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Hay un instante en el que la familia se convierte, sin dejar 
de ser refugio, en una calamidad, en una herida con la que 
inevitablemente hay que cargar. En ese instante están los dos 
hermanos adolescentes de Germania, parte de una familia de 
alemanes que debe irse –no se sabrá por ahora– de su granja 
pueblerina. Mezclando ese aire campestre con el cariño mu-
tado en distancia, Schonfeld los ve despedirse de sus amigos. 
Ve que todavía no entienden de despedidas, aunque están a 
punto de darse cuenta de la fatalidad que implican algunas 
de ellas. El coming of age sigue siendo un terreno –o al me-
nos así lo construye Schonfeld– donde crear un cine realista, 

que puede explorar sexualidad, familia, amistad, sociedad y 
hasta sentimientos sin ninguna otra arma que la capacidad de 
mirar a dos jóvenes, de traducir ese momento de distorsión. 
Y Schonfeld demuestra que todo eso es posible no solo por 
la sutileza con que expone y filma sus temas, sino también 
porque sabe capturar la sinceridad de sus no actores, dueños 
de una tristeza y una furia dignas del Malick de los setenta.   

 HOY, 20.30, Hoyts 8; MI 18, 14.00, 25 de Mayo;  
DO 22, 17.30, A. Belgrano

Día de coming of age en el BAFICI. Aunque, hay que de-
cirlo, de un raro coming of age (ya saben: dramas emocio-
nales de ese estirón ídem que permite que uno esté mejor 
plantado frente a esa porquería llamada mundo). La liba-
nesa Rania Attieh y el estadounidense Daniel Garcia co-
nocen las reglas del juego que implican estas películas de 
estirón que Hollywood decodificó y vendió en masa. Pero 
es la geografía de Ok, Enough, Goodbye la que invade el 
género: la fuerza y la locura de Trípoli como diorama que 
contiene la desazón y el aturdimiento que implican para 
nuestro protagonista que mamá se raje sin decir ni mu. No 

tan lejos de estar en sintonía con los cuarentones pueriles 
de Judd Apatow, el “niño” abandonado comienza su “cre-
cimiento” gracias a los personajes secundarios (que aquí 
incluyen a un niño y a una prostituta) y a su propia educa-
ción sentimental. La melancolía, lo sardónico y la comedia 
confluyen en una película dueña de una energía particular-
mente potente, que aúna a sus elementos (género, Trípoli, 
aquella trifecta) con tanto arrojo como cariño.  

 HOY, 20.00, Hoyts 5; JU 19, 16.15, Hoyts 12;  
SA 21, 13.00, Hoyts 12

Ante la mudanza familiar, Laure muta. Al presentarse con sus 
pares, con los niños de la zona, sostiene que es Michaël. Desde 
ese momento y durante todo ese verano, será Laure/Michaël. 
Laure/Michaël se aventura y explora el mundo de lo masculino; 
juega a la pelota, y ve cómo sus conductas marimachas dejan 
de estar fuera de sitio para ir afianzándose. Pero esa dicotomía 
no se da a lo superhéroe, sino como un doble juego: puertas 
adentro sigue siendo Laure, y afuera es Michaël. Así, viviendo 
una doble (pero única) vida en la que es hermana y compadrito, 
hija y peleador, atenta y capaz de andar a los escupitajos, Laure/
Michaël va creando una identidad nueva, felizmente mutante. 

Lo más sorprendente de Tomboy no es tanto la forma en que la 
cuestión de la identidad es puesta en escena, con libertad y be-
lleza en ambos mundos, sino cómo esa doble vida adquiere un 
aire a aventura, a capricho, a un Tom Sawyer que decide jugar un 
rato a vivir la vida del otro género. Quizás en esa decisión haya 
una identidad que crecerá y acompañará a Laure/Michaël por el 
resto de sus días, o simplemente será un período en el que Laure 
jugó –poniendo el cuerpo: es decir, se la jugó– a ser Michaël. 

 HOY, 23.30, Hoyts 12; MA 17, 12.00, Hoyts 10;  
MI 18, 21.00, Hoyts 10

“Reencuentro, reconciliación, aceptación y emancipación 
de mi padre”: ese es el levemente sarcástico plan de viaje 
de Ivo Aichenbaum. El primer, fundamental paso para llevar 
adelante el programa será viajar a Israel, donde el padre en 
cuestión vive desde poco antes de la crisis del 2001. Medio 
Oriente es, para Aichenbaum padre, la última escala de una 
trayectoria no solo vital, sino también reflejo en cierto modo 
de los cambios del mundo y de las utopías: Ivo, sin ir mucho 
más lejos que la primera escena de La parte automática, fue 
concebido en la Nicaragua sandinista mientras papá trabaja-
ba como médico para la Revolución. Desarmando con tanta 
lucidez como sensibilidad los lugares comunes del travelogue, 

Aichenbaum hijo emprende (con el rodeo de una parada en 
Alemania, donde terminará preguntándose si es posible elegir 
de quién enamorarse) un “tour para jóvenes judíos” en el que 
abundan las dudas y escasean las certezas, empezando por 
aquellas acerca de su propia identidad. La coda de La parte 
automática no solo es una cita a La mirada de Ulises: es la 
conjura inteligente y catártica (¡y rockera!) de una herencia 
que excede por mucho la genética. 

 HOY, 23.00, Hoyts 5; MI 18, 13.15, San Martín 2;  
DO 22, 21.00, Hoyts 6

selección oficial internacional

cine del futuro

Tomboy
Francia / 2011 / 81’ / Céline Sciamma

La parte automática
Argentina / 2012 / 60’ / Ivo Aichenbaum

Germania  
Argentina / 2012 / 75’ / Maximiliano Schonfeld

Ok, Enough, Goodbye
Emiratos Árabes Unidos - Líbano / 2011 / 95’ / Rania Attieh y Daniel Garcia
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Entrevista con Gonzalo Tobal 

Somos nosotros  
Gonzalo Tobal lo confiesa desde el vamos: “Tratar de hacer un retrato generacional 
sería demasiado ambicioso”. Pero su cercanía a cierta corriente indie americana 
(el Mumblecore, ante todo) logra capturar, desde el viaje al interior de dos primos 
que ya no son lo que eran, algo bastante parecido al zeitgeist de una generación. 

En tu película hay una cercanía al cine norteamericano indepen-
diente actual. ¿Buscabas algo así? 

Sí, la conexión me parece acertada. Me gustan mucho las películas de 
Bujalski o de los hermanos Safdie. Creo que Villegas tiene puntos de 
contacto con ciertos tópicos de esas películas, sobre todo en lo que refie-
re a Pipa y a Esteban, a su costado más “urbanizado”, a la importancia 
del rock, a ciertos elementos que la película no muestra pero que son 
claramente el trasfondo de la relación. Por otro lado, también hay un 
juego con algunos géneros como la road movie o la buddy movie, que 
son también bastante “americanos”. Somos una generación a la que le 
gustan mucho esas películas porque sentimos que hablan de nosotros, 
de gente que tiene valores y problemas parecidos. 

¿Cuáles serían esos valores?

Nos gusta mucho el rock, tuvimos bandas y quisimos ser estrellas de rock 
hasta que nos dimos cuenta de que estábamos grandes y había que pen-
sar en otra cosa; tenemos infinitos kilómetros de rutas y paisajes, le damos 
un gran valor a la amistad: esas son todas cosas muy argentinas, y no 
tengo dudas de que Villegas habla de nosotros. A veces es bueno pedir 
anteojos prestados para mirar nuestra propia casa; aparecen cosas que 
antes no se veían.

