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Se fue el 2014. Un año muy bajo en cuestión de películas. Como, ya es costumbre, los blockbuster 
prevalecieron sobre el cine de otras partes del mundo. Un año no del todo bueno, aunque siempre 
deja algo interesante que comentar. 

Cómo ya es costumbre, años tras año, no dejaremos de insistir el poco apoyo a películas de otras 
partes del mundo. Existen títulos que se exhiben en importantes mercados como el argentino o 
chileno, que inexplicablemente son cancelados en nuestro país. Felizmente existen alternativas 
gracias a distribuidoras independientes y los siempre bienvenidos festivales de cine. 

Por otra parte, los “reestrenos memorables” continuaron y las alternativas para observar cine 
antiguo, del bueno, se produjo durante todos los meses del año gracias al apoyo de las salas 
culturales que ofrecieron ciclos de películas clásicas en pantalla grande para beneficio del público 
ávido de otras alternativas a lo que ofrece la cartelera cada semana. 

A continuación, te presentamos las mejores películas del 2014, en orden de preferencia: 

 

 



1. - El Lobo de Wall Street – Martin Scorsese 

Martin Scorsese y Terence Winter se han vuelto a unir para narrar la vida, obra y milagros de 
Jordan Belfort. Scorsese nos ofrece un discurso crítico sobre esos tiburones sin escrúpulos que 
marcaron y vencieron al sistema. La película nos dice que el sueño americano está al alcance de 
cualquiera (que no tenga moral). Incluso retrata el exceso con gracia y brío. Ha conseguido hacer 
una película de tres horas muy ágil y tan fresca que no consigue perder ni bajar el ritmo de la 
misma, sino todo lo contrario, te sigue manteniendo agarrado al asiento en todo momento. 
Scorsese filma a un ritmo frenético una historia donde el sexo, la droga y el poder del dinero 
acaparan el cien por cien de sus largas horas de metraje... y se hacen cortas gracias a un guión 
plagado de diálogos afilados y escenas efectivas. El director italoamericano maneja con brío el 
ascenso a la cima, por medio de un camino plagado de cocaína, pastillas y sexo salvaje para 
(como no podía ser de otra manera) caer desde el precipicio de la inmoralidad y el exceso. 
Aplausos para el buen Marty, un grande del cine. 

 

2.- Boyhood, momentos de una vida - Richard Linklater 

Tras emocionarnos con “Antes del anochecer”, tercera parte de su famosa trilogía, Richard 
Linklater vuelve a depararnos un ejercicio en el que la experiencia del paso del tiempo se postula 
como el elemento principal de la propuesta.  Sin duda, "Boyhood" es una de las mejores películas 
del año que huele a "Oscar" por los cuatro costados. La cinta comenzó a rodarse en el verano del 
2002 y vio concluido su rodaje en octubre de 2013. La causa de semejante tardanza no la ha 
ocasionado ningún vaivén económico, ni humano, sino que es consecuente con la idea motriz que 
la ha generado, ni más ni menos que la posibilidad de rodar una película en la que el 
envejecimiento de los personajes estuviera encarnado por los mismos actores sin necesidad de 
maquillaje o cambio de rostro alguno. El espectador asiste a un paso de tiempo encuadrado 
realmente por unos rostros que han sufrido el mismo paso del tiempo que la de sus personajes. Es 
una historia difícil que no gustará a los sedientos de acción, ni a los obcecados con sorpresas 
narrativas o impactos visuales, ni a los impacientes o los ansiosos por ver una trama fácil de 
entender y no interpretativa. Sin embargo, la película ofrece un mundo tan reconocible como 
irrefutable, indaga el paso de la infancia a la adolescencia de su personaje central. Los distintos 
personajes secundarios aparecen y desaparecen según el periplo vital al que debe someterse 
Mason. No lo es, pero el film parece estar contado por una voz rememorativa en primera persona, 



pues narrativamente, sin tentaciones melodramáticas estilizadas, se atiene a contar las pinceladas 
vitales más importantes de su vida.  Tan fiel como verídico. Inolvidable las escenas bajo el fondo 
musical del "Yellow" de Coldplay, "Deep blue" de Arcade Fire y hasta el "Baby, one more time" de 
Britney Spears suena bien en el film. "Boyhood" es una de las películas más singulares de las 
últimas décadas. De eso no cabe duda y hay que valorarlo. 

 

3.- Blue Jasmine - Woody Allen 

Sin duda, cuando de Woody Allen no se esperaba más que películas simpáticas, ingeniosas pero 
livianas, irrumpe "Blue Jasmine", como una de las obras más profundas e inquietantes del maestro 
en mucho tiempo.  Woody retoma los pasos perdidos para contar una historia intensa y provocativa 
inspirada en "Un tranvía llamado deseo", que muestra la decadencia de una dama con delirios de 
grandeza, refugiada en un mundo inventado. Toda altanera y desequilibrada. La película tiene un 
momento de lucimiento para cada uno de sus personajes pero "Blue Jasmine" esencialmente está 
pensada sobre el eje de Cate Blanchett, para un personaje que fascina por su belleza, indigna con 
sus desplantes y conmueve al estrellarse contra la realidad siendo un instrumento involuntario de 
su propia caída. Su interpretación con matices que la vuelven graciosa, triste, amada y detestable 
a la vez le asegura un lugar memorable en la galería de antiheroínas creadas por Allen y que 
habitan ese prototipo femenino profundo con resonancias de Bergman y Almodóvar. Desde 'Match 
Point' (2005) no veíamos una película tan sencilla en su apariencia y trascendental en su efecto al 
mismo tiempo. Recordemos que 'Midnight in Paris' (2011) fue una gran obra gracias a su 
imaginación y a la forma de tratar un aspecto de la ciudad que enamora, pero 'Blue Jasmine' da un 
vuelco ante las últimas obras del autor para crear una fría comedia dramática surgida de aspectos 
sociales no tan ajenos a la actualidad, enmarcada en el ámbito de una neoyorquina que debe viajar 
de una ciudad de ensueño a San Francisco, una ciudad altamente trabajadora y sencilla, con una 
apariencia que recuerda a los aspectos europeos de otras obras del director. Los personajes 
ricamente descritos, los agudos diálogos y la estupenda interpretación principal de Cate Blanchett 
son factores que contribuyen a que esta cinta constituya una de las películas más memorables de 
Woody Allen. 
 



 
 
4.- Gran Hotel Budapest - Wes Anderson 
 
El inicio de esta atractiva película es ejemplar, como bien nos tiene acostumbrados el director, 
quien nos presenta este relato con maestría y genialidad, funciona como una agradable parodia 
que convierte a sus tragedias en una serie de chistes graciosos y gestos traviesos, unido a 
elementos visuales típicos de Anderson, cámaras que se apartan, zoom y montajes rápidos, todo 
bajo un estilo familiar, cotidiano, fresco y simple en su contexto. El mundo de Wes Anderson abre 
sus puertas una vez más, exuberante en sus formas y excéntrico en sus modos. El enredo, el más 
puro y elegante disparate, el vértigo de la aventura y el humor, se darán la mano en un extraño, 
imprevisible e impagable torrente de acontecimientos. Su historia nace desde una mirada tierna y 
nostálgica que deviene en una profunda melancolía. Al estar narrada en flashback, lo mostrado 
adquiere los tonos del recuerdo que guarda el protagonista o, al menos, de cómo quiere contarlo. 
Su historia nace desde una mirada tierna y nostálgica que deviene en una profunda melancolía. En 
la película coexisten luces, sombras y colores como en la propia vida, y al final la sensación que 
deja es la necesidad inherente del ser humano de sentir nostalgia y perderse a veces en ella. 
“Gran Hotel Budapest” es, quizás más que cualquier otra cosa, un homenaje a las historias, a los 
que saben contarlas, a los que saben escucharlas, a los que las protagonizan, a sus escenarios, a 
todo lo que ya no existe salvo en la memoria de los que han vivido en esas historias y, sobre todo, 
a los que las imaginan sin haberlas vivido porque alguien se las transmitió para que fuesen suyas 
para siempre. Es, de manera coherente, una experiencia visual pura y lo es porque de las historias 
bien contadas no surgen reflexiones ni discursos, sino imágenes y aromas. La cinta recuerda 
bastante al cine de Charlot o Buster Keaton, pero esta vez a color. Además de una agradable 
música, solo para tus oídos. Como se observa, todo en esta película es exceso y derroche. 
Hermosa, divertida, melancólica... y sobre todo: una película única. 



