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This is a new section of the Festival that gathers a wide and diverse 
group of documentaries with varied forms that are screened for the 
first time in the country, some of them in their world premieres. 

Such is the case of the biographical film Whisky and Milk, by Kacper 
Lisowski, about filmmaker Jerzy Kawalerowicz (1922-2007), which 
accompanies the screening of the classic Pharaoh, digitally restored 
by the KADR production company. Also Argentinian Lesson, a 16mm 
record by Wojciech Staron about an 8 year-old Polish kid’s trip to a 
town in Misiones and his encounter with Marcia, an 11 year-old girl 
who has the responsibilities of a 30 year-old. The Whistle, by Grze-
gorz Zariczny, and The Princess and the Wall, by Malgorzata Kozera, 
present two new talents from the Studio Munk that integrate a short 
film program together with Fuego eterno, a family testimony about 
Raymundo Gleyzer directed by journalist Cynthia Sabat; Abuelas, an 
animated feature that honors the struggle of the Grandmothers of 
Plaza de Mayo directed by Iranian-British director Afarin Eghbal, and 
Que no se acabe la buena leche, by director Mario Funes (Turkhy-F), 
a sulky tour guided by a milk man in the town of Papagayos, in North 
East San Luis.
Humberto Ríos, a master in the trade who created the section Docu-
mentary Window on this festival, joins and screens his short film 
Faena as the prologue for La Main au-dessus du niveau du coeur, by 
Belgian filmmaker Gaëlle Komàr, about the cruel methods applied in 
animal slaughtering for food production. Una película de gente que 
mira películas is an original reconstruction of the history of cinema by 
a group of cinephiles who are clients of the same videostore in Bel-
grano neighborhood. The film, directed by Javier Pistani and Fernando 
Arditi, will be screened with live music by Diego García, a guitarist for 
Diego el Cigala and Andrés Calamaro, among others. 
The Queen of Versailles deals –straight on– with the conflict of a mil-
lionaire couple, owners of a time-sharing company, after the burst of 
the real estate bubble in the US. Love Free or Die in an interesting 
document about a bishop in the Episcopalian Church of the same 
country who openly professes his love for God and for his partner 
Mark, a choice that inspires many sectors of the society but is also re-
jected by others. The Tomi Ungerer Story, directed by Brad Bernstein, 
follows the career of controversial artist Tomi Ungerer, an illustrator 
of political posters during the Sixties, an erotic comic book artist, and 
creator of famous children’s books characters like Moon Man and 
The Three Robbers. 
si près  si loin is an authentic exploration by Michel Favre, a Swiss 
professor and filmmaker, about artist Carmen Perrin’s search for her 
origins in a Bolivian community by the Titicaca Lake where her father, 
a renowned filmmaker, used to live decades ago. Júlio Alves’ A casa is 
another vital example of Portuguese cinema: a thorough observation 
of labor with three construction workers who are building a modern 
house for new people to move in. 

FPL

Una nueva sección del Festival que reúne una amplia diversidad de 
documentales en sus más variadas expresiones, exhibidos por vez 
primera en el país, algunos de ellos en carácter de estreno mundial.
Tal es el caso del film biográfico Whisky and Milk, de Kacper Lisowski, 
sobre el cineasta Jerzy Kawalerowicz (1922-2007), que acompaña 
la exhibición del clásico Faraón, restaurado digitalmente por la pro-
ductora KADR.También de Argentinian Lesson, un registro en 16mm 
de Wojciech Staron sobre el viaje de un niño polaco de 8 años a un 
pueblo de Misiones y su encuentro con Marcia, una chica de 11 años 
pero con responsabilidades de una persona de 30. The Whistle, de 
Grzegorz Zariczny, y The Princess and the Wall, de Malgorzata Koze-
ra, evidencian dos nuevos talentos del Studio Munk que integran un 
programa de cortos junto a Fuego eterno, un testimonio familiar so-
bre Raymundo Gleyzer con dirección de la periodista Cynthia Sabat, 
Abuelas, una animación que enarbola la bandera de la lucha de las 
Abuelas de Plaza de Mayo dirigido por la directora inglesa de origen 
iraní Afarin Eghbal, y Que no se acabe la buena leche, del director 
Mario Funes (Turkhy-F), un recorrido en sulky guiado por un repartidor 
de leche en el pueblo de Papagayos, en el noreste de San Luis.
Humberto Ríos, maestro en la materia y quien creara la sección Venta-
na Documental en este Festival, dice presente y exhibe su cortometraje 
Faena como antesala de La Main au-dessus du niveau du coeur, de 
la realizadora belga Gaëlle Komàr, acerca de los crueles métodos de 
matanza de animales para la producción de alimento. Una película de 
gente que mira películas es una insólita reconstrucción de la historia 
del cine por un grupo de cinéfilos socios de un videoclub amigo de 
Belgrano. El film, dirigido por de Javier Pistani y Fernando Arditi, será 
musicalizado en vivo por el músico Diego García, guitarrista de Diego el 
Cigala y Andrés Calamaro, entre otros. 
The Queen of Versailles trata –a cara lavada– el conflicto que atravie-
sa una pareja millonaria, dueña de una empresa de tiempos compar-
tidos, tras la ruptura de la burbuja financiera en los Estados Unidos. 
Love Free or Die es un interesante documento sobre un obispo de 
la Iglesia Episcopal de ese mismo país que profesa abiertamente su 
amor a Dios y a su pareja Mark, elección que resulta motivo de ins-
piración para muchos sectores de la sociedad, pero de rechazo para 
otros. The Tomi Ungerer Story, dirigido por Brad Bernstein, sigue la 
carrera del controversial artista Tomi Ungerer, ilustrador de afiches 
políticos durante los sesenta, historietista de explícito tono erótico y 
creador de famosos personajes de la literatura infantil como Moon 
Man y The Three Robbers. 
si près  si loin es un exploración auténtica de Michel Favre, profesor 
y director suizo, sobre la búsqueda de identidad de la artista plástica 
Carmen Perrin en una comunidad boliviana a orillas del lago Titica-
ca, donde su padre, reconocido director de cine, vivió décadas atrás. 
A casa, de Júlio Alves, es otro vital exponente de la cinematografía 
portuguesa: una minuciosa observación sobre el trabajo de tres al-
bañiles construyendo una moderna casa para los nuevos habitantes.  

Francisco Pérez Laguna

Panorama Documental
Documentary Panorama
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In 1998 Wojciech Staroń made the documentary film 
The Siberian Lesson, which told the story of a young 
teacher who emigrated to the vicinity of Lake Baikal in 
order to teach Polish deportees’ descendants their na-
tive language. Many years later, as a married couple with 
two children, the director and his wife are leaving for Ar-
gentina. For their little son Janek, this trip will not only 
be an encounter with an unknown language. Influenced 
by their Argentinian friend Marcia, Janek enters the fas-
cinating world of imagination, and is introduced to the 
bitterness of childhood prematurely contaminated by the 
problems of grown-ups. Incorporating the landscape of 
northern Argentina –a disturbing atmosphere contrast-
ed with lyrical landscapes–, Staroń manages to create in 
this new lesson of his a powerful cinematic experience 
using a poetry of magical realism. 

En 1998 Wojciech Staroń realizó el film The Siberian 
Lesson, que contó la historia de una joven profesora 
que emigra a las cercanías del lago Baikal para ense-
ñarles a los descendientes de polacos deportados su 
idioma nativo. Muchos años después, ya casado con 
dos hijos, el director y su mujer parten hacia Argentina. 
Para su pequeño hijo Janek, este viaje no será sólo un 
encuentro con un idioma desconocido. Influenciado por 
su amiga argentina Marcia, Janek entra al fascinante 
mundo de la imaginación, y conoce la amargura de una 
infancia prematuramente contaminada por los proble-
mas de los adultos. Incorporando el paisaje del norte 
argentino –en una atmósfera perturbadora contrastada 
con paisajes líricos–, Staroń logra crear en esta nue-
va lección una poderosa experiencia cinematográfica 
usando una poética de realismo mágico.

Born in Poland in 1973, he graduated at the 
School of Lodz and directed documentaries like 
El misionero (2000) and For a Moment (2005).

Nacido en Polonia en 1973, se graduó en la Es-
cuela de Lodz y dirigió documentales como El 
misionero (2000) y For a Moment (2005).

Wojciech Staron

Polonia - Poland, 2011
61’ / DM / Color
Español - Spanish,  
Polaco - Polish

D, G, F: Wojciech Staron     
E: Zbyszek Osinski, 
Wojciech Staron
S: Malgorzata Staron
M: Agata Steczkowska, 
Sergio Gurrola
P: Malgorzata Staron
CP: Staron Film

Contacto / Contact
TVP
Aleksandra Biernacka
Head of Festivals
17, J.P. Woronicza str.
00-999 Warsaw, Poland
T +48 22 547 6774
F +48 22 547 8070
E aleksandra.biernacka@tvp.pl
W www.international.tvp.pl

Argentynska lekcja    Lección argentina

Argentinian Lesson
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António, Zé Maria and João live in a house as they build 
it. For two years they restarted processes over and over 
according to their own functions in the house. The trans-
formations of the rooms forces constant changes in its 
organization. The rooms for eating, dressing or relaxing 
change, as do the inhabitants. Time passes and the 
inhabitants move into and out of shot but the camera 
doesn’t follow them, it stays there focusing on the partic-
ular. The sound environment also changes, the silences 
intensify. The contrasts are stronger and stronger. With 
a sense of precision that enables his camera both to be 
present and to manage to stay out of the way, Júlio Alves 
builds his first feature film with the same principles com-
monly attached to modern architecture, where complex 
elements are only a way to accentuate the simplicity of 
nature. 

António, Zé Maria y João viven en la casa que están 
construyendo. Durante dos años, estuvieron reiniciando 
procesos una y otra vez de acuerdo a sus funciones en 
la casa. Las transformaciones en los ambientes gene-
ran cambios constantes en la organización. Cambian 
los ambientes para comer, vestirse o relajarse, y lo 
mismo sucede con los habitantes. El tiempo pasa y los 
tres personajes entran y salen de cuadro pero la cámara 
no los sigue, se queda concentrada en lo particular. El 
sonido ambiente también cambia, el silencio se hace 
más intenso. Los contrastes se hacen cada vez más 
fuertes. Con un sentido de la precisión que deja a la 
cámara presente sin estorbar, Júlio Alves construye su 
primer largo siguiendo aquellos principios comúnmente 
asociados a la arquitectura moderna, donde lo complejo 
es apenas una manera de acentuar la simplicidad de 
la naturaleza. 

He was born in Lisbon in 1971. He directed 
short films like Ossudo (2007) and 42,195 km 
(2010). A casa is his first feature film.

Nació en Lisboa en 1971. Dirigió cortos como 
Ossudo (2007) y 42,195 km (2010). A casa es 
su primer largometraje.

Júlio Alves

Portugal, 2012
70’ / DCP / Color
Portugués - Portuguese

D: Júlio Alves     
F: Ricardo Costa 
E: Tomás Baltazar
S: Tiago Matos
M: Rui Cunha
P: Pandora da Cunha Teles, 
Pablo Iraola, Júlio Alves
CP: Ukbar Filmes, 
Midnight Express
I: Zé Maria, António Pereira, 
João Gomes, Lino Stefano 
Riva, Carlos Santos

Contacto / Contact
Ukbar Filmes
Av. Duque de Loulé,  
79 R/C Dto. A
1050-088 Lisbon, Portugal
T +351 213 149 326
E mail@ukbarfilmes.com
W www.ukbarfilmes.com

The Home    La casa

A casa
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Winner of the Jury Special Prize in the last edition of the 
Sundance Film Festival, Macky Alston’s documentary 
offers an original and fresh approach to the world of tra-
ditional religion. The film follows Bishop Gene Robinson, 
who’s non-other than the first openly gay person who 
was appointed Bishop in the US Anglican congregation, 
in 2003. Ever since his appointment in the New Hamp-
shire diocese to his speech during President Obama’s 
inaugural act in Washington DC, Robinson’s long and 
controversial path has been dedicated to fight sexual 
prejudice, presenting himself as an example of the tol-
erance modern churches should promote. Inspiring and 
risky, the story of Love Free or Die: How the Bishop of 
New Hampshire Is Changing the World is one that not 
only deserves to be shared, but also presented as an ex-
ample within religion’s global status today. 

Ganador del Premio Especial del Jurado en la última edi-
ción del Festival de Sundance, el documental de Macky 
Alston ofrece un abordaje novedoso y fresco al mundo 
de la religión tradicional. El film sigue a la figura del obis-
po Gene Robinson, nada menos que la primera persona 
abiertamente homosexual en ser elegida obispo de la 
religión anglicana en los Estados Unidos, en el 2003. 
Desde su nombramiento en la diócesis de New Hamp-
shire hasta su discurso durante el acto inaugural de la 
presidencia de Obama en Washington D.C., el recorrido 
largo y controversial de Robinson ha estado dedicado 
a combatir los prejuicios sexuales, haciendo uso de sí 
mismo como ejemplo de la tolerancia que debería fo-
mentar la iglesia moderna. Inspiradora y arriesgada, 
la historia de Love Free or Die: How the Bishop of New 
Hampshire Is Changing the World es una que no sólo 
merecer ser compartida sino también puesta como 
ejemplo dentro de la actualidad religiosa global.

Born in the US, he directed the documentaries 
Family Name (1997), Questioning Faith (2002), The 
Killer Within (2006) and Hard Road Home (2008).

Nacido en EE.UU., dirigió los documentales Family 
Name (1997), Questioning Faith (2002), The Ki-
ller Within (2006) y Hard Road Home (2008).

Macky Alston

Estados Unidos - US, 2011
88’ / DM / Color
Inglés - English

D: Macky Alston     
F: Todd Hurwitz 
E: Christopher White
S: Peter J. Miller
M: Paul Brill
P: Sandra Itkoff
CP: Reveal Productions
I: Gene Robinson, 
Rowan Williams, Otis Charles,  
Mary Glasspool,  
Eleanor McLaughlin

Contacto / Contact
Reveal Productions
Sandra Itkoff
2260 Bronson Hill Drive
90068 Los Angeles, CA, USA
T +1 213 840 1481
E sitkoff@earthlink.net
W www.lovefreeordiemovie.com

Amor libre o muerte    

Love Free or Die
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A member of the Brussels indie music scene, she works as a freelance camerawoman and 
sound engineer. This is her first film. 

Miembro de la escena musical indie de Bruselas, trabaja como camarógrafa y sonidista fre-
elance. Éste es su primer largometraje.

Gaëlle Komàr

Argentina, 1961
20’ / DM / B&N
Español - Spanish

D: Humberto Ríos     
G: Humberto Ríos, 
Mauricio Berú
F: Ricardo Aronovich 
P: Humberto Ríos, Leopoldo 
Nacht, Federico Nieves
CP: Producciones 2:8

Contacto / Contact
Humberto Ríos
Malabia 2188
C1425EZC Buenos Aires, 
Argentina
E humberto.rios6@gmail.com

Faena
 

Humberto Ríos
Estudió arte en Argentina y cine en París. Trabajó con Gleyzer, fue director de la Enerc y dirigió 
documentales como El tango es una historia (1983).

He studied Art in Argentina and Filmmaking in Paris. He worked with Gleyzer, sat as head of the 
Enerc and directed such documentaries as The Tango Is a History (1983).

Bélgica - Belgium, 2011
79’ / DM / Color
Francés - French

D, G, F: Gaëlle Komàr     
E: Fanny Roussel
DA: Gaëlle Komàr
S: Thibaut Darscotte
P: Matthieu Frances, Gaëlle 
Komàr, Joël Godfroid, Julien 
Bechara, Isabel de la Serna, 
Gilles-Yvan Frankignoul
CP: Aliias Geko, WIP

Contacto / Contact
Wallonie Image Production
Pôle Image de Liège - Bâti-
ment T - Rue de Mulhouse,  
36 4020 Liège, Belgium
T +32 4 340 1040
F +32 4 340 1041
E info@wip.be
W www.wip.be
     www.lamain-lefilm.net

Above the Heart               La mano por sobre el nivel del corazón

La Main au-dessus du  
niveau du coeur

Al amanecer, los animales son llevados al matadero de a cientos. Los hombres los 
esperan para saludarlos; su matanza es la primera etapa de su transformación. 
Una vez alimentada, la cadena marca el ritmo del trabajo: tanto la naturaleza 
animal como el know-how de los trabajadores se somete a ese ritmo. De la bestia 
a la carne, de la sistematización industrial al producto empaquetado, ¿cómo se 
determina nuestro consumo? ¿Hasta qué punto un modo de producción define 
nuestra cultura y nuestras aspiraciones, para lograr qué bien y para qué huma-
nidad? Estas reflexiones que trae Gaëlle Komàr, directora de La Main au-dessus 
du niveau du coeur, tranquilamente podrían ser las que Humberto Ríos tenía en 
la cabeza hace cincuenta años cuando dirigió el corto Faena. Porque a pesar de 
sus diferentes orígenes y épocas, estos dos films encaran las mismas preguntas 
acerca de una de las rutinas más cotidianas del ser humano. Y debería señalarse 
también que sus conclusiones no son precisamente agradables.

At dawn, the animals file into the slaughterhouse in their hundreds. Men are 
there to greet them; their slaughter is the first stage of their transformation. 
Once it has been fuelled, the chain sets the pace of work: both animal nature 
and the worker’s know-how are subjected to the rhythm. From the beast to 
the meat, from industrial systematization to packaged products, how is our 
consumption determined? To which extent does a production mode define our 
culture and aspirations; for which good and what mankind? These reflections, 
brought up by La Main au-dessus du niveau du coeur’s director Gaëlle Komàr 
could be easily taken as the ones Humberto Ríos had in mind fifty years before 
when he made the short film Faena. Because regardless of their country or 
time both films deal exactly with the same questions to one of humans most 
daily routines. And it should be noted that their conclusions are not precisely 
very pleasant ones.
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Winner of the U.S. Directing Award for Documentary at 
Sundance, The Queen of Versailles is the story of a bil-
lionaire family and their financial challenges in the wake 
of the economic crisis. With epic proportions of Shake-
spearean tragedy, the film follows David and Jackie 
Siegel, whose rags-to-riches success stories reveal the 
innate virtues and flaws of the American dream. As a 
sort of “before and after” story case, the film begins with 
the family triumphantly constructing the biggest house 
in America (a 90,000 sq. ft. palace) to then portray how, 
over the next two years, their sprawling empire –fueled 
by the real estate bubble and cheap money– falters due 
to the economic crisis. Two documentaries in one, The 
Queen of Versailles manages to tell a story as universal 
as the human nature in times of crisis and its uncon-
scious impulse to adapt no matter what. 

Ganadora del Premio a Mejor Director de Documental 
estadounidense en Sundance, The Queen of Versailles 
es la historia de una familia billonaria y sus problemas 
económicos a raíz de la crisis financiera. Con las pro-
porciones épicas de una tragedia shakesperiana, la 
película sigue a David y Jackie Siegel, cuyas historias 
sobre el camino de-mendigo-a-millonario revelan tanto 
las virtudes innatas como las grietas del sueño ameri-
cano. Como una suerte de caso “antes y después”, la 
película comienza con la familia triunfante, que constru-
ye la casa más grande de Estados Unidos (un palacio de 
8.300 metros cuadrados) para luego mostrar cómo, dos 
años más tarde, su creciente imperio –alimentado por 
la burbuja inmobiliaria y el crédito barato– se derrum-
ba debido a la crisis financiera. Dos documentales en 
uno, The Queen of Versailles logra contar una historia 
tan universal como la naturaleza humana en tiempos 
de crisis y su impulso inconsciente por adaptarse a pe-
sar de todo. 

A renowned American photographer, she directed 
the documentary films THIN (2006), kids + money 
(2008) and Beauty CULTure (2011).

Reconocida fotógrafa norteamericana, dirigió los 
documentales THIN (2006), kids + money (2008) 
y Beauty CULTure (2011).

Lauren Greenfield

Estados Unidos - US, 2012
100’ / HD / Color
Inglés - English

D: Lauren Greenfield     
F: Tom Hurwitz 
E: Victor Livingston
S: Michael Jones
M: Jeff Beal
P: Lauren Greenfield, Danielle 
Renfrew Behrens, Frank Evers
CP: Evergreen Pictures

Contacto / Contact
Evergreen Pictures
Jasmin Chang
2417 McKinley Ave.
90291 Venice, CA, USA
T +1 909 967 2073
   +1 310 822 3545
E jasmin@instituteartist.com
   rachel@laurengreenfield.com

La reina de Versalles    

The Queen of Versailles
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In the early 50s, Alberto Perrin traveled to the Isla del Sol, 
in the middle of Titicaca lake, to shoot a Bolivian aborigi-
nal community that had recently been emancipated due 
to the land reform and 1952’s revolution. Almost sixty 
years later Carmen, Alberto’s daughter, a Bolivian artist 
and filmmaker living in Switzerland, goes back to the is-
land to meet the inhabitants and show them her father’s 
films. The result of this experience is far from nostalgia. 
It inspires on the viewers –who are in many cases look-
ing at themselves half a century ago– a complex and 
sincere reflection on memory and identity construction. 
In a simple fashion far from professional documentary 
imposture,  si près  si loin offers a portrait where ethno-
graphic tradition merges with travel stories; allowing the 
construction of a film on time travel. 

A comienzos de los años cincuenta, Alberto Perrin viajó 
a la Isla del Sol, en medio del lago Titicaca, para filmar a 
la comunidad indígena boliviana recientemente eman-
cipada gracias a la reforma agraria y a la revolución de 
1952. Casi sesenta años más tarde, la hija de Alberto, 
Carmen, artista y cineasta boliviana radicada en Suiza, 
regresa a la isla para conocer a sus habitantes y mos-
trarles las películas filmadas por su padre, nunca antes 
vistas por ellos. El resultado de la experiencia, alejado 
de todo tipo de nostalgia, dispara en los espectadores 
–que en muchos casos se observan a sí mismos medio 
siglo atrás– una reflexión compleja y sincera sobre la 
memoria y la construcción de la identidad. De una ma-
nera simple y alejada de las imposturas del documental 
profesional, si près  si loin ofrece un retrato en el cual 
se funde la tradición etnográfica con el diario de viaje; 
permitiéndose, a su vez, construir un film sobre el viaje 
en el tiempo.

He was born in Switzerland in 1964. He directed 
the feature length documentaries Geraldo de Bar-
ros - Sombras em obras (1999) and L’Image à pa-
roles (2006).

Nació en Suiza en 1964. Dirigió los largos do-
cumentales Geraldo de Barros - Sombras em 
obras (1999) y L’Image à paroles (2006).

Michel Favre

Suiza - Switzerland, 2012
74’ / HD / Color - B&N
Aimara - Aymara,  
Español - Spanish

D: Michel Favre     
G: Michel Favre, Carmen Perrin
F: Michel Favre, 
Elmer Mamani,  
Raphaël Frauenfelder 
E: Orsola Valenti
S: Ramiro Valdez, Michel Favre
M: Peter Scherer
P: Joëlle Bertossa
CP: Akka Films, Tradam
I: Carmen Perrin

Contacto / Contact
Tradam
Michel Favre
36 chemin de l’Etang
1219 Châtelaine, Switzerland
T +41 76 451 6689
F +41 22 797 0552
E info@tradam.ch
W www.fabmic.ch

so close  so far    tan cerca  tan lejos

si près  si loin
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Seen from a distance, the incredible story of Tomi Unger-
er –illustrator and author of children’s books, as well as 
very adult ones (like the masterpiece of erotic illustration 
Fornicon)– is similar to the one of so many unclassifiable 
artists: a troubled youth, a desperate journey, a million-
aire opportunity, a scandal before the eyes of a puritan 
society, and total reclusion. But luckily this documentary 
by Brad Bernstein offers an extraordinary chance to ob-
serve closely the comings and goings of the man who 
created such classics as Crictor or Adelaide, and prove 
that his life and work are different from any other. At the 
age of 80, Ungerer tells his strange story in a straight-
forward fashion, stopping only to light his cigarettes and 
doodle something in a white paper. In those moments of 
silence and disconcerting looks to the camera is where 
The Tomi Ungerer Story seems to spy into the abyss of a 
truly unfathomable artist.

Desde lejos, la increíble historia de Tomi Ungerer, ilus-
trador y autor de libros infantiles y otros no tan infantiles 
(la obra maestra de la ilustración erótica Fornicon es un 
buen ejemplo), es similar a la de tantos artistas inclasi-
ficables: una juventud adversa, un viaje desesperado, 
una oportunidad millonaria, un escándalo para los ojos 
de una sociedad demasiado puritana y una reclusión 
total. Pero por suerte este documental de Brad Berns-
tein ofrece una chance extraordinaria para observar 
muy de cerca las idas y vueltas del creador de clásicos 
como Crictor o Adelaide y comprobar que su vida y obra 
no se parecen en nada a ninguna otra. A los ochenta 
años, Ungerer cuenta su extraña trayectoria de mane-
ra frontal, sin detenerse salvo para encender sus ciga-
rrillos y garabatear algo en una hoja de papel blanco. 
Es en esos pequeños momentos de silencio y miradas 
desconcertantes a cámara que The Tomi Ungerer Story 
parece espiar en los abismos de un artista verdadera-
mente insondable.

He lives in Miami and for more than a decade he 
has produced documentaries for TV. Far Out Isn’t 
Far Enough is his first feature.

Vive en Miami y, desde hace más de una década, 
produce documentales para la TV. Far Out Isn’t 
Far Enough es su primer largometraje.

