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Gracias al mundo XXX.com, la representación del sexo y su 
construcción han sido modificadas. En un universo en el que 
el sexo está a un botón de distancia, ¿cómo mostrar, enton-
ces, el modo en que el sexo explícito puede ayudar a dar for-
ma al personaje más adorablemente salvaje del 14 BAFICI, su 
wild thing estrella? Clip se hace la pregunta pero, antes de 
terminar de formularla, es su propia mirada la que gana la 
apuesta: la pulsión cinematográfica (y la sexual, obvio) gana 
por K.O. incluso antes de subir al ring. Sí, Clip es una película 
de adolescentes, más cercana a Larry Clark que a Gus van 

Sant (aunque ambos laten y ayudan a que circule la sangre jo-
ven). Pero lo explícito sobresale incluso considerando el mun-
do en que se vive dentro y fuera de la pantalla: la crudeza 
de Jasna (la hipnóticamente arrolladora Isidora Simijonovic) 
jamás es gestual. Todo lo contrario: es la genuina forma de 
crear un cine a base de nervios y de hormonas; un cine en el 
que late de fondo la angustia de saber que quizás, algún día, 
esos clips serán todo lo que quede de nosotros. 

 HOY, 22.30, Hoyts 8; VI 20, 21.15, 25 de Mayo;  
DO 22, 22.30, A. Belgrano

En 2007, Tocha (director de Balaou, vista en el BAFICI 2007) 
desembarcó junto al sonidista Dídio Pestana en Corvo, la isla 
más pequeña y occidental del archipiélago de las Azores. 
Corvo se adentra tanto en el Atlántico como para perma-
necer suspendida entre dos continentes, entre dos tiempos 
(la modernidad, por caso, de la discoteca local, y un pasado 
centenario que se conjuga en presente) y, como sugiere el 
título de este extraordinario diario de viaje en quince capí-
tulos, entre dos planetas. Durante dos años, Tocha –músico 
además de cineasta– se dejó guiar por la curiosidad y el azar 
a través de los impactantes paisajes de la isla, registrando 

prácticamente la totalidad de los seres vivos que la habi-
tan; empezando, claro, por las apenas 440 personas que 
constituyen la población permanente de Corvo. Elegíaca y 
juguetona, vitalista y nostálgica a la vez, É na Terra não é na 
Lua derriba sin esfuerzo el mito del documentalista invisible 
para construir sobre sus ruinas un cine tan personal e íntimo 
como majestuoso e hipnótico.

 HOY, 21.15, Hoyts 10; VI 20, 15.15, Hoyts 10;  
DO 22, 13.30, Hoyts 10

“El viajar es un placer/ que nos suele suceder./ En el auto 
de papá/ nos iremos a pasear”, decía la letra de una vieja 
canción cantada por Pipo Pescador que podrían hacer suya 
los nenes de esta película chilena. El auto familiar es un 
microcosmos complicado por chiquito, en el que se con-
centran la dinámica de la pareja, la de los padres con los 
hijos, y la de los chicos entre sí. Sotomayor cuenta el último 
viaje de un matrimonio que está a punto de separarse des-
de el asiento de atrás del auto, vale decir, desde el punto 
de vista de quienes son llevados –un nene y, especialmen-
te, una nena– sin saber bien a dónde van o intuyéndolo, 

como todo hijo, pero sin tener demasiadas posibilidades de 
modificarlo. Así que esta es una road movie, y toda road 
movie es, en el fondo, un viaje introspectivo con destino 
incierto, en el que el paisaje funciona como exteriorización 
de estados anímicos y relaciones tan velozmente modifica-
das como lo que transita por el ojo cuando miramos por la 
ventanilla de un auto que no conducimos.  

 HOY, 19.30, Hoyts 11; VI 20, 20.00, Hoyts 11;  
DO 22, 15.00, Hoyts 11

selección oficial internacional

cine del futuro

De jueves a domingo
Chile - Holanda / 2012 / 96’ / Dominga Sotomayor

Clip  
Serbia / 2012 / 100’ / Maja Milos

É na Terra não é na Lua
Portugal / 2011 / 185’ / Gonçalo Tocha

Sí, fueron un megaexitazo. Y 
estamos más que orgullosos: 
la gente en las calles (bueno, 
más bien, en el Anfiteatro 
del Parque Centenario, en 
Leopoldo Marechal y Lillo) 
viendo cine. Eso, y más, es 
el BAFICI. Por ende, para 

que vayan armando el picnic nocturno cinéfilo (o el combo 
Museo Bernardino Rivadavia - Parque Centenario - Película 
gratis), va nuestra grilla de pasadas al aire libre. Esta vez la 
mano viene musical: Tropicalia para, bueno, ya saben quié-
nes; y The Libertines: There Are No Innocent Bystanders y 
Joy Division para la rockereada al pasto. Y, además, con un 
Baficito ruso y canino doblado en vivo. ¡Sean libres! ¡Vean 
cine en el Parque! 

 Tropicalia 
HOY, 20.00

 The Libertines:  
There Are No Innocent Bystanders 
VI 20, 20.00

 Belka & Strelka. Star Dogs 
SA 21, 19.30

 Joy Division 
SA 21, 22.00

Ya lo dijimos muchas veces: fiel a su costumbre de mostrar pla-
netas, el Planetario sigue su andar giratorio y nuevo (al menos 
en esto del cine en 360°). El Fulldome está a full, así que se 
agregaron funciones (hace rato, pero vale recordarlo) para mirar 
el cielo semicircular con el que el BAFICI sorprendió este año. 
¿Todavía no vieron los bichos gigantes de Jeepers Creepers? 
¿A Roger Waters o a U2 más grandes que la cancha de River? 
¿Los viajes al infinito para niños? El BAFICI está comenzando 
su final, y quizás el Fulldome comience su larga y nueva vida; 
véanlo ahora (en tres programas para adultos y dos para niños), 
mientras andan juntos de la mano por los bosques de Palermo, 
como buenos enamorados. 

 Programa 1: Jeepers Creepers / Enigma /  
Crossing Worlds / Hysteria 
SA 21, 21.00

 Programa 2: Pink Floyd - The Wall 
HOY, 15.30 y 21.00; VI 20, 16.00; SA 21, 16.00; 
DO 22, 14.30, 16.00 y 21.00

 Programa 3: U2 
VI 20, 15.00, 19.45 y 21.00; SA 21, 19.45;  
DO 22, 19.45

 Programa 1 Baficito: Topos - ¿Qué hay ahí fuera? 
HOY, 18.30; VI 20, 17.00; SA 21, 18.30; DO 22, 17.00

 Programa 2 Baficito: Supernovas Company / 
Víctor y Garu 
HOY, 17.00; VI 20, 18.30; SA 21, 17.00; DO 22, 18.30

Funci     o n e s  a l  A ir  e  Libr    e C in  e  P l an  e tari    o 
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Entrevista con Fernando A. Gatti  

Contemplando desde  
la infancia  
La infancia en el preciso instante en que deja de ser presente para devenir brújula emocional: 
ese es el instante que, como un barco construido en una botella, Fernando A. Gatti decide 
capturar en Igual si llueve, sin perder su saber como documentalista.

