracias a una notable construcción de
personajes y a la complejidad de los asuntos
que retrata. En El Cultural escribe: “Una trage-
dia que conviene no desvelar marca el deve-
nir de estos hermanos que tuvieron que
crecer demasiado deprisa cuando perdieron
al padre pero también a una madre que se
derrumbó ante la fatalidad dejándolos aban-
donados. La sutilidad a veces se convierte en

la coartada para una ambigüedad vacua pero
en este caso Viard, quizá gracias a su larga
experiencia como actor, brilla a la hora de
conseguir que sus actores sean capaces de
dejar entrever sus emociones más íntimas al
mismo tiempo que las disimulan para los
demás e incluso ellos mismos. Es esta una
película sencilla, sin grandes pretensiones
moralizantes o trágicas, casi una pieza de cá-
mara rodada con tanto rigor como senti-
miento”. parafraseando al crítico Oti
Rodríguez Marchante podemos decir, en fin,
que como película francesa, no defrauda.

FM
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Título original: Knight of Cups. Nacionalidad:
Estados Unidos. Dirección: Terrence Malick
(2015). Producción: Dogwood Films,
Waypoint Entertainment. Guion: Terrence
Malick. Fotografía: Emmanuel Lubezki.
Música: Hanan Townshend. 

Actores: Christian Bale, Cate Blanchett, Natalie
portman, Brian Dennehy, Antonio
Banderas, Freida pinto, Wes Bentley, Isabel
Lucas, Teresa palmer, Imogen poots, peter
Mathiessen, Armin Mueller-Stahl, Cherry
Jones, patrick Whitesell. 

Duración: 118 minutos

Versión original con subtítulos en español

Rick es un guionista que vive en Los
Ángeles y que ha tenido un gran éxito en
Hollywood, pero pese a ello se siente
vacío y atormentado por la muerte de su
hermano. Mientras realiza un viaje de
autodescubrimiento, Rick se encuentra
con su padre y su otro hermano, que se
encuentra en terribles circunstancias,
con su ex esposa, su amante y con
varias mujeres que, además de ser una
distracción para su dolor diario, parecen
conocerle mucho más que él a sí
mismo.

knighT of cUpS
14 de abril de 2021 - Sesión número 1673
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Terrence Malick se ha convertido en los úl-
timos años en uno de los directores más con-
trovertidos del panorama mundial, con
películas que siembran la irritación y la admi-
ración a partes iguales. Unos ven en su prác-
tica fílmica un ejercicio artístico pretencioso,
vacío y pomposo; otros, una escritura original,
brillante y llena de hallazgos. Así se mani-
fiesta en la recepción crítica de películas
como El árbol de la vida, To the Wonder y Vida

oculta, o de la más reciente Song of Songs.
Knight of Cups (literalmente, “Caballero

de copas”, carta del tarot) fue estrenada en
Estados Unidos en 2015, llega ahora hasta
nosotros y explora, en el registro del drama ro-
mántico, el territorio de los cuentos infantiles
de la tradición, contextualizado en ese mundo
de los sueños y los mundos ficticios que es
Hollywood. El protagonista, de hecho, es un
escritor cinematográfico (Christian Bale), aun-
que es difícil hablar de un personaje propia-
mente dicho, de la misma manera que no
podemos analizar el film como una narración
convencional, que no lo es. Malick no rodó
con un guion establecido estos “fragmentos y
partes de un hombre”, como se anuncia al co-
mienzo de la proyección; el espectador debe,
por tanto, dejarse llevar por el flujo libérrimo
de las imágenes y las escenas entrecortadas,
sin apenas diálogos.

Escribió Elsa Fernández-Santos en El País

(18 de septiembre de 2020): “El espectacular
trabajo de fotografía de Emmanuel Lubezki in-
cide en la retórica de un cineasta que insiste
en sus obsesiones (la figura paterna, la frater-
nidad y el vacío existencial) y que aquí, ale-
jado de una narrativa convencional,
estructura en forma de capítulos con nombres
de arcanos”. En Caimán CdC (septiembre de
2020), Jaime pena afirmó que “Malick parece
desentenderse de la narración abrazando es-
tructuras más abstractas, o musicales, si se

quiere. Su cedía en To the Wonder, una pelí-
cula cu ya narración Malick destruye en el
mon taje; y alcanza su cénit en Knight of Cups

(…), la que menos sufre los desequilibrios en -
tre las partes más narrativas y las deri vas pai-
sajísticas y abstractas de algunas de sus
películas anteriores”. Singular pieza fílmica,
conducida por veteranos actores de prestigio
(Bale, Brian Dennehy, Natalie portman, Cate
Blanchet), se trata de un ejercicio peculiar de
cine-no-narrativo que poco recuerda al Malick
primitivo de Malas tierras, Días del cielo o in-
cluso La delgada línea roja. 

PPR
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Título original: persischstunder. Nacionalidad:
Rusia, Alemania, Bielorrusia. Director: Vadim
perelman (2020). Producción: Hype Films,
One Two Films, L.M. Media, Belarusfilm.
Guion: Ilya Tsofin, de la novela de Wolfgang
Kohlhaase. Fotografía: Vladislav Opelyants.
Música: Evgueni Galperine, Sacha Galperine.

Actores: Nahuel pérez Biscayart, Lars
Eidinger, Leonie Benesch, Jonas Nay, David
Schütter, Luisa-Céline Gaffron, Alexander
Beyer, Giuseppe Schillaci, peter
Beck, Andreas Hofer, Nico Ehrenteit, Marcus
Calvin, Mehdi Rahim-Silvioli, Ingo
Hülsmann, Felix von Bredow.

Duración: 127 minutos

Versión original con subtítulos en español

premios: Festival de Sevilla, Gran premio del
público. Festival de Valladolid, mejor montaje.

