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andilejas rinde homenaje a la memoria, a los suefios que también se fabrican con las

manos, y al ponerlos en movimiento, se convierten en realidad. Una realidad inima-

ginable para muchos, que Ray Harryhausen, el pionero de la técnica del Stop Motion,
puso en la pantalla ante nuestros ojos, permitiendo que cualquier cosa fuera posible. Este
técnico en efectos especiales y productor cinematografico, decidié permanecer en nuestras
utopias, en los cuentos que leemos, en lo que sonamos al dormir, y olvidamos al despertar;
decidié imaginar su propia realidad y compartirla durante un viaje que no termina -ni si-
quiera con su muerte- , en una aventura donde dioses griegos, monstruos gigantes, calaveras,
el Kraken, Medusa y Pegaso, se convierten en los protagonistas de una nueva historia.

Lo mismo ocurre con “Vincent’, un nino palido, lugubre y de ojos grandes, que es
llevado a la vida desde la arcilla y las manos de Tim Burton. En un escenario de oscuridad,
miedo y desespero, el director, con la potente voz de Vincent Price, la excelente musica de
Ken Hiton y la poesia de Edgar Allan Poe, logra de forma fantastica que nos obsesionemos,
tanto como Vincent, por encontrar en nuestro ser, la realidad con la que sofiamos, teniendo
la valentia de morir en el intento.

Ray Harryhausen, era un nifo cuando vio King Kong, animada por Willis O’Brien, y
en ese momento resolvié dedicarse al arte de la animacién e hizo un gran niimero de peli-
culas con la misma técnica. Anos después, Tim Burton, crecié viendo las peliculas con los
efectos especiales de Harryhausen y decidi6 emprender el mismo camino.

El ntimero 2 de la revista Candilejas tiene en su legajo el Stop Motion- impulsado por
Harryhasen y Burton- no sélo por su importancia y riqueza de métodos en la historia del
cine: la facilidad que ofrece para forjar artesanalmente formas a las que se les aplica movi-
miento en un juego de secuencias; sino porque fue y sigue siendo una técnica utilizada y
reinventada con insistencia pese a la presencia de la animacién digital.

Candilejas en esta ocasion se reivindica con la produccion cinematografica nacional y
local, y le dedica especial atencién a la pelicula colombiana Estrella del Sury al cortometraje ex-
perimental Miisica oscura, logrando sus estrenos en la ciudad de Ibagué. También ha sido grato
contar en esta edicion con la participacion de personalidades del cine como Marino Canizales,
Lisandro Duque, Andrés M. Murillo y Leonardo Mora. Ademas, se evidencia la pasion por el
cine de los estudiantes y egresados de los programas de Licenciatura en Lengua Castellana y
Comunicacién Social-Periodismo de la Universidad del Tolima —a excepcion de una estudian-
te de Derecho, que escribi6 sobre Tim Burton-, quienes alimentaron un gran niimero de estas
paginas escribiendo sobre filmografia nacional e internacional: El secreto de sus ojos, El Erizo,
Human Centipede, El Ilusionista, The Bang Bang Club, Apocalipsis, Por el sendero, Agarrando
pueblo y Cine del Oeste. Finalmente, se destaca la participacion de un estudiante de la Univer-
sidad Distrital y el quehacer del Festival Cine Provincia, que ya inicia su octava entrega.

Desde el Centro Cultural de la Universidad del Tolima arribamos con la segunda edi-
cioén de Candilejas. Nuestra intencién es que cada numero sea fortalecido y reconocido por
sus contenidos y aportes a la discusion en el terreno cinematografico. Los invitamos a hacer
parte de este proyecto, que inicié como un suefo, se fabricé con manos apasionadas y ahora,
se ha puesto en movimiento, jQue empiece a rodar!

Maria Angélica Mora Buitrago
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Comparadas

Redescubriendo a Abraham Lincoln

(NOTAS ACERCA DE LA PELICULA “LINCOLN” DE STEVEN SPIELBERG)

Por: Marino Canizales P.
Abogado Laboralista, Magister en Filosofia y Profesor de la Universidad del Valle.

| pasado no es evidente, tampoco lo son las verdades

que encierra. Siempre ha sido y serd esquivo para quie-

nes de una forma u otra intentan desentraiar la com-
plejidad de los procesos que lo conforman. A veces, un hecho
histérico se nos presenta atrapado en un denso juego de mani-
festaciones simbolicas y, para nuestro infortunio, sélo vemos
en él lo que deseamos ver; y en otras, el descubrimiento de
su significacion maltiple se torna eliptico contentandonos con
la descripcién. Como si lo anterior fuese poco, cierta actitud
dogmatica o de desazon ante determinados sucesos historicos,
nos conduce a un inconsciente alejamiento de su verdadero
significado, conformandonos entonces con una tranquilidad
mentirosa. En cuestiones histéricas, la ignorancia tampoco

1 CARNGT TELL A L1E.....
YOU'RE GOING TO DIFE’

DANIEL DAY-LEWIS

LINCOLN
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sirve de excusa, pues se es ignorante por desconocer, y tam-
bién, por no querer conocer. La voluntad de saber debe ser
siempre critica. Es el caso Abraham Lincoln, quien hace parte
del pasado de las Américas, la del Norte, la del Centro, y la del
Sur. Su sino histérico y su personalidad politica marcaron gran
parte del derrotero del siglo XIX, asi hubiese sido igualmente
el presidente de una potencia imperial en ciernes que, a finales
de dicha centuria, ya era causa de pesadillas y horrores para
varios pueblos y naciones de nuestra Indoamérica.

Sin embargo, para nuestros dias de dogmatismo y odios,
de guerras y genocidios, de miseria y hambre, ahi estan las

lecciones de ese gran hecho historico, la Guerra de Secesién
Americana de 1861 a 1865, dentro del cual destaca la presencia

de un cardcter llamado Abraham Lincoln. Bajo su liderazgo, en
palabras de Marx, “el rojo mar de la guerra civil” derroté para
siempre el proyecto de una reptblica esclavista sustentada y
defendida por los rebeldes Confederados del Sur de los Esta-
dos Unidos. Por ocuparse de ese tema, la ultima pelicula de
Steven Spielberg atrae nuestro interés. Su “Lincoln” representa
una mirada franca y critica tanto de esa contienda politico-mi-
litar, que partié en dos la historia de ese pais, como del papel
jugado por el gobierno de Abraham Lincoln en la emancipa-
cion de los esclavos. En una duracion de casi tres horas, todo
su interés esta centrado en la fase ultima del complejo proce-
so de discusion y aprobacion de la Decimotercera enmienda
a la Constitucion Norteamericana, el cual tuvo lugar durante
el mes de enero de 1865 en la Camara de Representantes del
Congreso Nacional. Luego de una refida y agitada votacion,
termina siendo aprobada el dia 31 de ese mes, quedando aboli-
dala esclavitud en todo el territorio de los estados de la Unidn.
El telén de fondo de dicha produccién cinematogréfica es la
guerra civil en mencidn, sugerida en forma alegérica por dos
fragmentos de batallas: uno, a su comienzo, donde soldados de
ambos bandos se enfrentan cuerpo a cuerpo, despedazandose
mutuamente, mientras sus despojos se hunden en un fangal,
como en el cuadro de Goya “Duelo a garrotazos”; el otro, al fi-
nal, el bombardeo a una de las dltimas posiciones militares de
los confederados del Sur, que signific la derrota de los escla-
vistas comandados por el general Lee y su posterior rendiciéon
el 9 de abril de 1865 ante el general Ulisses Grant, jefe de los
ejércitos de Lincoln.

La tension dramatica

El ambito de la accidn y el nucleo de todo el relato visual “Lin-
coln” esta configurado por dos escenarios — instituciones en
permanente confrontacion: el presidente Lincoln, de un lado,
y del otro, la Camara de Representantes ya citada. El tejido de
situaciones que dan forma a la tensiéon dramatica de esta pe-
licula estd determinado por la abigarrada relaciéon de fuerzas
e intereses de clase, pasiones politicas, intrigas e ideales pro-
movidos por hombres y partidos que representan, en ese mo-
mento, dos sistemas sociales en abierta pugna: el sisterma de la
esclavitud de los Estados Confederados del Sur, defendido por
la mayoria del Partido Democrata, y el sistema del trabajo libre,
defendido por los Estados del Norte de la Unién, controlados
también en su mayoria por el Partido Republicano, el que fue-
ra el partido de Lincoln, que en sus comienzos en 1854, fue

de base popular y democratica. El conflicto que articula todo
lo anterior: la titnica lucha por la abolicién de la esclavitud y
su consagracion constitucional como fundamento del trabajo
libre, en la manifestacién mas aguda de la lucha de clases, la
guerra civil. “Ni en los Estados Unidos - reza la Decimoter-
cera enmienda asi aprobada -, ni en ningun lugar sujeto a su
jurisdiccion habra esclavitud ni trabajo forzado, excepto como
castigo de un delito del que el responsable haya quedado debi-
damente convicto” Las imagenes que dan cuenta de este suce-
so trascendental expresan el climax de la pelicula de Spielberg
que, a los ojos de un lector contemporaneo, puede parecer li-
mitado. Y en efecto, fueron necesarias dos enmiendas mas a
la constituciéon nacional, aprobadas en 1866 y 1869, y la Ley
de Reconstruccion votada en 1867 - el mismo ano en el cual
fue fundado el tenebroso Ku Klux Klan -, con el fin de ase-
gurar la reconstruccion del pais, terminada la guerra. Con ta-
les decisiones se buscé enfrentar una “secesion informal” que
“persistié durante un siglo, y cred una sociedad rigidamente
segregada, hasta el auge del movimiento a favor de la derechos
civiles, en la década de 1950” ! Sin embargo, la clave de todo el
proceso que sell6 la suerte de la Guerra de Secesion americana
y significé la abolicion de la esclavitud en ese pais, estd en la
Decimotercera enmienda. Fue la emancipacion de los esclavos
traducida a términos constitucionales, la que establecié en for-
ma definitiva la garantia del trabajo libre y la continuidad de
la vigencia de la republica democrética y su primera carta de
Derechos del Hombre de 1776.

El “Lincoln” de Spielberg no escamotea en modo al-
guno la importancia de esa guerra civil como guerra justa y
revolucionaria de la que dependia en gran parte el futuro de
la civilizacién y la humanidad, y, en particular, la libertad y
la igualdad ante la ley de los negros y emancipados esclavos,
contemporaneos de su personaje y los suyos, como también la
libertad de los que nacieran a futuro. Terminar esa guerra civil
en virtud de un pacto politico, sin lograr antes la aprobacién
en la Camara de Representantes de la Decimotercera enmien-
da, tal y como querian los confederados del Sur y hombres
cercanos a Lincoln, significaba para éste una capitulacion. Ya
antes, en septiembre de 1862, haciendo uso de sus facultades
constitucionales como presidente de los Estados Unidos, habia
dictado la Proclama de Emancipacién de los Esclavos vigente

1 John Keegan , “Secesion. La Guerra Civil Americana” Edt. Turner Noe-
ma, 2011, Madrid, pp. 467-469.

Revista Cinema Itinerante 6%/1@9[9%



a partir del 1° de enero de 1863, y sin embargo, la guerra de
conquista de los esclavistas continud. No era posible un térmi-
no medio. El pacto politico, en este caso, se convertia en una
trampa, ya que la esclavitud y su extension a todo el pais y a
otras regiones y naciones de las Américas, seguiria vigente. Era
vital e inevitable, en primer lugar, la aprobacién de la Decimo-
tercera enmienda, como fue necesaria e inevitable la guerra
civil; después, negociar el fin de esta, o imponer la derrota mi-
litar a los esclavistas, como ocurrid luego el 9 de abril de 1865.

El 15 de abril de ese afio Lincoln moria victima de un
atentado ocurrido el dia anterior en el Teatro Ford de Was-
hington, terminando asi la vida de un gran politico realista del
siglo x1x. Era el cierre de su agitado trasegar como lider poli-
tico y estadista, hombre de paz a quien la guerra civil engran-
decié por los fines conquistados en ella, cuya metafora politica
la condensa Spielberg en el tratamiento de los tltimos cuatro
meses de su vida que, para muchos, y me incluyo en ellos, es el
logro mas notable de su pelicula.. Tal capacidad de sintesis es
el resultado de un trabajo de doce afios de busquedas formales
y materiales, de dilatadas y atentas indagaciones que contaron
con el apoyo tanto de su guionista Tony Kushner como de la
historiadora Doris Kearns Goodwin, autora de “Team of Rival:
The Political Genius of Abraham Lincoln” (Equipo de rivales:
el genio politico de Abraham Lincoln) en el que basé su peli-
cula. 2 En sintesis, con este nuevo trabajo de Spielberg redescu-
brimos a Abraham Lincoln como demdcrata radical y hombre
de accién, y también al hombre como universal concreto, dis-
tante y reservado con sus colaboradores, cercano y tierno con
sus pocos intimos, alegre y didactico en la anécdota, habil en el
disefio de la tactica y la transaccion, de voluntad férrea ante el
desafio de su vida: la emancipacion de los esclavos. Todo den-
tro del contexto de una guerra que causé un millén de muertes
y dejo una honda herida en la memoria colectiva de los nortea-
mericanos, bellamente registrada por el poeta Walt Whitman
en su diario “Dias Cruciales en América’, * escrito entre 1862 y
1865, durante su paso por los hospitales y campamentos don-
de atendia, daba ternura y consuelo a los soldados caidos o
heridos en combate contra los Confederados del Sur, y, a veces,
a los heridos de ambos bandos.

2 Diario El Tiempo. Bogota. Entrevista a Steven Spielberg, pag. 6, seccion
“debes hacer”, enero 27 de 2013.

3 ‘Walt Whitman, Dias cruciales en América. (Diario de la Guerra de Se-
cesion, 1862-1865). Edt. Valdemar —El Club
Didgenes, 1961, Madrid.
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Otra lectura que permanece

Esa es la lectura que de Lincoln nos brinda Steven Spielberg,
por lo demas, ajena a una pretension biografica, no sélo por-
que él lo diga, sino porque asi le result6. La tensién dramética
de su produccién cinematografica descrita antes, le viene dada
por una inteligente relacion entre verdad histérica y verdad
ficcional, donde se imponen los codigos del artista y su liber-
tad de imaginacion. No estamos ante una crénica. Su Lincoln
tiene alma, sufre y conquista con su caracter. Sabe interpretar
la condiciéon humana de quienes le rodean. Se recoge y luego
avanza, creciendo con la agudizacion del conflicto. Sabe otear
el horizonte, y el futuro le pertenece porque esta bien plantado
en el presente con sus principios. Su asesinato lo convirtié en
martir, pero qued6 en la memoria de su época y también en la
nuestra, por haber sido un hombre de ruptura ante los heral-
dos de la barbarie esclavista.

Esto fue lo que Marx y Engels y la Primera Internacional
comprendieron con lucidez pasmosa, dejando sobre los suce-
sos de la guerra civil americana una lectura materialista que
permanece, partiendo de valorar dicho conflicto como la ma-
nifestacion mds aguda de la lucha de clases, como ya se afirmé
antes. El mensaje enviado el 7 de enero de 1865 al Presidente
Abraham Lincoln por la Junta Central de la Asociacion Inter-
nacional de Trabajadores, de la cual Marx era uno de sus Se-
cretarios, empieza diciendo lo siguiente: “Felicitamos al pueblo
Norteamericano por vuestra reeleccion por una gran mayoria.

Si la resistencia a la potencia esclavista fue la tacita contrase-
na de vuestra primera eleccidn, el triunfante grito de guerra de
vuestra reeleccion es “jMuerte a la esclavitud!”. Después de des-
tacar la importancia que para la clase trabajadora tiene la “gue-
rra antiesclavista estadounidense” y sefialar la solidaridad que
la clase obrera europea ha desplegado en favor de esta lucha, y
caracterizar el programa de la “oligarquia de 300.000 propieta-
rios de esclavos” de los estados Confederados del Sur, termina
diciendo: “Ella (la clase trabajadora) considera un signo de lo
que vendra, que le haya tocado en suerte a Abraham Lincoln,
el sincero hijo de la clase obrera, dirigir al pais a través de la
inigualada lucha por el rescate de una raza encadenada y la re-
construccion del mundo social”* Luego, en mayo 13 de 1865,
esa misma Junta Central envi6 otro mensaje al presidente de los
Estados Unidos, esta vez al seflor Andrew Johnson, en el cual
sus autores trazan un perfil politico y moral de Lincoln, donde
su significado histérico queda fuera de toda duda.

