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	dulce país

	(Sweet Country, Australia - 2017)


Dirección: Warwick Thornton. Guión: Steven McGregor, David Tranter. Dirección de fotografía: Dylan River, Warwick Thornton. Diseño del film: Tony Cronin. Montaje: Nick Meyers. Mezcla de sonido: Lachlan Harris. Dirección de arte: Theo Benton. Vestuario: Heather Wallace. Elenco: Bryan Brown (sargento Fletcher), Luka Magdeline Cole (Olive), Shanika Cole, Matt Day
 (juez Taylor), Tremayne Doolan, Anni Finsterer (Nell), Natassia Gorey Furber (Lizzie), Gibson John (Archie), Ewen Leslie (Harry March), Lachlan J. Modrzynski (Campbell), Hamilton Morris (Sam Kelly), Sam Neill (Fred Smith), Sotiris Tzelios, Thomas M. Wright (Mick Kennedy). Producción: David Jowsey, Fiona Lanyon, Greer Simpkin. Producción ejecutiva: Scott Otto Anderson, Craig Deeker, Christina Kennedy, Trevor Kennedy, Oliver Lawrance, Andrew Mackie, Richard Payten. Productoras: Bunya Productions, Sweet Country Films. Duración: 113’.
Este film se exhibe con el apoyo de IFA Cinema
	El Film


Pocas películas australianas hay célebres donde la influencia del paisaje no sea esencial. Hasta alcanzar el terreno de lo ancestral, de lo sobrenatural, de lo infeccioso. Un estado de insuperable afectación al que ya se acercaron cineastas tan distintos como Nicolas Roeg, Ted Kotcheff, Peter Weir, Lee Tamahori y Ray Lawrence en obras inolvidables como Walkabout, Despertar en el infierno, Picnic en Hanging Rock, Guerreros de antaño y Lantana, y al que ahora regresa el cineasta local Warwick Thornton con la notable Dulce país, Premio Especial del Jurado en Venecia 2017, y de innegable título irónico: un salvaje western inspirado en una historia real, acaecida en el periodo de entreguerras del siglo XX, que nos retrotrae a un tiempo de despiadada discriminación de la población aborigen, por desgracia, aún no superado del todo.

El rojo de la sangre y el blanco de la inocencia, desprendidos de una superficie árida, polvorienta y maléfica, son los tonos protagonistas de una película marcada por el aislamiento social, por el tiránico reino del hombre blanco frente al negro, y, ya en lo formal, por la sistemática de narración y montaje de uno de los directores antes citados, el británico Roeg y su cut-up: esa técnica de montaje heredera de la literatura, aunque pergeñada por los dadaístas en los años 20, mediante la cual una secuencia pierde su linealidad temporal para, en un nuevo orden que poco tiene de caprichoso y mucho de poético, adquirir un nuevo significado o una lectura a la que no se hubiera llegado si se hubiese montado de un modo cronológico.

Western de escapada y de búsqueda, como tantos otros de John Ford y de Budd Boetticher, de Más corazón que odio a Seven men fron now, Dulce país adquiere de este modo los tonos líricos que Roeg imprimió a su Walkabout, también con protagonismo aborigen, con esos planos a medio camino entre el inserto desconcertante y la desestructura narrativa, que o bien adelantan algún aspecto del futuro o retroceden hasta un implacable aspecto del pasado de los personajes. 
(Javier Ocaña, extraído de www.elpais.com)

Con su debut en el largometraje, Samson and Delilah, ganó el premio a la mejor ópera prima en Cannes en 2009. Su nuevo trabajo, Dulce país, se estrena esta semana y promete llevarnos a la fundación misma de Australia, sin cortapisas ni conciencias coloniales que cuidar. Warwick Thornton (Australia, 1970) habla con el acento cerrado del norte de su país y la cercanía nada impostada del que ha tenido que aguantar alabanzas e insultos como quien oye llover. No en vano, este realizador de aspecto desgarbado y rasgo étnico de esos que ponen nerviosos a los de las etiquetas, se ha caracterizado por defender su visión reivindicativa de los pueblos aborígenes de Oceanía. Hijo de una heroína de la Segunda Guerra Mundial y medio indígena por esa rama genealógica, Thornton es un auténtico hombre orquesta: después de firmar varios cortos dirigió una de las televisiones más importantes del país casi una década. Se cansó y se pasó al documental, para contar "la otra historia" de su país. Y de ahí, a la ficción.

