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  Presentación


  Alberto Dallal


  Los afanes clasificatorios del ser humano nacen de sus más remotas experiencias para entender el mundo y mantenerlo ordenado en su mente. Los mejores y más efectivos avances de la civilización, en la técnica, las artes, la política y las ciencias, se han logrado mediante actividades descriptivas y clasificatorias y la definición de sus metas, las cuales propugnan socializar el conocimiento para todos los miembros de la comunidad. En el desarrollo del cine estos afanes de ordenamiento no podían sino ocupar un sitio primordial, sobre todo porque en su múltiple papel de arte, espectáculo, medio de comunicación y registro histórico de la humanidad, las actividades cinematográficas ocupan un sitio social preferente desde su aparición –al finalizar el siglo XIX– hasta su inclusión en el conjunto de actividades básicas de la humanidad, prácticas que se incorporan a los avances tecnológicos implicados en la actual creación (instalación) de redes computacionales en todo el Globo.


  El fenómeno del cine actual resulta curioso y, a la vez, complejo. Si bien mantiene en evolución los elementos del espectáculo masivo (los “feligreses” se mantienen sumergidos en la atmósfera sagrada frente a la pantalla, como los “testigos”, silenciosos o no, en las iglesias y las catedrales: experiencia única e irrepetible con los mismos “oficiantes”), los cinéfilos pueden llevar las películas a su casa y gozarlas (o “sufrirlas”) individual o familiarmente, en grupo. Por otra parte, tanto el análisis de los especialistas, críticos e historiadores del cine “aprovechan” este medio (los cidis y otros soportes digitales) para asumir y hacerse de los conocimientos que les son indispensables para realizar sus tareas de revisión y de comprensión críticas. Pero la proliferación de las redes electrónicas ha hecho surgir un nuevo arte, el cine digital, con sus propios creadores, críticos, ideólogos y consumidores, que posee sus propias “reglas del juego creativo” y cuya operación se lleva a cabo individualmente o en grupos selectos y organizados. Todavía no se vislumbra el asentamiento definitivo de este arte nuevo porque sus creadores manipulan, de manera oportuna, novedosas técnicas creativas que habrán de hacerse más complejas y variadas con el paso del tiempo y de la experiencia. Estamos ante la realidad de un arte nuevo que ya no requiere de los “feligreses” del cine-cine y que propondrá tarde o temprano sus propios objetivos.


  Nos hallamos, entonces, en dos dimensiones de arte diferentes. Resultan sorprendentes las categorías, los espacios y las consecuencias históricas del cine-cine o cine analógico y resulta ingenuo o peligroso pensar (como lo podemos observar en todas las sociedades del mundo) que se intente “disolver” o reprimir estas magníficas, masivas “formas de ser” del cine como espectáculo: frente a la pantalla y la “exhibición” se sumerge el espectador en un espacio semiluminoso que le ofrece a sus sentidos y su inteligencia “protagonistas” y espacios gigantescos, cambiantes (que aun así se han convertido en prototipos), así como batallas, escenas domésticas, crónicas, situaciones amorosas, sociales e históricas o literarias paradigmáticas, en un contexto social y cultural específico, real o inventado. Siempre se trata de un escenario social que deviene transhistórico gracias a su naturaleza de espectáculo envolvente. Ante la operatividad cultural de este espectáculo, ante la vigencia del cine-cine, descubrimos que este medio debía enfocarse y aprovecharse en mayor medida (como lo ha logrado a través de decenios en todo el mundo) con propósitos científicos, didácticos, políticos y sociales, llevando a niños y adultos, programadamente, a las salas de cine, aisladas, vacías y silenciosas durante una buena parte del día en todo el mundo. De lograrlo, estaríamos respondiendo a los requerimientos que Roland Barthes plantea para toda trascendencia artística, en la inteligencia de que toda “significación siempre ha sido elaborada por historias y sociedades específicas; (ya que) toda significación es, en síntesis, el movimiento dialéctico que resuelve la contradicción entre el hombre cultural y el hombre natural…” (La responsabilidad de las formas).


