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La vuelta a casa es un tópico dramático, simbólico y es-
tético tan ancestral como tristón, nostálgico y a menudo 
reaccionario. Nada que ver con el espíritu libre, instantá-
neo, un tanto parricida y lanzado al infinito y más allá de 
las vanguardias. ¿Qué va a encontrar entonces una película 
que viaja al pasado para recuperar el ánimo iconoclasta 
y futurista de Man Ray? La casa Emak Bakia es un cine-
poema que narra el sueño de una mujer a través de técni-
cas fílmicas como el rayógrafo o la doble exposición, y la 
casa en cuestión es aquella de la costa vasca que sirvió de 

locación a Ray para su cortometraje. Ochenta y tres años 
después, Oskar Alegria inicia un viaje por la costa vasca con 
el objetivo de localizar esa casa, pero, como dice la zamba, 
“la casa ya es otra casa, entonces, ¿a qué volver?”. A po-
ner patas arriba los recuerdos, nos dice la película desde su 
plano inicial invertido.

 HOY, 23.15, Hoyts 8; JU 19, 18.45, San Martín 1;  
DO 22, 18.45, 25 de Mayo

Esta es una película desconcertante, y eso (en este con-
texto) siempre es bueno. Justamente, el contexto de la fic-
ción aquí desarrollada es una de las claves. En las primeras 
imágenes –blanco y negro documental de las décadas del 
60 o 70– se ve a un grupo de hombres detenidos, mal-
tratados y desnudados por militares junto a una carretera. 
Sobre ellas se imprimen pocos sonidos del presente, los del 
protagonista de la película, un joven que acude a la casa 
familiar para atender a un hombre viejo y enfermo. Lentes 
anamórficas como en Sokurov, sobreimpresiones virtuosas 
en parabrisas y vidrios, plácidos trayectos en moto como en 

el cine asiático contemporáneo y reencuadres prodigiosos 
constituyen el repertorio estético de Boulocq. Nada de esto 
es nuevo, y hasta la unión de registro histórico-político con 
estilización artística tiene antecedentes ilustres como el de 
Tarkovski. Lo que llama la atención es el modo en que el 
final relee todo el peso del pasado –más o menos militan-
te– de los personajes a la luz juvenil del presente.  

 HOY, 21.15, Hoyts 3; JU 19, 16.45, San Martín 1;  
SA 21, 20.45, A. Belgrano

Jóvenes, libros, amores y sexo. ¿Les suena? Imposible no 
pensar en la Nouvelle Vague, pero no para desempolvar es-
tantes cinéfilos ni nada que se le parezca, sino para mentar 
polvos entre cine, literatura y otros descubrimientos por el 
estilo. Jiménez ha dicho que su película es “un homenaje 
a la mentira”, y esa es toda una declaración de principios 
sobre la vida como ficción y la identidad como máscara. 
Con buen humor y buena música, el recorte generacional 
muestra algo de esa arrogancia típicamente juvenil debajo 
de la cual asoma la inseguridad de no saber qué rumbo hay 
que tomar para seguir adelante, o de saber que si se esco-

ge el que se corresponde con el propio deseo ya no habrá 
coartadas para volver atrás. Seca, precisa, lacónica y diná-
mica, la puesta en escena frontal y detallista de la película 
filma los destinos de unos personajes pero también los de 
la adaptación cinematográfica de una novela. 

 HOY, 19.30, Hoyts 11; MI 18, 12.45, Hoyts 11;  
VI 20, 22.30, Hoyts 11

Los dos personajes del título son, contra todo pronóstico, 
una nena (de ocho años, digamos) y su hermanito (de cuatro, 
supongamos también), sueltos en una ciudad y sus alrede-
dores donde casi no se ven adultos, o más bien no importan. 
Así que nada de Asesinos por naturaleza ni Tiempos violen-
tos por aquí: la Loca es loca por su imaginación desaforada 
(con la que escribe casi en tiempo real el guion de Crazy 
& Thief, decorado con historias asombrosas y máquinas del 
tiempo de cartón), y el Ladrón es ladrón por “crímenes” 
como el hurto de un limón de un supermercado. Juntos, eso 
sí, son pura dinamita cinematográfica, de esa que hace volar 
la imaginación y rompe todas las convenciones, empezando 

por el factor “aaah, qué chuchi” tan buscado en las pelícu-
las protagonizadas por niños. Sí, estos dos serán adorables, 
pero lo que le interesa a McAbee (que, antes de hacerse mú-
sico y cineasta, fue patovica y considera que su graduación 
de la secundaria fue “un acto de caridad”) es otra cosa: algo 
así como traducir al cine el sentido de la aventura y el juego 
libérrimo que habita en los mundos, tanto los reales como 
los imaginarios, de la niñez.

 HOY, 23.30, Hoyts 6; JU 19, 19.30, San Martín 2;  
SA 21, 11.00, Hoyts 12

selección oficial internacional

cine del futuro

Bonsái
Chile - Francia - Argentina - Portugal / 2011 / 95’ / Cristián Jiménez

Crazy & Thief
Estados Unidos / 2012 / 52’ / Cory McAbee

La casa Emak Bakia  
España / 2012 / 83’ / Oskar Alegria

Los viejos
Bolivia / 2011 / 73’ / Martín Boulocq
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Entrevista con Diego Prado y  
María Eugenia Cortajerena  

Perdiendo mi religión  
El que no lo sabe, que salga del refugio nuclear ya: La Plata, a.k.a. El Cuadrado, hace 
rato que anda emitiendo radiaciones que están reconfigurando el mapa cultural. 
Motorizados, freaks, faunos y cientos de criaturas que volvieron a darle a la noche su 
fuerza ahora suman a sus filas a Al cielo, ópera prima de Diego Prado que, junto con 
su guionista María Eugenia Cortajerena, le responde a Sin Aliento algunas cuestiones. 

Entrevista con Mariano Luque 

La violencia invisible  
Con solo 25 años, el cordobés Mariano Luque subió a un avión por primera 
vez en mayo de 2011, con destino a Cannes. Estaba acompañando a su 
mediometraje Salsipuedes, que sería exhibido en la muestra de la Cinéfondation. 
Luego su debut se transformó en un largo, y hoy llega al 14 BAFICI.  

¿Qué les interesaba del debate interno del personaje entre el 
difunto ídolo del rock y el ídolo religioso?
Cortajerena: Me interesaba encontrar cruces, ya que tanto al mun-
do del rock como al religioso los rodea cierta idealización. Sus ídolos 
tienen aura, y el vínculo que la gente genera con ellos tiene algo de 
enamoramiento. Si bien no son intercambiables entre sí, los dos sirven 
a la búsqueda y al crecimiento de Andrés. Cada vez más sus deseos 
van encontrando un cauce real.
Prado: En ese sentido, uno de los aspectos que más me interesaron 
del guion fue ver cómo Andrés simplemente transita esos espacios, 
descubriéndolos y descubriéndose a sí mismo al mismo tiempo. Creo 
que no es un personaje que idealiza las cosas; más bien atraviesa 
un proceso de exploración y de encuentros, en el cual va forjando su 
propia identidad.

La película tiene una forma de ser platense, generacional y sen-
tida, aunque de ninguna manera declamatoria. ¿Buscaban ge-
nerar algo así? 
C: La idea era contar una historia de iniciación, de autoconocimiento y 
de amor sin demasiado dramatismo, generando un ambiente tranqui-
lo que fluya a través de la mirada de Andrés. No fue particularmente 
pensada para ser filmada en La Plata, aunque sí necesitábamos que 
sea en una ciudad de ciertas dimensiones, con ciertas características y 

En Salsipuedes, Rafael y su esposa Carmen –o Tutuca, como él la llama 

tiernamente– descansan en un camping. Ninguno de los dos está cómodo, 

por lo que incomodan también a los espectadores. Cierta violencia atra-

viesa los diálogos, cierta tensión atraviesa la atmósfera, pero los dos ya 

aprendieron a disimular su fastidio. Carmen está atrapada en esa situación 

y no puede escapar de ella: su marido transmite una violencia invisible. El 

bosque, que ocupa toda la extensión del cinemascope, no hace otra cosa 

que acentuar su prisión. 

