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   [image: ] Mal del Viento


  Un emotivo documental argentino que da cuenta del choque entre el mundo indígena y occidental.



  
    
  


  
    DelMezcal
  


  
    por Marco Aurelio Del Mezcal
  


  
    
  


  
    

  


  
    Un impresionante panorama natural nos da la entrada. Montañas húmedas del noroeste argentino, colosales, sobrecogedoras, majestuosas. El filme abre con una imagen imponente, una especie de guardianes del tiempo, y tal vez de una tradición; un espacio que nos envuelve y afirma que existe un algo que está sobre nosotros, que ha estado ahí y que posiblemente siga tras nuestra desaparición. Así, con la belleza del paisaje de la Provincia de Misiones, la joven realizadora Ximena González comienza su debut en el mundo del largometraje con su obra titulada Mal del Viento (2013).
  


  
    
  


  
    Un choque cultural, del cual pensamos el siglo XXI está ya exento en cualquier latitud, será el punto nodal de Mal del viento, documental que tendrá su estreno en Argentina durante esta última semana del mes de julio y esperamos ver pronto en cines mexicanos. El argumento de este filme que tiene su base en la intimidad de una familia indígena guaraní (padres jóvenes con un hijo pequeño), encuentra su conflicto dramático en el caso de Julián, niño de la comunidad que tras enfermar y descubrirle una afección cardiaca será trasladado a Buenos Aires para su tratamiento.
  


  
    
  


  
    Las cosas aquí no son tan sencillas como parecen. La medicina tradicional de los líderes espirituales de dicha comunidad montañosa piden les permitan curar al niño, la medicina y las leyes del “hombre blanco” exigen por su parte realizar una cirugía que, dicen, sanará al pequeño Julián. Sin embargo, los padres del infante enfermo quedarán atrapados en una disputa que tendrá como interlocutores e interesados a los medios de comunicación, caciques comunitarios, instituciones seculares, etcétera.
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    El filme de Ximena González, conocida en el circuito universitario mexicano por sus cortometrajes Y Vi la Esperma Brotar de sus Ojos (2007) y Marea (2010) –éste último antecedente directo de la reciente muestra de lo que podríamos llamar “documental originario”, Leviatán (Castaing-Taylor & Paravel, 2012)–, lejos de ser prefecto, constituye una mirada sencilla al mundo indígena del cono sur del continente americano que se ve enfrentado a múltiples obstáculos a la hora de intentar mantener una forma de vida propia. A pesar de que se vuelve lento a la hora de presentar el paso de los días del pequeño Julián y su madre en el hospital, Mal del Viento nos llega a conectar con preguntas como “¿quién es el dueño de la vida?” o más aún, ¿somos dueños de nuestras propias vidas?
  


  
    
  


  
    La directora en colaboración con los cinefotógrafos Matías Collavini y Natalia Carmen Casielles van a mostrarnos diversos puntos de vista que convergen la historia de este niño, quien se encuentra lejos de su hogar a la mitad de una disputa en apariencia interminable que lejos de ayudarlo, parece perjudicarlo. De manera interesante, el montaje de la película estará confrontando las miradas de esta familia indígena con representaciones audiovisuales, haciendo explícita la participación de los medios de comunicación, desde el observar los propios reportajes noticiosos acerca del caso (que se vuelve de opinión pública), hasta dibujos animados y telenovelas mexicanas.
  


  
    
  


  
    Los jóvenes padres del niño se ven obligados a relacionarse con el llamado mundo occidental, que con el afán de ayudarlos en su agonía, no se preocupará por entenderlos ni darles la voz que ellos quizás necesitan. Todo el mundo desea hablar por ellos o por el mismo Julián, motor del documento audiovisual, sin embargo las decisiones parecen no llegar pronto.
  


  
    
  


  
    Mal del viento, que ya ha participado en el Festival Internacional de Cine Independiente de Mar del Plata (MARFICI), en la selección oficial del BAFICI y en el Days of Etnographic Cinema de Moscú, entre otras muestras, es un vistazo revelador a la Argentina en la que conviven tanto las poblaciones más tradicionales como las más occidentalizadas y deja la búsqueda abierta por tópicos como la salud, la vida y la muerte.
  


  
    
  


  
    Para más información de este documental, visiten su página de internet, y su fanpage en facebook.
  


  
    
  


  
    
  


  
    21.07.13
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  Los cortos extremos en Guanajuato


  Hay apuestas... Y contraapuestas.



  
    
  


  
    Mr FILME
  


  Parece que el menú de posibles filmes persuasivos en Guanajuato se pondrá bueno. Aquí una revisión de lo que le puede esperar a quien se entregue a estas golosinas que son los cortometrajes experimentales.



  
    
  


  
    Una de las apuestas más arriesgadas del Festival Internacional de Cine de Guanajuato es la selección dedicada a ese pariente incómodo de los formatos cinematográficos: el cortometraje experimental, obras que por su propia naturaleza están destinadas al olvido de no ser porque festivales les dan cabida a estas expresiones de vanguardia, cuyo principio es renunciar a las convenciones narrativas que el mercado ha impuesto. Este año, en Guanajuato se exhibieron 14 filmes de diversas nacionalidades así como de variadas propuestas estilísticas.
  


  
    
  


  
    Todos y cada uno de estos filmes descubren formas nuevas para hacer cine, pero destacan por su factura Mi cara está en el espacio de Tom Jobbins, con una mixtura de técnicas que van del stop-motion, el ready-made, collage y hasta principio del praxinoscopio, que además habla sobre el ensimismamiento de la trasendencia del ser y su consecuente egotismo, una falla de enfoque, una ceguera, pues en realidad, quizá, esa realización se encuentre en otra parte, depositada en una persona, aunque demasiado tarde para darnos cuenta de ello.
  


  
    
  


  
     Por otro lado, el cortometraje sádico-quirúrgico de origen italiano Da Vinci nos conduce hasta las entrañas de un alguien que es sometido a una operación/extirpación-tumor, desde un robot de tres brazos manipulado por una doctora a la distancia. Su director, Yuri Ancarani, tiene la delicadeza de trocar el rojo encendido de la sangre por un poético azul. Esta obra, aunque parece más un sofisticado comercial de dicha máquina que lleva por nombre Da Vinci, justamente la calidad de la fotografía, el montaje frenético, la musicalización oscura, nos recuerda, además de la obvia referencia a la odisea clínico-corporal que fue el Viaje fantástico (Fleischer, 1966), a ese monstruoso documental llamado Leviatán (Castaing-Taylor y Paravel, 2012), que no se puede dejar de hermanarlo.
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    Cabe mencionar el ocurrente experimento del belga Nicolas Provost, que adentrándose en Tokyo se dispuso a filmar a la gente de forma aleatoria, para después armar una historia de intriga y persecución a base de puro montaje, echando mano del doblaje y musicalización ad hoc. Asimismo, llama la atención el breve, microcósmico filme Historia semilla de William D. Caballero, cuyos protagonistas serán diminutas figurillas a la Christopher Boffoli representando un escenario distópico sobre temas críticos de las sociedades contemporáneas, como la debacle ecológica, la religión y los estertores del capitalismo.
  


  
    
  


  Nota: Esta misma selección se reprogramará para los días en el que el GIFF se encuentre en la capital guanajuatense. Imperdible.



  
    
  


  
    
  


  
    21.07.13
  


  
    
  


  [image: ]


  [image: ]


  Een, twee, drie...


  (Uno, dos, tres...)


  Cineteca Nacional trae a México la ópera prima del joven realizador Gust van den Berghe.



  
    
  


  
    Trajano
  


  
    
  


  Pequeño niño Jesús de Flandr.



  
    
  


  
    
  


  
    por Trajano Hernández
  


  
    
  


  
    Tres vagabundos, tres etapas y tres historias. Secuencias en trescientos sesenta grados y blancos con negros para transportarnos a los años veinte. Idioma ambiguo (mezcla entre el neerlandés, francés y el inglés). Personajes tan variados en carácter como tan similares en forma y expresión. El padre, el hijo y el espíritu santo: Suskewiet, Pitje Vogel y Schrobberbeeck; pobres, fríos y con hambre.
  


  
    
  


  
    Kurosawa creía que “con un guion malo ni siquiera un buen director puede hacer una buena película”, pero se olvidó de los personajes, con éstos, a pesar de seguir un gran guion, pueden arruinar un filme[*]. En particular, estos actores belgas son los más profesionales: los que se sumergen profundamente en un papel que les pertenece y hacen que el espectador se sienta atraído por el trabajo que presentan.
  


  
    
  


  
    El cineasta Gust van den Berghe (Pájaro Azul, 2011) emplea una característica que he visto poco –sería la primera vez- en una película contemporánea: actores novatos, pero sin una limitación expresiva, faltante de interés o de ternura, ni siquiera de transparencia. Hay actores con la verdad en sus caras que tienen profesionalismo no salido de una escuela de las Bellas Artes, jamás pensé que los hubiera salidos de una ciudad boscosa de Flandes y que hubieran conocido al mismísimo Jesús.
  


  
    
  


  
    En Pequeño niño Jesús de Flandr (En waar de sterre bleef stille staan, 2010) nos adentramos en una versión nórdica de la Natividad cristiana. Dividida en tres partes –así como en tres versiones de Dios, tres reyes magos y tres partes de la tierra-, la película muestra los estragos y el pasaje de Suskewiet, un pastor de ovejas pobre, que ve a Dios en todos lados, tomado por loco en todo el pueblo.
  


  
    
  


  
    También está Pitje Vogel, vagabundo que porta un sombrero de copa que le queda grande, lentes y traje a la usanza europea. Un ciudadano líder del grupo que organiza y reúne a sus compañeros en una caminata por el bosque. Los sigue Schrobberbeeck, el pobre mediador de todos, prudente y con un carisma propio del sarcasmo natural de la inocencia.
  


  
    
  


  
    ¿Qué tienen en común? Son viajeros, ladrones de gallinas, bebedores de ginebra, unidos por la carencia y la uniformidad de la rutina, el frío y las esperanzas de tener qué comer. ¿Qué los separa? Además del porte individual y los deseos de cada uno, que tienen un gen distinto entre ellos, que no vienen del mismo padre, que no nacieron en la misma casa y que no comparten la misma precepción de la fe.
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    Este filme es quizá una versión distinta de los evangelios, pero también posee una conclusión diversa a la planteada en las películas de la semana santa o de finales de diciembre: la naturaleza humana pertenece a la creencia del bienestar y de la empatía entre hombres. Que el cliché de “pobres pero felices” no radica en la carencia monetaria, sino en la carencia del espíritu de carácter y fuerza ante las adversidades. Que la alegría no llena un costal de gallinas, pero sí a una familia sin dinero.
  


  
    
  


  
    Una versión de la obra teatral del autor más traducido de Flandes (la Región Flamenca de Bélgica), Félix Timmermans, de 1924, creada hasta ochenta y seis años después para ser presentada en el festival francés más codiciado por la crítica mundial –Cannes- y también criticado por más de una revista mexicana o de otro país con lengua neerlandesa.
  


  
    
  


  
    Música entre dulzura y aristocracia francesa, combinada con la crudeza de los órganos del norte. La presencia del cielo blanco y la tierra negra hace parecer un filme de principios de los treintas y la vestimenta de un despoblado territorio hundido en el fango de las ovejas y las vacas. El viento no sopla, pero hace frío entre los pinos de Bélgica, que vislumbran una ciudad del siglo veintiuno alejada de los personajes de la historia, alejados de Dios.
  


  
    
  


  
    Este rudimentario filme, fresco en fotografía y escaso de diálogos invita a pensar que no se necesita una ciudad para tener una historia de realidades encontradas entre satanás y los santos, ni tampoco de colores para satisfacer a las críticas de la coherencia fílmica.
  


  
    
  


  
    No existe un final donde la historia nunca muere, así como no existe un pastor sin sus ovejas, ni pobreza sin vagabundos. Un trabajo dividido en tres telones, en tres personajes, en tres formas de Dios; una película dividida en tres formas de ver el mundo. Suskewiet, Pitje Vogel y Schrobberbeeck ya conocen a Jesús, pero también conocen la manifestación del diablo y de los santos. Siguen fríos, también siguen con hambre.
  


  
     _________________________________________________________________________________________
  


  [*] Frase tomada de Zavala, Héctor. El diseño en el cine, proyectos de dirección artística. UNAM. México. 2008.
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  GIFF 2013: Casi treinta, torpe y prescindible


  También se tienen malas pasadas hasta en los mejores festivales de cine.



  
    
  


  
    EricOrtiz
  


  
    por Eric Ortiz
  


  
    
  


  
    La película mexicana Casi treinta (Alejandro Sugich, 2013) tuvo su premiere mundial el domingo 21 de julio en el Festival Internacional de Cine de Guanajuato (GIFF). El director y el elenco estuvieron presentes en la alfombra roja para presentar el filme. Uno de los actores comentó, con una actitud a la dejémonos de pendejadas, que "se trata de un largometraje comercial". Básicamente el mensaje del actor fue estamos aquí para entretener y para hacer dinero, así que no sobreinterpreten. Y aunque particularmente me encanta una buena pieza de entretenimiento, Casi Treinta falla horriblemente su intento de serlo.
  