Brad Bernstein

Estados Unidos - US, 2012
97’ / DM / Color
Inglés - English

D, G: Brad Bernstein     
F: Jim O’Donnell 
E: Rick Cikowski
S: Jack Norflus
P: Brad Bernstein, 
Rick Cikowski
CP: Far Out Films
I: Tomi Ungerer, Maurice 
Sendak, Jules Feiffer,  
Aria Ungerer

Contacto / Contact
Le Pacte
Arnaud Aubelle
17, rue Darcet
75017 Paris, France
T +33 1 4469 5959
F +33 1 4469 5942
E a.aubelle@le-pacte.com
W www.le-pacte.com
     www.faroutthemovie.com

La historia de Tomi Ungerer    

The Tomi Ungerer Story
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Pablo has seen The Wall 37 times. Rudolph is a Rambo 
fan. Marcos, instead, enjoys Bergman’s cinema. Michael 
sings a tango by “Pole” Goyeneche, while Garrido plays out 
scenes from The Godfather. Manu is a film director. Norita 
holds the record number for rented movies at her video 
store, and all of the above are also part of it one way or the 
other. In cinema, more than any other artistic activity, the 
connection between the art object and the public is pas-
sive but decisive. Una película de gente que mira películas 
takes place in a video store in Buenos Aires where a group 
of clients shoots a film so they can quit being spectators 
and become part of a film. In the voice of their seven char-
acters, the film explores the different possibilities of the 
seventh art in order to reflect on visual terms and stand 
as a symbolic construction of reality. Gathered to see what 
they have shot, the film returns them to their spectator 
condition, thus creating an image from the point of view 
through which the film observes them. 

Pablo vio The Wall 37 veces. Rudolph es fanático de Ram-
bo. A Marcos, en cambio, le gusta el cine de Bergman. 
Michael canta una canción del Polaco Goyeneche, mien-
tras que Garrido interpreta escenas de El padrino. Manu 
es director de cine. Norita tiene el record de alquileres en 
su videoclub; del cual todos los demás nombrados forman 
parte, de una forma u otra. En el cine, más que en cual-
quier otra actividad artística, la relación de la obra con el 
público es pasiva pero determinante. Una película de gen-
te que mira películas ocurre en un videoclub de Buenos Ai-
res donde un grupo de socios filma una película para dejar 
de ser espectadores y convertirse en obra. En la voz de sus 
siete personajes, la película explora las diferentes posibili-
dades del séptimo arte para pensar en términos visuales y 
constituirse en una construcción simbólica de la realidad. 
Reunidos para ver lo que han filmado, la película les de-
vuelve su condición de espectadores, generando así una 
imagen desde el punto de vista en que ésta los observa. 

An advertising graduate, he studied mise en scène at the Cuban EICTV. He works as a photographer and freelance filmmaker.

An image and sound designer, he’s a profesor and created, together with Arditi, the 07 Dogma Collective, through which 
they made 12 short films.

Licenciado en publicidad, estudió puesta en escena en la EICTV cubana. Trabaja como fotógrafo y realizador freelance.

Diseñador de imagen y sonido, es docente y fundó, junto a Arditi, el Colectivo 07 Dogma, con el que realizaron 12 cortos.

Fernando Arditi

Javier Pistani

Argentina, 2012
70’ / HD / Color
Español - Spanish

D, G: Fernando Arditi, 
Javier Pistani    
F, E: Javier Pistani 
S: Sebastián Andreatta
M: Diego García
CP: Lúdica Visual
I: Pablo Cignetti, 
Rodolfo Antonio Gramajo, 
Marco Rigiero, Miguel Guzzo, 
Carlos Manuel Horazzi

Contacto / Contact
Javier Pistani
T +54 9 11 6787 1191
E jpistani@yahoo.com

A Movie About People Who Watch Movies   

Una película de gente  
que mira películas
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Reino Unido - UK, 2011
9’ / DM / Color 
Ing. - English, Esp. - Spanish

D: Afarin Eghbal     
G: A. Eghbal, Francesca Gardiner
F: Claire Buxton 
E: Katherine Lee
P: Kasia Malipan
I: G. McEwan, J. McBrinn, J. 
Surelia, L. Platkowski, A. James

Contacto / Contact
National Film & Television School
Hemant Sharda
T +44 1494 731 452
E festivals@nfts.co.uk
W www.nfts.co.uk

Argentina, 2012
26’ / DM / Color
Español - Spanish,  
Inglés - English

D, G, F, DA: Cynthia Sabat     
E: Agustín Villani
S: Jésica Suárez
M: Aldo Benítez, Guchi Fraiman
P: Cynthia Sabat, Agustín Villani
I: Juana Sapire, Diego Gleyzer

Contacto / Contact
Hasta 30 Minutos
T +54 9 11 6455 4130
E hasta30minutos@gmail.com

Argentina, 2012
14’ / DM / Color
Español - Spanish

D, G, F, E, DA, S, P: Mario 
Damián Funes (Turkhy-F)     
M: Los Hijos del Paraguay
CP: DNI Documentales
I: Sixto Alaniz

Contacto / Contact
DNI Documentales
Mario Damián Funes (Turkhy-F)
T +54 9 351 215 7004
   +54 9 351 328 6154
E dnidocumentales@gmail.com
W www.sampapacha.com.ar

Tres cortometrajes que giran alrededor de nuestro país, tres elegías alrededor 
de hechos –políticos pero también económicos– que merecen recordados 
frente al paso del tiempo. En Que no se acabe la buena leche, de Mario Funes, 
Don Sixto Alaníz es un lechero de San Luis que hace el reparto en sulky, resis-
tiendo el avance de la industria láctea que según él compromete la calidad de 
una buena. En Abuelas, Afarin Eghbal usa testimonios reales de las Abuelas de 
Plaza de Mayo para construir un homenaje animado a la valentía de una lucha 
sin igual que lleva ya más de treinta años. Por último, en Fuego eterno, Cynthia 
Sabat se centra en la figura del cineasta y militante revolucionario Raymundo 
Gleyzer, desaparecido durante la última dictadura militar, recolectando recuer-
dos de su hijo al mismo tiempo que documenta la vuelta de su mujer a Buenos 
Aires para testimoniar en un juicio histórico por su desaparición.

Three short films related to our country, three elegies regarding events –politi-
cal but also economical– that deserve to be remembered against the passing 
of time. In Mario Funes’ Que no se acabe la buena leche, Don Sixto Alaníz is a 
milkman in San Luis who delivers in a horse-drawn milk cart, resisting the dairy 
industry’s development that according to him compromise the quality of good 
milk. In Abuelas, Afarin Eghbal uses real testimonies from the Grandmothers 
of Plaza de Mayo in order to build an animated homage to the courage of their 
unique struggle, which they have been carrying out for more than thirty years. 
Finally, in Fuego eterno, Cynthia Sabat focuses on filmmaker and revolutionary 
fighter Raymundo Gleyzer –disappeared during the last military dictatorship– 
as she collects memories for her son while documenting his widow’s return to 
Buenos Aires to testify in a historical trial for his disappearing. 

Abuelas

Fuego eterno

Que no se acabe la  
buena leche

Grandmothers

Eternal Fire  

Good Milk Is Never Done     

Afarin Eghbal
Nacida en Irán, vive en Londres con su familia desde 1979. Se graduó en la NFTS con Abuelas, 
su primer trabajo como directora.

Born in Iran, she lives in London with her family since 1979. She graduated at the NFTS with 
Abuelas, her first work as a film director.

Cynthia Sabat
Nacida en Buenos Aires en 1971, egresó de TEA Imagen. Es periodista de cine, docente e 
investigadora. Fuego eterno es su primer film.

Born in Buenos Aires in 1971, she graduated from TEA Imagen. She’s a film journalist teacher 
and researcher. Fuego eterno is her first film.

Mario Damián Funes (Turkhy-F)
Nacido en Córdoba en 1980, dirigió documentales como Huevo a las brasas (22º Festival) y 
Sampa Pacha (2009). 

Born in Córdoba in 1980, he directed documentaries like Huevo a las brasas (22nd Festival) 
and Sampa Pacha (2009).
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Polonia - Poland, 2012
52’ / HD / Color - B&N
Polaco - Polish

D, F: Kacper Lisowski     
G: Stanislaw Zawislinski
E: Piotr Szamburski
P: Lukasz Barczyk
I: Malgorzata Dipont, Jan 
Laskowski, Wojciech Wójcik, 
Jerzy Wójcik, Stanislaw Zawislinski

Contacto / Contact
Studio Filmowe Kadr
Gosia Janczak
T +48 884 999 978
E malgorzata.janczak@kadr.com.pl
W www.kadr.com.pl

Polonia - Poland, 2012
14’ / DM / Color
Polaco - Polish

D, G: Malgorzata Kozera     
F: Marta Kozerazerathe 

Contacto / Contact
Munk Studio /  
Polish Filmmakers Association
Michalina Fabijanska
7, Krakowskie Przedmiescie Str.
00-068 Warsaw, Poland
T +48 22 556 5483
E m.fabijanska@sfp.org.pl
W www.sfp.org.pl

Polonia - Poland, 2012
16’ / DM / Color
Polaco - Polish

D, G: Grzegorz Zariczny     
F: Weronika Bilska 
E: Katarzyna Lesniak
CP: Markus Media Production

Contacto / Contact
Munk Studio /  
Polish Filmmakers Association
Michalina Fabijanska
T +48 22 556 5483
E m.fabijanska@sfp.org.pl
W www.sfp.org.pl

Una selección de tres películas recientes de mediana y corta duración reali-
zadas en Polonia, apoyadas enteramente en la fuerza de personajes y situa-
ciones extraordinariamente cotidianas. En el mediometraje Whisky and Milk, 
Kacper Lisowski relata una historia de amor de una persona con capacida-
des diferentes en medio de un entorno insensible. The Princess and the Wall, 
de Malgorzata Kozera, sigue a la joven de seis años Kasia en sus juegos y 
obligaciones diarias, atravesadas por una imaginación sin límites, mientras 
planea su futuro de una manera fantástica aunque completamente carente 
de ingenuidad. Finalmente, en The Whistle, de Grzegorz Zariczny, Marcin es 
un árbitro de futbol en sus treintas que sueña con ascender de liga no sólo 
para que su madre deje de molestarlo, sino también para poder conseguir 
una novia.   

A selection of three recent medium and short films made in Poland, entirely 
supported by the strength of extraordinarily common characters and situ-
ations. In the medium length film Whisky and Milk, Kacper Lisowski tells a 
love story between a person with diminished capacities amidst an insensi-
tive environment. Malgorzata Kozera’s The Princess and the Wall follows six 
year-old Kasia in her games and daily obligations, crossed by an endless 
imagination while planning her future in a fantastic way that yet carried no 
ingenuity whatsoever. Finally, in Grzegorz Zariczny’s The Whistle, Marcin is a 
soccer referee in his thirties who dreams of working on a higher league so his 
mother would quit harassing him, and also to get a girlfriend. 

Whisky and Milk

The Whistle

The Princess and 
the Wall

Whisky z mlekiem            Whisky y leche

Gwizdek            El silbato

Ksiezniczkai i mur              La princesa y el muro

Kacper Lisowski
Nacido en Polonia en 1972, estudió en la Escuela de Cine de Lodz. Whisky and Milk es su 
debut como director.

He was born in Poland in 1972, and studied at the Lodz Film School. Whisky and Milk is his 
directorial debut.

Grzegorz Zariczny
Nació en Cracovia, Polonia, en 1983. Estudió cine documental en la Escuela Andrzej Wajda y 
dirigió The Dog Hill (2010).

He was born in Krakow, Poland, in 1983. He studied Documentary Filmmaking at the Andrzej 
Wajda School and directed The Dog Hill (2010).

Malgorzata Kozera
Nacida en Polonia en 1976, estudió etnología y luego cine en la Escuela de Lodz. Realizó cortos 
como Night Shift (2009).

Born in Poland in 1976, she studied Ethnology and later Filmmaking at the Lodz Film School. 
She directed short films such as Night Shift (2009).
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Postcards From the  
South - New Korean Filmmakers

South Korean cinema is envied all over the world, and 
not just because of the legislation and rules the State 
applies to its film production. An interesting subject that 
is yet too extensive to develop here.
Locally, they compete with the biggest American produc-
tions, and in this competition (which is always uneven in 
the rest of the world), Korean films usually manage to 
push them off the theaters. 
But this is related to commercial cinema, a big subject 
that yet is not of our concern right now. From an artistic 
point of view, sort of speak, with only mentioning certain 
directors we’re showing concrete evidence of the posi-
tion of Korean cinema in the international landscape. 
From Hong Sang-soo to Kim Ki-duk, two auteurs of op-
posite styles by equally loved and respected in the inter-
national festival circuit and by the critics; to more com-
mercial and yet personal ones like Park Chan-wook and 
Kim Ji-woon (whose last films actually feature American 
crews and casts), including an auteur like Lee Chang-
dong and a name like Bong Joon-ho, a man who can mix 
popular genres and a strong auteur mark like no one 
else. 
And among all them, there are lots, hundreds of rather 
unknown filmmakers with their first or second films, on 
whom we’re focusing in this program –authors who work 
with genres but also add a strong personal brand. New 
voices that, we hope, will add to the list of the most re-
nowned names. 
The history of Korean cinema is brilliant. The films pro-
grammed here prove that history continues to go on.

MA

El cine de Corea del Sur despierta envidias en todo el mun-
do, y no sólo por las leyes y reglas que el Estado aplica a su 
producción cinematográfica. Un tema interesante pero de-
masiado extenso como para desarrollar en este espacio.
Localmente, sus películas compiten con las más grandes 
producciones norteamericanas, y en esa competencia (en 
otros puntos del mundo, siempre desigual), suele ocurrir 
que las desplazan de las salas.
Pero esto tiene que ver con lo comercial, un tema no me-
nor, pero que en este momento no nos concierne. No es-
tamos aquí en un mercado, sino en un festival de cine. 
Desde el punto de vista artístico, por definirlo de alguna 
manera, alcanza con citar a ciertos directores para dar 
pruebas concretas del lugar que ocupa el cine coreano en 
el panorama internacional.
Desde Hong Sang-soo a Kim Ki-duk ,dos autores en las 
antípodas estilísticas pero amados y respetados por el 
circuito de festivales internacionales y la crítica; hasta los 
más comerciales pero no menos personales, como Park 
Chan-wook y Kim Ji-woon, (cuyas respectivas últimas pe-
lículas cuentan, no por nada, con producción y elencos 
norteamericanos), pasando por un autor como Lee Chang-
dong y un nombre que, como pocos, sabe unir lo popular 
con una fuerte marca autoral, como lo es Bong Joon-ho.
Y entre todos ellos, muchos, cientos de directores no tan 
conocidos con sus primeras o segundas películas, de los 
que damos cuenta en este foco. Autores que trabajan 
desde los géneros, pero siempre con una fuerte marca 
personal. Nuevas voces que, esperamos, en el futuro se 
agregarán a la lista de los nombres más celebrados.
La historia de la cinematografía coreana es brillante. Los 
títulos que aquí se presentan son una prueba de la conti-
nuidad de esa historia.

Marcelo Alderete

Postales del Sur - Nuevos 
Directores Coreanos
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He was born in 1973. He’s an actor, model and singer. He directed 
the short Boys (2008) and one of the segments of If You Were 
Me 5 (2010).

Nacido en 1973, es actor, modelo y cantante. Dirigió el cor-
to Boys (2008) y uno de los segmentos de If You Were Me 5 
(2010).

Yoon Sung-hyun

Bleak Night is the film with which director Yoon Sung-
hyun graduated from the Korean Academy of Film Arts 
(KAFA). This could be just a simple anecdote, but it be-
comes relevant when we see the solid nature of this 
film. Not only for its thorough settings, but also for the 
confidence and security this story unfolds depicting the 
friendship between three students; a bond that gets bro-
ken by a tragic situation. The story is told through flash-
backs, and a fragmented chronology that progressively 
reveals a plot in which teen angst fuels the storytelling. 
And here there are no actual surprising turns of events 
but actually other kinds of revelations: those that brand 
and alter a life forever. The confidence of its making ex-
tends to the confidence its director has on his audience, 
something that is hard to find these days, especially in 
a first film.

Bleak Night es la película con la que el director Yoon 
Sung-hyun se graduó de la Korean Academy of Film Arts 
(KAFA). Algo que podría ser un simple dato anecdótico, 
pero que cobra verdadero valor al ver la solidez de esta 
película. No sólo por su rigurosa puesta en escena, sino 
también por la confianza y seguridad con la que se de-
sarrolla esta historia de amistad entre tres estudiantes; 
amistad que es quebrada por una situación trágica. Una 
historia contada a través de flashbacks y una cronología 
fragmentada, que va revelando progresivamente una 
trama en la que la angustia adolescente funciona como 
motor narrativo. Aunque aquí no se trate precisamente 
de revelaciones sorpresivas, sino de otro tipo de reve-
laciones: aquellas que marcan y alteran una vida para 
siempre. La confianza de su realización se extiende a la 
confianza del director en el público, algo difícil de encon-
trar por estos días, especialmente en una ópera prima.

Corea del Sur - South Korea, 
2011
117’ / HD / Color
Coreano - Korean

D, G, E: Yoon Sung-hyun 
F: Byun Bong-sun 
DA: Kang Young-soo
S: Kim Soo-hyun
M: Park Min-june
P: Hongee Yeon-jung
CP: Korean Academy of 
Fine Arts
I: Seo Jun-young, 
Park Jung-min, Cho Seong-ha,  
Lee Jae-hoon
 
Contacto / Contact
CJ Entertainment
Eric Kim
17th Fl. CJ E&M Center, 1606 
Sangam-dong, Mapo-gu
121-270 Seoul, South Korea
T +82 2 371 6273
F +82 2 371 6340
E erickim@cj.net
W www.cjent.co.kr

Pasookkoon    Noche funesta

Bleak Night
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He was born in Seoul. Dangerously Excited is his second feature, 
following The Wolf Returns (2004).

Nació en Seúl. Dangerously Excited es su segundo largometraje, 
después de The Wolf Returns (2004).

Koo Ja-hong

“Because something is happening here. But you don’t 
know what it is. Do you, Mr. Jones?”, asked Bob Dylan 
to the gray protagonist of his song “Ballad of a Thin 
Man”. There’s a Mr. Jones quality in the hero of Dan-
gerously Excited. A grey, tidy, efficient city employee who 
spends his work days receiving the people’s complaints 
against their noisy neighbors, until a rock band (of the 
indie persuasion) gets across his way and irremediably 
changes his life. We didn’t mention the American singer 
for nothing, since a Korean version of him (yes, a Korean 
Bob Dylan, curly hear and all) is the one in charge of 
providing the necessary clue to let our protagonist know 
what is happening around him. Rock (and its clichés) re-
garded as a form of not so much revolutionary changes 
but small personal turbulences. That’s what this rock 
comedy –with a damper, because here volume is a big 
issue– is about.

“Because something is happening here. But you don’t 
know what it is. Do you, Mister Jones?”, le preguntaba 
Bob Dylan al gris protagonista de su canción “Ballad 
of a Thin Man”. Hay algo de Mr. Jones en el héroe de 
Dangerously Excited. Un gris, ordenado y eficiente em-
pleado municipal que pasa sus días laborales hacién-
dose cargo de las denuncias de los vecinos por ruidos 
molestos, hasta que una banda de rock (en su variante 
indie) se cruza en su camino para cambiar inevitable-
mente su vida. No es gratuita la mención al cantautor 
norteamericano, ya que es él mismo en versión corea-
na (sí, así como suena, un Bob Dylan coreano, rulos 
incluidos), el encargado de dar la pista necesaria para 
poner al tanto a nuestro protagonista de lo que está 
ocurriendo a su alrededor. El rock (y sus clichés) vis-
to como una forma ya no de cambios revolucionarios, 
sino de pequeñas turbulencias personales. De eso tra-
ta esta rockera (aunque con sordina: aquí el volumen 
es un tema importante) comedia. 

Corea del Sur - South Korea, 
2012
101’ / HD / Color
Coreano - Korean

D, G: Koo Ja-hong 
F: Oh Jae-ho 
E: Kim Woo-il
S: Lee Eun-joo, Seo Yong-jun
M: Jang Young-yu
P: Jung Hye-young
CP: Mapofilm
I: Yoon Je-moon, 
Song Ha-yoon, Kim Hee-jung

Contacto / Contact
Finecut
4F Incline Bldg., 891-37, 
Daechi-dong, Gangnam-gu
135-280 Seoul. South Korea
T +82 2 569 8777
F +82 2 569 9466
E cineinfo@finecut.co.kr
W www.finecut.co.kr

Na-neum gongmuwon-ida    Peligrosamente excitado

Dangerously Excited
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Born in Uzbekistan, he studied at the Korean National Arts Uni-
versity and directed several short films, including Healing (2007).

Nacido en Uzbekistán, estudió en la Universidad Nacional de las 
Artes coreana y dirigió cortos como Healing (2007).

Ruslan Pak

The story depicted in Hanaan takes place in Tashkent 
(Uzbekistan), but with Korea as the Promised Land its 
title refers to. It’s not just the characters who are located 
in two different geographical spots (one of them a sym-
bolic one), the same thing happens formally to the places 
chosen by the film, a fiction that uses the documentary 
genre to tell a story of cops who go undercover into the 
drug world. On the other hand, not just its plot but also 
its search for an extreme realism connect Hanaan to 
American 1970s cinema (although we should notice this 
film, shot out on the streets and using non-professional 
actors, is unique and highly personal). Director Ruslan 
Pak –an Uzbek-Korean himself– delivers a surprising 
directorial debut, together with also debuting actor Sta-
nislav Tyan, whose real life set the bases for the script. 

La historia que cuenta Hanaan transcurre en Tashkent 
(Uzbekistán), pero con Corea como la tierra prometida a 
la que alude su título. Pero no sólo los personajes están 
ubicados en dos espacios geográficos (simbólico en un 
caso): algo similar ocurre con los espacios que a nivel 
formal elige la película. Una ficción que apela al registro 
documental para dar cuenta de una historia de policías 
infiltrados en el mundo de las drogas. Por otra parte, no 
sólo su trama, también su búsqueda de un realismo 
extremo relacionan a Hanaan con el cine norteamerica-
no de los ‘70 (aunque hay que aclarar que la aspereza 
de esta película, filmada en las calles y con actores no 
profesionales, es única y altamente personal). El direc-
tor Ruslan Pak –él mismo uzbeco-coreano– realiza un 
sorprendente debut cinematográfico, acompañado del 
actor, también debutante y en cuya vida está basada 
parte del guion, Stanislav Tyan.
	

Corea del Sur / Uzbekistán -  
South Korea / Uzbekistan, 
2011
88’ / HD / Color
Coreano - Korean, Ruso - Russian

D, G: Ruslan Pak     
F: Um Tae-sik 
E: Ruslan Pak, Lee Se-hoon
S: Chang Chul-ho
M: Park Hyun-min, Junjayang
P: Ellen Y.D. Kim
CP: Zamie Pictures, 
Flying Tiger Pictures
I: Stanislav Tyan, 
Bahodir Musaev, Ilbek Faiziev,  
Dmitry Eum, Ruslan Pak

Contacto / Contact
M-Line Distribution
6F Samhwa Bldg., 536 
Shinsa-dong, Gangnam-gu
135-889 Seoul, South Korea
T +82 2 796 2426
F +82 2 796 2429
E sales@mline-distribution.com
W www.mline-distribution.com

 

Hanaan
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He has worked as an assistant 
director in the low budget film in-
dustry in the USA.

Ha trabajado como asistente de di-
rección en la industria del cine de 
bajo presupuesto norteamericana.

Kim Chang-lae

He teaches Film at Seoul Insti-
tute of the Arts. Let Me Out is 
his debut feature film.

Enseña cine en el Instituto de 
las Artes de Seúl. Let Me Out es 
su largometraje debut.

Jae Soh

Let Me Out belongs to the genre “cinema within cinema”. 
The film within the film is nothing more and nothing less 
than a “zombie melodrama” (hence its title referencing 
the American remake of Let the Right One In). A project 
with which the young protagonist, an arrogant student, 
must make a name for himself after being selected in a 
contest organized by his school. This genre, which deals 
with showing the vices of people related to the film busi-
ness, usually divides in two kinds of films. On one side, 
the celebratory ones, like Truffaut’s Day for Night, and 
on the other, the ones that feel superior enough to pin-
point the miseries of that world they cynically belong to. 
The perfect example for this would be Robert Altman’s 
The Player. Let Me Out leaves these options aside and 
declares its love to cinema (as an art form, but mostly 
as a trade) accepting both its miseries and its virtues. 
It doesn’t do it with irony or cynicism, but a very high de-
gree of observation and an extremely acute humor. 

Let Me Out pertenece al género “cine dentro del cine”. 
La película dentro de la película es nada más y nada 
menos que un “melodrama zombie” (de ahí su título en 
referencia a la remake norteamericana de Let the Right 
One In). Proyecto que el joven protagonista, un estudian-
te lleno de ínfulas, debe realizar después de haber sido 
elegido en un concurso organizado por su escuela. Este 
género, que se encarga de mostrar los vicios de las per-
sonas relacionadas con el quehacer cinematográfico, 
suele dividirse en dos tipos de películas. De un lado las 
celebratorias, como La noche americana de Truffaut, y 
del otro las que desde una mirada de superioridad se 
dedican a señalar las miserias de ese mundillo al que cí-
nicamente pertenecen. El ejemplo perfecto de esto sería 
Las reglas del juego de Robert Altman. Let Me Out deja 
de lado estas opciones para declararle su amor al cine 
(como arte, pero sobre todo como oficio) aceptando sus 
miserias y bondades. No lo hace con ironía ni cinismo, 
sino con un grado de observación altísimo y un humor 
de una agudeza extraordinaria.

