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La violencia racial en el cine adquiere, generalmente, formas 
genéricas demasiado, bueno, genéricas: tiene el formato de 
Historias cruzadas (una ideología bienpensante que funciona 
a motor de actuaciones, pero tan caricaturesca que los racis-
tas parecen villanos de Disney) o la ferocidad inteligente de 
Samuel Fuller en Perro blanco (lo que implica tomar al racismo 
como un instinto cinematográfico y animal). Snowtown mez-
cla ambos formatos, es decir, el instinto y el desarrollo de los 
personajes, en la historia de un niño que descubre que, detrás 
de su aparente bondad, su padrastro esconde un secreto: jun-

to con sus amigotes, es parte de un violento grupo xenófobo 
y homofóbico. A medida que este monstruo en casa va mos-
trando su ferocidad, el niño comienza a leer en cada gesto 
mínimo (ni hablar de los que son realmente violentos, que 
hacen a la crudeza de esta película) la furia instintiva de su 
papá postizo. Y, peor aún, nota cómo esa violencia despierta, 
instintivamente, algo similar.

 HOY, 20.30, Hoyts 9; SA 21, 11.45, Hoyts 9;  
DO 22, 18.15, Hoyts 9

Tensión racial, dilemas morales, manipulación psicológica, de-
lincuencia juvenil: Ruben Östlund no se anduvo con chiquitas a 
la hora de plantearse los temas de su tercer largometraje. Quizá 
la película más incómoda en salir de Suecia desde Lilja 4-ever o 
A Hole in My Heart, Play fabrica su atmósfera ominosa con ma-
teriales bien diferentes a los de esos films de Lukas Moodysson: 
planos largos, distantes, que establecen una distancia insalvable 
entre espectadores y personajes. ¿Que quiénes son las criaturas 
que se mueven en esa puesta en escena lejana e impenetrable? 
Un grupito de inmigrantes negros que acosa a otro grupito de 
locales (aunque hay un descendiente de asiáticos entre ellos) 

para robarles sus pertenencias. Para eso, no usan la violencia 
física (que la habrá, aunque no de donde la esperamos) sino la 
psicológica: amenazas, presiones y otras estrategias tomadas 
de los juegos de rol. Poniendo en cuestión, entre otras cosas, 
cualquier preconcepto o mirada bienpensante sobre el tema 
de la inmigración, Östlund se mueve con “diabólica habilidad” 
(Jaime Pena dixit) sobre territorios de peligrosa ambigüedad, 
como un cazador que acecha a su presa.

 HOY, 22.45, Hoyts 10; SA 21, 21.30, Hoyts 10;  
DO 22, 11.00, Hoyts 10

Es sabido: si hay algo que la Madre Naturaleza ha creado 
para que sea agigantado por el cine, son los insectos. Lo 
confirmaron las fantasías elefantiásicas del sci-fi de los 
cincuenta, o sus delirios de hombres cruzados con artró-
podos. Los bichos tamaño XXL son un espanto fascinante. 
Wolfgang Lehmann lo sabe, y por eso junta criaturas pro-
pias (filmadas por él) y material de archivo para crear un 
collage insectívoro, que va prescindiendo de elementos 
tales como el sonido o una estructura narrativa para agi-
gantar la idea de un tempo (tanto visual como musical). 
Suena a videoclip, pero no. Suena a instalación, pero tam-

poco. Lehmann agrega el paso del tiempo, es decir, logra 
traducir en estos bichos la idea de mortalidad a partir de 
la introducción de depredadores naturales de los bichos: 
pájaros, reptiles y otros. También como un depredador, el 
director altera el cine, lo destruye, lo lacera, y con esas 
movie mutations sumadas a los insectos forma una de las 
películas más hipnóticas del 14 BAFICI.   

 HOY, 19.45, Hoyts 7; SA 21, 13.15, A. Francesa;  
DO 22, 18.15, Cosmos

selección oficial internacional

cine del futuro

Dragonflies with Birds and Snake
Suecia - Alemania / 2011 / 60’ / Wolfgang Lehmann

Snowtown   
Australia / 2011 / 120’ / Justin Kurzel

Play
Suecia - Francia - Dinamarca / 2011 / 118’ / Ruben Östlund

Como acá en Sin Aliento nos cae más que 
simpática la idea de la mezcla enloquecida, 
digna de alumno del CBC para la carrera 
“Científico loco”, queríamos ver si el combo 
Hirsch + Zellner generaba en ustedes el efec-

to de “pastilla de menta en botella de Coca Light” (¡no intenten esto en 
ninguna sala del BAFICI, por favor!). Es decir, la furia efervescente que 
puede generar el hecho de descubrir dos proyectos cinematográficos 
que exploran terrenos extraños. Eso sí, uno a espaldas del otro (al me-
nos en lo que respecta a direcciones: de un lado, la comedia; del otro, 
el cine experimental). Primero, y más bien tempraneli, el Programa 5 
de Narcisa Hirsch. Ni se atrevan a preguntar quién es, a esta altura. 

Pero si les sirve de parangón, J. Hoberman (el tipo que vio todo el cine 
experimental de los setenta en Nueva York) se fue rindiéndole pleitesía. 
Mucho más a la nuit –apropiado, ya verán–, se exhibe el programa 
de cortos de los Zellner, nuestros cumpas armados de la casa, que 
muestran su furia absurda, frenética, obligatoria. Un cine de trasnoche 
de viernes como Dios Groucho Marx manda. 

 Hirsch - Programa 5 
HOY, 13.15, A. Francesa

 Zellner Bros. - Programa de cortos 
HOY, 23.30, Hoyts 12

Para el día de despedida del Festival, la tercera función de Papiro-

sen tiene un acompañamiento especial. Antes de la proyección de 

la película de Gastón Solnicki (fíjense que hay nota con detalles por 

acá cerca) se podrá escuchar la Obertura Op.34 de Sergei Prokofiev, 

interpretada en vivo por el Ensamble Süden. La cita es, entonces, 

este domingo a las 16:15 en el Teatro 25 de Mayo. Un pack completo 

para armar un plan de domingo ideal, mientras transcurre la última 

jornada de este 14 BAFICI.

Hirsc     h  /  Z e l l n e r P a p i r o s e n 
B o n u s  T r a c k
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Entrevista con Gastón Solnicki  

Retrato familiar  
Después de süden (BAFICI 2008), Gastón Solnicki vuelve al Festival con otro documental. 
En este caso, con Papirosen, una propuesta extrema, jugada, en la que el director utiliza sus 
archivos domésticos para mostrar cómo su propia familia se desarma a sí misma y, al mismo 
tiempo, edifica una especie de universalidad respecto de las dinámicas familiares.

En una entrevista comentaste que definieron a Papirosen 
como una película “exorcista”. ¿Creés que haber realizado 
(y haber terminado) esta película tuvo un efecto terapéu-
tico para vos?

Sí. Quien dijo eso fue Hans Hurch, y se refería a que la película puede 
despertar ciertos fantasmas, puede exorcizar y matar. Estas son las 
cualidades chamánicas de la actividad cinematográfica, y yo siento que 
haber organizado los traumas de la familia fue transformador para todos. 
Yo no hice Papirosen pensando que a priori era interesante hacer una 
película sobre familias o que mi familia fuese especialmente espectacular; 
digamos que era el material que tenía más a mano. Y para mí el documental 
tiene que ver con el acceso.

Pero, aun así, la película es muy referencial. 