Hay un retrato generacional (cuyo rostro es el de los dos actores 
más reconocibles del cine independiente nacional) que corre de 
forma subterránea. ¿Buscabas esa sensibilidad o apareció sola?
No dije “voy a hacer un retrato generacional”; eso sería demasiado am-
bicioso y probablemente fallido como punto de partida. Creo que nuestra 
generación está un poco marcada por el “Quiero tocar la guitarra todo el 
día” de los Decadentes. Nos cuesta mucho arrancar, encontrar algo que 
nos mueva, y cierta presión de la “adultez” nos llega más tarde que a 
otros, más cerca de los 30 que de los 20, y con cierto sabor a frustración, 
a sueños rotos. Quizás algo de esto sea parte de la vida misma, pero yo lo 
veo más que nada en mi generación. Lo que sí quise hacer específicamente 
fue evitar mostrar al joven anestesiado, medio atontado en su cuelgue. 

¿Por qué mantuviste los nombres originales de los actores?
En primer lugar, tenía la intención de trabajar con la ficcionalización de 
elementos reales, lo que valió tanto para los actores como para varias de 
las locaciones principales. Escribí la película sabiendo que los protago-
nistas iban a ser ellos. A Pipa (Bigliardi) lo conozco desde hace mucho, 
hicimos teatro juntos y filmamos un corto, somos muy amigos. Siempre 
traté de tomar elementos que observaba en y entre los dos para construir 
a los personajes. Confío mucho en aquello que aparece más allá de la 
voluntad del actor, casi a su pesar, y conservar sus nombres fue una forma 
de mantener ese borde entre la ficción y lo real, siempre presente.

Podemos sentir un resabio de Old Joy, aquella épica-ínfima de 
Kelly Reichardt que narra cómo dos alguna vez amigos treinta-
ñeros se pierden en un viaje para intentar reencontrarse. Acá 
tenemos al pronto a casarse Esteban (Lamothe, como bien 
dice nuestro catálogo, “desandando el camino del interior a 
la gran ciudad de El estudiante”) y al bohemio Pipa (Bigliardi), 
dos primos que parecen apenas soportar la vida que el otro 
adquirió con el tiempo. Y, a lo largo de ese viaje en auto que va 
desde Buenos Aires a General Villegas, van implotando a fuer-
za de bronca y resentimiento. Es difícil percibir si ese implotar 
se da con la intención de la futura construcción de una nueva 
relación o para ya finalmente confirmarse en ruinas. Lo que no 
es difícil de percibir es que Tobal, entendiendo a su generación 
(sin que eso sea su brújula o su intención), consigue un relato 
pequeño que sabe tomar distancia del tratamiento tradicional 
del diálogo y de los personajes en el cine argentino. 

 HOY, 22.30, Hoyts 11; MI 18, 22.30, Hoyts 11;  
VI 20, 13.45, Hoyts 11

selección oficial argentina

Villegas
Argentina / 2012 / 95’ / Gonzalo Tobal  

¿Sabrá tu 
novia que 
miramos 
Morisset? 
Poderes de los gemelos fantásticos, ¡actívense! ¡En forma de 

tormenta sónica! ¡En forma de big band tempestuosa! Ok, en el 

pasaporte, Inni y Miroir noir pueden no tener un catzo que ver 

entre sí, pero tienen un mismo padre (Vincent Morisset, director 

y buscatalentos) que por alguna razón las debe haber parido. Y 

a ambas las hermanan los mismos superpoderes para un mismo 

masterplan: llevar el sonido hasta el nirvana sensorial. Unos vie-

nen de Islandia y otros, de Canadá. Una película es el registro 

del último concierto de Sigur Rós, y la otra, un documental exci-

tado sobre un disco (Neon Bible) de Arcade Fire. Los islandeses 

parecen fríos, distantes y cabizbajos, pero disparan una onda 

expansiva de feroz electricidad, que el blanco y negro texturado 

de Morisset apenas alcanza a capturar. Los canadienses son ale-

gres, graciosos y enérgicos, pero tienen la misma intensidad –y 

esa melancolía escurridiza– que sus gemelos baficeros, y están 

filmados a todo color, en una película que parece ir remixándose 

a medida que avanza. Que ambas se proyecten el mismo día no 

es casualidad, no vaya a creer. A por ellas. Y vale emocionarse.

 Inni 
HOY, 22.15, Cosmos; SA 21, 23.00, Hoyts 12

 Miroir noir 
HOY, 23.45, Hoyts 6; VI 20, 21.15, Hoyts 12

Música 
de los 
planetas 
¿Qué tendrá el Planetario que 
a tod@s l@s vuelve loc@s? Ver 
imágenes en ese lugar es todo 
un viaje: al pasado, porque a 
quién no lo llevaron de chico o 
al menos tuvo un vecino o ami-
go que había ido, pero también al futuro, porque para un ci-
néfilo todo lo que tenga que ver con cielo, estrellas y espacio 
exterior es materia de ciencia ficción. Y es justamente ciencia y 
ficción lo que aquí se mezcla. Por un lado, las películas; por el 
otro, el sistema de proyección Fulldome. Los proyectores digita-
les, combinados con espejos esféricos o lentes ojo de pez como 
elemento reflector, dan la posibilidad de proyectar imágenes a 
360º en una cúpula semiesférica, prescindiendo de los conven-
cionales sistemas de proyección analógica de los planetarios. 
Con ese chiche bombón nuevo engalanando el tradicional ar-
tefacto palermitano que llegó al BAFICI para quedarse, imagí-
nense lo que será la proyección de los programas dedicados 
a Pink Floyd - The Wall y U2, tan grandes hits de esta edición 
del Festival que llenaron sus funciones y obligaron a agregar 
nuevas. Estas son, aquí están:

 Pink Floyd - The Wall 
MA 17, 15.30; JU 19, 15.30; DO 22, 14.30

 U2 
MI 18, 16.00; VI 20, 15.00

De Croacia 
con furor
Christoph Huber, embajador iti-
nerante de la Brigada Ferroni que 
nos honra una vez más con su 
querida presencia, aprovechó el viajecito para contrabandear lo 
que él mismo define como un “diamante en bruto del cine trash 
de bajo presupuesto croata”. Los dos episodios de las aventuras 
de Boris Ivkovic, sastre pueblerino autoconvencido de que es la 
reencarnación centroeuropea de Bruce Lee, prometen regalar-
nos algunos de los momentos más altos de delirio y euforia de 
este BAFICI.
In the Claws of the Big Z, carta de presentación del trío dinámi-
co (ir)responsable de hacer entrar en la posteridad al karateca 
de estilo único y lengua filosamente disparatada, sigue a Bore 
Lee hasta la capital croata, Zagreb, donde estudia yoga con 
Anayoga, y, como buena película psicóticamente karateca, en-
tra en modo Kung Fu Master (pandilla y jefazo incluidos). Pero 
si pensaban que era suficiente, entonces no comprendieron el 
uso narcóticamente fiestero que hace del género nuestro ninja 
del 14 BAFICI. La segunda Bore Lee (Deadly Sins, que vino des-
pués de que la primera se convirtiera en ¡el DVD más vendido 
de Croacia! ¡Eso es un país!) le moja la oreja a la vieja idea de 
“el muchachito que vuelve al pueblo y las cosas no están como 
las dejó”. Claro, las cosas no son lo que eran porque están, 
literalmente, todos drogados. Como van a quedar ustedes con 
el cine LSD de cinturón negro en bizarreadas de Bore Lee.

 Bore Lee: In the Claws of the Big Z 
HOY, 22.00, Malba; SA 21, 23.15, Hoyts 7

 Bore Lee: Deadly Sins  
HOY, 23.45, Malba; SA 21, 00.45, Hoyts 7



4

Apenas 
unas 
pocas de 
millones… 
Publiqué mi primera crítica de 
cine real (sobre Eraserhead, de 
David Lynch, que se había es-
trenado en la trasnoche) en el Village Voice a fines de 
1977. Mi última crítica en el Voice (sobre la diatriba van-
guardista de Seeking the Monkey King, de Ken Jacobs) 
fue publicada a comienzos de enero de 2012. En los 34 
años que pasaron entre esos dos textos, debo de haber 
escrito para el Voice aproximadamente dos millones de 
palabras, la mayoría de ellas sobre películas. Miles de 
esas palabras se encuentran aquí, milagrosamente tras-
ladadas al más melifluo de los lenguajes: el español.

