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INTRODUCCION

Wong Kar-wai se ha convertido por méritos propios en uno de los cineastas
orientales méas alabados en occidente. Su singular estética ha provocado que sea un
autor facilmente reconocible con apenas unos cuantos fotogramas, algo que ha
cautivado a una parte importante del publico. Pero, realmente ;qué hay detras de todo

esto?

El cineasta confiere a sus escenas una profunda poética que ahonda en el
sufrimiento melancolico del ser humano, y eso lo expresa a través de diferentes
elementos estéticos, esperando que el espectador, por medio de la contemplacion,
vislumbre todo lo que Wong se ha molestado en ocultar.

JUSTIFICACION DEL TEMA

El tema abordado es un intento de desentrafiar el cine de Wong Kar-wai, que tanta
controversia y alabanzas ha alcanzado en las ultimas décadas. Una obra que representa
lo mejor del cine contemplativo asiatico, y una de las apuestas personales mas geniales
a nivel global. La BBC (2016) coloco la pelicula Deseando Amar en el puesto numero
dos de su lista de “Mejores peliculas del Siglo XXI” y el Canal TCM (2008) le dio el
honor de figurar en su serie documental Los 10 Magnificos en torno a los mejores
directores actuales, por lo que nos habla sobre la repercusion que su cine ha tenido a
nivel global. Pese a esto, es un autor que mas alla de los circulos cinéfilos no se conoce,

siendo un autor totalmente desconocido para el publico medio.

Considerando todo esto, y entendiendo el poco calado que los autores orientales —
sean de las artes que sean— tienen en el mundo occidental, decidimos enfrentarnos a un
Trabajo de Fin de Grado que pusiera de manifiesto los elementos clave de uno de los

cineastas mas importantes de este panorama.

Los hallazgos obtenidos intentan mostrar una sintesis que desvele aquellos
elementos que han hecho Unica a la obra del cineasta. Para ello se ha recurrido a la

ejemplificacion del contenido a traves de todos sus largometrajes.



OBJETIVOS

El objetivo primordial es el de indagar en los secretos de una obra tremendamente
compleja, con un estilo personal realmente marcado, y con muchos elementos que no
son visibles sin un estudio analitico. Esto nos permitird entender mejor su obra,
Ilevandonos, por otro lado, a comprender de una mejor forma el caracter de cierto cine

oriental.

La idea es descubrir las bases estéticas en las que se apoya la genialidad de un
cineasta que se ha convertido en un icono para la ciudad de Hong Kong, y que, pese a
las dificultades, ha trascendido el mercado oriental para asentarse entre el publico
cinéfilo de occidente.

PLAN DE TRABAJO

El trabajado ha consistido, en primer lugar, en establecer el objeto de estudio. Una
vez acordado con el tutor, elaboramos un indice de trabajo que sirviese como guia.
Luego buscamos todas las fuentes bibliograficas a nuestro alcance, tanto en los recursos
digitales y analdgicos disponibles en la Universidad de La Laguna, como en espacios no
pertenecientes a esta institucion. Posteriormente pasamos a la lectura y asimilacion de
las fuentes consultadas. Este parte fue de suma importancia ya que nos ayudd a conocer
las claves del cine de Wong Kar-wai y nos permitid confirmar que el guion que

habiamos trazado era perfectamente realizable.

Al tratarse de un proyecto sobre Cine, debimos consultar material audiovisual, ya
sean documentales o peliculas. En el visionado de estas fuentes, procedimos resefiando

cada una de las secuencias en funcion del guion establecido.

Finalmente comenzamos con la redaccion del trabajo, donde, con las ideas base de
partida, desarrollamos una sintesis de lo obtenido tanto de las fuentes escritas como las
audiovisuales en las que habiamos trabajado previamente, estudiando los elementos
predominantes de su obra, y eligiendo finalmente tres de ellos. Para hacer mas completo
el analisis recurrimos a la comparacion del cineasta chino con otros artistas, asi como

con géneros y movimientos de remarcado caracter occidental.



LA POETICA DEL CINE DE WONG KAR-WAI

El cine de Wong Kar-wai presenta una poética que es muy similar en casi todas sus
peliculas, aunque por supuesto, con unas variaciones muy interesantes, asi como
diversos temas o0 ambientaciones. Pero en general su cine suele tratar, de una manera u
otra, la temética romantica, haciendo aproximaciones de todo tipo. Sus personajes se
caracterizan por tener sobre sus hombros una fuerte carga melancélica, propiciada
siempre por la pérdida de un ser querido. Por la perdida, en otras palabras, de un amor.
Y que acaban por convertirlos en personajes solitarios y desamparados. Su cine se
define asi por una buena parte de los criticos: “cronista lirico, pero no sentimental, del

desamor y de la soledad en el marasmo de la sociedad urbana contemporanea”

(Heredero, 2018: 13).

Tal vez sea por la distancia o por lo enigméatico de su cine, pero lo cierto es que
analizar su filmografia supone un reto. Donde algunos ven una trilogia —Days of Being
Wild (1990) Deseando Amar (2000) y 2046 (2004)—, otros ven simplemente tres
peliculas completamente individuales. En cambio otros expertos en su cine creen que su
nueva produccion, Blossoms (esperada para 2020), va a rematar dicha trilogia —de la que
quitan Days of Being Wild de la ecuacion (Arantzazu, 2019)-. Sin embargo, en extensa
mayoria, se ha impuesto la nocién de que todas ellas forman un todo, asi lo deja ver, por

ejemplo, Heredero (2018) en su monografia sobre el cineasta.

Entre esas confusiones, aparte de la ya citada, existe también la de creer que Fallen
Angels (1995) es una secuela de Chungking Express (1994) algo que a priori podria ser
incongruente con ambas historias, pero que se le ha buscado el sentido en relacion al
reparto y la ambientacion, asi como otros detalles que parecen sefialar una coherencia

argumental.

Aprovechando los recursos que le brinda la cinematografia, recurre constantemente
al uso de una voz en off narrativa e interna, que ademas tiene como punto fuerte la
presencia de diferentes narradores que expresan sus pensamientos mas intimos (Gémez
Tarin, 2013). Este serd uno de los recursos mas usados por Wong para comunicar las
ideas de su personaje, 0 mas bien para reforzarlas, porque a menudo se rodea de actores

altamente expresivos que realizan un trabajo magnifico, y que apenas sin decir palabra



logran transmitir absolutamente todo!.Tal vez esa ha sido una de las principales
facultades del director, la sutileza con la que trata todo lo que le rodea, hasta el punto de
convertir algo que a priori resulta simple, en extremadamente complejo. Y es que la
mayoria de veces los argumentos de sus peliculas rozan la mayor sencillez, “nunca
pensé que podria emocionarme tanto una pelicula que no tiene argumento” (Tirard,
2010: 203), es lo que rezaba un critico tras ver Deseando Amar, un film que partiendo
de un argumento sencillisimo, se convierte en un ejercicio de complejidad en el que
cada minimo detalle importa. Un gusto por la depuracién formal que lleva afios
definiendo el “buen cine asiatico”, y que Wong ha terminado por llevarlo a su mayor

expresion.

Lo cierto es que su cine, tan similar entre si, sumado a un uso continuado de los
mismos actores, provoca cierta confusion en el espectador, lo que obliga a analizar los
detalles al minimo. Es esa ambiguedad narrativa la que ayuda a Wong a crear un

extenso debate en torno a sus peliculas.

AMBIENTACION CON TINTES DE ACCION

En Hong Kong el cine de artes marciales siempre ha proliferado, hasta el punto de
ser lo mas identificativo de este. En gran medida este tipo de cine de accion provocé
que Hong Kong fuese durante varias décadas de finales del Siglo XX la tercera mayor
potencia en términos cinematograficos —solo por detras de Bollywood y Hollywood- lo
que le valio para crear un culto importante alrededor de su cine y de figuras como Bruce

Lee y Jackie Chan.

Es cierto que Wong ha olvidado muchos de los clichés que poblaban al cine por
aquel entonces, y propuso una reinvencion, que siendo totalmente justos, fue la que mas
ha triunfado de todos sus contemporaneos —en lo que respecta a la critica—. Pero en
algin momento recurrid6 de una manera u otra a las raices de este cine, llegando a
ambientar algunas de sus peliculas en un marco que muestra una sociedad corrupta y

camorrista dominada por la triada2. Por lo tanto en su filmografia encontramos algunas

L El director varia muy poco tanto en su elenco de actores como en la de especialistas técnicos, lo que le
ayuda a tener una mejor sintonia a la hora de expresar lo que le interesa.

2 Organizacion criminal de origen chino. Se denomina de esa forma por su planificacion interna en grupos
de tres personas.



peliculas que estan salpicadas con pequefios tintes de accién, y que en la mayoria de

ellas acaban por reforzar una estética mucho mas singular.

Esas pequefias dosis de accion de las que hablamos vienen a ser casi una sefia de
identidad del lugar al que perteneces, como si fuera algo cultural que no te puedes quitar
de encima. Debemos pasar entonces a sefialar los ejemplos mas caracteristicos de lo que
estamos hablando, sin olvidarnos, por supuesto, de expresiones propias de occidente,
con géneros que también tienen una enorme presencia de componentes violentos como

puede ser el western o el film noir.

Para ser justos con el cine de Wong, y para ser aclarativo, no se puede hablar de un
cine propiamente de accion, porque ni lo es, ni pretende serlo. El siempre quiso
distanciarse de los convencionalismos del cine comercial de su pais, dominado —como
ya hemos comentado— por el cine wuxia® o de artes marciales. En un principio, tuvo
grandes impedimentos para realizar un cine personal, debido a cuestiones obvias que
todo joven cineasta ha experimentado alguna vez: la inexperiencia. En el mercado del
cine, donde se juega tanto dinero, lo que menos quieren las productoras es dejar en las
manos de debutantes proyectos arriesgados sin la seguridad de recaudar, al menos,
todos los costos de produccion. De ahi que su primer film, As Tears go by (1988), sea
un experimento descafeinado entre el cine comercial y algunos brochazos personales,

que mas tarde se convertiran en elementos identificativos de sus peliculas.
El discurrir de As Tears Go By exhibe ya con exultante vitalidad y descaro una
estilistica conformada por el uso nervioso de la camara, el montaje
fragmentado, la exasperacion de los colores, la sobreexposicién de ciertas
imagenes, las luces saturadas, los desenfoques selectivos, las volutas y rizos de

humo, los ralentis, la aceleracion y los congelados de fotogramas, las
distorsiones temporales y la discontinuidad del relato. (Heredero, 2018: 80)

¢Es importante entonces la accidn en un film de Wong? La respuesta es un rotundo
‘No’. Gémez Tarin (2013) contrapone la idea de cine de accidon con la idea de un cine
sensitivo, en el que el director shanghaiano es uno de los mejores representantes de este
altimo estilo. Sin embargo, en algunos de sus films ha demostrado un interés puramente
estético —y también sensitivo— por todo el universo de las artes marciales y las triadas,
lo que conforma al final una estética que también es Unica, ademas de que supone un

resultado impactante. Sobre todo al combinar dos técnicas cinematogréaficas, Gnicas en

% Es un género literario y cinematografico, caracterizado por tener una ambientacion histérica, escenas de
accion con espadas, una gran presencia de las artes marciales y un desarrollo extenso de vinculos
sentimentales como la amistad, el amor o el honor. En cierta forma es el western oriental.



su cine, el undercrank*y el step-printing® (Heredero, 2018: 79), que proporcionan una
sensacion de “movimiento congelado”, y que manifiesta una nueva forma de rodar la
accion. Por lo tanto, los ejemplos que veremos aqui se corresponden con un ideal que

confiere un valor roméantico a la violencia.