La película es demasiado autorreferencial. Yo tomo la infancia entera de 
mi sobrino sin preguntarle, porque arranco a filmar el día de su nacimiento 
y empiezo a encontrar correspondencias muy interesantes con mi propia 
niñez. Más allá de mi infancia, veo que hay una historia común en toda la 
familia que ni siquiera tiene que ver conmigo, y que de hecho ni siquiera 
tiene que ver con las familias judías burguesas, sino con los seres humanos 
y cómo se fueron organizando a lo largo de los siglos. Especialmente esta 
tribu de judíos rusos, que quizás sea de las más endogámicas de la historia 
de la humanidad. Y hay algo de los traumas y de la vitalidad que conlleva 
esa endogamia que a mí siempre me conmovió y me lastimó. 

Hay una escena en la que tu sobrino Mateo está soplando 
las velitas y el deseo que pide es que vos pares de fil-
mar. ¿Cómo manejaste internamente el hecho de siempre 
seguir filmando, incluso durante peleas o momentos que 
deberían ser privados?

Yo vengo filmando a mi familia más o menos desde el 2000, y me 
acostumbré a cierta impunidad en esto de meter la cámara y filmar 
situaciones de mucha intimidad. Por eso en süden (que comencé a filmar 
cuatro años después) pude tratar a gente que no conocía del mismo modo. 
Es muy sorprendente cómo las personas pueden aceptar que las apunten 
con cámaras y micrófonos. 

Entonces, ¿en algún momento te dabas cuenta de que es-
tabas violando ciertos límites?

Lo que hice fue tratar de resolver las cuestiones éticas en el montaje, con 
mi montajista Andrea Kleinman, que es indiscutiblemente la coautora de 
ambos films. Y fue realmente muy difícil. Especialmente en Papirosen, ya 
que hay niños que tienen que convivir con la película aun siendo niños y 
teniendo irresueltos algunos vínculos. La decisión más cinematográfica es 
la de resolver cuándo cortar, tanto en la filmación como en el montaje. 
Por eso en Papirosen, cuando mi abuela pide el corte, se palpita algo muy 
interesante que se dijo en una crítica de la película: uno no puede dirigir a 
su familia. Por más que quiera.
Luciana Calcagno

Hace cuatro años, süden, primera película de Gastón Solnicki, 
se llevó el Premio a Mejor Película de la Asociación de Cronis-
tas Cinematográficos de la Argentina durante el BAFICI. Este 
año vuelve al Festival con su segunda película, cuyo afiche con 
la foto familiar de una chica que posa en malla anda dando 
vueltas por el Abasto en unas muy lindas postales. Esa chica 
es una de las hermanas de Solnicki, y la película es un retrato 
de familia. Cámara en mano las más de las veces, y alternan-
do con algunas películas caseras de distintas épocas cuidado-
samente editadas, el director nos muestra desde adentro el 
funcionamiento de una familia argentina, judía y burguesa. 
Hay conflictos internos, relatos orales de varias generaciones, 
fiestas religiosas, discusiones, viajes, diferencias de clase so-
cial, afecto, vínculos atravesados por la circulación del dinero 
y un grado de intimidad expuesta que parece obedecer a un 
exhibicionismo lúdico tanto como a la autoconciencia de la 
representación contemporánea.

 HOY, 22.15, Hoyts 8; SA 21, 13.45, San Martín 1;  
DO 22, 16.15, 25 de Mayo

selección oficial argentina

Papirosen
Argentina / 2011 / 74’ / Gastón Solnicki  

LA BRECHA 

De alguna manera, “la brecha” comprendida entre el argenti-
no Rodrigo Losada y el español Marcos Nine Búa, los dos pi-
lares protagónicos de este film, no es precisamente el Océano 
Atlántico. Más bien se podría decir que ese territorio incierto, 
esa tierra de nadie, pertenece al terreno de lo figurativo; ya que 
cada uno a su manera se dedica a la investigación de las posi-
bilidades de la creación visual abstracta (estática en el prime-
ro, cinematográfica en el segundo). Como dos detectives, con 
mucho de forenses, Losada y Nine Búa recogen datos, pistas, 
evidencias y –por qué no– cadáveres con los que construyen 
su plataforma visual a contramano de la lógica descartable del 
mercado. Así, las películas alteradas, empapadas, abusadas, y 
las diapositivas derretidas, incrustadas, tajeadas se vuelven pos-
tales texturadas de una lucha cotidiana por resistir el avance de 
la homogeneización de los modos de representar. Más allá de 
las idas y vueltas, las discusiones que se agigantan con el correr 
de las charlas y el ensayo y error del quehacer absolutamente 
artesanal, el acierto de La brecha radica en considerarse a sí 
misma como un exhaustivo trabajo de campo.

 HOY, 13.30, San Martín 2

Cuentas del alma. 
Confesiones de una 
guerrillera 

Después de tres décadas, ella está dispuesta a contar lo que 
pasó. Su historia es el revés de una trama inventada. ¿Por qué 
lo hizo? ¿Por qué se arrepintió de su militancia? ¿Dejó quizás 
de creer en la que fue su propia causa? Miriam, participante ac-
tiva de la guerrilla armada de los setenta, fue capturada por los 
militares que se preparaban para dar el golpe del 24 de marzo. 
Si se arrepentía en público podía salvar su vida. Mientras veía y 
escuchaba lo que pasaba a su alrededor, tenía la posibilidad de 
volver a vivir, o al menos esas eran las opciones que pasaban 
por su mente. Al acceder, su declaración abierta la convirtió 
en un sujeto sin grupo de pertenencia. Para quienes buscaban 
la utilidad de sus palabras se había transformado en material 
de descarte, y para quienes había sido una compañera, ahora 
era una traidora irreversible. Exiliada de territorio, creencia y 
afectos, Miriam comenzó un camino que la llevaría a Israel. Allí 
Mario Bomheker la encuadra en un plano rígido y único que 
le da la posibilidad de hablar sin guion o pauta previa sobre su 
vida, de los esfuerzos que hizo para perdonarse y de las críticas 
más crudas que le quedaron tanto para unos como para otros.

 HOY, 18.30, A. Francesa

Alter Sapukai!

¡Kraut alemán! It’s aliveeeeeeee! El título completito de la 

integrante de nuestra sección de Música viene siendo Alter 
Sapukai! Damo Suzuki en Argentina; si somos lo sinceros 

que solemos ser, podemos decir que no deja mucho espacio 

a la imaginación y sí a la cinefilia melómana. Pero ese “en 

Argentina” se pone exhaustivo: vemos desde la llegada a 

Ezeiza de la banda hasta el saludo post recital. De punta a 

punta. El film de Sergio Subero y Guillermo Ueno juguetea 

con los formatos de la misma forma en que Suzuki altera 

modos, tempos y tonos del sonido. Pero no solo de Damo 

está hecho el cine: casi como inspirador fantasma, como una 

brújula visual, los directores crean imágenes basadas en la 

música de Suzuki, instantes que capturan aquello que los 

sonidos parecen crear y, al mismo tiempo, destruir. Y así, 

en ese juego de ida y vuelta, en ese cine y audio de doble 

circulación, se van logrando formas nuevas, alterativas, aga-

zapadas de un documental inspirado por un artista.  

 HOY, 23.15, Hoyts 6
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Primera visita a la Cinemateca Francesa (sala del Palais de Chaillot): 
septiembre de 1975. (Sorpresa, me crucé a una conocida: Chantal 
Akerman).