Ahora bien, tales mensajes no son documentos sueltos
ni de ocasion, sin relacién alguna con todo el desarrollo de esa

guerra civil. Son, mds bien, la culminacién de todo un pro-
ceso de seguimiento atento y critico al desarrollo y desenlace

4 Todos los articulos y cartas a que hago mencion, fueron publicados por
primera vez en castellano el 4 de mayo de 1946 dentro de la coleccidn “El
pensamiento Marxista” de la Editorial Lautaro, en Buenos Aires, Argentina,
con el titulo “La Guerra Civil en los Estados Unidos”. Dicha compilacién
fue realizada en New York para un publico de habla inglesa, por Richard
Enmale, en 1937.

de dicho conflicto por parte de Marx, contenido en una serie
de articulos publicados, unos, en el New York Daily Tribune,
entre 1861 y 1862, y otros, en el Die Press de Viena, estos tl-
timos en coautoria con Federico Engels, también entre 1861 y
1862. Que hubo un seguimiento permanente de la guerra en
mencion, lo prueba a su vez la correspondencia entre Carlos
Marx y E Engels, que va de enero de 1860 a abril 23 de 1865.
Una lectura atenta de tales documentos, permite al lector, en-
tre otras cosas, descubrir que sus autores siempre tuvieron una
actitud critica ante Abraham Lincoln y las decisiones que tomé
durante el curso de la guerra. No hay en ellos una apologia de
su personalidad politica; muy por el contrario, dejaron notas 'y
puntos de vista sobre sus vacilaciones y ambigiiedades en mo-
mentos decisivos de dicha guerra, pero no fueron mezquinos.
Lo vieron crecer politicamente a medida que la guerra se ex-
tendia y alargaba su duracion en el tiempo, hasta el momento
de su posterior reeleccion. Ello explica el tono enfético de los
dos mensajes enviados por la Primera Internacional. Esto se
corresponde igualmente con el concepto que Marx tenia de
la guerra de los Confederados del Sur, como “una guerra de
conquista para extender y perpetuar la esclavitud”. Para él, “el
Sur” no era “ni un territorio estrictamente separado geografi-
camente del Norte, ni una unidad moral” No era en absoluto
un pais sino una consigna de lucha. * De la lectura de esos ar-
ticulos y correspondencia es posible sacar varias conclusiones,
pero, para el presente caso, solo basta con una: en las socieda-
des de clases donde impera el régimen capitalista, no hay con-
quistas irrevocables. En el ayer de ese siglo XIX, una oligarquia
propietaria de cerca de 4.000.000 de esclavos negros se declard
en rebelion con el fin de establecer una republica esclavista, y
dejar sin efectos una republica democratica y su fundamento
constitucional, la Declaracién de Independencia de los Esta-
dos Unidos del 4 de julio de 1776. En el presente del siglo xx,
el gobierno del presidente George W. Bush estableci6 en ese
mismo pais el uso de la tortura contra los enemigos del estado.
En la misma linea de accidn, anuld la aplicacion del es-
tatuto del debido proceso y derecho de defensa de aquellos
sindicados de terrorismo, previamente secuestrados en otros
paises y confinados luego en el enclave de la base naval de
Guantanamo, Cuba, en calidad “de combatientes enemigos”,

categoria inexistente en el derecho penal.
Cali, marzo 5 de 2013

5 C. Marx y F. Engels, op. Sic. Pag. 106.
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El secreto de sus ojos: la estética de la conmocion

lex de la Iglesia senal6 algu-

na vez que “lo fascinante del

cine es colocar al espectador
en posiciones morales en las que nun-
ca estuvo’. Esto es, justamente, lo que
ocurre cuando se mira El secreto de sus
0jos (2009), pelicula argentina ganadora
de diversos reconocimientos en su pais,
como también en otras latitudes, entre
los que vale mencionar el Premio Goya
como mejor pelicula hispanoamerica-
na, el Oscar a mejor pelicula en habla
no inglesa en el 2010 y el premio espe-
cial del jurado y el premio del publico
en el Festival Internacional de Cine de
La Habana.

No sélo se trata de una bella cinta
que tiene todo el tiempo atrapado al es-
pectador con una trama verosimil, llena
de giros y matices al involucrar com-
ponentes del policial negro en el que se
dan tanto el crimen pasional como la
violacion de la ley por las propias insti-
tuciones estatales, en este caso, de la Ar-
gentina de los afios setenta. Ademds, en-
canta la musica que acentta la tension
en varias de las atmosferas generadas
(compuesta por el pianista Federico Ju-
sid), unas actuaciones bien logradas en
las que hasta los papeles aparentemente
mas pequenos resultan evocadores, y
una apertura polifénica frente al tema
de la pasién en sus multiples formas: en
el amor, la venganza, el futbol y la bohe-
mia. Toda la historia estd libre de mo-
ralismos o de una voz dominante que
imponga su punto de vista. Alli, tanto el
juez federal (Benjamin Esposito, quien
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Por Jorge Ladino Gaitan Bayona
Profesor de Literatura de la Universidad del Tolima
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investiga la muerte de una bella joven tras su violacién), como
el espectador, se ven sacudidos por diversas situaciones y un
desenlace insospechado que desarma cualquier discurso mo-
ral sobre la venganza y los limites entre el deseo individual y
las leyes impuestas por un colectivo.

El secreto de sus ojos esta basada en la novela La pregunta
de sus ojos (2005), del escritor argentino Eduardo Sacheri. El
elenco esta conformado por Ricardo Darin, Soledad Villamil,
Pablo Rago, Guillermo Francella y Javier Godino. La construc-
cién del guidn a partir de la novela corrié a cargo de Juan José
Campanella, quien es también el director de la cinta. Previa-
mente su pelicula El hijo de la novia habia obtenido diferentes
galardones internacionales, ademds de la nominacion al Oscar
como mejor film extranjero en el 2001.

Nada parece abandonado al azar en esta pelicula. Los
tiempos alli desarrollados cuadran a la perfeccién: el tiempo
presente de Benjamin Espdsito como jubilado de un juzgado
penal queriendo llenar sus horas con la construccién de una
novela a partir de un caso irresoluto en los afos setenta; el
tiempo pasado recreado tanto por la memoria de los perso-
najes, como por las escenas de la novela que se visualizan al
espectador; el tiempo posterior a la escritura del texto narra-
tivo, en la década actual, donde el juez retirado descubre qué
paso con el asesino de la mujer violada. Todos los tiempos se
funden en un solo tiempo final sin que se generen confusiones.

Los personajes mutan a lo largo de la cinta. Son comple-
jos y se ven sometidos a circunstancias que los llevan a tras-
gredir sus codigos éticos con relacion a sus propositos: desde
el mismo asesino hasta sus investigadores. La mirada del es-
pectador cambia frente a ellos: al que se ve como culpable se
termina compadeciendo; al que lucia como tonto enamorado
se le descubre genial por la forma como cumple sus promesas;
el que parecia un simple pensionado, condenado a la soledad y
la escritura, se le otorga la admiracién por encarar el amor en
la vejez; al que se le podria reprochar que como ayudante del

juez se escapara para emborracharse mientras se estudiaban
los casos, se termina amando porque descubre el sentido de las
pistas justo en las tabernas, siendo capaz de los actos mas leales
de amistad en los momentos crudos (cuando el crimen pacta
con el Estado para acabar a sus propios jueces).

A esta obra de la cinematografia latinoamericana muy
seguramente el tiempo como juez implacable le dara el carac-
ter de clasico. Sin descuidar su estética (juega con la ironia, los
simbolos, los indices, y la literatura) permite multiples mira-
das y satisface los mas heterogéneos gustos. Al que goza del
género negro (en su variante latinoamericana) le brinda una
historia sorprendente en la que se entrecruzan la corrupcion,
la politica y el vano descubrimiento de una verdad frente a po-
deres a los que poco importa la aplicacion del cddigo juridico.
A los que prefieren las historias de amor le otorga una llena de
poesia y libre de melodramas. Del mismo modo, ofrece una
oda a la amistad desde la relacién entre el juez y su ebrio su-
bordinado. A quienes les gusta que el cine narre las contra-
caras de la historia, le otorga un fresco critico del miedo, las
persecuciones y abusos de autoridad en la Argentina de los
afos setenta. Es una pelicula que desde lo local llega a lo uni-
versal por la calidad de su historia y la forma como se funda
la psiquis del hombre y la mujer en sus turbaciones, anhelos y

ajustes de cuentas con el pasado.
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Invitacion a ser peces, gatos y erizos

Por Juan Romero
Estudiante de Comunicacion Social y Periodismo de la Universidad del Tolima

os libros son diferentes a las peliculas y las peliculas a

los libros. Al reconocer esta diferencia de tiempo y es-

pacio podemos observar las peliculas que basan el argu-
mento en obras literarias como The Raven (2012), Narraciones
extraordinarias de Edgar Allan Poe; Le Hérisson (2009), La ele-
gancia del erizo de Muriel Barbery; y Blindness (2008), ensayo
sobre la ceguera de José Saramago, como otros discursos que
encuentran su origen en la literatura. Al superar este debate
podemos hacer una valoracion profunda de los elementos ci-
nematograficos que forman la integridad de la cinta, sus valo-
res visuales, auditivos, textuales y para el caso de esta critica,
simbdlicos, hilados en una estructura narrativa inica.

Le Hérisson o El erizo es una pelicula francesa estrenada
en 2009 por la directora parisina Mona Achache conocida por

B s Revista Cinema Itinerante @dﬂ&fllqﬂ

otras producciones cinematograficas como: Suzanne (2005),
Wawa (2008) y Les Gazelles (2013), entre otras. Le Hérisson es
una cinta de noventa y seis minutos de drama-comedia, cuyo
argumento se basa en la novela de la escritora francesa Muriel
Barbery La elegancia del erizo (2006). Mona Achache realiza
una interpretacion libre de la obra literaria recreando el es-
cenario y los personajes principales, sus intereses personales,
su formacion intelectual, sus conflictos interiores e interperso-
nales y su critica a la sociedad moderna; esferas que cruzan y
determinan los tejidos de la pelicula.

El guién de Le Hérisson escrito por Muriel Barbery y
Mona Achache desarrolla una carga simbdlica importante en
el pensamiento, la accidn y el didlogo de los personajes. Gran
parte de la historia se desarrolla en el edificio numero 7 de

la calle Grenelle, nimero perfecto de la religion Catélica, que
representa en la pelicula una pecera. Garance Le Guilermi
interpreta a Paloma Josse, una nifa inteligente de cualidades
artisticas proxima a cumplir trece anos, desencantada de la
vida e hija de una familia disfuncional de la clase alta parisi-
na. Paloma Josse es la representacion simbolica del pez: verte-
brado acudtico de respiracion branquial y aletas ttiles para la
locomocion y sustentacién en el agua, cubierto por una piel
de escamas. Una critica sutil al imaginario de desencanto, ais-
lamiento y distancia social de la mayor parte de intelectuales.

Josiane Balask interpreta a Renée Michel, una mujer in-
teligente, humilde, timida y solitaria, portera de cincuenta y
cuatro afnos proveniente de la clase baja parisina, que escucha
las obras de Gustav Mahler, contempla las cintas de Yasuji-
ro Ozu y consume en las noches la narrativa clasica rusa, en
compaiiia de su gato Leon. Renée Michel es la representacion
simbolica del erizo: animal mamifero de aproximadamente 20
centimetros de largo cubierto de puas, que se enrolla en for-
ma de bola en caso de peligro. Animal nocturno util para la
agricultura por los muchos insectos que consume. Una critica
sutil al imaginario solitario de autoformacién y desconfianza
de algunos escritores.

Togo Igaw interpreta a Kakuro Ozu, elegante, ilustrado,
experimentado y sabio japonés que adquiere un inmueble en

el edificio y se convierte en el puente de comunicacion artistica
entre Paloma y Renée, cambiando la direccion solitaria de sus
interpretaciones. Kakuro Ozu significa la reflexion, la escucha,
el didlogo y el entendimiento de oriente que afectan de manera
positiva la transformacién de Paloma y Renée frente al mundo.
Kakuro Ozu es la representacion simboélica del gato: mamifero
de cabeza redonda, lengua aspera, patas cortas y pelaje suave y
espeso; portador de 7 vidas. Es una alusion sutil al imaginario
de experiencia y sabiduria de algunos artistas consumados.

El edificio se convierte en una pecera habitada no sélo
por peces, sino por erizos y gatos que se cultivan en la apro-
piacion de las artes y la critica de temas fundamentales del
ser humano, como la vida y la muerte. Le Hérisson constitu-
ye también una bella reflexion del cine al grabar una pelicula
paralela desde la vieja camara Super 8 de Paloma Josse, que
dirige con su voz la narracién de una pelicula interior que le
expresa al espectador su desencanto del proyecto moderno yla
importancia de cultivar el campo individual y social, espiritual
y material para humanizar las categorias de modernizacion y
modernidad. Le Hérisson es la union de la literatura, la musica
y el cine que nos invita a ser peces, gatos y erizos.
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Entrevista a
Gabriel Gonzalez Rodriguez

Por Maria Angélica Mora Buitrago
Coordinadora Cinema Itinerante Centro Cultural U.T.

) ) . ) 1
Revista Cinema ltinerante G (fl’ldl[fyw

n esta ocasion nos hemos encontrado con Gabriel Gon-

zalez Rodriguez, quien estudi6 Cine y Television en la

Universidad Nacional de Colombia y es director, pro-
ductor y guionista de la pelicula colombiana Estrella del Sur
que fue estrenada el 3 de mayo de 2013.

1. ;Cual es tu motivacion o tu intencién al producir Estrella
del Sur?

Principalmente superar el reto de contar una historia.
Aprender a hacer peliculas. Tener la oportunidad de compartir
con la gente una parte de lo que pienso y siento, tanto respecto
al cine como sobre mi contexto. Hacer cine en un pais como
Colombia es un privilegio, ademas es una oportunidad uni-
ca para hacer parte de la construccién de nuestra identidad y
nuestra cultura, por eso creo que la historia de Estrella del Sur
es Gtil para pensar en nuestro rol como personas que constru-
yen esta sociedad. Hacer parte de eso es un lujo.

2. ;Cémo fue el proceso de creacion del guion? ;Cual fue tu
inspiracion para escribir esta historia?

La inspiracion para producir esta pelicula fue una expe-
riencia de trabajo en el mismo colegio donde la hicimos. Alli
tuve la oportunidad de escuchar muchos testimonios e histo-
rias que fueron nutriendo una inquietud dramattrgica que te-
nia desde que me gradué de la Universidad. Estos relatos me
hicieron pensar en que era, ademds de necesario, muy bonito
-en términos cinematograficos- tratar de contar una historia
que ocurriera en un lugar tan complejo y tan rico visualmente
como Ciudad Bolivar. Los testimonios y los resultados, de un
proceso de investigacion de unos seis meses, se convirtieron
en un sustento muy fuerte para los personajes que construi
para la pelicula, en un desarrollo que fue posible gracias al pri-
mer estimulo que obtuvimos del EDC: el de escritura de guién
en 2008.

3. ;Qué fue lo mas dificil de producir Estrella del Sur?

Convencer a las personas de que ésta era una buena
idea, y que ademas teniamos el talento y la disciplina para
hacerlo. A lo largo del proceso, fuimos aprendiendo mucho,
demostrando a las personas que nos ayudaron, que éste es un
proyecto que vale la pena, de calidad y que tendrd una fuerte
resonancia a futuro, aun cuando hacer visible un proyecto
independiente en este pais es mucho mas complicado que
hacer la pelicula.

4. ;Cémo fue el proceso de seleccion de actores?

La mayoria de ellos llegaron por un casting que se hizo
publico a través de redes y en escuelas de actuaciéon. La idea
desde el principio era tener nuevos talentos, capacitados y pro-
fesionales en este tema de la actuacion: con una fuerte forma-
ci6én y con mucho trabajo. Considero que el cine debe hacerse

sobre todo con actores profesionales. Con todos, fuimos en-
contrando los personajes a través de conversaciones y pruebas
muy concretas, destinadas a revelar la empatia de cada actor
con el personaje que tendria que representar. Creo que el lo-
gro mas grande de la pelicula fue haber encontrado un grupo
maravilloso de actores, con mucho talento, disciplina, técnica
y quimica.

5. ;La musica cdmo empieza a hacer parte de la narracion?
;Como escogieron la banda sonora de la pelicula?

Como muchas cosas, durante el proceso. El destino jugo
un papel muy importante para nosotros. Desde el principio
tenia claro que queriamos una musica urbana, fuerte y de le-
tras muy elocuentes para ilustrar la vida de estos personajes
y para dar un contexto muy claro a nuestra historia. Con el
asistente de direccién, emprendimos la busqueda en medio del
rap bogotano, hasta que llegamos a El Orden del Beat. Desde el
principio fueron los indicados. Tanto la musica que habian he-
cho hasta ese momento como todo lo que propusieron como
musica original para la pelicula, superd nuestras expectativas
y me dio nuevas ideas para seguir pensando en como contar
esta historia, complementando todo esto con la musica origi-
nal compuesta por Daniel Carvajalino.

6. Estrella del Sur comenzd como un proyecto estudiantil del

colectivo Paralelo Producciones, el cual lideras. Actualmente,
esta pelicula ha sido reconocida, premiada y presentada en di-
versos festivales de cine a nivel nacional e internacional ;cémo
ha recibido esta situacion todo el equipo técnico, incluyéndo-
te?

Yo personalmente estoy muy contento con todo lo que
ha pasado. Aun cuando hemos tenido algunas dificultades -y
por ejemplo, el tema de la taquilla no funcioné como queria-
mos-, creo que es un proceso muy satisfactorio. Los festivales
que nos han acogido, lo han hecho por auténtico gusto y em-
patia con la pelicula, un factor que se ve también en el publico
y la critica. La pelicula ha tenido muy buena recepcién, cada
vez mds gente se interesa en verla, y eso quiere decir que algo
esta pasando. La gente que la ha visto la recomienda, y eso es
un honor, es un motivo de satisfaccion.