La primera pelicula que encontramos con estas caracteristicas coincide con el debut
del shanghaiano como director, As Tears go by. El film nos pone en la piel de Wah
(Andy Lau) y su hermano pequefio Fly (Jackie Cheung), dos camorristas que intentan
hacerse un nombre entre las mas peligrosas triadas. Por el camino, Wah se encontrara
con su prima Ngor (Maggie Cheung) de la que se enamorard irremediablemente. En ese
sentido, las ideas principales que caracterizan la filmografia de Wong, se vislumbran
facilmente desde este debut.

Sin embargo, el metraje va por otros derroteros, y asi se deja ver desde el comienzo,
en una escena que sucede en un local sacado de cualquier arquetipico film noir, donde
Fly extorsiona a Karl el Gordo (To-Hoi Kong) hasta que llega Wah y decide

solucionarlo con un botellazo, poniendo de manifiesto la actitud violenta de la trama.

Sucede mas adelante otra secuencia significativa, esta vez en un salon de billar, y
que deja mas que clara la influencia del cine ganster americano, y en especial de Malas
Calles (Martin Scorsese 1973), de la que Wong Kar-wai se inspiré (Gémez Tarin, 2008:
58)°. En el plano vemos a Fly y su hermano Site (Ronald Wong) retando a una pandilla
de matones mientras juegan al billar, y, como no, la secuencia termina en una gran pelea
que acaba con Fly malherido. La repercusion de esta escena es enorme dentro de la
trama, puesto que significa el comienzo de un periodo de venganzas que se ird

alternando entre los diferentes bandos.

4 Consiste en rodar a una velocidad inferior a 24 fotogramas por segundo, logrando un movimiento
acelerado.

® Se positiva fotograma a fotograma cada plano para estirar el negativo hasta los 24 fotogramas.

6 Es mas, comenta Heredero (2018: 224) que el impacto fue tan grande cuando el shanghaiano vio el film
del neoyorkino que baso el personaje de Fly en el de Johnny Boy (Robert de Niro).



Saldn de billar en As Tears go by

Estas dos secuencias comentadas son bastante representativas del desarrollo
posterior del metraje, lleno de escenas sangrientas y cargadas de accion. No obstante
habria que comentar otros aspectos significativos que terminan por salpicar el film de
aquellos elementos discursivos del cine de accion. En primer lugar, el maniqueismo,
representado incluso por la propia fotografia: iluminacién en rojo y azul para
contraponer personajes y representar sus ideas. En segundo lugar el arcaismo de los
personajes: Wah representa a la figura del matén duro (siguiendo el ejemplo de Bruce
Lee), tiene cierta inteligencia, capacidad para la conquista amorosa y suele aparecer
continuamente fumando; por el contrario Fly es impulsivo y completamente
dependiente de su hermano mayor; y Ngor es una chica débil, aunque demuestra coraje
y responsabilidad, pero completamente sometida a los encantos de Wah. Y, por ultimo,
la importancia de la venganza y el honor como movil para realizar cualquier acto,
recurso que también se emplea de manera muy comun en el cine ganster americano o en

el western, entre otros géneros.

La iluminacién en As Tears go by juega un papel fundamental



Lo que diferencia a la produccion de Wong de otras peliculas de accion es el uso de
elementos cinematograficos que no son propios del género, y que lo convertirdn a
posteriori en un cineasta Unico. Por eso podemos ubicar este primer film en la categoria
de accion dramatica, pues hay una buena simbiosis de diferentes estilos, y porque,
aunque lo méas importante sean las secuencias de accidn, las subtramas méas roméanticas
también adquieren significacion. En general, esta primera pelicula representa un tipo de
accion que esta revestida con una fina capa de sensibilidad, en un intento de ser poético
incluso con la violencia, algo que recuerda a otro director asiatico, Takeshi Kitano
(Clarke, 2003). Como veremos a continuacion, la filmografia del shanghaiano
evolucionard abandonando la accion directa para convertirse en un mero pretexto

estético.

En 1994, con la soga al cuello porque se quedaba sin tiempo y se pasaba de
presupuesto, Wong se vio casi obligado a estrenar Ashes of Time’ (Dong Xie Xi Du,
Wong Kar-wai, 1994) —pelicula que corrigio en 2008 con un nuevo montaje—. El film,
que toca de lleno el género wuxia, se eleva dentro de la filmografia del director como el
més radical y diferente de sus trabajos. Ni antes —que tan solo habia rodado dos
peliculas— ni después escribid un guion sobre una época tan pretérita. La pelicula nos
pone en la piel de Ou-Yang Feng (Leslie Cheung), un armador de katanas e
intermediario entre los cazarrecompensas espadachines y el cliente. Confiesa que una
vez amO a una mujer (Maggie Cheung) —cuyo nombre desconocemos—, la cual le
rompio el corazon, y debido a eso profesa cierta envida por dos de sus amigos, Hung Qi
(Jacky Cheung) y Espadachin Ciego (Tony Leung) —quien recuerda a la leyenda
japonesa de Zatoichi—, quienes parecen haber encontrado lo que él tanto deseaba. Otros
personajes con menos presencia completan un reparto que crea muchas confusiones en
su narracién, puesto que cuesta seguir el hilo amoroso entre todos ellos. Es mas, ha sido
calificada como “un laberinto cronologico digno de Resnais” (Weinrichter, 2001: 36),
por lo que se podria entender la dificultad que supone entender el enrevesado

argumento.

7 La pelicula es considerada como el mayor fiasco de su carrera, teniendo escaso éxito entre la critica y el
publico. Entre otras cosas achacaron la mayoria de los problemas a la escritura del guion y el montaje,
alegando problemas en una narracidn bastante confusa. Sin embargo, glorificaron todos los aspectos
técnicos, desde la inmensa fotografia de su habitual colaborador Christopher Doyle, hasta la banda sonora

compuesta por Frankie Chang y Roel A. Garcia.



Desde el comienzo se ven bastantes claras las influencias que recibe la pelicula. En
varios primeros planos nos muestra a Ou-Yang Feng y Huang Yao-shi (Tony Ka)
desafidndose con la mirada, de manera alternada se combinan estas imagenes con un
bellisimo plano de un eclipse lunar, y con pequefios retazos del fluir del mar y de las
nubes. Un estilo de rodar con primeros planos que recuerda al spaghetti western de
Sergio Leone; y una apreciacion por los detalles, antes de una contienda, que ademas de
recordar a los films del maestro italiano, también tiene enormes reminiscencias del cine
de samuréis. El montaje de la escena esta completamente fragmentado, dandole mucho
dinamismo a la trama, lo que se percibe como una narracion agil, propia de peliculas de
accion. Sin embargo, el film también se tomaréd sus grandes pausas, y mostrara gran
cuidado por los detalles. En ese sentido, Ashes of Time es mucho mas profunda, en
todas sus facetas, a As Tears go by, con un guidon menos consistente pero también
mucho méas complejo; y por supuesto con la calidad fotografica que Christopher Doyle

aporta.

Ashes of Time es una combinacion de elementos western y el cine de samurais

Ocurre en este caso lo mismo que con la pelicula anteriormente comentada, el tema
se introduce rapidamente en las primeras lineas de didlogo: Ou-Yang Feng se dirige a
un personaje que se encuentra de espaldas a la cAmara y le dice que tiene un amigo que
sabe de artes marciales y que por la cifra correcta puede matar a quien quiera. Se
vislumbra en el argumento lo que desencadenara en los primeros conflictos de la trama,
caracterizada con un sutil estilo poético y sangriento, que continuaremos viendo mas
adelante. ElI punto culmen de esto llega con dos escenas emparejadas muy

significativas, en la primera de ellas, el Espadachin Ciego se bate en una lucha desigual
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contra unos bandidos que acabaré con su cuello expulsando chorros de sangre al ralenti.
La segunda llega inmediatamente después, Hung-Qi decide enfrentarse a los bandidos y
termina matando a todos, pero pierde uno de los dedos de la mano, y a partir de ahi se le
conocerd como Nueve Dedos. La particularidad de estas dos escenas es que tienen una
duracion de en torno a un minuto, siendo muy breves, pero que por el contrario guardan
una carga visual bastante importante. Son escenas confusas donde los cuerpos se
entremezclan sin saber ya a quien pertenece cada espada, dando lugar a un momento
apotedsico. Ademas se usa el efecto de “movimiento congelado” mezclado con la
camara lenta, y se desarrolla una muy buena puesta en escena, con un escenario
preciosista y una iluminacién muy cuidada. Diferentes elementos que le dan una
especial singularidad, distanciandose de los films convencionales de accion. Un estilo
fotografico que se ha llegado a comparar con el expresionismo abstracto o la Action
Painting de Pollock. (Heredero, 2018: 81)

Ashes of Time nos deja escenas tremendamente violentas

La trama, mas desarrollada que en su anterior pelicula, sigue ser lo mas importante
de su cine. Como sostiene el critico Francisco Marinero (2009) la historia es solo un
pretexto para realizar un excelente ejercicio estético. En ese sentido se puede realizar
una comparativa con los films mas arquetipicos de accion, donde la historia es solo una
excusa para que se dé rienda suelta a todas las batallas posibles. Aqui en cambio, se
narra una historia épico-amorosa que esta al servicio completo de la forma, es decir, que

lo que predomina es la belleza de un sublime estilo fotografico®.

8 Ganadora en Venecia del premio a mejor fotografia.
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Aparecen también otros elementos significativos, entre ellos la presencia de una
posible femme fatale, enfocandose desde sus pies hasta sus muslos con una panordmica
vertical —algo que se corresponde con este prototipo popularizado por el film noir
(Pavés, 2018)—, mientras parece tener un momento orgasmico con un caballo —simbolo
de la lujuria—. EIl recurso de los flashback, que dan una sensacién melancélica al film
(debido a la voz en off que confirma una tristeza exasperante de los personajes) y crea
una atmosfera evanescente diluida —una confusion permanente entre lo que es verdad y
lo que no— se asemeja también a algunos recursos estilisticos del cine negro,
caracterizado también por narrar sus historias en pasado; y al cine de Alain Resnais, por
el que el director ha confesado sentirse inspirado (Gémez Tarin, 2008).

En estrecha relacion tambien va una poderosa carga mistica —como la presencia de
un vino magico que te hace olvidar el pasado—, vinculado con los cuentos legendarios o
fantasticos. Ademas se sustenta en una fotografia y un emplazamiento —el desierto de
Gobi— que proporcionan una carga onirica al film, lo que es caracteristico del género

wuxia y de peliculas como La Casa de las dagas voladoras (Zhang Yimou 2004).