  
    
  


  
    El argumento va sobre Emilio (Manuel Balbi) de 29 años, un solvente empleado de una aerolínea que sueña con ser escritor, quien encuentra un nuevo amor en Cristina (floja interpretación de Eiza González) de dieciocho años. Ellos rompen a causa del absorbente trabajo de Emilio cuando recibe un ascenso. Después, él se compromete con una mujer de su misma edad, Lucía (interpretada por Sara Maldonado), pero no está del todo satisfecho. El filme es una especie de “siempre sigue tus sueños para ser feliz”, sin sorpresas o bromas hilarantes, incluso llega a ser bastante molesto.
  


  
    
  


  
    Aquí es donde comienzan el tipo de cosas que encuentro ofensivas y bastante torpes. Primero, las mujeres no deberían tolerar violencia de ningún tipo, pero esta película nos dice lo contrario; si bien la situación es parte de una triste realidad en muchos hogares mexicanos, el director y guionista Alejandro Sugich lo toma tan a la ligera que nos aparece como un movimiento lerdo de su parte. Apuesto que Sugich diría que el macho, el personaje abusador (uno de los amigos de Emilio), representa fielmente a muchos mexicanos, pero esto no es una parodia divertida (ni si quiera es seria), de la violencia doméstica, simplemente, sucede en la película sin más.
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    Una de mis mayores quejas es la falta de personajes agradables. No sólo no se llega a tener empatía con ninguno de ellos, sino que el público termina por despreciar a estos niños ricos. ¡De hecho, ellos se desprecian a sí mismos! Para ser justos Manuel Balbi le da algo de humor decente a la película, pero nunca le compras la idea de que es un escritor en potencia. Al igual que el mayor éxito de taquilla en la historia de la cartelera mexicana, Nosotros los nobles (Alazraki, 2013), Casi treinta presenta personajes de clase alta. Como en cualquier comedia romántica, esta película tiene dos personajes enamorados, que luego de romper relaciones, al final se reúnen de nuevo. Sobre todo me recordó a las rom-com italianas como El último beso (Muccino, 2001) o Scusa ma ti chiamo amore (Moccia, 2008), donde un hombre adulto se enamora de una mujer mucho más joven, explorando las crisis de las relaciones.
  


  
    
  


  
    En un punto, Casi treinta olvida su objetivo: ser la versión mexicana de This is 40 (Apatow, 2012). Esto significa querer ser una persona madura en las relaciones, y mostrar al “crecimiento” como algo personal y divertido a la vez, algo con lo que la gente se pueda identificar. Sin embargo, se siente más como una película barata de fiesta masculina, con Emilio y sus amigos poniéndose “salvajes”, con grandes cantidades de efectivo, alcohol e incluso alguna droga.
  


  
    
  


  
    Por otro lado, no veo cómo podría ser un fracaso comercial cuando llegue a la cartelera en el mes de octubre. Aceptémoslo, el público objetivo de Casi treinta es aquel al que le encanta la televisión mexicana, si no es así, ¿por qué tener el cameo de un famoso comentarista deportivo en la película (David Faitelson). Ni si quiera es gracioso, pero a la mayoría de ese público le divierten cosas como esta.
  


  
    
  


  
    Casi treinta tiene como escenario, cuando se convierte en una peli de fiesta, el norteño estado mexicano de Sonora. Sugich está consciente de los problemas sociopolíticos sonorenses y del resto de México, pero termina haciendo una nada lograda mezcla de ello. Él quiere mostrar que el norte es un lugar de contrastes, claro, pero no dice nada relevante con sus imágenes de un yate o una banda de pop rock tocando. El director tiene la oportunidad de colocar un diálogo politizado o momentos dramáticos, pero siempre regresa a la celebración como si nada pasara.
  


  
    
  


  
    El filme tiene buenas intenciones para refrescar el celuloide. Las presentaciones de los amigos de Emilio son estilizadas y hay una escena que nos muestra lo que hay en la pantalla de un celular (por supuesto, no tan buena como la situación de teléfono móvil de Frutivale Station de Ryan Coogler). También se intenta capturar la esencia de Sonora, pero lo hace con miedo.
  


  
    
  


  
    Las personas detrás de Casi treinta disfrutaron la exquisita recepción de la audiencia en el GIFF 2013 y seguramente tendrán un futuro rentable. Al mismo tiempo, no creo que nadie recuerde esta comedia romántica en los próximos dos años… así que disfrútenla mientras puedan.
  


  
    
  


  Nota: esta reseña fue tomada de la publicación de Twitch del 22 de julio de 2013 y reeditada para los lectores de F.I.L.M.E.
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  GIFF: Selección oficial ópera prima México


  Más de las tierras ibargüengoitianas invadidas por el cine.



  
    
  


  
    Opiano Marciano
  


  Un fantasma recorre los callejones de Guanajuato y se ensaña con el asterisco. Bienvenido él y esta su revisión maldita de lo que podría ser ya un género en sí mismo en nuestro país, la ópera prima enfestivaleada.



  
    
  


  
    
  


  
    por Opiano Marciano
  


  
    
  


  
    
  


  
    Con el bienhechor propósito de dar difusión a las noveles propuestas de cineastas emergentes que ha caracterizado al Festival Internacional de Cine de Guanajuato, otrora Expresión en Corto, ahora identificado como GIFF por sus siglas en ingles, mira hacia las óperas primas, generando una selección exclusiva y chingona. Es la ópera prima, ese crucial proyecto donde el realizador compite en las grandes ligas en ena especie de novillada, punto decisivo de su suerte creadora.
  


  
    
  


  
    Para este año, la Selección Oficial Ópera Prima Mexicana cuenta con seis filmes, del norte y centro de la República, todos muy desiguales en su tratamiento, no obstante, ninguno deja de proponer una visión particular sobre el lenguaje cinematográfico y que por ello nos habla de la singular generalidad de influencias que los estudiantes mexicanos de cine adoptan. Y bueno, déjeme comentarle que yo soy nuevo en esta revista, donde me dicen que no procuran las estrellitas como algunos críticos viejitos y wanna-abarca-todo hacen, pero por esta vez me dieron el privilegio (ches fruncidos) de hacerlo con asteriscos (donde cinco son lo mejor). Tonz ahí les va:
  


  
    
  


  
    
  


  
    Más amaneceres de Jorge Y. Leyva Robles
  


  
    
  


  
    En una raquítica rinconada de la costa mexicana del norte dos amiguitos, una niña en su preadolescencia (tsssss) y un niño con una supraconciencia de sus circunstancias, tendrán que enfrentar una serie de, sí, eventos desafortunados… como de esos que tanto asolan la vida en nuestro país. Fuertísima, terrible, cruda, pero muy estilizada en su gran angular fotográfico y buena dirección actoral. Chingona. Neorrealismo mexicano. Buen trabajo de Leyva Robles, proveniente de Hermosillo(¡!), pa que vean que no todo está en Monterror, Guanatos y el Detritus Federal. Le doy: ***
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    Somos Mari Pepa de Samuel Isamu Kishi Leopo
  


  
    
  


  
    Pues está chido que existan filmes para la banda mexican-teenager, retratar las inquietudes y los deslices en la edad de la punzada. Todos alguna vez transitamos por ese dichoso estado de ensimismamiento de querer coger con una morra y tocar en una banda, pero… vaya, cuando ya uno es más grandecito voltea hacia atrás y hay que aceptar que las cosas no se dieron como uno hubiera querido. Eso no se supera en este filme, que empezó por ser cortometraje, y por esa negación, justamente de querer prolongarlo a punta de planos antipáticos, desangelados de una sensibilidad visual, y convertirlo en laaaaaaaaargometraje. Kishi Leopo, su director, proveniente de las deliciosas tierras tapatías, manifiesta las ganas de hacer algo distinto, pero, vamos viejo, hay que darle a las generaciones un hálito nuevo, más crítico, menos regodeante en su patética insolación; una lectura, digamos, más allá de lo micro, más acá de lo macro ¿me explico? Le doy: *¼
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    Potosí de Alfredo Castruita
  


  
    
  


  
    Sobrecogedoramente terrenal y, al chile, desoladora, carraspeante y polvosa, da una acentuación en la textura de esas caras de nuestro bello y neofolclórico México actual, como lo observa David Toscana en la literatura y, desde luego, Amat Escalante en el cine. Castruita, director juarense, con Potosí es ya un director, no cabe duda. ****
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    No hay nadie allá afuera de Haroldo Fajardo
  


  
    
  


  
    Opus que se hermana en gran medida con el filme de Samuel Isamu (Somos Mari Pepa) en cuestiones argumentales, pero éste francamente menor. Destaca la sensibilidad fotográfica en blanco y negro pero, vaya, sigue siendo cine de chavitos de Guadalajara queriendo hacer música con su ramplona ansiedad pequeñoburguesa. Le doy:*
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    Inercia de Isabel Muñoz Cota Callejas
  


  
    
  


  
    El CCC se destaca por enseñar a sus alumnos a fabricar buenos dramas, construir situaciones límite. Está bien, está bonito, sutil, elegante en el marco de esta muestra. Pero no cabe duda que tiene la machacona impronta de una escuela que se ha caracterizado por hacer un tipo de cine "a modo". Por favor, CCC, enséñesle menos teatro y más cine. Calificación: **¼.
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    Dios nunca muere de Santiago Esteban Mohar Volko
  


  
    
  


  
    Y bueno, pues siempre pasa que en un festival uno quisiera tener el don de la ubicuidad, y resulta que justo esta ópera prima no la he podido casar, pero tendré como tarea verla, pero sé que es de un realizador del DF y creo, me dicen, trata sobre un romántico parricidio. Típico.
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    23.07.13
  


  
    
  


  [image: ]


  [image: ]


  GIFF: Selección cortometraje de ficción


  Parte I



  
    
  


  
    Aguado
  


  
    por Daniel Aguado.
  


  
    
  


  
    La categoría de cortometraje ficción se ha vuelto el medio perfecto para mostrar y contar historias de diferentes países, a través del ojo de sus directores se nos regala una visión de historias breves por diferentes partes del mundo, las cuales nos vuelven ajenos a nuestra realidad por unos minutos de manera contundente, como el knock-out cortazariano.
  


  
    
  


  
    La selección oficial cortometraje ficción del GIFF 2013, quizá la sección medular del festival, trae más de 30 trabajos provenientes de Holanda, Argentina, Canadá, República Checa, Hungría, Francía, México, Finlandia entre otros. Muchos de ellos han formado ya parte de las selecciones oficiales de festivales como Sundance, La Berlinale, los Goya, etc. Durante estos 10 días de festival, F.I.L.M.E irá detrás de estos cortometrajes junto con algunos de sus realizadores, hasta la recta final de su premiación. Estuvimos charlando con algunos de sus directores y esto fue lo que nos comentaron:
  


  
    
  


  
    David Muñoz director de Acerca de Ndugu, España
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    "La conexión de 2 mundos; de un niño en África y su nuevo padre adoptivo, Jack Nicholson", define el director su propia película, en la que Ndugu, un pequeño de 9 años, recibe una carta de su nuevo padre adoptivo en Estados Unidos, el Sr. Schmidt, quien acaba de perder a su mujer.
  


  
    
  


  
    Comenta David Muñoz que esta idea surge a partir de la película About Shmidt (Alexander Payne, 2002), la cual trata sobre el viaje que realiza un hombre para descubrir a su hijo perdido, pero el director español quiso contar esta historia desde otro punto de vista, realizando así, la historia de Ndugu en África.
  


  
    
  


  
    También agrega que generalmente trabaja con "no actores" pues el suele colocar a sus personajes en situaciones en la que sus reacciones sean reales y orgánicas demostrándose a ellos mismos, como se puede observar con perfección en Acerca de Ndugu.
  


  
    
  


  
    David Muñoz es guionista, director y productor de películas documentales y ficción, ganadoras de mas de 80 premios en festivales internacionales, entre ellos Goya, mejor cortometraje y mejor largometraje documental en GIFF2012.
  


  
    
  


  
    http://www.aboutndugu.com
  


  
    
  


  [image: ]


  
    
  


  
    Chema García director de Misterio, España
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    "Ciencia ficción doméstica"; es la frase con la que Chema describe su cortometraje; éste narra la historia de una mujer costurera que vive en pequeño pueblo de la península, la cual decide tomar un drástico cambio de rumbo en su vida, al escuchar la voz de la virgen que emite la sebosa nuca de un sujeto de la región.
  


  
    
  


  
    Único en su categoría, por tratar un tema semi-trágico, con un cuidadoso tinte irónico de excelente humor negro. El director confiesa que directores como Roy Anderson, Aki Kaurismäki y otros cineastas del norte de Europa, han nutrido su estilo cinematográfico.
  


  
    
  


  
    Chema y su anterior corto El ataque de los robots de Nebulosa-5 estuvieron en 350 selecciones de festivales en todo el mundo durante el 2009.
  


  
    
  


  
    Facebook.com/misterioshortfilm
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    Bartosz Kruhlik director de The Heat, Polonia
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    "La iniciación de un joven inocente, en una situación extrema". Un corto de temática extrema, que el mismo director está conciente que podría resultar incómodo para algunos. The Heat nos lleva a través de la transformación de un joven en la que es secuestrado por un personaje opresor y perturbado, modificando a su presa en recorrido por el bosque físico y mental de ambos personajes.
  