El tema de la violencia está en el centro de la película. ¿Cuál fue 

tu punto de partida y por qué elegiste trabajar con esa cuestión?

No elegí el tema de antemano. Empecé a escribir escenas aleatoriamente, 

a partir de imágenes y situaciones que yo había visto, y la película fue 

tomando forma naturalmente. Trabajo mucho con los rasgos de personas 

que conozco, y hago uso de la personalidad y las anécdotas de familiares, 

amigos o padres de amigos. Cuando descubrí que la historia iba a seguir 

ese camino, no quise profundizar más en el tema, pero sí mantener sus 

orígenes, basados en el sentido común, en impresiones personales y en 

mi propio entorno. 

espacios. La Plata se adaptaba, pero no era excluyente. Y en cuanto a lo 
generacional, diría que la película es actual, pero no hubo una intención 
de anclarla en una época.
P: En general coincidimos en que la película trata una temática bastante 
universal. Casi nadie en el equipo es platense, todos confluimos en el Cua-
drado por razones de estudio o trabajo, y resultó ser un espacio propicio 
para el relato. Nos centramos particularmente en las afueras de la ciudad, 
en Tolosa y en Los Hornos, para situar a Andrés y a su familia en una 
determinada clase social. 

Hay una movida cultural muy fuerte en La Plata, sobre todo 
en los últimos años. ¿Cómo ubican a su película dentro de ese 
panorama?

P: Es cierto. La movida independiente ha crecido mucho en la ciudad, y 
la película cuadra perfectamente en ese panorama desde su origen como 
proyecto impulsado por el Festifreak, un gran referente y parte fundamen-
tal del proceso en los últimos años. Esto repercute, a su vez, en lo musical: 
hay muchas bandas independientes muy buenas que se caracterizan por 
transgredir los cánones genéricos y renovarse continuamente. Esto fue una 
gran influencia a la hora de definir la identidad musical de la película. Me 
interesaba que se la pudiera asociar a esa variedad de estilos, ruidos y 
colores que no cuadran con los estereotipos del rock.

En los diálogos se hace palpable toda la dimensión violenta que 
acecha la relación entre los protagonistas…

Los diálogos encierran un cariño falso. La violencia está escondida en la 
forma, como si eso amenizara la crueldad del contenido. En Córdoba la 
gente recurre mucho al humor con ningún otro objetivo que el de la agre-
sión, por eso me pareció muy interesante explorar cómo el lenguaje se 
vuelve rebuscado para disfrazar cosas así. 

¿Cómo trabajaste con el sonido?

Me interesaba que el sonido no solo acompañara la narrativa sino que 
también le agregara una superficie diferente. Hay un cruce entre la imita-
ción del entorno de la naturaleza y el ánimo del personaje de Carmen, que 
le presta mucha atención al fuera de campo y así incrementa la tensión. 
Mi trabajo con el guion es muy intenso: me gusta hacer storyboards que 
sirvan para organizar las ideas, sintetizar los planos, y eso termina siendo 
fundamental para lograr cultivar el poder sugerente del sonido. Los dibujos 
también me ayudan a realizar muy pocas tomas; es una especie de premi-
sa o juego que me atrae.

Natalia Barrenha

En Airheads, comedia metalera con los noventa marcados a fue-
go en la piel, para diferenciar a un policía de un headbanger 
hecho y derecho, se le preguntaba: “¿Quién ganaría una pelea? 
¿Lemmy o Dios?”. El chivato quedaba en offside al no saber la 
obvia respuesta: “Lemmy es Dios”. Lejos de aquella comedia 
metalúrgica, Al cielo conjuga esa dicotomía con ese fundamen-
talismo melómano religioso, pero lo hace de forma realista: An-
drés, su joven protagonista, se debate, mientras vive y recorre 
ambos mundos, entre la devoción por Jesús y aquella generada 
por el fallecido ídolo de una banda de rock vernácula. Con La 
Plata (ciudad y movida cultural) como terreno desde el cual plan-
tear las diagonales que cruzan esos dos mundos con justeza, sin 
postales de ningún tipo, y mutando el grito generacional en gri-
to privado, Prado observa la forma en que ambos universos de-
vienen en algo híbrido, antes que en un duelo. Algo que quizás 
no cargue con tantas cruces como se creía desde un principio.

 HOY, 22.45, Hoyts 11; MI 18, 16.15, Hoyts 11;  
DO 22, 19.45, Hoyts 11

Hay tres informaciones exteriores a esta película y a su forma, 
o anteriores a todo juicio, que son insoslayables: cuando era 
un mediometraje y todavía estaba en proyecto de ser un lar-
go, Salsipuedes fue invitada al Cinéfondation del Festival de 
Cannes. El segundo dato es que Mariano Luque ha declarado 
su interés en “representar una serie de situaciones particula-
res sobre la violencia a la mujer que he percibido en mi entor-
no”. Por último, Salsipuedes se suma al conjunto de películas 
cordobesas que están contribuyendo a descentralizar el cine 
argentino anclado en Buenos Aires. Las imágenes (en su ma-
yoría, planos cortos y primeros planos) nos acercan al día de 
campo de una pareja; ella toma distancia, pero él le habla, la 
toca, la interpela sin demasiado éxito. Las palabras y la forma 
de hablar de los personajes dicen mucho de la índole de las 
relaciones que ambos mantienen entre ellos, en una película 
rigurosa tanto visualmente como en el plano sonoro.

 HOY, 21.00, Hoyts 5; JU 19, 17.00, San Martín 2;  
DO 22, 18.45, Hoyts 6

selección oficial argentina

Al cielo
Argentina / 2012 / 95’ / Diego Prado  

Salsipuedes
Argentina / 2012 / 66’ / Mariano Luque  
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¿En qué consistirá la Mesa sobre cine lati-
noamericano que vas a moderar hoy?

El tema que voy a plantear es hasta qué punto 
tiene sentido seguir hablando de cine latinoame-
ricano. Hay dos problemáticas: en primer término, 
el hecho de que la producción hoy está ligada a 

cuestiones no artísticas, como es el caso de las coproducciones finan-
cieras. En ese sentido, es lo mismo realizar la producción con los holan-
deses de la Hubert Bals que con los brasileros de Petrobras. Luego está 
la otra dimensión, que tiene que ver con desde cuándo existe el cine 
latinoamericano. En la época llamada de Oro, había una competencia 
entre México y Argentina: no se planteaban como una cinematografía en 

Mini    e ntr   e v ista     c o n  G o n z a l o  A gui   l ar
años se está dando el caso inverso. Se intenta pensar, más que en 
la política, en cómo abordar lo político desde el cine. Es una actitud 
mucho más interrogadora, más dubitativa. Algunos pueden pensarla 
como fría, cobarde o indolente, pero en realidad es una forma de 
pensar el arte en un lugar donde lo político está puesto en cuestión 
como una dimensión de acción.
Sebastián Santillán 

>    MESA CINE LATINOAMERICANO 
Con Diana Bustamante, Renate Costa y Cláudio Marques. 
Modera: Gonzalo Aguilar. 
HOY, 19.00, Auditorio / Punto de Encuentro BAFICI

común, sino que competían por conquistar los mercados. Nadie pensaba que 
podía existir un cine que pudiera ser común. Además en esa época, alrededor 
de los años 40, la producción de otros países era escasa; solo Argentina y 
México tenían influencia en ese ecosistema. Eso cambió en los sesenta. Con 
la revolución cubana, empezó a tomar importancia la idea de que hay un 
cine latinoamericano.

¿Cuál es el peso de la política en el cine latinoamericano?

