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en la competencia, y por ello dedicamos espacio a 
promocionar lo más representativo de las embajadas 
fílmicas procedentes de Argentina, Brasil, Chile, Cuba 
o México, sin olvidar las presencias de otras naciones. 
Nuestro objetivo de siempre, informar y contribuir al 
enriquecimiento académico y cultural de los estudiantes 
de la EICTV, se combina con la ocurrencia del Festival, 
que sigue siendo uno de los mayores eventos culturales 
de cuantos ocurren en Cuba, y por estos caminos 
aspiramos a conquistar, de paso, a todos los lectores que 
accedan a estos textos con perfil orientador, informativo, 
jerarquizante. Si después de pasear por estas páginas 
el lector se siente motivado a ver algunos de los títulos 
que recomendamos, entonces el esfuerzo abarcador 
alcanzaría su mayor sentido. Y como el evento se dedica 
a García Márquez, el escritor colombiano estrechamente 
vinculado tanto a la existencia del Festival como a la 
fundación de la Escuela, pues dedicamos nuestra sección 
Flashback a un breve repaso de sus aportes. Al final: una 
nueva sección que nombramos Master Class y tiene como 
propósito suministrarle a los estudiantes algunas de las 
conferencias, o intervenciones de Altos Estudios, que por 
su profundidad, rigor y carácter de generalidad pueda ser 
de interés para todos. Para iniciar la sección elegimos una 
conferencia sobre la vigencia del neorrealismo, en tanto 
movimiento que influyó grandemente en la entrada a la 
modernidad de las cinematografìas de nuestro continente. 
Este Enfoco se consagra al cine latinoamericano de hoy 
mismo, del alfa al omega, con algunas miradas al pasado, 
y varios atisbos de futuro. Porque nuestro sueño sigue 
siendo el del Gabo: la integración de las cinematografías 
latinoamericanas. Así de simple y así de desmesurado.

Nuevamente Enfoco coordina contenidos y propósitos con 
el Festival Internacional del Nuevo Cine Latinoamericano 
en los primeros días de diciembre. Prácticamente 
desde su fundación, en diciembre de 1986, estuvieron 
hermanados los proyectos de la Escuela Internacional 
del Nuevo Cine Latinoamericano y el Festival, cuya 
primera edición tuvo lugar en 1979. A lo largo de más de 
tres décadas, ambos proyectos han marchado y crecido 
de la mano, y es momento de congratularnos juntos 
por el auge de las cinematografìas latinoamericanas, 
mayormente amparadas por Leyes de Cine que aspiran 
a estimular la producción y crear un marco institucional 
que resguarde su desarrollo. En esta edición hablamos 
sobre esas leyes, dedicamos un extenso noticiero inicial 
a pulsar lo sucedido durante 2014, en términos de éxitos 
internacionales, para registrar acontecimientos que 
seguramente también repicarán en La Habana. Por un 
lado, quisimos hacer mención al menos de los trabajos 
en competencia de varios egresados. Están la venezolana 
Patricia Ortega (El regreso), el cubano Raydel Araoz (La 
Isla y los signos), la dominicana Laura Amelia Guzmán 
(Dólares de arena) y los brasileños Vicente Ferraz (Ruta 47) 
y Gustavo Vinagre (La llamada), por solo mencionar 
unos pocos realizadores que salieron de nuestras aulas 
y aportan hoy sus talentos a los sistemas audiovisuales 
de sus respectivos países. Concursan varias obras recién 
producidas por la Escuela, como los cortometrajes Un 
paraíso, de Jayisha Patel; Un hombre nuevo, de Alejandro 
Arango; y Estela, de Joacenith Vargas. Con un afán de 
trascender provincianismos chauvinistas, la revista 
intenta también trazar un panorama sobre las principales 
obras de ficción, e incluso documentales, que participan 

Editorial

EN FESTIVAL
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MATAR A UN HOMBRE EN SUNDANCE 
El 16 de enero abrió sus puertas por diez días el Sun-

dance Film Festival con lo mejor del cine independiente 
norteamericano y mundial. En esta edición se proyec-
taron 119 largometrajes provenientes de 32 países. El 
cine latinoamericano estuvo presente en la sección ofi-
cial World Cinema Dramatic Competition, donde parti-
ciparon la comedia romántica argentina El cerrajero y el 
drama chileno Matar a un hombre; esta última alcanzó 
nada menos que el Gran Premio del Jurado en el con-
curso internacional.

Matar a un hombre trata sobre un hombre tranquilo, 
de clase media, cuya vecindad se ve acosada por delin-
cuentes callejeros. Su posición relativamente desahoga-
da lo convierte en blanco de esos ataques. Alejandro Fer-
nández Almendras ha trabajado en Chile como crítico de 
cine, fotógrafo y periodista. En este caso no solo escribió 
el filme, sino que también lo coeditó. Además, ha dirigi-
do numerosos cortos —incluido Lo que trae la lluvia, que 
lo colocó como una promesa del cine chileno.

TAQUILLERAZOS MEXICANOS

A pesar de la presencia en cartelera de famosísimos 
filmes de Hollywood, la película mexicana ¿Qué le di-
jiste a Dios? logró encabezar la taquilla en México a 
comienzos del año. Luego de dirigir Así del precipicio 
(2006), Teresa Suárez regresa a la dirección cinemato-
gráfica con una comedia musical: ¿Qué le dijiste a Dios?, 
con la que pretende recuperar una imagen positiva de 
México, así como atraer a las nuevas generaciones para 
escuchar las canciones de Juan Gabriel, interpretadas 
a lo largo de esta trama que se estrenó desde el 17 de 
enero nada menos que con 450 copias.

«Es una comedia con toques de humor, drama y mu-
cha música. Y quiero agregar algo: es un homenaje a 
Juan Gabriel. Estoy agradecida de que haya aceptado 
dar sus canciones», destacó Suárez sobre la oportuni-
dad de que el Divo de Juárez avalara este proyecto en el 
que se hicieron arreglos a las 14 canciones que apare-

cen en pantalla, entre las que destacan Pero qué nece-
sidad, No me vuelvo a enamorar y El Noa Noa.

La directora también recordó que parte del argu-
mento de este largometraje de ficción está basado en 
una historia que ocurrió dentro de su familia y mencio-
nó que ya se cuenta con un contrato para distribuir la 
película en Estados Unidos y algunos países de Europa, 
aunque su camino en el extranjero dependerá real-
mente del éxito en taquilla que tenga en México.

El filme, apoyado por el Instituto Mexicano de Ci-
nematografía (IMCINE) a través del Fondo de Inver-
sión y Estímulos al Cine (FIDECINE), es protagonizado 
por actores y actrices que combinan su trabajo actoral 
con el baile y la música. Los productores de ¿Qué le 
dijiste a Dios? sacaron a la venta un disco con la ban-
da sonora de la película a la par del estreno en salas 
comerciales.

PREMIADOS EN BERLÍN 

El Festival Internacional de Cine de Berlín, Berlinale 
2014, en su 64ª edición incluyó una gran representación 
de filmes latinoamericanos, desde las cuatro aspirantes 
a los Osos de su sección oficial a las que se proyecta-
rán en los restantes apartados del festival de cine. Por 
primera vez en la historia de la Berlinale, dos títulos ar-
gentinos: La tercera orilla, cuarto largometraje de Celina 
Murga; e Historia del miedo, ópera prima de Benjamín 
Naishtat, estuvieron en la Competencia Oficial.

De producción argentino-alemana-holandesa, La 
tercera orilla fue rodada en la provincia de Entre Ríos, 
entre Argentina y Uruguay, y se concentra en los pro-
blemas de un chico de 16 años. El filme contó con el 
apoyo previo del World Cinema Fund, los fondos crea-
dos por la Berlinale para respaldar a jóvenes cineastas, 
y ha estado apadrinado por Martin Scorsese.

Su compatriota Naishtat compitió con Historia del 
miedo, su primer largometraje, que asimismo fue fi-

La tercera orilla.
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nanciado con ese programa de ayudas de la Berlinale. 
Su argumento indaga en el sentimiento del temor a lo 
exterior desde la perspectiva de un barrio privado. 

La peruana Claudia Llosa, Oso de Oro en 2009 con La 
teta asustada, regresó con la producción hispano-cana-
diense-francesa Aloft, rodada en inglés y con Jennifer 
Connelly y Cillian Murphy como protagonistas. Claudia 
Llosa también impartió una de las clases magistrales en 
el Berlinale Talent.

El brasileño Karim Aïnouz también compitió por el Oso 
de Oro con Praia do Futuro, un filme apuntalado por el 
actor Wagner Moura (protagonista también de Tropa de 
Elite, premiada con el Oso de Oro en 2008), en el papel 
de un socorrista de playa que irá de su Brasil natal a Ber-
lín, envuelto en una historia de amor homosexual.

La Berlinale Convirtió a América Latina en uno de los 
puntos fuertes de su edición número 64, puesto que 
además de estos cuatro directores latinoamericanos en 
competencia participaron varios otros títulos en el Fes-
tival. Por ejemplo, otros dos argentinos (ambos cordo-
beses) que se presentaron en la sección paralela Gene-
ration: Atlántida, de Inés María Barrionuevo; y Ciencias 
Naturales, de Matías Lucchesi, que terminó ganando el 
Gran Premio del Jurado de la sección Generation Kplus. 
(La ópera prima de Matías Lucchesi, también ganaría el 
Premio a la Mejor Película Iberoamericana en el Festi-
val de Guadalajara.) 

Brasil aportó, además de la película de Aïnouz, dos 
títulos en la sección Panorama: Hoje Eu Quero Voltar 
Sozinho, de Daniel Ribeiro; y O Homem das Multidöes, 
de Marcelo Gomez; así como Castanha, de Davi Pretto, 
en Forum. Finalmente, los premios de la Crítica Interna-
cional FIPRESCI, sección Panorama, y el que se conce-
de al mejor filme de temática homosexual fueron para 
Hoje eu quero voltar sozinho. 

Cuba compitió igualmente con dos cortometrajes 
realizados por la EICTV: Casona, de Juliette Touin; y Un 
paraíso, de Jayisha Patel. Perú concursó también en ese 
apartado con Solo te puedo mostrar el color, de Fernan-
do Vílchez Rodríguez.

El chileno Sebastián Lelio, cuya cinta Gloria ganó el 
Oso de Plata en 2013 a la mejor interpretación femeni-
na, está presente en la nómina, no como visitante, sino 
incorporado al programa de intercambio Residency, 
mientras trabaja en su nuevo proyecto: Iguazú. En ese 
mismo programa se encuentra el salvadoreño-mexica-
no José Luis Valle, mientras trabaja en Operation Baby. 

Con carácter de exhibición especial, se estrenó el 
documental César Chávez, del mexicano Diego Luna, 
centrado en la historia de ese activista por los derechos 
de los campesinos en Estados Unidos, mientras que su 
compatriota Alonso Ruizpalacios exhibió Güeros en la 

sección Panorama, y desde allí ganó el premio a la me-
jor ópera prima en esta edición del Festival.

La Berlinale abrió el día 6 de febrero con Grand Buda-
pest Hotel, y a lo largo de sus diez días de existencia se 
proyectaron unos 400 filmes, en sus distintas secciones, 
hasta llegar el día 15 con la entrega de los Osos.

DEBUTANTES LATINOS EN CHICAGO

El Festival de Cine Latino de Chicago cumplió su tri-
gésimo aniversario y en esa ocasión preparó un atrac-
tivo programa en el cual se destacaba la presentación 
de 31 óperas primas realizadas por talentosos cineas-
tas, cuyas obras confirman la diversidad y las afinidades 
culturales entre las comunidades hispanas en América 
Latina y Estados Unidos.

El musical argentino Fermín, glorias del tango, inter-
pretado por Héctor Alterio y Gastón Pauls, fue la pe-
lícula que inauguró el evento el 3 de abril. Dirigido por 
Hernán Findling y Oliver Kolke, cuenta la historia de un 
psiquiatra que debe realizar el estudio clínico de un pa-
ciente para ingresar en una prestigiosa clínica y escoge 
el caso de Fermín Turdera, de 85 años, quien ha estado 
internado durante diez años y solamente se expresa a 
través de letras y títulos de tangos.

El programa incluyó películas aclamadas por la crítica y 
ganadoras de premios internacionales como la brasileña 
Menor de edad de Caru Alvez de Souza, joven autora de 
varios documentales, hija de la veterana directora brasile-
ña Tata Amaral. Se trata de una ficción con un tono docu-
mental sobre el tema de la delincuencia juvenil en Brasil. 

Padre de puerto, del costarricense Gustavo Fallas, ga-
nadora del Zenith de Plata en el Festival Internacional 
de Cine de Montreal, es una dramática historia de un 
adolescente huérfano, originario de la isla de Chira, en 
busca de su padrino en tierra firme. En el proceso, sus 
inocentes recuerdos de la niñez son gradualmente rem-
plazados por la inquietante realidad sobre sus orígenes.

Dossier
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Una de las cintas más esperadas era la ópera prima 
de la venezolana Claudia Pinto, La distancia más larga, 
ganadora del premio a la Mejor Película Latinoamerica-
na en el Festival Internacional de Cine de Montreal, tras 
haber sido seleccionada entre más de tres mil trabajos. 
De Venezuela también, causaba expectación Azul y no 
tan rosa, ópera prima del actor y director venezolano 
Miguel Ferrari, quien obtuviera el Premio Goya a la Me-
jor Película Iberoamericana 2013.

Finalmente, la actriz chilena de teatro, cine y televi-
sión, Paulina García, recibió este año el Premio Gloria 
a la trayectoria que otorga el Festival de Cine Latino de 
Chicago. García recibió el premio en persona durante la 
noche de clausura del Festival, el 16 de abril, antes del 
estreno del filme realizado por Gonzalo Díaz, I am from 
Chile, del cual es coprotagonista.

JAUJA Y LEIDI EN CANNES

Argentina es, sin dudas, el país latinoamericano 
que despuntó triunfador en el Festival de Cine de Can-
nes, con películas en las dos selecciones oficiales, así 
como en la categoría paralela Quincena de los Reali-
zadores. Entre ellas está Relatos salvajes, de Damián 
Szifrón, la única película latinoamericana en liza por 
la codiciada Palma de Oro. El filme tiene un enorme 
elenco, ya que se trata de una colección de historias 
breves aparentemente no relacionadas entre sí. En-
tre sus actores se encuentran: Ricardo Darín —muy 
cotizado en Argentina—, Darío Grandinetti, Leonardo 
Sbaraglia, Oscar Martínez, Rita Cortese, Erica Rivas y 
Julieta Zylberberg.

«Esta película muestra una forma particular y muy 
innovadora de hacer cine. Representa a esos jóvenes 
talentos que están trabajando en nuevas formas de 
contar historias», aseguró Thierry Frémaux, delegado 

general de festival refiriéndose a Relatos salvajes, ter-
cera película de Szifrón. La cinta es una coproducción 
argentino-española, producida por los hermanos Almo-
dóvar y filmada en Buenos Aires, Salta y Jujuy.

La Quincena de los Realizadores no escapa a la moda 
argentina al presentar Refugiado, de Diego Lerman; 
mientras que se rindió homenaje a esa cinematografía 
en la persona del cineasta Pablo Trapero, quien presi-
dió el jurado de Una cierta mirada. La presencia en este 
cargo del autor de Leonera (2008), Carancho (2010) y 
Elefante Blanco (2012) confirma el gran poder de se-
ducción del cine y de los cineastas argentinos, y el lugar 
preponderante de este país latinoamericano en el com-
petitivo universo del cine mundial.

La coproducción entre Argentina, México, Brasil, 
Francia y Estados Unidos, El ardor, protagonizada por 
Gael García Bernal y dirigida por Pablo Fendrik, tuvo 
una función especial en el certamen galo. Por segunda 
ocasión, el actor mexicano Gael García Bernal fue in-
vitado como jurado en Cannes; este año en la sección 
oficial que otorga la Palma de Oro y los principales ga-
lardones del encuentro. 

En la sección Una cierta mirada, la segunda más 
importante del certamen, estaba Jauja, de Lisandro 
Alonso, que narra el viaje a esa desolada tierra de 
abundancia y de felicidad en la Patagonia argentina. El 
filme cuenta con las actuaciones del polifacético Viggo 
Mortensen y de la actriz danesa Ghita Norby; una co-
producción argentino-mexicana que contó con el finan-
ciamiento de Mantarraya Producciones, compañía de 
Carlos Reygadas y Jaime Romandía. Jauja consiguió el 
premio FIPRESCI entregado por la Federación Interna-
cional de Críticos de Cine.

La Palme d’or al cortometraje fue conferida a Leidi, 
dirigida por el colombiano Simón Mesa Soto. La sinop-
sis cuenta que Leidi vive con su madre y su bebé. Alexis, 
su prometido, está desaparecido desde hace varios 
días. Después de bañar al bebé, va a comprar plátanos 
y por el camino le dicen que han visto a Alexis con otra 
chica. Ella decide no regresar a casa hasta encontrar al 
padre de su hijo.

A pesar de que las representaciones argentina y co-
lombiana fueron las únicas latinoamericanas que as-
cendieron al podio en Cannes, la cinematografía mexi-
cana estuvo muy presente en la 67 edición del Festival 
de Cannes, que ocurrió del 14 al 23 de mayo. En el 
prestigioso March du Film participaron Viento aparte, 
de Alejandro Gerber; Cantinflas, de Sebastián del Amo; 
Güeros, de Alonso Ruizpalacios; y Más negro que la no-
che, de Henry Bedwell, entre otras películas que buscan 
su promoción y distribución internacional, así como su 
inclusión en certámenes internacionales.

Dossier

Jauja.
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PALMARÉS DE LOCARNO

La 67 edición del Festival de Cine de Locarno cerró 
con el Leopardo de Oro para las cerca de seis horas 
de la filipina Para lo que está antes, y con homenajes 
a cineastas internacionales como el español Víctor Eri-
ce. En cuanto al cine latinoamericano, los premios re-
conocieron, fuera de la sección oficial, en la categoría 
Cineastas del Presente, la película mexicana Navajazo, 
una combinación de documental y ficción situada en Ti-
juana, ciudad fronteriza de México con Estados Unidos, 
dirigida por Ricardo Silva. 

Los hongos, de Oscar Ruiz Navia (Colombia), se ha 
llevado el Premio Especial del Jurado en esa misma 
sección. El premiado filme colombiano es una co-
producción con Francia, Argentina y Alemania, que 
cuenta la historia de Ras, un graffitero que de día es 
obrero de la construcción y dedica la noche a pintar 
paredes en su barrio del oriente de Cali. Ras, quien 
vive con María, su madre, pierde el trabajo y atravie-
sa la ciudad en busca de Calvin, otro joven graffitero, 
estudiante de bellas artes, que vive unos días difíciles 
tras el divorcio de sus padres y el cáncer que padece 
su abuela. Los chicos irán sin rumbo fijo por la ciudad, 
como el que quiere perderse y no regresar. En el ca-
mino, como dos hongos, contaminarán su entorno de 
inmensa libertad.

Dicha cinta obtuvo el apoyo del World Cinema Fund, 
que otorga el Festival de Cine de Berlín; el Hubert Bals 
Fund, del Festival de Cine de Róterdam; el Torino Film 
Lab, del Festival de Cine de Turín, y el apoyo del fondo 
estadounidense The Global Film Initiative. Este último, 
para nuevos realizadores de África, Asia, Latinoamérica 
y Oriente Próximo. Es la segunda película de Óscar Ruiz 
Navia, quien ya había dirigido El vuelco del cangrejo y 
había sido asistente de dirección de Perro come perro y 
productor de La sirga.

En la competición participaban también las argenti-
nas Dos disparos, de Martín Rejtman; y La princesa de 
Francia, de Matías Piñeiro. 

VENECIA Y GONZÁLEZ IÑÁRRITU

No había mejor forma de abrir este año la Muestra 
Internacional de Venecia que con el ultra alabado Bird-
man de Alejandro González Iñárritu (Amores perros, 
Babel, Biutiful). El estilizado film subtitulado, The Unex-
pected Virtue of Ignorance (La impredecible virtud de la 
ignorancia), acumuló elogiosas reseñas durante los diez 
días de septiembre del festival más antiguo del mundo. 
Protagonizada por Michael Keaton, supone un nuevo 
desafío para el director de Babel, que se aparta del dra-
ma y se lanza a la comedia ácida rodeado de un elenco 
estelar, en el que también destacan Emma Stone, Ed-
ward Norton o Naomi Watts.

En las demás secciones oficiales se asomó tímida-
mente un proyecto del escritor, guionista y cineasta 
mexicano Guillermo Arriaga, Words with Gods, nueve 
episodios dirigidos por otros tantos realizadores de todo 
el planeta, entre los cuales se incluye el propio Arriaga. 
Los participantes hablan de su relación con Dios en una 
coproducción mexicano-norteamericana, que contiene 
un impresionante viaje a través de distintas religiones, 
en segmentos que dirigen Emir Kusturica, Amos Gitai, 
Mira Nair, Warwick Thornton, Hector Babenco, Bahman 
Ghobadi, Hideo Nakata y Alex de la Iglesia.

Para encontrar otros representantes latinoamericanos 
en Venecia hubo que buscar en la sección paralela Jornadas 
de los autores, donde figuraba El 5 de talleres, una copro-
ducción con Uruguay que dirige el argentino Adrián Biniez. 
Se trata de la segunda película de un director que debutó a 
lo grande con Gigante (2009), ganadora del Premio Especial 
del Jurado en la Berlinale. Biniez trabaja ahora con actores 
profesionales como Esteban Lamothe y Julieta Zyllberberg, 
con quienes construye una comedia agridulce. 

Los Hongos.

Birdman.

Dossier
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Mientras tanto, Diego Lerman fue elegido para presi-
dir el jurado de la sección Venice Days, en cuyo cierre se 
proyectó el documental Messi, dirigido por el español 
Alex de la Iglesia. En la Semana Internacional de la Crí-
tica se presentó el documental Dancing with Maria, en 
homenaje a la bailarina argentina María Fux. Este es el 
primer largometraje sobre esta leyenda de la danza clá-
sica, que a sus 92 años sigue subiéndose al escenario. 

Por último y no menos importante, en Venecia tam-
bién hubo desembarco cubano: Jorge Perugorría, Isa-
bel Santos y Fernando Hechevarría integran el reparto 
de la película cubano-francesa Retorno a Ítaca, dirigida 
por Laurent Cantet, ganador de la Palma de Oro de Can-
nes por La clase. El guión es obra del escritor cubano 
Leonardo Padura y la película se centra en un grupo de 
amigos que se reúne en La Habana para dar la bienve-
nida a uno de ellos después de dieciséis años de exilio. 

SAN SEBASTIÁN TIENDE PUENTES

Tras años de éxitos, el cine latinoamericano «se 
está repensando», consideró el director del festival 
internacional de cine de San Sebastián, José Luis Re-
bordinos, que mantiene el apoyo a los filmes de la 
región como uno de los puntos fuertes del certamen. 
«En los festivales ha habido menos cine latinoame-
ricano que en los últimos años y, sin embargo, ve-
nimos de unos años en que el cine latinoamericano 
ha sido fuerte, unos años que tenía una creatividad 
brutal. A mí me da la sensación que el cine latino-
americano se está repensando», afirmó Rebordinos 
en una entrevista con AFP.

«Por eso, me da la impresión de que el cine latino-
americano está en un momento de cambio. El cine de 
autor, el cine que tradicionalmente ha hecho festivales, 
está buscando nuevos caminos, nuevas fórmulas que le 
acerque al público sin renunciar a lo que tiene de per-
sonal», añadió.

A pesar de que San Sebastián consagra una sección 
al cine latinoamericano (Horizontes Latinos, que inclu-
yó esta vez 14 cintas de Brasil, Colombia, Argentina, 
México y Chile, compitiendo por el premio Horizontes) 
hubo otras dos películas de Latinoamérica que se pre-
sentaron en la lucha por la Concha de Oro: las argentina 
Aire libre, de Anahí Berneri, junto con la chilena La voz 
en off de Cristián Jiménez. 

Aire libre trata sobre la historia de una pareja for-
mada por los actores Roberto Sbaraglia y Celeste Cid 
que, en palabras de su directora, «en lugar de afrontar 
su crisis, hablar de ella y ponerla en palabras, deciden 
negarla y construirse un nuevo hogar». Durante la obra 
deberán vivir separados y volverán a «sentirse jóvenes 
y a intentar volver a sentirse deseados». La otra película 
argentina, en coproducción con España, alcanzó el Pre-
mio del público a la mejor Película Europea en San Se-
bastián.

La voz en off es una tragicomedia deliciosa sosteni-
da principalmente por la naturalidad de sus diálogos. 
Cristián Jiménez muestra los problemas cotidianos de 
una familia aparentemente normal. La película está 
coproducida por Francia y Canadá. Para Jiménez eso 
no es importante, pues solo se trata de un medio para 
exportar el cine chileno y poder financiar los proyec-
tos. «Levantar el financiamiento en Chile se ha vuelto 
tan complicado, que yo creo que las coproducciones se 
vuelven cada vez más necesarias», ha dicho el director. 

Siete de las 14 películas presentadas en Horizontes 
Latinos son producciones o coproducciones argentinas, 
aunque finalmente los premios de esta sección fueron 
para la mexicana Güeros, de Alonso Ruizpalacios, que 
también ganó el Premio de la Juventud; mientras que la 
mención de Horizontes Latinos fue para la colombiana 
Gente de bien, ópera prima de Franco Lolli, tras sus cor-
tometrajes galardonados en varios festivales. 

El premio Cine en Construcción fue para el proyecto 
peruano Magallanes, de Salvador del Solar; de ese mis-
mo país procede Buscando a Gastón, de Patricia Pérez, 
laureada con el Premio Tokyo Gohan Film Festival. El 
público prefirió entregarle su voto a La sal de la tierra, 
de Wim Wenders y Juliano Ribeiro Salgado; y al filme 
argentino Relatos salvajes, de Damián Szifrón.

Por otra parte, el actor boricua Benicio del Toro reci-
bió el premio Donostia por los premios en su carrera, y 
lo dedicó «al pedacito de tierra de donde vengo, donde 
nací, donde aprendí a jugar y a compartir, donde fui al 
cine por primera vez…, se lo dedico a Puerto Rico». Del 
Toro recibió el galardón en un acto en el centro Kursaal 
de San Sebastián, de manos del actor cubano Jorge Pe-
rugorría. El reconocido actor boricua aseguró que sintió 

La voz en off.