La primera es la fácil, ¿por qué quiso hablar del sufrimiento de los aborígenes?

Nos gusta decir que está basado en una historia real, la de una generación entera de abuelos aborígenes en Australia, aunque hemos cambiado muchas cosas para trasladarlo al lenguaje cinematográfico. Más allá del trasfondo, que es real, hemos añadido mucha más acción y la hemos condensado en el tiempo, para ganar dinamismo.

¿Cómo se rueda una película tan cruda?

Fue muy complicado. Rodamos casi todo en el centro de Australia, que está casi despoblada. Tardábamos días si necesitábamos algún material de urgencia, pero al final vale la pena para mostrar los páramos reales. Llegábamos con bastante facilidad hasta los 45 grados centígrados pero algún que otro día nos llovió, la cual es muy raro en verano y en esa zona, así que había que esperar a que se secara todo. Y luego, bueno, estamos en Australia: escorpiones, serpientes y lo que te imagines...

Las bestias, ya imagino. ¿Se olvidó la industria del cine de contar esa parte de la historia australiana? ¿Por qué?

Sí, se han olvidado, pero eso es casi bueno. Me explico: no haber hecho películas sobre aborígenes provoca que ahora las estemos haciendo sobre nosotros mismos. De todo se puede sacar algo bueno, porque ahora tenemos la oportunidad de contar nuestra verdad, que ya es hora. Duele mucho revisar pasajes oficiales que hablen de "cómo se ganó Australia" o "cómo se ganó el Oeste", como si en aquellos parajes viviera gente sin derecho a nada. Australia se construyó gracias al esclavismo. Te quedas con la sensación de “¿Qué demonios?" (What the fuck?). Tenemos la oportunidad de ser fieles a la historia y contarla sin edulcoramientos para tranquilizar la conciencia de nadie.

Estará de acuerdo con que la justicia es el tema principal de su película...

Quería contar la verdadera historia de mi país. Estaba cansado de la visión colonizadora que te empieza a contar todo desde la llegada del hombre blanco y cómo se hizo un buen trabajo para poner en orden el país. Un orden que ellos mismos habían impuesto. Es de locos. Quería filmar una película más real, que representase mejor la realidad y en eso hay cierta justicia. Todo lo que nos han contado de la fundación de Australia es, al final, una mentira.

Usted dijo que no sabía qué es un "director aborigen". ¿Estas etiquetas ayudan o perjudican?

Cada persona es un mundo y no sé si ayudan o no, la verdad. Yo tengo ascendencia aborigen. Yo soy director. Cómo funcionen ambas cosas creo que ya escapa a mi control. No sé lo que es un director indígena, pero solo puedo hablar por mí. No puedo parar de ser aborigen. No puedo parar de ser director.

Acostumbrado al corto e incluso al documental, ¿cómo encaja esta película en su filmografía? ¿Se sintió cómodo en el 'western'?

No me importa mucho la etiqueta, la verdad. Cuando hago una película no suelo pensar "oh, esto es un western", es más bien al revés. Terminada, me doy cuenta del género en el que se instala. Me gusta no tener costuras y moverme por todos los géneros. Claro que mi película puede ser calificada como western porque crecí con ellos y los amo, pero también es un melodrama e incluso una road movie. ¿No son acaso todos los 'western' una 'road movie'? Todo tiene que fluir. Eso es lo bonito de este trabajo.

¿Por eso se dedica al cine?

Hago cine porque se me da fatal jugar al fútbol. Ojalá pudiera ser una gran estrella, pero bueno, tampoco está mal hacer películas.

¿Qué reacción espera de la audiencia?

La mera transmisión del conocimiento de los hechos. Yo veo muchas películas y sé que la gente también, más ahora cuando lo pueden hacer desde casa y en masa, así que solo calar ya es suficiente. Los nombres se acaban perdiendo en el viento, pero las historias no. El trasfondo histórico es mucho más importante que mi película. No me interesan las montañas rusas de emociones, me interesa que la gente entienda mi trabajo.

¿Se siente más cómodo a cargo de la fotografía o como director?

Como director de fotografía. Son los únicos que se lo pasan bien durante el rodaje (ríe). Lo disfruto mucho más, hay menos presión y las puestas de sol son eso, un fenómeno natural, no la amenaza número uno a tu día de rodaje. Obviamente también disfruto en la dirección, pero odio las reuniones burocráticas y todo lo que me aleje del set. Ser director es ser adulto.

 (Matías G. Reboledo, extraído de www.elmundo.es)
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