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una amiga de este, van a tomar algo a un bar, un clásico 
en el cine de Hong. Allí aparecerá la dueña, que resulta ser 
muy parecida a la ex del protagonista (es la misma actriz) 
y con la que nuestro héroe intentará “relacionarse”. Esto, 
en distintas variantes, sucede durante tres días seguidos, 
aunque al espectador nunca le queda claro si son tres días 
o tres versiones de la misma situación, porque ante cada 
nuevo encuentro nadie parece acordarse muy bien de lo 
que sucedió el día anterior.
El film –rodado en blanco y negro, con esos zooms violen-
tos que son marca registrada del autor– se construye como 
otro juego de relaciones, con protagonistas taciturnos y 
confundidos que van en busca de una mujer para luego 
arrepentirse y preferir a otra, y así volver a empezar. Tipos 
algo frustrados y por momentos agresivos, que van por la 
vida como dejándose llevar por las personas y las situa-
ciones (y el alcohol, básicamente) y que terminan siempre 
en el punto de partida. En The Day He Arrives (título que 
denota ese presente continuo), Hong deja más claro que 
nunca el carácter repetitivo, circular de esos comporta-
mientos. Una suerte de “Día de la Marmota” al que no es 

los más importantes cineastas jóvenes del presente dando 
vueltas por acá. A Paz Encina la conocimos con Hamaca 
paraguaya, y a Lisandro Alonso, con La libertad. Ambos son 
sudamericanos y, sobre todo, paradigmas de una rigurosi-
dad estilística que marca rumbos en el panorama del cine 
contemporáneo y que, en el caso del director de Liverpool, 
dialoga permanentemente no solo con otros cineastas de 
punta (como el Serra de la impar Honor de caballería) sino 
también con los programadores, críticos y teóricos que 
completan, difunden y ensanchan el sentido de sus imáge-
nes. Imágenes regidas, según Gonzalo Aguilar en su libro 

fácil encontrarle una salida, ya que, en un punto, el futuro 
se parece mucho al pasado.
Diego Lerer

 The Day He Arrives 
HOY, 20.30, 25 de Mayo

Otros mundos, por un “principio de indeterminación” que 
impide su fácil clasificación, singulariza –cuando no inco-
moda– la experiencia del espectador y en este caso hace 
que nos preguntemos por su destino y ubicación cultural 
futura. ¿Esa carta para Serra tendrá respuesta? ¿Esa res-
puesta está pactada o es una botella al mar? ¿Ese Serra es 
Albert Serra o es un Serra cualquiera o no es nadie? ¿O esta 
película es el prólogo de una película que vendrá, como 
sugiere Jaime Pena en el catálogo? ¿Otro ejercicio de tran-
sición a la manera de Fantasma? Lo cierto es que su cámara 
deambula por los mismos escenarios de La libertad junto a 
Misael Saavedra, protagonista de aquella. 
Los de Paz Encina son dos hermanos pescadores y, tam-
bién, está la naturaleza; en este caso, el río Paraguay y sus 
alrededores. Como en su largometraje anterior, la sólida 
contemplación de hombres y mujeres en un entorno agres-
te no excluye lo político. No hay naturaleza bucólica en 
esta cineasta, sino simbiosis agreste, impenetrable. Tanto 
como la imaginación de Raúl Ruiz, que vuelve a nosotros 
como un fantasma travieso para traernos el tiempo reco-
brado de su primera película, que estaba perdida, vaya uno 
a saber dónde.

 Viento sur / La maleta / Sin título (Carta para Serra) 
HOY, 14.00, Cosmos

Después de tantos años haciendo películas, sigue siendo ex-
traño por qué un realizador del talento de Hong Sang-soo 
continúa relegado en la consideración cinéfila mundial. Se 
trata de uno de los mejores cineastas contemporáneos, pero 
muchos no lo conocen ni lo valoran siquiera como uno de los 
grandes del cine asiático, por más que su obra sea de una 
consistencia temática y estilística incomparable en el cine ac-
tual, casi como un Ozu o un Rohmer coreano. Tal vez sea 
porque filma demasiadas películas (un promedio de una por 
año o más), y por momentos da la sensación de que una gran 
película se le escapa entre tres… “chicas”. Yo disiento. Sus 
películas, por pequeñas que parezcan, son cada vez más com-
plejas estructuralmente y, por eso, fascinantes de ver, como si 
Hong en cada film agregara una nueva vuelta de tuerca a su 
gran trama sobre el deseo, el azar, el amor y el cine. 
The Day He Arrives podría ser su versión de Groundhog 
Day. El protagonista es, como casi siempre, un cineasta. El 
hombre llega a Seúl desde el pueblo al que se ha mudado 
–donde se dedica a enseñar, ya que no ha filmado en los 
últimos años– para encontrarse con un amigo. Allí, tras una 
visita a una ex novia, se encuentra con su amigo y, junto a 

Difícilmente haya en este BAFICI un programa tan exclusivo, 
contemporáneo y estimulante como el que reúne a Paz Encina, 
Lisandro Alonso, Raúl Ruiz y Albert Serra. ¿A qué nos estamos 
refiriendo? Hoy se proyectan por última vez, uno detrás de 
otro, los cortometrajes Viento sur, La maleta y Sin título (Carta 
para Serra). Veamos un poco de qué va la cosa antes de me-
ternos en la sala. 
Lo primero que salta a la vista son los nombres de los reali-
zadores tanto como el del destinatario de la película-epístola 
(suena mucho más pomposo que película-carta o video co-
rrespondencia). Exceptuando a Raúl Ruiz, tenemos a tres de 

TRAYECTORIAS

KING HONG 
Cuando preparábamos el catálogo, le pedimos al amigo de la casa Diego Lerer que escribiese 

sobre The Day He Arrives. Y se entusiasmó tanto que nos mandó un texto “apenitas” del doble de 

la extensión cataloguil. Así que empezamos a saldar la deuda –que incluye dos cervezas, no nos 

olvidamos– generada por los obligados tijeretazos y otros favores de DL publicando, íntegra, su reseña 

de la película del gran Hong.

a ponerse los cortos 
Hay nombres en los festivales que, como les pasaba a los perritos de Up! ante la mera mención de la palabra “ardilla”, atraen por completo la atención. 
Vean, si no: Lisandro Alonso, Paz Encina y Raúl Ruiz. En un armado puro BAFICI, juntamos los cortos de estos directores para que tengan una falsa pero 
potente matiné.
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MÚSICA  

No hay palabras al silencio  
Sigur Rós es otro de los miembros de elite de ese extraño objeto del deseo melómano que es el combo Cine + Música. Dos potencias (BAFICI y Sigur Rós) se amalgaman hasta crear objetos que 
resuenan furiosamente. Suena obvio decir esto a esta altura del Festival, pero cuando hablamos de Sigur Rós, banda con un potente historial en el cine, realmente queremos decirles que hay algo que 
está pasando ahí y que deberían ver.