Hablar de cine latinoamericano es hablar de cine político lisa y llana-
mente. Pero el problema del cine latinoamericano de los sesenta era que 
presuponía, fuera del film, una política ya establecida. Entonces lo que 
hizo el cine fue aliarse con esa política, apoyarse en ella. La garantía final 
estaba por fuera del film. Me parece que en las películas de los últimos 

Boca do Lixo (“Boca de Basura”) es, antes que nada, un lugar físico en el centro de 
San Pablo que se extiende a lo largo de unas cuadras del barrio de Santa Ifigenia, 
detrás de la terminal de trenes más importante de la ciudad. La gran cantidad de 
robos y prostitución que había en la zona le valió su nombre en el mundo del cine 
(a fines de los ochenta, el área era conocida como “Cracklandia”). Absolutamente 
desprovista de glamour, la Boca fue el lugar donde jóvenes productores se 
instalaron con muy poco o ningún presupuesto. El ethos proletario del barrio les 
proveyó de una infraestructura de producción: materiales de construcción para 
los sets, utilería, comida, vestuarios… todo se conseguía barato por la zona. 
El dueño de un restaurant podía hacer el catering de una película a cambio 
de la promesa de una parte de las ganancias. La cercanía a líneas ferroviarias 
importantes también sumó la facilidad para enviar películas a los cines de todo 
Brasil. A principios de los años 50, en la arteria principal de Boca, la calle Triunfo 
(objeto de dos afectuosos cortos de Ozualdo Candeias), ya se habían instalado 
numerosas productoras pequeñas y distribuidores.
O pagador de promessas (1962), la primera Palma de Oro brasileña en Cannes, 
fue, de hecho, un producto de Boca do Lixo. Oswaldo Massaini, fundador en 1949 
de Cinidistri, les arrebató a los estudios al talentoso galán Anselmo Duarte para 
dirigir una serie de films, legitimando así, de un día para otro, a la Boca como 
centro de producción. Para fines de la década, la calle Triunfo era un núcleo de 
aspirantes a realizadores, estrellas, periodistas, estudiantes y mucho más. Las 
reuniones de negocios se sucedían con poca ceremonia en los bares locales, donde 
la sinopsis de un principiante confiado podía volverse rápidamente un contrato de 
producción cerrado. Los exiliados de los grandes estudios y los jóvenes intelectuales 
se congregaban en la Boca; la rareza de un centro de producción rápido y sucio 
generó que los productores fueran más proclives a correr riesgos con material tan 
poco convencional como el debut del crítico de cine de 21 años Rogério Sganzerla, 
la oda al cine titulada O bandido da luz vermelha. Los veinteañeros João Callegaro 
(O pornógrafo) y João S. Trevisan (Orgia ou O homem que deu cria) también 
hicieron sus primeros (y lamentablemente únicos) largometrajes bajo esas mismas 
condiciones: uno es un film noir muy imaginativo; el otro, el violento repudio del 
Cinema Novo. Para mejor o para peor (más lo último que lo primero), este tipo 
de producciones empezó a escasear pronto, cuando los productores de la Boca 
descubrieron que para sobrevivir debían encontrar la forma de colarse en un paisaje 
de la distribución monopolizado por los norteamericanos. Cuando Sganzerla, 
Callegaro y Trevisan hicieron estas primeras incursiones, el número de cineastas 
en actividad de la Boca se podía contar con los dedos de las dos manos. En 1969, 
solo se realizaron doce películas en el barrio (en comparación con las 44 por año 
que se producirían una década más tarde, y las 55 hechas solo en 1981). Aun así, 
Massaini lanzaba dos films de “sertanejo” (aventuras ambientadas en las tierras de 
nadie brasileñas) al año, y productores independientes como Ozualdo Candeias y 
José Mojica Marins –quien ya en 1964 había inventado su álter ego fílmico, Zé do 

focos

Boca do Lixo:  
la historia (casi) completa 
Gabe Klinger y Gerwin Tamsma programaron un foco gigante en el último Festival de Rotterdam, 

del cual el BAFICI extrajo cuatro maravillosas –y bastante chanchas, todo hay que decirlo– películas. 

La historia de la Boca do Lixo merece ser contada, y qué mejor que la dupla de curadores del focazo 

holandés y (casi toda) su presentación del catálogo para hacerlo.

Caixão– eran lo suficientemente exitosos con películas como À meia-noite levarei 
sua alma como para poder financiar un largo más o menos cada doce meses. Carlos 
Reichenbach, Antônio Lima y Callegaro, jóvenes estudiantes de una de las primeras 
escuelas de cine de Brasil (la efímera Escola Superior de Cinema de São Luis), 
crearon una productora en la Boca, pero apenas consiguieron hacer un solo film: la 
antología As libertinas (1968). Productores y cineastas aún estaban testeando los 
límites de un sistema que todavía no demostraba ser una alternativa valiosa a los 
quebrados estudios paulistas Vera Cruz, Maristela y Multifilmes. Esos prestigiosos 
titanes habían aparecido en los cincuenta, pero fracasaron en justificar sus métodos 
–producción de alto nivel, según el modelo de los estudios norteamericanos– y el 
público local siguió prefiriendo lo importado. El nuevo modelo de producción era, 
pues, una tontería: contratar jóvenes emprendedores, hambrientos, para pervertir 
por poco dinero un amplio abanico de películas de género, protagonizadas por 
starlettes y galanes de segundo orden, en poquísimo tiempo. ¡Voilà!
Para 1973, la Boca do Lixo había entrado en su edad dorada. Los experimentos de 
Sganzerla, Callegaro, Trevisan y otros emigraron a otros lugares (Trevisan volvería 
brevemente como guionista), mientras que populistas como A.P. Galante, Antonio 
Palacios, Tony Viera y David Cardoso se instalaban con firmeza. Los cineastas 
de este apogeo ya se sabían el manual de memoria: los riesgos eran mínimos, 
y el “sistema” había generado un público ávido. Los dueños de salas de cine 
comenzaron a tomar nota. Un productor como Galante ahora podía conseguir 
fondos en efectivo por adelantado de los empresarios de la exhibición, y cubrir 
así sus gastos de rodaje aun antes de haber cargado la cámara con película. Otros 
–como Viera y Cardoso– eran expertos en marketing, que aparecían en sus propios 
films y trabajaban sobre todo de vender sus propias personalidades carismáticas. 
Bajo este tipo de emprendimiento más directamente comercial, productores 
principiantes fueron ascendidos y se convirtieron en directores por encargo 
confiables: Fraga, Jean Garret, Alfredo Sternheim, entre otros. Reichenbach, un 
cinéfilo intenso que se llevaba igual de bien con la alta cultura y con lo popular, 
consiguió trabajos en prácticamente todas las áreas cinematográficas en que podía 
desempeñarse: guionista, camarógrafo, iluminador, actor y, más tarde, se volvió un 
codiciado director. 
Una cuestión importante que se cernía como una sombra sobre el cine nacional de 
la época era la dictadura militar. A fines de los años 60, la censura había alcanzado 
niveles soviéticos y los productores que sugiriesen cualquier discurso político o 
quisieran empujar las normas narrativas (ni mencionemos escenas de sexo, aun las 
menos explícitas, de abuso de drogas o de violencia) se arriesgaban a tener sus 
películas durmiendo en estantes durante años. A menudo arbitrarios y ridículos, los 
vetos militares podían ser el último clavo en el ataúd para los productores novatos. 
Pero en los setenta, las autoridades militares aflojaron sus controles, a medida que 
el cine erótico se volvía más y más popular. El sexo estaba de moda; la política, 
en cambio, todavía no. Una nueva categoría cinematográfica nació de ese cambio 