Volvemos de nuevo al cine ganster con Fallen Angels. La trama se divide en dos
partes paralelas que se cruzaran al final. La primera historia nos narra la vida que lleva
un asesino a sueldo, Wong (Leon Lai) —personaje inspirado en el protagonista de El
Silencio de un Hombre (Jean-Pierre Melville 1967) (Heredero, 2018: 306)—, al que su
socia (Michelle Reis) se encarga de buscarle todos sus trabajos. Una de las frases por la
que se comprende la relacion entre ambos llega en los primeros minutos del film, y la
dice el personaje de Wong: “Soy un vago, por eso necesito un socio”. No le gusta
planear a quien tiene que asesinar, ni tan siquiera como lo hard; la singularidad viene
cuando cambia de opinion, una vez ya asesinado, comunicando su pensamiento a través
de la voz en off —recurso, que pese a las diferencias estilistas, recuerda a la narracion de
El Crepusculo de los Dioses (Billy Wilder 1960) donde el protagonista contaba la
historia, a través de un flashback, estando ya muerto—. Sin apenas mantener contacto,
ella basicamente se encarga de limpiarle la habitacidn, acaban por establecer un vinculo
amoroso, del que ella saldra perdedora. Vuelve a producirse por tanto la relacién de un
amor no consumado, que tendra sus consecuencias en una venganza sangrienta (de ahi
la muerte del protagonista). Este desenlace en la primera historia es lo que provocara

que el personaje de la segunda historia, He Qiwu (Takeshi Kaneshiro), acabe por
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encontrarse con la socia de Wong, y acaben estableciendo un vinculo afiorado por

ambos.

La segunda historia esta escrita en tono de comedia —no exenta de violencia—, con
momentos absurdos y disparatados, como la escena en la que He Qiwu mete
obligatoriamente a toda una familia en un camion de helados, obligandolos a comerse
todo el helado que pudieran. Un tipo de extorsion, para sacar dinero, que veremos
durante todo el metraje, y que consiste en entrar en negocios ajenos para hacerse pasar
por dependiente y obligar a los clientes a aceptar un servicio que no quieren, hasta que
estos se ven forzados a darle dinero para que los dejen tranquilos. En general, la historia
de He Qiwu nos muestra un personaje desequilibrado; él mismo, a través de la siempre
presente voz en off, asegura haber estado en la carcel y padecer un trastorno que no le
permite hablar —por comerse una lata de pifia caducada, lo que lo relaciona con el

personaje interpretado por Kaneshiro en Chungking Express—.

Por supuesto, la presencia de la violencia en el film es bastante palpable, sobre todo
a través del personaje de Wong, que nos ofrecerd unas cuantas escenas de accion a
punta de pistola. Los criticos han querido ver a este personaje como un encubrimiento,
por parte de Wong Kar-wai, para conseguir la financiacion necesaria. “Una vez mas, lo
que se ofrece a los inversores es una coartada de género (aparentemente, un polar
protagonizado por un solitario asesino a sueldo)” (Heredero, 2018: 304). Lo cierto es
que el personaje en si mismo supone un atractivo, en primer lugar por todo el
misticismo romantico que le persigue —apenas pronuncia una palabra, y a eso mismo
hace referencia su socia como capacidad para atraer a la gente—, y en segundo lugar por
las escenas de accion que nos regala. Como es costumbre, estas escenas se ruedan en
camara lenta, combinandose con el efecto de “movimiento congelado”, lo que le da una
dimension romantica a la violencia. Esto, mezclado con la voz en off, que se encarga de
humanizar al criminal, logran un efecto estético unico en el mundo de la cinematografia
y al alcance de muy pocos, y que tiene su culmen en la escena final del personaje,
cuando muere acribillado a balazos, traicionado por la persona que una vez le amé.
Estas secuencias recurren constantemente al uso de la pirotecnia, que simulan los
disparos, para crear un juego de luces que vuelve a proporcionar una visibn romantica
con el uso continuado del ralenti. No hay una escena de accién en la que los personajes
no aparezcan congelados, grabando en la retina del espectador cada movimiento

escénico.
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Las triadas es parte esencial de Fallen Angels

A las secuencias de accion hay que afadirle otras de sexo, o donde la sensualidad
adquiere un matiz importante. Escenas de masturbacion contrapuestas por los
sentimientos amorosos de la socia de Wong —en la primera acaba realmente satisfecha y
en la segunda acaba llorando por la pérdida de su amor—; 0 momentos eréticos donde la
camara, a través del deslizamiento suave y lento, compara la figura femenina con las

curvas de un tocadiscos luminoso, insinuando de nuevo la figura de la femme fatale.

Por Gltimo nos encontramos con un proyecto que nacid, confiesa el cineasta
shanghaiano, estando en el rodaje de Happy Together (1997) en Buenos Aires. Alli le
vino a la mente rodar un film de artes marciales, pues de casualidad se habia encontrado
con una revista argentina que incluia una portada con Bruce Lee, que llevaba unos afios
muerto (Heredero, 2018: 498). La cuestion de Bruce Lee, al que admiraba, le llevo
directamente a su maestro, Ip Man, y decidié comenzar la preproduccion de The

Grandmaster (2013) centrandose en este personaje.

Los criticos y el pablico en general se dividieron con el resultado final del film®,
algo que fue provocado por un cambio en la sintonia de su filmografia. En primer lugar,
al director le vino fatal el tiempo de tardanza en producir el film, pues afios antes ya se
habia publicado la primera pelicula sobre el mentor de Bruce Lee, Ip Man'® (Wilson
Yip 2008), con un excelente resultado, continuado por dos peliculas mas. El film tuvo
un gran éxito, lo que repercutié en la manera de conocer el personaje de Ip Man: el

publico en término generales asocia al personaje con el actor Donnie Yen, y no con

® Tuvo cuatro versiones diferentes, incluyendo una edicion en 3D y obtuvo dos nominaciones a los
Oscars: Mejor Fotografia (Philippe Le Sourd) y Disefio de vestuario (William Chang).

10 El problema con esta primera pelicula fue tan grande que incluso llegaron a los tribunales (Heredero,
2018: 505)
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Tony Leung —quien interpreta al personaje en el film de Wong-. Otro factor clave para
entender la indiferencia de algunos fans fue el cambio radical en su cine, hemos
estudiado en este apartado otros ejemplos con elementos de accién, pero nunca un caso
de esta indole. Se trata de un film que desde la composicion de sus primeros planos se
muestra con una perspectiva mucho mas comercial®!, lo que puede dafar la reputacion
del cineasta ante los ojos de quienes siempre creyeron en su forma de hacer cine. A
pesar de esto no podemos decir que The Grandmaster es un proyecto fallido ni mucho
menos, sobre todo cuando econémicamente ha sido su proyecto mas rentable desde su
primer film; pero lo que si es cierto es que cuesta encontrar mas sefias de identidad del
autor, y eso nos habla también de un producto comercial.

Como hemos contado anteriormente, el film nos coloca en la piel de Ip Man (Tony
Leung), un maestro de wing chun*?, que se gana rapidamente el respeto de los demas
maestros al derrotar al mas venerado de todos ellos, el Maestro Gong (Qingxiang
Wang), al que su hija, Gong Er (Zhang Ziyi), jura vengar para recuperar el honor de la
familia. A raiz de eso surge una batalla entre Ip Man y Gong Er que empieza con un

tinte belicoso y que acaba tornandose en una primera cita romantica.

Una de las batallas de The Grandmaster

El director abandonara la profundidad simbdlica de muchos de sus films, para
decantarse a favor de la narracién —obligado a profundizar en ella al ser un film

biografico— y la accion. Lo que desemboca en dos cuestiones: la primera es una pérdida

11 Se superaron los 34 millones de délares en produccidn, y se asegurd su distribucion en Occidente con
acuerdos con comparfiias como The Weinstein Company (Heredero, 2018: 513).

2. Uno de los artes marciales mas populares, gracias a la figura de Ip Man, popularizada en los Gltimos
afios, y la de Bruce Lee.
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de la ambigiiedad narrativa que le caracteriza; y la segunda demuestra que las escenas

de accion estdn mas cuidadas que en otras peliculas.

Gran parte del mérito escenogréafico lo tiene la preparacién de los actores, Tony
Leung, por ejemplo, comenz6 a tomar clases de wing chun desde finales de 2004
(Heredero, 2018: 501) ya que el director no queria nada impostado, y queria ser lo mas
realista y respetuoso coreograficamente con el mundo de las artes marciales. El
proposito de extender el conocimiento sobre ellas fue tal que incluye a varios personajes
que dominaban técnicas diferentes, y en alguna secuencia vimos una representacion un
tanto pedagogica de cada una de ellas. Esa idea por mantenerse fiel a la tradicion, y por
impresionar al espectador, se ve en la primera escena donde Ip Man se pelea con varios
matones. La escenografia se caracteriza por una lluvia que ha conseguido formar
charcos y empapar a todos los personajes, pero que se muestra suave y delicada. Los
movimientos del agua con los golpes, asi como los cuidadosos efectos sonoros

empleados, se ven tremendamente resaltados con el uso del ralenti.

The Grandmaster se abre con una sorprendente y artificiosa secuencia

En la primera media hora de metraje dara tiempo para ver unas cuantas peleas mas,
con una duracion bastante holgada en comparacion a los otros films analizados. Sin
embargo, la batalla que contiene la parte esencial de la trama se produce cerca del final,
en una especie de climax adelantado. Ma San (Jin Zhang) que habia matado
previamente al Maestro Gong, se ve obligado a enfrentarse a Gong Er, que deseaba la
venganza de su padre pese a que este la prohibiera. Es el enfrentamiento mas largo de
toda la pelicula, y que se resuelve con la consumacion de una venganza que, por otro

lado, llevara a su ejecutora a la muerte.
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También se muestran recursos estéticos del wuxia en algunos combates, con la
presencia de elementos fantasiosos o el uso de cuerdas invisibles para un efecto que
hace parecer que el actor flota. También es comun la aparicion de conceptos como el
honor o la venganza, tan propios en este cine como en la cultura china, donde todos los
personajes tratan de mantener el orgullo que supone pertenecer a una familia o
representar a una escuela marcial; esto se hara evidente en el conflicto recientemente

comentado entre el personaje de Gong Er y el de Ma San.

HONG KONG: PROTAGONISTA DEL DESENCANTO AMOROSO

Entre neones y con un aire vaporoso, casi magico, suele presentarse la ciudad de
Hong-Kong en las peliculas del cineasta shanghaiano; la mayoria de veces con un
notable culto por épocas pasadas. El cineasta también se aduefia de la historia de la
ciudad, y la hace suya y de sus personajes. Una vision romantica del espacio urbano que
va mas alla de una simple anécdota visual; la ciudad habla y lo hace a través de las
calles y sus peatones, de los locales de comida rapida y de las tiendas veinticuatro horas,
de los locales nocturnos, de las luces y sus neones; en general de una atmosfera sensual
que es capaz de atrapar al espectador entre sus callejones, hasta el punto de no querer -y
no poder— salir de ellos. Hong Kong se ha convertido con Wong en un lugar tan méagico
como Paris. Tal vez incluso como antitesis de esta misma.