  El análisis y la exposición realizados por el cineasta e investigador Carlos González Morantes, en colaboración con Carla González Canseco en este libro, indica un trabajo de selección, clasificación, descripción y “agrupamiento” guiado por su profundo conocimiento y por sus inclinaciones selectivas a lo largo de una carrera y un amor (pasional) por el arte cinematográfico, amor que sólo comparte con la fiesta brava, la única, ese espectáculo masivo que pretenden erradicar, extinguir, personajes contradictorios que son simultáneamente excelentes consumidores de carnes animales como alimento y defensores de especies domésticas inútiles. Habrá que discutirse (o ejemplificarse a través de las artes) si la invocación de la defensa radical de algunos animales no lleva consigo un beneplácito encubierto ante los miles y millones de muertes de seres humanos en el mundo actual.


  Generaciones enteras, en México y en todo el mundo, han forjado no sólo una cultura sino también una visión del mundo (que para el caso son lo mismo) sumergiéndose en ese mar gigantesco del arte cinematográfico que, como otras artes y tinglados monumentales, difícilmente puede ser sustituido por los incentivos tecnológicos, los aparatos y las indispensables redes tecnológicas que, a diferencia de las artes del espectáculo netamente universales, proponen cada vez con mayor ahínco mantener separados y distantes, y aun así comunicados, parcialmente, uno con otro, a los grupos humanos. Las verdaderas, auténticas artes monumentales propician todavía hoy, no sólo la comunicación sino también el conocimiento vital a través de sus oficios y sus oficiantes. A través de sus creadores, sus analistas y sus públicos.


  Orígenes del cinematógrafo y primeras películas


  



  Y se supo hombre cuando soñó con proyectar sus sueños.


  Ahora que ya podemos fotografiar a las personas más queridas, no quietas sino en movimiento, cuando trabajan, cuando hacen gestos familiares, cuando hablan, podemos afirmar que la muerte no es ya algo definitivo.


  - La Poste de París, comentario a propósito del cinematógrafo Lumière

Desde la antigüedad el hombre soñó con manipular imágenes y
dotarlas de movimiento. De hecho algunos teóricos ven el Mito de la
Caverna, de Platón, como la primera referencia de lo que sería el
cine. Encontramos ejemplos de este ejercicio en el teatro chino de
sombras o en las cajas negras y las linternas mágicas a partir del
siglo XVII. Pero el nacimiento de la fotografía a principios del
XIX fue el evento más decisivo para su desarrollo.

En 1839, tras extensas investigaciones en torno a sustancias
fotosensibles, el francés Louis J. M. Daguerre inventó el
daguerrotipo, un proceso que permitía plasmar una imagen en una
plancha sensible de cobre. Paralelamente el británico William Fox
Talbot desarrollaba el calotipo, es decir la obtención de negativos
para reproducir copias positivas en papel. Finalmente el matemático
y astrónomo inglés John Herschel acuñaría el término
fotografía.

Algunos inventores, como los británicos Michael Faraday y
William Horner, desarrollaron por separado dispositivos giratorios
con dibujos en su interior, los cuales, debido a la velocidad que
se le imprimía al artilugio, daban la ilusión de movimiento. Esto
también es un antecedente del cine de animación.

Por otra parte está el fenómeno de la persistencia retiniana. Se
trata de una condición del ojo humano la cual permite que lo visto
no se borre durante un instante y 16 imágenes por segundo (ese
número luego se elevaría a 24) den al cerebro la más exacta
sensación de movimiento. Gracias a ello podemos ver cine.

La persistencia retiniana fue estudiada por el médico británico
Peter Mark Roget y llamó la atención de inventores y jugueteros,
quienes crearon entretenimientos basados en ese fenómeno.

A finales del siglo XVIII el inglés Eadweard Muybridge se
interesó en la fotografía. Un amigo suyo, Leland Stanford,
presidente de la compañía ferroviaria Central Pacific, sentía un
enorme deseo de saber si un caballo galopaba con las cuatro patas
separadas del suelo. Para resolver el problema, Muybridge creó un
sistema capaz de fotografiar al animal en diferentes momentos de su
desplazamiento; luego tuvo la idea de colocar esas fotografías
sobre una placa circular transparente y ponerlas dentro de un
dispositivo, el zoopraxiscopio, y así fue como por primera vez
pudieron verse imágenes fotográficas en movimiento.