Corea del Sur - South Korea, 
2012
97’ / HD / Color
Coreano - Korean

D, G: Jae Soh, Kim Chang-lae  
F: Kim Seong-hoon 
E: Eom Jim-hwa
M: Jeon Ji-han
P: Jae Soh, Min Young-soh
I: Kwon Hyung-sang, 
Park Hee-von, Han Geun-sup

Contacto / Contact
Min Young-soh
E minsoh@gmail.com

Let-mi-awoot    Dejame salir

Let Me Out
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An American writer once said the true dark night of the 
soul always takes place at 3 AM. Sleepless Night seems 
to locate and take place in that place. However, it also of-
fers a remedy for that tremendous picture of loneliness. 
And, obviously, it’s conjugal love. Far from the gruesome-
ness cinema is making us get used to (not just today’s 
cinema), director Jang Kun-jae strives to make some-
thing that is harder to express in images: the description 
of a simple, small paradise. A paradise the main couple 
goes through (on a bicycle or on foot, talking or in si-
lence) during the moments of insomnia the title refers 
to. And the camera accompanies modestly and soberly, 
and with a cinematographic wisdom that, in this case, 
works as another form of love. One addressed from the 
director to his characters, his filmmaking trade, and also 
the audience. 

Un escritor norteamericano supo decir que en la ver-
dadera noche oscura del alma siempre son las tres de 
la mañana. En ese lugar parece ubicarse y transcurrir 
Sleepless Night. Sin embargo, también ofrece un re-
medio para esa tremenda imagen de la soledad. Y es 
–obviamente– la del amor conyugal. Alejado de las tru-
culencias a las que nos tiene acostumbrado el cine (no 
sólo el actual), el director Jang Kun-jae se empeña en 
realizar algo más difícil de plasmar en imágenes: la des-
cripción de un simple y pequeño paraíso. Un paraíso que 
la pareja protagonista recorre (en bicicleta o caminando, 
conversando o en silencio) durante esos momentos de 
insomnio a los que alude el título; y a los cuales la cá-
mara acompaña con pudor, sobriedad y una sabiduría 
cinematográfica que funciona, en este caso, como otra 
forma del amor. Una del director a sus personajes, a su 
oficio de cineasta y también al espectador. 

Corea del Sur - South Korea, 
2012
65’ / HD / Color
Coreano - Korean

D, G, S: Jang Kun-jae 
F: Kim Byeong-soo 
E: Jang Kun-jae, Lee Yeon-jung
M: Kim Dong-uk
P: Jang Kun-jae, Kim Woo-ri
I: Kim Soo-hyeon, 
Kim Ju-ryoeng

Contacto / Contact
Jang Kun-jae
E imvintz@gmail.com

Jam mot deuneun bam	   Noche insomne

Sleepless Night

He was born in Daegu, South Korea, in 1977. He studied Filmmak-
ing and directed Eighteen (2009).

Nació en Daegu, Corea del Sur, en 1977. Estudió cine y dirigió el 
largometraje Eighteen (2009).

Jang Kun-jae
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Born in 1975, he studied Film at the Seoul Arts University. He was 
an assistant director to Hong Sang-soo.

Nacido en 1975, estudió cine en la Universidad de las Artes de 
Seúl. Fue asistente de dirección de Hong Sang-soo.

Lee Kwang-kuk

People telling stories and other people listening to them. 
A filmmaker who is artistically and emotionally blocked, 
a lively and sexy “coffee sales-girl”, teenagers in love, 
several suicidal people, and a kid looking for his mother. 
These are the characters Lee Kwang-kuk chooses to 
populate the universe of his ambitious first film with. But 
here it’s not about the old-fashioned notion that trans-
forms cinema into a vehicle which only aims to tell sto-
ries the tidiest way possible. In Romance Joe, storylines 
cross and pile up to infinity in intricate ways, but always 
keeping desire and the necessity for fiction as a narra-
tive engine, together with an absolute confidence in the 
public’s intelligence. If the amount of stories is finite and 
all of them have already been told, Romance Joe proves 
cinema can relive them using its own unique tools.

Gente que cuenta historias y otros que las escuchan. Un 
director de cine bloqueado artística y emotivamente, una 
vital y sexy “vendedora de café”, adolescentes enamo-
rados, suicidas varios, un niño que busca a su madre. 
Estos son los personajes que Lee Kwang-kuk elige para 
poblar el universo de su ambiciosa ópera prima. Pero no 
se trata aquí de la anticuada idea que transforma al cine 
en un vehículo, cuya única finalidad y logro máximo sea 
el contar historias de la manera más prolija posible. En 
Romance Joe, las líneas narrativas se cruzan y acumu-
lan hasta el infinito de intrincadas maneras, pero siem-
pre con el deseo y la necesidad de ficción como motor 
narrativo, y una confianza absoluta en la inteligencia del 
espectador. Si la cantidad de historias es finita y ya todas 
fueron contadas, Romance Joe demuestra que el cine 
puede volver a revitalizarlas usando herramientas que 
le son únicas.

Corea del Sur - South Korea, 
2011
115’ / HD / Color
Coreano - Korean

D, G: Lee Kwang-kuk 
F: Jee Yune-jeong 
E: Son Yeon-ji
S: Kim Yong-joo
M: Park Jin-seok
P: Yim Soon-rye
CP: Bori Pictures
I: Kim Young-pil, 
Shin Dong-mi, Lee Chai-eun, 
Lee David

Contacto / Contact
M-Line Distribution
6F Samhwa Bldg., 536 
Shinsa-dong, Gangnam-gu
135-889 Seoul, South Korea
T +82 2 796 2426
F +82 2 796 2429
E sales@mline-distribution.com
W www.mline-distribution.com

Lo-maen-seu Jo    Joe Romance

Romance Joe
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Super Virgin is a work of absolute love by its director, 
scriptwriter, actor, and editor Back Seung-kee. Made 
with a budget equivalent to 5000 dollars, with the main 
actors (and their families) doing all the technical and 
production work. As its title points out, we’re in front of a 
comedy, but also an essay on its protagonist’s late ado-
lescence and search for love. Super Virgin tells us the 
misfortunes of Won June, a young man (not so much an-
ymore) around 30 who hasn’t lost his virginity yet, until a 
strange opportunity comes across his life with the prom-
ise of changing his fate. The director knows how to sub-
stitute the small production value with great wit, achiev-
ing a setting at times surprising. One good example is a 
family lunch in which the whole lack of communication 
between the parents and their son is transmitted with 
the simplest of resources. Like every great comedian, 
Back Seung-kee makes us laugh while also showing us 
the sadness of the world. No mean feat for a first film. 

Super Virgin es un trabajo de amor absoluto de su direc-
tor, guionista, actor y editor Back Seung-kee. Realizada 
con un presupuesto equivalente a 5000 dólares, con 
los actores protagonistas (y sus familiares) realizando 
todas las tareas técnicas y de producción. Como indica 
su título, estamos ante una comedia, pero también un 
ensayo sobre la adolescencia tardía y la búsqueda del 
amor de su protagonista. Super Virgin nos cuenta las 
desventuras de Won June, un (ya no tan) joven de 30 
años que aún no perdió la virginidad, hasta que una ex-
traña oportunidad se cruza en su vida, con la promesa 
de cambiar su destino. Su director sabe cómo sustituir 
la falta de producción con gran ingenio, logrando una 
puesta en escena por momentos sorprendente. Basta 
ver como ejemplo un almuerzo familiar en el cual, con 
el más simple de los recursos, se logra transmitir toda la 
incomunicación posible entre los padres y su hijo. Como 
los grandes comediantes, Back Seung-kee nos hace reír 
y a la vez nos muestra la tristeza del mundo. No es poco 
para una ópera prima.

Corea del Sur - South Korea, 
2012
105’ / HD / Color
Coreano - Korean

D, G, E: Back Seung-kee 
F: Back Seung-kee, 
Seong Chung-kyeong 
M: Gang Sinu, NoiTypoon
P: Seong Chung-kyeong
I: Back Seung-kee, 
Seong Chung-kyeong,  
Son Lee-yong

Contacto / Contact
FuzzyCalifornia
Sun-young Moon
146 N. San Fernando Blvd., 
Suite 219
91502 Burbank, CA, USA
T  +1 818 843 3000
E  symoon@fuzzycalifornia.com
    fuzzycalifornia@gmail.com
W  www.fuzzycalifornia.com

Súper virgen    

Super Virgin

Born in 1982, he studied Art at the In-Ha University. He runs the 
production company Ggureo-gi. Super Virgin is his first film.

Nacido en 1982, estudió arte en la Universidad In-Ha. Dirige la 
productora Ggureo-gi. Super Virgin es su primer largometraje.

Back Seung-kee



Postcards From 
the South288

He studied Filmmaking at the University of Hanyang and the 
San Francisco Art Institute, in the US. He directed Synching Blue 
(2008).

Estudió cine en la Universidad de Hanyang y en el Instituto de Arte 
de San Francisco, EE.UU. Dirigió Synching Blue (2008).

Seo Won-tae

Tony Rayns es el crítico cinematográfico con mayor co-
nocimiento sobre cine oriental en todo el mundo. Desde 
su visita por primera a vez a Corea, en 1988, la relación 
de Rayns con el cine de este país fue tan estrecha que 
es imposible pensar en la relevancia de esta cinemato-
grafía sin su tarea crítica y de difusión. Como bien lo ase-
veran en este documental directores de la talla de Hong 
Sang-soo, Lee Chang-dong y Jang Sun-woo (a quien Tony 
Rayns le dedicó su única –hasta ahora– incursión en 
el cine, el documental The Jang Sun-woo Variations). El 
amor a una cinematografía, pero también el amor a un 
pueblo y a sus lugares, mostrado a través de la visita 
de Rayns a sus hoteles, restaurantes y bares favoritos. 
Si escribir sobre cine es también hacerlo –como alguna 
vez dijera Jean-Luc Godard–, Tony Rayns es también un 
gran cineasta y su vida, una verdadera historia del cine.

Tony Rayns is the film critic who knows more about ori-
ental cinema than any other in the whole world. Ever 
since his first trip to Korea in 1988, Rayns relation to 
that country’s cinema became so close that it’s impos-
sible to think the relevance of that cinema without his 
critical and promotional work. As it is confirmed in this 
documentary by directors such as Hong Sang-soo, Lee 
Chang-dong, and Jang Sun-woo (to whom Tony Rayns 
dedicated his –so far– only incursion into cinema, the 
documentary The Jang Sun-woo Variations). The love for 
a country’s cinema, but also the love for a people and 
its places, showed through Rayns visits to his favorite 
hotels, restaurants, and bars. If writing about cinema is 
also making cinema –like Godard once said– then Tony 
Rayns is also a great filmmaker, and his life is a true his-
tory of cinema. 

Corea del Sur - South Korea, 
2012
56’ / HD / Color
Inglés - English, 
Coreano - Korean

D, G, F, E, S: Seo Won-tae 
P: Kwan Jae-hyun
CP: Tony Rayns Project
I: Tony Rayns

Contacto / Contact
Seo Won-tae
E wontaiinator@gmail.com

Tony Rayns, el-observador-no-tan-distante  

Tony Rayns, the-Not-So-
Distant-Observer	
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All national cinemas include a different kind. One that is 
invisible and secret, and escapes the standards estab-
lished by the industry and general audiences. And which 
sometimes finds a place in specialized festivals, universi-
ties, and certain publications. These are films made far 
from the film institutes and standardized formal –and 
sometimes financial– requirements. Films that seem not 
to trust any formats, or choose the closest one they have 
only so they can witness what is happening. They have an 
immediate quality, which sometimes relates to the past in 
a direct and personal way. 

Documentaries, fictions, hybrids of the two. Personal sto-
ries, intimate diaries, visions of the world, recollections, 
memories, landscapes. And works that are impossible 
to define formally: that is what this section called Altered 
Spain contains. 

Art (and especially cinema) as one of the forms of resist-
ance to the uniformity that seems to be dominating cul-
tural expressions as well. 

CB / MA

En cada cinematografía nacional existe otro cine. Un cine 
invisible y secreto que escapa a los cánones de lo estable-
cido por la industria y el público en general. Y que, sólo a 
veces, suele encontrar lugar en festivales especializados, 
universidades y ciertas publicaciones. Obras hechas a es-
paldas de institutos de cine y requerimientos formales –y 
a veces económicos– ya estandarizados. Películas que pa-
recen descreer de los formatos o elegir el que tienen más 
a mano con tal de dar cuenta de lo que está ocurriendo. 
Una inmediatez que a veces se relaciona con el pasado en 
forma directa y personal.

Documentales, ficción, híbridos entre ambos. Historias 
propias, diarios íntimos, visiones del estado del mundo, 
recuerdos, memorias, paisajes. Y algunos trabajos imposi-
bles de definir desde lo formal: eso es lo que contiene esta 
sección llamada España Alterada.

El arte (y sobre todo el cine) como una de las formas de 
resistencia a la uniformidad que parece, también, haberse 
adueñado de las expresiones culturales.

Cecilia Barrionuevo / Marcelo Alderete

España Alterada
Altered Spain
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SESIÓN ESPECIAL ESPAÑA ALTERADA 
PRESENTACIÓN DEL LIBRO “TERRITORIOS Y FRONTERAS. EXPERIENCIAS DOCUMENTALES 
CONTEMPORÁNEAS”.

SPECIAL EVENT ALTERED SPAIN
PRESENTATION OF THE BOOK “TERRITORIOS Y FRONTERAS. EXPERIENCIAS DOCUMENTALES 
CONTEMPORÁNEAS”.

Vanesa Fernández Guerra & Miren Gabantxo Uriagereka (eds.)
Prólogo de Santos Zunzunegui

Universidad del País Vasco/Euskal Herriko Unibertsitatea (España)

Servicio Editorial Universidad del País Vasco (UPV/EHU)
ISBN: 978-84-9860-663-8
Depósito Legal: BI-934-2012

Ante el paisaje audiovisual contemporáneo en el que los géneros 
se nutren unos de otros y las fronteras se difuminan, nos encon-
tramos ante una búsqueda de renovadas formas y lenguajes para 
la imagen. Se pueden hallar ciertas obras enmarcadas dentro del 
documental, aportaciones experimentales y excepcionales, híbri-
das y heterogéneas, que encuentran nuevas formas y lenguajes, 
y que abren puertas a nuevos modos de entender las prácticas 
documentales de los últimos tiempos. Un pa(i)saje multiforme este 
del documental español, configurado por un territorio imaginario 
de fronteras, afortunadamente cada vez más difusas y cuyo cen-
tro de gravedad tiende a irse desplazando hacia el ámbito de la 
experimentación.

Esta publicación surge de diversos encuentros entre directores, 
académicos y críticos de cine durante unos cursos de extensión 
universitaria organizados por la Universidad del País Vasco/Euskal 
Herriko Unibertsitatea (UPV/EHU, España) en 2010 y 2011. Por lo 
tanto, Territorios y fronteras. Experiencias documentales contem-
poráneas pretende recoger y dar un lugar a autores y obras con 
poca visibilidad en la historiografía del cine español y servir de 
brújula a aquellos dispuestos a dejarse llevar por el laberinto del 
cine documental, lleno de estimulantes promesas, pero también 
de grandes incertidumbres. En definitiva, directores, docentes y 
críticos que (se) escriben. 

The contemporary audiovisual panorama, in which different kinds 
of expressions feed each other, fosters an investigation on new 
forms of languages for the image. Within the documentaries, we 
can find experimental and extraordinary inputs, hybrid and hetero-
geneous, characterized by new forms and languages, which open 
new ways of understanding the new documentary practices. The 
Spanish documentary panorama is multiform, made up of a terri-
tory of imaginary borders, which luckily are fading gradually, and 
whose center of gravity tends to move towards experimentation.
This publication is the product of several meetings between di-
rectors, scholars, and film critics during some special courses 

organized by the Universidad del País Vasco/Euskal Herriko 
Unibertsitatea (UPV/EHU, Spain) in 2010 and 2011. Territorios y 
fronteras. Experiencias documentales contemporáneas aims at 
collecting and giving space to filmmakers and films with low vis-
ibility in the Spanish cinema historiography. The publication can 
also be considered as a compass for those willing to understand 
the labyrinth of Spanish documentary cinema, full of stimulating 
promises, but also of great uncertainties. Finally, the publication 
is the result of directors, scholars and film critics writing for them 
and about them.
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El foso is a documentary about a classical music or-
chestra that plays hidden in the dark pit, because it’s 
the one accompanying the Ópera del Liceo. Ricardo 
Íscar has directed excellent documentaries featuring 
a classic style, often dealing with ethnographic issues 
and human groups (Danza a los espíritus, Tierra negra). 
This time he goes through the musicians’ vital threads 
and deepens in music, in its vital energy and the love 
we feel for it. He sheds light on many hidden reasons by 
composing a wonderful film. 
MMF

El foso es un documental sobre una orquesta de músi-
ca clásica que toca escondida entre las penumbras del 
foso, porque acompaña a la Ópera del Liceo. Ricardo Ís-
car ha realizado excelentes films documentales de corte 
clásico relacionados a menudo con lo etnográfico y los 
grupos humanos (Danza a los espíritus, Tierra negra). En 
esta ocasión, a través de los hilos vitales de los músi-
cos, profundiza en toda la música, en su energía vital, 
en el enamoramiento que nos produce. Ilumina muchos 
porqués ocultos componiendo una película maravillosa.
M. Martí Freixas

Born in Salamanca in 1961, he studied Filmmaking in Berlin. He directed Tierra negra (2005) 
and Soledad (2009), among other films.

Nacido en Salamanca en 1961, estudió cine en Berlín. Dirigió Tierra negra (2005) y Soledad 
(2009), entre otros films.

Ricardo Íscar

España - Spain, 2012
110’ / HD / Color
Español - Spanish, Catalán - 
Catala, Inglés - English

D: Ricardo Íscar     
G: Ricardo Íscar, Sophie Köhler
F: Julián Elizalde 
E: Nuria Esquerra, Pablo Gil
DA: Quique Jorba
S: Amanda Villavieja
M: Orquesta del Teatro Liceo 
de Barcelona
P: Loris Omedes
CP: Bausan Films

Contacto / Contact
Bausan Films
Johanna Tonini
C/ Muntaner 224 - 4° 2°
08021 Barcelona, Spain
T +34 93 241 1511
F +34 93 414 1797
E johanna@bausanfilms.com
   comercial@bausanfilms.com
W www.bausanfilms.com
     www.facebook.com/elfoso

The Pit  

El foso

With a radical take on the style that was initiated by 
Color perro que huye, Andrés Duque continues to exor-
cise his personal pandemonium through intricate frag-
ments that are filed and edited on a day to day basis. If 
the implicit theme in Color perro… was uprooted love, 
Ensayo final… is inhabited by the cosmic notion of a 
carnival, unfinished, and always present death, which 
is capable of uniting microscopic things. For Duque, 
cinema is the sensorial tool for knowledge. That’s why 
you have to get lost in the heart of Mozambique in order 
to exhume the thread of what holds life together, and 
understand the loss of a loved one –and to bring back 
the secret for resurrection in the images. 
LDR

Radicalizando el estilo comenzado en Color perro que 
huye, Duque continua exorcisando su pandemonio 
personal gracias a intricados fragmentos archivados y 
editados día a día. Si el tema implícito de Color... era el 
desarraigo amoroso, Ensayo... está habitado por la idea 
cósmica de la muerte carnavalesca, inacabada y siem-
pre presente, capaz de unir las cosas microscópicas. 
Para Duque, el cine es la herramienta sensorial del cono-
cimiento. Por eso hay que perderse en el corazón de Mo-
zambique para exhumar el hilo de aquello que retiene la 
vida y comprender la pérdida de un ser querido; y traer 
de vuelta en las imágenes el secreto de su resurrección.
Loïc Díaz-Ronda

Andrés Duque
Nació en Caracas en 1972. Sus films Iván Z (2005) y Color perro que huye (2011), entre otros,  
se exhibieron en el Festival.

He was born in Caracas in 1972. His films Iván Z (2005) and Color perro que huye (2011), 
among others, were screened at the Festival.

España - Spain, 2012
75’ / DCP / Color - B&N
Español - Spanish

D, F, E, S, P: Andrés Duque     
I: Andrés Duque, Silvio Duque

Contacto / Contact
Andrés Duque
C/ Aribau 229 - 4° 1ª
08006 Barcelona, Spain
T +34 606 799 322
E aduque@me.com
W www.andresduque.com

Dress Rehearsal for Utopia  

Ensayo final para utopía
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El jurado is an abstract and realist journey to the depths 
of a court house. Built as a mirror, the film follows a mur-
der trial, cancelling through its own devices the ritual the-
atricality of the audience. As it happens often in Virginia 
García del Pino, the sound takes over the main narrative 
functions and ironically informs what we are able and 
unable to see. The soundtrack brings back the voices of 
the plaintiffs but also everything the microphones can 
catch, revealing hence the indifference and tiredness –
together with some involuntary comedy– that is caused 
by the exercise of justice. 
LDR

El jurado es un viaje abstracto y realista en las profun-
didades de un tribunal. Construida en espejo, la pelícu-
la nos hace seguir el juicio de un asesinato, anulando 
gracias a su dispositivo la teatralidad ceremoniosa de la 
audiencia. Como muchas veces en los films de Virginia 
García del Pino, el sonido asume las principales funcio-
nes narrativas e informa, con ironía, aquello que vemos 
y no vemos. La banda sonora restituye las voces de los 
demandantes pero también todo lo que dejan escapar 
los micrófonos, revelándonos la indiferencia y el cansan-
cio, así como el humor involuntario, provocados por el 
ejercicio de la justicia.
Loïc Díaz-Ronda

Born in Barcelona in 1966, she’s the head of projects at the UAB’s Master in Creative Docu-
mentary. El jurado is her first feature length film.

Nacida en Barcelona en 1966, es directora de proyectos del Máster en Documental Creativo 
de la UAB. El jurado es su primer largo.

Virginia García del Pino

España - Spain, 2012
64’ / DM / Color
Español - Spanish

D, G, F, E, DA, S: Virginia 
García del Pino     
P: Maite Bermúdez, 
Virginia García del Pino

Contacto / Contact
Virginia García del Pino
C/ Tánger 50, 6° 1ª
08018 Barcelona, Spain
T +34 618 329 394
E virginiadelpino@gmail.com
    virginiauab@gmail.com

The Jury  

El jurado

Iriarte’s films wish they could be like those spy gadgets 
that self-destruct five seconds after being used, and be-
come unforgettable as soon as they disappear. Invisible 
features the great musician Mursego as she records 
with her cello the soundtrack of a vampire movie, which 
is actually this very same film: the chronicle of a loving 
goodbye in the first person plural. A tightrope-sleepwalk-
ing film that is translucent and sensitive, like the skin of 
a vampire approaching a window.  
IL

Las películas de Iriarte quisieran ser como esos in-
genios de espía que se autodestruyen a los cinco se-
gundos de ser usados, pero en cuanto desaparecen, 
resultan inolvidables. Invisible muestra a la genial mú-
sica Mursego grabando con su chelo la banda sonora 
de una película de vampiros, que no es otra que este 
mismo film: la crónica de una despedida amorosa en 
primera persona del plural. Una película sonámbula y 
funámbula, translúcida y sensible como la piel de un 
vampiro acercándose a la ventana.
Isaki Lacuesta 

He was born in Bilbao in 1976. He directed the short films Wrócic/Volver (2006), Decir 
adiós (2007) and Cinco películas breves (2008).

Nació en Bilbao en 1976. Dirigió los cortos Wrócic/Volver (2006), Decir adiós (2007) y Cinco 
películas breves (2008).

Víctor Iriarte

España - Spain, 2012
65’ / DM / Color
Español - Spanish

D: Víctor Iriarte     
E: Marine de Contes, 
Víctor Iriarte
S: Ander Barriuso, 
Víctor Iriarte
M: Mursego
CP: cajaconcosasdentro, Krea 
Expresión Contemporánea
I: Maite Arroitajauregui 
(aka Mursego)

Contacto / Contact
cajaconcosasdentro
Víctor Iriarte
T +34 630 511 060
E viriartev@yahoo.es

Invisible
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This is a film of extremes and borders. Made on the 
limit between reality and representation, bordering 
the lines of sanity, absolute tedium, and a senseless 
life, Ignasi Duarte depicts a strange group of men in 
an abandoned no man’s land. In his first film, and with 
some influences by the also extreme Albert Serra, the 
director builds the sequences that will make the film 
out of the crazy, taciturn, but in the end liberating be-
havior of these ghostly human beings. 
MMF

Éste es un film de extremos y fronteras. Hecho en el 
límite entre lo real y lo representado, bordeando las 
líneas de la cordura, el hastío absoluto y el sinsentido 
por la vida, Ignasi Duarte retrata un extraño colectivo 
de hombres en una abandonada tierra de nadie. El 
realizador, en su primer largometraje y con algunas in-
fluencias del también extremo Albert Serra, construye 
las secuencias que hilvanarán la película a partir del 
comportamiento alocado, taciturno, pero en fin libre 
de estos espectrales seres humanos.
M. Martí Freixas

He was born in Barcelona in 1976. A visual artist, playwright, and founder of the National 
Museum of Portable Art, this is his first full-length film.

Nació en Barcelona en 1976. Artista visual, dramaturgo y fundador del Museo Nacional de 
Arte Portátil, éste es su primer largo.