  
    
  


  
    Una de las principales premisas del director fue mantener siempre al personaje en una situación de peligro, como un chico joven e inocente, sometido a presión psicológica y sexual. "También es una historia del corazón, una situación en la que yo mismo me he visto, no de la misma manera en la que el personaje, pero si en el sentido de encontrarme en una situación difícil de sumisión y opresión" añade el joven director.
  


  
    
  


  
    Bartosz estudió cine en Lodz Film School, Polonia y su primer cortometraje Tomorrow ha recibido cuarenta premios. Videos de Kruhlik
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    Ondrej Hudecek director de Karaoke, República Checa
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    "La historia sobre la rutina diaria de un trotador contada en 13 escenas". Una mezcla de historias del metro a manera de eventos reales, noticias o testigos de ellos, en donde se sobreponen efectos de videojuegos, dándole un estilo destacado entre los demás. Dar a entender algo a una audiencia de una manera irónica y absurda, puede resultar mas sencillo y sin rodeos.
  


  
    
  


  
    Ondrej proviene de República checa y ha escrito, dirigido, rodado y editado varios cortometrajes galardonados, comerciales, videos musicales y ha producido cuatro obras teatrales.
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    Sam de Jong director de Magnesio, Holanda
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    "El lado obscuro de la búsqueda de la obsesión con el éxito" Una historia que nos describe 7 días en la vida de Sabrina, una talentosa gimnasta a una semana de una importante competencia, que nos oculta con su disciplina y una seria mirada su verdadero reto personal. El director comenta que se interesó en tocar este tema ya que le intrigaban las situaciones por las cuales pasaban deportistas de alto rendimiento, ya que éstos se ven inmersos en un estilo de vida de inquebrantable disciplina desde pequeños y sin oportunidad para decidir si enrolarse en un tipo de vida tan sacrificada es lo que ellos quieren para si mismos.
  


  
    
  


  
    Sam estudió cine en la academia de cine de Holanda, y este cortometraje es su proyecto de tesis, actualmente se encuentra trabajando en su primer largometraje.
  


  
    
  


  
    Aquí se puede ver el cortometraje completo:
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  Retrato íntimo


  Obra póstuma de uno del Grupo de los 13



  
    
  


  
    Isabel
  


  Llega Claude Miller, de manera póstuma, a la cartelera mexicana y parece que consigo trae algunos problemas de apreciación entre críticos.



  
    
  


  
    
  


  Thérèse Desqueyroux y su tambaleante estructura literaria



  
    
  


  
    
  


  
    por Isabel Ocadiz
  


  
    
  


  
    
  


  
    Antes de su muerte, en abril del año pasado, el director francés Claude Miller se empeñó en adaptar una de las grandes novelas de François Mauriac, escritor que recibió el Nobel de Literatura en 1952, para materializar en la gran pantalla su filme Thérèse Desqueyroux, que en México lleva el nombre de Retrato íntimo (2012).
  


  
    
  


  
    El contenido de la obra literaria es psicológico, logra transmitir la conciencia de cada uno de los personajes, sin embargo, se debe pensar muy bien antes de llamar pieza a una obra literaria. En este caso, la adaptación de Miller inicia con un despropósito: la historia tiene un orden cronológico de pasado a presente, lo cual Mauriac muestra de forma distinta en el libro, y deja en claro que carece de elementos narrativos para generar la tensión dramática requerida en los primeros quince minutos.
  


  
    
  


  
    La historia transcurre dentro de la vida de Thérèse (Audrey Tautou) y no hay algo más que llame la atención. Todo está centrado en los personajes, pero ellos no hacen nada. Nada sucede. Así pasa de la etapa infantil a la adolescencia y los espectadores siguen aguardando a la tensión.
  


  
    
  


  
    Después de un arrastre de 45 minutos donde observamos la belleza de Tautou, sin más –solo existen planos de fotografía estéticos y congruentes con los acontecimientos–, parece dar comienzo lo que hemos estado esperando: el conflicto de la historia en complicidad con los personajes. Encontramos un gran esfuerzo de Tautou por dar vida al guión, no obstante Miller falla con un guión en estado de “borrador”, pues la sensación que el mismo elenco expresa es que “ahí falta algo”.
  


  
    
  


  
    Esta cinta francesa, que clausuró el festival de Cannes 2012, es cine de autor que contiene una maravillosa muestra de cómo un gran director puede desacreditar una novela psicológica. No hay un cuadro comparativo con dicho género, la adaptación carece de monólogos que en la novela de Mauriac están presentes y que intenta representar por medio de expresiones faciales y silencios (una total equivocación), pues lo único que comprueba son los espacios en blanco para realizar una adaptación literaria, pese al exquisito contenido que revela la tentadora historia: Thérèse es objeto de indiferencia marital.
  


  
    
  


  
    Una singularidad con la que se mueve el personaje literario es el sinnúmero de monólogos internos acerca de la felicidad. Lo más cercano a ello en la película es una carta que escribe para su cuñada, Ann.
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    Retrato íntimo contiene una amplia gama de cambios, sin duda, la más limitada expresión de la conciencia. Es válido que en la adaptación cinematográfica se haga una transformación del género, sin embargo da la impresión que Miller deseaba llegar a las grandes ligas bergmanianas: lamentable, pero cierto.
  


  
    
  


  
    El existencialismo dentro del cine es un terreno psico-filosófico que parte de una estructura de guión. Los seguidores de Bergman podrán darme la razón, así tengo la osadía de argumentar que aquellos que desdeñan a Ingmar son los que no se atreven a ver más de una hora de alguna de sus obras, pues en esa percepción de “nada sucede” sucede todo y los receptores de los mensajes de comunicación, es decir nosotros, son expuestos a su miedo de enfrentarse con ese monstruo del verdadero significado de la vida. Cobardes aquellos que no se atreven (¿o nos atrevemos?) a ver el cine de Bergman y valientes esos que aguantan a Miller.
  


  
    
  


  
    Las situaciones van tomando forma cuando la protagonista se encuentra inmersa en un mundo cognitivo de frustración y tristeza: envenena poco a poco a su marido mientras va en busca del verdadero amor de su cuñada y los aleja para siempre con sus intrigas, aunque en la película no sabemos cuál es la motivación para tal locura.
  


  
    
  


  
    No importa mucho la buena actuación de Tautou porque la mayoría del tiempo estamos comparándola con su Amélie (Jeunet, 2001). La dicha de la escena dentro de la cafetería (llena de los silencios de una mesera enamorada), y la desdicha de percibir a la actriz francesa en ese silencio (Thérèse, por supuesto), en todos los espacios de su casa, que de ser un monologo interno en el texto, nunca sabemos de qué va en la pantalla. En consecuencia, la tensión dramática se pierde nuevamente y surge un listado de dudas acerca del proceder de los personajes, los cuales no evolucionan durante el par de horas.
  


  
    
  


  
    La caída es aún mayor, acercándonos al final, pues nunca llega esa adrenalina que nos da la sensación de que todo ha terminado, es tan inesperado y al mismo tiempo tan neutral que ocurre como “una palmada en el hombro”. Nunca tenemos nuestro premio de consolación, pues la última escena (como bien me confesaron), es la copia exacta de la escena de Closer (Nichols, 2004), donde Natalie Portman se encuentra con Jude Law.
  


  
    
  


  
    La novela del Nobel tenía miles de herramientas para dar lo mejor de sí dentro del cine francés, Miller no lo consiguió. Retrato íntimo se convertirá en un debate de los críticos entre lo visible y lo invisible, lo verosímil e inverosímil, una cinta perfecta para eso. Definitivamente es una película que se recomienda para valorar a los demás autores existencialistas.
  


  
    
  


  
    
  


  
    25.07.13
  


  
    
  


  [image: ]


  [image: ] GIFF Selección Oficial México


  Un acercamiento



  
    
  


  
    Mr FILME
  


  Es la Selección Oficial México una de las secciones más nutridas, desiguales y fascinantes de todo el GIFF 2013.



  
    
  


  
    
  


  
    Para esta edición se seleccionaron 33 obras de variada duración y registro (documental, ficción y animación) de diversos estados de la República Mexicana. Me ha resultado imposible abarcarla de forma completa y lo deploro. No obstante, de la pequeña muestra que he tenido la oportunidad de apreciar quiero comentar dos obras, disímiles entre sí pero igualmente destacables.
  


  
    
  


  
    En Jerusalen, cortometraje de Alicia Segovia (CUEC) se nos invita al secreto espacio fabricado por dos tiernas hermanitas bastardas. Hijas del descuido familiar, en el que la madre, narcotizada hasta el moco, después de una recurrente disputa conyugal, servirá nada más como guiñapo de juguete. Ana, la más pequeña ha decidido ir a explorar el mundo para no volver jamás, mientras que Carmina la convence de que espere al día siguiente, cuando lleguen los Reyes Magos. Así, la anécdota se va llenando de incisivos detalles, pero es más allá del tema su parsimonioso lenguaje fílmico: una fotografía elocuente para cada momento, los diálogos y la dirección de las pequeñas actrices son sobresalientes. Con todos esos elementos a su favor, es que este filme nos ofrece una mirada poco ensayada en el cine mexicano, una visión que se dirige un resquicio sutil, casi desconocido, donde no hay necesidad de exhortar el drama porque todo está implícito, pero donde tampoco se está en el anonadamiento de la existencia, sino más bien en la belleza de las cosas y todo su perturbador lastre a cuestas.
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    Un boxeador profesional pasa un día en familia en el pintoresco bosque de Chapultepec, como lo hacen miles de familias defeñas los domingos. Un día en familia, cortometraje de animación de Pedro González, es una perfecta continuación (necesaria pues aún no es consolidada) del trabajo que animadores mexicanos como Carlos Carrera y René Castillo labraron con la extenuante entrega que implica una pieza animada. Así es, Un día en familia pudo haber sido de cualquiera de los dos artistas citados, el mismo trazo facial de sus creaturas, el mismo patetismo, el mismo universo magicorrealista y ese humor apocalíptico. En absoluto se tendrá que ver este mimetismo como una falta de originalidad, muy por el contrario, el género al que Pedro González ha ofrendado su trabajo requiere de inigualable autenticidad y mucha paciencia, cualidades a veces incompatibles.
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    Cabe mencionar otros cortometrajes animados que forman parte de esa miscelánea selección, como son ¿Qué es la guerra? de Luis Beltrán, Electrodoméstico de Erik de Luna, Respira de Eduardo B. Gutiérrez Múgica y Josué R. Vázquez, El ruido del Mundo de Coke Riobóo, y Los viajes de Arturo Montero. En cada uno se observa el toque de genialidad y el grandioso esfuerzo por hacer un tipo de cine que siempre tendrá por principio la marca artística.
  


  
    
  


  
     27.07.13
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  La oferta que se apaga.



  
    
  


  
    Alonso Noriega
  


  Hugh Jackman, cual binomio Sean Connery-James Bond, nació con garras de adamantium: es la premisa de esta revisión desencantada del nuevo blockbuster-fenómeno-acción-y lo que se le pegue en este #FilmDeSemana sobre el feroz Wolverine que se quedó, por mientras, sin rumbo.



  
    
  


  
    
  


  
    por Alf Noriega
  


  
    
  


  
    
  


  
    En medio de un año de superhéroes alienígenas y filántropos millonarios, llega The Wolverine (Mangold, 2013) que, a diferencia de Supermán, el Llanero Solitario, el capitán Kirk y el Sr. Spock, ha sido interpretado por un sólo actor, Hugh Jackman, quien ha desempeñado dignamente el papel del mutante favorito de todos durante 12 años, y que ahora protagoniza su propia saga comercial, así como las luchas contra yakuzas, ninjas, samurais, otros mutantes y algunos burócratas, algunas de las cosas que son de lo más formidable del filme, ya que el resto está lejos de ser recordado por el público.
  


  
    
  


  
    Wolverine es inmortal (tremenda revelación), y tras los sucesos de X-Men: La batalla final (Ratner, 2006), ha perdido toda voluntad de vivir. Con un eterno deseo de muerte simbolizado por el deceso de su amada Jean Grey, Wolverine decide refugiarse cual buen eremita que es, en las montañas, haciendo honor al cómic más memorable de su historia. Durante su exilio es llevado casi a la fuerza a Japón, así es como Logan se encuentra con Hashida en su lecho de muerte en Tokyo. Este hombre ofrecerá un trueque al mutante: la inmortalidad de uno por la mortalidad del otro. De ahí en adelante, Logan se ve envuelto en un complejo e innecesario plan que involucra toda clase de guerreros tradicionales orientales y la hija de Hashida, Mariko.
  


  
    
  


  
    El filme estuvo en el aire durante mucho tiempo. Pasó de las manos de Darren Aronofsky (Black Swan, 2010), a las de Bryan Singer (director de las dos primeras de X-Men), siendo mencionado incluso Guillermo del Toro, quien se ha declarado fan de la historia de este personaje en Japón. Sin embargo, fue James Mangold el que se quedó a cargo del filme, que se presenta con el clásico escenario hamletiano de "ser o no ser" que se ha puesto tan popular últimamente en el género de superhéroes. La trama se concentra exclusivamente sobre Wolverine, lo que mejora la calidad del filme a comparación de su predecesora que intentó mostrar burdamente los orígenes del mutante. En esta ocasión vemos a un Wolverine más salvaje, mas fuerte y audaz. El complejo de culpa que sufre lo libera de cualquier responsabilidad moral que los X-Men le hayan inculcado durante las entregas anteriores.
  