7. Después de Estrella del Sur, ;qué viene para Gabriel Gonza-
lez? ;Cual es tu préximo proyecto?

Tengo en espera algunas peliculas que espero comenzar
a desarrollar a partir del 2014. Dos de ellas, que tienen que ver
con el futbol, las estoy desarrollando con el escritor Ricardo
Silva Romero, uno de los amigos que me trajo Estrella del Sur.
Quiero comenzar a explorar mas con el lenguaje del cine y con
sus maneras de produccion, encontrar un punto y un método
ideal para que las peliculas se puedan hacer sin traicionar sus
necesidades o su narrativa. Y hay muchas mas ideas por ahi,
cada una se concretard en su momento, pero aun tengo mucho
por contar.

8. ;Qué recomendaciones le puedes dar a los lectores de Can-
dilejas que son apasionados por el cine y quisieran escribir y
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producir su propia historia? ;Es muy dificil producir cine en
Colombia?

Es dificil. Aqui y en cualquier parte. Sobre todo para
aquellos que somos “independientes” en un pais que por si
mismo tiene un perfil independiente y pequefio. Pero este
oficio requiere de pasion, de disciplina y de constancia. So-
nara a frase de cajon, pero en esta profesion, muchas veces se
cae; y cuando eso pasa, hay que llorar, si, y lamentarse tam-

se lo dimos nosotros (rie).

© 00000000000000000000000000000000000000000000000000000000000000000000000000000000000000000000000000000000000
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AltoRango es uno de los grupos que conforman el colectivo/sello disquero El Orden del Beat, realizador de la
banda sonora de Estrella del Sur. Sobre ellos, Sergio Molina, cantante ibaguerefio y actor de reparto de la pelicula,
nos cuenta sobre su proyecto:

« "“El nombre viene del lugar en donde nos reuniamos los creadores del grupo cuando empezamos a es-
cuchary coleccionar rap, la Iglesia del Alto del Rosario en Honda - Tolima. De ahi nacié el “Alto”, el rango

« El grupo fue creado en el ano 1997, simplemente como un “parche” al que le gustaba el rap, nunca con
la idea de producir musica. En sus inicios, AltoRango hizo graffiti. Pero fue hasta el afio 2003, cuando yo,
“Centinela” empecé mi carrera en la primera muestra de Hip Hop del Tolima”.

+ Enlaactualidad AltoRango esta conformado por Centinela, voz lider & BeatZarro, refuerzos. Ademas, hace
parte del sello disquero “El Orden del Beat” bajo la produccién musical de Freddy Paez.

©0000000000000000000000000000000000000000000000000000000000000000000000000000000000000000000000000000000000000000000000000000

bién, pero hay que aprender de los errores y ser fuerte para
defender las convicciones que lo llevaron a uno a hacer cine.
Es fundamental mantener una relacion no sélo cordial, sino
también muy honesta con la gente que trabaja con uno: no se
puede perder el horizonte asumiendo poses o conceptos que
no tienen que ver con uno. Disciplina y honestidad, con todo
lo que implican, eso se necesita para hacer cine, sobre todo
en Colombia.

©00000000000000000000000000000000000000000000000000000000000000000000000000000000000000000000000000000000000000000000000000000
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Anotaciones sobre Musica Oscura

Por Mauricio Herrera Valdés
Estudiante de Licenciatura en Lengua Castellana de la Universidad del Tolima

a historia del miisico experimental y minimalista ruso,
Ivdn Sergei Semionov es engariosa. Me bastaron dos dias
para advertir que los datos de su nacimiento y muerte
trabajaban desde la insipidez numérica de las fechas, una ma-
nera de lo fantdstico. Su confesion biogrdfica, registrada por una
reporter [...] agregada cultural para la lengua rusa de la revis-
ta The New Yorker [...] en 2002, se constituye en un espejismo
acurrucado y calculado que calca la psiquis de todos los hombres
de genio creativo, mas que en un particular testimonio que dicta
con alucinada conciencia la interminable biisqueda del artista y
su compromiso y sacrificio ante las formas de lo estético.
Naturalmente, el nombre de Semidnov no estd censado en
las bases de datos de las enciclopedias y tiendas virtuales, ni en
el sitio web del semanario estadounidense que popularizo el re-

lato corto; el legajo de posibles notas periodisticas en torno a su
persona y su obra escasea, el reporte policiaco de su suicidio es
inasequible. Pese a ello, Leonardo Mora ensambla un corto en el
que documenta magistralmente las declaraciones del ruso, va-
liéndose no sélo de los habituales intertitulos del cine mudo que
tanto desderiara Murnau, sino de lo que segiin parece, son las
cuatro piezas musicales cumbres del trabajo de Semionov, titu-
lado homénimamente respecto a la novela de William Faulkner,
“The sound and the fury’ (2005).

Como se ve, el engario de la historia reside precisamente en
que quien dirige el corto ha falseado los materiales recopilados.
Ha tomado deliberadamente ciertos clips de reconocidos portales
de video que registran secciones de la realidad, y que acaso mis-
teriosamente coinciden con la de Semiénov o la nuestra. Ante

Revista Cinema Itinerante (ﬁfﬂﬁﬁ[(]m‘

13



Nacronal

B 4

esta técnica del avant-garde no podriamos contemplar ni por un
segundo la idea del plagio, pues se trata apenas, segun Dziga
Vértov, de [ ...] fragmentos de energia real que, mediante el arte
del montaje, se van acumulando hasta formar un todo global
[...]. Por lo demds, no me interesa hablar de la procedencia de
las notas periodisticas, de las cuatro piezas musicales, ni de la

Biofilmografia de Leonardo Mora

extrania diccién de la voz apagada; lo menos importante aqui es
discutir la realidad de Ivdn Sergei Semiénov.

Referencias:

Dziga Vértov, Memorias de un cineasta bolchevique, Capitan Swing
Libros, 2009.

Mora Leonardo, Musica Oscura, Colectivo audiovisual Zerkalo, 2013.

Misica Oselra

Leonardo Mora nacié en la ciudad de Ibagué, Colombia, en el afio de 1982.
Curso6 estudios de Ciencias Sociales en la Universidad del Tolima, y Critica y
Apreciacion Cinematografica en la Universidad Javeriana. Ha obtenido algu-
nos reconocimientos en diversos certdmenes literarios y ha publicado varios
relatos, prologos y ensayos. En el afio de 2005 estuvo a cargo del Cine-Club de
la Biblioteca Dario Echandia del Banco de la Republica, en Ibagué. En el afio
de 2009, junto a David Martinez, funda el Colectivo Audiovisual Zerkalo,
= equipo de trabajo que tiene por objeto generar textos criticos en torno a ma-
nifestaciones estéticas como la cinematografia, la literatura y el arte pictérico,
y a su vez divulgar producciones artisticas del colectivo en estos campos. Ac-

tualmente el grupo trabaja desde un blog del mismo nombre.
Leonardo Mora hasta la fecha cuenta con la realizacién y direccién de una breve produccion audiovisual consistente
en algunos videoclips y un par de cortometrajes, trabajos de caracter totalmente independiente. Actualmente trabaja en

dos cortometrajes.

Filmografia
-“Tristessa” (cortometraje) (2009).

-“Sinaloa bloody punk” (videoclip para la banda colombiana Tristan Tzara Inc.) (2013).

-“Musica Oscura” (cortometraje experimental) (2013).

Revista Cinema ltinerante Guanidlilgjas

Nacional

Por Hugo Andrés Quintero Rivera
Estudiante de Comunicacion Social y Periodismo de la Universidad del Tolima

or el sendero es un cortometraje realizado desde la aca-

demia por estudiantes de Comunicacion Social-Perio-

dismo de la Universidad del Tolima, el cual buscé ser
posicionado desde sus inicios como un proyecto audiovisual
de sentido educativo, que lograra vislumbrar una tematica que
es oculta para la sociedad. Inicialmente, fue presentado como
un proyecto académico basado en la ficcién documentada, de-
rrotero que llevé a que los ojos de distintos festivales interna-
cionales, lo posicionaran como un material sin precedentes en
el Tolima.

El proceso de realizacion de Por el Sendero, fue respalda-
do por la Facultad de Ciencias Humanas y Artes de la Univer-
sidad del Tolima, especialmente por el director del programa
de Comunicacién Social-Periodismo de la Universidad del
Tolima, Rafael Gonzalez Pardo. Ademas, este proyecto fue ma-
terializado gracias a la activa y disciplinada participacion de
un equipo de trabajo apasionado por el audiovisual realizado
desde el ambito comunicacional, que generd finalmente el pro-
ducto que puede contemplarse en la pantalla:

Desde el momento en que el proyecto fue presentado
para el area de Argumental del programa de Comunicacion,
esta dirigido por el reconocido cineasta tolimense Luis Fer-
nando Rozo, quien ademas brind¢ la tutoria, asumio el apoyo
en camara y seleccioné el cortometraje -escrito por Carolina
Triana- para ser producido bajo estindares adecuados y ser
llevado a multiples pantallas a nivel nacional e internacional.

El proceso de seleccién de los roles para cada departa-
mento surge de una clasificacion rigurosa, apoyada por la tra-
yectoria de cada aspirante. En direccion, por la complejidad
del material a realizar, se presento la categoria de Codireccion,
establecida en dos personas, Johnny Aguilar Cabrera y Jona-
than Castro Valdez. En produccion, se seleccionaron por su
bio-filmografia a Ligia Constanza Morales Carrillo y a Hugo
Andrés Quintero Rivera. La direccion de Fotografia por Ga-
briela Maldonado, el departamento de arte por Angela Monte-
negro, la asistencia de direccién por Erika Gutiérrez y el soni-
do por Sandra Castellanos y Linda Gutiérrez.

Ademas, el proceso de realizacién estuvo apoyado por
personajes reconocidos a nivel nacional en el mundo cine-
matografico. Jorge y Alfredo Aguilar Cabrera, colaboraron

en el campo de actuacion y direcciéon de arte. De igual ma-
nera, las mejoras en la calidad del sonido fueron realizadas
por Emanuel Conde, quien se desempeiia en el campo radial
y se dedica a la edicion de sonido a nivel profesional. Cris-
thian Camilo Roa, realizé la representacion del personaje
principal, demostrando su nivel profesional en el campo de
la actuacion.

Por el Sendero ha sido nominado en festivales internacio-
nales -el 53°Festival Internacional de Cine de Cartagena de In-
dias (rF1cc1-2013), el 3°Festival Internacional de Cine Politico
(Argentina Ficip-2013), el 6° Festival Internacional de Dere-
chos Humanos DHFEST-MEX1C0/2013- y en cuatro reconoci-
dos festivales nacionales -Festival de Cine de Provincia-Toli-
ma/2012, premios “ANAFE”-2013, premios “CESARES’-2013,
Festival de Cortometrajes y escuelas de Cine “EL ESPEjO”. El
cortometraje ha sido proyectado en el Canal Capital y en el Ca-
nal Judicial Mexicano -en el programa CORTOMX- Y, el trabajo
continuo de sus realizadotes ha sido destacado por personajes
como Salvo Basile y el Maestro Jorge Sanjinés.
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Julian David Granada
Estudiante de Licenciatura en Educacién Bdsica de la Universidad Distrital

Y porqué no, Buster Keaton

“Imperturbablemente serio, inescrutable y obstinado, obra bajo el impulso de un
irresistible poder desconocido por él mismo, solo comparable al misterioso apremio

que lleva a los pdjaros a emigrar”
Erwin Panofsky
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equefio pero gran hombre, de unos 1.65 mt, su cara una

roca, de tez palida, nadie le conoce su sonrisa, posee

una ingenuidad infinita en sus multiples identidades:
Buster Keaton. Quizdas para muchos este nombre no represente
mayor interés y creo pertinente resaltar su corta pero sustan-
ciosa actividad filmica, su incuestionable actuaciéon por enci-
ma de grades como Max Linder, Harold Lloyd, Los Hermanos
Marx, C.W Fields, Jackes Tatti y hasta el mismo Chaplin; y
como la industria y el pablico terminaron replegando al genio
en el olvido.

Comienzos

Nace el 4 de Octubre de 1895, en una humilde casa al sures-
te de Kansas, el mismo aio de la creacién del cinematografo.
Desde los 4 anos, Joseph Frank Keaton, actuaba con sus padres
en un show llamado Los 3 Keaton en forma de giras teatrales
por todo Estados Unidos. Cuando el destino lo atrae a Nueva
York el magnate de la prensa William Randolph Hearst, pro-
puso a la familia grabar unos cortos basados en la historieta
Bringing Up Father, de Mac Magnus, esto apenas es en 1916.
Buster aprende otras disciplinas como la gimnasia, acrobacia,
baseball y billar. Conoce a Roscoe Arbuckle (Fatty Arbuckle)
empleado de la Comique Film Corporation, en la cual dirigia
e interpretaba. Creando estos dos una gran amistad, catapul-
tando a Keaton a su primer debut en la gran pantalla. En 1917
Buster Keaton con tan sélo 21 anos ayuda de soporte en Fatty,
Asesino para la Paramound, protagonizando el papel de em-
pleado. Su paso por los estudios es muy prolifico, tanto asi que
el mismo Joseph M. Schenck le da el afio siguiente la oportu-
nidad de trabajar en Out west, también conocida como The
sheriff; en este film acttia Joe Keaton, su padre.

Antes de la llegada del cine sonoro (en los 30s) los tipos
de comedias americanas eran muy marcadas, los dibujos ani-
mados (creados en su tiempo por Sennet), filmes inspirados en
persecuciones o fugas, trucos cinematograficos, caidas, golpes
y por dltimo satiras de acontecimientos cotidianos en las que
se encontraba por su puesto el drama-social. En Buster Keaton
encontramos todas estas categorias exceptuando los dibujos
animados, claro y como da alas a una ininterrumpida busque-
da de nuevos gags evitando a toda costa agotarlos, volverlos
aburridos y predecibles.

Es muy importante conocer el inicio de su carrera profe-
sional ya que gracias a sus colaboraciones reinterpreta su per-
sonaje, encontrando su esencia misma, el grado de inexpresi-

vidad en su rostro muy contraria a la de
Charlot, en Chaplin.

Caer de un segundo piso al pri-
mero, dar una vuelta completa hacia
atrds, y en su rostro ningun sintoma
de dolor o preocupacion; es cierto que

Buster Keaton sonrio en algunos filmes
trabajando para Arbuckle y Schenck,
antes de trabajar con la Metro.

Encontrar la forma de sorprender
era la clave para vender en la pantalla y
Keaton hacia su mayor esfuerzo, dan-
do frutos; la gente se divertia viendo
a Pamplinas (nombre con el que fue
conocido en Espana, Pamplinas sig-
nifica: cosa insignificante) sus caidas y
situaciones divertian al publico; pero la fama iba acompanada
del entretenimiento y la farsa mediatica atacaba de forma mas
incisiva con los “mal llamados criticos de turno”. Era de espe-
rarse, las compaiifas filmicas siempre responden y lo siguen
haciendo ahora, suplir necesidades (en algunos casos impues-
tas) en la busqueda de la captacion de nuevos publicos, cre-
ciendo de forma desorbitante la demanda de los mercados; no
es en vano que muchos artistas y directores hayan desapareci-
do porque no pudieron reponerse al ascenso del cine sonoro,
ciertas criticas nada alentadoras o a la guerra.

Durante

En los 20s Keaton atraviesa por cierto reconocimiento en
las pantallas, ganando adeptos. Graba con la Metro Pictures
Corporation (que ailos mas tarde se asocia con dos grandes
productoras formando la Metro-Goldwyn-Mayer) su primer
papel como actor principal, en The Saphead o Pasion y Boda
de Pamplinas; podria decir que es el momento mds prolifico en
su carrera, ya que enganchado en el medio, obtiene el aval de
Schenck de participar en las producciones, es libre en su per-
sonaje e incluso escribe las historias. En su recorrido mas exi-
toso trabaja con Edward Cline, periodo que constata la gran
lucidez de este actor.

Con toda la libertad del caso, Keaton es todavia mas sor-
prendente: caidas, saltos monumentales, desafortunados jue-
gos con el destino, golpes, persecuciones, nuevos amores, mul-
tiples roles; y lo que caracteriza las peliculas de Keaton es que
sin importar el personaje que esté haciendo (ladrén, herrero,
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soldado, vagabundo, maquinista) no dejan de pasarle eventos
absurdos, fortuitos, cadticos. Su personaje puede ser leido de
muchas maneras, una en la que lo encuentro bastante comodo,
es en el ideal del hombre moderno asqueado, una maquina, un
ser indocil.

