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Sitges 2023: mirada de actualidad sin perder de vista el 

pasado 

La suerte de la programación de cada año depende, naturalmente, de la suerte de la 

cosecha de títulos de la temporada. O mejor dicho: de esta parte de la temporada, ya 

que en pleno 2023, un título salido durante el primer semestre del año, es posible que 

ya esté filtrado en la Red, o que se haya estrenado de alguna manera. Dependiendo de 

la procedencia del título, la ventana antes de que prácticamente lo haya visto todo el 

mundo puede ser realmente pequeña. En cualquier caso, el Festival está ahí, 

recogiendo en general todo lo que puede estar. ¿Todo? Bueno, sabemos que hay veces 

en que no se pueden traer algunos títulos, por estrategia del distribuidor, por fechas, o 

por alguna cuestión similar. Y de las majors ni hablemos: Se estrenaba el 13 de octubre 

El exorcista: Creyente, durante el festival, sí, pero no en el festival. ¿Se puede 

considerar eso un desplante, es esa la opinión que Warner tiene del Festival de Sitges? 

Desde luego es una prueba de que no consideran que los frikis de Sitges hagan su 

propia fiesta de estreno aporte nada a su marketing. Que podrían haber hecho una 

alfombra roja para España aquí, pero todo indica que no piensan que eso mueva 

entradas en el resto de salas. Si se equivocan o no, es de suponer que ellos lo tendrán 

más estudiado, aunque yo siempre pienso que hay más que ganar cuando hay 

sinergias y alianzas. Tal vez este terreno de las relaciones con las Grandes sea el mayor 

”fracaso” de Sitges como Festival, algo en lo que se podría trabajar.  

Sin embargo, con quienes Sitges no tiene ningún problema de convivencia es con las 

plataformas. Convertidos en mecenas de la producción, proclives al género que 



 

constituye en muchos casos lo más conocido de sus catálogos, por Sitges pasan 

producciónes de Netflix, HBO (30 monedas) o Amazon (Awareness) sin el menor 

problema. Y las películas vistas en Sitges que no provienen de allí, probablemente 

acabarán allí. La sociedad de la nieve, patrocinada por Netflix, fue uno de los títulos 

más sonados de este año. También de Netflix procedía la inaugural Hermana Muerte 

de Paco Plaza. Por su parte, el logo de Shudder se ha visto hasta en la sopa, como si 

esa plataforma lo tuviera hoy por hoy absolutamente todo (o todo lo que a un fan del 

Festival de Sitges le interesa). Es como se ve cine ahora, y quizás festivales como Sitges 

sean una excelente oportunidad para lanzar estos títulos y verlos a la antigua usanza, 

en sala de cine, antes de que pasen al streaming donde tendrán realmente su vida.  

Por lo demás, suele estar todo… salvo error u omisión. Porque todos somos humanos, 

y errar lo es. Y no considerar “Terrifier 2” o “La mesita del comedor” suficientemente 

interesantes como para estar en Sitges, aunque sea en una sesión golfa… pues algún 

programador ha perdido el foco, obviamente. Se han olvidado de quienes somos los 

que estamos ahí sesión tras sesión, y que ésta es posiblemente “nuestra clase de 

mierda”, el rollo que llevamos muchos. ¿O no se han fijado en nuestras camisetas? Y la 

nueva salvajada de Art the Clown o la nueva comedia negra de Caye Casas, que por lo 

demás está encantando allá donde se presenta, son dos títulos que, es evidente, se 

van a comentar más entre nuestros circírculos habituales, que la mitad de cosas que ha 

puesto Sitges. Sin acritud, ¿eh? Mejor para la Semana de Terror de San Sebastian o 

Molins del Rei, que pronto recogerán el testigo de su hermano mayor Sitges, y si no 

fuera por estas veces en que en el equipo de Angel Sala se hacen los dignos y dejan 

pasar cosas como éstas, ellos no tendrían nada sabroso que presentar. Pero no sabe 

tan mal el no verlas aquí, sin duda las veremos en otro sitio, como el pensar en ese 

criterio: ¿qué más cosas, de naturaleza puro Sitges, se han podido quedar fuera, y ni 

nos hemos dado cuenta? Y a cambio… ¿La ermita, en serio?  

 

Pero si por algo se ha caracterizado la programación de este año, ha sido por dos 

factores: el primero, puede que coyuntural (una vez descartadas el contar con las 

majors, véase otra vez el ejemplo inexplicable de El exorcista: Creyente), es la falta de 

“bombazos”, de títulos esperadísimos. Ya saben cómo organizo este resumen que 

tienes ante los ojos, y que en mi crónica día a día suelo destacar “lo más esperado”. 

Este año, me ha costado, rayos que sí. Diría que indiscutiblemente era esperadísimo El 

chico y la garza de Miyazaki, o Pobres criaturas de Yorgos Lamthimos, famante Leon de 

Oro en Venecia, o La sociedad de la nieve de J.A. Bayona. ¿Qué más? Paco Plaza 

siempre puntua alto, claro está. Y poco más. Sin entrar en la calidad de las películas, 

por descontado. Muchas películas de las que voy a hablar en las siguientes páginas son 

magníficas, asombrosas, sobresalientes, como Cuando acecha la maldad o Late Night 



 

with de Devil. Pero ahora estoy hablando de otra cosa, de esos ganchos que te inducen 

a viajar desde el otro extremo del mapa para ver… ya saben. The Primevals, el proyecto 

soñado del maestro del stop motion David Allen, colaborador habitual en los buenos 

viejos tiempos de Charles Band y sus Empire y Full Moon, sí que logró movilizar a un 

reducido grupo de connoisseur, puro culto. Eso sí que fue un golazo de Sitges, 

proyectar esta película ha sido magnífico. E igual que me quejaba unos párrafos atrás 

por dejar fuera a Art the Clown, he de aplaudir muy fuerte esto otro. ¿Sirve como 

bombazo? Bueno, en su orden lo ha sido. En su orden. 

El otro punto constante al que hemos vuelto una y otra vez estrujando esta 

programación, es la revisión de clásicos. Todos los días he podido volver a ver, o en 

algún caso ver por vez primera, una o dos (o más) películas más antiguas. Esta labor de 

recuperación y descubrimiento es, a mi juicio, uno de los objetivos que debe tener un 

festival, máxime uno de este tamaño y categoría. Y aún más en nuestro tiempo, 

cuando se están haciendo montones de rematerizaciones en 4K de clásicos. Y aunque 

no, aún en 35mm, o incluso en digital, ¿acaso no es maravilloso juntar en un festival a 

Mario Bava, David Cronenberg, Stanley Kubrick, al Santo y a Calígula, al giallo y a la 

ciencia ficción de los 70? Renunciar a ver una novedad por aprovechar uno de estos 

pases es no solo recomendable: es vital.  

Y eso a pesar de que este año, dicho sea de paso, nos han pegado un buen recorte en 

el número de sesiones posibles al que podíamos acceder como prensa. Bueno, menos 

películas, quizás más tiempo para las relaciones sociales. O incluso para comer y 

dormir. No se rían: en Sitges comer, lo que se dice comer, y dormir, lo que entendemos 

por dormir… no es precisamente algo que uno haga con el rigor necesario.  

 

Brigadoon desplazado, y desaparición de la alternativa on-line 

El Centro Cultural Escorxador viene siendo la sede del Brigadoon desde hace al menos 

diez años, y lo ha envuelto tan bien que casi nos ha hecho olvidar el anterior 

emplazamiento en el Edificio Miramar. Este año el Escorxador estaba cerrado por 

obras, así que el Festival ha tenido que sacar de allí su querida sección gratuita, y 

llevársela colina arriba, a la Sala Llevant en la primera planta del Melia. Eso provocó 

muchos inconvenientes, algún que otro despista, y una pérdida de sabor absoluta en 

esta parte del festival. Pero como las obras siempre son para mejorar, y es solo un año, 

esperamos impacientes volver al emplazamiento habitual en 2024. 

Si el año pasado me contratulaba de que la sección on-line parecía consolidada, 

aquello no fue más que el canto del cisne. Este 2023 ya no ha habido películas para ver 

on-line, y no parece que vaya a volver a haberlas. Preguntados sobre este asunto, 



 

Angel Sala y Mónica García Massagué, comentaron que a los productores y 

distribuidores no les interesa, que la mayoría tienen miedo de colgar sus películas y 

que se filtren, que excepto contados casos, era una sección que aunque le venía bien a 

aquel que no podía acercarse a Sitges, o que se había quedado sin entradas, los 

distribuidores prefieren acercarse a esas personas por otros medios. Es cierto que en 

esto mi opinión positiva era muy minoritaria. Hablaba yo el año pasado de esto con 

gente en el mismo festival, y casi nadie veía continuidad en ello. Así que, creo que con 

esto de momento podemos dar el experimento por cerrado.  

 

Leitmotiv, tendencias y otras curiosidades 

 

Llevo 20 años viniendo al Festival de Sitges, y desde la primera vez me llamó la 

atención la escasa sincronicidad entre el tema presuntamente leit motive del año,  y 

luego lo que era el ambiente, o incluso la cantidad de pases de la película en cuestión. 

Por ejemplo: el año pasado era el año de Tron, título que proyectaron una única vez, 

en el Prado, y tampoco es que fuera acompañada de un despliegue de invitados 

relacionados. Y se podría mirar año por año, con excepciones bien montadas en torno 

al concepto, pero veríamos que en general “ser el año de…” en Sitges es una anécdota 

con escasa repercusión.  

Este año, el tema ha sido Los pájaros de Alfred Hitchcock, título mítico del que se 

cumplen 60 años. Pero el enfoque ha sido más conceptual y artístico, empezando con 

el cartel, una muy bonita pieza de arte y diseño, entre el minimalismo y lo elegante, y a 

la vez evocando con sutileza lo que serían unas manos ensangrentadas que 

proyectadas en sobra chinesca formarían un pájaro. Recuerda a los carteles que el 

festival tenía hace décadas, que podían ser piezas absolutamente originales, alusivos al 

terror, el cine o la imaginación, pero no necesariamente a algún título. Si la idea es 



 

seguir los próximos años por aquí, va a ser muy interesante. Por lo demás, la película, 

Los pájaros, ni siquiera se proyectó.  

Aunque sí seguía presente en los spots de este año, en el que grupos de personas 

interactuaban en situaciones diferentes sin nisiquiera mirarse, mirando al cielo, con 

una expresión ciega en sus rostros, como oteando obsesivamente si iban a venir los 

pájaros…  

Acompañando a este spot, incondicionalmente, el anuncio ecologista de It’s Bloody 

Green (o “verde que te quiero verde”), con una serie de mensajes que, si bien 

compartimos, quedan la mayoría muy poco en las manos de la audiencia. En realidad, 

el anuncio es un reciclado del anuncio de pedidas del COVID, convenientemente 

llevado a “hacer entre todos un festival más sostenible”. Yo hago todo lo que puedo. 

Ya les digo que hay días en que ni como, por lo que mi huella de carbono en el festival 

debe de ser mínima, a no ser que dar una cabezada durante una película contamine. 
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 INAUGURACIÓN, LO MEJOR Y LO MÁS 

ESPERADO: HERMANA MUERTE (Paco 

Plaza)  No decepcionó en general Paco 

Plaza, cada vez más encumbrado como uno 

de los directores esenciales del cine de 

terror español. Si bien no estamos ante su 

obra más rompedora y destacable, más 

bien al contrario, aquí se mantiene fiel a los 

elementos clásicos del terror, usándolos sí 

que consigue obtener una atmósfera 

inquietante, unas actuaciones muy 

poderosas y una narrativa rica en 

simbolismo. Uno de los aspectos más 

destacados de "Hermana Muerte" es su 

guion, que logra desarrollar una historia 

compleja, no solo centrada en el horror 

explícito, sino que también explora temas 

profundos como la culpa, la fe y el poder de 

lo desconocido. Paco Plaza demuestra su destreza como director de terror al utilizar la 

ambientación del convento con maestría. El edificio antiguo, con sus pasillos oscuros y 

sus rincones sombríos, se convierte en un personaje más de la película, contribuyendo 

significativamente a la atmósfera opresiva y claustrofóbica. La cinematografía, con su 

juego de luces y sombras, es excepcional y realza la sensación de terror inminente que 

permea cada escena. En definitiva, tal vez suene a tema ya conocido, y seguramente ya 

te la sabes, pero merece la pena. 

ADEMÁS: SUITABLE FLESH (Joe Lynch) rinde homenaje a H.P. Lovecraft, basada en 

su cuento "La cosa en el umbral” (The Thing on the Doorstep). Sabemos que Lovecraft 

no es fácil de adaptar, y la película mezcla elementos de terror cósmico y horror 

psicológico, saliendo a flote gracias a un elenco sólido, encabezado por Heather 

Graham y Barbara Crampton. Razonablemente divertida y monstruosa, con grandes 

momentos que por espíritu y FX agradarán a los fans del terror ochentero, da bien con 

el tono (el suyo propio), y Lynch tiene una manera de dirigir estilizada, ofreciendo a los 

aficionados del género una experiencia visualmente rica y emocionalmente resonante. 



 

CONCRETE UTOPIA (Um Tae-Hwa) Magnífica 

fábula distópica en la que, tras un  a especie de 

terremoto con corrimiento masivo de tierra, toda 

una gran ciudad es reducida a escombros. Los 

vecinos de uno de los escasísimos edificios que 

siguen en pie, tratan de organizarse para 

sobrevivir. Y surge la esperada metáfora social: los 

recursos son tan limitados, que en seguida aflora 

la idea de excluir a los no-residentes en la 

comunidad, aunque eso suponga condenarlos a 

una muerte segura por hambre o frío. No tarda en 

surgir el identitarismo (“nuestra comunidad ha 

sido elegida, nosotros somos especiales”) y la 

sombra del fascismo que va deslizando paso a 

paso con normas cada vez más restrictivas, para 

terminar con el “ya no solo excluimos a los no-residentes, sino también a los malos 

residentes”. Todo acabará como el rosario de la Aurora. El film está muy bien 

trabajado, dirigido, fotografiado e interpretado. Realmente sólido, su guion no peca de 

ser demasiado obvio, pese a que la advertencia ya haya sido proferida muchas veces. 

Advertencia siempre necesaria. Un gran film, de lo más destacado de la cosecha de 

Corea de este año. 

 LA ÚLTIMA NOCHE DE SANDRA M. (Borja de la Vega) La película tiene muchas 

limitaciones y debilidades, le sobra metraje (y eso que es corta) y es demasiada plana 

en el apartado técnico. Pero lo apuesta todo al texto (como en el teatro, porque tal 

parece, teatro filmado), soportado por una gran interpretación de Claudia Traisac. ¿Y 

qué dice el texto? Pues dos cosas: la trama de "suspense" del embarazo y el acoso por 

los siniestros enviados del "importante", con climax a lo "semilla del diablo", y que ya 

sabemos cómo acabó en la vida real; y los 

diálogos y recreaciones sobre el lado sórdido 

del trato a actrices como Sandra Mozarowsky. 

Algunos dicen "se sube a la ola feminista", 

pero yo les invito a hablar con actrices de la 

época, y de verdad, era todo así y peor. No es 

destacable, pero sí interesante.  