Primer duelo cinematográfico: el anuncio de la muerte de Pier Paolo 
Pasolini (esperando un tren en la Gare de Lyon en Paris), octubre 
de 1975.

Primera visita a la redacción de Cahiers du Cinéma con Raymonde 
Carasco (en compañía de Serge Daney y Serge Toubiana en su anti-
gua oficina parisina del Pasaje de la Boule Blanche): enero de 1976.

Primera visión de La región central de Michael Snow: 1° de febrero 
de 1976.

Primer texto publicado sobre una película: acerca de Jeanne Dielman 
23 quai du commerce 1080 Bruxelles, en el primer número de Cinéma 
Différent, febrero de 1976.

Primera mención en la prensa: la crítica elogiosa de Alain Pacadis 
(quien once años después actuaría en mi film Les Aventures d’Eddie 
Turley) en Libération de mi poema publicado en el n° 3 de Cinéma 
Différent a propósito de Berceau de cristal de Philippe Garrel, abril 
de 1976.

Primera participación en un debate orquestado por el maestro de 
la ironía Luc Moullet: acerca de su film Anatomie d’un rapport, en 
Avignon, 18 de abril de 1976.

Primera película: Marilyn, Guy Lux et les nonnes, noviembre de 1976.

Primera película en colores: M M M M M..., enero de 1977.

Primeros virajes cinéfilos: Michelangelo Antonioni, Luchino Viscon-
ti y Federico Fellini dejan de ser los mejores; Howard Hawks, Kenji 
Mizoguchi, Jacques Tourneur y Roberto Rossellini ahora son supe-
riores, marzo de 1977.

Primer largometraje: Urgent ou à quoi bon exécuter des projets puisque 
le projet est en lui–même une jouissance suffisante, agosto de 1977.

Primeros lutos: las muertes sucesivas de Elvis Presley y Maria Callas, 
agosto-septiembre de 1977.

Primer premio en un festival de cine: Urgent... (Premio Especial del Ju-
rado) en el Encuentro de Jóvenes Autores de Belfort, octubre de 1977.

Primer artículo escrito sobre mis películas: una crítica de Claire 
Devarrieux en Le Monde, 13 de octubre de 1977.

Primer Cinématon: Madame Mirmant, mi conserje del 42 rue de 
l’Ouest en París, 7 de febrero de 1978.

Primer Cinématon filmado en Super 8 color (los nueve primeros fueron 
en 16mm y en blanco y negro): el décimo de la colección, de Gérard 
Lester, el 13 de abril de 1978 en Bourg-lès-Valence (Francia), a las 13 hs.

Primer texto escrito sobre el Cinématon: para Gros Plant (alias Yves 
Marie Rollin) en la (difunta) Petite Quinzaine, 6 de junio de 1978.

Primera presentación de Cinématon en el extranjero: Cinéma Movie 
en Zürich (Suiza), diciembre de 1978.

Primera retrospectiva integral del Cinématon: los 44 primeros retratos 
en la galería L’Ouvertür de París, 20 al 23 de diciembre de 1978.

Primera mención en un libro de cine: Éloge du cinéma expérimental de 
Dominique Noguez (editado por el Centro Pompidou), enero de 1979.

Primer suicidio de un cinématonizado: Claude Jutra, noviembre de 1986.

Primer film en 35mm y primer film con producción (del Groupe-
ment de Recherches et d’Essais Cinématographiques): Un sanglant 
symbole, 1979.

Primer episodio de mi film 24 passions (que consiste en filmar cada 
año la recreación de la ceremonia de la Pasión de Cristo el Viernes 
Santo en Burzet dans l’Ardèche): 10 de abril de 1980.

 Philippe Garrel à Digne (Second voyage) /  
Ocaña, the Angel Who Sings in the Ordeal 
HOY, 11.15, Hoyts 12

 Colección Compressions 
HOY, 17.45, Hoyts 12

 24 passions 
HOY, 20.15, Hoyts 6

 Aditya 
SA 21, 11.15, Hoyts 6

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

 Vivre est une solution 
SA 21, 20.15, San Martín 2

 She’s a Very Nice Lady 
SA 21, 22.45, Hoyts 6

 A travers l’univers 
DO 22, 16.45, San Martín 2

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

En estos tiempos de crisis 
global en que la cultura se 
encuentra a la intemperie 
de infames decisiones eco-
nómicas, dos obras-eventos 
han surgido como magnos 
actos de defensa de las ins-

tituciones: por un lado, la película Los Muppets, uno de los films más 
movilizadores salidos de Hollywood en los últimos tiempos, en el que la 

OFFF PDV: ¡retaguardia!
Duque alcanza lo sublime y nos deja flotando; Fernando Franco se 
apropia de las imágenes encontradas en busca de lo perverso oculto; 
Los Hijos capturan el instante pero se lo apoderan lúdicamente; mien-
tras que Virginia García del Pino realiza la mejor remake del año (por 
lo menos hasta que podamos ver la remake de Faces, de Cassavetes, 
realizada por James Benning) en su relectura de La celebración. Todos 
bajo su propia música. Porque, como dicen los Muppets, la vida es una 
canción feliz, cuando tienes a alguien que cante junto a ti. 
Sebastián Santillán

rana Kermit y compañía emprenden una férrea lucha contra el olvido, ampa-
rados en el más puro y olvidado valor que el cine dio: el de la alegría. Por el 
otro, en un punto no tan distante, Offf PDV: ¡Retaguardia!, homenaje lúdico 
y popular al Festival Punto de Vista, en el que una serie de cineastas, músicos, 
críticos, académicos y entusiastas se unen para defender al festival español 
que más ha aportado al repensamiento del cine contemporáneo, cuya conti-
nuidad se vio en riesgo por esas chapucerías de la política que desconoce de 
propuestas estéticas radicales.
Offf PDV: ¡Retaguardia! está llena de agitadores de las imágenes: Andrés 

Primer recuerdo de un film (en el cine de la parroquia de Saint-
Marcellin, en Isère): Mi amigo el ladrón de Mario Monicelli y Steno, 
circa 1957.

Primer film que vi solo (sin mis padres ni mis compañeros de escuela) 
y primer susto en el cine (que me hizo abandonar la sala durante el 
intermedio): Los diez mandamientos de Cecile Blount DeMille, 1960.

Primer recuerdo de un film visto en TV: Marius de Marcel Pagnol (rea-
lizado por Alexander Korda), circa 1960.

Primera decepción cinematográfica (en Dijon): la imposibilidad de de-
jar la escuela para asistir al rodaje de varias escenas de un film con 
Brigitte Bardot (El reposo del guerrero de Roger Vadim) que se desa-
rrollaba a un par de cuadras de mi aula de clases.

Primera lectura de un artículo dedicado a Marilyn Monroe: en el pri-
mer aniversario de su muerte, en Le Progrès de Lyon, agosto de 1963.

Primer shock cinematográfico: el descubrimiento de Ocho y medio de 
Federico Fellini, 1966.

Primeros films de Luchino Visconti (Rocco y sus hermanos) y Miche-
langelo Antonioni (La noche y El eclipse) vistos: 1966.

Primer encuentro con un actor: el fino y elegante Maurice Ronet, 1967.

Primeros films de Godard vistos: Asalto frustrado, Pierrot el loco, 
Alphaville, El soldadito, 1968.

Primer ensayo filmado (en Super 8) el día del funeral de Charles de 
Gaulle : 12 de noviembre de 1970.

