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SINOPSIS

En Saraband, Marianne y Johan vuelven a encontrarse después de haber permanecido separados treinta años. De pronto, Marianne siente la necesidad de ver de nuevo a su ex-marido. Decide ir a visitar a Johan a su antigua residencia de verano situada en la provincia de Dalarna. Así, un precioso día de otoño, se coloca al lado del sofá reclinable y le despierta con un beso de buenos días.

En la casa también pasan el verano el hijo de Johan, Henrik y la hija de este, Karin. Henrik imparte clases de violonchelo a su hija y tiene planes de futuro para ella. La relaciones padre-hijo son tensas, pero ambos son protectores con Karin. Guardan luto a Anna, la querida mujer de Henrik, que murió dos años antes, pero que sigue aún presente en sus vidas. Marianne no tardará en darse cuenta de que las cosas no van tan bien, y se ve envuelta sin quererlo en una complicada e incómoda lucha por el poder.

“Saraband es como un concerto grosso, un concierto para toda una orquesta, pero en este caso con cuatro solistas”, declaró Ingmar Bergman. “El drama está formado por diez diálogos que siguen un patrón muy concreto, e intenta analizar una situación complicada”.

La zarabanda era un baile erótico de dos muy popular en las cortes reales de los siglos XVII y XVIII. Fue prohibida en España por ser considerada indecorosa. Saraband se rodó en la SVT en el otoño de 2002, y se empleó la última tecnología de alta definición, tanto en el estudio como en los exteriores.
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ARGUMENTO

Después de su divorcio, Johan y Marianne perdieron el contacto durante muchos, muchos años. Johan, ahora profesor jubilado, se ha retirado a la casa de verano de sus abuelos en la región de Dalarna, al oeste del país. Compró la casa tras haber heredado una pequeña fortuna de una tía danesa, en otro tiempo famosa cantante de ópera. Allí lleva una vida solitaria con su ama de llaves y rodeado de libros. 

Marianne, quien ha seguido ejerciendo como abogada especializada en derecho de familia y divorcios, decide de pronto buscar a Johan y poner fin a su aislamiento. Ninguno de los dos mantiene un contacto regular con sus hijas Sara, casada y viviendo en Australia, y Martha, enferma e ingresada en una clínica.

Un agradable día de otoño Marianne se queda contemplando a Johan mientras éste duerme en una mecedora. Ella se acerca y le despierta con un cálido beso y, tras treinta y dos años de separación, viven unas intensas semanas juntos.

También en la propiedad se encuentra Henrik, hijo de un matrimonio anterior de Johan. Henrik se aloja en la cabaña del lago con su hija Karin. Su amada esposa y madre de Karin, Anna, lleva dos años muerta, aunque su presencia aún es palpable. Henrik no ha conseguido superar la muerte de Anna. Se prejubiló de su puesto en la Universidad de Upsala y ahora se dedica a escribir un libro sobre la Pasión de San Juan, de Bach, y a dar clases de violonchelo a su hija. Karin tiene mucho talento y quiere entrar en el Conservatorio. Llevan trabajando juntos todo el verano para preparar la prueba de acceso. Henrik también toca en una pequeña orquesta de cámara en Upsala.

Las relaciones de Johan con su hijo Henrik siempre han sido tensas y complicadas, pero mantenía una relación muy estrecha con su nuera Anna y, él también, la echa muchísimo de menos.

La repentina aparición de Marianne hace aflorar, con su presencia, la lucha oculta de poder que se estaba manteniendo alrededor de Karin. Ésta busca a Marianne y empieza a hablarle de Henrik, de su adorada madre difunta y de su muy complicada y asfixiante existencia al lado de su padre.

Un impactante drama contemporáneo sobre la lucha por el poder, la liberación y la reconciliación.
Ingmar Bergman

Uno de los directores de cine y teatro más respetados del mundo ha presentado una nueva producción, Anna, para las series de ficción de la televisión sueca.

Ingmar Bergman inició su carrera en los años 40 como guionista (Torment, 1944) y su carrera aún sigue dando frutos. Entre su fantástica producción cinematográfica, de más de cuarenta títulos, podemos encontrar clásicos como Sawdust and Tinsel, Smiles of a Summer Night, the Seventh Seal, Wild Strawberries, The Silence, Cries and Whispers, The Magic Flute y Autumn Sonata.
Tres de sus películas han recibido el Óscar a la mejor película extranjera: The Virgin Spring, Through a Glass Darkly, y Fanny and Alexander, que ganó tres Óscars más. En los últimos años, Ingman Bergman se ha dedicado a escribir y dirigir en el Real Teatro Dramático de Suecia. Ha escrito el guión de la película y serie de televisión Las mejores intenciones (Best Intentions, 1992), dirigida por Bille August y producida para la Televisión Sueca, ganadora de la Palma de Oro en Cannes. También escribió los guiones para las películas Los niños del domingo (Sunday’s Child,1992), dirigida por Daniel Bergman; Encuentros privados (Private Confessions, 1996) e Infiel (Faithless, 2000), ambas dirigidas por Liv Ullmann para la Televisión Sueca. Ha escrito y dirigido la película para televisión In the Presence of a Clown (1997). En 1997 Ingmar Bergman recibió el premio especial a la carrera cinematográfica en el 50º Festival de Cannes. Recientemente, Bergman ha dirigido Ghost Sonata de August Strindberg y María Estuardo (María Stuart) de Friedrich Schiller en el Real Teatro Dramático de Estocolmo. En otoño empezará con los ensayos para la obra de Ghosts de Henry Ibsen, en el escenario principal del Real Teatro Dramático. 