No todos los textos aquí publicados aparecieron por 
primera vez en el Village Voice (algunos aparecieron en 
Sight and Sound, Film Comment y ArtForum, unos pocos 
fueron escritos para antologías de catálogos de museos), 
pero fue en ese semanario –que, habiendo sido la casa 
del inimitable Jonas Mekas y del influyente Andrew Sarris, 
ya se había asegurado un lugar prominente en la historia 
de la crítica de cine americana– que aprendí mis lecciones 
y encontré mi propia voz. En gran medida, dado el énfasis 
del semanario en el periodismo personal y su constante 
búsqueda de una visión crítica de la sociedad, fui libre de 
escribir lo que quería, en la forma en que elegía escribirlo. 

Igual de importante fue sentir que me estaba dirigiendo a 
mis conciudadanos, no tanto de los Estados Unidos sino 
de la ciudad de Nueva York, el lugar donde nací y una me-
trópolis que creo que pertenece al mundo entero. (Inclu-
so así, mi escritura siempre fue extremadamente localista; 
me han dicho que es extremadamente difícil de traducir 
y me disculpo por eso, pero hasta ahí. Estaba escribiendo 
para mis amigotes y para mí mismo cuando era un ado-
lescente cinéfilo). Muchas de las críticas elegidas para este 
volumen pertenecen a películas hechas en NY (incluso a 
películas de televisión hechas en NY, como es el caso del 
show de TV de John Cassavetes, Johnny Staccato, que 
supongo que nunca vieron pero ¡deberían hacerlo!).

Entonces, lo que tienen aquí son pedazos, elegidos y 
reordenados como una película montada a partir de 
una crónica continua que ha durado más de 30 años y 
que sigue, aunque no de la misma manera. Es un placer 
para mí ver estos textos rescatados del papel de diario 
en proceso de descomposición o de las profundidades 
del ciberespacio reunidos aquí. Algunos artículos están 
apareciendo entre tapas por primera vez, como mi apre-
ciación de Taxi Driver y mis intentos para describir el es-
píritu de Bob Dylan que ronda en I’m Not There. Estos 
escritos en particular para mí son más que críticas de 
películas, son la historia de mi vida. 

Déjenme expresar mi profunda apreciación al Director 
Artístico del BAFICI, Sergio Wolf, y a sus colegas por 
pensar en este proyecto e invitarme a Buenos Aires. Y 
también quiero expresar mi sentido agradecimiento a 
Juan Manuel Domínguez y a sus colegas Pablo Marín, 
Agustín Masaedo y Diego Trerotola, por dedicar tanto 
tiempo a los tejes y manejes de esta publicación. Diría 
que no pueden imaginar cuánto significa esto para mí, 
pero creo que lo saben. 

J. Hoberman
Nueva York, marzo de 2012

¿Dónde encontrás, en el cine actual, el espíritu de las “pe-
lículas malas” que describías en tu texto de Bad Movies? 
¿En Will Ferrell, en Jackass…?
Puedo ver esa conexión más que nada en Jackass, porque las películas de 
Will Ferrell no me parecen realmente mal hechas. Las “películas malas” 
tienen que tener otros elementos, más vinculados con la idea de accidente, 
que no se ven mucho en el cine actual. Aunque, de todas formas, pueden 
encontrarse de tanto en tanto.

Otro de los conceptos por el que queríamos preguntar-
te es el de “crítica de cine”. Tenés diez segundos para 
responder. 
Bueno, así fue como me las arreglé para ganarme la vida, je. Aunque te diría 
que hacía reseñas antes que críticas. Cuando estás escribiendo todas las 
semanas y ves algo y tenés que reseñarlo, no tenés tanto tiempo para pensar 
sobre eso, entonces se convierte en una reseña antes que en una crítica. 

¿Y qué pensás de la crítica de cine actual?
Leo bastante periodismo cinematográfico, que no sé si es exactamente 
crítica de cine, sino más bien reseñas de películas. En términos de 
“aprender” de cine a través de la crítica, sigo hace mucho tiempo los 
artículos de Dave Kehr. Lo que no quiere decir que no haya otra gente a la 
que considero muy buena, y a la que leo cuando puedo.

¿Qué es lo que te parece que falta en la crítica en general?
Supongo que se trata solamente de que algunas personas abordan más 
profundamente lo que me interesa de las películas: la estética, la Historia, 
las relaciones de poder. Kehr, que escribe columnas sobre DVD en The New 
York Times, trabaja sobre películas que ya han sido reseñadas por alguno 
de los críticos estables del diario. Y sea lo que fuere aquello sobre lo que 
escribe, demuestra un enorme conocimiento acerca de la historia del cine; 
no solo del cine norteamericano, sino también de otras cinematografías, y 
siempre aprendés algo nuevo leyéndolo. También disfruto leer a Manohla 
Dargis, una de las críticas regulares de The New York Times, porque es 
muy feroz, muy corajuda en sus opiniones, lo cual es poco común en la 
prensa diaria, y menos todavía en un periódico como The New York Times. 
Y además puede ser muy divertida, y sabe de historia del cine. Luego está 
Stuart Klawans, que escribe para la revista política The Nation, aunque 
desafortunadamente no le dan tanto espacio como merece. Siempre me 
atrajo su estilo reflexivo, y tiene un sentido agudísimo para la ironía.

Con respecto a tu propia escritura, ¿sentís que cambió 
algo en todos estos años en el Village Voice?
Bueno, se habrán enterado de que ya no trabajo más ahí. Pero, en serio, 
siempre digo que fui muy afortunado de poder vivir durante tanto tiempo 
de lo que me gusta y tener tanta libertad. Eso es algo bastante fuera de 
lo común: tuve que aprender a fijarme cuáles son mis prioridades. Hay 
dos cosas que están transformándose en Estados Unidos, y supongo que 
pasa lo mismo en todas partes. Una es la prensa escrita. Escribir online es 
muy, muy distinto a escribir en papel. Ni mejor ni peor: distinto. Hay una 
autoridad que todavía le es particular a la palabra escrita, y la idea de ser 
parte de una tradición impresa también pesa. Y junto con eso, hay una 
idea del crítico de cine regular, algo que empezó a desaparecer en muchos 
diarios y ahora está pasando también en las revistas. En otro momento, 
cada revista, para considerarse importante, debía tener un crítico de cine 
que sobresaliera. Hoy no importa. Eso no existe más.
La otra cosa es que en Estados Unidos hay un grave problema con el 
público del cine, que ya no va tanto a las salas como antes. No tiene que 
ver con que al público no le gusten los films difíciles; eso siempre fue así. 

Mesas / Libros

Cine Independiente Americano: 
Punto crítico 
Orgullosos, entrevistamos a nuestra deidad (somos sinceros, che: la cúpula 

sinalienter somos dos –¡dos!– críticos), el mítico pero real J. Hoberman, el 

emblemático crítico parte del linaje iniciado por Manny Farber y Jonas Mekas. 

Y nos sobra más orgullo: la razón de la entrevista es la publicación del libro del 

14 BAFICI Underworld U.S.A.: El cine independiente americano por J. Hoberman, 

primera antología de la obra del neoyorquino que supo ver y entender como 

pocos el cine independiente más radical, desde Warhol al Mumblecore. 

Tiene que ver con que ya directamente no van al cine, es una actividad que 
ya no es el epicentro cultural que solía ser. Los blockbusters de Hollywood 
solo recuperan su dinero en el mercado mundial, ya no les alcanza con la 
recaudación nacional. 