Primera vez que vi una de mis películas favoritas (una de esas que 
me llevaría a una isla desierta): Tiempo de vivir y tiempo de morir de 
Douglas Sirk, 1971.

Primera participación en un debate, brillantemente animado por un 
maestro en el tema, Jean Douchet: sobre Cul de sac de Roman Polanski 
en el cine Eldorado de Dijon, 1972.

Primera suscripción a una revista de cine: Cinéma 72 (seguida poco des-
pués por La Revue du Cinéma y Cahiers du Cinéma), octubre de 1972.

Primer recuerdo de Henri Langlois: dando una conferencia en una sala 
semivacía y poco receptiva, en ocasión del 80° aniversario del cine, en 
el Palais des Expositions de Dijon, 13 de abril de1975.

Primera visita a un festival de cine (alentado por Jacques Grant y el 
futuro cineasta Gérard Frot-Coutaz): I Festival de Cine e Historia de 
Valencia, abril de 1975.

Primer Festival de Cannes: mayo de 1975.

Primer texto sobre cine publicado: acerca del nuevo complejo de salas 
de Dijon, el K7, en La Cote d’Alerte, n° 17, mayo de 1975.

foco courant

Siempre hay unas primeras veces 
Gérard Courant camina entre nosotros, señores, y además de la Mesa de hoy mismo en la que dialogará 
con nuestro, más que programador, amigo Diego Trerotola, trajo un montón de películas. Algunas ya no se 
pasan; la mayoría, sí (miren al final de la nota). Igual, lo que nos convoca es la pregunta que debería estar 
al principio de todo: ¿quién diantres es Gérard Courant? Ahahah: alguien que piensa, como Octavio Paz, 
que los poetas no tienen otra biografía que su obra. Por eso, en vez de una cronología común y corriente, 
el hombre se despacha con un revelador “Autorretrato de un cineasta híper hollywoodense profesional 
en 116 primeras veces” que, como sus Cinématon –la película más larga de la historia del cine, por si no se 
enteraron–, nos pareció un poquito excesiva. Acá elegimos 40, ¡que los disfruten!
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nota de tapa

Foco Wei Te-Sheng

Wei of Life
El director de la segunda película más taquillera de la historia de Taiwán (¡y eso que la primera es 
Titanic!) está entre nosotros. Quizás eso les diga mucho, poco o (no sean así, che) nada. La verdad, 
es mucho. Y el cine de Wei también es mucho: abarca parte de la historia de su país, se pone 
bombásticamente bello y salvaje, y abraza al género como si fuera el Increíble Hulk. Hoy tendrá 
lugar la Mesa con el director (fun-da-men-tal); y aquí abajo, la charla que Sin Aliento tuvo con el 
creador de unas de las batallas más poéticamente clase B que existen.

¿Cómo se desarrolló tu carrera como cineasta?

Yo empecé en el peor momento histórico del cine taiwanés, cuando las pe-
lículas nacionales no representaban siquiera el 1% del mercado cinemato-
gráfico de mi país. No soy del palo, no vengo de la industria, pero antes de 
filmar mi primera película había tenido experiencia trabajando con Edward 
Yang. Tan malo era el momento en que Yang filmó su última película que 
no quería estrenarla en Taiwán porque temía que no fuera aceptada por el 
entorno, que no fuera vista, temía sentirse humillado. 

Yang es reconocido internacionalmente como un autor 
con fuerte identidad que no se plegó al discurso domi-
nante de la industria.

El cine de Edward Yang es un cine de autor, efectivamente, pero para 
ese tiempo en el ambiente de la crítica local se planteó un enfrenta-
miento muy encarnizado entre el cine de autor y el cine comercial que 
dividió aguas.

¿Qué pensás de esa discusión que siempre se renueva?

Básicamente, creo que ese tipo de enfrentamiento no es algo beneficioso 
para el cine en general. Las partes en cuestión deberían enfatizar la im-
portancia que tiene para todos el proceso de producción. La diferencia, en 
realidad, es formal y no de contenido, porque cada autor, tanto del cine 
“artístico” como del “comercial”, tiene las mejores intenciones desde su 
lugar. Y estar metido en el medio de un enfrentamiento teórico es algo que 
no le sirve a nadie. Los productores y los distribuidores tienen que traba-
jar cada uno desde su función para hacer que las películas, del tipo que 
sean, puedan encontrar su público. Por ejemplo, durante la depresión del 
cine taiwanés muchos autores intentaron hacer sus películas con mínimos 
recursos buscando gustar al circuito de festivales, y entonces producían 
deliberadamente películas con poco presupuesto. Si ese grupo de autores, 
supuestamente artísticos, buscan gustar a un mercado supuestamente ar-
tístico, ¿por qué los que buscan mercados masivos deben ser criticados? 
Pienso que el público masivo también con el tiempo va modificando sus 
gustos, y quizás el público no masivo, minoritario, que prefiere a los auto-
res en vez de un producto comercial, puede crecer y aceptar otras formas 
del espectáculo. Todo es muy cambiante. En Taiwán, tener una película 
protagonizada por estrellas famosas no garantiza el éxito de taquilla. En-
tonces la juventud taiwanesa y el grupo de directores de cine que empieza 
a filmar está dándose cuenta de que no importa si aquello a lo que uno 
aspira es cine “comercial” o no lo es, sino que hay que hacer las películas 
que uno quiere hacer, sin importarle tanto qué camiseta lleva.

¿A qué se debió esa mala situación del cine taiwanés a la 
que te referías? 

Hubo como veinte años de depresión en el cine taiwanés, hasta que recién 
en 2007 el público y el mercado se despertaron un poco. Era un tiempo 
en que el cine de Hollywood había invadido Taiwán por completo. Pero el 
público taiwanés nunca se fue de los cines. Lo que pasó es que una mala 
circulación de los fondos hizo que no se filmaran películas atractivas. Me 
refiero a que con bajos presupuestos se producen películas precarias; esas 
películas no le gustan demasiado al público, entonces hay poca concurren-
cia a las salas de cine, se recauda menos dinero, hay menos fondos para 

financiar nuevas películas y finalmente esa circulación negativa redunda 
en que muchos autores taiwaneses estén compitiendo entre sí para ver 
quién hace la película con menos presupuesto en vez de hacer una buena 
película. El público de cine seguía yendo a las salas, y la mejor prueba de 
eso era que las películas de Hollywood siempre llenaban las salas, pero 
las locales no. 

Tus películas contribuyeron a que esa situación cambiara.

Cape No. 7 es la segunda película más taquillera de la historia de Taiwán 
después de Titanic. Ahora las grandes producciones locales compiten en 
taquilla con las de Hollywood. En Asia hay un fenómeno que consiste en 
que algunos tanques locales consiguen hacerles frente a los tanques de 
Hollywood, pero solamente en su país de origen. En lo que va del año, en 
Taiwán ya hubo tres películas nacionales, no necesariamente súper pro-
ducciones, que superaron los 10 millones de espectadores, cosa que antes 
no sucedía. 

¿Por qué se dio ese cambio?