¿Cómo describir Inni? ¿Cómo describir un documental que, jus-
tamente, evita las palabras para conmover? La pregunta sería: 
¿qué es lo que realmente vemos? Un recital de Sigur Rós en 
Londres presentando el hermoso Með suð í eyrum við spilum 
endalaust. Aunque… ¿solo eso? Depende. Vincent Morisset 
hace que pongamos en duda cuánto es necesario decir o mos-
trar para que las sensaciones se despierten. Si lo pensamos ob-
jetivamente, claro, Inni no es más que un concierto, con algunos 
inserts de declaraciones de la banda que duran pocos minutos 
y que van desde lo anecdótico (el origen del nombre del grupo) 
hasta lo cómico (los periodistas intentando describir el género 
en el que se circunscribe su música). Sin embargo, Inni no está 
concebido para verlo desde lo objetivo, así como la música de la 
banda islandesa tampoco tiene el mismo propósito. Porque no, 
acá no hay mucho, y Morisset lo sabe. 
El tono intimista en blanco y negro no hace más que poner de 
relieve la belleza inconmensurable de la voz de Jónsi, el alcance 
que puede tener el hecho de sentir cómo un hombre casi se 
convierte en pájaro al abrir la boca. Porque cuando lo hace, 
cuando el sonido perdura hasta hacernos creer en un infinito, 
Inni es enorme en su minimalismo, y te deja, sin que sepas bien 
en qué momento y por qué, con un nudo en la garganta. No 
todos sabemos sobre qué está cantando Jónsi y, en consecuen-
cia, nos limitamos a absorberlo como si no fuera trascendente 
una explicación, una traducción, una identificación. Sigur Rós 

apunta a cerrar los ojos. ¿Cómo, entonces, hizo Morisset para 

filmar eso? ¿Cómo hizo para que visualicemos algo que debe-

ría ser padecido con lo auditivo? Tan fácil como admirable: a 

través de imágenes cósmicas, las mismas que podemos ima-

ginar cuando comienza “Svefn-G-Englar”, y las palabras, una 

vez más, no salen porque no pueden salir. Al menos no tan fácil 

como lo hacen las lágrimas. 
Milagros Amondaray

 Inni 
HOY, 23.00, Hoyts 12

De yapa, porque así de serviciales somos, va la listota de todas las 
pasadas restantes de películas cercanas en el alma melómana a Inni:

 The Libertines: There Are No Innocent Bystanders 
HOY, 19.00, Hoyts 10; DO 22, 23.45, Hoyts 10

 Joy Division  
HOY, 22.00, Anfiteatro Parque Centenario; 
DO 22, 19.45, Cosmos

 Alexander Panizza sólo piano 
DO 22, 14.30, Hoyts 6

 Tropicalia 
DO 22. 23.30, Hoyts 12

¡VED THE RETURN! 
Hoy se proyecta por última vez The Return, el 
último experimento fílmico de Nathaniel Dorsky. 
Este año no vino (¡buu!) y se lo extraña, pero el 
amigazo Jaime Pena igual se las arregla para lanzar 
estos gritos de advertencia a través del Atlántico.

Desconozco si esta es la primera 
vez que se programa una película 
de Dorsky en el BAFICI. Si así fue-
se, entonces es necesaria la ad-
vertencia: Dorsky es adictivo. No 
tanto porque crea la necesidad 
de ver más y más películas suyas, 
sino porque después de ver una 

de sus películas (y The Return se sitúa, por suerte, entre las me-
jores) se tiene la sensación de que el resto del cine no importa. 
Uno se sumerge en sus films, y la primera pregunta que viene 
a la cabeza es por qué las demás películas no son así, algo tan 
simple y a la vez tan extremadamente placentero. The Return 
solo dura 27 minutos, pero vale por todo un largometraje. ¿Por 
todo un largometraje? Qué digo, vale por todo un festival. Ni 
siquiera sé si merece la pena ver la película con la que comparte 
programa (Voluptuous Sleep, de Betzy Bromberg), que no he 
visto y que me recomiendan. Después de ver un Dorsky se corre 
el riesgo de no querer otra cosa más que otro Dorsky…

Jaime Pena

 The Return 
HOY, 22.00, Malba 
(Se proyecta con Voluptuous Sleep)

¡Los increíbles!

Nada mejor para sacudir la resaca y el cansancio que se acu-
mulan a esta altura del Festival que una película de acción 
constante y humor ligero. En una China anacrónica, una pareja 
de mediana edad vive una existencia apacible enfrentando los 
problemas diarios de la vida cotidiana y la convivencia. ¿O no 
es tan así? ¿Es normal que un ama de casa haga vibrar los 
cimientos de su casa al querer matar un insecto? ¿O que su 
marido vuele por los aires y camine por los techos? Es que el 
matrimonio de los Increíbles está compuesto por dos superhé-
roes (sí, de esos con superpoderes) que ya no quieren saber 
más nada de esa vida de acción y peligro. Pero cuando el deber 
llama y las circunstancias apremian, deberán hacerse cargo de 
su destino y salir a combatir al enemigo de turno, el malvado 
Blanc. Con su estética de historieta, su humor ingenuo pero 
efectivo y el carisma infinito de su pareja protagónica, Mr. & 
Mrs. Incredible llegó para convertir el día de hoy en un Sábado 
de Súper Acción para aquellos que piensan que en el BAFICI no 
nos gusta divertirnos. 

 Mr. and Mrs. Incredible 
HOY, 00.30, Hoyts 9

Buenas noches, España 

En nuestra Mesa de presentación 
del libro Notas sobre el futuro 
del cine –todavía a la venta, ¡a 
solo 40 pesos!–, Quintín, fiel a su 
infidelidad intelectual (siempre 
más que bienvenida: ¡bendito y 

maldito tú eres, Q!), ensalzó Buenas noches, España, la nueva 
película de Raya Martin (otro que es siempre más que bienve-
nido al Festival), y producida a pulmón por Gonzalo de Pedro 
(un mega amigo de este diario y, probablemente, uno de los 
críticos más importantes de habla hispana). Entre tanto nom-
bre amigo, la idea de este recuadro es citar a Q en su columna 
de Perfil hablando sobre Buenas noches, España: 
“Tiene el aspecto del típico film experimental que utiliza o simu-
la un soporte de celuloide deteriorado y se construye a partir de 
una banda sonora distorsionada y agresiva mientras el montaje 
procede a combinar avances y retrocesos sobre el mismo ma-
terial. Aquí, el movimiento no es circular ni aleatorio: se trata 
de un avance retardado por las huellas de su propio recorrido”.
“En Buenas noches, España aparecen algunas de las más bellas 
imágenes cinematográficas que se hayan producido en un país 
que no tiene una tradición muy fértil en ese sentido”.
“Después de mucho tiempo, un oscuro filipino llega a la me-
trópoli para enseñar cómo mirar el arte y la naturaleza, cómo 
utilizar el montaje y la música, cómo apoderarse de un espacio 
que los nativos no utilizaron, cómo evocar la historia propia y la 
ajena sin apelaciones didácticas”.
Si Q lo dice, lo único que queda es ver para (intentar) rebatirlo. 