Durante su periodo de oro como director se encargaba
personalmente como ingeniero, se lo toma bastante en serio;
incluso podria atreverme a decir que, expuso su vida varias
veces para lograr tomas muy arriesgadas de las cuales solo se
conocen uno o dos cortos en los que necesit6 ayuda de un do-
ble (idea propuesta por los mismos productores pues conside-
raban escenas realmente peligrosas, noticia que era recibida
con enojo). Tratd de llevar a su personaje a lo mas lejos, exi-
giéndose fisicamente. La imagen prima sobre el texto. Jugando
con montajes como en el suefio de Sherlock Jr. o el Moderno
Sherlock Holmes del 24, propone planos generales que acom-
panados luego de planos secuencias provocan nuevas formas
narrativas; sin la necesidad de recurrir al texto tradicional dela
época, algo también muy caracteristico del cine expresionista
aleman.

Declive

Para la industria filmica, los cortos realizados por Keaton no
respondian a ciertas necesidades del momento, ademas la cri-
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tica solo escribia acerca del trabajo de Chaplin: libros enteros
acerca del éxito en Europa Y Estados Unidos de aquel vaga-
bundo y nifo en The Kid del 21. Estas alabanzas resonaron por
todo el globo tanto asi que los diversos actores humoristicos
eran tratados como simples copias o malas imitaciones, y esto
trajo consigo ciertos desacuerdos entre productores y directo-
res ya que estos editaban y censuraban partes de las peliculas,
acordaban qué mostrar y qué no al espectador. En el caso de
Keaton sus peliculas fueron recortadas porque los productores
querian cortometrajes mas no peliculas. Luego vino la apari-
ci6n del cine sonoro.

Como muchos genios de la historia que han encontrado su re-
conocimiento estando ya en la tumba, Buster Keaton lo consi-
guio, pese a que su personaje haya muerto en los 30s, ya que su
filmografia nos lleva hasta los 60s lleno de deudas y enferme-
dades. Finalmente Chaplin decide rodar Candilejas en el 52,
una pelicula en la que actiia por un momento Keaton; el film
resulta siendo una critica al olvido de los artistas en la busque-
da de la fantasia, de lo que se impone como nuevo.

Este texto no pretende ser mas que una simple y corta in-
vitacidn para que se acerquen al cine cldsico (sin querer entrar
en discusion sobre cudl es la “mejor” expresion cinematogra-

fica). Hacer cine de humor no es nada pero nada facil, y mas
cuando no se requiere el habla para dictar sentencia sobre los
actos, sino es el mismo juego de cdmaras el que nos muestra
algo y nosotros lo reconstruimos para entenderlo-reinterpre-
tarlo; tan cerca al teatro, pero siendo esta la expresion de otro
tiempo.

La piel de un autor

JuLio MEDEM (1958,-) DONOSTIA-SAN SEBASTIAN, ESPANA

Por Andrés M. Murillo R.
Director Cinema Colombo y Revista Kinetoscopio

uando a J. Médem le surgi6 la idea de ser director y

poner en imagen su interior, lo mds seguro es que

no estaba pensando en premios, reconocimiento o el
impacto en miles de espectadores en el mundo. Simplemente
explorar sentimientos y sensaciones, compartir con quien qui-
siera escuchar sobre los estragos del amor en las almas, recrear
la melodia de la absurda constante del tiempo. Un director de
los pocos que se puede decir que hace cine de autor y que se
puede explorar sin excusas de por medio.

Acercarse a la filmografia de un director puede resultar
una aventura de fuertes conexiones, desilusiones, frustracio-
nes y sobre todo transformacion. La curiosidad se convierte
en obsesion y comenzar a rastrear uno a uno los titulos del
autor una recompensa. Puede ser por recomendacion de al-
guien, por la lectura obligada que lleva a explorar algtn direc-
tor clasico, o la novedad mediatica de algin filme que lleva a
los otros. No importa la motivacidn, es el camino para apasio-
narse decididamente por el cine.

Con Médem fue una casualidad. Un momento de vida
en el que cuestionaba algo que para el director es un motor
inspirador: el amor. Un componente de la esencia humana que
se explora en sus peliculas de maneras inagotables, profundas,
contradictorias y sobre todo descarnadas. Desde sus primeras
peliculas (Vacas, 1992; La Ardilla Roja, 1993; Tierra, 1996) de-
mostré como los personajes, sus suefios y una dura realidad
son el marco para confrontar lo que para algunos es la esencia
diferenciadora del hombre, el amor. Y no sélo el amor espiri-
tual, también el amor politico, el amor carnal, el amor contem-
plativo, el amor obsesivo. Un vasco que sin confrontar directa-
mente, deja muy en claro sus posiciones ideoldgicas, pequeios
detalles de su origen euskera y la herencia de una generacion
que recibi6 la posguerra civil.

A medida que avanz6 en su filmografia pudo consolidar
los elementos de los cuales hoy se habla como el universo de
Médem. Sexo cuasi explicito, personajes obsesivos, el poder de
lo onirico, fetiches, sus mujeres. Y en lo narrativo se convirti6
en un maestro de la ruptura de la linealidad (Los Amantes del

Circulo Polar, 1998; Lucia y el sexo, 2001) logrando capturar
la emocién del espectador en las posiciones que asumen los
personajes desde sus perspectivas.

Sus ultimas obras han sido las mas criticadas (Cadtica
Ana, 2007; Habitacién en Roma, 2010) y no es para menos,
dada la expectativa que genera uno de las pocas promesas del
cine contemporaneo que estd haciendo un cine de autor. Las
criticas deambulan entre el exceso del sexo, lo extremo de la
obsesion o la bizarra visién femenina. ;Quizds falta ver su obra
previa? ;Quizas falta un poco de open mind para dejar explorar
demonios? Para gustos hay de todos los sabores, sin embargo
este es uno de los directores que mejor se disfruta si se logra
ver en su orden cronoldgico, porque una a una sus peliculas
van en ascenso y su exploracion-consolidacion de elementos
mejor retentiva genera.

Desde la inocente, hermosa, tierna Emma Suarez has-
ta la erdtica, lucida, arrogante Elena Anaya; el buen gusto ha
sido una de sus mayores virtudes. Julio Médem no resalta en
su obra como el intelectual de presuntuosas posiciones sicolé-
gicas, sino por el visceral vasco perdido en los encantos de la
piel, buscando respuestas de la inagotable incégnita, la mujer.
Una filmografia cargada de pasion, atractiva para el cinéfilo y
para el desprevenido, sensual y descarnada no apta para ena-
moradizos tristones y recomendada para apasionados melan-
colicos. Un director que hay que esperar en su siguiente obra.
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A proposito de Juan José Campanella

De los directores de cine, si son latinoamericanos muchisimo mejor

Por Vicky Valencia Robles
Directora Cine Club U.T.

I cine latinoamericano, como no tiene difusion comer-

cial, es desconocido para los propios ciudadanos de esta

parte del mundo. Y lo malo, estamos tan acostumbra-

dos a ver, desde los inicios del cine, s6lo las realizaciones Ho-

llywoodenses, que ya nuestros sentidos perdieron la sensibili-
dad para degustar el Séptimo arte.

Nuestra realidad, tan rica en acontecimientos, es desbor-

dada, a cada rato, por la ficcién. La desmesura hace parte de
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la costumbre. Desconocemos todo, si no es porque, por algun
motivo, salta a la fama. Si no se presentaran fenémenos en los
cuales algunas obras de arte encuentran y van recogiendo pre-
mios en su camino, muchos amantes del lenguaje de las image-
nes en movimiento, el cine en todo su esplendor, en este caso,
seria imposible reconocerlos, ni siquiera conocerlos. Esos sen-
timientos se perciben ante la presencia de un personaje de cara
bonachona, ademas de calvo, que se mostrd por sus realizacio-

nes exitosas, en el mundo artistico, después de haber asumido
el reto de crear, desde Avellaneda, en Argentina, mas de 10
peliculas, antes de ser conocido no por una, sino por dos. La
ultima sobretodo, ese “Secreto de sus 0jos”, que no sélo colec-
cioné galardones, sino que mantuvo un sabor de novela negra
y psicoldgica, que gand adeptos en todo el mundo. Por fortuna
¥, luchando por sacar la cabeza en un mar de producciones, se
pueden rescatar, no importa si es a través de ganar y sobresalir
en festivales internacionales de cine o en eventos en donde el
publico es quién hace las estadisticas, en donde se encumbran
o hunden obras, que muy posible, si no fuera por ellos, nunca
podriamos disfrutar, menos, si somos “tercermundistas”, lati-
noamericanos, asiaticos o africanos.

Juan José Campanella, no es un aparecido en el Séptimo
Arte, es un avezado y prolifico director de cine y television,
que acompana la produccion argentina y mundial desde 1979,
cuando empezé a rodar sus primeras imagenes. Tiene en su
haber mas de 10 peliculas, conocidas algunas, como “El Hijo
de la novia’, “La luna de Avellaneda” y la ya renombrada “El
secreto de sus 0jos”. Pero no solo su trabajo se ha realizado en
cine, sino que también ha incursionado en la television, con
bastantes aciertos, como los episodios dirigidos en series como
la del “Dr. House’, en la TV gringa.

Ahora, en este 2013, sorprende nuevamente con “Mete-
gol”, futbolin o futbol de mesa, como se conoce en Espaiia y
Latinoamérica. En palabras de Campanella: “llevaba tiempo

deseando incursionar en el género cinematografico de anima-
cion’, y solo fue una sorpresa, en sus estreno, en junio de 2013,
la técnica de animacién usada y el 3D en el que fue rodada;
pero el director manifesté “que esta técnica, siempre estuvo
al servicio de una buena historia y unos buenos personajes,
que en definitiva era eso lo que importaba. Pues busco un es-
tilo visual que no hemos visto aun en un filme animado”. Y,
como todo innovador, como ha demostrado ser Campanella,
puso mucho esfuerzo en lograr eso y, sobretodo, en realizar, la
primera pelicula en América latina, en usar el formato 3D. Su
historia estuvo inspirada en el cuento “Memorias de un wing
derecho” del escritor Roberto Fontanarrosa, cuyo personaje
encarna al reconocido “Boogie, el aceitoso”, una de las carica-
turas, con la de Mafalda y su familia, mds reconocida y querida
en Suramérica y el mundo. Trabaj6 con el mismo equipo de “El
secreto de sus o0jos” y, aunque parece dirigida al publico infan-
til, su lenguaje es apto para publico en general. La musica fue
compuesta e interpretada por el dio puertorriquefio Calle 13.

Para muchos de los que lean este articulo, Juan José
Campanella, ain no existe. Existe y es reconocida su obra. El
trabajo, entonces, es mostrar lo vigoroso, talentoso y creativo
que puede ser el cine suramericano, si no fuera tan invisible;
pero por ello, nos es dada la posibilidad de empezar a desta-
parlo y sacar a flote grandes artistas que pueden encontrar en
su camino premios a su dedicacion y solvencia creativa, no por

accidente, sino por oficio creativo.
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Festivales de cine

Por Paulo Mario Cortés
Estudiante de Comunicacién Social y Periodismo de la Universidad del Tolima

os festivales de cine son eventos que se organizan para

pasar revista a las peliculas que se realizan en torno a

cierta temdtica especifica. También son escenarios de
encuentro para todo tipo de comunidades. La academia esta
para revisar las narrativas audiovisuales que estin predomi-
nando, para preguntarse qué imagenes de los territorios se
construyen; la industria esta para dialogar sobre ideas y pro-
yectos, y la ciudadania, como no, estd para recrear esa expe-
riencia del cine que cautivo a los abuelos y al calor de la cual
nos hicieron nuestros padres.

En 1932 se realiz6 el primer festival de cine de la histo-
ria: La Mosstra de Veneccia, luego apareci6 en 1946 El Festival
Internacional de Cine de Cannes, en el cual aparecieron mas
tarde en 1962 la Semana Internacional de la Critica y en 1969
la Quincena de Realizadores, un escenario creado para diver-
sificar la oferta cultural que estaba comenzando a monopoli-
zar el festival. Los premios Oscar ya venian galardonando la
excelencia en las producciones cinematograficas desde 1929.
En Colombia y Latinoamérica contamos con el Festival Inter-
nacional de Cine de Cartagena organizado en 1959 por Victor
Nieto, concejal y periodista fundador de una radio donde po-
nia a musicos antillanos en vivo.

-=
< FESTIVAL
INTERMACIONAL
DE CINE
DE CARTAGENA DE INDIAS

-

MOSTRA INTERNAZIONALE
D’ARTE CINEMATOGRAFICA

la Biennale di Venezia 2010 P’R’.IZIIN CIH.
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Los festivales son también el escenario de encuentro de
todos los estamentos del mundo del cine: productores, reali-
zadores, actores, actrices, guionistas, criticos, cine clubistas,
medios de informacion, etc. Y en el Tolima tenemos cine, te-
nemos Festival.

En este afio 2013, celebramos la octava version del Festi-
val Cine Provincia, que por primera vez hace reconocimiento
a lo mejor de la produccién cinematografica de la region en
tres categorias: Argumental, Documental y Video-Arte, en
consonancia con el incipiente movimiento cinematografico
que se gesta en “el mejor vividero de Colombia’, como a algu-
nos nos gusta llamar a este reguero de cemento y ladrillo en
estribaciones de la cordillera central.

La organizacion del festival - no se equivocan, son tres
tipos con hambre- ha tenido por bien llamar a su galardén
Candileja, en honor al relato de una bola de fuego que recorria
los campos atormentando a borrachines y foraneos, pero ade-
mas porque este ente-espanto posee dos cualidades necesarias
para crear la magia del cine: luz y Movimiento. {Nosotros po-
nemos la cdmara y accion!

(4 /{
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Ray Harryhausen

Por Laura B. Castro
Estudiante de Comunicacién Social y Periodismo de la Universidad del Tolima

uy probablemente si en este momento menciona-
mos a Ray Harryhausen nadie tendra la mas mini-
ma idea de quién es, qué hizo y mucho menos dén-
de y cuando lo hizo, de hecho en su momento alguna vez en
una entrevista para el magazin televisivo espaiol Dias de Cine
dijo: ... A menudo los que disefian los efectos especiales, no
reciben el crédito que merecen”. Ya con eso tenemos una pista.
Ray Harryhausen (1920-2013) fue desde finales de la
década del 40 -con la pelicula Mighty Joe Young (1949), su
primer filme en compaiia con Willis O’Brien hasta inicios de
la década del 80 con Clash of the Titans (1981), pelicula tras
la cual se retird- el animador y creador de efectos especiales
mas importante que el cine mundial vio, sus creaciones sig-
nificaron gran reconocimiento en su época, regalé al cine de
ficcién monstruos inolvidables que sin su presencia y gran
dedicacion, jamas hubiesen sido posibles. En esta edicion de
Candilejas, debido a la reciente muerte de este personaje (7 de
mayo del presente afio), quisiéramos rendir un pequefio ho-
menaje recordandole por ser el extraordinario pionero de una
de las técnicas mas significativas para el cine en general, pero
sobre todo para el de ficcion.
Los aportes de Harryhausen a la técnica del Stop Motion,
a la cual llamaria Dinamation por la unién de las palabras Dy-
manic y Animation, le valieron no sélo reconocimientos de la
academia, sino que brindaron vida al cine para contar historias
fantasticas y hacer posible la aparicién de monstruos mitolégi-
cos y dinosaurios imposibles de representar, en aquella época
en la que los efectos y animaciones en computador no eran ni
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remotamente posibles, ni siquiera pensables. Todo esto, gra-
cias a que se fascind con la técnica desde el dia en que a sus 13
afios en una sala de cine cualquiera (Gauman’s Chinese Thea-
ter) viera King Kong (1933) y decidiera que el resto de su vida,
lo dedicaria a hacer realidad las més imposibles fantasias.

Empez6 asi desde su adolescencia a dedicarse a pulir dia
a dia la técnica, dedico su empenio a crear nuevas maneras de
hacer que se acercaran bastante a la perfeccién y casi lo logré
en varios de sus filmes. Willis O’Brien fue la primera guia de
su trabajo, quién hizo posible King Kong en 1933 y le diera su
primer consejo a Harryhausen, le sugiri6 que tomara clases
en artes graficas para afinar sus habilidades. Por alla por 1939,
después de conocer a Ray Bradbury, decidié con este unirse a
la Liga de la ciencia ficcién, formada por Forrest J. Ackerman.
De alli en adelante, los tres fueron companeros inseparables de
trabajo y amigos de por vida.

El mayor aporte de Harryhausen a la técnica del Stop
Motion lo hizo en la pelicula The beast from 20,000 fathoms,
primera pelicula en la que estuvo totalmente a cargo de los
efectos especiales y que result6é un éxito en taquilla. Por pri-
mera vez utilizé un fondo dividido y un primer plano con un
pre-grabado de pietaje de “accion viva’, encima de la cual se
ponia cinta con la animacién del modelo o modelos e integra-
ba la accion con estos, de alli que en su momento, sus anima-
ciones fueran las mads realistas y acertadas, eso sin mencionar
el uso de filtros de luz en las camaras y el extremo cuidado que
tenia con la iluminacién de sus animaciones.