PREMIOS:
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Oso de Oro en el Festival de Berlín, por Wild Strawberries (Fresas salvajes), 1958.
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Placa de Oro, Academia de Cine Sueca, 1958.
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Oscar a la Mejor Película Extranjera, por The Virgin Spring (El manantial de la doncella), 1961.
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Oscar a la Mejor Película Extranjera, por Through a Glass Darkly, (Como en un espejo) 1962.
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Premio Erasmus (compartido con Charles Chaplin), Holanda, 1965.
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Doctor Honoris Causa, Universidad de Estocolmo, 1975.
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Oscar a la Mejor Película Extranjera, por  Fanny and Alexander (Fanny y Alexander), 1983.

Liv Ullman
Marianne
Liv Ullman, nacida en Tokio y de padres noruegos, se formó como actriz en Londres. Su debut en el escenario tuvo lugar en el Rogaland Theater, en Stavanger y su primer papel en una película fue en 1957. Ha trabajado en numerosas películas de Ingmar Bergman, entre las que se encuentran Persona (1966), Cries and Whispers (1972), Scenes from a Marriage (1973) y Autumn Sonata (1977). Por su papel en Shame, de Ingmar Bergman, recibió el premio Guldbagge (el equivalente sueco del Óscar). Su papel como Kristina en Emigrants y The New Land de Jan Troell le hicieron ganar el Globo de oro e impulsaron su carrera teatral y cinematográfica internacional. Ha obtenido también varias nominaciones al Óscar a la Mejor Actriz y ha ganado el premio de la crítica norteamericana cuatro veces consecutivas. 

En el teatro, Liv Ullmann ha interpretado numerosos papeles importantes en Noruega, Suecia, el West End de Londres, Australia, Los Ángeles y Broadway. De su forma de actuar se ha dicho que combina “una belleza terrenal con un estilo natural”. Sin embargo, en los últimos años ha ido abandonando progresivamente la interpretación en teatro y cine para dedicarse a escribir guiones y a dirigir películas.

En 1992 Liv Ullman escribió y dirigió su primer largometraje, Sofie, por el que recibió tres premios importantes en el Festival de Cine de Montreal. Su segundo proyecto fue Cristina de Lavrans (Kristin Lavransdatter), en el que trabajó como directora y guionista, transformando la conocida serie de novelas de Sigrid Undset en película. En 1996 se dio la primera colaboración de Liv Ullmann con la Televisión Sueca, para dirigir el guión de Encuentros privados (Private Confessions), de Bergman. Esta película fue galardonada con varios premios internacionales de cine y televisión. En el 2000, Liv Ullmann dirigió otro guión de Ingmar Bergman: Infiel (Faithless).
Liv Ullmann ha ejercido durante veinte años como Embajadora de Buena Voluntad para el Fondo de la Infancia de UNICEF y a la vez ha sido vicepresidenta del Comité de Rescate Internacional, que trabaja para los refugiados de todo el mundo. En 1976 debutó como escritora con su novela autobiográfica Changing y en 1984 publicó otra: Decisión (Choices). Las dos se han traducido a más de veinticuatro idiomas.

Filmografía selecta:


Light Keeps me Company (2000)


Zorn (1994)


A Dream Play (1994)


The Ox (1991)


Autumn Sonata (1977)


Serpent’s Egg (1977)


Face to Face (1975)


Zandy’s Bride (1974)


Cries and Whispers (1972)


The New Land (1972)


Emigrants (1971)


Passion of Anna (1969)


Shame (1968)


Hour of the Wolf (1969)


Persona (1966)

Selección de trabajos en televisión:


Prisoner without a Name, Cell without a Number (1983)


Scenes from a Marriage (1973)

Selección de películas dirigidas por Ullmann:


Infiel (Faithless) (2000)


Encuentros privados (Private Confessions) (1996)


Cristina de Lavrans (Kristin Lavransdatter) (1995)


Sofie (1992)

Erland Josephson

Johan
Erland Josephson es de los actores suecos más conocidos y también ha trabajado como director en cine, televisión y teatro. Ha participado en películas de fama internacional como Sacrificio (The Sacrifice), Prospero’s Books, La insoportable levedad del ser (The Unbearable Lightness of Being), y The Gaze of Odysseus. Erland Josephson ha colaborado con Liv Ullmann en varios proyectos, trabajando bajo su dirección en Sofie, Cristina de Lavrans (Kristin Lavransdatter) e Infiel (Faithless). Entre sus numerosos papeles en cine encontramos la interpretación en Amorosa y Good Evening, Mr. Wallenberg y en las películas de Ingmar Bergman The Passion of Anna, Cries and Whispers, y Fanny and Alexander. Erland Josephson entró en el Real Teatro Dramático de Suecia en 1956 y desde entonces ha representado allí más de sesenta papeles. Su colaboración con Bergman ha dado como fruto varias producciones del Real Teatro Dramático, como Casa de muñecas (A Doll House), Space and Time, Goldberg Variations, Ivonne y The Bacchae. 
Erland Josephson también es escritor. Hasta el momento ha publicado siete novelas, cinco trabajos autobiográficos, dos colecciones de poemas y numerosas obras para teatro, radio y televisión. En los años 60 y 70 dirigió el Real Teatro Dramático de Suecia (1966-75) y presidió la Asociación de Teatro Sueco (1963-66) y la Asociación Nacional de Teatros (1972-75). En 1988 interpretó el papel de Gayev en la puesta en escena de El jardín de los cerezos (The Cherry Orchard), llevada a cabo por Peter Brooks en la Academia de Música de Brooklyn. Por ese papel recibió un premio Obie al mejor actor. Erland Josephson fue nombrado doctor honoris causa por la Universidad de Estocolmo.

En televisión, Josephson ha participado en producciones de la Televisión Sueca como Like the Leaves in Vallombrosa, In the Presence of a Clown, The Tattoed Widow, e Ivar Krueger. Recientemente, Josephson ha trabajado en la puesta en escena de Ingmar Bergman de María Estuardo (Maria Stuart), y actualmente aparece en Easter de August Strindberg (dirigida por Katia Mitchell) en el Real Teatro Dramático. Su papel más reciente en cine ha sido en Infiel (Faithless) (guión: Ingmar Bergman, directora: Liv Ullmann).