 

SITGES CLASSICS: EL EXORCISTA 

(William Friedkins) dirigida por William 

Friedkin y basada en la novela homónima 

de William Peter Blatty, quien también 

escribió el guion. La historia se centra en la 

posesión demoníaca de una niña de 12 

años llamada Regan MacNeil (interpretada 

por Linda Blair) y los esfuerzos de su madre 

(Ellen  Burstyn) para salvarla mediante un 

exorcismo llevado a cabo por dos 

sacerdotes, el joven Padre Karras (Jason 

Miller), atormentado por una crisis de fe y 

por la reciente muerte de su madre, y el 

veterano exorcista Padre Merrin (Max von 

Sydow). El impacto social de "El Exorcista" 

fue profundo y multifacético. La película 

generó una gran controversia debido a su 

contenido gráfico y temático, llevando a 

debates sobre censura y la moralidad en el cine. Algunas audiencias experimentaron 

reacciones físicas extremas, como desmayos y vómitos, lo que aumentó la notoriedad 

y el atractivo de la película. Además de su éxito comercial, "El Exorcista" recibió críticas 

elogiosas y fue nominada a diez Premios de la Academia, ganando dos: Mejor Guion 

Adaptado y Mejor Sonido. La actuación de Linda Blair y la dirección de Friedkin fueron 

especialmente aclamadas. "El Exorcista" ha dejado una marca indeleble en la cultura 

popular, influyendo en el género de terror y estableciendo un estándar para las 

películas de posesión demoníaca. Su legado perdura a través de múltiples secuelas, 

una serie de televisión y un sinfín de referencias en otros medios. La película sigue 

siendo estudiada y analizada por su innovadora combinación de horror psicológico y 

visceral, así como por su exploración de temas religiosos y existenciales. 

CALIGULA – THE ULTIMATE CUT 

(4K)  es una versión restaurada y 

reeditada,  seguramente definitiva, de 

la controvertida película de 1979 

"Caligula", dirigida originalmente por 

Tinto Brass y producida por Bob 

Guccione, fundador de la revista 

Penthouse. La película, que es 

conocida por sus explícitas escenas de sexo y violencia, intenta narrar la vida del 

emperador romano Calígula, destacando su decadencia y brutalidad de una forma 



 

entre lo operístico y lo desafiantemente ridículo (por qué no decirlo). Y no 

obstante, artísticamente posee innumerables momentos que necesitas ver, hazme 

caso. En cuanto a las novedades de ese montaje, busca ofrecer una experiencia más 

cohesiva y artística en comparación con las versiones anteriores, restaurando la 

visión original del director Tinto Brass, eliminando gran parte del material añadido 

por el productor, que era más explícito y menos coherente con la narrativa. 

Además, en este proyecto acabaron todos prácticamente enemistados, empezando 

por el guionista, el escritor Gore Vidal, que en cuanto vio lo que querían hacer con 

la película pidió ser retirado de los créditos, y continuando por el propio director, 

que tampoco quiso reconocer el montaje final. Por ese motivo, este film figura 

como “sin director”. Este montaje, que dentro de lo que cabe, trata de reconciliarse 

con todos, aunque sigue siendo provocativo y explícito, se centra más en la 

narrativa y en el desarrollo de los personajes.  

 PROTAGONISTA: PACO PLAZA El director 

valenciano, amigo indiscutible del Festival por 

el que han sido presentadas la gran mayoría de 

sus películas, se ha consolidado como una de 

las figuras más influyentes en el cine de terror 

contemporáneo, tanto a nivel nacional como 

internacional. Hace tiempo que dejó de estar a 

la sombra de Jaume Balagueró dentro del duo 

que dirigió a medias [REC] y [REC 2], y tras 

unos inicios interesantes pero imperfectos (El 

segundo nombre, Romasanta…) se ha colocado 

prácticamente en cabeza de la producción 

terrorífica de nuestro país. [REC]³ (2012), muestra su versatilidad al cambiar el estilo 

visual y el tono de la saga, demostrando que puede manejar tanto el terror psicológico 

como el gore más explícito. Pero seguramente lo mejor de sí empezó con Verónica 

(2017): Esta película, basada en hechos reales, cuenta la historia de una adolescente 

que intenta contactar con su padre fallecido a través de una ouija, desatando fuerzas 

sobrenaturales. Fue muy bien recibida por la crítica y el público, consolidando a Plaza 

como un maestro del terror psicológico. En La abuela (2021) hizo team-up con Carlos 

Vermut, y salió una película fascinante, como no podía ser de otro modo. Ahora 

Hermana muerte viene a poner un nuevo capítulo en su consolidación y desarrollo. 

Plaza se caracteriza por su habilidad para combinar el horror con elementos de la vida 

cotidiana, haciendo que lo sobrenatural se sienta terriblemente posible. Sus películas 

suelen explorar el miedo a lo desconocido y el terror que puede surgir de situaciones 

aparentemente normales. 
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LO MEJOR Y LO MÁS ESPERADO: EL 

CHICO Y LA GARZA (Hayao Miyazaki) 

El maestro Hayao Miyazaki, que 

actualmente tiene 82 años de edad, 

está comando como costumbre lo de 

engañarnos respecto a su jubilación. Y 

no nos vamos a quejar, si se aburre en 

casa, y lo de ver trabajar a otros 

tampoco va con su temperamento, por 

nosotros que vuelva las veces que 

quiera. Además, no va mal quitarse el 

saborcillo soso de boca que nos dejó El 

viento se levanta, que hasta ahora era 

su despedida, y de acuerdo, tenía 

mucho de personal, pero no fue de sus 

mejores logros. El chico y la garza, sin 

embargo, sí está en la línea de lo que 

esperamos de Ghibli y de él, un 

derroche de imaginación, personajes 

maravillosos y fantasía, que de fondo también puede entenderse como el tránsito del 

duelo y la adaptación a las difíciles circunstancias de una vida que cambia. El 

protagonista es un chico que acaba de perder a su madre, y cuyo padre rápidamente 

se empareja con su cuñada (la hermana de la madre del chico), que para más inri en 

seguida queda embarazada de lo que sería un hermano del protagonista. Además, se 

acaba de mudar a una zona rural, que al menos tiene la ventaja de que parece que 

está siendo respetada por la Guerra (la Segunda Guerra Mundial está siempre de 

fondo), aunque su padre piensa establecerse como empresario fabricando piezas para 

aviones de combate. En medio de estas circunstancias tan desbordantes y axfisiantes 

para un simple crío, una garza parlante, que resulta ser otra cosa, le da la clave para 

entrar en un mundo mágico, habitado por aves muy chungas (sobre todo los periquitos 

y los pelícanos), y versiones jóvenes de las cabezudas y misteriosas ancianas que 

cuidan de su familia. A través de una aventura en ese mundo mágico (tan,tan Chihiro, 

si me entienden), el niño tendrá la oportunidad de aceptar lo que le ha pasado en los 

últimos tiempos, aceptar a su tía/nueva madre, y reconciliarse con la vida. En realidad 

parece un pupurrí de temas que ya habíamos visto en Ghibli, especialmente la citada 



 

Chihiro, pero la película está maravillosamente hecha, funciona, maravilla, arranca 

sonrisas, y es digna de un aplauso.  

 ADEMÁS: SLEEP (Jason Yu) Interesante film 

coreano de terror, que si bien no es excesivamente 

terrorífico, sí que sabe crear un crescendo de 

tensión e intriga.  La trama sigue a una joven 

pareja que están a punto de ser padres, cuya vida 

se ve trastornada por los inquietantes 

comportamientos nocturnos del esposo, que 

comienza a sufrir episodios de sonambulismo que 

acaban de maneras terroríficas, lo que los lleva a 

cuestionar la naturaleza de sus pesadillas y la 

realidad misma. El guion de "Sleep" fue escrito por 

el propio Jason Yu, quien también debutó como 

director con este proyecto. Yu es conocido por 

haber trabajado como asistente de dirección de 

Bong Joon-ho en "Parásitos" (2019), lo que aportó 

una sólida base de experiencia y una perspectiva única a su propia película. La 

producción de "Sleep" fue realizada por Lewis Pictures, una compañía con sede en Seúl 

conocida por producir cine de calidad. La película contó con un reparto talentoso, con 

Lee Sun-kyun y Jung Yu-mi en los papeles principales, quienes ofrecieron actuaciones 

convincentes y profundas, a la altura de un guion bastante fuerte, difícil de olvidar. 

VIVE DENTRO (Bishal Dutta) Con Bishal Dutta 

puede que estemos ante otro de esos  cineastas 

emergentes que ha comenzado a llamar la 

atención por su enfoque fresco y original, 

combinando elementos tradicionales del cine de 

terror con técnicas visuales modernas, en busca 

de la experiencia inmersiva. "Live Inside" 

destaca por su atmósfera y su uso efectivo del 

espacio claustrofóbico, su estructura y dirección 

sólidas, y unos personajes muy creíbles. La 

película sigue a una joven que, tras mudarse a 

un nuevo apartamento, descubre que está 

siendo acosada por una presencia maligna que 

parece estar conectada con el edificio y sus 

oscuros secretos. 



 

 VINCENT DEBE MORIR (Stèphan 

Castang). Parte de un concepto 

interesantísimo: Vincent es un tipo normal 

y corriente que un día descubre (de 

manera muy dolorosa) que despierta en 

los demás ganas irrefrenables de pegarle 

hasta matarle. Al principio los episodios 

absurdos en los que alguien le agrede son puntuales, pero poco a poco bastará con 

una mirada suya para que la persona mirada se transforme y se lance a por él con 

intención de acabar con su vida a golpes. La soledad y el miedo cuando no puedes 

recurrir a nadie (cualquiera es susceptible de querer matarte también), ofrecen los 

mejores conceptos de la película, en la que no tardamos en descubrir que hay más 

gente como él, como si un extraño “virus” o evento sobrenatural estuviera  dividiendo 

a la humanidad en dos grupos: uno de víctimas, y otro de gente normal a la que le 

basta ver a una de las víctimas para activarse como un zombie y perder totalmente el 

control. Algunos momentos apocalípticos apuntalan esta versión del argumento. Y el 

hecho de Vincent conozca a un mujer que quiere estar con él, aunque eso implique 

atarse para aguantar los ataques de ganas de matarle… todo son ideas muy 

interesantes, excelentes, en este film francés. ¿Dónde está el problema? En que ya 

está, la película llega hasta ahí, Castang no sabe qué más hacer con su idea, ni como 

terminar la película, y te deja con ganas de querer saber más, dejándote un sabor de 

boca algo soso. 

THE SEEDING (Barnaby Clay) Un poquito de folk 

horror a su manera, ahora que  esta temáticas 

parecen estar viviendo un periodo dorado. La 

película se centra en un hombre que se encuentra 

atrapado en un desierto remoto, donde se ve 

obligado a participar en un ritual misterioso con una 

endogámica familia/sociedad de niños... ¿Folk meets 

Las colinas tienen ojos? Algo así. A destacar, su 

atmósfera opresiva e intrigante, hasta muy avanzada 

la trama no tendrás del todo claro de qué va la cosa. 

Barnaby Clay utiliza el entorno desértico para crear 

una sensación de aislamiento y desolación, así como 

elementos visuales y sonoros. Suficientemente 

estilizada e interesante para ser considerable como 

digna de atención, aunque al final se siente como 

que falta algo. 



 

 CLUB ZERO (Jessica Hausner) Si decía de Vincent 

debe morir que la idea era genial, pero que no llegaba 

a ninguna parte, algo similar me ocurre con Club Zero. 

Algunas de las más típicas inquietudes que 

caracterizan a la gente joven, como son el deseo de 

salvar el planeta, el cuidar el medio ambiente, el estar 

más en forma y saludable o estar más comprometidos 

con las ideas, les llevan a caer en las garras de una 

profesora, Mia Wasikowska, que les enseña a “comer 

conscientemente”. Esto, que ya de entrada a alguien 

como yo les suena a rollo sectario, poco a poco va 

arrastrando a los chavales a costumbres 

autodestructivas. Los padres, a todo esto, son a cada 

cual más repelente y negligente como adulto. En definitiva: mucho material aquí, 

desde la advertencia sobre las recetas-milagros para ser mejor persona, los 

desordenes alimenticios, la crisis de referentes y valores, y un largo etcétera. 

¿Problema? Se hace pesada, aburrida y fría, y no termina de explotar como uno 

espera. Además, como todo el mundo te cae tan mal, no lo pasas ni bien ni mal, sino 

todo lo contrario. 

SITGES CLASSICS: AMENAZA EN LA SOMBRA / DON’T LOOK NOW (Nicolas Roeg) 

Obra maestra del cine de terror psicológico que combina elementos de misterio y 

tragedia con muy inquietantes toques oscuros de esoterismo. La trama sigue a John y Laura 

Baxter, interpretados por Donald Sutherland y 

Julie Christie, una pareja que se traslada a Venecia 

tras la trágica muerte de su hija. Mientras están en 

la ciudad italiana, comienzan a experimentar una 

serie de eventos inexplicables y perturbadores, 

alimentando su dolor y desencadenando una 

espiral de paranoia y terror. La dirección de 

Nicholas Roeg es magistral, utilizando de manera 

brillante la atmósfera surrealista de Venecia para 

aumentar la sensación de inquietud y peligro 

latente. Roeg emplea técnicas visuales 

innovadoras, como el montaje fragmentario y la 

edición no lineal, para profundizar en la mente de 

los personajes y crear una narrativa intensamente 

emotiva. De fondo, todo el rato la sensación de 

que hay algo más, presente desde las 



 

premoniciones de los primeros minutos del metraje, algo malo que se nos escapa. La 

Su impactante escena final te da la puntilla. Tan fascinante como malsana. 

 EL HOMBRE DE MIMBRE / THE WICKER 

MAN (Robin Hardy) Clásico de culto 

absoluto y piedra angular del folk horror 

en el cine por su combinación única de cine 

de suspense y terror y descripción del 

folklore. La película sigue a un devoto 

sargento de policía, Neil Howie, 

interpretado por Edward Woodward, que 

viaja a una remota isla escocesa para 

investigar la desaparición de una niña. A 

medida que avanza su investigación, 

descubre que los habitantes de la isla 

practican antiguos ritos paganos bajo la 

influencia de su líder, Lord Summerisle, 

interpretado por Christopher Lee. Por 

cierto, ésta era una de sus películas 

favoritas. La película explora temas como el 

choque entre el cristianismo y el paganismo, la fe y la superstición, y el desenlace es 

particularmente impactante y ha dejado una marca indeleble en el cine de terror. "El 

hombre de mimbre" está basada en la novela "Ritual" de David Pinner, publicada en 

1967. La novela presenta una premisa similar a la de la película, centrándose en un 

policía que investiga la muerte de un niño en una aldea rural y se encuentra con 

prácticas paganas y rituales inquietantes. Aunque la adaptación cinematográfica de 

Robin Hardy y el guionista Anthony Shaffer toma algunas libertades con el material 

original. 

EL ALMUERZO DESNUDO / THE NAKED 

LUNCH (David Cronenberg) basada  

libremente en la novela homónima de 1959 

escrita por William S. Burroughs. La película 

combina elementos de la vida real del autor 

con el contenido de su libro, creando una 

narrativa surrealista y fragmentada que 

explora temas de adicción, control y 

paranoia. David Cronenberg, conocido por su estilo distintivo y su enfoque en el "body 

horror", captura la esencia caótica y alucinante de la obra original, aunque se toma 

numerosas libertades narrativas para traducir la complejidad de la novela a la pantalla.  