 

5.- Camille Claudel 1915 - Bruno Dumont 
 
Existen directores que deciden dejar todo el peso de su filme, no en la dirección, sino en las 
interpretaciones. Este es el caso de Camille Claudel, 1915. Tenemos a Bruno Dumont en la 
dirección y a la actriz Juliette Binoche como eje de la película y principal soporte de la misma.  
Basada en la historia clínica de Camille Claudel, escultora francesa y heroína de su nación, Bruno 
Dumont, refiriéndose a informes médicos únicamente, se circunscribe al corto lapso de tiempo de 
los tres días que nos narra sobre su vida. En apenas esas horas, internada en un manicomio 
demencial y contra su voluntad, Camille aguarda esperanzada la visita de su hermano. El film llega 
a ser una auténtica película de terror, se basa en la utilización de personajes reales para causar 
tensión no solamente a la protagonista, sino también al propio espectador. Dumont, antes que 
cualquier asomo de biopic alguno, busca la contemplación de un cuerpo que clama su cordura 
rodeado de otros cuerpos sumidos en la más que evidente e incurable enajenación. Una 
interesante película que narra las desventuras de una gran escultora víctima doblemente por su 
errado amor con un escultor prepotente y atado a una familia ebria de fundamentalismo y de 
orgullo. Su trágica desventura la llevará a la locura, una manía persecutoria que no la impedirán 
momentos de lucidez y de compasión por aquellos que la encerraron, protegidos por ese escudo 
de "verdades" que le otorga su fe. Final trágico de una heroína que nos conmueve y que nos hace 
vibrar sus ansias de libertad. Magníficos esos planos del hospital, de los enfermos y de su entorno. 
Dumont consigue otra película dura, intensa pero sustanciosa, una gran película. 
 



 
 
6.- Ella - Spike Jonze 

"Ella", no es una película. Es algo mucho más importante que eso. Es un experimento social que 
aborda al ser humano y al mundo tecnológico en el que vive. El director Spike Jonze nos brinda 
una idea brillante para convertirla en uno de los mejores guiones del cine reciente. De una manera 
muy original e inteligente nos habla del amor y el desamor. Sin embargo, estos temas son solo la 
superficie de lo que va a explorar. Su objetivo es medir la capacidad sensorial del ser humano (y lo 
que no es humano) y enseñar como este va evolucionando en su entorno y en los cambios que en 
él se producen. Theodore decide comprarse un ordenador con un moderno SO que se adapta a los 
gustos y a la personalidad del usuario. Poco a poco va estableciendo una relación con Samantha 
(la voz femenina del citado SO), hasta que finalmente ambos se enamoran. Surge ahí la pregunta: 
¿Puede un humano enamorarse de un SO? ¿Y viceversa? Puede parecer una pregunta de locos, 
pero la cinta de Jonze logra convencernos que eso si es posible. La visión que aquí nos presenta 
el director no es tan ficticia como podría parecer. De hecho su "relación" con Samantha es mucho 
más real que la mayoría de historias de amor que se ven hoy en día en la gran pantalla. Esos 
sentimientos que transmite el protagonista (gran uso de los flashbacks) los sentimos casi nuestros 
y la música, perfecta, solo sirve como el medio de transporte adecuado para saborear con mayor 
esencia la película, que es algo más que la suma de sus partes. "Ella" de Spike Jonze es, en 
resumen, una píldora de fantasía para un mundo en el que lo real y lo ficticio comienzan a ser 
difíciles de separarse. Su ficción se establece sobre una base no demasiado radical y su candidez, 
que podría ser entendida como sensiblería (cuando en realidad, es sensibilidad), ayuda a que al 
final todo termine por encontrar un sentido perfecto. Una de las mejores películas del año y quizá la 
más inesperada de todas, imposible de replicar y difícil de olvidar. Su preciosa banda sonora y la 
fotografía de Hoyte Van Hoytema terminan por cerrar un círculo casi perfecto. Hay que ver "Ella", y 
hay que dejarse enamorar por esa voz. Es la única opción posible. 



 

7.- Jersey Boys – Clint Eastwood 

Luego de abandonar la idea de hacer un remake del famoso musical “Nace una estrella”, donde 
pretendía trabajar con Beyoncé y que se vino abajo ante la complicada agenda de la cantante, el 
maestro Clint Eastwood no se quedó con las ganas y llevó a la pantalla grande un musical de 
Broadway que cuenta la historia de Frankie Valli y los Fours Seasons, una agrupación generadora 
de éxitos en los años 60. 'Jersey Boys' es una obra larga, y tal vez el único problema reseñable sea 
una leve carencia de ritmo e interés en el tercer cuarto de duración de la película. Pese a ello, lo 
demás es -como siempre en este director- brillante.  La película va siendo contada por los cuatro 
integrantes del grupo, utilizando un recurso un tanto novedoso (visto ya en alguna serie), donde los 
actores hablan mirando a cámara, intercalando estos monólogos donde explican algún hecho 
sucedido, en medio de escenas o de temas musicales, pero de tal manera que no distraen ni se 
sienten forzado, por el contrario, mantiene la fluidez del relato. El resultado es una película muy 
personal que involucra fácilmente al espectador y que nos hace vibrar con las fantásticas 
actuaciones y números musicales del grupo 'The Four Seasons'. Eastwood consigue dirigir con 
delicadeza y asombra con escenas cuidadas, travellings geniales y mucha, mucha inteligencia. 
Esta película tiene distintos momentos emocionales, con esa elegancia que suele dar Clint a sus 
películas. Las diferencias emotivas se dan según el personaje que domine los acontecimientos 
narrados, a partir de cada uno de los cuatro miembros de la banda. Sin embargo, la película no 
llega a fragmentarse porque el temperamento del filme proviene de la sabia conjunción de los 
personajes. El viejo Clint rinde un homenaje “musical” al Scorsese de “Buenos muchachos”. Incluso 
hace alusión a Joe Pesci, Frank Sinatra y Ringo Starr. Los que gustan todo tipo de música, 
pasarán unas horas tarareando canciones de esta popular agrupación de los años sesenta. Uno de 
los mejores momentos es la interpretación de 'Can't take my eyes off of you' (No puedo quitar mis 
ojos de ti). En suma, “Jersey Boys” es una película feliz, por más que la vida se complica, 
Eastwood siempre les da una oportunidad a sus personajes para verles sonreír, ya sea cantando 
sobre el escenario o en la coreografía tipo Bollywood del final. Una película para disfrutar con 
emociones a flor de piel del inicio hasta el final. 
 



 
 
8.- Ida – Pavel Pawlikowski 

El realizador Pawel Pawlikowski nos regala una brillante indagación sobre los horrores de la guerra 
y sus consecuencias, gracias a un guión que describe los lances de una joven novicia -huérfana 
del Holocausto y criada en el convento- que, en vísperas de tomar los votos, inicia un viaje en 
busca de sus orígenes (estamos en el año 1960, en la Polonia del Telón de Acero); le acompaña 
en el trayecto y ayuda en las pesquisas su tía, alta funcionaria (juez) del Partido Comunista, 
amargada dipsómana y desengañada combatiente. “Ida” es una historia de descubrimiento 
personal y espiritual, encarnado en cuerpo y alma por la sorprendente debutante Agata 
Trzebuchowska y la escasamente más curtida Agata Kulesza, pero va más allá. A las dos formas 
de ver y entender la vida y el mundo que les rodea que personifican las dos protagonistas se 
añade el poderoso subtexto que baña la película, que no es otro que el retrato de una Polonia, la 
de los años 60, triste y gris, aún herida por la barbarie del nazismo. La fotografía es maravillosa. 
Los encuadres y los planos están cuidadosamente confeccionados para que cada escena sea 
digna de análisis. Incluso la escala de grises parece haber sido creada especialmente para la 
película, con un contraste muy ligero que difiere del blanco y negro moderno. Por otro lado, a pesar 
de la lentitud del filme, la tensión entre los personajes es constante y la brutalidad de algunos 
momentos evita que el espectador se desconcentre. Es más, consigue crear una sensación de 
agobio a partir de diálogos escasos y concisos, valiéndose de la crudeza de las imágenes y de la 
sobriedad de los actores. En suma, un tema interesante, una fotografía interesante, unos 
personajes interesantes, una interpretación interesante... Todo en esta película provoca atracción y 
originalidad. Se aleja de otras obras de tema parecido. Seduce su tono narrativo. Hermoso filme. 
De esas pequeñas obras de arte que uno agradece descubrir de tanto en tanto en el cine. 
 



 
 
9.- Perdida – David Fincher 

La montaña rusa de la pareja, el amor, las expectativas, el sexo, la familia, la infidelidad, los 
compromisos, las pequeñas mentiras y grandes traiciones… da mucho juego y permite un 
sinnúmero de variaciones, permutas, insidias, venganzas y reconciliaciones. Todo esto configura 
esta cinta interesante y de excelente factura. La reputación de David Fincher es incuestionable. Es 
un cineasta pleno y contundente que no comete errores. Sabe escoger sus proyectos, sabe retarse 
y superarse a sí mismo. Sin embargo, una vez que nos ha probado que sabe manejar los géneros 
cinematográficos como pocos lo hacen, regresa con un filme que está dentro de su género 
predilecto. El thriller. Estilización, violencia, humor negro, sexo y una atmósfera oprimente. 
“Perdida” es todo eso, todo lo que define al cine Fincheriano. Encuadres perfectos, diálogos 
mordaces, giros de tuerca, ritmo imparable, un ambiente sórdido y desesperanzador. Es lo mejor 
de él mismo, exprime todo su talento para rodar una película exageradamente buena. Retorcida, 
agresiva, visualmente impecable y profundamente nostálgica. Dos personajes increíblemente 
oscuros, y humanos. Un Ben Affleck que le muestra al mundo que sabe actuar, que es capaz de 
actuar tan bien como sabe dirigir. Una Rosamund Pike impecable, desconcertante, salvajemente 
bella. El resto del elenco es formidable y (aquí es donde radica el éxito de la sabia dirección de 
Fincher) prácticamente desconocido para el mundo entero. La cinta resulta entretenida, con un 
ritmo vertiginoso. Así es Fincher. Un artesano. "Perdida" es un gran thriller, muy bien escrito 
apoyado en el recurso de la narración desde dos puntos de vista distintos, el del personaje 
interpretado por Affleck y el de su mujer, Pike a través de la lectura de su diario, y que juega 
alterando líneas temporales de manera fluida y en ningún momento confusa. Fincher , se toma su 
tiempo en desgranar la trama con un ritmo tranquilo que nunca aburre debido a dicha forma de 
narración y al propio misterio que plantea la trama, sencillo pero tremendamente efectivo. 
 