Muchas veces he sofiado Hong Kong como un cUmulo de sensaciones e
imagenes sugerentes gque emanan sentimientos y un aura especial. Sin duda, es
el cine de Wong Kar Wai del que se puede percibir en mayor medida la

irradiacion de evocaciones que, como un huracan, arrasa todo a su paso hasta
sentir cierta nostalgia por un lugar que nunca he conocido. (Sandonis, 2012)

El ideal nostalgico que el cineasta proporciona a sus obras, deriva en una nueva
forma de contemplar la ciudad, tan atrayente por su marcado estilo cosmopolita y su

aglomeracion urbana, asi como por la depresion en la que viven sumidos sus personajes.

En su primera pelicula, As Tears go by, el director todavia estaba intentando buscar
un lenguaje que lo representase como cineasta. Por lo tanto no vemos Hong Kong con
una profundidad estética tan potente como en otros films, sino mas bien con una
presencia testimonial. Ambientada en 1988, y por lo tanto en el presente —fue rodada
ese mismo afio—, vemos una versién de la ciudad que no es la que mas popular se ha

hecho con el cineasta, ya que la Hong Kong que realmente conocemos a través de él es
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la que contemplamos en trabajos como Deseando amar, es decir, con una mirada
nostélgica hacia el pasado. Una de las ubicaciones mas importantes serd el mercado de
Yau Ma Tei, muy relacionado por otro lado con todas las actividades ilegales de las
triadas. Sera en este espacio donde ocurra buena parte de la trama, algo que se entiende
en relacion a su propuesta gansteril. Aparece también otro espacio importante y
contrapuesto al que acabamos de comentar, la Isla de Lantau, pues viene a representar
los deseos del personaje por abandonar Kowloon en busca de una nueva vida, mucho
mas tranquila y lejos de todos los peligros que lleva consigo la delincuencia. Sin
embargo, el plano mas importante de la pelicula, referido a este tema, llega en el primer
instante —El plano inicial de este filme es una premonicion” comenta Gémez Tarin
(2013: 35)-. La pantalla se muestra dividida en dos: a la derecha unos televisores
reflejan un cielo lleno de nubes, anunciando lluvia; y a la izquierda el transito de una de
las calles de la ciudad. Un momento que viene a reflejar la idea del propio titulo, en una
transposicion de conceptos donde la Iluvia nos habla también de las lagrimas, y por lo

tanto, de lo que vendra después.

El plano inicial de As Tears go by

Fallen Angels, que sigue la estética ganster de As Tears go by, es considerada por
muchos como una secuela de Chungking Express debido a sus grandes similitudes entre
algunos personajes y las diferentes ubicaciones; hasta el punto de que se reciclaron
imagenes del rodaje de este film para incluirlos en el montaje final de Fallen Angels
(Heredero, 2018: 74). Sin embargo, representan una estética formal muy distinta, y lo
que pudo haber sido parte de una sola pelicula, al final se convirti6 en dos. Fallen

Angels se muestra como un proyecto con ciertas dosis de experimentacion. Se juega
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abundantemente con las angulaciones, con el valor de la profundidad de campo, del
desenfocado y el uso de la pantalla dividida, al que Gomez Tarin se refiere como “una
dualidad retorica que obedece a una mirada distante del realizador” (2008: 48). La
innovadora capacidad técnica ha sido tal, que incluso se ha comparado a Fallen Angels
con Al Final de la Escapada (Jean-Luc Godard 1960), lo que habla bien de la pelicula
(Gomez Tarin, 2008: 21). Rodar en un gran angular ha ayudado enormemente a
configurar esta estética de la distorsion®®, y que contribuye a conformar una Hong Kong,
que, creemos, es la que mas sobresale en su filmografia. Entre esos planos encontramos
uno muy significativo en el final, donde, en lo que parece ser un extrafio plano
subjetivo, la cdAmara se alza hacia arriba enfocando un cielo distante que se enmarca por
los rascacielos hongkoneses. Una mas que posible referencia al titulo, “angeles caidos”,
y que sefala el decaimiento moral de unos personajes, que como es costumbre sufren

como los seres humanos que son, y no como los dngeles que creyeron ser.

El plano final de Fallen Angels

Ademas la aparicidn de elementos publicitarios, a travées de carteles luminosos sobre
todo, también aporta una estética que recuerda a films como Blade Runner (Ridley Scott
1982)* o al propio movimiento del Pop Art estadounidense encabezado por Andy
Warhol, algo que también se convertira en sefia de identidad del autor. Todo esto viene
a remarcar lo que hemos comentado anteriormente, el reflejo de una ciudad que siente y

padece lo mismo que sus personajes.

13 Ruedan el film con una focal corta de 6,8 mm, cuando lo normal, para generar efectos asi, era de 18
mm (Heredero, 2018: 85)

14 También podriamos comparar la ciudad futura de 2046 con el film de Ridley Scott, tanto en términos
estéticos como conceptuales.
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(...) quema energia sin cesar, atravesado por el movimiento constante, la
ruptura y la continuidad, la combustion y la fatiga, la adrenalina y la velocidad,
en el que Wong Kar-wai deja sumergida la ciudad de Hong Kong. El paisaje
urbano se convierte en una mera yuxtaposicion de fragmentos cuya articulacion
viene a traducir, en términos cinéticos y visuales, no solo el décalage que los
personajes padecen respecto a la realidad de sus vidas, (...). (Heredero, 2018:

86)
El rodaje tuvo lugar en el barrio de Wan Chai, que segun relata el director, era un
sitio destartalado lleno de viejos edificios, que pronto acabarian por derruir. La idea del
cineasta era ofrecer la conservacion de esas calles con el film (Heredero, 2018: 303).

Chungking Express (Chong Quing Sen Lin, Wong Kar-wai 1994) se muestra mas
sobria en este sentido representacional de la ciudad. Los interiores adquieren mayor
significacion con el valor sentimental de los objetos, “sera la habitacion, el espacio del
amor y del desamor, el que llore metaforicamente al inundarse” (Gémez Tarin, 2008:
33). Aqui los objetos cobran vida, sus personajes interactdan, incluso hablan, con
toallas, sillas o peluches, dandoles cualidades humanas, lo que viene a representar el

vacio existencial que estan padeciendo.

(...) se trata de los nexos indesligables entre ellos, que no son otra cosa que los
espacios fisicos donde viven los personajes (...) Al decir que «viven», estamos
refiriéndonos a que «ejercen como seres vivos» (...) De ahi que no s6lo haya un
contacto fisico entre los protagonistas y su espacio vital, sino que los objetos
mas nimios (...) impongan su presencia en sus vidas. (Gémez Tarin, 2008: 56)

Un ejemplo de esto se produce cuando el Policia 663 (Tony Leung), estando en su
piso, comienza a relatar con voz en off las consecuencias del desamor. “Desde que se
marchd, toda la casa se ha vuelto muy triste. Todas las noches tenia que convencerlos
para irse a dormir” —refiriéndose a los objetos—, inmediatamente después se observa al
personaje hablando con una pastilla de jabon: “;Te das cuenta de que has perdido
mucho peso? Eras linda y gordinflona”. Luego interactia con varios objetos mas, lo que
viene a diferenciar la especial atencion que pone Wong Kar-wai a la relacion de sus
personajes con su espacio vital. Y es que en alguna ocasién el cineasta ha confesado
construir sus peliculas a partir de lugares, en los que luego ubica a sus personajes
(Tirard 2010: 206).

En la pelicula también se sustituye el marasmo de las calles, provocado por los
ambientes delictivos, por un ritmo mas sosegado y una calma que expresa
constantemente los deseos insatisfechos de sus personajes; adquieren importancia aqui

los locales de comida rapida —en concreto el Midnight Express, que aparece
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referenciado mas tarde en Fallen Angels—, como un refugio ante la caida de la noche y
al que sus personajes acuden en la basqueda por evitar la soledad.

El siguiente paso se produce con Days of Being Wild, una pelicula que sienta las
bases estéticas de las dos partes que vendrian después, y que abre su famosa trilogia. Un
film que representa los afios sesenta de Hong Kong en espacios que a menudo son
claustrofobicos y que se anteponen al plano-emblema?® inconcreto de una selva, que
solo méas tarde sabremos que se trata de Filipinas, a donde su protagonista Yuddy
(Leslie Cheung) acude con el prop6sito de conocer a su verdadera madre. En términos
generales la ciudad se muestra dentro de su cine como un lugar que, irbnicamente,
produce mas aislamiento y soledad; esto se representa muy bien con el momento en el
que Tide (Andy Lau) comprende que no volvera a ver mas a Su Li-Zhen (Maggie
Cheung): “nunca crei que me llamaria”. Una escena que se conjuga desde la
nocturnidad de las calles, como su mayoria, y que muestra un ambiente tremendamente
cargado de melancolia, donde los personajes se expresan continuamente con voz en off.
Pero no solo se trata de un espacio donde se ubican unos personajes desamparados, la
ciudad también es un protagonista mas de la perfidia creada por Wong, y es que cuando
las emociones son inestables a ella también le da por llorar, tal y como podemos ver en
la demoledora escena en el que Zeb (Jacky Cheung), intimo amigo de Yuddy, persigue

enamoradamente a Mimi (Carina Lau).

El recurrente plano-emblema de Days of Being Wild

15 Definido por Gomez Tarin (2008: 34) como un recurso heredado de los inicios del cine, y que cumplen
una funcion retorica al yuxtaponer un plano que no tiene que ver con el resto del film con otro que si.
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Incluso cuando los personajes se trasladan a Filipinas, donde Yuddy y Tide
coincidiran, la representacion de las calles del lugar se tratan de manera idéntica, como
si fuera la misma Hong Kong, algo que también ocurre con la Buenos Aires de Happy
Together que en realidad viene a ser una transposicién de la ciudad asiatica al
continente americano, y My Blueberry Nights (2007), que usa a Nueva York para jugar
con el desamor. En la pelicula ambientada en Buenos Aires vemos una representacion
de la ciudad completamente idéntica a la de Hong Kong en otras peliculas del
shanghaiano, con un ambiente cargado por la evanescencia de sus humos y donde los
neones hacen brillar la melancolia de la noche. Una ciudad, que por otro lado, se
muestra hostil ante sus dos protagonistas, Ho Po-wing (Leslie Cheung) y Lai Yiu-fai
(Tony Leung), que a pesar de haber huido no consiguen encontrar el acomodo entre sus
ambientes malsanos, y desean constantemente volver a su Hong Kong natal. Ademas,
como ocurria en otros casos, Wong aplica aqui el uso del plano-emblema, esta vez de
las Cataratas de Iguazt como un reflejo de lo que vendra después y una representacion
del “deseo insatisfecho” (Gémez Tarin, 2008: 35). Por otro lado se decide rodar todo en
el barrio de La Boca, para que fuera lo mas parecido a Kowloon —de ahi la
descontextualizacion de la ciudad— y realmente el Unico enclave que nos muestra algo

auténtico de la ciudad de Buenos Aires es un plano de la Avenida 9 de Julio.