 

La producción de la película fue una colaboración entre Canadá, el Reino Unido y 

Japón, con Jeremy Thomas como productor. El presupuesto fue relativamente 

modesto, pero Cronenberg logró crear un mundo visualmente impactante con efectos 

prácticos y animatrónicos. La película fue filmada en Toronto y Marruecos, logrando 

recrear la atmósfera opresiva y perturbadora que caracteriza el libro. El reparto 

principal incluye a Peter Weller como William Lee, un personaje basado en Burroughs, 

y Judy Davis, Ian Holm y Roy Scheider en roles secundarios. La actuación de Weller fue 

particularmente elogiada por su interpretación contenida y su capacidad para navegar 

el material extraño y desafiante de la película. "Naked Lunch" tuvo un impacto social y 

cultural significativo, aunque fue polarizante en su recepción. La película recibió 

críticas mixtas, con algunos elogiando su fidelidad al espíritu de la novela de Burroughs 

y su innovador enfoque visual, mientras que otros la encontraron confusa y 

excesivamente grotesca. A pesar de esto, la película ha ganado un culto de seguidores 

y es considerada una obra clave en la filmografía de Cronenberg. El impacto de "Naked 

Lunch" también se puede ver en su influencia en otros cineastas y artistas, quienes han 

citado la película como una fuente de inspiración por su audacia y originalidad. 

Además, ha fomentado un interés renovado 

en la obra de Burroughs, introduciendo su 

literatura a nuevas audiencias. "Naked 

Lunch" sigue siendo una pieza importante en 

el canon del cine experimental y de autor, 

destacándose por su habilidad para traducir 

la complejidad literaria en un medio visual, y 

por su exploración de los límites de la 

narrativa y la representación del 

subconsciente humano. 

SITGES FORUM: Presentación de un par de novedades de Clandestina Editorial, 

especializada en libros de y sobre contracultura. En este caso, nos internamos en la 

literatura independiente: “Caront” de Jordi de Manuel y “Vapor Negre” de diversos 

autores. 

Presentación de “Oculto en Gran Bretaña” de Adrián Sánchez. Kane Editorial. La obra 

se adentra en los aspectos más enigmáticos y menos conocidos de la historia británica, 

explorando eventos y figuras que han sido envueltos en misterio y controversia. 

 

 

 



 

Sábado 7 

LO MEJOR: LATE NIGHT WITH THE 

DEVIL (Colin Cairnes & Cameron 

Cairnes) A los hermanos Cairnes les 

conocimos hace una década con 100 

Bloody Acres, y desde entonces se han 

mantenido activos con la asiduidad 

que les ha permitido la siempre 

dificultosa búsqueda de financiación, 

pero todavía no habían metido su 

gran “pelotazo”. Sin duda que este 

año lo han hecho, y Late Night with 

the Devil es una de las mejores 

películas de la temporada, y va a ser 

una de las películas de terror más 

interesantes de esta década. La 

película reproduce un presunto 

programa de entrevistas nocturno de 

la TV británica de los años 70, cuyo 

anfitrión, interpretado por David 

Dastmalchian, enfrenta eventos 

sobrenaturales en una transmisión en vivo. Para darle verosimilitud a esto, mezcla 

el formato de talk show y una realización muy televisiva, con otros pasajes más 

dinámicos, en los descansos del programa. El resultado resulta muy preciso, 

recreado muy bien la época, desde la escenografía hasta el vestuario, sumergiendo 

al espectador en los años 70. En cuanto al contenido, no hace falta avisar que irá en 

un crescendo de extrañeza, adentrándonos a nosotros, como hipotéticos 

espectadores del programa de esta noche, en algo cada vez más y más oscuro y 

sobre natural. Los efectos especiales prácticos incrementan aún más las 

sensaciones de terror orgánico. Y aunque algo parecido ya lo intentase hace poco la 

argentina Historia de lo oculto, he de admitir que aún gustándome mucho aquella, 

esta me ha cautivado incluso más.  

 TAMBIÉN LO MEJOR: MOSCAS (Aritz Moreno) 

Y en esta estupenda jornada, hoy también 

debemos saludar a Aritz Moreno, que también 

hace unos años nos sorprendió gratísimamente 

con la muy recomendable Ventajas de viajar en 

tren,  uno de los films más cuirosos que ha dado 

el cine español en el siglo XXI, del que se habla demasiado poco. Ahora vuelve con 



 

Moscas, una comedia negra, surrealista y brutal, en la que un empresario sin 

escrúpulos ni moral alguna se ve metido en un lío monumental cuando pincha una 

rueda, en el maletero de su cochazo de alta gama encuentra un cadáver. A partir de 

ahí, se desencadenará una odisea en caída libre hasta el infierno, en el que ni lo muy 

cabrón que es el tipo (y lo es mucho) conseguirá paliar la sucesión de desgracias que le 

van a sobrevenir. Con un ritmo magnífico, unos diálogos fascinantes, y descansando 

sobre todo sobre una actuación mayúscula de Héctor Alterio, el film es serio candidato 

a figurar entre los favoritos del público, que se lo pasó bomba durante la proyección. 

Pocos o ningún comentario tibio o negativo se conseguían escuchar a la salida. No digo 

que la película sea perfecta, pero desde luego es divertidísima.  

ADEMÁS: APENDICE (Anna Zlokovic) La 

trama se centra en Hannah, interpretada  por 

Hadley Robinson, una joven diseñadora de 

moda que lidia con sus inseguridades y 

problemas personales de manera poco 

convencional: le surge del cuerpo un apéndice 

físico, simbolizando sus ansiedades y temores 

internos, y que terminará convirtiéndose en 

un ente separado. Así que al principio, solo 

tiene que encerrar a la criatura en un sótano y 

limitarse a mantenerla viva, para que mientras 

ella, liberada de toda inseguridad, pueda 

anotarse triunfo tras triunfo en la vida. Pero la 

criatura logra escapar, y continúa su desarrollo 

hasta convertirse en un doppelganger de la 

protagonista, que no tardará en darse cuenta 

de que existe una conspiración en marcha de 

esta clase de seres. Bastante original, que es algo que cada vez cuesta más decir, y muy 

divertida, yo recomendaría su visionado. 

BROOKLYN 45 (Ted Geoghegan) Una reunión de amigos al término de la Segunda 

Guerra Mundial para hacer espiritismo invocando a una querida amiga común 

muerta durante la guerra, acaba saliendo mal y convirtiendo en una especie de 

versión “vintage”, con estética de los años 40, de un whodunit que no termina de 

explotar. Mucho diálogo, un poco teatral (la única localización no ayuda). Aunque 

eso sí, brinda una excelente ocasión para lucirse a los actores, entre los que brilla 

un cada vez más curioso Larry Fessenden. El director de la estupenda Todavía 

estamos aquí (We Are Still Here) no repite proeza, pero le mantendremos en la lista 

de directores a observar. 



 

 THERE’S SOMETHING IN THE BARN (Magnus 

Martens) En la faceta más fiestera y delirante 

del festival, ha destacado esta comedia negra 

que promete convertirse en un clásico 

instantáneo para los amantes del género. La 

historia, centrada en una familia que se muda a 

una aislada granja solo para descubrir que no 

están solos, que algo vive en el granero, es un 

homenaje a los tropos clásicos de este estilo, 

apelado desde cierto grado de creatividad, y 

mezclando momentos cómicos y terroríficos. El 

verdadero protagonista, sin embargo, es la 

criatura que habita en el granero. Con un diseño 

de efectos prácticos que evoca los mejores 

momentos del cine de terror de los 80, esta 

abominación hará las delicias de más de uno. 

NIGHT OF THE HUNTED (Franck Khalfoun) El francés Franck Khalfoun vuelve tras 

trabajos tan aceptables como el remake de Maniac o Parking-2, y como siempre que 

hace una película, cuenta con el respaldo de su amigo y padrino Alexandre Aja en la 

producción. Nótese por los títulos mencionados que no tengo nada en contra del 

director, al revés, hasta ahora como mínimo me había deparado interesantes 

momentos de puro género bien trabajado. Esta vez, sin embargo, se ha metido en 

buen charco woke. Supongo que quería intervenir en el debate Trump sí/Trump no, 

especialmente cuando los fans del polémico millonario y expresidente estadounidense 

se han convertido en una especie de caricatura de rasgos muy pronunciados. Pero 

vamos, que la monserga politiera y moralista, señor Khalfoun, se la podía haber 

ahorrado. Un MAGA (“make America great again”), malvadísimo, como no podía ser 

menos, acosa a una mujer “empoderada” tratando de matarla. Ok, vale.  

SITGES CLASSICS: PET SEMATARY 

(Mary Lambert) es una adaptación  

cinematográfica de la novela homónima 

de Stephen King, que a su vez explora 

temas de duelo, pérdida y las 

consecuencias de intentar revertir la 

muerte, manteniéndose fiel al tono oscuro 

y sombrío del libro. La trama sigue a la 

familia Creed, que se muda a una casa 

rural en Maine y descubre un misterioso 



 

cementerio de mascotas en el bosque 

cercano. Cuando la tragedia golpea y el 

joven hijo de los Creed muere, el padre, 

Louis, recurre al cementerio y a un antiguo 

lugar de entierro más allá, donde cualquier 

cosa enterrada regresa, aunque no como 

antes. Sólidas actuaciones, especialmente 

las de Dale Midkiff como Louis Creed y 

Fred Gwynne (el antaño Herman Monster) como Jud Crandall, el vecino que “advierte” 

(ambivalente: también es él quién se lo enseña) a la familia sobre los peligros del 

cementerio. Lambert logra crear una atmósfera inquietante y claustrofóbica, utilizando 

la cinematografía y la música para construir una tensión constante. Los efectos 

especiales, aunque algo superados para los estándares modernos, siguen siendo 

efectivos para transmitir la naturaleza perturbadora de los resucitados. Uno de los 

puntos fuertes de la película es su fidelidad al material original de King. La historia no 

rehúye explorar las profundas y dolorosas emociones asociadas con la muerte y el 

duelo, lo que la distingue de muchas otras películas de terror de la época. La narrativa 

se centra tanto en el terror psicológico como en el horror físico. Sin duda la película 

por la que es recordada su directora, que estuvo presente en la proyección.  

 MÁS ALLÁ DE LA MUERTE (Sebastián D’Arbó) A 

película por año, al mismo tiempo que salen en DVD y 

que se publica un libro monográfico sobre cada film, 

llega puntualmente la occasion de revisar este título 

ya clásico del experto en esoterismo y misterio 

Sebastian D’Arbó. La película combina elementos de 

terror y thriller, con un enfoque particular en el 

espiritismo y las experiencias post-mortem. La historia 

gira en torno a una serie de muertes misteriosas y la 

investigación de estas por parte de un periodista y un 

grupo de expertos en fenómenos paranormales. A 

medida que profundizan en los casos, se enfrentan a 

situaciones cada vez más inexplicables, lo que los lleva 

a cuestionar la naturaleza de la vida y la muerte. Una de las particularidades de Más 

allá de la muerte es su intento de abordar el tema del más allá desde una perspectiva 

tanto científica como esotérica. D'Arbó, conocido por su interés en los fenómenos 

paranormales, infunde la película con un sentido de autenticidad en sus exploraciones 

espirituales, algo que la distingue de otras películas de terror de la época. 



 

SITGES ZOMBIE WALK 2023 Este evento anual, conocido por su atmósfera festiva y 

creativa, atrajo a miles de participantes y espectadores que se disfrazaron de zombis 

para recorrer las calles del centro de la ciudad. El evento comenzó con el tradicional 

pregón de inicio, que este año estuvo a cargo del reconocido director de cine de terror, 

Jaume Balagueró. Su presencia y sus palabras sirvieron para encender el entusiasmo 

de los asistentes y marcar el comienzo de la marcha. La marcha zombi empezó al 

anochecer, creando un ambiente escalofriante y a la vez festivo. Los participantes, 

maquillados y vestidos como muertos vivientes, se reunieron en la plaza del 

Ayuntamiento antes de avanzar por las calles principales hasta llegar al Paseo 

Marítimo. La variedad y calidad de los disfraces fueron impresionantes, con algunos 

dedicando horas a perfeccionar sus aspectos aterradores con maquillaje profesional y 

efectos especiales. 

La Sitges Zombie Walk no solo es un 

desfile, sino también una celebración de 

la cultura  zombi y del cine de terror. A lo 

largo del recorrido, se pudo ver a los 

asistentes interactuando con el público, 

tomándose fotos y creando pequeñas 

escenas de actuación que añadieron un 

toque teatral al evento. La participación 

de varias generaciones, desde niños hasta adultos mayores, reflejó el carácter inclusivo 

y comunitario del evento. Además, la Zombie Walk estuvo acompañada de diversas 

actividades paralelas, como concursos de disfraces, proyecciones de películas de 

temática zombi y talleres de maquillaje impartidos por profesionales del sector. Estas 

actividades complementarias añadieron un valor educativo y recreativo a la 

experiencia, permitiendo a los asistentes sumergirse aún más en el mundo del terror y 

los efectos especiales. 

SITGES FORUM: Presentación varios libros: primero “Beso Negro.Brujería, cine y 

cultura pop” d’Elisa McCausland y Diego Salgado, editado Editorial Hermeneute. Luego 

fue el turno de Dilatando Mentes con un interesante doblete: “La Verdad sin Fin. 

Expediente X” de Sara Martín Alegre, y “Weird Tv” de Javier J. Valencia. En la 



 

presentación de éste último, por cierto, y junto con Javier J. Valencia y Victor Castillo, 

tuve el gran gusto de participar. Por aquí les dejo una foto con fines 

autopromocionales. 

 

También se presentaron “Tàndems Fantàstics” de diversos autores y de la editorial 

Spècula. “¡Zas, Zas, Zas, Lanzarrayos! La historia de los Aurones” de Octavio López 

Sanjuán. Con la presència de Josep Viciana, creador de la serie original. Éste, de la 

Editorial Applehead. Y finalmente “Aislados en el Cine” de Javier Pérez Vico i Pepe 

Dana Quirós. Terra Ignota Editorial. 

PROTAGONISTA: MARY LAMBERT comenzó su 

carrera dirigiendo videos musicales en la década 

de 1980, trabajando con artistas icónicos como 

Madonna en éxitos como "Like a Virgin" y 

"Material Girl". Su éxito en el ámbito de los 

videos musicales le abrió las puertas al cine. Su 

obra más conocida es la adaptación 

cinematográfica de la novela de Stephen King 

"Pet Sematary" (1989), que se ha convertido en 

un clásico del cine de terror. La película, 

aclamada por su atmósfera escalofriante y su fiel 

adaptación de la obra original, consolidó a 

Lambert como una directora de renombre en el género. Mary Lambert también dirigió 

la secuela "Pet Sematary II" (1992) y ha trabajado en otras producciones de terror 

como "Urban Legends: Bloody Mary" (2005). Además, ha dirigido episodios de series 

de televisión y películas para televisión, demostrando su versatilidad y adaptabilidad 

en diferentes formatos y géneros. A lo largo de su carrera, Lambert ha sido reconocida 

por su habilidad para combinar elementos visuales y narrativos de manera efectiva, 

creando experiencias cinematográficas que resuenan con el público. Su contribución al 



 

cine de terror y su influencia en la cultura pop a través de sus videos musicales han 

dejado una marca duradera en la industria del entretenimiento. 