Dossier



en
fo

co
 | 

DI
RE

CC
IÓ

N
 D

E 
CU

LT
U

RA
 E

IC
TV

10 No. 47 | OCTUBRE - DICIEMBRE 2014

«el dolor» causado por Pablo Escobar a Colombia, al en-
carnar al famoso narcotraficante en la película Escobar, 
paradise lost, también presentada en San Sebastián. 

El pasado año el cine latinoamericano fue el gran 
triunfador en San Sebastián, donde la cinta venezolana 
Pelo malo, de Mariana Rondón, ganó la Concha de Oro 
a la mejor película y el mexicano Fernando Eimbcke se 
alzó con la Concha de Plata al mejor director por Club 
sándwich.

GANADORES DE ROTTERDAM 

En la entrega de los premios del Festival Interna-
cional de Cine de Rotterdam, el más importante en su 
especialidad (óperas prima y segundas producciones), 
se destacó un nuevo triunfo del filme chileno Matar a 
un hombre, de Alejandro Fernández Almendras, pre-
miado en Locarno y Sundance, y que en Rotterdam 
se alzó con el KNF Award, conferido por el Círculo de 
Críticos de Cine de Holanda. El premio Tigre al mejor 
corto fue para la coproducción entre Chile y Polonia: 
La isla, codirigida por Dominga Sotomayor y Katarzyna 
Klimkiewicz.

En la competencia por los premios Tigre, hubo dos 
apuestas brasileñas: Casa Grande, dirigida por Felipe 
Barbosa, y Riocorrente de Paulo Sacramento; mientras 
que se registraron varias apuestas colombianas como 
Nefandus Trilogy, de Carlos Motta, artista colombiano 
reconocido internacionalmente; y Solecito, de Oscar 
Ruiz Navia, estrenado mundialmente en la Quincena 
de Realizadores del Festival de Cannes 2013 y que ha 
recibido el Abrazo du Mejor Cortometraje en el 22 del 
Festival Biarritz Amérique Latine Cinémas & Cultures.

Entre las curiosidades de Rotterdam se cuenta que 
el cineasta colombiano Oscar Ruiz Navia competía en 
corto y en largometraje. Su filme Los hongos alcanzó 
uno de los premios principales del evento: Hubert Bals 
Fund Lions Film Award.

SEDUCIENDO AL OSCAR 

Doce películas latinoamericanas compiten este año 
por una candidatura a los Oscar a mejor película ex-
tranjera. Argentina propone Relatos salvajes, del joven 
director Damián Szifrón, que cosechó gran éxito de crí-
tica y público, además de ganar el premio a la mejor 
película europea en la categoría Perlas del Festival de 
Cine de San Sebastián.

Los olvidados, del mexicano Carlos Bolado, fue la 
elección de Bolivia este año, que ha preferido una his-
toria dramática enmarcada en la estrategia de las dicta-
duras militares del Cono Sur para reprimir la insurgen-
cia izquierdista. 

Brasil, que desde 1998 no figura en la selección, 
trae la historia de un adolescente ciego y homosexual 
que lucha contra una madre sobreprotectora en Hoje 
Eu Quero Voltar Sozinho, del director Daniel Ribeiro, y 
que llega luego de ganar el premio Teddy al cine homo-
sexual en la Berlinale de 2014.

Colombia seleccionó como representante a Mateo, 
de la directora Diana Gamboa. Es la historia de un ado-
lescente que consigue evitar la violencia que le rodea 
gracias a un grupo de teatro al que se une.

Dossier

Casa grande.
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Chile espera llegar por lo menos a la nominación con 
Matar a un hombre, del director Alejandro Fernández 
Almendras, para repetir lo logrado en 2013 por No, de 
Pablo Larraín, que entró en la lista de candidatos. 

El ICAIC seleccionó Conducta, segundo largometraje 
de ficción de Ernesto Daranas, éxito masivo en las salas 
cubanas en el primer trimestre de 2014, y presentada 
exitosamente en los festivales de Málaga y Toronto, por 
solo mencionar dos. 

Por su parte, las asociaciones cinematográficas de 
Ecuador decidieron que la película Silencio en la tierra 
de los sueños, de Tito Molina, represente al país en la 
edición de 2015 de los premios Oscar. Es la historia oní-
rica de una anciana que escapa de las cuatro paredes 
de su casa hacia una tierra mágica en las noches.

El cine mexicano se ha decantado por Cantinflas, de 
Sebastián del Amo, considerada la cinta más exitosa del 
país al recibir más de 1,2 millones de espectadores en 
su primera semana. El filme cuenta la vida del come-
diante Mario Moreno desde sus inicios hasta que des-
cubre el personaje y cómo se gesta La vuelta al mundo 
en ochenta días.

Perú, que en 2010 estuvo nominado en los Oscar con 
La teta asustada, se presenta ahora con el drama po-
licial El evangelio de la carne, conducido por Eduardo 
Mendoza; mientras que Cristo Rey, de Leticia Tonos, fue 
seleccionada este año por República Dominicana. 

La lista se completa con las representaciones de Uru-
guay y Venezuela. El primero de estos países envió el 
filme Mr. Kaplan, de Alvaro Brechner, la única comedia 
participante que cuenta las peripecias de un judío que 
llega a Suramérica durante la II Guerra Mundial. Brech-
ner debutó en 2009 con Mal día para pescar.

El segundo largometraje de Venezuela se dejó cau-
tivar por la vida de un personaje real, el prócer de la 
independencia americana Simón Bolívar, vida inmorta-
lizada en Libertador, de Alberto Arvelo, y lo singular del 
asunto es que la cinta compite, además, por una candi-
datura a mejor banda sonora. Cuenta con las actuacio-
nes del venezolano Edgar Ramírez, el estadounidense 
Danny Huston, el británico Iwan Rheon y la española 
María Valverde.

El 15 enero de 2015 se conocerán los nombres de 
los cinco filmes nominados, menos de un mes antes 
de la celebración de la ceremonia de los Oscar, que 
tendrá lugar el 22 de febrero de 2015 en el Dolby 
Theatre de Los Angeles. Solo seis producciones habla-
das en español han ganado el Oscar a la mejor película 
extranjera, cuatro españolas y dos argentinas: Volver 
a empezar, Belle Epoque, Todo sobre mi madre y Mar 
adentro, junto con La historia oficial y El secreto de 
sus ojos.

PREMIADOS EN BIARRITZ 

El Abrazo del Festival al mejor largometraje fue para 
Regreso a Ítaca de Laurent Cantet (Cuba); el mejor do-
cumental para Café de Hatuey Viveros Lavielle (Méxi-
co); y el mejor cortometraje para los dibujos animados 
en Padre, de Santiago Bou Grasso (Argentina).

Regreso a Ítaca interesó al jurado, pues deja ver que 
resistencia, militancia y denuncia política siguen sien-
do el motor del cine latinoamericano, no ya como el 
grito colectivo que fue en las décadas de dictaduras y 
postdictaduras; hoy es un ejercicio de introspección in-
dividual de ciudadanos en países que van alcanzando 
cierta serenidad política. El filme fue realizado por el 
francés Laurent Cantet, aunque su ambiente, el rodaje 
y los actores son todos cubanos. 

A la lista de premios para México y Argentina, y menor 
para Cuba, pues ganó con su única película en competi-
ción, se añade el premio del Jurado a Las búsquedas de 
José Luis Valle, galardonado ya en 2013 con el Abrazo del 
Festival por su primer largometraje: Workers.

En casi todas las películas en competición en Biarritz 
fue evidente la presencia de niños y adolescentes con 
gran fuerza escénica que, además, llegan por primera 
vez ante una cámara para encarnar personajes tal vez 
como ellos, confrontados a la problemática principal de 
América Latina: la violencia de un sistema capitalista-
consumista que abarca a todas las clases sociales sin 
establecer diferencias pero que sí abre abismos infran-
queables entre los ciudadanos de un mismo país.

Dossier
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N. 17 DE ENERO 1966, FORTALEZA, CEARÁ, BRASIL.

Diplomado en Arquitectura en la Universidad de Brasilia, y de Teoría del 
Cine en la Universidad de Nueva York, Karim Aïnouz trabajó como asisten-
te de dirección y edición en numerosas producciones como Poison (1990), 
de Todd Haynes y Swoon (1991), de Tom Kalin. Desde comienzos de los 
años 90 realizó varios cortos y documentales, pero su primer gran éxito 
profesional fue la escritura, junto a Walter Salles, del guión de Abril despe-
daçado (2001), poco antes de debutar en el largometraje de ficción con la 
aplaudida Madame Satá (2002). El camino para realizar su primer largo de 
ficción fue difícil y accidentado. Siete años antes del estreno, había escrito 
la primera versión del guión y el tratamiento. Pero no conseguía levantar 
el proyecto. Todos le decían que resultaba demasiado peligroso hablar de 
marginales, homosexuales y drogadictos. Walter Salles le dio parte del apo-
yo necesario; otro, lo consiguió en Francia, con Canal Plus; pero Madame 
Satá llegó a tener diez productores. Después de cuatro años, cambió el bajo 
mundo de Madame Satá por los ambientes hiperiluminados y el azul re-
flexivo de El cielo de Suely (2006). Aquí se centra en la historia de Hermila, 
una muchacha que decide rifar su cuerpo para poder salir de su ciudad, y 
pese a los cambios formales con respecto a su largometraje anterior, pue-
de percibirse una preocupación por trabajar con personajes muy fuertes 
en sus convicciones, obstinados en alcanzar sus propósitos sin temor a las 
consecuencias que esto pueda traer en los contextos intolerantes donde 
se desenvuelven. En 2009, llevó a cabo ―en colaboración con el cineas-
ta pernambucano Marcelo Gomes― Viajo porque preciso, volto porque te 
amo, que cuenta la historia de José Renato, un geólogo de 35 años que es 
enviado al nordeste de Brasil con el objetivo de valorar posibles rutas para 
construir un canal desde el único río importante de la región. A medida que 
avanza el trabajo de campo, se hace evidente que Renato comparte con 
esos lugares el mismo vacío, la misma sensación de abandono y aislamien-
to. Algo similar ocurre con la protagonista de su largometraje siguiente, 
El abismo plateado (2011), retrato nocturno de una ciudad y una mujer 
herida pero también valiente e impulsiva. Recientemente, Aïnouz estrenó 
en la 64 edición de la Berlinale Praia do futuro (Playa del futuro). El filme 
narra la historia de Donato, salvavidas de Praia do Futuro, y un turista ale-

KARIM AINOUZ

Travelling
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mán, Konrad, quienes se conocen tras el fallecimiento del mejor amigo del 
segundo en la playa, sin que el primero pueda hacer algo para ayudarle. De 
esta manera, se aborda el drama que supone el desarraigo afrontado por 
el salvavidas, quien se debate entre el recuerdo de su familia en su natal 
Brasil y la nueva vida junto al hombre que ama en un país completamente 
diferente. Filmada entre Alemania y Brasil, el cineasta brasilero habla de la 
emigración, pero contando lo que pasa en lo más íntimo de las personas, ya 
que, a su juicio de este tema, siempre se habla «en clave política, pero no 
se muestra la parte de sentimientos que conlleva y tampoco se hace desde 
un punto de vista sexual…». También su posicionamiento desde la diáspora 
gay latinoamericana le sirve para discursar acerca del miedo y la homofobia 
como detonantes del éxodo que muchas veces perjudica a las familias y a la 
propia identidad de los personas. (LGG)

Travelling

Ainouz junto a Wagner Moura, el protagonista de Playa del futuro.

Filmografía: 
Solo se incluyen los títulos disponibles en la Mediateca «André Bazin».

2002 	 Madame Satã (Madame Satá). Director. 
2006 	 O céu de Suely (El cielo de Suely). Director.  
2009 	 Viajo porque preciso, volto porque te amo (Viajo porque necesito, vuelvo porque te amo). Director.  
2011 	 O abismo prateado (El abismo plateado). Director.  
2014 	 Praia do Futuro (Playa del Futuro). Director. 
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N. 1975, MARTÍNEZ, PROVINCIA DE BUENOS AIRES, ARGENTINA.

Graduada de la carrera de Producción de Medios Audiovisuales del Insti-
tuto ORT y del Institute National de l´audiovisuel de Paris, desde 1997, año 
en que escribió y dirigió el cortometraje documental Modelo para armar, 
comenzó a trabajar en diversas áreas de la industria cinematográfica: direc-
ción de casting, asistencia de dirección, producción y asistencia de monta-
je en filmes de Daniel Burman, Martín Rejtman, Marco Bechis, Mercedes 
García Guevara y Santiago García. Su debut como directora y guionista de 
largometrajes llegó con Un año sin amor (2005), la historia de un joven es-
critor enfermo de sida, que se aferra a la vida a pesar de su padecimiento. 
El filme refleja una triple búsqueda del personaje protagónico que incluye 
la lucha por su deteriorada salud, por encontrar un equilibrio entre sus de-
sórdenes afectivos, y por encauzar una vocación literaria trunca, que no en-
cuentra en el contexto de la trama caminos que trasciendan la transcripción 
sensacionalista de su historia personal. Con la cinta, Berneri obtuvo más de 
15 premios internacionales, entre ellos el FIPRESCI, en el Festival de Mar 
del Plata, y el Teddy Award, en la sección Panorama de la Berlinale. Su se-
gundo largo incursiona en un tema bastante explotado en el cine: el declive 
de la belleza. Sin embargo, se sitúa desde una perspectiva distante del fácil 
aliento trágico que predomina en estas historias, donde los protagonistas 
supeditan todo a algo que, por definición, es efímero. Berneri apuesta en 
Encarnación (2007) por un enfoque delicado, deja respirar a la protagonis-
ta, una antigua vedette y sex symbol que, desde la cincuentena, vive atrapa-
da en un instante indefinido entre la gloria pasada y el inevitable hecho de 
la vejez. El filme participó en la competencia oficial del Festival de San Se-
bastián, donde también obtuvo el premio FIPRESCI. Tres años más tarde en 
Por tu culpa (2010) la realizadora narra un drama intimista que transcurre 
en una sola noche. Enfoca a una madre en plena crisis de divorcio, culpada 
de maltrato familiar a causa de un accidente doméstico que sufre uno de 
sus hijos. Al igual que en los filmes anteriores hay una preocupación social, 
otra vez el personaje es, de alguna manera, marginado. Pero en este caso, 
se invierten los órdenes y, si antes el espectador solo lograba una fuerte 

ANAHI BERNERI 

Travelling
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identificación en la medida que transcurría la historia, aquí pasa lo contra-
rio: este se identifica rápidamente con la protagonista y luego la ve cada vez 
más extraña, descubre su parte monstruosa dentro de cierta normalidad. 
Su más reciente largometraje, Aire Libre, según la propia Berneri, podría 
ser la precuela de Por tu culpa. Aquí la realizadora vuelve a hacer foco en 
los gestos, detalles y lugares en los que las relaciones humanas corren el 
riesgo de agrietarse. Esta es, a juicio de varios especialistas, su obra más 
«luminosa» y «compleja», quizás por «construir desde la transparencia una 
descomposición» ―como afirma el crítico Gabriel Orqueda―, por «mos-
trar el deterioro de una relación a medida que la narración progresa. Ber-
neri avanza retrocediendo, y en ese proceso que supone el devenir de una 
pareja, nos muestra simultáneamente las bifurcaciones de la historia». Con 
este título, motivador de discusiones a propósito del matrimonio, la familia, 
la madurez (y no siempre bien recibido), la realizadora se reafirma entre lo 
más interesante del cine argentino hecho por mujeres, un tipo de filmes 
que más de un estremecimiento nos ha regalado en los últimos años. (NGB)

Filmografía
Solo se incluyen los títulos disponibles en la Mediateca «André Bazin».

1997 	 Modelo para armar (corto). Directora y guionista.
2005 	 Un año sin amor. Directora y guionista.
2007 	 Encarnación. Directora y guionista.
2010 	 Por tu culpa. Directora y guionista.
2012 	 Aire libre. Directora y guionista.

Travelling

Berneri junto a los protagonistas de Aire libre.
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N. EN WAJAY, LA HABANA, CUBA, 13 DE AGOSTO DE 1965.

El más internacional de los actores cubanos ha incursionado primero en 
el teatro y la televisión, y luego en el cine. Dirigió documentales y largome-
trajes de ficción; además de incursionar como pintor (realizó su primera ex-
posición en 2001) y escultor. Descubrió el teatro aficionado en el Instituto 
Politécnico de la Construcción José Martí de Boyeros. Comenzó a actuar 
en 1984 en el grupo Albatros, que dirigía Eduardo Novoa; participó en se-
ries televisivas, como la de aventuras Shiralad. Hizo asimismo un medio-
metraje de Tomás Piard, Boceto, su primera experiencia con el cine. Realizó 
Shakespeare con la compañía de Olga Alonso y alcanzó la fama en el mon-
taje de Zoológico de cristal. En los años 90, contribuyó a la fundación de la 
compañía Teatro El Público de La Habana, que empezó con Las criadas de 
Jean Genet. En esta obra interpretó el difícil papel de Clara y la asimilación 
de ese carácter femenino le permitiría aprovechar la primera gran oportu-
nidad en el cine. Su primer y mayor éxito cinematográfico sería Fresa y cho-
colate (1993), de Tomás Gutiérrez Alea y Juan Carlos Tabío, donde interpre-
tó el papel de Diego, un joven homosexual, culto y rebelde. Desde entonces 
ha actuado en una cincuentena de películas, entre ellas algunas de gran 
tirada internacional como Che de Steven Soderbergh y las españolas Bám-
bola (1996) y Volavérunt (1998) del célebre Bigas Luna, o Cosas que dejé en 
la Habana (1997) y Rosa de Francia (2005) de Manuel Gutiérrez Aragón, sin 
olvidar la memorable Rencor (2002) de Miguel Albaladejo. Entre sus actua-
ciones más recordadas dentro del cine cubano vale mencionar el rastrero 
caballeroso y sencillo de Guantanamera (1996), el enfermero víctima de las 
circunstancias en Amor vertical (1997), el ciego desvergonzado en Lista de 
espera (2000), el exiliado que regresa en Miel para Oshún (2001, Humberto 
Solás) y el hermano guajiro de Diego en El cuerno de la abundancia (2008). 
Los realizadores cubanos emergentes lo han llamado con frecuencia y así 
impulsó empresas como Frutas en el café (2005, Humberto Padrón). El cine 
latinoamericano ha contado asiduamente con su presencia en coproduc-
ciones de prestigio en la línea de Edipo Alcalde (1996, Jorge Alí Triana) o 
Estorvo (2000, Ruy Guerra). Aunque tal vez hubiera podido hacer carrera 
en Hollywood, Perugorría decidió seguir haciendo películas cubanas y lati-

JORGE PERUGORRÍA

Travelling
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noamericanas, además de contribuir como productor, o promotor cultural, 
en el panorama artístico de la Isla, en particular, el audiovisual, la plástica 
y la música. En 2010 debutó como realizador, junto con Vladimir Cruz, con 
Afinidades, seguida por el docudrama Amor crónico (2011) y la comedia ne-
gra Se vende (2012), que dirigió en solitario. Su más reciente trabajo tiene 
que ver con la adaptación al cine de Fátima o el Parque de la Fraternidad, 
un cuento de Miguel Barnet que retoma algunos de los temas dominantes 
en Fresa y chocolate y narra las experiencias de un travesti, encarnado por 
Carlos Enrique Almirante.

Travelling

Filmografía seleccionada:
Solo se incluyen los títulos disponibles en la Mediateca «André Bazin».

1993 	 Derecho de asilo
1993 	 Fresa y chocolate
1994 	 Maité
1995 	 Dile a Laura que la quiero
1995 	 Guantanamera
1995 	 Shiralad. El regreso de los dioses 
		  (serie de televisión)
1996 	 Bámbola
1996 	 Edipo alcalde
1996 	 Un asunto privado
1997 	 Amor vertical
1997 	 Cosas que dejé en La Habana
1997 	 Historias clandestinas en La Habana
1997 	 La vida según Muriel
1998 	 Doña Bárbara
1999 	 Volavérunt
2000 	 Estorvo
2000 	 Lista de espera
2000 	 Tierra del fuego
2001 	 Miel para Oshún
2002 	 Nowhere
2002 	 Rencor

2003 	 Tánger
2004 	 Caribe
2004 	 Roble de Olor
2005 	 Barrio Cuba
2005 	 Frutas en el café
2005 	 Gaijin - Ama-me Como Sou
2005 	 Hormigas en la boca
2005 	 Reinas
2006 	 Una rosa de Francia
2007 	 La noche de los inocentes
2008 	 Che, el argentino
2008 	 Che: Guerrilla
2008 	 El cuerno de la abundancia
2010 	 Afinidades
2010 	 Boleto al paraíso
2012 	 Siete días en La Habana
2011 	 Amor crónico
2012 	 Se Vende
2014 	 Bocaccerías Habaneras
2014 	 La muerte del gato (cortometraje)
2014 	 Regreso a Ítaca
2014 	 Tarde Para Ramón (cortometraje)

Fresa y Chocolate. Perugorría entrega el premio honorario a Benicio del Toro.
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El año 2014 ha reinventado va-
rias encrucijadas significativas para 
el cine argentino. No podía ser de 
otra manera en un paisaje signado 
por la armonía de filmes personalí-
simos con otras producciones que, 
desde la industria, consiguen rigu-
rosos estándares cinematográficos, 
en algunos casos sin perder las fiso-
nomías de sus directores (haciendo 
un guiño quizás a los inicios de lla-
mado cine de autor). 

En medio de una vuelta a los 
géneros, con especial énfasis en 
el thriller, no resulta extraño que 
varios críticos, investigadores, ci-
neastas y hasta algún que otro es-
pectador se cuestione los modos 
en que se emprende y desarrolla 
hoy un proyecto en la nación por-
teña, pasando por las posibilidades 
de originalidad y riesgo estético, las 
relaciones con el gran público o la 
dependencia de modelos estableci-
dos en los circuitos de festivales a lo 
largo del año. 

No han faltado las contradiccio-
nes respecto al lugar que ocupan en 
la actualidad los realizadores, filmes 
y perspectivas que se agrupan bajo 
la sombrilla de lo que en los años 90 
se dio a conocer como Nuevo Cine 
argentino —corriente que si bien ha 

dejado atrás algunos de sus marcas 
iniciales, continúa produciendo fil-
mes con la capacidad de sorprender 
por sus búsquedas formales—; tam-
poco quien acuña nuevas etiquetas 
como «Nuevo Cine Industrial Argen-
tino» o «Nuevo Cine de Género Ar-
gentino». 

Entre tantas convergencias y di-
sensos, no son pocas las produccio-
nes que hablan de una buena salud 
en esta cinematografía. Damián 
Szifrón presentó este año su tercer 
largometraje: Relatos Salvajes. La 
película, que constituyó el regreso 
al cine de este autor, quien se ha-
bía mantenido alejado del circuito 
por varios años —en los que ganó 
fama de semidiós en la televisión—, 
estableció un récord taquillero na-
cional y se granjeó elogios en varios 
festivales de prestigio. No por gusto 
la Academia de las Artes y Ciencias 
Cinematográficas de la Argentina la 
seleccionó para representar al país 
en los codiciados Premios Oscar y 
los Goya.

El filme, que trae a la memoria 
ese otro suceso que fue El secreto 
de sus ojos (2009), sobresale entre 
una producción de thrillers con pro-
fundo arraigo local, incentivada por 
vacíos que en otro tiempo cubría la 

industria hollywoodense. Se apoya 
en las actuaciones de Ricardo Darín, 
Oscar Martínez, Darío Grandinetti, 
Erica Rivas y Leonardo Sbaraglia, en-
tre otros; y narra, en seis episodios, 
historias de personas comunes que, 
por algún motivo, pierden el control 
y caen en la violencia.

Menos comprometida con la 
industria pero igualmente apasio-
nante, Jauja (2014), de Lisandro 
Alonso, figura como otra arista de la 
realización gaucha. Se centra en lo 
que parece ser una versión libre de 
la Conquista del Desierto, en la que 
un grupo de soldados encabezados 
por un danés deben enfrentar a una 
tribu indígena, conocida como los 
«Cabeza de Coco». 

El eje central aparece luego de 
un tiempo de transcurrido el relato, 
cuando la hija adolescente del jefe 
militar huye con uno de los solda-
dos y él parte en su búsqueda, inter-
nándose en territorios inexplorados 
y salvajes. El filme pone en primer 
plano los lazos con obras anteriores 
de Alonso, no solo en la manera que 
se acerca a cuestiones visuales y na-
rrativas, sino en sus búsquedas te-
máticas. Vale destacar que todas las 
películas de este realizador han es-
tado en el Festival de Cannes: desde 

CINE ARGENTINO ENTRE 
CONVERGENCIAS Y DISENSOS

por Nelson González Breijo

Zoom in
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La libertad (2001) hasta Liverpool 
(2008). Algo excepcional para el 
cine latinoamericano.

Otro de los argentinos aplaudi-
dos en Cannes este año fue Diego 
Lerman con Refugiado (2014). El fil-
me, protagonizado por Julieta Díaz 
y el niño Sebastián Molinaro, tam-
bién se ha lucido en los festivales de 
San Sebastián, Marruecos, Chicago 
y Biarritz. La trama revela el devenir 
de Matías y su madre, Laura, cuan-
do se ven obligados a abandonar 
inesperadamente la casa donde vi-
ven, tras una reacción violenta de 
Fabián, el padre.

Quizás lo más interesante en-
tre las elecciones narrativas del 
director en esta cuarta propuesta 
cinematográfica ―ya había dirigi-

do Tan de repente (2002), Mientras 
tanto (2006) y La mirada invisible 
(2010)― es que la violencia de Fa-
bián siempre queda fuera de cam-
po, lo que muestra la cámara son los 
rastros que genera. Según el propio 
director la película calificaría como 
una suerte de road movie urbana 
con tintes de thriller doméstico.