¿Dónde finaliza lo autobiográfico y comienza la ficción en la 
película?
Creo que lo autobiográfico se ha ido transformando por una necesidad. 
Cuando escribí la película había una idea estructural en la que confluían 
lo conocido y lo ajeno. La infancia de Agustín, el protagonista, fue desarro-
llada desde mis experiencias. Una temprana adultez ubica al personaje en 
una zona de responsabilidades que él no niega porque han sido producto 
de las circunstancias. Desde ahí Agustín vive el presente, desplazado de 
la inocencia, inmerso en una realidad cotidiana que no cuestiona, pero 
en la que piensa más de lo habitual. Esa interioridad fija en su apariencia 
algunas señales de control e inestabilidad que Agustín manifiesta frente a 
las circunstancias, que por otra parte son muy normales cuando los ciclos 
se viven algo adelantados. Esa sería la parte autobiográfica. La ficcional 
tiene que ver con el marco espacio-temporal en el que se desarrolla esta 
pequeña fracción de la vida de Agustín. El último día de clases, el cuidado 
de una abuela que casi no respira, la inminente partida hacia otro lugar, 
una zona aledaña al río y la hora de la siesta eran probabilidades y situa-
ciones concretas que arrastraban la idea de lo incierto después de una 
clausura. Entre esas coordenadas abordé la película. 

Para hacer un film tan contemplativo, ¿qué te aportó tu trabajo 
previo como documentalista?
Supongo que el placer de mirar me ha llevado a creer que ahí donde miro 

hay un misterio, y que a veces el tiempo termina por develarlo. No sé si 
esto se debe solo a la experiencia documental, pero sí a una forma de 
mirar o a una creencia. Me gusta mirar, curiosear y preguntar.

¿Qué está pasando por la cabeza de Agustín además del deseo 
de escapar?

Agustín vive entre la ausencia. Tal vez ahí se ha construido su espacio, 
que no es la nada, porque antes hubo algo, y es sobre esos restos donde 
radican sus pensamientos: sobre lo que tuvo y sobre lo que va a dejar de 
tener. Él ya es consciente de la muerte, ha perdido su inocencia. 

¿Cómo se logró construir esa relación tan serena entre los niños?

Yo no he hecho nada más que registrarlos. Ambos tienen un gran talento. 
Tomás y Juan son compañeros de teatro y ahora iniciaron juntos la secun-
daria. Entre ellos había un vínculo conformado, aunque suspendido por 
algún tiempo. Agustín es un personaje físico, casi mecánico, y todo lo que 
hace parece estar debidamente pensado y medido. Javier, el personaje que 
interpreta Juan, es más desfachatado, está más cercano a las inquietudes 
lógicas de la edad. Entre los dos se formaba una imagen muy linda de una 
relación íntima, particular, de confianza absoluta, que podía prescindir de 
la palabra porque entre los gestos y las miradas, y fundamentalmente en 
los silencios, todo podía decirse. 
Jaime E. Manrique

Un chico de 13 años cuida a su abuela enferma en un pueblo 
chico. Como en buena parte de las películas independientes 
contemporáneas, la puesta en escena da cuenta de un tiempo 
y de un espacio latentes, al margen de los grandes relatos y 
los conflictos espectaculares. La pubertad es un estado bioló-
gico en cierto modo parecido al de la siesta, propicio para el 
descanso de los adultos y para el aburrimiento o la travesura 
de los pibes, según el ánimo que tengan, según se plieguen o 
revelen el orden que los prohíja y contiene. De ambos se ocupa 
la ópera prima de Gatti, corta y sucinta, abierta a los descu-
brimientos de sus chicos, esos personajes que transportan al 
espectador hacia un estado de percepción poco convencional 
ligado a la infancia, pero que no tiene que ver directamente 
con la nostalgia, sino con el puro presente. Hay algo que late 
en esta película, que está vivo tanto como pendiente de ser 
expresado, algo a punto de expandirse, nacer y desarrollarse.

 HOY, 19.45, Hoyts 8; VI 20, 21.45, San Martín 1;  
SA 21, 14.00, A. Belgrano

selección oficial argentina

Igual si llueve
Argentina / 2012 / 65’ / Fernando A. Gatti  

LOST 
ALAMO 
A minutos de concre-

tarse el gran regreso 

de Los Álamos a los 

escenarios vernáculos 

(no es en Buenos Aires, 

pero cerquita: ¡a inves-

tigar!), no hay que perderse esta última oportunidad baficiana 

de emocionarse en pantalla grande con aquella gira de reunión 

y despedida de la primera y última banda de narcocountry de 

Argentina. Lost Alamo sigue esos últimos pasos de la banda por 

Buenos Aires, el interior y Chile en 2009 y rememora aquella 

gira final europea de matrimonio y separación: asistimos como 

invitados a la boda de Peter, carismático cantante y guitarris-

ta, en su Francia adoptiva, y allí la presencia de sus amigos y 

compañeros de banda transforman una hipotética luna de miel 

en un viaje multitudinario por toda Europa, en una camioneta 

destartalada, para los shows de despedida de esa inolvidable 

primera etapa de Los Álamos. Francisco Forbes se mete en la 

intimidad del primer reencuentro del grupo para mostrar y de-

mostrar que la química de una banda afilada no se resiente con 

el paso del tiempo ni la separación en el espacio. Esta noche en 

el Arteplex Belgrano o el sábado en vivo en el Salón Pueyrredón 

todos (o solo los adelantados que se anticipen al odioso cartel 

de “Entradas agotadas”) van a poder comprobarlo por última 

vez en un buen tiempo.

 HOY, 22.30, A. Belgrano

Gérard Courant 

La historia del BAFICI es una historia de películas que desafían 
al espectador, y uno de esos desafíos ha sido el de la duración. 
Nadie se olvida, por ejemplo, de las ocho horas de Sátántangó. 
Pero no hay nada parecido al Cinématon, la película más larga 
de la historia del cine, con al menos 167 horas hasta la fecha. 
Aunque el tema de la extensión es menor, porque está inconclusa 
y porque la sucesión de sus partes no obedece a una relación de 
causa y efecto ya que consta de retratos en planos fijos y mudos 
de personalidades de la cultura (Foucault, Godard, Fuller, entre 
otros). Esta experiencia se presenta en dos partes que suman 300 
minutos de retratos seleccionados por su autor, Gerard Courant, 
quien además de cineasta es poeta, crítico de cine y actor. Esta 
edición del BAFICI le dedica al director un Foco, que incluye otros 
once trabajos suyos, entre los que está su colección Compressions 
(largometrajes como Teorema o El desprecio comprimidos en 3 o 
4 minutos), 24 Passions (la representación del Vía Crucis en un 
pueblo francés que Courant filmó a lo largo de 24 años), y dos 
películas de diálogos con el gran Phillipe Garrel. Además, mañana 
habrá una Mesa coordinada por el crítico de cine y programador 
del Festival Diego Trerotola, en la que el propio Courant podrá 
ser visto y oído.

 Cinématon - 25 Cinématons de comédiens 
HOY, 21.15, San Martín 2

 Cinématon - 25 Cinématons de cinéastes 
SA 21, 15.45, Hoyts 12; DO 22, 22.00, San Martín 2

>    DIÁLOGO CON GÉRARD COURANT  
Modera: Diego Trerotola. 
VI 20, 18.00, Auditorio / Punto de Encuentro BAFICI

Sodankylä 
Forever
Por si no les quedó claro ni con 

nuestra tapaza ni con nuestro 

Foco, Peter von Bagh es un titán. 

Así de simple y, particularmente, 

así de sincero. El hombre de las 

mil historias, el que conoció al tío Hitch (y, de ahí para aba-

jo, el nombre que tiren), el que dirige el Festival del Sol de 

Medianoche, el que piensa la memoria (y la practica) como 

casi nadie en el 14 BAFICI: con ustedes, Peter y sus videos. 