Estos cambios de los que hablás, ¿cambiaron tu forma de 
acercarte a las películas? 
Recientemente comencé a escribir online, en blogs. Siento que, de alguna 
manera, en un blog puedo ser más personal, porque es algo que está más 
cerca de ser un diario privado: no suele haber un editor, uno no tiene la misma 
responsabilidad que cuando escribe. Cuando trabajaba para el Voice, siempre 
sentía que lo que hacía era una forma de periodismo, con valor de noticia. 
Incluso aunque ese valor implicara únicamente darles un lugar a las películas 
que yo pensaba que eran cool. Igualmente, no me considero un blogger. 

¿Cómo lidiabas con esa ambigüedad cuando dabas clases 
de crítica?
Enseñé hasta el 2008. El proyecto de la clase era crear un e-zine, pero 
me quedé bastante decepcionado. No por los alumnos, sino porque todo 
ese proceso de virtualización no parecía que iba a hacerles las cosas más 
fáciles a los estudiantes en el futuro. Si diera un curso hoy, definitivamente 
trataría de trabajar en esa área.

¿Creés que la crítica como actividad asalariada puede 
desaparecer?
Bueno, definitivamente hay razones para pensar que algo así puede suceder. 
Más palabras, menos dinero, eso ya es un hecho. Llegamos a un punto en 
el que me identifico como una clase; fui parte del Sindicato por muchos 
años. La escritura en general está en ese proceso. Tomemos el caso de la 
propiedad intelectual en Internet. Tengo dos conceptos al respecto: por un 
lado, y en relación con lo anarquista que puedo llegar a ser, pienso que está 
todo bien con la idea de que ahí esté todo disponible. Pero la gente tiene 
que vivir de algo, también. Por otro lado, los escritores necesitan editores. 
Hay gente que es capaz de ser brillante blogueando, pero quizás son 
personas que han trabajado durante años perfeccionándose con editores. 

¿Qué es esencial a la hora de escribir una crítica de cine?
Lo principal que un buen crítico tiene que entender es que ellos son el 
texto. No alcanza con decir que te gusta algo o no, todos tienen opiniones, 
particularmente en los Estados Unidos. Todas las opiniones son distintas. 
Tenés que darte cuenta de por qué te gusta lo que te gusta, o por qué 
no te gusta aquello que te desagrada. Si me preguntás sobre Will Ferrell, 
tendría que pensarlo. Recientemente vi Los tres chiflados, la de los 
hermanos Farrelly. Pero me di cuenta de que realmente no me gustan Los 
tres chiflados, que no soy parte de ese club. Y también me di cuenta de que 
eso era de lo que quería hablar. Pensar en esa película me hizo entender 
que a veces uno se usa a sí mismo en las críticas, de la misma forma en que 
un escritor lleva las cosas un poco más allá a la hora de observar el mundo.

>    PRESENTACIÓN DEL LIBRO UNDERWORLD U.S.A.:  
EL CINE INDEPENDIENTE AMERICANO POR J. HOBERMAN 
Buenos Aires Capital Mundial del Libro 
Con Juan Manuel Domínguez, J. Hoberman, Robert Koehler y 
Diego Trerotola. 
HOY, 19.00, Auditorio / Punto de Encuentro BAFICI

Los libros editados por el 14 BAFICI se pueden adquirir en el 
Puesto de Informes ubicado en la Plaza del Zorzal del Abasto 
Shopping. Su costo es de $40. 
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nota de tapa

Mesa Industry Office

Festival Scope
La Viennale, uno de los festivales amigos del BAFICI, celebra sus 50 años de vida. Y como festejo, 

Hans Hurch, Director Artístico de la Viennale, se trajo bajo el brazo una serie de películas, de a 

una por década, que muestran la variedad de un Festival cuyo director es responsable de toda 

la programación. La épica del trabajo de Hurch, traducida en nuestra tapa a la Game of Thrones, 

incluye ideas sobre el cine, los festivales y los criterios de programación que vale la pena leer. Si se 

entusiasman, no lo olviden: Hurch será parte de la Mesa Industry Office de la fecha, dedicada, obvio, 

a los criterios de selección y programación de los festivales. 

¿Cuál es tu criterio a la hora de programar un festival?

Es difícil establecerlo en palabras, porque no creo que haya un criterio en 
particular a la hora de programar una película o de decidir qué será exhi-
bido. La verdad es que hay mucho de instinto en esto, aunque se piense 
que es algo puramente intelectual.

De alguna manera, lo intelectual es lo instintivo desa-
rrollado.
Es cierto. Puede decirse que elijo las películas como lo haría un perro: 
me fijo en cómo saben, cómo huelen. No lo digo en forma de burla: los 
perros son muy inteligentes. Lo que hacen, lo hacen para mantenerse con 
vida, para sobrevivir. Tiene que existir un momento en el que el film me 
muestre algo relacionado con mi experiencia, o incluso algo que la con-
tradiga completamente. Tengo que sentir algún tipo de identificación con 
la película. Muchas veces me pasa que no estoy muy seguro al principio, 
pero después me doy cuenta de que sigo pensando en ella, y entonces la 
vuelvo a ver. Tengo que mirarla dos veces: en la primera entra en juego 
el instinto, y en la segunda ya puedo controlarla, hacerme una idea de lo 
que realmente es. 

¿Sentís que los festivales se han estandarizado? 

Creo que hay una conexión directa entre los festivales y las películas. No 
creo que las películas les den forma a los festivales o viceversa, pero de 
alguna manera todo se volvió bastante estandarizado por una cuestión 
de pereza, tanto de parte de los festivales como de los directores. Si es 
por parte del festival, este terminará mostrando los films más obvios, los 
que uno espera encontrar. También es cierto que hay películas que se ha-
cen exclusivamente para los festivales, aunque seguramente no es algo 
consciente; no creo que los directores digan: “Bueno, voy a hacer esta 
película para que la muestren en Rotterdam, y después en la Viennale, 
luego en Nueva York…”. No funciona de esa manera. Pero, por ejemplo, 
en Austria se puede ver que se está creando una especie de escuela alre-
dedor del cine de Michael Haneke. Lo de Haneke es algo original, porque 
es su obra, su estilo, es lo que hace; pero luego se convirtió en alguien 
muy exitoso y se volvió más ecléctico. Por eso la gente comenzó a decir 
que su cine era un cliché, e identificó al cine austríaco con lo pesado, lo 
problemático, lo depresivo, e incluso lo masoquista. Los cineastas más 
jóvenes comenzaron a hacer películas que seguían ese estilo, el cual se 
convirtió en una especie de marca registrada del cine austríaco. Incluso 
los directores argentinos o latinoamericanos piensan en hacer películas 
que gustarán en festivales europeos; festivales que por ejemplo piden 
películas como “las de Lisandro Alonso”. 

¿Seguís durmiendo con una pistola bajo tu almohada?

(Risas) Leíste la famosa entrevista en Sight & Sound… No, no duermo 
con una pistola bajo mi almohada. Me refería a que uno siempre debe 
estar alerta. Uno no debe caer en esas trampas que no te permiten ver 
lo que realmente está pasando; trampas como lidiar con los políticos, con 
los sponsors, con el dinero. Todos, no solo yo, deberíamos saber todo el 

tiempo lo que está pasando. Todo es una decisión: mi criterio o el tipo de 
plano que un director decide usar para mostrar un diálogo. Si un realizador 
toma decisiones, es lógico que el director de un festival también tenga que 
tomarlas. En un determinado nivel, la gente que trabaja en los festivales 
es un punto medio entre el público y el realizador, y además debe cumplir 
con un trabajo parecido al de un crítico de cine, ya que funciona como una 
especie de filtro. Siempre hay que estar listo, eso es lo que quise decir con 
el famoso revólver bajo la almohada. 

¿Qué dirías que es lo más complicado de tu trabajo?