 
 
 
 



 

10.- Polvo de estrellas – David Cronenberg 

Un cuento moderno sobre la obsesión por la popularidad. Hollywood merece ser purificado. Ya sea 
ardiendo en llamas o ahogándose en sus propios excesos, pero merece ser purificado. Eso es lo 
que parece dar a entender David Cronenberg con su nuevo trabajo, un aséptico retrato de los 
bajos fondos y las miserias que envuelven las vidas de ese enorme nido de ratas incestuosas que 
es la llamada meca del cine, un territorio hostil que necesita urgentemente ser fumigado y en el 
que conviven divas venidas a menos, estrellas malogradas, juguetes rotos, sueños convertidos en 
pesadillas, además de pirómanos sentimentales y funcionales deseosos de revivir los fantasmas 
de su pasado. “Polvo de Estrellas” sigue la misma línea que el anterior filme de  Cronenberg, 
Cosmópolis. Pero nos trasladamos de la locura y la degeneración del Manhattan de un futuro 
cercano a las pastillas y la esquizofrenia, al Hollywood de hoy. Cronenberg quiere mostrar lo 
mismo que David Lynch en Mulholland Drive o Inland Empire, pero lo ejecuta con un estilo más 
directo y satírico. Sin duda, las conexiones con Lynch son más claras que nunca. Y nos alegramos. 
Cada uno con su estilo, ambos sienten la necesidad de plasmar la demencia y alienación del 
habitante de la meca del cine. El hollywodiense medio está con un pie en la locura, para bien y 
para mal. “Polvo de estrellas” es una sátira fresquísima de la industria cinematográfica 
contemporánea, un retrato de las facetas ocultas de cada persona, un filme que no se conforma 
con satirizar la sociedad hollywoodiense, sino que va más allá riéndose de cosas que deberían ser 
serias de verdad, tales como el linfoma, la esquizofrenia o la muerte de un niño pequeño ahogado 
en una piscina. Con ello, volvemos a tener al Cronenberg de verdad, el Cronenberg sin filtro que 
nos enamoró con producciones como “Una historia violenta” o “Promesas del este”. El cine de 
Cronenberg sigue con una misma temática desde sus lejanos inicios en los años 70. Los 
personajes de Cronenberg, desde aquellos años hasta ahora, son seres monstruosos, la diferencia 
radica que en sus primeros films lo eran desde la apariencia, en cambio, en sus películas más 
recientes la monstruosidad está por dentro. En “Polvo de estrellas” Cronenberg habla de los 
monstruos que viven dentro del star system hollywoodense, Cronenberg no tiene empacho en 
desnudarlos y mostrarlos con todas sus miserias, miedos, egos, estrellismos, banalidades y demás 
particularidades propias de las fulgurantes estrellas del cine. 
 



 
 
11.- El planeta de los simios – la confrontación - Matt Reeves 

Tras “El Planeta de los Simios: Evolución”, revisión que se hizo en 2011 de “La conquista del 
Planeta de los Simios” allá por 1972, y que supuso tener esperanza en una saga que parecía ya 
agotada. Ahora nos llega esta segunda parte que ha tomado lo bueno de su predecesora para 
ampliarlo, aumentarlo y dirigirlo hacia unos derroteros realmente impresionantes. Resulta divertido 
comprobar cómo la peor película de la antigua saga “La conquista del Planeta de los Simios” 
(1973) ha sido el origen de ésta que nos ocupa, y que es –hasta ahora- la mejor de la nueva saga 
(en la que por supuesto, no incluye el desastre que dirigió Tim Burton en 2001). "El Planeta de los 
Simios: la confrontación", nos presenta una historia bien contada apoyada en un sólido guión y con 
unas actuaciones impecables. Pero, los aplausos se los llevan, Andy Serkis, por su realismo y la 
naturalidad de sus movimientos al interpretar a César, así como la carga emocional que traslada al 
espectador. También Koba, el simio interpretado por Toby Kebbell, que no sólo es lo mejor de la 
película, sino que además es el personaje mejor construido. Por supuesto, todo eso no sería 
posible sin el equipo de VFX, al que hay que felicitar por el enorme trabajo de recrear los 
movimientos, gestos y emociones de cientos de simios. Los efectos de animación son, 
simplemente espectaculares. Son monos hiperrealistas, con un gran nivel de detalle y una 
expresividad tremenda que ya les gustaría a muchos actores de carne y hueso. Matt Reeves y su 
director de fotografía, Michael Seresin, consiguen capturar algunas imágenes perdurables, de gran 
fuerza expresiva. Reeves es de la factoría de J.J Abrams así que esta lección la tiene bien 
aprendida, y además se apoya en la partitura de Michael Giacchino. Técnicamente hablando la 
película es sobresaliente. Los efectos visuales están muy conseguidos y por momentos puede 
resultar incluso desasosegante ver a esos simios humanizados hostigar con sus propias armas a 
unos derrotados humanos. La historia ahonda en los valores clásicos y básicos, como no podía ser 
de otra manera, pero lo hace con elegancia y contando las cosas bien. En los momentos de 
reflexión y debate político es donde la película gana puntos. Parece que la siguiente secuela 
contará, lo que muchos esperan, el momento que simios someten a humanos, recordando la 
alucinante versión original que protagonizara Charlton Heston. 



 

12.- Balada de un hombre común - Joel y Ethan Coen 

Nueva York, año 1961. "Balada del hombre común" es la historia de un hombre que se juega sus 
últimas cartas por seguir el camino que ha decidido tomar. No es una cinta biográfica, carece de 
testimonios o alguna recreación de época. Los hermanos Ethan y Joel Coen nos presentan un 
drama que pretende mantener al espectador en estado de alerta, creando un ambiente enrarecido 
donde (casi) cualquier cosa podría pasar. Tiene pinceladas de algunos géneros como la comedia, 
se escuchan canciones completas, pero está muy lejos de ser un musical ni nos describe alguna 
trayectoria ejemplar. Es una historia como pocas. El periplo del protagonista, Llewyn Davis, parece 
un “road movie” hacia el interior de sí mismo, pasa por todos los estados posibles antes de pasar 
página a ritmo de folk. Llewyn Davis es un sujeto al que le gusta pasar la vida, vive para contarlo y 
solo busca dinero con qué pagar sus cuentas. Llewyn se moja los pies yendo a buscar un destino 
que le ningunea y se le escapa. Se le escapa como el gato aquel que tiene entre sus manos al 
inicio de la película. No por gusto el mínimo lleva el nombre de Ulises. Es un personaje que 
deambula en los límites de lo racional, el perdedor por antonomasia encerrado en una calle sin 
salida. Llewyn regresa siempre al mismo punto y comete los mismos errores. Es lo que nos dicen 
los Coen, al comienzo y al final de la película, cuando un extraño personaje del callejón que 
aparece entre la penumbra y se va sin dar explicaciones, agrede a Llewyn. En suma, estamos ante 
una película de ritmo tranquilo, de formas reservadas, y sobre todo, muy propia de los hermanos 
Coen. Su particular humor oscuro se hace muy patente durante el desarrollo de la historia, 
mezclando diálogos de corte muy humorístico con conversaciones realmente hirientes para los 
personajes de la obra. Quizá exista la sensación de que el film no sea del agrado para determinado 
público, pero no hay que olvidar que Ethan y Joel Coen son cineastas que muchas veces salen de 
lo cotidiano, incluso le dan su particular visión a la historia. Total, es su cine, son sus normas, y 
bajo esta premisa "Balada del hombre común se muestra como una cinta de indudable calidad. 
Sólo los hermanos Coen consiguen hacer este tipo de cine, en el que parece que nada se dice y 
sin embargo sales de la sala con una sensación maravillosa de haber visto una historia que te ha 
aportado algo. Sea para bien o para mal. 