No fueron esos los únicos antecedentes del cine. Por ejemplo, el
médico e inventor francés Étienne Jules Marey creó el fusil
fotográfico, con el cual también estudió movimientos de animales en
una serie de fotografías. El francés Emile Reynaud ideó el
praxinoscopio, con el cual montó su famoso teatro óptico; hacía
unos 700 dibujos para contar cada una de sus historias, luego los
colocaba en una banda y los proyectaba en una pantalla mientras
otro proyector proporcionaba la escenografía en imágenes
superpuestas.

Al poco tiempo entraba en escena el estadunidense Thomas Alva
Edison: introdujo la película de celuloide, con mejores formas de
arrastre y con soporte de 35 milímetros, y fue el primero en pensar
formalmente en la producción y exhibición cinematográfica. Este
extraordinario inventor, conocido como El Mago de Menlo
Park, dejó registradas más de mil patentes, entre las cuales
están el kinetoscopio, el fonógrafo y la lámpara incandescente. Fue
la primera persona en diseñar un estudio de cine, el primero del
mundo, llamado “María Negra”. Luego de las primeras funciones del
cinematógrafo se vendieron en América del Norte y Europa más de mil
proyectores, aunque aún no se pensaba en exhibiciones
colectivas.
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Sin embargo es muy difícil definir a un personaje único como
creador del cine, pues éste fue consecuencia de diversas
investigaciones y esfuerzo de muchos inventores, en un siglo en el
cual los avances tecnológicos y los descubrimientos científicos
eran imparables. En el fondo debían combinarse los principios de la
linterna mágica con un dispositivo de arrastre intermitente de la
película para que, de esta manera, la sucesión de fotografías
creara la ilusión de movimiento continuo gracias a la persistencia
retiniana.

Pero en Francia Louis Lumière, su padre Antoine y su hermano
Auguste, quienes dirigían una compañía fotográfica, analizaron el
invento del cine para mejorarlo. Pronto patentaron su propia cámara
y un proyector al cual llamaron cinematógrafo. Descubrieron que si
16 imágenes de un movimiento que transcurre en un segundo se hacen
pasar sucesivamente también en un segundo, la persistencia
retiniana las uniría perfectamente creando la más exacta ilusión de
movimiento.
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El 28 de diciembre de 1895 tuvo lugar la primera exhibición
pública de una cinta proyectada por un cinematógrafo y fue también
la primera vez que el público se formó ante una taquilla y pagó por
ver una película. Los hermanos Lumière escogieron para tal efecto
el Salón Indien del Grand Café, en el número 14 del Bulevar de las
Capuchinas. El sitio se acondicionó para acoger a unos 100
espectadores, quienes por un franco vieron 12 cortometrajes con una
duración entre todos de cerca de media hora.

Las películas de los Lumière eran técnicamente documentales:
mostraban situaciones cotidianas, como gente bañándose o aspectos
de las calles parisinas. La que más impactó a los asistentes fue la
célebre Llegada del tren, pues creyeron ver realmente una
locomotora acercándose a ellos.
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Llegada del tren, 1895





El artefacto creado por los Lumière cambiaría definitivamente el
concepto de lo real y lo posible frente a los ojos estupefactos de
esos primeros espectadores, obligados a forzar vista y mente para
dar crédito a lo que presenciaban. Entonces las películas eran
simplemente fotografías en movimiento, aún no se había descubierto
el montaje ni el cine había encontrado su lenguaje narrativo. Lo
importante no eran las historias o las escenas, sino la emoción al
contemplar una imagen fiel del movimiento natural. De hecho se
rodaba en un solo plano y un solo encuadre. Pero no podemos negar
que la Llegada del tren es un caso insólito en este sentido,
pues más por efecto del azar, es decir, la profundidad de foco, y
el movimiento de la gente en el andén, va de un plano general a un
primer plano.

Asimismo El regador regado es la primera película que
cuenta una historia y hasta puede definirse como la primera comedia
del cine. Los Lumière también experimentaron con el trucaje en
cintas como Demolición de un muro –proyectada primero hacia
adelante y luego hacia atrás– y Charcuterie Mécanique, en la
cual un puerco entra a una máquina para inmediatamente salir de
ella convertido en salchichas.

Personajes como el zar Nicolás II o Porfirio Díaz fueron
filmados, con lo que se inauguró el cine de propaganda. Un
sensacional ejemplo del género es Tearing Down the Spanish
Flag, producida por los estudios Vitagraph en 1898 y rodada en
Nueva York el día en que estalló la guerra entre España y Estados
Unidos.