Igualmente admirable en lo que 
va de año, resulta el protagonismo 
de las directoras. Destaca el éxito 
de Aire Libre, el más reciente lar-
gometraje de Anahí Berneri (ver en 
este mismo número de Enfoco) y El 
cerrajero (2013), dirigida por Nata-
lia Smirnoff, la cual aborda la histo-
ria de Sebastián, un cerrajero muje-
riego que se entera de que una de 
las chicas con que sale está emba-

razada probablemente de él. En lo 
adelante, cuando llega a hacer cada 
uno de sus trabajos, experimenta 
percepciones de conductas, secre-
tos y emociones de sus clientes, y 
de pronto no puede evitar revelar 
esas intimidades.

Con la presentación de Rompe-
cabezas (2010), largometraje an-
terior, Smirnoff dio muestra de su 
capacidad para mostrar mundos 
intimistas. Presentaba entonces a 
María Onetto, un personaje inmen-
so dentro de una historia mínima. 
Esa misma línea mantiene ahora en 
El cerrajero, donde se apoya en las 
actuaciones de Estaban Lamothe, 
Erica Rivas, Yosiria Huaripata, Ser-
gio Boris y Arturo Goetz, entre 
otros.

Zoom in

Jauja.
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Asimismo, La tercera orilla (2014), 
filme de Celina Murga, que compitió 
en la sección oficial del 64 Festival 
de Berlín, se muestra entre los inte-
resantes del año. La trama nos acer-
ca a la historia de Nicolás, un joven 
que vive en una pequeña ciudad de 
Entre Ríos. Hijo de un respetado mé-
dico de la zona, cuya voluntad no es 
discutida en el seno de la familia, el 
protagonista deberá rechazar la dic-
tadura paterna para encontrar voz y 
camino propio.

Murga apuesta en esta entrega 
por conseguir una verosímil natura-
lidad escénica para complementar 
un guión que, si bien no es dema-
siado profuso en acontecimientos, 
está repleto de observaciones calla-
das. La historia avanza con lo que ve 
el protagonista, de ahí que, debido 
a su carácter introvertido, aflore un 

acercamiento intuitivo, asimilador 
y meditabundo a lo que se va reve-
lando como verdadero centro de la 
historia: la relación del padre con el 
entorno familiar.

También llama la atención la pro-
ducción de quienes se inician den-
tro de los circuitos de exhibición 
nacionales y festivales. En este caso 
cuenta otra mujer: Inés María Ba-
rrionuevo, quien en su filme Atlán-
tida recicló varios elementos del 
cine de Celina Murga. La película se 
acerca a un tema bastante tratado, 
como es el despertar sexual en la 
adolescencia fuera de los cánones 
«tradicionales», pero logra estable-
cer una perspectiva propia sobre 
la pérdida de la ingenuidad y el co-
mienzo de la adultez. 

Otro título de un recién inicia-
do, con bastantes expectativas ga-

nadas, es Ciencias Naturales, de 
Matías Lucchesi. Esta ópera prima 
ganó el premio a la mejor película 
iberoamericana, mejor guión y me-
jor actriz en el Festival Internacio-
nal de Cine de Guadalajara, México 
(2014), y el Gran Premio del Jurado 
Internacional de la sección Genera-
tion Kplus en el 64 Festival de Cine 
de Berlín.

Asimismo destacan La Salada, de 
Juan Martín Hsu; Juana de los 12, 
de Martín Shanly, e Historias del mie-
do, de Benjamín Nashtat. Todos, pri-
meros largometrajes de sus autores, 
con orígenes y preocupaciones dife-
rentes, pero con buenos resultados 
entre la crítica y los espectadores; 
todos, participantes de ese universo 
complejo y dinámico que constituye 
hoy, sobre convergencias y disensos, 
la cinematografía argentina.

Zoom in

Ciencias naturales.
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En 2014 se alcanzará la cifra ré-
cord de 45 estrenos nacionales en 
las carteleras chilenas, casi el do-
ble del año pasado, según anunció 
Constanza Arena, directora de Cine-
ma Chile, la agencia de promoción 
de la cinematografía del país andi-
no. «Desde el año 2009 se expor-
ta más cine chileno. Ahora el reto 
consiste en sostener los mismos 
logros, teniendo en cuenta que es 
un público poco habituado a ver pe-
lículas que no sean de Hollywood», 
declaró Arena en el festival de San 
Sebastián, donde estuvieron pre-
sentes más de treinta directores, 
productores y actores chilenos.

Una opinión diferente tiene Ale-
jandro Fernández Almendras, el di-
rector de Huacho (2009), Sentados 
frente al fuego (2011) y Matar a 
un hombre (2014), quien cree que 
debe hablarse de artesanía más que 
de industria, porque en lugar de pa-
recerse a «una fábrica de coches, es 
un taller de bicicletas»; solo direc-
tores como Pablo Larraín, Andres 
Wood o Sebastián Lelio podrían 
ubicarse en un «ámbito semindus-
trial». El resto, «lo que hacemos son 
bicicletas en el taller».

La actriz chilena Manuela Mar-
telli, protagonista de éxitos como 

Machuca o Il futuro, también pien-
sa que el cine chileno está en «muy 
buen momento», puesto que «en 
diez años se han cuadruplicado las 
cifras de producción y las pelícu-
las están teniendo mucha llegada 
internacional. Es algo que ha ido 
in crescendo. Yo empecé a actuar 
hace diez años y era mucho más 
difícil llegar a otros públicos, ahora 
hay más atención», opina. Marte-
lli está preparando ahora su debut 
como guionista y directora en una 
película que transcurrirá durante 
los años 70 y que protagonizará una 
mujer de 49 años.

Hitos recientes como la primera 
candidatura chilena al Oscar, a través 
de No, de Pablo Larraín; o el éxito de 
Gloria, de Sebastián Lelio, que triun-
fó en la Berlinale y en varios otros 
festivales, además de distribuirse 
en 60 países, contribuyeron a defi-
nir un momento de auge que le da 
continuidad a triunfos de filmes ya 
clásicos, como la trilogía Tony Mane-
ro (2008), Post Mortem (2010) y No 
(2013) de Pablo Larraín; Coronación 
(2000) y Cachimba (2004) de Silvio 
Caiozzi; Taxi para tres (2001), de 
Orlando Lübbert; Machuca (2004) y 
Violeta se fue a los cielos (2011), de 
Andrés Wood; y La Nana (2009), de 

Sebastián Silva, entre muchos otros 
títulos.

Precedidas por una larga lista 
de premios en festivales interna-
cionales (ver Timeline), llegan a La 
Habana dos producciones chilenas 
que confirman el auge experimen-
tado por esta cinematografía en el 
último lustro. Se trata de La voz en 
off, de Cristian Jiménez, y Matar a 
un hombre, de Alejandro Fernández 
Almendras; ambas presentes en la 
competencia por el mejor filme de 
ficción.

Cristián Jiménez volvió al circui-
to festivalero internacional con su 
tercer largometraje, La voz en off, 
una película que habla de secretos 
familiares, pero sobre todo de los 
conflictos interiores que se organi-
zan cuando no se dicen las cosas. 
«Siempre pensé que el filme trata-
ba de la incomunicación y de los có-
digos que mutan, pensando que las 
cosas han cambiado tanto en Chile, 
en tan poco tiempo, que las nuevas 
generaciones y las antiguas tienen 
pocos puntos en común», declaró 
el cineasta. 

La voz en off es un conjunto de pe-
queñas historias entrelazadas con un 
eje central: Sofía, el personaje que 
interpreta Ingrid Isensee, «una mu-

Zoom in

CONTINÚA EN ALZA CINE CHILENO

por Joel del Río
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jer que necesita entender, escuchar 
y ordenarse para poder seguir avan-
zando», señala la actriz. Sofía está 
separada y es madre de dos niños; 
a la vez, es hermana de una mujer 
muy distinta a ella, Ana, sólida, inde-
pendiente y resuelta, e hija de unos 
padres muy especiales: Matilde (in-
terpretada por la recordada Paulina 
García de Gloria), que no acaba de 
creer que su marido la abandone, y 
Manuel (Cristian Campos), que quie-
re una segunda oportunidad.

Todo sucede «fuera del cuadro», 
como «esa voz en off de las pelícu-
las», explica Jiménez, quien advier-
te que muchas veces el estrés se ve 
relacionado con no el hablar de las 
cosas y la incapacidad para nombrar 
el dolor. «Cuando las situaciones ge-
neran ruptura y son dolorosas, si las 
personas que lo sufren no las nom-
bran y no se trabaja sobre ellas en el 
nivel del discurso, eso no dejará de 
producir dolor, perturbación, ruido 
y contaminación entre personas de 
generación en generación».

Algunos han visto La voz en off 
como una metáfora sobre Chi-
le; una cierta necesidad nacional 
de esconder las cosas e impedir la 
reivindicación de la memoria. En 
cuanto a las referencias e influen-
cias, Jiménez menciona ciertas pe-
lículas sobre la familia y sus secre-
tos dirigidas por Ang Lee, Edward 
Yang o Luis Buñuel.

Jiménez ha realizado además 
Ilusiones opticas (2009) y Bonsai 
(2011).

En las antípodas de comedias 
más o menos amables y familiares, 
está la violencia y la denuncia que 
aparece en Matar a un hombre, la 
tercera película de Alejandro Fer-
nández Almendras. Cuenta la histo-
ria de Jorge, un sencillo trabajador, 
que es asaltado por Kalule, un delin-
cuente vecino suyo. El hijo de Jorge 
trata de defender a su padre y es 
víctima de un disparo de Kalule, al 
que condenan a prisión. Pero cuan-

do es liberado, solo busca una cosa: 
venganza, para lo cual acosa a la fa-
milia de Jorge. A Jorge y a su hijo no 
les queda otra alternativa que hacer 
justicia por cuenta propia.

Según el director, «es una histo-
ria policial que tiene que ver básica-
mente con lo que es la justicia para 
los pobres en Chile. Si no tienes al-
gún tipo de influencia, la máquina 
de la justicia se mueve tan lento que 
mucha gente se ve en la encrucijada 
de tomar la justicia por sus propias 
manos. El caso pasó hace unos diez 
años, hay variaciones en la historia 

y los lugares, pero sí es una familia 
que se ve amenazada y que se sien-
te desprotegida, lo que finalmente 
produce violencia».

«Nuestra propia narrativa suele 
llevarnos a justificar la violencia a 
través de la empatía con la angustia 
y la desesperación que pueda sen-
tir un personaje. Pero lo que esta 
película propone es que la vengan-
za no trae ningún tipo de alivio ni 
de retribución, ni al personaje ni al 
espectador», ha explicado, tal vez 
temeroso de que lo acusen de jus-
tificar la violencia.

Zoom in
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Fernández Almendras ha trabaja-
do como crítico de cine, periodista 
y fotógrafo. Su cortometraje Lo que 
trae la lluvia fue selección oficial en 
el Festival de Berlín, y su primer lar-
gometraje, Huacho, fue galardona-
do con el premio Sundance/NHK al 
cineasta internacional, se presentó 
en el Festival de Cannes y fue pre-
miado en La Habana en el concurso 
de óperas primas. 
Los debutantes

Tres ópera primas chilenas con-
cursan en su respectiva competen-
cia habanera: El cordero, de Juan 
Francisco Olea, La madre del corde-
ro, codirigida por Rosario Espinosa y 
Enrique Farías, y No soy Lorena, de 
Isidora Marras, típicos representan-
tes de una cinematografía decidida 
a renovarse, también, a partir del 
aporte de los más jóvenes. 

Protagonizada por Julio Jung 
(Amnesia, Coronación, El regalo) y 
Daniel Muñoz (El desquite, El cha-
cotero sentimental, Taxi para Tres, 

Fiestapatria), dos de los actores 
más importantes del cine y la tele-
visión de Chile. El cordero ganó seis 
premios en la sección Se Construye, 
del Festival de Guadalajara en 2013. 
Es la historia de Domingo, un padre 
de familia que no escapa al prome-
dio y que un día ve sobresaltada su 
monótona existencia cuando con-
funde a su secretaria con un ladrón 
y la asesina. Incapaz de soportar el 
hecho de no sentirse culpable, se 
lanza en un espiral de violencia, es-
perando que algo lo despierte y así 
poder verse y volver a ser el que era 
antes. 

Como «retrato de un fragmento 
de la sociedad chilena a finales de 
los 90, muy conservadora y católica 
tras la dictadura», define el director 
Juan Francisco Olea su ópera pri-
ma. «Chile siempre ha sido un país 
muy religioso, católico, conservador 
y tradicionalista. Tomándonos un 
poco de eso, hicimos un análisis y 
crítica social de un personaje que 

dentro de toda esta estabilidad, no 
siente culpa por sus actos», comen-
tó el director al explicar los propósi-
tos de su filme.

Por otra parte, La madre del cor-
dero es un largometraje que marca 
el egreso de la Escuela de Cine de 
buena parte del equipo técnico, in-
cluidos sus muy jóvenes directores 
Rosario Espinosa y Enrique Farías. 
Narra la historia de Cristina, una 
mujer de 49 años que ha pasado la 
vida cuidando a Carmen, su madre. 
Soltera, sin oficio ni amigos, enveje-
ce año tras año en el mismo pueblo 
que la vio nacer. A pocos días de su 
cumpleaños, Cristina se reencuentra 
con Sandra, una excompañera, quien 
libre y sin prejuicios le mostrará otras 
formas de vivir. 

De modo que los lazos familiares 
son los protagonistas; en particular 
el filme profundiza en el caso de las 
personas que se dedicaron a cuidar 
a los adultos mayores de la familia. 
Para ello, se adentra en la intimidad 

Zoom in

La madre del cordero.
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de la protagonista y muestra su ago-
bio en una casa que es reflejo de 
pueblo estancado, roñoso. El equi-
po técnico estuvo encerrado una 
semana completa dentro de la casa 
antes del rodaje, probando todas las 
posibilidades. Fue un desafío dirigir 
a varias actrices de mucha experien-
cia porque la película también habla 
del matriarcado, en una historia de 
mujeres, o más bien de personajes 
femeninos no estereotipados. 

Hablando de actrices chilenas, 
Paulina García figura también en No 
soy Lorena, que cuenta con guión y 
dirección de Isidora Marras, quien 
confió en Catalina Calcagni para 
coescribir la historia y darle forma 
en edición. Se trata de un caso de 
identidad equivocada, a lo Hitch-
cock, con una joven actriz envuelta 
en una fábula kafkiana marcada por 
los detalles confusos que aporta la 
era de la informatización y de una 
sociedad altamente dependiente 
de lo digital. 

La protagonista, llamada Olivia, 
recibe una serie de llamadas te-
lefónicas en las cuales pretenden 
cobrarle las cuentas de una tal Lo-
rena, hasta que la muchacha deci-
de rastrearla y la búsqueda la lleva 
a sumergirse en la parte marginal 
del moderno Santiago de Chile. No 
soy Lorena denuncia una nueva bu-
rocracia de agentes cobradores y la 
vulnerabilidad del individuo ante su 
carácter invasivo, solo comparable 
con los métodos de la sociedad del 
crimen y el delito organizado. 
Otros títulos que prometen

Una profesora con un alma ob-
sesiva emprende todos los días un 
largo viaje con tal de convencer al 
juez local para que le dé una justa 
sepultura a la recién nacida que 
acaba de encontrar muerta en un 
vertedero. La profesora se llama 
Sofía y el bebé sin vida no tiene 
nombre legal. O mejor dicho, tiene 
uno: es Aurora, como secretamen-
te la llama Sofía. Esta es, a grandes 

rasgos, la premisa de la película Au-
rora, que este año ganó el premio 
Cine en Construcción en el Festival 
de Cine de Toulouse (Francia) y que 
se estrenó en el Festival de Cine de 
Santiago (SANFIC) en octubre. 

Dirigida por Rodrigo Sepúlveda y 
protagonizada por Amparo Noguera 
en el rol de la profesora Aurora, la 
película también obtuvo en marzo 
el galardón Work in Progress en el 
Festival de Cine de Miami. Inspirada 
en el caso real de la puertomontina 
Bernarda Gallardo, Aurora se estre-
nó comercialmente en noviembre. 
«Sofía se obsesiona con Aurora, lle-
ga a creer que es su hija y quiere en-
terrarla, pero se encuentra con este 
vacío en la justicia chilena: las per-
sonas que nacen muertas no tienen 
derechos humanos y por lo tanto no 
tienen la posibilidad de tener nacio-
nalidad, nombre o entierro», dice 
Rodrigo Sepúlveda.

También ha sido vista en varios 
eventos internacionales Cirqo, la 
primera película de Orlando Lüb-
bert después trece años, desde Taxi 
para tres, que se llevó la Concha de 
Oro en el Festival de San Sebastián 
y varios premios Coral en La Haba-
na. En una historia que combina la 
alegoría a la clásica figura del circo 
pobre, el thriller y también la políti-
ca contingente, el filme se ambienta 

poco después del golpe de Estado 
de 1973, cuando dos presos polí-
ticos escapan al fusilamiento y se 
meten a trabajar en un circo. Mario 
(Roberto Farías) y Jaime (Iván Alva-
rez) son perseguidos por el infame 
Martínez (Pablo Krogh), un implaca-
ble agente de Pinochet.

Entre los consagrados que regre-
san destaca Valeria Sarmiento, que 
estrenó este año la versión fílmica 
de María Graham, un proyecto emi-
tido originalmente por las pantallas 
de Chilevisión. El largometraje re-
construye el paso por Chile de la 
escritora e ilustradora inglesa que, 
a principios del siglo xix, entregó a 
través de sus escritos y dibujos uno 
de los retratos más acertados del 
Chile inmediatamente postcolonial. 

Por otra parte, el cine chileno 
también incursiona, como el argen-
tino o el mexicano, en los géneros 
puros. La nueva película de Jorge 
Olguín se titula Gritos del bosque y 
combina el horror con las alusiones 
a los mitos primigenios a través de 
la historia de dos hermanas, Ailén y 
Ana Catrilaf, quienes sirven de guía 
a dos técnicos de una empresa hi-
droeléctrica en el sur de Chile. En 
su travesía por los bosques austra-
les encontrarán mil y un peligros. 
Fue la primera cinta chilena que se 
pudo ver en formato 3D.

Zoom in

Lorena.
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Para realizar esta película nos 
reunimos un equipo pequeño de 
profesionales y eso ya significa algo 
en cuanto al cine independiente. Es 
un grupo de profesionales ya jubila-
dos, como Raúl Pérez Ureta y Camilo 
Vives, junto a otro grupo de jóvenes 
que vienen de la muestra, gente jo-
ven como el productor Daniel Díaz, 
el hijo de Daniel Díaz Torres. Un ex-
celente equipo de treinta y tantos 
profesionales, porque los más jóve-
nes lo son tanto o más que los expe-
rimentados. Confío mucho en ellos.

La prefilmación y la filmación 
fueron sobre ruedas, y ese ánimo 
de saber que estábamos ensayan-
do algo nuevo fue una brújula que 
nos guió por aguas turbulentas pero 
maravillosas de navegar porque se 
mueven, y eso es lo que vale en la 
vida, creo yo.

Cada hecho, aunque no sea el 
más feliz, tiene un significado, y 
creo que este ha significado que La 
pared de las palabras deberá ser 
terminada en 2014 y no en 2013 
que, por demás, no ha sido un año 
muy fácil ni para mí ni, creo, para el 
cine cubano: perdimos a grandes 
creadores y yo perdí grandes ami-
gos, cercanos, como Alfredo, Ca-
milo Vives —el productor de la pe-

lícula y a quien le debo muchos de 
mis proyectos; creo que Camilo fue 
y seguirá siendo, en la memoria de 
muchos, el productor del cine cuba-
no—, y mi mejor amigo, Daniel Díaz 
Torres. Aún hoy, me cuesta mucho 
hablar de la pérdida de Daniel. Sien-
to que me falta.

No sentí nostalgia por las instala-
ciones del ICAIC. Todo se mueve en 
su tiempo y con las circunstancias 
de su tiempo, y si no nos movemos 
a ese ritmo estamos perdidos. Es la 
perspectiva que yo quisiera tener 
siempre en mi trabajo y en mi vida. 
Pensando en todo esto, creo que 
es la perspectiva que habría tenido 
hoy Titón, a quien recuerdo con un 
pensamiento siempre muy inquie-
to, tratando de ver dónde estaban 
los mejores caminos.

De todos modos, soy de los que 
piensa que hacer cine indepen-
diente (y lo reafirmo) no es tratar 
de borrar toda una historia, que es 
la del mejor ICAIC. De hecho, creo 
que muchos jóvenes anhelan la ex-
periencia de trabajar con un ICAIC 
renovado, dinámico, con otras pers-
pectivas que no sean las de la ru-
tina, que es lo que más ha dañado 
la relación de esa institución con 
los jóvenes. Y no es solo el ICAIC: el 

país necesita espacio para los jóve-
nes, para que transformen lo que 
se tiene que transformar desde sus 
ideas y no desde lo que otras gene-
raciones pensamos que ellos deben 
hacer. No van a tener siempre la ra-
zón, es claro que se van a equivocar 
varias veces, pero van a abrir cami-
nos, y ya lo están haciendo.

Hay que definir el «cine indepen-
diente»; siento que es una idea que 
hay que complejizar. Se habla de 
eso y se piensa que es un cine en 
contra del ICAIC, que busca líneas 
de oposición. Y no creo que sea esa 
la única definición, aunque pudiera 
serla en algún caso. Creo que es un 
fenómeno bien complejo y bien di-
verso, y de ahí su riqueza.

Por tanto, pienso que en las con-
diciones actuales, con las transfor-
maciones económicas y sociales 
que está viviendo el país y frente a 
las que aspira, no todas las películas 
tienen por qué ser independientes. 
Hay películas que podrían benefi-
ciarse mucho más que otras con 
las infraestructuras del ICAIC: hablo 
de un cine histórico, donde no ha-
bría que buscar un gran vestuario 
porque los almacenes del ICAIC los 
tienen, etc.; mientras otras, por su 
mismo proceso y definición organi-

EL DIRECTOR HABLA SOBRE 
LA PARED DE LAS PALABRAS 

por Fernando Pérez

Zoom in
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zativa, lo más adecuado es hacerlas 
de forma independiente.

Entonces, más que a partir del 
tema de la película, porque siempre 
he hecho el cine que he querido, la 
decisión partió de la necesidad de 
decir: «Bueno, si yo he defendido la 
idea de que exista y que se promue-
va esa forma de hacer cine, pues 
debo participar de eso. Nunca será 
igual que como lo hace un joven, 
pero participo». Y eso me gusta.

Si tengo que hacer otra película 
con el ICAIC la hago, pero estoy jus-
tamente tratando de participar de 
la complejidad que es el audiovisual 
cubano actual desde zonas donde 
siento que puedo ser mucho más 
activo y vivo. Es justamente tal es-
pacio donde se ha engendrado todo 
este movimiento y desde donde va 
a lograrse el reconocimiento del 
cine independiente que hasta hoy 
se ha venido desarrollando sin un 
reconocimiento oficial, dejándolo 
en una situación que defino como 
esquizofrénica: existe y no existe, 

está y no está. Me siento vivo desde 
este río que va a cambiar eso y que 
no va a tener vuelta de hoja.

La vida es la que determina las 
leyes, y no al revés. En esa propues-
ta de legislación para el audiovisual 
cubano de hoy, poder interpretar 
las necesidades desde los que hace-
mos este arte es lo más importante. 
Pienso que existe la voluntad (no 
ha sido fácil), de las instancias que 
corresponden, de al menos escu-
charnos. Eso sí, creo que todo esto 
tiene que derivar en el giro funda-
mental que la cinematografía cuba-
na necesita.

Para el espectador que soy yo, el 
pronóstico que le hago a La pared 
de las palabras es que no va a ser 
una película fácil para las grandes 
audiencias por una razón funda-
mental: el tema que trata. La pe-
lícula es un drama que revela una 
realidad que no es agradable de ver, 
incluso en la vida cotidiana. Pero lo 
que sí podría decir es que no creo 
mucho en los pronósticos de cómo 

va a funcionar una película. Uno 
puede sobrevalorar o subvalorar la 
reacción del público porque este no 
es una unidad cerrada. 

Entiendo perfectamente, por-
que me ha pasado, que algunos 
dirán que no es el tipo de película 
que quieren ver en un determinado 
momento; pero también creo que 
está dirigida a un público que, una 
vez que sienta lo que está pasan-
do, pueda participar de ella. En ese 
sentido, sí es una cinta que consi-
dero de una narrativa muy sencilla, 
sin metáforas ni simbolismos en la 
narración. Lo importante para mí 
era la credibilidad de lo que estaba 
pasando.

En cada película que he hecho, 
aunque no hayan tenido que ver 
directamente con mi vida personal, 
hay un pedazo de mí. Tengo que 
identificarme con lo que estoy con-
tando y con lo que quiero transmi-
tir al espectador; de alguna manera 
siento que aporto vivencias mías 
para identificarme con los persona-

Fernando Pérez en el rodaje de la película. 
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jes y el drama. Esa huella a veces 
se diluye más o menos, pero cada 
una parte de ese principio. Incluso, 
en una película histórica como El 
ojo del canario, hay mucho de mi 
infancia. 

Sin embargo, en La pared de las 
palabras eso fue más difícil. Nunca 
me imaginé tratar ese tema porque 
sí tiene que ver directamente con-
migo y con dramas que afronto en 
la actualidad. Tiene que ver con un 
aspecto de la realidad: las institucio-
nes psiquiátricas, un espacio que he 
tenido que vivir y donde he tenido 
que sobrellevar no solo mi historia 
personal, sino las historias de otros. 
Era demasiado cercano como para 
que me sintiera capaz de expresar-
lo en imágenes. Era muy duro. No 
es una película autobiográfica pero 
sí muy personal, y así de cálido ha 
sido su proceso. 

Aunque necesito tener una mo-
tivación emocional para hacer una 
película, hay emociones que son 
mucho más difíciles de expresar. 
Este era el caso. Pero la propuesta 

de la guionista Zuzel me abrió el ca-
mino y eso es algo que tengo que 
agradecerle siempre a ella. Mucho 
más, cuando me permitió introdu-
cir elementos para personalizar el 
guión.