Filmografía selecta:

Cristina de Lavrans (Kristin Lavransdatter,1995)

The Gaze of Odysseus (1995)

Sofie (1992)

La insoportable levedad del ser (The Unbearable Lightness of Being,1988)

Sacrificio (The Sacrifice, 1986)

Fanny and Alexander (1982)

The Marmalade Revolution (1980, también la dirigió)

Cries and Whispers (1972)

The Passion of Anna (1969)

Selección de producciones televisivas:

From the Life of the Earthworms (1988)

The Tattooed Widow (1993)

In the Presence of a Clown (1977)

Magic Circle (1995)

Like the Leaves in Vallombrosa (1995)

Rosenbaum (1991)

After the Rehearsal (1984)

Scenes from a Marriage (1973)

Börje Ahlstedt

Henrik
Tras estudiar en la Real Escuela de Arte Dramático de 1962 a 1965, contrataron a Börje Ahlstedt para trabajar allí y sigue formando parte de la compañía en la actualidad. Ha interpretado más de setenta papeles en los teatros nacionales y también numerosos papeles en televisión, radio y cine.

Experimentó su salto a la fama en Soy curiosa. Amarillo (I am Curious- Yellow, 1967) de Vilgot Sjöman, y a partir de ahí se ha ido convirtiendo en un actor de carácter muy versátil con un talento especial para los personajes tragicómicos. Ingmar Bergman ha contado con él en varias películas, interpretando al tío Carl en Fanny and Alexander (1982), y en Las mejores intenciones (Best Intentions, 1992), Los niños del domingo (Sunday’s Child, 1992) e In the Presence of a Clown (1997). Es de los actores más queridos en Suecia y ha recibido muchos premios, entre los que destacan un Guldbagge (equivalente sueco del Óscar) por su representación en The Rabbit Man (1990). En televisión ha actuado, entre muchos otros, en Death of a Salesman de Arthur Miller (1979, director: Bo Widerberg).

En teatro ha trabajado en Putnila, Markurells of Wadköing y ha representado el papel de Peer Gynt en la puesta en escena que hizo Ingmar Bergman de la obra de Ibsen. Todas ellas se han llevado a cabo en el Real Teatro Dramático. Las representaciones de cine y televisión incluyen producciones como The Birthday (2000), e In the Presence of a Clown de Ingmar Bergman (1997), por la que ganó el premio Ingmar Bergman.

Durante la primavera de 2001 representó María Estuardo (Maria Stuart), de Schiller, en el Real Teatro Dramático, dirigido por Ingmar Bergman.

La producción más reciente de Börje Ahlstedt para la televisión sueca fue Herr von Hancken, el año pasado. En la actualidad, representa el papel de Amolphe en The School for Wives en la sala principal del Real Teatro Dramático (dirigida por Peter Langdal).

Selección de actuaciones en cine y televisión:


Herr von Hancken (2000)


The Birthday (2000)


In the Presence of a Clown (1997)


Fall in Paradise- The Source of Happiness 2 (1995)


Madame Cahirman Ingeborg (1993)


Sunday’s Children (1992)


Las mejores intenciones (Best Intentions) (1992 y 1991)


The Rabbit Man (1990)


Ronya, the Robber’s Daughter (1986)


Fanny and Alexander (1982)

Julia Dufvenius

Karin
Julia Dufvenius nació en 1975. Su primera aparición como actriz fue en la aclamada serie de televisión sueca Backlash de 1997 (director: Meter Schildt), producida en Goteburgo. Representó el papel de Ella, la mejor amiga de Josephine (Katharina Cohen).

Julia Dufvenius se formó en la Escuela de Teatro de Goteburgo de 1996 a 1999. Siendo estudiante participó en representaciones en el City Theater/Backstage en la obra The Name de Jon Fosso (dirigida por Stefan Larsson) y en Rhubarb de Maria Blom (dirigida por la autora). También trabajó en las últimas representaciones de Innermost Lie (dirigida por Fero Veres) y Party Time (dirigida por Carl Kjellgren). Los oyentes de radio la escucharon en su papel de Felicia en Miss Felicia’s Secret (dirigida por Christer Ekbom). El año pasado, Ingmar Bergman puso en escena la obra de Schiller María Estuardo (Maria Stuart) en el Teatro Real de Estocolmo. En esa obra, Dufvenius interpretó dos papeles, el de dama de honor de la Reina Isabel y el de primera doncella de la dama María Estuardo. También ha realizado una larga gira haciendo de Helena en Sueño de una noche de verano, (Midsummer Night’s Dream) de Shakespeare. En la actualidad, Julia Dufvenius representa el papel de Martina, asistente de Lotta en el best seller de Louise Boije af Gennäs (dirigida por Agneta Ehrensvlird) en el Electric Works Stage del Real Teatro Dramático (Elverket).

De The International Dictionary of Films and Filmmakers
La extraordinaria posición de Ingmar Bergman en el panorama internacional como director se basa en muchas razones. Su reputación se puede achacar a diversos factores como por ejemplo, su notable producción de grandes obras cinematográficas (40 películas desde 1946 a 1982); la naturaleza profunda de sus mejores películas desde la década de los cincuenta; la innovación de su técnica combinada con una increíble sencillez, incluso cuando  emplea tratamientos surrealistas y oníricos como, por ejemplo, en Wild Strawberries (Fresas salvajes) y Persona; su sensibilidad creativa en lo referente a los actores; y su extraordinaria capacidad para evocar interpretaciones sofisticadas en actores habituales, especialmente en los casos de Gunnar Björnstrand, Max von Sydow, Bibi Andersson, Ingrid Thulin, y Liv Ullmann.