de mareas, y fue llamada peyorativamente (o cariñosamente, según a quién se le 
pregunte) pornochanchada. En 1980, la famosa El imperio de los sentidos (1976) de 
Nagisa Oshima se volvió un inesperado éxito artístico en Brasil: vendió cinco millones 
de entradas y estableció un precedente de permisividad para producciones hardcore. 
Los censores dejaron hacer, obligando a los productores de la Boca a conquistar 
los hasta entonces vírgenes extremos sexuales de la pornochanchada. Pronto 
proliferaron los cines XXX, y la cantidad de películas hardcore producidas en la Boca 
alcanzó la enorme cifra de 500. Hasta cineastas como Marins y Candeias fueron 
absorbidos por la tendencia. Pero a pesar del boom creado por el film de Oshima, 
la producción de la Boca comenzó a desacelerarse a un ritmo alarmante a fines de 
los ochenta. Y en cuanto se estrenaron 50 películas hardcore norteamericanas, la 
demanda de películas de la Boca simplemente se agotó. Las starlettes y los galanes 
desaparecieron en silencio, los productores redirigieron sus pequeñas fortunas a 
emprendimientos más estables, y un puñado de directores intentó hacer pie en el 
subsiguiente período de “recuperación” del cine brasileño, la mayoría sin éxito.
Aunque Boca do Lixo comprende la fase más prolífica y económicamente exitosa 
de la historia entera del cine brasileño, su recuerdo nunca ha sido rescatado de 
las ruinas. Eclipsada por el cine arte financiado por el Estado y por productos de 
estudio de mediana calidad, la Boca es un ejemplo heroico de cómo un movimiento 
cinematográfico de bajo presupuesto se impone a la opresión gubernamental y al 
empirismo norteamericano, creando millones de espectadores y produciendo varios 
de los talentos más destacados del cine contemporáneo.

 A opçao (ou: As rosas da estrada) 
HOY, 14.30, Lugones; VI 20, 22.00, Lugones

 Oh! Rebuceteio 
HOY, 23.45, Hoyts 7; JU 19, 00.15, Malba; SA 21, 00.15, Cosmos

 O império do desejo 
MI 18, 19.30, Lugones; SA 21, 21.45, Lugones

 Fuk fuk à brasileira 
JU 19, 19.30, Lugones
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 Olavi Virta / Paavo Nurmi - The Man and His Times 
VI 20, 14.45, Hoyts 7

 The Year 1952 / Land of the Pharaohs 
MI 18, 17.45, A. Francesa

 Man in the Shadows 
HOY, 19.15, Hoyts 7; JU 19, 11.00, Hoyts 7

 Sodankylä Forever: The Century of Cinema /  
The Yearning for the First Cinema Experience 
JU 19, 18.30, Malba; DO 22, 22.15, Hoyts 7

 Sodankylä Forever: Eternal Time / Drama of Light 
HOY, 13.00, A. Francesa; VI 20, 17.45, Malba

 Splinters: A Century of an Artistic Family 
MI 18, 21.15, Hoyts 7; SA 21, 16.00, Cosmos

 Helsinki, Forever / A Day at Karl Marx´s Grave 
MI 18, 14.30, Lugones; DO 22, 17.00, Lugones

nota de tapa

Mesas / Focos

El hombre que sabía demasiado
Peter von Bagh, finlandés. Peter von Bagh, crítico de cine con varios libros publicados. Peter von 

Bagh, director de cine con un Foco en el BAFICI. Peter von Bagh, el hombre que conoció a Hitchcock, 

que es solo un nombre de los varios, miles que Von Bagh se ha encargado de construir no como 

mitos sino como anécdotas humanas, perfectas para el cazador de datos cinéfilos que agigantan 

nuestra pasión. Von Bagh, el hombre al que tienen que ir a escuchar hoy en nuestra Mesa si el cine 

les pasa, incluso remotamente, cerca del corazón. 

Peter von Bagh es un tesoro. Sobre todo en estos instantes en los que 
obliga a la cinefilia local y visitante a entrar en ebullición en el suelo porte-
ño. Si hay algo que el cinéfilo purasangre (o purasangre destilada) adora, 
es el dato, valga la redundancia, cinéfilo. No tanto el dato al estilo de la 
gran Vivi Canoso (bendita tú eres entre todos los chimentos), sino el dato 
reliquia, el que baja del Panteón de nuestros Directores y los pone a una 
distancia en extremo cercana, al menos auditivamente. 
Peter von Bagh es dueño de un Foco del BAFICI y Director del Festival 
del Sol de Medianoche (además del de Il Cinema Ritrovato). Su festival, 
ubicado en su Finlandia natal, se ha convertido en un reducto en el que 
los directores de cine pierden, como sostiene el propio Von Bagh, “su 
papel como directores de cine” y pueden agigantar su figura a partir de 
ser simplemente ellos. Hablar con Von Bagh implica oír respuestas del tipo 
“Entrevisté a Bresson, a Dreyer y a Hitchcock”, dichas con una humildad 
que semejantes medallas cinéfilas no admitirían en otro mortal. “Blanca 
como mi alma”, dice acerca de la pared que tiene detrás al momento de 
hacer la foto de tapa. Y sigue hablando sobre cómo a esas entrevistas las 
hizo muchas veces en los hogares de los directores, y muchas otras en el 
marco de su festival. Y también cuenta que ha enfrascado esa experiencia 
en películas vitales, películas-documento, que hablan de un lugar, de un 
momento, de una política de la imagen. El hombre al que Kaurismäki (Aki, 
pero el otro también) llama “mi escuela cinematográfica” habló con Sin 
Aliento y se convirtió –esperemos que para ustedes también– en una cita 
obligatoria, tanto en la pantalla como en la Mesa que brindará hoy.

¿Cómo describirías el Festival del Sol de Medianoche?

Es evidente que hay un grupo de festivales de cine que se concentran 
realmente en las películas; el BAFICI es uno de ellos. Pero la mayoría de los 
festivales hacen algo más: se concentran en el mercado del cine, o invitan 
a los directores solo porque son famosos. De alguna manera, los cineas-
tas se convierten en una máquina de entretenimiento, y deben cumplir el 
típico papel del director de cine en lugar de ser respetados por lo que son. 
Así que cuando te internás en lo más profundo de la naturaleza, como 
pasa en el pequeño poblado de Laponia, es cuando más podés discutir 
las películas con los realizadores sin ningún filtro, sin medios. Ningún otro 
festival les dedica tanto tiempo a los cineastas; a ellos les gusta venir 
al festival porque son respetados como humanos, como ciudadanos. En 
mis cuatro Sodankylä muestro el material que compilo de las charlas que 
tengo con ellos.

¿Por qué creés que es tan importante discutir las películas 
con los realizadores?

No solo hablamos de sus películas; también les pregunto acerca de cómo 
encontraron su propia identidad. Lo que uno no sabe es que las películas 
nacen a partir de la memoria de los realizadores, de cosas que les pasaron 
en su infancia, etcétera. Ellos toman esas anécdotas y les dan forma, y eso 
es algo que no siempre se nota en sus películas.

¿Creés que hoy en día no hay suficientes discusiones con 
los directores?

Suele haber pseudodiscusiones, especialmente en las conferencias de 
prensa. Si un director extranjero va a París o a Londres, suele ser tratado 

como si fuera un animal. Lo que nosotros hacemos es diferente: uno pue-
de verlos a ellos como seres humanos.

¿Cómo comenzó a gestarse la idea del festival?

Fue algo que una vez propuse sin darme cuenta de que era una buena 
idea, fue muy natural. Nuestro primer invitado fue Samuel Fuller, luego 
Tavernier, luego Jonathan Demme… En un primer momento pensé que 
quería hablar con ellos como correspondía, y que el públco formaría 
parte de esa discusión. Pero al año siguiente, por decisión mía, la única 
persona que hacía las preguntas era yo. Yo nunca planeo lo que voy a 
preguntarles, no llevo nada escrito. La primera pregunta siempre es: 
“¿Cuál fue la primera película que viste?”. Uno de los films que acá 
se exhiben comienza mostrando las respuestas a esa pregunta, que 
suelen ser muy inocentes; eran todos niños y probablemente veían 
Blancanieves, o algo por el estilo. Uno ve en mis películas que de 
alguna manera la vida de una persona está predestinada; ellos me 
responden cuál fue la primera película que vieron y dicen a cámara 
“Claro, este era mi destino”. Es muy interesante. De hecho, algunas de 
mis películas se utilizaron en seminarios sobre psicoanálisis.

