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Foco Gérard Courant y diálogo con el director en el 14º BAFICI


Cineasta serial

En su máxima intimidad tecno, en su corazón científico, el cine se puede definir simple y literalmente como fotografía serial, una forma de disparar una y otra vez las canónicas 24 fotos fijas por segundo, para registrar y para proyectar su particularidad, su ser, y así persistir en la retina, como corresponde a su ilusión móvil. La historia del cine es un viaje de personas que establecieron tanto alianzas como boicots con y contra esa serialidad que cada película lleva en sus genes. ¿Ser o no serie?, esa es la cuestión. Y Gérard Courant, un cineasta hasta hoy invisible para nuestro país, fue al germen de esta cuestión a través de una obra prolífica durante casi cuatro décadas en la búsqueda de la continuidad y la ruptura dentro del métier serial. Y, antes de avanzar, conviene aclarar que Courant está bastante lejos de cualquier definición de serie como un conjunto de objetos fabricados industrialmente, sean o no audiovisuales, y sí cerca de las ideas que

las vanguardias y sus degeneraciones posteriores produjeron para desacomodar el lugar del arte en el siglo XX. Por eso, no es difícil encontrar citados algunos nombres impropios ligados a su obra como Marcel Duchamp, Guy Debord, la Internacional Situacionista, el punk, el minimalismo y algunas otras formas de quiebre que se sucedieron en la modernidad. Por eso es probable que, descubriendo el foco del Bafici, en el futuro cercano Courant pueda ser considerado un cineasta post serial, porque logró proyectar las series (siempre su obra obliga a hablar en plural), a nuevos niveles de complejidad a partir de las superposiciones y de una actitud alerta de explorador experimental. Es probable, también, que su serie aún abierta de retratos Le Cinématon (1978-2012), que ya pasaron los dos millares y medio (exactamente 2513 hasta el 1 de marzo de 2012), sea el máximo exponente en su afán serial, y ya Michel Foucault se encargó de señalar su importancia. A través de los años, Courant hizo series de cualquier tipo y factor, no necesariamente unas tras otras, sino también unas sobre otras, yendo de las autobiográficas a las metalingüísticas, de las documentales a las experimentales, de las series comprimidas a las anti-películas. Todo lo sólido o gaseoso se desvanece y/o se corporiza en la serie, podría ser la doble o cuádruple premisa que bifurca el cine de Courant, antes en Super 8 y ahora en digital. Y aunque los números de la tecnología hayan cambiado, Courant siempre siguió multiplicando imágenes y sonidos con una pasión rara y personal que es difícil, inabarcable, como para calcular todo su potencial que siempre mira de frente al futuro.
Diálogo con Gérard Courant, viernes 20, 18.00hs, Punto de encuentro BAFICI.

Modera: Diego Trerotola
Philippe Garrel à digne (Premier voyage) (Francia, 1975)

Philippe Garrel à digne (Second voyage) (Francia, 1979)

Por un otro cine era el nombre perfecto para el encuentro de cine de Digne de 1975, que

dedicaba una retrospectiva precoz a Philippe Garrel, cuya obra ya tenía el filo suficiente como para producir una cicatriz interior que hería, trazando una frontera, a la década del sesenta. Courant registró diálogos de Garrel para construir su primera película urgente, su inicio de los ensayos reflexivos sobre el cine del presente. Como síntesis del siglo XX, Garrel invoca su relación con Freud, Henri Langlois, Orson Welles, Marx, los Rolling Stones, Godard, Warhol, Picasso, Bergman, para trazar un territorio en ese otro cine, también habitado por la mirada de Courant. Cuatro años después, como una segunda parte y como primer ejemplo de serialidad del cine de Courant, se produce otro encuentro con Garrel donde el cineasta suma nombres propios que rondan su sensibilidad como Murnau, Von Stroheim, los hermanos Lumière, Abel Gance, Polanski, Rivette; los escritores André Breton y Gabriele d’Annunzio; y las actrices Anna Karina, Nico, Zouzou y Maria Schneider, las últimas tres, protagonistas de sus películas.
VI 20, 11.15, Hoyts 12

Urgent ou à quoi bon exécuter des projets puisque le projet est en lui-même une jouissance sufisante (Francia, 1977)

El año que el punk explotó, Courant perpetuó su grito más vanguardista, adelantándose a vincular ciertas experiencias rupturistas de mitad de siglo XX, como las Internacionales Letrista y Situacionista, con la cultura rock que vociferaba esa misma idea de quiebre cultural. Pocas películas con tanta emergencia como ésta, que supo cruzar a Lou Reed y los ruidosos Velvet Underground con las técnicas de détournement de Guy Debord, marcando un arco que incluye tanto a los Sex Pistols como a propuestas letristas de daño de celuloide al estilo de Isidore Isou. Por un cine de autodestrucción, el mismo Courant la presenta con un credo que se vio como un homenaje a Marcel Duchamp: “Creo en las películas imposibles y en las obras sin sentido. Creo en la idea lunática de hacer una película sin imágenes. Creo en el cine invisible. Creo en el cine sin cámara, sin cine, sin proyector, sin pantalla. Creo en las películas fantasmas, en el cine fugitivo. Creo en la anti-película. Creo en la no-película. Creo en Urgent… ¡mi primer largo que es tan anti-todo que a veces me pregunto si realmente existe!”.
Ocaña, the Angel who Sings in the Ordeal (Francia, 1979)