Tras un comienzo en el que sus obras eran poco originales y melodramáticas, y que versaban sobre amargas relaciones entre un hombre y una mujer ("Me enganché sin éxito al estilo que podía salvarme, porque no tenía uno propio", confiesa en Bergman on Bergman), Bergman alcanzó la madurez en Summer Interlude (Juegos de verano) y Summer with Monika (Un verano con Mónica), dos románticos estudios sobre el amor adolescente y su consiguiente desilusión. En Sawdust and Tinsel  (Noche de circo) utilizó un circo ambulante abandonado—donde el propietario formaba pareja con una joven amante que le era infiel y el payaso con una mujer de mediana edad que también era infiel—como alegoría del sufrimiento humano ante el fracaso del
amor y el retrato de la soledad más extrema de la condición humana, un tema a menudo recurrente en su obra. Pero no todo es triste y descorazonador en las películas de Bergman. También contienen un sutil sentido del humor. Sus comedias, A Lesson in Love (Una lección de amor) y Smiles of a Summer Night (Sonrisas de una noche de verano), tienen un tono irónico ("Eres un ginecólogo que no conoce en absoluto a las mujeres", dice la amante de un hombre en A Lesson in Love [Una lección de amor]), e incluso en Wild Strawberries (Fresas salvajes),  la relación entre el maduro profesor y su ama de llaves
tiene un cierto sentido cómico. Las últimas comedias de Bergman, The Devil's Eye (El ojo del diablo) y All These Women, son agudas y fantásticas. "Creo que los problemas religiosos siguen vivos... no en el plano emocional, sino en el intelectual", escribió en la época de Wild Strawberries (Fresas salvajes). The Seventh Seal (El séptimo sello), The Virgin Spring (El manantial de la doncella), Through a Glass Darkly, Winter Light, y The Silence (El silencio) le llevó de forma progresiva rechazar sus creencias religiosas, convencido de que la vida humana está perseguida por "un mal ardiente y activo". El caballero de The Seventh Seal (El séptimo sello), que no puede enfrentarse a la muerte una vez que ha perdido la fe, sobrevive únicamente como testigo de la crueldad de la persecución religiosa. Bergman opina que la fe pertenece a la gente sencilla e inocente. The Virgin Spring (El manantial de la doncella) expone la violencia de la venganza en la época de los primeros cristianos.

Bergman deja de hacer este tipo de películas, ya que las considera "falsas"; sin embargo, se trata de películas excelentes, realizadas con una gran profesionalidad. La desilusión de la negación del amor del luteranismo está presente en Winter Light. (Luz de invierno). "Con Winter Light  (Luz de invierno) limpié mi casa", admitió Bergman. En su filmografía se cuentan más títulos que reflejan su visión de la religión: la chica loca de Through a Glass Darkly (Como en un espejo) ve a Dios como una araña, mientras que la monja enferma de The Silence (El silencio) se enfrenta a la muerte con una soledad que supera todo como resultado del silencio absoluto de Dios ante el sufrimiento. No obstante, en The Magician, Bergman expresa su sarcástica voluntad al hacerle sospechar al mago, un hombre racional, que finalmente sus falsos trucos son en realidad auténticos.

Con Wild Strawberries (Fresas salvajes), Bergman analiza cada vez más los dilemas psicológicos  y éticos que se producen en las relaciones humanas y sociales cuando la religión fracasa. Además, la película sugiere que no existe el amor, el entendimiento y la humanidad entre las personas. El Viejo profesor de medicina de Wild Strawberries (Fresas salvajes), experimenta una serie de sueños que le ayudan a comprender la verdad sobre su naturaleza fría y despiadada. Persona, la película más extraña y polémica de Bergman, así como la más significativa por su técnica de alienación brechtiana y su tratamiento surrealista de la doble personalidad, incluye un silencio auto impuesto por la actriz que proviene del hecho de no amar a su marido ni a su hijo, aunque le horroriza la violencia autodestructiva del mundo que le rodea. Este último tema se lleva hasta el final en The Shame (La vergüenza), donde un músico egocéntrico trata de no intervenir en la guerra que está teniendo lugar en su país hasta cometer actos irracionales de violencia por pánico. The Shame (La vergüenza) y Hour of the Wolf (La hora del lobo) presentan a artistas que están sólo ocupados con sus vidas y a los que no les preocupan los grandes problemas de la sociedad en la que viven.

"Hasta The Passion of Anna  no presté atención a las relaciones entre hombre y mujer" declara Bergman. The Passion of Anna analiza "las fuerzas oscuras y destructivas" de la naturaleza humana que pueden provocar los impulsos sexuales. Las últimas obras de Bergman reflejan, su "incesante fascinación por el género femenino", y añade "la película... debe comunicar estados físicos". En muchas ocasiones a las mujeres se les niega el amor y la comprensión que necesitan, sugiere Bergman. Sirva como ejemplo el caso de varias mujeres que están a punto de dar a luz en Brink of Life (En el umbral de la vida); y las relaciones familiares temerosas, malditas, y despiadadas de Cries and Whispers (Gritos y susurros). Esta última, junto con The Shame (La vergüenza) y The Serpent's Egg (El huevo de la serpiente), es una de las películas más terroríficas de Bergman, a pesar de ser en color gracias al exquisito trabajo de Sven Nykvist, su primer cámara.

Bergman analiza las relaciones entre hombre y mujer de forma continuada e inflexible en una serie de películas. The Touch (La carcoma) presenta a una mujer casada que, arrastrada por sus emociones vive una aventura con otro hombre; Face to Face, (Cara a cara) una de las películas más conmovedoras del director trata sobre la crisis nerviosa que sufre una analista fría y las alucinaciones que le acarrea; y una película de la que se hizo una serie de televisión (pero se volvió a estrenar en una versión acortada  con mayor éxito en el cine, Scenes from a Marriage [Secretos de un matrimonio]) presenta la relación atormentada de una pareja que se ha divorciado pero que no pueden vivir el uno sin el otro. Las actrices Bibi Andersson en Persona y The Touch (La carcoma), y Liv Ullmann en Cries and Whispers(Gritos y susurros), Scenes from a Marriage (Secretos de un matrimonio )y Face to Face (Cara a cara) realizan interpretaciones magistrales.