¿Creés que todavía hay lugar en nuestro mundo para cau-
sas de izquierda como las que generaron tu corto A Day 
at Karl Marx’s Grave?

Espero que sí. Es deprimente ver cómo una generación de chicos, mis 
chicos, ya no leen los clásicos del socialismo, o no les preocupa mucho 
hacerlo. Pero cuando mirás de forma más detallada, te das cuenta de que 
los jóvenes poseen su propia base, y aquellos que se toman en serio eso 
son más responsables como individuos.

Queríamos preguntarte por los Kaurismäki, ya que ellos 
(sobre todo Aki) te consideran “su maestro”.

Bueno, la idea del festival se le ocurrió a Annsi Mänttari, que fue el respon-
sable de traer a los Kaurismäki a trabajar, originalmente como proyectoris-
tas. Mänttari estaba en la región donde se hace el festival, Laponia, en la 
noche plena, borracho, mirando hacia la nada. Y en esas circunstancias, se 
le ocurrió hacer un festival de cine. Me llamó para curarlo, y me dijo que 
quería que los primeros invitados fueran John Huston y Akira Kurosawa. 
Pero no se pudo. Entonces vino Samuel Fuller.

[Aviso del entrevistador: acá empieza la baba cinéfila y no queda más 
remedio que tirar nombre, tras nombre, tras nombre y ver qué pasa.]

¿Cómo fue tener a Samuel Fuller?

Fuller era un viejo amigo al que conocía hace más de quince años. Fue muy 
natural invitarlo, y él enseguida se entusiasmó con la idea de venir. Era una 
especie de animador en el festival. De alguna manera estableció esta idea 
del director como centro emocional del festival, como el maestro de cere-
monias. Dondequiera que iba, empezaba con las preguntas. Era un gran 
presentador de cosas. Siempre estaba hablando, sin cesar, entreteniendo 
a la gente. Michael Powell también hizo algo así, pero nadie pudo igualar 
esa furia, esa espontaneidad.

¿Y Coppola?

Coppola fue bastante modesto. Él nos contactó a nosotros. Se invitó a sí 
mismo, de alguna forma. “¿Por qué no me invitaron?”. Obvio que quería-
mos que viniera, pero le prometimos que no habría más entrevistas que la 
nuestra, nada de cámaras, nada de nada. Él se dedicaba fehacientemente 
a no ser una estrella. Quería ser parte del equipo.

¿Y Chabrol?

Muy divertido, tiraba chistes por todos lados. Siempre me emociona ver 
cómo los grandes cineastas logran preservar el alma de la cinefilia. Cuan-
do hablabas con Chabrol sobre cine, era capaz de sorprenderte. Siempre 
tenía un punto de vista extremadamente personal, que demostraba su 
creatividad en su forma de ver el cine. Win Wenders también es una per-
sona elocuente a la hora de hablar sobre películas; de hecho, es mucho 
mejor hablando de lo que es a la hora de hacer películas.

>    DIÁLOGO CON PETER VON BAGH 
Modera: Sergio Wolf. 
HOY, 17.00, Auditorio / Punto de Encuentro BAFICI
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Sunday School with Franz Hinkelammert es una película de 51 minutos 
que se desprende de un film más largo sobre ideología y propaganda 
política del siglo XX en el que estuve trabajando. Al principio mi idea era 
que formara parte de ese film, pero a medida que fue creciendo debió 
despegarse de su ameba para empezar a crear su propia estructura celu-
lar. Teniendo en cuenta la forma en que suelo llevar a cabo mis películas, 
podría haber realizado un giro a la izquierda hacia alguna zona medio 
extraña. Pero me pareció que eso iba a ser difícil de hacer con el material 
de Hinkelammert, porque se trataba del trabajo y la investigación de 
toda su vida. Básicamente, me sentí un rehén de la realidad. Fue así 
como este proyecto se convirtió en mi primer largo documental.
La primera vez que me topé con el trabajo de este economista, filósofo 
y teólogo alemán fue mientras investigaba la teología de la liberación 
para mi otra película. Leí su libro The Ideological Weapons of Death: A 
Theological Critique of Capitalism, cuya introducción estaba escrita por 
Cornell West. Hinkelammert, que vivía en Latinoamérica desde los años 
sesenta, escribió varios libros sobre las justificaciones religiosas de las 
dictaduras, trabajando sobre las diversas críticas que se le han hecho al 
concepto de utopía. Su análisis de la religión, la economía y la utopía se 
relacionaba con la persecución al terrorismo y con el libre mercado de la 
década del 2000. Cuando leí su libro Property for People, Not for Profit, 
en el que criticaba el capitalismo de casino, me di cuenta de que el tipo 
no era simplemente una nota al pie en la Historia. Se resistió a su des-
tino de ser una vieja reliquia izquierdista de la Guerra Fría al relacionar 
el pensamiento religioso con la teoría económica de una manera que 
acababa con la división entre el pensamiento individual y el interés de la 
humanidad en general.
Una vez fui a una boda en Atlanta, Georgia, y conocí a un teólogo que me 
dijo que había conocido a Hinkelammert en Costa Rica, en el centro de in-
vestigación DEI (Departamento Ecuménico de Investigaciones). Me pasó 
su e-mail, así que le escribí para entrevistarlo acerca de su investigación. 
Poco tiempo después lo conocí. Era alto, de barba larga y blanca, y un 
bigote manchado por sus años como fumador. Parecía un extraño mago.

Había muchos aspectos en los cuales podíamos hacer foco: la teología, 
la filosofía, la Historia, la política, Latinoamérica y los Estados Unidos. 
Comencé a preguntarle sobre Reagan, el maestro de las corporaciones 
de Centroamérica. Luego pasamos por Nixon, por Pinochet… los típicos 
imbéciles. Y también hablamos sobre el rol de la liberación teológica en 
Latinoamérica y del papel importantísimo que cumple la utopía religiosa 
para transformar lo ortodoxo y lo político.
Cuando edité la película, utilicé algo del material que había filmado 
en los ex centros de tortura de Buenos Aires y de Chile, y en aque-
llos que fueron utilizados por la CIA durante la Guerra del Terror en 
Polonia. También incluí material de archivo sobre el más repulsivo e 
influyente teórico de fines del siglo XX: Milty Friedman. De alguna ma-
nera, la película terminó siendo una extensa conversación, pero fluye 
naturalmente ya que me encargué de que la audiencia sintiera que 
está al lado nuestro compartiendo la charla, en lugar de sentirse como 
simples receptáculos de una tesis documental. El planeta necesita un 
poco de Franz Hinkelammert; yo solo estoy cumpliendo con mi parte. 
Jim Finn 

 Sunday School with Franz Hinkelammert 
HOY, 19.30, San Martín 2; JU 19, 20.15, Hoyts 6;  
SA 21, 13.15, Hoyts 6

TRAYECTORIAS

El código Bafinnci

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.

El álbum del BAFICI sigue teniendo su página color 
Rosa von Praunheim. Porque el agent provocateur ale-
mán vuelve y es millones de figuritas queer, ahora di-
bujadas por Ralf König, su correligionario en eso de ser 
gay incorrecto, o simplemente marica desaforada, casi 
de temer, aunque ambos tengan la capacidad de reírse 
cuando corresponde y cuando no. Y no es figurita di-
fícil, aunque tal vez sí una de las mejores, el hecho de 
que Von Praunheim haga un documental sobre König, 
historietista ultracamp que retrató décadas de la co-
munidad gay dentro y fuera de las viñetas, pasando del 
under al estante de best sellers. Von Praunheim, agita-
dor de lo menos friendly de la comunidad gay, vuelve 
al BAFICI a presentar a König, que es casi la bomba 
que falta detonar para completar el álbum. Boom.