Personalmente, reflexioné sobre las razones de esa situación y llegué a la 
conclusión de que el público percibe la sinceridad del director. Si vos tenés 
un guion que te cuesta 10 millones para filmarlo, tenés que ser honesto 
y conseguir los medios para hacer una película de 10 millones. Si es un 
guion de 200 millones, hay que conseguir 200, pero esa relación entre 
el guion y los recursos que se necesitan para filmarlo debe respetarse. Si 
querés filmar con un millón un guion que necesita 10 millones, el público 
se da cuenta y entonces no te apoya. Cape No. 7 ayudó al cine taiwanés 
porque el público percibió que hice lo que tenía que hacer y trabajé del 
modo en que la película necesitaba. Eso despertó la gratitud de la gente, 
que concurrió a las salas dos o tres veces. 

¿Y los críticos qué opinaron? 

Hubo buenas críticas y malas críticas, como en todas partes del mundo, 
pero en general fueron bienintencionadas. Cuando hay un movimiento 
nuevo, todos se benefician de algún modo, incluso los críticos. 

En las tres películas que filmaste, ¿hiciste lo que querías 
hacer? ¿Qué tienen de personales?

En la primera película, About July, incluí ciertos conocimientos y gustos 
asimilados del cine de Hou Hsiao-hsien. Así hice mi primera experiencia di-
rigiendo una película sin tanta personalidad propia, respondiendo al lugar 
de donde venía y a la educación cinematográfica que había recibido. Con 
las últimas dos no siento que haya tenido un estilo en particular porque 
son muy diferentes entre sí, pero lo que tienen en común es cierta idea del 
perdón, además de que ambas intentan contar las historias desde un lugar 
en el que no se establezca con claridad quiénes son los buenos y quiénes 
los malos, sino intentando proponer un punto de vista diferente sobre los 
conflictos y quienes los protagonizan. Me gustaría usar la palabra “disol-
ver” para expresar lo que quise hacer en ambas películas. En Cape No. 7 
me interesaba disolver una pena de amor, y en Warriors of the Rainbow 
quería disolver el nudo de odio entre las culturas que se enfrentaban.

¿Cómo fue el proceso de un proyecto tan grande como 
Warriors of the Rainbow?

Me costó mucho. El guion ya estaba listo en 1999, pero ese era el peor 
momento del cine taiwanés, así que conseguir financiación fue imposible. 
Siempre pensé que, si podía conseguir 10 mil dólares, ¿por qué no iba a 
poder conseguir 10 millones? Yo necesitaba contar la historia con el apoyo 
de unas imágenes ya filmadas y producidas para convencerlos del tipo de 
estética que requería esa historia, así que en 2003 hice un corto muy caro 
para promocionarla, pero igualmente no tuve éxito. El dinero ni siquiera 
llegó inmediatamente después de que la taquilla explotara con Cape No. 7, 
sino 8 o 9 meses después. Desde que hice el presupuesto inicial hasta que 
la pude filmar, la producción creció mucho y tuve que salir a buscar más di-
nero. Fue un trabajo muy duro, y nadie creía que podría conseguirlo (mucho 
menos, recuperar la inversión), sobre todo considerando que en Taiwán no 
existe una industria del cine. Hubo una cantidad de dinero subsidiada por el 
Estado, que no podía ser demasiado alta porque hay un tope para distribuir 
el dinero equitativamente. Todo el resto fueron préstamos personales que 
consiguió el productor. El comienzo fue bastante desolador porque no había 
inversionistas ni auspiciantes, y ni el Gobierno ni la gente que me conocía 
tenían fe en este proyecto. 

¿Cómo hiciste para mantener el control creativo del 
proyecto?

Los años que pasaron entre la escritura del guion y la realización me per-
mitieron planificar muy bien la película, diseñar todo de antemano hasta 
el último detalle. Sabía perfectamente cuáles eran las tomas que quería 
hacer a la hora de empezar el rodaje. En los dos últimos años hice el 
storyboard y el guion técnico, dibujando todos y cada uno de los planos 
de la película.

 About July 
DO 22, 16.45, Malba

 Cape No. 7 
SA 21, 16.15, San Martín 1

 Warriors of the Rainbow: Seediq Bale 
HOY, 19.00, Hoyts 10; SA 21, 12.45, Hoyts 10

>    DIÁLOGO CON WEI TE-SHENG 
Modera: Javier Porta Fouz. 
HOY, 16.00, Auditorio / Punto de Encuentro BAFICI
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…y si tienen algo de cultura popular, o de cultura rebbe-
cabláckica en sus oídos, ya saben lo que esto significa. 
Más allá de las fiestas, fiestas a las que vuestras creden-
ciales les permitan colarse, y más allá también de nuestra 
Pequeña Música Nocturna que está im-per-di-ble (miren 
la página que sigue, al fondo a la derecha), hay muchísi-
ma música en las pantallas del último viernes baficiano. 
Pasen y vean; perdón: pasen y escuchen. 

Se viene el fin de semana. Y este no es cualquier fin de semana, porque es 
el último del BAFICI. Y hay que festejar. Y para eso, música, ¿no? Si no, no 
hay partuza que valga. Así es como a los Johnny Allon de la programación 
del Festival les da por gritar “¡Cambiame la músicaaa!”, para mandarse 
con seis películas y hacer que este viernes todo el mundo salga a mover el 
esqueleto (no se sabe si los redactores están viejos o anacrónicos). Hay de 
todo. Anoten: por un lado, la bossa nova de Caetano, Gilberto y otros en 
Tropicalia, que ayuda un poco a entender de qué va una de las corrientes 
más influyentes de la música latinoamericana. Por otro lado, podemos 
adentrarnos en ese universo tan particular que los canadienses de Arcade 
Fire exhiben para promocionar su enorme disco Neon Bible en Miroir noir, 
una película conceptual inclasificable y fascinante. Más: Meeting People 
Is Easy, el tan comentado documental en el que los muchachos de Radio-
head le sacan punta a eso de tomarse en solfa el negocio de la música 
(y los tours, las promociones, los periodistas y los fans más exaltados, 
de paso); Avec Dédé, un paseo por la música tradicional bretona (y la 
revelación de la bombarda, un instrumento alucinante); Alexander Pa-
nizza sólo piano, un retrato intimista y cálido sobre el pianista argentino 
Alexander Panizza; y, a propósito de inclasificables, Alter Sapukai! Damo 
Suzuki en Argentina, un show deconstruido de Damo Suzuki, en uno de 
los conciertos inolvidables que la voz de Can realizó en la Argentina. 
Apaguen el iPod por una jornada, que hay de todo y para todos.  

 Alter Sapukai! Damo Suzuki en Argentina 
HOY, 23.15, Hoyts 6

 Alexander Panizza sólo piano 
HOY, 22.00, San Martín 2; DO 22, 14.30, Hoyts 6

 Avec Dédé 
HOY, 20.30, Cosmos

 Meeting People Is Easy 
HOY, 23.45, Malba

 Miroir noir 
HOY, 21.15, Hoyts 12

 Tropicalia 
HOY, 20.00, San Martín 2; DO 22, 23.30, Hoyts 12

música / Foco Grant Gee

¡es viernes, viernes!...
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.

Las Bafichus de hoy vienen de parejas. No, no des-
parejas, lean bien: de parejas, de duplas, de chico y 
chica, o más bien de señor y señora. En este caso, 
literalmente, de marido y mujer (cosa que los vecinos 
de arriba, esos pecaminosos, no pueden decir). Al 
matrimonio Klotz-Perceval lo conocimos en el BAFICI 
2008, con un Foco que incluía cortometrajes, el do-
cumental que les regaló su hija Héléna –quien tam-
bién anda por aquí con L’Âge atomique– y, obvio, su 
notable Trilogía de los Tiempos Modernos: Paria, La 
Blessure y La Question humaine. Suerte de coda de 
ese tríptico tan duro como poético, su nueva película 
retrata a un grupo de okupas parisinos que vive su 
vida a espaldas del Primer Mundo. 