La temática de los últimos títulos de Bergman, dirigidos en Suecia o durante su exilio auto-impuesto es más variada. En The Magic Flute (La flauta mágica) Bergman rodó la ópera de Mozart, lo que la convertiría en una de las mejores y más encantadoras películas del director. The Serpent's Egg (El huevo de la serpiente) constituye un estudio feroz sobre los sádicos orígenes del nazismo, mientras que Autumn Sonata (Sonata de otoño) explora el caso de una madre que no puede amar. Bergman puso punto final a la realización con su excelente estudio misántropo sobre un nefasto matrimonio, From the Life of the Marionettes (De la vida de las marionetas), y la serie de televisión semi-autobiográfica Fanny and Alexander (Fanny y Alexander). Este proyecto de producción sueca, se reeditó en el cine. Ambientado en 1907, Fanny and Alexander (Fanny y Alexander) cuenta de forma dulce y poética dos años de la vida de personajes que supuestamente son los abuelos maternos de Bergman.

Después de Fanny and Alexander (Fanny y Alexander), Bergman dirigió After the Rehearsal, un drama a pequeña escala que refleja su creciente preocupación por el teatro. En esta cinta aparecen tres personajes: un director de teatro mayor y mujeriego que está montando una versión de The Dream Play de Strindberg; una atractiva joven actriz que interpreta el papel protagonista en la obra; y su antigua amante, una mujer que alcanzó la fama pero desgraciadamente se dio a la bebida, y que ahora acepta un humillante papel secundario en la producción.

Continuó escribiendo guiones autobiográficos como es el caso de Fanny and Alexander (Fanny y Alexander). The Best Intentions (Las mejores intenciones), dirigida por Bille August, es una crónica compasiva que describe los tempestuosos diez años del matrimonio de los padres de Bergman. Su padre es un pobre estudiante de teología que parece renunciar a sus sueños. Su madre tiene un espíritu fuerte pero es una niña malcriada de clase alta. La película cuenta con unos intérpretes de excepción, como Max von Sydow en el papel del abuelo materno de Bergman. Dado el escenario de la obra y la relación que tiene con Bergman desde los años cincuenta, su presencia no podría ser más adecuada.

A The Best Intentions le siguió Sunday's Children (Niños del domingo), dirigida por el hijo de Bergman, Daniel. La película es una historia muy personal sobre un chico de diez años llamado Pu, que supuestamente representa al joven Ingmar Bergman. Pu crece en la campiña sueca durante los años veinte. El guión se centra en la relación con su padre, un pastor, y otros miembros de la familia; asimismo,  se representa la inquietante relación de Pu siendo adulto con su padre ya anciano.

Roger Manvell, actualizado por Rob Edelman

BERGMAN SOBRE BERGMAN

IDEOLOGÍA

Mi visión de la vida consiste en no tener una visión predeterminada. Dado que ha sido excesivamente dogmática, mi visión de la vida se ha ido disolviendo gradualmente. Ya no tengo.

Bergman on Bergman (1968)

ARTE Y POLÍTICA

Normalmente no suelo llevar a la pantalla hechos reales. Por ejemplo, el poema que introduce Persona representa una situación en un momento particular. Cuando el arte se utiliza para incitar políticamente, puede tomarse como una acción política. Hoy en día, el arte juega un papel importante.

Actualmente, la actividad política se condensa en las noticias, en la cercanía que ofrece la televisión sobre lo que ocurre en todo el mundo. Así, el arte ha perdido completamente el ritmo. Los artistas apenas son los visionarios sociales que solían ser. Y no deben creer que lo son. La realidad se escapa a los artistas y a sus opiniones políticas.

Bergman on Bergman (1968)

SUEÑOS

No existe otro medio artístico —ni la pintura ni la poesía— que pueda comunicar la calidad específica del sueño como el cine. Cuando se apagan las luces en el cine y aparece un punto blanco que se va haciendo cada vez mayor, nuestra mirada deja de moverse de acá para allá, se fija y se detiene. Simplemente nos quedamos sentados y dejamos que las imágenes fluyan ante nosotros. Entonces dejamos de ser dueños de nuestra voluntad. Perdemos  nuestra capacidad de resolver y ordenar  las cosas. Nos dejamos arrastrar por una serie de acontecimientos, y nos convertimos en partícipes de un sueño. Fabricar sueños es una responsabilidad muy interesante.

Bergman on Bergman (1968)


A veces, cuando sueño, pienso: 'Voy a acordarme de esto para hacer una película, es una especie de deformación profesional.

Bergman on Bergman (1968)

AUGUST STRINDBERG

Strindberg me ha acompañado toda la vida. En algunos En algunos momentos me ha atraído profundamente, en otros me ha repugnado...  él expresaba lo que yo había experimentado y que no conseguía reflejar con palabras.

Bergman on Bergman (1968)

GUIONES

Durante mucho tiempo, permanecen uno o dos ideas en mi cabeza, recojo material, tomo notas, etc. Como siempre he estado ocupado con tantas cosas, he tenido que ser metódico a la hora de planificar mi tiempo de trabajo. Sé que llegará el día en el que podré decir: 'Cuento con seis u ocho semanas para escribir el guión'. Pero por el momento tengo que programarlo todo con bastante antelación. Así que necesito sentarme y encontrar la forma de comenzar. Después el guión sale de forma muy metódica, disciplinada y pedante.