Uno de los pocos planos reconocibles de Buenos Aires en Happy Together

Un poco méas compleja es la representacion en My Blueberry Nights. Pero partimos
de la primera y ultima parte del film, ubicada en Nueva York, y que viene a simbolizar,

exactamente, los mismos aspectos que la representacion de Hong Kong:
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Alli estan de nuevo, efectivamente, todos los rasgos estilisticos de su cine, ya
bien conocidos: (...) los letreros escritos sobre cristales que se interponen entre
la cdmara y las figuras humanas envueltas en una densa atmdsfera de neones y
luces saturadas, las volutas de humo de los cigarrillos, (...) los fugaces ralentis
congelados, (...). Todo esta alli otra vez (incluido el tema musical de In the
Mood for Love), como si no nos hubiéramos movido del Hong Kong de los
afios sesenta, 0 como si el cineasta intentara «capturar en el corazon de Nueva
York la paisajistica edénica de su amado Hong Kong, la Arcadia de su cine».
(Heredero: 2018: 94-95)

Como ejemplo de ello nos sirve cualquier escena ubicada en los primeros veintitrés
minutos del film, donde Jeremy (Jude Law) y Elizabeth (Norah Jones) comienzan a
hacerse amigos a la hora de cierre de una pasteleria. En un ambiente cargado por una
saturacion de los colores, y donde la poética del desamor cobra importancia desde el

primer segundo.

La Nueva York de My Blueberry Nights

Deseando Amar, heredera estética de Days of Being Wild, muestra también una
ciudad ambientada en los afios 60, pero lo hace con mucho méas glamour y una puesta en
escena mas sofisticada que en su precedente. Hong Kong se presenta de nuevo como
una ciudad doliente que sufre cada afliccion de sus personajes. Cuando el Sr. Chow
(Tony Leung) y la Sra. Chan (Maggie Cheung) viven de manera angustiada, porque
comienzan a sospechar de la perfidia de sus respectivas parejas, la ciudad se muestra
comprensiblemente melancoélica, intentando reflejar el estado animico de sus dos
personajes centrales. Asi lo muestra una escena en la que Wong obliga a ambos
personajes a cruzarse sin dirigirse la palabra para luego diluviarles encima; es en ese
instante cuando los personajes se ven obligados a reflexionar, mostrandose cabizbajos

todo el tiempo.
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Hay una contraposicion bastante interesante en este film. La amabilidad de Hong
Kong, representada por los caseros de ambos el Sr. Koo (Man-Lei Chan) y la Sra. Suen
(Rebecca Pan), se ve contrastada con el ambiente sucio y descortés de Singapur. Al
mismo tiempo la ciudad de Hong Kong, y su ambiente cotilla, se ven en algunos
momentos del metraje como ese lugar del que sus protagonistas desean huir por no

poder satisfacer sus deseos; para volver a ser al final, un ambiente que afioran.

La ciudad del futuro en 2046

Para cerrar esta trilogia llegaria 2046, una secuela mucho mas cercana, continuando
directamente la historia del Sr. Chow (Tony Leung), tras emigrar a Singapur. Hong
Kong vuelve a heredar aqui la afioranza de sus protagonistas por volver a ella, pero
también la desesperacion de algunos personajes por marcharse, como es el caso de Bai
Ling (Zhang Ziyi) que le pide al Sr. Chow unos pasajes a Singapur —que por otro lado
es el lugar al que todos deciden escapar—. Ademas se incluye también una localizacion
futuristica, la de 2046, que se corresponde con un relato que escribe el Sr. Chow durante
su estancia en el Hotel Oriente. Este relato nos sirve para asimilar toda la historia vivida
por el protagonista, ya que la novela que escribe la basa en su experiencia personal,
conectandose directamente con Deseando Amar, y en menor medida con Days of Being
Wild. Por lo tanto tenemos aqui tres ubicaciones distintas y tres espacios temporales
diferentes, en ese sentido nos encontramos con la representacion mas compleja de las

realizadas por el director, con un montaje compuesto de flashback y flashforward.

En 2046, Hong Kong luce de una manera muy similar a Deseando Amar, tal vez con
una mayor presencia de los ambientes elegantes y glamurosos, debido en gran medida a

la evolucion de su protagonista hacia una figura mas seductora, tal y como indica
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Caballero Galvez (2010) en su estudio sobre el film. Adquiere presencia tambien la
Navidad, una época que por costumbre siempre ha generado reflexiones sobre las
personas que ya no estan y las que quedan, lo que se resumen en un ambiente mas
melancolico. Lo que si parece cambiar es el aspecto critico-politico, que se remarca
durante el metraje. No es una critica directa, ni tampoco se vislumbra como algo que se
haya hecho determinadamente con esa intencion, pero algunos especialistas que han
analizado la obra lo han visto asi. En cierta forma es similar a Happy Together, donde
no habia una critica explicita, pero, si nos paramos a pensarlo, los protagonistas habian
acabado en Buenos Aires buscando una mayor libertad sexual. El simbolismo mas claro
que se ve en 2046 tiene que ver con su propio titulo:

Es un afio simbdlico: con la devoluciéon de Hong Kong a China continental en

1997, el gobierno de Pekin prometi6 cincuenta afios sin cambios. Wong Kar-

Wai pensd en aquel momento «hacer una pelicula sobre las promesas, sobre

como las cosas pueden permanecer sin cambios durante toda una vida». La

clave politica del filme es, por tanto, el encuentro de dos modelos econémicos y

sociales opuestos en aparente inmovilidad, como organismos petrificados en el
tiempo ha quedado congelado. (Mora, 2005: 33)

2046 es por tanto el Gltimo afio de Hong Kong sin la adscripcion plena a la
Republica Popular China. También aparece durante el metraje otro relato, Ilamado
“2047”, que es la habitacion en la que se aloja. Un relato que queda mucho mas en el
aire que el anterior, pero que sin duda se conecta con la relacion que mantiene con
Wang (Faye Wong), la hija del duefio del hotel. Todo este aspecto critico del film
parece confirmarse por el propio Sr. Chow: “Si hubiera vivido en otro momento y en
otro lugar, mi historia hubiera tenido otro final”. Posiblemente esa frase determina la
relacion gue tuvo con la Sr. Chan en Deseando Amar, y que no pudo llevarse a cabo por
las libertades de las que carecian los personajes®®. Lo que deja entrever es que tal vez en
un lugar distinto a Hong Kong, todo el amor que sinti6 se hubiera convertido en

felicidad y no en dolor.

Tanto de Days of Being Wild como de Deseando Amar y de 2046 es dificil realizar
una lectura mas precisa de la ciudad; pues lo que realmente sabemos de ella es a través
de sus interiores y no de sus exteriores, llegando a ser un lugar descontextualizado sin
aparente identidad, asi lo reflejan algunos investigadores como Gomez Tarin (2008:

35): “Las recreaciones del Hong Kong de los afios sesenta, en Chungking Mansions,

16 |_os personajes de Deseando Amar y 2046 son basicamente los mismos. Presentan una evolucion de
una pelicula a otra que puede provocar cierta confusion.
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presentan espacios claustrofobicos de los que apenas vemos puertas y pasillos. La

camara se detiene en los marcos y nos niega la accion representada.”

La Gltima pelicula del director, The Grandmaster, nos trae un film ambientado en su
primera parte en la ciudad continental de Foshan, y en la segunda en Hong Kong. Esta
muestra una ciudad pobre y dando sintomas de unos primeros excesos de urbanizacion,
sobre todo en la calle méas iconica de las representadas: la de los locales de artes
marciales, donde los letreros se superponen entre si. En este caso Wong Kar-wai
sustituye los neones, debido a una cuestion temporal, por los rusticos carteles de
madera; pero la funcién —que persigue la tradicion del lugar— sigue siendo la misma,
mostrar unos personajes, que pese a estar en una sociedad abarrotada de personas se
sienten completamente solos. Bastante iconica es la llegada de Ip Man a la ciudad,
concretamente a la calle Tai Nan, recurriendo a imagenes de archivo para contextualizar

la época, y mostrando una ciudad lluviosa y cargada de transeuntes.

Hong Kong en The Grandmaster

1. La musicalidad de la ciudad

“Cuando llegué a Hong Kong tenia cinco afios y lo primero que me impresiono fue
la musica y los sonidos de la ciudad” (Fernandez-Santos, 2004). La musica, como parte
en si misma de la representacién de la ciudad, se ha convertido en el cine del

shanghaiano en algo totalmente representativo.

Para los espacios del Hong Kong actual, utiliza melodias ligadas a los
ambientes, como si el propio espectador escuchara lo que en ese lugar los
personajes oirian o desearian oir (Chungking Express, Falling Angels). En otras
ocasiones parece musica diegética de las maquinas automaticas, de radios o de
reproductores de CD. En los filmes ambientados en los afios sesenta, Wong
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Kar-wai utiliza composiciones que tienden a fomentar la credibilidad de los
espacios y el ambiente de la época, sean 0 no diegéticas sus procedencias:
melodias chinas, temas en inglés y, sobre todo, canciones latinoamericanas,
esencialmente caribefas, entre las que destacan las interpretadas en castellano
por Nat King Cole. Tal hibridacion es una respuesta clara al mestizaje cultural
vivido por el propio realizador y su contexto. (Gémez Tarin, 2013: 39)

Cuenta el propio Wong Kar-wai que cuando lleg6 a la ciudad se encontré con una
ebulliciéon de estilos musicales completamente nuevos y diferentes para él, algo que
marco su cine después: “Cuando era nifio no sabia que era un bolero, pero ya entonces
me fascinaba. Yo los encontraba divertidos, y el ritmo me gustaba mucho. La musica
latina es muy creativa” (Fernandez-Santos, 2004). Esa vivencia, tan relaciona con el
mundo hispanoparlante, fue la que desencadend un uso de la banda sonora que se
compone en muchas de sus peliculas por piezas de musica latina. En Days of Being
Wild suena una adaptacion para orquesta de Perfidia, realizada por Xavier Cugat; en
Deseando Amar, Nat King Cole interpreta tres piezas en espafiol: Aquellos Ojos Verdes,
Te Quiero Dijiste y Quizas, Quizas, Quizas; en 2046 aparece la composicion Siboney de
Ernesto Lecuona y Theorore Morse; y por citar un ultimo ejemplo, en este caso con un
uso de la musica latina mucho mas justificado, la pelicula Happy Together, donde se

interpreta Cucurrucuct Paloma de Caetano Veloso.

La sobreexplotacion de esta musica se contrapone al mismo tiempo con el uso de
canciones en cantonés con cierta tradicion en Hong Kong. Esta simbiosis acaba
conformando también una parte esencial del cine de Wong, creando una estética que en

primera instancia puede suponer extrafia, pero que funciona de una manera excelente.