Ocaña fue un pintor y performer andaluz que subvirtió la transición española con sus desbordes callejeros en Barcelona; formas de intervención urbana de su mariconería extrema, crítica y libertaria, que quedaron registradas en un célebre documental de Ventura Pons que prefiguró parte de la movida madrileña. En una visita a Berlín para presentar la película de Pons, Ocaña se convirtió en cómplice de Courant, que capturó su espíritu performático en un corto en Super 8. Así se extendió el tránsito desestabilizador por la capital alemana, quedando como documento de un Ocaña que se proyectó más allá de su carrera cinematográfica española como actor under antes de morir prematuramente en 1983. Una década antes de la caída del muro, la teatralidad travesti de Ocaña en ese Berlín dividido adelanta las ideas del cuerpo trans como lugar de tensión política del musical de culto Hedwig and the Angry Inch. El crítico Serge Daney fue parte del equipo de rodaje y uno de los que celebraban y animaban a Ocaña para que derrita el frío berlinés con su histriónico talento.
VI 20, 11.15, Hoyts, 12
Aditya (Francia, 1980) 

Un viaje quebrado en cinco partes, desde la barbarie a la armonía, siempre a través de espacios de destrucción. Aunque también es la historia del matrimonio entre una mujer, Martine Elzingre, y el sol, que en la antigua cultura solar es a la vez fuente de vida y de muerte. O tal vez, propone Courant, Aditya también sea la historia de un sueño. Algo así como un tránsito onírico femenino que puede verse alternativamente como un ensayo sobre la luz cinematográfica. A partir del ojo viajero de la cámara de Super 8 de Courant, lúcida y libérrima como siempre, se abre el obturador para iniciar la década del ochenta con la primera parte de uno de sus proyectos seriales, la tetralogía Le Jardin des Abymes. A partir de composiciones que van de Steve Reich a Vivaldi, de Philip Glass a Santana, la banda sonora, como señaló Lysianne Léchot, crea su propio trip, un pasaje de “la repetición de la música sintética a la armonía dela clásica”.

SA 21, 11.15, Hoyts 6
Coeur bleu (Francia, 1980)
En este periplo, la heroína de Courant se pasea “mucho después de la destrucción del mundo”, en un viaje por entre las nubes y las montañas de los Pirineos. Dedicada a Abel Gance, en la segunda parte de la tetralogía Le Jardin des Abymes, Courant se inspiró tanto en la actriz, para generar su mundo en tránsito, como los referentes culturales que funcionaron como punto departida: “De hecho, Coeur bleu es un retrato de Gina Lola Benzina. Su nombre suena –impacta, incluso– como el de un personaje de novela. Es un nombre que alienta nuestra imaginación: nos recuerda al cine y las canciones de la década del ‘50, al cine italiano de aquella época y al toque burlón del rock and roll”. Canciones de Brigitte Bardot, Marilyn Monroe y Leonard Cohen, música de Vivaldi, Kraftwerk, Johan Strauss forman ese colchón sónico ecléctico y desafiante desde el que Courant sueña con el punto de vista que permita ritmar un paraíso abismal en continua recreación.
Vivre est une solution (Francia, 1980)

Una vez más, Courant utiliza su propia cinefilia como punto de partida, en este caso Hotel du Nord (1938), película dirgida por Marcel Carné que está protagonizada por la actriz Arletty, a quien está dedicada Vivre est une solution. Como si fuese una nueva heroína que lleva adelante cada ritual de pasaje en las dos anteriores partes de la tetralogía Le Jardin des Abymes, pero ahora ella está ausente, invocada como fantasma. Internándose en París después de recorrer los Pirineos en el episodio anterior de la serie, Courant se acerca más a la sensibilidad de la nouvelle vague para filmar su personal carta de amor a la capital francesa, con evocación cinéfila incluida. La película de Carné que toma de inspiración pertenece del realismo poético francés, un período de la anteguerra que puede servir para nombrar al cine de Courant, que parece reconfigurar una y otra vez un cruce a veces insólito de experimentación lírica y registro

documental. 