Bergman on Bergman (1968)

ACTORES

Un actor se presenta a sí mismo. Presenta su voz. Presenta su cuerpo. Presenta su alma al público desde un escenario ante una cámara, o un micrófono. En el momento en que se presenta a sí mismo experimenta una profunda necesidad de concentrar la vista y el oído en sí mismo, para corregirse y controlarse; como lo hace el bailarín ante el espejo, o el músico ante la grabadora. Se trata de una necesidad perfectamente legítima que tenemos que comprender y satisfacer.

Bergman on Bergman (1968)

LAS PRIMERAS COPIAS

Ante la primera copia debemos ser críticos con nosotros mismos, además de objetivos y sosegados, y no perder la cabeza. El material llega apresuradamente y lo más importante es determinar qué está bien y qué está mal. Sólo así se puede trabajar. Y lo mismo ocurre en la sala de montaje, y cuando la película se proyecta por primera vez. Creo que fue Faulkner quien acuñó la expresión de 'mata a tus seres queridos'. Estas dos normas, son fundamentales para mí.

Bergman on Bergman (1968)

TOMAS LARGAS FRENTE A PRIMEROS PLANOS

Las tomas largas frente a los primeros planos surgen a partir de una ambivalencia del propio director... De repente una mañana uno se siente lleno de energía. Te invade una necesidad repentina de controlar tus problemas, enfrentarte a ellos y ponerlos contra la pared. Con tu mejor voluntad, quieres torturarlos hasta que entreguen su último aliento de vida. Y luchar con ellos hasta romperles los huesos. A veces el primer plano surge simplemente porque la situación exige un primer plano. Otras veces, uno siente una necesidad imperiosa de machacarle los huesos tantos a los actores como a uno mismo'. Cuando esto ocurre, uno se da cuenta de lo atrevido y terriblemente difícil que es rodar un primer plano, sin mencionar el diálogo que lo acompaña.

Algunos días uno no siente más que cansancio y asco. Entonces uno quisiera irse a casa, ponerse a chillar a todo el mundo, o quedarse en un rincón quejándose. A continuación uno piensa 'Ah, ahora quiero hacer tomas largas, luego a gran distancia, lejos, muy lejos' Y uno se pregunta: '¿funcionará? Sí que funcionará, aquí pueden encajar muy bien tomas largas'.

Bergman on Bergman (1968)

LA CÁMARA

Cuanto más emocionante, dura, horrible, brutal, o elaborada es una escena, mejor es rodarla con un objetivo medio. Si la cámara se emociona y empieza a ir de un lado a otro, se pierde mucho. Es el 'público', quien debe experimentarlo, a quien debe estar dirigido.  Si la cámara fuerza la situación y empieza a expresar de sus propias emociones, se interpondrá y no permitirá sentir nada al espectador.

Bergman on Bergman (1968)

TELEVISIÓN

No soy ningún ratón de biblioteca. Nunca lo he sido, y nunca lo seré. Pero soy omnívoro para todo lo relacionado con las fotografías y las imágenes. Todo eso me afecta intensa y directamente. Lo que más me interesa son las cosas visibles o audibles, la imagen y el sonido.

Bergman on Bergman (1968)

BERGMAN SOBRE DIRECTORES

ANDREI TARKOVSKY

Cuando una película no es un documento, es un sueño. Esa es la razón por la que  Tarkovsky es el más grande de todos. Se mueve con gran naturalidad en el mundo de los sueños. No da explicaciones. De todas formas ¿qué tendría que explicar? Es un espectador, capaz de poner en escena sus visiones de forma sosegada, pero muy atractiva. Durante toda mi vida he llamado a las puertas de esos sitios por los que él se mueve con tanta naturalidad. Sólo algunas veces he logrado introducirme en esos lugares. La mayor parte de mis esfuerzos conscientes han acabado fallando —The Serpent's Egg (El huevo de la serpiente), The Touch (La carcoma), Face to Face (Cara a cara) etc.

BUÑUEL, Y OTROS

Un crítico francés escribió algo muy inteligente "en Autumn Sonata (Sonata de otoño) Bergman rueda una Bergman". Es una declaración ingeniosa pero desafortunada, en mi opinión. 

Creo que es muy cierto que Bergman (Ingmar) rodaba una Bergman....

Me encanta Tarkovsky, le admiro y creo que es uno de los más grandes de todos los tiempos. Mi admiración por Fellini no tiene límite. Sin embargo, creo que Tarkovsky empezó a hacer Tarkovskys y Fellini a hacer Fellinis. Por su parte, Kurosawa nunca ha hecho Kurosawas.

Nunca he sido capaz de apreciar a Buñuel. Él descubrió desde muy temprano que es posible fabricar trucos ingeniosos, que para algunos resultaban geniales, y después los repetía y versionaba. Siempre fue muy aclamado. Buñuel casi siempre hacía Buñueles.

Images: My Life in Films (1990)

DIRECTORES SOBRE BERGMAN


FRANÇOIS TRUFFAUT

Bergman es un hombre introvertido y tímido. Ha dedicado su vida entera al teatro y al cine, y da la sensación de que sólo es feliz trabajando rodeado de actrices, y que nunca existirá una película de Bergman sin mujeres. Creo que se ha dedicado más a la teoría femenina que al feminismo. En sus películas, las mujeres no se presentan bajo un prisma masculino, sino con total complicidad. Sus personajes femeninos son increíblemente delicados, mientras que los masculinos son convencionales.

The Films in My Life (1973)


Considere la limpieza de sus imágenes. Algunos directores dejan que algunos objetos aparezcan por casualidad en sus escenas: el sol, un paseante, una bicicleta (directores como Rossellini, Lelouch, y Huston) y otros quieren controlar cada milímetro de la pantalla (Eisenstein, Lang y Hitchcock). Bergman comenzó su carrera como uno de los del primer grupo y después se cambió de bando. En sus últimos títulos nunca hay un peatón por casualidad; la atención nunca se podrá desviar por culpa de un objeto del escenario, ni siquiera por un pájaro en el jardín. No hay nada en el lienzo excepto lo que quiere que aparezca. Él es un director anti-pictórico, como todos los verdaderos directores.