La lista de peliculas de Harryhausen es extensa, de hecho

quiso hacer la animacién de varios cuentos populares para ni-
nos, proyecto que llevo a cabo tiempo después de retirarse. El
punto es que entre sus peliculas, las que mas vale la pena men-
cionar, y por ende ver, estan: The Beast from 20,000 Fathoms
(1953) (efectos visuales), It Came from Beneath the Sea (1955)
(efectos visuales), The Animal World (1956) (técnico de efec-
tos), Earth vs. the Flying Saucers (1956) (fotografia especial,

efectos de animacién), The 7th Voyage of Sinbad
(1958) (productor asociado, efectos visuales), The
Three Worlds of Gulliver (1960) (efectos visuales),
Mysterious Island (1961) (efectos visuales especia-
les), Jason and the Argonauts (1963) (productor
asociado, efectos visuales), First Men in the Moon
(1964) (productor asociado, efectos visuales),
One Million Years B.C. (1966) (efectos visuales
especiales), The Golden Voyage of Sinbad (1974)
(productor, efectos visuales), Sinbad and the Eye
of the Tiger (1977) (productor, efectos visuales) y
por ultimo, pero no menos importante, Clash of
the Titans (1981) (productor, efectos visuales), al-
| tamente recomendada por ser una hermosa repre-
sentacion fantastica de los caprichos de los dioses
griegos y las aventuras de Perseo, gran historia
con la grata aparicién de monstruos y persona-
jes miticos inolvidables como el Kraken, Medusa,
Calibos, Pegaso, el biho Bubo y los escorpiones
gigantes.

El Stop Motion hoy dia es una técnica un
poco olvidada por la gran industria del cine, de
hecho pocos contintdan con la tradicién de elabo-
rar historias y contarlas a través de este recurso
audiovisual, imprescindible antes de que la tec-
nologia avanzara lo que hoy. Tal vez uno de sus
mas dignos exponentes actuales es Tim Burton
con las peliculas The nightmare before Christmas,
The corpse of the bride y Frankiewinnie, peliculas
que han dejado muy en alto la técnica y realmente
le hacen honor. Por otro lado, aun es una técnica
vigente para el cine experimental e independien-
te y alguna que otra vez encontraremos hermo-

sas puestas en escena de este como en la ciencia del
suefio-La Science des réves (2006) del director francés Michel
Gondry, (la secuencia del caballito de trapo que galopa por la
sala, entre otras también muy bellas) y alguno que otro ama-
teur que siempre querrad experimentar con una forma tan efi-
ciente y ademds onirica de llevar a cabo las ideas, que al fin y
al cabo son la materializacion de esas ideas de la mente y el
espiritu que quieren volar .
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“El stop
motion hace las
historias mas
vividas”

-Tim Burton

Por Juliana Andrea Buitrago Polania
Estudiante de Derecho de la Universidad del Tolima

Bl 26 Revista Cinema Itinerante @aﬁﬁfllqﬂf

| cine es al igual que la musica y el arte parte de nues-

tra cultura actual; vivimos en una sociedad sedienta de

entretenimiento, porque es importante de una u otra
forma escapar un poco de la realidad que nos rodea y sumer-
girnos en un mundo de accién, romance, terror e incluso de
drama. La industria cinematografica tiene un recorrido no
muy extenso, ha mejorado y evolucionado con nosotros, la
hemos visto crecer y ella nos ha acompafiado durante nuestro
crecimiento.

Al decir que el cine ha evolucionado, no sélo hablamos
de los actores que dan vida a las maravillosas historias en las
que nos sumergimos, sino se plantea una evolucién en todos
los ambitos, llamese temética, reparto, equipos de grabacion o
incluso las técnicas de animacion, entre las cuales esta el “Stop
Motion’, el cual, técnicamente hablando, es un sistema de ani-
macién que consiste en aparentar el movimiento de objetos
estaticos por medio de una serie de imagenes fijas sucesivas, es
decir, tomar fotografias consecutivas de uno o varios cuerpos
hasta crear una secuencia.

En la actualidad, después de ver cudntas maravillas
pueden ser creadas gracias a la tecnologia, y en una gene-

racion que siempre aspira lo futurista y sobre-desarrollado,
una técnica tan elemental y sencilla como el “stop motion” es
sub-estimada y en algunas ocasiones, incluso ignorada por
muchos. Sin embargo, como un beneficio para el cine, hay
ciertos cineastas que aun guardan aprecio por técnicas como
ésta, y no solo eso, les apasiona crear peliculas en las cuales
1 . « o
puedan utilizar marionetas porque esto “hace las historias
mas vividas” (Rev. Carrusel, N° 1588), como bien lo dijo el
afamado director de Frankenweenie.

Tim Burton es un director, productor y escritor ameri-
cano, conocido por muchos en la industria del cine por tener
un estilo “gético, oscuro, creativo y descomunal”. Al igual que
tantos otros cineastas, este singular personaje posee una firma

<« £33 . .
y un “modus operandi” a la hora de crear nuevas historias que
invadiran los teatros de cine; uno de sus mas grandes sellos
es la utilizacién de la técnica del “Stop Motion”, en la que ¢l
mismo disefia y construye las marionetas que se utilizaran en
el set de grabacion.

<« . .

Ver como las marionetas que has creado con tus propias
manos cobran vida y forman una historia auténtica es algo in-
creible y realmente emocionante’, afirma Burton, quién tam-

LEGAJO

bién aclara lo mucho que se requiere para crear una pelicula
como éstas, ‘es importante tener compromiso, ya que es un
trabajo arduo y extenuante, es importante hacerlo con pasion,
asi los espectadores veran la vida que le imprimas a tus perso-
najes” (Rev. Carrusel, N° 1588), dice.

Sin duda, la industria cinematografica es algo que apa-
siona a Burton tanto como a muchos mas, quienes han decidi-
do preservar su esencia original.

“Si el cine consigue que un individuo olvide por dos
segundos que ha aparcado mal el coche, no ha pagado la fac-
tura del gas o ha tenido una discusiéon con su jefe, enton-
ces el Cine ha alcanzado su objetivo” dice Billy Wilder, y no
podria estar mas de acuerdo. El cine es arte y es libertad de
expresion y es importante recordar lo basico, lo original y lo
primordial de él, porque mientras lo hacemos, recordamos
de donde viene, como surgid, y como desde su nacimiento la
vida del hombre cambié para siempre. El buen cine quedara
impregnado en la eternidad mientras haya gente dispuesta
a recordar su razon de ser en nuestra existencia, llevarnos a
mundos con los que alguna vez el hombre ni siquiera llegé a
sofiar.
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;Queé significa
cine de culto?

Abramos nuevamente
la discusion

Por Vicky Valencia Robles
Directora Cine Club U.T.

Revista Cinema Itinerante @m&fl@df

n este articulo y en la revista Candilejas, consideramos
al cine como un arte. Para ser exactos, el cine se conoce
como el séptimo arte, que significa, sin lugar a dudas, el
compendio de seis formas estética-artisticas que vienen desde
los albores de la humanidad, pero que el cine tuvo que esperar
los adelantos cientificos y tecnoldgicos, para poder emerger,
como: los descubrimientos anatémicos, referidos a la persis-
tencia retiniana en el ojo humano; el concurso de la ciencia
desde la quimica y la fisica, la mano portentosa de la imprenta,
el principio de la camara oscura y la observaciéon permanente
de los accidentes, como suele sucederle siempre o casi siem-
pre a los inventores, todos visionarios, como los hermanos
Lumiére, quienes ganaron la carrera simultdnea que estaban
haciendo, Anschiitz, Max Skladanowski y otros en Alemania;
Thomas Alva Edison, Hanibal Goodwin y George Eastman en
E.U., Dickson y Eadweard Muybridge en Inglaterra y Reynaud,
en Francia, inventor de los dibujos animados.

El cine como arte, es subjetivo, como todos los demas.
Como arte, es creativo y como arte, hace a los sentimientos,
hace a la pasion de comprender un lenguaje nuevo, se trata de
mezclar esos sentimientos y esa pasion, con talento, capaci-
dades y condiciones para realizarlo y no sélo para apreciarlo.

La discusion general de qué es arte, tratando de encasi-
llar conductas estéticas en cualesquiera de sus manifestaciones
y en concreto con el cine, es absurda y casi irrespetuosa. sPo-
demos clasificarlo, ordenarlo, hacer listas, cuando todo arte
se percibe desde el corazdén y desde la sabiduria? ;Cuando el
arte es bueno? ;Y cuando, entonces, no es arte? ;Quiénes y
con qué parametros pueden identificar una obra como arte,
sin tener en cuenta el contexto social? ;Quiénes y bajo qué cri-
terios pueden valorar un hecho como artistico? Hay obras de
arte que ya ganaron un puesto en la historia de la humanidad.
El arte trasciende... ;pero durante cuanto tiempo? Solo per-
sisten algunos orientales, algunos griegos, algunos romanos y
muy pocos, de muchos lugares, que no alcanzaremos jamas
a conocer ;Donde esta el arte?; Quién lo hace?;Por qué nos
maravillamos con el teatro N6, cuando no hemos tenido la po-
sibilidad de acercarnos a él (inicamente, a través del cine reco-
nocemos los valores culturales de otras latitudes, costumbres
y maneras de pensar, por su lenguaje especial figurado y en
movimiento)?;Por qué nos hacemos estas preguntas? Porque
establecer “cultos” es bastante dificil, ya que las apreciaciones
pasionales del arte son individuales y hacen a intereses y moti-
vaciones personales segun pardmetros sociopoliticos, épocas,
culturas y costumbres.

La discusion se abre, porque el significado de lo que es
Cine del Culto, que se esta empleando en la actualidad, es muy
ambiguo y ha degenerado, como se percibe, en desconocer el
valor intrinseco de algunas producciones cinematograficas.
Hoy, peliculas de culto significan que no son obras de arte
cinematograficas, que la mayoria son “malas’, simplemente,
porque quienes se agrupan a su alrededor, con fervor, son sec-
tores del “pueblo”. El que adquieran adeptos dentro de grupos,
incluso minoritarios, de una comunidad, en ningin caso les
quita su caracteristica esencial de ser transgresoras, porque ig-
noran la “cultura universal” o “principal’, que es dictada por
conveniencias comerciales del capitalismo, teniendo en cuenta
que el cine nace durante este sistema econdmico social. Igual,
la critica, que se considera “neutral”, puede apreciar o despre-
ciar peliculas que después trascienden y permanecen en el
tiempo. Las peliculas de culto, llevan a considerar el “entusias-

Cine de culto

mo popular” que la obra adquiere por cualquier componente
de la produccién. Todos los temas, incluso el amor, deben ser
controversiales, desde el punto de vista con que se les piense
y se les observe. Pero las obras de arte cinematograficas, cla-
sificadas como de culto, han perdido su valor, debido a los
conceptos equivocos sobre este cine. Podemos sefialar muchos
de los temas, si no todos, de los tratados en estas peliculas,
porque de hecho, ignorar las normas de cultura sobre todo de
comportamiento “moral” y oponerse a cuanta regla establez-
can quienes detectan el poder y dictan las normas de cultura
a su favor, seglin sus intereses econémico-sociales, las hacen
distintas y diferentes, y nunca les podran quitar su posibilidad
de ser obras de arte.

Las peliculas de culto pueden ser: apreciadas o despre-
ciadas por la critica y tener poca audiencia, como “Infier-
n0”(1982); tener mala critica pero gozar de mucha audiencia,
como “Terminator” (1984); la critica puede ser favorable pero
el publico no, como “The Shinning’, sin embargo, este filme
ha ganado audiencia con el tiempo; o cuando se estrenaron
tuvieron poca popularidad, pero se han convertido en verda-
deras peliculas de culto, como “Blade Runner”(1982); o ser un
clasico de culto que se ha mantenido vigente desde su primera
presentacion como objeto de admiraciéon como “Dr. Strange-
love”(1964); o han ofrecido una especial contribucion al desa-
rrollo del cine, como “El cantor de Jazz”(1927); todas las peli-
culas expresionistas o impresionistas alemanas del periodo de
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1919 a 1930, como: “El gabinete del Dr. Caligari’, “Nosferatus”
o “Metropolis”; El Slapstick, al que pertenecen las comedias
fisicas, es decir, violencia para producir humor y aqui hay ver-
daderas peliculas, consideradas de culto como las de Charles
Chaplin o las de Harold Lloyd. Otras que transgreden las nor-
mas sociales y politicas establecidas en alguna época, como los
filmes de Alfred Hitchcock, Sergei Eseinstein y Orson Wells,
demos ejemplo de algunas de ellas: “El acorazado Potemkim”
o “El Ciudadano Kane”.

Se pretende establecer en este articulo el verdadero sig-
nificado del cine de culto, para no confundirlo con las peli-
culas que estdn clasificadas como de CINE B o Z. Tim Bur-
ton, en la actualidad uno de los mejores directores, rinde un
homenaje al realizador Ed Wood, por considerarlo el padre
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de las pelicula de cine B y Z, en los afios cincuenta. Porque
si no hacemos estas diferencias, el concepto de peliculas de
culto, entonces, podemos caer en discriminaciones odiosas.
Tomemos, por ejemplo, el llamado “cine rosa’, con temas que
defienden o recrean las costumbres de una de las comunida-
des mas perseguidas en todos los tiempos, la LGBT. ;Dénde lo
clasificamos? ;Como cine B 0 Z? ;O en qué listado incluimos
a los cineastas que ponen en practica el decalogo del grupo
Dogma 952

Que estas reflexiones contribuyan a que se abra la discu-
sidn, con una invitacion a que se reutilice el significado correc-
to del término cine de culto, devolviéndole su concepto real
creado y usado en 1970, para no dejar por fuera, por error e
ignorancia, extraordinarias obras del arte cinematografico.

R FILM BY DARREN ARONOFSKY

THE WRESTLER

IN THEATERS

La lucha del espiritu

DARREN ARONOFSKY /EsTADOS UNIDOS/2008

Por Andrés M. Murillo R.
Director Cinema Colombo y Revista Kinetoscopio

The Wrestler (2008)

Infinitas son las fuerzas que lo arrastran a uno para ir a cine,
para elegir ver una pelicula. Para este caso fue la convergencia
de tres elementos: interés por la mirada fresca de un director
independiente americano, la resurreccion artistica de un idolo
desaparecido décadas atras y la mas visceral atraccién por una
fémina. Vamos por pasos.

Las Variables

El director Darren Aronofsky desde su primer filme habia de-
mostrado su capacidad de transmitir sensaciones, excesos y
angustias de los personajes. Peliculas muy individuales como
Pi (1998) en la que el blanco y negro se convierte en expre-
sién de una manera poco ortodoxa y la camara se convierte

en el narrado prohibido de la naturalidad llevada a lo bizarro.
Posterior llega una obra (Requiem for a Dream, 2000) que lo
coloca en la corriente de festivales y su nombre se va conso-
lidando. Pasa los siguientes afios produciendo y escribiendo
hasta el 2006, afio en el que lanza The Fountain (2006) tal vez
su pelicula mds bajo perfil a pesar de las estrellas con las cua-
les trabajo. Todo este camino ya habia despertado el interés
por esa capacidad como director de articular los elementos y
favorecer un drama, un tono negruzco y melancélico de las
historias. Habia que ver The Wrestler.

Por otro lado esta pelicula traia como actor principal un
mito, una leyenda del cine que habia muerto para este mundo
del glamour, un nombre que evoca los suefios eréticos de chi-
cas y anhelos masculinos adolescentes de todo lo que se quiere
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ser cuando grande: Mickey Rourke. Un nombre, una pelicula
Wild Orchid (1990): un seductor y excéntrico millonario con
el poder y encanto de conquistar cualquier mujer. Luego la
caotica vida de Rourke lo fue sumiendo en el anonimato, pasé
de ser el galdn promesa de final de milenio a un desconocido.
Tal vez uno de los ultimos titulos para recordar seria Buffalo
66’ (1998). A pesar de seguir activo, era simplemente invisible,
incluso cuando apareci6 en Sin City (2005) bajo un personaje
que lo podia definir muy bien y un maquillaje que escondia los
estragos de lujuria y desproporciones vividas en tantos afios.
Ahora estaba acd personificando al luchador, el atleta en de-
cadencia por su edad y los estragos de los excesos. Qué mejor
combinacién, habia que ver la pelicula.

Finalmente, Marisa Tomei. No hay mucho que decir, una
amplia carrera, apariciones contundentes en diferentes roles y
una hermosa, hermosa mujer. Las divas y mujeres hermosas
siempre han sido la via para enganchar a hombres despreve-
nidos mas alld de la pelicula y si se mezcla con talento, la ex-
periencia es inigualable. Un visceral elemento por el que habia
que ver la pelicula.

La Combinacion

The Wrestler (2008) termind siendo la Cenicienta para el cine
americano de ese afio. Una pelicula sin muchas pretensiones,
bajo presupuesto que fue acaparando la atencién de especta-
dores y criticos hasta llevarla a dos nominaciones de los Oscar.
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Nominaciones y premios de costa a costa, permitieron viven-
ciar uno de los fendmenos que pocas veces se hace tan eviden-
te, pasar de la sombra a la luz, del bajo perfil al estrellato.

La historia de un luchador en la decadencia de su carrera
y cuando los excesos de su vida pasan factura, encuentra en su
soledad un insoportable estado que solo puede llenar con la
aclamacion del publico. No familia, no amor, no amigos. Una
soledad que abruma aunque el espiritu luche.