Ignasi Duarte

Portugal / España -  
Portugal / Spain, 2012
69’ / DCP / Color
Portugués - Portuguese

D, G: Ignasi Duarte     
F: Marc González 
E: Marc Capdevila
S: Joan Pons, Pedro Góis
M: Associação Filarmónica 25 
de Setembro
P: Ignasi Duarte, Vasco Neves, 
João Trabulo
CP: Pão Filmes, Citemor, 
Periferia Filmes
I: Nuno Castilho, Victor Fuzeta, 
Arsénio Lopes

Contacto / Contact
Periferia Filmes
Apartado 27017, EC Praça 
Município
1144-003 Lisbon, Portugal
T +351 21 314 1744
E geral@periferiafilmes.com
W www.periferiafilmes.com

Montemor

For years Siminiani’s talent has been a shouted secret, 
and the moving Mapa proves why. The journey of this 
first-person diary, a sentimental trip from Madrid to In-
dia, is also the one taken by his film forms. Siminiani up-
dates the idea of “journey of initiation” to digital editing, 
and offers us a “journey of re-initiation”, like we reboot 
computers when they crash. (Unrequited) love and play; 
a cinema that doubts and corrects itself –the finest dem-
onstration of courage and beauty. 
IL

Hace años que el talento de Siminiani es un secreto a 
gritos, y la conmovedora Mapa lo certifica. El periplo de 
este diario en primera persona, viaje sentimental entre 
Madrid y la India, es a la vez el de sus formas fílmicas. 
Siminiani actualiza la idea del “viaje iniciático” al mon-
taje digital, y nos ofrece un “viaje reiniciático”, igual que 
reiniciamos los ordenadores cuando andan mal. El (des)
amor y el juego; un cine que duda y se corrige como ma-
yor demostración de valentía y de belleza.
Isaki Lacuesta 

España - Spain, 2012
85’ / HD / Color
Español - Spanish

D, G, F, E: León Siminiani     
S: Nacho Royo
M: Licenciada
P: María Zamora, 
Stefan Schmitz,  
Samuel Martín,  
Mario Madueño
CP: Avalon P.C., 
Pantalla Partida

Contacto / Contact
Avalon P.C.
Marion Guével
Plaza del Cordón, 2, bajo izq.
28005 Madrid, Spain
T +34 91 366 4364
E mguevel@avalon.me
   mzamora@avalon.me
W www.avalon.me

Map  

Mapa

León Siminiani
Dirigió, entre otros, los cortos Dos más (2001) y El premio (2011), y los microdocumenta-
les Conceptos claves del mundo moderno.

He directed, among others, the shorts Dos más (2001) and El premio (2011), as well as the 
micro-documentaries Conceptos claves del mundo moderno.
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The pictorial representation of the Banyoles landscape, 
elaborated by two twin brothers, is the starting point 
for this contemplative documentary that stands half-
way between observation and mise en scène. Director 
Francesc Font depicts the family bond of the two protag-
onists through an artistic practice that is closely related 
to the place where they live. Both the process develop-
ment and the analytical reflection of painting connect 
in this paced film where Joan de Palau and Raimon de 
Palau thoroughly capture chromatic textures of an over-
whelming nature. 

La representación pictórica del paisaje de Banyoles, 
elaborada por parte de dos hermanos gemelos, es el 
punto de partida de este documental contemplativo a 
medio camino entre lo observacional y la puesta en 
escena. El director Francesc Font retrata el vínculo fa-
miliar de los dos protagonistas mediante una práctica 
artística íntimamente relacionada con el lugar en el 
que habitan. El desarrollo procesual y el pensamiento 
analítico de la pintura se dan la mano en un film pau-
sado donde Joan de Palau y Raimon de Palau captu-
ran, minuciosamente, las texturas cromáticas de una 
naturaleza sobrecogedora.

He works in the multimedia, videographic, and film sectors. In 2001 he founded the production 
company Movie-ments. He’s also a professor.

Trabaja en el sector multimedia, videográfico y cinematográfico. En 2001 creó la productora 
Movie-ments. También es docente.

Francesc Font

España - Spain, 2012
66’ / DCP / Color
Catalán - Catalan

D, G, F, DA, P: Francesc Font     
E: David Pérez
S: Xebi Salvatella, Lluís Costa
M: Jaume Garcia
CP: Movie-ments
I: Joan de Palau, 
Raimon de Palau,  
Monserrat Juncà,  
Miquel Torrent

Contacto / Contact
Movie-ments
Francesc Font
C/ Girona 32, Baixos
17820 Banyoles, Spain
T +34 972 580 466
E info@movie-ments.com
W www.esguard.net

Perseverança

When I was little, I was told my grandfather Pepe had 
died. Later I found out he had migrated to Argentina 
after the Civil War in search of a better future. My grand-
mother María never heard from him again. She was left 
alone and had to leave Spain to raise her three kids. 
That was the start of a family Diaspora that keeps us 
scattered around the world. Pepe el andaluz is a journey 
against time and oblivion. A story that poses nothing but 
questions and hides unexpected feelings: pieces of the 
fragmented image of my grandfather, of whom I only 
have an incomplete map.
AAJ

Cuando era pequeño, me contaron que mi abuelo Pepe 
había muerto. Más tarde descubrí que había emigrado 
a Argentina después de la Guerra Civil en busca de me-
jor fortuna. Mi abuela María nunca supo nada más de 
él. Sola, tuvo que salir de España para criar a sus tres 
hijos. Éste fue el comienzo de la diáspora familiar que 
nos mantiene separados por el mundo. Pepe el andaluz 
es un viaje contra el tiempo y el olvido. Una historia que 
sólo plantea interrogantes y esconde descubrimientos 
inesperados: piezas de la imagen fragmentada de mi 
abuelo, de quien sólo tengo un mapa incompleto.
Alejandro Alvarado Jódar

Born in Málaga in 1975, they co-directed the shorts La chimenea (2003), Mi hermana (2006) 
and Tanta gente sola (2011), as well as the documentary El reverso de la realidad (2007).

Nacidos en Málaga en 1975, codirigieron los cortos La chimenea (2003), Mi hermana (2006) 
y Tanta gente sola (2011), y el largo documental El reverso de la realidad (2007).

Alejandro Alvarado & Concha Barquero

Pepe el andaluz
Pepe the Andalousian  

España - Spain, 2012
83’ / DM / Color - B&N
Español - Spanish

D, F, DA, P: Alejandro 
Alvarado, Concha Barquero    
G: Alejandro Alvarado, Concha 
Barquero, Josetxo Cerdán
E: Alejandro Alvarado, Concha 
Barquero, Esteban Wiaggio
S: Alejandro Alvarado, Concha 
Barquero, Carlos del Castillo
M: Freesound Project
CP: Alvarquero
I: María Ramírez, Chelo Jódar, 
Pepín Jódar, Ma. Carmen 
Jódar, Ana María Jódar

Contacto / Contact
Alvarquero
Concha Barquero
Manuel Altolaguirre, 10 - 8° 4
29720 Cala del Moral, Spain
T +34 952 970 921
   +34 699 539 361
E alvarquero@gmail.com
   zooscopio@yahoo.com
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In the last ten years, give or take, a movement of young filmmakers 
from the margins of the industry has emerged in Spanish cinema. A 
current that remains close to the forms of non-fiction, but expands 
towards other forms. This cinematographic periphery is a centrifuge 
of creativity, with few resources and lots of artistic and political re-
belliousness. This program presents some of more renowned ones 
and their latest work. La matança del porc is an argument in favor 
of rising up in arms by the multifaceted creator Isaki Lacuesta, who 
starts with an amateur filmmaker and scratches different social 
claims from the country that yearn for the Day of San Martín. Jorge 
Tur observes and moves around the heat of Barcelona’s general 
strike on March 29th, 2012, and the Los Hijos Group goes through 
the apathy Madrid citizens feel for the official Madrid that is offered 
to tourists. Finally, filmmaker and traveler Lluís Escartín, listens to al-
ternative voices different than the official media discourse in Egypt, 
searching for the uprisings he couldn’t find in Spain.

MMF

En los últimos 10 años, aproximadamente, ha emergido en el cine 
español un movimiento de jóvenes realizadores situados volunta-
riamente en los márgenes de la industria. Una corriente cercana a 
las formas de la no-ficción pero que se expande hacia muchas otras 
direcciones formales. Esta periferia cinematográfica es un centri-
fugado de creatividad, pocos medios y mucha rebeldía, artística y 
política. Este programa presenta a algunos de los más reconocidos 
con sus obras más recientes. La matança del porc es un alegato a 
la toma de las armas del multifacético creador Isaki Lacuesta, quien 
partiendo de un cineasta amateur, scratchea distintas reivindicacio-
nes sociales del país que anhelan el Día de San Martín. Jorge Tur 
observa y se mueve en el calor de lo acontecido en la huelga general 
del 29M-2012 en Barcelona, así como el Colectivo Los Hijos realiza 
un recorrido por la desidia de los rostros de ciudadanos madrileños 
frente al peso del Madrid oficial vendido a los turistas. Finalmente, 
el cineasta y gran viajero Lluís Escartín, escucha en Egipto las voces 
alternativas a los discursos mediáticos, buscando las revueltas que 
en España no encontró.

M. Martí Freixas

Programa       1Program
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Contacto / Contact
Colectivo Los Hijos
Natalia Marín
Valverde 41, 4a
28004 Madrid, Spain
T +34 679 728 427
E colectivo.loshijos@gmail.com
W www.loshijos.org

España - Spain, 2012
18’ / DM / Color
Español - Spanish

D, E: Colectivo Los Hijos     

Created in 2008 by Javier Fernández Vázquez, Luis López Carrasco y 
Natalia Marín Sancho, the 25th Festival held a focus of their work.

Formado en 2008 por Javier Fernández Vázquez, Luis López Carrasco y 
Natalia Marín Sancho, el 25° Festival le dedicó un foco.

Colectivo Los Hijos

January, 2012 (or the Apotheosis of Isabel, the Catholic)    

Enero, 2012 (o la apoteosis de Isabel, la Católica)

Contacto / Contact
Jorge Tur Moltó
Diputació 342, pral 1ª
08009 Barcelona, Spain
T +34 678 437 154
E larpella@hotmail.com
W www.vimeo.com/jorgetur

España - Spain, 2012
12’ / DM / Color
Español - Spanish,  
Catalán - Catalan

D, G, F, E, DA, S, P: 
Jorge Tur Moltó      

Born in Alicante in 1980, he’s a psychologist and has a Master’s in Creative 
Documentary from the UAB. He directed De función (2006), among others.

Nacido en Alicante en 1980, es psicólogo y máster en documental crea-
tivo por la UAB. Dirigió De función (2006), entre otros.

Jorge Tur Moltó

It’s Time to Shake the Cherries    
Ya llega el tiempo de agitar las cerezas

Ja arriba el temps de remenar les cireres

CP: La Termita Films
I: Pep Armengol
    
Contacto / Contact
La Termita Films
Isaki Lacuesta
Sant Daniel 11, bajos
17007 Girona, Spain
T +34 657 117 772
E isakilacuesta@gmail.com
W www.lacriticaespectacular.
blogspot.com.es

España - Spain, 2012
10’ / DM / Color
Catalán - Catalan

D, G, E: Isaki Lacuesta     
F: Pep Armengol, 
Isaki Lacuesta 
DA: 15M
S: Isaki Lacuesta
M: Young Charlatans 
(Roland S. Howard)
P: Josetxo Cerdán, 
Isaki Lacuesta

Born in Girona in 1975, he directed Cravan vs. Cravan (2002), The Leg-
end of Time (2006) and The Condemned (2009), among others.

Nacido en Girona en 1975, dirigió Cravan vs. Cravan (2002), La leyenda 
del tiempo (2006) y Los condenados (2009), entre otras.

Isaki Lacuesta

The Killing of the Pig    
La matanza del cerdo

La matança del porc

Contacto / Contact
Lluís Escartín Lara
E elarmadillo66@gmail.com

España / Egipto -  
Spain / Egypt, 2012
35’ / DM / Color

D, F, E: Lluís Escartín Lara
M: Um Addallah, 
Islam Chipsy, Mazaher
P: Lluís Escartín Lara, 
Maurilio de Miguel

Born in Barcelona in 1966. The 25th edition of the Festival held a retro-
spective of his work.

Nacido en Barcelona en 1966. El 25° Festival exhibió una retrospectiva 
de sus trabajos.

Lluís Escartín Lara

El silencio entre los disparos    
The Silence Between the Shots
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In the last two years, the presence of auteurs from Galicia in top 
festivals has been a constant, with Oliver Laxe, Xurxo Chirro and Eloy 
Enciso as the most outstanding names in a list that keeps grow-
ing. And this happens in a very hard economic context, with public 
support in Galicia being reduced to the minimum, if not eliminated 
(that’s what happened to the “talent promoting contributions”, 
which benefitted those young internationally recognized filmmak-
ers) and the unheard-of indifference of the intellectual elites, the 
media, and even local film festivals, which except for a few honor-
able exceptions, haven’t paid enough attention to this stimulating 
and effervescent creative scene.
We welcome, then, the chance to see Ángel Santos’ essays on 
personal and family memories; Xacio Baño’s moving fiction about 
loneliness and absence; Xurxo Chirro’s portrait of labor and land-
scape (plus a remarkable fragment that could have been part of 
Vikingland); and the new study on communities and their integration 
to space brought to us by the QQ, Vicente Vázquez and Usue Arrieta.

MP

En los últimos dos años, la presencia de autores galegos en los más 
importantes festivales ha sido constante, con Oliver Laxe, Xurxo Chi-
rro y Eloy Enciso como nombres más destacados de una lista que no 
para de crecer. Y esto sucede en un contexto económico muy difícil, 
con el apoyo público reducido en Galicia al mínimo, cuando no elimi-
nado (así sucedió con las llamadas “ayudas a la promoción del talen-
to”, de las que se beneficiaron justamente los jóvenes creadores con 
mayor prestigio en el exterior), y con la insólita pasividad de las élites 
intelectuales, los medios de comunicación e incluso los certámenes 
de cine locales, que salvo honrosas excepciones no han prestado 
atención suficiente a esta estimulante efervescencia creativa.
Bienvenida sea, pues, la oportunidad de ver los ensayos sobre la 
memoria familiar y personal de Ángel Santos; la emotiva ficción de 
Xacio Baño sobre la soledad y la ausencia; el retrato del trabajo y el 
paisaje que nos brinda Xurxo Chirro (más un excepcional fragmento 
que pudo formar parte de Vikingland); y el nuevo estudio sobre co-
munidades y su integración en un espacio que nos brindan los QQ, 
Vicente Vázquez y Usue Arrieta.

Martin Pawley

Contacto / Contact
Rebordelos
Xacio Baño
C/ Alfredo Brañas 10 - 3º B
15701 Santiago de 
Compostela, Spain
T +34 606 555 524
E info@rebordelos.com
W www.rebordelos.com

CP: X Films, Punto de Vista 
Festival, INAAC
I: Lander Muniozguren, 
Ager Iturbe, Andoni 
Odriozola, Jurdan Zubikarai,  
Unai Paniagua

Contacto / Contact
Usue Arrieta
E arrieta.usue@gmail.com
v.vazquez.peleteiro@gmail.com

España - Spain, 2012
7’ / DM / Color
Gallego - Galician

D, G, E, P: Xacio Baño     
F: Lucía C. Pan 
DA: María Lolo
S: Jorge M. Pérez
CP: Rebordelos
I: Mabel Rivera, Fernando Morán

España - Spain, 2011
30’ / DM / Color
Euskera - Basque,  
Español - Spanish

D, G, F, E: Vicente Vázquez, 
Usue Arrieta      
S: Ainara Elgoibar, Javi Álvarez
P: Vicente Vázquez, 
Usue Arrieta

He was born in Xove, Spain, in 1983, and studied Filmmaking at the Uni-
versity of Leon. He directed the short Estereoscopía (2011), among others.

They met at the Fine Arts School in Cuenca y and have been working to-
gether for a decade. They co-directed El enemigo (2009) and La huesera 
(2010), among others.

Nació en Xove, España, en 1983, y estudió cine en la Universidad de 
León. Dirigió el corto Estereoscopía (2011), entre otros.

Se conocieron en la Facultad de Bellas Artes de Cuenca y trabajan juntos 
hace una década. Codirigieron El enemigo (2009) y La huesera (2010), 
entre otros.

Xacio Baño

Vicente Vázquez & Usue Arrieta

Pieces    Pedazos

De arriba abajo, de arriba abajo    Top Down and Bottom Up

Anacos

Goitik behera, behetik gora

Programa       2Program
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Phantoms#1  

To the Light    A la luz

Phantoms#2  

Night    Noche

Fantasmas#1

Á luzada

Fantasmas#2

Lupita

Noite

España - Spain, 2010
9’ / DM / Color
Español - Spanish

D, P: Ángel Santos Touza     
CP: Amateurfilms

España - Spain, 2012
15’ / DM / Color

D: Xurxo Chirro 

España - Spain, 2012
20’ / DM / Color

D: Ángel Santos Touza     
F: Alberto Díaz “Bertitxi”, 
Ángel Santos Touza 
S: Ángel Santos Touza, Xavier 
Souto, Retina Sound Studio
P: Ángel Santos Touza
CP: Amateurfilms

España - Spain, 2012
8’ / DM / Color
Español - Spanish,  
Gallego - Galician

D: Xurxo Chirro

España - Spain, 2012
6’ / DM / Color

D: Xurxo Chirro

He was born in Pontevedra in 1976, studied Art History and later Film-
making at the CECC. He directed Dos fragmentos/Eva (2011).

Born in A Guarda, Spain, in 1973, he majored in Art History. He directed 
Vikingland (2011, 26th Festival).

Nacido en Pontevedra en 1976, estudió historia del arte y luego cine en 
el CECC. Dirigió el largo Dos fragmentos/Eva (2011).

Nacido en A Guarda, España, en 1973, es licenciado en historia del arte. 
Dirigió el largo Vikingland (2011, 26° Festival).

Ángel Santos Touza

Xurxo Chirro

Contacto / Contact
Amateurfilms
Ángel Santos Touza
Lugar do Picoto, 6 - Borela
36856 Cotobade, Spain

T +34 627 407 543
   +34 986 097 470
E asantostouza@hotmail.com
W www.asantostouza.
blogspot.com

Contacto / Contact
Xurxo Chirro
E xurxochirro@gmail.com
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A comedy that is halfway between a musical and the absurd, 
Carlos Vermut’s Don Pepe Popi follows Esteban and Xavi, a duet 
of comedians that became famous for the online videos they did 
under the name Venga Monjas. One day, a woman from Madrid 
calls them to make a video on demand; perhaps the hardest one 
of their lives. On a purely musical ground, in Lo popular Jimmy Gim-
ferrer takes a song by the band Astrud and adds funny everyday 
images. So, a girl talks on the phone sitting on a sofa while others 
dance in the living-room; meanwhile Manolo plays a song doing 
funny faces, and Genis and Hildegarda chit chat and laugh. Finally, 
the prolific Daniel Cuberta offers a double feature that is short but 
powerful, in which he unfolds his interests in video as a form that is 
related to both haiku-miniatures (Tus palabras) and poetic essays 
(La historia más triste).

Comedia a mitad de camino entre el musical y el absurdo, Don Pepe 
Popi, de Carlos Vermut, sigue a Esteban y Xavi, un dúo cómico que 
se ha hecho conocido gracias a sus videos en internet bajo el nom-
bre de Venga Monjas. Un día son llamados por una mujer de Madrid 
para realizar un video por encargo; quizá, el trabajo más duro de 
sus vidas. Por su parte, desde un terreno puramente musical, Jimmy 
Gimferrer toma, en Lo popular, un tema musical de la banda Astrud 
y le agrega imágenes de cómica cotidianidad. Así, una chica habla 
por teléfono sentada en un sofá mientras otras bailan en el salón; a 
su vez, Manolo interpreta una canción haciendo movimientos raros 
con la cara, y Genís e Hildegarda dicen tonterías y se ríen. Final-
mente, el prolífico Daniel Cuberta ofrece un doble programa corto 
pero contundente en el que se despliegan sus intereses en el video 
como una forma más ligada a la miniatura-haiku (Tus palabras) o al 
ensayo poético (La historia más triste).

Programa       3Program
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La historia más triste

Gelabert, Esteban Navarro, 
Juan Cavestany, Petra del Rey
    
Contacto / Contact
Psicosoda Films
C/ Arganda 6 - 6° C
28005 Madrid, Spain
T +34 6 3519 7832
E info@psicosoda.com
W www.psicosoda.com

España - Spain, 2012
16’ / DM / Color
Español - Spanish

D, G, F: Carlos Vermut     
S: Guillermo Castrodeza, 
Milan Vulich
P: Venga Mongas, 
Psicosoda Films
I: Xavi Daura, Elisabet 

Born in Madrid in 1980, he’s an illustrator. His first film, Diamond Flash, 
is also screening in this edition of the Festival.

Nacido en Madrid en 1980, es ilustrador. Su primer largometraje, 
Diamond Flash, también se exhibe en el Festival.

Carlos Vermut

Don Pepe Popi

I: Manolo Martínez, 
Genís Segarra, Montse Triola, 
Joanne Mirallas Halpin

Contacto / Contact
Jimmy Gimferrer
c/ Abaix 1
T +34 6 1750 2540
E jimmygimferrer@gmail.com

España - Spain, 2011
11’ / DM / Color
Español - Spanish

D, G: Jimmy Gimferrer     
F: Andreu Adam 
E: Lluís Cerveró
S: Jordi Ribas
P: Óscar Romagosa, 
Mónica Blas

He was born in Angoulême, France, in 1972, and studied Art in Barce-
lona. He was a cinematographer in Aita and Birdsong.

Nació en Angoulême, Francia, en 1972, y estudió pintura en Barcelona. 
Fue director de fotografía en Aita y El cant dels ocells.

Jimmy Gimferrer

Lo popular

España - Spain, 2011
8’ / DM / Color
Español - Spanish

D, G: Daniel Cuberta 

Tus palabras
España - Spain, 2011
1’ / DM / Color

D, G: Daniel Cuberta  

Born in Sevilla in 1972, he studied Filmmaking in that city. His extensive 
body of work includes Bizcochos borrachos (1995) and Apuntes del Sa-
hara (2009).

Nacido en Sevilla en 1972, estudió cine allí. Su vasta obra incluye 
Bizcochos borrachos (1995) y Apuntes del Sahara (2009).

Daniel Cuberta Contacto / Contact
Daniel Cuberta
E danielcuberta@gmail.com
W www.danielcuberta.com
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As he’s about to be 90 years-old, Ramón goes out on the road in 
search of his memories from the Spanish Civil War. Mental memo-
ries, but mostly places he saw when he was young, over sixty years 
ago, and still carries in his memory. Francina Verdés follows him 
closely with his camera, recording the intimacy and emotion of a 
journey through time, and turning Coses rares que passaven abans 
into a portrait of the act of remembering. Chus Domínguez follows 
the same path, but through a radically different setting. Kubrick is 
a memory shaped as a street performance to honor the Kubrick 
theater, which was torn down to build an apartment complex. And if 
memory acquires a dimension of resistance in this second film, then 
Kikol Grau’s testimony-fueled documentary El otro cine transforms it 
into a celebration of the new generation of alternative Spanish film-
makers, most of them scattered in this Festival section. 

Con casi noventa años de edad, Ramón sale a la carretera en busca 
de sus recuerdos de la Guerra Civil española. Recuerdos, sobre todo 
de lugares que conoció de joven, hace más de setenta años, y que 
lleva grabados en la memoria. Francina Verdés lo sigue de cerca con 
su cámara registrando la intimidad y emoción de un viaje en el tiem-
po, haciendo de Coses rares que passaven abans un retrato sobre 
el acto de recordar. Chus Domínguez sigue el mismo camino, pero 
mediante una puesta en escena radicalmente distinta. Kubrick es 
un recuerdo en forma de performance callejera en homenaje a las 
salas de cine Kubrick, demolidas para construir una torre de depar-
tamentos. Y si el recuerdo adquiere una dimensión de resistencia 
en este segundo film, el documental de entrevistas de Kikol Grau, El 
otro cine, la transforma en una celebración de la nueva generación 
de cineastas españoles alternativos, la mayoría de ellos y ellas suel-
tos a lo largo de esta sección.
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Contacto / Contact
Francina Verdés
Blasco de Garay, 55 - 2n 1a
08004 Barcelona, Spain
T +34 6 4562 2778
E francinavo@gmail.com

España - Spain, 2012
28’ / DM / Color
Catalán - Catalan,  
Español, Spanish

D: Francina Verdés     
G: Francina Verdés, 
Pablo Baur
F: Pablo Baur 
E: Carmen G. Martínez
S: Martín Sappia
P: Francina Verdés
I: Ramón Sangés

Born in 1978, she’s a journalist and documentary filmmaker. She 
directed Ja tornes a gravar (2008) and the full-length film Teresa 
sin mar (2012).

Nacida en 1978, es periodista y documentalista. Dirigió Ja tornes a 
gravar (2008) y el largometraje Teresa sin mar (2012).

Francina Verdés

Rare Things That Happened Before   
Cosas raras que pasaban antes

Coses rares que passaven abans

Contacto / Contact
Rosabel Muñiz
E crotibel@gmail.com
W www.chusdominguez.com

Contacto / Contact
Made in Hell
Kikol Grau
Calle Tánger N° 50, 6° 1ª
08018 Barcelona, Spain
T +34 6 9507 8385
E kikolgrauruiz@hotmail.com

España - Spain, 2012
14’ / DM / B&N
Español - Spanish

D, E: Chus Domínguez     
S: Tomás Álvarez
P: Jesús M. Domínguez    

España - Spain, 2012
25’ / DM / Color
Español - Spanish

D, E: Kikol Grau     
G: Kikol Grau, Nacho 
Palomitas en los Ojos
I: Lucía Ruiz García, 
Aitor Garay, Los Hijos,  
Lluís Escartín, Óscar Pérez

He was born in León in 1967. He directed short films like Chamamento 
(2004) and medium-length films like Ciudadano inmigrante (2006).

He studied Image and Sound at the EMAV in Barcelona, and works in TV. 
He created the online Channel Si te he visto no te aguanto TV.

Nació en León en 1967. Dirigió cortos como Chamamento (2004) y 
mediometrajes como Ciudadano inmigrante (2006).

Estudió imagen y sonido en el EMAV de Barcelona, y trabaja en TV. 
Creó el canal online Si te he visto no te aguanto TV.