En cuanto a las composiciones realizadas ex profeso para sus peliculas, el director
se ha mostrado un tanto reticente —aunque Shigeru Umebayashi compuso la pieza
central de Deseando Amar y 2046— ya que, segun palabras de Wong Kar-wai a Tirard
(2010: 207) resulta dificil la comunicacion con los musicos porque “ellos tienen un
lenguaje musical y yo lo tengo visual”. Esto también nos lleva a otra caracteristica en
los rodajes:

Cada vez que escucho musica que me inspira algo visual, la grabo y la dejo a un
lado, sabiendo que luego la utilizaré después. Utilizo la musica durante todas
las fases del proceso cinematografico (...) Y algo que me gusta especialmente

hacer es utilizar musica de época en filmes contemporaneos. Porque la musica
es como un color (...) (Tirard, 2010: 207)

Esta idea se corresponde con el concepto de musica “enlatada” del que nos habla

Gbémez Tarin (2008: 54), y que viene a simbolizar el poco contacto que tiene con los
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compositores, y el valor que le da a la masica, incluso para crear ritmo dentro del

mismo rodaje.
2. La importancia historico-politica

Si Wong Kar-wai tiene una musa esa es Hong Kong. Al igual que Woody Allen
con Manhattan, el director chino visita y revisita continuamente su ciudad,
viajando al pasado y al futuro de ella. Acompafandola en los momentos
trascendentes de su historia. (Canal TCM, 2008)

Hemos conocido ya la faceta de Wong Kar-wai de retratar el pasado de su ciudad,
de una manera en la que simplemente contextualiza la accién. Pero, tan importante ha
sido eso como la remarcacion de periodos histéricos que han definido unas pequefias
pinceladas criticas en su cine, 0 al menos una preocupacion por los aspectos politicos —
comentabamos recientemente esto en relacion al film 2046—.

Y la gran Historia de la que en el fondo habla Wong Kar-wai, la que nunca ha
dejado de preocuparle y la que se hace presente cada vez con mas fuerza en sus
peliculas, no es otra que la de las relaciones entre la gran China (...) y el

pequefio Hong Kong (...) Unas relaciones marcadas siempre por la doble
tension inherente (...) (Heredero, 2018: 162)

En alguna ocasion, en su cine hemos visto el uso de imagenes de archivo para
contextualizar politicamente una época, en otras simplemente aparecen referencias
claras a la politica chino-hongkonesa. Es a partir de Happy Together cuando su cine
evidencia una mayor preocupacion. Durante la produccién en Argentina se planted la
figura de Wong Kar-wai como la de un cobarde, ya que siendo una figura publica de
relevante importancia, se esperaba que se manifestase con respecto a la anexién a China
—que estaba a punto de ocurrir—, y en lugar de eso el director parecié exiliarse
(Heredero, 2018: 167). El shanghaiano respondié con una pelicula que criticaba la
libertad de Hong Kong, reivindicindose desde el primer instante de metraje: “Nos
fuimos de Hong Kong para empezar de cero. Nos echamos al camino y llegamos a

Argentina”.

Mas tarde, con la Trilogia del Amor, la critica se vuelve mas palpable y méas directa,
sobre todo al estar ubicada en tierras hongkonesas. En Days of Being Wild “invoca, de
forma metaforica, la angustia de la colonia ante el futuro sefialado” (Heredero, 2018:
163) y esto lo hace a través del paso del tiempo caracterizados por el uso continuo de
los relojes —algo que ejemplifica muy bien el youtuber Fandor (2018)—. En palabras de
Wong Kar-wai a Bérénice Reynaud (1995), citado por Heredero (2018: 163): “queria

que la pelicula terminase hacia 1966-1967, porque este Gltimo afio hubo en Hong Kong
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manifestaciones muy violentas”. Todo esto explica la inclusion de imagenes de archivo

en las dos secuelas posteriores, y en especial en 2046.

En Deseando Amar el director recurre a imagenes de archivo, pero en este caso para
contextualizar la llegada a Camboya del general De Gaulle y el recibimiento por parte
del principe Norodom Sihanouk. Se justifica esto para enmarcar al personaje del Sr.
Chow en un espacio real, y, por lo tanto, para proporcionar un tiempo consistente para
el espectador (Heredero, 2018).

De Gaulle a su llegada a Camboya en Deseando Amar

En 2046 también se usa un documento grafico historico que referencia directamente
a la crisis que estaba sufriendo el pais a finales de la década de los sesenta. Incluso en
esta ocasion se pone fecha exacta —25 de Mayo de 1967— para enmarcar un toque de
queda y el miedo que tenian los ciudadanos ante posibles ataques terroristas. La
situacion refleja el problema del gobierno con los radicales procomunistas asentados en
la colonia, lo que acabd con varios muertos. Esta escena no solo sirve para mostrar la
situacion politica del pais, sino para enmarcar la despreocupacion del Sr. Chow por los

sucesos, quien deja de salir para centrarse en escribir su relato.

En declaraciones a Heredero (2018) el cineasta asegura no tener una vision
pesimista de lo que va a ocurrir con Hong Kong: “yo no creo que el cambio sea algo
malo, es imposible que las cosas permanezcan siempre igual cuando hay vida en ellas”
(175). En ese sentido Wong Kar-wai parece tener mas bien un sentido de cronista que le

sirve para ubicar los desamores de sus personajes.

29



EL AMOR QUE NADA LO PUEDE

Si nos fijamos atentamente en la filmografia al completo de Wong Kar-wai trata
constantemente un Gnico tema con infinidad de variantes. Lo que varia en esencia es la
puesta en escena y los personajes. Pero generalmente todas tratan la perdida sentimental
de una persona, todas tratan del desamor y de como el paso del tiempo puede afectar a
este, ya sea a través de la imposibilidad de olvidar o del deseo de hacerlo. El cineasta no
plantea demasiadas alternativas en este sentido, y al final acaba presentando personajes
melancolicos, solitarios, meditabundos e incomunicados. No deja de ser lo méas parecido
que hay en el cine a un cuadro de Edward Hopper.

Es verdad que mis personajes estan terriblemente solos, pero quieren dejar de
estarlo. Buscan desesperadamente algo, lo malo es que lo que buscan ya paso.
Ahi surge la nostalgia, la culpa y el dolor. Resultaria aburrida una pelicula sobre
un hombre guapo y una mujer guapa gue se aman y se conocen en el momento
preciso y son felices. ¢A quién le importa eso? Nosotros queremos saber qué les

ocurre a esas personas que no Sse encuentran nunca, que sobreviven sabiendo
que en realidad para ellos sélo existié aquel amor. (Fernandez-Santos, 2004)

Todo esto determina un vacio existencial al que pocos cineastas han logrado llegar
alguna vez en sus vidas. Con unos personajes, que por momentos, y aunque el propio
Wong lo niegue, parece que lo que buscan es el deseo de sufrir; la satisfaccion a la que

solo llegan los melancolicos mas masoquistas.

Frente al chico busca chica norteamericano, Wong Kar-wai se abona al chico
pierde chica, chico pierde chico o cualquier otra combinacion posible que
permite ahondar en el dolor de la ausencia del ser querido. Asi sus protagonistas
se debaten entre la nostalgia y la impotencia, como peces que boquean a un
metro del agua, incapaces de dar un paso para cambiar su destino. (Canal TCM,
2008)

Lo que veremos, a partir de entonces, es una combinacién de elementos que

desencadenan en un estado permanente de nostalgia meditativa.

El director introduce ya en su primera pelicula, As Tears go by, recursos poéticos
para reflejar el encuentro amoroso, y, sobre todo, incluye ya la férmula clasica de
chico/a pierde chico/a. Hablamos, pues, de una presencia efimera de lo evanescente, de
aquello que parece perderse para no volver, una pelicula que en el fondo trata sobre el
desamor, y que tiene como testigo muy testimonial a Hong Kong. Asi mismo el uso de
objetos con una determinada importancia simbdlica, como si tuvieran vida propia,
vinculando a dos personajes entre si —que se hara mas fuerte a partir de Chungking

Express— también tiene una efimera presencia con un vaso de cristal que Ngor le
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entrega a Wah: “Sé que tarde o temprano los romperas todos, asi que he escondido uno.
Cuando necesites un vaso, llamame”. Efectivamente, cuando Wah lo encuentra va
rapidamente a entregarselo a Ngor, porque es en ese momento cuando se da cuenta de
que la ama: “Queria decirte que encontré el vaso”. En ese momento intuye que ella esta
conociendo a otro chico, y en el viaje de vuelta a casa arroja el vaso por la borda del

barco, al momento ella vuelve a buscarlo.

El vaso que Ngor le esconde a Wah en As Tears go by

En el film la lluvia también adquiere un valor simbdlico, representando el dolor de
los personajes, como si llorasen internamente (Gomez Tarin, 2008: 33), y como ocurre
en una de las escenas del film en la que Wah tiene un reencuentro con lo que parece ser

una exnovia;

-Exnovia: Me he casado
-Wah: ¢ Te trata bien tu marido?
El didlogo, breve pero conciso, refleja un sentimiento de pérdida por parte de Wah,

un clasico amor frustrado de los que llenan la pantalla en el cine de Wong Kar-wai.

Ademas de la lluvia, el humo, esencialmente de cigarrillos, tendra una carga poética:
ni una sola pelicula del cineasta no muestra en algin momento un personaje fumando —
y normalmente suelen ser sus protagonistas—. En el caso de As Tears go by tenemos una
escena significativa, con el humo del cigarrillo invadiendo un plano mientas las manos

de Wah y Ngor se unen, simbolo de un amor que parece diluirse en el tiempo.

En Ashes of Time el romance tendrd una mayor presencia, siendo el eje central de la

misma, y siguiendo toda las formulas clasicas del cine de Wong Kar-wai: el desamor
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tras un rechazo o una pérdida. Un ejemplo de esto es parte de una escena en la que habla
Ou-Yang Feng (voz en off): “La forma mas dolorosa de matar a alguien es primero
matar al objeto de su amor”. La frase refleja una tremenda carga romantica, muy en

sintonia con ese amor caballeresco de la Edad Media.

La idea del déja vu cobra cada vez més fuerza en su cine, gracias a este film wuxia,
y se termina por acentuar con la presencia de otros simbolismo que no dejan de aparecer
durante el metraje: el eclipse como simbolo de un amor que no se puede encontrar
porque permanece oculto; el vino mégico como un simbolo de aquello que no debes
olvidar; la jaula, como representacién del amor no correspondido y que te condena a
vivir sin la posibilidad de escapar; y, por ultimo, la presencia, como es habitual, de dos
técnicas el undercrank y el step-printing, que dan esa sensacion de evanescencia y de

pervivencia en la memoria de los personajes.

Habria que destacar en este caso dos recursos: el del vino magico y el de la jaula. En
primer lugar el vino, como se explica en varias ocasiones, tiene el poder de hacerte
olvidar tu pasado, y se lo entregé la enamorada de Ou-yang Feng a Huang para que se
lo diera este. Huang, que también estaba enamorado de ella, le pidi6 a Feng un poco del
vino y él le convidd y se nego a beber. Después de eso, creyd que su amigo habia
perdido la memoria, pero lo cierto es que el vino no era magico. Se cierra esta parte de
la trama justamente con una reflexion:

Ou-yang Feng: Esa noche, de pronto, necesité echar un trago, y acabé con el
vino magico. Segui ocupandome de mi trabajo, como siempre (...) Cuando no
tenia mucho trabajo contemplaba el monte Camello Blanco. Recuerdo a una
mujer que me esperaba en ese lugar. Ese vino magico fue una broma que me

hizo. Cuanto mas uno trata de olvidar, mas recuerda... Dicen que cuando no
consigues lo que quieres, lo mejor que puedes hacer es no olvidar.