Francia, 1942. Gilles es capturado y
enviado a un campo de concentración
en Alemania. Allí consigue evitar la
ejecución al jurar a los guardias que no
es judío, sino persa. Gracias a esta
artimaña, consigue mantenerse con
vida, pero tendrá que enseñar un idioma
que no conoce a uno de los oficiales del
campo, interesado en aprenderlo.

eL profeSor de perSa
21 de abril de 2021 - Sesión número 1674
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Los amigos de las historias cargadas de
inventiva, rozando lo inverosímil hasta llegar
al borde mismo del absurdo, estarán encanta-
dos con esta película que parte de unas pre-
misas argumentales tan extraordinarias como
increíbles, y en ello reside la principal virtud
del director, Vadim perelman: conseguir a lo
largo de las dos horas que dura el relato que
una situación tan estrambótica consiga pare-
cer si no real, por lo menos posible. Es evi-
dente que una disfunción parecida ha estado
presente en algunas otras películas, donde la
confusión en torno al idioma se convierte en
el eje central de la historia, pero probable-
mente ninguna ha llegado hasta ahora al ex-
tremo de que alguien pretenda saber hablar
el idioma persa sin tener ni una sola idea de
él. Que el resultado del experimento resulte
cuando menos aceptable es mérito que se
debe atribuir a perelman, que en muchos mo-
mentos parece rozar el desastre, del que se li-
bera gracias a unos golpes de suerte que le
permiten enderezar el desarrollo de la acción.

Vadim perelman (Kiev, Ucrania 1963) es
un director afincado en Estados Unidos,
donde comenzó a desarrollar actividades de
tipo comercial hasta que en 2003 rodó su pri-
mera película argumental, Casa de arena y

niebla, que resultó un gran éxito de público, lo
que le permitió dedicarse de pleno a este tra-
bajo, que entre otras cosas sirvió para ayu-
darle a olvidar una niños de penurias, cuando
vivió con su madre en Roma, en una situación
de extrema pobreza, situación que pudo mejo-
rar cuando lograron emigrar a Canadá. Expe-
riencias tan dramáticas le sirven al director
para afrontar con conocimiento de causa la
complejidad de los hechos que agobian al
presunto profesor de persa porque más allá
de la banalidad aparente de los hechos narra-
dos lo que realmente existe es una inmersión
en el siempre abrumador espectro del na-

zismo y sus instrumentos, llámense Gestapo
o campos de concentración, un espacio en el
que anida el terror más absoluto, capaz de lle-
var a un ser humano a posiciones abyectas o,
como en este caso, a la búsqueda desespe-
rada de una tabla de salvación a la que aga-
rrarse, por muy disparata que pueda parecer.

JLM
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Nacionalidad: España. Directora: Isabel Coixet
(2020). Productores: Agustín Almodóvar,
pedro Almodóvar. Guion: Isabel Coixet.
Fotografía: Jean Claude Larrieu. Música:
Alfonso de Villalonga.

Actores: Timothy Spall, Sarita Choudhury,
pedro Casablanc, Ana Torrent, Carmen Machi,
Edgar Vittorino, Ben Temple.

Duración: 107 minutos

Peter Riordan ha trabajado toda su vida
en un banco.. Es un hombre solitario,
maniático y metódico, cuya obsesión
son los fenómenos meteorológicos.
Cuando le dan la jubilación anticipada
decide visitar a su hermano, Daniel, que
vive en Benidorm. Pero a su llegada a la
ciudad, descubre que Daniel ha
desaparecido. Con Alex, una misteriosa
mujer que ejerce una poderosa
fascinación sobre él, intentará averiguar
qué ha sido de su hermano.

nieva en benidorm
28 de abril de 2021 - Sesión número 1675
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No es difícil seguir la trayectoria de Isabel
Coixet (Barcelona, 1962), que desde su pri-
mera película, en el ya lejano 1988, ha ido
elaborando una filmografía que ofrece varios
títulos de enorme interés y calidad artística
pero que refleja también una línea irregular
en la que aparecen obras menores, como si
estuvieran inconclusas o la autora no hubiera
sabido muy bien qué hacer con ellas para lle-
gar a un final acertado. Es una situación que
seguramente encuentra eco en los especta-
dores, en buena medida desconcertados al
no saber bien qué se puede esperar de cada
nueva propuesta de la directora, cuya capaci-
dad para el riesgo es evidente. periodista, con
una larga trayectoria en el mundo de la publi-
cidad y los videoclips, su llegada al cine res-
pondía a una tendencia necesaria a quien ya
dominaba todos los recursos técnicos y narra-
tivos que jalonan un oficio Sin embargo, tras
aquella primeriza incursión en el cine (Dema-
siado viejo para morir joven) dejó pasar siete
años ante de rodar su segunda película
(Cosas que nunca te dije), con la que ya se in-
corporó de manera definitiva a la realización
en la que, como digo, nos ha ofrecido varios
títulos de muy respetable calidad e interés,
con los que ha ayudado a definir un estilo fá-
cilmente identificable.