Chus Domínguez

Kikol Grau

The Other Cinema  

Kubrick

El otro cine
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One month before this 27th edition of the Festival, La educación 
prohibida already had more than 4 million viewers on YouTube. The 
number is impressive, and not just for the local market. Four million 
online viewers that add to the people that went to the hundreds of 
screenings organized in theaters across the country. The Internet, no 
doubt, is no longer the future of exhibition, but a current scenario 
of powerful weight. The following projects are a prove of that, since 
they were created for the web and some of them produced by online 
fund management through crowdfunding or community financing. 
Finance and exhibition, the start and end of a process that is not only 
accepted by each project’s target audience but also makes each one 
a huge success. 
It’s time the established production and distribution processes, the 
classic ones, take notice of this phenomenon, and assimilate it as a 
new way to understand cinema, its starting points and ranges. That’s 
the reason for this section, which includes four quality projects that 
can be seen both in our theaters and on the web, and definitely prove 
the future is now. Cinema 2.0 is among us. 

PC

Un mes antes de que comience esta 27º edición del Festival, La edu-
cación prohibida ya acumulaba más de cuatro millones de espectado-
res en YouTube. La cifra es impresionante, y no sólo para el mercado 
local. Cuatro millones de espectadores online, a los que se les tienen 
que sumar los asistentes a las cientos de proyecciones organizadas 
en salas de todo tipo. Internet, no cabe ninguna duda, ya no es más 
el futuro de la exhibición, sino un presente de contundente potencia. 
Prueba de eso son los siguientes proyectos, todos pensados para 
la web, algunos producidos gracias a la gestión de fondos online, a 
través de sistemas de crowdfunding o financiación comunitaria. Fi-
nanciación y exhibición, comienzo y fin de un proceso que no sólo es 
aceptado por el público al que está destinado cada proyecto, sino que 
se transforman en éxitos rutilantes. 
Es hora de que los procesos de producción y distribución ya estable-
cidos, los clásicos, tomen nota de este fenómeno, asimilándolo como 
una nueva forma de entender el cine, sus puntos de partida y sus 
alcances. Por eso esta sección, en la que se incluyen cuatro proyectos 
de calidad, que bien pueden verse online como en nuestras salas, 
probando –de manera fehaciente– que el futuro es hoy. El Cine 2.0 
está entre nosotros.

Pablo Conde

DosPuntoCero
TwoPointZero
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Born in Haedo in 1978, he directed films like Plaga Zombie - The 
Beginning (1997) and Filmatron (2007) with Farsa Producciones.

Nacido en Haedo en 1978, ha realizado con Farsa Producciones 
largometrajes como Plaga zombie (1997) y Filmatron (2007).

Pablo Parés

 

The starting point for Daemonium is unique, no matter 
how you approach it: a local sci-fi action film project with 
cyber-punk and anime as direct references, and its result 
–as we can guess, since it was made by a true dream 
team of independent genre cinema– will leave anyone 
who dares see it speechless. Though as a five chapter 
film to premiere on the web as they are made, the search 
can be sum up in the words of its director Pablo Parés: 
“We’re trying to achieve the power of current images, 
films like Sucker Punch, with the strength of the stories 
and atmospheres of 1980s films such as Total Recall”. 
With a powerful visual imagery and a strong ideological 
stand, the result is a turning point for local production, a 
test to the limits of what you can manage to do in science 
fiction and fantasy beyond budget restrictions. 

El punto de partida de Daemonium es único por dónde 
se lo analice: un proyecto nacional de acción y ciencia 
ficción con el cyber-punk y el animé como referentes 
directos, cuyos resultados –como se puede suponer, al 
tratarse de un verdadero dream team del cine de género 
independiente– dejan boquiabierto a quien se le atreva. 
Pensado como un largometraje en cinco entregas, estre-
nadas en la web a medida que se realizan, la búsqueda 
se resume en las palabras de su director, Pablo Parés: 
“Estamos intentando lograr la potencia de las imágenes 
de esta época, de películas como Sucker Punch, pero 
con la fuerza de las historias y climas del cine de los 
‘80, como El vengador del futuro”. El resultado, con su 
poderosa imaginería visual y fuerte anclaje ideológico, 
marca un verdadero antes y un después para la produc-
ción local, una prueba de los límites a los que se puede 
llegar en la ciencia ficción y el fantástico, más allá de las 
restricciones presupuestarias.

Argentina, 2012
60’ / HD / Color
Español - Spanish

D, S: Pablo Parés     
G: Flor Canosa, Daniel Casco, 
Simon Ratziel
F: Mariano Suarez 
E: Guille Gatti
DA: Daniel Casco
M: Emil
P: Simon Ratziel, Daniel 
Casco, Martín Coca
CP: HYDRA Corp
I: Caro Angus, Walter Cornás, 
Daniel Casco, Amanda Nara, 
Sebastián Muñiz

Contacto / Contact
HYDRA Corp
Pablo Parés
T +54 11 4659 6044
F +54 11 4659 6044
E pablopares@yahoo.com
W www.daemonium.tumblr.com

Daemonium
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Born in Buenos Aires in 1987, he studied at the ISER. His research 
in the field of education resulted in this film, his first one.

Nacido en Buenos Aires en 1987, estudió en el ISER. Su investiga-
ción en el campo de la educación resultó en éste, su primer film.

Germán Doin

Con más de 200 años de existencia, la institución esco-
lar ha recorrido un largo trayecto desde su consideración 
original como la principal forma de acceso a la educación 
hasta la crítica actual de sus estructuras y prácticas, con-
sideradas en su gran mayoría obsoletas y anacrónicas al 
seguir negando la libertad de elección o la importancia 
que tienen el amor y los vínculos humanos en el desa-
rrollo individual y colectivo. A partir de estas reflexiones 
críticas han surgido, a lo largo de los años, propuestas y 
prácticas que pensaron y piensan la educación de una 
forma diferente. A su vez diferente como documental (los 
más de 25.000 seguidores en las redes sociales antes 
de su estreno y una financiación colectiva de 704 copro-
ductores), La educación prohibida que propone explorar 
estas ideas y visibilizar aquellas experiencias que se han 
atrevido a cambiar las estructuras del modelo educativo 
de la escuela tradicional.

With over 200 years of existence, the school institution 
has gone a long way from its original consideration as 
a main access to education to today’s critical perspec-
tive of its structures and practices, mostly regarded as 
obsoletes and outdated since they continue to refuse 
freedom of choice and the importance love and human 
bonding have in individual and collective development. 
Through the years these critical insights have sprung 
suggestions and practices that have analyzed education 
in a different way. A documentary that’s also different 
(more than 25,000 social network followers before its 
release and a collective funding of 704 producers), La 
educación prohibida sets to explore these ideas and 
show those experiences that have dared to change the 
educational structures of traditional schooling.

Argentina, 2012
121’ / DM / Color
Español - Spanish

D: Germán Doin     
G: Germán Doin, Verónica 
Guzzo, Juan Vautista,  
Julieta Canicoba
F: Sandra Grossi, G. Doin 
E: G. Doin, V. Guzzo
DA: Micaela Sleigh
S, M: Juan Mac Lean, 
Javier Ruiz
P: G. Doin, V. Guzzo, Cintia 
Paz, Franco Iacomella, 
Daiana Gómez
CP: Eulam Producciones
I: Santiago Magariños, 
Amira Ade, Nicolás 
Valenzuela, Gastón Pauls, 
María Alejandra Figueroa

Contacto / Contact
Eulam Producciones
Germán Doin
E gcampos@educacionprohibida.com
W www.educacionprohibida.com

The Forbidden Education   

La educación prohibida
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Argentina, 2012
84’ / DM / Color
Español - Spanish

D, G, E, P: Agustín Ross 
Beraldi, Diego Labat    
F: Diego Saguí 
DA: Ángeles Frinchaboy
S: Sebastián Blejman
M: Diego Labat
I: Miguel Israilevich, 
Lucas Lagré, Nicolás Maiques,  
Paula Carruega, Clara Hails

Contacto / Contact
Diego Labat
T +54 9 11 4928 0368
E diego@lamaquinaqueescupe.com.ar
W lamaquinaqueescupe.com.ar

“Nos gusta decir que la peli arranca donde termina una de 
Disney. Cuando el pibe, después de conseguir a la chica 
ideal, se sienta a ver la tele con ella y se levanta diciendo: 
‘A mí este programa no me gusta’. Eso es básicamente 
lo que le pasa al protagonista.” Mediante esta situación 
hipotética definen su película Diego Labat y Agustín Ross 
Beraldi, la primera realizada en argentina exclusivamente 
para ver online en su página web (lamaquinaqueescupe.
com.ar). Una mezcla de comedia absurda con un conglo-
merado de sitcoms y dibujos animados norteamericanos, 
La máquina que escupe monstruos y la chica de mis 
sueños es, como su título lo indica, una película extraña 
compuesta por (al menos) dos historias entrelazadas a 
través de un descubrimiento extraordinario: una máquina 
que graba sueños. Sin embargo, la historia que prevalece 
es la de Ricci, quien luego de conseguir a Feli, la “chica 
de sus sueños”, se da cuenta de que en realidad le gusta 
más Maia. Y de ahí en más todo se complica.

“We like to say the film starts right where a Disney movie 
ends. When the boy, after getting the ideal girl, sits down 
to watch TV with her and gets up saying: ‘I don’t like this 
show’. That’s basically what the main character is feel-
ing”. This hypothetical situation is used by Diego Labat 
and Agustin Ross Beraldi to define their film, the first one 
in Argentina made to be watched online at its website 
(lamaquinaqueescupe.com.ar). A mix of absurd comedy 
and a conglomerate of US sitcoms and cartoons, La má-
quina que escupe monstruos y la chica de mis sueños 
is, as the title says, a strange film made by (at least) two 
stories intertwined by an amazing discovery: a machine 
that records dreams. However, the main story is the one 
led by Ricci, who after getting Feli, his “dream girl” real-
ized he actually likes Maia more. And from then on, the 
plot thickens. 

La máquina que escupe monstruos 
y la chica de mis sueños

Agustín Ross Beraldi

Diego Labat

Nació en 1989. Estudió montaje en la Enerc

Nacido en 1985, estudió guion en la Universidad del Cine.

He was born in 1989. He studied Editing at the Enerc.

Born in 1985, he studied Scriptwriting at Universidad del Cine.

The Monster Machine and the Girl of My Dreams  



A Juan le gustan las historietas, tanto que bien podrían 
ser los únicos muebles de su reciente departamento de 
soltero. Recién separado de su novia, lo primero que 
hace es contactar a una seductora chica gótica con fines 
non-sanctos. Suena el timbre y quien llega no es la joven 
en cuestión, sino su mejor amigo, en busca de refugio. 
Según él, algo terrible le está por pasar. Según él, fue 
mordido por un lobo. Según él, en esta noche de luna 
llena, se va a transformar en algo monstruoso. La cues-
tión es en qué. Y no sólo eso: la bella desconocida está 
a punto de llegar, apenas comience la noche. Y habrá 
muchas visitas más, tan inesperadas como fantásticas. 
La noche del chihuahua es una divertida comedia de 
enredos, con un efectivo elenco, plagada de citas a un 
universo pop en expansión, atravesando el cómic, las 
películas de terror y las hamburguesas crudas. Una co-
media con colmillos de todo tipo, a la que vale la pena 
hincarle las fauces.

Juan loves comic books, so much that they could very 
well be the only furniture he has in its bachelor pad. 
Recently separated, the first thing he does is to contact 
a seductive goth girl for unhealthy purposes. The door-
bell rings, but instead of the girl in question, it’s his best 
friend looking for refuge. According to him, something 
terrible is about to happen to him. According to him, he 
was bitten by a wolf. According to him, on this full-moon 
night he will transform into something monstrous. The 
issue is what. And not just that: the beautiful stranger 
is about to arrive, as soon as the night falls. And there 
will be plenty of other visitors, as unexpected as fantas-
tic. La noche del chihuahua is a fun comedy of mishaps 
with an effective cast, plagued with quotes to pop culture 
universe expanding through comic books, horror flicks, 
and raw burgers. A comedy with all kinds of fangs, and 
worthy of a good bite. 

Argentina, 2012
67’ / DM / B&N
Español - Spanish

D, G, F, E: Guillermo Grillo     
DA: Jesica La Torre
S: Joaquín Baamonde
M: Diego Grimblat
P: Guillermo Grillo, 
Jesica La Torre
I: Benjamín Rojas, 
Estanislao Silveyra,  
Josefina Silveyra,  
Iván Espeche, Inés Palombo

Contacto / Contact
Guillermo Grillo /  
Jesica La Torre
T +54 11 2051 8888
   +54 9 11 5593 0817
E guillermogrillo@yahoo.com.ar
   jesicalatorre@yahoo.com.ar
W lanochedelchihuahua.com

La noche del chihuahua

Guillermo Grillo
Nacido en 1970, estudió en la FUC. Dirigió cortos como Bar 
de mala muerte (1993) y el largo Fantasma de Buenos Aires 
(2009).

Born in 1970, he studied at FUC. He directed short films, including 
Bar de mala muerte (1993), the full-length feature Fantasma de 
Buenos Aires (2009).

The Night of the Chihuahua    
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It’s no news, but it is a trend: in recent years, TV became a safe ref-
uge for thousands of filmmakers worldwide, as it brought them the 
chance to deepen their universes of fiction or objects of documen-
tary study. Therefore, thanks to the Operative Plan for the Promo-
tion and Support of Digital Audiovisual Contents, dozens of projects 
became stunning realities. This year the Festival decided to echo 
this new, effervescent, and renovating strike of projects, with a se-
lection that bares witness to the diversity in styles, themes, and ho-
rizons. The idea is simple: appreciating projects from a film theater, 
far from TV remotes, zapping, and pause. And posing a valid and 
current question: is this TV in cinema, or cinema in TV?

No es novedad, pero sí tendencia: en los últimos tiempos, la tele-
visión se transformó en un refugio seguro para miles de cineas-
tas a nivel mundial, brindándoles la posibilidad de profundizar 
en sus mundos de ficción o en sus objetos de estudio documen-
tal. Por eso, gracias a emprendimientos como el Plan Operativo 
de Promoción y Fomento de Contenidos Audiovisuales Digitales, 
decenas de proyectos se transformaron en contundentes reali-
dades. Este año el Festival decidió hacerse eco de esta nueva, 
efervescente, renovadora camada de proyectos, con una selec-
ción que da cuenta de la diversidad de estilos, temáticas y ho-
rizontes seguidos. La propuesta es sencilla: valorizar proyectos 
desde la sala de cine, lejos de los controles remotos, el zapping 
y la pausa. Y plantear una pregunta válida y actual: ¿se trata de 
televisión en el cine o cine en la televisión?

Los contenidos a exhibirse en el presente espacio son el resulta-
do del trabajo conjunto entre el Ministerio de Planificación Fede-
ral, Inversión Pública y Servicios y el Instituto Nacional de Cine y 
Artes Audiovisuales, y corresponden a Contenidos de Televisión 
Digital, en el marco del Plan Operativo de Promoción y Fomento 
de Contenidos Audiovisuales Digitales.
El espíritu y selección de los mismos dan buena cuenta del ma-
terial generado a través de las distintas líneas de Concursos (se-
ries de ficción, de documental, unitarios), y ponen de manifiesto 
los alcances en materia de producción audiovisual en las distin-
tas regiones del país; en algunos casos, con la participación de 
coproductores extranjeros.

The contents that will be screened in this program are the result 
of a joint effort between the Ministry of Federal Planning, Public 
Investment and Services, and the National Institute of Film and 
Audiovisual Arts, and correspond to the Digital Television Con-
tents in the framework of the Operative Plan for Promotion and 
Support of Digital Audiovisual Contents.
The program’s spirit and selection are proof of the material that 
was created through the different Tenders (for fiction shows, do-
cumentaries, and series), and manifest the audiovisual produc-
tion range of different regions in the country; in some cases, with 
the participation of foreign co-producers.

La TV Ataca: Nuevos Desafíos Catódicos
TV Strikes: New Cathodic Challenges
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Alberto alternates his job at the cemetery with gigs as 
an impersonator of Roberto Cosenza, a famous singer. 
Meanwhile, a serial killer is killing ventriloquists, and 
Alberto’s wife couldn’t think of a better idea than taking 
in Santiago, a paranoid ventriloquist. Roberto kills him-
self, and in the funeral Alberto meets both Roberto’s 
widow and lover. Slowly, he will develop a relationship 
with the two of them. Stories cross each other: work, 
affairs, the house filled with ventriloquists, crimes, and 
the growingly strange visions of Roberto Alberto starts 
to have… 

Bastards, orphans, accidents, amnesia… These are 
just some of the topics tapped by Latin American tel-
enovelas. Más que amor es un sufrir aims to pose a 
new perspective on a genre that has a key role within 
the region’s TV scene, through the memories and feel-
ings of actors, actresses, scriptwriters and viewers that 
speak out from different parts of the region. 

Nosotros, campesinos aims to witness a particular 
form of community organization, through which rural 
communities in Córdoba have managed –through 
collective work– to carry out enterprises that have im-
proved their living conditions. The distinctive mark of 
this series lies on the fact that one segment of each 
chapter is made and starred by the country workers 
and creators of these collective experiences, as a form 
of self-representation.

“I like to be here. To photograph things that are near 
me. To trust what my internal voices say. I think about 
the smell of my first grade teacher, I put a 1974 red Ford 
Taunus coupé in the background, a yellow hose on the 
side, a couple of beer cans lying around on the floor to 
help composition, and I’m absolutely certain I’m mak-
ing a social-political chronicle of Latin America”, says 
Marcos López. Vuelo de cabotaje deconstructs the eye 
of the photographer, looking to compose the portrait of 
the man who makes portraits. 

Alberto alterna el trabajo en el cementerio con changas 
donde imita a Roberto Cosenza, un famoso cantante. Al 
mismo tiempo, un asesino serial se dedica a matar ven-
trílocuos, y la mujer de Alberto no tiene mejor idea que 
albergar a Santiago, un ventrílocuo paranoico. Roberto 
se suicida, y en el funeral Alberto conoce a su viuda y 
a su amante. Poco a poco, irá desarrollando una rela-
ción con las dos. Las historias se cruzan: el trabajo, sus 
affaires, la casa llena de ventrílocuos, los crímenes y las 
visiones cada vez más extrañas que Alberto comienza a 
tener de Roberto...

Bastardos, huérfanos, accidentes, amnesias… Son sólo 
algunos de los tópicos de la telenovela latinoamericana. 
Más que amor es un sufrir busca lanzar una nueva mira-
da hacia un género que ocupa un lugar clave dentro de 
la televisión del continente, a través de los recuerdos y 
las sensaciones de actores, actrices, guionistas y espec-
tadores que hablan desde diversos lugares de la región. 

Nosotros, campesinos se propone dar cuenta de una 
forma particular de organización comunitaria, mediante 
la cual, a través del trabajo colectivo, las comunidades 
campesinas de Córdoba han logrado concretar empren-
dimientos con el fin de mejorar sus condiciones de vida. 
El sello distintivo de la serie radica en que un segmento 
de cada capítulo es realizado y protagonizado por los 
propios campesinos y autores de las experiencias colec-
tivas, a modo de auto-representación.

“A mí me gusta acá. Fotografiar las cosas que están cer-
ca. Confiar en lo que dictan mis voces internas. Pienso 
en el olor de la maestra de primer grado, pongo un Ford 
Taunus coupé rojo modelo 74 en segundo plano, una 
manguera amarilla en el costado, un par de latas de cer-
veza tiradas por el piso para ayudar en la composición, y 
tengo la absoluta certeza de estar haciendo una crónica 
sociopolítica de América Latina”, dice Marcos López. 
Vuelo de cabotaje deconstruye la mirada del fotógrafo, 
buscando componer el retrato de quien retrata.

Argentina, 2012
75’ / DM

D: Nicanor Loreti     

Argentina, 2012
80’ / DM

D: Jorge Leandro Colás     

Más que amor es un sufrir: una mirada 
sobre la telenovela sudamericana

Nosotros campesinos

Vuelo de cabotaje, retrato de un retrato

Dos por una mentira

Argentina, 2012
100’ / DM

D: Juan Maristani, 
Jimena González Gomesa    

Argentina, 2012
80’ / DM

D: Pepe Tobal     
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From single life to marriage, fatherhood,  
and divorce, in three romantic comedies
Fuck My Life was a reaction to all the different crisis that were af-
fecting my life at that time… I was coming from a big box office 
failure after the ambitious superhero-sci-fi-romantic-comedy San-
tos (which cost five million euros and only my mother went to see) 
and I was going through a confusing breakup. At the same time, 
the world’s economy was on the ground, so getting a co-production 
to make another movie was out of the question. Unfortunately for 
many, the only thing I know how to do (in a mediocre way) is making 
films. And this trilogy was asking to be born.
With no money, we shot a TV pilot about “how love in the times of 
Facebook is worse than in the times of cholera”. Only two actors, 
my car, and a camera. We went back to basis, and from that we 
made an episode no channel wanted to buy, because they thought 
the audience wouldn’t understand how hard it is to deal with love 
when you actually can delete, spy, or unfollow your ex. The pilot 
ended up being screened as a short film in the 2009 Valdivia Film 
Festival, and people connected to it very intensely. That’s when we 
decided to make the film anyway we can. 
Fuck My Life was shot with a budget of 200 thousand dollars, in 
less than three weeks. Javier Fernández (Ariel Levy) is 29 years 
old; he’s single, heartbroken, and horny after his breakup. Only 
his friend Ángela stands by him during his small and self-centered 
personal hell. 
Against all expectations, Fuck My Life was the most popular film 
the day it opened, and ended up being the top romantic comedy of 
2010. We didn’t think twice and decided to make a sequel with an 
even more stupid title: Fuck My Wedding.
While My Life spoke about being single, in My Wedding we ex-
plored commitment and how hard it is to promise being faith-
ful…especially when it’s for “every single day of your life”. Javier 
Fernández and Ángela have been a couple for a while when they 
realize they’re pregnant. Clumsily, Javier proposes to her without 
being that convinced of it. He also has to deal with a new girl work-
ing in his office, who is ten years younger and –such is his “bad 
luck”– thinks he looks just like the star of Twilight… a sex symbol 
for her generation. The second part allowed us to be much darker 
and to make a romantic comedy without any safety net, where 
anything could happen.
Fuck My Wedding was a box office hit and doubled the gross of 
the first one, enabling us to make a third and last one of the saga, 
which is now having its world premiere in Mar del Plata. Fuck My 
Family is an autopsy performed on a relationship. Javier and Ánge-
la are married and have a son, but after all this time they now hate 
each other and decide to get a divorce. Personally it’s the one I like 
the most out of the whole three: the darkest, most enraged, and, 
obviously, sad one.

NL

De la soltería al matrimonio, la paternidad y el 
divorcio en tres comedias románticas
Qué pena tu vida fue la reacción a todas las crisis que afectaban 
mi vida en ese momento… Venía de un gran fracaso de taquilla 
después de la ambiciosa comedia-romántica-de-ciencia-ficción-y-
superhéroes Santos (que costó cinco millones de euros y sólo vio 
mi madre) y pasaba por un confuso quiebre amoroso. Al mismo 
tiempo, la economía mundial estaba en el suelo y ni hablar de con-
seguir otra coproducción para hacer una película. Desafortunada-
mente para muchos, lo único que sé hacer (y de forma mediocre) 
es filmar. Y esta trilogía pidió nacer.
Con nada de dinero, rodamos un piloto para una serie de televisión 
sobre “cómo el amor en los tiempos de Facebook es peor que en 
los tiempos del cólera”. Sólo dos actores, mi auto y una cámara. 
Volvimos a lo básico y de eso salió un capitulo de serie que nin-
gún canal quiso comprar, pensando que el público no entendería 
lo difícil que es lidiar con el amor cuando uno puede borrar, espiar 
o dejar de seguir a tu ex. El piloto terminó siendo exhibido como 
cortometraje en el Festival de Cine de Valdivia 2009, y el público 
conectó de manera intensa. Ahí decidimos que teníamos que ha-
cer la película como fuera.
Qué pena tu vida se filmó con un presupuesto de 200 mil dólares, 
en menos de tres semanas. Javier Fernández (Ariel Levy) tiene 29 
años; está soltero, despechado y “en celo” tras el quiebre con su 
ex. Sólo su amiga Ángela lo acompaña en su pequeño y egocéntri-
co infierno personal.
Contra cualquier expectativa, Qué pena tu vida fue la película más 
vista el día de su estreno y terminó siendo la comedia romántica 
más taquillera del 2010. Sin pensarlo, nos decidimos a realizar una 
segunda parte con un título aún más estúpido: Qué pena tu boda.
Si en Tu vida se hablaba de la soltería, en Tu boda exploramos 
el compromiso y lo difícil que es jurar ser fiel… especialmente 
cuando es “todos los días de tu vida”. Javier Fernández y Ángela 
llevan un tiempo como pareja cuando se dan cuenta que están 
embarazados. Javier, de forma torpe, le pide matrimonio sin estar 
muy convencido. Además tiene que lidiar con una chica nueva que 
llega a trabajar a su oficina, que es diez años menor y quien, para 
su “mala suerte”, lo encuentra muy parecido al protagonista de 
Crepúsculo… sex symbol de su generación. La segunda parte nos 
permitió ser mucho más oscuros y realizar una comedia romántica 
sin red de seguridad, donde cualquier cosa podría suceder.
Qué pena tu boda fue un éxito de taquilla, recaudando el doble que 
su primera parte y permitiendo que se pudiera realizar la tercera y 
última película de la saga, que se estrena mundialmente en Mar 
del Plata. Qué pena tu familia es una autopsia practicada a una 
relación. Javier y Ángela están casados y tienen un hijo, pero tras 
tanto tiempo han pasado del amor al odio y deciden divorciarse. 
Personalmente, es la que más me gusta de las tres: la más oscura, 
la que tiene más rabia y, obviamente, la más penosa.