Conocí a Zuzel a través de Pichi, 
quien me llamó y me dijo que la 
conocía porque es su vecina, que 
había escrito un guión y que a él 
le interesaba mucho interpretar al 
protagonista de esa historia. Am-
bos pensaron que yo podría ser el 
director indicado para ese proyecto. 
El enfoque de la autora era muy in-
teresante, pero yo sentía que tenía 
que apropiarme de ese proyecto, 
volcar en él algunas vivencias per-
sonales, mi punto de vista. Ella fue 
muy abierta conmigo, muy coopera-
dora. Confieso que me tomó tiem-
po; estuve como diez meses traba-
jando el guión.

El trabajo de los actores fue fun-
damental. Esa búsqueda de la ve-
racidad, de pasar la frontera de la 
interpretación a la vivencia, fue la 
divisa fundamental de la película. 

Por eso tengo a Pichi como prota-
gonista; a Isabel Santos, con quien 
quería volver a trabajar; a Laurita 
de la Uz; a Carlos Enrique Almiran-
te y a Verónica Lynn, con quien no 
había tenido oportunidad de traba-
jar. Igualmente, estuvieron conmigo 
otros actores menos conocidos que 
se incorporaron a la película para in-
terpretar los roles de los pacientes 
de esa institución psiquiátrica. Con 
ellos ensayé un método por prime-
ra vez: la improvisación constante. 
Nunca les di a leer el guión. Por su-
puesto, encarnaron personajes bien 
definidos desde la prefilmación, con 
sus objetivos, su caracterización, 
aunque sin noción de la historia. 

Fue un proceso enriquecedor y a 
ellos les debo esa entrega. Incluso, 
la parte de la institución mental fue 
filmada en un establecimiento psi-
quiátrico real. Allí compartimos con 
la realidad lo que estábamos ha-
ciendo en la ficción, aunque para mí 
ya esa realidad era conocida. No es 
una película autobiográfica; sí muy 
personal.

Zoom in

El director supervisando las imágenes.
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Para definir mejor el sesgo tipo-
lógico del cine brasileño contempo-
ráneo, vale referirse al párrafo ini-
cial sobre el análisis de personajes 
que emprende la estudiosa cubana 
Zaira Zarza en el libro Caminos del 
cine contemporáneo brasileño: «Se-
gún John Beverly, el subalterno es, 
en primer lugar, un sujeto que se 
siente desautorizado e inseguro, y 
que funciona, necesariamente, en 
el espacio de la ingobernabilidad», 
un espacio de «negatividad, deso-
bediencia, resentimiento, trans-
gresión, o insurgencia dentro de la 
globalización donde sujeto se de-
sarrolla». Muchos protagonistas so-
bre los cuales ha disursado el mejor 
cine brasileño de los últimos años 
son, justamente, hombres y muje-
res que operan en ese ámbito.

Siempre de acuerdo con Zarza, 
dentro de la tendencia a retratar 
el personaje subalterno se cuentan 
algunos comportamientos más co-
munes o arquetípicos: emigrantes 
(El color de su destino, Tierra ex-
tranjera, Domésticas, el filme, Cine, 
aspirinas y buitres), reclusos (Pixo-
te, Memorias de la cárcel, Caran-
diru, El hombre del año), el negro 
(Quilombo, Orfeo, Ciudad de Dios, 
Ciudad baja), la mujer victimizada 

(Inocencia, Estación central, Amari-
llo mango, La casa de Alice, Abismo 
plateado), la prostituta (Bajío de las 
bestias, Desierto feliz, El cielo de 
Suely) y el homosexual (El beso de 
la mujer araña, Cine de lágrimas, 
Madame Satá, Hoy quiero regresar 
solo).

El personaje principal de Playa 
del futuro (ver crítica en Ángulo an-
cho), dirigida por el experimentado 
Karim Aïnouz, es un emigrante, que 
fue socorrista en las playas tropica-
les brasileñas, para luego naufragar 
en la incomunicación con la cultu-
ra alemana. Donato, quien trabaja 
como salvavidas patrullando la es-
pectacular, pero peligrosa, Praia do 
Futuro, se lanza al mar para resca-
tar a dos hombres atrapados por la 
corriente, consigue salvar a Konrad, 
un alemán de vacaciones en Brasil, 
pero su acompañante se hunde en 
el mar. 

Mientras esperan a que el cuer-
po del occiso salga a la superficie, 
un fuerte lazo crece entre Donato y 
Konrad, y los primeros escarceos se-
xuales dan pie a una conexión más 
profunda y emocional que continúa 
en Alemania, donde Donato langui-
dece a medida que pasa el tiempo, 
hasta que su hermano menor ten-

drá que actuar como socorrista, 
hacer que recobre el movimiento, 
y luche por la vida, en una parálisis 
espiritual que amenazaba con ani-
quilarlo. El director Aïnouz vuelve 
a contar una historia de personajes 
víctimas del desamor y la confusión 
de sentimientos, una historia que 
se resuelve en largos planos y colo-
res fríos.

Otros dos filmes contemporá-
neos brasileños se dedican a revisar 
la historia nacional, en la época de 
la dictadura militar (Traigo conmigo, 
de Tata Amaral) e incluso antes, en 
los años 40, cuando los brasileños 
participaban del lado de los aliados 
en la II Guerra Mundial (Ruta 47, 
de Vicente Ferraz). Este último di-
rector, egresado de la EICTV y muy 
conocido internacionalmente por 
su anterior documental Soy Cuba, 
el mamut siberiano, se ha inspirado 
en hecho reales y sigue la trayecto-
ria del escuadrón antiminas de la 
Fuerza Expedicionaria Brasileña.

Los principales personajes de 
Ruta 47 son los soldados Guimarães 
(Daniel de Oliveira), Tenente (Julio 
Andrade), Piauí (Gaspar Francisco) 
y Laurindo (Thogum), quienes en-
frentan la decisión de pagar las con-
secuencias de un error o redimirse 

Zoom in

EMBAJADA VERDE AMARILLA 
Y EL PERSONAJE SUBALTERNO

por Joel del Río
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cumpliendo con su deber. En varias 
entrevistas, Vicente Ferraz ha dicho 
que intentó problematizar la par-
ticipación brasileña en la II Guerra 
Mundial a partir de diarios, cartas, 
entrevistas a veteranos y material 
de archivo, y así conformó un fil-
me sólido y competente, premiado 
como la mejor producción nacional 
en el festival de Gramado.

Ruta 47 es una verdadera su-
perproducción que se enfoca en el 
casi ignorado fenómeno de los más 
de dos mil soldados brasileños que 
combatieron en Europa del lado 
aliado durante la II Guerra Mundial. 
La historia está contada en primera 
persona por un oficial que está allí 
por algún problema que tiene con 
su figura paterna, pero el abanico 
de personalidades y psicologías que 
despliega Ferraz enriquece lo que es, 
además de un manifiesto antibélico, 
una verdadera demostración de fer-
vor patriótico. 

El análisis del pasado es el centro 
también de Traigo conmigo,  que 
dirige la consagrada Tata Amaral, 
de quien viéramos en una recien-
te edición del Festival la también 
retro Hoy. La directora, una de las 
más importantes realizadoras de 
la Retomada, el momento de auge 
del cine brasileño contemporáneo, 
ha versionado en tiempo aproxima-
do de largometraje una miniserie 
de cuatro capítulos que realizó en 
2009 titulada Traigo conmigo, que 
combina ficción y documental, y 
cuenta la historia de un director de 
teatro (interpretado por Carlos Al-
berto Riccelli) que fue miembro de 
la lucha armada contra la dictadura 
militar brasileña (1964-1985), pero 
que se olvidó de todo el período 
que vivió en la clandestinidad. 

En el presente del filme Trai-
go conmigo, el director de teatro 
acepta la invitación para dirigir una 

obra teatral sobre el tema de la 
dictadura, y utiliza la obra de tea-
tro como laboratorio para avivar 
sus recuerdos y responder a una 
pregunta fundamental: «¿Por qué 
tiene la sensación inquietante de 
haber contribuido a la muerte de su 
compañera?». Declaraciones reales 
y emocionadas de exmilitantes con-
trarios al régimen militar, que dialo-
gan directamente con la acción de 
la trama, hicieron de esta valiente 
producción un hito en la televisión 
brasileña y probablemente también 
en el cine de aquel país.
Cinco Óperas primas

Ambientada en el mundo de la 
élite social de Río de Janeiro, tantas 
veces cronicada por las telenovelas 
brasileñas, Casa grande es la histo-
ria de un adolescente que lucha por 
escapar de sus padres sobreprotec-
tores al tiempo que su familia entra 
en bancarrota. Esta segunda pe-
lícula del brasileño Fellipe Barbosa 
fue presentada en la Sección Oficial 
del Festival de Rotterdam, y explora 
temas como los privilegios clasistas 
y el imprescindible enfrentamiento 
con ciertos descubrimientos amoro-
sos y sexuales.

El elenco de Casa grande incluye 
actores consagrados en telenove-
las como Marcello Novaes (Avenida 
Brasil) y Lucélia Santos (La esclava 
Isaura), mientras que el carácter del 
adolescente protagonista fue mol-
deado en el guión a partir de las vi-
vencias del propio director cuando 
tenía esa edad. 

Ventos de agosto, de Gabriel 
Mascaro, recibió una mención es-
pecial en el Festival de Locarno, y 
se acerca a un pueblo costero de 
Brasil, durante el mes de agosto, 
cuando las mareas altas y los fuer-
tes vientos provocan el interés de 
un investigador que graba el soni-
do de los vientos alisios. Su llega-

da coincide con un descubrimiento 
sorprendente que conduce a un par 
de jóvenes del pueblo, Shirley y Jei-
son, a emprender un viaje de lucha 
y superación. Un duelo entre la vida 
y la muerte, la pérdida y la memo-
ria, el viento y el mar. 

El filme contiene una historia be-
lla y naturalista sobre una mucha-
cha de ciudad, aficionada al rock y a 
los tatuajes, que es obligada a vivir 
con el abuelo enfermo. El director 
presenta imágenes deslumbrantes 
de los pobladores del lugar, en par-
ticular, de la pareja protagónica de 
jóvenes negros, en abundantes es-
cenas de nudismo y pesquería.

Estrenada mundialmente en el 
festival de Toronto, en la sección 
Discovery, Obra, de Grégorio Grazio-
si, fue calificada como una película 
de excepcional fotografía y denso 
panorama sonoro para ofrecer un 
retrato casi palpable de la ciudad 
de São Paulo. El filme trata sobre un 
arquitecto exitoso (Irandhir Santos) 
precisado por ciertas circunstancias 
a tratar de encubrir sus oscuros orí-
genes. En una de las excavaciones 
para materializar un proyecto se 
descubre un cementerio clandesti-
no que perteneció a su familia y que 
le plantea ciertas interrogantes so-
bre el inicio de su estatus.

Rodada en hermoso blanco y ne-
gro, Obra describe los recorridos de 
este hombre por São Paulo siguien-
do las huellas de sus antecesores, 
mientras el espectador penetra, 
junto con el protagonista, en una 
ciudad fría, concreta y distante, y al 
igual que este personaje, descubrirá 
el peso ineludible del pasado.

Irandhir Santos, el atormentado 
protagonista de Obra, también es 
personaje importante de A história 
da eternidade, de Camilo Cavalcan-
te, quien pertenece al muy reciente 
auge del cine nordestino, especial-

Zoom in
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mente hecho en Ceará y Pernambu-
co. El filme entrecruza con ingenio 
y belleza la historia de tres mujeres 
de muy diferentes edades, entre la 
adolescencia y la vejez, y sus de-
seos, amores y rencores inconfe-
sables. Aquí ellas vuelven a ser el 
personaje subalterno que el cine 
brasileño suele retratar y las tres in-
tentan conquistar sus anhelos o su 
libertad.

A história da eternidade cuenta 
con una hermosa banda sonora del 
polaco Zbigniew Preisner (famo-
so por su trabajo junto al cineasta 
Kryzstof Kieslowski), y a diferen-
cia de otros filmes brasileños aquí 
mencionados, en este la cámara 
apenas se mueve, pues intenta re-
crear en composiciones las sombras 
tenebristas del maestro Michelan-
gelo Merisi da Caravaggio. Pero 

tampoco se piense que estamos en 
presencia de un filme frío y contem-
plativo, pues abundan los momen-
tos de gran fuerza emotiva y capaci-
dad humanística. Son tres historias 
de amor ambientadas en el sertón, 
recreado en tantísimos clásicos del 
cine brasileño.

Y evidentemente Irandhir Santos 
será uno de los actores con mayor 
presencia en este Festival, pues 
también protagoniza Permanên-
cia, de Leonardo Lacca, otro de 
los representantes del emergente 
cine procedente de Recife, Ceará 
y Pernambuco. El debut de Lacca 
ha sido aguardado con impacien-
cia debido a la calidad de los cor-
tometrajes anteriores del director 
(Décimo segundo ganó el galardón 
a mejor director en el Festival de 
Brasília en 2007). El director es 

dueño del Castigliani Cafés Espe-
ciais, instalado en la Fundación 
Joaquim Nabuco, en Recife, un 
espacio que abriga el cine coordi-
nado por Kleber Mendonça Filho, 
reconocido en el Festival de La Ha-
bana por O Som ao Redor, de 2012.  
Y precisamente el corto Décimo 
segundo es como un avance de 
Permanencia, un largometraje 
principalmente concentrado en la 
relación compleja entre el fotógra-
fo Ivo (Irandhir) y su exenamorada 
Rita, en una situación de triángulo 
amoroso que intenta discursar so-
bre la permanencia del sentimien-
to amoroso. La película, además de 
mostrar la relación amorosa más o 
menos romántica, también quiere 
acercarse a la compleja relación de 
los personajes con la ciudad de São 
Paulo.

Obra, ópera prima de Grégorio Graziosi.

Zoom in
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Hace poco más de un año que 
en La Habana, en materia de cine, 
apenas se habla de otra cosa: la 
necesidad de una ley que respalde, 
diversifique, articule y permita una 
más provechosa gestión de la cine-
matografía nacional. 

Por primera vez en casi medio 
siglo, el cine cubano se presenta 
como un campo cultural con mar-
cas de movimiento social, que se 
tensa y distiende en función de 
procesos y coyunturas que le con-
ciernen; y como tal, un sistema 
interconectado con el más amplio 
sistema social a partir de posicio-
nes y relaciones de fuerza. Entre 
uno y otro, tensiones que apun-
tan no solo a definiciones otras 
de tipo identitario, sino también 
a representaciones, imaginarios, 
estereotipos y prácticas profun-
damente interconectadas con la 
emergente recolocación de la so-
ciedad civil en la Isla. Resultado: 
un campo que reclama un Estado 
de derecho; interpela construccio-
nes de nación y ciudadanía; hur-
ga en la cultura política existente 
en(sobre) la Revolución y en el ca-
pital simbólico que la sostiene; y 
pone en solfa los modos en que se 
piensa el futuro de Cuba. 

El debate en torno a la Ley ha sido 
el punto en que todas esas marcas 
han venido a hacer notar su capaci-
dad instituyente.

En la Isla, el fallecimiento de 
Alfredo Guevara en abril de 2013 
sería el colofón de la efervescen-
cia que produjo, un año antes, la 
renuncia del cineasta cubano Fer-
nando Pérez (Madagascar) a la 
presidencia de la Muestra Joven y 
la recolocación, en ese rol, de un 
colectivo de jóvenes cineastas que 
provienen de los nodos articulado-
res del «cine joven cubano» (La Ha-
bana, Gibara, Camagüey, San Pablo 
de Yao). Los debates en torno a un 
marco legal, inclusivo, propiciador 
de una nueva y más democrática 
concepción de la cinematografía 
nacional y sus procesos, vendrían 
a ser «coronados», entonces, por 
esta sensación de vaciamiento 
estructural, de fin de ciclo: como 
ante la caída del Padre en La Nube, 
el cortometraje de Marcel Beltrán 
que se llevaría los premios de la 
Muestra en esta edición frontera.

Así, el debate cubano se inscri-
be en una tendencia continental: 
los procesos conducentes a las más 
recientes legislaciones en materia 
de cine en América Latina articulan 

con los llamados «nuevos constitu-
cionalismos» latinoamericanos, en 
tanto resultan de la acumulación 
de representaciones, demandas, 
coyunturas, articulaciones y contex-
tos políticos de(al) cambio. De ello 
daban cuenta cineastas y represen-
tantes de instituciones de apoyo al 
cine en Argentina, México, Ecuador 
y Venezuela, reunidos en el Festival 
del Nuevo Cine Latinoamericano de 
La Habana en 2013 —el año de los 
«récords» de producciones y pre-
mios para el cine de la región, y del 
notable impacto internacional de 
sus cinematografías emergentes. 

En Argentina, este año, el taqui-
llazo nacional ha sido Relatos Sal-
vajes (Damián Szifrón). Al filme que 
inaugura la edición XXXVI del Festi-
val de La Habana corresponde 45% 
de los 7,2 millones de ciudadanos 
que vieron películas nacionales en 
el año y se convirtió en el filme más 
visto en la historia del cine argenti-
no durante su primer fin de semana 
de exhibición (449,292 espectado-
res). Y aun cuando la distribución 
siga siendo una espada de Damo-
cles, y la Marvel acumule similares 
cifras en tickets para viernes, sába-
do y domingo de su estreno en el 
país, hay que considerar que habla-

EL CINE LATINOAMERICANO 
QUIERE QUE LE VEAN

por Marianela González

Zoom in
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mos de la nación con el sistema de 
comunicación pública y marco regu-
latorio para el cine más avanzados 
de la región. 

Ello se traduce en estímulos y 
descentralización de la produc-
ción, fondos colaborativos que no 
dependen solo del presupuesto del 
Estado, cuotas de pantalla para el 
cine nacional y regulaciones que 
estimulan la promoción y la pu-
blicidad en torno a las películas 
hechas en el país; lo cual contras-
ta significativamente con una rea-
lidad como la mexicana, pionera 
en las regulaciones en materia de 
cine en la región, cuya Ley Federal 
de Comunicaciones (2010) apenas 
establece para la producción na-
cional 10% de la programación de 
los cines en el país. Son los dos po-
los de un proceso instituyente que 
apenas comienza a ganar terreno 
en la mayoría de los marcos legales 
del cine en la región. 

Avances significativos han ocurri-
do en otros países, y a ello se debe, 
en gran medida, que no pocos de 
los que apenas producían hayan co-
menzado a contar en las programa-
ciones de los principales festivales y 
circuitos competitivos y de muestra 
a nivel regional e internacional. Véa-
se el caso de Paraguay: el éxito de 7 
Cajas, que en cifras de taquilla local 
se ubicó primera en el ranking lidera-
do hasta entonces por Titanic, fue el 
alpiste que recolocó la Ley de Cine en 
el centro de la esfera pública cultural 
del país; y las primeras discusiones se 
enmarcaron en los llamados Debates 
del Bicentenario, haciendo notar las 
mediaciones históricas, (geo)políti-
cas y culturales que atravesaban la 
demanda. Tenemos el talento, de-
cían; ahora necesitamos el incentivo. 
Como Víctor, el personaje central del 
filme de Juan Carlos Maneglia y Tana 
Schémbori, el cine paraguayo quería 
que se le viera. 

En materia de políticas públicas, 
el campo del cine latinoamericano 
se muestra hoy como uno de los 
más dinámicos territorios cultura-
les del mundo. Los marcos dan ca-
bida a que las gestiones no proven-
gan solamente del Estado y, como 
resultado, se amplían las iniciativas 
de tipo comunitario y asociativo, 
estimulan la independencia creati-
va y la capacidad de gestión de los 
cineastas, y promueven puentes 
de colaboración con una base sóli-
da para el intercambio y la equipa-
ración formal de las producciones. 
Las antiguas «alternativas» hoy se 
piensan como propuestas, y vol-
verán a tener un punto físico de 
encuentro en la edición XXXVI del 
Festival de La Habana: allí donde 
se ponga en solfa el propio con-
cepto de «nuevo cine», a partir de 
la recolocación que suponen estas 
emergencias en la cartografía cine-
matográfica regional. 

Relatos salvajes inaugura Festival de La Habana.
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En la competencia por los Corales 
de ficción y de ópera prima apenas 
aparece algún nombre de los cineas-
tas mexicanos que hayan cimentado 
un prestigio internacional preci-
samente en el año, cuando varios 
creadores de ese país llegaron a ga-
nar el Oscar entre decenas de reco-
nocimientos internacionales. En La 
Habana compiten obras y realizado-
res que están labrándose lentamen-
te un prestigio y seguramente den-
tro de un par de años estos nombres 
se insertarán en la larga lista de los 
consagrados, en una cinematografía 
cuyo paso es decisivo para el cine 
hablado en español.

En la competencia por el Coral 
de ficción figuran Viento aparte, de 
Alejandro Gerber Bicecci, y Los au-
sentes, de Nicolás Pereda, un direc-
tor bien reconocido en el circuito 
festivalero internacional gracias a 
propuestas muy arriesgadas en tér-
minos de fusión entre documental 
y ficción. En cuanto a las óperas pri-
mas, están la multilaureada Güeros, 
de Alonso Ruizpalacios, La vida des-
pués, de David Pablos, y En la estan-
cia, de Carlos Armella.

Estrenada en la XXIX edición del 
Festival Internacional de Cine en 
Guadalajara y con producción del 

oficial IMCINE, Viento aparte es el 
tercer largometraje de Alejandro 
Gerber y sigue a dos hermanos en su 
viaje a través del país rumbo a casa 
de su abuela. El realizador, egresado 
del Centro de Capacitación Cinema-
tográfica (CCC), ha dicho que «la in-
tención de hacer esta película surge 
de mi anterior trabajo Vaho, que 
también habla de la adolescencia, 
de los problemas de la juventud y 
del interés de mostrar los problemas 
sociales», porque en el camino se 
enfrentarán a un país roto y dividido 
por la desconfianza, el resentimien-
to y la violencia. Personajes diversos 
los irán acompañando en laberínti-
cas etapas hasta su destino final.

El director ha comentado que a pe-
sar de las actuaciones, sencillas y na-
turales de ambos actores, ninguno de 
ellos es totalmente profesional. «No-
sotros salimos a las escuelas a buscar-
los, por lo que implican los personajes 
es muy difícil encontrar en un casting 
las personalidades que queríamos, 
después de seleccionarlos hablamos 
con su familia y tomamos un taller 
durante más de un mes para afinar la 
actuación de los chicos».

Respecto a Los ausentes, de Nico-
lás Pereda, debe señalarse lo inha-
bitual de que un cineasta haya sido 

objeto de dos retrospectivas en Es-
tados Unidos antes de cumplir 30 
años. Eso le ocurrió a Pereda, que 
con apenas cinco largometraje a sus 
espaldas, vio cómo Cine Las Améri-
cas (Texas) y el Anthology Film Ar-
chives de Nueva York organizaban 
sendos monográficos dedicados 
a su filmografía. Su cine se mueve 
con gran habilidad entre la ficción 
y la realidad. Con frecuencia, sus 
personajes (y sus técnicos) invitan 
al espectador a inmiscuirse en el 
proceso de creación de la obra ci-
nematográfica de la que son prota-
gonistas, una marca de clase que le 
emparenta con cineastas de la talla 
de Pedro Costa o Miguel Gomes. 

Los ausentes es una película ubi-
cada en el extremo sur de México, 
donde un hombre pobre en la mi-
tad de sus 70 años está viviendo 
solo en una casa cerca de la playa. 
Por desgracia, él no tiene la escritu-
ra de esa propiedad y otro hombre 
dice que es suya. El anciano asiste a 
una audiencia para resolver el con-
flicto, pero nada se arregla y él em-
pieza a darle vueltas en su mente a 
los recuerdos de un pasado que co-
mienza a rondar en su rutina diaria.

Teniendo en cuenta que los fil-
mes de Pereda siempre se forman 

Zoom in

PREDOMINAN DIRECTORES MEXICANOS EMERGENTES 

por Joel del Río
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desde las sutilezas y buscan que el 
espectador tome parte en la pe-
lícula, afinando su visión e instintos, 
la historia que narra Los ausentes 
ofrece la posibilidad de acercarnos 
a través de la ficción a formas de 
vivir que han perdurado a lo largo 
de muchos siglos y que ahora pare-
cen estar en decadencia en favor de 
modelos de hacinamiento urbano 
que muchas veces se han estableci-
do sin un orden aparentes.
Óperas primas con prestigio

Güeros significa el début del di-
rector Alonso Ruizpalacios, y narra 
la historia de Sombra y Santos, jó-
venes que viven en un extraño lim-
bo desde que estalló la huelga de la 
UNAM en 1999. Sin saber qué lado 
tomar, sin escuela y sin propósito, 
los amigos inventan extrañas mane-
ras de matar el tiempo. Pero su ru-
tina es interrumpida con la llegada 
inesperada de Tomás, el hermano 
menor de Sombra, quien descubre 
que su héroe, Epigmenio Cruz, un 
mítico cantante de los años 60, ago-
niza en algún hospital recóndito y 
convence a su hermano y al amigo 
de este de ir a rendirle homenaje. 

La búsqueda de Epigmenio se con-
vierte en un viaje de tres días atra-
vesando las fronteras invisibles de la 
Ciudad de México, que los llevará a 
descubrir que no pueden huir de sí 
mismos ni de la huelga que creyeron 
dejar atrás.

Para el novel director Ruizpala-
cios, esta cinta es «una metáfora 
de la incapacidad de ponernos de 
acuerdo, de la polarización de la so-
ciedad mexicana que es retratada en 
la huelga de la UNAM del 99, que sir-
ve como detonante de esta road mo-
vie al interior de la ciudad de México, 
recorriendo lugares increíbles que no 
tienes ni idea que existen».

Filmada en blanco y negro con 
un aspecto de 4:3, y teniendo entre 
su soundtrack canciones de Agus-
tín Lara, Güeros se llena de nostal-
gia para presentar una cinta que, a 
pesar de desarrollarse en la capital 
del país, se convierte en universal 
por ser un relato de la amistad, de 
la solidaridad entre amigos y la ma-
nera en que la juventud reacciona 
frente a un conflicto. Se trata de 
una comedia de iniciación que ho-
menajea la Nueva Ola francesa, y a 

ello se debe la elección del blanco 
y negro.

La vida después, de David Pablos, 
recibió el premio que otorga la Fe-
deración Internacional de Críticos 
de Cine y Prensa (FIPRESCI), en el 
Festival de Vladivostock, Rusia. Es 
un retrato del apego y desapego 
que existe entre dos hermanos, his-
toria sobre la búsqueda de las raí-
ces y del verdadero hogar, y sobre 
la herencia de costumbres y com-
portamientos que también forman 
parte del legado que recibimos de 
nuestros padres. 