 Low Life 
HOY, 20.15, A. Belgrano

La más redonda, reina de las curvas, la Bafichu que no 
llegó a pegarse en el álbum porque quedó clavada en 
los talleres mecánicos: con India vuelve restaurada la 
Coca, la musa de Bo (Armando, abuelo, no el nieto 
que abrió el BAFICI con su Elvis último modelo). Antes 
fue de colección con Carne sobre carne, álbum que 
Diego Curubeto dedicó a las aventuras de Isabel Sarli 
y Armando Bo, y con Arroz con leche, donde Jorge 
Polaco la hace estampita camp. Ahora a la Coca se le 
despertó la india gracias a que el Museo del Cine, el 
Ministerio de Cultura, Cinecolor y el BAFICI reconstru-
yeron la versión original que la censura mutiló. Y aho-
ra sí, toda la carne al asador: preparen los cubiertos.

 India 
HOY, 23.00, Hoyts 9; DO 22, 22.00, Lugones

ODISEAS DEL ESPACIO

Ciudad fantasma
La Ciudad Deportiva de la Boca y el parque de diver-
siones Interama son espacios de diversión edificados 
por diferentes dictaduras. Martín M. Oesterheld, aquí 
entrevistado, pone el ojo en la población marginal que 
vive alrededor de esas estructuras hoy abandonadas. 

¿Cuándo descubriste que podía haber una película en la coinci-
dencia de esas dos zonas de Buenos Aires que fueron construi-
das por dictaduras y que hoy son ruinas? 

Cuando empecé a investigar sobre las relaciones entre los dos espacios, me di 
cuenta de que las coincidencias que aparecían se ajustaban a un tiempo más 
conectado con el recuerdo que con la historia de estos lugares, a la tensión que 
generan estos espacios en ruinas que en su momento se relacionaron con el 
progreso y el desarrollo, y a la actualidad de estos espacios que contradice a 
esas promesas de futuro.

Tu película es una inmersión en espacios urbanos derruidos 
que tiene un doble filo: hay algo de fascinación por los luga-
res, pero también hay una mirada analítica, crítica sobre lo que 
dejaron las dictaduras. ¿Cómo trabajaste eso?

Creo que la Zona Sur merece ser sacada de ese destino de depósito al que 
fue sometida, no solo por las dictaduras sino también por los sucesivos ajustes 

económicos posteriores. Estos espacios se relacionan con un tiempo detenido, 
pero particularmente con el olvido. 

¿Tuviste referentes para mezclar cierto efecto distanciador del 
documental de observación con una implicación más dramá-
tica con las personas, en la forma de un cine narrativo más 
contemporáneo?

La manera de encarar el proyecto se activó adentro mío a partir de trabajos como 
In Public de Jia Zhang-ke o Grand Littoral de Valérie Jouve, aunque después tomó 
una dirección totalmente intuitiva. Si bien el material está organizado a partir de 
la observación, esta funciona más como una estrategia que como algo formal. 
Pienso que mostrar estos espacios de manera directa y sin un relato explícito que 
los describa obliga al espectador a generar una respuesta interna a la imagen 
que le estás proponiendo, a construir su propia relación con estos lugares y con 
su recuerdo. Genera algún tipo de compromiso en el que se va sumergiendo.
Diego Trerotola

 La multitud 
HOY, 18.15, A. Belgrano
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EL HUASO
Para muchos, la cuestión filosófica fundamental es la del suicidio, y 
no son pocas las películas que la abordan (piensen en El sabor de la 
cereza, de Kiarostami). El director de El huaso, la cual se presenta en la 
sección Álbum Familiar, es hijo de un potencial enfermo de Alzheimer 
y suicida, y su futuro no se presenta nada brillante. Pero dos destinos 
motivan al mayor de los Proto: volver a su tierra natal y participar como 
huaso en las competiciones de ganado. 

 HOY, 13.00, San Martín 1

 
17 FILLES
En el extremo opuesto de esta película podríamos ubicar a Suicide 
Club. Acá, en lugar de un grupo de chicas que se arrojan juntas a las 
vías del tren, tenemos el caso real de diecisiete muchachas de entre 
14 y 16 años que se embarazan al mismo tiempo. Pasó en EE.UU. en 
2008, pero la ficción de las hermanas Coulin, censurada en Italia y 

Il n’y a pas de 
rapport sexuel
En las miles de páginas de pornografía que, gracias a Dios, podemos 
disfrutar sin cargo, arrecia el ítem “Detrás de escena”. Allí podemos 
ver que los cuerpos majestuosos de esas chicas –no es mi tema “lo 
otro”– se dedican exclusivamente a trabajar. La industria pornográ-
fica depende, más que otras, de cierta artesanía (si me apuran, diré 
que es la única artesanía pura que queda en pie, junto con el tejido 
de ñandutí), una especie de conocimiento basado en las maniobras 
corporales, recitados ad hoc manchados de interjecciones –ay, uy, 
ah, yeah, ajh– y, más que cualquier otra cosa, el efecto dramático de 
rendimiento y saciedad, por lo general muy bien regado.
En dos palabras: que no es ningún secreto que el detrás de escena 
actúa contra la escena para revelar su condición de artificio. Con 
este panorama, el documental Il n’y a pas de rapport sexuel, de 
Raphaël Siboni, aporta casi nada respecto de lo que ya sabemos o 
sospechamos, una verdadera limitación si tenemos en cuenta que 
el documental es, al margen de las formalidades líricas, un género 
de revelación.
Lo que nos muestra Siboni es el tedio del rodaje. Lo que no ocurría 
en 9 to 5: Days in Porn, de Jens Hoffmann, estrenado en el BAFICI 
2009. Porque, allí, el marco del detrás de escena era más amplio. 
Nuestras heroínas Jenna Haze, Belladona o Sasha Grey –si quieren, 
sigo y sigo y sigo– mostraban o dejaban entrever su vida cotidiana, 
el ingreso solitario a las locaciones (en algún caso, con sus lence-
rías para matar arrastradas por una valija-carro) y, también, la de-
presión ya no del detrás sino del después, en el que las pornostars, 
elementos más o menos sensibles del negocio, condescendían al 
llanto o a la indiferencia.
Il n’y a pas de rapport sexuel es, por decirlo así, el testimonio débil 
de un mundo fuerte; y si recordamos 9 to 5: Days in Porn no es 
porque sea una gran obra de arte, sino porque a esta le sobraba 
lo que le falta a aquella: algún tipo de intensidad. Igualmente, 
la decepción es relativa porque eso es lo que busca la película y, 
claro, porque sacia las ganas de aquellos que quieran ver cuerpos 
desnudos. Así que pasen y vean.

 HOY, 00.15, Cosmos; SA 21, 01.00, Hoyts 12

Visita (inter)estelar en nuestro Auditorio: el joven Maxi Prietto se 
para de espaldas con su guitarra pero bien de frente a la batería 
asesina de Mariano para regalarnos, en esta ¨Avenida Corrientes¨ 
que parece vivir eternamente en modo “Verano fatal”, un set psi-
codélico, melancólico, descontrolado, inclasificable, de esos que 
solo ellos dos saben armar. El magno evento se debe, claro, a la 
participación de los indie-genios en la banda sonora de La araña 
vampiro, segunda película de Gabriel Los paranoicos Medina que 
forma parte de nuestra Competencia Internacional.