Por tanto el vino cobra una significacion metaférica: pasdé de ser un tonico que
ayudaba a olvidar, a ser un recordatorio de un pasado que es imborrable, y por lo tanto
de un desamor que perdurard en el tiempo. La jaula también tiene otro simbolismo
relaciona con el desamor, aparece desde los primeros instantes en un primer plano

desenfocado mientras da vueltas:

-Ou-yang Feng: ¢Por qué contemplas la jaula?
-Huang: Me resulta familiar.
Al igual que un pequefio pajaro, el personaje que confiesa resultarle familiar la

jaula, vive en realidad en una de ellas. Rechazado por la persona que amaba, vagé por el
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desierto el resto de su vida, lamentdndose por lo que nunca ocurrid, y preso de sus
propios sentimientos. En realidad, varios de los personajes, se muestran en algin
momento lastrados por sus sentimientos, y totalmente anclados a un pasado que parece

inamovible.

En una escena de Ashes of Time la jaula aparece desenfocada en primer plano

En Chungking Express, sobre la que Quentin Tarantino dijo: “En los ultimos afios,
ninguna otra pelicula me habia hablado tan a flor de piel, asi que me enamoré de ella”
(Heredero, 2018: 284), significo la apertura de Wong al mercado occidental. Pero, ;qué

hace realmente especial a Chungking Express?

Para empezar, el film “traviste las pautas genéricas con las que la pelicula empieza a
caminar” (Heredero, 2018: 287), siendo una pelicula en el que los dos policias
protagonistas, Policia 223 (Takeshi Kaneshiro) y Policia 663 (Tony Leung), se ven
abogados a vagar por el barrio de Tsim Sha Tsui sin cumplir realmente con sus labores.
El Policia 223 vive entre latas de pifia que caducan el 1 de mayo (un mes desde la
ruptura con su novia), esperando la llamada de un viejo amor que ya no lo recuerda,
hasta dar con un misterioso y delictivo personaje femenino (Brigitte Lin) al que, al igual
que las latas de pifia, le han puesto la misma fecha de caducidad. El Policia 663 pasa las
noches en el Midnight Express, donde le compra ensalada a su novia azafata, hasta que
un dia ella le deja. En su periplo por el local de comida rapida, una de las trabajadoras,
Faye (Faye Wong), se enamora de él y acaba haciéndose con la llave de su apartamento.

Un apartamento que, como analizamos en el anterior apartado, se mostraba tan vivo
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como un personaje, donde su inquilino dialogaba con todos los objetos’ que tenia a su
disposiciéon, y que por otro lado estaban relacionados con su exnovia. Estos
simbolismos metafdricos y alegdricos son los que realmente proporcionan una estética
al film que va mas alla de la simple adscripcién a géneros —no encaja en ninguno de
ellos—. Todo este universo se conforma de puros simbolismos:
Son ejemplos el pafio mojado (soledad), la inundacién del apartamento
(tristeza), la fecha de caducidad (amenaza), el busca (espera), las cartas, los

peces del acuario y el nombre de California como simbolo de ambivalencia y de
residencia alternativa a Hong Kong. (Miquel, 2010)

La poética va mas alla de los simples objetos, el desamor también se conforma a
través de las propias palabras de los personajes —como siempre en voz en off- con
pensamientos y situaciones tan absurdas como increiblemente surrealistas. El Policia
223 corre continuamente, y uno de esos momentos, en el que cumple 25 afos, relata el
motivo que lo lleva a eso:

Para celebrar este momento histérico, fui a correr para desprenderme del exceso
de agua en mi cuerpo. Esto me hizo sentir muy feliz. Cuando dejé la pista de

carreras también dejé atras mi busca porque sabia muy bien que nadie iba a
llamarme.

Nada mas dejar el busca recibe una llamada y vuelve a por él. Més tarde sabremos
que la llamada la hizo un antiguo compafiero. Lo que nos cuenta aqui es que el Policia
223 decide correr para evitar llorar, por eso habla de “desprenderse del exceso de agua”.
En cierta forma es el refugio que ha encontrado el personaje para evitar pensar en la
soledad, y en definitiva para no acordarse de su exnovia. Otro momento icénico sucede
cuando el Policia 663 decide volver a casa porque tuvo “el presentimiento de que ella
habia regresado”, en cambio lo que se encontr6 fue la casa totalmente inundada de agua:
“No sabia si se me habia olvidado cerrar el grifo o si la casa estaba poniéndose
sentimental. Siempre pensé que seria fuerte, nunca imaginé que lloraria tanto”. El
cineasta usa la casa para ejemplificar el dolor en el que se ve inmerso el personaje; por

eso la segunda frase de la cita valdria tanto para referirse a la casa como a él mismo.

17 Parece que esta referencia se toma directamente del novelista japonés Haruki Murakami. (Heredero,
2018: 288)
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La lacrimogena habitacion de Chungking Express

En Fallen Angels He Qiwu se enamora de un chica, Sato (Toru Saito), que acaba de
perder a su novio Yy se siente totalmente resentida. En el intento por conquistarla, se da
cuenta que la vida no funciona exactamente como ¢l cree: “Creia que olvidaria a
Johnny. Me equivoqué, me olvid6 a mi... Dicen que al amor duele; a mi no. Ahora veo
que no debi entrar a la tienda de otro, cada tienda tiene sus sentimientos”. Aqui se
expresa, mediante una metafora, una idea de un amor posesivo; cuando habla de entrar
en “las tiendas de otros” —que es algo que hacia realmente— en realidad se refiere a que
nunca debio intentar nada con Sato, porque seguia enamorada de otra persona, es decir,

que “era la tienda de otro”.

En la otra historia de la pelicula, que transcurre de manera paralela hasta el
desenlace, Wong busca la manera de retirarse del negocio y de dejar atrds a su socia.
Sin atreverse a decir palabra, pues no tienen demasiado contacto, decide dejarle una
moneda Yy le pide que pinche la cancién N° 1818 del tocadiscos. Se trata de una cancion
triste, de desamor, cuyo estribillo se compone de una frase muy significativa: “Olvidale
y serd como olvidarlo todo...”. Después de esto, Wong se reencuentra con otra chica,
Baby (Karen Mok), que lleva bastante tiempo obsesionado con él. Tras jugar un tiempo
con ella, la rechaza, y la propia Baby organiza una reunion con su antigua socia, lo que
desencadenara —como se comentd en el apartado sobre la accidon— en la muerte de

Wong.

Ambas historias se acaban uniendo al final, y la socia de Wong y He Qiwu se
marchan en motocicleta a recorrer la ciudad, donde la velocidad se evidencia por medio
de la camara rapida, y que adquiere un simbolismo que trata sobre la evasion de la

realidad —la escena final del film, cuando la socia de Wong va en motocicleta agarrada
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de He Qiwu, lo refleja bastante bien: “El trayecto no es largo, y pronto me bajaré, pero
estoy tan bien ahora mismo...”—, asimilandose en cierta medida con el valor de la Vespa
en Vacaciones en Roma (William Wyler 1953), salvo que aqui los personajes se
muestran meditabundos y deprimidos.

El paseo en moto en Fallen Angels

En el caso de Wong, el personaje se asemeja mucho al de Wah (As Tears go by), al
de Yuddy (Days of Being Wild) y al del Sr. Chow (2046). En otras palabras, se
constituye como un personaje prototipico, de caracter chulesco y conquistador; un

personaje sufridor, pues le arrastra su pasado, pero también un provocador de dolor.

Happy Together fue otro punto de inflexion en el cine de Wong. La pelicula le valié
el premio a “Mejor director” en el Festival de Cannes, lo que le dio un mayor peso en el
mundo occidental. Ademas, con este film comenzé a desarrollar una nueva perspectiva
estética, abandono el uso de la steady-cam para apostar por una camara fija y de
movimientos muchos mas suaves. Ante esto es normal que se potencie el uso de

imagenes que certifiquen la melancolia de los personajes.

La historia trata sobre una pareja gay, que en su intento de huida, acaba llegando al
continente americano, donde la relacién no ira nada bien. Entre rupturas y nuevos
comienzos se entrelazan varias ideas. La primera de ellas, y la mas importante, tiene que
ver con las Cataratas de Iguazl. Dentro de este simbolismo encontramos un elemento,
desde el inicio del film que les hace sofiar con poder llegar un dia hasta alli, y no es otra
cosa que una lampara con un dibujo de las cataratas. Los tangos también se convierten

en una parte esencial de la trama, pues esos momentos de baile escenifican la pasion
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que viven ambos; con una musica y unas vivencias que de tan pasionales llegan a la
tristeza. Por Gltimo habria que resaltar el faro mostrado al final de la pelicula sobre el
que el personaje de Chang (Chang Cheng) se halla, este es un simbolismo que nos
remite a la idea del fin del mundo —“finalmente llego al fin del mundo” dice el
personaje de Chang—, en ese momento preciso en el que el personaje se siente acabado
tras un desamor, y donde la camara no deja de hacer un travelling circular alrededor del

faro y del personaje, creando una perspectiva mareante.

Las Cataratas de Iguazu en Happy Together

My Blueberry Nights también presenta un uso continuo de una poética vinculada al
desamor. Todo comienza en Nueva York con una ruptura, y un momento clave y

decisivo lleva a la protagonista a viajar por Estados Unidos:

Elizabeth vive en Nueva York antes de partir hacia Memphis. Tras contemplar
desde la calle una ventana en la que su novio se dispone a hacer el amor con
otra mujer, el protagonista se pregunta en voice over: «,COmo te despides de
alguien sin el cual no puedes vivir? No me despedi. No dije nada». (Heredero,
2018: 95)

Los momentos mas simbolicos del film se producen precisamente en la ciudad de
Nueva York. Jeremy, el duefio de una pasteleria, lleva tiempo coleccionando llaves que
sus clientes les han pedido que les guarde o que simplemente las han dejado alli.
Elizabeth, decide dejar las llaves del apartamento que compartia con su novio alli
también, y lo que descubrimos mas adelante es que el propio Jeremy habia hecho lo
mismo. Las llaves guardadas simbolizan para los personajes un amor que todavia no se

ha superado, y del que se mantiene la esperanza de que algun dia se pueda recuperar.

Incluso se le otorga a las tartas un valor poético que representa el desajuste de sus

personajes, y da titulo a la pelicula:
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-Jeremy: Al final de cada noche la tarta de queso y la de manzana han
desaparecido. La tarta de melocotén y la mousse de chocolate estan casi
acabadas. Pero siempre queda una tarta de arandanos sin tocar.

-Elizabeth: ¢Qué tiene de malo la tarta de ardndanos?

-Jeremy: Nada. Simplemente la gente elige otras cosas. No es culpa suya. Solo
es que nadie la quiere.

En el caso de Jeremy también adquieren bastante importancia las cintas de video,
que las ve simplemente para comprobar todo lo que se ha perdido. Una perspectiva
melancolica del paso del tiempo y un intento por aferrarse al pasado.