Nicolás López

Qué Pena Tu Trilogía Fuck My Trilogy
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On film adaptation
Paying homage to Brazilian writer Jorge Amado in his 100 an-
niversary is a great opportunity not only to watch again the 
films based on his books but also to review certain aspects of 
the complex literature-cinema bond produced by the concept of 
screen adaptation.
If one special feature could depict Jorge Amado’s work it would be 
cultural relativism. His work investigates the deep contradictions 
within Brazilian identity, adopting at the same time a social com-
mitment to the poor, the dispossessed and the marginalized. Work-
ers, peasants, fishermen, prostitutes and tramps are his novel’s 
main characters and heroes who live surrounded by sensuality and 
oppression.
Amado rejects a globalizing and simplified social perspective. On 
the contrary, he shows its complex interpolation: class, ethnic, sex-
ual, religious and center-periphery differences from a point of view 
that highlights Brazilian cultural plurality and diversity.
Despite his initial support to the Communist Party he suggests a 
critical revision because -as he states- in order to understand Brazil 
and its political diversions you can’t start from a strict ideological 
position such as a Marxist analysis. You can take different analyti-
cal elements but you can’t stick to any sectarianism.
Brazil doesn’t share the same coordinates with the rest of the 
countries in Latin America. It has different ethnic, cultural and 
economical components; different language and it went through 
different colonization and decolonization processes. This is why 
Amado says “…There’s no Latin American literature; there are lit-
eratures, and talking about ‘Latin American literature’ has a coloni-
alist connotation. When used by Iberians, especially by Spaniards, 
it has an imperialist connotation; and when we accept it we are 
putting ourselves in a colonized position. (...) I have low regard for 
ideology; I believe it always leads to sectarianism, to a reality falsifi-
cation: reality is explained according to ideological canons and not 
analyzed in itself”.
The writer incorporates cultural and religious syncretism as espe-
cial Bahian and Brazilian identity features describing Candomblé  
rituals. As a representative at the Constituent Assembly, Amado 
struggled to incorporate an article in 1946’s Constitution guaran-
teeing religious faith freedom in Brazil, granting full religious equal-
ity and freedom. Beforehand religious persecution was violent 
and daily; the police encroached candomblé terreiros, arresting 
the mãe or the pai and torturing them. Amado’s achievements 

Sobre la adaptación cinematográfica
Homenajear al escritor brasileño Jorge Amado, al cumplirse los 
cien años de su nacimiento, es una ocasión propicia no sólo para 
rever algunos de los films basados en su obra, sino también para 
repasar algunos aspectos de este vínculo complejo entre la litera-
tura y el cine, que genera el concepto de la adaptación cinema-
tográfica.
Si hay una marca que caracteriza la obra de Jorge Amado es la del 
relativismo cultural. Su obra indaga en las contradicciones profun-
das que constituyen la identidad de Brasil, adoptando a la vez un 
compromiso social con los pobres, los marginados de la sociedad: 
obreros, campesinos, pescadores, prostitutas y vagabundos son 
los protagonistas y héroes de sus novelas, inscriptos en un trasfon-
do dominado tanto por la sensualidad como la opresión.
Amado descarta una mirada globalizadora y simplificada de la 
sociedad. Por el contrario, muestra su compleja interpolación: las 
diferencias de clase, étnicas, de sexo, de religión, la relación cen-
tro-periferia; todo esto, descripto desde una mirada que rescata la 
pluralidad y la diversidad cultural de Brasil.
Pese a su inicial adhesión al Partido Comunista, plantea una re-
visión crítica ya que, según sus propias declaraciones, para com-
prender a Brasil y sus derivaciones políticas no se puede partir de 
un punto ideológico estricto, de un análisis marxista o de un análi-
sis equis. Se pueden tomar diversos elementos de análisis pero no 
se puede tener el menor sectarismo.
Brasil no responde a las mismas coordenadas que los otros países 
de América Latina: por su conformación étnica, cultural y económi-
ca; por el idioma; por su proceso de colonización y descolonización. 
Es por eso que Amado declara que “…la literatura latinoamericana 
no existe; existen literaturas, y hablar de ‘literatura latinoamerica-
na’ es una expresión que tiene una connotación colonialista. Y 
cuando es utilizada por ibéricos, sobre todo por españoles, tiene 
una connotación imperialista; y cuando nosotros la aceptamos, 
nos ubicamos en una situación de colonizados. (...) Tengo poca 
estima por la ideología, creo que siempre conduce al sectarismo, 
a una falsificación de la realidad: se plantea la realidad según los 
cánones de la ideología, sin analizarla a partir de ella misma”.
El escritor incorpora el sincretismo cultural y religioso que es una 
marca de la identidad bahiana y brasileña, describiendo los ritua-
les del candomblé. Como diputado de la Asamblea Constituyente, 
Amado luchó para hacer aprobar en la Constitución de 1946 un 
artículo que garantizaba la libertad religiosa en Brasil, otorgando 

Arte y cine:  
Homenaje a Jorge Amado (1912-2001)
Art & Cinema: Paying Homage  
to Jorge Amado (1912-2001)
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against persecutions and racism in every way earned him Bahian 
candomblé titles.
Alice Raillard points out that: “Jorge Amado’s stories are reality rev-
elations. They have reality’s complexity. Jorge Amado’s miracle lies 
in this bubbly and magical encounter between what we see and 
what we imagine. His novels are a visionary’s work.”
The film transpositions of some of his novels try to translate this 
cultural syncretism into images. The author referred to film adap-
tations of his novels: “I chose staying aside on every film based on 
my work because an adaptation has to be a recreation; it can be 
a synthesis, but it has to become a different piece, with new ele-
ments where certain aspects become more or less relevant than 
in the book. No one has to expect the film to repeat the original 
text: the fundamental core is preserved amidst a new way of tell-
ing the story.”
In order to complement Jorge Amado’s remark we will quote a 
paragraph from Freddy Molina Casusol’s essay: “What happens 
exactly during the process of transferring from one art –litera-
ture– into another –cinema-? We believe that there’s a gain and 
loss process. Many of the literary metaphors are suppressed; 
some others are relieved, some others are impossible to translate 
and therefore left aside accounting for literature’s artistic auton-
omy. (...) A great deal of the verbal material is turned into a visual 
metaphor, depending on the filmmaker’s taste and aesthetics; 
and some other is just disposed as a waste. The mise-en-scène is 
the peak of this metamorphosis process where the new product 
can become either true to the piece of literature it’s been based 
on or not. (Even though some people discuss the use of the word 
“transfer” because they doubt the possibility of transferring – like 
a liquid- one art into another). After this there’s still the audience’s 
judgment that will be expressed through liking or disliking what is 
shown on screen.”

PC
EF

igualdad y libertad religiosas completas. Antes de eso, la persecu-
ción religiosa era cotidiana y violenta; la policía invadía los terreiros 
de candomblé, arrestaba a la mãe o al pai de santo y se ejercía 
la tortura. A partir de los logros de Amado en este terreno se le 
otorgaron títulos en el candomblé bahiano, gozando de una alta 
estima por su lucha contra las persecuciones y contra todas las 
manifestaciones de racismo.
Señala Alice Raillard: “Los relatos de Jorge Amado son revelacio-
nes de la realidad. Poseen la complejidad de la realidad. El milagro 
Jorge Amado está sujeto a este encuentro efervescente y mágico 
entre las cosas vistas y lo imaginario. Sus novelas son las de un 
visionario.”
Las particulares transposiciones al cine de varias de sus nove-
las intentaron traducir este sincretismo cultural en imágenes. El 
propio autor declaró con respecto a las adaptaciones cinemato-
gráficas de sus novelas: “En todas las películas sobre mis obras 
preferí mantenerme al margen, porque una adaptación debe ser 
una recreación; puede ser una síntesis, pero necesariamente debe 
convertirse en una obra diferente de la versión literaria, con nuevos 
elementos, y en la que determinados aspectos adquieran mayor o 
menor relevancia que en el libro. Nadie debe pretender que el cine 
repita el texto original: se conserva lo fundamental, el sustento, y 
se concibe una nueva forma de contar la historia.”
Para complementar esta observación del propio Jorge Amado 
citamos un párrafo del ensayo de Freddy Molina Casusol: “¿Qué 
pasa exactamente en el proceso de trasvase de un arte –litera-
rio– al otro –cinematográfico–? Pensamos que hay un proceso de 
ganancia y pérdida. Que muchas metáforas literarias son suprimi-
das, otras relevadas, otras imposibles de trasladar por lo cual son 
dejadas a un lado, dando cuenta este hecho de la autonomía de la 
literatura como arte. (...) Que mucha materia verbal es convertida 
en metáfora visual, dependiendo del gusto y la estética del cineas-
ta; y otra irreductiblemente desechada como residuo. La puesta en 
escena es el punto culminante en este proceso de metamorfosis, 
en el cual el producto nuevo puede adquirir un tono de fidelidad o 
infidelidad respecto al texto literario del cual ha sido trasvasado. 
(Aunque trasvasar no sea la palabra exacta a utilizar por algunos 
que ponen en tela de juicio que se pueda ‘trasvasar’, como el líqui-
do elemento, un arte al otro). Al final de esto todavía resta el juicio 
del espectador, quien expresará con su gusto o disgusto lo que le 
muestre la pantalla.”

Pastora Campos
Ernesto Flomenbaum
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Salvador de Bahia in the 1950s. The city is shaken by 
a wave of robberies, behind which there’s a band of 
street kids who frequently make it to headlines and 
people call “Captains of the sand”. They’re just kids, 
orphans, pushed out of the system and abandoned to 
a life of surviving alone; but there’s several dozens of 
them, and the police hunts them down as if they were 
animals or professional gangsters. Part coming-of-age 
story –the age where they discover love, sex, freedom 
and imprisonment, frustration and death– and part 
social chronicle, this adaptation of Jorge Amado’s big-
gest best-seller (more than a hundred editions, and 
translated to 16 languages) capitalizes the book’s rich 
visual descriptions and gets impregnated by its musi-
cality, in order to capture the city in its most luminous 
and cheerfully carnival aspects (check out the lovable 
and fearsome Pedro Bala!) and portray a unique place 
and time with social injustices and tragedies that 
sound deadly current and universal. 

Salvador de Bahía, años ‘50. La ciudad se ve sacudida 
por una ola de robos, detrás de los cuales se encuentra 
una banda de chicos de la calle, protagonistas frecuen-
tes de los titulares de los diarios, a quienes se ha dado 
en llamar “Capitanes de la arena”. Son apenas niños, 
huérfanos, expulsados del sistema y abandonados a su 
supervivencia; pero son muchas decenas, y la policía in-
tenta cazarlos como si fueran animales o mafiosos pro-
fesionales. Parte relato de iniciación –un año clave en la 
vida de estos chicos que descubren el amor, el sexo, la 
libertad y el encierro, la frustración y la muerte–, parte 
crónica social, esta adaptación del mayor best seller de 
Jorge Amado (más de un centenar de ediciones, traduc-
ciones a 16 idiomas) capitaliza las ricas descripciones 
visuales y se impregna de la musicalidad de la novela, 
para captar la ciudad en sus aspectos más luminosos,  
alegremente carnavalescos, y en sus recovecos más 
sórdidos y oscuros y dejarnos un puñado de personajes 
memorables (¡atención al entrañable y temible Pedro 
Bala!) y el retrato de un espacio único y una época cu-
yas injusticias y tragedias resuenan fatalmente actuales 
y universales.

He was born in Rio de Janeiro in 1976. Granddaughter of the fa-
mous writer, she directed the short Minha rainha (2006) before 
making this feature, her first one.

Nació en Río de Janeiro en 1976. Nieta del escritor, dirigió el corto 
Minha rainha (2006) antes de éste, su primer largometraje.
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Any given morning, legendary party animal Tadel doesn’t 
wake up anymore. He died, as he was meant to, clinging 
on a bottle. His sent off is not the most unusual thing 
in Cairo’s slums, but the deceased is not just anyone: 
he was once a husband and father to an ideal family, 
until one day he decided to trade the supposed respect-
ability of his wife’s family for the freedom of the streets. 
In honor to a life marked by these types of radical deci-
sions, his partying mates have decided to take him away 
–feet first– for a last night of prostitutes and intoxication. 
Many will recognize this plot from the famous modern-
ist novel by Jorge Amado, The Two Deaths of Quincas 
Wateryell, which, transported by Fawzi to the Egyptian 
capital, proves its powerful universal essence, the vitality 
of its portrait of the marginal levels of Third World cities, 
and its savage satire of high class hypocrisy. Another ver-
sion of the same novel was shot 12 years later under 
the title Quincas Wateryell, also screening in this edition 
of the Festival.

Una mañana cualquiera, el legendario fiestero Tadel ya 
no despierta. Ha muerto, como corresponde, aferrado 
a una botella. Su partida no es la cosa más inusual en 
los barrios bajos de El Cairo, pero el finado no es cual-
quiera: alguna vez supo ser un marido y padre de fami-
lia ideal, hasta que un día decidió cambiar la presunta 
respetabilidad de la familia de su mujer por la libertad 
de la calle. En honor a una vida surcada por decisiones 
radicales como ésta, sus compañeros de juerga han 
decidido llevárselo –los pies para adelante– en una 
última noche de prostitutas e intoxicaciones. Muchos 
reconocerán en este argumento el de la famosa nove-
la modernista de Jorge Amado, A Morte e a morte de 
Quincas Berro D’Água, que, trasladada por Fawzi a la 
capital egipcia, prueba su potente universalidad, la vita-
lidad de su retrato de los sectores más lúmpenes de las 
grandes ciudades del Tercer Mundo, y su salvaje paro-
dia de la hipocresía de las clases altas. Otra versión de 
la misma novela fue filmada 12 años más tarde bajo el 
título Quincas Berro d’Água, también presente en esta 
edición del Festival.

Born in El Cairo in 1961, he worked as an assistant director for 
several Egyptian filmmakers before directing his first film The 
Asphalt Kings (1995).

Nacido en El Cairo en 1961, trabajó como asistente para varios 
directores egipcios antes de dirigir su primer film, The Asphalt 
Kings (1995).
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Gannat al shayateen    Paraíso de los ángeles caídos

Fallen Angels Paradise
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The second adaptation Dos Santos did out of a novel by 
Jorge Amado portrays two intense relationships through 
time: on one side, the friendship between young Antonio 
Balduino –a poor black boy from Bahia– with the char-
acter from the title of both the book and the film. On the 
other, a complex and sad love story that starts when, fol-
lowing the death of his insane uncle, Balduino is sent to 
work in the home of a rich family. He grows up there, and 
meets the family’s beautiful daughter Lindinalva. The 
kids are forced to break apart when Balduino, falsely ac-
cused of abusing the girl, gets kicked out of the house 
and spends the following years on the streets, running 
away from others and from his own luck, trying out as 
circus artist, boxer, and port worker. He never forgets 
Lindinalva, and eventually goes back to Bahia, where 
he founds the girl torn down by disgrace. Half a century 
after its publication, the melodramatic power Amado’s 
novel showed for making social portraits was testing its 
validity through one of its top adapters. 

La segunda adaptación que hizo Dos Santos sobre una 
novela de Jorge Amado cuenta dos relaciones intensas 
a través del tiempo: por un lado, la amistad del joven An-
tonio Balduino, habitante negro y pobre de Bahía, con el 
personaje que le da título al libro y a la película. Por otro, 
una compleja y triste historia de amor que se inicia cuan-
do, tras la muerte de su demente tío, Balduino es envia-
do a trabajar a la casa de una familia rica. Es allí donde 
crece y conoce a la bella hija de la familia, Lindinalva. Los 
chicos se ven obligados a separarse cuando Balduino, 
falsamente acusado de abusar de la joven, es expulsado 
de la casa, y pasa los siguientes años en las calles, hu-
yendo de otros y de su suerte, probándose como artista 
de circo, como boxeador, como trabajador portuario. No 
habiendo olvidado jamás a Lindinalva, eventualmente 
regresa a Bahía, donde encuentra a la muchacha rasga-
da por la desgracia. Medio siglo después de su publica-
ción, la melodramática potencia para el retrato social de 
la novela de Amado probaba su vigencia de la mano de 
uno de sus mayores adaptadores.

He was born in Sao Paulo in 1928. A precursor of Cinema Novo, 
he directed the classic Barren Lives (1963). His latest film is also 
screened in this edition of the Festival.

Nació en San Pablo en 1928. Precursor del Cinema Novo, dirigió 
el clásico Vidas secas (1963). Su último film también se exhibe 
en el Festival.
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Quincas has just crossed to the other side after yet an-
other night of excesses and now two “sides” are fight-
ing for his body, in what constitutes an actual class 
struggle. The cream of Bahia society, related to his 
widow, intends to honor him with a very fancy funeral; 
meanwhile, his buddies have another plan: taking his 
body to the final party he really deserves. It’s yet anoth-
er adaptation of The Two Deaths of Quincas Wateryell, 
one of Jorge Amado’s most famous novels, which had 
already been made into a film in the Egyptian pro-
duction Fallen Angels Paradise, also screened in this 
edition of the Festival. Machado takes the characters 
back to Salvador de Bahia, to reconstruct once again 
the lively adventure of a man who abandons the me-
diocrity of bourgeois life and reinvents himself, with a 
sensibility that links the film to Scola, Fellini, and Moni-
celli’s finest black comedies –i.e., all those humanist 
ballads featuring the most beautiful losers, capable of 
laughing of their own misfortunes. 

Quincas acaba de partir al más allá tras otra noche de 
excesos, y dos “bandos” se disputan su cuerpo en lo que 
constituye un auténtico choque de clases. La crema de 
la sociedad bahiana, la parentela de la viuda, pretende 
homenajearlo con un funeral de lo más elegante; mien-
tras que sus amigotes de parranda tienen otro plan: lle-
var su cuerpo para la fiesta final que tanto se merece. 
No es otra cosa que una nueva adaptación de A Morte e 
a Morte de Quincas Berro D’Água, una de las más céle-
bres novelas de Jorge Amado, que ya había sido llevada 
al cine en la producción egipcia Fallen Angels Paradise, 
también proyectada en esta edición del Festival. Macha-
do devuelve a sus protagonistas a Salvador de Bahía, 
para reconstruir una vez más la aventura vital de un 
hombre que abandona la mediocridad de la vida burgue-
sa y se reinventa a sí mismo, con una sensibilidad que 
lo emparienta a las mejores comedias negras de Scola, 
Fellini y Monicelli; es decir, todas aquellas baladas huma-
nistas sobre los más hermosos perdedores, capaces de 
reírse de sus propios infortunios.

Born in Brazil in 1968, he was a scriptwriter for Karim Aïnouz and 
Walter Salles. He directed Onde a terra acaba (2001) and Lower 
City (2005).

Nacido en Brasil en 1968, fue guionista de Karim Aïnouz y Walter 
Salles. Dirigió Onde a terra acaba (2001) y Cidade baixa (2005).

Sérgio Machado

Brasil - Brazil, 2010
102’ / DM / Color
Portugués - Portuguese

D, G: Sérgio Machado     
F: Toca Seabra 
E: Márcio Hashimoto
DA: Adrian Cooper
S: Alessandro Larocca
M: Beto Villares
P: Mauricio Andrade Ramos, 
Walter Salles
CP: VideoFilmes
I: Paulo José, Marieta Severo, 
Mariana Ximenes,  
Flavio Bauraqui, Luis Miranda

Contacto / Contact
Video Filmes
Luiza Paiva
E luiza@videofilmes.com.br
W www.videofilmes.com.br

Quincas Wateryell  

Quincas Berro d’Água
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On his first adaptation of Jorge Amado’s work, Dos 
Santos tells the story of the small social earthquake 
provoked by the arrival to Bahia of an American Nobel 
Prize winner, who is determined to rescue the name and 
figure of Pedro Archanjo, a local scientist and writer who 
was long (and not accidentally) forgotten. The scandal 
breaks out when the media finds out Archanjo’s great 
theory to fight the evils of the world consisted in a plan 
of massive miscegenation: making people from different 
races melt together through marriages and interracial 
children. And not just that, but also Archanjo practiced 
what he preached, a revelation that triggers Bahia soci-
ety’s always latent but never fully assumed racism, and 
brings back the memory of their flirts with Nazism and its 
notions of ethnical purification back in the 1930s. Ama-
do himself recognized in an interview in the late 1990s 
that Pereira dos Santos had managed to appropriate the 
novel, but at the same time he felt the film was also his 
own: “In the end, the blood running through Dos Santos’ 
veins has some of my blood as well”.

En su primera adaptación de la obra de Jorge Amado, 
Dos Santos narra el pequeño terremoto social que provo-
ca con su llegada a Bahía un prominente Premio Nobel 
norteamericano, decidido a rescatar el nombre y la figu-
ra de Pedro Archanjo, científico y escritor local larga y no 
accidentalmente olvidado. El escándalo se desata cuan-
do los medios descubren que la gran teoría de Archanjo 
para combatir los males del mundo consistió en un plan 
de mestizaje masivo: que las distintas razas se fundie-
ran en matrimonios e hijos interraciales. Y no sólo eso, 
sino que además Archanjo predicaba con el ejemplo, re-
velación que detona el racismo siempre latente y nunca 
completamente asumido de buena parte de la sociedad 
bahiana, y exhuma el recuerdo de su coqueteo con el 
nazismo y sus nociones de depuración étnica en los ‘30. 
El propio Amado reconoció en una entrevista de fines de 
los ‘90, que Pereira dos Santos había conseguido hacer 
suya la novela, pero que a la vez él sentía que la pelícu-
la también le pertenecía: “Al final, en la sangre de Dos 
Santos que corre en ella hay también algo de mi sangre”.

Brasil - Brazil, 1977
142’ / 35mm / Color
Portugués - Portuguese

D, G: Nelson Pereira dos Santos
F: Hélio Silva 
E: Raimundo Higino, 
Severino Dadá
S: José Oswaldo de Andrade, 
Nonato Estrela
M: Gilberto Gil, Jards Macalé
P: Albertino N. da Fonseca
CP: Regina Filmes
I: Hugo Carvana, Sônia Dias, 
Jofre Soares, Anecy Rocha 

Contacto / Contact
Arquivo Nacional do Brasil
Antonio Laurindo
E filmograficos@
   arquivonacional.gov.br
W www.arquivonacional.gov.br
www.nelsonpereiradossantos.com.br

Tent of Miracles    Tienda de los milagros

Tenda dos milagres

He was born in Sao Paulo in 1928. A precursor of Cinema Novo, 
he directed the classic Barren Lives (1963). His latest film is also 
screened in this edition of the Festival.

Nació en San Pablo en 1928. Precursor del Cinema Novo, dirigió 
el clásico Vidas secas (1963). Su último film también se exhibe 
en el Festival.

Nelson Pereira dos Santos
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Skate y Patinetas: Razones 
para No Dejar de Andar
Skateboarding and Skateboards:  
Reasons to Keep Going

It’s hard to represent what skateboarding means to me with just 
five films, among which there’s some novelties. To do it justice, I 
should have brought dozens of worn VHS tales that feature teams 
like Alva, Skull Skates, Life’s a Beach, Santa Cruz, Zorlac, etc. 
There’s so much quality material there you could make a festival 
screening only skateboard films.

I have the outmost respect for the word SKATE and what it means 
to be a SKATER. So I appreciate this space, this invitation from the 
Festival that allows me to give something back to that divine and 
cool thing skateboarding is, and all it meant and still means in my 
life. Apart from the films, I’m still thankful for the best moments of 
my adolescence, the great friends I met through it, and all the rock 
it brought and still brings to my life. And to the adrenaline of each 
session, and the endless cement surfing I expect to have until the 
end of my days!

Come with no prejudice. Forget about the typical “extreme” sport 
films, and come to relive the stories of people who couldn’t care 
less about wearing helmets or protection pads when taking over a 
skateboarding track –or even their own lives. 

Sure, these are skateboarding films, but they can rock.

Thank you!

NEKRO (former singer of Fun People, now BOOM BOOM KID)

Es muy difícil representar sólo con cinco películas, entre las que 
debe haber novedades, lo que el skate significa para mí. Para hacer 
justicia, tendría que haberme traído decenas de cintas de gastados 
VHS de teams como Alva, Skull Skates, Life’s a Beach, Santa Cruz, 
Zorlac, etc. Con todo el material de calidad que hay en existencia, se 
podría hacer un festival sólo con películas de patinetas.

Le tengo mucho respeto a la palabra SKATE y a lo que para mí signi-
fica ser un SKATER. Por eso agradezco este espacio, la invitación del 
Festival y el dejarme devolver algo, lo que se puede, a esa cosa tan 
divina y copada que es el skateboard, la patineta, y todo lo que sig-
nificó y significa en mi vida. Más allá de los títulos, aún le agradezco 
los mejores momentos de mi adolescencia, los grandes amigos que 
conocí a través suyo, y todo el rock que me trajo y me sigue dando. 
¡Y a la adrenalina de cada session y las interminables surfeadas en 
olas de cemento que me esperan hasta el fin de mis días!

Vení sin prejuicios. Olvidate de las típicas películas de deporte “ex-
tremo” y venite a revivir historias de gente muy poco preocupada 
por usar casco o protecciones a la hora de tomar por asalto una 
pista. O, incluso, su vida. 

Claro que son películas de skate, pero con mucho rock. 

¡Gracias!

NEKRO (ex cantante de Fun People, ahora BOOM BOOM KID)
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Stacy Peralta
Nacido en California en 1957, fue parte del grupo de skaters Z-
Boys. Dirigió Dogtown and Z-Boys (2001) y Riding Giants (2004), 
entre otros.

Born in California in 1957, he was a member of the skater group 
Z-Boys. He directed Dogtown and Z-Boys (2001) and Riding Giants 
(2004), among others.