Esos videos, para los colmillos cinéfilos, son directamente un 

banco de sangre. O una pileta olímpica. Ya van a ver. Hoy en 

Sodankylä Forever: The Century of Cinema y en Sodankylä 

Forever: The Yearning for the First Cinema Experience, van 

a comprobarlo en carne viva, con las declaraciones de pesos 

megapesados del cine (tamaño Coppola, tamaño Fuller) que 

hablan sobre su primera vez (con una película) y sobre cosas 

que nunca supimos sobre ellos y solo Peter von Bagh se ani-

mó a preguntar. Y, encima, queda otra matinée megacinéfila 

para mañana. 

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

 Sodankylä Forever: Eternal Time / Drama of Light  
VI 20, 17.45, Malba
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Entonces empiezo a filmar situaciones que se dan alrededor de estos 
chicos, porque quizás se abre una punta diferente a los preconceptos que 
yo puedo tener sobre cómo son los niños aborígenes. Me voy dando una 
idea de qué tipo de escenas me interesan. Y aunque no entiendo bien 
cómo, ya que no soy una persona que se comunique muy fluidamente 
en el trabajo, creo que puedo transmitir qué es lo que me interesa filmar. 

En el film hay muchas escenas íntimas en las que pare-
cería que la cámara no está allí. Las situaciones parecen 
darse muy naturalmente…

Eso es lo que a mí más me gusta. En ese sentido, me parece bien que los 
límites entre el documental y la ficción no estén tan marcados, que se 
mezclen un poco. Como dice Godard, la ficción es como el documental y 
el documental es como la ficción. Cuanto más se va borrando ese límite, 
más me interesa a mí instalar una narración. Por ejemplo, en la película 
hay tres voces en off de John que yo grabé. Me parece que ver a alguien 
hablando a cámara es la forma de comunicación más básica que hay 
entre el espectador y la cámara. En este caso, me interesó descubrir a una 
persona a través de su voz y no de su cara.

¿Cómo fue el proceso de filmar en la comunidad?

Fue desconcertante minuto a minuto. Mi interlocutor y la persona que 
me ayudó a meterme en la comunidad (e incluso quedarme allí) fue John. 
Sin él nunca podría haber superado la barrera idiomática, y sobre todo la 
cultural. El estado ideal del wichí es no dejarse arrastrar por las emociones, 
tratar de neutralizar la tristeza y la alegría en ese estado suspendido que 
tienen. Es absolutamente incomprensible, por ejemplo, el hecho de que un 
chico puede haber nacido muerto y vos ni te enterás. Tienen otra manera 
de pararse en el mundo, y eso hace que todo lo que les sucede los afecte 
de una manera diferente. 
Luciana Caresani

 El etnógrafo 
HOY, 22.00, Hoyts 11

¿De dónde surgió la idea de la película, que consiste en ex-
plorar cinematográficamente y desde la contemplación dife-
rentes jardines?
La idea surgió de la observación a las plantas. De empezar a notar lo 
que están transmitiendo, de dejarse penetrar por la belleza que ema-
nan. El mundo vegetal está a nuestro alrededor, y nunca tenemos el 
tiempo suficiente para relacionarnos con él. Me gustó eso de hablarles 
a las plantas. En mi caso es algo que hago regularmente. 

¿Por qué utilizaste diferentes formatos para registrar los 
jardines?
Bueno, ahí también hay algo que uno debe leer. Creo que la vanguardia 
está siempre del lado de los que resisten. Si se ve de qué forma se leen 

Entrevista con Ernesto Baca, director de Jardines

 Jardines 

HOY, 22.15, Malba; DO 22, 19.45, Malba

los formatos de proyección (cuál es el primero y cuál es el último), se notará 
un sentido más de lectura de la película. Las plantas me lo han dicho.

¿Por qué creés que al hablar de un Nuevo Cine Argentino se suele  
ignorar o desestimar la constante presencia del cine experimental?

Los que desestiman el cine experimental es porque de alguna manera tienen 
un chip que se les ha implantado para generar audiovisuales respondiendo 
a las categorías impuestas por el mercado de la imagen y de la fabricación 
de cámaras. Está todo diseñado para generar obras de arte reproducibles en 
términos de mercancía, algo que se pueda clonar fácilmente. Es muy difícil 
salir de la cuadratura. Lo que está bien o mal puede juzgarse bajo los térmi-
nos que la industria impone. Afortunadamente, el monstruo se vuelve más 
grande y los que resisten, más floridos.

¿Cómo surgió tu interés por trabajar sobre este tipo de 
documental?

Me gusta mucho la situación que se produce durante el rodaje del 
documental. Si bien no soy un espectador especializado, y no puedo decir 
que vi los documentales “que debe ver un director”, me gusta mucho 
hacerlos. Cuando empecé a filmar me pasó que no tenía muy en claro 
qué pertenecía a la ficción y qué al documental. Lo termino definiendo 
como un documental por un tema de producción, pero para mí son todas 
películas. Me cuesta encontrar un tema; si bien siempre me gustó lo 
biográfico, esa especie de “retrato” de un personaje, no salgo a buscar 
personas en particular que me puedan interesar. Pero cuando conocí a 
John, me pareció que con él valía la pena hacer una película. 
Yo trabajé mucho con documentales televisivos, pero no es lo mismo, ya 
que apuntan a algo casi meramente informativo. Tenés muy poco lugar 
para despegarte del contenido, y creo que esa diferencia es fundamental. 

¿Cómo conociste a John Palmer, el etnógrafo protagonis-
ta de tu película?

Haciendo programas de televisión. Uno de los lugares en los que más me 
gustó trabajar fue en la zona del Chaco. Cuando se abrieron licitaciones 
para hacer programas sobre pueblos originarios, me presenté para trabajar 
sobre esa región. El proyecto se aprobó, así que hice ocho programas sobre 
etnias aborígenes de la zona. Ahí fue cuando apareció John, entre todos 
los antropólogos que fui conociendo. Todos me decían que el que más 
sabía de los wichí era él, un inglés que vivía en la zona y estaba casado 
con una wichí. Cuando lo conocí, me di cuenta de que contaba con el aura 
de una elección de vida particular. 

¿Dónde lo conociste?

Lo conocí en Tartagal. Me sentía como si me hubieran metido en una 
película, salí fascinado, diciendo que el tipo era extraordinario. Creo que 
fue como una especie de campanazo; me dije: “Este hombre es para hacer 
una película, no sé qué voy a hacer, pero me encanta este tipo”. A medida 
que lo iba conociendo, más me impresionaba. Cuando le dije que quería 
filmar con él, le mostré mi película Bonanza. Mi estrategia fue decirle que 
íbamos a filmar sobre una cosa sola, y después iba surgiendo el resto.

¿Trabajaste sobre un guion o con lo que iba surgiendo 
durante el rodaje?

Más que con un guion, yo suelo manejarme directamente con las 
problemáticas que me interesan. Por ejemplo, me intriga la forma en que 
se mezclan los idiomas en los nenes que todavía no aprendieron a hablar. 

Funciones Especiales

Documento de identidad 
¡Enhorabuena! Otra Función Especial del 14 BAFICI. Le llega el turno a El etnógrafo, la nueva 

película de Ulises Rossell, un documental en el que el director de Bonanza se muda a una 

comunidad wichí de la mano de un personaje absolutamente increíble. Ese personaje no es otro 

que John Palmer, el etnógrafo. 