  
    
  


  
    El problema del filme recae en que todo este dilema es presentado, desarrollado y resuelto en el primer acto. Logan evoca al Bruce Wayne de Batman inicia (Nolan, 2005). Se convierte en un personaje reinventado a base de misticismo y disciplina ritual, y eso es un error: se confunde lo serio y atormentado con lo profundo, y la historia sólo logra mostrar la superficie del personaje, sin lograr adentrarse en él tanto como pretende o como quisiera.
  


  
    
  


  
    Una vez solucionado el problema interno de Wolverine, lo que resta del filme sólo se dedica a explotar el físico del actor, mostrar escenas de acción con efectos visuales impresionantes y presentar coreografías de batalla burdas. El director no aprovecha la rica cultura del país del sol naciente, y deja a un lado las clásicas y complejas escenas dancísticas, así como la rica influencia nipona que pudo haber explotado de los filmes de acción como Yojimbo (Kurosawa, 1961) o El ocaso del samurái (Seibei, 2002). Los múltiples errores del guión, así como el eterno "problema del villano" (demasiados enemigos y ninguno realmente), aunado al exceso de acción evoca más a un videojuego de aventura en el que el héroe debe desplazarse constantemente de un escenario a otro con cualquier variedad de villanos acechándole a cada paso. Pura garra y nada de filo.
  


  
    
  


  
    Pese a ser un filme veraniego de acción y explotar al mismo personaje por segunda vez, no es decepcionante del todo (ja): Hugh Jackman, cual Sean Connery después de seis entregas como James Bond, lleva el personaje mutante como una segunda piel. Jackman puede ser todo: entrenador de robots luchadores o atormentado Jean Valjean en condiciones infrahumanas, pero nació con garras de adamantium. Finalmente logramos ver el salvajismo que Wolverine representa, así como un esbozo de su problema interno: la eterna lucha contra sí mismo, así como el caos que lo acecha a cada lugar del mundo al que va. Su ventaja no es la inmortalidad, sino la ausencia de múltiples ejemplos de patriotismo, libertad y justicia en la trama para elevar la seriedad de su historia o entretener al público.
  


  
    
  


  
    No hay un filme que esté a la altura de Wolverine. No hasta ahora. La escena post-créditos (que todo buen cinéfilo o amante de los cómics no debe perderse) da esperanza al mutante de las garras metálicas: esperanza de ver, finalmente, a un Wolverine en toda su gloria, en la más grande historia de las crónicas mutantes, en un contexto que lo llevará de ida y vuelta al pasado, presente y al futuro. Si bien esta película no provoca en el espectador el odio y bostezos de sus Orígenes (Hood, 2009), tampoco es el filme más memorable de la saga de mutantes. Quizá Wolverine: inmortal sea un paso previo al gran evento que tendremos en la ya próxima X-Men: Días del futuro pasado, pero seguiremos esperando a que se le haga justicia a este mutante que ha sacrificado su vida por descubrir quién es realmente.
  


  
    
  


  
    
  


  
    26.07.13
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  Ladrones de la fama a debate


  Coppola vuelve a fabricar su discurso original... como siempre.



  
    
  


  
    Mr FILME
  


  Más pronto de lo que esperábamos, la cinta abridora de la sección Un certain regard del Festival de Cine de Cannes, The Bling Ring de Sofia Coppola, se estrena en la cartelera comercial mexicana y dos visiones femeninas van a la caza de esta reciente película.



  
    
  


  
    
  


  
    ...por ira hacia los dioses la Madre Tierra irritada, última hermana como dicen para Ceo y Encelado, la engendró, célebre por los pies y las alas veloces; monstruo horrendo, ingente, que cuantas plumas tiene en el cuerpo, tantos ojos en vela.
  


  
    
  


  
    Virgilio.
  


  
    
  


  Un debate entre mujeres…



  
    
  


  
    
  


  Cuando la formula no funciona



  
    
  


  
    por Arantxa Sánchez
  


  
    
  


  
    
  


  
    De uno u otro modo, la fama lo es todo. Quien diga lo contrario, miente. El reconocimiento y la euforia que se mezclan con la adrenalina de tenerlo todo, ese todo que no sólo se traduce en bienes materiales, en cosas tangibles propias, sino en algo más interesante, más seductor, más embriagador: lo ajeno, la fama, el todo del otro.
  


  
    
  


  
    Ladrones de la fama (The bling ring) de Sofía Coppola se produjo para ser la película de verano, esa combinación extraña entre el cine que pesa por el apellido del director y la apropiación de una taquilla por siempre paciente. Pero creo que el filme queda a deber. Ni Emma Watson, ni la temática, ni el apellido de la directora...
  


  
    
  


  
    El mayor reto fue aceptado, Coppola abandonó su zona de confort en las películas con historias intimistas para adentrarse en los aparentes dramas de la superficialidad y el glamour: un grupo de adolescentes fascinados por robar las mansiones de las estrellas de Hollywood para crear a su alrededor toda una alegoría de triunfo y estatus.
  


  
    
  


  
    Seis jóvenes, fiestas, drogas, el aburrimiento de los suburbios recompensado por el alcohol y la ropa de diseñador que, contrario a lo que podría creer de la directora estadounidense, se queda en un tratamiento ligero: elementos que permanecen sin amarrar, como si hubieran sido remachados con premura, un corte a créditos que deja un sabor amargo, un coitus interruptus.
  


  
    
  


  
    Este tipo de relato fue explorado por Coppola con su proyecto anterior Somewhere (2010): una historia sencilla que es equilibrada por la fotografía realizada por Terry Stacey que remite a la calidez veraniega y apacible. Pero en esta ocasión, Coppola trata de acoplar elementos característicos de su cine (colores pastel, los diálogos naturales, los cortes a negro que avanzan despacio entre el trazado de la película y, en esta ocasión, la buena intensión de trazar un perfil cercano y complejo de los personajes) a un hecho real, que demandaba más consistencia.
  


  
    
  


  
    Lo interesante en The Bling Ring pudo haber sido el tratamiento: el hecho mismo extraído de la realidad a través del articulo publicado en Vanity Fair, “The Suspects Wore Louboutins” escrito por Nancy Jo Sales, una mina de oro que gritaba ser explotada. Pero no, en esta película, Coppola parece incómoda, limitada, ausente: ¿Las expectativas sólo fueron eso: expectativas?
  


  
    
  


  
    Para muchos, el sueño húmedo de pubertad se cumplirá cuando vean a Emma Watson dejando atrás la capa de magia por un buen par de Vuitton. Y ese elemento es constante, la cuasi perfección de las protagonistas que usa Coppola como las adolescentes que aún están en la búsqueda de un mundo que se atreva a aceptarlas, ocultas en familias que desayunan y rezan, en mentiras piadosas y excesos con auras de inocencia. Pero hasta ahí. Es mucho pero Coppola ofrece poco.
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  Aunque las vírgenes se vistan de seda



  
    
  


  
    por Josefina Gámez Rodríguez
  


  
    
  


  
    
  


  
    Dos caras de la misma moneda: la dinastía Coppola vuelve a la taquilla con una severa reinvención de Vírgenes suicidas (1999)... Otra, porque desde Perdidos en Tokio (Lost in traslation, 2003) hasta Somewhere (2010) pareciera que un grupo de “vírgenes” resucitadas, una raza entera de las Lisbon, habita en los filmes de Sofía (¡incluso hasta en plena Revolución francesa!), que la cineasta rehace su ópera prima cada vez.
  


  
    
  


  
    En Ladrones de la fama vuelve a la carga con su obsesión de adolescente (“mujer-niña, mi niña-mujer”, cfr. Ángeles azules) abandonada, pero ahora desde un ángulo exactamente contrario al abordado en 1999, pues lejos de la pasiva familia del suburbio donde no pasaba nada, el grupo de angelitas de las lomas de California son unas vehementes salvajes (mujeres-lobo y un hombrecito entaconado y muy emperifollado), insaciables de vacío, cuya unívoca pasión y pesadumbre es sentir que visten como sus grandes ídolos (chatarra de las páginas de “sociales”, puro lumpen aristócrata, ¡viva Dios que los hay!), y así verse en un espejo y reconocerse como ricos y famosos, todas unas celebridades pueblerinas introspectivas.
  


  
    
  


  
    
  


  Ricos



  
    
  


  
    La película está formada por dos cortometrajes ensamblados, a mi parecer. El primero, convulso en sus cámaras (y formatos de video) y montaje, nos expone la vidita sufrida de esa generación que va a la escuela –una hoguera de vanidades– como preámbulo de la fiesta únicamente; que ve en la fiesta un botín preciado, un estrado para exhibirse; que tiene al internet como una herramienta que facilita la locura que envuelve a todos; que siente a sus nuevas divinidades contrahechas (aquellos lumpen mencionados, Hilton et al.), como un renovado malestar cultural que “se cura” convidándose un rato sus vidas, sus lujos, su exceso que no cuesta nada ganar.
  


  
    
  


  Famosos



  
    
  


  
    El segundo corto, de estética neoclásica (encuadres exactos, ni un ruidito fuera de campo), que vive en Ladrones… trata del paso de esa pandilla virginal por el escarnio público, y en cuanto está a punto de tornarse una clásica película legal (que inexplicablemente encanta al gringo promedio), Coppola la detiene y sigue incidiendo sobre sus personajes absolutamente fuera de sí (“quiero ser una líder, y, por qué no, Presidenta de mi país”, dice el personaje de Emmita Watson en la antesala de su condena), devolviendo una calma formal inconexa con lo que en el interior de aquellos sigue erupcionando, aquel malestar del que son víctimas.
  


  
    
  


  
    
  


  
    La única constante entre esas dos partes del largometraje: los padres zombis que ni entienden nada, pero que tampoco quisieran entender. Este filme no sólo desnuda a la generación que ha ido creciendo con este siglo, sino a los responsables de esa debacle: sus progenitores que se fueron cambiando de piel al mismo ritmo que Michael Jackson, yendo hacia la nada. Es, en ese sentido, un valioso testimonio para quien sabe acercarse a un salón de la high school waspi y no se quiere tropezar.
  


  
    
  


  
    
  


  
    30.07.13
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  [image: ] Un día en la vida de Gustavo García


  Para el anecdotario público de este crítico.



  
    
  


  
    Mr FILME
  


  Hoy, que el crítico Gustavo García pasa por su montaña mágica, creemos que es bueno recordarlo en sus mejores momentos, y qué mejor elección que su perfil de profesor, animador de experiencias alentadoras de toda una generación. Vaya este mínimo homenaje desde F.I.L.M.E. a donde más valga.



  
    
  


  
    
  


  De cuando nos poníamos rojos en sus clases



  
    
  


  
    por Guadalupe Cortés Osorno
  


  
    
  


  
    
  


  
    Al llegar al quinto trimestre de la carrera de Ciencias de la comunicación en la Universidad Autónoma Metropolitana, nos tocaba el taller de periodismo, impartido por un joven Gustavo García.
  


  
    
  


  
    Corría el año 1986 y García no llegaba a los treinta, pero no por ello le faltaba experiencia, ya dirigía la revista de cine Intolerancia y escribía para el Uno más Uno, también sobre cine, por supuesto.
  


  
    
  


  
    “Lava esa vergüenza”, decía Gustavo García con su ya clásico acento (nunca supe si le venía del norte), después de leer en voz alta nuestras reseñas de libros, y extendía su brazo hacia el rostro más enrojecido del salón, del que había advertido que el escrito era suyo.
  


  
    
  


  
    Esto nos pasaba a casi todo el grupo durante las primeras semanas, pero después de que Gustavo repetía el ejercicio cotidianamente nuestros escritos eran tan cuidados en su forma y contenido, que podíamos soportar ser leídos por él sin sentir pena.
  


  
    
  


  
    Fue un aprendizaje sin consejos, ni replicas. Aprendimos a leer lo que escribíamos y a partir de ello nos autocorregimos y aprendíamos lo que nos se debe hacer no sólo por nuestro propio trabajo, sino por el de los compañeros.
  


  
    
  


  
    Además, acompañaba sus clases con un sinfín de lecturas que nos dieron pauta y dirección sobre cómo escribir. Aún conservo como un valioso aporte la larga lista de textos sugeridos por él para aprender y gozar la escritura, entre los que están Los relámpagos de agosto de Jorge Ibargüengoitia, La princesa del Palacio de Hierro de Gustavo Sainz, Farabeuf de Salvador Elizondo, y de Vicente Leñero Talacha periodística y Los periodistas.
  


  
    
  


  
    Siempre agradeceré a Gustavo su pasión por la enseñanza y su capacidad lúdica para impartirla.
  


  
    
  


  
    
  


  
    18.07.13
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  [image: ] Crónica de un ladrido cinematográfico-guanajuatense


  GIFF 2013 a la gonzo.