Ver la transfiguracion de M. Rourke, de ese galan de los
80s a este acuerpado veterano de batallas quizas raye con el
morbo. Pero ver el dolor del personaje, hace volar la imagina-
cién y lleva a la pregunta: ;hasta qué punto no es el dolor del
actor? La autoridad con la que el director nos sumerge al ring
interior entre el antes y el ahora, entre el querer y no poder,
entre la nobleza y la humillacién, entre la gloria y el olvido.
Cuando la decadencia se hace plano.

La sencillez para retratar una historia de vida, la sensi-
bilidad para enmarcar un momento de vida. Una lucha inter-
na tan hermosa y vigorosa que contrasta con la decadencia y
sordidez de una realidad en un deporte relegado por las élites.
Un round tras otro, el personaje nos lleva en su busqueda de
amor, la busqueda de la juventud perdida, la basqueda de la
eternidad en el reconocimiento del aplauso. Una pelicula que
sumerge al espectador en la batalla. Un filme que define a un
director con la solidez para continuar su camino. Una obra que
desnuda la batalla contra los miedos.

WRESTLER

El apocalipsis es ahora: World War Z

MARC FOSTER/EsTADOS UNIDOS/2013

Por Carlos Cazares
Comunicador Social y Periodista de la Universidad del Tolima

omo una advertencia deben tomarse las primeras li-

neas de este texto. De principio a fin este andlisis in-

cluird mordida por mordida la informacion necesaria
para la exaltacién del ultimo film de Marc Forster. Lector, de
antemano le pido disculpas si el texto inmediatamente no aco-
ge su tematica central, por la que usted agradablemente se ha
iniciado en esta lectura, no obstante de igual o mayor impor-
tancia es la explicacion y el trasegar histdrico de lo que tene-
mos ante nosotros, de dénde viene y para donde va.

Los zombies son bestias mitoldgicas, “muertos vivientes”,
quienes en diferentes teogonias y cosmovisiones antepasadas,
se definian como la reproduccion de la eterna avaricia huma-
na, la que acude como resultado de la vanidad, el deseo de po-

der yla egolatria de los individuos, son por asi decirlo, el deseo
carnal del hombre por revelarse a sus dioses. Hablar de esta
bestia en el siglo XXI no es la clara expresiéon de un ancestral
deseo mistico o el resultado de una cofradia divina, simple-
mente llega hasta este papel, por el creciente “boom”™ mediati-
co que se ha propagado alrededor de esta quimera, resultado
indudablemente apotedsico desde las pesquisas filmicas de
George Romero hasta las exuberantes beligerancias de Marc
Forster.

George Romero es el primer personaje que decide uti-
lizar estas fieras canibales en las producciones cinematografi-
cas, otorgandoles facultades perdidas en la historia, las cuales
se convertirian en las infaltables y necesarias caracteristicas
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cuando al hablar de zombies se requiere. Este director, que con
el tiempo se convertiria en idolo, realiza su primer embalse fil-
mogréfico con The nigth of the living dead, (1968) considerada
la primera aventura zombie en la historia del cine, contd con
un bajo presupuesto y actuaciones tortuosas, mereciendo su

calificaciéon como Cine B, pero agraciandose como un fuego
fatuo que perduraria en la memoria de fieles amantes del cine.
Romero embarcado en esta mar de peliculas esculpe todo un
camino y un buen nombre a partir de la temdtica del terror y
el thriller, convirtiendo a sus muertos vivientes en sus prota-
gonistas infaltables, un cine de culto que cadtico por esos afios
crearia una relacion reciproca entre la hilaridad sangrienta de
la violencia desenfrenada y la carcajada macabra de lo absurdo
en la muerte. The nigth of the living dead nos grabaria en la
memoria que el mordisco de un zombie puede convertirnos en
uno, que la brujeria vudu puede traer a los muertos a la vida y
que una mujer y un hombre como protagonistas de estas his-
torias, serian la combinacion por excelencia para la lucha sin
cuartel entre los vivos y los No-Muertos.

La mas reciente batalla zombie, se establece en una vi-
sion apocaliptica del mundo que dirigida por Marc Forster,
nos rememora los mordiscos propagadores de los zombies, la
terrible lucha esta vez contra una causa desconocida y la va-
lentia humana resistente a su destruccion. Encontraremos un
personaje principal: Gerry Lane (Brad Pitt), que como es habi-
tual en la filmografia de Forster, ostenta una personalidad ta-
citurna, con una doble vida, que a partir de esfuerzos varios y
en un arco en el que el personaje trasciende, nace el héroe por
excelencia, capaz de cautivarnos con cada uno de sus atrevi-
mientos fantasticos. Como en Machine Gun Preacher (2011), el
cardcter del personaje principal es decidido con actos morales
de ayuda al préjimo, una ferviente pasiéon por su familia y la
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infaltable Ax47 entre sus manos, como la fiel justiciera en un
mundo abandonado por la mano de Dios.

Los planos vertiginosos y cambios de escena abruptos,
imperan en este filme, que en medio de un banda sonora crea-
da por los gritos, explosiones y desgarradores bullicios de la
carne, hace propicio el ambiente para sentir con cada mordis-
co que el mundo ha llegado a su fin, siendo la principal cau-
sa unos zombies agresivos dispuestos a derrumbar edificios y
destruir murallas. No obstante esta no es otra pelicula tipica de
esta clase, ya que la destruccion de varias ciudades son mostra-
das al espectador, no como en 28 Days later (2002) de Danny
Boyle, que sélo es una ciudad la que sufre el latigo de este in-
fortunio y son pocas las locaciones mostradas, por el contrario
en World War Z, vemos como todo el planeta es asolado y cada
individuo debe sobrevivir como sea. Las caracteristicas funda-
mentales de cada zombie no son dejadas al azar, enfatizando
en la resoluciéon de cualquier cabo suelto. El medio de propa-
gacion, sus puntos débiles y la sed de carne humana son tan
bien explicados, que no hay espacio para no creer en la posi-
bilidad de una pandemia igual. Tales disturbios en una ciudad
son pocas veces tan bien retratados en una pelicula como en
esta, incluso Romero que hiciese Dawn of the Dead (1978) deja
a la vista la erratica usual de lo fantasioso y/o imposible que
es una ataque de esta indole, sin embargo seria este tipo de
peliculas la inspiracion en la que hoy se ven sustentadas estas
nuevas visiones monumentales de los muertos vivientes.

De esta manera, si usted lector, es amante de los
No-Muertos, ha jugado cualquier Survival Horror en consolas
de video juegos y ha disfrutado de disparar en Resident Evil,
le recomiendo cabalmente esta pelicula, llena de suspenso,
sangre, estrategia y un Brad Pitt en el espectacular papel de
un mesias que salvara el mundo al costo de su propio cuerpo.
Forster no deja nada que envidiarle a Romero, el padre de este
tipo de cine, sino que nos regala la innovacién tecnoldgica,
fielmente compilada con la carismatica e infaltable gracia de
un sinfin de zombies muy hambrientos.

La oscuridad en los

parpados con Human
Centipede 2

ToM SIX/REINO UNIDO/2011

Por July Lizeth Bolivar Rodriguez
Estudiante de Comunicacién Social y Periodismo
de la Universidad del Tolima

1 género humano estd unido ineludiblemente. Todos nos

pertenecemos como conciencia. Ademas de la similitud

en la composicién dntica y organica, somos una especie
ligada por universales, por ejemplo, los de la emocién. Llanto,
risa, amor, agresion, renuncia... hacen parte del conglomera-
do de posibilidades variantes por los contextos sociocultura-
les. Encarnamos el eterno retorno, lo formamos antecediendo
o sucediendo a los otros, en una secuencialidad que nos revela
como seres materiales y finitos, vulnerables, siguiendo cons-
tantemente condiciones para vivir, dogmas por obedecer, dado
el orden social en el marco vivencial. Los hechos, las circuns-
tancias, la pregunta por la existencia se repite ciclicamente de
manera circular, tal como la figura de un ciempiés: violento,
animal, que puede despertar todo tipo de emociones.

En Human Centipede 2 (2011), pelicula de horror bri-
tanico-holandesa del cineasta Tom Six, se pone en juego lo
humano y lo animal, como condiciones que no pueden com-
prenderse de manera aislada, sino que forman una misma na-
turaleza intrinseca y proyectiva. Desde la primera secuencia,
hay un planteamiento sugerente en cuanto a una idea voye-
rista. Por un lado a través de Martin (protagonista del film,
interpretado por Laurence Harvey) que hace que el espectador
se sienta aludido y cuestionado en su placer de contemplacion

cinematografica; y por otro, en lo referente a una imagen de la
imagen, esto por medio del acto de ver a través de, asi: Martin,
sentado en su silla ve Human Centipede 1. Martin con lentes.
El espectador ve a Martin mirando la pelicula. Hay un juego
de otredad respecto a la inmersion del espectador en la trama,
y su fundicién con los personajes.

Incluso, dentro de la estructura narrativa misma, se cues-
tiona el cardcter del cine como arte en relacion con la realidad,
al ser fuente y punto de problematizacién en la produccién
cinematografica. El iniciar la pelicula con créditos de la pri-
mera version de Human Centipede 1 y finalizarla igualmente,
arroja una reflexion conceptual sobre la compleja discusion
cine- realidad- verdad.

En la totalidad del film, gravitan metaforas, operando
como estructuradoras de la arquitectura simbdlica a lo largo
de la trama. En primer lugar, Martin como personaje, se fun-
damenta en la tensién como sensacion y efecto, manifiesta por
el lenguaje cinematografico y la accién de la camara. El lamer
constante de sus labios, los primeros planos a sus ojos (siempre
vidriosos como sus lentes), la sudoracién excesiva y las risas
ensimismadas como sello de su maldad, hacen del personaje el
arquetipo del denominado monstruo moderno. Me detendré
un momento aqui.

Martin, un monstruo moderno
De acuerdo a Margarita Cuéllar Barona, en su texto La Figura
del Monstruo en el Cine de Horror, la figuracién del monstruo ha
pasado por una transicion: a principios del siglo xx, este era pre-
sentado como corporalmente no humano, con poderes sobre-
naturales, localizado en zonas alejadas de los sectores urbanos y
revestido por el discurso colonial del salvajismo y lo no-blanco,
por lo que era temible, representaba una amenaza y debia ser
eliminado. Lo anterior en contextos predominantemente nor-
teamericanos y europeos. Por su parte, el monstruo moderno se
presenta humanamente mas cercano, no solo por ser antropo-
morfo sino al adoptar un rol socialmente comun (en este caso,
el del vigilante), cuya caracterizacion estd en consonancia con lo
considerado feo, lo cual resulta necesario dada su condiciéon de
monstruo, y a la vez, consecuente con su entramado psicoldgico.
Martin, es un hombre gordo, bajo, calvo que no musita palabra.
En segundo lugar, Martin es la fotografia de la conducta
propia de un bebé. Sus intensas reacciones en situaciones de
tension, como las de su madre (negacién entera del amparo y
el seno materno), se resumen en quejas, gestos, gemidos, llan-
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to, que en el espectador pueden resultar molestas, pero tam-
bién, detonantes del miedo.

Martin, al dormir, se ve invadido por regresiones y trau-
mas del pasado. Aqui sucede una relacion estrecha entre Psi-
coanilisis y cine. El espectaculo cinematografico de horror
moderno es una forma de sublimacion para las pulsiones de
la mente, dice Luis Eduardo Ledn en su texto Cine de Horror y
Psicoandlisis, que apunta a la similitud fisioldgica y conceptual
entre el acto del suefo y ver cine. En los suefios de Martin,
resurgen los abusos sexuales de su padre alojados en el incons-
ciente, lo que le ha generado actitud reprimidas y de negacion
a la sociabilidad. El suefio y el cine, constituyen una oportuni-
dad de trasgresion permitida, una realizaciéon simbdlica de lo
reprimido, una via para la catarsis y la terapia social.

Martin, exterioriza sus mas profundos asedios del alma,
a través de su culto a Human Centipede 1, visto en la crianza
de un ciempiés como animal de cuido, y en el dlbum en que ha
diagramado los pasos para lograr hacer un ciempiés humano,
animado por fotografias del film. Esto, también puede ser un
cuestionamiento que Human Centipede 2 hace a la condicién
del fan, dentro de los patrones mercadotécnicos de la industria
cinematografica, pues su aficion puede llegar a niveles paroxistas
tan elevados tales que el fan puede caer en confundir la realidad
del cine con su realidad inmediata, y por ende, querer imitar el
objeto de su contemplacion, que se transforma de deseo.

El espectador en la sala: la oscuridad de sus
parpados’

La primera vez que vi la pelicula Human Centipode 2 fue en

1 Alusidn ala expresion de Jacques- Bernard Brunius, respecto a la analo-
gia de la oscuridad de la sala de cine como similar a cerrar los ojos. En
Leon, Cine de Horror y Psicoandlisis.
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el salon de clases en la universidad, en compaiiia de un grupo
de companeros. Hubo una advertencia inicial del docente en
cuando al género de la pelicula, que despierta un imaginario
conforme al miedo. Las constantes en la reacciéon de mis com-
paneros oscilan entre las expresiones de asco, el apartamiento
de la vista e incluso, el retiro de salon.

Dada la teoria abordada, la condicion del espectador en
este tipo de films se conceptiia como ambigua y alterada por el
cuestionamiento de sus convicciones. El estado de indefension
al no poder modificar la realidad planteada por la pelicula, la
molestia por lo grotesco de algunas escenas (a pesar de rodar en
blanco y negro), el juego con la sangre, al secuestrar a las victi-
mas, y el excremento, al unirlos en una posicion cuadripeda a
modo de ciempiés (conectados por la boca y el ano), son iméage-
nes que violentan la signatura de limpieza de otro tipo de films.

Quiza para unos fue una pesadilla consciente, para otros
un requisito de clase. La pelicula a modo personal me agrada,
por su concepto subyacente referente a la exteriorizacion de
las pulsiones reprimidas, y a la, por un lado, recreacion de la
naturaleza organica del cuerpo humano con sus secreciones
(constantemente negado), y por el otro, una revelacion de la
animalidad inherente a la especie.

La idea de hasta qué punto nos habita Martin, no tanto
en sus acciones grotescas o desenfrenadas, sino en el caracter
exteriorizador de sus pulsiones, resulta desafiante al especta-
dor. La asignacion de valores de emotividad sucede por el cho-
que con su sensibilidad visual.

Human Centipode 2 manifiesta el caracter universal de
lo que el ser humano puede llegar a hacer, dejandose llevar por
sus pulsiones o reprimiéndolas. Esta identificacion aterroriza
a algunos queriendo despertar de lo que el cine les presenta, a
veces como verdugo de su estabilidad. Al final, queda el sabor
del suefio, que quiza Martin también ha vivido.

The Bang Bang c lub

STEVEN SILVER/CANADA/2010

Por Jeisson Fabian Trujillo Villermo
Estudiante de Licenciatura en Lengua Castellana de la Universidad del Tolima

a fotografia es una forma de preservar el presente y evo-

car el pasado, los fotdgrafos encargados de congelar el

tiempo han logrado captar lo hermoso y espantoso del
mundo. El fotoperiodismo es una de las formas de conocer el
actuar humano, en algunas ocasiones hostil, por lo que resulta
una tarea bastante dificil, mas aun cuando se lleva algo tan po-
deroso como una cdmara.

El filme The bang bang club, es una historia basada en
hechos reales que cuenta sobre cuatro legendarios fotdgrafos
de guerra, bautizados homénimamente con el nombre de la
pelicula; los cuatro fotégrafos Ken Oosterbroek, Kevin Carter,
Greg Marinovich y Jodo Silva, no son sélo amigos que compar-
ten el amor por la fotografia, son foto reporteros insertos en el
conflicto del Apharteid, conflicto que inmortalizé al nobel de
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paz Nelson Mandela por su lucha para consagrar los derechos
de un sector de la poblacién sudafricana.

El bang bang club famoso por sus fotografias que mos-
traban al mundo la cara oculta del conflicto, se internacionali-
z6 cuando dos de sus miembros ganaron un premio Pulitzer:
Greg Marinovich en 1991, por captar la incineracién y poste-
rior asesinato de Lindsaye Tshabalala y Kevin Carter en 1994,
por su fotografia de un buitre, que parece asechar a una nifia
que sufre la inclemencias de la desnutricién y el hambre; esta
fotografia le acarrearia muchas criticas dudando de su integri-
dad moral, Carter dice de su trabajo “Es la foto mds importante
de mi carrera, pero no estoy orgulloso de ella, no quiero ni ver-
la, la odio. Todavia estoy arrepentido de no haber ayudado a la
nifia”, dos meses mas tarde se suicida frente al rio en el que
jugaba cuando era nifo.

Los enfoques que maneja la pelicula los usa el director
como artificio para darnos la sensacion de que nosotros somos
las cdmaras de los fotdgrafos, si bien es cierto la direcciéon de
arte de la pelicula no tuvo que esforzarse mucho mas que en
recrear las composiciones que ya habian ideado los fotografos
al realizar sus tomas, lo que hace de la cinta una suerte de caja
china. Fueron muy minuciosos al recrear cada detalle de las
tomas originales, los elementos insertos en cada encuadre, las
gesticulaciones, las personas, todo estd acomodado de tal for-
ma que hacen pensar que las fotografias han adquirido vida.