En esa trayectoria se ha producido una in-
flexión que la lleva a colaborar con los herma-
nos Almodóvar, productores de sus últimas
películas, incluida esta de hoy que puede pro-
ducir algún desconcierto en el espectador que
espere una obra made in Coixet y encuentre
algo que quizá rompe los esquemas previos.
porque esta es una película que se puede en-
cuadrar, sin especiales problemas, en el cine
de género, pues a lo que más se parece es a
un thriller, que la guionista-directora adereza
con una serie de elementos muy propios del
ambiente que se supone ofrece Benidorm a
los turistas, en especial a los británicos, en el
que se mezclan las fiestas eróticas (o seudoe-
róticas, tampoco hay que exagerar los térmi-
nos) con el despilfarro alcohólico y otras

menudencias que facilita el tópico atribuido a
este singular espacio de la costa levantina. En
ese contexto ambiental, Coixet da forma a
una intriga propia del cine negro, la desapari-
ción de un hombre que, por ser el que espera,
desconcierta al hermano que llega, inmerso
de pronto en un lugar que desconoce y en el
que, en principio, se siente desamparado. Di-
chas así las cosas, la película aventura ser
una más de las cientos que se han llevado a
cabo con un planteamiento similar y suscita
algunas dudas sobre cuál pueda ser el des-
arrollo en la pantalla, pero ahí está Isabel Coi-
xet para hacer que el tópico adquiera fuerza y
quizá no tanto por la narrativa o el carácter de
los personajes implicados en el relato, sino
por el despliegue visual que la cámara ejerce
para que el relato se salga del tópico y entre
en los caminos del interés.

(Nota curiosa: tenemos a Timothy Spall
por partida doble, porque la semana próxima
repite protagonismo).

JLM
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Título original: Mrs. Lowry & Son. Nacionalidad:
Reino Unido. Director: Adrian Noble (2019).
Productora: Debbie Gray. Guion: Martyn
Hesford. Fotografía: Josep M. Civit. Música:
Craig Armstrong.

Actores: Vanessa Redgrave, Timothy Spall,
Wendy Morgan, Stephen Lord, Joanna pearce.

Duración: 91 minutos

Versión original con subtítulos en español

L.S. Lowry es un pintor que, a mediados
del siglo XX, ha conseguido alcanzar un
considerable prestigio especializándose
en ofrecer una visión única del noroeste
industrial de Inglaterra, actividad que
combina con la de cobrar de alquileres y
dando clases de arte. Pero su vida se ha
vuelto complicada porque tiene que
convivir con su madre, postrada en
cama y empeñada en criticar los gustos
de su hijo.

La Señora Lowry e hijo
5 de mayo de 2021 - Sesión número 1676
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El cine, por atender a definiciones tópicas,
es acción y movimiento. parece que un espec-
tador cualquier se encuentra más a gusto si lo
que ve en la pantalla responde, al menos en
líneas generales a esos dos postulados que el
sistema moderno de producción ha desarro-
llado hasta límites que en ocasione son insu-
fribles, mediante la aplicación de un estrépito
constante y abrumador basado sobre todo en
un despliegue monstruoso de efectos espe-
ciales. porque así son las cosas y porque por
esos senderos está caminando la producción
contemporánea, sorprende más encontrar
una película que es totalmente lo contrario.
Nada de acción, nada de movimiento, nada
de ruidos, salvo los que provienen de la gar-
ganta de la señora Lowry cuando entra en po-
siciones maximalistas con las que pretende
abochornar a su pacífico hijo. 

Esta es una película rodada práctica-
mente en su totalidad en interiores, más aún,
en una habitación concreta de la vivienda,
donde vegeta y languidece la protagonista y
desarrolla una acción que está básicamente
centrada en sólo dos protagonistas, en lo que
viene a convertirse en un extraordinario duelo
interpretativo entre Vanessa Redgrave y Ti-
mothy Spall. Ese esquema puede inducir a
pensar que nos encontramos ante una estruc-
tura teatral, e incluso que el argumento pro-
ceda de un montaje en los escenarios, pero
no hay tal cosa: La Señora Lowry y su hijo

está escrita directamente para el cine, a partir
de una situación real, la de un artista bien co-
nocido, sobre todo en Inglaterra, L.S. Lowry
(murió en 1976) que cultivó un estilo natura-
lista, detallista, muy cercano al arte naïf y que
desdeñó de manera absoluta todos los meca-
nismos vinculados con la fama, el negocio o
la exhibición pública, hasta el extremo de ne-
garse siempre a recibir cualquier tipo de
honor o distinción, incluso el muy apetecido

nombramiento de caballero que la reina quiso
concederle en 1968. 

La película es, pues, una meditación cons-
tante sobre el mundo del arte, los criterios
creativos, los conceptos que el artista intenta
aplicar al lienzo para reflejar su mundo más
cercano, el de una comarca industrial situada
al noreste de Inglaterra, pero es también la
crónica de un constante enfrentamiento per-
sonal con su madre, enclaustrada en una
cama desde la que ejerce una asfixiante pre-
sión sentimental y artística sobre su hijo, al
que admira mientras desprecia lo que pinta e
intenta impulsarle hacia otros caminos. Lo
que se traduce, a efectos fílmicos, en una tre-
menda situación de enfrentamientos entre
dos auténticos monstruos de la interpreta-
ción, Redgrave y Spall, que se apoderan por
completo de la película.

JLM
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Título original: La fille au bracelet. Nacionalidad:
Francia. Director: Stéphane Demoustier
(2019). Productor: Jean des Forêts. Guion:
Stéphane Demoustier, basado en un guion
de Ulisses porra y Gonzalo Tobal. Fotografia:
Sylvain Verdet. Música: Carla pallone.

Actores: Melissa Guers, Roschdy Zem,
Anaïs Demoustier, Annie Mercier,
Chiara Mastroianni, pascal Garbarini

Duración: 96 minutos

Versión original con subtítulos en español

Lise, de 16 años, está acusada de haber
asesinado a su mejor amiga. Durante el
juicio, sus padres la defienden de
manera inquebrantable. Sin embargo, a
medida que su vida secreta comienza a
desvelarse, la aparente verdad se
convierte en algo discutible y empiezan
a surgir las preguntas:. ¿Quién es
realmente Lise? ¿Conocemos bien a las
personas que amamos?