Las llaves en My Blueberry Nights representan la perdida

En The Grandmaster se produce una breve historia de amor prohibido tras la
primera batalla que mantienen Ip Man y Gong Er. Ella se ve obligada a seguir el destino
que su padre le ha marcado, debe casarse y abandonar el mundo de la lucha, y él esta

casado y tiene hijos. El tema del amor imposible ya es recurrente en el cine de Wong.

Durante la invasion, Ip Man, que se vio obligado a abandonar su vida suntuosa,
decide regalarle un abrigo a Gong Er, pero como no puede, porque escasea de dinero, lo
vende y se queda con uno de los botones como recuerdo. El boton funciona aqui como
pieza simbolica entre el amor de ambos, él lo guarda incluso cuando se exilia a Hong
Kong —algo que guarda relacién con Wong Kar-Wai—, mas adelante se lo regala, y al
final, ella decide devolvérselo confesandole su amor: “para ser sincera, me enamoré de
usted”, lo que supone la despedida entre ambos. El boton en este caso funciona como un
simbolo de la persistencia y del recuerdo, un elemento que se guarda para nunca olvidar

a alguien; es por eso que Gong Er, aunque sabia que era un regalo que le habia hecho Ip
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Man, decide devolvérselo porque sabe que tras morir, el Unico vinculo que quedara

entre ambos es ese hoton.

Otro elemento usual en su cine aparecera con el fallecimiento de Gong Er, que habia
pasado sus ultimos afios adicta al opio, mostrando un plano en el que vemos como el
humo de la pipa se funde con su cuerpo, representando de nuevo esa idea de lo
evanescente. La idea de la fugacidad de la vida adquiere importancia sobre todo al
combinar la muerte de un personaje joven con la meditacién sobre este —algo que en
cierta forma ya pasaba en As Tears go by con la muerte de Wah al final del film—. El
humo es por tanto aquello que ni siquiera podemos sujetar entre los dedos porque
desaparece en unos pocos instantes.

En The Grandmaster Gong Er se convierte en humo al morir

1. La Trilogia del Amor

La ambigliedad en el cine del maestro asiatico casi siempre esta presente, y en este
caso se expande aun mas hasta el punto de realmente no saber si estas tres peliculas
tienen relacién entre si. Lo que si es cierto es que cada una de ellas funciona de manera
totalmente independiente, y son los pequefios detalles los que parecen conectarlas. El
hecho de que Tony Leung —un actor que ya estaba ganando fama en el continente—
aparezca tan solo en una escena al final de Days of Being Wild, puede ser un indicativo
claro de que hay una correlacion entre ese extrafio personaje que se nos presenta y el
que va a representar él mismo diez afios después en Deseando Amar. A eso habria que
sumarle la presencia también de la actriz Maggie Cheung, que en el primer caso sufre
un desencanto amoroso con el protagonista (Leslie Cheung), que la deja completamente

marcada. Luego, en Deseando Amar, se nos presenta también una mujer melancélica,
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que parece haber encontrado el amor, y que, por otro lado, va a experimentar de nuevo
ese sentimiento de pérdida. Todos estos personajes parecen reaparecer de alguna

manera en 2046.

Days of Being Wild se ubica en el pasado, y los actos que pasan ahi adquieren
consciencia en el presente y en el futuro. Es decir, que lo que percibimos en Deseando
Amar —presente— y 2046 —futuro— es un eco de lo ocurrido en el primer film; y debido a
eso asociamos perceptivamente las tres peliculas como un conjunto y no como piezas
individuales. Pero lo cierto es que ambas, independientemente de que formen parte de
un conjunto o no, se pueden analizar, debido a estos elementos perceptivos, como una

pieza que se reafirma de manera unitaria.

Como hemos podido comprobar la Trilogia del Amor supone un reto para criticos e
investigadores, sus propuestas han ido mas alla incluso de lo estrictamente
cinematogréafico, campo que ha rebasado gracias a una total libertad creativa. Pero
realmente, ¢qué ha hecho especial a estas tres peliculas de Wong Kar-wai? Sin duda
alguna han sido unos personajes dotados, a través de diversos simbolismos, de una
melancolia que es expresada a través de la ambientacion, el ritmo y la propia historia de

sus peliculas.

La presencia de los relojes, que recalcan el tiempo continuamente, sera uno de los
elementos esenciales de esta trilogia. Esto nos habla de unos personajes que se

encuentran atados a un momento pregnante, como es el caso de Days of Being Wild:

Yuddy: ¢Qué dia es hoy? 16. 16 de Abril. Un minuto antes de las 3 pm del 16 de abril
de 1960 estds conmigo. Por ti, recordaré ese minuto. De ahora en adelante, seremos
amigos por un minuto. Es un hecho, no lo puedes negar, esta hecho.

Ese recuerdo va a aparecer en el film continuamente, cada vez que un personaje
mira o pregunta por la hora, el reloj marca exactamente lo mismo. Incluso, al final del
film, cuando Yuddy ya estd moribundo, Tide le pregunta a Yuddy que estaba haciendo
exactamente hace un afio a la misma hora —el reloj marca las tres de la mafiana—, y por
supuesto él se acordaba. La importancia del tiempo se cierra mas tarde con el final de
2046, con una frase que el Sr. Chow le dice a Bai Ling: “Ahora sé que hay algo que
jamas prestaré”; en referencia al tiempo que ha perdido con ella y otras tantas mujeres a

las que sabia que no iba a amar.
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La presencia de relojes en Days of Being Wild es constante

En Deseando Amar cobra una mayor presencia el estilismo y la musica, es decir, la
técnica y la estética. Esto lo comprobamos en escenas donde los movimientos de
camara estan trabajados para expresar los cambios emocionales de los personajes, con
un conjunto de ideas que desbordan originalidad. Un ejemplo de esto es una escena —
resefiada por el cineasta Richard Blank (2012)—, en la que la Sra. Chan y el Sr. Chow se
encuentran cenando, y poco a poco, con la intriga de un thriller, ambos desvelan ante el
otro las sospechas de que sus respectivas parejas estan engafiandolas. Cada vez que se
descubre algo, la camara realiza extrafios movimientos de travelling, en lugar de tratar

la escena con el uso sistematico del plano-contraplano.

En Deseando Amar los barrotes resaltan la condena de un amor imposible

Aparecen otras dos escenas interesantes, que sefialan perfectamente la evolucion de
los personajes. En la primera, ambos ensayan como debia ser cuando la Sr. Chan

volviese a ver a su marido; el Sr. Chow siguiendo el juego confiesa haberle sido infiel y
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ella acaba llorando. La segunda escena es un ensayo, pero esta vez de cdmo se tienen
que despedir ambos —salvo que esto el espectador no lo sabe hasta el Gltimo momento—
y ella vuelve a llorar al pensar que tiene que dejar al Sr. Chow atrés. Dos escenas que

conjuntamente nos hablan de los resultados de un amor imposible.

Los personajes que rehusan ser iguales que sus parejas, deciden negar el amor que el
uno siente por el otro; entonces, cuando el Sr. Chow se marcha, ella intenta encontrarlo
en Singapur y, al no hacerlo, él regresa a Hong Kong. Cuando vuelve ya es demasiado
tarde, y lo Unico que ha quedado es un susurro del Sr. Chow ante un agujero hecho en
un muro de piedra en el templo de Angkor Wat. No oimos el secreto, pero todos
intuimos lo que es; y tiempo después, en el mismo agujero, florecen unas briznas de
hierba. Esto se traduce directamente como la pervivencia de un amor, que al igual que
las piedras de Angkor Wat, han permanecido inmutables con el tiempo; un amor, que
pese a no haber sido consumado —o al menos eso creemos— pervivira en la memoria de
quienes lo han vivido. El agujero vuelve a aparecer en 2046, en el relato futurista, con
un aspecto diferente, pero que vuelve a cumplir la misma funcion, aunque en este caso
lo emplea el alter ego del Sr. Chow (Takuya Kimura) para confesar el nuevo amor no

correspondido que siente.

En 2046 reaparece la idea del agujero que escucha los secretos

En 2046 aparece también el personaje de Mimi (Carina Lau), rescatado de Days of
Being Wild, y Arafia Negra/Su Li-Zhen (Gong Li) que viene a representar los deseos
insatisfechos del Sr. Chow durante su amorio en Deseando Amar. En si mismo, el titulo
es un simbolismo, 2046 era la habitacion que el Sr. Chow tenia en Deseando Amar, y

también la que quiso tener en el Hotel Oriente, donde luego viviria Bai Ling y Wang.
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2046 también es el relato futurista que escribe el protagonista, “un tren que viaja a 2046
para recuperar la memoria perdida” y del que nadie puede regresar. En realidad el relato
es un alegato del propio Sr. Chow, quien busca una identidad que ha perdido mientras

recapitula todo su pasado.

CONCLUSIONES

Wong Kar-wai ha construido un universo filmico que es facilmente reconocible
desde el primer plano, evitando los convencionalismos mas tradicionales, Yy
proponiendo un cine independiente y personal, que fue la inspiracion de otros

cineastas®® que han venido mas tarde.

La ensofiacion estética de sus films, compuestos a ritmo musical, y caracterizados
por tener una sutiliza indescriptible a la hora de presentar a sus personajes, le han
avalado para ser uno de los mas reconocidos directores de cine actuales. Muestra de ello
han sido los numerosos premios que ha obtenido a lo largo de su carrera, asi como una

gran aceptacion por parte de la critica y el pablico.

En los elementos de accion, Wong ha evidenciado capacidad para reinventar los
convencionalismos del género, demostrando que se pueden hacer peliculas con cierta
sensibilidad poética y sin dejar de ser violentas al mismo tiempo cuando ha sido
necesario. La elaboracion técnica, con el uso sistematico de el undercrank y el step-
printing, han llevado sus secuencias de accién a distanciarse de las del resto de films

producidos en Hong Kong.

Una ciudad que, como hemos visto, se ha erigido como la gran musa del cineasta, y
que se muestra constantemente en su cine como ese espacio que vive los mismos
sentimientos que sus transeuntes. Un lugar, que en definitiva, subraya constantemente la
melancolia de sus personajes, creando en su entorno un prototipo que se alza como una
antitesis de Paris y, en definitiva, del amor. Al mismo tiempo ahonda en retratar algunas
de los emplazamientos mas iconicos; resalta momentos convulsos del pasado reciente,
con el objetivo de crear una perspectiva histérica y de dar credibilidad a las historias
que narra; y usa masica latina para generar un efecto de contraste en el espectador que

sirve como elemento narrativo.

18 Entre estos cineastas que han confesado sentirse atraidos por su trabajo encontramos a Bi Gan
(Velazquez, 2019) y Barry Jenkins (Teti, 2018).
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Y un desamor que, en Ultima instancia, se conforma a través de todos los
largometrajes del shanghaiano como un elemento indispensable de la trama. Apoyado
por un ritmo pausado y secundado por la musica, la voz en off y diferentes simbolismos,
que acentan mucho mas la decadencia de unos personajes que parecen Vvivir en

permanente afliccién, dandose cuenta de que el amor no puede con nada.
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