  
    
  


  
    Gregorio Lywer
  


  
    
  


  
     por @Gregoriolywer
  


  
    
  


  
    La mente estuvo trabajando desde el abstracto, recorriendo túneles y panteones (llenos de momias y de señoritas con muertes virginales), antros, auditorios repletos y cantinas de la gloriosa Guanajuato.
  


  
    
  


  
    Dicen que los de F.I.L.M.E. somos perros rabiosos sin dueño, escritorsuchos desordenados, críticos del “ahí se va” y que, además, somos un portal sin línea editorial; tal vez eso sea cierto, tal vez “whatever, dudes, fuck off…” Sea como sea, valiéndome de la metáfora de los perros románticos, aquí les escribo la crónica de los ladridos que pude dar desde la bella y alucinante Guanajuato.
  


  
    
  


  
     Después de un turbulento viaje, casi que en burro, un auto stop frenético estilo Jack Kerouac, hacia Guanajuato, llegué a hospedarme a un hostal del centro. Cincuenta pesos la noche. Me dieron por aposento un cuarto desvencijado, casi como sacado de algún poema de Pessoa, donde por las noches podían escucharse todos los murmullos sexuales de las vecinas, una sinfonía de gemidos me deleitaba en mis solitarias veladas.
  


  
    
  


  
    Tarde, muy tarde, desde atrás, en las sombras donde la visión no es muy buena, tuve la oportunidad de deleitarme con las poderosas imágenes de la nueva cinta de Amat Escalante, Heli. Más tarde bajé al pueblo en busca del alimento del alma, unos buenos mezcales de tamarindo en una cantinita donde puedes orinar (desde el alma) junto a la barra. Justo allí o quizás antes tuve la oportunidad de reunirme con el joven escritor Carlos Almaguer (alías Ca), buen camarada, devoto de los paseos internos y de las caminatas etílicas a través de los túneles del espíritu… y de Guanajuato. Me sentí como un Sixto Rodriguez, en Searching for Sugarman pero paseando por la ciudad de las momias.
  


  
    
  


  
    Pude ver cine, o al menos eso creo, de pronto la ciudad me arrastraba de un lugar a otro sin control, de pronto la gente aparecía y desaparecía. Una cinta nostálgica que me dejó clavado fue El Peso de los Elefantes (2013), de Daniel Joseph Borgman. La historia de un niño solitario que intenta habitar en un entorno hostil y luminoso al mismo tiempo. Me recordó mi niñez irreal, al lado de una madre despreocupada y un padre tonto.
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    Más tarde vagué en compañía de los bohemios, los días se sucedían sin control uno tras otro; hablábamos de libros, de filósofos raros que tomaron decisiones suicidas más allá del alcohol. Suicidios intelectuales improbables en épocas que nuestros ojos jamás miraron. Un par de colegas guanajuatenses me llevaron a la azotea de su casa, a fumar algunos tabacos y a charlar sobre los días venideros, sobre vagones de metro atiborrados de masa humana y sobre las borracheras que nos debemos. Desde allí pude mirar hacia el hotel donde me quedé la primera vez que vine a esta urbe; me imaginé del otro lado de la ventana, mirándome a través de un lejano día de lluvia. Desde ese cuarto de hotel donde ella y yo cogimos sin parar con la ventana abierta, para que la brisa del diluvio cayera un poco sobre nosotros. Quizás nunca pasó.
  


  
    
  


  
    Vi a Danny Boyle aunque él nunca me vio a mí, lo cual no tiene la mayor relevancia. Fui uno de esos miles de adolescentes que se formó viendo Trainspotting y todas sus películas, fui la Nada y él fue un abismo de esos que absorben el absurdo del universo. También pude ver, justo sentado atrás de Danny Boyle y de la legendaria tía Sarita (la del chicharrón mágico), la película Shallow grave.
  


  
    
  


  
    Corrí entre vacíos y naderías como un perro tonto que intentara morderse la cola. Estuve, a media noche, sentado en una placita oscura al lado del buen Ca, esbozando pláticas que siempre se interrumpían por silencios cinematográficos. El alcohol pateaba duro desde el interior de mi cerebro. Almaguer fue mi confesor y yo le conté todos mis pecados, mis olvidos, mis desamores y le hablé de todas las películas que jamás existieron. Él me habló de filósofos, de poetas de apellido Valdivia y de mujeres divinas que acaso, borgiana y castamente, jamás conoceré. En medio de la pletórica Guanajuato, bajo la sombra del teatro Juárez, alguien habló sobre la castidad. La Nada fue mía.
  


  
    
  


  
    Trasnochamos nuestros ojos en el panteón municipal en busca de una Mujer Metralleta; también allí me fueron presentadas tres misteriosas señoritas que murieron casi juntas, casi al mismo tiempo y que fueron enterradas en la misma cripta. Las damas más cachondas y recatadas de todo el Guanajuato.
  


  
    
  


  
    Después vendría ese loco llamado Darren Aronofsky. Un bastardo genial que habría de poner en jaque a medio festival. “¿Quieren hablar de cine o qué, putos?”, nos preguntó el director de Pi. Y así fue como llegó el caos a nosotros. Aullé como loco toda la conferencia aunque no me fue concedida la gracia de hacer mi pregunta, que aprovecharé aquí: ¿Por qué los círculos Darren? ¿Por qué tantos jodidos círculos? Tus filmes están saturados de círculos, ciclos temporales y loops, como ese donde se desmaya la mujer de La fuente de la vida. ¿Acaso quieres volverme loco? Si Darren y yo estuviéramos en un vagón del metro lo miraría fijamente durante todo el camino, pero jamás llegaría a plantearle la pregunta; sería un homenaje al absurdo filme argentino Moebius.
  


  
    
  


  
    El festival cerró y yo cerré la noche a mí vez. Me fui a vagar, me fui a perder entre los túneles pero sólo en aquellos alejados de la fiesta y de todos los borrachos hediondos. Me fui borracho a perder solo, hacia el núcleo vaginal de Guanajuato, hacia el vórtex de las miradas, hacia el aleph, me fui a vomitar lejos. Cuando me di cuenta, viajaba en una camioneta descapotada, al lado de unos obreros, una cumbia sonaba a bajo volumen. Íbamos en busca de mí mismo, eso me dijiste.
  


  
     31.07.13
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  Tessa Ia


  Breve encuentro con la angelical protagonista de Después de Lucía.



  
    
  


  
    Isabel
  


  
    por Isabel Ocadiz
  


  
    
  


  
    La actriz Tessa Ia, una de las más jóvenes y talentosas del cine mexicano reciente, quien se encuentra ahora en la adaptación para teatro de Hard Candy, nos regaló un gran personaje estelar en la película Después de Lucia (2012) del director Michel Franco.
  


  
    
  


  
    Dicha película no relata la problemática de dos hermanos que deben representar escenas sexuales, como en su realización anterior (Daniel y Ana), Después de Lucia, descrita como menos pesada en su contenido, habla de una perturbación psicológica, sin parecer una pesadilla, que refleja una realidad escondida por muchos adolescentes. Lo que podemos apreciar en la actuación de Tessa, protagonista de la historia, es la expresión de las características específicas de una personalidad social que sufre este tipo de abusos. El bullying es un problema o conducta actual que siempre ha existido, pero ahora se le ha puesto particular atención.
  


  
    
  


  
    Hay quien ha mencionado que la cinta de Franco no alcanzó la aceptación del público, pero si abordamos la profecía social, que dice que todo argumento que toque las fibras más sensibles de la sociedad estará expuesto al desprecio dentro del cine, esto es lo que pasa con Michel Franco. Después de Lucía, que obtuvo el gran premio de la sección Un certain regard en el festival de Cannes 2012, logró traspasar esa pared con su guión, dirección y actuaciones. Tessa Ia consigue capturar la atención de las cámaras, donde algo sutil que se transforma en grotesco.
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    Hace ya unos meses, el equipo de F.I.L.M.E., en la alfombra roja de la película 5 de mayo: la batalla, se encontró con la protagonista de Después de Lucia, quien apareció con un vestido azul rey, sencillo. Tessa presumió de su personalidad angelical, nada lejos de su personaje de Alejandra dentro de la cinta. Sonriente y amigable para esta revista digital, nos dio la oportunidad de hacerle una pequeña entrevista, donde nos habla de algunas experiencias dentro del filme y con el director Michel Franco, la filmación de la escena del pastel, y también nos da su opinión acerca de esta situación que se ha convertido en un problema socio-escolar.
  


  
    
  


  
    A continuación mostraremos en audio la entrevista:
  


  
    
  


  
    
  


  
     23.07.13
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  Vincent Gallo, un artista nato


  Revisión de una vida en el cine



  
    
  


  
    Ipso por Marco F. Torres
  


  
     @Marcofdeztorres
  


  
    
  


  
    
  


  
    El mundo del cine alberga gran cantidad de profesionistas: directores, guionistas, productores, actores… pero muy pocas personas han ejercido todas estas profesiones al mismo tiempo. Quizá el más conocido sea el caso de Woody Allen, quien ha dirigido 49 películas actuando en 44 y ha escrito cerca de 71 títulos, desde libros de cuentos, hasta programas de televisión.
  


  
    
  


  
    Otros célebres cineastas son Martin Scorsese (Gangs of New York, 2002 y Hugo Cabret, 2011), Clint Eastwood (Million Dollar Baby, 2004 y Gran Torino, 2009) y recientemente, Ben Affleck (The Town, 2010 y Argo, 2012). Sin embargo el nombre de Vincent Gallo continúa siendo desconocido parala mayoría del público.
  


  
    
  


  
    De ascendencia italiana, Vincent nació el 11 de abril de 1961 en Buffalo, New York. A temprana edad, antes de ejercer su carrera cinematográfica, Gallo decidió probar suerte en la música luego de un primer contacto con el Sgt. Peppers Lonely Hearts Club Band de The Beatles. Formó varias bandas con un predominante sonido oscuro en las que figuraban influencias como: King Crimson, Yes, Genesis, The Stooges y David Bowie. Quizá la más reconocida de ellas sea Gray, la cual contaba con el artista pop Jean-Michel Basquiat entre sus integrantes.
  


  
    
  


  
    En 1978, después de la fugaz existencia de Gray, decide incursionar en la actuación haciendo performance en las calles de New York, presentaciones públicas que llegaban a alterar y perturbar a los curiosos transeúntes para provocar en ellos la reflexión sobre determinados temas sociales e individuales. Los números más reconocidos son: The One-Armed Man, The Man with No Face, Sandman, Boy Hit by a Car y Boy Cries in Restaurant Window.
  


  
    
  


  
    Aunque anteriormente ya había dirigido, producido y actuado en algunos cortometrajes como Vincent Gallo as Jesus Christ (1979), If You Feel Froggy Jump (1980) y Gaslight LeStat (1984), el momento en que sus actuaciones cobraron mayor trascendencia cinematográfica fue en 1985, cuando le ofrecieron componer el score del largometraje The Way It Is de Eric Mitchell, además de actuar como protagonista en dicho film al lado de Steve Buscemi y Rockets Redglare.
  


  
    
  


  
    A partir de entonces, Gallo continuó produciendo y dirigiendo algunos cortometrajes, como The Gunlover, Wedding (ambos de 1986) y Gallo 2000 (1989). Incluso actuó para algunas series de televisión y películas independientes dirigidas por Robert Kramer, Theresa Villaverde, Claire Denis, Emir Kusturcia, Victoria Leacock, Billie August, Mira Nair, Rebecca Miller, Alan Taylor, Abel Ferrara y Kiefer Sutherland, hasta 1998 cuando realiza su primer largometraje: Buffalo 66.
  


  
    
  


  
    Buffalo 66, un drama con algunos momentos de ironía y humor negro. La historia gira en torno a Billy Brown (Vincent Gallo), un sujeto que acaba de salir de prisión por un crimen que no cometió. De inmediato busca la manera de recuperar la vida que le fue arrebatada tratando de cobrar venganza. Sin embargo, al conocer a Layla (Christina Ricci), sus planes cambian inesperadamente.
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    Este film resulta ser, por momentos, una mezcla de lo autobiográfico mezclado con ficción. Lo llevó a participar en el Festival de Sundance del mismo año. Es considerada su mejor película hasta el momento y una de las imprescindibles del denominado cine de culto.
  


  
    
  


  
    Después del éxito obtenido, llegó a dirigir algunos comerciales en Japón para las compañías Parco y Toyota, en 1999 y 2000, respectivamente. Continuó realizando cortometrajes, retomó su carrera musical y en el 2001 publica su primer álbum en solitario, titulado: When, una pieza musical realmente única en su tipo.
  


  
    
  


  
    Pero el momento del segundo largometraje llegó con The Brown Bunny (2003). Otro drama sobre un motociclista profesional atormentado por los recuerdos de su amante. Este film se estrenó mundialmente en la edición del Festival de Cannes de ese mismo año.
  


  
    
  


  
    Es una película controvertida, llamó la atención de los medios y el público en general debido al explícito contenido sexual de la escena final entre Vincent y la actriz Chloë Sevigny. Además fue motivo de disputa de palabras entre Gallo y el crítico de cine, Roger Ebert, quien mencionó que The Brown Bunny fue la peor película de la edición 56 de Cannes.
  