En otra vertiente se inauguran el cine de “final feliz” en
Estados Unidos con El beso (1896), de Edison, y el erótico
en Francia con Le Coucher de la Mariée (1896), rodada por
Eugéne Pirou, que mostraba a una estrella del teatro Olimpia
desvestirse (sin mostrar su cuerpo bajo la generosa ropa interior)
para luego acostarse en una cama.

Las posibilidades narrativas comenzaban a abrirse y en 1896,
Alexandre Promio, camarógrafo de los Lumière, descubrió por
casualidad el travelling (movimiento en el cual la cámara se
desplaza en un vehículo) mientras viajaba en una góndola en
Venecia. Casi al mismo tiempo William Dickinson logró la toma
panorámica al hacer girar la cámara sobre un eje. El británico
George Albert Smith rodó en 1900 La lupa de la abuela, con
un primer plano de efecto narrativo, y su compatriota James A.
Williamson realizó un travelling subjetivo en The Big
Swallow (1901), filme en el cual un sujeto se comía al
fotógrafo que lo retrataba, y en Stop Thief! (1901)
introdujo las persecuciones.

La evolución del cine era imparable, pero aún hacía falta verlo
no sólo como un hecho de grandes proporciones industriales, sino
como un espacio de insospechadas posibilidades expresivas,
intelectuales y estéticas. Sería Georges Méliès, El Mago de
Montreuil, quien terminaría de descubrirlo.







Georges Méliès




Las películas tienen el poder de
capturar los sueños.

- Georges Méliès
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Un joven ilusionista, y director del teatro Robert Houdin de
París, llamado Georges Méliès, quien había estado en la primera
exhibición del cinematógrafo en el Salón Indien, hacía su aparición
en escena. Ese día intentó comprar un aparato a Lumière, quien se
negó a venderlo diciendo: “Amigo mío, deme usted las gracias. El
aparato no está a la venta, afortunadamente para usted pues le
llevaría a la ruina. Podrá ser explotado algún tiempo como
curiosidad científica, pero fuera de esto no tiene ningún porvenir
comercial”. Al no poder adquirir el aparato de Lumière, Méliès
compró uno similar, el bioscopio, y de inmediato inició
proyecciones en el teatro.

Méliès comenzó tomando como ejemplo las películas de los Lumière
y así filmó diversas escenas cotidianas: gente caminando, trenes,
etc. Pero su condición de ilusionista mezclada con un afortunado
incidente lo hizo ver que se encontraba frente a una máquina de
producir fantasías.

Un día, mientras filmaba escenas documentales, en medio del
rodaje la cámara se atoró; reparó el aparato, pero al proyectar la
película vio cómo donde antes había hombres aparecían mujeres y un
autobús se transformaba de pronto en una carroza fúnebre. Así, el
paso de manivela fue el primer trucaje del cine. Méliès comprendió
entonces que podía trasladar al cine su mundo de magia y universos
fantásticos.

Rodó las primeras escenas de transformaciones y la primera de
ellas fue El escamoteo de una dama (1896). El truco era muy
sencillo, filmó a una mujer ante un telón de fondo, y con la
intención de dar un efecto de desaparición, detuvo un momento el
rodaje a fin de que la actriz abandonara el escenario, para luego
seguir rodando sin modificar la posición de la cámara. De ese modo
la dama era “escamoteada”. Este trucaje se llama sustitución. El
público quedó maravillado. A esto le siguió Fausto y
Margarita (1897), donde se aplica la sustitución y la joven se
transforma en diablo. Después descubriría un sinnúmero de trucos
que se siguen utilizando hoy en día.

Méliès intuyó que el cine podía valerse de la sucesión de
cuadros para dar coherencia temporal y narrar una historia igual
que en el teatro, hermanando todos los recursos escénicos como la
mímica, el maquillaje o la tramoya con la experimentación
fotográfica.