La chica deL brazaLeTe
12 de mayo de 2021 - Sesión número 1677
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Dos registros fílmicos bien distintos se
dan cita en este film francés de 2019; por un
lado, la narración de un tránsito traumático
entre la infancia y la vida adulta, un relato de
iniciación. por otro, un drama judicial que se
desarrolla en la mayor parte del metraje entre
las paredes de un juzgado mientras se des-
arrolla el proceso penal. Ambos planteamien-
tos convergen en la figura de Lise, la joven
protagonista de dieciséis años que recibe la
acusación de haber asesinado con brutalidad
y frialdad a su mejor amiga.

En realidad, La chica del brazalete en un
remake de la película argentina Acusada

(Gonzalo Tobal, 2018), basada a su vez en un
caso real ocurrido en el país sudamericano en
2007, aunque ambos aspectos son desmenti-
dos por su director, que defiende su originali-
dad. Su trama plantea un problema ético y
psicológico que tiempos atrás sedujo a direc-
tores como Hitchcock, preminger, Lang,
Lumet o John Ford: la sombra de la duda
sobre el reo y la falta de convicción moral
sobre su culpa. Stéphane Demoustier actua-
liza la situación al contexto de los tiempos ac-
tuales, en el que los adolescentes viven los
conceptos de moral, culpa, arrepentimiento o
responsabilidad a través del tamiz de las
redes sociales y de una creciente hipertrofia
informativa y de la imagen. El universo de lo
que ha venido en llamarse Generación Z.

La crítica ha alabado la labor interpreta-
tiva de la joven debutante Melissa Guers (no-
minada al premio César en un emocionante
ejercicio de contención expresiva) y de su bri-
llante abogada, la hermana del director Anaïs
Demoustier, así como la atmósfera de tensión
e intriga creada por la realización. Fausto Fer-
nández (Fotogramas, febrero de 2021) afirma
que “La chica del brazalete halla en el cine de
los hermanos Dardenne (que ya trataron tam-
bién temas similares en El hijo) la fría y dis-

tante caligrafía que hace de ella un thriller cri-
minal y judicial que no evita el discurso
moral”. Emilio M. Luna (Dirigido por…, marzo)
apunta más al carácter adolescente de la acu-
sada, planteando el film como un “estudio
sobre la aceptación parental de la semántica
adolescente dentro de un contexto extremo”.
Un elemento en el que el film destaca como
ejercicio de indagación a la vez individual y
social. Con todo ello, La chica del brazalete se
presenta como una obra perturbadora e in-
quietante que explora una vía muy transitada
por el cine francés de todas las épocas. 

PPR
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Título original: The Father. Nacionalidad: Reino
Unido, Francia. Director: Florian Zeller (2020).
Productores: philippe Carcasonne, Alice
Dawson, Simon Friend, Jean-Louis Livi,
David parfitt, Christophe Spadone.
Guion: Christopher Hampton, Florian Zeller.
Fotografía: Ben Smithard. Música: Guillaume
Clément.

Actores: Olivia Colman, Anthony Hopkins,
Mark Gatiss, Olivia Williams, Imogen poots,
Rufus Sewell, Evie Wray

Duración: 98 minutos

Versión original con subtítulos en español

Un hombre de edad avanzada está
perdiendo poco a poco la consciencia de
su realidad por culpa de la demencia,
olvidando cada vez más todo y a todos
los que le rodean. Su carácter, cada vez
más seco, ha provocado que la última
cuidadora abandonase su puesto, por lo
que su hija Anne asume el papel pero es
solo una medida provisional, que
requiere una solución más estable.

eL padre
19 de mayo de 2021 - Sesión número 1678
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para su debut tras la cámara, Florian Ze-
ller (parís, 1979) ha decidido adaptar su pro-
pia obra teatral. Zeller, hasta ahora, era
conocido y reconocido, junto a Yasmina Reza,
como el mejor dramaturgo francés de la ac-
tualidad (para The Guardian es “el autor tea-
tral más apasionante de nuestra época”) y,
desde luego, el más representado fuera de
Francia, hoy por hoy, entre los comediógrafos
vivos del país vecino.

Siguiendo la exitosa estela de su carrera
dramática, su primera incursión en el cine
con la película El padre ha sido saludada con
inusual unanimidad por público y crítica como
una de las mejores producciones del año; lo
pone de manifiesto la interminable lista de
premios que ha obtenido –o a los que aspira-
entre los más importantes de la cinematogra-
fía mundial: Globos de Oro, BAFTA, San Sebas-
tián (donde se alzó con el premio del público),
Goya (donde ha obtenido recientemente el
premio a la mejor película Europea), etcétera;
y que concluirá en la ceremonia de los Óscar,
galardones para los que el film ha sido nomi-
nado en las categorías de mejor película,
actor, actriz de reparto, guion adaptado, mon-
taje y diseño de producción.

El padre es una cinta que ni renuncia ni
enmascara su origen teatral, bien al contrario,
Florian Zeller opta por resaltar su condición
rodándola en muy pocos escenarios de estu-
dio y asentando en los diálogos –formidable
duelo interpretativo entre Hopkins y Colman-,
la razón de ser de su película, lo cual, por otra
parte, no la lastra en absoluto, si bien es ver-
dad que a ello contribuye, y de qué manera, el
soberbio trabajo de Yorgos Lamprinos, que en
El padre nos ofrece una lección magistral de
montaje, aportando a una dramaturgia teatral
la dosis perfecta de cinematografía que el
film requería.