La historia narra la vida de 
Samuel y Rodrigo, cuya madre des-
aparece un día de manera extraña, 
dejando solo una nota sobre el co-
medor que dice: «Tuve que salir. 
Mamá». Esta insólita situación obli-
ga a los dos hermanos a romper 
con la tranquilidad de sus vidas y 
salir a recorrer el paisaje desérti-
co en su búsqueda, siguiendo las 
pistas basadas en recuerdos de su 
infancia, situación que crea tensión 
y fractura su relación. Se trata de 
un melodrama sobre las relaciones 
entre una madre y sus dos hijos y, 

Zoom in

Viento aparte.
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a su vez, la que mantienen ellos. 
Estamos ante una familia del todo 
disfuncional que parece navegar sin 
un rumbo prefijado entre unos se-
res insatisfechos con el camino que 
han transitado pero que están bus-
cando, y no saben cómo hacerlo, 
ese hogar que siempre han soñado. 
El filme se proyectó en la sección 
Horizontes, de la 70 edición de la 
Muestra de Venecia. 

David Pablos nos entrega el rela-
to con un ritmo sosegado, retratan-
do a unos chicos que hablan usan-
do un lenguaje breve y ajustado, sin 
demasiados matices, pero cuyos 
ingredientes, sobre todo la incóg-
nita acerca del paradero de la ma-
dre, nos mantienen en vilo en esta 
historia que nos cuestiona temas 
como la maternidad, la infancia, la 
familia, la salud, la fraternidad y el 
perdón. El mensaje espiritual, tan 
importante en México, está refle-
jado muy de pasada en la película 

y es el único que proporciona al 
menos cierta fachada de coheren-
cia frente a la atmósfera depresiva 
en la que se mueven los personajes 
principales.

Carlos Armella dirigió cortome-
trajes y documentales de éxito, 
como Tierra y pan (2008), que ganó 
un León de Oro en Festival Interna-
cional de Cine de Venecia, y Toro 
negro (2005), que ganó numerosos 
premios al largometraje documen-
tal, antes de debutar con La Estan-
cia, producida por Alejandro Gonzá-
lez Iñárritu, con quien ha trabajado 
en varias ocasiones y a quien con-
sidera su mentor. El largometraje 
narra la historia de los últimos dos 
habitantes de un pueblo llamado La 
Estancia y un documentalista que 
llega a filmar sus vidas para luego 
abandonarlos con la promesa de 
regresar. En el reparto se mezclan 
actores profesionales con no profe-
sionales.

Entra las influencias de Carlos 
Armella se encuentran Terrence 
Malick, Werner Herzog, Andrei 
Tarkovsky y Michael Haneke, según 
ha declarado el director en las rue-
das de prensa de En La Estancia. 
También ha expresado que intentó 
«abordar la parte documental de la 
película de una manera muy similar 
a la que abordamos Toro Negro: un 
hombre con una cámara siguiendo 
a estos personajes y al perseguirlos 
ir construyendo una relación».

Carlos Armella reconoció que la 
locación de su filme tiene cierto pa-
rentesco con el pueblo de Comala 
de la obra de Juan Rulfo, «cuando 
Alejandro González Iñárritu vio la 
película completa utilizó la palabra 
‘rulfiano’ para describirla, y yo soy 
un enamorado de la obra de Rulfo, 
desde que lo leí en la adolescencia 
fue algo que me marcó, pero no fue 
que tomara El llano en llamas y lo 
hiciera como lo escribió».

Zoom in

Güeros, ópera prima de Alonso Ruizpalacios.
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Colombia, Uruguay y Repúbli-
ca Dominicana en la competencia 
principal de ficción, o las óperas pri-
mas de Ecuador, Perú y Venezuela, 
confirman la voluntad por sostener 
un reflejo audiovisual, específica-
mente cinematográfico, en países 
con una tradición menos sistemáti-
ca y poderosa. En competencia por 
los principales Corales de ficción fi-
guran las colombianas Tierra en la 
lengua, de Rubén Mendoza Moreno 
y Los Hongos, de Oscar Ruiz Navia; 
además de la dominicana Los dóla-
res de arena, codirigida por la pa-
reja Israel Cárdenas y Laura Amelia 
Guzmán; más la uruguaya Mr. Ka-
plan, de Álvaro Brechner. 

En cuanto a las óperas primas 
aparecen en concurso la colombia-
na Gente de bien, de Franco Lolli; la 
ecuatoriana Feriado, de Diego Arau-
jo; la venezolana El regreso, de la 
egresada de la EICTV Patricia Ortega; 
y la peruana Climas, de Enrica Pérez. 
De Colombia: Tierra en la lengua 
y Los hongos

Tierra en la lengua, la nueva pe-
lícula de Rubén Mendoza, es un fil-
me que transita entre la ficción, el 
falso documental y el documental 
mismo. Don Silvio es un anciano 
rudo, testarudo, grosero, machista, 

mujeriego y violento. Ha vivido toda 
su vida según su propia ley: maltra-
tando a su mujer y su descendencia, 
regando los campos de hijos y mu-
jeres, bebiendo y no obedeciendo 
órdenes de nadie. 

Pese a ser un compendio de todo 
lo abominable, Don Silvio ejerce un 
extraño magnetismo entre quienes 
lo rodean y con el espectador. Ahora, 
cuando ve cercana su muerte, decide 
llevarse dos nietos citadinos a la finca 
para esparcir las cenizas de la abuela 
y repartir las tierras con la única con-
dición de que lo ayuden a morir, algo 
que no quiere hacer solo porque «sui-
cidarse es de maricas», dice. 

Entre música, porros y tiempo, 
mucho tiempo para la meditación, 
los nietos se ven por primera vez con 
poder frente al patriarca de la fami-
lia y deciden, en lugar de ayudarlo, 
prolongar su agonía en una espe-
cie de venganza que por instantes 
se torna sangrienta. Muy lejos del 
caos de la ciudad que nos presentó 
en La sociedad del semáforo (2010), 
Tierra en la lengua retorna a un te-
rreno en el que el cineasta demues-
tra fluir muy natural y encontrarse a 
gusto: los campos colombianos y al 
tema del odio en ciertas relaciones 
padre-hijos. Un ambiente y unos 

personajes con muchas similitudes 
con aquellos que le dieron la fama 
con su multipremiado corto La cer-
ca (2004). 

El segundo filme de ficción de 
Oscar Ruiz Navia (El vuelco del can-
grejo), Los hongos, se refiere a dos 
jóvenes amigos que habitan una 
Cali hostil, pobre y hambreada. La 
historia surgió de un drama perso-
nal para convertirse en una película 
que despierta un deseo de rebeldía. 
«Nunca más guardaremos silen-
cio», dice el eslogan que la promo-
ciona con la música de Zalama Crew 
como fondo. Ruiz Navia se siente 
satisfecho y admite que «era el mo-
mento de hacer una película sobre 
la vida a partir de esta experiencia 
dolorosa que había tenido. No sa-
bía cómo hasta que se me ocurrió 
la idea de un joven artista talentoso 
que no tiene medios para expresar-
se. Me encaminé en esa búsqueda 
y fue allí que encontré en el graffiti 
una forma de expresión afín e inte-
resante para hablar de la ciudad, de 
esa época de adolescencia que viví 
en Cali.

»Tomé como estructura inicial a 
dos amigos que viven en barrios di-
ferentes de la ciudad. Uno al orien-
te, en un barrio popular, RAS, un 

LOS PRODUCTORES MÁS PEQUEÑOS

por Joel del Río
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graffitero; y el otro, Kalvin, en uno 
de clase media. Este último vive 
con su abuela que está muy enfer-
ma y es estudiante de bellas artes. 
Quería mostrar cómo estos dos 
mundos, que en apariencia pueden 
ser opuestos y distantes, se unen 
precisamente por esa pasión que 
es el arte urbano. Era una manera 
de discutir esa fragmentación de la 
ciudad, por un lado, pero también 
traer un poco lo que venía trabajan-
do desde El vuelco del cangrejo que 
eran esos jóvenes del Pacífico. Se 
me ocurrió pensar en qué pasaría 
si uno de esos jóvenes del Pacífico 
llegara a Cali. Fue así que empecé 
a buscar un chico afrodescendiente 
que tuviera ese talento, hasta que 
encontré a RAS, que es una artista y 
viene del Pacífico.

»Para esta película fueron más de 
dos años haciendo casting. El primer 
método fue buscar a los artistas ur-
banos que había en Cali, que al final 
terminaron vinculados a la película 
como un grupo de graffiteros expe-

rimentados a los cuales este par de 
amigos quiere llegar. Unos fueron co-
nectándome a otros. Al final, a RAS 
lo encontramos por azar, montando 
tabla. Era rastafari y pintaba bellísi-
mo, fue amor a primera vista.

»Trabajé un guión para tener una 
guía básica de lo que estoy buscan-
do, pero luego me interesa mucho 
que los actores que escojo cambien 
la historia. Sobre todo en cuestión 
de los diálogos. Yo hago un cine que 
está más próximo al error, a lo que 
está sucediendo en ese momento, y 
en ese sentido es muy documental. 
Y es justo ese extrañamiento, esa 
línea ambigua entre algo que uno 
puede controlar y algo que definiti-
vamente no, lo que me interesa, con 
todo y la dificultad que eso implica. 
Porque no es fácil llevar un insumo 
real a una estructura de ficción, 
pero es que hay una naturaleza de 
unas personas que están allí que yo 
no puedo controlar. Ahora, no te 
puedo decir que todo lo que pro-
ponen ellos va a la película, no. Hay 

cosas que funcionan y cosas que no. 
Y uno está allí para moldear, para 
esculpir la piedra».
Cine de autor en República Dominicana: 
Los dólares de arena

Rodeado por las relaciones tu-
rísticas que suelen ocurrir en la pe-
nínsula de Samaná, epicentro del 
turismo dominicano, se filmó Los 
dólares de arena, la adaptación ci-
nematográfica del libro homónimo 
del francés Jean-Noël Pancrazi. En 
la novela un escritor parisino entra-
do en edad y un joven dominicano 
iletrado entablan una relación emo-
cional-financiera-sexual, con por-
centajes muy diferentes para cada 
persona involucrada —más emocio-
nal y sexual para el galo, y eminen-
temente financiera para Noelí, su 
contraparte mulata.

Laura Amelia Guzmán e Israel Cár-
denas dirigen Los dólares de arena. 
El dúo, ella dominicana y él mexica-
no, es más conocido en la República 
Dominicana por Jean Gentil (2010), 
la historia de un inmigrante haitia-

Zoom in

Dolares de arena
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no en busca de empleo; en México 
se les recuerda por Cochochi (2007), 
el recuento de la odisea cultural de 
dos niños rarámuris que pierden el 
caballo familiar. En ambos países 
están promoviendo Carmita (2013), 
la tercera producción de Guzmán y 
Cárdenas juntos, un documental en 
la vena de Sunset Boulevard que ha 
pedido varios préstamos a la ficción.  

Israel ya había trabajado en otro 
proyecto de adaptación de novela, 
con Los últimos cristeros, y la expe-
riencia le ha valido para este caso, 
el primero en su trayectoria en don-
de trabajan sin un guión original. 
«No se trata de ilustrar el libro; es-
tamos trabajando una ficción a par-
tir de elementos que nos llamaron 
la atención», explica Cárdenas.

Laura Amelia, quien ha visitado 
Samaná desde su infancia, sentía que 
«ese francés, ese extranjero conocía 
cosas de mi país que yo no veía. En 
un principio tratamos de ponernos 
en su lugar, desde su punto de vista, 
pero no somos extranjeros, así que 
estamos dándole una respuesta al 
libro, tratando de verlo desde aquí».

Uno de los mayores cambios en 
la trama es el género de los roles 
protagónicos. Ahora el punto de vis-
ta principal tiene ojos de mujer, los 
verdosos de Geraldine Chaplin en la 
piel de Anne, y los de Yanet Mojica, 
quien da vida a Noelí. «Este cambio 
no obedece a una adaptación literal 
del libro, pero se conservan otras co-
sas del espíritu», dice Cárdenas. No 
fue una acción premeditada, sino 
orgánica.

La oportunidad de trabajar con la 
actriz británico-estadounidense, de 
casi 70 años, se presentó de forma 
«casual, muy sencilla», según expli-
ca él. Tras enterarse de que le había 
agradado su trabajo en Jean Gentil, 
decidieron contactarla para un pa-
pel inicialmente más pequeño. Sin 

embargo, su entusiasmo fue gene-
rando cambios en el guión, agarran-
do más fuerza hasta generar un rol 
coprotagónico.
De Uruguay: Mr. Kaplan

Enojado por su vejez y aburrido 
de su monótona vida, Jacobo Kaplan 
es invadido por la angustia del olvi-
do. Un parador playero le dará una 
última e inesperada oportunidad de 
lanzar su vida a una aventura épica 
y extraordinaria: el dueño, un solita-
rio y veterano alemán, despierta las 
sospechas de ser un fugitivo nazi. 
Clandestinamente, Kaplan recluta la 
ayuda de un más leal que honesto 
expolicía: Wilson Contreras. Juntos 
se lanzan a desenmascarar y llevar 
al alemán a la justicia, en una aloca-
da y quijotesca investigación.

Reflexión medio humorìstica so-
bre la veteranía, Mr. Kaplan es la 
segunda película del director uru-
guayo Alvaro Brechner y cuenta con 
un elenco encabezado por el actor 
chileno Héctor Noguera, los urugua-
yos Néstor Guzzini y Nidia Telles y 
el actor alemán Rolf Becker. Es co-
producción con España y Alemania. 
Tras conquistar a público y crítica 
con Mal día para pescar (seleccio-
nada para Cannes en 2010 y en 
más de sesenta festivales de todo el 
mundo), Brechner vuelve a apoyar-
se en una pareja quijotesca que se 
rebela contra el olvido para encon-
trarle un sentido a la vida. El apoyo 
del Atelier de Cinéfondation, Torino 
Film Lab y el fondo Medienboard 
allanan el recorrido internacional 
de esta fábula con toques dramáti-
cos y humorísticos, dirigida por un 
talentoso director que, al igual que 
su personaje central, no teme em-
barcarse en grandes proyectos para 
dejar su huella.
Los debutantes

Gente de bien, el debut en el lar-
gometraje de Franco Lolli, tras sus 

cortometrajes galardonados en va-
rios festivales, fue presentado en la 
Semana de la Crítica de Cannes. El 
niño de diez años Eric se encuentra, 
de la noche a la mañana, viviendo 
con su padre Gabriel, al que casi no 
conoce. María  Isabel, la mujer para 
la que Gabriel trabaja como carpin-
tero, decide ayudarlos y los invita a 
pasar la Navidad con ellos en su casa 
de campo. Pero no es capaz de ima-
ginar las consecuencias de tomar al 
niño bajo su cuidado. Gente de bien 
fue elegida como mejor película del 
18 Festival de Cine de Lima.

«Colombia es un país de contras-
tes, como Perú, donde quizá sean 
más fuertes. Yo veo en Colombia 
que una persona está marcada por 
de donde viene, lo quiera o no. Por-
que el país no deja que uno pase 
de un lado a otro, de los ricos a los 
pobres y de los pobres a los ricos», 
cuenta el realizador. Con un tono 
cotidiano, Lolli nos va mostrando 
las tensiones que genera la situa-
ción contada. «En el guión tenía 
escenas de violencia física y no las 
lograba filmar porque no me intere-
saban. Pero la violencia psicológica 
está todo el tiempo ahí, y es algo 
con lo que no tengo pudor», dice el 
realizador.

Feriado, ópera prima del ecuato-
riano Diego Araujo, se estrenó en 
la última Berlinale dentro del apar-
tado Generation. Coproducida por 
Argentina, explora los problemas de 
la homosexualidad en un país como 
Ecuador, en medio de la crisis ban-
caria que ocurrió en 1999. En una 
entrevista exclusiva con Escribien-
doCine, el realizador anticipa deta-
lles de esta película: «en el Ecuador, 
esta es la primera película que trata 
de una relación gay. Feriado llegó en 
un momento en el que Ecuador de-
batía el matrimonio igualitario y la 
película abrió otro tipo de diálogo: 

Zoom in
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recibimos una censura de 18 años, 
la más severa que puede recibir una 
película en el Ecuador».

En Feriado hay reminiscencias a 
decenas de películas del descubri-
miento sexual, o incluso a aquellas 
películas de aprendizajes entre per-
sonajes disímiles, sin embargo hay 
una intención que permite valorar 
el acercamiento entre los protago-
nistas desde gestos, fuera de cam-
po y detalles. Araujo parece huir de 
los clichés conforme se va compe-
netrando la amistad entre los dos 
muchachos (como en la escena de 
la cascada o de la mirada inversa 
de la ciudad), sin embargo es preci-
samente la afirmación del cliché la 
que permite el aprendizaje del pro-
tagonista, Juampi.

La venezolana El regreso, de Pa-
tricia Ortega, presenta la historia 
de un grupo armado que quiebra 
la tranquilidad de quienes habi-
tan en la Bahía Portete de la Alta 
Guajira Colombiana. En medio de 
aquel horror y sangre, las mujeres 

arriesgan sus vidas para ayudar a 
escapar sus hijos. Shuliwala, una 
niña de tan solo 10 años, logra 
huir hasta una ciudad fronteriza. 
Pero una vez que se encuentra en 
ese territorio extraño, deberá in-
geniársela para poder sobrevivir y 
no perder la esperanza de volver a 
su hogar.

Ganadora de un total de seis pre-
mios en el X Festival del Cine Vene-
zolano, incluido mejor película, la 
cinta viaja con esta niña wayuu en 
la búsqueda de su madre en Mara-
caibo, con la dificultad que implica 
una pequeña que no habla castella-
no en una ciudad hostil, dominada 
por la pobreza, la delincuencia, el 
tráfico de drogas, la impunidad, la 
corrupción policial, en fin, la cara 
menos amable de la capital zuliana. 
También hay una niña al centro de 
Climas, de la peruana Enrica Pérez. 
Tres mujeres de diferentes edades 
y orígenes viven en tres regiones 
del Perú. Eva es una niña que des-
pierta a su sexualidad rodeada por 

el clima tropical de la Amazonía. 
Victoria es una limeña adinerada 
con un trágico secreto que hace 
que su vida sea fría y gris como la 
ciudad en la que habita. Zoraida es 
una anciana de una comunidad an-
dina que recibe a su hijo tras una 
larga ausencia. Tres regiones, tres 
mujeres, tres historias condiciona-
das por las diferentes geografías, 
sociedades y climas de un mismo 
país fragmentado. 

Pese a que los tres son relatos 
que transcurren paralelamente, no 
tienen conexión narrativa. Sin em-
bargo, la vida sexual de la mujer es 
el tema que unifica a estas tres his-
torias. «Cada una de las historias 
encarna y personifica la atmósfera 
y el clima de la región en la que el 
personaje principal habita. Los cli-
mas de cada región son también 
protagonistas de cada historia», 
explicó en su momento la directora 
respecto a la cinta, ya galardonada 
con los premios Conacine (2010) e 
Ibermedia (2011).

Zoom in

Feriado.
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El lenguaje documental exhibe 
una tradición de gran continuidad 
en América Latina, cuyo desarrollo 
ha ido paralelo a la producción de 
ficciones, y en las últimas décadas 
y gracias a la revolución digital, mu-
chas veces la ha aventajado. 

Las razones de esta productivi-
dad son conocidas: la proliferación 
de movimientos sociales que vieron 
en el documental un instrumento 
eficaz para comunicar y promover 
debates relacionados con las luchas 
sociales y políticas; la preferencia 
por estéticas realistas más afines 
con un cine de compromiso políti-
co; la creación de escuelas de cine 
a lo largo y ancho de la región, par-
ticularmente en las dos últimas dé-
cadas; el desarrollo de la televisión 
educativa y comunitaria en países 
con gobiernos de democracias pro-
gresistas, que vieron en esta pro-
ducción un importante instrumento 
para la transformación social y, en 
general, la creación de espacios al-
ternativos de exhibición.

La relevancia de esta producción 
también puede verse en la progresi-
va creación de festivales dedicados 
exclusivamente al documental en 
el contexto latinoamericano como 
DOCSDF (México), FIDBA (Argenti-

na), FIDOCS (Chile), CARACAS DOC 
(Venezuela), entre otros, y la am-
pliación del espacio dedicado al do-
cumental en los festivales interna-
cionales de la región, por ejemplo, 
en los tradicionales Festival Interna-
cional del Nuevo Cine Latinoameri-
cano (La Habana, Cuba) y Festival de 
Guadalajara (México), o en el BAFICI 
(Argentina). 

Existe, sin embargo, un desequi-
librio creciente entre una produc-
ción documental que prolifera y la 
reflexión crítica dedicada al docu-
mental; desequilibro que se hace 
aun más agudo cuando se revisan los 
procesos de circulación y archivo en 
el continente y las posibilidades de 
acceso del público a esa producción. 
Existe hoy una conciencia generaliza-
da, tanto entre los productores como 
entre los críticos y educadores, acer-
ca de esta marcada desproporción. 

La importancia y la fuerza del lla-
mado Nuevo Cine Latinoamericano, 
que dio especial relevancia al docu-
mental, marcó la reflexión crítica en 
las tres décadas con las que se aso-
cia este movimiento (1960-1980), e 
influyó enormemente en la produc-
ción posterior, tanto documental 
como crítica, en todos sus aspectos: 
histórico, estético y temático. 

La reciente producción en el con-
texto latinoamericano está marca-
da por la revolución digital, que ha 
delimitado y consolidado nuevos 
paradigmas productivos, de circu-
lación y de acceso, y, por lo tanto, 
la apertura hacia nuevos públicos. 
Este corte temporal (los escasos 
catorce años del siglo xxi) impulsa 
una consideración específica de las 
características de este nuevo para-
digma, más allá de los aspectos es-
trictamente tecnológicos; paradig-
ma en el que se manifiestan nuevos 
sujetos, creadores y protagonistas, 
nuevas formas de comunicar, nue-
vas relaciones de la producción 
documental con la vida y la política 
de las comunidades y sociedades, y 
nuevas formas de producir y trans-
ferir conocimiento.
Documentales en competencia

Para corroborar las afirmaciones 
anteriores, queremos referirnos a 
los temas y estilos dominantes en 
algunos de los principales documen-
tales latinoamericanos que compi-
ten en La Habana.

El proyecto del colectivo artístico 
Estrella del Oriente consistía en que 
un barco gigante con forma de ba-
llena recogería voluntarios del Ter-
cer Mundo por cientos de miles y, 

IMPACTO DEL DOCUMENTAL 
LATINOAMERICANO CONTEMPORÁNEO

por Claudia Ferman y Joel del Rio
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en el viaje de la periferia al centro, 
los transformaría en obras de arte 
humanas para depositarlas final-
mente en los principales museos 
del mundo. La ballena va llena, de 
Marcelo Céspedes, Daniel Santoro, 
Juan Carlos Capurro, Pedro Roth y 
Juan Carlos Cedrón, cuenta la his-
toria de cómo no se construyó «la 
ballena» en cuestión; pero cuenta 
otro viaje, bastante menos virtuo-
so: el de los fondos, subsidios y be-
cas que van de tanto en tanto desde 
el centro hacia la periferia, esquivos 
ellos, muy poco generosos en su 
percepción de las posibilidades del 
arte para transformar la realidad.

El triángulo rosa y la cura nazi 
para la homosexualidad, de Nacho 
Steinberg y Esteban Jasper, trata 
sobre la supuesta cura de la ho-
mosexualidad llevada a cabo por 
un médico danés que experimentó 
con jóvenes homosexuales en un 
campo de concentración. Finalizada 
la guerra, se refugió en Argentina 

hasta su muerte en 1965. Carl Peter 
Vaernet, amigo personal de Hein-
rich Himmler, lo convenció de que 
disponía de una «cura» para la ho-
mosexualidad. Esta opción estaba 
absolutamente encuadrada dentro 
de la teoría racial nazi y el sueño de 
la raza germánica perfecta, y de la 
concreta necesidad de reproduc-
ción y natalidad para desarrollar la 
conquista de Europa y el mundo de 
acuerdo con el Plan Hegemónico y 
la necesidad de soldados que tenía 
Alemania.

A queima roupa, de Theresa Jes-
souroun, es un documental inves-
tigativo que muestra la violencia y 
corrupción de la policía de Rio de 
Janeiro en los últimos veinte años, 
además de descubrir los hechos 
emblemáticos en ese período sobre 
una de las ciudades más violentas 
del mundo. Cada asunto se presen-
ta desde el punto de vista de los fa-
miliares, testigos, sobrevivientes y 
otros involucrados como abogados 

y jueces. Por supuesto, se emplean 
entrevistas, imágenes de archivo y 
escenas ficcionadas que reconstru-
yen la memoria de una ciudad. 

Dentro de los cada vez más nu-
merosos documentales sobre fút-
bol, Democracia em preto e branco, 
de Pedro Asbeg, se destaca por su 
amplitud conceptual. A través de 
entrevistas y material de archivo 
se propone rescatar un momento 
de la historia brasileña, en el cual 
se unieron el fútbol, la política y la 
música pop en un movimiento para 
derrocar la dictadura en los años 
80. Jugadores como Sócrates, Casa-
grande y Wladimir estimularon un 
régimen de democracia al interior 
del juego que fue un modelo para 
todo el país.

Una mujer graba con una cá-
mara casera su percepción de este 
conflictivo punto de la ciudad de 
Santiago durante las noches. Tam-
bién habla de la sexualidad, con un 
lenguaje duro, intenso, visceral. Es 

Zoom in

Democracia en blanco y negro.
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la mirada de Paula «Yermén» Di-
namarca, una mujer que nació con 
sexo masculino hace treinta y cin-
co años y que ahora debuta como 
actriz con el documental Naomi 
Campbell. Yermén jamás había te-
nido un acercamiento con el cine 
hasta antes de conocer a los direc-
tores Nicolás Videla y Camila José 
Donoso, quienes la reclutaron para 
el papel estelar de su ópera prima, 
que captura la esencia de Paula 
Dinamarca, muestra su vida en la 
población de la comuna de Pedro 
Aguirre Cerda y exhibe sus graba-
ciones caseras en ese lugar.