 HOY, 16.00, 25 de Mayo
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gundo plano es una toma cenital breve mediante la cual se hace visible 
el título y el autor del tema del disco de vinilo que el film reproduce en su 
banda sonora: Come Out (1966), de Steve Reich. En su estructura gradual, 
el film reconoce y dialoga con la composición minimalista de Reich (la gra-
bación de una voz humana repetida y desfasada progresivamente hasta 
transformarse en un sonido abstracto), trazando un movimiento a contra-
mano entre las bandas visual y sonora, mediante el cual al momento de 
mayor “claridad” sonora le corresponde uno de mayor abstracción visual, 
y viceversa. A su vez, Come Out da cuenta de ese momento crucial en la 
experiencia formativa de su realizadora, al compartir una idea de puesta 
en escena mecánica y reduccionista próxima a la de Wavelenght, de Snow. 
En ambos films, esta suerte de quiebre frente a un contexto cinematográ-
fico intuitivo, principalmente romántico, da lugar a una celebración del 
cine como experiencia “concreta”, despojada en su juego con las instruc-
ciones básicas de filmación-exhibición (foco, sonido inteligible, velocidad 
y duración), pero capaz, aun en sus más calculadas operaciones, de crear 
efectos narrativos no carentes de suspenso. Como escribió Manny Farber, 
“el golpe fresco” de la película de Snow, y por asociación también de la 
de Hirsch, “estaba en ver a tantos nuevos actores –luz y espacio, paredes, 
ventanales en aumento, y un número sorprendente de variaciones de color 
y sombra que viven y mueren en los vidrios de las ventanas– volverse com-
ponentes estéticos principales de la experiencia cinematográfica”. 
Pablo Marín

 Hirsch - Programa 3 
HOY, 18.15, A. Francesa

 Hirsch - Programa 4 
HOY, 21.00, A. Francesa

Terror nacional
ceden en un pueblo chico. ¿Quién es capaz de descubrir si la Virgencita 
se volvió homicida? Un niño mago. Upa. Entre la tensión del policial y 
el thriller, ajustando el plano al género pero dándole el aire que se ne-
cesita para inflarlo, La segunda muerte no tiene nada que temer ante 
tanto thriller sobrenatural de pacotilla importado del Norte. 
En un infartante terror religioso y en una de fantasmas mezclada con 
Halloween, con finales que sorprenden (en la vieja usanza de la vuel-
ta de tuerca a la EC Comics), encontrarán dos películas que dignifi-
can la avanzada argentina en un terreno poco explorado del género. 

 La memoria del muerto 
HOY, 22.15, Hoyts 8

 La segunda muerte  
HOY, 22.45, A. Belgrano

El terror marca Nacional siempre ha sabido resguardarse en sitios bien 
rojos sangre, pero dos cuchillazos felices de género y de ideas aparecieron 
en nuestra sección Nocturna, que siempre apunta al corazón del cinéfilo 
late night. 
La memoria del muerto arranca con una escena soñada: vemos al Puma 
Goity tirándose de palomita a una pileta para finalizar su proeza fractu-
rándose el cráneo. Dirían en Dodgeball: “Es una metáfora, pero realmente 
sucedió”. Y sí. Luego de ese sueño tremendo, su mujer se levanta para 
–ouch– encontrarse con su marido (el Puma, obvio) catatónico, muriendo 
a su lado. Desde ese instante, de forma clásica pero con ideas propias, La 
memoria del muerto juega al juego de “Todos-reunidos-a-la-fuerza-en-
una-casa-mientras-uno-a-uno-van-muriendo”. Y lo hace muy bien. 
La otra marca Nacional es La segunda muerte, una película en la que la 
Virgen María podría llegar a ser responsable de los asesinatos que se su-

La fecha de realización de Come Out corresponde a un período de inter-
disciplinariedad artística sin precedentes dentro del panorama argentino 
del cine experimental. Desde las experiencias provenientes de la plástica 
y el happening, representadas principalmente por los films ocasionales 
de Oscar Bony y Marta Minujín, hasta aquellas relacionadas a la acción 
performática y teatral, base de la mayoría de los trabajos de Marielouise 
Alemann, Horacio Vallereggio, Silvestre Byrón e, incluso, las primeras pe-
lículas de Hirsch. El pasaje de la concepción cinematográfica “pura y ab-
soluta” a la visión múltiple, desparramada del cine underground implicó, 
por encima de todas las cosas, el cambio de un proceso creativo aislado 
e individual a uno social y colectivo. En su texto “Arte y rebelión”, que 
permanece como una de las pocas reflexiones acerca del “fenómeno 
underground” nacional, Byrón señala que, en Buenos Aires, “ese cam-
po vital tuvo su momento más denso en la denominada ‘década pro-
digiosa’. De 1965 a 1975. Entre el Di Tella y el CAYC (Centro de Arte 
y Comunicación). Lo que va de Romero Brest a Jorge Glusberg. El cine 
underground se formó entre esos ejes. Intuitivamente, entre corazonadas 
de plástico, poetas, actores y bailarines con ganas de ‘hacer cosas’”. 
Es esta intención, explícitamente intuitiva, por hacer cosas/mostrarlas/
pasar a la siguiente (más que tomarse el tiempo en perfeccionarlas) la 
que caracteriza a esta generación de cineastas. (Y es, por otra parte, lo 
que parecen rechazar otros cineastas contemporáneos y capitales dentro 
de esta historia, como Claudio Caldini y Jorge Honik).
Come Out es una película que reacciona de manera crítica frente a ese 
contexto del cine como práctica, si se quiere, impulsiva. Programática, her-
mética y mínima, parece definirse por oposición al cine de su generación. 
Compuesto por solo dos planos durante los diez minutos de su duración, 
el film se construye alrededor de una imagen borrosa que lentamente va 
adquiriendo su foco hasta develar –finalmente, mediante un zoom hacia 
atrás– el objeto de su encuadre, un tocadiscos en funcionamiento. El se-

Foco Hirsch

El narcisismo  
bien entendido 
En el 2010, como parte de un homenaje que 
AsAECA (Asociación Argentina de Estudios sobre 
Cine y Audiovisual) le dedicó a Narcisa Hirsch, se 
publicó un increíble pero secreto catálogo (¡que 
está online!) de la obra de nuestra dueña de un 
Foco. Allí, Pablo Marín, sinalienter de ayer y de hoy 
y enorme valor del cine experimental, escribió todo 
esto (y mucho más) sobre uno de los cortos que 
integran el Programa 3 de Hirsch, que se pasa hoy. 

MINIENTREVISTA CON 
IGNACIO DIMATTIA
¿Cómo lograste encontrar a las dos protagonistas de A y 
cómo apareció la idea de cruzarlas para recorrer verbal-
mente la historia conjunta de Armenia y Argentina?

Irene Duffard, la asesora de contenidos temáticos de guion, me 
comentó sobre una clase de Leonardo Senkman en su Maestría, 
a la cual asistía Ana Arzoumanian, una de las protagonistas. En 
esa clase ella desarrolló la temática de la diáspora armenia en 
Argentina y contó cómo trabaja, a través de su poesía, el tema 
del dolor y el legado atroz del genocidio en su propia familia. 
Sentí que en lo que me contaba Irene había un material que se 
relacionaba con ciertos cuestionamientos por los cuales estaba 
transitando. Irene me pasó sus datos y ahí comenzamos a en-
contrarnos, desplegando el tema de la construcción de las iden-
tidades a partir de traumas heredados o vividos. En uno de esos 
encuentros le pregunté si conocía familiares de desaparecidos 
armenios. Ahí fue cuando me comentó sobre Adriana Kalaidjian, 
con quien iba al colegio en Valentín Alsina.

¿Qué te interesaba de ese cruce? 

En ese momento me estaba cuestionando qué sucedía con aquellas 
comunidades que migraban producto de un trauma –en el caso de 
los armenios, el genocidio perpetrado por el Imperio Otomano–, 
para encontrar que la sociedad de acogida provocaba otro trauma 
–dictadura cívico-militar– en el interior de estas mismas comuni-
dades. Ese fue el cuestionamiento de inicio que habilitó a construir 
este relato y posibilitó el vínculo.

¿Cuándo tomó la película su forma definitiva? ¿Habían 
aparecido otras opciones?

No, no habían aparecido otras opciones. El formato elegido tuvo 
que ver con la metodología elegida: la escucha del otro y la pro-
puesta del diálogo, es decir, lo dialógico como puesta en escena. 
Como diría Martin Buber, “toda vida real es encuentro”, y todo 
diálogo devela múltiples significados para la reflexión de la cons-
trucción dinámica de las identidades. Palabras, cuerpos, gestos y 
una letra: A.