 

13.- Los guardianes de la galaxia - James Gunn 

Guardianes de la Galaxia pudo ir mal, pudo ser terrible ó más que terrible, pudo ser un 
experimento mal hecho, realmente vergonzoso. Marvel lo tenía difícil: estrenar una película en la 
que los protagonistas son muy poco conocidos por la gente e iniciar una franquicia si tenía éxito. Y 
viendo el resultado final, desde luego la película sale bien parada. James Gunn demuestra una vez 
más su calidad como director, no solo por los planos atractivos o por la magia que se descubre a 
cada segundo en pantalla, sino también por la actuación, la química y la gracia, que son los puntos 
fuertes de este film. Es que, el trabajo de un director no solo tiene que ver con la cámara o con la 
luz, el principal trabajo de un buen director es sacar la mejor actuación de sus actores, explorar sus 
puntos fuertes, explotarlos, ver más allá de lo evidente. ¿Quién hubiese pensado que Zoe Saldana, 
Dave Batista, Bradley Cooper, Vin Diesel y Chris Pratt podían funcionar tan bien juntos en pantalla 
grande? ¿Quién? En serio, no solo la comedia fluye entre ellos sino también las emociones. Los 
guardianes de la galaxia entretienen y divierten, sencillamente es una película hecha para eso. Los 
tópicos de buenos y malos, destrucción del mundo, batallas interestelares, está todo ahí, pero con 
un toque diferente. Quizá sea la banda sonora ochentera lo que la hace aún más atractiva, quizá 
haber sabido reunir un casting con una gran química además que causa simpatía con el 
espectador desde el comienzo, quizá el presentar a los malos como buenos, a los buenos como 
malos, y a los malos como malísimos. Claro, "Guardianes de la galaxia" no es perfecta. Pero 
resulta divertidísima. Los efectos de la película son excelentes, mientras James Gunn en la silla de 
director fue un gran acierto por parte del estudio, demostrando ser bastante hábil manejando tanto 
la comedia, como la aventura además de la acción. Realmente todos se mandaron un excelente 
trabajo, no hay nada malo que objetar e incluso los miembros "animados" del equipo (Rocket y 
Groot) son quienes se terminan robando el show. La comedia y el drama fluyen de manera muy 
natural entre este grupo de "inadaptados". El tono irónico y la perenne sensación de no tomarse 
demasiado en serio a sí misma son elementos importantes para que la película funcione como una 
semi-parodia del subgénero de “superhéroes” y como un raro espécimen del “western espacial”. 
Sin duda, una obra que sale del montón y logra el simple y sencillo cometido que se ha propuesto: 
entretener. Guardianes de la Galaxia es un gran espectáculo visual y funciona mejor como 
comedia que como cinta de acción.  
 



 
 
14.- De tal padre, tal hijo – Hirokazu Koreeda 
 
En contra de lo que a primera vista se pueda pensar, “De tal padre, tal hijo” no trata (solo) sobre el 
intercambio de dos niños al nacer; en lugar de ello es una película que ansía reflexionar sobre la 
paternidad. ¿Qué significa ser padre? ¿Cuándo se comienza a ser padre? El tema del cambio de 
recién nacidos es la excusa que permite lanzar estas reflexiones y captar la atención del público. 
Además permite explorar otra de las cuestiones fundamentales del film: el significado de los lazos 
de sangre y el intercambio de recién nacidos, un tema de gran vigencia. Desde el punto de vista de 
dos matrimonios cuyos hijos fueron intercambiados hace seis años vamos viendo cómo todo esto 
afecta su existencia mientras tratan de lidiar con el problema de la mejor forma que les es posible. 
"De tal padre, tal hijo" es una buena película, no cabe ninguna duda. No es tan oscura como 
podría, pero juega bien sus cartas de buen cine 'familiar' -y sobre la familia- constituyendo un 
ejemplo de cómo los 'dramas con niño' deberían ser. Es una reflexión sobre los límites del amor, 
sobre lo que nos une y vincula en las relaciones familiares, sobre las diferentes formas de abordar 
la paternidad (desde la exigencia de conseguir una fotocopia de una mismo o bien abriendo las 
puertas de la libertad a que nos sorprendan sin prejuicios), sobre la dificultad de vernos y vivirnos 
en nuestro rol de padre y sobre los conflictos que ocasiona no saber manifestar nuestro amor y 
devoción filial. El final de esta película es emocionante, intenso, hermoso y desafía todos los 
convencionalismos y los esquemas conocidos. Ya Steven Spielberg ha decidido comprar los 
derechos de la película, una vez vista en el pasado festival de Cannes, así que pronto veremos lo 
que pueden hacer en Dreamworks con este guión. Una película altamente recomendable para 
todos los amantes del cine independiente, asiático. Un film que sólo puede venir firmado por 
alguien que conoce muy bien la materia de la que están hechas las grandes historias, y que la 
moldea a su antojo hasta crear piezas de arte de gran valor. “De tal padre, tal hijo” es una película 
que pone alerta todos nuestros sentidos y acaba aportando una paz reconfortante. Mejor verla y 
digerirla en soledad, por pudor y porque activará en cada caso un mundo de recuerdos y vivencias 
muy personales. Se sale del cine con más equipaje del que llevábamos al entrar. Una vez más, 
gracias, señor Koreeda. 
 



 
 
15.- 12 Años de esclavitud – Steve Mc Queen 

Hay muchísimas películas y series que han tratado el tema de la esclavitud desde diferentes 
puntos de vista, desde el drama más puro en la serie Raíces (TV) hasta el reciente western 
tarantiniano 'Django desencadenado', pero nadie se atrevió a realizar una producción que muestre 
de manera tan explícita y real, el horror de la esclavitud. La película de Steve Mc Queen es 
brillante en todos sus apartados. La banda sonora es perfecta, y está notablemente utilizada, de 
forma en la que no hay ningún tipo de manipulación emocional. La fotografía es magnífica, y los 
planos son preciosos, algunos auténticas fotografías, verdaderos retratos del horror, y 
especialmente impactantes los primeros planos. Por otro lado, en el apartado interpretativo la 
película no puede ser mejor. Paul Giamatti, Paul Dano, Benedith Cumberbatch, Sarah Paulson y 
Brad Pitt en pequeños papeles donde todos están fantásticos. En uno de los roles de villano más 
despreciable que uno recuerda, está un magistral Michael Fassbender, que pone los pelos de 
punta cada vez que aparece en pantalla. Como su esclava favorita se encuentra Patsy, 
interpretada por una novata llamada Lupita Nyong'o, cuya actuación es sencillamente desgarradora 
y finalmente Chiwetel Ejiofor, que realiza una interpretación inolvidable, un hombre libre que es 
privado de su libertad y es sometido a trabajar en una plantación de algodón y a recibir latigazos 
cuantas veces sea necesario. El actor te mira directamente a los ojos (parece que no hay una 
pantalla que te separa de él), y te cuenta a través de su mirada, el horror y la vergüenza de la 
esclavitud. Pocas veces el cine ofrece un diálogo tan enriquecedor como el del tercer largometraje 
de McQueen, no ya una promesa sino uno de los mejores realizadores del panorama 
cinematográfico actual. Y es que se pasa un rato duro viéndola, pero también se aprende. 

 

 

 

 

 



LAS PEORES PELÍCULAS DEL AÑO 

 

1.- Noé - Darren Aronofsky 

Estamos ante un nuevo intento por poner "de moda" los temas bíblicos tan conocidos pero siempre 
bien recibidos. Esta vez tenemos la propuesta del director Darren Aronofsky quien ha cogido una 
historia religiosa para retorcerla a su gusto e inventarse casi todo lo ocurrido en ella. La película no 
guarda siquiera una línea de atención que la haga disfrutable al espectador. Decae en todo 
momento y tras ocurrir el diluvio, lo demás es una debacle profunda. La película parece a ratos un 
intento de conciliar ciencia y filosofía con religión (¿o era al revés?), si bien, el realizador no duda 
en incurrir sin tapujos en lo puramente fantástico. Un punto aparte lo constituyen las delirantes 
licencias y anacronismos, que bien podrían haber sido sacados de algún pasaje de algún libro de 
Dan Brown. Por otro lado, todas las características atribuidas a Noé en la obra, tanto sus 
contradicciones éticas como su rebuscado animalismo y su comportamiento anacrónico desdibujan 
al personaje haciéndolo caer en el ridículo más abrupto. Los espectadores se harán un sinfín de 
preguntas cuando terminen de ver el filme: ¿de qué se alimentan los protagonistas, del aire?; ¿qué 
se supone que es aquel incienso que hace dormir a los animales durante 40 días y 40 noches?; 
¿cómo los alimentan, por vía intravenosa?; ¿cómo es posible que el villano se esconda en plan de 
polizón sin ser descubierto?; ¿cómo van a repoblar el planeta o es que al final los hijos se 
acostaran con sus propias hermanas o madres?; ¿por qué Anthony Hopkins tiene un papel tan 
intrascendente? En suma una cinta para el olvido. Definitivamente Aronofsky, este no es tu género. 
Si Cecil B. DeMille viviera. 