ALEX DE LA IGLESIA Visitante fijo 

todos los años en el festival, 

cuando no presenta  película 

presenta nueva temporada de su 

serie, o presenta película de otros 

en su labor como productor. En 

este caso, lo que trae debajo del 

brazo es la segunda temporada de 

30 monedas, su exitosa serie para 

HBO, cuya primera temporada ya 

pasó por Sitges en 2020 

(precisamente en la edición de la 

pandemia). De la serie, verdaderamente loca y derivativa (digamos que son 

mejores los capítulos vistos individualmente el el global tomado como conjunto), 

no sabemos muy bien qué esperar (y lo confieso: en esta edición, a pesar de los 

pases que se han hecho de sus primeros capítulos, no hemos visto nada. Pero 

contar con Alex entre nosotros siempre es un placer, convertido en una institución 

viviente para los fans del cine de género en España. Amable, abierto, siempre 

receptivo a los fans (y hay que admitir que a veces somos poco aportunos… que yo 

he visto cómo le saltaban encima para hacerse una foto cuando el pobre De La 

Iglesia solo quería ir a desayunar…), además es uno de los nuestros (se le puede 

ver haciendo compras en el mercadillo del paseo marítimo, etc).   

SEBASTIAN D’ARBO Sebastián D'Arbó es una figura multifacética cuyo trabajo en el 

cine, la literatura y los medios de comunicación ha 

dejado una marca indeleble en el estudio y 

divulgación de los temas “del misterio”: 

parapsicología, ocultismo, OVNIs, etc. Ha trabajado 

como periodista en diversos medios cubriendo estos 

temas, tanto en España como concretamente en su 

Cataluña natal, constituido como uno de los clásicos 

vivientes de la temática, autor de numerosos libros y 

reportajes. Así que cuando decidió también 

introducirse en el mundo del cine, ¿qué otro género 

iba a tratar si no el de terror? No tanto por el terror 

en sí, aunque nos consta que le tiene mucho respeto al género bien hecho, como por 

la posibilidad de usar sus películas, revestidas de una pátina de ficción pero muy 

documentadas en el fondo, como vehículos de divulgación de esas materias. Así 



 

surgieron películas como “Viaje al más allá”, “Más allá de la muerte” o “El ser”, 

consideradas clásicos del género en España, se crea o no en los temas tratados. 

Hombre muy activo, abierto, sensible a las peticiones de los aficionados, conversador e 

interesante, no cabe duda de que es uno de los grandes. En los últimos años se están 

editando sus películas en DVD, una por año, y coincidiendo con la publicación de libros 

que escribe colaborando con él Diego Peñalver, uno por título y tras haber lanzado 

hace cuatro años Más allá del cine de Sabastian D’Arbó, publicado por Applehead 

Team. Una oportunidad magnífica para saber sobre estas películas. 

 

 

  



 

Domingo 8 

  LO MEJOR: THE WELL (Federico 

Zampaglione) Zampaglione, “el Rob Zombie 

italiano”, es  cineasta y músico, conocido por 

su trabajo con la banda Tiromancino y por 

dirigir películas como "Shadow" (2009) y 

"Tulpa" (2012) con las que demostró su 

interés y passion por el género de terror, 

combinando elementos referenciales a sus 

obras más canónicas con un estilo visual 

muy distintivo. En “The Well” también 

contribuyó al guion, junto con Stefano Masi 

y Giacomo Gensini. La he escogido como “lo 

major” aunque sé que no es una película 

que se le pueda recomendar a cualquiera, 

pero qué le vamos a hacer, tampoco 

estamos en cualquier festival, estamos en 

Sitges. The Well representa esa clase de cine 

de terror loco, en el que cualquier cosa es 

possible, que mezcla elementos sin pudor y acumulando las referencias y los iconos. 

Huele al Fulci que más nos gusta, a las locuras del Argento más esotérico, o a 

explotation sin más. Compensa con creces mediante imaginería visual y conceptos lo 

que le falta de coherencia en el guion, y sus efectos clásicos añaden otra capa de sabor 

casero. Divertidísima, elegante, sugerente, es fácil estimarla sobre el resto de 

carencias, y ya que empecé citanto a Rob Zombie, dire que me hace sentir algo 

parecido acuando descubrí La casa de los 1000 cadáveres, y sobre todo su tramo final, 

el del Dr. Satan. 

ADEMÁS: KILL (Nikhil Nagest Bhat) 

Propuesta de acción adrenalítica llegada desde 

l  a India, un film de hostias como panes en 

espacio cerrado (un tren), procurando una 

estilización y contundencia de la violencia en la 

línea de John Wick. Su coreografía de acción 

elaborada y efectos visuales impactantes, la 

distingue de otras producciones similares en la 

industria del cine indio. Laksh Lalwani, actor emergente de magnífico cuerpo de 

gimnasio, se convierte así en otra referencia del cine de acción asiatio al que seguir. 

Raghav Juyal le da la replica perfecta; él es bailarín, y en esta occasion utiliza su cuerpo 



 

en coreografías marciales. En resumen, muy divertida y contundente, seguro que no 

inventa nada que no haya hemos en occidente ya mil veces, pero su sabor exótico 

todavía es un plus.  

THE SACRIFICE GAME (Jenn Wexler) 

Un grupo de psicópatas que se dedican 

a ir  asesinando gente por diversion y 

dejándo para la policía escenarios que 

apuntan a rituales satánicos, dan con 

la orma de su zapato cuando penetran 

en un colegio de señoritas durante las 

vacaciones de Navidad. Allí solo han 

quedado algunas profesoras, y aquellas alumnas que, por diferentes motivos, no 

han viajado a casa a pasar las fiestas con sus familias. Entre ellas… hay una cría 

verdaderamente inquietante, que no es lo que parece. ¿Quieren jugar con el 

satanismo? Tal vez la adolescente tenga connexion directa. El film no es todo lo 

oscuro que me habría gustado, pero resulta entretenidísimo, los personajes están 

bien definidos y el giro no es evidente del todo.  

 WINNIE THE POOH: MIEL Y SANGRE (Rhys 

Frake-Waterfield) Recientemente caducaron los 

derechos de autor sobre Winnie the Pooh, el 

mítico oso creado en una colección de libros 

infantiles por Alan Alexander Milne. Obviamente, 

lo que ha quedado libre de derechos y por lo tanto 

se puede usar sin pagarle a nadie, es el personaje 

literario en sí: no, sin embargo, el diseño famoso 

de Disney, que lo convirtió en el osito naranja 

tripón y de camiseta roja que le está corta. Es 

decir, que la noticia tampoco es para tanto. Y sin 

embargo, alguien consideró “cachondo” hacer un 

slasher gore con Winnie de protagonista, aunque 

solo sea por tocarles los huevos a la compañía de 

Mickey Mouse… Y así surgió este film, un slasher en realidad algo rutinario y no todo lo 

salvaje ni gamberro que cabría esperarse, pero en el que el asesino lleva una careta… 

de un Winnie the Pooh, que no es el de Disney no vayan a querellarse. No obstante, si 

te va el slasher lo disfturarás, es bastante canónico y efectivo. Y seguro que tendrá 

secuelas.  



 

SITGES CLASSICS:  ANGUSTIA DE SILENCIO 

(Lucio Fulci) se considera una de la  s obras 

maestras de Fulci por su audacia temática, su 

dirección atmosférica y las actuaciones intensas 

de su elenco. "Angustia de silencio" aborda temas 

oscuros y controvertidos, incluyendo el 

fanatismo religioso, la superstición y la injusticia 

social. La película sigue a un periodista y un 

policía que investigan una serie de asesinatos de 

niños en un pueblo rural italiano. A medida que 

profundizan en el caso, descubren que los 

prejuicios y las creencias de los habitantes 

locales complican la búsqueda de la verdad. Fulci 

utiliza elementos del giallo, como el misterio del 

asesinato, el uso del color y los ángulos de 

cámara inusuales, para crear una atmósfera de constante tensión e incertidumbre. 

A diferencia de otros trabajos del director, "Angustia de silencio" no se centra tanto 

en el gore, sino en el suspense psicológico, pero la malsanidad que llegaría a 

convertirse en su marca de fábrica estaba aquí todavía más intensa que nunca. 

  

ACCIÓN MUTANTE (Alex de la Iglesia) es una sátira 

futurista ambientada en una sociedad distópica 

donde una banda de terroristas discapacitados 

llamada "Acción Mutante" lucha contra los pijos y los 

guapos. La película combina ciencia ficción, comedia 

negra y crítica social, abordando temas como la 

discriminación, la superficialidad y la rebelión contra 

el status quo. El estilo visual de la película es 

distintivo, con un diseño de producción que crea un 

mundo grotesco y exagerado, reflejando las 

temáticas satíricas de la narrativa. La dirección de De 

la Iglesia es dinámica y llena de energía, manteniendo 

un equilibrio entre el humor absurdo y la acción 

violenta. Marca el debut como director de Álex de la 

Iglesia y es una colaboración significativa dentro del cine español de los años 90, 

producida por el famoso director Pedro Almodóvar. 



 

LA ÚLTIMA SEÑORA ANDERSON (Eugenio Martín) 

es un thriller que se centra en el  misterio de la 

muerte de las esposas del protagonista, Arthur 

Anderson. La trama gira en torno a la sospecha y la 

intriga, ya que Anderson es sospechoso de asesinar 

a sus tres anteriores esposas, todas fallecidas en 

circunstancias misteriosas. La llegada de una 

cuarta mujer, Julie Spencer, desencadena una serie 

de eventos que llevan al clímax de la película. El 

estilo visual de la película es característico del cine 

de suspense de la época, no tanto del giallo italiano 

como de los films de suspense de Hitchcock, con un 

uso efectivo de sombras y luz para crear una 

atmósfera tensa. La dirección de Eugenio Martín 

mantiene un ritmo constante de suspense, 

utilizando la cinematografía y la música para aumentar la sensación de misterio y 

peligro. El reparto internacional, hacía que la películafuera muy vendible 

internacionalmente.  

LA CASA SIN FRONTERAS (Pedro Olea) ula sigue a Carlos, un hombre que, tras la 

desaparición de su esposa, se ve envuelto en un misterioso y opresivo ambiente 

dentro de una clínica psiquiátrica. A medida que avanza la trama, Carlos se 

enfrenta a una serie de revelaciones perturbadoras sobre su vida y las personas 

que lo rodean. El estilo de la película es atmosférico y tenso, utilizando la 

cinematografía y la música para crear un sentido constante de inquietud y 

suspense. Olea emplea una narrativa no lineal y elementos simbólicos para 

profundizar en el estado psicológico de los personajes, especialmente el 

protagonista. En el guion encontramos nada menos que a José Luis Garci, y la 

fotografía es de Luis Cuadrado (“El espiritu de la colmena”). Carmen Sevilla o Patxi 

Andion forman un reparto muy interesante.  

SITGES FORUM: Exhibición de theremín a cargo de Jairo Moreno, y proyección del 

corto de Dani Moreno Martians Go Home (2006) Además, Carlos García Miranda 

presentó “El Club de los escritores criminales” (Editorial Crossbook). “Verano del 99” 

de Yolanda Camacho; “Budapest” de Nieves Mories; “Proyecto Kéctchup” de Inés 

Galiano; “Obscura 3. Diez relatos” de VVAA i “Janowitz” de Ricard Ruiz Garzón i 

Salvador Macip. “Larga Vida al Trash” VVAA, edició de Javier Parra. Editorial Dos 

Bigotes.  “Oculto David Lynch” de Diversos Autors, edició de Roger Ferrer. Dilatando 

Mentes Editorial.“Más allá de la muerte. El final de la trilogía parapsicológica” de 

Sebastià D’Arbó i Diego Peñalver. Editorial Applehead. 



 

 

PROTAGONISTAS: BARBARA BOUCHET auténtica musa del cine de terror y 

suspense, una estrella que ilumina la pantalla con su presencia magnética y su belleza 

inigualable. Incluso hoy en día, convertida en una venerable viejecita, tiene una 

apariencia de gran dama que infunde respeto y admiración. Nacida en Alemania en 

1943, Bouchet se trasladó a Estados Unidos y luego a Italia, donde se convirtió en una 

figura emblemática del giallo, ese subgénero de terror y misterio tan querido por los 

aficionados. Su carrera despegó en los años 60 y 70, una época dorada para el cine de 

suspense, donde cada aparición suya era una lección de estilo y carisma. Barbara 

Bouchet es, sin duda, una de las reinas del giallo. En este género, sus interpretaciones 

están llenas de matices y profundidad, logrando que sus personajes sean más que 

simples víctimas o femme fatales. En películas como "Non si sevizia un paperino" 

(1972) de Lucio Fulci, Bouchet nos entrega una actuación cautivadora como Patrizia, 

una mujer enigmática y seductora que se ve envuelta en una trama de asesinatos en 

un pequeño pueblo italiano. Su actuación en esta película no solo capturó la esencia 

del giallo, sino que también demostró su capacidad para transmitir vulnerabilidad y 

misterio a partes iguales. 

 

  



 

Lunes 9 

 LO MEJOR: ACIDE (Just Philippot) La trama 

sigue a una familia que lucha por sobrevivir en un 

mundo en descomposición, en el que la lluvia se 

ha vuleto mortalmente ácida y corroe todo lo que 

moja, devastando el paisaje y las estructuras 

sociales. Philippot ya había demostrado su 

habilidad para el género en su anterior 

trabajo "La Nuée" (2020), combinando la 

tensión con un importante nivel de texto en 

sus guiones. Aquí utiliza un estilo visual que 

mezcla la belleza inquietante de la naturaleza 

con el horror de su destrucción. La 

cinematografía es efectiva en transmitir 

claustrofobia y desesperanza, utilizando 

paisajes desolados y cielos ominosos que 

subrayan la amenaza constante de la lluvia 

ácida. La atmósfera que crea es opresiva y mantiene al espectador en un estado de 

alerta continua. El guion de "Acide" es sólido, aunque sigue algunos tropos comunes 

del género postapocalíptico. La narrativa se centra en la dinámica familiar y las 

tensiones que surgen en situaciones extremas. Los diálogos son naturales y creíbles, y 

los personajes están bien desarrollados, lo que permite al público conectar 

emocionalmente con sus luchas y miedos. 

LO MÁS ESPERADO: ROBOT DREAMS (Pablo 

Berger) Pablo Berger es uno de los cineastas 

españoles menos convencionales, como prueban 

películas como Torremolinos 73 o Blancanieves, 

aunque él tampoco es lo que podríamos 

etiquetar como “un director de cine fantástico” 

como sí lo serían Paco Plaza o Jaume Balagueró. 