Blai Morell dice en Fotogramas que esta
película es para espectadores que quieran ex-
perimentar sensaciones pocas veces vividas

en una sala de cine, y escribe: “Decía John
Milton en el segundo libro de El paraíso per-
dido que largo y difícil es el camino que desde
el infierno conduce a la luz. pero después de
la devastadora y a la vez enriquecedora expe-
riencia que representa ver esta magistral
pieza de orfebrería, no cabe duda de que el
camino contrario es aún más largo y arduo”.

Tras el paso de la película por el festival
de San Sebastián, Carlos Loureda, también
en Fotogramas, escribió: “El Padre ha dejado
boquiabiertos, con lágrimas en los ojos y ensi-
mismados a los espectadores del festival.
Una dirección de actores espectacular, un
montaje de lujo, y dos de los mejores actores
del mundo, Anthony Hopkins y Olivia Colman,
en estado de gracia permanente. puro cine de
la mano de un dramaturgo francés que se es-
trena en el séptimo arte con un inmenso film
de sobrados méritos”.

FM
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Título original: The Auschwitz Report.
Nacionalidad: Eslovaquia, Chequia, polonia,
Alemania. Director: peter Bebjak (2020).
Producción: D.N.A. production, Ostlicht
Filmproduktion, polski Instytut, Sztuki
Filmowej. Guion: peter Bebjak, según el libro
de Alfred Wetzler  Fotografía: Martin Ziaran.
Música: Mario Schneider. 

Actores: Noël Czuczor, peter Ondrejicka,
Wojciech Mecwaldowski, Jacek Beler, Michal
Rezný, Kamil Nozynski, Olek Mincer, Ksawery
Szlenkier, Christoph Bach, Florian panzner,
Lars Rudolph, David Zimmerschied

Duración: 94 minutos

Versión original con subtítulos en español

Basada en hechos reales. Narra la
historia real de Freddy y Valter, dos
judíos eslovacos que escaparon de
Auschwitz en 1944 y consiguieron
regresar a Eslovaquia, donde tuvieron
que emprender una lucha aún más
complicada para intentar convencer a
todos aquellos que no querían ver ni oír
la verdad de lo que estaba sucediendo.

eL informe aUSchwiTz
26 de mayo de 2021 - Sesión número 1679
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El informe Auschwitz es una película del
año 2020 procedente de Eslovaquia. Dirigida
por peter Bebjak (The Line, The Cleaner)
cuenta con Noël Czuczor y peter Ondrejicka
para los papeles protagonistas. Tiene también
una aparición estelar el británico John Han-
nah conocido por su aparición en la trilogía de
La Momia. En esta película los protagonistas
son dos judíos eslovacos que escaparon de
Auschwitz para contar al mundo entero lo que
allí dentro sucedía. El 10 de abril de 1944,
después de un año de planificación meticu-
losa, logran escapar con la esperanza de que
su testimonio sobre el genocidio ayude a sal-
var muchas vidas. Mientras los compañeros
que han dejado atrás se mantienen valientes
y firmes contra los oficiales nazis, ellos inician
un viaje de regreso a Eslovaquia lleno de peli-
gros y dificultades. Demacrados y heridos, so-
portan numerosos obstáculos a lo largo de su
camino, pero ninguno tan grande como darse
cuenta de que su relato parece demasiado
desgarrador para ser cierto.

por tanto, la película que tratamos, está
basada en hechos reales. Aun a riesgo de
caer en el spoiler, es importante remarcar la
importancia del Informe Vrba-Wetzler, como
parte de la documentación que conocemos
del horror sucedido en los campos de extermi-
nio nazi.

El relato de peter Bebjak tiene hechuras
de gran cine: a la fotografía de un naranja in-
fernal de la alambrada se contrapone la azu-
lada del mundo exterior; la huida se relata
con buen pulso intercalando las atroces tortu-
ras nazis, e incluso, en un evidente eco de la
magnífica El hijo de Saúl, de László Nemes,
juega constantemente con el punto de vista
del espectador, desorientándolo en tomas in-
versas o diagonales, en una discutible elec-
ción que no aminora el interés de “una
película desgarradora y extremadamente bien
hecha que nos recuerda la importancia de dar
testimonio de las atrocidades y las injusticias”
(The Hollywood Reporter).

El director propone una estructura bas-
tante clásica dividida en tres actos. La pri-
mera hora de la cinta es la que quizás pueda
resultar más pesada. pues relata lo visto mil
veces y quizás mejor en mil películas simila-
res. Los entresijos de la huida de los protago-
nistas de Auschwitz están más planteados
desde la óptica del drama que de la aventura.
En el tercio final de la película, la cinta mejora
muchísimo, llegando a unas cotas de calidad
edificadas con notable eficacia. Remarque-
mos aquí el broche final, el cual está en los tí-
tulos de crédito, así que recomendamos no
abandonar la sala hasta la finalización com-
pleta, y podrán ver que el odio nazi(onalista)
que fraguó aquella barbarie continúa estando
presente en voces como las de Lepen, Trump,
Bolsonaro...

MR
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Nacionalidad: España, Suiza. Director: Luis
López Carrasco (2020). Producción: Lacima
producciones, Cromagnon producciones,
Magnética Creative Lab, Alina Film. Guion:
Luis López Carrasco, Raúl Liarte. Fotografía:
Sara Gallego

Documental con intervenciones de Raúl
Liarte, José Ibarra Bastida, Salvador Muñoz
Soriano, Rosario Vera Martinez, Ana Muñoz
Vera, Rosario Muñoz Vera, Belén Villaescusa
Muñoz.