2.- Old Boy - Spike Lee 

El director Spike Lee ofrece una de sus películas más extrañas y desagradables. El mayor 
problema ha sido el guion, un libreto a cargo de Mark Protosevich que dista muy poco con respecto 
a la magnánima obra de Park Chan-wook, por lo que al no aportar nada nuevo, la historia se queda 
a expensas de una despiadada comparación de la que sale perdiendo. El humor negro y los 
astutos diálogos que el realizador coreano consiguió, se pierden para favorecer una explicitud que 
únicamente se centra en la violencia desmedida, la sangre a granel y la excesiva claridad de la 
trama que, incluso al final, cuenta demasiado. Todo está sobre explicado hasta niveles pueriles, 
perdiendo así la eficacia de uno de los finales más inquietantes jamás contados. Un final que ha 
sido rediseñado para un público occidental en el que se ha perdido la fe y al que no se considera 



preparado para afrontar la perturbadora ambigüedad que suponen una mirada vacía y una sonrisa 
macabra. En resumen, "Old Boy" (2013) es una flojísima puesta al día 'a la americana' del trabajo 
de Park Chan-wook. No iguala -ni por asomo- al modelo original en absolutamente ningún aspecto. 
Duele ver el talento de un director desperdiciado en una película que jamás debería haber existido. 
Porque Oldboy (2003) es una película con la suficiente categoría como para resultar de obligada 
visión para cinéfilos de todo el mundo sin necesidad de que los grandes estudios la acerquen al 
público masivo. Porque cuando una obra es perfecta, es mejor no manchar su nombre con 
homenajes fallidos o copias bastardas. Lamentablemente, cuando Hollywood piensa con la cartera, 
en lugar de valorar la magia del séptimo arte, por lo general, el espectador es el que recibe los 
daños colaterales de estos remakes. Este 'Oldboy' no es ni dulce ni amarga, es simplemente gris. 
Se da más espacio a la sangre antes que al guión. En la original se trata el tema de la venganza de 
un modo romántico, aquí es pura violencia gratuita. 

3.- Robocop (2013) - José Padilha 

En la década de los ochenta, el holandés Paul Verhoeven dirigió una película que se convirtió 
instantáneamente en un film de culto: "Robocop", una entretenidísima e interesante película de 
ciencia ficción futurista. Este año tuvimos en cartelera una nueva versión de este filme. Una cinta 
del director brasileño José Padilha quien se apropia del policía robot más famoso del cine, pero se 
concentra en reproducir los aspectos superficiales, mientras que todas las ideas que eran la 
columna vertebral de la creación de Verhoeven, son dejadas de lado. En suma estamos ante una 
cinta tremendamente predecible. No contiene ninguna sorpresa. Padilha, autor de las brutales 
"Tropa de élite" y su secuela, hacen de Robocop una película de encargo que resalta los aspectos 
menos interesantes del original (la robótica, los tiroteos) y obvia lo más interesante (la reafirmación 
de la propia identidad, la soledad, la pérdida).. Al final, mejor es salir del cine e irse a casa para 
colocar el DVD de la versión original. 

 

4.- Dos madres perfectas - Anne Fontaine 

Una historia que mezcla amor, lujuria y amistad. La película constituye el pretexto ideal para una 
película porno. Un joven se acuesta con la madre de su mejor amigo durante una noche de 
borrachera. Al descubrirlo, el otro se dirige sin miramientos a la casa de al lado y hace lo propio 
con la mamá del amigo, conformando un cuadrilátero de infinitas posibilidades que es una lástima 
que esta película australiano-francesa no llegue a explorar. El drama romántico queda descartado 
desde el momento en que los conflictos y los personajes se desechan como kleenex, 



sobrepasando la parodia en los últimos minutos del metraje. Ni siquiera el telefilme se ha atrevido a 
explotar terrenos tan irreales. La directora de Coco Chanel, Anne Fontaine, quiere ser provocativa 
y explorar la psicología femenina en edad madura, a partir de un planteamiento un tanto irreal que 
te cuesta digerir a través del intercambio de hijos para reavivar la sexualidad con cierto desenfreno, 
al que no se anima a exponer a nivel social y lo limita a las paredes de la casa en la playa.  
Lamentablemente, Fontaine, divaga entre los deseos, banas reflexiones y circunstancias que rayan 
la obviedad. Pero ¿Qué se puede esperar cuando todo congenia con la perfección? Madres 
buenazas e hijos metrosexuales... ya desde ahí vemos lo banal del asunto. ¿Por qué no plantear 
personas reales y no modelos para sesiones fotográficas? 

5.- Lucy – Luc Besson 

Sin duda Luc Besson es un director muy peculiar no carente de talento, sin embargo tiene una 
imaginación desbordante que hace que algunas de sus películas desvaríen un poco. En "Lucy" 
lleva sus pasiones hasta el límite, con el resultado esperable. El guión, pleno de incoherencias, 
parte de una premisa tan absurda que ni el más bienintencionado seguidor podría aceptarla. Una 
trama que se disimula bajo la magia de los efectos especiales, hasta que llega un punto que ya ni 
las imágenes espectaculares logran ocultar que debajo solo hay vacío y un mal guión. Los 
personajes no llegan ni a ser planos: son directamente unidimensionales; al acabar la película no 
se puede decir nada sobre la personalidad de los personajes de Scarlett Johansson o Morgan 
Freeman, porque solo han hecho una cosa durante toda la película (Freeman ni eso: se limita a 
contar a viva voz lo que el director pretende que sepamos). En suma, 'Lucy' es una película donde 
está todo, y donde no hay nada. Es una lluvia de ideas, que abraza la irregularidad y la convierte 
en su arma principal, captando influencias de aquí y allá para construir una trama solamente para 
el entretenimiento.  

6.- 47 Ronin - Carl Erik Rinsch 

Una película que tenía todos los ingredientes para captar la atención de los cinéfilos, una 
ambientación en el Japón feudal, Samuráis, luchas con espadas japonesas, criaturas fantásticas y 
el regreso de Keanu Reeves, después de mucho tiempo, al cine. Lamentablemente los resultados 
no son los deseados. Poco desarrollo en varios de los personajes cruciales. Los efectos especiales 
no pasan de regulares para abajo. Un guión plano con diálogos absurdos. Keanu Reeves no 
cambia de expresión durante las dos horas que dura la película. Ni siquiera la leyenda, aderezada 
con magia y fantasía, cobra sentido o llega a despertar interés. Aunque el director Carl Erik Rinsch, 
es un creativo publicista muy valorado en Hollywood, no logra transmitir la energía, emoción 
suficiente o una dosis de empatía del espectador con lo que se cuenta en la pantalla. Todo es 
superficial y soso, empezando por su protagonista y acabando por su flojo oponente. 47 Ronin 
tiene más intención que convicción. 



 

7.- Machete Kills - Robert Rodríguez 

Una cinta tan dislocada como disparatada en donde vemos unos extraños cameos de famosos 
haciendo papeles que interesa más por su participación que por el personaje que interpretan. 
Hablar de la trama de esta cinta es prácticamente innecesario porque lo que impera es la 
acumulación de gags -visuales- de una pretendida hilaridad discutida. "Machete Kills" cumple lo 
que promete: es floja, tiene algún momento de genuina diversión, y nada más. El film goza de un 
reparto bien pagado y de conocidos actores que al final resultaron ser un fiasco porque sus 
interpretaciones fueron forzadas y carentes de credibilidad. Rodríguez asume las virtudes y las 
debilidades de su personaje "Machete" interpretado por el irascible Danny Trejo  y nos trae la 
secuela de su anti-héroe, que lo que le falta de carisma lo tiene de bruto. Estamos ante un tipo de 
cine muy libre para un determinado público. ¿Entretenida? mucho. ¿Superior a la primera? 
rotundamente no. El guión tiene dificultad para construir ideas frescas. Carece de originalidad e 
ingenio. En suma, estamos ante una cinta muy menor, en sarcasmo, violencia y adrenalina a la 
primera versión. No hay un equilibrio apreciable entre lo bizarro y lo complaciente. 

8.- El engaño - Karen Moncrieff 

Película muy obvia en su contenido, de escasa trascendencia y de ejecución muy rápida en los 
hechos narrados, agilidad que impide saborear o percibir algo de intriga o misterio dentro de su 
contenido que impide llamar la atención producto de un guión demasiado ligero y superficial. Una 
protagonista cuyas actuaciones personales son de manual de libro, un juicio previsible y poco 
motivante, una acusada con poco atractivo y de nula perversidad, un investigador que sólo luce por 
su nombre y una trama poco intensa, nada apasionante que no brilla ni cautiva lo que debería. Sin 
duda, cualquier episodio de Perry Mason provoca mayor interés.  

9.-Hercules: La leyenda comienza - Renny Harlin 

Despedazar una película como Hércules: el origen de la leyenda no tiene mucho sentido, pero no 
queda otra. Desde el tráiler ya se vislumbra lo que ofrece una película de este tipo. Heredera de 
300, sin ningún pudor, y tomando elementos y escenas de Espartaco y Gladiator. Un film con 
múltiples fallas de todo tipo y calidad: hay errores graves que lo separa del mito, errores por 
anacronismos (por ejemplo el empleo de catapultas y hierro en tiempos pre-clásicos), y otros no 
menores que terminan haciendo de este film una verdadera obra de mal gusto. Si bien el film se 



centra en la acción, ésta ha sido mal construida y por lo tanto resulta inverosímil. Cinta para el 
olvido. 