The Films in My Life (1973)


El rostro humano. Nadie hace tantos primeros planos como Bergman. En sus películas más recientes no hay nada más que bocas hablando, oídos escuchando, ojos expresando curiosidad, hambre o pánico.

The Films in My Life (1973)

WIM WENDERS

Me parece muy atrevido escribir o decir algo sobre Ingmar Bergman, y cualquier intento sería una insolencia, ya que sus películas son verdaderos hitos en la historia del cine. Lo mejor es librarlas de cualquier comentario y de todo tipo de interpretaciones; ¡dejémoslas que brillen con luz propia! Creo que no hay otro director contemporáneo cuyo trabajo haya sido tan desmenuzado por la "crítica"; las películas de Ingmar Bergman son las únicas que merecen ser vistas sin ser sometidas a un análisis previo. Quiero aprovechar esta oportunidad para felicitarle por su cumpleaños y de paso, no aburrirle con otra "crítica". Asimismo, querría prometerle y también a mí mismo que volveré a ver sus películas, y esta vez lo haré sin la pesada carga de mis propias reacciones.

Recuerdo que de colegial fui a hurtadillas con mi novia (aunque me lo habían prohibido en el colegio, la iglesia y en casa, o quizás por eso mismo) a ver El silencio. Me acuerdo que me afectó profundamente, y que evité cualquier conversación sobre ella con mis compañeros de colegio en los días posteriores, porque no era capaz de expresar cómo me había afectado. Unos años más tarde, cuando estudiaba medicina, después de ver una sesión doble de El séptimo sello y Fresas salvajes, me pasé el resto de la noche paseando bajo la lluvia, desconcertado y agitado por todas esas preguntas sobre la vida y la muerte. También recuerdo que pasados unos años, cuando era estudiante de cine, despreciaba Persona y toda la obra de Bergman, y defendía ardientemente un cine no psicológico, donde todo estuviera visible "en la superficie de las cosas". Me acuerdo, con cierta vergüenza, de mis argumentos simplistas en contra de la "profundidad" y la "pretenciosidad" de las películas de Bergman, en contraposición a la "calidad física" del cine americano. Y también recuerdo que ya siendo director de cine en Estados Unidos, fui a ver Gritos y susurros en San Francisco y me pasé toda la película llorando a lágrima viva. Ver esa película hizo que el "cine europeo de angustia e introversión" que yo había despreciado diez años antes me pareciera el paraíso perdido, ese lugar donde había sido más feliz que nunca, mucho más que en la "tierra prometida" del cine donde me encontraba, y donde la "superficie" que tanto había llegado a admirar, se había vuelto tan blanda y dura que ya no escondía nada "detrás". Y a pesar de que de estudiante había criticado el cine "profundo", descubrí que echaba de menos esa "profundidad", y me entregué sin reparos a Ingmar Bergman.

No soy un experto; veo películas como cualquier espectador, sólo formo parte del público. Sé que ver una película es un proceso "subjetivo", es decir, uno sólo ve la "película objetiva" que la pantalla refleja en tus propios ojos. Creo que esto es aún más cierto en las películas de Ingmar Bergman: nos vemos "reflejados" en ellas, pero no "como en un espejo", mejor aún, "como en una película" SOBRE NOSOTROS MISMOS.

Julio de 1988

CRÍTICAS
“Ingmar Bergman reunió de nuevo a la pareja formada por Liv Ullman y Erland Josephson de Scenes From a Marriage (Secretos de un matrimonio) para que fueran unos cotillas en plena acción en otro desgarrador drama familiar. La historia trata sobre la (im)mortalidad de una forma tanto esperada como inesperada”.
– J. Hoberman, VILLAGE VOICE
Si los rumores son ciertos y la secuela en vídeo de alta definición Saraband es la última obra de Ingmar Bergman, entonces es que ha dejado de trabajar en el cenit de su carrera. Es una obra tan poderosa como Gertrud de Carl Dreyer... Bergman realiza una evocación consistente del fantasma de la historia en Saraband; comienza con Marianne sentada ante una mesa cubierta de fotos personales: mientras la heroína contempla las diferentes etapas de su vida, Bergman presenta el abismo que separa el pasado del cine y el presente del vídeo... desde algún lugar, Henrik Ibsen asiente con aprobación.

Una zarabanda es un baile erótico de dos, que se solía representar ante la realeza en los siglos XVII y XVIII. La película de Bergman consiste en una serie de interacciones de dos personas, la pasión y la creciente intensidad dirigidas magistralmente en cada momento. La forma de tocarse que tienen los personajes de Bergman no tiene comparación en el cine, la obsesión por reflejar las necesidades físicas primitivas en cada uno de los contactos que se asemeja a los comportamientos civiles y animales encerrados en un combate perpetuo y a muerte. Al final, los personajes quedan desprovistos de ilusiones —de forma literal y figurada— y les deja que se acomoden tanto a los placeres efímeros de la vida, como a la magnífica incertidumbre de la muerte. En un giro final, Bergman implica de manera extraordinaria a su público burgués en la zarabanda, despertando los impulsos fetichistas y voyeuristas con una magistral dosis de ambigüedad y catarsis a través de un primer plano sublime de Liv Ullmann, como si fuera la muerte del cine y su renacimiento encarnado en el vídeo. 
– Keith Uhlich, SLANT MAGAZINE.
“La Sra. Ullmann, a sus 65 años, y el Sr. Josephson, a su 81, representan la maestría del estilo de Bergman. Sus interpretaciones son como rayos que atraviesan el espíritu y las emociones”.
– Stephen Holden, NEW YORK TIMES   