 A 
HOY, 15.00, A. Francesa
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nota de tapa

Pequeña Música Nocturna / trayectorias

Hora de ver
Rosario Bléfari, nuestra Primera Dama del Rock, está en el BAFICI. Y por partida doble: actuando 
en Verano, de José Luis Torres Leiva, y tocando gratis en el Auditorio del 14 BAFICI. Podríamos 
decir tantas cosas, ya mil veces dichas, pero preferimos que un amigazo de la casa, Lucas Garófalo, 
aproveche la mezcla y hable con Bléfari de su lado B: el cine. 

En el currículum de Rosario Bléfari figuran muchos más recitales que 
películas, pero lo cierto es que su pasión cinéfila se despertó casi al 
mismo tiempo que su pasión musical, antes de cumplir los quince años. 
“Me hubiera gustado actuar más en cine, pero en ese caso no habría 
podido dedicarme a la música”, dice, sin que suene a arrepentimiento. 
Era una cosa o la otra, y Rosario tomó su decisión. Por fortuna, muy 
ocasionalmente encuentra la manera de hacer convivir ambos mundos, 
y hoy le queda la satisfacción de haberles puesto el cuerpo a algunos 
personajes memorables. ¿O acaso alguien se olvidó de Silvia Prieto? 
Sobre cómo colarse en la Lugones, las diferencias entre el cine y las 
canciones, y su participación en Verano del chileno José Luis Torres 
Leiva habla a continuación.

¿Cómo empezó tu relación con el cine? ¿Fuiste a buscarlo 
o se cruzó en tu camino de casualidad?

De alguna manera, las dos cosas son ciertas. A mí el cine me gusta 
mucho desde muy chica. De hecho, ya a los catorce o quince años, 
con un novio que tenía en esa época, adulterábamos el documento 
para poder entrar a la Lugones. A esa edad también empecé a actuar, 
muy de a poco, haciendo cosas chiquitas en teatro e inventando mis 
propios monólogos. En ese momento de gusto por el cine y primeras 
actuaciones, conocí a una directora alemana que había llegado a Bue-
nos Aires por un intercambio del Goethe. Se llamaba Jutta Brückner, y 
era una directora radical, muy experimental. Vino para filmar en unos 
frigoríficos abandonados de Avellaneda. Yo recién había cumplido los 
diecinueve, y me presenté a una especie de casting en el que había 
miles de personas, incluso muchos amigos míos que no eran actores, 
porque no era necesario. Me dieron un papelito, y esa fue mi primera 
experiencia. Casi al mismo tiempo, Martín Rejtman estaba por filmar 
su primer corto. En realidad había hecho alguno antes, pero eran tra-
bajos de la Universidad, así que este era el primero “oficial”. Mi novio 
de ese momento iba a protagonizarlo (ellos eran compañeros en un 
taller), y estaban buscando una chica. Un día me dice: “Pasame a bus-
car que me voy a juntar con Martín”, a quien yo no conocía, y cuando 
me vio, le pareció que yo daba bien para el papel. O sea que, más allá 
de mi interés por el cine, la casualidad estuvo muy presente. Nunca 
pensé “bueno, ahora me pongo a buscar trabajo de actriz”. No elegía: 
aparecían oportunidades y yo iba. Así actué en algunas películas, y 
más allá de que no todas me gusten, sí me sirvieron para aprender 
cómo se hacía. 

¿Te hubiera gustado actuar más?

Sí, pero al mismo tiempo estoy segura de que si hubiera actuado en más 
películas, no habría podido hacer lo que hice en la parte musical. La mú-
sica lleva muchísima dedicación y tiempo. Me pasó, por ejemplo, de tener 
propuestas buenísimas para hacer teatro, que me encantaban, pero si yo 
le dedicaba mis fines de semana al teatro, entonces no podía salir a tocar. 
Por suerte pude tener experiencias en los dos frentes, pero lo musical 
siempre se llevó la mayor parte de mi atención. Y también hubiera nece-
sitado un espíritu más de actriz, de hacer cierto trabajo de presencia para 
que los directores pensaran en mí, cosa que nunca hice. A mí los castings 
no me gustaban nada, estar ahí, ante la mirada de otro, esperando la 
aprobación de alguien que ni siquiera sabés del todo qué está buscan-
do… Un poco le huía a esa situación.

Cuando te subís a cantar a un escenario, solés ser muy 
expresiva. ¿Cantar es actuar un poco?

Yo no lo llamaría “actuación”. Como las canciones son mías, la actuación 
se vuelve casi invisible. Quiero decir: a mí me gusta actuar al momento de 
la composición, de la escritura. Pienso a qué personaje puedo hacer hablar 
en cada tema. Pero cuando soy intérprete y canto, soy yo. No lo siento 
como que esté actuando. 

¿Tu paso por el cine cambió en algo tu manera de inter-
pretar canciones?

No, para nada, porque la conciencia de la actuación frente a la cámara 
es muy diferente. En el escenario de la canción no hay planos, es como 
un todo, mucho más descontrolado en lo emocional. En lo actoral hay un 
control, un recorte de las emociones.

O sea que en tu vida el cine y la música son actividades 
que no se cruzan demasiado, van por carriles paralelos…

Claro, no hay cruces. Cuando estoy frente a una cámara, yo me re-
duzco, por decirlo de alguna manera. Voy hacia un lugar más interno, 
porque la cámara lee mucho, potencia cada gesto. En cambio, a la 
hora de cantar, directamente es como darse vuelta en el escenario, 
extrovertirse absolutamente. El control está puesto en otro lado, en la 
voz, en tratar de afinar, pero no en las emociones, porque no hay una 
lupa que te esté observando.

¿Cómo llegó José Luis Torres Leiva a vos?

Me mandó un mail, porque había escrito uno de los personajes de 
Verano pensando en mí, a partir de haberme visto en Silvia Prieto. 
Yo no conocía su obra, así que cuando recibí ese mensaje, miré un 
poco lo que encontré, algunos trailers, leí algunas cosas, y me interesó. 
Recién cuando viajé a Chile para conocerlo miré las películas, que me 
gustaron mucho, y me pareció que yo podía interpretar un papel en ese 
tono. Me atraía algo del estado subjetivo que él propone, y de cómo 
decide tomarse el tiempo para apreciar las imágenes. No se queda 
con la primera impresión, que es lo que pasa en las películas más 
tradicionales, de edición rápida. Acá ves pasar una persona, y una vez 
que pasó, la seguís mirando un rato, y seguís, y si aguantás te lleva a 
un límite y te hace bajar la ansiedad y el nivel de exigencia que uno 
suele tener con la imagen, o sobre todo con el cambio de imagen, tipo: 
“Bueno, ya entendí, dame otro plano”. José Luis te dice: “No, esperá, 
quedate acá un rato”, y uno termina por decodificar otras cosas. Tres 
semanas después, la película que hizo sobre el último terremoto en 
Chile, es increíble en ese sentido. Son planos fijos, largos, y lo primero 
que uno piensa es “OK, ya lo vi”, pero en un momento te das cuenta 
de que haberte quedado ahí, observando por ese cuadrado, por esa 
ventana que la cámara propone, hace que empiece a “pasar algo”, 
que es como la principal queja frente a este tipo de cine, ¿no? Que 
“no pasa nada”. 

¿Cómo te sentiste con ese ritmo y ese modo de registrar a 
la hora de actuar en Verano?