  
    
  


  
    Como dato curioso, en la década de 1980 Gallo alcanzó el nivel profesional del Gran Premio de Motociclismo, a pesar de que no ganó un campeonato nacional. Gallo es uno de los conductores de motocicletas reales en The Brown Bunny. Después de aquellos infortunios, desapareció del cine, al menos como director, pero continuó con la música al grabar en 2005 At Home, un disco en compañía de Sean Lennon.
  


  
    
  


  
    Finalmente, en el 2010 regresó a la silla del director y al papel protagónico para la cinta, Promises Written in Water, pero por desgracia pasó desapercibida aún participando en los Festivales de Cine de Venecia y Toronto.
  


  
    
  


  
    Volvió a filmar un par de cortos como director, Anea 17 y The Agent en 2010. Pero continuó en la actuación para películas como Essential Killing (2010), Loosies (2011), y La leyenda de Kaspar Hauser (2012). Y para este 2013 se esperan Human Trust del director japonés Junji Sakamoto, donde él actúa, y su cuarto largometraje como director: April.
  


  
    
  


  
    Gallo es uno de esos artistas incomprendidos. Sus actuaciones van más allá de las películas que ha protagonizado, prueba de ello fue la realización de una serie de performances sobre protestas de las protestas, en las que sus interpretaciones resultan ser crudas y ofensivas. Pero que en realidad, forman parte de una construcción artística conceptual en las que reflexiona sobre temas intrínsecos al ser humano como la procreación, el ego, la agenda social, la visión individual y colectiva de la religión, la raza y la sexualidad. Todo esto lo ha llevado a que la crítica lo señale como un racista, sexista y homófobo.
  


  
    
  


  
    Lo cierto es que el nombre de Vincent Gallo es sinónimo de prestigio dentro de la esfera artística.
  


  
    
  


  
    Pero dicho prestigio lo ha logrado gracias a su propio esfuerzo, nunca ha necesitado de promotores o managers detrás de él para desenvolverse dentro del medio. Ha financiado sus propias películas, álbumes musicales e incluso, ha construido sus propios estudios de grabación en Los Ángeles. Además del cine, la música y el motociclismo, se ha desenvuelto en la pintura, escritura, fotografía y el modelaje. Quizá, lo único que le haga falta en sucurriculum sea presentar un proyecto como astronauta… Vincent Gallo es un artista por naturaleza.
  


  
    
  


  Colaboración cortesía de Ipso Facto.



  
    
  


  
    
  


  
    23.07.13
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  Mi nombre no es Peter


  33 años sin el genial Peter Sellers



  
    
  


  
    Lala
  


  
    por Laura Meza Orozco
  


  
    
  


  
    
  


  
    Sellers, alguna vez lo dijo: “Carezco de personalidad, no soy nadie. Si me pidieran que me interpretara a mí mismo, no sabría qué hacer. No sé qué o quién soy, por suerte trabajo tanto que pocas veces tengo que representarme a mí mismo”.
  


  
    
  


  
    Hace 33 años “murió” por un infarto masivo al corazón Peter Sellers, quien nunca fue quien parecía ser, nunca él mismo. Un director dijo que era el actor perfecto porque era la botella vacía que se llenaba con ideas, otro director dijo que en su caso ni la botella vacía existía, pero creo que no debió haber estado tan vacío aquél si fue capaz de construir tantos personajes míticos en la historia del cine, que van del torpe inspector Closeau en The pink panther (Edwards, 1963) o el científco loco que le pone título a Dr. Strangelove (Kubrick, 1964) o Chauncey, el jardinero de Being there (Ashby, 1979) cuyo único contacto con el mundo exterior había sido un viejo televisor, o en The Ladykillers (Mackendrick, 1955), donde fue un criminal que logró ensombrecer en momentos a Alec Guiness.
  


  
    
  


  
    Probablemente Peter Sellers sea el cómico más grande que nos dio el cine, salvando distancias de otros comediantes brillantes, lo que quizá haga diferente a Sellers de otros sea que estamos frente a un “payaso” pero tal vez no al que todos estamos acostumbrados.
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  Imagen promocional del canal de televisión TCM en homenaje al actor.



  
    
  


  
    De su vida personal se sabe que a su primera esposa la abandona en cuanto le llega la fama, que era cruel con su familia, que se casó cuatro veces pero fue terriblemente celoso, maniático, difícil de llevar en el trato, dejó morir sola a su madre en un hospital porque estaba trabajando y dejó a sus hijos sin otra herencia que los recuerdos de una infancia traumatizante (como cuando rompió todos los juguetes de su hijo porque éste rayó por accidente su automóvil deportivo). Sufrió 13 infartos que sobrevivió de milagro, pues siempre lo declaraban clínicamente muerto.
  


  
    
  


  
    Tal vez Sellers no haya muerto realmente el 24 de julio de 1980, sino al poco tiempo de nacer en 1925: hijo de una pareja de artistas del vaudeville que había puesto grandes esperanzas en que su Peter se convertiría en el mejor actor de todos los tiempos; pronto tendrían otro hijo, Richard, perversamente educado para continuar la carrera que hubiera dejado Peter si hubiera muerto prematuramente: así nació la leyenda de Peter Sellers, un hombre que desde que nació ya estaba interpretando a alguien más.
  


  
    
  


  
     24.07.13
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  3x10 sin Buñuel. El azar y ¿dónde está el cineasta?


  Primero de una serie casi infinita de textos que acarician a un cineasta sin par.



  
    
  


  
    Praxedis
  


  
    
  


  En este marco, medio surrealista medio nihilista, de la conmemoración de la muerte de Luis Buñuel nos hemos dado a la tarea de revisar a fondo la obra de este cineasta, como buscando edificar un homenaje constante y efusivo a quien consideramos uno de los padres (fundadores) del cine más corrosivos –a lado de Fritz Lang, Charlie Chaplin y Kenji Mozoguchi–, un tributo literario (nuestro limítrofe mundillo, ja) a un cine que nos sigue emocionando y un pretexto para ir hacia la primera monografía de un cineasta producida en esta revista.



  
    
  


  Así, a lo largo de lo que resta del año (sí, lo que resta del año) irán desfilando nombres, críticas, anécdotas, noticias, piezas sonoras y pictóricas y, en el peor de los casos, invenciones visuales varias en torno a las 32 películas del genio de Calanda y fragmentos anexos de su vida que vayan complementando en el lector, avezado y novel en lo buñueliano, su experiencia cinéfila en esa obra. De ese tamaño nuestra humilde pretensión.



  
    
  


  
    
  


  
    por Praxedis Razo
  


  
    
  


  
    Hoy 29 de julio, día de su trigésimo año de muerte, comenzaremos a paladear un instante de ese vademécum de Buñuel que es Prohibido asomarse al interior (Conaculta, 1996), librazo de obsesivos diálogos intransigentes entre José de la Colina, Tomás Pérez Turrent y don Luis, que se fue construyendo como un encuentro entre amigos que conbebieron una larga velada de poco más de 10 años (o poco más de 30, si consideramos que De la Colina “persiguió” al cineasta desde Los olvidados, en 1950) en la que celebraron el todo por la parte, y entre filme y filme se asomaron momentos luminosos, como cuando, a propósito de Él (1952), al director se le antojó sacar una escopeta y asesinar a sus entrevistadores, demostrando que la imaginación todo lo puede: “ir hasta el final”, “ser terrible en los hechos”, afirmó.
  


  
    
  


  
    Tomo, pues, un gran fragmento de dicha entrevistota, éste a propósito de Tristana (1969), para comenzar a jugar a homenajearlo con un gran tema, el azar, que rige la vida, al parecer de Buñuel, y no sólo se adelanta a Magnolia (P.T. Anderson, 1999) en su argumentación, sino vislumbra ya el germen de la hidra que sería El fantasma de la libertad (1974):
  


  
    
  


  Se podría hacer una película en la que se demostrara que Napoleón nació porque siglos atrás un romano se rascó la nariz en cierto momento. Y por encadenamiento de circunstancias, eso lleva a su nacimiento. O pongamos por caso que Hitler no llega a nacer. Fíjense que distinta sería la historia de nuestro siglo […] porque una noche determinada su padre no se acuesta con la esposa. ¿Por qué no se acuesta con ella? Ese día, en el trabajo, ha estado todo el tiempo pensando en su mujer. Sale del trabajo y encuentra a un amigo, los dos van a emborracharse y el señor Hitler llega a su casa como una cuba, se duerme en el suelo y no fornica con su mujer. ¿Por qué encontró ese día a su viejo amigo? Éste es un hombre del campo, se le rompe la reja del arado y va a la ciudad a comprar una, y allí se encuentra al señor Hitler. ¿Por qué se rompió la reja del arado? Porque al arar se topó con una piedra… Los ejemplos son tontos pero sirven […]



  
    
  


  
    
  


  
    Y entonces Pérez Turrent lo provoca diciéndole que no todo es azar, y lo hace aduciendo a las estaciones del año, a lo que don Luis responde que la naturaleza quizá no sea tan accidentada como la conducta humana, o por lo menos no tan inmediatamente accidentada, pero puede desencadenar el albur. Prosigue:
  


  
    
  


  Una tormenta me obliga a refugiarme en una choza del campo. Allí hay una pastora guapa, siento el deseo y la violo. De esa violación nace Sócrates. Es hijo mío (no reconocido), pero también de la pastora y de la tormenta. Si en lugar de meterme en una choza, me meto en una cueva, encuentro allí un oso y me devora, Sócrates no nace. Pero seamos menos fantasiosos: ¿por qué estoy aquí tomando una copa y hablando con ustedes? Yo quería estudiar música; si hubiera sido formalmente músico, no estaría yo aquí. Estoy aquí porque un día se me ocurrió ir al Vieux Colombier a ver una película de Fritz Lang y me interesó hacer cine. Pero tampoco estaría aquí si el final de la guerra me encuentra en Calanda. Sólo me conocerían ustedes, entonces, por el libro de Sadoul: “Luis Buñuel: malogrado cineasta español, autor de Un perro andaluz, La Edad de Oro y Las Hurdes. Fusilado por las fuerzas franquistas cuando se iniciaba su prometedora carrera cinematográfica”.
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  Luis Buñuel y Salvador Dalí en 1929



  
    
  


  
    Como debe suponer el lector, sus interrogadores quedan estupefactos, como quien esto lee por vez primera o relee. Este cineasta que también tiene una larga carrera como actor y editor (¡ni bien comprendida, ni, a ratos, conocida aún!) demostraba cómo en cualquier tarde de su vida podía recrearse y con él al mundo entero sencillamente para pasar el rato.
  


  
    
  


  
    Sirva esta greguería como disparo inicial de lo que se teme sea un nutrido, espectacular y arrebatador homenaje. Y además, nos permite recrear el dispositivo-premisa de El fantasma de la libertad, trayendo a cuento lo que en Confabulario (segunda época, El Universal, julio 28, 2013) publicó Abida Ventura que desencadena el misterio de dónde yacen los restos de don Luis.
  


  
    
  


  
    ¿En España, en México? Sus hijos dicen haberlos regado, en 1997, en el monte Tolocha, en su natal Calanda, mientras que el dominico Julián Pablo Fernández, amigo personal de Buñuel, afirmaba (hasta febrero de este año y antes de que lo desmintieran agresivamente los pequeños buñueles a través del periódico español El Mundo) que una vasija con los restos del director yacía en un rincón privado de la Parroquia Universitaria del Centro Universitario Cultural.
  


  
    
  


  
    Hay azar en la historia del paradero de lo que queda de Buñuel en el mundo, sí, pero también hay algo truculento, morbosón y finalmente –cereza en pastel–, incongruente… ¿Cómo que Parroquia Universitaria? ¿Qué chingados es eso? ¿Tiene sentido que exista una iglesia universitaria? Y me viene a la mente la historia de mis padres que, buscando saldar cuentas con su Dios (el saber) y el Dios de las familias (el encabronado de los 99 nombres indescifrables), buscaron casarse en ese territorio, pensando que fuera neutral. Una auténtica pendejada realmente. Casarse, ja, de manera neutral, dominicamente.
  


  
    
  


  
    
  


  
    29.07.13
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  Nolan: Carta de despedida a Batman


  El director británico, le dice adiós al personaje que lo llevó al mundo del blockbuster.



  
    
  


  
    Mr FILME
  


  
    
  


  El año pasado, tras el estreno de la última entrega de la franquicia dosmilera del hombre murciélago, Batman: el caballero de la noche asciende, salió a la venta el libro The Art and Making of The Dark Knight Trilogy, volúmen recopilatorio de la autoría de Jody Duncan Jesser que supone una basta monografía acerca de lo que hay detrás y debajo del Batman de Christopher Nolan. El día de hoy, el realizador nacido en Londres, Inglaterra, festeja su cumpleaños número 43, así que compartimos la carta que le dedica al personaje del traje negro y que forma parte del prefacio de la mencionada edición. Dsifruten las palabras de Nolan.



  
    
  


  
    
  


  
     por Christopher Nolan
  


  
    
  


  
     Alfred. Gordon. Lucius. Bruce... Wayne. Nombres que han llegado a significar mucho para mí. Hoy, estoy a tres semanas de decir un último adiós a estos personajes y este mundo. Es el noveno cumpleaños de mi hijo. Él nació mientras el Tumbler era armado en mi taller con partes aleatorias de maquetas. Mucho tiempo, muchos cambios. Un giro de aquellos sets en donde un poco de acción con balazos o un helicóptero eran eventos extraordinarios, por los que se trabajaba durante días hasta ahora, donde las multitudes de extras, crear demoliciones o la violencia a miles de pies en el aire se han vuelto algo familiar.
  