Cesó la horrible noche, el docu-
mental de 24 minutos de Ricardo 
Restrepo Hernández sobre la trage-
dia del 9 de abril de 1948, muestra 
una interpretación de lo ocurrido 
en ese aciago día en Bogotá y se-
cuencias fílmicas inéditas sobre los 
momentos iniciales del violento in-
tento de golpe de Estado, así como 
de los resultados físicos y morales de 
los pavorosos cuatro días de terror y 
destrucción que siguieron. Las imá-
genes filmadas por Roberto Restre-
po Ramírez (1897-1956), un médico, 
escritor y filólogo caldense radicado 
en Bogotá, dormían en los archivos 
privados de su familia hasta que un 
día Ricardo Restrepo, nieto de don 
Roberto, las descubrió y decidió sa-
carlas del anonimato. 

La sospechosa muerte del pre-
sidente ecuatoriano Jaime Roldós, 
ocurrida en 1981 en un siniestro de 
aviación, da lugar a una reflexión 
sobre su ignorado papel en la his-
toria de América Latina y las vici-
situdes de quienes pretendieron 
lucrar con su legado. Premio (ex ae-
quo) al mejor documental del Fes-
tival Cinélatino de Toulouse 2014, 
La muerte de Jaime Roldós está 
codirigida por Manolo Sarmiento 
y Lisandra I. Rivera. El primero es 

realizador audiovisual, abogado y 
periodista y codirigió con Lisandra 
I. Rivera el documental Problemas 
personales (2002). Ella se ha des-
empeñado como productora y ha 
estado a cargo de la jefatura de pro-
ducción de varias películas ecuato-
rianas como Ratas, ratones, rateros 
(1999) y Pescador (2011), de Sebas-
tián Cordero. 

La trágica historia de César Ro-
berto Fierro Reyna, el reo mexica-
no que lleva treinta y cuatro años 
sentenciado a la pena de muerte 
en Texas, se cuenta en el documen-
tal Los años de Fierro, producido y 
dirigido por el cineasta Santiago Es-
teinou. Es la primera crónica fílmica 
del caso de un mexicano con pena 
máxima en Estados Unidos. La obra 
mezcla, en 98 minutos, el rosario 
de sinrazones y absurdos del caso 
judicial contra Fierro, con la trage-
dia humana del protagonista y de 
sus familiares. «No quisimos contar 
solo una historia legal o policiaca», 
explicó Esteinou, quien escribió, 
produjo y dirigió el documenta para 

su tesis de maestría en estudios ci-
nematográficos en la Universidad 
de Temple, en Filadelfia.

Filmer obstinément, rencontre 
avec Patricio Guzmán, de Boris Ni-
cot, trata de retratar en detalle la 
vida y obra del cineasta chileno Pa-
tricio Guzmán, para quien «un país 
sin cine documental es como una 
familia sin álbum de fotografías». 
Desde La batalla de Chile, obra 
maestra del cine directo, hasta Bo-
tón de Nácar, que es ahora un pro-
yecto bastante madurado en cuan-
to a las filmaciones, el cineasta se 
da a conocer en esta película para 
que sepamos con mucha mayor 
precisión quién es él y qué visión 
tiene de lo que es el cine y de su país 
natal, al que ama profundamente. 
Boris Nicot dirige un documental 
en el que expone la forma de ser y 
de pensar del Guzmán profesional 
y vocacional, del mismo modo que 
abre la posibilidad a que conozca-
mos con mayor amplitud las condi-
ciones en que tuvo que trabajar en 
sus diferentes documentales.

Zoom in

Naomi Campbell.
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Debo a la invitación de Joel del 
Río el acto de sentarme a organizar 
estas memorias, esta exploración 
en mis influencias, este regreso a 
un tema que me apasiona: la ten-
sión que establecen algunas obras 
con la tradición. Creo —ahora, 
mientras escribo— que vigilando 
esa tensión puedo encontrar un 
camino desde donde recorrer una 
entrañable parcela, que yo llamo 
mis influencias: aquella que trans-
curre, sin dudas, a lo largo de una 
zona del cine documental cubano. 
Esta zona, para mí, comienza en los 
años 60, época en que el cine cu-
bano llega a la neovanguardia, sin 
haber transitado antes por nada se-
mejante a una vanguardia histórica. 

Esta ruptura, esta revolución, 
que nos separa de nuestro cine clá-
sico —más allá de las diferencias 
estéticas y prejuicios que hoy exis-
ten contra el cine anterior a la fun-
dación del ICAIC, ya en los años 50 
ese cine había logrado una madu-
rez técnica, una visualidad caracte-
rística, marcada por las formas del 
melodrama. Llamo a esa etapa cine 
clásico, y es en este período cuando 
se forma una parte de los cineastas 
(directores, fotógrafos, editores, 
actores, animadores), que partici-

pan en la fundación del ICAIC. Si en 
los años 60 nace un nuevo cine cu-
bano, es porque seguramente ha-
bía antes un «viejo cine cubano», es 
decir, un cine tradicional, clásico—, 
posee al menos tres aspectos que 
me resultan particularmente inte-
resantes: el collage, como genera-
dor de una visualidad ecléctica; las 
estructuras narrativas no lineales y 
los contrapunteos entre la banda 
sonora y la imagen. 

Mi exposición a estas influencias 
—porque veo las influencias como 
un material radiactivo al cual uno 
se expone sin saberlo, y cuando se 
entera ya está contaminado— co-
mienza quizás con Now (1964), de 
Santiago Álvarez. En mi infancia 
este documental se pasaba por la 
televisión y no había forma de que 
no me detuviera ante ese ritmo de 
videoclip, ante esa gran descripción 
que evita ser narrativa en su macro-
rrelato, pero donde cada foto narra 
un acto de violencia. 

Now es en el fondo una gran base 
de datos que nos actualiza sobre la 
violencia racial de la época, desde 
una canción que funciona como un 
himno de guerra. La voz de Lerna 
Horne, que sustituye al narrador 
clásico del documental, nos anun-

cia «Ahora es el momento» sobre la 
música del Hava Nagila —una can-
ción secular judía cuya letra fue ins-
pirada en el Salmo 118, versículo 24 
(Zehhayomasah Adonai; nagila ve 
nismejabo: «Este es el día que hizo 
el señor, gocémonos y alegrémonos 
en Él»)—, compuesta para festejar 
la victoria británica en Palestina en 
la I Guerra Mundial y la declaración 
de Balfour, donde Inglaterra se pro-
nunciaba a favor de la creación de 
un Estado nacional judío. 

Esta música festiva contrasta con 
la represión gubernamental a la 
comunidad negra, con el estatismo 
de las fotos. De nada de esto era 
consciente yo cuando me expuse 
a ese documental, ni cuando vi, 
esperando alguna película, L.B.J. 
(1968), también de Santiago Álva-
rez, y el pop tocó mis ojos antes de 
conocier a Andy Warhol. En L.B.J, la 
sátira política organiza el collage, le 
da sentido al caos en forma de una 
nueva manera de historiografiar 
una guerra. Otra vez vuelve Álvarez 
a su base de datos, las imágenes de 
Vietnam, las imágenes de la publi-
cidad comercial, política, la combi-
nación de todas, bajo una banda 
sonora a veces sinfónica, a veces 
disonante. 

Zoom in

PARA LLEGAR A LA ISLA Y LOS SIGNOS

por Raydel Araoz
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Mi segunda exposición a los efec-
tos de la neovanguardia cubana, 
ocurre de manera más consciente, 
casi ritual, y tiene que ver con mi 
entrada a la EICTV para estudiar el 
cine cubano gracias a los comenta-
rios con que Walfredo Piñera había 
alimentado mi curiosidad por ese 
extravagante cine cubano, apenas 
exhibido, ya casi olvidado. Fue en-
tonces que encontré Coffea Arabiga 
(1968) y las estructuras en bucles 
de Nicolás Guillén Landrián, donde 
el documental pivoteaba en torno 
a imágenes recurrentes, como si 
la película fuese una pieza tocada 
por un conjunto de jazz donde un 
instrumento guía cede su espacio 
a otro instrumento para recuperar 
su protagonismo más tarde, hasta 
que es definitivamente desplazado 
por uno de los múltiples instrumen-
tos del conjunto y todo el juego co-
mienza de nuevo. 

En ese inicio de Coffea Arabiga, 
Guillén Landrián propone un juego 
con la estructura del poema «Un 
largo lagarto verde» (Obra poética 
1958-1972, Instituto Cubano del Li-
bro, La Habana, t. II, p.8), de Nicolás 
Guillén. El documentalista regresa 
entonces una y otra vez a un grupo 
de imágenes convertidas en estribi-
llo, creando un montaje analógico 
mediante la asociación de imáge-
nes, como lo hace la poesía, inter-
calando entre los versos del poeta 
—Guillén Batista, su abuelo— las 
sonoridades de la tumba francesa. 
Así, el documental didáctico sobre 
la siembra y recogida del café de 
las inmediaciones de La Habana se 
convierte en cine de arte. 

Orquestada como un gran coro 
polifónico con sus voces en inglés, 
su narrador radial, coros e himnos, 
la película de Guillén Landrián cursa 
a través de un eclecticismo sonoro 

que se siente como la respiración 
de una época: vertiginosa, polémi-
ca, delirante.

La búsqueda de un cine así me 
llevó a otros documentales, como 
El ñame (1968), de Enrique Pineda 
Barnet; pero también a apreciar una 
vertiente diferente, que surca el 
cine de la época, de una tendencia 
más lírica, de tema antropológico, 
con menos apoyo en la postproduc-
ción —en el uso de la truca para la 
fotoanimación, el diseño, del mane-
jo tipográfico, de la animación— y 
más concentrada en la fotografía 
y la edición, como se puede ver en 
Ociel del Toa (1965) de Guillén Lan-
drián; Guanabacoa: crónica de mi 
familia (1966), de Sara Gómez; So-
bre Luis Gómez (1965), de Bernabé 
Hernández; y Vaqueros del Cauto 
(1965), de Oscar Valdés.

Expuesto a estas radiaciones, 
nace la idea de hacer el documen-
tal La Isla y los signos, un homena-
je a Samuel Feijóo, lírico, abierto a 
la experimentación visual, con un 
carácter antropológico en el sen-
tido en que Samuel operaba con 
esa disciplina en sus revistas Islas y 
Signos. Durante diez años este pro-
yecto estuvo rondándome como 
un fantasma, intentando materia-
lizarse. 

El trabajo de rodaje demandó de 
la producción una forma de pensar 
atípica, diferente a la que tradicio-
nalmente maneja la industria para 
la realización de un documental, ya 
que, casi siempre, la mayor parte 
del presupuesto se mueve a rodaje 
porque postproducción se entiende 
como una etapa más controlada, 
con menor requerimiento de perso-
nal técnico. Pero esta obra implica-
ba lo contrario por su complejidad 
en postproducción, sin mencionar 
que tenía en su rodaje todas la 
complejidades de una película de 
ficción —por las características de 
su puesta en escena, el trabajo con 
actores, el uso de recortadores— y 
todas las de un documental, con 
grabaciones en las ciudades de las 
provincias centrales y en las monta-
ñas del Escambray. 

Ernesto Calzado, el director de 
fotografía, tenía que lograr dos esti-
los distintos de fotografía: uno para 
el Escambray, que yo quería más 
cercano al free cinema, con mucha 
cámara en mano, luz natural; y otro, 
el de las entrevistas en Santa Clara 
y el estudio de Cubanacán, pensado 
más con cámara en trípode y cuyos 
encuadres deberían dejar espacio 
para los diseños que se le incorpo-
rarían en post. 

Zoom in
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Básicamente trabajamos con 
dos equipos: uno más ligero, de 
apenas seis personas, que nos 
permitió recorrer el Escambray y 
entrevistar a los campesinos sin 
que llegáramos a representar un 
elemento demasiado perturbador 
dentro de su realidad; y otro más 
grande, con dos cámaras, dos so-
nidistas, luces, con una producción 
más controlada por el director de 
producción, Ricardo Figueredo.

Uno de los momentos más in-
tensos fue el trabajo de edición. 
Para el documental tradicional, a la 
mesa de edición se llega con todo 
el material y, tal vez, si falta algu-
na imagen de archivo, algún dise-
ño tipográfico, esto se incorpora 
a lo largo del proceso. En nuestro 
caso no fue así. Octavio Crespo, el 

editor, tenía un guión con algunas 
escenas filmadas como ficción, a 
las cuales se le agregarían diseños 
y animaciones que apenas estaban 
bocetadas porque esperaban por 
un primer corte para remarcar las 
intenciones de la escena. 

También tenía un grupo de en-
trevistas en estudios y en escena-
rios reales, que debían conectarse 
en un discurso fluido, dejando los 
espacios para que los diseños de los 
fondos y las animaciones pudieran 
integrase en postproducción. Has-
ta cierto punto el editor trabajaba 
a ciegas, solo tenía como pauta mi 
relato, nuestras conversaciones, 
los segmentos que íbamos editan-
do, nuestras discusiones sobre la 
importancia de un plano u otro, 
de una secuencia u otra. Pero era 

desde la edición donde se marca-
ban los tiempos del plano y el lugar 
en el encuadre de los diseños y las 
animaciones. A esto hay que agre-
gar mi necesidad de no tener una 
edición cerrada hasta no probar las 
animaciones y los espacios diseña-
dos, de manera que, si en el pro-
ceso una idea mejoraba el trabajo 
pero implicaba algún cambio en la 
edición de la secuencia, regresába-
mos a reeditar esa secuencia.

Sucedió no pocas veces que la 
diseñadora y directora de arte, 
Pilar Fernández Melo, trató, des-
de el diseño, no solo de acentuar 
las escenas, sino de releerlas. Por 
tanto hubo varias propuestas de 
diseño que discutíamos y perfec-
cionábamos hasta llegar a un re-
sultado final. 

Zoom in

Elefante blanco.
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Tal vez uno de los momentos 
más complejos fue cuando plan-
teé fusionar la atmósfera espacial 
de Escher con el estilo de Feijóo. 
Yo quería crear un espacio laberín-
tico, como pienso que es la revista 
Signos, y establecer visualmente 
ese puente que hacía Feijóo entre 
las formas de la cultura popular 
del centro del país y la vanguardia 
plástica. Los diseños llevaron la in-
corporación del dibujante y diseña-
dor Reinier Huertemendía, además 
de exigir a los animadores elevar su 
vuelo, mover a los personajes en 
enrarecidas perspectivas.

Por el volumen de texto escrito 
que llevó el documental en los di-
seños, Tupac Pinilla, el director asis-
tente, asumió también el papel de 
editor —su otra profesión además 
del cine— y revisó, corrigió y sugirió 
nuevas formas para los textos, que 
debían llevar un aliento letrista y(o) 
concretista.

La animación tuvo que sortear no 
pocos escollos, que comenzaron en 
los diseños de personajes. Mi refe-
rente era el dibujo de los pintores 
populares que Feijóo recogió en la 
revista Signos y el collage de Feijóo. 
No quería acercarme a los diseños 
geométricos de la animación tradi-
cional cubana ni a la influencia del 
anime japonés que hoy la alimenta. 
Por esto los animadores se tuvieron 
que mover hacia otras zonas, tomar 
los diseños de Pilar, que releían estas 
formas populares, o los dibujos de 
estos pintores que no fueron pen-
sados para animarse, y crearles un 
movimiento coherente, fuera de las 
habituales convenciones de la ani-
mación nacional. 

Rafael Collante dio vida al pez 
mecánico, Jean Alex a una Madre 
de Agua. Tal vez una de las mejo-
res decisiones de Ermitis Blanco, el 
director de animación, fue la de no 

restringirse a una sola técnica de 
animación, sino abrirse al uso de to-
das aquellas que pudieran servir al 
proyecto —dibujo a lápiz, 3D, 2D en 
máquina, stop-motion, etc.— y com-
binarlas siempre que hiciera falta. 
Así ocurrió en el plano final, donde 
había que crear un jinete de polvo. 
Para ese plano, primero se dibujó un 
hombre, luego se borró parte de su 
contorno y por último se superpuso 
a un hombre con un efecto que lo 
pulverizara a ratos.

La película se fue armando como 
un gran puzzle que los composito-
res, David Nicle y Jean Alex, tuvie-

ron que ajustar pidiendo pequeños 
cambios a diseño, a animación, in-
cluso sugerir otros enlaces, ya que a 
ellos llegaban sueltas todas las pie-
zas y su objetivo, bajo la supervisión 
de Céspedes, era crear el engranaje 
y el movimiento del plano. Para con-
cluir, la música de Denis Peralta, que 
relee la tradición campesina y los 
cantos de las misas espirituales, y el 
trabajo de mezcla de Tony Carreras, 
le infundieron nueva vida al docu-
mental con una banda sonora que 
convierte los sonidos ambientes en 
música concreta, en diálogo con la 
música grabada en el estudio.

Zoom in
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El 21 de junio de 1961 llegó, por tren, la familia Gar-
cía-Barcha a México. Los recibió su amigo, el escritor 
colombiano Álvaro Mutis. A pesar de los esfuerzos de 
este último, y del cineasta catalán Luis Vicens, Gabriel 
García Márquez no encontró trabajo en los primeros 
meses. En agosto, la familia se asentó en Veracruz, una 
ciudad mucho más cercana a la sensibilidad caribeña 
del escritor. Es en la universidad de esa ciudad donde 
se publica Los funerales de Mamá Grande y otras his-
torias. 

Ávido por penetrar en las estructuras del cine mexi-
cano, el más prestigioso del habla hispana, García Már-
quez, trabó amistad con un madrileño educado en Pa-
rís, Jomí García Ascot, y su esposa, María Luisa Elío, a 
quienes les dedicó posteriormente Cien años de sole-
dad, y que formaban parte del círculo de amigos que 
había encontrado en México. Entre 1960 y 1964, alter-
nó frecuentemente, y a veces trabajó, junto con Emilio 
García Riera, Alberto Isaac, Luis Alcoriza, Luis Vicens 
y Arturo Ripstein, entre otras figuras prominentes del 
luego llamado Nuevo cine mexicano. 

Entre 1960 y 1961, presenciaba cuando podía el ro-
daje de En el balcón vacío, que marcó un antes y un 
después en el cine latinoamericano y que se logró rea-
lizar gracias a la colaboración de aquel grupo de ami-
gos entre los cuales estaba ese colombiano ávido y 
recién llegado. Aspiraba a penetrar como guionista en 
las gastadas estructuras industriales de la cinematogra-
fía, pensando que así podría expresar, mejor que en la 
literatura o en el periodismo, el mundo de imágenes, 
acciones y personajes que llevaba en su imaginación 
desde niño. 

Ese es el momento preciso en que su amigo Álvaro 
Mutis le facilitó dos libros, muestras de lo mejor que se 
hacía en el país en términos de literatura: Pedro Páramo 
y El llano en llamas. Ambas lecturas lo fascinaron de un 
modo que recibió como una fiesta la noticia de que su 
primera colaboración con el cine consistiría en trabajar 
como guionista en la adaptación de El gallo de oro, un 
relato con forma de guión que había escrito Juan Rulfo. 
El guión había pasado por varias manos antes de llegar 
a filmarse, incluidas las de Carlos Fuentes y del propio 
director, Roberto Gavaldón. Así, El gallo de oro devino 
una suerte de cadáver exquisito cuya paternidad es di-
fícilmente atribuible a ninguno de los creadores que le 
aportaron partes sustanciales. 

Al mismo tiempo que García Márquez daba sus pri-
meros pasos en el cine mexicano como guionista y ven-
día los derechos de El coronel no tiene quien le escriba, 
y le cedió a sus amigos Alberto Isaac y Emilio García Rie-
ra el cuento En este pueblo no hay ladrones para que lo 
llevaran al cine. 

Entre sus amigos mexicanos se encontraba el joven 
Arturo Ripstein, quien deseaba adaptar El coronel…, 
pero el escritor consideró que no estaba maduro para 
tal empresa y le ofreció en cambio su primer guión 
escrito especialmente para el cine: Tiempo de morir. 
Ripstein se entusiasmó con la idea de llevar a la pantalla 
esta historia de un charro, pistolero «retirado», en una 
historia que comparte varios elementos con el llamado 
western crepuscular, o con los oestes espaguetis tan fa-
mosos en esta época.

La publicación de la historia de Macondo y los Buen-
día, en 1967, le cambió la vida por completo. De 1968 a 
1974 decide radicarse en Barcelona, aunque se mantie-
ne colaborando con realizadores mexicanos. Y antes de 
que el cine de sello garcíamarquiano comience a ser pa-
trimonio de empresas multinacionales, se estrenan otras 
cinco producciones inspiradas en sus guiones originales 
o en sus relatos, y realizadas o concebidas en México: 
Patsy, mi amor (1969), Presagio (1974), El año de la peste 
(1978) y María de mi corazón (1980), situadas entre lo 
más ilustrativo y revelador del cine azteca en estos años. 

A pesar de que su estreno ocurrió a finales de los 
años 70 La viuda de Montiel pertenece más bien a la 
segunda gran etapa del cine garcíamarquiano, entre 
los años 80 y 90, cuando el escritor se ha consagrado 
mundialmente, mueve su residencia entre varios paí-
ses, crea la Fundación del Nuevo Cine Latinoamericano 
y su proyecto la Escuela Internacional de Cine y TV, y 
el realismo mágico ha dejado de ser un sello de idio-
sincrasia local para transformarse en ícono de consumo 
cosmopolita. 

Imparable continuó el goteo, o la inundación, de las 
versiones cinematográficas inspiradas en la saga macon-
diana, a través de coproducciones inspiradas en cuentos 
y novelas más que en guiones originales. A la mexicano-
cubano-venezolano-colombiana La viuda de Montiel, si-
guió la germano-venezolana El mar del tiempo perdido 
(1981, Solveig Hoogesteijn), la franco-mexicana Eréndira 
(1983, Ruy Guerra), el remake cubano-colombiano de 
Tiempo de morir (1985, Jorge Alí Triana), y la superpro-

FIGURACIONES DE MACONDO 
EN EL CINE LATINOAMERICANO
por Joel del Río
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ducción franco-ítalo-colombiana Crónica de una muerte 
anunciada (1987, Francesco Rosi).

Tales filmes intentaron, muchas veces en vano, en-
contrar equivalentes visuales para una prosa empeñada 
en metáforas que incorporan lo mágico a los contextos 
realistas y cotidianos. Con frecuencia fallaron a la hora 
de encontrar intérpretes capaces de encarnar de manera 
natural la desmesura y, por otra parte, los realizadores se 
vieron paralizados por el temor a «traicionar» una obra 
escrita de nivel mundial y probada trascendencia, o vio-
lentaron sus poéticas personales con el propósito de en-
contrar la dramaturgia, el tono y la estética sugeridos por 
las obras escritas. A todos estos inconvenientes se suma-
ban las agendas restrictivas que imponen los producto-
res, los estudios, el género de las películas o el público.

A partir de Eréndira, el mozambicano Ruy Guerra 
se convirtió en uno de los más inspirados adaptadores 
de los textos garcíamarquianos con Fábula de la bella 
palomera, en 1988, la teleserie Me alquilo para soñar 
(1992) y O veneno da madrugada, de 2004, inspirada 
en La mala hora. Eréndira, y las películas posteriores de 
Ruy Guerra, significaron la consagración de una poética 
visual de sello garcíamarquiano, floración del realismo 
mágico cinematográfico en tanto elemento insoslaya-
ble de tradiciones orales latinoamericanas evocadas en 
imágenes y sonidos que se refieren, también, al inocuo 
paso del tiempo, a las ensoñaciones delirantes de va-
rios personajes, en una fluencia opresiva y cómoda al 
mismo tiempo. 

En la misma medida en que la literatura y el cine 
garcíamarquianos se convierte en patrimonio mundial, 
Colombia reclama su natural pertenencia mediante dos 
realizaciones de sello internacional: Tiempo de morir y 
Edipo Alcalde, ambas concentradas en la secularización 
de la violencia y en la reflexión sobre valores tradiciona-
les como el sentido masculino del honor, la necesidad 
de la venganza, el poder pacificador y racionalista de 
las mujeres, su capacidad para esperar y adaptarse, y 
el ciclo inacabable de violencia y muerte que genera la 
filosofía de «ojo por ojo y diente por diente», «a hierro 
matas, y a hierro mueres». 

Frecuente huésped de Cuba, gracias al Festival 
Internacional del Nuevo Cine Latinoamericano, la 
Fundación o la Escuela, García Márquez también 

aportó sendos títulos a los catálogos del ICAIC en los 
años 80. Primero, fue Cartas del parque (1988, To-
más Gutiérrez Alea) que asimilaba, sin ningún tipo 
de complejos ni prejuicios, el mundo del folletín, la 
canción romántica, la radionovela y su posterior su-
cedánea, la telenovela. Luego se filmó Un señor muy 
viejo con unas alas enormes (1988) definida por su 
director, guionista y actor protagonista Fernando Bi-
rri como una «fábula trágico-cómico-mágica» y «fil-
me de ambientes, de atmósferas», en el cual «Raúl 
Pérez Ureta, director de fotografía y camarógrafo, ha 
conseguido noches lunares, efectos de atmósferas, 
donde lo frío y lo caliente se conjugan, donde el azul 
y el naranja estallan». 

FlashBack
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Al unísono con la novela El general en su laberinto, es-
cribió García Márquez los seis guiones que conforman la 
serie de televisión Amores difíciles, estrenada a lo largo 
de 1988-1989 en diversos festivales internacionales, e 
integrada por seis largometrajes dedicados a explorar la 
relación entre amor, infelicidad y muerte, que serían di-
rigidos por ilustres cineastas del área hispanoamericana. 
Precisamente Cartas del parque y Gutiérrez Alea fueron 
el aporte cubano, mientras que Brasil contribuyó con Fá-
bula de la bella palomera (de la cual declaró el escritor 
que por primera vez veía en la pantalla una equivalencia 
perfecta de su literatura), Venezuela hizo Un domingo fe-
liz (Olegario Barrera), Colombia la excelente Milagro en 
Roma (Lisandro Duque), el ya conocido Jaime Humberto 
Hermosillo le dio forma al aporte mexicano con El vera-

no de la señora Forbes, mientras que Jaime Chavarri, con 
Yo soy el que tú buscas, se convertía en «ese tío ultrama-
rino que no suele faltar en ninguna empresa latinoame-
ricana desde hace cuatrocientos años». 