>    Prietto Viaja al Cosmos con Mariano 
HOY, 22.30, Auditorio / Punto de Encuentro BAFICI

última fila
Por Juan J. Becerra

programada en la sección Adolescencias de este BAFICI, traslada el 
hecho a Francia. ¡Polémica!

 HOY, 17.30, Hoyts 7

 
ELECTRICK CHILDREN 
Una chica mormona que dice haber quedado embarazada después de 
escuchar rock se va de su casa y emprende el camino a las antípodas 
que, al menos en términos religiosos, es Las Vegas. De un mundo 
poco convencional a otro, de un mundo fantástico a otro, de un ex-
tremo a otro. En el medio, crecer como un tránsito que oscila entre 
la fascinación y la pesadilla, entre la visión religiosa y las imágenes 
paganas que dan título a la sección en la que se proyecta.

 HOY, 23.00, A. Belgrano

 
LE RAPPORT KARSKI
Jan Karski fue un miembro conspicuo de la resistencia polaca que 
logró reunirse en Estados Unidos con Roosevelt y un juez de la Su-
prema Corte para exponer las atrocidades nazis en Varsovia y Bel-
zec. Claude Lanzmann es un miembro conspicuo de la resistencia 
cinematográfica, autor de la monumental Shoah y militante del relato 
oral como enclave de la memoria y como testimonio fílmico de valor 
legal. La película, incluida en la sección Trayectorias, consiste en una 
entrevista inédita de poco menos de una hora en la que cada palabra 
es imprescindible. 

 HOY, 17.15, Hoyts 6 
(Se proyecta con Esas voces que curan)

Abanicos. Mi chisme preferido lleva el nombre de mi Va-
riedad de Terrabusi preferida, la que es como una concha 
marina pero se llama “abanico”, una que suele quedar de 
las últimas, junto a gota vainilla (con membrillo fosilizado) 
y gota choco, porque no le gusta mucho al galletitero ba-
nana, que es mayoría. En fin, vamos al chimento: este fue 
el año en el que más amigas faranduleras se pasaron por el 
Abasto, un lugar que, creería, jamás habían sentido nom-
brar. Pero la sorpresa mayor fue ver (o creer ver) a Natacha 
Jaitt, hecha un fuego, as usual, viendo el film israelí The Slut, 
parte de la sección La Ley del Deseo. ¡Demonia!
Anillito choco. Como la Naty después se fue a sandunguear 
al reducto tropical Azúcar en compañía de dos directores ar-
gentinos y uno tailandés, esta galletita también tendría que 
entregársela a ella. Pero no, se la lleva un miembro promi-
nente del staff de este bienhadado periódico, quien además 
de trabajar como un borrico ene horas al día, ha encontrado 
tiempo para ir a la cancha a ver a Boca Juniors y a un cine 
lejano a ver en función mega ultra secreta y controlada por 
la agencia E.S.C.U.D.O. la mejor película del siglo. ¿Que cuál 
es? Pregúntenle.
Anillito caramelo. Me dice mi amigo Paco Casal que es-
tuvo viendo con la señora Legrand el estreno de La dueña, 

pero que la Chiqui tenía su mind puesta en el BAFICI, y que 
dos veces le dijo: “Qué pena, mierda-carajo, perderme Le 
Pont des Arts”. Paco sostiene que su pronunciación no es 
muy buena. No sé si creerle.
Anillito rosa. Norma Aleandro, Luis Luque y Pierce Brosnan 
serán de la partida del nuevo film del realizador Diego 
Rafecas, que contará con el apoyo del gobernador cha-
queño Jorge “Coqui” Capitanich. Posta. Me lo contó mi 
amiga Laura Ubfal.
Mini Melba. Hace hoy exactamente 20 años, moría un 
artista enorme, de rabiosa independencia; un creador que 
supo tentar los límites de lo permitido, que nunca se calló, 
que siempre apostó por lo que sentía. Que supo desafiarnos 
y deslumbrarnos. El 20 de abril de 1992, en Teddington, 
Inglaterra, moría Benny Hill.

Por Viviana Canoso

¿GUSTA  
UNA MASITA?
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	11.00 Hoyts 6

El cultivo de la flor invisible
83’

Juan Álvarez Neme
(TIERRA)

	11.15 Hoyts 12

Philippe Garrel à Digne  
(Second voyage)
56’

Ocaña, the Angel who Sings in the Ordeal
10’

Gérard Courant
(COURANT)

	12.00 Hoyts 8

Square Grouper
100’

Billy Corben
(TRANCES)

	12.15 Hoyts 7

Tahrir - Liberation Square
91’

Stefano Savona
(TIERRA)

	13.00 A. Belgrano

Ante la ley
138’

E. Jelicié, P. Klappenbach
(ARGENTINA)

	13.00 Hoyts 12

Nana
68’

Valérie Massadian
(INTERNACIONAL)

	13.00 San Martín 1

El huaso
80’

Carlo Guillermo Proto
(FAMILIAR)

	13.15 A. Francesa

Hirsch - Programa 5
87’

Aleph - El mito de Narciso -  

El erotismo del tiempo - Celebración - 

El mito de Narciso 
Narcisa Hirsch
(HIRSCH)

	13.15 Hoyts 9

American Passages
120’

Ruth Beckermann
(BECKERMANN)

	13.30 San Martín 2

La brecha
86’

Marcos Nine Búa
(CINE+CINE)

	13.45 Hoyts 11

Villegas
95’

Gonzalo Tobal
(ARGENTINA)

	14.00 25 de Mayo

Tributes - Pulse
65’

Bill Morrison
(PANORAMA)

	14.00 Hoyts 6

A
118’

Ignacio Dimattia
(PANORAMA)

	14.00 Malba

EXIT, le droit de mourir
76’

Fernand Melgar
(MELGAR)

	14.30 Lugones

Des épaules solides
96’

Ursula Meier
(ACID)

	14.45 Hoyts 7
Olavi Virta
30’

Peter von Bagh

Paavo Nurmi -  
The Man and His Times
61’

Peter von Bagh, Markku Koski
(VON BAGH)

	15.00 Hoyts 8

Home for the Weekend
84’

Hans-Christian Schmid
(FAMILIAR)

	15.00 San Martín 1

Gordo, calvo y bajito
97’

Carlos Osuna
(PANORAMA)

	15.15 Hoyts 10

É na Terra não é na Lua
185’

Gonçalo Tocha
(FUTURO)

	15.30 Hoyts 12

Belka & Strelka. Star Dogs
85’

Inna Evlannikova, 
Svyatoslav Ushakov
(BAFICITO)

	15.45 25 de Mayo

Sleepless Knights
82’
Stefan Butzmühlen, Cristina Diz
(FUTURO)

	15.45 Hoyts 9

Xala
123’
Ousmane Sembène
(VIENNALE)

	15.45 Malba

Poursuite
92’
Marina Déak
(ACID)

	15.45 San Martín 2

Offf PDV: ¡Retaguardia!
73’
Varios directores
(CINE+CINE)

	16.00 A. Francesa

… (Puntos suspensivos)
71’
Edgardo Cozarinsky
(TRAVELLING)

	16.15 A. Belgrano

Le Tableau
76’
Jean-François Laguionie
(BAFICITO)