  
     La gente pregunta si siempre la planeamos como una trilogía. Eso es como preguntar si tenías planeado crecer, casarte o tener hijos. La respuesta es complicada. Cuando comenzamos a planear la historia de Bruce junto a David [Goyer], coqueteamos con lo que podría venir después, pero luego retrocedimos, por no querer mirar muy en el futuro. No quería saber todo lo que Bruce no sabría. Quería vivirlo con él. Le dije a David y Jonah [Nolan] que pusieran todo lo que sabían en cada película mientras la hacíamos. Todo el elenco y el equipo puso todo lo que tenía en la primera película. No nos guardamos nada. No guardamos nada para la próxima. Construyeron una ciudad completa. Luego Christian y Michael y Gary y Morgan y Liam y Cillian comenzaron a vivir en ella. Christian dio una probada a gran parte de la vida de Bruce Wayne y la hizo totalmente convincente. Nos llevó a la mente de un ícono popular y nunca dejó que nos diéramos cuenta de la naturaleza caprichosa de los métodos de Bruce.
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     Nunca pensé que haríamos una segunda –¿Cuántas buenas secuelas hay? ¿Para qué lanzar ese dado?-, pero una vez que supe a dónde llevaría a Bruce, y cuando comencé a vislumbrar al antagonista, se convirtió en algo esencial. Queríamos reagrupar al equipo y volver a Ciudad Gótica. Ésta había cambiado en tres años: más grande, más real, más moderna. Y una nueva fuerza del caos estaba pasando al frente. Era el payaso atemorizante, definitivo, traído aterradoramente a la vida por Heath. No nos guardamos nada, pero habían cosas que no pudimos hacer en la primera: el batitraje con un cuello flexible, filmar en Imax. También cosas con las que nos acobardamos como destruir el batimóvil, quemar el dinero sangriento del villano para mostrar una completa indiferencia por las motivaciones convencionales. Tomamos la supuesta seguridad de una secuela como licencia para lanzar una advertencia al viento y encaminarnos a los rincones más oscuros de Gótica.
  


  
     Nunca pensé que haríamos una tercera -¿Ha habido alguna gran segunda secuela?-, pero seguía preguntándome sobre el final de la travesía de Bruce, y una vez que la descubrimos junto a David, tenía que verlo por mí mismo. Teníamos que volver a lo que apenas habíamos susurrado aquellos primeros días en mi taller. Hemos estado haciendo una trilogía. Llamé a todos para juntarse para un nuevo viaje a Ciudad Gótica. Cuatro años después, todavía está aquí. Incluso parece un poco más claro, un poco más pulida. La Mansión Wayne ha sido reconstruida. Rostros familiares han vuelto, un poco más viejos, un poco más sabios... pero no todo era lo que parecía.
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     Gótica se estaba pudriendo desde sus bases. Un nuevo mal estaba burbujeando desde abajo. Bruce pensaba que Batman ya no era necesario, pero estaba equivocado, tal y como yo lo estaba. El hombre murciélago tenía que regresar. Supongo que siempre lo hará.
  


  
     Michael, Morgan, Gary, Cillian, Liam, Heath, Christian... Bale. Nombres que han llegado a significar mucho para mí. Mi tiempo en Ciudad Gótica, al cuidado de una de las figuras más grandes y duraderas de la cultura popular, ha sido la experiencia más desafiante y gratificante que un cineasta habría de desear. Echaré de menos al hombre murciélago. Me gusta pensar que él me extrañará, pero nunca ha sido particularmente sentimental.
  


  
    
  


  
     30.07.13
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   [image: ] Ciclo Glauber Rocha


  En Cineteca Nacional México



  
    
  


  
    Mr FILME • El ciclo exhibe los trabajos más representativos de una de las figuras más destacadas del cine brasileño de la década de los 60.
  


  
    Glauber Rocha es una de las presencias más contundentes del cine brasileño de la década de los 60. Máximo representante del Cinema Novo, corriente que fomentaba la libertad e independencia del cine brasileño y buscaba reflejar las raíces más profundas del pueblo, Glauber Rocha se erigió como una de las voces más críticas de su entorno social y político.
  


  
    
  


  
    En sus inicios, la tinta y el papel fueron los vehículos a través de los cuales Rocha diseccionaba el cine brasileño, con críticas para periódicos y revistas locales, así como para importantes publicaciones internacionales. Del impreso emigró al celuloide, donde tuvo una corta pero consistente carrera con un total de 17 películas impregnadas de surrealismo, teatralidad, misticismo y estridencia poética que abordan la situación política y cultural de Brasil a través de la metáfora y la revisión histórica.
  


  
    
  


  
    En julio, la Cineteca Nacional, con el apoyo del Centro Cultural Brasil México, presenta un ciclo dedicado a la obra de este destacado cineasta brasileño con la exhibición de sus filmes más representativos. En la inauguración se proyectará Anabazys (Brasil, 2007), documental de Paloma Rocha y Joel Pizzini que toma como pretexto la restauración del filme La edad de la tierra (también de Rocha), para retratar la vida y obra de Glauber Rocha. Esta función contará con la presencia de Paloma Rocha, primogénita del cineasta y tendrá lugar el próximo viernes 19 de julio a las 19:30 horas en la Sala 7, Alejandro Galindo.
  


  
    
  


  
    A este filme le siguen Barravento (Brasil, 1962), primer largometraje de Rocha, reflexión acerca de la enajenación y el dominio religioso con la que obtuvo el premio a la mejor ópera prima en el festival checoslovaco de Karlovy Vary; Dios y el diablo en la tierra del sol (Brasil, 1964), donde hace su aparición uno de sus personajes más famosos, Antônio das Mortes, quien defiende los intereses de la clase acomodada y tiene la misión de perseguir a los oprimidos; y Tierra en trance (Brasil, 1967), en la que Rocha se sirve de la discontinuidad temporal para abordar cuestiones políticas y sociales; cabe señalar que esta cinta fue prohibida en Brasil y sólo pudo verse tras recibir en 1967 el premio FIPRESCI en Cannes.
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    El recorrido por lo más destacado de la filmografía de Glauber Rocha continúa con El dragón de la maldad contra el santo guerrero también conocida como Antonio das Mortes (Brasil-Francia-RDA, 1969), secuela de Dios y el diablo… con la que el realizador brasileño se alzó con el galardón al mejor director en Cannes en 1969 de la mano de su mítico personaje, a través del cual vuelve a reflejar la situación política y cultural de Brasil; y Claro (Italia, 1975), mezcla de ópera, documental, ensayo y ficción un manifiesto de Rocha en contra de la sociedad capitalista y los contrastes que en ella habitan.
  


  
    
  


  
    Finalmente, la programación culmina con otro documental de otro de sus hijos, Eryk Rocha, quien en Rocha que vuela (Brasil-Cuba, 2002), construye un homenaje a su padre y establece una especie de diálogo-enfrentamiento con una generación que soñó con hacer del cine el primer movimiento artístico de unificación cultural y política de América Latina.
  


  
    
  


  
    El cine de Glauber Rocha es un cine libre, independiente, de autor, alejado de las convenciones y los paradigmas, al servicio de las causas políticas y sociales, que apela a la reflexión y a la crítica. A través de este ciclo la Cineteca y el Centro Cultural Brasil México celebran la trayectoria de este cineasta y ofrecen una ventana a la cultura e historia de un país tan diverso como es Brasil.
  


  
    
  


  
    Programación
  


  
    
  


  
    (Sujeta a cambios de último momento)
  


  
    
  


  
    Sala 7 Alejandro Galindo
  


  
    
  


  
    Viernes 19 de julio
  


  
    
  


  
    Anabazys / 19:30 hrs
  


  
    
  


  
    Función inaugural con la presencia de Paloma Rocha
  


  
    
  


  
    Sábado 20 de julio
  


  
    
  


  
    Barravento / 19:00 y 21:00 horas
  


  
    
  


  
    Domingo 21 de julio
  


  
    
  


  
    Dios y el diablo en la tierra del sol / 18:30 y 21:00 horas
  


  
    
  


  
    Martes 23 de julio
  


  
    
  


  
    Tierra en trance / 18:00 y 20:30 horas
  


  
    
  


  
    Miércoles 24 de julio
  


  
    
  


  
    El dragón de la maldad contra el santo guerrero / Antônio das Mortes
  


  
    
  


  
    18:00 y 20:30 horas
  


  
    
  


  
    Jueves 25 de julio
  


  
    
  


  
    Claro / 18:00 y 20:30 horas
  


  
    
  


  
    Viernes 26 de julio
  


  
    
  


  
    Rocha que vuela / 18:30 y 20:30 horas
  


  
    
  


  
    Para mayor información consulta:
  


  
    
  


  
    www.cinetecanacional.net
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  FICCHT 2013


  Segunda edición del Festival Internacional de Cine del Centro Histórico de Toluca.



  
    
  


  
    Arantxa
  


  El encuentro entre la forma y el fondo del cine mexicano



  
    
  


  
    por Arantxa Sánchez
  


  
    
  


  
    En los últimos años, México ha experimentado una ola creciente de festivales dedicados al cine. Propuestas interesantes, preocupaciones compartidas, futuros deseados, todos reunidos en proyecciones, estrenos, premiaciones, concursos… dedicados a una sola cosa: la realidad social.
  


  
    
  


  
    Del 10 al 17 de agosto se llevará a cabo uno, de toda esta ola de festivales de cine, en el municipio de Toluca, Estado de México. La segunda edición del Festival Internacional de Cine del Centro Histórico de Toluca (FICCHT) pretende continuar con la visión y misión de abrir un espacio al cine comercial mexicano (sí, suena raro).
  


  
    
  


  
    Mauricio D’Aguinaco, director general del evento, explicó que, contrario a lo que hacen otros festivales al excluir material mexicano que podría exhibirse en múltiples muestras, ellos pretenden ser una plataforma impulsora para la demostración de todos estos tipos de proyectos.
  


  
    
  


  
    Además de crear una correlación directa con toda la producción mexicana, el FICCHT pretende establecer un dialogo en donde se explore lo que para ellos es el mayor problema del cine en México: su instrumentación incorrecta. Para que de esta forma, pueda ser parte de una mejoría y contrarrestar dificultades.
  


  
    
  


  
    El eje rector y dador de vida a este festival correrá bajo un foro de discusión titulado Hacia la instrumentalización de una política fiscal y comercial en defensa del cine mexicano, que, en otras palabras, abrirá el dialogo para colocar sobre la mesa todas las posturas a través de un Pabellón Académico que reúna economistas, abogados, gestores, espectadores, cineastas, etcétera.
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  Los organizadores del FICCHT en conferencia de prensa.



  
    
  


  
    De esta forma, iniciarán espacios de intercambio de ideas en conferencias y mesas redondas centradas en cuatro conceptos de desarrollo: económico, social, cultural y educativo, reunidos en temáticas predominantes: Nuestro cine hoy: retos y perspectivas, Nuevas tendencias en el cine, El gremio, El financiamiento, la distribución y la exhibición cinematográfica en México y por último, Una legislación en defensa del cine mexicano.
  


  
    
  


  
    En un solo concepto como festival, se resguardarán diversas y atractivas actividades que van desde estos foros de discusión y análisis, presentación de libros, hasta muestras de cine indígena, una retrospectiva de cine mexicano y ganadores del Ariel, proyección de películas infantiles, etcétera.
  


  
    
  


  
    La inauguración será con la proyección de Cinco de mayo, la batalla del director Rafa Lara y cerrará con la película Nosotros los nobles de Gary Alazraki. En el desarrollo del festival se presentarán alrededor de 50 películas con títulos confirmados como Deseo de Antonio Zavala, Todo mundo tiene a alguien menos yo de Raúl Fuentes,Los amorosos de Rafael Montero, entre otras.
  


  
    
  


  
    Consolidándose con una propuesta interesante de análisis, revisión y teorización de las condiciones actuales del cine mexicano desde diferentes aristas, el FICCHT parece no querer quedarse sólo en la forma, sino también explorar el fondo como punto de arranque para derribar bloqueos y promover en el país el consumo del propio cine.
  


  
    
  


  
    El FICCHT es una iniciativa ciudadana conformada, principalmente, por jóvenes de las facultades de Comunicación en Toluca que, con sus primeros pasos, tienen más proyectos en puerta como explorar, por ejemplo, en ediciones posteriores la cinematografía de otros países como China e India y seguir en la constante búsqueda para comprender y entender qué es lo que hacemos y qué es lo que pasa con nuestro cine. Habrá que ver.
  


  
     Aquí las fotos de la conferencia de prensa.
  


  
    
  


  
    
  


  
    20.07.13
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  GIFF en Guanajuato capital I


  Comienza la recta final del Festival Internacional de Cine de Guanajuato en la capital del estado.