La tercera etapa de las relaciones entre cine y lite-
ratura de García Márquez se relaciona más bien con la 
exaltación, por un lado, de cierto romanticismo nostál-
gico, y por otro lado se verifica el luminoso arrebato de 
personajes envejecidos, que revisitan el pasado o inten-
tan revivir antiguas pasiones. Mi querido Tom Mix (1991, 
Carlos García Agraz), El coronel no tiene quien le escriba 
(1999, Arturo Ripstein), El amor en tiempos del cólera 
(2007, Mike Newell), Del amor y otros demonios (2010, 
Hilda Hidalgo) y Memoria de mis putas tristes (2011, 

Henning Carlsen) persisten en la idea de atrapar el re-
cuerdo de los sueños escurridizos.

Con más de medio siglo de cine garcíamarquiano 
puede decirse que las versiones más afortunadas de sus 
relatos (Eréndira, Fábula de la bella palomera y El vene-
no de la madrugada, dirigidas las tres por Ruy Guerra) 
intentaron recuperar la esencia temática del relato origi-
nal y apostaron por su ilustración sumaria, sin tratar de 
conservar el estilo del texto literario.

También destacaron aquellos filmes apremiados por 
divergencias considerables respecto a las peripecias 
relatadas por el escritor, en pos de recrear más bien la 
atmósfera y el espíritu de la narración original, como 
ocurre con Un señor muy viejo con unas alas enormes, El 
coronel no tiene quien le escriba, y Del amor y otros de-

monios. Finalmente aparece entonces la tendencia que 
a mi juicio resulta una de las más exitosas: los guiones 
especialmente concebidos por el escritor para el cine e 
inspirados en relatos cortos, episodios breves insertos 
en las novelas, o concebidos a partir de cuentos realistas 
y crónicas periodísticas: En este pueblo no hay ladrones, 
Presagio, María de mi corazón, Tiempo de morir, y Mila-
gro en Roma. 

Surgen por doquier, por supuesto, en cualquiera de 
tales variables, temáticas dominantes como el desa-
mor y la soledad, Macondo y su mitología, la guerra, 
la violencia y el caciquismo, viejos y jóvenes entram-
pados en una relación que pasa por la nostalgia y la 
redención.

FlashBack
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Una imagen en blanco, sobre la que se imprimen los 
créditos de la película; unas manchas amarillas y otras 
más brillantes, como si la luz que se adivina detrás qui-
siera penetrar de lleno sobre el plano y un velo se lo 
impidiera. Luego la cámara sigue a un niño desde el 
interior de una casa en sombras hasta el parque don-
de descansan, tirados en el pasto, Manuel (Leonardo 
Sbaraglia) y Lucía (Celeste Cid), los protagonistas de 
Aire libre. La escena nos muestra a la pareja en silencio, 
relajada, un momento idílico en el que el tiempo pare-
ce suspendido, en el que ambos parecen olvidados de 
sí mismos, abstraídos del lugar pero sin olvidar que el 
otro está ahí; se adivinan, se pueden reconocer, se sa-
ben cerca. La aparente placidez del momento se ve re-
pentinamente contaminada por la tensión del diálogo, 
que no fluye, que suena distanciado, que enrarece le-
vemente la atmósfera de lo que hasta hace un rato pa-
recía una situación inmejorable. Aire libre es la película 
más luminosa y compleja de Anahí Berneri. Su mérito 
está en construir desde la transparencia una descom-
posición, en mostrar el deterioro de una relación a me-
dida que la narración progresa. Berneri avanza retroce-
diendo, y en ese proceso que supone el devenir de una 
pareja, nos muestra simultáneamente las bifurcaciones 
de la historia. Una especie de aturdimiento coloca a los 
protagonistas en caminos distintos, un torbellino sono-
ro e imperceptible que los distancia y los hace chocar 
permanentemente. El personaje de Sbaraglia parece el 
más aturdido de los dos; en más de un plano se lo ve 
detrás de las rejas de las ventanas o atrapado entre los 
barrotes de los andamios, ganado por la impotencia de 
no saber qué hacer o cómo reaccionar ante cada situa-
ción que se le presenta. Incluso en la relación con su 
hijo parece no tener dominio, no saber cómo tratarlo. 
Pero también es el primero en tomar consciencia, el 
primero en comprender que algo se está derrumban-
do. El otro gran mérito de la película de Berneri consiste 
en eludir la tragedia, en no dejar que las escenas en las 
que la pareja discute y se pelea deriven en la revelación 
de algún tipo de miserias. No hay gestos excesivos ni 
gritos, no hay subrayados ni dramatizaciones profun-
das. Las discusiones empiezan y llegan hasta un punto 
en el que se contienen. Nunca se elevan, nunca suben 
de tono ni caen en la agresión directa. Tanto Sbaraglia 
como Cid prefieren descargar su impotencia quebrando 
trozos de madera, rompiendo la pared a martillazos. En 

esa descargas, en la intensidad de esos golpes, hay un 
goce, un placer que no está reprimido sino escondido, 
olvidado, adormecido. De hecho, es notable cómo en 
la progresión dramática de la historia los elementos se 
disponen de tal forma que el proyecto en común, el de 
remodelar esa vieja casa para vivir en un futuro cerca-
no, nunca se desvanece, nunca queda trunco. Los pro-
tagonistas discuten, se pelean, retroceden hacia una 
ruptura que parece inevitable, pero el objetivo nunca 
se pierde de vista. La casa no retrocede con ellos, se 
queda ahí, esperando para avanzar. Aire libre deja de 
lado la puesta en escena canchera y el costumbrismo 
prefabricado, y elige mostrar, sin acentuar ni subrayar 
nada, sino apenas insinuando, la fragilidad de lo real. 
De ahí su luminosidad y transparencia. Sobre el final, 
un corte de montaje sugiere la separación a raíz de un 
olvido ocasional que involucra al hijo de ambos. Lucía 
asiste como testigo al casamiento de la pareja amiga; 
Manuel observa detrás. Otro corte y ellos dos hablan-
do, preguntándose cómo están, sonriéndose apenas, 
reconociéndose como al principio. El distanciamiento 
es evidente, pero los dos parecen comprender que, si 
quieren, saben dónde encontrarse. Nada más hay que 
correr el velo, ese que los bloquea y los aleja, y dejar 
que la luz penetre por completo. (Gabriel Orqueda)

AIRE LIBRE
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CASA GRANDE

Dentro de la muy valiosa iniciativa Encuentros con el 
Cine Brasileño, se estrenó hace pocas semanas Sonidos 
vecinos, notable película de Kleber Mendonça Filho. La 
tercera entrega de este plan de lanzamientos de ese 
origen es con Casa grande, ópera prima de Fellipe 
Barbosa, que aborda temas similares a los de aquel fil-
me ambientado en un condominio de clase media de 
Recife, aunque en este caso se trata de una mirada a 
la clase alta de Río de Janeiro. Menos inquietante y un 
poco más obvia y ampulosa que su predecesora, Casa 
grande tiene todos los elementos de un culebrón tele-
visivo, pero condensados —con bastante inteligencia, 
es cierto— en los 112 minutos de un filme que ofre-
ce un retrato bastante desolador sobre el estado de 
las cosas en un Brasil que, más allá de sus innegables 
avances socioeconómicos y de derechos, sigue tenien-
do una profunda diferencia de clases, un racismo y una 
descontención que afloran todo el tiempo y muchas 
veces de la peor manera. La cinta está narrada desde 
el punto de vista de Jean (Thales Cavalcanti), un ado-
lescente de 17 años a punto de terminar la secundaria, 
que debe prepararse para los exámenes de ingreso a la 
universidad. En pleno despertar sexual y búsqueda de 

independencia, choca a toda hora con su tiránico, inva-
sivo, violento, hipócrita y manipulador padre (Marcello 
Novaes) y, en menor medida, con su hermana menor 
(Alice Melo) y con su madre (Suzana Pires). Los conflic-
tos, de todas maneras, no son solo entre padre e hijo. 
La familia, más allá del inmenso hogar con jardín y pi-
leta al que alude el título (es excelente el primer plano 
con los créditos de apertura que expone con la cámara 
fija las dimensiones del lugar), de los varios autos, del 
chofer y de las múltiples empleadas domésticas, está 
en plena debacle económica, y esa degradación acom-
pañará a la decadencia moral de los personajes, con 
la excepción de Jean, quien encontrará en su relación 
con Luiza (Bruna Amaya), una joven de otro estrato y 
distinta formación, una manera de salir de ese encierro 
y de conocer otras realidades. La película aborda —por 
momentos de manera algo ingenua y subrayada— con-
flictos muy actuales, como la no siempre fluida inte-
gración racial, las contradicciones entre la educación 
pública y la privada, y la lucha de clases en un país don-
de la movilidad social y las reivindicaciones masivas 
han cambiado las dinámicas más tradicionales. (Diego 
Battle)
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EL REGRESO

El regreso es el primer largometraje de ficción de una 
cineasta venezolana que se ha destacado por dos do-
cumentales de temática indígena: El niño Shuá (2007), 
sobre el escritor e intelectual wayuu Miguel Ángel Jusa-
yú, y Kataa ou-outa (2009), dedicado a la emigración de 
ese pueblo cuyo territorio es la península de la Guajira, 
dividida entre Venezuela y Colombia. Su aporte prin-
cipal a ese cine es su trabajo intercultural: son filmes 
hechos desde la perspectiva de una criolla en la que los 
indígenas despiertan admiración y solidaridad, e inten-
ta transmitir su manera de verlos a través de películas 
en las que se expresa una autora. La interculturalidad 
incluye la colaboración con la activista Gloria Jusayú, 
hija de Miguel Ángel, quien actuó en El regreso, trabajó 
en la producción y fue asistente de dirección. Lo mejor 
de la película es la descripción de la vida de una comu-
nidad indígena de pescadores, que hablan wayuunaiki, 
y la recreación de una masacre basada en el caso real 
del asesinato de doce personas por las Autodefensas 
Unidas de Colombia. El conocedor del cine sobre ese 
pueblo originario podrá reconocer fácilmente los lu-
gares comunes de los filmes antropológicos, como el 
velorio y el ritual del encierro, por medio del cual las 
niñas pasan a ser consideradas mujeres. Pero se trata 
de presentar a los wayuu ante un público amplio, que 
probablemente conoce poco o nada de su cultura. Or-
tega agrega a eso su firma de autora en la crudeza con 
la que muestra la primera menstruación de la protago-
nista, Shuliwala, y en la justa medida que tiene la trucu-
lencia en el relato de la matanza. Quizás alguien pueda 
pensar que faltó profundizar más en lo que realmente 
ocurrió en la bahía de Portete el 16 de abril de 2004. El 
problema de los paramilitares es complejo y requiere 
de un tratamiento que vaya más allá de presentar a los 
indígenas como víctimas de gente abusadora y cruel, 
y de wayuus que colaboran con los que exterminan a 
su propio pueblo. En la segunda parte la película toma 
el rumbo de otra búsqueda que también ha empren-
dido Patricia Ortega en sus filmes. Es la de su interés 
por los niños de la calle y otros personajes marginados, 
incluso entre los más pobres de su ciudad, algo que en 
el cine venezolano puso de relieve Huelepega, de Elia 
Schneider (2000). El principal aporte de la realizadora 
es una representación horrible del derruido centro de 
Maracaibo, con una fotografía que acentúa lo desagra-
dable. También aprovecha los graffitis para agregar un 
comentario escrito y logra transmitir el calor sofocante 

de la ciudad. Ortega retoma de esa manera el realis-
mo gótico de sus cortos Sueños de Hansen (2005) y Al 
otro lado del mar (2005), pero lo infantil deriva hacia 
lo edulcorado en esa parte de El regreso, en la amistad 
que va surgiendo, alrededor de un perro, entre la jo-
vencita wayuu y una niña criolla. Si se quiso remarcar 
así el contraste entre los personajes y el ambiente, el 
efecto resulta opacado por los lugares comunes en los 
que se incurrió para darle ternura a la historia de la niña 
que no habla español y está perdida en la gran ciudad. 
Resulta además poco verosímil la manera como se re-
conectó la segunda parte de la historia con la primera, 
salvando por un hallazgo casual la barrera lingüística 
que impedía a la indígena contar su historia a la niña 
que habla español. Como contrapartida está la actua-
ción de Daniela González como Shuliwala, y el trabajo 
de arte y maquillaje para representar su deterioro por 
la huida y la vida en la calle. La interpretación de la niña 
wayuu resalta entre lo trillado de esa parte de El regre-
so, un filme que ha logrado difundir una historia que 
introduce al espectador en el conocimiento del pueblo 
wayuu y de las violaciones de derechos humanos que 
se cometen en su contra, con personajes que hablan 
una lengua indígena nacional. (Pablo Gamboa)
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GÜEROS

Lo primero que hay que comentar de la ópera prima 
del cineasta Alonso Ruizpalacios es que en ocasiones 
es irregular y llena de imperfecciones. Pero da igual, 
porque sus aciertos son de tal grado que se le perdo-
nan detalles en el guión que no terminan de encajar. 
Siendo francos, Güeros es una de las cintas sorpresas 
que han pasado por Sarajevo. O no tanto, porque ya 
venía avalada desde Berlín. Un chico joven es envia-
do por su madre a la ciudad de México para que viva 
con su hermano universitario y la deje tranquila por un 
tiempo. El detonante, tan mínimo y tan cogido con pin-
zas como casi todas las subtramas, sirve sin embargo 
para hacer una radiografía de la ciudad y captar la vida 
de la metrópolis en una road movie llena de humor y 
filmada en blanco y negro. Dividida en varias partes se-
gún van moviéndose por una zona u otra (el centro y 
los garitos de los modernillos y los gafapastas, la con-
vulsa zona universitaria, el norte, el sur, etc.), sorpren-
de con la sencillez que están descritos unos personajes 
arquetípicos que, sin embargo, enganchan al especta-
dor. Nunca tenemos la sensación real de una auténtica 
motivación para el viaje y la historia de encontrar a un 
cantante olvidado, que era idolatrado por el padre fa-
llecido de los protagonistas, resulta débil, tanto o más 
que algunas capas que tienen los personajes y que no 
se desarrollan lo más mínimo, como la historia del tigre 
o el trabajo final de carrera del compañero inseparable 
del protagonista. Pero da igual. Güeros tiene el acierto 
de no solo pretender ser fresca, sino también conse-
guirlo, en una divertida cinta de enredos donde final-
mente todos encuentran su sitio, mientras describe a 
la perfección una urbe llena de contrastes e historias 
mínimas en cada rincón. Eso se sustenta en escenas 
llenas de interés y rodadas con acierto por una cáma-
ra que imprime intensidad y que va dejando detalles 
aquí y allá. A veces falla, pero otras te lleva al cielo. Sí, 
su gran acierto es sumergirnos de lleno en un relato 
que de otra manera tendría el calificativo de pompo-
so o «falso indie». Así que está road movie, aun con 
sus imperfecciones, conquista el corazón. No resulta 
para nada fallida. Se convierte en algo más que una 
agradable «dramedia» para pasar el rato. Se sigue con 
interés una historia aunque todo resulte una mera ex-
cusa. Captura en cada escena sensaciones encontradas 
y que otros cineastas han intentado sin éxito llevar a 
cabo. Como ese ambiente universitario poco antes de 
la marcha. Otro de sus grandes aciertos, más allá ser 

una buena película o una comedia llena de momentos 
geniales, es transmitir ese espíritu juvenil que recorre 
la capital mexicana y que de cierta manera es extrapo-
lable a medio planeta. Los jóvenes de nuestra historia 
no tienen nada ni a nadie con lo que identificarse. Ni 
con los alternativos, ni con los revolucionarios univer-
sitarios en pie de guerra (aunque se nota que la mirada 
del cineasta es desde dentro en este caso, por mucho 
que haya bastante de bendita autocrítica en este caso) 
ni con la gente de ambientes deprimidos. Pasan por ser 
unos slackers que malviven sin hacer nada aparte de 
robarle la electricidad a la vecina de abajo. A todo esto 
hay que mencionar el juego metacinematográfico que 
asoma en ocasiones en la cinta y en la autocrítica que 
se hacen en más de una ocasión los responsables del 
proyecto. Güeros no es una película perfecta y tampo-
co se esmera por ocultar sus imperfecciones. Las opi-
niones tras la proyección no podían ser más dispares. 
Todo eso da igual. Resulta un artefacto cinematográfi-
co que resume a la perfección lo que significa ser joven 
en la ciudad más poblada del planeta o en otros luga-
res. Tiene un irónico y más que deprimente punto de 
vista sobre esos jóvenes perdidos, dando tumbos, que 
buscan algo por lo que luchar. (Pablo García Márquez)
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LA VOZ EN OFF

Dejando atrás su etiqueta de promesa del cine chi-
leno —de la que se despojaba hace un par de años con 
la excelente Bonsái—, Cristián Jiménez se estrenaba 
en la competición de Donostia Zinemaldia converti-
do en una realidad. Prueba fehaciente es su tercera 
película, La voz en off, una tragicomedia familiar de 
acordes y desacuerdos que logra divertir y emocionar 
gracias a su sinceridad y simpleza. Simpleza bien en-
tendida, por supuesto. Jiménez obvia cualquier arti-
ficio para ofrecernos una historia coral, donde el foco 
varía —aunque centrándose, principalmente, en la 
figura de Sofía (estupenda Ingrid Isensee)— sobre la 
ruptura del núcleo doméstico. Parte de su acierto pro-
viene de su completo casting. Todos sus intérpretes 
necesitan pocas palabras para definirse. Sus miradas 

lo dicen todo. Hablan de su momento, de su desespe-
ranza y dónde se hallan sus motivaciones. Un estilema 
que representa a ese nuevo cine chileno, con autores 
como Sebastián Lelio (Gloria) o Pablo Larraín (No), que 
logran extraer de lo cotidiano una fábula casi mágica 
que en ningún momento deja de un lado al realismo. 
La voz en off es una cinta ligera, sin excesivas preten-
siones pero que logra calar gracias a su franqueza. 
Un soplo de aire fresco, elegante y cautivador, y que 
acentúa nuestra presencia ante un narrador, con ma-
yúsculas, en ciernes. Otra nueva razón del porqué de 
Cine en Construcción, el trampolín hacia un soberbio 
futuro. La voz en off demuestra la fuerza de la ola que 
proviene del país andino; industria cada vez más po-
tente y con autores de calado. (Emilio Luna)
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TIERRA EN LA LENGUA

Enfrentar, como espectador, una película de Rubén 
Mendoza, es abismarse en un viaje a lo desconocido, 
sin posibilidad de anclaje en puntos de referencia, guías 
o códigos, ya sean estos cinéfilos o tomados de la expe-
riencia de la realidad. Esa es, creo, la mayor virtud y el 
potencial de debacle y decepción que, a partes iguales, 
encierran los trabajos de este director colombiano. Es-
tamos ante un creador con un universo emocional úni-
co, con una visión embriagada de las cosas y los seres, 
con la capacidad de someter el mundo material –el úni-
co del que dispone el cine– a soluciones visuales siem-
pre sorprendentes y no pocas veces excesivas, muchas 
veces contingentes o aparentemente innecesarias.  Vi 
Tierra en la lengua por segunda vez en el ambiente 
caldeado del Festival de Cine de Cartagena, donde la 
película cosechó una estela de premios y se encaminó 
hacia el mito. Esta vez la recepción estuvo fuertemen-
te contaminada por las querellas ideológicas. No pocos 
vieron en ella, a través de Silvio, el complejísimo per-
sonaje principal, una cuasi celebración del patriarcado, 
una justificación poética de la violencia familiar, una 
verificación antropológica o al menos una declinación 
sumergida en el fondo de un complaciente «así so-
mos». Las infinitas conversaciones posteriores sobre la 
película abrieron un espacio de percepción intersubje-
tiva donde ella misma se enrarecía y, sobre todo, nos 
dejaba de pertenecer como experiencia individual. Su 
sentido había que construirlo colectivamente. Conside-
ro que las obras definen su sustrato ideológico desde 
decisiones formales más que a través de su contenido. 
Si bien el personaje de Silvio es el centro magnético de 
la película, frente al que giran personajes secundarios 
no definidos con la misma fuerza y entereza, eso en sí 
mismo no hace a Tierra en la lengua una exaltación del 
patriarca. Más problemática resulta la fascinación visual 
de la película con algunos elementos violentos que qui-
zá se podrían haber evitado pero que le restarían parte 
de su crueldad, es decir de su fuerza: la relación con 
los animales y los cuerpos, por ejemplo, o los desvaríos 
verbales que revelan una «axiología de la agresión» en 
la que no es muy clara la posición que Mendoza suscri-
be. Lo más contradictorio o paradójico de Tierra en la 
lengua, es que al representar la violencia, por momen-
tos la reproduce y se vuelve su cómplice, incluso esteti-
zándola, convirtiéndola en el objeto de su amor. Tema 
y estilo corren el riesgo de hacerse indiferenciables. Lo 
que en principio sería una virtud se paga muy caro: la 

posibilidad reflexiva del espectador es coartada, que-
damos librados a una emoción sin dosificaciones que 
explica el rechazo que en amplios sectores, por ejem-
plo en los muy conservadores y adocenados festivales 
internacionales sobre todo europeos, despierta la pe-
lícula. Se ve uno tentado a pensar que la fascinación 
por la vulgaridad y la crueldad es más del director que 
de la propia lógica interna de la película. ¿Y para qué? 
Pero al contrario de muchos de sus contradictores, veo 
que Tierra en la lengua, en relación con la arrogancia 
del patriarcado o su probable justificación o alabanza, 
tiene mucha más ambigüedad de la que ven quienes la 
rechazan de plano basados en esos argumentos. La pe-
lícula acepta desde adentro la inevitabilidad de lo que 
está contando –el machismo, el poder que se inscribe 
en la familia y que viene y va de lo íntimo a lo público– 
y las redes de complicidad que el patriarcado requiere. 
Pero también lo sacude en sus bases, lo lastima. (Pedro 
Adrian Zuluaga)
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EL CERRAJERO 

En general, los seres humanos transitamos por el 
mundo en un estado de «adormecimiento», es decir, 
vivimos semianestesiados, pasivos, en estado auto-
mático ante la realidad cotidiana: nos levantamos, 
desayunamos, trabajamos, etc. Así la mayor parte del 
tiempo, pero ¿qué pasa cuando nuestra cotidianidad 
se altera bruscamente por hechos totalmente ajenos 
a nosotros?, ¿o bien por hechos de los cuales somos 
en parte responsables? En El cerrajero ocurren ambas 
situaciones. Luego de su debut con Rompecabezas, 
donde Natalia Smirnoff exploraba y analizaba el mundo 
de la sumisión a través de la óptica femenina, con El 
Cerrajero la trama cae en el terreno de lo masculino y 
la paternidad. Sebastián (Estebán Lamothe) tiene una 
cerrajería, y además mantiene como pasatiempo armar 
cajas musicales con partes de las cerraduras que quita o 
desecha de algunos trabajos ocasionales. Él, un soltero 
de 33 años, tiene dificultades para entablar y mantener 
relaciones amorosas duraderas. Un día, durante abril 
del 2008 —época en la que muchas ciudades, incluida 
Buenos Aires, se llenaron de niebla y rastros de humo— 
se entera que Mónica (Erica Rivas), la chica con la que 
mantiene relaciones ocasionales hace unos cinco me-
ses, está embarazada, y es muy probable que él sea el 
padre. La perplejidad se hace presente a partir de esta 
primera revelación y a lo único que el joven atina, es a 
recomendar un médico conocido para que practique el 
aborto, aunque la muchacha no está del todo segura 
sobre cómo proceder y decide tomarse unos días para 
pensarlo mejor. A la par de esa revelación, otra se le 
hará presente a Sebastián mientras arregla cerraduras 
de sus clientes. Un extraño «don», como lo llamará una 

efímera asistente, le permitirá conocer los secretos de 
las personas, saber qué los preocupa y descifrar lo que 
están pensando. Un hombre que engaña a su esposa, 
otro que deja a su familia por su secretaria y el robo 
en la casa donde trabaja la novia del asaltante, serán 
algunas de las informaciones que el protagonista cono-
cerá. Un dato no menor es que todas las revelaciones 
tienen que ver con el plano amoroso y casi todas son 
dirigidas o como si fueran enunciadas por un hombre, 
nuevamente poniendo el foco sobre el universo mascu-
lino. Así, mientras su vida personal se tambalea ante la 
inminente paternidad, la vida laboral de este cerrajero 
se empieza a complicar, ya que la incertidumbre por el 
motivo de su don aumenta y las discusiones con clien-
tes, también. No casualmente Smirnoff elige un oficio 
de este tipo para centrar su historia, ya que el cerra-
jero, tanto como tal vez el taxista, el canillita —uno de 
los mejores amigos de Sebastián tiene un puesto de 
diarios—, el carnicero, etc., son aquellos que casi de 
forma inapreciable participan de las pequeñas grandes 
acciones cotidianas y, por ello, en algún punto, puede 
creerse que son figuras de confianza, consejeros, o bien 
oídos que todo lo perciben. Podría pensarse que, en un 
tono metafórico y simbólico, Sebastián puede respon-
der y comenzar a descifrar y resolver problemas ajenos, 
pero ante los suyos, no hay cómo ni con qué responder 
ante ese encuentro, tanto con lo real de su don como 
con la realidad de su paternidad que lo obnubila, an-
gustia y le permite caer en esta pseudointrospección, 
y en esta perspectiva fantástica que parece culpar a la 
niebla de tantos cambios comportamentales. (Maria-
nela Santillán)
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PLAYA DEL FUTURO