	16.45 Hoyts 11

L’estate di Giacomo
78’
Alessandro Comodin
(ADOLESCENCIAS)

	17.00 Cosmos

Fantasia lusitana
65’
João Canijo
(CANIJO)

	17.00 Hoyts 8
Jackson/Marker 4am
4’

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

	17.00 Lugones

Léa
93’
Bruno Rolland
(ACID)

	17.15 Hoyts 6

Esas voces que curan
45’
Delia Ackerman, Heather Greer
(PAGANAS)

Le Rapport Karski
48’
Claude Lanzmann
(TRAYECTORIAS)

	17.30 Hoyts 7

17 filles
90’
Delphine Coulin, Muriel Coulin
(ADOLESCENCIAS)

	17.30 San Martín 1

The Pruitt-Igoe Myth
83’
Chad Freidrichs
(ESPACIO)

	17.45 Hoyts 12

Colección Compressions
46’
Gérard Courant
(COURANT)

	17.45 Malba

Sodankylä Forever: Eternal Time
60’

Sodankylä: Drama of Light
55’
Peter von Bagh
(VON BAGH)

	17.45 San Martín 2

Kid-Thing
83’
David Zellner
(ZELLNER)

	18.00 Proa

Patience (After Sebald)
84’
Grant Gee
(GEE)

	18.15 A. Belgrano

La multitud
55’
Martín M. Oesterheld
(ESPACIO)

	18.30 25 de Mayo

Cassandra
90’
Inés de Oliveira Cézar
(ARGENTINA)

	18.30 A. Francesa

Cuentas del alma.  
Confesiones de una guerrillera
65’
Mario Bomheker
(TIERRA)

	18.45 Cosmos

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

	18.45 Hoyts 9

Kuichisan
76’
Maiko Endo
(PANORAMA)

	19.00 Hoyts 10

Warriors of the Rainbow:  
Seediq Bale
150’
Wei Te-Sheng
(WEI)

	19.15 Hoyts 12

HU
78’
Pedro Urano, Joana Traub Csekö
(ESPACIO)

	19.30 Hoyts 8

La araña vampiro
94’
Gabriel Medina
(INTERNACIONAL)

	19.30 Lugones

Coûte que coûte
95’
Claire Simon
(ACID)

	19.45 Hoyts 7

Dragonflies with Birds and Snake
60’
Wolfgang Lehmann
(FUTURO)

	19.45 San Martín 1

As hiper mulheres
80’
Carlos Fausto, Leonardo Sette,  
Takumã Kuikuro
(PAGANAS)

	20.00 Hoyts 11

De jueves a domingo
96’
Dominga Sotomayor
(FUTURO)

	20.00 San Martín 2

Tropicalia
72’
Marcelo Machado
(MÚSICA)

	20.15 A. Belgrano

Low Life
120’
Nicolas Klotz, Elisabeth Perceval
(TRAYECTORIAS)

	20.15 Hoyts 6

24 passions
75’
Gérard Courant
(COURANT)

	20.30 Cosmos

Avec Dédé
79’
Christian Rouaud
(MÚSICA)

	20.30 Hoyts 9

Snowtown
120’

Justin Kurzel
(INTERNACIONAL)

	21.00 A. Francesa

Sado
73’

Homero Cirelli
(DESEO)

	21.00 Malba

Joy Division
93’

Grant Gee
(GEE)

	21.15 25 de Mayo

Clip
100’

Maja Milos
(INTERNACIONAL)

	21.15 Hoyts 12

Miroir noir
76’

Vincent Morisset
(MÚSICA)

	21.30 Hoyts 7

Cocaine Cowboys II:  
Hustlin’ with the Godmother
97’

Billy Corben
(TRANCES)

	21.45 San Martín 1

Igual si llueve
65’

Fernando Gatti
(ARGENTINA)

	22.00 Lugones

A opçao (ou: As rosas da estrada)
87’

Ozualdo R. Candeias
(BOCA)

	22.00 San Martín 2

Alexander Panizza sólo piano
55’

Pablo Romano
(MÚSICA)

	22.15 Hoyts 8

Papirosen
74’

Gastón Solnicki
(ARGENTINA)

	22.30 Cosmos

Mods
59’

Serge Bozon
(ACID)

	22.30 Hoyts 11

Bonsái
95’

Cristián Jiménez
(INTERNACIONAL)

	22.45 Hoyts 10

Play
118’

Ruben Östlund
(FUTURO)

	23.00 A. Belgrano

Electrick Children
96’

Rebecca Thomas
(PAGANAS)

	23.00 Hoyts 9

India
90’

Armando Bo
(TRAYECTORIAS)

	23.15 Hoyts 6

Alter Sapukai!  
Damo Suzuki en Argentina
87’

Sergio Subero, Guillermo Ueno
(MÚSICA)

	23.30 Hoyts 12

Zellner Bros. - Programa de cortos
93’

Sasquatch Birth Journal 2 - Fiddlestixx -  

Aftermath on Meadowlark Lane - 

Redemptitude - Flotsam/Jetsam -  

Pardon My Downfall - Who Is On First? -  

Foxy and the Weight of the World - 

Quasar Hernandez - The Virile Man -  

Rummy

Zellner Bros.
(ZELLNER)

	23.45 Hoyts 7

Community Action Center
69’

A.K. Burns, A.L. Steiner
(DESEO)

	23.45 Malba

Meeting People Is Easy
95’

Grant Gee
(GEE)

	00.15 Cosmos

Il n’y a pas de rapport sexuel
79’

Raphaël Siboni
(DESEO)

PROGRAMACIÓN DÍA X DÍA l viernes 20 DE ABRIL

staff
Sin Aliento
Juan Manuel Domínguez
Agustín Masaedo
Micaela Berguer
Cecilia Loidi
Marcos Vieytes

Columnistas
Viviana Canoso
Juan J. Becerra

Colaboran hoy
Luciana Calcagno
Javier Diz
Sebastián Santillán
Sol Santoro D´Stéfano
Diego Trerotola

Fotografía de tapa
Facundo Quiroga

Diseño Gráfico
Verónica Roca

Impresión
Buschi

Producción Comercial y  
Eventos Sociales

Coordinación
Cayetano Vicentini
Equipo
Paola Loewel
Ignacio Arias
Kevin Borensztein

p i c t i o n a r y

ACID, nuestro Foco independiente (cuyas siglas, de hecho, refieren a la Asociación de Cine Inde-
pendiente para su Difusión), se pone “in the mod for love”. Un Swinging London pero filtrado 
por la melancolía que el cine adolescente y gozosamente musical de Serge La France Bozon supo 
conseguir es nada más y nada menos lo que nuestro Pictionary tiene para ofrecerles hoy. Y esa 
Vespa que ven aquí es una más de las cientos de hazañas de nuestra diseñadora.    

 Mods 
HOY, 22.30, Cosmos

A la mejor película nacional  
de las competencias  
Argentina e Internacional

La chica del sur: 4,68
Villegas: 4,55
Masterplan: 4,53
La araña vampiro: 4,24
Dromómanos: 4,23
Ante la ley: 4,21
Los salvajes: 4,21
Germania: 4,19
Cassandra: 4,08
El espacio entre los dos: 4,07
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: 3,88
Policeman: 3,83
Nana: 3,54
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
Le Tableau: 4,39
Freddy Frogface: 4,28
Light of the River: 4,26
Lotte and the Moonstone Secret: 3,96
Papá, soy una zombi: 3,72