Mesa Gomes
¡Olé, olé, olé, Gomes, Gomes! Pasión baficiana si las 
hubo y habrá (y, especialmente, hay: ¡es Jurado de nues-
tra Competencia Oficial!), Miguel Gomes, aquel queri-
do director de Aquel querido mes de agosto, entablará 
hoy un diálogo con nuestro señor Director, Sergio Wolf. 
¿Podríamos haberle hecho una nota? Pos claro, pero 
us-te-des (dedito picando el pecho a cada sílaba) ya casi 
que agotaron las entradas de Tabu (¡película que inclu-
so deslumbró al difícil de deslumbrar J. Hoberman!), y 
por ende nos obligaron a que Gomes sea nota de fin de 
semana. Por eso, obvio, los adoramos. Pero ahora, con 
la Mesa de la fecha tienen otra chance para demostrar 
esa fidelidad que les genera el portugués que todos us-
tedes quieren ver. Y por eso seguimos adorándolos. 

>    DIÁLOGO CON MIGUEL GOMES 
Modera: Sergio Wolf. 
HOY, 17.00, Auditorio / Punto de Encuentro BAFICI

¡Warriors of the 
Rainbow! ¡los posta!

El taiwanés Wei Te-Sheng, uno de nuestros invitados de 
lujo y dueño de un Foco, fue ayer agasajado por estos 
dos guariors-of-de-reinbou en una sala repleta, y Sin 
Aliento no pudo resistirse a esta fotaza. ¡Digan guariors! 
De yapa, la pasada de una de las Te-Sheng de la fecha.

 About July 
HOY, 20.30, Hoyts 7; DO 22,16.45, Malba
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nota de tapa

Foco Zellner Bros.

David, Goliath  
y unas cuantas cosas más
David Zellner, mitad de la dupla de hermanos que es una de las grandes revelaciones de este BAFICI, 
conversó con Sin Aliento unas horas antes de volver a Texas. Y, como no podía ser de otra forma, el 
resultado fue una entrevista con muchas (risas).

Si ya vieron alguna de las películas de los hermanos Zellner, no hace falta 
mucha introducción. Sobre todo si ya vieron el programa que reúne sus 
cortometrajes, carta de presentación ideal de un cine sin límites ni pre-
juicios, que se permite mostrar la bestialidad de los hombres (que casi 
siempre son los hermanos themselves) y la humanidad de las bestias con 
el mismo, tremebundo humor. O, como bien aclara Porta Fouz en nuestro 
catálogo, con los mismos humores. Los humores Zellner pueden brotar de 
la solemnidad gris de una imaginaria república este-europea (Bulbovia, en 
Frontier, primer largo que –ay– no se proyecta más), de un tiburón que 
ataca al equipo de rodaje de un corto arty (Floatsam/Jetsam), de un yeti 
pariendo atisbado a través de la espesura (Sasquatch Birth Journal): de 
cualquier lado. Generalmente, del más inesperado. Pero los humores no son 
lo único que sale de la caja de sorpresas Zellner: hay melancolía y misterio 
en su último largometraje, el magnífico Kid-Thing; hay drama y una crisis 
existencial canalizada a través de un gato en el segundo, Goliath; hay vio-
lencias explosivas en casi todos sus cortos y largos, ejercidas muchas veces 
con armas no convencionales como escopetas de paintball o bordeadoras. 
O con armas más convencionales, como gas pimienta, pero aplicadas en 
lugares insólitos y dolorosos del cuerpo (ver Goliath para creer). Podríamos 
seguir y seguir –como los Zellner, que no paran un minuto–, pero mejor los 
dejamos con la palabra de David, el Zellner mayor y el que vino a visitarnos.

¿Cómo fue que vos y tu hermano se hicieron cineastas?

Bueno, siempre fue lo único que quise hacer. Y lo único que podía: tengo 
un repertorio de habilidades muy limitado (risas). Estudié cine en la univer-
sidad, pero ya veníamos haciendo películas con Nathan desde muy chicos, 
con una camarita de video casera.

¿Nathan también estudió cine?

No, él es Licenciado en Ciencias Informáticas, que es un título definitiva-
mente mucho mejor, más redituable. En Estados Unidos, graduarse como 
director de cine no vale gran cosa, imaginarás. Pero en cierto sentido, las 
carreras que elegimos son representativas de los puntos fuertes de cada 
uno: Nathan se ocupa un poco más de las cuestiones técnicas y yo me 
encargo más bien de las creativas.

¿Esa división de tareas se da también en el set de filmación?

Más o menos; podría decirte que sí, pero no en el sentido de una sepa-
ración tajante. Cuando estamos filmando todo funciona de manera muy 
cooperativa, y los dos hacemos un poco de todo, tanto delante como de-
trás de la cámara. Simplemente es una característica de la personalidad 
de cada uno –más técnico, más creativo–, pero de ninguna manera es 
lo único que hacemos. Incluso aunque los créditos de nuestras películas 
digan otra cosa. Algo hay que poner (risas).

Sus cortometrajes son bastante diferentes de los largos, 
especialmente en cuanto al humor, que es más directo. 
¿Se plantean esa diferencia o simplemente resulta así?

Es posible… A ver, hicimos casi todos los cortos antes de Frontier, después 
un puñado entre esa película y Goliath, y luego un par más antes de Kid-
Thing. Creo que hay diferentes tipos de ideas, y algunas de ellas funcionan 
mejor en cortometrajes. Con los largos tenés más tiempo para desarrollar 
una profundidad mayor, y con los cortos se trata, por decirlo de alguna 
forma, de tirar el chiste con todo. De ir directo al grano.
Cuando terminé la escuela de cine, lo agarré a Nathan y le dije: “¡No voy 

a hacer un corto nunca más en mi vida, lo único que quiero dirigir son 
largos!”. Filmamos Frontier y, bueno, no nos hicimos precisamente ricos, 
así que dijimos: “Ok, volvamos a los cortos” (risas). No, en serio, recuperé 
enseguida el amor por los cortos porque, en cierta forma, es mucho más 
relajado hacerlos, no arriesgás tanto.

Y se permiten jugar mucho más; vimos los extras de 
Frontier [NdR: Están online, al igual que todos los cortos 
y videos, en www.zellnerbros.com], y crearon todo un 
universo, que en la película de cierto modo se da por 
establecido.

¡Sí, qué bueno que los vieron! Disfrutamos mucho haciendo el video de 
“Nutella and Gummi Bear Sandwich”, el corto animado de los bonos de 
guerra bulbovianos… Era como que no podíamos parar de agregar más y 
más cosas a ese mundo disparatado, y salieron bastante divertidos, ¿no?

También vi en su página web que hicieron un libro, una 
especie de flip book.

¡Ja! Es un libro de fotos, más bien una fotonovela. Ahora que lo decís, 
también podría ser un flip book. Se llama The Kitchen Sink Glitch Knife 
Blokes. Nos gusta probar diferentes cosas para mantenernos ocupados. 
Pasa lo mismo con los cortos: estás relajado, no gastás tanta plata, podés 
explorar distintas ideas y, si no llegan a funcionar, no pasa nada. Seguís 
adelante con otra cosa y listo, eso está bueno.

Sus películas no habían salido mucho de Estados Unidos. 
¿El hecho de que Kid-Thing se exhibiese en Berlín fue im-
portante para ustedes?