Duración: 200 minutos

premios:Goya: Mejor documental y mejor
montaje; Festival de Mar del plata: Mejor
película;: Festival de Sevilla: Gran premio del
Jurado; premios Forqué: Mejor documental;
premios Feroz: Mejor documental. Festival de
Cine de Bogotá: Mejor película

En 1992 suceden en España dos
eventos fundamentales: los Juegos
Olímpicos de Barcelona y la Exposición
Universal de Sevilla. Diez años después
de la subida al poder del PSOE de Felipe
González, España aparece ante la
comunidad internacional como un país
efervescente, moderno y civilizado. Sin
embargo, en Cartagena, los disturbios y
protestas por el cierre de fábricas y el
desmantelamiento industrial adquieren
una violencia creciente hasta acabar
con el incendio del parlamento regional
con cócteles molotov.

eL año deL deScUbrimienTo
2 de junio de 2021 - Sesión número 1680
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El año del descubrimiento, el año del des-
pilfarro, el año de las medallas, el año de una
carabela volcando y hundiéndose en su bota-
dura en Sevilla, fue el año en que los manifes-
tantes, indignados, humillados, olvidados por
sus representantes, hicieron arder el parla-
mento autonómico de Murcia en Cartagena.
López Carrasco recupera esa memoria, da voz
a aquellos protagonistas y escucha a la gente
de su generación que padece los efectos de
aquel desprecio, construyendo una película
histórica monumental con protagonistas anó-
nimos.

Con la película El futuro (2013) el director
Luis López Carrasco reflexionaba acerca de la
movida madrileña y el entusiasmo de toda
una generación que dejaba atrás la dictadura
franquista y abrazaba la democracia, el des-
arrollo económico y el progreso sin límites
para ello recreaba una fiesta en un piso de la
capital española en 1982, justo cuando el so-
cialista Felipe González ganaba unas eleccio-
nes. Ahora, con El año del descubrimiento
(2020), López Carrasco sitúa la historia una
década después. Supone una obra rotunda y
de madurez que depura el dispositivo formal
utilizado previamente, llevándolo al extremo
de crear una obra de 200 minutos capaz de
transitar con la fuerza y vigor intactos durante
todo su metraje para, partiendo de los testi-
monios, recuerdos, vivencias, diálogos, discu-
siones, pasado y presente de una cuarentena
de personas anónimas, o fundamentalmente
anónimas, reconstruir los acontecimientos vi-
vidos en la comarca de Cartagena en los pri-
meros años 90 del pasado siglo hasta el
momento culminante de febrero de 1992. El
film se estructura en tres capítulos (“Aunque
no lo recuerde, sí que lo he vivido”, “Y el
mundo te come a ti”, “Quemar un parla-
mento”) y un epílogo.

para el director “la película no deja de ser
un depósito de memoria que tiene que perdu-
rar y poseer cierta claridad expositiva, y en la
parte final, sobre todo en el epílogo, sí hay un
reajuste acerca de cómo es la situación ac-

tual, la cual está atravesada por la desola-
ción”. “Yo no sé si se ofrecen respuestas pero
es posible que sí se muestre un posible itine-
rario de hacia dónde tenemos que dirigirnos
para no ser aplastados por una dinámica que
nos va desproveyendo de derechos cada vez
de manera más acusada”. Uno de los elemen-
tos formales más llamativos del film es el uso
de la pantalla partida, utilizado casi en la tota-
lidad del metraje: “La idea de la doble panta-
lla surge en la sala de montaje. Habíamos
grabado con dos cámaras y el montador co-
locó todo el material en dos pantallas para
poder verlo de manera sincrónica y fue enton-
ces cuando nos pareció que mi apuesta de
grabar con primeros planos y poca profundi-
dad de campo ganaba con este formato, cre-
ando así una experiencia más abierta, donde
el espectador decide dónde quiere poner el
foco”.

JJP
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Título original: Minari. Nacionalidad: Estados
Unidos. Director: Lee Isaac Chung (2019).
Producción: plan B Entertainment. Guion: Lee
Isaac Chung. Fotografía: Lachlan Milne.
Música: Emile Mosseri.

Actores: Steven Yeun, Han Ye-ri, Youn Yuh-
jung, Alan S. Kim, Noel Cho, Will patton, Scott
Haze, Eric Starkey, Esther Moon, Tina
parker, Darryl Cox

Duración: 115 minutos (V.O.S.E.)

premios: Oscar, seis nominaciones, incluyendo
mejor películas de habla no inglesa. Globos
de Oro: mejor película de habla no inglesa.
Festival de Sundance: mejor película y premio
del público.

David, un niño coreano-americano de 7
años, ve cómo a mediados de los años
80 su vida cambia, de la noche a la
mañana, cuando su padre decide
mudarse junto a toda su familia a una
zona rural de Arkansas para abrir allí
una granja, con el propósito de lograr
alcanzar el sueño americano. 

minari. hiSToria de mi famiLia
9 de junio de 2021 - Sesión número 1681
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Esta multipremiada película, quizá una de
las más atractivas para el público de todo el
mundo durante 2020, es una feel good movie

que se presenta como una autobiografía del
productor, guionista y director Lee Isaac
Chung, un norteamericano de origen coreano
que con siete años vivió la experiencia que re-
lata Minari: una historia de iniciación y madu-
rez que se contextualiza en la Arkansas rural
de la década de 1980.