Es una buena pregunta. Creo que la parte más difícil de mi trabajo es con-
seguir el tiempo y la energía suficientes para ver las películas con el nivel 
de concentración que requieren al ser vistas. No es solo una cuestión de 
conseguir dinero o viajar por todo el mundo, también hay que saber mirar 
con atención y sin prejuicios. Uno tiene que tratar de ser lo más inocente 
posible, y ese es un compromiso muy importante. Cuando miro las pelícu-
las siempre trato de estar en mi casa, no en la oficina, y desconecto todo 
para que no haya nada que me desconcentre. Encontrar el tiempo para 
hacerlo de ese modo se vuelve cada vez un poco más difícil. 

Pero entonces, ¿hay un criterio o no?

Obvio que muchas veces los cineastas me preguntan por qué no programé 
sus películas. Como dije antes, yo no tengo un criterio en particular para 
elegir lo que voy a mostrar. Hoy en la Mesa voy a tratar de explicar cómo 
lo hago. Por un lado, estoy en una posición que puede que sea cómoda, 
ya que pongo toda la responsabilidad de la programación en mis hombros 
(eso no implica que no haya gente que me ayude). Pero la realidad es que 
yo decidí ser esa persona que tiene la palabra final. No tiene que ver con 
una cuestión de ego. Es bueno discutir las películas con la gente, pero no 
algunas decisiones del festival. Otra cosa que es un no-criterio para mí es 
el voto del público. Odio esta idea; creo que es una idea pogrom. Salís del 
cine y decís: “Ah, le pongo un 2”, como si fuera una especie de venganza 
para con tus maestros, o algo así. La película es algo que está vivo, no te 
la cargás apenas la ves. Cuando entré a la Viennale eso existía, y fue lo 
primero que eliminé. Eso no implica que no me interese lo que la gente 
piensa de las películas, de hecho, todo lo contrario. 

¿Qué pensás de las declaraciones de Thierry Frémaux, 
director del Festival de Cannes, respecto de que el cine 
argentino “está suicidándose”? 

Escuché lo que dijo, pero creo que es un farsante. ¿Cómo podés decirle a 
un país que su cine está cometiendo un suicidio? Es muy divertido: prime-
ro, gente como Frémaux agiganta determinados cines y después dice: “No 
me gusta más, tengo que encontrar algo nuevo”. Creo que es una forma 
muy cínica de acercarse al cine; él realmente piensa que es el creador de 
los realizadores, o su destructor. “Todavía espero un film de este país, me 
decepciona que todavía no haya nada de este país”. ¿Quién se cree que 
es? ¡Posta! Venís acá y todos hablan de su frase, “Frémaux dijo esto, o 
aquello”, y en un punto es ridículo. Festivales como Cannes tienen un po-

der que tiene que usarse muy cuidadosamente; hay gente que, en su fasci-
nación por el poder, actúa como si fuera César: pulgar arriba, pulgar abajo. 

¿Cómo muestra un festival su libertad?

La mayor libertad que un festival puede tener es tomarse en serio a las 
películas. Que la alfombra roja, las premieres o los films shockeantes no 
dicten la agenda. Lo que debería llamar la atención es el film, el cine. Que 
ahora vayas al Abasto y te sientes a ver lo que están pasando forma par-
te del festival. Nosotros dos hablando, los periodistas, la gente, las otras 
películas son el festival. Ni siquiera los realizadores: las películas. Eso es 
algo de lo que estoy convencido. Cuando la película se convierte en algo 
que te interpela, cuando se convierte en algo material, político y estético, 
aparece la libertad del festival, que debería ser seducida por otras ideas.

¿Cuál es la relación entre la Viennale y el BAFICI que ge-
neró el Foco de este año?

El BAFICI y nosotros tenemos varias conexiones, nos ayudamos, nos da-
mos ideas, nos recomendamos películas; no existen celos de festival a 
festival. Hay algunos festivales que forman una pequeña pandilla, a partir 
de la forma en que se conectan entre sí y con el cine. Obvio que entre el 
BAFICI y la Viennale existen diferencias, ya que son festivales de mun-
dos distintos. Es un privilegio que podemos darnos los que no formamos 
parte de festivales grandes, como Venecia o Cannes. No creo que sean 
monstruos, creo que también son importantes. Tengo muchas ganas de 
ir a Cannes este año. Su problema no es que haya suficientes películas 
interesantes; su problema es la actitud. Tiene que ver con el poder. El 
poder que yo tengo es muy pequeño, y eso está perfecto para mí. Porque 
rápidamente se termina en un sueño totalitario. Todos los tenemos. No 
queremos dominar el mundo, pero sí queremos un poco de control de 
algún pequeño espacio. Hay que pelear contra eso, porque si no las cosas 
se vuelven rápidas, sistemáticas. 

>    MESA INDUSTRY OFFICE 
HERRAMIENTAS 4 / FESTIVALES INTERNACIONALES DE CINE: 
CRITERIOS DE SELECCIÓN Y PROGRAMACIÓN 
Con Roger Alan Koza, Raúl Camargo, Rebecca De Pas,  
Hans Hurch, Pieter Keereman, Jannie Langbroek, Carlos Nuñez, 
Luis Ospina, Mark Peranson, Jean-Pierre Rehm, Diana Sánchez 
y Gerwin Tamsma. 
Modera: Leonardo M. D’Espósito. 
HOY, 15.00, Auditorio / Punto de Encuentro BAFICI
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• Premio Cinecolor (copia DCP): Viola, de Matías Piñeiro

• Premio Cinecolor (impresión de una copia a fílmico):  

	 Agua, de Diego Mondaca

• Premio Kodak (material para impresión a fílmico): 

	 Agua, de Diego Mondaca

• Premio Mantarraya (distribución en México): 

	 Leones, de Jazmín López

• Premio Estudio Ñandú (posproducción de sonido):  

	 Tanta agua, de Leticia Jorge y Ana Guevara

• Premio Lahaye (equipamiento de cámara HD o 

	 jornadas de edición): Viejo calavera, de Kiro Russo

• Premio Tauro Digital (posproducción): 

	 Viola, de Matías Piñeiro

• Premio Sinsistema (laboratorio digital y 

	 posproducción online): Señoritas, de Lina Rodríguez

• Premio Producers Network (invitación al Marché du 

	 Film de Cannes): Hasta el sol tiene manchas (Guatemala) 

	 y Quiero vivir su vida (Chile)

La novena edición de nuestro queridísimo Buenos Aires Lab, también conocido como BAL, ya tiene sus 
ganadores. El Jurado, integrado este año por Benny Drechsel, Santiago Mitre y Jacobine Van der Vloed, eligió 
los siguientes proyectos en las secciones Laboratorio de Producción y Work in Progress:

¡LOS PRIMEROS GANADORES!

Hoy se despide de nuestro Festival el nuevo documental jugue-

tón del maestro Eduardo Coutinho, que cambia el teatro de sus 

últimos trabajos por las canciones populares instaladas en la me-

moria emotiva de Brasil. ¿Piensan perdérselo?