 King of Comics 
HOY, 13.45, Hoyts 8

¿Hace falta decir por qué bafichizamos a nuestro 
queridísimo Perro? BAFICI y Perrone, Perrone y BAFICI 
son un solo corazón que late para darles a los amantes 
rabiosos del cine independiente mucho más que diez 
momentos de felicidad: graciadió, las zapadas del 
Perro siempre vienen con bonus track. Una mecha 
encendida para que hagamos bang bang nosotros 
dos y todos los que rayen; en Navidad (la de Ofelia y 
Galván o la de los cuentitos), en una tarde de verano y 
en Canadá también. Esta vez, el de Ituzaingó pega un 
giro de 180° y posa su mirada lúcida sobre los actos 
cotidianos de su terruño en el drama de dos chicas 
alienadas, entre otras cosas, por la explotación laboral.

 Las pibas 
HOY, 16.45, Hoyts 6; JU 19, 15.00, San Martín 2

Boxeo Constitución
Cine y boxeo nunca se 
llevaron a las piñas. Entre 
ambos hay una historia de 
amor pródiga en mimos 
y caricias, y la película de 
Weingartner es la última 
entrega de ese gran roman-

ce que es más grande que la vida, entre otras cosas porque la muerte 
anda siempre cerca de sus protagonistas. Y con el boxeo pasa algo 
parecido a lo que pasa con otras ceremonias modernas: es el lugar 
donde se cruzan la pasión (que es irrazonable por definición) y el mer-
cado, que es la pasión por el dinero. Por eso esta película se encarga 
de mostrar la pasión de Federico, el Colo, Milton, el Chino y otros 
pibes del conurbano bonaerense o de los barrios más pobres de la 
Capital Federal, a la vez que acompaña la lucha por encuadrar labo-
ralmente la actividad, de modo que la plata que se gana en el negocio 
se distribuya para que los boxeadores no queden sin cobertura a la 
hora de los bifes que accidentes, enfermedad y vejez les reparten sin 
asco. Constitución y el Luna Park son los dos polos de esta película 
que transforma a rings y estaciones de ferrocarril en catedrales donde 
se escenifican la pasión cotidiana de los que viven con el mango justo 
en el bolsillo y la Pasión –como agonía y como éxtasis– que los salve 
dándoles reconocimiento, estima y fortuna. “¡Aguante los pibes de 
Constitución!”, reza el último de los títulos de crédito de una película 
que los filma con placer. 

 HOY, 12.30, Hoyts 3; MA 17, 19.15, San Martín 1

DES ÉPAULES SOLIDES
Ursula Meier vino al BAFICI 
para quedarse. La directo-
ra de Home, película que 
ganó premios en Berlín y 
se estrenó en Buenos Aires, 
está aquí con dos películas 
que se las traen y que ocu-

pan un lugar importantísimo en el Festival. Sin ir más lejos, L’Enfant 
d’en haut se va a proyectar en la Función de Clausura. Pero la que 
nos ocupa en el día de la fecha es la otra película suya presente en 
la programación de este año, Des épaules solides, que se proyecta 
en el marco del focazo aniversario por los 20 años de ACID, la ce-
lebración a puro cine independiente (¿cómo iba a ser, si no?) que 
nos obsequian nuestros amigos franceses. El primer largometraje de 
ficción de Meier narra la historia de Sabine, una adolescente obse-
sionada con convertirse en campeona de atletismo. Sin abandonar 
la mirada de la protagonista, se nos muestra un mosaico de su uni-
verso: la relación con su madre inmadura, su padre ausente, su en-
trenador, el sexo y sus amigas (una suerte de álter egos: una porque 
se permite todo lo que ella no, y la otra porque le muestra adónde 
puede llevar la fijación con una idea). Meier trabaja la identificación 
del espectador con lo que la protagonista siente: libertad, angustia, 
soledad. Como dice Pierre Schöller, “Meier filma una obsesión, de la 
primera a la última imagen”. 

 HOY, 23.15, Hoyts 1; VI 20, 14.30, Lugones
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MESA INDUSTRY OFFICE -  
APIMA. LA DISTRIBUCIÓN EN EL  
INTERIOR DEL PAÍS
Ariel Rotter (Solo por hoy, El otro) modera esta Mesa cuyo tema de con-
versación es la distribución en el interior del país y de la que participan 
productores y directores como Rubén Plataneo (parte de Calanda Pro-
ducciones, Santa Fe), Eva Cáceres (parte de El Calefón Producciones, 
Córdoba) y Manuel García (socio en el proyecto TREN). Uno de los obje-
tivos de la Mesa es discutir sobre los modos de asegurarse que las pelí-
culas realizadas en el país puedan verse no solo en las grandes ciudades 
sino en todo el territorio nacional. 

>    HOY, 15.00, Auditorio / Punto de Encuentro BAFICI

 
PARABETON - PIER LUIGI NERVI AND 
ROMAN CONCRETE
¿Qué relación hay entre las grandes construcciones romanas del 
siglo I A.C. y la revolucionaria arquitectura moderna de hormigón 
armado del ingeniero civil italiano Pier Luigi Nervi (1891-1979)? 
Una película del gran Emigholz sin diálogos que usa el registro de 
sonido para transmitir estados de ánimo y que muestra exteriores 
e interiores de forma tan detallista como contemplativa. Una de las 
estructuras más potentes de nuestra sección Odiseas del Espacio. 
Pasen y vean.

 HOY, 20.45, Hoyts 12; DO 22, 17.30, Hoyts 11

 
GORDO, CALVO Y BAJITO
Antonio tiene 46 años y siempre creyó que el fracaso de su vida 
personal y profesional se debe a su apariencia. Aunque su mente 
no calla nunca, su vida transcurre sin mayores contratiempos, 

El rascacielos latino
El rascacielos latino, de Sebastián Schindel, es una investigación 
sobre el Palacio Barolo de la Avenida de Mayo, su mellizo, el Pala-
cio Salvo de Montevideo, y el arquitecto que los diseñó, el italiano 
Mario Palanti, quien llegó a la Argentina en 1910 y se quedó a 
prosperar. Encima de los edificios y la figura misteriosa de su autor, 
sobrevuela “la” Divina Commedia, de Dante Alighieri, cumbre de 
la lírica oscurantista y las fantasías geográficas y, qué no, gran ver-
sión pagana de los protocolos de premios y castigos con los que 
el catolicismo dice asestar a sus feligreses conforme lo que hagan 
en su primera vida.
El formato de la película es el de un periodista gonzo, para el caso 
vestido con un perramus a lo Holmes, que recorre los puntos clave 
de la obra de Palanti y los escritorios en los que anidan los espe-
cialistas en Dante, y, además, va marcando el ritmo con el empleo 
de un relato en off cuyo tono se ajusta a las claves de misterio que 
se intentan develar. Pero aquí ocurre la dificultad y la gracia de El 
rascacielos latino: la investigación no llega a nada. La verdad de los 
hechos, las revelaciones estridentes y las asociaciones que puedan 
hacerse en base a la especulación no agregan novedades a lo que 
sabemos de la ruta dantesca de Palanti. ¿Quién dijo que siempre 
hay que llegar a algo?
La película de Schindel es un recordatorio de ese misterio y, sobre 
todo, una mirada museográfica por esos monumentos gemelos 
que se alzan a uno y otro lado del Río de la Plata como querien-
do decirnos algo. ¿Algo como qué? Cualquier cosa que no se 
pueda probar. La pesquisa historiográfica muerde el polvo. Los 
misterios son criptas en las que se ha depositado el sentido para 
no hallarlo nunca, y esa derrota le da a El rascacielos latino un 
halo de causa perdida. 
Si dentro de seiscientos años un arquitecto, preso de algún tipo de 
fiebre, decide inspirar sus edificios monumentales en alguna nove-
la de esta época (pongamos como ejemplo algo grosso: Liova, de 
Marcos Aguinis), el hecho tarde o temprano será investigado para 
saber qué tipo de oscuridad la impulsó. Así somos.