 

10.- Diana - Oliver Hirschbiegel 

Fallido biopic acerca de uno de los episodios más desconocidos de la vida de la princesa Diana: su 
relación con un cirujano paquistaní antes de conocer a Dodi Al Fayed. Una empalagosa película en 
la que se narra esta relación y no la del Príncipe Carlos que fue la que forjó el mito que hoy todos 
conocemos. A partir de esa base, el film se inventa una historia de amor llena de un romance 
blando y sentimental, con alegrías y penas, que debe superar mil y una trabas. La construcción de 
los personajes es errática y ridícula. Lamentablemente, los conflictos internos de la figura de Diana 
tan solo se observan levemente. Los actores pasan sin pena ni gloria, embarcados en una nave 
que va a la deriva desde el primer minuto de iniciada la cinta. La trama no convence del todo por lo 
que termina siendo nula, han tomado la parte más sensacionalista en la vida del personaje y en 
base a ello, han desarrollado todo el guión, quedando desde el inicio la película totalmente coja. 
Enfocar toda la trama en lo referente a lo sentimental hace que la historia carezca de la fuerza 
necesaria, quedando en un segundo lugar lo que hizo "grande" a su protagonista. Por todo esto el 
guión de la cinta hace desmerecer todo lo que en ella ocurre, volviéndose una película en cierto 
modo, lenta, un tanto aburrida, inexpresiva y sin sacar partido a un personaje cuya vida es digna 
de contar. Una película mala en todos los sentidos, qué aburrimiento, qué rollazo. Naomi ¿por qué 
no te has negado a participar en este disparate? 

11.- Transcendence: Identidad virtual - Wally Pfister 

Otra de las cintas para el olvido. El guion peca de lo que suelen pecar este tipo de guiones: intentar 
que con un par de genialidades se pasen por alto muchas incongruencias. Además, le falta alma al 
libreto. No puede ser que haya un gran historia de amor en la que el espectador no se emocione lo 
más mínimo. Para colmo el personaje principal está escrito sin ganas, caracterizado sin ganas, y 
por lo tanto, interpretado sin ganas. 

12.- Las Tortugas Ninja (2014) - Jonathan Liebesman 

Un regreso muy regular tuvieron estas simpáticas tortugas. Parece mentira que nadie posea la 
imaginación o frescura suficiente como para que el espectador no tenga que volver a contemplar la 
típica amenaza de “bomba contrarreloj” colocada sobre el edificio más alto de ciudades como 



Nueva York (“Avengers“) o Chicago (“Transformers 3“). Una película concebida para el consumo 
fugaz, pero que difícilmente agradara a los seguidores de ese tipo de cine, por no tomarse en serio 
su intención, ni a su público potencial, ni su punto de partida, ni nada de lo que en ella ocurre. Un 
despropósito mayúsculo que, para hacer más sangre, consiguió auparse a lo más alto de la taquilla 
estadounidense, en la enésima demostración de que el éxito, nunca ha sido sinónimo de calidad. 

 

13.- Rec 4: El fin - Jaume Balagueró 

Todavía entusiasmados por la primera parte de esta saga, muchos le daban el beneficio de la duda 
a esta historia luego de su deplorable tercera parte. Lástima que nuevamente esta trama causó 
más desazón que entusiasmo. Rec 4 supone el regreso de Jaume Balagueró a la franquicia tras 
recaer la tercera parte en Paco Plaza y cuya entrega fue negativa. Esta nueva entrega resulta 
irregular por haber olvidado lo que hizo grande a la primera entrega y han facturado una especie 
de blockbuster infame que no se sostiene por ninguna parte y que en el microcosmos del cine de 
zombis ni siquiera se destaca más allá de una factura técnica solvente. En definitiva, la brillante 
idea de la primera parte la han estirado tanto que han acabado quemándola e incluso se permiten 
el lujo de dejar abierta la posibilidad de una quinta parte con que atraer a los fans. Lástima que la 
originalidad y el buen gusto quedaran de lado. 

14.- Anabella - John R. Leonetti 

Esta cinta es un spin off de El Conjuro, y narra el origen de esta diabólica muñeca, y que por 
momentos intenta aterrarnos con los mismos trucos que su predecesora, e incluso tiene una clara 
influencia de la también aterradora Insidiuos (Parte 1 y 2), pero no logra su objetivo. El guión 
plantea los mismos clichés de otros films del género. Lamentablemente, la muñeca no consigue 
trasmitir tanto como lo hacía en la película de James Wan rodeándola por un ambiente poco 
contundente (salvo en muy pocas ocasiones…) y que acude demasiadas veces a recursos que ya 
hemos visto y oído demasiadas veces como por ejemplo sorprender al espectador con los 
continuos sobresaltos en el sonido, esto es algo que cuando se utiliza más de 5 o 6 veces en una 
misma película pierde todo su sentido, tampoco ayuda que muchos de sus mejores momentos ya 
se vieran en el tráiler y no causen el efecto deseado. La película es lenta y a veces da la sensación 
de que cuesta rellenar los 90 minutos que dura y algunos secundarios están poco desarrollados. 
No esperaba mucho más de este producto realizado con prisas y sin ninguna clase de talento. 
Mientras tanto esperaremos el regreso del matrimonio Warren. 

 



15.- Los indestructibles 3 - Patrick Hughes 

Tras una primera entrega que sorprendió por su frescura, pese a basarse en el cine de acción de 
los ochenta, y una digna secuela, esta tercera parte se deja llevar demasiado y corre peligro de 
llevar a la franquicia a un camino sin salida. El del aburrimiento. En realidad, la gracia de la película 
es ver a héroes de acción de los 80-90 "recuperados" treinta años después. Así que, darle casi un 
tercio de la película a los nuevos y jóvenes componentes es un desperdicio. Lo malo de esta 
tercera parte es que el elemento sorpresa está ausente totalmente. Carece del momento épico 
necesario para el romanticismo, la acción y el buen sentido del humor. Todo resulta fingido y 
cotidiano. Esta tercera entrega es terriblemente mala, la peor de todas sin duda.   

LAS MEJORES PELÍCULAS PERUANAS 

Este año 17 películas nacionales se estrenaron en nuestras salas. A diferencia del año pasado, no 
hubo un "boom de taquilla" como sucedió con "Asu mare" aunque su ingreso apoteósico permitió 
que este 2014 cintas como "A los 40" llevara 1’800,000 espectadores. La siguen Secreto Matusita, 
con 500 mil, y Viejos amigos, con 470 mil. Incluso hay cintas peruanas con un buen promedio 
como La cara del diablo (250 mil), El vientre (215 mil), F-27 (142 mil en la lista, sólo en la primera 
semana de exhibición), Perro guardián (140 mil), Loco cielo de abril (136 mil) y Jappy Ending (128 
mil), entre las que han superado los 100 mil espectadores. 

Sin duda, con todas sus imperfecciones e incluso aún por debajo del volumen de producción que 
se realiza en otros países vecinos como Argentina o Chile, por citar dos ejemplos, el cine nacional 
continúa caminando y los próximos estrenos para el 2015 va en aumento. 

A continuación te presentamos las que, a nuestro criterio, fueron las mejores películas peruanas, 
por orden de mérito: 

 

El elefante desaparecido - Javier Fuentes-León 

Suspenso, paranoia, miedo, desconcierto y misterio son los ingredientes de una mezcla de 
sensaciones, que nos transmite el nuevo film de Javier Fuentes-León, una historia poco 
convencional donde lo que más resalta es el atractivo visual y la apariencia de ser un thriller 



psicológico bien llevado. Edo Celeste, es un exitoso escritor de novelas policiales, quien empieza a 
recibir indicios de que su novia, desaparecida en el terremoto de Pisco del 2007, podría estar viva. 
Recibe un sobre con fotos que serán el inicio de un laberinto con muchas claves que deberá 
descifrar. El elefante desaparecido es una gran película peruana que encumbra a Javier Fuentes-
León como un autor al que hay que seguirle la pista en sus futuros proyectos. 

El mudo – Daniel y Diego Vega 

Segundo filme de los hermanos Daniel y Diego Vega, quienes sorprendieron con su opera prima, 
Octubre. Ahora, nos presenta la historia de un funcionario de la justicia peruana conocido por 
incorruptible donde su vida cotidiana parece mostrarlo como marido y padre perfecto. La película 
trabaja muy bien dentro de su narrativa mostrando una intriga extraña, curiosa porque se centra en 
el desarrollo de los conflictos del personaje, indagando en su vida familiar (su mujer y su hija) 
desarrollado por etapas, desde momentos muy realistas hasta llegar a la extravagancia del relato. 
Los  Vega, nos muestran esas etapas por las que pasa ese perdedor que no encuentra una 
solución posible. Su actitud y su agresividad lo transforman en un personaje entre incómodo y 
detestable. “El Mudo” sale adelante gracias a un guión que atrapa, un relato que muestra esa 
corrupción política legal tantas veces criticado pero pocas veces mostrado. Es por ello que  la 
historia fluye con naturalidad. En este filme no hay misterio, ni curiosidad,  se trabaja la intriga de 
una forma extraña, fría, distante. Sin duda “El Mudo” es una agradable propuesta de los hermanos 
Vega y augura un gran futuro para estos jóvenes directores que confirman su talento en cada filme. 