Seguro, lo vivimos como un gran paso adelante. Estrenamos en Sundance 
y de ahí fuimos a la Berlinale con Nathan. Nunca habíamos estado en un 
festival tan grande, con público de todo el mundo… Fue toda una expe-
riencia, sí, y supongo que si no hubiera sido por eso no habríamos llegado 
hasta el BAFICI. Aquí también la estoy pasando genial, es una pena que 
Nathan se lo haya tenido que perder, pero fue padre hace unos meses… 
Está muy ocupado durmiendo poco (risas).

Ustedes viven en Austin, Texas, una ciudad muy cinéfila…

Claro: es la ciudad de Richard Linklater, que es una especie de dios para 
cualquier director independiente, una inspiración. De hecho, el año pasado 
la Austin Film Society organizó un homenaje de cineastas de la ciudad por 
los veinte años de Slacker, que se llama Slacker 2011, y nosotros dirigimos 
uno de los segmentos, Jilted Boyfriend. Si pueden verlo por algún lado, es 
“el de los japoneses”.

Dejando de lado a Linklater, ¿qué otros directores te 
gustan?

Supongo que mi favorito de todos los tiempos es Werner Herzog. No 
tuve tiempo para ver Death Row acá, pero ya lo haré… Cuando era 
chico, la primera película suya que vi fue Aguirre, la ira de Dios, y me 
voló la cabeza. Sigue siendo una de las que más me gustan. Fue como 
si pensara: “Este es exactamente el estilo que quiero para mis películas, 
esto es lo que tengo que hacer”.

Herzog es una inspiración un poco extraña para un direc-
tor de comedias, ¿no?

¡No te creas, eh! Herzog tiene un sentido del humor bastante retorcido, 

que aparece cuando menos te lo esperás; en ese sentido –esa mezcla de 
drama naturalista con comedia, todo revuelto– creo que se parece a lo 
que hacemos nosotros. Igual, la mayoría de mis directores favoritos no son 
directores de comedia (sacando a Buster Keaton, que me gusta muchísi-
mo): Stanley Kubrick, Michael Haneke, Gaspar Noé, Claire Denis… Hay un 
montón de cineastas europeos en esa lista.

Volviendo a Kid-Thing, ¿cómo encontraron a la nena pro-
tagonista? 

Bueno, habíamos hecho un videoclip el año anterior, que tenía un tono 
melancólico parecido al que queríamos darle a Kid-Thing. Ahí ella tenía un 
personaje similar, y casi no lo pensamos a un nivel consciente: estaba muy 
claro que era perfecta para el papel.
En una de las primeras versiones del guion, el personaje de Annie era un 
varón, pero descubrimos que resultaba muy aburrido, que ya estaba muy 
visto. Es mucho más interesante, mucho más complejo que la protagonista 
sea una chica. Y no nos equivocamos: trabajar con Sydney (Aguirre, la 
nena en cuestión) fue absolutamente genial; no solo es muy espontánea 
sino que también es muy madura para su edad. Y, sobre todo, no es una 
“niña-actriz”: en Estados Unidos, la mayoría de las actuaciones infantiles 
son… espantosas (risas). Obvio que no es culpa de ellos; no deberían 
estar ahí, son sus padres a quienes hay que culpar por forzarlos a hacer 
algo que no es lo suyo, y a los directores que los usan como si fueran ma-
rionetas: “Movete para acá, repetí esto o aquello”. A Sydney le podíamos 
pedir lo mismo que a cualquier otro intérprete, en términos de sutileza, y 
ella lo lograba sin el menor esfuerzo.

¿Y el futuro de los Zellner? ¿Están preparando algo?

¡Uf, estamos trabajando en un montón de cosas al mismo tiempo! La 
cadena productiva no para nunca. Como te decía, nos gusta mantenernos 
ocupados, explorando diferentes cosas, y nunca sabemos cuál de todos 
los proyectos que tenemos va a ser el que finalmente despegue. Muy po-
siblemente, este año haremos otro largometraje, a mayor escala, con más 
presupuesto. Algo grande, más que nada para probar.

 Kid-Thing 
VI 20, 17.45, San Martín 2

 Zellner Bros. - Programa de cortos 
VI 20, 23.30, Hoyts 12

 Goliath 
SA 21, 22.15, San Martín 2
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Grant Gee, gran valor del universo del videoclip y docu-
mentalista con Foco en nuestro 14 BAFICI, ha sabido ob-
servar, entre otras maravillas, a Radiohead en el preciso 
instante en que la cresta de la ola se convertía en tsunami. 
Milagros Amondaray, amiga de Sin Aliento, no pudo resis-
tir a su visceral y observadora pasión por Radiohead, y nos 
regaló este texto. 

Como si se tratase de un hecho profético, todo aquello de lo que hablaba Radiohead 

en OK Computer (la monotonía, la desconexión del hombre con el entorno, etcétera) 

fue posteriormente experimentado en carne propia por Thom Yorke, Phil Selway, Ed 

O’Brien y Colin y Jonny Greenwood. Así como en “No Surprises” se hace mención a 

esos apretones de manos y se pide por una vida carente de sobresaltos, la explosión 

mediática del disco consagratorio de la banda terminó de concretar todo aquello 

que generaba la fobia de Yorke y compañía. De este modo, la banda que hasta el 

2007 había pasado de ser artífice de un one hit wonder cobainesco (“Creep”) hasta 

la gran promesa del rock con su segundo álbum, The Bends, pasaba a convertirse 

en el quinteto que salvaría el universo musical. Todos, entonces, querían hurgar en 

la mente de Yorke, hacerle explicitar el contenido de sus letras y solicitar su presen-

cia para cuanto evento surgiera. El cineasta Grant Gee estuvo en el período más 

apropiado para mostrar a la banda de Oxford, durante esa gira promocional de OK 
Computer, donde la necesidad de aislarse del mundo (escuchar “In Limbo”) era más 

imperante que nunca.

Meeting People Is Easy arranca con el enorme postulado de “Fitter Happier” y 

sus consignas difíciles de aplicar en la vorágine cotidiana: la productividad, la co-

modidad, la paciencia, la tranquilidad. En síntesis, el control. Todo el documental 

está atravesado por sonidos que irrumpen generando una molestia buscada, la 

forma con la que Gee refleja esa incomodidad de la banda en un año en el que 

estaban en el ojo de la tormenta (“Tengo el olor del hombre local que tiene el 

más solitario de los sentimientos”, escribió Yorke en “Climbing Up the Walls”). 

Cansancio, hastío, frases inconclusas, escenas breves y, sobre todo, énfasis en los 

detalles, como el roce de manos entre Thom y Jonny antes de salir a tocar, uno 

de los momentos más emotivos de un documental que parece, a simple vista, 

excesivamente frío y calculado. Gee se mete en las obsesiones del cantante casi a 