Me pasó algo muy particular con respecto a la actuación, y es que, 
de alguna manera, ese momento de la ficción está atrapado en mi 

memoria como si fuera real. Parece una pavada lo que digo, y es un 
poco difícil de explicar, pero habitualmente, cuando yo me veo en pan-
talla, me acuerdo del momento en que eso fue filmado, me acuerdo 
del “trabajo” de hacerlo. Lo mismo me pasa en los discos: escucho 
una canción mía y pienso: “Uh, esta parte nos re costó”. En cambio 
acá es como si me hubieran implantado el recuerdo de la ficción, y 
hubiera suplantado al recuerdo de la construcción de esa ficción. No 
me acuerdo cómo fue que lo filmamos, me acuerdo de eso que se ve 
en la pantalla. 

Es muy llamativo lo que decís, siendo que Torres Leiva ha 
dicho que en Verano quería evocar recuerdos de una épo-
ca pasada. ¡Lo logró a tal punto que los actores piensan 
que la película es real!

¡Exacto! No sé qué me pasaría si fuera público, pero como actriz, es la pri-
mera vez que me pasa algo así. Consiguió borrar la hechura, el momento 
de la construcción. 

Torres Leiva también dijo que se apoyó mucho en los ac-
tores a la hora de construir los personajes. Eso debe tener 
algo que ver…

Sí, él dice eso, pero la verdad es que cuando escribió el guion, no sabía 
prácticamente nada de mí, y sin embargo, más allá de que hayamos cam-
biado algunos detalles, estaba todo muy claro, muy armado. Es cierto que 
había mucha libertad con respecto al guion, en el sentido de que no era 
necesario repetirlo al pie de la letra, pero así y todo, yo siento que él siem-
pre tenía el control. Rejtman, por ejemplo, era muy estricto con respecto 
al guion, y yo pensaba que esa era la manera de mantener el control, y de 
lograr encajar en eso que él proponía. Pero con José Luis volví a encontrar 
un director que deja su huella de una manera muy marcada, aunque con 
un método muy diferente. Apenas él decía “acción”, yo ya estaba adentro 
de la película.
Lucas Garófalo 

 Verano 
HOY, 14.45, Hoyts 11

>    Rosario Bléfari 
HOY, 22.30, Auditorio / Punto de Encuentro BAFICI
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Tus películas son muy diferentes del cine que se ve habitual-
mente en festivales: son ricas en peripecias, aventura, fantasía… 
¿Tenés algún método a la hora de desarrollar esos elementos en 
un guion?

Yo nunca estoy completamente listo para escribir un film. En el momento en que 
comienzo, el guion está hecho de alguna manera. Nunca sé cuándo se “hizo” 
realmente: voy preguntando, captando y escribiendo historias pequeñas, escenas, 
cosas concretas que me interesan. De esas invenciones van surgiendo cuestiones, 
temas. Todo puede cambiar según lo que pase en el rodaje; el proceso me puede 
llevar un año y medio. En Tabu, por ejemplo, la segunda parte se rodó sin guion y 
todo un tramo de la primera, que estaba escrita, no se rodó. Tanto Aquel querido 
mes de agosto como Tabu son films que no respetaron los guiones, que fueron un 
poco contra ellos. En este habremos filmado en total un diez por ciento del guion: el 
resto fue imaginado por mí y el equipo, incluyendo a los actores, en África.

¿Tenías desde el principio la idea de que la película tuviera dos 
mitades que transcurrirían en tiempos diferentes?

La idea siempre fue hacer una película que tuviera una tensión entre dos tiempos 
diferentes: uno colonial y otro postcolonial, que es el presente y con el que iba 
a empezar la historia. El otro, el colonial, tiene que ver con la memoria. Quería 
explorar un poco esas oposiciones binarias que tiene el cine mudo: entre la sombra 
y la luz, entre salvajes y civilizados, que se ven, por ejemplo, en algunos films de 
Murnau. También quería empezar con el presente infeliz del personaje, para que la 
historia de la segunda parte se viera contaminada por el clima de la primera, y se 
sintiera el paso del tiempo.

En la segunda parte del film usás algunos recursos del cine mudo, 
pero aplicados a la memoria. Los recuerdos del narrador son pre-
sentados como imágenes de archivo documental, que sabemos 
falsas pero a la vez dan una sensación de verdad…

Yo quería que la segunda parte fuera al mismo tiempo de ayer y del futuro. Eso 
tiene que ver con los ejercicios que hace la memoria cuando uno cuenta una 
historia, las palabras concretas evocan imágenes que construyen el recuerdo. Y 
esa memoria es idealizada. Por ejemplo, África en mi película tiene más que ver 
con la memoria que el cine construyó de África que con lo que uno podría ver allí 
realmente. Entonces me resulta más importante la mitología de África en el cine, no 
para hacer referencias o citas, eso no me interesa, sino para dar la sensación de un 
cine ya extinto. Me preguntaron si Tabu era un homenaje al cine mudo y contesté 
que no, porque el cine no lo necesita. El único homenaje al cine es que siga siendo 

exhibido: la memoria cinematográfica continúa viva mientras sea mostrada. Mi idea 
era contar la historia de un lugar con un cine que estaba extinto, y esa voluntad 
parte de otras “extinciones” que también están en el film, como la de un personaje 
que nadie va a recordar pero cuyo pasado es contado por otro personaje que vivió 
esos tiempos y que es el único que los recuerda, que es Ventura. Pero cuando digo 
“cine extinto” no me refiero solo al cine mudo, sino al cine clásico americano.

A mí me recuerda mucho a los cuentos africanos de Hemingway, 
los relatos de los safaris…

Las únicas instrucciones que le di a la actriz que interpreta a Aurora de joven en la 
segunda parte fueron que aprendiera a disparar una carabina, y que leyera un libro 
de Hemingway llamado Las verdes colinas de África, que es una crónica de caza.

¿Podemos hablar de la música del film? Usás canciones clásicas 
pero en versiones extrañas o anacrónicas. Incluso hay una ver-
sionada en castellano.

Usamos la versión de los Ramones de “Baby I Love You”, y también una versión de 
“Be My Baby” cantada en español: “Tú serás mi baby”. Fue grabada por un grupo 
de Madagascar, Les Surfs, en los años 60. Eran hermanos y hermanas negros, que 
hacían versiones de hits de la época en inglés, en francés y también en español. 
Un grupo portugués de Mozambique hace la versión que suena al principio. Son 
canciones compuestas por Phil Spector para las Ronettes, y cuando los Ramones 
grabaron un álbum producido por Spector años después (End of the Century, 1980), 
hicieron su versión de “Baby I Love You”. Me gustaba la idea de hacer sonar a los 
Ramones en los sesenta, lo cual es un anacronismo, pero a la vez cantando una 
canción que sí era de la época, o poner a una banda portuguesa “haciendo un 
tema de los Ramones” que fue grabado veinte años después de la época en que 
transcurre el film.

Vos nunca decís en qué año transcurre realmente la película.

Hay una referencia clara para aquel que conozca la historia portuguesa: al final se 
dice que la guerra de liberación estaba por comenzar. Los conflictos entre colonos 
y nativos empezaron en 1960, y la guerra, en 1962, en Angola y Mozambique. 
Pero no quería ser muy preciso porque mi idea era situar la acción en una colonia 
portuguesa en África, no en un país preciso como Madagascar, Angola, Guinea-
Bissau o Cabo Verde. Es un territorio del cine.