En 2001, Stacy Peralta dirigió Dogtown and Z-Boys, un 
documental sobre los pioneros del skate durante la dé-
cada del 70, donde él mismo participó. Diez años des-
pués, Peralta vuelve a rodar otra visión personal de la 
gesta de la cultura skater, que se proyecta en la actuali-
dad a través de nuevas generaciones. Como una suerte 
de saga, Bones Brigade: An Autobiography continúa la 
aventura en primera persona, del plural y del singular, 
porque si bien Peralta evoca sus días dorados también 
compone un retrato grupal de un equipo de estrellas del 
skate que incluye a Tony Hawk, Rodney Mullen, Steve 
Caballero, Mike McGill, Lance Mountain, Tommy Gue-
rrero y Alan “Ollie” Gelfand. Historia colectiva de un de-
porte individual, retrato de sensibilidades encontradas 
a través del tiempo, récords personales de cada skater, 
anécdotas que son la letra chica de un mundo de tablas 
sobre ruedas que se deslizan, ahora, con la velocidad 
que la cámara y la edición de Peralta imprimen para la 
memoria.

In 2001, Stacy Peralta directed Dogtown and Z-Boys, a 
documentary about the pioneers of skate in the 70s, 
where he himself participated. Ten years later, Peralta 
shoots another personal view of the birth of the skater 
culture, which extended until today through younger 
generations. As a sort of saga, Bones Brigade: An Auto-
biography continues the adventure in the first person, 
singular and plural, because even if Peralta recalls his 
golden days he also composes a group portrait of a 
team of skate stars including Tony Hawk, Rodney Mullen, 
Steve Caballero, Mike McGill, Lance Mountain, Tommy 
Guerrero y Alan “Ollie” Gelfand. Collective history of a 
one-man sport, a portray of sensitivities found through 
time, personal records of each skater, stories that are 
the small print of a world of sliding boards on wheels, 
now sliding with the speed that the camera and Peralta’s 
editing print to remember. 

Estados Unidos - US, 2012
90’ / DM / Color
Inglés - English

D: Stacy Peralta     
F: Patrick Darrin 
E: Josh Altman
DA: Beth Goodnight
P: Stacy Peralta, John Oliver, 
Nadine Brown
I: Rodney Mullen, Mike McGill, 
Tommy Guerrero, Tony Hawk, 
Steve Caballero

Contacto / Contact
The Film Sales Company
Jason Ichikawa
Director of Sales
165 Madison Avenue,  
Suite 601
10016 New York, NY, USA
T 1 212 481 5020
E jason.ishikawa@
   filmsalescorp.com
W www.filmsalescorp.com

Bones Brigade: An Autobiography
Bones Brigade: Una autobiografía    
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He was born in New York in 1940. He directed Fleshburn (1984) 
and the documentaries Fire on the Mountain (1996) and Ameri-
can Outrage (2008).

Manny Bloom es un representante de Hollywood que 
está en la mala, quebrado, y que, además, debe enfren-
tar cotidianamente a una nueva tribu urbana: un grupo 
de skaters que dan vueltas por California al borde del 
vandalismo. Para intentar pegarla, a Bloom se le ocurre 
reclutar de la calle un equipo mixto de skaters para com-
petir en un torneo. Esa idea lleva a todos a un viaje que 
retrata los años en que este deporte se convirtió en un 
show business marginal, a fines de los 70. Ópera prima 
del director George Cage y del guionista Dick Wolfe, que 
supieron darle empuje a las escenas de skate hasta 
crear esta road movie bastante cercana a los retratos de 
bandas de rock en gira. Sobre todo, gracias a las cancio-
nes pioneras de rock skater compuestas por Mark Snow, 
quien venía de componer la banda de sonido de series 
como Starky & Hutch y fue reconocido mucho tiempo 
después por la música de Los expedientes secretos X. 
También es la última película en que actuó Patricia Hitch-
cock, hija del maestro del suspense.

Manny Bloom is a broken Hollywood agent in a dry spell 
that faces daily a new urban tribe: a skater’s gang that 
vandalizes California. On his efforts to make it, Bloom 
recruits a boys and girls street skater’s team to enter 
a competition. This idea takes them all into a journey 
portraying the years when this sport became a marginal 
show business, in the late 70s. Director George Cage 
and scriptwriter Dick Wolfe’s first film pushes skate 
scenes creating a road movie close to rock-bands-on-
tour films. Especially due to pioneer skater rock songs 
by Mark Snow, who had composed series’ soundtracks 
such as Starky & Hutch and who was later acknowledged 
for the X Files’ music. It’s also the last film where Patricia 
Hitchcock, the suspense master’s daughter, performed. 

Estados Unidos - US, 1978
97’ / DM / Color
Inglés - English

D: George Gage     
G: Dick Wolf, George Gage
F: Ross Kelsay 
E: Robert Angus
S: Galen Handy, 
Roger Heman Jr.
M: Mark Snow
P: Dick Wolf, Harry N. Blum
CP: Blum Group
I: Allen Garfield, 
Kathleen Lloyd, Leif Garrett, 
Richard Van der Wyk,  
Tony Alva

Contacto / Contact
Gage & Gage Productions
PO Box 2526
81435 Telluride, CO, USA
T +1 970 728 4908
E info@gageproductions.com
W gageandgageproductions.com

El fantástico mundo del skate

George Gage
Nació en Nueva York en 1940. Dirigió Fleshburn (1984) y los 
documentales Fire on the Mountain (1996) y American Outrage 
(2008).

Skateboard  
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He studied at CalArts and directed the documentary 
short Thompson (2009). This is his first feature film.

She grew up in Austin, Texas, and graduated from 
CalArts. Only the Young is her first film.

Kevin y Garrison, dos adolescentes que forman parte 
de un grupo de skaters católicos, pasan una temporada 
con Skye –su amiga, cómplice y posible novia–. Ella los 
acompaña en su retiro en una casa derruida del desierto 
californiano, desde donde salen a buscar nuevas e insó-
litas pistas para patinar. Este poderoso documental de 
Jason Tippet y Elizabeth Mims sigue al trío con un grado 
de intimidad extremo, con un sigilo nada exhibicionista 
que esquiva el amarillismo del reality show, escalonando 
un grado de realismo en el retrato de una adolescencia 
que está en el eslabón intermedio entre Gus van Sant 
y Larry Clark. Un ojo alerta pero relajado logra capturar 
paisajes inhóspitos de potencia dramática, tablas que-
bradas en saltos desde techos, locura instantánea y can-
didez. Todo, con una espiritualidad informal en charlas 
donde cada protagonista, con los ojos clavados en un 
cielo propio, desencadena una épica individual como 
pequeña estrategia de amor en fuga.

Kevin and Garrison –two teenagers who are part of a 
catholic skater group– spend a season with Skye –their 
friend, accomplice, and potential girlfriend. She accom-
panies them in their retirement to a torn down house in 
the Californian desert, from which they look for new and 
original skate tracks they can use. This powerful docu-
mentary by Jason Tippet and Elizabeth Mims follows 
the trio with an extreme degree of intimacy using a very 
discreet stealth mode to avoid reality show sensational-
ism, and piling up a level of realism in the portray of ado-
lescence that lies half way between Gus van Sant and 
Larry Clark. An alert but relaxed eye manages to capture 
dramatically powerful deserted landscapes, boards bro-
ken in roof-top jumps, instant madness and candor. All 
of that with informal spirituality, featuring conversations 
where every protagonist –eyes fixed on their own private 
heavens– unleashes an individual epic as a small strat-
egy of love on the run. 

Estados Unidos, 2011
68’ / DM / Color
Inglés - English

D: Elizabeth Mims, 
Jason Tippet    
F: Jason Tippet 
E: Jason Tippet, 
Elizabeth Mims
S: Patrick Janssen, 
Bill Meadows
M: Nick Thorburn
P: Derek Waters
CP: THEsaurus Films
I: Garrison Saenz, 
Kevin Conway, Skye Elmore

Contacto / Contact
THEsaurus Films
Elizabeth Mims / Jason Tippet
25448 Via Escovar
91355 Valencia, CA, USA
E info@oscilloscope.net
W www.oscilloscope.net
www.onlytheyoungfilmtumblr.com

Only the Young

Jason TippetElizabeth Mims 
Estudió en el CalArts y realizó el corto documental 
Thompson (2009). Éste es su primer largometraje.

Creció en Austin, Texas, y se graduó en el  
CalArts. Only the Young es su primer film.

Sólo los jóvenes   
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He studied at the California Institute of Arts. Rising Son: The 
Legend of Skateboarder Christian Hosoi is his first film.

“Block” fue uno de los seudónimos con que Cesario 
Montaño participó de los circuitos skaters en los ‘80, 
años donde Christian Hosoi tocaba el cielo con las ma-
nos impulsado con su tabla. Por eso, este documental 
logra una mirada tan cercana como para llegar a la al-
tura del skater que tuvo como marca registrada el salto 
Cristo Aéreo, donde volaba con los brazos en cruz. Su 
nombre y su destreza le prefiguraron un camino de as-
censo, pero también de martirio cuando fue detenido en 
el aeropuerto de Honolulu por tenencia de metanfetami-
nas. Pero más allá del doping, el viaje del skater fue una 
vida dramática que un documental tenía que narrar con 
toda la emoción deportiva que se merece. En esa misión 
de retratar toda la vitalidad de la cultura skater, la voz na-
rrativa de Dennis Hopper suma bastante, sin contar una 
banda de sonido que incluye canciones de Ramones, 
Pixies, Fugazi, y hasta el synthpop de Human League.

“Block” was one of the nicknames Cesario Montaño 
used in the 80s skater’s circuit where Christian Hosoi 
touched the sky with his hands. This is why this docu-
mentary offers such a close view of the skater who 
created Christ Air –where he flew extending his arms. 
His name and skills fueled his ascension but also his 
martyrdom when he was arrested in Honolulu’s airport 
for methamphetamine possession. But beyond doping, 
the skater’s life journey was dramatic and deserved a 
documentary filled with sport’s thrill. In portraying skat-
er’s culture vitality, Dennis Hopper’s voice over and the 
soundtrack including Ramones, Pixies, Fugazi and even 
Human League’s synthpop make a difference.

Estados Unidos - US, 2006
98’ / DM / Color
Inglés - English

D: Cesario Montaño     
G: Peter Alton
F: Jeff Bollman 
E: Peter Alton
S: Ron Webb
M: Alec Puro, Ryan Rehm
P: Jared Freedman
CP: QD3 Entertainment, 
Quicksilver
I: Dennis Hopper, Jay Adams, 
Salman Agah, Micke Alba, 
Tony Alba

Rising Son: The Legend of 
Skateboarder Christian Hosoi

Cesario Montaño
Estudió en el Instituto de Artes de California. Rising Son: 
The Legend of Skateboarder Christian Hosoi es su primer 
largometraje.

Rising Son: La leyenda del skater Christian Hosoi   
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“Soy un punk rocker sobre un skate, y punto”, se autode-
fine cortante Duane Peters al inicio de este documental. 
Pero sería mejor que su testimonio terminase en puntos 
suspensivos y ésa es la apuesta de John Lucero con un 
montaje de frases de sus colegas, Tony Alva entre ellos, 
que confirman que hay mucho más que decir. Justamen-
te bautizado el Maestro del Desastre, líder de la banda 
punk californiana U.S. Bombs, Peters comenzó en el ska-
te a mediados de los ‘70 y, desde que su adolescente 
melena leonina encandilaba, creó muchos trucos para 
hacer de los bowls una zona de riesgo aventurero. Pero 
como no podría ser de otra forma, este “GG Allin y Sid 
Vicious sobre un skate”, descontroló como sólo pueden 
hacerlo quienes tienen un corazón hardcore a prueba 
de caídas a toda velocidad: alcohol & drogas fueron el 
combustible peligroso para volar sobre las tablas, del 
escenario punk o el skate. Super 8 de los ‘70, vhs de 
skate y ciencia ficción, escena hardcore de los ‘90: un 
rockumental skater directo a las entrañas de un hombre 
que salta en los márgenes.

“I’m a punk rocker on a skateboard. Period.” This is how 
Duane Peters defines himself at the beginning of this 
documentary. But it would better if his testimony would 
end in suspension points, and that’s John Lucero’s bet 
when he edits phrases of his colleagues, including Tony 
Alva, who confirm there’s a lot more to say about him. 
Deservedly called Master of Disaster, and leader of the 
California punk band US Bombs, Peters started skate-
boarding in the mid 1970s, and ever since he had a teen-
age lioness mane he created many tricks to turn bowls 
into adventurous risk-areas. But, as it always happens, 
this “GG Allin and Sid Vicious on a skateboard” went 
overboard like only those who have a hardcore heart 
against high-speed falls can: alcohol and drugs were 
the dangerous fuel he used to fly over boards, the punk 
scene, or the skate world. Super 8 from the 1970s, VHS 
video featuring skateboarding and sci-fi, the 1990s hard-
core scene: a skater rockumentary that goes straight for 
the guts of a man who jumps across all margins. 

Estados Unidos - US, 2005
70’ / DM / Color
Inglés - English

D: John Lucero     
G: Keith Hamm
F: John Lucero, Grant 
Schubert 
M: Black Flag
P: Patrick Nagy
CP: Forever Films

Who Cares?:  
The Duane Peters Story
¿A quién le importa?: La historia de Duane Peters   

He was born in California in 1966. Founder of Black Label Skate-
boards and renowned skater, Who Cares? is his directorial debut.

John Lucero
Nació en California en 1966. Fundador de Black Label Skate-
boards y reconocido skater, este es su debut como director.
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He was born in Germany in 1972 and studied at the universities of 
Bremen and Liverpool. The Invisible String is his directorial debut.

Primer documental sobre las aventuras del movimiento 
del disco volador bautizado Frisbee, donde se narra toda 
la pasión entre la raza humana y 165 gramos de plásti-
co revoleados para cortar el viento. Un extraño recorrido 
desde la prehistoria del Frisbee en el cambio de siglo 
hasta su edad de oro durante el Campeonato Mundial 
en la década del 70. Pero, ante todo, un viaje al corazón 
y la mente de las personas que apuntaron su más enre-
vesada imaginación lúdica para inventar juegos y destre-
zas con un platillo volador; y cómo ese sencillo objeto, 
lanzado a conquistar el mundo, terminó conectando a 
una familia global y llegó a desafiar en popularidad a la 
cultura skater durante algunas décadas, como la del 80. 
Además de capturar testimonios donde el Frisbee es una 
particular forma del amour fou y encontrar exóticas imá-
genes de archivo, Jan Bäss despunta su original sentido 
del humor a través de secuencias animadas, a lo Monty 
Python, sobre la excéntrica felicidad de lanzar objetos 
por los aires.

First documentary on the adventures of the flying disc 
we know as Frisbee, which narrates the passion be-
tween the human race and 165 grams plastic thrown 
to cut the wind. This is a strange tour through the pre-
history of Frisbee in the change of century up to its 
golden era during the 1970s World Championship. But, 
above all, the film is a trip to the hearts and minds of 
the people who aimed their most complex and ludic 
imagination to inventing games and skills with a flying 
saucer, and how this simple object, thrown out there to 
conquer the world, ended up connecting a global family 
and even challenged the popularity of skater culture in 
some decades, like the 1980s. Besides capturing testi-
monies were Frisbee is a special form of amour fou and 
finding exotic archive footage, Jan  Bäss shows his origi-
nal sense of humor through animated sequences alla 
Monty Python, about the eccentric happiness of throw-
ing objects through the air. 

Alemania - Germany, 2012
95’ / DM / Color
Inglés - English

D: Jan Bäss     
G: Michael Osterhoff
F: Jan Bäss 
E: Julia Wiedwald
S: Greg Catch
M: Kuno Schmid
P: Jonas Knudsen
CP: JORONI Film, 
Palm Park Pictures
I: “Steady Ed” Headrick, 
Jo Cahow (Berkus),  
John “Friz Whiz” Kirkland,  
Dan “Stork” Roddick,  
Victor Malafronte

Contacto / Contact
JORONI Produktions
Claudia Romdhane
T +49 30 2870 4753
E claudia@joroni.de
W www.joroni.de
     www.theinvisiblestring.de

The Invisible String

Jan Bäss
Nació en Alemania en 1972 y estudió en las universidades de 
Bremen y Liverpool. The Invisible String es su debut como director. 

La cuerda invisible   

BONUS TRACK
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Carlos Loiseau was (is) one of the greatest artists local 
graphic comedy has ever had (and still has). But apart 
from his infinite contribution in that area, it turns out Car-
los Loiseau also wanted to make a TV show about cinema. 
And not about just any kind of cinema, but particularly 
art-house animation films. And so, with the executive and 
creative complicity of María Verónica Ramírez, Carlos Loi-
seau produced a true cinephile revolution in several levels. 
From the TV show Caloi en su tinta, Carlos brought to the 
audience an important amount of fundamental filmmak-
ers that had remain unknown and directed their films in-
dependently and with a handcrafted style. And right from 
the start, he influenced a whole generation of Argentine 
artists to make new and unexpected works, independently 
and with a handcrafted style.
There was no precedent in Argentine TV of such a gen-
erous proposal. It was generous because it showed the 
best from abroad, but also because it encouraged the 
best from here. It was generous because Carlos wanted 
that task to be done from Channel 7, thinking in federal 
terms before that political concept became fashionable. 
He thought an active cultural proposal like that didn’t have 
to be elitist, but, on the contrary, popular and compelling.
Cinema, then, owes to Carlos to have a new generation of 
talents, new filmmakers who grew up under the stimulus 
of his ideas. The tribute held by the Mar del Plata Festival, 
where the show had a privileged place, is a first and mod-
est way to honor that debt. There’s another debt, a more 
personal one, that for me is the one that truly matters, 
and I can’t share it because it’s too big. Like the kind you 
have with an older brother; or a father. One that makes 
me remember his voice and his laughter everyday as if he 
was still here, and we were talking about Hugo del Carril, 
or La calesita. 

FMP

Carlos Loiseau fue (es) es un de los más grandes artistas 
que tuvo (tiene) el humor gráfico en Argentina. Pero ade-
más de su infinito aporte en ese rubro, resulta que Carlos 
Loiseau quiso hacer un programa de TV sobre cine. Y no 
sobre cualquier cine, sino sobre el cine de animación de 
autor. Y entonces, con la complicidad ejecutiva y creativa 
de María Verónica Ramírez, Carlos Loiseau produjo una 
verdadera revolución cinéfila en varios niveles.
Desde el programa de TV Caloi en su tinta, Carlos presentó 
al público argentino a una importante cantidad de cineas-
tas fundamentales, pero hasta entonces casi secretos, 
que hacían sus obras de manera artesanal e independien-
te. Y enseguida estimuló a toda una generación de artistas 
argentinos a realizar nuevas e imprevistas obras de mane-
ra artesanal e independiente.
No había antecedentes en la TV argentina de una propues-
ta tan generosa. Generosa no sólo por mostrar lo mejor de 
afuera sino por alentar lo mejor de acá. Generosa porque 
Carlos quería que esa tarea se realizara desde el Canal 
7, pensando en términos federales antes de que ese con-
cepto político se pusiera de moda. Pensando que una pro-
puesta cultural activa de estas características no tiene que 
ser elitista sino, por el contrario, popular y movilizadora.
El cine, entonces, le debe a Carlos una promoción de nue-
vos talentos, de nuevos realizadores, que han crecido a 
partir del estímulo de sus ideas. El homenaje que plantea 
el Festival de Mar del Plata, en donde el programa tuvo un 
espacio destacado, es una primera y modesta forma de 
honrar esa deuda.
Hay otra deuda, más personal, que es para mí la que más 
importa y la que no puedo compartir porque es demasiado 
grande. Como la que se tiene con un hermano mayor. O 
con un padre. Esa que me hace recordar su voz y su risa 
todos los días, como si nunca se hubiera ido, como si toda-
vía estuviéramos hablando de Hugo del Carril y La calesita.

Fernando Martín Peña

Tribute to Caloi
Tributo a Caloi
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Throughout its two decades on the air, Caloi en su tinta 
popularized a cinema only specialists were aware of in 
our country, and aimed to establish all the possible con-
nections between that cinema and the plastic traditions 
that influenced it. In Buenos Aires Anima, María Verónica 
Ramírez (creator of the TV show together with Caloi) 
takes one step more: she takes local auteur animation to 
commercial cinema, which has been traditionally elusive 
to it. The project gathered some of the most important 
Argentine artists with the instruction of creating, in total 
freedom, four short films and one situation that would 
connect them, evocating a mythical Buenos Aires.   
Buenos Aires Anima transports, then, the purpose of 
Caloi en su tinta to the ground of local production: its 
material mixes the diverse creative perspectives of its di-
rectors, but there are also references to different plastic 
popular expressions, from Berni to street stencil art. It’s 
quite appropriate that the film would end with an episode 
made by Caloi himself: no one else did as much for local 
animation as he did, except for pioneer Quirino Cristiani, 
who also got to cinema through graphic humor. There-
fore, this ending is also a beginning. 
FMP

A lo largo de casi dos décadas en el aire, Caloi en su tinta 
volvió popular en nuestro país un cine que sólo conocían 
los especialistas e hizo cuestión de trazar todos los vín-
culos posibles entre ese cine y las tradiciones plásticas 
que lo enriquecen. Con Ánima Buenos Aires, María Ve-
rónica Ramírez (creadora del ciclo televisivo junto con 
Caloi) da un paso más: llevar la animación nacional 
de autor al cine comercial, que tradicionalmente le fue 
esquivo. El proyecto reunió a algunos de los más impor-
tantes artistas argentinos con la consigna de crear libre-
mente cuatro cortometrajes y una situación de enlace, 
alrededor de la evocación de una Buenos Aires mítica.
Ánima Buenos Aires traslada así el propósito de Caloi 
en su tinta al terreno de la producción nacional: en su 
material confluyen las diversas perspectivas creativas de 
sus realizadores pero también hay referencias a diversas 
expresiones plásticas populares, desde Berni hasta los 
stencils callejeros. Es muy apropiado que el film termine 
con un episodio realizado por el propio Caloi: nadie hizo 
tanto como él por la animación local, salvo el pionero Qui-
rino Cristiani, quien también llegó al cine desde el humor 
gráfico. Ese final, por lo tanto, es también un principio.
Fernando Martín Peña

Argentina, 2012
95’ / 35mm / Color
Español - Spanish

D: María Verónica Ramírez     
G: M.V. Ramírez, C. Loiseau, 
F. Faivre, P. Faivre, P. Rodríguez  
Jauregui, L. Nine,  
J.P. Zaramella, M. Rulloni
DA: María Verónica Ramírez
S: Stavros Digital Sound
M: Gustavo Mozzi, 
Rodolfo Mederos,  
Fernando Kabusacki
P: María Verónica Ramírez, 
Carlos Loiseau,  
Horacio Grinberg
CP: Caloi en su Tinta, 
Luna Films, Non Stop

Contacto / Contact
Caloi en su Tinta
María Verónica Ramírez
Av. Paseo Colón 1011 - 8º B
C1036ACK Buenos Aires, 
Argentina
T +54 11 4300 8448
   +54 11 4362 0904
E info@caloiensutinta.com.ar
   caloiensutinta@gmail.com
W www.caloiensutinta.com.ar
www.animabuenosaires.com.ar

Buenos Aires Anima    

Ánima Buenos Aires
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Knowing we had to go to the Alex Laboratories was not 
work: it was a good time.
There were no employees, only friends. Editors, projec-
tionists, desk clerks, lab operators… And on top, the great 
Alberto, commanding his feud: the restaurant. The place 
wasn’t the stomach of the Lab, it was its heart. The bar 
was shaped like a horseshoe with stools. Like twenty-five 
of them. We would have breakfast, lunch and, tea there. 
And all we talked about was cinema. We also did it in the 
hallways, editing rooms, projection rooms, and the big so-
fas on the entrance, where all the Argentine film techni-
cians of that time used to sit. 
Do the math and you’ll get my age: I got to know the Alex 
Labs back when they were still on Sarmiento street, and I 
was there on the day Don Carlos Connio Santini inaugu-
rated the beautiful building –the pride and joy of South 
American cinema– on Dragones 2250, in Bajo Belgrano.  
At noon, the place was like a Spanish procession. The film 
crews from studios that didn’t have labs would come to 
check the dailies from the day before –the “champs”, they 
were called. So at noon there were no less than 60 or 70 
people in the hall and its adjacent hallways, waiting their 

Saber que teníamos que ir al Laboratorio Alex no era un 
trabajo: era una alegría. 
No había empleados, había amigos. Montajistas, proyec-
toristas, administrativos, laboratoristas… Y arriba, el gran 
Alberto, comandando su feudo: el restaurante. Que no era 
el estómago, sino el corazón del Laboratorio. El mostrador 
era una herradura con banquetas. Unas veinticinco. Allí se 
desayunaba, almorzaba y merendaba. Y no se hablaba 
de otra cosa que de cine. Como en los pasillos, cabinas 
de montaje, salas de proyección o los cómodos y amplios 
sillones de la entrada, por los cuales pasaron todos los téc-
nicos del cine argentino de la época.
Saquen cuenta de mi edad: yo alcancé a conocer a Alex 
cuando todavía estaba en la calle Sarmiento, y dije pre-
sente el día en que Don Carlos Connio Santini inauguró 
el hermoso edificio construido especialmente –orgullo 
de la cinematografía sudamericana– en Dragones 2250, 
Bajo Belgrano.
El mediodía se asemejaba a una romería española. 
Los equipos de los estudios que no tenían laboratorios, 
concurrían a ver las proyecciones de lo filmado el día 
anterior. Los “campeones” como se les llamaba. Así que 

Alex was a feast
Alex era una fiesta
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turn to get in Room 7, where the projectionist was Osvaldito (260 
pounds, 5.2 ft, the man who saw more Argentine films than any-
one else, and worked there for thirty years).
It wasn’t odd to see a man of dark complexion, wide-brim hat, 
and a Central American accent, climbing the stairs carrying 
heavy bags of film cans. They could be from Nicaragua, Peru, 
Venezuela, or Chile: Alex had enough renowned editors in charge 
of organizing all the material that came in. 
The Lab was also a pioneer in technical breakthroughs: color de-
velopment, sound stage, equipment rental, and, above all, there 
was a friendly and cordial atmosphere in all the negotiations that 
took place there. 
But the main thing was probably this: the Alex Lab was a school. 
A school of cinema and life. Remembering it is an obligation. 
Hundreds of essential films are witness to its existence, impor-
tance, and significance. 