Los primeros y primerisimos planos muy usados en peli-
culas de conflictos no son abandonados por el director Steven
Silver, pues es la forma de captar el sufrimiento del conflicto
que se materializa en los rostros humanos, en sus lagrimas y
el dolor que se hace transmisible a través de la mirada. Silver,
con una larga carrera enfocada en hacer documentales, logra a
través de sus tomas, no s6lo contar la historia de unos fotogra-
fos, hace palpable la crudeza de un conflicto y la magnitud del
dolor que este puede generar.

Esta es una pelicula que puede atrapar a muchos, con-
cretamente a los que gustan de sucesos reales: la guerra, el
amor. Esta se puede acomodar a diferentes gustos, en algunos
momentos se puede tornar algo mondtona, pero seguramente
para los amantes de la fotografia es mas que una historia, es
la forma de reflejar la complejidad de sostener una cdmara y
enfrentarla al mundo, especialmente cuando lo que se quiere
retratar es un ser tan mutable e impredecible como el ser hu-
mano.

La condicion del artista en Lillusionniste

SyrvaiN CHOMET/FRANCIA/2010

Por July Lizeth Bolivar Rodriguez
Estudiante de Comunicacion Social y Periodismo de la Universidad del Tolima

oda idea tiene un lugar, un significado y un tiempo. La

condicién humana en su complejidad es de naturale-

za cambiante e incluso caprichosa, por lo que siempre
se esta en busqueda de algo mejor, marchando hacia adelante,
dado el progreso técnico que embiste como un tren en nues-
tros dias. La sensibilidad es el olvido recurrente en la contem-
poraneidad. El asombro ante el mundo y la creacién es quiza
una facultad en crisis. ;Para qué detenerse en la contemplacion
si no es lucrativa? se dicen algunos, por ejemplo.

No puedo evitar la nostalgia que despierta Tatische-
ff cuando su publico deja de creer en sus manos. Este, en su
condicién de artista, encarna un tiempo que parece caducar
en mitad del siglo xx, y es en Lillusionniste (2010), pelicula
animada dirigida por el francés Sylvain Chomet, que Tatischeff
representa la posibilidad de resistir con la ilusién de su arte ala
ilusién de una realidad modernizada.

Basada en un guién no publicado del actor y director Ja-
cques Tati en 1956, en Lillusionniste la figura de Tastischeef
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(apellido real de Jacques) es una alegoria a Monsieur Hulot,
personaje creado e interpretado por Tati para una serie de pe-
liculas de entre los afios 50’ y 60” del S. xx: Les vacances de
Monsieur Hulot (1953), Mon Oncle (1959), Play Time (1967)
y Trafic (1971). Incluso estos dos personajes estan en frente
uno del otro, cuando en una escena del film Tatischeff ingresa
a un teatro que ya goza de la tecnologia del proyector, y justo
en la pelicula que se rueda aparece Monsieur Hulot que parece
mirar a Tatischeff. Un encuentro de abrigo, pipa y sombrero
los llevan a fundirse en un bello homenaje a la obra de Tati.
Por otro lado, dicho auge del cine es uno de los factores
que hacen que Tatischeff sélo tenga sillas vacias durante sus
actos, por lo que decide viajar con constancia dada su necesi-
dad de asombrar a otros publicos. Paris, Londres y Escocia son
sus paisajes de visita para probar suerte. Es en este ultimo en
donde Alice, una jovencita que trabaja en un bar, encantada
con la magia de Tastischeff lo sigue luego a Edimburgo. Una
sutil relacién de padre e hija se alcanza a vislumbrar cuando
el ilusionista quiere complacer en su sed de consumo a la chi-
ca, regalandole un abrigo, zapatos y vestido. Esta relacién es
también un guifo a la inspiracion de Tati en su guién: su hija.
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El proposito de Tastischeff lo lleva a buscar otros em-
pleos, como en un taller de mecanica y en promocion de pro-
ductos femeninos en una tienda de ropa. Aqui, hay una alu-
sion a la comercializacion del arte para insertarse como moda
por motivos de adaptabilidad a la modernidad, haciendo que
la condicién del artista decaiga progresivamente. Lo anterior,
también referente a una vision de la ciudad como una voragine
(similar a la mirada de Tati) que engulle a los que no se enca-
minan en la ruta del consumo exacerbado.

En Lillusionniste, hay una predominancia de planos ge-
nerales, de los silencios como propuesta narrativa al revestir
una intencionalidad y de la musica como lenguaje que trans-
mite un sentido especifico por escena. Vale decir que Chomet
es quien la musicaliza a través de 17 piezas armonicas. Las ani-
maciones y su caracter organico, por su parte, se destacan por
la exageracion del volumen. Cada rasgo corporal representa
la personalidad de los personajes, lo que configura un estilo
de Chomet desde su temprano mediometraje La Vieille Dame
Et Les Pigeons (1997), dada la asimetria de ojos, contextura y
tamano.

Conceptualmente, Chomet guarda una relacién estrecha

con el surrealismo. En su pieza de 1997, el protagonista tiene
un sueio en el que las palomas son antropomorfizadas. Luego,
este decide ser un palomo, aprendiendo la naturaleza del ave
en sus movimientos y apariencia. Situaciones como la perse-
cucion de la anciana al hombre-palomo para alimentar a un
gato obeso, dan lugar a un planteamiento narrativo sobre lo no
convencional. Incluso, la historia misma no lo es.

Igual sucede en Les Triplettes de Belleville (2003), pe-
licula de animacién escrita y dirigida por Chomet, en la que
una anciana (Madame Souza), acompanada de su perro Bru-
no, busca a su hijo Champion, ciclista secuestrado por la mafia
francesa. Los suenios de Bruno en blanco y negro, por ejemplo,
son una tonalidad que rompe con el color del resto del film.
En cuanto a su contenido, la arremetida de los trenes a los que
ladra es su constante. Son tres suefios en los cuales Bruno pasa
de ladrar a estar sobre el tren, y en el ultimo, ve a Champion
tirando del mismo, lo que puede jugar como una premonicién
del hallazgo de su amo y su estado de explotacion. Y en cuanto
al ladrido ;quién no le ladraria a un tren que no se detiene?

Volviendo a Lillusionniste, la condicion del artista en la
sombra se presenta con una generalidad de afectacion multi-
ple, pues un payaso y un ventrilocuo que viven en el mismo
hotel en que Tatischeff se aloja con Alice, también padecen la
desestimacion de su arte en Edimburgo. El intento de suicidio
y el alcohol conviven con el padecimiento de los artistas en
dicho hotel, cuya luz titila en las afueras como el ritmo agéni-

co del encanto. Los espectdculos juveniles de la revolucion del
Rock, por ejemplo, dan cuenta de la fragilidad de las ideas del
arte clasico y su edad.

Por otra parte, Chomet hace gala de una apuesta simbg-
lica en sus films. En Lillusionniste, la liberacién del conejo en
una colina de Edimburgo representa la renuncia a su arte por
el abrumo de los tiempos modernos. Técnicamente también
lo hace en Les Triplettes de Belleville con las transiciones sim-
bdlicas, por ejemplo, la de una cubeta de renacuajos que las
trillizas cocinan y que luego, en su redondez, da paso a la luna
y ala vista de la ciudad anochecida.

Y no puedo dejar de mencionar la pregunta sobre los ob-
jetos y su uso como nocion conceptual en este film de Chomet.
Madame Souza con el tintineo de sus pendientes y el acomodo
de sus anteojos es una imagen entrafable, quien se vale de ob-
jetos de cocina para disponer un kit de masaje para Champion
tras su entrenamiento. Las trillizas también redefinen objetos
como una aspiradora, un refrigerador y un periddico para hacer
musica. En definitiva, para Chomet el impacto de la moderni-
dad es una matriz transversal en las tres peliculas mencionadas.

Antes de cerrar, en la propuesta de Chomet puedo leer
un papel activo de la mujer como eje de las historias e invento-
ras de nuevas formas de hacer y decir. Madame Souza con su
perseverancia, las trillizas con el don de crear musica, la an-
ciana iddlatra de las palomas y sus delicias culinarias, la joven
Alice en Edimburgo buscandose-r, gracias a los otros.

Lillusionniste es una pelicula que me conmocioné por
la cambiante condicion del artista con la entrada de la mo-
dernidad en el siglo xx, y por el uso inteligente del silencio
para caracterizar personajes, situaciones y conceptos. Chomet
y su estilo narrativo hace del Lillusionniste una invitacion al
encanto de lo sensible.
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La fe, la familia, la
rectitud moral: Ordet

(1955) de Carl Theodor
Dreyer

CARL THEODOR DREYER/DINAMARCA/1955

Por Leonardo Mora
Escritor y productor

a vida de los Borgen, una singular familia de granjeros
acomodados y de fuertes creencias cristianas, a princi-
pios de siglo xx en los verdes campos cerca a las costas
danesas; de costumbres austeras, tradicionalistas, con peque-
nas batallas, secretos, demonios y breves alegrias, transcurre
suave y lentamente - de la mano casi exclusivamente de suaves
y reveladores travellings de precision mds que estudiada, tan-
to en exteriores como en interiores — en el bello y lirico filme
de 1955 titulado Ordet (La palabra), del director danés Carl
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Theodor Dreyer, basada en la obra de teatro homoénima de Kaj
Munk, el cual constituye un clasico de suprema importancia
para la historia de la cinematografia.

El abuelo Morten, parco, grave, conservador aunque
bondadoso, lleva las riendas de una amplia casa en la que vi-
ven Mikkel, el hijo mayor, trabajador y amable, con su esposa
Inger, quien es el personaje femenino mas clave de la historia,
de personalidad benigna y firme, sobre el cual gravitan pode-
rosamente todos los demas, como a una torre a la que todos
se aferran para buscar proteccion, y ambos tienen dos peque-
fias hijas. También encontramos a Anders, el hijo menor —su
mas importante movil en la pelicula es el hecho de desear con-
traer matrimonio con la hija del sastre, a pesar de la oposicién
de los padres de ambas partes, dado que los jovenes novios
pertenecen cada cual a un credo especifico-, y al muy espe-
cial Johannes, quien estudiaba teologia en su juventud, pero al
que exhaustivos ejercicios de lectura, especialmente del gran
pensador danés de hondas creencias Soren Kierkegaard, junto
a un espiritu lleno de dudas e inquietudes —argumento suge-
rido por varios didlogos en el filme- han trastocado su perso-
nalidad, y su percepcion de las cosas hasta el punto critico de
creerse el Redentor, el mismisimo hijo de Dios. A este perso-
naje se le puede ver constantemente hacer sermones acerca de
los preceptos que “establecié” cuando vino por primera vez a la
tierra, y reflexionar acerca de lo que sucede en esta nueva veni-
da, cuando la fe de las personas ya no es la misma de antano —
su mismo hermano Mikkel se ve presa de dudas acerca de sus
creencias a pesar de su correcta moral-y los milagros ya no son
el pan de cada dia. Pero, nadie en realidad hace mucho caso a
lo que creen que son simples desvarios del pobre Johannes,
porque lo piensan loco. La ambigiiedad de este personaje es
un elemento fuerte, porque muchas de sus actitudes y palabras
hacen pensar en que podria estar espiritualmente por encima
de los demas, y que aceptar su aparente insania como un hecho
indudable no permite ver a un individuo licido que ve mas
alla de las evidencias y que trata de que los otros acepten final-
mente seguir la palabra de Dios consignada en la Biblia. Si se
mira bien, esto es bastante similar al caso del verdadero Jesus,
quien, como se sabe, en la antigiiedad fue tildado de mentiro-
so, embustero, extravagante y loco, y al final fue cruelmente
sacrificado.

Aquellos travellings que mencionabamos y que son la
expresion visual implementada por el director para narrar su
sutil filme, dinamizan el hilo narrativo sin cortar el plano -lo

cual impide obstruir la fluidez del tiempo para asemejarlo al
que transcurre en la realidad- y ademads estdn emparentados
con la preferencia de Dreyer por encuadrar las circunstancias
generales de la historia, de modo similar a la dramaturgia: en
planos esencialmente generales o medios, no editados, de se-
cuencias largas, se ven aparecer dos, tres, cuatro o mds per-
sonajes dialogando -valga mencionar de paso que rara vez
los personajes se miran a los ojos aunque su lazo afectivo sea
intimo, siempre hablan un poco al vacio aunque estén con-
versando con alguien mas- en contraposicion a los primeros
planos, los cuales son muy esporadicos. Estos recursos teatra-
les brindan al espectador el perfil de cada personaje siempre
en sus relaciones, en su influencia sobre los otros, y hace no-
tar directamente las acciones y las reacciones, porque sélo asi
puede valorarse el verdadero temperamento de los individuos;
esto es, cuando estan interactuando y se ejercen sus fuerzas de
poder personales. Con respecto al estilo de filmacién, Enrique
Castafios Alés sefiala:

La camara se desplaza en funcién del punto de vista del alma
del espectador, a cuyo interior Unicamente se dirige el autor,
es decir, como si la cdmara fuese nuestra propia mirada, pero
la que Dreyer desea y nos obliga que adoptemos. Hay veces en
que el espectador parece anticiparse a los movimientos de los
personajes, cual si estuviese en el escenario con ellos.'

De otro lado, toda la pelicula esta claramente impregna-
da de un fuerte sentido de lo religioso; el recogimiento deter-
mina todas las actitudes de los personajes, sus concepciones de
la vida y el mundo, y su forma de entablar relaciones con los
demads. Hasta la misma fotografia del filme, de factura claros-
cura, es decir de iluminacién restringida y muy puntual —los

1  Lenguaje, significado y heterodoxia. Consideraciones sobre Ordet (La
palabra), de Carl Theodor Dreyer. Enrique Castafios Alés. Ensayo digital
en linea

rostros especialmente aparecen casi que aureolados- a la par
con sombras y elementos de menos relevancia —como el mo-
biliario del hogar- crea una extrana atmosfera de intimidad y
silencio, como en una iglesia, a la que el espectador debe in-
gresar lenta y solemnemente, sin afan, como para no vulnerar
los espacios. Figuras secundarias pero importantes como el
parroco, el sastre y el doctor reafirman explicitamente las ideas
y las discusiones acerca de la fe y la creencia en la palabra que
abundan en los encuentros entre los personajes.

Ordet, una obra maestra del arte filmico, de la cual afir-
ma Castanos Alés que representa “una de las mas altas cimas
de la espiritualidad contemporanea y, casi con toda seguridad,
la pelicula mas profundamente religiosa de la historia del cine’,
pone sobre la mesa la importancia que posee la fe como com-
ponente esencial de aquellos seres humanos que rigen su vida
terrenal, temporal y repleta de dolor, por el misterio de la divi-
nidad, esa que promete desde el cielo vida eterna, paz y la mas
grande bienaventuranza para aquel que crea en Dios con toda
la sinceridad de su corazén. No importa si se es creyente o no;
es mucho mas importante recalcar el hecho innegable de la
piedra angular que representa la doctrina cristiana para la his-
toria de la humanidad; y cuando tal razonamiento se efectua a
través de un ejercicio estético tan logrado como el de Dreyer,
no hay excusa para dejar de asombrarse ante la titanica calidad

de este filme.
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La picaresca en el cine
del oeste

GEORGE Roy HiLr/EsTaAD0OS UNIDOS/1969

Por Andrés Ricardo Duque Rincén
Licenciado en Lengua Castellana de la Universidad del Tolima

unque es cierto que el cine denominado del oeste tuvo

su origen en los Estados Unidos, no hay que olvidar la

renovacion que al mismo le proporciond la industria
cinematografica europea y en especial los western del direc-
tor italiano Sergio Leone. Desde ese insipiente primer western
titulado Cripple creek bar room (1898), han pasado innumera-
bles propuestas que han manejado una vision similar y donde
el personaje principal es aquel vaquero adusto y representante
de los valores de moral, justicia, y coraje. De ahi que fueron es-
casas aquellas propuestas cinematograficas en el cine del oeste,
que mostraron algo distinto a lo ya estipulado en este género
y se hace interesante reconocer filmes como el de Bush Cas-
sidy and Sundance Kid, donde se exploré un aspecto diferente
en los western. Dicho filme propuso una mirada picaresca de
aquella épocay coloco en primer plano a unos salteadores. Di-
chos bandidos hicieron alarde de los mas ingeniosos trucos en
pos de alcanzar la mayor cantidad de dinero y de esta manera
se convirtieron en una epidemia para las autoridades, quienes
trataron de impedir infructuosamente que siguieran asaltando
los bancos y trenes.