Fernando Chiappussi

 Tabu 
HOY, 14.15, Hoyts 9

Entrevista con Miguel Gomes

Hasta luego, cocodrilo
Funciones rebalsadas de gente, un diálogo memorable en el Auditorio, elogios de J. Hoberman y 

de prácticamente todo aquel que pudo ver su extraordinaria Tabu: algunos de los recuerdos que el 

portugués Miguel Gomes se llevará de este BAFICI. Antes de irse, conversó con nuestro programador 

Fernando Chiappussi sobre la película del cocodrilo que –¡alegría, alegría!– pronto se estrenará 

comercialmente en nuestro país.

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.

Allá por 2007, nuestra entonces joven competen-
cia Cine del Futuro albergó la escandalosa ópera 
prima de Kim Kyung-mook. Faceless Things, retrato 
plus quam explícito de la intimidad de una pareja 
que se excita con materia fecal, venía con yapa: 
Me and Doll-playing, (también) revulsivo corto au-
tobiográfico de este enfant terrible surcoreano, 
que antes de cumplir los treinta ya es considerado 
como uno de los mayores talentos cinematográfi-
cos de su país. Este año vuelve con una película 
crudamente poética que cruza dos de sus grandes 
temas, la homosexualidad y la inmigración ilegal, y 
que se toma 90 minutos antes de poner en pantalla 
los títulos de apertura. 

 Stateless Things 
HOY, 18.00, 25 de Mayo

En el BAFICI 2008, con Let the Right One In, luego 
rebautizada por el señor que traduce los títulos de 
las películas como Criatura de la noche: Vampiro, 
fue amor a primera vista (además de un susto im-
portante, para qué negarlo): Hans Christian Tomas 
Alfredson, más conocido por su tercer nombre y su 
único apellido, tenía que volver al BAFICI. Y ade-
más de volver enfocado, con la del amor infanto-
vampírico y con la recién-salida-de-cartelera El 
topo (o Tinker Tailor Soldier Spy, para seguir con 
el purismo), trajo sus dos primeras películas, que 
todavía están a tiempo de descubrir. ¡Hacedlo!

 Four Shades of Brown 
HOY, 16.00, Hoyts 8

 Bert: The Last Virgin 
DO 22, 13.00, Hoyts 9

Sabadito
Hace rato los más chicos dijeron presente en este Festival. Y para 
arrancar este último fin de semana cinéfilo, tenemos un sábado repleto 
de películas adentro y afuera de las salas. El plan comienza después del 
mediodía, y vale seleccionar uno o más títulos de estas proyecciones.
Las historias son múltiples: personajes que viven adentro de los cuadros 
(Le Tableau), perras que se meten en aventuras alocadas (Lotte and 
the Moonstone Secret), niños de carne y hueso que adoptan pichones 
exóticos (Kauwboy) y ratoncitos que deben huir de sus hogares debido 
a una amenazante construcción (Light of the River). 
A la tardecita y al aire libre se podrá ver Belka & Strelka. Star Dogs 
en el Parque Centenario (Av. Leopoldo Marechal y Lillo). Como 
condimento extra, esta película, que sigue a un cachorro que viaja de 
Rusia a Estados Unidos para contar la historia de los primeros perros 
astronautas –sus padres–, estará doblada en vivo.

 Le Tableau 
HOY, 14.00, 25 de Mayo

 Lotte and the Moonstone Secret 
HOY, 16.15, Hoyts 7

 Kauwboy 
HOY, 18.15, Hoyts 7 
(Se proyecta con El puente y La fábrica del futuro)

 Light of the River 
HOY, 18.45, A. Belgrano

 Belka & Strelka. Star Dogs 
HOY, 19.30, Anfiteatro Parque Centenario
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SEMINARIO FUJI
Esta no es una mesa redonda, cuadrada u oblonga, ni una charla, ni 
un encuentro, sino un seminario hecho y derecho. Nicolás Rubinstein 
(General Manager de Fujifilm) y Alberto Rubinstein, quienes desde hace 
años dictan seminarios en el Festival, van a enseñarnos todo lo que 
tiene que ver con el nuevo hardware para el flujo de trabajo para cine 
digital y corrección de color en filmación.

>    HOY, 10.30, Hoyts 7

 
MUESTRA Y COMPETENCIA DE  
CORTOS ARGENTINOS
Se acerca el final del BAFICI, pero todavía queda mucho por ver. Los 
largometrajes, la verdad sea dicha, pueden verse con relativa facilidad, 
pero no pasa lo mismo con los cortos, así que hoy tenemos la última 
chance de ver los dos programas de cortos en Competencia y los cua-
tro programas de la Muestra Argentina no competitiva. Duran entre 1 y 
35 minutos, así que hay tanto para espectadores pacientes como para 
ansiosos, e incluyen coproducciones con Uruguay, Colombia, Brasil, 
Francia, Turquía y la República Dominicana. La mayoría son de reali-
zadores desconocidos para la mayor parte del público, pero también 
los hay dirigidos por las actrices María Alché y Belén Blanco. El placer 
de un programa de cortos es similar al de una enciclopedia: un orden 

EL DIFÍCIL ARTE  
DEL PASEO
El difícil arte del paseo, de Iván García (Girona, 1978), es un 
recorrido por Tokio, Shanghái, Berlín, París y Moscú. No es un 
paseo normal en tanto ya ha sido hecho, en otro tiempo y por 
otros directores. Pero la singularidad del trabajo de García, ci-
neasta y archivista, consiste en que su viaje se reduce menos 
al arte del paseo que al del cut and paste. Aquí deberíamos 
detenernos –viajar cansa– para ejercer un análisis de las propie-
dades regenerativas de esta película, en la que su autor opera 
como admirador y verdugo de los materiales de los cuales ex-
trae sus imágenes.
Estos paseos, llamados por Iván García “travelogues”, espe-
cies de crónicas visuales donde el viajero (como ocurre en la 
vida) está afuera de lo que observa, se basan en buena parte 
de la gran historia del cine de los años 20 y 30 del siglo XX. 
Las películas de Murnau, Lang, Von Sternberg, Eisenstein, Ozu, 
Kurosawa, Renoir, Carné, etcétera, son los elementos con los 
que García compone El difícil arte del paseo. ¿Cómo? Violen-
tando los montajes originales, alterando las líneas narrativas y 
volviendo a montar, mediante un programa compositivo, un 
tipo de viaje específico, sin vida privada, de la mañana a la 
noche, como si el cine volviera a preocuparse por sus antiguos 
propósitos: los de funcionar como una máquina de acercarnos 
paisajes en movimiento, algo que para las películas de ficción a 
veces no son más que tablas rasas (se escribe sobre un papel en 
blanco así como se filma sobre un paisaje).
La primera pregunta que parece surgir de esta experiencia, una 
pregunta que quizás explique el trabajo de Iván García, es: ¿para 
qué viajaríamos otra vez a Tokio, Shanghái, Berlín, París y Moscú 
si ya viajaron ellos, los artistas de la mirada? Así, todos los viajes 
estarían ya hechos por el cine, pero ocurre que en el cine esos 
viajes son invisibles. Se cuelan en la narración pero no hacen 
“materia”. El esfuerzo de extracción de García es colosal, y el 
resultado nos quita ánimos para movernos de casa, donde po-
demos tener la París de Renoir, el Tokio de Ozu y la Moscú de 
Eisenstein en colaboración con otros colegas.

 HOY, 21.00, Hoyts 6

Guy Maddin es pasión de multitudes en el BAFICI, y su 
última película –la odisea doméstica de un gángster lla-
mado Ulysses, que atraviesa las habitaciones de su casa 
buscando a su mujer– ya tenía tatuado el cartelito de 
“Localidades agotadas”. Así que, en honor a los locos 
por Maddin (mad about Maddin?), agregamos una fun-
ción de Keyhole hoy mismo, y más bien temprano. ¡Co-
rran que llegan!