  
    
  


  
    DelMezcal
  


  El festival otrora dedicado al mundo de los cortometrajes llega por fin a la capital guanajuatense con bombo y platillo, por un lado con la llegada de los homenajeados especiales, listos para encontrarse con el público mexicano, y por el otro con la premier latinoamericana del filme laureado en el reciente Festival de Cine de Cannes, Heli (2013) de Amat Escalante. Así comienza la recta final del GIFF que seguramente tendrá muchas sorpresas para propios y extraños.



  
    
  


  
    por Marco Aurelio del Mezcal
  


  
    
  


  Inauguración: Heli, una comedia de enredos.



  
    
  


  
    Tras una ronda europea, donde el realizador Amat Escalante se llevó el premio a mejor dirección en el Festival de Cine de Cannes (nadamás), el filme Heli llegó el miércoles 24 de julio a pantallas mexicanas en su premier latinoamericana como función inaugural de la parte del GIFF 2013 que toma como escenario la capital del bello estado de Guanajuato.
  


  
    
  


  
    El director, guanajuatense por cierto, regresa con el elenco de éste que es ya su tercer largometraje a la capital del estado, donde se rodó gran parte del filme, con una serie de ovaciones en el icónico Teatro Juárez, donde también uno de los invitados especiales, Dany Boyle, asistió a ver la película.
  


  
    
  


  
    Tras el acoso del público al cineasta británico con una serie de fotos y autógrafos, las presentaciones protocolarias, el inentendible comentario y agradecimiento (¿?) del mismo Escalante, Heli comenzó sus minimalistas créditos –me pareció una buena labor de diseño con un blanco que abarca toda la pantalla– con gran expectativa (no sólo viene con un enorme premio y llega al lugar de la producción, sino que viene también con una serie de polémicas por su contenido).
  


  
    
  


  
    Desde mi época de universitario donde pude asistir a la premier de Luz Silenciosa (Reygadas, 2007) y quedarme boquiabierto con la película de zombis más rara que he visto en mi vida (cfr. Ordet, Dreyer, 1955 a quien homenajea), no había tenido una sensación similar con una de estas muestras de “hiperrealismo mexicano”. Ahora, lo que nos regala Escalante de una manera harto extraña, es la comedia de enredos más peculiar que he visto en el cine nacional reciente.
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  El elenco de la película en compañía del director.



  
    
  


  
    
  


  
    La exhibición de este filme, que no repara en ninguna explicitez, es hasta ahora el que más carcajadas ha provocado en el público en esta semana de cine en Guanajuato. Tras comenzar con un impactante colgado en un puente del bajío, muy a la broma surrealista buñueliana de Un perro andaluz (1929) -para cortar de tajo toda predisposición a lo que la película va a mostrar-, Heli corre tras una cotidianidad y una verosimilitud desbordante que causaba risas cada 5 minutos.
  


  
    
  


  
    La película tuvo de todo para divertir. Tenemos las clásicas groserías y frases coloquiales al por mayor (que recrearon a un público que parecía desconocer el escenario y personajes que habitan Heli); una serie de desafortunadas confusiones con un paquete de cocaína que llevará a un joven cadete de las fuerzas federales (¿entrenados por la CIA?) a llevarse entre las patas a unos incautos -el protagónico que pone nombre al filme y su familia- que sin deberla ni temerla verán trastocadas su vidas; disparos y simpática violencia no sé si fársica –por las risotadas y bromas que causó entre la audiencia– o simplemente realista; planos contemplativos y sencillos movimientos de cámara que preparan para absurdos sociales (lamentablemente comunes en México) que emocionaron y recrearon a la mayoría (menos al asustado Boyle).
  


  
    
  


  
    En suma, la exotización (por supuesto estilizada y con una manufactura genial y que me parece aplaudible) de la pobreza mexicana y el lamentable estado de una guerra que no parece tener fin, fueron el agasajo para un público que ante una obra impresionante no supieron hacer otra cosa ante el asesinato de perros o la desolación de una población que es el grueso de nuestro país más que soltar carcajadas (y no, mis palabras no son sarcasmo). La reciente película de Escalante, que no es del tipo de obras que uno puede decir “me gustó”, provocó sonrisas y emociones fuertes al expectante público guanajuatense e internacional.
  


  
    
  


  Las fotografías son cortesía del equipo de MKT Film
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  GIFF en Guanajuato Capital II


  Danny Boyle se encuentra con el público mexicano.



  
    
  


  
    Jools
  


  Dentro de las actividades del homenaje a Danny Boyle, que incluyeron la entrega de la Cruz de Plata por su trayectoria cinematográfica, donde se incluyó una presentación monográfica de su carrera con una simpática tropicalización de la escena inicial de Trainspotting (1996) (muy en el cliché de lo que el gringo promedio cree es lo mexicano), el director ofreció una especie de masterclass y una conferencia donde, con un carácter bastante alivianado, confesó muchos de sus secretos cinematográficos.



  
    
  


  
    
  


  Homenaje: Danny Boyle en México



  
    
  


  
    por Julio César Durán
  


  
    
  


  
    
  


  
    El increíble Danny Boyle pudo visitar San Miguel de Allende y lugares clave de la ciudad de Guanajuato como el museo de las momias, el museo Diego Rivera, entre otros. Su estadía por el bajío mexicano develó a un cineasta entusiasta, apasionado, de locura contagiante que a más de uno dejó con un grato sabor de boca. La conferencia magistral, larguísima pero genial, nos mostró a un Boyle contento de compartir su cine, su cinefilia y su peculiar forma de ver el mundo. Lejos de ser un reservado británico de familia irlandesa católica, es un personaje bastante abierto y extrovertido que confesó sus gustos musicales y su conocimiento de la escena inglesa, cuyo género house influyó en la creación de su filmografía noventera.
  


  
    
  


  
    La manera de trabajar su cine, comentó, es más orgánica al no pensar mucho en el estilo que trabaja sino en una manera intuitiva de sorprender al espectador. También hizo hincapié en sus influencias fílmicas más representativas, una de las más importantes, la obra de Nicholas Roeg, de quien recomendó una pieza poco conocida, la gran Eureka (1983).
  


  
    
  


  
    Aprovechó para platicarle al público que en las épocas de estudio logró acceder al cine mexicano de Jodorowsky, y entre las piezas observadas estaba la célebre El Topo (1970), que lo dejó boquiabierto. Finalmente se confesó, y añadió que su filme favorito de la historia es Apocalypse Now (1979) de Francis Ford Coppola, a la que describió como una obra que lejos de ser perfecta es meritoria de elogios por su hermosa producción.
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    El maestro contemporáneo de la elipsis cinematográfica, se definió como un autor al cual se le dificulta escribir guiones, no obstante tiene un gusto particular por elaborar estructuras narrativas. Así mismo se declaró poco hábil para construir personajes, de ahí que siempre trabaje muy de cerca con sus guionistas(John Hodge y Frank Cottrell, entre otros), pero afirmó que tras el proceso de guión, de dirigir actores –parte fundamental para Boyle– y la construcción audiovisual (en ello también se lleva mucho eligiendo la música que disfruta), la película se hace realmente en la sala de edición. El montaje de un filme es lo que termina por realizar gran parte del mismo, y el todo se lleva a cabo ahí.
  


  
    
  


  
    Extraordinario encuentro con un cineasta, que tiene bastantes entusiastas de su obra en México, con bastantes puntos interesantes de dónde comenzar a construir una imagen más acabada de él. Entre otras confidencias para el público de habla hispana, Boyle recordó un viaje a Cuba, el cual dijo haber disfrutado sobremanera, cuando promocionaba su ópera prima en celuloide, Shallow Grave (1994). Al llegar a la isla, su ímpetu cinéfilo no lo detuvo y se dedicó a observar todo el cine latinoamericano que pudo, entre muchas otras cosas una película que lo marcó para siempre: Memorias del subdesarrollo (Gutierrez Alea, 1968), de la que quedó tan impactado que dijo haber robado por completo la escena final del filme cubano para insertarlo como el final de su más conocida obra, Trainspotting (1996).
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  Las fotografías son cortesía del equipo de MKT Film.
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  Alternativas y nuevos vericuetos en la producción de cine.



  
    
  


  
    Daniel Aguado
  


  Plataformas para el desarrollo de proyectos cinematográficos



  
    
  


  
    
  


  
    Proyectos a los que no sabemos darles difusión, corrección de color, horas en estudio, apoyo de instituciones –desde latas de película hasta apoyo en distribución–, son algunas de los elementos en los que te apoyan estas grandes sociedades, cinéfilas ante todo, para poder lanzar un proyecto de manera formal.
  


  
    
  


  
    Incubadora está enfocado en la generación de nuevos cineastas mexicanos y extranjeros durante el Festival de Cine de Guanajuato. Los participantes de éste año tendrán la oportunidad de recibir asesorías privadas con reconocidas personalidades de la industria acerca de sus proyectos en desarrollo. Las asesorías incluyen temas diversos como Pitching, evaluación de guión, financiamiento, producción etc.
  


  
    
  


  
    Por otro lado, este año el GIFF y Cinefondation, creado por el Festival de Cannes, armaron la residencia de verano MexiCannes en Guanajuato, que beca a jóvenes cineastas que, dentro de sus maneras narrativas, reflejen el entorno de sus diferentes procedencias culturales. Y hay gente desde Costa Rica, Sri Lanka, Dinamarca, Brasil, hasta Perú, Inglaterra, Suiza, Kirguistán y República de Zambia.
  


  
    
  


  
    Hablamos con sus beneficiados para preguntarles cómo habían entrado tanto a la plataforma Incubadora, como a su residencia en MexiCannes, así como que otras experiencias han conocido a través de su carrera.
  


  
    
  


  
    Mahdi Fliefel, de Dinamarca, actualmente está siendo apoyado por esta plataforma en el International Pitching Market, y nos cuenta que actualmente hay un mexicano empezando su residencia en Cinefondation en París al igual que Amat Escalante y Michel Franco hace unos años, y que hay una gran presencia de cineastas latinoamericanos en la residencia de Cannes.
  


  
    
  


  
    Adrián Saba, de Perú , director de El limpiador (que pasó casi sin ver por Cine Tonalá en la Ciudad de México), que tuvo su premiere en el Festival de de San Sebastián, nos contó que durante sus cuatro meses de residencia había buscado apoyo en otras instituciones en el extranjero, ya que no existe alguna en Perú, hasta que Portugal y España lo valoraron y beneficiaron.
  


  
    
  


  
    Una de las necesidades principales según nos cuenta Laura Astorga, de Costa Rica, es el desarrollo de más apoyo hacia el cine centroamericano, ya que no existe una tradición consolidada en esta región, y pide más coproducciones o fondos de países con economías fuertes para el cine de centroamérica.
  


  
    
  


  
    Dentro de todas estas plataformas, nos comentaron sobre algunas que ellos consideran que si dan un importante apoyo ,algunas de ellas son:
  


  
    
  


  Binger Film Lab http://www.binger.nl

  

  Cinergia Fondo de Fomento Audiovisual de Centroamérica y el Caribe http://www.cinergia.org

  

  Sundance Film Festival http://www.sundance.org/festival/support-us/foundation-giving/

  

  Berlinale Talent Campus http://www.berlinale-talentcampus.de/channel/109.html

  

  Torino Film Lab http://www.torinofilmlab.it/index.php

  

  Global Film Initiative http://www.globalfilm.org.
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  Business tras business


  10° International Pitching Market



  
    
  


  
    Mr FILME
  


  
    Fotografías y texto por Mike Martínez
  


  
    
  


  Este proyecto es lanzado con el propósito de estimular la producción de cine, y se realizó el 26 y 27 de julio en Guanajuato.



  
    
  


  
    
  


  
    El IPM anualmente reúne a productores internacionales, inversionistas y diversos fondos e instituciones financieras de varios países con importantes proyectos en la industria del cine. En esta edición, el Pitching Market está compuesto por una selección de proyectos cross-over y una selección del proyecto MexiCannes-Cinéfondation.
  


  
    
  


  
    En total se recibieron 95 proyectos, de los cuales 20 fueron seleccionados para presentarse en el 10IPM, junto con los 12 proyectos de MexiCannes.
  


  
    
  


  
    La directora del proyecto, Jean Anne Lauer, comentó sobre el gran talento que llega este año al Pitching Market y lo difícil que será seleccionar a los proyectos ganadores. Lauer también se encuentra seleccionando cintas para la próxima edición del Festival de Cine Las Américas, que se llevará a cabo en Austin, Texas, en 2014.
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  | Directorio editorial |


  
    

  


  
    Daniel Valdez Puertos / Editor en Jefe.
  


  
     danielvaldez@filmemagazine.mx
  


  
     @DValdezPuertos
  


  
    

  


  
    Julio César Durán / Jefe de Redacción.
  


  
    jools@filmemagazine.mx
  


  
    @Jools_Duran
  


  
    

  


  
    Praxedis Razo / Supervisor Editorial.
  


  
     palinuron@filmemagazine.mx
  


  
    

  


  | Equipo |


  
    

  


  
    

  


  
    Fernando Malváez / Programador.
  


  
    hilubatar@filmemagazine.mx
  


  
    
  


  
    Iván Novelo / Diseño, webmaster.
  


  
    ivanovelo@filmemagazine.mx
  


  
    @IvaNovelo
  


  
    

  


  
    Mariana Martínez Balvanera / Directora de arte.
  


  
     mbalvanera@filmemagazine.mx
  


  
     @marianambalv
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