 

Perro guardián – Bacha Caravedo y Chinón Higashiona 

Una ópera prima atractiva, que consigue crear un ambiente inquietante gracias a ese elemento 
perturbador, oscuro e inquietante que se percibe en muchas partes de la historia. Dos aspectos 
rescatables de la película son sus innegables virtudes técnicas con una impecable fotografía que 
contribuye a retratar el deterioro psicológico del protagonista. A pesar que la cinta tiene muchos 
vacíos e imperfecciones dentro de su guión, es una película comercial que se deja ver. Una 
correcta película nacional que entretiene, gracias a efectivos momentos de tensión e intriga. 

 



Gloria del Pacífico - Juan Carlos Oganes 

Una película que esgrime la exaltación patriótica en buen nivel. La película muestra la soledad de 
nuestros héroes en vida; en contraste con su entrega y heroísmo al morir. Muy bien lograda, por 
ejemplo, la escena de la “jura de los héroes” y el sacrificio del  coronel Justo Arias y Aragüés. La 
cinta se limita a relatar esa época trágica para el Perú y no exagera los horrores de la guerra, como 
realmente se vivió. Se le ha dicho de todo a esta cinta pero es innegable que estamos ante la 
primera película bélica dentro del cine nacional y apreciada por el público por el relato histórico que 
brinda, contar la historia de uno de los eventos más representativos que definieron el desenlace de 
la Guerra del Pacífico y la historia del Perú. 

MEJORES ACTORES EN PELÍCULAS PERUANAS 

 

Dos actores nacionales resultan los más destacados este 2014. Primero, Fernando Bacilio, notable 
como Constantino Zegarra en "El mudo". Un hombre casado con una hija adolescente a la que 
quiere “cuidar” de su pretendiente. Su vida parece ser tan ordenada y solemne como su 
personalidad. Serio, seco y no muy amable. Acaso la única curiosidad de su vida cotidiana sea la 
costumbre casi rutinaria de ducharse junto a su esposa, algo que parece ser un ritual más cansino 
que sexualmente consensuado. Por otro lado, Lucho Cáceres, por segundo año consecutivo, 
destaca en este rubro. Ahora lo vemos como Rafael Pineda, aquel villano rudo pero al mismo 
tiempo enigmático, en “El elefante desaparecido”. Dos actuaciones dignas de elogio. 

MEJORES ACTRICES EN PELÍCULAS PERUANAS 

 



Tatiana Astengo y la actriz colombiana Angie Cepeda son las más destacadas del 2014 por su 
participación en “El elefante desaparecido”. Ambas lucen muy convincentes en sus respectivos 
roles. Por otro lado, también debemos destacar a Vanessa Saba, por su solvente caracterización 
en  “El vientre”. 

MEJOR DIRECTOR PERUANO 

 

Sin duda, Javier Fuentes-León es el director del año por su gran trabajo en “El elefante 
desaparecido”, una cinta de misterio muy bien lograda cuya fuerza narrativa detrás de la película 
está en descubrir la naturaleza del rompecabezas. Se trata de una cinta que evita caer en clichés, 
que jamás subestima a su público (es más, todo lo contrario) gracias a un guión inteligente y una 
historia muy bien construida. Fuentes-León crece en cada película que presenta. Su última 
propuesta es mucho más que satisfactoria. 

LOS MEJORES MOMENTOS FILMICOS DEL AÑO 

 

1.- Ida – Pavel Pawlikowski 

Polonia, 1960. Anna, es una joven novicia que está a punto de hacerse monja, sin embargo 
descubre un oscuro secreto de familia que data de la terrible época de la ocupación nazi. “Ida” es 
una historia de descubrimiento personal y espiritual, encarnado en cuerpo y alma por la 
sorprendente debutante Agata Trzebuchowska (Ida) y la impecable actriz Agata Kulesza (Wanda). 
Por ello, la escena en la que Wanda se quita la vida arrojándose por la ventana, y la inmediata 



posterior presencia de Ida en ese mismo lugar, intentando encarnarse en su tía, escuchando las 
mismas melodías, enredándose en las cortinas y bebiendo de su alcohol, es de una contundencia 
conmovedora. Incluso, la escena final, en la que la cámara acompaña los pasos frenéticos de una 
Ida que va corriendo a refugiarse a su prisión, es estremecedora.  
 

 
 
2.- Perdida – David Fincher 

El día de su quinto aniversario de boda, Nick Dunne (Ben Affleck) informa que su esposa Amy 
(Rosamund Pike) ha desaparecido misteriosamente. Pero pronto la presión policial y mediática 
hace que el retrato de felicidad doméstica que ofrece Nick empiece a tambalearse. Además, su 
extraña conducta lo convierte en sospechoso, y todo el mundo comienza a preguntase si Nick mató 
a su esposa. Una cinta que juega con los tiempos combinando suspenso, intriga, sexo y desborde 
en cualquier momento de la trama y lo hace con ingenio y talento. Lo más destacado, aparte de las 
actuaciones, son las secuencias de sangre y los flashbacks, extraordinarias.  Uno de los grandes 
momentos de la cinta ocurre cuando Amy replantea su estrategia y se deja seducir por su ex 
amante, realizando un acto amatorio que termina en jadeos y sangre. Extraordinario momento 
donde aflora el talento criminal de una mujer capaz de todo para conseguir sus objetivos. 
 

 
 
 



3.- 12 Años de esclavitud – Steve Mc Queen 

Edwin Epps (Michael Fassbender), es un plantador cruel, que cree que el derecho de abusar de los 
esclavos está autorizado por la Biblia. A esa plantación es enviado Solomon Northup  (Chiwetel 
Ejiofor). Allí conoce a una esclava joven llamada Patsey (Lupita Nyong'o), a quien elogia 
continuamente e incluso la viola repetidamente. La esposa de Epps (Sarah Paulson) se siente 
extremadamente celosa de la atención que Epps prodiga a Patsey, y la castiga y humilla 
continuamente. El triángulo entre estos tres personajes es lo mejor de la trama. Incluso, el 
momento del salvaje azote a Patsey desgarra al espectador quien siente suyo ese dolor y violencia 
producto de las grandes actuaciones del reparto.  
 

 
 

LAS MEJORES ACTRICES DEL AÑO 

 

Cate Blanchett es, de lejos, la mejor actriz del 2014 por su gran actuación en "Blue Jasmine", un 
personaje que fascina por su belleza, indigna con sus desplantes y conmueve al estrellarse contra 
la realidad. Le sigue Juliette Binoche por su gran caracterización en "Camille Claudel 1915" en la 
que brinda el papel de su vida.  



La película se desmoronaría si no fuera por ella. Impresionante interpretación que deja sin 
respiración con una bipolaridad tan natural y unos silencios con esa mirada lastimera que 
sorprende a muchos. También destaca Rosamund Pike por su atractivo rol de una mujer tan 
salvajemente bella como despiadadamente psicópata en “Perdida”. 

LOS MEJORES ACTORES DEL AÑO 

 

Leonardo DiCaprio nuevamente nos entrega una solvente actuación en “El Lobo de Wall Street”. 
Su personificación de Jordan Belfort.es sencillamente brutal. Aplausos de pie para este gran actor. 
También es digna de elogio, la actuación de Michael Fassbender en "12 años de esclavitud". Su rol 
como Edwin Epps, un plantador cruel, que cree que el derecho de abusar de los esclavos está 
autorizado por la Biblia, es simplemente monumental. Cierran la lista, Matthew McConaughey y 
Jared Leto, impecables en "El club de los desahuciados". 

MENCIONES HONROSAS 

 

Philomena - Stephen Frears 

Un argumento que en principio podría parecer completamente deprimente, queda agradablemente 
amenizado por tres factores que hacen de este largometraje un entrañable cuento de noventa 
minutos: el director británico, Stephen Frears, un experto narrador de historias que sabe cómo 
tratar temas espinosos sin que el resultado se convierta en un empalagoso melodrama; el actor 
principal, Steve Coogan, un grande del humor que pondrá una sonrisa en nuestra cara en los 
momentos más incómodos y, por supuesto, Judi Dench, en el papel de Philomena, una 



interpretación que es todo ternura y empatía, llegando a conseguir, desde sus primeras escenas, 
que el espectador se preocupe tanto por ella que se olvidará de todo lo que pase a su alrededor. 
"Philomena" es una de esas películas hechas con cariño y buen gusto. Un guión agudo y complejo 
por la diversidad de géneros, acompañado de una buena dirección y una fotografía excelente. Sin 
ser memorable,”Philomena” tiene encanto, resulta muy agradable de ver y hasta, por momentos, 
uno agradece que no te manipulen emocionalmente. Muy interesante la imagen que se muestra de 
una iglesia y una religión rancia, manipuladora y sin escrúpulos que nos ha presionado y exprimido 
a su antojo durante gran parte de nuestra historia. Esperemos que la humanidad continúe 
avanzando para dejarla de una vez de lado. 