Chung utiliza este relato agrícola para re-
flexionar sobre el sueño americano y, ade-
más, sobre los problemas derivados del
desarraigo cultural y la extrañeza que este
provoca en un niño desplazado de sus oríge-
nes. De la identidad, en suma. Ahora bien: no
se trata de una obra de crítica social; como
señaló Elsa Fernández-Santos en El País (12
de marzo de 2021), la película se centra en
las aspiraciones de esta familia “sin caer en
las oscuras profundidades del choque cultural
ni otros aspectos más duros de la inmigra-
ción”. Es lo que Beatriz Martínez (Fotogramas,
marzo de 2021) ha llamado “un estilo sereno
y manso”, con el que Chung “parece tentado
a abusar de tics indies, pero pronto asienta su
mirada para fijarse en la pintura de escena-
rios y personajes de una manera muy bella y
delicada”. para Quim Casas (El Periódico, 12
de marzo), “la película toma forma a partir de
elementos secundarios. Un tornado, por ejem-
plo, que al inicio del relato está a punto de
desmantelar la nueva y precaria vivienda de
los protagonistas —en realidad una gran cara-
vana sin ruedas situada en medio de un
prado—, la presencia de un bosque cercano
de resonancias mágicas según la cultura de
la familia, o las escenas compartidas con el
extraño personaje que interpreta Will patton,
una especie de rastreador de agua con tintes
bíblicos que se convierte en ayudante y confi-
dente del padre de la familia”.

De hecho, Minari es un término coreano
que designa a una variedad de apio que el
padre del director cultivaba para surtir a los
restaurantes asiáticos de la zona, detalle que
anticipa el tono familiar y telúrico que preside
un film en el que la abuela del protagonista
también adquiere, con su personalidad, un
carácter determinante. Todos estos aspectos
valieron a Minari el Gran premio del Jurado de
Sundance (2020), seis nominaciones a los
premios Oscar y otros trofeos de la crítica, de
los sindicatos profesionales de Hollywood y de
varios festivales independientes en la era pre-
via a la pandemia. 

PPR
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Título original: 14 jours, 12 nuits. Nacionalidad:
Canadá. Director: Jean-philippe Duval (2019).
Producción: Atraction Images. Guion: Marie
Vien. Fotografía: Yves Bélanger. Música:
Bertrand Chénier.

Actores: Anne Dorval, François papineau,
Leanna Chea, Laurence Barrette

Duración: 99 minutos

Versión original con subtítulos en español

La adolescente hija adoptada de Isabelle
muere en un trágico accidente. Un año
después, y aún conmocionada por la
experiencia, Isabelle regresa al orfanato
vietnamita con la esperanza de volver a
conectarse emocionalmente con su hija
Clara a través de su tierra natal. Todavía
abrumada, Isabelle inesperadamente se
encuentra con la madre biológica de su
hija y juntas buscan la forma de seguir
adelante.

14 díaS, 12 nocheS
16 de junio de 2021 - Sesión número 1682
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Dos países, dos culturas. De las imágenes
gélidas de una moderna casa canadiense
construida junto al mar, rodeada de nieve y
bajo una luz brumosa, a las más luminosas,
apacibles y vegetales de diversos lugares de
Vietnam. 

14 días, 12 noches comienza con una es-
cena fundamental: un parto. La acción se
sitúa en el poblado de Khy Soo, en Vietnam.
Estamos en 1980. Una joven, tumbada en un
simple camastro, en medio de una escenogra-
fía minimalista y humilde, sufre para traer un
bebé al mundo. La atiende solo una anciana,
su abuela. Al poco de nacer la niña, la vieja
coge a la criatura y se la lleva a un orfanato.

Es una película que narra la historia del
viaje de Isabelle a Vietnam, lugar en el que
adoptó a su hija cuando era pequeña. Decide
volver para reconciliarse con su pasado, cono-
cer a la madre biológica de su hija recién fa-
llecida y entregarle las cenizas. En este
camino hacia la intimidad ambas mujeres su-
perarán los traumas que sufrieron y avanza-
ran conjuntamente en busca de una paz
espiritual. La cinta creada por Jean-philippe
Duval, reflexiona sobre diversos temas como
la superación del duelo, la reconciliación con
el pasado y la relación histórica de la socie-
dad vietnamita con el resto del mundo tras
haber sufrido la Segunda Guerra de Indo-
china. La trama central nos habla de lo que
implica adoptar y nos muestra el trasfondo
que puede haber detrás de cada niño.

Al film, siendo en el fondo una gran trage-
dia, le falta algo más de intensidad. Demasia-
dos silencios, demasiadas imágenes
contemplativas. A medida que  avanza el me-
traje, el film mejora, sobre todo porque la fi-
gura de la madre vietnamita resulta más
interesante por sí misma. Los personajes
están bien construidos e interpretados por
Anne Dorval y Leanna Chea que, a pesar de
su tono melancólico, realizan actuaciones in-
teresantes bastante contenidas.

por otro lado, 14 días, 12 noches muestra
un problema que ha sido silenciado: las heri-

das que han dejado las catástrofes del pa-
sado siglo en la población vietnamita, que si-
guen sufriendo las consecuencias de la
guerra de Indochina. El film nos habla sobre
la maternidad de una forma a la que no esta-
mos acostumbrados. No solamente de lo duro
que resulta perder a una hija y la dificultad de
seguir con tu vida después, sino también de
lo trágico que es darla en adopción y no saber
nada más de ella. Es un viaje por los paisajes
de Vietnam y a través del duelo de dos ma-
dres de una misma hija.

14 días, 12 noches es la nueva película
del canadiense Jean-philippe Duval, creador
de obras como Matroni et moi (1999), Dédé,
à travers les brumes (2009) o Chasse-Galerie
(2015). La película fue candidata por Canadá
a Mejor película Internacional en los Oscar,
obtuvo el premio Iris a Mejor Fotografía y fue
nominada a mejor actriz de reparto por la
Academia de Cine y Televisión canadiense. 

JJP
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Título original: Fa yeung nin wa (In the Mood
for Love). Nacionalidad: Hong Kong,
Francia. Dirección: Wong Kar-Wai (2000).
Producción: Block 2 pictures, paradis
Films, Jet Tone production. Guion: Wong
Kar-Wai. Fotografía: Christopher Doyle,
Mark Lee. Música: Michel Galasso.