En el BAFICI 2008 se proyectó Jogo do cena y fue entonces cuando 
algunos pudimos conocer directamente el cine de Eduardo Coutinho, es-
tudiante del Instituto de Altos Estudios Cinematográficos de París, amigo 
y colaborador de los fundadores del Cinema Novo, activista, cineasta, 
director de Cabra marcado para morrer, Santo Forte y Edificio Master. 
Esa película depara varios placeres en apariencia simples: el de escuchar 
a alguien hablar de sí mismo sin casete ni careta, el de ver y oír abrirse 
a una persona porque se siente cómoda con otra, el de la comunica-
ción que trasciende el encuentro entre mujeres comunes y corrientes 
y el hombre que las entrevista, y el que genera un clima de intimidad 
que les permite exponerse sin pensar en qué dirán los otros (que somos 
nosotros, los espectadores). 
Alguna vez, Coutinho declaró que “el pensamiento expresado en pa-
labras tiene mucho que ver con el cuerpo. Así como el cuerpo anda, 
tropieza, cae, la palabra improvisada es igual, tiene los movimientos del 
cuerpo. Esto es mucho más rico que el 90% de los documentales, en los 
que aparece una persona que dice ‘yo trabajo en una hacienda y cuido 
el ganado’ y el director pone una imagen del señor con el ganado, para 
mostrar que lo que dice es verdadero. Entonces la imagen es usada para 
probar algo, se vuelve ilustrativa. Pero cuando alguien habla con fuerza 
es tan lindo que no tengo necesidad de nada más”.
Pero ese mecanismo de la palabra conversada tenía en Jogo do cena una 
vuelta de tuerca fabulosa. Aquello que las veintitrés mujeres selecciona-
das relataban luego era contado nuevamente por actrices que hacían 
de ellas. Lo que unas decían y las otras representaban comenzaba a 
mezclarse, y a medida que la película transcurría nos poníamos a dudar 
acerca de quién había vivido la anécdota realmente y quién la actuaba, 
para darnos cuenta casi de inmediato de que lo que importaba era la 

emoción que provocaban las distintas versiones. Incluso a veces la copia 
era más convincente que el original, en el caso de que lo relatado hubie-
ra sucedido realmente y no fuera también una ficción. 
Todo pasaba en el escenario de un teatro, así que el espacio no era neu-
tro. Cuando la puesta abandonaba el primer plano, podía verse la sala lle-
na de butacas vacías al fondo. Al año siguiente Coutinho presentó Moscú, 
con ensayos e improvisaciones alrededor de Tres hermanas, de Chéjov, 
sin mostrar nunca la puesta final de la obra. Ahora viene al BAFICI con 
As canções, y otra vez estamos ante una película que juega el juego de 
las representaciones con sentido lúdico y en absoluto solemne. Como en 
Jogo do cena, tendremos frente a nosotros a gente que nos habla de sí 
misma, pero esta vez a través de las canciones que marcaron sus vidas. Y 
ahora no son solamente mujeres, sino también hombres que les prestan 
sus voces a temas de Noel, Vinicius, Roberto Carlos, Jorge Ben, Tom Jobim 
y Chico Buarque, entre otros. A nosotros nos toca la parte de hacernos la 
película aunando palabras y músicas. 

 As canções 
HOY, 19.00, Hoyts 4

TRAYECTORIAS

Música, maestro

Los directores vuelven, siempre vuelven. Como las 
golondrinas, o más bien como Alf: ¡en forma de fichas! 

De a dos Bafichus por día para recortar, coleccionar 
e intercambiar (no, no tiene el menor sentido, mejor 

no lo hagan), aquí están los reincidentes del Bafici, y 
más que eso: nuestros amigos.

También se anunciaron anoche los premios e invitaciones 
a participantes del BAL, que son los siguientes:

• Premio ARTE: 
	 La helada negra, de Maximiliano Schonfeld

• Premio CPH:DOX: 
	 Hasta el sol tiene manchas, de Julio Hernández Cordón

• Premio FIDMarseille - FIDLab: 
	 Elon Rabin não acredita na morte, de Ricardo Alves Jr.

• Premio Binger Filmlab: 
	 Chico ventana también quisiera tener un submarino, 
	 de Alex Piperno

Desenfocado (no solo por la foto que le mandó a 
nuestro catálogo, sino también porque, desde aquel 
BAFICI 2007 en que lo presentamos en sociedad, el 
amigo filipino pasó con mucha justicia de los Focos a 
las Trayectorias), Martin vuelve a su segundo hogar 
más rayado que nunca y hablando en castellano. Su 
Buenas noches, España es un trip lisérgico que va de 
Madrid a Bilbao con todos los firuletes y desviaciones 
posibles –léase imágenes saturadas, viradas en 
negativo, repetidas en loop– para trazar un mapa 
deforme e hipnótico del colonialismo español. Como 
siempre con Raya: ver para flashear.

 Buenas noches, España 
HOY, 23.15, Hoyts 3; JU 19, 18.00, A. Belgrano;  
SA 21, 16.00, 25 de Mayo

¡Y pegue, y pegue, y pegue (en el álbum la Bafichu 
de) Lacuesta pegue! Doble gancho al corazón del 
gironés que nos cautivó, allá lejos en el BAFICI 2003, 
con la box-grafía de Arthur Cravan: Lacuesta vuelve, 
tres años después de clausurar el Festival con Los 
condenados, con dos películas que se recomienda ver 
en tándem aunque se disfrutan igual por separado. En 
un rincón, la increíble vida (real o imaginada, a quién 
le importa) del pintor Miquel Barceló en el Sahara, 
entre escorpiones y termitas. Y en el otro, François 
Augiéras, una mezcla rara de beduino, poeta maldito 
y pistolero que enterró sus cuadros en el desierto para 
que nadie los encontrara hasta este siglo.

 Los pasos dobles 
HOY, 20.45, A. Belgrano; DO 22, 19.15, San Martín 1

 El cuaderno de barro 
HOY, 23.30, Hoyts 4; MI 18, 19.00, A. Belgrano
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JOÃO CANIJO
A esta altura de la historia del cine, decir “película portuguesa” designa 
menos el origen nacional de un film que un subgénero estético con 
identidad propia. Cada director proveniente de ese país modula con 
inflexiones propias dentro de ese amplio discurso artístico moderno 
que lo caracteriza. El foco de nueve películas de João Canijo, quien fue 
asistente de dirección de Manoel de Oliveira, nos permitirá conocer el 
cine de este director que, según el crítico Quim Casas, tiene al melo-
drama como continente y a la familia como contenido, así sea en ficcio-
nes o en documentales. Hoy hay tres películas distintas programadas, y 
dos de ellas –Filha da mãe y Mal nascida– se proyectan por última vez.

 Trabalho de actriz, trabalho de actor	  
HOY, 13.15, A. Francesa; JU 19, 16.15, Malba

 Filha da mãe 
HOY, 16.15, Malba

 Mal nascida 
HOY, 20.00, Hoyts 9 

VERANO
No hay texto sobre esta película en la que no se mencione el uso de 
una Handycam Hi8 y una cámara fotográfica de mano. Esa atención 
al soporte tiene que ver con la importancia que tiene la técnica en 
las películas de Torres Leiva. A partir de un cine de materiales, como 
buena parte de la vanguardia cinematográfica contemporánea, el 

Crulic - The Path to Beyond
Crulic - The Path to Beyond, de Anca Damian, es una hermosa 
elegía en stop motion. Contra la tradición del testimonio, esta 
maravilla rumana reconstruye la muerte de Claudiu Crulic en una 
cárcel de Cracovia, y lo hace con un recurso totalmente dislocado 
respecto de los patrones de la denuncia cinematográfica.
Para empezar, la voz que habla es la del muerto. El más allá, por lo 
que se ve, es un espacio de composición autobiográfica en el que 
Crulic describe, con la autoridad de un protagonista que está sien-
do mediumizado por el recuerdo en off que le da sentido –político 
y emocional–, un atropello de Estado contra un “perejil”. Acusado 
de un robo que no cometió (no porque no quiso, sino porque no 
pudo: estaba en Italia), el mártir de Anca Damian atraviesa comi-
sarías, juzgados, celdas y hospitales hasta morirse a causa de un 
accidente clínico en medio de una huelga de hambre que lo ha 
llevado a pesar menos de 40 kilos. 
¿Conocen a Kafka? Sí que lo conocen. Lo mismo da haberlo leído 
que no haberlo hecho. El modus operandi de la pesadilla kafkiana 
es entrar a un sistema en el que las referencias de la realidad y, por 
extensión, todas las demás desaparecen de golpe. Lo kafkiano: 
una realidad fantástica que se sufre. 
La película de Anca Damian es una obra de arte de un rubro que 
es menos el cine que la restitución de lo que desaparece. En pri-
mer lugar, el yo de Crulic, es decir, su vida narrada por sí mismo; y 
también la dinámica cartográfica que lo llevó a moverse por media 
Europa en busca de chucherías para la reventa. La desaparición de 
Crulic es una especie de volatilización en ralenti. La ley polaca (o, 
mejor dicho, lo que hubo aquella vez en su lugar) más su propia 
entrega al hambre y a la disminución corporal lo van elevando 
hacia la santidad que destilan todos los excesos de injusticia.
Las acuarelas, las fotos familiares animadas y hasta las secuen-
cias de bocetos que nos hacen pensar que una biografía es algo 
que, al mismo tiempo, ocurre y no ocurre llevan la tragedia de 
Crulic - The Path to Beyond a un estado insuperable de poesía 
cinematográfica.