En Praia do Futuro, la canción Aline, de Christophe, 
ocupa el lugar del goce como karaoke improvisado, el 
gesto teatralizado y cómplice como síntoma de la feli-
cidad que produce la unión: la crónica de un breve mo-
mento de plenitud en el romance, cuando Konrad y Do-
nato se acaban de instalar en Berlín para vivir una vida 
juntos. Pero el último largometraje de Karim Aïnouz, 
que también pudo verse en la anterior edición del Festi-
val de Berlín, es una película sobre el desarraigo y las re-
nuncias, la pérdida y el reencuentro; la valentía, corona-
da con otra canción: Heroes, de Bowie. Donato en Brasil 
tiene una vida diferida, cuida de su madre y de su her-
mano pequeño, es bombero, ayuda a los demás. Es una 
forma de no querer afrontar sus propias necesidades, 
de aplazarlas y neutralizarlas. Por eso bromea con su 
hermano pequeño preguntándole si él puede ahogarse. 
Para el niño, que ve a su hermano como Aquaman, es 
imposible. Pero en Donato hay algo de proyección fan-
tasmática, cierta prisión a partir de la inercia; realmente 
ya es alguien que está sofocado, un cuerpo que se ha 
perdido en las profundidades del mar. Cuando conoce a 
Konrad, un amigo de un naufragado, llega el momento 
de vivir su propia vida, de tomar sus propias decisiones. 
Konrad le reprocha su inmovilismo cuando le espeta que 
le han educado para que todo sea normal. Pero el amor 
entra en nuestras vidas como un acontecimiento, como 
esa tracción que rompe todo aquello que hemos fijado 
por ordinario. Su marcha con Konrad a Berlín, un lugar 
dominado por los colores fríos de la ciudad, en brutal 
contraste con aquel entorno de la naturaleza brasileña 
que se deja atrás, es el viaje de la ruptura. Pero aquel 
que debía encontrarse se da de bruces consigo mismo 
como desterrado. La ansiada mutación, el nuevo rena-

cimiento, cuando es aplicado con rotundidad deja en 
su seno unas heridas abiertas que siempre amenazan 
con retornar a la superficie. En Berlín, Donato deberá 
enfrentarse a la soledad y a la alienación, pero ahora 
puede reconocerse como tal. Es su sufrimiento; pero es 
él y no los demás. El mensaje moral es claro: ¿cómo 
uno puede construirse a sí mismo, via crucis prototípi-
ca del homosexual, cuando este deja atrás sus raíces? 
Esa es la sanción del olvido: Berlín, paraíso prometido 
para realizarse, en su arquitectura de lo impersonal y de 
la multitud, acaba siendo pura opresión. Porque nunca 
podremos volver a casa; hay llagas en nuestro corazón 
que nunca podrán curarse. Praia do Futuro, a partir 
de estas rutas propone un sugerente intercambio en-
tre lo visible de los cuerpos, la erótica en su contacto y 
aquello que está invisible, la angustia existencial en la 
búsqueda de nuestro propio ser. La bellísima secuencia 
de Donato en la discoteca, en la que lo vemos filmado 
a partir de planos que rompen con la tradicional regla 
de los tercios, mientras nosotros escuchamos una pieza 
orquestal y sinfónica que responde a ese juego dinámi-
co entre dos tejidos: los enunciados y los subterráneos, 
magníficamente expresados en este punto de fuga de la 
catarsis. Por todo ello, Praia do Futuro es una lánguida, 
sensual y contemplativa exploración por los extravíos 
subjetivos, la conquista de nuevos espacios y la inade-
cuación de nuestro propio yo frente al otro. Es el lugar 
de las identidades desplazadas y de la recuperación de 
lo perdido. Porque no resulta nada facil dejarlo todo 
atrás. Porque, por encima de todo, estamos alzando 
un canto al coraje, como certifica su epílogo. El coraje 
que nos exige ser fieles a nuestra propia individualidad. 
(Manu Argüelles)
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RELATOS SALVAJES

Pasión y locura, esas dos cualidades lamentablemen-
te tan humanas, son las que intentó darle Szifrón a su 
serie de relatos salvajes. En la actualidad no hay ningún 
otro director nacional que pueda andar entre el camino 
de lo irreverente y lo comercial con tanta comodidad y 
destreza. Ni siquiera el clásico costumbrismo de Campa-
nella. Pero Szifrón lo hizo otra vez. Relatos Salvajes llega 
como una película ganadora, arrasadora por donde se 
la mire. Siendo proyectada en casi 300 salas y contando 
con un elenco de primer nivel, presupuestos astronó-
micos para una producción argentina, y a falta de uno, 
seis guiones igualmente sólidos. Queda sobrentendido 
que con todo esto a su favor podemos decir que el mar-
gen de error en las expectativas era bastante pequeño. 
Pero hablemos de Relatos Salvajes como película. Una 
serie de seis historias sin ninguna vinculación entre sí 
más que por la atmósfera de violencia contenida (e in-
contenida) que desarrollan todos los personajes ante 
situaciones totalmente extremas. Y es aquí donde se 
puede ver la gran versatilidad que tiene Damián Szifrón 
detrás de cámara: la película podrá girar en torno a la 
violencia, pero no es el mismo tipo de violencia el que 
prima en todos los cortos. En las distintas historias que 
se nos van narrando podemos ver desde la violencia 
más explícita cómo la física y la verbal (puntualmente 
las protagonizadas por Rita Corteze/Julieta Zylberberg y 
Leonardo Sbaraglia), hasta la violencia más calculadora 
observada desde un punto de vista social o burocrático 
(representada en las historias protagonizadas por Darío 
Grandinetti, Ricardo Darín y Oscar Martinez). Por último 
surge desde otra mirada la historia protagonizada por 
Érica Rivas como la versión más simbólica de la violen-
cia pasional, en donde el amor es el vehículo para llegar 
a la locura. Hay que aclarar que en un principio Relatos 
Salvajes podrá parecer a simple vista una apología de 
la violencia, pero no lo es. Ya desde Los Simuladores, 
Szifrón juguetea con esa fantasía de la justicia a mano 
propia ante los villanos cotidianos. Pero en este caso, el 
realizador se aseguró de que la impronta de cada relato 
por separado esté de lo más cuidada para que lo que 
podía llegar a generarnos una empatía en determina-
do momento, al siguiente nos haga reflexionar si real-
mente apoyamos las distintas decisiones que toman los 
protagonistas. Otro elemento que suma, y mucho, es el 
humor negro bien cercano al estilo de la primera época 
de Alex de la Iglesia. Con esto elimina a grandes ras-
gos esa misantropía que algunos detractores de Szifrón 

podrían criticarle. Y es que en todo momento el direc-
tor no duda en torturar a sus personajes llevándolos 
hasta el límite. Un límite capaz de hacernos reflexionar 
como espectadores si en realidad todo lo que se mues-
tra no es en definitiva una faceta humana sin explo-
rar en un mundo lleno de injusticias. Si con el humor 
negro no alcanza, nos queda el ingenioso simbolismo 
que el director nos plantea desde el primer momento 
de los créditos iniciales relacionando el nombre de los 
intérpretes con fotografías de animales salvajes, ade-
lantando de alguna manera la vorágine que está por 
venir. Digno de destacar también en este dream team 
del cine, es la colaboración de Gustavo Santaolalla en 
la musicalización del filme. Relatos Salvajes tranquila-
mente podría haber sido el nuevo proyecto televisivo 
al mejor estilo La dimensión desconocida y significaría 
el regreso triunfal de Damián Szifrón a un medio que ya 
conoce muy bien. Pero si algo queda claro es que Szifrón 
tiene bien en claro que quiere contar y de qué mane-
ra. Actualmente es el único capaz de tomar los riesgos 
necesarios e imponer una mirada propia en un género 
al que las distribuidoras no le tienen mucha confianza. 
Será cuestión de esperar a que su próximo proyecto no 
se demore nueve años más. Acá, seguidores de su esti-
lo sobran. (Nicolás Feldmann)
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VENECIA

El 7 de septiembre, dentro de la sección llamada Con-
temporary World Cinema, dedicada a «las voces más 
provocadoras e importantes del cine mundial», tuvo su 
prémier mundial la película cubana Venecia, en el festi-
val de Toronto, que por estos días deviene la vitrina más 
abarcadora y completa del cine hecho en cualquier lati-
tud geográfica y longitud estética. Al acontecimiento que 
representa per se la inclusión de una película cubana en 
el festival de Toronto, se suma la considerable atención 
que le dispensaron los medios consagrados a cubrir el 
festival, incluso antes de que la película fuera exhibida. 
Por ejemplo, el importante sitio web Torontolife.com, 
que contiene una suerte de cartelera donde se relaciona 
lo más seductor del panorama cultural en la urbe, inclu-
yó Venecia entre las cincuenta películas indispensables 
del Festival. El texto del Toronto Nightlife apuntaba que 
«el cine independiente cubano es una rareza de un ta-
maño que este filme merece ser visto, y destacado, en-
tre el habitual desembarco de filmes latinoamericanos 
en Toronto. En Venecia, una comedia dirigida por Kiki 
Álvarez sobre lazos amistosos entre mujeres, hay tres 
empleadas de un salón de belleza que se van de juerga 
en una aventura que las sumerge en los rincones más 
oscuros de la vida nocturna habanera. Pero pasarla bien 
no es algo que esté al alcance de todos». No se trata 
del descenso a sitios oscuros, marginales, o de dudosa 
reputación, pues la mayoría de los lugares donde se am-
bientan las experiencias liberadoras de estas tres muje-
res están bien establecidos y perfectamente a la moda, 

son legales y mayormente pertenecen al Estado, pero 
resultan rompedoras de tabúes las experiencias noctur-
nas de estas mujeres vagando, en estado de supuesta 
libertad, por la noche habanera. La norteamericana Ho-
llywood Reporter, que cubre día a día el festival y sus 
muchos lanzamientos exitosos, también le dedicó una 
crónica a Venecia. En uno de sus párrafos asegura que 
se trata de «un singular filme cubano, independiente, 
que retrata con ternura y gracia la amistad femenina a 
partir de tres empleadas de un salón de belleza que bus-
can placer y excitación en aquellos lugares de La Habana 
raramente visitados por turistas. Del entorno cotidiano 
del salón de belleza a los clubes nocturnos de La Haba-
na, el cineasta Kiki Álvarez explora un mundo intrínse-
camente femenino; es día de pago para Mónica, Violeta 
y Mayelin, y las tres deciden tener una aventura juntas 
y gastar el salario en darse gustos». Al final de la cróni-
ca, el Hollywood Reporter se decide a emitir opiniones 
menos vinculadas con el argumento: «Rodada en térmi-
nos independientes, un fenómeno todavía extraño en el 
contexto del cine cubano, Venecia presenta una dureza 
descarnada inhabitual en las películas procedentes de la 
Isla. El elenco femenino improvisó la mayor parte de los 
diálogos y le suministraron al filme un apreciable realis-
mo. Pero más importante que todo ello resulta el espe-
sor y profundidad de la atmósfera femenina construida 
por el director, quien se aproximó a estos temas desde 
una tierna comprensión capaz de trascender cualquier 
límite o prejuicio». (JRF)



en
fo

co
 | 

DI
RE

CC
IÓ

N
 D

E 
CU

LT
U

RA
 E

IC
TV

63No. 47 | OCTUBRE - DICIEMBRE 2014

Acercarse al neorrealismo como objeto de estudio, requiere ubicarse en 
sus momentos decisivos para una reflexión y estudio. 

Primeramente, el congreso organizado en 1974, en Pésaro, por Lino Mic-
ciché.1 Abandonada la retórica apologética del neorrealismo, los críticos, 
en Pésaro, enfrentaron una cuestión crucial y al mismo tiempo delicada: 
la continuidad o discontinuidad entre el cine neorrealista y el cine fascista. 
«La continuidad de los cuadros profesionales y del personal artístico era 
evidente; bien visto, también se hacía evidente la continuidad de algunas 
actitudes, como el espíritu antiburgués, la vocación populista, la moral del 
sacrificio, la idea de «arreglárselas como se pueda».2 

Alberto Farassino organizó en los años 90 el Congreso de Turín, que «sir-
vió muchísimo para recuperar, por ejemplo, la ‘política de los objetos coti-
dianos’ puesta en práctica en la representación neorrealista; pero también 
para evidenciar la presencia de fórmulas narrativas que después pasarían 
a la televisión».3

Luca Venzi, en el Congreso de Roma (2007), reunió a estudiosos interna-
cionales para intentar «verificar, de modos diversos y a diversos niveles, la 
posibilidad de que repensar el neorrealismo pudiera incluso hoy resultar 
productivo en un sentido estricto, y comprender de qué manera, en qué 
sentido, y a través de cuáles vías y procesos, aún es capaz de hablarle a 
nuestro presente».4

A menudo el neorrealismo ha sido considerado como el intento, el más 
perspicaz pudiéramos decir hoy, de dar una identidad a un país, Italia. Fue 
un modo de intentar, con el cine y sin ideologías, devolver Italia a los ita-
lianos, buscando además crear un sueño hecho de lustre y valor allí donde 
aún solo había escombros y heridas, tanto individuales como colectivas. 

El neorrealismo fue visto, por lo tanto, como medio para reapropiarse 
de un país después de veinte años de fascismo y de una guerra que había 
debilitado el ánimo y la fortuna de millones y millones de italianos. Un in-
tento que tuvo éxito y que, aún hoy, lleva a la historia del cine a interrogar-
se constantemente sobre los motivos que han permitido, en un período de 
tiempo limitado, construir una forma cinematográfica innovadora y reco-
nocible a partir de autores profundamente diferentes entre sí.5 Rossellini, 

1	 Desde el Congreso de Pésaro se han producido muchos estudios. Señalemos 
al menos Lino Micciché (ed.): Il neorealismo cinematografico italiano, Marsi-
lio, Venecia, 1999. 

2	 Francesco Casetti: «A che serve (ripensare) il neorealismo?», en Luca Venzi 
(ed.): Incontro al neorealismo, Ente dello Spettacolo, Roma, 2008, p. 32. 

3	 Ibídem, 33.
4	 Luca Venzi (ed.): ob, cit., p. 15.
5	 A la capacidad de renacimiento, social y económico, iniciado a través del 

neorrealismo, Gian Piero Brunetta dedicó su libro Il cinema neorealista. Sto-
ria economica, politica e culturale (Edizioni Laterza, Roma-Bari, 2009). 

(RE)OBSERVAR EL NEORREALISMO.

por Dario Viganó*
traducido por Jorge Yglesias
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Visconti, De Sica, Zavattini, Lizzani, pero también el último Blasetti, el primer 
Fellini, Antonioni. 

Directores y personalidades diversas, en cuanto a origen y orientación 
(tanto sociopolítica como cinematográfica), y sin embargo unidos en una de 
las aventuras más forjadoras que recuerda el cine. En estas líneas plurales 
de pensamiento, formas lingüísticas, movimientos estéticos, reside también 
la razón que hace del neorrealismo no una vanguardia, sino un acto de fe 
hacia lo real, hacia la potencialidad que lo real, después de décadas de retó-
rica vacía y propaganda altisonante, aún podía ofrecer.

Stefania Parigi ha definido recientemente el neorrealismo como expre-
sión de un período histórico, de sus ruinas, sus traumas, sus deseos.6 Un 
conglomerado que inviste por completo la vida y el pensamiento de los ita-
lianos en la búsqueda de una «primera piedra» que sirva para la reconstruc-
ción, ante todo moral e interior, de la propia existencia. «Si el neorrealismo 
no lanza un manifiesto propio es porque no se ve a sí mismo como vanguar-
dia. No quiere superar nada: no hay nada detrás de él».7 

El distanciamiento con relación al pasado es radical, profundísimo. Nece-
sita un nuevo inicio. Y este nuevo inicio no puede venir sino de lo que queda 
de más auténtico: la vida de la calle, el trabajo de los pobres, ya sea en la 
ciudad como en el campo, los rostros de aquellos que buscan una redención. 
De Roma ciudad abierta (1945) a Limpiabotas (1946), de Ladrón de bicicletas 
(1948) a La tierra tiembla (1948), de No hay paz entre los olivos (1950) a 
Umberto D (1952), cada filme ha representado al mismo tiempo una ruptura 
con el pasado y también la capacidad de renacer, a través de la narración de 
la realidad contemporánea de la inmediata postguerra, de la miseria, de la 
Resistencia, de tanto intentos de reconstrucción. 

La crítica italiana tuvo dificultad en un principio para observar con la 
necesaria distancia el período neorrealista. Una dificultad ligada a aquella 
«batalla de ideas»8 ya bien evidenciada por Luigi Chiarini en 1954. Fueron 
necesarios los estudios de Lino Micciché, Gian Piero Brunetta, Callisto Cosu-
lich, Adelio Ferrero, Gianni Tinazzi y Adriano Aprà, y más recientemente los 
de Paolo Bertetto, Francesco Casetti y Stefania Parigi, para llegar a «ajustar 
las cuentas con el neorrealismo».9 Estudios y reflexiones que muestran un 
interés y una necesidad de profundización de un momento, el neorrealista, 
acerca del cual todavía el cine se siente obligado a reflexionar.

Según Casetti, «el neorrealismo es como un río cársico. No solo en cuanto 
a movimiento cinematográfico, sino también en cuanto a objeto de estudio, 
reaparece periódicamente, como si fuera a comenzar una nueva vida».10

Numerosos son también los nexos con el futuro que el cine neorrealista 
ha sabido crear. Además de haber favorecido la creación del llamado Ho-
llywood sobre el Tíber11 a través del desembarco en Cinecittá de numerosas 
estrellas del firmamento cinematográfico norteamericano, el neorrealismo 

6	 Cfr. Stefania Parigi: Neorealismo, Marsilio, Venecia, 2014.
7	 Bruno Fornara: «Riprendere l´Italia (e perderla di nuovo)», en Luca Venzi (ed.): 

ob. cit., p. 121.
8	 Cfr. Luigi Chiarini: Il film nella bataglia delle idee, Fratelli Bocca, Milan, 1954.
9	 Lino Micciché: «Sul neorealismo, oggi», en Il neorealismo cinematografico ita-

liano, ed. cit., p. IX.
10	 Francesco Casetti: ob. cit., p. 31.
11	 Véase a este propósito el documental homónimo de Marco Spagnoli (2009) 

y presentado en la 66 edición del Festival de Venecia. Además, Steve dalla 
Casa y Dario E. Viganò (eds.): Hollywood sul Tevere. Anatomia di un fenomeno, 
Mondadori Electa, 2010. 
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ha constituido el punto de partida para una revaluación de lo real en muchos 
países europeos y de otras partes del mundo desde el principio de los años 
50. El Free Cinema inglés de Karel Reisz, Linday Anderson y Tony Richardson, 
el Cinema Novo brasileño de Glauber Rocha y Nelson Pereira dos Santos, la 
Nueva Ola checoslovaca de Milos Forman, Jan Nemec y Jirí Menzel, han re-
presentado la continuación de la fértil revelación del neorrealismo italiano.

La misma Nueva Ola francesa, guiada por jóvenes críticos de Cahiers du 
Cinéma, admitió varias veces su deuda con los maestros neorrealistas. Fue 
Rossellini, entre todos, el primero en leer el guión de Los cuatrocientos gol-
pes (1959), filme inicial de Truffaut, y fue siempre Rossellini quien encar-
nó, según la definición de Jacques Flaud, el rol de «padre de la Nueva Ola 
francesa».12 Algunos años más tarde, Cesare Zavattini evidenció una suerte 
de impulso moral del neorrealismo.13 Un impulso que, no por casualidad, lo 
convirtió en un cine de la ética, sin ofrecerle no obstante tiempo y modo de 
constituir una estética, unitaria y definida.14 

Muchas cinematografías en el mundo han acudido al verbo neorrealista, 
al adoptar como primaria y propia semejante búsqueda moral, semejante 
movimiento hacia un cine del compromiso, capaz de contar la verdad, aun-
que esa verdad pueda ser incómoda, desagradable, difícil.

El neorrealismo también ha significado puesta en escena, construcción y 
reconstrucción de lo real, el de la liberación y los momentos inmediatamen-
te sucesivos a esta, en los cuales la observación del espacio circundante y 
la búsqueda de rostros tomados directamente de lo cotidiano se mezclaron 
a las particularidades del lenguaje del cine, a sus características tradiciona-
les. Una unión de la que emergió, como adecuadamente lo subrayó André 
Bazin, lo real en una dimensión que incluso parecía «más real»,15 una vez 
revelado a través de la gran pantalla.

Hoy el neorrealismo representa aún un objeto en vías de definición, ex-
plorado y conocido por lo que constituye sus límites: sus autores, sus inten-
tos y su finalidad. Menos unitario cuando se le intenta reducir a un único 
recorrido de pensamiento. Ya Luigi Chiarini hablaba de «neorrealismos»: 
«el neorrealismo de Zavattini no es el de De Santis y este no tiene nada que 
ver con el de Germi, que a su vez no tiene puntos de contacto con Rossellini, 
como este se diferencia netamente de Visconti y todos juntos no responden 
al concepto que del neorrealismo tienen Barbaro o el Padre Morlion».16 

Articulaciones y tejidos reagrupables y reducibles al menos a cuatro enti-
dades: el método rosselliniano,17 del cine realista, al que se integra también 

12	 Jacques Flaud, citado en François Truffaut: I film della mia vita, Marsilio, Vene-
cia, 1978, p. 217.

13	 Véanse muchos de los textos de Zavattini aparecidos en Cesare Zavattini: Neo-
realismo, Bompiani, Milán, 1979; y «Morale», en Guglielmo Moneti (ed.): Les-
sico Zavattiniano, Marsilio, Venecia, 1992. 

14	 Acerca de la compleja identidad del cine neorrealista, véase Callisto Cosu-
lich: «I conti con la realtà», en Storia del cinema italiano, vol. VII-1945/1948, 
Marsilio-Edizioni Bianco & Nero, Venecia-Roma, 2003, pp. 3-34.

15	 André Bazin: «Le realisme cinématographique et l´école italienne de la libéra-
tion», en Che cos´è il cinema, Garzanti, Milán, 1999, pp. 275-332.

16	 Luigi Chiarini: «La crisi c´è», en AA. VV.: Sul neorealismo. Testi e documenti 
(1939-1955), Xº Mostra Internazionale del Nuovo Cinema, Quaderno informa-
tivo, no. 59, Pésaro, 1974, pp. 161-163. 

17	 La idea de «método» en referencia al cine de Rossellini fue formulada por 
Adriano Aprà en la colección de ensayos y entrevistas de Roberto Rossellini: Il 
mio metodo, Marsilio, Venecia, 1987.
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la idea de seguimiento de lo real propuesta por Zavattini y De Sica; el mo-
delo del apólogo, preludio al cine por venir de Fellini; y también el modelo 
estético, del cine como forma de belleza, propuesto por Visconti y poco des-
pués por Antonioni; en fin, la idea del cine como medio popular, capaz de 
hablarle a las masas (Blasetti, y también Camerini, me parecen las identida-
des más sólidas).18 Direcciones heterogéneas que mantienen sin embargo 
un territorio común: el del compromiso civil y moral, dictado también por 
las condiciones en las que este cine se desarrolla; condiciones signadas en 
particular por la necesidad de encontrar una identidad compartida. 

Las teorías zavattinianas, al igual que las de Bazin, parecen en efecto re-
velar, dentro del artificio técnico (el seguimiento fílmico, la duración real, 
el rechazo del montaje), una voluntad precisa de no traicionar lo real y de 
concentrarse en torno a él. De Umberto Barbaro a Luigi Chiarini, de Gui-
do Aristarco a Brunello Rondi, será constante el razonar sobre la renuncia 
a una estética de parte del neorrealismo.19 A partir de los años 70, críti-
cos y estudiosos como Francesco Casetti, Alberto Farassino, Aldo Grasso 
y Tatti Sanguinetti reexaminaron el período neorrealista interesándose en 
observar los vínculos con los géneros cinematográficos y con la tradición 
pasada, sosteniendo la idea de un neorrealismo en condiciones de partir 
de esta última para construir «asociaciones inéditas y fundamentales de 
contextualizaciones».20

El interés por el neorrealismo se renueva hoy también bajo la luz de una 
nueva pérdida de identidad ocurrida en Italia en las últimas décadas. El sen-
tido de consternación, de incertidumbre, de crisis permanente, nos hace ine-
vitablemente considerar al neorrealismo como una panacea, en busca de una 
solución que podamos aplicar al momento actual, que podamos actualizar y 
hacer útil también en nuestros días. Un cine creado de la nada, de «aquella» 
nada posbélica, está dispuesto a imponerse reclamando para sí una atención a 
nivel mundial. Un neorrealismo que, en los años inmediatamente posteriores a 
su florecimiento, supo encontrar refracciones en autores como Vittorio de Seta 
y Cecilia Mangini, y además conducir al ya evocado Hollywood sobre el Tíber, 
de comienzos de los años 50, sin olvidar la devoción de la crítica francesa y la 
efervescencia de la Nueva Ola, el Free Cinema y tantas otras «nuevas ondas» 
del cine mundial en los años 50 y 60, hasta la llegada del «joven cine norteame-
ricano» de Martin Scorsese, Francis Ford Coppola, Brian de Palma, y el retorno 
del neorrealismo de los años 90 en Italia y en tanto cine que en las últimas dé-
cadas ha sabido imponerse (pensemos en las obras de los hermanos Dardenne, 
Laurent Cantet y Nicolas Philibert). Expresiones todas de un interés que en vez 
de disminuir, parece revigorizarse y renovarse de lustro en lustro.

18	 Véase Ruggero Eugeni: «Quattro cose che so di lui. Neorealismo e identità del 
cinema italiano», en Luca Venzi (ed.): ob. cit., pp. 135-145.

19	 Para una profundización, véase, entre otros, Brunello Rondi: Il neorealismo 
italiano, Guanda, Parma, 1956; Umberto Barbaro: Neorealismo e realismo, 
al cuidado de Gian Piero Brunetta, Editori Riuniti, Roma, 1976; Guido Aristar-
co: Neorealismo e nuova critica cinematografica, Nuova Guaraldi, Florencia, 
1980; y Luigi Chiarini: Il film nella battaglia delle idee, ed. cit. 

20	 Cfr. Francesco Casetti, Alberto Farassino, Aldo Grasso y Tatti Sanguinetti: 
«Neorealismo e cinema italiano degli anni ´30», en Lino Micciché: ob. cit., p. 
378; y en el mismo volumen, el ensayo «Per una verifica del neorealismo». 
Para profundizar en el tema, véase Stefania Parigi: «Sguardi retrospettivi», en 
Neorealismo, ed. cit. 
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	 Darío Viganó es estudioso del cine italiano, neorrealista en particular, que a su  paso 
por la Escuela nos dejó esta conferencia que transcribimos para este números.
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