Actores: Tony Leung Chiu-Wai, Maggie
Cheung, Rebecca pan, Siu ping-
Lam, Mama Hung, Chan Man-Lei, Koo
Kam-Wah, Yu Hsien, Chow po-Chun.

Duración: 95 minutos (V.O.S.E.)

Hong Kong, 1962. Chow, editor de un
diario local, se muda con su mujer a un
edificio habitado principalmente por
residentes de Shanghai. Allí conoce a Li-
zhen, una joven que acaba de instalarse
en el mismo edificio con su esposo. Ella
es secretaria de una empresa de
exportación, y  las continuas ausencias
de sus respectivas parejas hacen que
pasen cada vez más tiempo juntos,
desarrollando una intensa amistad.

deSeando amar
23 de junio de 2021 - Sesión número 1683
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Hace veinte años llegaba a las pantallas
un título traducido a nuestro idioma con acer-
tada precisión, Deseando amar, la culmina-
ción de un universo esteticista y personal
creado por Wong Kar-Wai (Hong Kong, 1956);
una película inclasificable que transporta al
espectador a un mundo de emociones a partir
de los transidos códigos del melodrama. La
historia se ambienta en Hong Kong en 1962,
cuando el señor Chow y su esposa se mudan
a un pequeño apartamento; al mismo tiempo,
la señora Li-Zhen también va a vivir al mismo
edificio junto a su marido. Con sus consortes
casi siempre ausentes, Chow y Li-zhen pasan
la mayor parte del tiempo cruzando sus desti-
nos en soledad. pronto descubren que sus
respectivas parejas están teniendo una aven-
tura. Las heridas les van acercando a una
amistad que crece tanto como sus deseos,
pero ellos no quieren ser como sus infieles
cónyuges… Desde esta escueta premisa, sin
apenas guion y filmando a los personajes a
partir de diferentes situaciones, resulta casi
inverosímil que el director haya conseguido re-
dondear una obra etérea, cargada de detalles
significantes, con una fotografía preciosista,
unos figurines beatíficos y, sobre todo, una
música que se acopla al relato con la perfec-
ción de una esfera de silicio puro, con la for-
tuna de que la melodía que acompaña el des-
garro de los protagonistas la canta en español
Nat King Cole (Aquellos ojos verdes, Quizás,
quizás, quizás…). Una obra inagotable que
descubre un romance nuevo en cada visión.
Miguel Ángel palomo en El País lo expresó así:
“Wong Kar-Wai se supera a sí mismo y en-
trega una de las películas más memorables
de los últimos años. Un melodrama sencillo,
cotidiano, pero narrado con un arrojo inusi-
tado, con una perfección formal inimaginable
en el cine contemporáneo. Con mimbres livia-
nos, la película se convierte, gracias a la pa-
sión del director, en una profunda reflexión,
casi susurrada, sobre las relaciones persona-
les, la amistad y el amor. Una maravilla”.

PA



Título original: The Kid. Nacionalidad: Estados
Unidos. Director: Charles Chaplin (1921).
Produccción: First National. Argumento y
Guion: Charles Chaplin. Fotografía: Roland
Totheroth. Montaje: Charles Chaplin.

Actores: Charles Chaplin, Edna purviance,
Jackie Coogan, Carl Miller, Tom Wilson,
Henry Bergman, Lita Grey.

Duración: 68 minutos

película muda restaurada con ocasión de su
centenario

Una mujer de escasos recursos ha
tenido un hijo siendo soltera, y al
sentirse abandonada por el padre del
niño, decide también ella abandonar al
bebé, con la esperanza de que una
familia rica lo coja en adopción. Pero el
pequeño terminará en manos de un
vagabundo que pronto se encariñará
con él y decidirá sacarlo adelante
como sea. 
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El chico (The Kid) cumple su primer siglo
de vida y nuestra Asociación, que por algo
lleva el nombre de Chaplin como reconoci-
miento explícito a este genio creador del sép-
timo arte, no podía ignorar una efemérides
que nos permitirá disfrutar de esta obra impe-
recedera, bien restaurada para la ocasión.
Tras una etapa de aprendizaje por diferentes
productoras de cine cómico, trabajando casi a
destajo, el 6 de febrero de 1921, tras más de
un año de agotador rodaje, durante el cual
filmó material que multiplicaba en más de cin-
cuenta veces la duración final de la película,
Chaplin estrenaba por fin su primer largome-
traje, El chico, cuyo rótulo de apertura ad-
vierte que estamos ante “una comedia con
una sonrisa… y quizás alguna lágrima”, decla-
ración de principios que busca sensibilizar al
espectador, anticipando la conjunción entre
comedia y drama, a base de combinar comici-
dad y dramaturgia en su justa dosis narrativa,
intercalando los gags visuales con los mo-
mentos desgarradores con acopio de ternura,
al borde de un sentimentalismo que hace un
siglo llenó los cines y asentó la genialidad que
el autor irá consolidando en su obra posterior.
Tras esa primera capa melodramática, en el
subtexto, Chaplin ajustaba cuentas con su pa-
sado, con una sociedad que ignoraba el sufri-
miento de las clases populares, que abando-
naba a la infancia en las fauces de la
inanición y la ignorancia; una sociedad sus-
tentada en el individualismo y el egoísmo...
A partir de este título Chaplin estableció un
poso reconocible a base de mezclar humor,
valores humanos, patetismo y crítica social,
que ejercería notable influencia en numero-
sos cineastas a lo largo de la historia. Como
publicó la revista Variety este film “hará que la
gente se ría a carcajadas y los mantendrá en
un estado de placer incesante; también to-
cará sus corazones y ganará su simpatía, no
solo por la estrella de Chaplin, también por el
estado de gracia de su pequeño protagonista
Jackie Coogan”.
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