Lo más apeciable de Berger sea precisamente esa 

imposibilidad de etiquetarle. El hace, 

“simplemente”, películas distintas. Por eso ahora 

nos sale con un film de animación, y aunque no 

es el primero en hacerlo en nuestro país (pienso, 

por ejemplo, en Fernando Trueba), sí que tiene 

sentido y cabía esperar algo muy fuera de lo 

común. Vista Robot Dreams, es una película de 

trazo visual sencilo, aunque muy detallista (es 



 

alucinante la cantidad de referencias y guiños que Berger ha metido en la película a 

elementos de la cultura popular). Y argumentalmente es, ante todo, una película 

muy bonita. Muda, sin palabras, y sin embargo se entiende perfectamente, está 

todo perfectamente contado, desde los sentimientos y miedos de los personajes, 

hasta sus esperanzas y sueños. Luego, es una película muy “blanca”: podrás verla 

con niños, incluso niños de 8 años, sin sentirte violento en ningún momento, 

porque no hay dobles sentidos, ni violencia, ni palabrotas, ni sexo… Y sin embargo, 

no es una película “para niños”, es un film del que sin duda se saca mástras una 

vivencia vital acumulada. Porque Robot Dreams no es un film de aventuras, aunque 

los personajes aventuras pasen. Es 

un film sobre el amor, y más 

específicamente sobre el primer 

amor. Y el mensaje final es tan 

bonito como triste, a la vez, según 

como lo mires. Y como adulto, que 

has estado ahí, lo verás y sonreirás 

con melancolía. ¿Recomendable? Sí, 

absolutamente, un film que no te 

cambia la vida, pero te hace pensar y sentir, y tal vez soñar. Como ese robot tan 

humano, tan vivo… 

 ADEMÁS: DIABOLIK – GINKO ALL’ATTACCO (Antonio 

Manetti & Marco Manetti) es la continuación de la 

adaptación cinematográfica de los hermanos Manetti 

del popular cómic italiano "Diabolik" que ya pudimos 

ver el año pasado. Esta entrega presenta algunos 

cambios, no necesariamente positivos. Para empezar, 

parece que han contado con un presupuesto muy 

inferior, y tampoco han podido mantener al actor que 

hacía el papel principal, que en aquella fue Luca 

Marinelli  y ahora nos tenemos que acostumbrar a 

Giacomo Gianniotti. Siguen las aventuras del antihéroe 

Diabolik y su eterna rivalidad con el Inspector Ginko, 

con gran fidelidad a los comics, y aunque los recortes 

han repercutido en negativo en la película, que es peor que la anterior, sigue siendo un 

film muy aceptable y disfrutable. 

 WAKE UP (RKSS) RKSS, que significa Roadkill Superstar, y que que saltó a la fama con 

"Turbo Kid" y "Summer of 84", han sido otros de los protagonistas de la edición con su 

presencia, muy simpáticos y agradecidos, hablando con todo el mundo y disfrutando 

del festival de manera que no parezca solo promoción de sus películas, que este año 



 

han presentado nada menos que dos,de 

las cuales nos vamos a quedar con Wake 

Up. Survival horror en un Ikea, en el que 

un grupo de activistas de ese ecologismo 

woke, de postureo en Instagram y 

tontería de pintura en museo, se ven 

atrapados con un guarda de seguridad 

descontrolado, un asesino en serie.  

SORCERY (Christopher Murray) El guion de "Sorcery" 

es denso y está lleno de  simbolismo. La narrativa 

sigue a una joven indígena que busca venganza 

utilizando prácticas ancestrales de brujería. La 

historia se desarrolla a un ritmo deliberado, 

permitiendo que el espectador se sumerja en la 

cultura y las creencias del pueblo representado. 

Aunque algunos espectadores pueden encontrar el 

ritmo lento, este enfoque permite una exploración 

más profunda de los temas y personajes. Los diálogos 

son mínimos pero efectivos, y mucho se comunica a 

través de miradas y gestos. Murray utiliza un enfoque 

visual que combina realismo con elementos de lo 

sobrenatural, creando una atmósfera que es a la vez 

mágica y tangible. La cinematografía es impresionante, con paisajes naturales que no 

solo sirven como telón de fondo, sino que también son fundamentales para la historia. 

El uso de luz y sombra, junto con la paleta de colores terrosos, refuerza el tono místico 

de la película. 

SITGES CLASSICS: GOD TOLD TO ME (Larry 

Cohen) Oportunidad para recuperar en las 

mejores condiciones posibles del clásico de 

culto de Larry Cohen, una de sus películas 

más interesantes de su major periodo. En 

Nueva York comienzan a sucederse una serie 

de asesinatos que aspecto aleatorio, y 

cuando detienen a los asesinos, antes de que se suiciden, éstos siempre explican que 

lo hicieron porque “Dios se lo ordenó”. Un detective de homicidios con sus propios 

problemas espirituales y de fe, comenzará a pensar que no se trata simplemente de un 

fenómeno de pirados imitándose. Y acabará  descubriendo que hay suelto por la 

ciudad un émulo de Jesucristo que en realidad tiene origen extraterrestre. A pesar de 



 

que en su parte central hay alguna escena suelta, como si se hubiesen hecho cortes al 

montaje o no se hubiese rodado el guion entero, el film en general es una maravilla de 

ritmo y exposición, evolucionando de lo naturalista y policiaco, a la ciencia ficción y el 

recurrente tema en los 70 del terror religioso. En España y en otros países la llamaron 

Demon, lo cual es absurdo, es como tergiversar su brillante título original supongo que 

a modo de anulación de su carga subversiva.  

SITGES FORUM: “Annette/Titane: un cuento de canciones y furia” de Shaila García 

Catalán i Iván Bort Gual. Shangrila Ediciones. “El arte de la renuncia” d’Antonio Gómez-

Pan. Editorial Ochoymedio  También se presentó la adaptación al comic de “Robots 

Dreams” de Sara Vanon. Editorial Astronave 

 

  



 

Martes 10 

 LO MEJOR: CUANDO ACECHA LA MALDAD 

(Demian Rugna) El argentino Demian Rugna, 

que ya deslumbró con Aterrados, vuelve con 

una pieza de terror todavía más potente, un 

cruce bastante original entre cine de 

endemoniados y de zombies, un mundo post-

apocaliptico en el que las capas de información 

se nos irán revelando poco a poco. "Donde 

acecha la maldad" es una película de terror que 

destaca por su atmósfera tensa, su narrativa 

bien construida y sus actuaciones convincentes. 

Demian Rugna ha creado una obra que no solo 

asusta, sino que también invita a la reflexión 

sobre el miedo y lo sobrenatural. La 

combinación de una dirección visualmente 

impactante, un guion sólido y un reparto 

talentoso hace de esta película una adición notable al cine de terror. Para los amantes 

del género, "Donde acecha la maldad" es una experiencia imperdible que confirma a 

Rugna como una fuerza creativa en el cine de terror contemporáneo.  explora temas 

como el miedo a lo desconocido, la lucha entre el bien y el mal, y la fragilidad de la 

mente humana frente a lo inexplicable. Rugna utiliza estos temas para crear una 

reflexión sobre cómo enfrentamos nuestros propios miedos y la influencia de lo 

sobrenatural en nuestras vidas. La película también toca temas de aislamiento y 

desesperación, mostrando cómo el miedo puede erosionar la cordura y la cohesión 

social. 

LO MÁS ESPERADO Y TAMBIÉN LO MEJOR: POBRES 

CRIATURAS (Yorgos  Lamthimos) Yorgos Lanthimos 

demuestra una vez más su habilidad para crear mundos 

visualmente fascinantes y narrativamente complejos. 

"Poor Things" es una amalgama de elementos 

surrealistas y victorianos, con una estética que mezcla lo 

gótico y lo fantástico. La cinematografía es 

impresionante, utilizando composiciones 

cuidadosamente diseñadas y una paleta de colores rica y 

variada que contribuye a la atmósfera etérea de la 

película. Los escenarios y el diseño de producción son 

detallados y evocadores, transportando al espectador a 



 

un mundo extraño y maravilloso. El guion de "Poor Things", adaptado por Tony 

McNamara, es fiel al espíritu de la novela de Gray, pero también lleva el sello distintivo 

de Lanthimos en su narrativa no convencional y a menudo desconcertante. La historia 

sigue a Bella Baxter, una mujer que es resucitada por un científico poco ortodoxo, y su 

viaje de autodescubrimiento y emancipación. La narrativa está llena de giros 

inesperados y momentos de absurdo que desafían las expectativas del público. La 

estructura no lineal y el diálogo peculiar contribuyen a la sensación de estar en un 

sueño o una fábula. 

 TAMBIÉN MUY ESPERADO: LA SOCIEDAD DE 

LA NIEVE (J.A. Bayona) explora la historia real de 

un grupo de jóvenes que quedaron atrapados en 

la Cordillera de los Andes en 1972. Este evento 

histórico, conocido como el Milagro de los Andes, 

ha sido objeto de múltiples interpretaciones en la 

cultura popular, entre ella Viven de Frank 

Marshall, y Bayona ofrece su propia visión de los 

eventos y sus implicaciones humanas. El guion de 

"La Sociedad de la Nieve" está bien construido, 

enfocándose en los aspectos humanos y 

emocionales de la tragedia. La narrativa se 

desarrolla de manera cronológica, comenzando 

con la emoción y el entusiasmo de los jóvenes 

jugadores de rugby antes de adentrarse en la 

desesperada lucha por sobrevivir tras el accidente. Bayona demuestra su habilidad 

característica para combinar una narrativa emocionalmente intensa con una dirección 

visual impresionante. La película utiliza la vastedad y la belleza desgarradora de los 

paisajes montañosos para subrayar el aislamiento y la lucha por la supervivencia de los 

personajes. La cinematografía es sobresaliente, capturando tanto la majestuosidad de 

los Andes como la angustia de los momentos más oscuros. Bayona utiliza hábilmente 

la luz y la oscuridad para reflejar los estados emocionales de los personajes y la 

evolución de la historia. 

TAMBIÉN: EL EXORCISMO DE EASTFIELD (Nick Kozakis) El primer día del festival 

volvimos a ver El exorcista, que es el clásico canónico de las películas de 

posesiones. En muchas películas de posesiones, el espectador presencia cómo el 

Mal va invadiendo a la pobre víctima, y desea la llegada del héroe exorcista que la 

va a salvar (o eso esperamos). A menudo, incluso hay un personaje excéptico y 

cientificista que aboga por proseguir con practicas médicas que, el espectador lo 

sabe, no servirán de nada, porque el personaje víctima está realmente poseída por 

una entidad diabólica, y eso no se cura con fármacos. Ese personaje racional puede 



 

ser incluso antipático, si trata de llevar sus 

postulados de manera demasiado agresiva. 

Vale, es cierto que también hay fascistillas en 

potencia entre los partidarios de la luz de la 

razón y la ciencia. Pero mucho ojo, y 

detengámosnos a mirar todo lo que estamos 

diciendo: en el pacto ficcional de las películas 

de posesiones, todo lo que dicen las personas 

creyentes y superticiosas tiende a ser lo 

verdadero, y la medicina y la ciencia son las 

que quedan mal. Esto en su contexto no 

supone ningún problema: es lo mismo que 

pasa, por ejemplo, con las películas en las que 

los protagonistas son delincuentes, que parece 

que ellos sean mejores, desde luego que la 

policía, pero también que el resto de la 

sociedad pacífica que les rodea. Ok, para eso tenemos también el cine, para sentir 

el cosquilleo de “ser malo”, o de asumir momentaneamente que arriba está abajo o 

que la Tierra es plana. Pero no hay que perder de vista que, si lo que la película 

plantea sucediera en la vida real, los términos en los que tenemos que referirnos a 

la historia serían otros. Que las posesiones diabólicas no existen, que hasta la 

Iglesia, que debería ser la más interesada en aceptarlas, las maneja con sumo 

cuidado y se muestra excéptica por defecto. Que proliferan los sinvergüenzas y 

charlatanes aprovechándose de la fe y la supertición, y que todos los años mueren 

personas por culpa de la acción de fanáticos. En uno de esos casos se basa El 

exorcismo de Eastfield: una mujer que padecía una enfermedad nerviosa fue 

asesinada después de ser torturada cruelmente por un “exorcista” extraoficial (no 

reconocido por el Vaticano), su marido, y su comunidad de evangelistas, porque 

estaban plenamente convencidos de que la mujer estaba poseida, y que así la 

estaban salvando. Se han cambiado los nombres y algunos detalles dramáticos, 

pero en esencia la historia es la misma, así como también es la misma respecto a 

otras muchas de corte similar que se han dado a lo largo y ancho del mundo. Nunca 

viene mal que una película nos recuerde todo esto. La conclusion final de El 

exorcismo de Eastfield es, además, especialmente dura y fatalista. No obstante, se 

podría acusar al film de utilizar métodos un tanto tramposos, puesto que sobre 

todo en su primera mitad incorporamomentos de genuino “cine de posesiones”, 

como si quisiera que dudases de si realmente hay o no algo sobrenatural sobre la 

protagonista. Pero si la intención era la de denunciar el fanatismo, esto no viene 

muy a cuento. Así y todo, una película interesante a tener en cuenta. 

SITGES CLASSICS: THE APPOINTMENT (Lindsey C. Vickers) es una joya oculta del 

terror psicológico y esotérico más sutil, una pieza que tras la apariencia de película 



 

sobre una dinámica familiar en la que aparentemente no pasa nada, se oculta una 

interesante exploración de temas profundos relacionados con el destino, el karma 

y la influencia de fuerzas invisibles en la vida humana. El título mismo, "The 

Appointment" (La Cita), sugiere una predestinación, una cita que no puede ser 

evitada. La hija, una adolescente malcriada, está en contacto con ciertas fuerzas 

que sin duda le superan, y haciendo uso irresponsable de ellas, acabará 

terminando de precipitar ese destino. Montones de pequeños detalles malrolleros 

adelantan lo que estará en juego, así como delatarán la intervención de esas 

fuerzas de otro mundo. La película te atrapa y te hace sentir indefenso, y 

convencido de que hay algo que se te escapa, y que tal vez tú no puedas escapar de 

ese algo… 

 PROTAGONISTAS: J.A. BAYONA 

Reconocido por su destreza visual y 

narrativa, es notable su habilidad 

para combinar elementos emotivos 

con aspectos sobrenaturales y su 

capacidad para crear atmósferas 

únicas lo han consolidado como un 

director destacado en estos géneros. 

Despuntó ya desde su primera 

película, El orfanato, que si bien no 

era argumentalmente muy rompedora, pero le permitía elaborar una carta de 

presentación técnica en la que la creación de atmósferas y la construcción de 

secuencias cinematográficamente notables, elevaban el resultado muy alto. A 

menudo, sus películas exploran temas de pérdida, trauma y redención, utilizando lo 

sobrenatural como un medio para profundizar en las experiencias humanas. Con Lo 

imposible con siguió transpasar la barrera de lo internacional, conviertiéndose en uno 

de nuestros directores más internacionales. No en vano fue elegido para dirigir la 

secuela de Jurassic Word. Con La sociedad de la nieve vuelve con una película muy 

personal, y de nuevo muy bien filmada, que junto con sus presentaciones en vivo, nos 

han regalado algunos de los mejores momentos del festival. 

 

DEMIAN RUGNA Ha ganado reconocimiento en el ámbito internacional por su  

habilidad para crear atmósferas inquietantes y narrativas originales dentro del género, 

sobre todo a partir de Aterrados. A las atmósferas, en el cine de Rugna debemos 

reconocerle una voluntad netamente innovadora, y unas estructuras narrativas 

relativamente complejas, desde luego muy lejos de lo clásico y lo típico. Además, el 

sabor de su cine resulta inequívocamente argentino, añadiendo siempre elementos 



 

culturales distintivos. Este año nos ha dejado muy 

impresionados con Cuando acecha la maldad, que 

tiene todo eso, energía, innovación, atmósfera, 

una estructura interesante y muchos toques 

localistas, y que es sin duda una de las películas 

favoritas de la edición. Además, da gusto verle 

acompañado de su equipo, en especial de su actor 

protagonista Ezequiel Rodríguez, porque se nota 

que se lo están pasando bien en Sitges. Y eso es 

algo que tiende a contagiarse y a 

retroalimentarse.  