Su obra más importante fue Viaje a la Luna, un ambicioso
proyecto que empezó en 1896 y terminó en 1902. En ella, a partir de
diferentes efectos, narra de manera bellamente alucinante la
historia de un grupo de científicos que llegan en una bala de cañón
a la Luna para vivir allí grandes aventuras. Gracias a Viaje a
la Luna se convirtió también en el creador de la primera
película de ciencia ficción, como ya lo había sido de las primeras
de terror.
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Viaje a la Luna, 1902





Méliès tal vez fue el primero en considerar al cine una
actividad artística y se vio a sí mismo como un artista.
Desafortunadamente fue justamente eso lo que lo llevaría a la
ruina. Tuvo que competir con Charles Pathé y León Gaumont,
verdaderos comerciantes que entendían que las cintas no se vendían
por calidad sino por metraje. Al mismo tiempo Viaje a la
Luna fue copiada y reproducida por Edison, quien no pagó
absolutamente nada a Méliès aduciendo que todas las películas
perforadas y en 35 milímetros le pertenecían, pues él había
patentado el sistema.

Debido a su propia catástrofe económica Méliès tuvo que aceptar
dinero de Pathé dándole en garantía sus dos posesiones más
preciadas: el estudio de Montreuil y el teatro Robert Houdin. Las
películas que producía para Pathé eran mutiladas por Ferdinand
Zecca, hombre con mentalidad empresarial a quien sin embargo se le
debe reconocer la invención del flash back (salto al pasado)
en su película Historia de un crimen (1901) y la realización
de dramas sociales como La huelga (1904) y El país
negro (1905).
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The Man with the Rubber Head,
1902





Méliès lo perdió todo al sobrevenir la Primera Guerra Mundial.
Fiel a su naturaleza, montó una compañía de teatro con su yerno y
su hija, pero fracasó. Se casó en segundas nupcias con Jeanne
d’Alcy, la protagonista de Escamoteo de una dama. La
situación de ambos era desesperada, pero ella había heredado un
quiosco de juguetes en la estación de tren de Montparnasse,
Confiserie et Jouets (hecho retratado maravillosamente por Martin
Scorsese en la cinta La invención de Hugo Cabret, de
2011).

Así pasaba el final de su vida Georges Méliès: el hombre que
había enseñado al mundo a soñar, quien finalmente había mostrado la
forma de un fantasma (entre otras en la cinta Le roi des
médiums), quien había acercado la Luna al hombre, era ahora un
anciano de barba blanca olvidado por su público y admiradores; se
levantaba todos los días antes del alba para subir la cortina de su
pequeño quiosco, sonreír a viajeros y niños y dedicar el día a
reparar juguetes y lograr el mayor número posible de ventas.

Un día, un hombre llamado León Druhot, editor de la revista
Ciné Journal, al pasar frente al quiosco vio un rostro que
le resultó familiar; no tardó mucho en darse cuenta de que aquel
viejo juguetero era ni más ni menos que Méliès. Este evento
fortuito rescató del olvido al realizador, tras lo cual llegó para
él la Legión de Honor y fue acogido en el castillo de Orly, donde
murió de cáncer en 1938.

En su tumba en el cementerio parisino de Pére-Lachaise puede
leerse: “Georges Méliès: creador del espectáculo
cinematográfico”.

A partir de dos espíritus se movería el cine en adelante, el de
los Lumière, realista, y el de Méliès, el de la imaginación y el
todo posible.

Sin embargo ya en la primera década del siglo XX Hollywood era
una de las más pujantes industrias en el mundo y muchos de quienes
buscaban el éxito iban allí. Así se forjaron los grandes astros del
cine mudo: Douglas Fairbanks, Mary Pickford, Charles Chaplin, Theda
Bara y Rodolfo Valentino, entre otros.




Géneros cinematográficos




Un género cinematográfico es un modo estereotipado de contar una
historia. Contiene en su estructura fórmulas narrativas y
personajes reconocibles para el espectador a fin de que goce
plenamente del relato, pues conoce los resortes dramáticos que
propician lo que se desarrolla en la pantalla.

Entendemos como género una especialización del contenido
narrativo que se define a partir de elementos tales como el tema,
los personajes, las situaciones, el tono, el ambiente, los valores
en juego y los escenarios. Es la forma en la cual se organizan las
películas a través de la representación de sus temas estables y son
reconocibles además por otras características fundamentales: los
personajes, escenarios, iluminación y ambientes.

Según las modas o las circunstancias sociales y políticas un
género puede var [...]
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