 HOY, 15.00, San Martín 2; DO 22, 16.30, Hoyts 6

Ayer pasó por el pequeño pero acogedor escenario de nuestra Pe-
queña Música Nocturna el proyecto de Peter, Moondawn, ramifica-
ción europea de Los Álamos. Hoy será el turno de reencontrarse con 
los que se quedaron a echar raíces por estos lares: Springlizard, dúo 
de folk reptilesco, puro y directo, integrado por Jonah Schwartz y An-
drés Barlesi, que ya tiene en su haber un disco notable como Dreams 
of the Wolf (nada que ver con nuestro benemérito Director Artístico). 
Guitarras rasposas y mandolinas psicotrópicas: Texas en pleno Abas-
to, señores. Si saben lo que eso significa para vuestros oídos, no 
deberían dejar que se les escape.

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

última fila
Por Juan J. Becerra

hasta que llega a su trabajo un hombre más gordo, calvo y bajito 

que él, pero exitoso y querido por los demás. La comedia negra 

animada de Osuna, parte de Panorama, prueba que siempre se 

puede estar mejor. 

 HOY, 20.30, A. Belgrano; VI 20, 15.00, San Martín 1

 
LIGHT OF THE RIVER
En las películas de Takahata (La tumba de las luciérnagas) y de Mi-

yazaki (La princesa Mononoke) suele haber animales sentimentales, 

luchadores y queribles, animados con sentido humanista. La ópera 

prima de Tetsuo Hirakawa, quien salió de los prestigiosos estudios 

Madhouse (Ninja Scroll, Vampire Hunter D), continúa esa tradición 

ecológica del dibujo animado japonés con esta historia de dos rato-

nes obligados a dejar el hogar.

 HOY, 17.00, 25 de Mayo; SA 21, 18.45, A. Belgrano

Qué día tan complicado, mis queridos. El Instituto del Cine va 
a financiar la remake criolla de There Will Be Blood con Analía 
Franchín como protagonista, apertura del próximo Festival de 
Cine de Pinamar, donde, ups, gracias a la renacida inversión 
se encuentra un yacimiento petrolífero gigantesco, que al sur 
limita con Quilmes y al norte con Quequén. No sé si ponerme 
a llorar o estallar de puro deleite. El momento es plenamente 
de mixed emotions: pensé que TKM captaba el zeitgeist, pero 
la onda GFY (Go Fuck Yourself) es lo que más se lleva. Ayer, sin 
ir más lejos, un amigo de lo ajeno trató de llevarse a casita la 
cámara del fotógrafo de este periódico, cosa que fue impedida 
por el valiente y esbelto editor de Sin Aliento. Ayer también el 
director de un gran festival dijo barbaridades del director de un 
festival más grande todavía, pero después se arrepintió, pero 
después no, pero sí, y así las cosas… La agresión, la rapiña, 
la puñalada artera están a la orden del día, mientras nosotras 
tratamos por todos los medios de lucir espléndidas. ¡Es muy 
difícil todo!
En el lado brillante de las cosas: el sábado por la noche se cele-
bró en el reducto gastronómico peruano Mamani, del Abasto, 
la gran mesa de la confraternidad hispano-argentina, a con-

trapelo 100 x 100 de la portada de los periódicos de hoy. A la 
mesa sentáronse tres hispanenses y tres criollos, que compartie-
ron papas a la huancaína, ceviche mixto y lomo saltado, chan-
zas, cervezas (servidora, testigo desde mesa cercana, optó por 
pisco sour, ya que la “birra” le parece el horror mismo), infor-
maciones útiles y promesas de cooperación. Uno de los visitan-
tes del país de Repsol mostró piezas de un ambicioso proyecto 
de animación que esperamos poder ver en breve, y uno de los 
argentinos insistía con las bondades de la comedia Masterplan, 
mientras un compatriota llevaba adelante frenéticas negocia-
ciones destinadas a conseguir un LED 40” que le permitiera al 
grupo visualizar el Barcelona-Real Madrid del próximo sábado. 
La noche terminó con tragos y parpadeos de asordinada melan-
colía, derivada sin dudas del alcohol, como debe ser. Y nadie le 
robó nada a nadie.

Por Viviana Canoso
EL CEVICHE UNE 
LO QUE EL PETRóLEO
SEPARA
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	11.00 Hoyts 7

Mods
59’

Serge Bozon
(ACID)

	11.15 Hoyts 6

24 passions
75’

Gérard Courant
(COURANT)

	11.30 Hoyts 9

East of War
117’

Ruth Beckermann
(BECKERMANN)

	11.45 Hoyts 2

La Oruga
42’

Ariel Guerchicoff, Maximiliano Rossi
(ADOLESCENCIAS)

La sensibilidad
55’

Germán Scelso
(FAMILIAR)

	12.00 Hoyts 3

El salvavidas
64’

Maite Alberdi Soto
(PANORAMA)

	12.00 Hoyts 10

Tomboy
81’

Celine Sciamma
(INTERNACIONAL)

	12.30 Hoyts 5

Caprichosos de San Telmo
72’

Alison Murray
(PANORAMA)

	12.45 Hoyts 7

Minas-Texas
73’

Carlos Prates
(PRATES)

	13.00 A. Francesa

Sodankylä Forever: Eternal Time
60’

Sodankylä: Drama of Light
55’

Peter von Bagh
(VON BAGH)

	13.00 San Martín 2

A travers l’univers
79’

Gérard Courant
(COURANT)

	13.30 A. Belgrano

Olhe pra mim de novo
77’

Claudia Priscilla, Kiko Goifman

(PANORAMA)

	13.30 San Martín 1

Los días
80’

Ezequiel Yanco
(FAMILIAR)

	13.45 Hoyts 8

King of Comics
80’

Rosa von Praunheim
(TRAYECTORIAS)

	14.00 Hoyts 3

Cortos - Competencia

Programa 1
70’
Historia del Mal Benjamín Naishtat
Tormenta Hendrik Mijers
El traje Luna Paiva, Agostina Gálvez
Oaxaca Tohoku Pablo Mazzolo
Pude ver un puma Eduardo Williams
Nubes Manuel Abramovich

(CORTOS)

	14.00 Hoyts 10

L’Âge atomique
67’

Héléna Klotz
(ADOLESCENCIAS)

	14.30 Hoyts 2

Nosilatiaj. La belleza
83’

Daniela Seggiaro
(ADOLESCENCIAS)

	14.30 Hoyts 9

Un amour de jeunesse
110’

Mia Hansen-Løve
(DESEO)

	14.30 Lugones

A opçao (ou: As rosas da estrada)
87’

Ozualdo R. Candeias
(BOCA)

	14.45 Hoyts 1

Eighty Letters
75’

Václav Kadrnka
(FAMILIAR)

	14.45 Hoyts 12

Michael
96’

Markus Schleinzer
(PANORAMA)

	15.00 25 de Mayo

Crulic - The Path to Beyond
73’

Anca Damian
(PANORAMA)

	15.00 Hoyts 5

Roman Diary
124’

Michael Pilz
(PAGANAS)

	15.00 San Martín 2

El rascacielos latino
62’

Sebastián Schindel
(ESPACIO)

	15.15 Hoyts 11

Sangue do meu sangue
191’
João Canijo
(CANIJO)

	15.30 A. Belgrano

La Maladie blanche
42’
Christelle Lheureux
(FUTURO)

Palácios de pena
59’
Gabriel Abrantes, Daniel Schmidt
(ADOLESCENCIAS)

	15.30 Hoyts 7

A Place of Her Own
68’
Sigal Emanuel
(TIERRA)

	15.45 Hoyts 8

Cinema Komunisto
101’
Mila Turajlic
(CINE+CINE)

	16.15 A. Francesa

Hirsch - Programa 2
87’
Homecoming - Señales de vida
Ama-zona - Para Virginia - A Dios
Narcisa Hirsch
(HIRSCH)

	16.15 Hoyts 3

Cortos - Muestra
Programa 1
65’
La mañana de Navidad G. Margolin, M. 
Morgenfeld
La casa Paola Michaels

(MUESTRA)

	16.15 San Martín 1

Dioramas
94’
Gonzalo Castro
(ARGENTINA)

	16.30 Hoyts 10

Nocturnos
63’
Edgardo Cozarinsky
(TRAVELLING)