 

  



 

Miercoles 11 

 LO MEJOR: VERMIN. LA PLAGA (Sébastien 

Vanicek) Hay que ver cuánto nos gusta de vez 

en cuando ver una “de bichos”, y este film 

francés sobre arañas es uno de los buenos. El 

crescendo continuado según se va propaganda 

la plaga de arañas venenosas, hace que te pique 

todo el cuerpo y te mantengas encogido en la 

butaca. Además, el subtexto social, ya que toda 

la pesadilla sucede en un edificio de una 

barriada de inmigrantes en las afueras de París, 

dota  todavía de mayor profundidad lo que ya 

por sí solo como  película angustiosa de 

aracnido era en sí brillante. Los efectos 

especiales en "Vermin. La Plaga" son efectivos y 

escalofriantes. Los insectos, diseñados con un 

detalle perturbador, aportan una sensación de realismo que amplifica el terror. El 

diseño de producción, especialmente la transformación gradual del departamento de 

Kaleb de un refugio seguro a una trampa mortal, es excepcional y contribuye 

significativamente a la narrativa visual de la película. 

LO MÁS ESPERADO: THE PRIMEVAL (David Allen) Casi 30 años hemos tardado en ve  r 

esta película, el proyecto personal de David Allen, maravilloso animador stop motion 

responsable de todos los efectos especiales hechos con esa técnica en las películas de 

la Empire y la Full Moon, las productoras bajo las cuales ha desempeñado su actividad 

el no menos mítico productor Charles Band. Precisamente fue Charles Band quien 

presentó en Sitges The Primevals, dado que David Allen falleció de cáncer en 1999, y 

ha sido la Full Moon la encargada de finalizar la película. El resultado, quince minutos 

maravillosos de pura imaginación de stop motion con criaturas extrañas, y un film de 

fantasía de estructura clásica, de esos que, desgraciadamente, ya no se ven. También 

es un film muy típico Full Moon de esta época, y se nota falto de presupuesto, 

interpretado por malos actores y un tanto 

irregular. En cierto modo, han terminado la 

película para darle coherencia y poderla 

estrenar, pero se nota de el proyecto 

originaln no era exactamente éste, que está 

sin terminar. En cualquier caso, incluso con 

sus pegas, son películas como ésta la que 

nos hacen verdaderamente felices en Sitges. 



 

Un título de culto instantáneo. 

 ADEMÁS: EL REINO ANIMAL (Thomas 

Cailley) Interesante fantasía que llega desde 

Francia, un futuro cercano en el que han 

comenzado a producirse inexplicables 

mutaciones en personas, convirtiéndolas en 

híbridos persona-animal. Considerado como 

una enfermedad, estalla el pánico en la 

socidad, y el miedo y el rechazo hacia los mutantes. Aparte de un bello mensaje por 

la inclusividad e incluso por el ecologismo, lo que hace fuerte El reino animal es su 

diseño de producción, incluso sus efectos especiales, todo lo relacionado con la 

puesta en escena, muy mágica y natural.  

STOPMOTION (Robert Morgan) Y si antes les 

hablaba de la mágica The Primeval,  Stopmotion 

es un oscuro y atmosférico thriller que mezcla lo 

real y lo imaginario, y que homenagea a esa clase 

de animación. Cuando tantos cineastas optan 

por el estilo sobre la sustancia, el 

estilo es sustancia aquí. Morgan sorprende con 

un asalto sensorial inmersivo. El arte y la 

narración chocan de una manera impresionante pero repugnante. El debut 

espectacular de Morgan abre las venas de un artista turbulento, ofreciendo una 

espeluznante fusión de medios en un grado poderoso e inquietante. 

 LA ERMITA (Carlota Pereda) Una de las indiscutibles 

vencedoras del año pasado fue Cerdita, la opera prima 

de Carlota Pereda basada en su cortometraje 

homónimo. Yo creo que no era para tanto, la película no 

está mal, pero tampoco brilla, si bien sospecho que 

resultó extremadamente conveniente y oportuna: un 

film sobre una chica, que sufre acoso por parte de sus 

compañeros, por estar gorda… Son varios de los temas 

de moda en nuestro tiempo. Como fuere, funcionó. Así 

que tan solo un año después, Pereda nos trae una 

segunda película. Pero esta vez sospecho que no le ha 

salido tan bien ni va a ser tan popular. Excepto el inicio, 

muy bueno, y algunas ideas sobre el significado de 



 

algunas festividades locales y las leyendas que las rodean, el resto de la película es una 

caída libre continua, sin demasiado interés. ¿Se desinflará el interés tan 

llamativamente exagerado que había despertado esta directora? 

SITGES CLASSICS: FATA MORGANA (Vicente Aranda) Una de las primeras películas 

de Vicente Aranda, prácticamente su debut, cuando todavía estaba ligado a la 

Escuela de Barcelona. Cómplice de él aquí, Gonzalo Suarez, también ligado al 

mismo movimiento artístico-cinematográfico. Que, como es bien sabido, se 

caracterizo por su experimentación. Y eso es lo que es Fata Morgana, un film que te 

pueden contar el argumento o leerlo en la sinopsis, pero que mientras lo ves no 

verás prácticamente nada de lo que te contarón, y sí muchísimas otras situaciones, 

algunas, efectivamente, con cierta relación con la ciencia ficción. Pero más por la 

falta de límites propios de la razón y el realismo, que por un interés sincero de sus 

autores por el género. ¿Me gusta? No, pero es interesante verla al menos una vez. 

Protagoniza Teresa Gimpera, que es una de nuestras musas. 

 

 PROTAGONISTA: Hoy tocó homenaje al mítico 

guionista JORGE GUERRICAECHEVARRÍA, 

ampliamente reconocido por su colaboración con 

algunos de los directores más prominentes del cine 

español, como Alex de la Iglesia o Daniel Monzón, para 

los que ha escrito algunos de los títulos más reputados 

de nuestra reciente historia, como El dia de la bestia, 

La comunidad o Celda 211. Pudimos, además, asistir a 

un coloquio entre guionistas entre los que Jorge (me permitiré tutearle para evitar 

escribir demasiadas veces su larguísimoapellido) brilló y dio excelentes 

recomendaciones a la gente que quiera iniciarse en esa dura carrera.  

 

 

  



 

Jueves 12 

 LO MEJOR: LA ESPERA (F. Javier Gutierrez) 

Gutierrez (3 días) vuelve al entorno rual en el 

que se encuentra tan cómodo, mezclando de 

nuevo elementos reales y de suspense/terror. 

Además, aquí se apunta al horror folk, o más 

específicamente a una historia de manipulación 

y sectas. La Espera" explora temas como el 

miedo a lo desconocido, la fragilidad de la 

mente humana y las tensiones familiars antes 

decisions desafortunadas. Gutiérrez nos invita 

a reflexionar sobre cómo enfrentamos nuestros 

miedos más profundos y qué sucede cuando las 

líneas entre la realidad y la imaginación se 

desdibujan. Si toda la parte dramática ya de por 

sí es tensa y oscura, como un Perros de paja. 

Sin embargo, lo que parecía estar claro pronto 

se convierte en una pesadilla cuando empiezan 

a suceder fenómenos inexplicables en su hogar. La atmósfera de la casa, cargada de 

misterio y presencias inquietantes, se convierte en el escenario perfecto para el 

desarrollo de una trama tensa y envolvente. 

ADEMÁS: KUBI (Takeshi Kitano) se centra en la famosa "Incident at Honnō-ji" de 1582, 

un evento histórico en el que el daimyo Oda Nobunaga fue traicionado por uno de sus 

generales, Akechi Mitsuhide, lo que llevó a la caída de Nobunaga. La película sigue las 

intrigas y traiciones en la corte samurái, ofreciendo una mirada intensa y compleja de 

la política y la guerra en el período Sengoku. 

RABIA (Jorge Michel Grau) Grau, conocido por su 

habilidad para combinar elementos  de horror con 

comentarios sociales, utiliza "Rabia" como un vehículo 

para explorar una variedad de temas profundos y 

simbólicos, como ya hizo en Somos lo que hay. Esta vez le 

ha salido un film más frío, pero interesante, exploración 

de la desesperación y la alienación en el contexto urbano 

contemporáneo. A través de su narrativa y simbolismo, la 

película ofrece una crítica incisiva de la desigualdad 

social y la marginalización, al tiempo que profundiza en la 

psicología de aquellos atrapados en estos ciclos 

destructivos. En un contexto de creciente tensión social y 



 

violencia, donde Alex lucha por encontrar su lugar en un mundo que parece estar en su 

contra. Si en Somos lo que hay, había una sopresa sobre canibalismo, aquí hay otra 

que emparenta al fin con el cine clásico de terror, en cierta manera. Obviamente, 

protegeré el spoiler y no contaré aquí cual es ese descubrimiento.  

 SITGES CLASSICS: EL RESPLANDOR (VERSIÓN 

EXTENDIDA) (Stanley Kubrick) La versión 

extendida o montaje americano, ofrece una 

experiencia más rica y completa, con un 

mayor desarrollo de personajes y contexto. 

Entre esas escenas, hay más de exploración 

del Hotel (Wendy y Danny exploran el hotel. 

Esto ayuda a establecer mejor el escenario y 

aumenta la sensación de aislamiento), 

Wendy lleva a Danny al médico, lo que proporciona más contexto sobre los problemas 

psicológicos de Danny y la preocupación de Wendy; Conflictos Domésticos: La versión 

extendida presenta más detalles sobre la dinámica familiar y los conflictos entre Jack y 

Wendy, proporcionando una comprensión más profunda de su relación; 

Conversaciones Adicionales: Hay varias conversaciones más largas y detalladas en la 

versión extendida que ayudan a desarrollar los personajes y sus motivaciones. En 

definitiva, continúa siendo esencialmente el film que ya conocemos y amamos, pero 

tiene detalles interesantes que merecen ser retomados. Aparte de que la oportunidad 

de ver esta película en pantalla grande siempre es de agradecer.  

 THE RAID (Gareth Evans) es una película 

de acción y artes marciales que ha 

redefinido el género con su brutal y 

estilizado enfoque. La historia sigue a 

Rama (Iko Uwais), un joven policía que 

forma parte de un escuadrón de élite 

encargado de infiltrarse en un edificio de 

apartamentos controlado por un poderoso 

narcotraficante. A medida que los policías 

avanzan piso por piso, se enfrentan a una horda de criminales en una lucha por la 

supervivencia. a película destaca por su impresionante uso de Pencak Silat, una forma 

tradicional de artes marciales de Indonesia. Este estilo se caracteriza por su fluidez, la 

eficiencia en los movimientos y su letalidad en combate cuerpo a cuerpo. El Pencak 

Silat incluye una variedad de golpes con puños, codos, rodillas y pies, que se ejecutan 

con una precisión y velocidad impresionantes. En "The Raid", estos golpes son rápidos 

y devastadores, diseñados para incapacitar al oponente de manera eficiente. Uno de 



 

los aspectos más destacados de "The Raid" es cómo los combatientes utilizan el 

entorno a su favor, una característica clave del Pencak Silat. Las paredes, puertas y 

muebles se convierten en herramientas y armas improvisadas, añadiendo una 

dimensión táctica a las peleas. La trama principal de la película gira en torno a la 

supervivencia. Los personajes, especialmente Rama, deben enfrentarse a sus propios 

límites y miedos mientras luchan por sobrevivir en un entorno hostil y mortal. 

SITGES FORUM: Las habituales presentaciones de libros. Esta vez tocaron: “El 

resurgir del mal” y “Clan Centinelas” de Víctor Manuel Vera y Daniel Cordero. Editorial 

Círculo Rojo; y “Disaster Movies. Grandes películas de catástrofes” de Sintu Amat. 

Dolmen Editorial. 

 

 

  



 

Viernes 13 

 LO MEJOR Y MÁS ESPERADO: JUEGO 

PROHIBIDO (FORBIDDEN PLAY) (Hideo Nakata) 

Una de las principales estrellas que nos visitan 

en esta recta final del festival es HIDEO 

NAKATA, el director japonés que se hizo 

famoso hace un par de décadas (cómo pasa el 

tiempo) con clásicos (hoy lo son) como The 

Ring o Dark Water. Con una carrera posterior 

más convencional y llena de altibajos, este 

2023 nos visita para presentarnos Forbidden 

Play, que marca un regreso a sus raíces en el 

horror japonés, evocando comparaciones con 

su obra seminal "Ringu." La película está 

basada en la novela "Kinjirareta Asobi" de 

Karma Shimizu y sigue la historia de la familia 

Ihara, cuya vida se destroza tras un trágico 

accidente que mata a la madre, Miyuki. En su dolor, el joven hijo Haruto entierra el 

dedo de su madre en el jardín, recitando un hechizo para traerla de vuelta a la vida. 

Este acto, sin embargo, despierta a una entidad vengativa en lugar de revivir a la 

madre que conocía. "Forbidden Play" incorpora con éxito muchos elementos clásicos 

del J-horror, incluidos intensos sustos y una atmósfera sobrenatural. Esperamos que 

sea el regreso por la puerta grande de un director al que en su día abrazamos como 

una estrella del género. 

PELÍCULA SORPRESA: V/H/S/85 

(VV.AA.) es ya la sexta entrega de la 

serie d e antología de terror found 

footage "V/H/S", convertida en toda 

una institución y una tradicción. En 

esta serie algunas entregas han sido 

mejores y otras peores, con un cierto 

factor de irregularidad. En esta 

entrega mantiene un nivel de sorpresa bastante alto y un alto grado de consistencia en 

la calidad de sus segmentos. Mantiene el enfoque retro de los años 80, con cada 

historia presentándose como material encontrado en cintas VHS, con los defectos de 

imagen y estética que eso implica, y que se reproduce a modo de faximil. Sin ningún 

episodio particularmente flojo, destaca el de Scott Derrickson, “Dreamkill”, por su 

ambición.  



 

 ADEMÁS: LUMBERJACK THE MONSTER (Takashi 

Miike) Takashi Miike, fiel a su cita anual, en la cual 

nos presenta al menos una película cada año 

(algunos años hasta dos), y frecuentemente 

haciéndolo en persona, como este año, en el que 

hemos vuelto a contar con su presencia entre 

nosotros. La verdad, ha venido tantas veces, y es tan 

amigo del pueblo (incluso llegó a rodar Jojo 's 

Bizarre adventure: Diamond is Unbreakable aquí), 

que seguramente podría recomendarnos sitios en 

los que comer, incluso a los que también acudimos 

año tras año… Respecto a su film de este año, ya 

sabemos que Miike tiene una vertiente más “loca”, 

extravagante y bizarra, y otra más formal. Este thriller policiaco entraría dentro de 

esta segunda onda, aunque algunos elementos de su premisa (la posibilidad de 

provocar o suprimir el instinto homicida y la psicopatía mediante neuroimplantes) 

son absolutamente inverosímiles. Pero bueno, por muy absurdo que sea el guion, 

aquí Miike juega a dosificar la información, hasta la mitad no sabrás qué está 

pasando y cómo se relacionan los casos de asesinatos entre sí y más 

particularmente con su intrigante prólogo… y en general la cosa va de “misterio” 

entre psicópatas y con una aplicada policía. Excelentemente hecha, pero con una 

historia que no termina de interesar, no es de las que más destacan, ni de Miike, del 

año ni del género. 