 

Escándalo americano - David O. Russell 

American Hustle (título original) constituye un juego ágil con impecables interpretaciones. El 
engaño y la mentira, son el motor de la historia. Un guión que está inteligentemente bien 
construido, y sustentado por un gran reparto, que a diferencia de otras ocasiones, si funciona. En 
ese sentido, es destacable la labor del director para dirigir a los actores, sacando el máximo 
provecho a cada uno de ellos. Christian Bale realiza una muy buena actuación, esta vez 
irreconocible en apariencia física, sobre todo por esa gran panza, y la calvicie que disimula con un 
peluquín bastante descuidado. Amy Adams y Jennifer Lawrence dan vida a un duelo interpretativo 
impecable. Adams sobresale en la primera mitad de la película y Lawrence hace lo mismo en la 
última hora, logrando que ambos personajes, en general, tengan un peso y una presencia vital en 
la trama. Gran desempeño también de Bradley Cooper, que una vez más realiza una buena 
actuación, confirmando que lo de “Juegos del destino” no fue casualidad. Y por último, Robert de 
Niro, al cual es un placer siempre verlo, sobre todo en el tipo de papel que lo inmortalizó como 
actor. David O. Russell se consolida cada día más como un director de respeto.  Su capacidad 
para construir historias realistas y con buenos diálogos es su sello distintivo. El mensaje de fondo 
de la película, es básicamente una crítica a las apariencias, la falsedad en las personas y en la 
sociedad. La mentira del sueño americano y la infelicidad que los individuos sienten respecto a las 
oportunidades y posibilidades que la vida entrega. A eso hay que agregar, la corrupción política, 
que se oculta y funciona detrás de fachadas construidas y avaladas por la ciudadanía, que elige a 
sus autoridades, que poco o nada practican los valores de transparencia y la honestidad que 



requieren sus actos. La mentira, también presente en las relaciones de pareja, con amantes 
legitimados por la propia relación. Matrimonios destruidos, pero maquillados con lujos, elegantes 
vestidos, fiestas y excesos que, en este caso, los personajes usan para ocultar su realidad. La 
película destruye, una vez más, el sueño americano, y lo define sin tapujos, como la gran estafa 
americana. 

 

El club de los desahuciados - Jean-Marc Vallée 

Matthew McConaughey y Jared Leto son los actores de este excelente film. Ambos han logrado lo 
que pocos actores consiguen y es mostrar su propia metamorfosis. Y no solo debemos referirnos a 
la conversión física, sino a como han estudiado a sus personajes y han sacado lo mejor de sí 
mismos para alcanzar ese nivel altísimo de profesionalismo actoral. Además, abordar las temáticas 
de las drogas, la promiscuidad heterosexual, la homosexualidad, el SIDA y el dinero de por medio, 
unos "Robín Hood" que luchan por obtener medicación y ayuda para otros pacientes que realmente 
morían en mayor porcentaje que hoy en día por culpa de la demagogia del sistema de toda una 
sociedad, es sin duda apoteósico. Ellos junto a Jean-Marc Vallée, un director muy respetuoso con 
la realidad, se encargan de dar brío a este biopic. La cinta le debe mucho a la grandísima 
interpretación de McConaughey: de él emana el drama, surgen las risas y nacen todos los 
conflictos de la película. El ex adicto a las comedias románticas ofrece un trabajo portentoso, tan 
exagerado y excéntrico como dictan los cánones académicos, y con una transformación física de 
vértigo. Una historia real llevada al cine para atraer a todo tipo de público, contada de manera 
amena y escrita para verla con una sonrisa en la boca, pese al atroz tema que trata. Es una 
película que no brilla por su historia, sino por sus dos actores. En resumen: una excelente película, 
entretenida y con dos interpretaciones para la historia del cine. 



 

Capitán América y el soldado del invierno - Anthony Russo y Joe Russo. 

Sin duda, esta película constituye un nuevo eslabón hacia "Los vengadores 2", pero al mismo 
tiempo es un más que digno entretenimiento, con una trama agradable y sensata, que busca poner 
el acento en unos personajes que intentan dar lo mejor de sí mismo. El único pero, es que se ha 
perdido el espíritu de la primera parte, construir un personaje con más profundidad. Se nos insinúa 
que el Capitán América se está adaptando a los nuevos tiempos que le ha tocado vivir, y hay un 
esfuerzo al principio, pero es sólo eso, un esfuerzo, porque luego se ve al Capitán América tan 
adaptado a los nuevos tiempos que por momentos echas de menos algún detalle de humor o 
ingenio en su personaje, incluso parece demasiado plano. A pesar de ello, sin duda, la mejor 
película individual de Marvel, nada es lo que parece, y no deja nada al azar, brillante a momentos, 
tranquila en otros, saca al Capitán de los cómics y lo lleva al mundo de las dudas, de lo que es 
correcto y lo que no. Plasma su lejano pasado donde las cosas eran más sencillas, y lo lleva a un 
presente lleno de dudas y de problemas. Sabe mezclar mucho mejor que su predecesora los 
momentos de acción/tensión, con momentos de calma. Un film basado en el entretenimiento, pero 
que deja trazos de querer ser algo más. Dentro de su género seguramente será recordada con 
cariño y como una referencia a seguir. La película por lo demás está plagada de "easter eggs" y 
referencias a los Vengadores y a futuros personajes de la saga (Mercurio y la Bruja Escarlata), que 
debería culminar en "Los Vengadores 2. La era de Ultron". Observar los combates del Capitán con 
el Soldado de Invierno resulta magnífico, y para quien conoce la historia, son leyenda viva de la 
historia de comic mundial. Esos ojos cuando atrapa el escudo, su impactante imagen en el 
segundo encuentro con el Capitán... es sencillamente brillante. Como siempre en las películas de 
la Marvel, compensa quedarse en los títulos de crédito. Eso sí, no deja nada al azar y la trama te 
mantiene en vilo de principio a fin. No es lo que parece y es mucho más profunda de lo que se 
pudiera pensar. Posdata. Ya lo saben pero lo repetiré igual: quédense hasta el término de los 
créditos, es alucinante lo que se viene. 

 



X-Men: Días del futuro pasado - Bryan Singer 

Bryan Singer regresó a la silla de director para apuntalar la franquicia de los hombres mutantes, 
luego que en la entrega anterior, dirigida por Matthew Vaughn, había escrito la historia y fue uno de 
los productores del film. En esta ocasión estamos en un futuro no muy lejano y bastante 
devastado, tanto los mutantes como los humanos están siendo exterminados por los Centinelas, 
una especie de robot desarrollados para eliminar a todo mutante sobre la tierra. Para evitar el 
genocidio, Magneto y el Profesor X deciden que la mejor opción es enviar a Wolverine al pasado, 
al año 1973, donde deberá convencer a los jóvenes Eric y Charles, uno encarcelado en el 
Pentágono y el otro adicto a una sustancia que le permite caminar pero le mengua sus poderes, a 
evitar que Mystique asesine a Bolivar Trask, quién es el que ha diseñado a los Centinelas. La 
ambientación en los años 70s es totalmente plausible, no sólo los decorados o los vestuarios, sino 
el manejo de la imagen o los cambios de formato a lo que hay que agregar el buen uso de las 
referencias históricas que dotan de completa verosimilitud lo que estamos viendo en pantalla. 
Desde las referencias al asesinato de Kennedy hasta la trama principal involucrando a Nixon y a su 
política. La película no descuida su acción ni su disfrute, pero aprovecha esas fuentes para dotarla 
de inteligencia y de sensatez. Como hiciera "Primera generación" con el espionaje y sus guerras 
mundiales, aquí "Días del futuro pasado" se la juega al completo. Además potencia la moralidad de 
sus personajes y lo hace sin parecer sombría o pedante en exceso. Hacía tiempo que un 
blockbuster de superhéroes no era tan satisfactorio y tan sobresaliente tanto a nivel de 
entretenimiento como a nivel de planificación y ejecución. “X-Men: Días del futuro pasado” es 
bastante divertida, con actuaciones muy por encima del promedio habitual y realizada con bastante 
amor por el género. Esto se nota y se agradece. Un disfrute total. Y no se vayan hasta que 
finalicen los créditos. 

CIRCUITO CULTURAL 

 

El circuito cultural siempre es bienvenido porque posibilita acceder a cintas que, por obvias 
razones, no hay posibilidad de verlo en el circuito comercial. Estos son los títulos que merece la 
pena destacar: 



 

P’tit Quinquin (Bruno Dumont) 

Jauja (Lisandro Alonso) 

Cold in July (Jim Mickle) 

Atlántida (Inés Barrionuevo) 

Fantasmas de la ruta (José Celestino Campusano) 

 

Finalmente como cada año hacemos llegar nuestro agradecimiento a las distintas distribuidoras por 
su valiosa colaboración a lo largo de este año 2011. Mis especiales agradecimientos a todos, pero 
en forma especial a UIP, Cineplex, Delta Films, Star Films, Venus Films y Andes Films por 
mantenernos siempre informado sobre los estrenos de sus respectivas casas distribuidoras. 

 



Textos y edición: Richard Manrique. 

Diseño y estilo: Karen Martínez. 

Envío de los lanzamientos en Blu-ray Disc desde Miami: Silvana Maldonado. 

Agradecimiento especial a todos aquellos que por su invalorable empeño lograron que este 
espacio siga un año más como fuente de consulta. Así como a Gustavo Gutiérrez quien como cada 
año colabora eficientemente con todos nosotros. Como siempre, hasta el próximo 2014 con otro 
recuento anual de nuestro querido mundo cinematográfico. 

 

 

 
 

 

 

 

 