modo de homenaje. Por eso, no hay escenas irrelevantes. Los planos de grandes 

ciudades y el caminar frenético de sus habitantes, los medios de transporte y su 
ir y venir incesante canalizan los planteos de “Airbag”, “Let Down” y viejos lados 
B como “Stupid Car” y “Killer Cars”. Así nos ponemos en la piel de un frontman 
que se aburre de estar en el centro y deja que los demás hablen por él, como el 
momento en el que deja “Creep” a merced del público, mientras sostiene aburri-
do el micrófono, algo que recuerda a las primeras líneas de “Paranoid Android” 
(“Por favor, ¿podrías parar el ruido? Estoy tratando de descansar”). A su vez, 
en medio de todo ese remolino, en “A Reminder” Yorke pide que le recordemos 
“cuando era libre, cuando era cool, cuando era yo”. Así, Meeting People Is Easy 
muestra a una banda que, entre tanto fridge buzz, teme perder su identidad.
En “The Tourist”, la única canción de la banda escrita por Greenwood, tam-
bién hay un pedido: “Hey, man, aminorá la marcha, aminorá la marcha; idiota, 
aminorá la marcha”. Ya era momento de parar o Yorke terminaría ahogándo-
se paulatinamente como comienza a suceder en el video de “No Surprises”, 
también dirigido por Gee, cuyo rodaje es otra perlita de Meeting People Is 
Easy. En relación con lo que se dice en “Follow Me Around” (“En estos días 
siento pánico, dejo de existir”), Radiohead hace las valijas, se muda a una 
casona, se despide de OK Computer y graba ese díptico que quiebra los pre-
conceptos: Kid A / Amnesiac. Romper los esquemas es algo que la banda 
siempre supo hacer, desde OK Computer, un disco en el que la sociedad era 
eje temático, hasta el séptimo y penúltimo álbum, In Rainbows, en el que el 
universo es más íntimo, más acotado, y muestra a Yorke reconciliado con la 
atención masiva. ¿Atrás quedaron viejas fobias? No parece importar, siempre 
y cuando uno pueda repetir ese mantra que Michael Stipe le regaló a Thom 
para la letra de “How to Disappear Completely”: “No estoy aquí, esto no está 
sucediendo”. Si quieren conocer la esencia de Radiohead, vayan a ver este 
documental. En él está todo. Todo en el lugar adecuado. 

Milagros Amondaray

 Meeting People Is Easy 
HOY, 23.00, Hoyts 7; VI 20, 23.45, Malba

 Gee - Programa de cortos 
HOY, 19.00, Hoyts 12; SA 21, 15.15, San Martín 2

Foco Grant Gee

El más solitario  
de los sentimientosLos 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.

Caso curioso pero inobjetable: el primer año de Narcisa 
“what’s happening” Hirsch (Wolf dixit) en el Festival vale por 
27; uno por cada film incluido en este Foco, que abarca casi 
medio siglo de trayectoria de una cineasta ineludible en la his-
toria local y también internacional (nos asegura J. Hoberman, 
desde su avión hacia Nueva York) del cine de vanguardia. Así 
que, ya saben, aprovechen la oportunidad de enganchar al-
guna de las últimas proyecciones de sus Programas 3, 4 y 
5. Porque, si bien la edición en DVD de su obra es cada vez 
más inminente (shh… un secretito compartido), no hace falta 
aclarar que un cine tan intensamente sutil solo puede disfru-
tarse al máximo en una buena pantallota. 

 Hirsch - Programa 3 
SA 21, 18.15, A. Francesa

 Hirsch - Programa 4 
HOY, 14.30, Lugones; SA 21, 21.00, A. Francesa

 Hirsch - Programa 5 
VI 20, 13.15, A. Francesa

No solo fue amante de la majestuosa cantante/modelo Nico, 
vivió con creces el Mayo del 68 y procreó al ninfo rompe-
corazones Louis, sino que además hizo películas. Y qué 
películas: desde Sauvage innocence (BAFICI 2002) hasta La 
Frontière de l’aube (BAFICI 2009), pasando, claro, por Los 
amantes regulares, Garrel se adueñó de la vertiente más 
cruda y sentida del cine francés. Romántico y alucinógeno, 
amo y señor del blanco y negro, declaró alguna vez que 
filma planos largos para que los consumidores de ácido no 
se peguen un mal viaje. Esta vez retorna al BAFICI como 
protagonista de dos películas de Gérard Courant, ocasión 
inigualable para gozar con su lúcida presencia.

 Philippe Garrel à Digne (Premier voyage) 
HOY, 17.15, Hoyts 6

 Philippe Garrel à Digne (Second voyage) 
VI 20, 11.15, Hoyts 12  
(Se proyecta con Ocaña, the Angel Who Sings in the Ordeal)

FOCO ACID

Ni dulce ni amargo: 
¡ACID!
Los muchachos de ACID cumplen años. Antes de que piensen mal, 
les avisamos a los despistados que ACID es la Asociación del Cine 
Independiente para su Difusión, nació en 1992 y se propuso como 
herramienta para aceitar las relaciones entre los que hacen pelícu-
las independientes, por afuera del mainstream; los distribuidores, los 
exhibidores y, last but not least, la gente. Es decir, sirve para que 
todas esas películas que no responden a un estándar de producción 
industrial puedan ser vistas, y tengan vida más allá del grupo de apa-
sionados que las hacen. 
Unos meses antes de fundarse, ACID escribió un manifiesto en el que 
palabras como “arte” y “utopía” servían para definir al grupo y sus 
intenciones, opuestas por completo al monopolio financiero, ideoló-
gico y estético del cine que se estrena, cada vez menos diverso y más 
monopólico. Un verbo de ese manifiesto es clave: “resistir” pese a 
todo. Así, se genera una moral de la resistencia, una actitud política 
frente a la creación, que no solo incluye rodar sino también producir y 
buscar las maneras de hacer llegar las imágenes a la mayor cantidad 
de gente posible, ampliando la mirada pública y la privada.

La historia del BAFICI es una historia de resistencia y de independen-
cia, esta última comprendida de la misma manera en que la compren-
de ACID: como una postura que pone en discusión a la periferia con el 
centro, difuminando todo tipo de discurso que se presuma totalizador. 
Por eso mismo, la decisión de celebrar los 20 años de lucha de esta 
asociación es una decisión coherente con la política cinematográfica 
de un festival como este. ¿Qué mejor manera de hacerlo que progra-
mando un Foco de películas dirigidas por cineastas que son parte de 
ACID, algunas de las cuales se proyectaron en ediciones anteriores 
del Festival?

 L’Afrance 
HOY, 14.00, Malba; DO 22, 20.00, Hoyts 7

 Coûte que coûte  
HOY, 17.30, Hoyts 9; VI 20, 19.30, Lugones

 Nous, les enfants du XXème siècle 
HOY, 19.45, Cosmos; DO 22, 11.15, Hoyts 7
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ENTRE SOMBRAS Y SUSURROS
Hace ya varias décadas, Herzog filmó El país del silencio y la os-
curidad. La protagonista de aquel documental expresionista era, 
como la de esta película que se presenta en Panorama, una mujer 
sordociega. La puesta en escena de Henríquez no se contenta 
con mostrarnos lo que se percibe de ella a simple vista, sino 
también su mundo interior, a través de recursos de estilo que 
documentan e inventan a la vez. 