 HOY, 21.15, Hoyts 4; MA 17, 15.00, 25 de Mayo

La más lejana en el espacio de las reencarnaciones de Los 
Álamos acerca su folk experimental al Abasto. Moondawn es 
el proyecto solista de Peter López, feliz padre de una peque-
ña niña francesa que está de vuelta en nuestra ciudad para 
no perderse Lost Alamo (¡plop!), el documental centrado en su 
periplo europeo que dejó a Buenos Aires huérfana de narco-
country. Si no se aventuran al Punto de Encuentro esta noche, 
sepan que se van a perder un show de putamadre, con perdón 
por el francés.

>    Moondawn 
HOY, 22.30, Auditorio / Punto de Encuentro BAFICI

última fila
Por Juan J. Becerra

director de El cielo, la tierra y la lluvia inscribe su historia –porque 
algo siempre se cuenta– sobre texturas con mucho grano y poca 
definición, para “evocar esas imágenes que uno tiene de cuando era 
chico y estaba de vacaciones”. 

 HOY, 19.15, Hoyts 11; SA 21, 14.45, Hoyts 11 
EDIFICIO ESPAÑA
A esta película le interesa un edificio muy concreto, una construc-
ción ligada a un país, a una época (mediados del siglo pasado) y a 
un gobierno (el franquista). Pero además de eso, el edificio en cons-
trucción y el edificio abandonado son, a esta altura de la historia del 
cine, signos de la obra fílmica en proceso o de la ruina de discursos 
establecidos. Este segundo largo documental de Víctor Moreno es 
el resultado de la grabación de las obras de reforma de lo que el di-
rector ha bautizado como “una torre de Babel” llena de trabajadores 
de diferentes nacionalidades que convivían con la memoria de un 
símbolo arquitectónico de prosperidad tras la Guerra Civil.

 HOY, 14.15, Hoyts 2; SA 21, 17.00, Malba 
MESA AIDE AUX CINÉMAS  
DU MONDE, NUEVO FONDO  
FRANCÉS DE COOPERACIÓN  
CINEMATOGRÁFICA
Durante más de 25 años, el Fonds Sud benefició a unos 500 proyectos 
de más de 70 países, incluyendo éxitos artísticos como la última película 
de Apichatpong Weerasethakul. Ese mecanismo ha sido sustituido por 
un nuevo fondo llamado Aide Aux Cinémas Du Monde, que ofrece apoyo 
selectivo a proyectos iniciados fuera de Francia para que puedan acceder 
a coproducciones con empresas galas. En la Mesa estará presente Chris-
tian Tison, Agregado Audiovisual de la Embajada de Francia en Argentina.

>    HOY, 17.00, Auditorio / Punto de Encuentro BAFICI

Domingo, 19.30. Incluso mi editor, una de las personas más mo-
deradas y respetables que puedan ustedes imaginar, me ha llama-
do preguntándome-pero-en-verdad-preguntándose qué pasaba 
con la entrega del TKM, ya que si algo nos caracteriza a ambos es 
la puntualidad y la pulcritud en el cumplimiento de los compromi-
sos. “¿Qué pasa, Vivi?”, me dijo, como quien no quiere la cosa. 
No tengo secretos para él, y debí confesarle que un cúmulo de 
acontecimientos baficianos de tercer, cuarto y quinto tipo había 
transformado mi pobre corazón en un vasito de Danette vacío 
y aplastado por un colectivo de la línea 60 que rompió la huel-
ga solo para mancillarlo. Puedo contárselos a ustedes, también, 
porque lo merecen, ya que se estarán preguntando por qué hoy 
no está aquí ese cúmulo impresionante de información y análisis 
que caracteriza a TKM y la coloca a la vanguardia del periodismo 
cultural planetario. Puedo abrirles mi corazón, que fue un Danette 
y hoy es un amasijo de polímeros…
Primero y principal: no he sabido nada de Color of the ice en 
dos días. Sé que en algún sitio de esta ciudad se encuentra, por-
que me responde así los mensajes de texto que le mando: . Le 
pregunto: “¿Dónde andás?”. Me responde: . Le digo: “¿Nos 
comemos un churrasco?”. Me responde: . Llego a la bajeza 

del “te re extraño”. Reply: . ¿Conocen el símbolo? Se trata del 
trigrama “Li”, que representa el fuego “que no tiene forma de-
finida, pero oscila para intentar quemar el objeto que alumbra”. 
¡A mamá psicópata con I Chings verdes! No puedo creer que me 
esté pagando con la misma moneda.
Esto, por supuesto, influye en todo lo demás, porque como decía 
Borges, “la ergástula es oscura”, y por más que haya intentado 
coquetear con la señorita de pelo blanco, soy esclava de Color of 
the ice. Es decir: el affaire Canoso-canosa, clausurado. El estreno 
de Masterplan, la película de los endemoniados hermanos Levy, 
amigos de toda la vida de Helueni, arruinado para mí. La derrota 
de Racing, magnificada. La confesión de Videla, lacerante. Estoy 
en carne viva, pero medio muerta. Soy una zombie por tu culpa, 
Color; vuelve, que sin ti la vida se me va…

Por Viviana Canoso
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	11.30 Hoyts 6

Cinématon -  
25 Cinématons de comédiens
100’

Gérard Courant
(COURANT)

	12.00 Hoyts 9

Hemel
80’

Sacha Polak
(INTERNACIONAL)

	12.30 Hoyts 3

Boxeo Constitución
80’

Jakob Weingartner
(PANORAMA)

	12.45 Hoyts 8

The International Sign for Choking
80’

Zach Weintraub
(INTERNACIONAL)

	13.00 Hoyts 5
Byun, objet trouvé
7’

Marie Losier

(TRAYECTORIAS)

Midori-ko
55’

Keita Kurosaka
(FUTURO)

	13.15 A. Francesa

Trabalho de actriz, trabalho de actor
80’

João Canijo
(CANIJO)

	13.15 Hoyts 1

Saudade
167’

Katsuya Tomita
(FUTURO)

	14.00 A. Belgrano

Hija
85’

María Paz González
(FAMILIAR)

	14.00 Malba

Postcards from the Zoo
95’

Edwin
(PANORAMA)

	14.15 Hoyts 2

Edificio España
94’

Victor Moreno
(ESPACIO)

	14.15 Hoyts 11

Vol spécial
103’

Fernand Melgar

(MELGAR)

	14.30 Hoyts 12

Totem
86’

Jessica Krummacher

(FAMILIAR)

	14.30 Lugones

Fuk fuk à brasileira
80’

Jean Garret

(BOCA)

	15.00 Hoyts 7

Mozart Minute
1’

A Fleeting Passage to the Orient
82’

Ruth Beckermann

(BECKERMANN)

	15.15 Hoyts 5

Pieces and Love All to Hell
60’

Dominic Gagnon

(TIERRA)

	15.15 Hoyts 8

Low Life
120’

Nicolas Klotz, Elisabeth Perceval

(TRAYECTORIAS)

	15.30 Hoyts 3

Tlatelolco
75’

Lotte Schreiber

(ESPACIO)

	15.45 Hoyts 10

Freddy Frogface
84’

Peter Dodd

(BAFICITO)

	16.00 A. Francesa

Frontier
82’

David Zellner

(ZELLNER)

	16.15 A. Belgrano

El huaso
80’