SITGES CLASSICS: LA VENERE DE ILLE (Mario 

Bava) I giochi del diavolo (Los juego  s del diablo) 

fue una miniserie de la cadena de TV pública 

italiana, la RAI, que en 1981 adaptaba 6 cuentos 

clásicos de la literatura fantástica y de terror del 

siglo XIX. Historias románticas, víctorianas, de 

terror sobrenatural la mayoría de las veces, en 

cada capítulo uno. El capítulo segundo, dirigido a 

medias por Mario Bava y su hijo Lamberto, es 

una adaptación de La Venús de Ille, el cuento de 

Prospero Merimée, en el que un arqueólogo 

especialista en escultura griega visita la villa de 

un hacendado señor, que acaba de descubrir 

enterrada una enigmática estatua de Venus. 

Mientras el protagonista estudia el hallazgo, 

encontrando que hay aspectos sumamente 

insólitos en la estatua (como que parece seguirte con su miradade piedra), en la 



 

villa hay mucha actividad porque el único hijo varón del anfitrión va a casarse. El 

tipo, todo un vividor aficionado a las mujeres, el juego y el vino, en un momento 

dado temerá perder su anillo de compromiso, y para no hacerlo decide ponérselo… 

en el dedo a la estatua. Cuando el protagonista vuelve a encontrarle, le ve muy 

alterado. El joven le cuenta que no puede quitarle el anillo a la estatua, y que le da 

miedo, porque en un momento dado le ha parecido que cobraba vida y se movía. El 

protagonista no cree al juerguista novio, pero durante la noche de la boda algo 

pesado se presenta en el dormitorio nupcial, y asesina al novio y hace que la novia 

pierda la razón. La estatua ha considerado que se ha casado con el humano, y no 

está dispuesto a perdonar su poligamia… Este planteamiento, que puedo contarles 

sin temor al spoiler ya que se trata de un cuento clásico que deberían haber leído 

ya, es adaptado en este capítulo con bastante fidelidad, con el ritmo adecuado y 

una realización más que correcta. No es el trabajo más destacable de Mario Bava, 

más bien sería su canto del cisne. Pero da la talla sin ninguna duda, y los 

completistas necesitarán verlo.  

LA MASCARA DEL DEMONIO (Lamberto Bava) Y de un capítulo de TV a otro, este 

de otra serie: Sabbath, de 1989, en donde habiendo ya fallecido el maestro Mario, 

su hijo Lamberto Bava se atrevió a hacer un remake de la obra más famosa de su 

padre. El resultado, a años luz de calidad, ofrece un visionado también igualmente 

curioso. 

 MAD GOD (Phil Tippet) Repetimos visionado 

de Mad God por segundo año consecutivo. El 

film fue presentado en Sitges 2022, fue uno 

de esos que costó décadas ver (como este año 

The Primevals, pero multiplicado por cuatro), 

el sueño loco de ese “dios demente” que es 

Phil Tippet, mago de los FX y animador. La 

película es electrizante y nos maravilló, una 

pesadilla en el que la ciencia ficción post-

apocaliptica, los ambientes de pesadilla, el Bosco, Lovecraft y Kafka se abrazan en 

un ambiente de óxido, body-horror y purulencia. Cruda, orgánica y abstracta, este 

año Sitges le concede un premio merecidísimo a su creador, por lo que la película 

excepcionalmente vuelve a ser proyectada para que pueda ser presentada por el 

autor.  

SITGES FORUM: Esperadísima la edición en BD de “La Residencia” de Narciso Ibañez 

Serrador, que por fin sale de la mano de Divisa Red Distribuidor, en una edición a la 

altura. 



 

PROTAGONISTAS: HIDEO NAKATA 

saltó a la fama internacional con la 

película  "Ringu" (1998), que se 

considera un pilar fundamental del J-

horror y que inspiró una ola de 

películas de terror en Japón y 

adaptaciones en Hollywood, 

incluyendo "The Ring" (2002). Antes 

de "Ringu", Nakata trabajó como asistente de dirección para el famoso director de cine 

japonés Masaru Konuma. Además de "Ringu", Nakata dirigió "Ringu 2" (1999), "Dark 

Water" (2002), y la versión estadounidense de "The Ring 2" (2005). Su estilo se 

caracteriza por su habilidad para crear una atmósfera de suspense y miedo psicológico, 

utilizando elementos sobrenaturales y técnicas de filmación innovadoras. Nakata ha 

continuado trabajando en el cine de terror y en otros géneros, explorando diferentes 

formatos y técnicas. Su influencia en el cine de terror contemporáneo es ampliamente 

reconocida, y sigue siendo una figura destacada en la industria cinematográfica 

japonesa e internacional 

 

PHIL TIPPET renombrado técnico de efectos visuales y director., es conocido 

principalmente por su trabajo en animación y efectos especiales, especialmente en 

la técnica de stop-motion. Tippett comenzó su carrera en el mundo del cine 

trabajando en Star Wars (1977), donde fue responsable de crear las secuencias de 

ajedrez holográfico. Su talento se destacó aún más en "The Empire Strikes Back" 

(1980), donde diseñó y animó las famosas criaturas Tauntaun y AT-AT usando la 

técnica de go motion, una variante avanzada de stop-motion. Tippett ganó un 

Premio de la Academia por Mejores Efectos Visuales por su trabajo en "Return of 

the Jedi" (1983), en la que creó y animó el Rancor y supervisó las secuencias del 

Sarlacc Pit. Además, Tippett fue fundamental en la transición a los efectos 

generados por computadora (CGI), trabajando en "Jurassic Park" (1993) de Steven 



 

Spielberg, donde ayudó a combinar animación en stop-motion con CGI para dar 

vida a los dinosaurios de manera realista. Este trabajo le valió otro Premio de la 

Academia. En 1991, Tippett fundó Tippett Studio, una empresa que ha contribuido 

a numerosos proyectos importantes, incluidos "Starship Troopers" (1997), 

"Evolution" (2001), y más recientemente, la serie "The Mandalorian" (2019). 

También dirigió el largometraje de animación "Mad God" (2021), un proyecto 

personal en el que trabajó durante más de 30 años. 

 

 

  



 

Sábado 14 

 CLAUSURA: DREAM SCENARIO (Kristoffer 

Borgli) A24 se ha convertido en un género en 

si mismo, similar a lo que pasaba en otros 

ámbitos, por ejemplo, si digo que un cómic es 

“muy Vertigo”. Pues digo A24, y ya deberías 

saber a qué atenerte, o si te interesa. Por otro 

lado, y digan lo que digan, la filmografía de 

Nicholas Cage está tan repleta de curiosidades 

y variedad loca, que es otro género también, 

algo a vigilar muy de cerca, raro es el año en 

que Cage no sale en una película que nos 

encanta. Producida por Ari Aster (otra 

referencia de qué nos vamos a encontrar), 

Dream Scenario es la metáfora más brutal que 

se ha hecho hasta el momento de las redes 

sociales. En su primera mitad, incluso 

podemos hablar del ego, de lo mucho que le 

gusta a un tipo por lo demás tan pusilánime y mediocre como es el personaje de Cage, 

el estar en el candelero. En la segunda mitad, sin embargo, eso se vuelve en su contra, 

y llega la cancelación, sin posibilidad de redimirse, a pesar de que el tipo en la vida real 

no ha hecho nada. Y es que el argumento se las trae, como una de esas locuras 

metalingüísticas, paranoicas e intelectuales que tan bien hacían Philip Kaufman hace 

un par de décadas: tenemos a un hombre, frustrado, acomplejado, impotente ante su 

propia vida, que por alguna misteriosa razón comienza a aparecerse en los sueños de 

la gente, de todo el mundo. Al principio eso está repleto de buenas posibilidades, pero 

no tardará en tomar un curso siniestro cuando en los sueños de todo el mundo él 

comienza a comportarse de modos impropios, enfermizos o violentos, convirtiéndose 

así como en una especie de Freddy Krueger para la gente. La película no termina de 

cerrar redonda, seguramente es una idea demasiado extraña y poderosa como para 

cerrarla a la altura. Pero el film tiene muchas cosas, ideas e imágenes que merecen la 

pena.  

LO MÁS ESPERADO: BLOOD DE BRAD ANDERSON (Brad Anderson) Drama (sobre 

todo) de terror (que menos) protagonizado por Michelle Monaghan, que encarna a 

Jess, una mujer separada y ex drogadicta que debe mudarse a una vetusta granja 

con sus hijos, la adolescente Tyler y Owen, de ocho años, porque no tiene donde 

caerse muerta. Algo en el bosque envenena a su perro, y, tras atacar también al 

pequeño Owen, éste se convierte en una especie de vampiro cuya sed de sangre no 

puede apagar de ninguna forma la impotente Jess. Así, con una historia centradada 



 

mayormente en las repercusiones familiares que provoca esta «metamorfosis». A 

pesar de que le han puesto su nombre en el título, no será la película que más 

recordaremos del humilde y cumplidor Brad Anderson, pero es bastante digna. 

ADEMÁS: THE WRATH OF BECKY (Matt Angel, 

Suzanne Coote) Segunda parte de Becky , la chica 

psicópaa que borra la línea que separa verdugos y 

víctimas. En la línea del anterior film, ya sabemos 

que no conviene meterse con Becky, por muy 

malo que tú seas, aunque seas un asesino, ella lo 

es aún más. Se ha perdido el factor sorpresa, y 

resulta menos reflrescante, pero cumple. 

INMERSION (Takashi Shimizu) El expert y habitual Takashi Shimizu, que lleva décadas 

sin ofrecernos un hit, vuelve a su cita annual (algunos años incluso dirige dos películas) 

en la que podemos estimar su lealtad al género, así como sus más que dignos 

resultados generales. "Inmersión" es una película que, si bien no reinventa el género 

de terror submarino, ofrece una experiencia atmosférica y visualmente impactante 

 SITGES CLASSICS: KING KONG (Merian C. Cooper, 

Ernest B. Schoedsack) Siendo King Kong el 

logotipo del festival, revisitar su película (y para 

siempre, hagan lo que hagan, su película será la 

primera, la de 1933). Gran oportunidad en la 

edición de este año de encontrarse con uno de 

los puntales fundacionales del cine fantástico, 

una película que innovó en los efectos especiales 

stop motion, al tiempo que sostenía la emotividad y las emociones como la base de su 

historia.  

LOS ÚLTIMOS DÍAS (Alex Pastor & David Pastor). thriller 

post-apocalíptico que se  desarrolla en Barcelona, 

donde una misteriosa epidemia de agorafobia extrema 

ha llevado a la humanidad a refugiarse en el interior de 

los edificios, incapaz de salir al exterior sin sucumbir a 

un pánico mortal. La película destaca por su atmósfera 

opresiva y su representación convincente de una 

ciudad en ruinas, capturando la desesperación y el 

aislamiento de sus personajes. Aunque el desarrollo de 

la trama puede resultar predecible y ciertos elementos 

del guion podrían haber sido explorados con mayor 



 

profundidad, el tratamiento de las relaciones entre los personajes, así como el retrato 

de la Ciudad Condal post-apocaliptica, elevan la película  bastante alto. 

MUNDO CANÍBAL, MUNDO SALVAJE (Ruggero Deodato) Primera película caníbal de la 

historia, en competición en la sección ‘Venezia Classici’ (2023) en la nueva versión 

restaurada 4k de Minerva Pictures en colaboración con Midnight Factory (Plaion Italia). 

El antropólogo Rolf, el académico Robert Harper, Charlie y Swan aterrizan en la jungla 

de Mindanao para realizar investigaciones para una compañía petrolera. Al llegar al 

campamento base, los cuatro, al notar que el campamento está desierto, se dan 

cuenta de que todas las personas allí han sido brutalmente asesinadas por los Manabu, 

una tribu indígena dedicada al canibalismo. Durante la noche, Swan es atacada y 

asesinada sin que sus compañeros aventureros se den cuenta. Al día siguiente, los tres 

hombres partieron en busca de la mujer, pero su pesadilla apenas había comenzado. 

 PROTAGONISTAS: LAMBERTO BAVA Relativamente 

habitual en el festival, amigo nuestro y hombre 

accessible, en esta visita Lamberto, además de 

hablar de sus propios proyectos y películas, 

presentó uno de los títulos más difíciles de ver de 

su padre, el gran Lamberto Bava, La Venus de Ille, y 

se centró en recordar sus inicios como ayudante de 

su padre.  

 

LEE UNKRICH Hombre indispensable unido al boom de Pixar Studio, comenzó como 

editor en "Toy Story" (1995), posteriormente, co-dirigió "Toy Story 2" (1999), 

"Monsters, SA." (2001) y "Buscando a Nemo" (2003). Su debut como director en 

solitario fue con "Toy Story 3" (2010), que recibió aclamación crítica y ganó el Premio 

de la Academia a la Mejor Película de Animación. Más tarde, dirigió "Coco" (2017), otra 

película aclamada del estudio, un curriculum difícilmente igualable.  



 

 

SITGES FORUM: “Una alianza oscura” de Cristina Pujadas. Ediciones B.  “La Chica Gris” 

de Antonio Runa. Ediciones Minotauro.  “Eixavuiros” de Irene Solanich Sanglas. 

Edicions Xandri.  “Los orígenes de la animación japonesa: el estudio Toei Doga (1956-

1972)” de Marie. Pruvost-Delaspre presentat per David Heredia, escriptor, traductor i 

expert en anime. 

 

  



 

Palmarés Sitges 2023 

 

 

 

 

Jérome Paillard, Ana Torrent, David C. Fein, Kim Newman y Alexandra Heller-Nicholas, 

el excelente jurado de este año, han sido los encargados de leer el acta de Premios de 

la 56a edición de Sitges. El ganador de este año nos congratula especialmente, primero 

porque es una película de terror mágnífica y con puntos muy innovadores, y segundo porque 

el cine argentino, y su director Damien Rugna,se lo merecen. 

A continuación, la lista completa de ganadores:  

 



 

 

PALMARÉS SITGES 2023: ‘CUANDO ACECHA LA MALDAD’, MEJOR 

PELÍCULA  

SECCIÓN OFICIAL FANTÁSTICO EN COMPETICIÓN  

 Mejor película de la SOFC: «Cuando acecha la maldad (When Evil Lurks)», 

Damien Rugna. Proyecto que empezó a incubarse en Sitges Fanpitch. 

 Premio especial del Jurado: ex-aequo «Stopmotion», por su exploración 

creativa del lado oscuro de la creatividad, y «Vermin: La plaga (Vermines)», por 

ser una película de monstruos poderosa y política. 

 Mejor dirección (patrocinado por Moritz): Baloji por «Omen»   

 Mejor interpretación femenina: Kate Lyn Sheil por «The Seeding» (premio) / 

Zafreen Zairizai por «Tiger Stripes» (mención especial por su talento 

emergente). «Tiger Stripes» también es un proyecto que empezó a incubarse 

en Sitges Fanpitch.  

 Mejor interpretación masculina (patrocinado por Cupra): Karim Leklou por 

«Vincent Must Die». 

 Mejor guión: Colin y Cameron Cairnes, por «Late Night with the Devil». 

 Mejores efectos especiales, visuales o de maquillaje: Frédéric Lainé, Jean-

Christophe Spadaccini, Pascal Molina, Cyrille Bonjean-Jean, Bruno Sommier y 

Jean-Louis Autret por «El reino animal (Animal Kingdom)». 

 Mejor música: Markus Binder, por «Club Zero». 

 Mejor fotografia: Martin Roux, por «La Morsure». 