 HOY, 13.00, San Martín 2

 
PUSHED
¿Cine en patineta? Ya debemos estar metiendo la pata porque 
debe haber diferencias entre patineta y skate. Esas diferencias 
hacen a una cultura urbana singular y precisa, con códigos y 
manifestaciones estéticas propias. La película de Schneider, pro-

Cape No.7
Nos dicen que Cape No.7, de Wei Te-Sheng, es la película más 
taquillera en la historia de Taiwán. Pero esta columna no está des-
tinada a los análisis de fenómenos culturales. De manera que la 
popularidad de Cape No.7 no nos incumbe como sí lo hace su 
modestia formal y su aire melodramático, sobre el que se posan 
pequeñas nubes de una estética camp.
¿Cuáles son las mejores cartas de amor? Las que no llegan cuando 
tienen que llegar y, entonces, invierten o anulan las consecuencias 
que hubiera producido su lectura, al menos hasta nuevo aviso. 
Este hilo, del que tira Wei Te-Sheng (si somos estrictos: un proble-
ma del correo taiwanés), establece la línea vintage de Cape No.7 
que entra en la película como marco en el que se va a dejar caer 
una historia contemporánea. Porque después de sesenta años de 
estar “congeladas” –y, con ellas, su destinataria y su remitente–, 
las cartas vuelven a la actividad. El remitente ha muerto, pero lo 
escrito es una obra póstuma que aún puede producir ciertos efec-
tos: los de la melancolía.
El agente de esa restauración es Aga, un empleado de correo que 
ha fracasado como músico en Taipei –donde destrozó su guitarra, 
como entre nosotros lo hizo Martín Fierro– pero encuentra des-
quite en su pueblo. Todo el mundo es profeta en su tierra. ¿Por 
qué no él? El modo con que llega ese éxito es azaroso y viene con 
premio: una historia de amor que, a diferencia de la que el correo 
dilató hasta su exterminio, podrá convertirse en un hecho inspira-
do, en aquel que no fue. 
Cape No.7 apunta sus armas a plantear una idea de contraste: 
lo de ayer y lo de hoy, lo que sí y lo que no, la ancianidad y la 
juventud. Entre esos extremos, la película de Wei Te-Sheng se va 
deslizando hacia una love story marítima a la que no le faltan 
momentos en los que la narración se enlaza con performances 
musicales que son, al mismo tiempo, banda de sonido y hechos 
interiores de la historia. Un poco al modo en que lo hizo Adolfo 
Aristarain en La playa del amor (1979). ¿El resultado? Digámoslo 
sin vergüenza: nos gustaría estar ahí.

 HOY, 16.00, Hoyts 8; SA 21, 16.15, San Martín 1

Aunque este no sea exactamente el año cinematográfico de Violeta 
Castillo y todavía haya que esperar un tiempito para verla protagoni-
zando Las plantas, de Roberto Doveris, el 2012 ciertamente va ser el 
año en que la jovencísima Violeta deje de ser promesa y se convierta en 
una realidad musical tan luminosa y presente como su largo mechón 
rubio. Con dos EP (Uno y Otro) y un inminente disco en vivo grabado en 
Chile (la pequeña cantautora ya es una “artista internacional”), Violeta 
sigue en ascenso, desplegando sus precisas y delicadas melodías y un 
adultísimo poder de síntesis que se demuestra en sus canciones, todas 
ellas pequeñas cápsulas de pura armonía pop que pueden escuchar y 
aplaudir esta noche en el Auditorio.

>    Violeta Castillo 
HOY, 22.30, Auditorio / Punto de Encuentro BAFICI

última fila
Por Juan J. Becerra

gramada en Panorama, sigue a cuatro artistas en cuatro ciuda-
des del mundo o, como las define su director, “cuatro personas 
inspiradas por un juguete de madera”.

 HOY, 23.45, Hoyts 12; DO 22, 11.45, Hoyts 12

 
POSTCARDS FROM THE ZOO 
Vuelve al BAFICI el director de Blind Pig Who Wants to Fly, esta vez 
no a la Competencia sino a la sección Panorama, con una película 
protagonizada por una chica que vive y trabaja en un zoológico 
primero, y en una casa de masajes después, con un cowboy mago. 
Como ya se imaginan, las postales de Edwin son cualquier cosa 
menos turísticas. Una película que podría integrar el célebre ma-
nual de zoología fantástica.

 HOY, 22.00, Cosmos

 
LA CASA DEL RITMO, A FILM 
ABOUT LOS AMIGOS INVISIBLES
La banda venezolana de funk, disco y acid jazz con diversos 
ritmos latinos es vista desde adentro. Tan desde adentro que son 
ellos mismos los que generaron esta película, que cuenta, reco-
rre y celebra sus 20 años de carrera tomando como centro musi-
cal y performático la filmación del concierto que dieron el 11 de 
marzo del 2011 en el Highline Ballroom de Nueva York, la ciudad 
que los hizo famosos desde que David Byrne los descubrió.

 HOY, 22.45, Hoyts 6; SA 21, 18.00, Hoyts 6

Tarde de martes en el barrio de Villa Urquiza, que es 
como una versión proletarizada de Cabildo y Juramento 
o una enchetada de Castelli y Rivadavia. Lindo, viyurca, si 
me permiten. Hace un tiempo no habría dicho una cosa 
así ni amenazada de muerte por los Wachiturros, pero 
qué sé yo, una va creciendo y hasta se anima a entrar a la 
pizzería Kentucky, que se está volviendo como el Rotary 
Club de la mozzarella. Ahí estaba, cafetiando y jugando 
a un cosito que viene en el teléfono, en el que hay que 
matar bichos de gelatina, cuando entró a la pizzería este 
hombre, cuyos ojos apuntaban vaya una a saber dónde, 
pero cuyo corazón claramente latía en la dirección correc-
ta: mi dirección, la única.
El pelo salvaje, el pantalón ajustado, una camisa blanca con 
líneas negras y enloquecidas, el andar de alguien que ha 
vivido. ¿Qué decirles? Me volví crazy. Así y todo, no levanté 
la vista del café y los bichitos de gelatina más allá de lo ne-
cesario, porque, lo supuse y tuve razón, semejante ejemplar 
de hombre no podía estar por allí de paso. Ojos Locos solo 
podía estar en Kentucky con un propósito.
Terminé el café y marché al cine-teatro 25 de Mayo a ver el 
film Masterplan, que ya he mencionado antes, pero que no 
me podía perder de ningún modo ya que me lo recomendó 

muchísimo mi amiga Denise Dumas, que lo vio el domingo 
porque su marido tiene un papel. Enorme fue mi sorpresa 
cuando, hacia la mitad del metraje, acaso un poco antes, 
Pelos Salvajes apareció en la pantalla encarnando a uno de 
los protagonistas, un linyera (¿así se dice, señora Luberti-
no?) llamado Andrés. Dios mío, qué acaloramiento. Porque 
la pátina de brillo carnal que el cine arroja sobre las personas 
es más poderosa que la capa de invisibilidad de Harry Potter. 
Tremendo lo de Andrés Calabria, tal su gracia en la vida 
misma. Su gracia infinita, he de agregar, porque cuando le 
pregunté cómo había aprendido a bailar (se manda unos 
pasos de salsa en la película que deja la pista on fire), me 
miró y contestó:
–Y… Mucha noche, mucha droga, mucho champagne.
Voy a buscarlo en la próxima proyección de Masterplan, a 
ver si quiere bailar un rato conmigo.