Carlo Guillermo Proto

(FAMILIAR)

	16.15 Malba

Filha da mãe
105’

João Canijo

(CANIJO)

	16.30 Hoyts 12

Duch, le maître des forges de l’enfer
103’

Rithy Panh

(TRAYECTORIAS)

	16.30 Lugones

The Return
27’

Nathaniel Dorsky

(TRAYECTORIAS)

Voluptuous Sleep
95’

Betzy Bromberg

(FUTURO)

	16.45 Hoyts 1

Four Shades of Brown
192’

Tomas Alfredson

(ALFREDSON)

	17.00 Hoyts 4

As hiper mulheres
80’

Carlos Fausto, Leonardo Sette, Takumã 
Kuikuro

(PAGANAS)

	17.00 Hoyts 11

Bestiaire
72’

Denis Côté

(FUTURO)

	17.15 Hoyts 2

Hirsch - Programa 1
80’

Bebes - Mujeres - Descendencia - 

Patagonia - Testamento y vida interior -  

Aída

Narcisa Hirsch

(HIRSCH)

	17.15 Hoyts 6

Cinématon -  
25 Cinématons de cinéastes
100’

Gérard Courant

(COURANT)

	17.30 Cosmos

La Forteresse
100’

Fernand Melgar

(MELGAR)

	17.30 Hoyts 5

El puente
9’

Agostina Ravazzola

La fábrica del futuro
4’

Diana Russo

Kauwboy
81’

Boudewijn Koole

(BAFICITO)

	17.30 Hoyts 9

Homemad(e)
84’

Ruth Beckermann

(BECKERMANN)

	17.45 Hoyts 7

White Men
65’

Alessandro Baltera, Matteo Tortone

(TIERRA)

	18.00 Hoyts 3

Un mundo secreto
87’

Gabriel Mariño

(ADOLESCENCIAS)

	18.15 A. Belgrano

Cinema Komunisto
101’

Mila Turajlic

(CINE+CINE)

	18.15 Hoyts 8

17 monumentos
60’

Jonathan Perel

(ARGENTINA)

	18.30 Hoyts 10

Sleepless Knights
82’

Stefan Butzmühlen, Cristina Diz

(FUTURO)

	18.45 A. Francesa

Les Éclats  

(Ma gueule, ma révolte, mon nom)
84’

Sylvain George

(FUTURO)

	19.00 Hoyts 4

As canções
91’

Eduardo Coutinho

(TRAYECTORIAS)

	19.00 Hoyts 12

Kids Stories
90’

Siegfried

(ADOLESCENCIAS)

	19.00 Lugones

O império do desejo
110’

Carlos Reichenbach

(BOCA)

	19.00 Malba

Kid-Thing
83’

David Zellner

(ZELLNER)

	19.15 Hoyts 11

Verano
93’

José Luis Torres Leiva

(TRAYECTORIAS)

	19.30 Hoyts 7

Castelar e Nelson Dantas  
no País dos Generais
73’

Carlos Prates

(PRATES)

	19.45 Cosmos

Cocaine Cowboys II:  
Hustlin’ with the Godmother
97’

Billy Corben

(TRANCES)

	19.45 Hoyts 2

El gran río
97’

Rubén Plataneo

(ADOLESCENCIAS)

	19.45 Hoyts 6

Offf PDV: ¡Retaguardia!
73’

Varios directores

(CINE+CINE)

	20.00 Hoyts 5

Ok, Enough, Goodbye
96’

Rania Attieh, Daniel Garcia

(FUTURO)

	20.00 Hoyts 9

Mal nascida
117’

João Canijo

(CANIJO)

	20.15 Hoyts 3

Lost Alamo
98’

Francisco Forbes

(MÚSICA)

	20.30 Hoyts 8

Germania
75’

Maximiliano Schonfeld

(INTERNACIONAL)

	20.45 A. Belgrano

Los pasos dobles
87’

Isaki Lacuesta

(TRAYECTORIAS)

	20.45 Hoyts 1

Everybody in Our Family
107’

Radu Jude

(FAMILIAR)

	21.00 A. Francesa

About July
72’

Wei Te-Sheng

(WEI)

	21.00 Hoyts 12

P-047
98’

Kongdej Jaturanrasmee

(FUTURO)

	21.15 Hoyts 4

Crulic - The Path to Beyond
73’

Anca Damian

(PANORAMA)

	21.15 Hoyts 10

Alpi
60’

Armin Linke

(ESPACIO)

	21.30 Lugones

Hirsch - Programa 4
80’

Taller - Patagonia -  

Orly Antoine, rey de la Patagonia -  

Rumi - Canciones napolitanas

Narcisa Hirsch

(HIRSCH)

	21.45 Hoyts 6

Country Story
64’

Ian Clark

(PANORAMA)

	22.00 Hoyts 7

Sodankylä Forever:  
The Century of Cinema
90’

Sodankylä Forever: The Yearning for 
the First Cinema Experience
59’

Peter von Bagh

(VON BAGH)

	22.00 Malba

Bore Lee: In the Claws  
of the Big Z
58’

Ivan Ramljak, Mario Kovac, Kresimir Pauk

(NOCTURNA)

	22.15 Cosmos

Inni
75’

Vincent Morisset

(MÚSICA)

	22.30 Hoyts 11

Villegas
95’

Gonzalo Tobal

(ARGENTINA)

	22.45 Hoyts 2

Ronda nocturna
81’

Edgardo Cozarinsky

(TRAVELLING)

	22.45 Hoyts 10

Whores’ Glory
119’

Michael Glawogger

(DESEO)

	23.00 A. Belgrano

The Substance
89’

Martin Witz

(TRANCES)

	23.00 Hoyts 5

La parte automática
60’

Ivo Aichenbaum

(FUTURO)

	23.00 Hoyts 9

Forty Shades of Blue
108’

Ira Sachs

(VIENNALE)

	23.15 Hoyts 3

Buenas noches, España
70’

Raya Martin

(TRAYECTORIAS)

	23.15 Hoyts 8

Electrick Children
96’

Rebecca Thomas

(PAGANAS)

	23.30 Hoyts 4

El cuaderno de barro
60’

Isaki Lacuesta

(TRAYECTORIAS)

	23.30 Hoyts 12

Tomboy
81’

Celine Sciamma

(INTERNACIONAL)

	23.45 Hoyts 1

Rare Exports: A Christmas Tale
82’

Jalmari Helander

(NOCTURNA)

	23.45 Hoyts 6

Miroir noir
76’

Vincent Morisset

(MÚSICA)

	23.45 Malba

Bore Lee: Deadly Sins
100’

Ivan Ramljak, Mario Kovac, Kresimir Pauk

(NOCTURNA)
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Perro blanco que ladra y muerde: seguro 
que tiene algo que ver con Sam Fuller. El 
cine rabioso del último noir héroe no solo 
le pone la tapa al libro, que hoy presen-
tamos orgullosísimos, de ese otro animal 
del cine (en su caso, de la crítica) llamado 
J. Hoberman: también aparece retratado 
en los Cinématons de nuestro enfocado 
Gérard Courant.   

 CINÉMATON -  
25 CINÉMATONS DE CINÉASTES 
HOY, 17.15, Hoyts 6;  
SA 21, 15.45, Hoyts 12;  
DO 22, 22.00, San Martín 2

p i c t i o n a r y
A la mejor película nacional  

de las competencias  

Argentina e Internacional

La chica del sur: 4,68

Los salvajes: 4,34

Ante la ley: 4,33

Dromómanos: 4,23

Mis sucios 3 tonos: 3,94

17 monumentos: 3,69

Dioramas: 3,46

(Puntajes del 1 al 5)

A la mejor película extranjera

de la Competencia Internacional

Hemel: 3,93

Policeman: 3,83

Aquí estoy, aquí no: 3,35

Francine: 3,34

A la mejor película del Baficito

Freddy Frogface: 4,28