"Esta obra demuestra que el director sigue siendo un maestro consumado... Saraband pone punto y final a la monumental carrera cinematográfica de Ingmar Bergman y a la de los dos protagonistas: Liv Ullmann y Erland Josephson."
– Andrew Johnson, NORTH AMERICAN FILM REVIEW
“Saraband es una maravilla: es vital, poderosa, majestuosa... una obra de arte sublime”.
– Phillip Lopate, FILM COMMENT
“Nadie como Ingmar Bergman para reflejar el mayor grado de intensidad que puede existir en las relaciones humanas... esta película analiza las dolorosas tramas familiares sin tapujos. . . La interpretación es magistral. . . Josephson capta la esencia de un hombre mayor reservado y manipulador. . . Bergman siempre ha sentido una destacable empatía por las mujeres y buen ojo para las nuevas actrices. Añadan a la lista a la deslumbrante Dufvenius”.
– Stephen Farber, Movieline's Hollywood Life
”Impresionante... la película posee una vitalidad milagrosa que convierte la fuerza creativa de Bergman en un verdadero milagro”.
– Glenn Kenny, PREMIERE
“La película es el post scriptum de un director que aún conserva una energía y un arte que muchos no han alcanzado jamás”.
– Patrick Giles, INTERVIEW
“Una intensa y emotiva oda a su obra maestra de 1973 Scenes From a Marriage (Secretos de un matrimonio)... Nadie sabe explorar la intimidad mejor que el genial Bergman, que primero llega hasta las entrañas y después sigue escarbando”.
– Karen Durbin, ELLE MAGAZINE
“**** Un majestuoso ballet de amor y odio... Lento, pausado y paralizante, esta última obra maestra es el mejor trabajo de Bergman en décadas, y una de las mejores películas de la historia. Nunca se han reunido una interpretación, un guión y una dirección tan brillantes en una misma película”.
– David Sterritt, THE CRISTIAN SCIENCE MONITOR
“Sublime... Bergman proporciona a la historia tanta fuerza y rigor, tanta carga emocional y tanta entrega, que no podría ser la obra de un director joven... constituye un testamento de amor y angustia del hombre de quien se solía decir que era el mejor director contemporáneo. Es cierto, lo era. Y, Saraband demuestra que lo sigue siendo. . . Este es un último rugido, poderoso y conmovedor, del gran monstruo del cine, el rey león del séptimo arte”.
– Richard Corliss, TIME MAGAZINE
“Un emotivo cierre a una extraordinaria carrera... las últimas reverencias no habían sido nunca tan enérgicas y vitales”.
– David Fear, TIME OUT NEW YORK
“una película estudiada, difícil, y profundamente conmovedora… En definitiva, se trata de un vintage de  Bergman, un extenuante y glorioso cóctel cinematográfico de intimidad, dolor, y autenticidad”.
– Wade Major, LOS ANGELES CITY BEAT
“Un análisis de la condición humana tan amargo y desesperanzador como el resto de sus películas. El guión y la dirección son igualmente brillantes”.
– Jack Matthews, NY DAILY NEWS
Ingmar Bergman ha vuelto. Trae consigo la venganza. . .  un estudio intensamente dramático, a veces desgarrador sobre los interrogantes de la vida.  Estimulante en su temeridad y su autoridad. . . Esta obra demuestra que conserva la pasión por explorar las tramas psicológicas y el don de hacer que esa pasión no desaparezca. . . un profundo análisis de la sofocante naturaleza del amor así como la desconcertante relación del amor y el odio . . . Bergman hace que este tipo de cine profundamente emocional parezca sencillo. La facilidad con la que el director provoca los sentimientos más íntimos y complejos en los actores se combina con la habilidad de estos y la experiencia de haber trabajado durante décadas con Bergman, pero aún así no dejan de sorprendernos. . . Saraband nos hace pensar cuánto echamos de menos más películas como esta en la cartelera. . . en definitiva, maravillosa”.
– Kenneth Turan, LOS ANGELES TIMES   

“**** Saraband, demuestra que, con más de 80 años, los dones cinematográficos de Bergman -así como su prodigiosa comprensión de la angustia humana, el deseo y la insatisfacción- están en plena forma... La imagen de las envejecidas manos de Ullmann y Josephson transmiten todos los matices de los sentimientos con una consumada gracia que da un giro vertiginoso a una historia trágica”.
– Bob Strauss, LA DAILY NEWS
“El drama más maravilloso de Bergman en décadas. . . La mejor película de Bergman en décadas... Saraband es, por el momento, la mejor película del año, y quizá la mejor en lo que va de siglo. Ningún aficionado al cine puede perdérsela".
– David Sterritt, CHRISTIAN SCIENCE MONITOR
“Su última obra es tan rica que sin duda se escribirá mucho sobre ella... arrebatadora, accesible y profundamente conmovedora... sublime."
– Joe Morgenstern, THE WALL STREET JOURNAL
“Ingmar Bergman es el mejor director de nuestro tiempo...Saraband demuestra de nuevo la fuerza de Bergman... Resulta emocionante comprobar la pureza de la maestría del director y la excelencia de los actores. Si realmente ésta es su última película, constituirá una retirada magnífica en su dominio del séptimo arte”.
– William Wolf, WOLF ENTERTAINMENT
“Otro nuevo y espléndido trabajo que nos demuestra que los directores pueden ser videntes... una potente explosión bergmaniana". – Peter Rainer, LOS ANGELES TIMES
“Una erupción de emociones ardientes y cáusticas. La interpretación es impresionante, impecable, profundamente humana...  El control de Bergman sobre el material, sus ritmos y tonos, se combina con la suprema seguridad del maestro... poderosa... una película inolvidable”.
– Nathan Lee, NY SUN
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