Por Viviana Canoso
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	11.00 Hoyts 7

Man in the Shadows
165’

Peter von Bagh, Elina Katainen,  
Iikka Vehkalahti

(VON BAGH)

	11.45 Hoyts 9

Noite escura
94’

João Canijo

(CANIJO)

	13.00 San Martín 2

Entre sombras y susurros
74’

Samuel Henríquez

(PANORAMA)

	13.15 A. Belgrano

Mis sucios 3 tonos
70’

Juan Manuel Brignole

(ARGENTINA)

	13.45 Hoyts 12

El espacio entre los dos
80’

Nadir Medina

(ARGENTINA)

	13.45 San Martín 1

Masterplan
87’

Diego Levy, Pablo Levy

(ARGENTINA)

	14.00 25 de Mayo

La chica del sur
94’

José Luis García

(ARGENTINA)

	14.00 Malba

L’Afrance
90’

Alain Gomis

(ACID)

	14.15 Hoyts 6

Esas voces que curan
45’

Delia Ackerman, Heather Greer

(PAGANAS)

Le Rapport Karski
48’

Claude Lanzmann

(TRAYECTORIAS)

	14.30 Hoyts 9

American Passages
120’

Ruth Beckermann

(BECKERMANN)

	14.30 Lugones

Hirsch - Programa 4
80’

Patagonia

Canciones napolitanas

Taller

Orly Antoine, rey de la Patagonia

Rumi

Narcisa Hirsch

(HIRSCH)

	15.00 Hoyts 7

Mal del viento
90’

Ximena Gonzalez

(PAGANAS)

	15.00 San Martín 2

Las pibas
65’

Raúl Perrone

(TRAYECTORIAS)

	15.30 Hoyts 10

The Woman in the Septic Tank
87’

Marlon Rivera

(INTERNACIONAL)

	15.45 A. Belgrano

La casa
62’

Gustavo Fontán

(FUTURO)

	16.00 Hoyts 8

Cape No. 7
129’

Wei Te-Sheng

(WEI)

	16.15 Hoyts 12

Ok, Enough, Goodbye
96’

Rania Attieh, Daniel Garcia

(FUTURO)

	16.15 Malba

Trabalho de actriz,  

trabalho de actor
80’

João Canijo

(CANIJO)

	16.45 25 de Mayo

Dromómanos
64’

Luis Ortega

(ARGENTINA)

	16.45 San Martín 1

Los viejos
74’

Martín Boulocq

(FUTURO)

	17.00 Lugones

Los últimos cristeros
90’

Matías Meyer

(FUTURO)

	17.00 San Martín 2

Salsipuedes
66’

Mariano Luque

(ARGENTINA)

	17.15 Hoyts 6

Philippe Garrel à Digne  

(Premier voyage)
103’

Gérard Courant

(COURANT)

	17.30 Cosmos

Les Éclats  

(Ma gueule, ma révolte, mon nom)
84’

Sylvain George

(FUTURO)

	17.30 Hoyts 9

Coûte que coûte
95’

Claire Simon

(ACID)

	17.45 Hoyts 7

Mozart Minute

1’

A Fleeting Passage to the Orient
82’

Ruth Beckermann

(BECKERMANN)

	18.00 A. Belgrano

Buenas noches, España
70’

Raya Martin

(TRAYECTORIAS)

	18.00 Hoyts 10

Belka & Strelka. Star Dogs
85’

Inna Evlannikova, Svyatoslav Ushakov

(BAFICITO)

	18.30 Malba

Sodankylä Forever:  

The Century of Cinema
90’

Sodankylä Forever: The Yearning 

for the First Cinema Experience
59’

Peter von Bagh

(VON BAGH)

	18.45 San Martín 1

La casa Emak Bakia
83’

Oskar Alegria

(INTERNACIONAL)

	19.00 25 de Mayo

Dioramas
94’

Gonzalo Castro

(ARGENTINA)

	19.00 Hoyts 12

Gee - Programa de cortos
67’

The Western Lands -  

Spooky: Found Sound -  

400 Anarchists  

(Mr.) Fred Zentner’s Cinema Bookshop 

Was Here

Grant Gee

(GEE)

	19.30 Hoyts 11

De jueves a domingo
96’

Dominga Sotomayor

(FUTURO)

	19.30 Lugones

Fuk fuk à brasileira
80’

Jean Garret

(BOCA)

	19.30 San Martín 2

Crazy and Thief
52’

Cory McAbee

(FUTURO)

	19.45 Cosmos

Nous, les enfants du XXème siècle
84’

Vitali Kanevski

(ACID)

	19.45 Hoyts 8

Igual si llueve
65’

Fernando Gatti

(ARGENTINA)

	20.00 Hoyts 9

Barbara
105’

Christian Petzold

(TRAYECTORIAS)

	20.15 A. Belgrano

Tomorrow
90’

Andrey Gryazev

(FUTURO)

	20.15 Hoyts 6

Sunday School with  

Franz Hinkelammert
50’

Jim Finn

(TRAYECTORIAS)

	20.30 Hoyts 7

About July
72’

Wei Te-Sheng

(WEI)

	21.15 Hoyts 10

É na Terra não é na Lua

185’

Gonçalo Tocha

(FUTURO)

	21.15 San Martín 2

Cinématon -  

25 Cinématons de comédiens

100’

Gérard Courant

(COURANT)

	21.30 Hoyts 12

Alexander Panizza sólo piano

55’

Pablo Romano

(MÚSICA)

	21.45 25 de Mayo

Limelight

104’

Billy Corben

(TRANCES)

	21.45 San Martín 1

Nocturnos

63’

Edgardo Cozarinsky

(TRAVELLING)

	22.00 Cosmos

Postcards from the Zoo

95’

Edwin

(PANORAMA)

	22.00 Hoyts 11

El etnógrafo

86’

Ulises Rosell

(ESPECIAL)

	22.00 Lugones

Homemad(e)

84’

Ruth Beckermann

(BECKERMANN)

	22.15 Malba

Jardines

60’

Ernesto Baca

(TRAYECTORIAS)

	22.30 A. Belgrano

Lost Alamo

98’

Francisco Forbes

(MÚSICA)

	22.30 Hoyts 8

Clip

100’

Maja Milos

(INTERNACIONAL)

	22.45 Hoyts 6

La Casa del Ritmo,  

a Film about Los Amigos Invisibles

98’

Javier Andrade

(MÚSICA)

	23.00 Hoyts 7

Meeting People Is Easy

95’

Grant Gee

(GEE)

	23.15 Hoyts 9

Bottle Rocket

91’

Wes Anderson

(VIENNALE)

	23.45 Hoyts 12

Pushed

76’

Florian Schneider

(PANORAMA)

	00.15 Malba

Oh! Rebuceteio

84’

Cláudio Francisco Cunha

(BOCA)
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p i c t i o n a r y

Ya estamos en ese punto crítico del BAFICI en que todo empieza a suceder por última vez. Ah, 
saudade… No, no la película, que esa sí que no se pasa más: el sentimiento, la nostalgia. Hoy, sin 
ir muy lejos, nos despedimos con lagrimón piantado de una all-time-favorite de esta redacción: la 
ópera prima del excéntrico Wes Anderson, que incluye, entre muchas otras linduras, a estos gam-
berros del dibujito que tirotean a la suerte sin mucho éxito. Al fondo, si miran bien, reconocerán al 
mejor de todos, el jefe de los buenos, el Wilson que todo náufrago merece tener en su isla desierta.   

 Bottle Rocket 
HOY, 23.15, Hoyts 9

A la mejor película nacional  
de las competencias  
Argentina e Internacional

Villegas: 4,74
La chica del sur: 4,68
Masterplan: 4,53
Germania: 4,27
Dromómanos: 4,23
Ante la ley: 4,21
Los salvajes: 4,21
Cassandra: 4,12
Salsipuedes: 4,03
Mis sucios 3 tonos: 3,85
Al cielo: 3,75
17 monumentos: 3,60
Dioramas: 3,41

(Puntajes del 1 al 5)

A la mejor película 
extranjera
de la Competencia 
Internacional

Tomboy: 4,36

The Woman in the Septic Tank: 4,09

La casa Emak Bakia: 4,06

Hemel: 3,93

Bonsái: 3,92

Policeman: 3,83

The International Sign for Choking: 3,38

Aquí estoy, aquí no: 3,35

Francine: 3,34

A la mejor película del Baficito

Kauwboy: 4,53
Freddy Frogface: 4,28
Light of the River: 4,26
Lotte and the Moonstone Secret: 3,96
Papá, soy una zombi: 3,72