	16.45 Hoyts 6

Las pibas
65’
Raúl Perrone
(TRAYECTORIAS)

	17.00 25 de Mayo

Light of the River
75’
Tetsuo Hirakawa
(BAFICITO)

	17.00 Hoyts 1

Pater
105’
Alain Cavalier
(TRAYECTORIAS)

	17.00 Hoyts 9

Léa
93’
Bruno Rolland
(ACID)

	17.00 Lugones

Towards Jerusalem
85’

Ruth Beckermann
(BECKERMANN)

	17.15 Cosmos

HU
78’

Pedro Urano, Joana Traub Csekö
(ESPACIO)

	17.15 Hoyts 2

Yakuaya
52’

Marcelo Castillo
(PANORAMA)

	17.15 Hoyts 7

Lotte and the Moonstone Secret
73’

Janno Poldma, Heiki Ernits
(BAFICITO)

	17.15 San Martín 2

El cultivo de la flor invisible
83’

Juan Álvarez Neme
(TIERRA)

	17.30 Hoyts 4

Death Row - Programa 1
104’

Werner Herzog
(TRAYECTORIAS)

	18.00 A. Belgrano

small roads
103’

James Benning
(TRAYECTORIAS)

	18.00 Hoyts 8

Et si on vivait tous ensemble?
96’

Stéphane Robelin
(PANORAMA)

	18.15 Hoyts 5

Goliath
80’

David Zellner
(ZELLNER)

	18.15 Hoyts 12

Damsels in Distress
99’

Whit Stillman
(TRAYECTORIAS)

	18.30 Hoyts 3

Lost Alamo
98’

Francisco Forbes
(MÚSICA)

	18.45 A. Francesa

El tramo
65’

Juan Hendel
(PANORAMA)

	18.45 Hoyts 6

The National Parks Project
127’

Varios directores
(PANORAMA)

	19.00 25 de Mayo

Masterplan
87’
Diego Levy, Pablo Levy
(ARGENTINA)

	19.00 Hoyts 10

The Woman in the Septic Tank
87’
Marlon Rivera
(INTERNACIONAL)

	19.15 Cosmos

Tahrir - Liberation Square
91’
Stefano Savona
(TIERRA)

	19.15 Hoyts 7

Man in the Shadows
165’
Peter von Bagh, Elina Katainen,  
Iikka Vehkalahti
(VON BAGH)

	19.15 San Martín 1

Boxeo Constitución
80’
Jakob Weingartner
(PANORAMA)

	19.30 Hoyts 1

Saudade
167’
Katsuya Tomita
(FUTURO)

	19.30 Hoyts 11

Bonsái
95’
Cristián Jiménez
(INTERNACIONAL)

	19.30 San Martín 2

Sunday School with Franz 
Hinkelammert
50’
Jim Finn
(TRAYECTORIAS)

	19.45 Hoyts 2

A
118’
Ignacio Dimattia
(PANORAMA)

	19.45 Hoyts 9

Noite escura
94’
João Canijo
(CANIJO)

	20.00 Hoyts 4

Death Row - Programa 2
104’
Werner Herzog
(TRAYECTORIAS)

	20.00 Lugones

Sherman’s March
157’
Ross McElwee
(VIENNALE)

	20.15 Hoyts 8

Jackson/Marker 4am
4’

Zorro’s Bar Mitzva
90’
Ruth Beckermann
(BECKERMANN)

	20.30 A. Belgrano

Gordo, calvo y bajito
97’
Carlos Osuna
(PANORAMA)

	20.45 Hoyts 12

Parabeton - Pier Luigi Nervi and 
Roman Concrete
100’
Heinz Emigholz
(ESPACIO)

	21.00 A. Francesa

Bem atrás da câmera
20’

Cabaret mineiro
68’
Carlos Prates
(PRATES)

	21.00 Hoyts 5

Salsipuedes
66’
Mariano Luque
(ARGENTINA)

	21.15 Hoyts 3

Los viejos
74’
Martín Boulocq
(FUTURO)

	21.30 25 de Mayo

La segunda muerte
91’
Santiago Fernández Calvete
(NOCTURNA)

	21.30 Cosmos

Criatura de la noche: Vampiro
114’
Tomas Alfredson
(ALFREDSON)

	21.30 Hoyts 6

Philippe Garrel à Digne  
(Second voyage)
56’

Ocaña, the Angel who Sings in the Ordeal
10’
Gérard Courant
(COURANT)

	21.45 Hoyts 10

Los salvajes
130’
Alejandro Fadel
(INTERNACIONAL)

	21.45 San Martín 2

Alter Sapukai! 
87’
Sergio Subero, Guillermo Ueno
(MÚSICA)

	22.00 San Martín 1

Cortos - La Faute à Rousseau
46’
Menuet Milagros Mumenthaler
Goal Fulvio Bernasconi
Le Don des larmes Manuel Polls
Hélène et Paul Chantal Michel
Dans ma peau ou Les Principes secrets  
R. Bernasconi, F. Reverdito
Nos rêves, vos cauchemars
Felipe Monroy
Canaille (Rascal) Thomas Ammann
Walker Louise Gillard
Émile de 1 à 5 Lionel Baier

(MUESTRA)

	22.30 Hoyts 9

Tabu
111’

Miguel Gomes
(TRAYECTORIAS)

	22.45 Hoyts 4

Stateless Things
115’

Kim Kyung-Mook
(PANORAMA)

	22.45 Hoyts 11

Al cielo
95’

Diego Prado
(ARGENTINA)

	23.00 A. Belgrano

This Is Not a Film
75’

Mojtaba Mirtahmasb, Jafar Panahi
(TRAYECTORIAS)

	23.00 Hoyts 2

Hirsch - Programa 5
87’

Aleph - El mito de Narciso -
El erotismo del tiempo - Celebración -
El mito de Narciso

Narcisa Hirsch
(HIRSCH)

	23.00 Hoyts 12

Keyhole
105’

Guy Maddin
(TRAYECTORIAS)

	23.15 Hoyts 1

Des épaules solides
96’

Ursula Meier
(ACID)

	23.15 Hoyts 8

La casa Emak Bakia
83’

Oskar Alegria
(INTERNACIONAL)

	23.30 Hoyts 5

Jardines
60’

Ernesto Baca
(TRAYECTORIAS)

	23.30 Hoyts 6

Crazy and Thief
52’

Cory McAbee
(FUTURO)

	23.45 Hoyts 3

Buy Me!
59’

Catalina Flórez
(DESEO)

	23.45 Hoyts 7

Oh! Rebuceteio
84’

Cláudio Francisco Cunha
(BOCA)
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Ah, zorros, cuyo hocico cinéfilo ha detectado que 
Zorro’s Bar Mitzva ya pasó por el BAFICI… Bue-
no, a otro perro con ese hueso: vuelve el Zorro 
(bah, el niño que festeja su bar mitzva marcando 
la Z de abzurdo), y vuelve Beckermann (¡hay un 
Foco, uno enterito!) en este documental hebrai-
co-lunático que ni Bernardo debería perderse.

 Zorro’s Bar Mitzva 
HOY, 20.15, Hoyts 8;  
VI 20, 17.00, Hoyts 8  
(Se proyecta con Jackson/Marker 4am)

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

de las competencias  

Argentina e Internacional

La chica del sur: 4,68

Masterplan: 4,63

Los salvajes: 4,34

Dromómanos: 4,23

Ante la ley: 4,21

Cassandra: 4,12

Mis sucios 3 tonos: 3,85

17 monumentos: 3,69

Dioramas: 3,46

(Puntajes del 1 al 5)

A la mejor película extranjera

de la Competencia Internacional

The Woman in the Septic Tank: 3,94
Hemel: 3,93
Policeman: 3,83
Aquí estoy, aquí no: 3,35
Francine: 3,34
The International Sign 
for Choking: 3,31

A la mejor película del Baficito

Freddy Frogface: 4,28
Light of the River: 4,26

Papá, soy una zombi: 3,72