 Keyhole 
HOY, 12.30, Hoyts 11

última fila
Por Juan J. Becerra

arbitrario nos permite acceder a un sinfín de aventuras imprevisibles. 
Podremos ver a un cocinero que tiene problemas de trabajo por su 
pelo largo, un día en la vida de un chico wichí, un gimnasio de box en 
Constitución, un cuento de Levrero, la Conquista del Desierto encabe-
zada por el general Roca, un terremoto y un tsunami, las vísperas de 
una tormenta, el reciclaje mixto de una película de Disney y una porno, 
una animación sobre historietas de Liniers, y otros tantos motivos dis-
pares y estimulantes como esos.

 Cortos - Competencia 1 
DO 22, 15.30, Hoyts 8

 Cortos - Competencia 2 
DO 22, 22.15, Malba

 Cortos - Muestra 1 
DO 22, 17.00, San Martín 1

 Cortos - Muestra 2 
HOY, 12.00, Hoyts 8

 Cortos - Muestra 3 
HOY, 20.15, Cosmos

 Cortos - Muestra 4 
HOY, 22.15, Cosmos

La creatividad de la gente se desata en los baños. No me 
digan que no. Me vienen con lo importante que es Twitter 
“como herramienta”, cuando la puerta del biorsi fue desde 
tiempos inmemoriales una herramienta de comunicación 
con más contundencia y menos caracteres. Acaso cruzando 
la vieja tradición de escribir “Morfo gatos: 156 666 6666” 
con una llave, la pintura rupestre y la así llamada “Vida 
2.0”, en un baño de este festival apareció el afiche que ven 
aquí al lado. Parece indicar que un miembro del staff man-
dose un submarino amarillo notoriamente fétido, lo que de-
rivó primero en un encantador warning acerca del impacto 
ambiental, letrero que posteriormente fue intervenido con 
el gracejo que caracteriza a la gente que trabaja alienada en 
un lugar que supo ser una iglesia evangélica, cuya ilumina-
ción consta de dos docenas de tubos fluorescentes y cuyo 
café seguramente sea el causante de las potentes deposi-
ciones del personal. 
Seguimos con la chismografía risqué: súpose de invitado 
hispanohablante de pequeño país europeo que hasta el 
cierre de esta edición no había conseguido aún una sola 
noche de sleepin’ spoon style. O “The Cucharita Way”. 
Paaaaaabre, nuestro amigo. Miren que lo intenta, eh. Es 
guapo, sensible, inteligente, todo lo que una podría ne-
cesitar. Y sin embargo, nadie-nada todavía. He visto las 
damas en las que puso el ojo (que no la bala, cuac) y he 
de reconocer que no se lo ha puesto fácil a sí mismo. No 

sé, no entiendo: si acudiera a mí, cuchareo encantada de 

la vida. Pero, ay, no acude...

Bueno, los voy dejando. Estoy cansadísima. Mucho tra-

bajo en este Festival. Y mucha trasnoche. La madrugada 

de ayer, sin ir más lejos, me encontró en el súbitamen-

te trendy reducto San Bernardo, de la calle Corrientes, 

donde este valiente medio de comunicación se midió en 

dobles de tenis de mesa con parte del staff de producción 

comandado por mi amigo El Perru. La paliza que pegó Sin 
Aliento fue monumental. Mientras, yo tomaba un Cam-

pari y le contaba a un parroquiano con todos los dientes 

en su sitio acerca de aquel día, en Miami, en el que con el 

Puma José Luis Rodríguez vimos la prístina copia restau-

rada de La ventana indiscreta. Hitch & Cougar, ¿qué más 

se puede pedir?

Por Viviana Canoso

¡Las enseñanzas 
de Sor Tereso!

NUEVA FUNCIÓN DE KEYHOLE
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	10.30 Hoyts 7

Seminario Fuji
120’
ACTIVIDAD GRATUITA

	11.00 Hoyts 12

Crazy and Thief
52’
Cory McAbee
(FUTURO)

	11.15 Hoyts 6

Aditya
65’
Gérard Courant
(COURANT)

	11.45 Hoyts 9

Snowtown
120’
Justin Kurzel
(INTERNACIONAL)

	12.00 Hoyts 8

Cortos - Muestra

Programa 2
61’
El hombre rebelde Martín Mainoli
Liniers animado: Oliverio, la aceituna
Gabino Calonico, Antonio Balseiro
Las segundas Rosario Cervio
Constitución Natalia Luz Ardissone,  
Jimena Cantero
Simulacro Nicolás Torchinsky
(MUESTRA)

	12.30 Hoyts 11

Keyhole
105’
Guy Maddin
(trayectorias)

	12.45 Hoyts 10

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

	13.00 Hoyts 12

Ok, Enough, Goodbye
96’
Rania Attieh, Daniel Garcia
(FUTURO)

	13.00 San Martín 2

Quantum Men
88’
Carlos Serrano Azcona
(PAGANAS)

	13.15 A. Francesa

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

	13.15 Hoyts 6

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

	13.30 Hoyts 7

Swastika
113’
Philippe Mora
(TIERRA)

	13.45 San Martín 1

Papirosen
74’
Gastón Solnicki
(ARGENTINA)

	14.00 25 de Mayo

Le Tableau
76’
Jean-François Laguionie
(BAFICITO)

	14.00 A. Belgrano

Igual si llueve
65’
Fernando Gatti
(ARGENTINA)

	14.00 Cosmos
Viento sur
23’
Paz Encina

(PANORAMA)
La maleta
19’
Raúl Ruiz

(TRAYECTORIAS)
Sin título (Carta para Serra)
23’
Lisandro Alonso

(CINE+CINE)

	14.00 Hoyts 8

Barakat!
92’
Djamila Sahraoui
(ACID)

	14.15 Hoyts 9

Tabu
111’
Miguel Gomes
(TRAYECTORIAS)

	14.30 Lugones

Nosilatiaj. La belleza
83’
Daniela Seggiaro
(ADOLESCENCIAS)

	14.30 Malba

Il sorriso del capo
74’
Marco Bechis
(TIERRA)

	14.45 Hoyts 11

Verano
93’
José Luis Torres Leiva
(TRAYECTORIAS)

	15.00 A. Francesa

A
118’
Ignacio Dimattia
(PANORAMA)

	15.15 San Martín 2

Gee - Programa de cortos
67’

The Western Lands -  
Spooky: Found Sound - 400 Anarchists - 
(Mr.) Fred Zentner’s Cinema Bookshop 
Was Here
Grant Gee
(GEE)

	15.30 Hoyts 6

Yakuaya
52’

Marcelo Castillo
(PANORAMA)

	15.45 Hoyts 12

Cinématon -  
25 Cinématons de cinéastes
100’

Gérard Courant
(COURANT)

	16.00 25 de Mayo

Buenas noches, España
70’

Raya Martin
(TRAYECTORIAS)

	16.00 Cosmos

Splinters:  
A Century of an Artistic Family
74’

Peter von Bagh
(VON BAGH)

	16.00 Hoyts 8

Four Shades of Brown
192’

Tomas Alfredson
(ALFREDSON)

	16.15 A. Belgrano

Los días
80’

Ezequiel Yanco
(FAMILIAR)

	16.15 Hoyts 7

Lotte and the Moonstone Secret
73’

Janno Poldma, Heiki Ernits
(BAFICITO)

	16.15 San Martín 1

Cape No. 7
129’