 Menciones especiales: «Moscas» (Por su bonita visión del lado feo de Buenos 

Aires) y «Riddle of Fire» (Porque ha hecho al jurado muy feliz)   

 

NOVES VISIONS 

 Mejor película de la sección Noves Visions: «Moon Garden» 

 Mejor dirección de la sección Noves Visions: David Kapac y Andrija Mardesic 

por «The Uncle»  

 Mejor corto Noves Visions Petit Format: «The Old Young Crow»  

 Menciones Especiales: «Halfway Home», «Humanist Vampire Seeking 

Consenting Suicidal Person» (Por su guion), «Mimì - Prince of Darkness» (Por su 

fotografia)  

 



 

JURADO MÉLIÈS DE PLATA  

 Premio Méliès de Plata a la mejor película de género fantástico: «La morsure»  

 Premio Méliès de Plata al mejor corto europeo de género fantástico: «Cultes»  

 

ANIMA’T  

 Mejor largometraje de animación de la sección Anima’t: «Tony, Shelly i la 

llanterna màgica (Tony, Shelly and the Magic Light)»  

 Mejor cortometraje de animación de la sección Anima’t: «Ghost of the Dark 

Path»  

 

ÒRBITA  

 Mejor película de la sección Òrbita: «The Last Stop in Yuma County»  

 

BLOOD WINDOW  

 Premio Blood Window a la mejor película: «Cuando acecha la maldad (When 

Evil Lurks) »  

  

JURADO DE LA CRÍTICA 

 Premio de la crítica José Luis Guarner a la mejor película SOFC: «La teoría 

universal»  

 Premio Citizen Kane para el mejor director revelación: Stéphan Castang por 

«Vincent debe morir»  

 Mejor cortometraje de la SOFC (patrocinado por Fotogramas): «I'm Not a 

Robot»    

   

PREMIOS BRIGADOON  

 Premio Brigadoon Paul Naschy al mejor corto: «Ellos» (Néstor López y Óscar 

Romero)  

 



 

SGAE NOVA AUTORIA  

 Premios SGAE Nova Autoria: Millor direcció-realització: Mikel Garrido por 

«Tenemos patria»  

 Premis SGAE Nova Autoria: Millor guio / Premios SGAE Nova Autoria: Mejor 

guion / SGAE Nova Autoria Awards: Best Screenplay: Karen Joaquín per «O que 

me parta un rayo»  

 Premios SGAE Nova Autoria: Mejor música original: Márcio Echeverria por «The 

Sun Thief»  

 

JURADO CARNET JOVE 

 Premio Jurado Carnet Jove a la major película SOFC: «La Morsure»  

 Premio Jurado Carnet Jove a la mejor película Sitges Documenta: «Kim’s Video»  

 

PREMIOS DEL PÚBLICO  

 Gran Premio del Público a la mejor película de la SOFC (patrocinado por La 

Vanguardia): «Robot Dreams»  

 Premio del Público Panorama Fantàstic: «El exorcismo de Eastfield»  

 Premio del Público Focus Asia: «Fuerza bruta: sin salida»  

 Premio del Público Midnight X-treme: «Os reviento» 

 

  



 

Sección Brigadoon  

 

Entramos sin dilación a comentar la sección gratuita del festival, que no ha faltado 

a su cita este año tampoco: 

 
- Cortometrajes a concurso: Premio Brigadoon Paul Naschy. Que este año 

ganó el cortometraje Ellos, de Néstor López & Oscar Romero.  

- Premio Nosferatu homenaje a la actriz estadounidense de origien alemán 

Barbara Bouchet, figura icónica dentro del cine de terror y suspense, 

especialmente conocida por su trabajo en el cine italiano durante los años 

70. Para los aficionados, Bouchet es una musa de los giallos, y precisamente 

a este género pertenecen tres de sus películas que este año vimos en 

Brigadoon: Alla ricerca del piacere (1972, Silvio Amadio), La dama roja mata 

siete veces (1972, Emilio P. Miraglia) y La tarántula del vientre negro (1971, 

Paolo Cavara). Pero la actriz no se limitó a este género, por lo que también 

se proyectó Milán calibre 9 (1972, Fernando de Leo), perteneciente a otro 

de los carismáticos géneros inherentes a Italia: el poliziesco. 

-  Entre los estrenos llevados a cabo en el Brigadoon hubo una gran 

presencia hispanoamaericana, con películas como la colombiana Auxilio de 

Tamae Garateuy, la argentina María de Gabriel Grieco y Nicanor Loreti; ya 

en cuanto a cine estadounidense, pudimos ver la esperada segunda parte de 

The Barn, The Barn part II (de Justin Seaman) o Thorns de Douglas Schulze. 

- La sección que presenta documentales es cada año más y más interesante, 

guárdonse aquí muchas de las joyas del Brigadoon. Siempre hay 

documentales que tratan sobre relevantes figuras del género, y este año no 

fue menos conIl museo degli orrori di Dario Argento; otro de los 

documentales más interesantes fue Sharkploitation, sobre el subgénero 

surgido expontaneamente sobre la temática de tiburones en el cine de 

terror, especialmente en el más trash y explotation; Mujeres sin censura es 

un retrato de la vida de las actrices del destape. Un millón de zombies: la 



 

historia de Plaga Zombie es un reportaje sobre el fenómeno Plaga Zombie, 

película argentina semi-amateur hecha en 1997 porun trupo de amigos al 

borde de ser aún menores de edad, y que no solo ha alcanzado un estatus 

mundial de culto, sino que ha generado ya tres secuelas; Oportunamente, 

otra película maldita invita a desandar el camino del cine de terror en 

Argentina.  

- Un año más, vuelve Trash-O-Rama, con lo más underground del cine 

asiático. Este año, hasta cuatro joyas inclasificables: Blood Sucking Tree 

(1992), Humanoid Puppet (1992), Maria’s Stomach (1990) y Monster 

Heaven: Ghost Hero (1990), a cada más bizarra y demadrada. 

- Y bueno, ya que antes veíamos el documental Sharkplotation, nada mejor 

que acompañarlo con un par de muestras, como son Tiburón 3 – L’ultimo 

squalo (Enzo G. Castellari) y Tintorera (René Cardona Jr.) 

- En el apartado de homenajes a artistas que nos han dejado en el último 

año, Herny Silva es despedido mediante la proyección de Il boss (1973, 

Fernando di Leo), Ramiro Oliveros con El pantano de los cuervos(1973, 

Manuel Caño), Jim Brown con Take a Hard Ride (Por la senda más dura) 

(1975, Antonio Margheritti); Irma Serrano con Santo contra los zombies 

(1961, Benito Alazraki) y Maria Silva con La venganza de la momia (1973, 

Carlos Aured) 

- Homenaje especial y aparte el de Ruggero Deodato, cineasta que tantas 

veces visitó el festival, y del que en lugar de recurrir a la manida Holocausto 

caníbal, vimos Cut and Run (1985) y Los invasores del abismo (1983), 

siendo esta última un divertimento que me cae especialmente bien. 

- Cineasia continuó su colaboración con Brigadoon a través de dos 

interesantes títulos que recuperan ya en BD, eso sí, ambos de un nivel 

cinéfilo extraordinario: Oldboy (2003) de Park Chan-wook, que en su día fue 

todo un descubrimiento en el festival (aún recuerdo verla en el Auditori y 

“flipar”) y Door (1988) de Benmei Takahashi. 

- Si en la sección de documentales dijimos que se presentó uno sobre Plaga 

zombie, qué mejor que revisar esa película. 

- The Reluctant Icon: A Tribute to Laura Gemser es una conmovedora oda a 

la estrella de laserie de películas de Enmanuelle Negra.  

Una programación tan interesante como nos tiene acostumbrados en los últimos 

años, y que incluso es capaz de hacerle la competencia a las secciones que se 

pueden ven en las salas principales. 



 

 

Exposiciones en Sitges 2023  

Exposició Animació!  

Del Garbancito Valiente a Robot Dreamss 

‘Exposició Animació!’ es un recorrido por la historia 

de la televisión y del cine de animación en España. 

La exposición busca explorar y celebrar los 

momentos históricos de la animación española a lo 

largo del tiempo. Se muestra el talento, la 

creatividad y la evolución de la animación española 

desde sus primeros intentos hasta las producciones 

actuales. La exposición se divide en ocho categorías 

principales: introducción, los precursores de la 

animación española y los pioneros, el auge de la 

producción española, la técnica stop motion, la 

animación independiente y experimental, la animación para adultos, la animación en 

el siglo XXI y las últimas producciones. 

Lugar: Centro Cultural Miramar 

 

George A. Romero entre criatures i 

engendres 

Elsa Neri y Lady Laudano inspiradas por los clásicos 

del género de los años ochenta, recrean con sus 

manos aquellas escenas y personajes que más les 

han fascinado. Elsa mediante la escultura 

hiperrealista, clava cada detalle para dar vida a sus 

maravillosos engendros codiciados por museos y 

coleccionistas. Lady Laudano utiliza el pincel a 

modo de estaca para clavar en nuestras retinas 

escenas terroríficas míticas del celuloide. Esta 

exposición es la fusión de dos artes que se cogen 

de la mano para crear una fiesta de monstruos 

concebida por dos mujeres, donde la escultura de George A. Romero actúa como ápice 

central y guía de la exposición.  



 

Lugar: Estudio Vidal  



 

Otros aspectos: publicaciones en Sitges 2023  

A continuación, el libro oficial de este año: 

Ciudad Pánico. Morfologías urbanas del horror 

 

¿Qué tienen en común la onírica Venecia, la ciudad de la muerte, con Los Ángeles, la 

ciudad de los sueños? ¿La «culta» Nueva York con la «industriosa» Detroit? ¿Un 

suburbio de Estados Unidos con el centro de Roma? Todos ellos son escenarios del 

miedo contemporáneo. Cartografías del terror que toman forma de ciudad. Laberintos 

para las ansiedades de nuestro tiempo. Coordinado por Ángel Sala y Jordi Sánchez-

Navarro. Libro oficial de SITGES: Festival Internacional de Cinema Fantàstic de 

Catalunya. 

Las ciudades se reflejan en el género como centros densos de actividad humana, 

albergan tanto sueños como pesadillas y brindan un terreno fértil para que los 

cineastas exploren emociones que solo tienen sentido en el marco de la vida urbana. 

En esos enfoques, el aislamiento y la alienación se convierten en temas centrales. 

 



 

Jordi Sánchez-Navarro habla en el primer capítulo de la representación de algunas 

ciudades italianas legendarias en el cine de terror y su relación con el concepto de lo 

sublime terrorífico. 

Jorge Gorostiza analiza, a través de los nombres y la morfología urbana, como 

funcionan las urbes imaginadas y los pueblos inventados en las ficciones 

cinematográficas. 

Los guetos y los suburbios residenciales son el material que ha tratado Victoria 

Santamaría Ibor en su capítulo. 

Símbolo del colapso del siglo XX, Detroit es el escenario predilecto del terror 

contemporáneo que analiza Lluís Rueda. 

Ángel Sala nos propone recorrer los mil y un horrores de la ciudad total, las grandes 

megalópolis urbanas de la modernidad. 

Antonio José Navarro nos acompaña en una muy especial cartografía española del 

miedo urbano. 

Carlos Tabernero pone el foco en la representación de las ciudades abandonadas. 

El volumen se cierra con una selección de películas brevemente comentadas por Xavi 

Sánchez Pons y Ángel Sala. 

Edita: Hermenaute. 214 páginas. Tapa blanda. PVP.: 18 € 

  



 

Índice de películas comentadas 

Titulo Director Jornada 

Acción mutante Alex de la Iglesia Domingo 8 

Acide Just Philippot Lunes 9 

Amenaza en la sombra Nicholas Roeg Viernes 6 

Angustia de silencio Lucio Fulci Domingo 8 

Apéndice Anna Zlokovic Sábado 7 

Blood Brad Anderson Sábado 14 

Brooklyn 45 Ted Geoghegan Sábado 7 

Caligula - The Ultimate Cut (4K) N/A Jueves 5 

Club Zero Jessica Hausner Viernes 6 

Concrete Utopia Um Tae-Hwa Jueves 5 

Cuando acecha la maldad Demian Rugna Martes 10 

Diabolik - Ginko all'attacco! Antonio Manetti & Marco Manetti Lunes 9 

Dream Scenario Kristoffer Borgli Sábado 14 

El almuerzo desnudo (4K) David Cronenberg Viernes 6 

El chico y la garza Hayao Miyazaki Viernes 6 

El exorcismo de Eastfield Nick Kozakis Martes 10 

El exorcista William Friedkins Jueves 5 

El hombre de mimbre Robin Hardy Viernes 6 

El reino animal Thomas Cailley Miércoles 11 

El resplandor (versión extendida) Stanley Kubrick Jueves 12 

Fata Morgana Vicente Aranda Miércoles 11 

God Told to Me Larry Cohen Lunes 9 

Hermana Muerte Paco Plaza Jueves 5 

Inmersion Takashi Shimizu Sábado 14 

Juego prohibido (The Forbidden Play) Hideo Nakata Viernes 13 

Kill Nikhil Nagest Bhat Domingo 8 

King Kong Merian C. Cooper, Ernest B. Schoedsack Sábado 14 

Kubi Takeshi Kitano Jueves 12 

La casa sin fronteras Pedro Olea Domingo 8 

La ermita Carlota Pereda Miércoles 11 

La espera F. Javier Gutierrez Jueves 12 

La máscara del demonio Lamberto Bava Viernes 13 

La sociedad de la nieve J.A. Bayona Martes 10 

La última noche de Sandra M. Borja de la Vega Jueves 5 

La última señora Anderson Eugenio Martín Domingo 8 

La venere d'ille Mario Bava Viernes 13 

Late Night with the Devil Colin Cairnes & Cameron Cairnes Sábado 7 

Los nuevos extraterrestres Juan Piquer Simón Sábado 14 

Los últimos días Alex Pastor & David Pastor Sábado 14 

Lumberjack the Monster Takeshi Miike Viernes 13     



 

Mad God Phil Tippet Viernes 13 

Más allá de la muerte Sebastián D'Arbó Sábado 7 

Moscas Aritz Moreno Sábado 7 

Mundo caníbal, mundo salvaje Ruggero Deodato Sábado 14 

Night of the Hunted Franck Khalfoun Sábado 7 

Pet Sematary Mary Lambert Sábado 7 

Pobres criaturas Yorgos Lamthimos Martes 10 

Rabia Jorge Michel Grau Jueves 12 

Robot Dreams Pablo Berger Lunes 9 

Sleep Jason Yu Viernes 6 

Sorcery Christopher Murray Lunes 9 

Stopmotion Robert Morgan Miércoles 11 

Suitable Flesh Joe Lynch Jueves 5 

The Appointment Lindsey C. Vickers Martes 10 

The Primevals David Allen Miércoles 11 

The Raid Gareth Evans Jueves 12 

The Sacrifice Game Jenn Wexler Domingo 8 

The Seeding Barnaby Clay Viernes 6 

The Well Federico Zampaglione Domingo 8 

The Wrath of Becky Matt Angel, Suzanne Coote Sábado 14 

There's Something in the Barn Magnus Martens Sábado 7 

V/H/S/85 VV.AA. Viernes 13 

Vermin. La plaga Sébastien Vanicek Miércoles 11 

Vincent debe morir Stèphan Castang Viernes 6 

Vive dentro Bishal Dutta Viernes 6 

Wake Up RKSS Lunes 9 

Winnie the Pooh: miel y sangre Rhys Frake-Waterfield Domingo 8 
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