SA 21, 20.15, San Martín 2

Shés a Very Nice Lady (Francia 1982)

En un juego temporal de superposiciones, Courant viaja a Estados Unidos para reunirse con una evocación a Gene Tierney musicalizada por Brian Eno, Philip Glass, Barbra Streisand, Richard Wagner, John Lennon y Yoko Ono en She’s a Very Nice Lady, cierre de la tetralogía de Le Jardin de Abymes. “Dos mujeres de Nueva York, Kristin y Doreen, una vida en blanco y negro pero con el color de Gene Tierney –una estrella del melodrama de Hollywood de los ‘40–, mientras escuchan viejas canciones de Marilyn Monroe van de un extremo a otro (del sueño a la realidad, del día a la noche, del blanco y negro al color), y así viajan simbólicamente a través de esta atemporalidad. Kristin desaparece y Doreen se pierde en la gran ciudad. Sus encuentros con el cineasta Marcel, y luego con David, un escultor, no logran nada, y es destruida por la luz del día. Pero su recuerdo de Gene Tierney triunfa sobre la noche y la muerte, y el cine puede continuar”.

24 passions (Francia, 2003)

Entre 1980 y 2003, Courant filmó la reconstrucción anual del Vía Crucis de Cristo en Burzet, un remoto pueblo en Ardeche, donde sus habitantes se disfrazan cada Viernes Santo para celebrar y perpetuar este rito religioso desde hace siglos. Prueba de la persistencia de su método a través del tiempo, Courant define su película: “Obviamente 24 passions es una película inclasificable. ¿Es un documental o una ficción? Yo lo calificaría como cine-poema. Cada procesión, montada cronológicamente, se inicia con un texto del libreto de Parsifal de Richard Wagner, que divide la película en 24 capítulos. A través de sus escritos, supe que Wagner se inspiró mucho en los textos de San Agustín, lo que explica el tono declamatorio del texto... Podemos decir que 24 passions es una película que celebra el tiempo y la memoria. Es un testimonio insustituible de un evento pequeño de nuestro planeta que se ausculta y disecciona bajo el microscopio. 24 passions es una metáfora del cine. 24 passions fue filmada a 24 cuadros por segundo durante 24 años en las laderas escarpadas de las 24 estaciones del Calvario de Burzet”.

SA 21, 22.45, Hoyts 6
A travers l’univers (Francia, 2005)

Como una suerte de geografía analítica de la memoria, con A travers l’univers, Courant se propuso hacer una “autopsia” de Saint-Marcellin, un pequeño pueblo en la región de Isère, donde el cineasta pasó su infancia durante la década del ‘50. A medio siglo de distancia, el ojo de Courant registra exhaustivamente el pueblo francés donde vivió algunos de sus primeros años de vida. Tal vez para no caer ni en la nostalgia fácil, ni en el pintoresquismo o el embelesamiento con la gracia infernal del pueblo chico, Courant crea un método casi matemático para organizar las imágenes: presenta, en orden alfabético, todas las 127 calles y 17 plazas públicas que tiene Saint-Marcellin en el momento de rodaje, registradas siempre en un único plano fijo de 20 segundos de duración. El resultado es una inmersión perpleja, con tanto de documental espacial como de película estructural, que tienen tanta inmediatez como rigor formal.
DO 22, 16.45, San Martín 2
Colección Compressions (Francia, 2007 – 2011)

El escultor francés César Baldaccini, conocido simplemente como César (1921-1998), comenzó a crear “compresiones dirigidas” de objetos a partir de la década del ‘60, muchas veces con su colega Arman, realizando series monumentales de automóviles convertidos en volúmenes de hierro compactado tras someterlos a una prensa hidráulica. Con la influencia de la técnica de esos artistas, Courant se dedica desde la década del ‘90 a realizar una de sus series a partir de versiones comprimidas de películas. Este programa presenta algunas de las más recientes compresiones temporales del cineasta francés, empezando por 44 vistas de los hermanos Lumière que duran sólo cuatro minutos, casi como si fuesen una sola a la velocidad del tren que amenazó a los primeros espectadores. Además, Courant le imprimió esta técnica a películas de Godard, para quien realizó la primera de sus compresiones, Pasolini, Vadim, Rohmer, Schroeter, Garrel y a toda la obra cinematográfica de Guy Debord, cuya impronta situacionista seguro sincronizaba con estas ideas.
VI 20, 17.45, Hoyts 12
Cinématon (Francia, 1981-1999)

“Cinématon es una serie de retratos cinematográficos que exponen a una personalidad de las artes, la cultura, la política o del espectáculo en un único plano fijo y mudo, en el que cada cual es libre de hacer lo que quiera”.

Gérard Courant

“Sería un error creer que Cinématon tiene que ver con el sadismo o el masoquismo. No existe una relación sádica o masoquista entre las personas filmadas y quien las filmó. Es mucho más una cuestión de placer-dolor. Placer por la experiencia de estar frente a la cámara. Sufrimiento por quedarse. Y para el cineasta, el placer de filmar.Se podría incluso decir que este sufrimiento y este placer son inseparables, que no son dos cualidades que se complementan, sino más bien una cualidad única. Por supuesto, todos los que participan se comprometen a aceptar las reglas de Cinématon. El simple hecho de prestarse a este juego implica, en principio la voluntad de estar encadenado a la cámara y, mientras la película se hace, un deseo de liberarse, de salir, de dejar todo atrás, de decir ‘Stop’”.

Michel Foucault, 3 de diciembre de 1981
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