Sibien la pelicula Bush Cassidy and Sundance Kid se baso
en hechos reales, la historia acerca de bandoleros del salvaje
oeste se encontrd enmarcada en un halo de misterio y dio para
muchas especulaciones. La historia oficial planteé que Butch
viajo a la Argentina, junto con su novia Etta y Sundance. Los
bandoleros realizaron este viaje como una manera de huir de
la agencia Pinkerton, la cual habia sido contratada por ban-
queros y hacendados norteamericanos para atraparlos. Per-
manecieron alli hasta que se enteraron de que estaban siendo
buscados y cruzaron la frontera hacia chile y de alli a Bolivia.
Cuentan algunos que en el pueblo de San Vicente, fueron acri-
billados a balazos ante la resistencia que pusieron, pero otros
indicaron que prefirieron causarse la muerte y Butch maté a
Cassidy para luego suicidarse.

En fin, de todas formas dicho hecho histdrico dio la po-
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sibilidad para que se construyera una historia que desplegd un
encantador ambiente de divertimento en la gran pantalla, una
pelicula donde se amalgamé magistralmente, el humor, la ac-
cioén y el romance. Pero sin lugar a dudas lo que mas cautivo
al espectador fue la perfecta combinacién de dos seres que se
complementaron a la perfeccion, como lo fueron el gracioso,
locuaz y astuto de Butch y el sensato, introvertido y observa-
dor de Sundance. Es asi como dicho filme se encontré plagado
de escenas memorables, como cuando en plena persecucion
Cassidy se neg6 saltar a un rio, porque no sabia nadar o cuan-
do se hallaron en peligro de ser baleados y Butch reconocié
que nunca habia matado a nadie.

A lo largo de la pelicula se pudo evidenciar que el mo-
tivo esencial de la misma, es el de plasmar en la gran pantalla
un cumplido a la verdadera amistad y como ésta, resiste las
mas adversas circunstancias. De este modo un hecho inusual,
el evidente interés de Butch por la mujer de Cassidy, no alter6
en nada la amistad entre los dos y por el contrario se erigio
una amena familiaridad entre los tres. En dicho filme se reflejo
una camaraderia que surgié de los aspectos que se compar-

ten en comun, ya que son seres que decidieron vivir juntos las
amarguras, los placeres y el riesgo de la vida misma. De ahi
que entre estos dos personajes, se encontro ese toque especial
que hace que la relacion que han edificado, se diferencie de las
innumerables relaciones que se establecen con los otros y que
permite que se convierta alguien en un verdadero amigo.

Por otra parte, la pelicula Bush Cassidy and Sundance
Kid manejo otro aspecto y es el de la muerte. Si bien es cierto,
ambos bandoleros pensaron en un momento hacer una vida
fuera de la ilegalidad, rapidamente se convencieron de que no
podrian y entendieron que tarde que temprano ese estilo de
vida los llevaria a la muerte. Quizas sigan los lineamientos que
al respecto sefial¢ el pensador romano Séneca (SENECA, 2008)
al considerar que lo mejor no es vivir mucho, sino vivir bien
y los bandoleros aceptaron que esa vida llena de emociones
y excesos, es la que disfrutan. Reconociendo que terminaran
muertos, deciden escoger su forma de morir y no esperan aca-
bar colgados de una soga, ya lo planteé Séneca al decir que “a
la muerte no debemos cuenta mas que a nosotros mismos: por
eso es mejor la que nos agrade mas” (Seneca, 2009). Desvir-

tuada de esta manera la teoria acerca de la finitud de la
amistad, segiin Blanchot esta se esfuma con la muerte
y “representa en su ocurrencia el final necesario de la
amistad” (CEPEDA, M & ARANGO R. 2009). Entonces el
filme plantea un final donde ante la cercania de la muer-
te, los asaltantes deciden hacerle frente con las pistolas
en las manos, donde maravillosamente se congela la ul-
tima escena, dejando todo el peso emotivo a la descarga
de fusiles que invade la pantalla.

Pero, ;cudl serd la razén para que las historias de
seres que estan en la orilla opuesta de la ley sean bien
vistos a los ojos de espectador?, sin lugar a dudas, la
manera fascinante como fueron creados y su acertada
interpretacion por parte de Newman y Redford. Segun
consideraciones de Paolo D ‘agostini (DAGOSTINI, P,
2009) el filme expuso un tipo de humor desencantado
y el cardcter picaro e irresponsable de unos personajes
que se desenvolvieron perfectamente en el entorno de
los maleantes. De esta manera el publico aprueba a es-
tos dos personajes, que aunque representaron roles de
seres inmersos en el mundo del hampa, se hallaron re-
vestidos de tal atractivo que el espectador sélo atiné a
estar de su lado.
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Agarrando pueblo
(Again pornomiserables)

CARLOS MAyoLo, Lutis OsPINA/COLOMBIA/1977

Por Jonathan Castro
Estudiante de Comunicacién Social y Periodismo
de la Universidad del Tolima

oda una serie de movimientos cinematograficos entran

en auge y decadencia en la década de los 70s, Europa

ya ha dejado de encantarse con la novel vague, el nuevo
cine alemdn entra en escena, sin embargo, el viejo continen-
te desea emociones mas fuertes, ni el movimiento punk lon-
dinense ni su estética chatarra intercambiable en el mercado
logran satisfacer el espiritu canibal que yace avido de més hu-
manos representado en la pantalla.

Mientras tanto en Colombia, el pais sigue su lento pero
inusitado crecimiento, los centros urbanos siguen su expan-
sién, los consumos mediaticos vienen en aumento permitidos
por la revolucién tecnoldgica, siendo la radio y la tv la més
sintonizadas, el pais realiza los juegos panamericanos en Cali,
escenario utilizado como telén de fondo para realizar Agarran-
do Pueblo, un contestatario documental que por su estilo y su
tratamiento significo casi un manifiesto en contra de la porno
miseria, estilo que se desarrollé con caracteristicas propias y
al cual los directores Carlos Mayolo y Luis Ospina dos per-
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sonalidades de renombre en la cinematografia colombiana se
refieren a de la siguiente manera:

“Este afan de lucro no permitia un método que descu-
briera nuevas premisas para el andlisis de la pobreza sino que,
al contrario creo esquemas demagdgicos, hasta convertirse en
un género que podriamos llamar como miserabilista o porno-
miseria”

Ospina y Mayolo se refieren a la proliferacion del cine de
tipo “social” que hacia una mirada ligera a los fenémenos de
la miseria en Colombia, este tipo de documental por encargo
se vio beneficiado por la ley del sobreprecio de la década del
setenta, que auspiciaba la realizacion de este tipo de documen-
tos y premiaba con creces estas puestas en escena, un cine que
echaba mano de férmulas tan repetitivas como poco creativas,
y que se vendia muy bien en las estanterias de Europa

En Agarrando Pueblo, se pueden observar los distintos
momentos en que se quiere develar este tipo de cine formu-
la, uno de ellos sucede, cuando el director interpretado por
Mayolo se acerca de manera inminente al indigente y solicita
mover el tarro de las monedas, con esta accion se estd hiper-
bolizando el papel de los realizadores pornomiserables, que sin
mediar llegan a una proximidad invasora, la pelicula nos hara
doblemente participes de esa constelacion ficticia y superflua
en que los directores gozan, en el que se vislumbra el voyeris-
mo de espectadores que los de Cali intencionalmente asumen
y critican

De igual manera, se supone que el trabajo que se encuen-
tran realizando es un encargo de la television alemana, con lo
cual intentan satirizar y emplazar a los pornomiserables, de
esta manera, queda en evidencia el caracter tipo exportacion y
la exoticidad en el tratamiento que ofrecen estas peliculas, no
obstante como si se tratara del voyerismo mas extremo se al-
canza un maximo cuando se registra el recorrido en taxi por la
calle de las prostitutas, construyendo una metafora sobre este
tipo particular de espectador que tan solo se asoma a la vitri-
na -mundo y demanda mas imdgenes con este patrén. Surge
entonces una ambivalencia, la de la doble mirada que logra
tension entre el discurso y el papel del realizador justamente
interpelado por la pelicula.

La Cali de los 70s es una en los medios, que la exaltan por
los juegos panamericanos, la ciudad se trasviste para recibir
las delegaciones internacionales, otra, es la Cali de Agarrando
Pueblo, en la que el escenario es sérdido, donde sobrevive el
lumpemproletariado, el indigente, la anciana, la jonkie,el fa-
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quir callejero que entretiene a un desprevenido publico, que
visto desde el lugar del realizador de pornomiseria resultan
siendo formulas perfectas que aseguraran el éxito de la peli-
cula en Europa.

Mayolo y Ospina ajustan cuentas con esta factura de
cine mas interesado en la mercantilizaciéon de un relato que
en la construccién y aporte al lenguaje cinematografico. No
obstante, ambos reconocen que en los sesentas el documental
colombiano de la mano de Martha Rodriguez y Jorge Silva, al
igual que Gabriela Samper, tienen otras connotaciones y pre-
ocupaciones, ademas de un rigor académico sin precedentes
en la realizacion documental de Colombia, con metodologias
de andlisis de las ciencias sociales en particular de la antropo-
logia.

Los 70s por el contrario representan un declive para es-
tos dos cineastas en este proceso de construccion de la cine-
matografia colombiana. Y nos es que los calefios no hayan sido

rigurosos en su década, por el contrario la pasion y el entu-
siasmo se mantenia férreamente sobre el cine, asi lo denotaba
la permanente publicacién en revistas especializadas como ojo
al cine la escritura de guiones, la realizacion y la exhibicion
con la que se evidencia el trabajo y continuidad de estos dos
directores.

Agarrando pueblo alterna realidades en dos colores, la
pelicula por encargo y la pelicula que vemos, del blanco y ne-
gro de 35 milimetros se salta al color de los 16 mm para “di-
ferenciar” cudl es la pelicula por encargo y la que ellos (los de
Cali) realizan, aspectos del montaje que sobresalen y que ha-
cen de este documento una pieza que abre mas preguntas con
cierta tendencia a la posibilidad inacabada de construccion de
respuestas, de esta manera invita a cuestionarnos sobre ;qué
es lo real en el cine, cual ésa la realidad y como se construyen
realidades a través de este lenguaje con convenciones propias?
Estas y otras .podrian ser rutas a explorar en la obra de estos
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dos cineastas, sin embargo serd Ospina mds recurrente en este
tema que utilizara como Lev motive en toda su carrera’

Agarrando pueblo cobra vigencia por ser una critica a las
miradas tangenciales de ciertos fenémenos sociales con una
fuerte referencia al tratamiento noticiosos del mismo, los di-
rectores utilizan como recurso critico el personaje reportero
cuya disposicién a entrevistar una familia contratada y paga
previamente para hacerse pasar por una familia pobre ,pone
en entredicho la veracidad auratica que rodea a la television y a
los géneros periodisticos, satiriza y cuestiona el papel del oficio
periodistico, con este tipo de sétiras se erigid la propuesta de
Agarrando Pueblo para la muestra véase la tltima secuencia en
la que el indigente pregunta después de su acalorada interven-
ci6én 3Como lo hice? En alusion al cine por encargo, con lo que
asistimos a la inmolacién de la obra a través de toda su puesta
en escena.

En agarrando pueblo la formula se replica, el stock de
imagenes lo componen indigentes, gamines y demds parias del
sistema, existe una secuencia que alude de manera directa a la
pelicula Gamin de Ciro Duran y ocurre precisamente cuando
el director representado por Mayolo arroja unas monedas a
la pileta para que unos gamines las recojan nadando, en ese
instante se acerca un transetnte que reprueba la actitud de
los realizadores y se crea una polémica. ;Porque siempre es lo
mismo? Pregunta el ciudadano. Y prosigue. “esos es una cosa
que todo el mundo se viene a enriquecer aqui en nuestro pas.
Aqui vienen los gringos y es a ganar de ellos (los gamines) a
vivir de ellos. Esta extraccion de riqueza iconografica y léxi-
ca constituye un saqueo cultural, una suerte de vampirismo
social. no en vano, la propuesta estética de este grupo de di-
rectores abogo por el gético tropical una reapropiacion de los
géneros de terror ambientados a la criolla, de igual manera en
la misma secuencia un gamin se corta en la pileta, con lo que
la metafora cobra mas fuerza, pues alli estd el director vampiro,
chupa sangre innato del as huestes del capital dispuesto a ex-
traer hasta la ultima gota lo requerido para entretener a deter-
minado publico se conmueve y arroja unas monedas al gamin
para una cura., esta frase funciona como interpelaciéon direc-
ta a un cine realizado en “el tercer mundo” tipo exportaciéon

El tigre de papel es una pelicula que explora algunas tensiones entre la
ficcion y el documental, en esta pelicula Luis Ospina genera toda una
atmosfera verosimil a través de un personaje ficticio llamado pedro Man-
rique Figueroa.

1.
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recreado en la periferia para el divertimento del centro. A lo
largo de la obra, el director insiste al camaraman en detallar la
locacidn, detallarla al madximo para mostrar segun el director
la cultura de la miseria. Una cultura tan canjeable manipulable
cuya flexibilidad se pone en cuestion con el rol asumido por
los personajes y por una impronta visual propia.

Esta secuencia rodada en la pileta donde se ubicaba la
rebeca en Bogotd, resume la férrea oposicion de los de Cali con
la pornomiseria, aunque paraddjicamente quienes mas criti-
caron el este estilo y tipo de produccién ramplona sedienta de
festival, terminen siendo participes en multiples encuentros de
este caracter en Europa, lo que para nada desmerita el acierto
de este film en la larga trayectoria de estos dos cineastas.

Sin temor la pelicula se abalanza directamente contra los
pornomiserables, realizadores sicarios, especie en abundancia
y en reproduccién exponencial, sarta de pistolocos con camara
que por encargo capturan lo que sea a cambio de una buena
paga y de un buen postor. Lejos se debe estar de creer que la
pornomiseria no sigue igualmente vigente, las radiografias pa-
quidérmicas que a diario consumimos sobre problemas socia-
les complejos nos refirman la presencia de una tendencia que
sobrepaso hace rato al cine y permeo las estructuras de otros
formatos, que colindan con lo noticioso y con el reportaje en
la television

Juegos panamericanos, juegos mundiales de la juventud,
de nuevo Cali el escenario, apostaria mil contra uno que alla
atras de la villa olimpica esta la otra villa, la de agarrando pue-
blo.

iCorten! ;Como lo hice?

Los flashback curiosos

En 1895, un 28 de noviembre, justo el dia en que se celebraba el dia de los inocentes, dio
a luz el cine. Auguste y Louis Lumiére, se consagraron, para siempre, al proyectar por
primera vez ante un publico, la imagen inicial de un nuevo lenguaje, el de las imagenes
en movimiento, que resultaria en el futuro, ser el nacimiento de un nuevo arte: el cine. La
pequena pelicula, de un minuto de duracion: “La arrivée d’un train 4 la ciotat” (Arribo
de un tren a la estacién), primer filme proyectado, se ve llegar en él, a un tren de vapor a
la estacion de Paris, el publico asistente en el salon oscuro, que veia por primera vez una
imagen moviéndose en una pared, salié corriendo, despavorida del lugar, al creer que el
tren se saldria de la pantalla y se les caeria encima.

En Paris, en 1895, en la proyeccion de las primeras peliculas en movimiento sobre una
pared plana, conseguidas por los hermanos Lumiére, uno de los asistentes al gran salén
de los Campos Eliseos, era Georges Mélies, quién en el futuro, se convertiria en “el ilu-
sionista del cine’, éste, les propuso a los hermanos, que le vendieran el aparato con que
habian hecho semejante invento tan maravilloso. La repuesta de ellos: “no queremos
enganarlo, pero este cinematdgrafo nunca trascenderd en la historia de la humanidad,
no tiene ningun futuro”

Los inicios de los hermanos Warner, de la famosa casa productora, conocida como “La
Warner Brothers”, eran inmigrantes en E.U, de origen polaco, pero fueron ellos los que
colocaron la primera sala de cine, con 99 sillas, en New Castle, Pensilvania, E.U. que du-
rante el dia, funcionaba como una funeraria y era alquilada por su duefio con la condi-
cion de que al terminar la funcién, cada noche, acomodaran las sillas para la celebracién
de los funerales.

A sus 88 aflos, a Charles Chaplin, en 1972, le otorgaron el Oscar honorifico a la contribu-
ci6én de colocar al cine en el status de arte, sobre todo en sus albores, recibiendo de todos
los asistentes al teatro, una ovacién que durd 12 minutos.

Durante el rodaje de “Reds”, en 1981, que narra la historia del periodista John Reed,
unico americano enterrado en el Kremlin, se produjo una huelga de “extras’, debido a
que Warren Beatty, como John Reed, debia en una escena de la pelicula, pronunciar un
discurso ante un grupo de obreros de una fabrica. Ensayo6 su oratoria frente a estos traba-
jadores en un descanso de la produccidn, sobre la teoria de la explotacién capitalista del
trabajo y, fue tan convincente, que los “extras” convencidos del mensaje, se declararon en
huelga en demanda de una mejora salarial, que a la postre consiguieron.

El filme: “The cure for imsomnia”- El remedio contra el insomnio- del director Lee Gro-
ban (E.U.) tiene una duracién de 5.220 minutos, 87 horas, el protagonista, que es el
mismo director, lee un poema de 4.800 paginas intercalandole fragmentos de peliculas
y cuya musica de fondo es de “heavy metal”. Se presenté completa en Chicago en 1987.
Tendria en DvD de 18 a 22 discos.
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