Wei Te-Sheng
(WEI)

	16.30 Hoyts 10

Nana
68’

Valérie Massadian
(INTERNACIONAL)

	16.45 Lugones

Le Pont des Arts
126’

Eugene Green
(ACID)

	17.00 Malba

Edificio España
94’

Victor Moreno
(ESPACIO)

	17.30 Hoyts 9

Forty Shades of Blue
108’

Ira Sachs
(VIENNALE)

	17.45 Hoyts 11

Sangue do meu sangue
191’
João Canijo
(CANIJO)

	17.45 San Martín 2

Civilización
56’
Rubén Guzmán
(PAGANAS)

	18.00 25 de Mayo

Stateless Things
115’
Kim Kyung-Mook
(PANORAMA)

	18.00 Hoyts 6

La Casa del Ritmo,  
a Film about Los Amigos Invisibles
98’
Javier Andrade
(MÚSICA)

	18.00 Proa

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

	18.15 A. Francesa

Hirsch - Programa 3
117’

Manzanas - Marabunta -  

Retrato de una artista como ser humano - 

Pink Freud - Comeout - Pioneros
Narcisa Hirsch
(HIRSCH)

	18.15 Cosmos

A cidade é uma só?
73’
Adirley Queirós
(ESPACIO)

	18.15 Hoyts 7

El puente
9’
Agostina Ravazzola

La fábrica del futuro
4’
Diana Russo

Kauwboy
81’
Boudewijn Koole
(BAFICITO)

	18.45 A. Belgrano

Light of the River
75’
Tetsuo Hirakawa
(BAFICITO)

	18.45 Hoyts 12

Country Story
64’
Ian Clark
(PANORAMA)

	19.00 Hoyts 10

The Libertines:  
There Are No Innocent Bystanders
82’
Roger Sargent
(MÚSICA)

	19.30 Lugones

Paper Bridge
95’
Ruth Beckermann
(BECKERMANN)

	19.45 Malba

The Slut
87’
Hagar Ben Asher
(DESEO)

	19.45 San Martín 1

small roads
103’
James Benning
(TRAYECTORIAS)

	20.00 Hoyts 9

Un amour de jeunesse
110’
Mia Hansen-Løve
(DESEO)

	20.15 Cosmos

Cortos - Muestra

Programa 3
62’

Los animales Paola Buontempo
Sin noticias de Shuster S. Schjaer
Pileta libre Pablo Penchansky
La tesis Leandro Suliá Leiton
éste, mi corto de anteojos M. Banina
(MUESTRA)

	20.15 Hoyts 8

Battle of the Queens
72’
Nicolas Steiner
(PAGANAS)

	20.15 San Martín 2

Vivre est une solution
77’
Gérard Courant
(COURANT)

	20.30 25 de Mayo

The Day He Arrives
79’
Hong Sang-soo
(TRAYECTORIAS)

	20.30 Hoyts 7

Best Intentions
105’
Adrian Sitaru
(FAMILIAR)

	20.45 A. Belgrano

Los viejos
74’
Martín Boulocq
(FUTURO)

	20.45 Hoyts 12

Love Me Not
92’
Gilitte Pik Chi Leung
(PANORAMA)

	21.00 A. Francesa

Hirsch - Programa 4
80’
Patagonia - Canciones napolitanas -
Taller - Orly Antoine, rey de la Patagonia -  
Rumi
Narcisa Hirsch
(HIRSCH)

	21.00 Hoyts 6

El difícil arte del paseo
60’
Iván García
(PANORAMA)

	21.30 Hoyts 10

Play
118’
Ruben Östlund
(FUTURO)

	21.45 Lugones

O império do desejo
110’
Carlos Reichenbach
(BOCA)

	22.00 Hoyts 11

Vol spécial
103’
Fernand Melgar
(MELGAR)

	22.00 Malba
The Return
27’
Nathaniel Dorsky
(TRAYECTORIAS)

Voluptuous Sleep
95’
Betzy Bromberg
(FUTURO)

	22.00 San Martín 1

La Maladie blanche
42’
Christelle Lheureux
(FUTURO)

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

	22.15 Cosmos

Cortos - Muestra

Programa 4
49’
Le Dernier des Bonbons
Nelson Carlo De Los Santos Arias
El canto del pájaro
Excursión al volcán
Una noche en el Samber M. G. Morelli
Elizabeth Belén Blanco
awhenaj Alejandro Gallo Bermúdez
(MUESTRA)

	22.15 Hoyts 8

La memoria del muerto
100’
Valentín Javier Diment
(NOCTURNA)

	22.15 San Martín 2

Goliath
80’
David Zellner
(ZELLNER)

	22.30 25 de Mayo

Invasion of Alien Bikini
75’
Oh Young-doo
(NOCTURNA)

	22.30 Hoyts 9

Alois Nebel
84’
Tomas Lunák
(NOCTURNA)

	22.45 A. Belgrano

La segunda muerte
91’
Santiago Fernández Calvete
(NOCTURNA)

	22.45 Hoyts 6

She’s a Very Nice Lady
90’
Gérard Courant
(COURANT)

	23.00 Hoyts 12

Inni
75’
Vincent Morisset
(MÚSICA)

	23.15 Hoyts 7

Bore Lee:  
In the Claws of the Big Z
58’
Ivan Ramljak, Mario Kovac, Kresimir Pauk
(NOCTURNA)

	00.00 Hoyts 10

Q
105’
Laurent Bouhnik
(DESEO)

	00.15 Cosmos

Oh! Rebuceteio
84’
Cláudio Francisco Cunha
(BOCA)

	00.15 Malba

Baumane - Programa de cortos
89’
The Witch and the Cow - Tiny Shoes -
Love Story - Natasha - Five Fucking 
Fables - Dentist - Veterinarian - Teat Beat 

of Sex - Birth - Rocks in My Pockets
Signe Baumane
(BAUMANE)

	00.30 Hoyts 9

Mr. and Mrs. Incredible
100’
Vincent Kok
(NOCTURNA)

	00.45 Hoyts 7

Bore Lee: Deadly Sins
100’
Ivan Ramljak, Mario Kovac, Kresimir Pauk
(NOCTURNA)

	01.00 Hoyts 12

Il n’y a pas de rapport sexuel
79’
Raphaël Siboni
(DESEO)

	01.15 Hoyts 8

Recreation
78’
Yoshihiro Nagano
(NOCTURNA)

	01.30 Hoyts 6

On Vampyres and Other Symptoms
74’
Celia Novis
(CINE+CINE)
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p i c t i o n a r y

En este ya crepuscular Pictionary, nuestro aplauso enardecido no es para ese plano final de Más 
corazón que odio (¡no, no se pasa!) en el que los ojos entienden, en un segundo, qué es el cine (y 
que usamos para remitir a uno de los cortos de Grant Gee, The Western Land). Perdón, Ford, pero 
el aplauso es para nuestra diseñadora, autora de todos y cada uno de los hermosísimos Pictionary.    

 Gee - Programa de cortos 
HOY, 15.15, San Martín 2

A la mejor película nacional  
de las competencias  
Argentina e Internacional
La chica del sur: 4,68
Villegas: 4,55
Masterplan: 4,53
Igual si llueve: 4,24
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: 3,91
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
La casa Emak Bakia: 4,20
The Woman in the Septic Tank: 4,09
Hemel: 3,93
Bonsái: 3,88
Policeman: 3,83
Clip: 3,57
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
Belka & Strelka. Star Dogs: 3,74
Papá, soy una zombi: 3,72

*(Y ayer también).