JMS

al mediodía no había menos de 60 o 70 personas en el hall y 
sus pasillos adyacentes, esperando el turno para entrar en la 
Sala 7, donde proyectaba Osvaldito (120 kilos, 1,60 mts, el 
hombre que más películas argentinas vio, con más de treinta 
años haciendo ese trabajo).
No era extraño ver subir los dieciocho escalones de las entradas 
a un hombre de tez morena, sombrero de ala ancha y tonada 
centroamericana, portando dificultosamente pesadas bolsas 
que contenían latas de películas. Podían venir de Nicaragua, 
Perú, Venezuela o Chile: Alex tenía suficientes montajistas, de 
fama internacional, encargados de poner en orden todo el ma-
terial que ingresaba.
El Laboratorio también fue pionero en avances técnicos: revela-
do en color, sala de sonido, facilitación de elementos técnicos 
en alquiler y, sobre todo, como comencé diciendo, la simpatía y 
cordialidad que se manifestaba en cuanta gestión se realizara en 
ese amplio edificio.
Pero, tal vez lo principal, el Laboratorio Alex fue una escuela. De 
cine y de vida. Recordarlo es una obligación. Cientos de largo-
metrajes esenciales dan fe de su existencia, importancia y tras-
cendencia.

José Martínez Suárez

A moving tribute to the Argentine film laboratory that 
stood as a pioneer –together with so many producers 
and directors– in the local film industry, and became 
the main film lab in Latin America. It includes the tes-
timonial support of some of the many personalities of 
the long history of our cinema, unseen footage, and a 
moving reunion. 

Un emotivo homenaje al laboratorio cinematográfico 
argentino que fue pionero, junto a tantos productores 
y directores, de la industria cinematográfica nacional, 
y que llegó a convertirse en el laboratorio de cine más 
importante de Latinoamérica. Incluye el aval testimonial 
de algunas de las muchas personalidades que han reco-
rrido la larga historia de nuestro cine, imágenes inéditas, 
y un emotivo reencuentro.

Argentina, 2012
27’ / DM / Color - B&N
Español - Spanish

D, G: Roberto Bernardis     
F: Claudio Di Martino 
E: Sergio Zottola
DA: Paula Sanchez
S: Mariana Delgado
M: Juan Bernardis
CP: S.I.C.A.
I: José Martínez Suárez, Mario 
Sabato, Bernardo Zupnick

Contacto / Contact
S.I.C.A.
T +54 11 4806 0208
E cultura@sicacine.org.ar
W www.sicacine.org.ar

  

Alex, usina de talentos
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You could argue that there are several, but the typical 
Buenos Aires neighborhood of Flores has one single 
turning point in its history, marked by the birth of Piero 
Bruno Hugo Fontana. Aka Pierrot. Aka Alejo Pacheco Ra-
mos. Aka Hugo del Carril.
His voice –that voice!– was destined to success, back 
when radio was everything to the family. Entertainment, 
culture, news: everything, absolutely everything went 
through radio, with people gathering and knowing by 
heart the times of each program. Stardom started out 
in radio, where Hugo had a unique success and became 
an absolute favorite. 
After his appearance in Yesterday Boys Didn’t Use Hair 
Fixers, singing the tango “Tiempos viejos” (“Do you re-
member, brother, those times?”) he worked again in Lu-
miton with Manuel Romero, an outstanding discoverer 
of new talent, in Three Argentines in Paris. And so, Hugo 
del Carril started his career with a leading role next to 
Florencio Parravicini, Tito Lusiardo, Irma Córdoba and 
Enrique Serrano. An enviable cast, if there was one. 

Se puede esgrimir que hay varios, pero el porteñísimo 
barrio de Flores tiene un solo antes y después, marcado 
por el nacimiento de Piero Bruno Hugo Fontana. Alias 
Pierrot. Alias Alejo Pacheco Ramos. Alias Hugo del Carril.
Su voz –¡esa voz!– estaba destinada al triunfo, en un 
momento donde la radio era todo para la familia. Diver-
sión, cultura, noticias: todo, absolutamente todo, pa-
saba por la radio a galena o las llamadas “de capilla”, 
donde la gente se reunía, sabiéndose de memoria los 
horarios de cada audición. El estrellato empezaba en la 
radio, donde Hugo brilló como pocos, favorito de quien 
lo escuchara.
Tras figurar como cantante en Los muchachos de antes 
no usaban gomina, interpretando el tango “Tiempos vie-
jos” (“¿Te acordás, hermano, qué tiempos aquellos?”), 
reincidió en Lumiton con Manuel Romero, destacado 
descubridor de figuras, en Tres anclados en París. Así, 
Hugo del Carril comenzó su carrera como protagonista 
frente a las cámaras, con la sorpresa de compartir cartel 
con Florencio Parravicini, Tito Lusiardo, Irma Córdoba y 

Hugo del Carril:  
Beyond Oblivion

Hugo del Carril:  
Más allá  
del olvido
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Undoubtedly by now, this is the greatest Argentine film 
ever made. Surrounded by mystery, threats, historical 
trickery, the film seemed at first condemned to a re-
sounding failure. However, thanks to the guardian angel 
of cinema, from that chaos an absolute masterpiece 
arose. The film takes to its limits the mode or eponymous 
die of our cinema: the Argentine melodrama. A mode 
that always lurks the surrounding areas of fantasy, but 
prefers to maintain with it a bordering connection. 
AF

Indudablemente y a estas alturas, el más grande film 
argentino jamás realizado. Rodeado de misterios, ace-
chanzas, intríngulis históricos, en principio parecía con-
denado al más estrepitoso desastre. Sin embargo, por 
obra de ese ángel de la guarda tutelar propio del cine, 
de tal aparente caos surgió una obra maestra absoluta. 
Lleva hasta sus últimas consecuencias el modo o tro-
quel epónimo de nuestro cine: el melodrama argentino. 
Un modo que ronda siempre en las inmediaciones de 
lo fantástico, pero que prefiere mantener con éste una 
relación fronteriza.
Ángel Faretta

Argentina, 1956
93’ / 35mm / B&N
Español - Spanish

D: Hugo del Carril     
G: Eduardo Borrás
F: Alberto Etchebehere 
E: Jorge Garate
DA: Gori Muñoz, 
Eduardo Lerchundi
S: Mario Fezia
M: Tito Ribero
P: Hugo del Carril
CP: Argentina Sono Film
I: Hugo del Carril, Laura Hidalgo, 
Eduardo Rudy, Pedro Laxalt, 
Ricardo Galache

Contacto / Contact
Filmoteca de Buenos Aires
E filmotecaba@gmail.com

Beyond Oblivion    

Más allá del olvido

From that moment on, and after several leading roles next to 
the country’s finest actors, he had the chance to direct. Like 
everything in his life, Hugo’s work was guided by passion, ef-
fort, integrity, and ethics, qualities that are rarely combined.  
The list of his films should carry several exclamation marks. In 
order to save space, you can add them yourself: A Story of the 
Nineties, Surcos de sangre, River of Blood, Beyond Oblivion, La 
Quintrala, Una cita con la vida, Esta tierra es mía and Buenas 
noches, Buenos Aires. And so many others. And so much more. 
For those familiar with them, seeing the films in a chronologi-
cal list gives you some happy chills: talent is the keyword. For 
those not familiar with them, is nothing less than a list of ob-
ligations.  
His songs and films reflected his deep-rooted connection to the 
country. For many, he was, is and will be Buenos Aires. They’re 
not wrong. 
Hugo was born on November 30th, 1912. A hundred years 
have passed. He’s still alive. 

JMS

Enrique Serrano. Elenco sanamente envidiable, si los hay. A 
partir de ese momento, y luego de varios protagónicos junto 
a los más grandes intérpretes del país, tuvo la oportunidad de 
dirigir cine. Y escribirlo, producirlo y amarlo como pocos. Hugo, 
como todo en su vida, trabajaba guiado por la pasión, el empe-
ño, la integridad y la ética, cualidades raramente combinadas.
Hugo nació el 30 de noviembre de 1912. Pasaron 100 años. 
Sigue vivo.
La enumeración de sus películas debería llevar varios signos 
de admiración. Para ahorrar espacio, agréguelos usted, ama-
ble lector: Historia del 900, Surcos de sangre, Las aguas bajan 
turbias, Más allá del olvido, La Quintrala, Una cita con la vida, 
Esta tierra es mía y Buenas noches, Buenos Aires. Y tantas 
más. Y tanto más. Para el que las conoce, verlas en una lista 
cronológica provoca alegres escalofríos: talento, es la palabra 
unívoca que gobierna. Para el que no las conoce es, ni más ni 
menos, un listado de obligaciones.
En sus canciones y sus películas, trasuntaba su arraigo con 
el país. Para muchos, él era, es y será Buenos Aires. No están 
equivocados. 

José Martínez Suárez
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This last August 25th marked the Centennial of Narciso 
Ibáñez Menta, an artist who had a fundamental role in the 
Argentine history of entertainment, culture and memory. 
Born in Sama de Langreo (Asturias, Spain) he developed a 
big part of his career in Argentina, where he became one 
of our biggest actors. 
On August 1919 he came to Buenos Aires together with his 
parents –Consuelo Menta, a soprano, and Narciso Ibáñez 
Cotanda, an actor. The kid had already been on stage 
mostly in Melilla, a city in the north of Africa that belongs 
to Spain, and he was an outstanding recitation performer, 
singer, and dancer. He was first introduced by his father in 
the San Martín theater on Esmeralda street, on the day of 
his seventh birthday. And on August 29th, he did his official 
debut in the Comedy Theater on Carlos Pellegrini street, 
where he starred in Los granujas, directed by Carlos Arnich-
es and José Jackson Veyán with music by Joaquín Valverde.
“Little Narciso” (people called him that since 1917) was 
immediately acclaimed by audiences and critics in Bue-
nos Aires and other provinces. Between 1923 and 1930 
he toured in Spain, Cuba, and the rest of the Caribbean, 
with the “Little Narciso Company”, and he got to perform 
in Spanish speaking theaters in the US. In 1931 he went 
back to Buenos Aires through Chile with his parents and 
the Serrador-Mari, as a single company theater: “Serrador-
Mari-Ibáñez”. Between 1933 and 1941 he established 
himself in the theater with Dr Jekyll and Mr. Hyde, The 
Phantom of the Opera, The Hunchback of Notre Dame and 
Goethe’s Faust.

El 25 de agosto del corriente año se cumplió el centenario 
del nacimiento de Narciso Ibáñez Menta, un artista que es 
parte fundamental de la historia del espectáculo, la cul-
tura y la memoria de los argentinos. Nacido en Sama de 
Langreo (Asturias, España), desarrolló gran parte de su ca-
rrera en Argentina, hasta convertirse en uno de nuestros 
más grandes intérpretes.
En agosto de 1919 llegó a Buenos Aires junto a sus padres 
–Consuelo Menta, tiple, y Narciso Ibáñez Cotanda, actor–. 
El niño había ya incursionado en teatro muy especialmen-
te en Melilla, ciudad del norte de África perteneciente a 
España, y se destacaba como recitador, cantante y baila-
rín. Primero, lo presentó su padre en el teatro San Martín, 
de la calle Esmeralda, justo el día en que cumplía siete 
años de edad. Y el 29 de agosto, hizo su debut oficial en el 
Teatro de la Comedia, de la calle Carlos Pellegrini, donde 
protagonizó Los granujas, de Carlos Arniches y José Jack-
son Veyán con música de Joaquín Valverde.
“Narcisín” (llamado así desde 1917) fue consagrado inme-
diatamente por el público y la crítica porteños, como así 
también por el público de varias provincias. Entre 1923 y 
1930 hizo giras por España, Cuba y resto del Caribe, con 
la “Compañía Narcisín”, hasta llegar a actuar en teatros de 
habla hispana en Estados Unidos. En 1931 volvió desde 
Chile a Buenos Aires, con sus padres y los Serrador-Mari, 
como una sola compañía teatral: “Serrador-Mari-Ibáñez”. 
Entre 1933 y 1941 se consagró en teatro con El hombre 
y la bestia, El fantasma de la ópera, El jorobado de Nôtre 
Dame y Fausto de Goethe.

Narciso Ibáñez Menta: The Man  
Who Was Always Someone Else 

Narciso Ibáñez Menta:  
El hombre que  
siempre era otro



Tributos 345

Narciso Ibáñez Menta regarded himself as a “man of the 
theater” and was an innovative stage director. He staged 
local plays and presented internationally renowned au-
thors, both in theater and radio-theater. In 1950 he staged 
Carlos Gorostiza’s El fabricante de piolín, and introduced 
Arthur Miller through Death of a Salesman, a landmark in 
the modernization of Argentine professional theater.  
Ever since the early days of local television, his series of 
universal theater plays, Obras maestras del terror, Los 
malditos de la historia, Mañana puede ser verdad –all of 
them made together with his son Narciso “Chicho” Ibáñez 
Serrador–, El muñeco maldito, El hombre que volvió de la 
muerte, among others, reached high rating levels and won 
him a revitalization of his popular prestige.
He was a main character in Argentine films like Cuando 
en el cielo pasen lista, El que recibe las bofetadas, Alma-
fuerte, La bestia debe morir (to be screened in this edition 
of the Festival), Obras maestras del terror and Los mucha-
chos de antes no usaban arsénico.
In 1963 he moved to Spain, where Narciso and “Chicho” 
repeated Obras maestras del terror with Spanish actors, 
for which they got an unprecedented success in Spanish 
TV and several international awards. But from 1968 to 
1997, his work alternated between Spain and Argentina. 
While he was still alive, Narciso received important tributes 
both here and in his native country, in recognition of his 
prolific and valuable body of work. He died in Madrid on 
May 15th, 2004. But the mark his art and human qualities 
left in cinema, both here and in Spain, have immortalize 
him in the memory of several generations.

GBR

Many people had the awful habit of calling him “the Ar-
gentine Lon Chaney”, the man of a thousand faces. But 
his real ones had features of cordiality, of elegancy in the 
way he spoke, moved, and gestured and respected for 
other people. He had the face of an avid informer with a 
subtle and wise sense of humor, of a professional and gal-
lant man, with his voice tinged to the extreme of becoming 
a melody, the impatient need to manifest his knowledge, 
prodigious memory, and the true attitude of a born con-
queror. All of them –and so many more– were, and are, 
the faces of greatness.  

JMS

Narciso Ibáñez Menta se consideraba a sí mismo “un 
hombre de teatro” y como director de escena fue un in-
novador. Estrenó obras nacionales y presentó autores de 
fama internacional, tanto en teatro como en radioteatro. 
En 1950 puso en escena El fabricante de piolín, de Carlos 
Gorostiza, e introdujo a Arthur Miller con La muerte de un 
viajante, que marcó un hito en la modernización del teatro 
profesional argentino. 
Desde los comienzos de nuestra televisión, sus ciclos de 
teatro universal, Obras maestras del terror, Los malditos 
de la historia, Mañana puede ser verdad –trabajos realiza-
dos junto con su hijo Narciso “Chicho” Ibáñez Serrador–, 
El muñeco maldito, El hombre que volvió de la muerte, 
entre otros, alcanzaron altísimos niveles de audiencia y le 
valieron una revitalización de su prestigio popular.
El cine nacional lo tuvo como protagonista en varias pe-
lículas, entre las cuales podemos recordar Cuando en 
el cielo pasen lista, El que recibe las bofetadas, Alma-
fuerte, La bestia debe morir (exhibida en esta edición), 
Obras maestras del terror y Los muchachos de antes no 
usaban arsénico.
Desde 1963 estuvo radicado en Madrid, donde Narciso y 
“Chicho” repitieron Obras maestras del terror con actores 
españoles, alcanzando un éxito sin precedentes en la tele-
visión ibérica y premios internacionales. Pero desde 1968 
hasta 1997, su labor la alternaba entre España y Argentina.
Narciso recibió en vida, tanto aquí como en su país natal, 
importantes homenajes en reconocimiento a su prolífica y 
valiosa labor. Falleció en Madrid el 15 de mayo de 2004. 
No obstante, la impronta que dejó en nuestro medio y en el 
español, por su arte y por sus cualidades humanas, lo ha 
eternizado en el recuerdo de varias generaciones.

Graciela Beatriz Restelli

Muchos tenían la pésima costumbre de llamarlo “el Lon 
Chaney argentino”, el hombre de los mil rostros. Pero los 
suyos, los verdaderos, eran los rostros de la cordialidad, 
la elegancia en el hablar, el moverse y sus gestos, el res-
peto por el otro, el sutil y sabio sentido del humor, de la 
profesionalidad, la galantería, la voz matizada al extremo 
de convertirse en melodía, la impaciente necesidad de 
manifestar sus conocimientos, la prodigiosa memoria y la 
verídica actitud de conquistador nato. Todos ellos –y tan-
tos más– eran y son, los rostros de un grande.

José Martínez Suárez
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Trashodrama: An Introduction to Benito Scorza   
Argentina, 1992-1999
56’ / DM

D: Benito Scorza

Contacto / Contact
E contacto@babasonicos.com
W www.babasonicos.com

Adrian Dárgelos is Benito Scorza. Or at least that’s who 
he used to be. Benito was responsible for some of the 
most innovative music videos of the Nineties –plastic 
and sensorial experiments that defined the aesthetics of 
Babasónicos, one of the top bands of the current music 
scene, lead by Dárgelos. The restless Scorza, his film-
maker alter-ego, covered all grounds, from the saturated 
grains of Super 8 to the bright colors of 35mm, which 
also contributed to establish the Latin American branch-
es of MTV and Much Music. Aware of how he could build 
by destroying a universe of references, Scorza strength-
ened Babasónicos’ powerful imagery by filling it up with 
characters from deranged road movies plagued with 
seductive women, unruly rascals at the service of chaos, 
black & white crooners, existential skaters, and a long 
list of characters of considerable value and originality. 
Dozens of film and literary references in constant muta-
tion fly over and across this particular and very personal 
universe. That is how Benito Scorza became one of the 
few artists who were aware of the need of reestablishing 
meaning as a way to create, appropriating specific aes-
thetics in order to make them grow, multiply, transform 
and go through uncharted territories. Benito Scorza is 
fine pop.  
The music videos featured in this program are: D-gen-
eración, Malón, Montañas de agua, Patinador sagrado, 
Koyote, Viva Satana!, Perfume casino, El médium, Su 
ciervo, Egocripta, El adversario, Sátiro, Seis vírgenes des-
calzas, Desfachatados, El sumum and El playboy.

Adrián Dárgelos es Benito Scorza. O al menos lo era. 
Benito es el responsable de algunos de los videos mu-
sicales más innovadores de los noventa, experimentos 
plásticos y sensoriales que definieron la estética de Ba-
basónicos, una de las bandas más importantes de la es-
cena actual, liderada por el propio Dárgelos. El inquieto 
Scorza, su alter-ego realizador, no dejó terreno por visitar, 
del grano saturado del Super 8 a los colores brillantes de 
unos 35mm que también ayudaron a cimentar las seña-
les latinoamericanas de MTV o Much Music. Consciente 
de la construcción a partir de la destrucción de un uni-
verso de referentes, Scorza reforzó la fuerte imaginería 
de los Babasónicos, poblándola de protagonistas salidos 
de road movies desquiciadas, plagadas de mujeres se-
ductoras, díscolos desfachatados al servicio del desor-
den, crooners blanquinegros, patinadores existenciales 
y un largo listado de personajes de considerable riqueza 
y originalidad. Transversalmente, sobrevolando este par-
ticular y personalísimo universo, decenas de referencias 
cinematográficas y literarias, mutando constantemente. 
Así, Benito Scorza se transformó en uno de los pocos ar-
tistas conscientes de la necesidad de crear a partir de 
la resignificación, apropiándose de estéticas muy pun-
tuales para hacerlas crecer y multiplicarse, transformar 
y recorrer terrenos nunca visitados. Benito Scorza es el 
pop bien entendido.
Los videos musicales incluidos en este programa son: 
D-generación, Malón, Montañas de agua, Patinador sa-
grado, Koyote, Viva Satana!, Perfume casino, El médium, 
Su ciervo, Egocripta, El adversario, Sátiro, Seis vírgenes 
descalzas, Desfachatados, El sumum y El playboy.

Trashodrama: Una introducción a Benito Scorza
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In a time when vampire cinema consists almost exclu-
sively in the horrendous Twilight saga, we should revisit 
this first solo film by Kathryn Bigelow, which goes on a 
totally opposite path to those odes to Puritanism starred 
by shiny bloodsuckers. In Near Dark, Bigelow fuses to-
gether vampire horror and western –something John 
Carpenter did, eleven years later, with John Carpenter’s 
Vampires– and subverts almost all the rules of this 
subgenre: the only thing here that remains of the tradi-
tional iconography is the scourge of daylight; there are 
no fangs or garlic strings or stakes through the heart. 
The result is a hyper-violent dark film –both literally and 
figuratively speaking– filled with anthological moments, 
featuring a group of unforgettable actors/characters 
(among them the tiny huge Joshua Miller as a pre-teen 
vampire that ends up being the toughest and most vi-
cious of them all) and yet another great soundtrack by 
Tangerine Dream. 
JPM

En una época en la cual el cine de vampiros está com-
prendido casi exclusivamente por la horrenda saga 
Crepúsculo, bien vale la pena revisitar esta primera 
película en solitario de Kathryn Bigelow, que va total-
mente a contramano de aquellas odas al puritanismo 
con chupasangres brillosos. En Cuando cae la oscuri-
dad, Bigelow fusiona el terror vampírico con el western 
–algo que John Carpenter volvería a hacer once años 
después con su Vampiros– y subvierte casi todas las 
reglas del subgénero: lo único que queda aquí de la 
iconografía tradicional es el flagelo de la luz del día; no 
hay ni colmillos ni ristras de ajo ni estacas al corazón. 
El resultado es una película oscura –en sentido literal 
y figurado– e hiperviolenta, repleta de momentos anto-
lógicos, con un grupo de actores/personajes inolvida-
bles (entre quienes se destaca el enorme pequeñuelo 
Joshua Miller como un vampiro preadolescente, que 
resulta ser el más duro y sanguinario del grupo) y otra 
gran banda de sonido de Tangerine Dream.
Juan Pablo Martínez

Born in California in 1951, she was the first woman ever who 
won an Oscar for Best Director, for The Hurt Locker (2008; 23rd 
Festival).

Nacida en California en 1951, fue la primera mujer en ganar el 
Oscar a Mejor Director por Vivir al límite (2008; 23° Festival).

Kathryn Bigelow

Estados Unidos - US, 1987
94’ / 35mm / Color
Inglés - English

D: Kathryn Bigelow     
G: Kathryn Bigelow, Eric Red
F: Adam Greenberg 
E: Howard E. Smith
DA: Stephen Altman
S: Leo Chaloukian
M: Tangerine Dream
P: Steven-Charles Jaffe
CP: F/M, 
Near Dark Joint Venture
I: Adrian Pasdar, Jenny Wright, 
Lance Henriksen, Bill Paxton, 
Jenette Goldstein

Contacto / Contact
Lions Gate Entertainment
W www.lionsgate.com

Near Dark   

Cuando cae la oscuridad
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Forget about zombies, vampires and vermin. Forget 
about paranormal activities and other empty plastic ex-
amples of superficial genre cinema. Forget the current 
swarm of poor failed attempts to scare us. Horror is here, 
in one of the finest films of that Master of Horror called 
Lamberto Bava. For those who still haven’t lived through 
the “Demons Experience”, here goes the premise re-
duced to a couple of lines. The beginning of the end –of 
the world– takes place in a film theater. A normal one, 
which can be the one you, the spectators, are sitting in. 
There’s a mirror game, a direct identification with the 
location where the plot is set, a film within the film. And 
the demons. Sorry, the Demons. Those who already lived 
through the “Experience” know Horror is there, lurking, 
waiting. The only thing left to do is starting the projector 
so Lamberto Bava and his hordes from Hell take over. 
Demons is pure joy.

Olvídense de zombies, vampiros y alimañas. Olvídense 
de actividades paranormales y demás vacuas plasti-
cidades del cine de género más efectista. Olvídense 
de la actual pululación de pobres y fallidos intentos 
de asustar. El Miedo bien entendido está acá, en una 
de las mejores películas de ese Maestro del Horror 
llamado Lamberto Bava. Para quienes aún no vivieron 
“La Experiencia Demonios”, qué mejor que reducir la 
premisa a un par de líneas. El comienzo del fin –abso-
luto– del mundo se da en un cine. En una sala normal, 
que bien puede ser esa en la que ustedes, los especta-
dores, están sentados. El juego de los espejos, la iden-
tificación directa de la locación en que se desarrolla la 
trama, la película dentro de la película. Y los demonios. 
Perdón, los Demonios. Quienes ya vivieron “La Expe-
riencia…” saben que el Miedo está ahí, agazapado, 
esperando. Sólo falta que se encienda el proyector y 
Lamberto Bava y sus hordas del infierno se apoderen 
de todo. Demonios es alegría pura.

Born in Rome in 1944 and son of the legendary Mario Bava, 
he directed Macabre (1980) and Blastfighter (1984), among 
other films.

Nacido en Roma en 1944, hijo del legendario Mario Bava, dirigió 
Macabro (1980) y Blastfighter (1984), entre otros films.

Lamberto Bava

Italia - Italy, 1985
84’ / 35mm / Color
Inglés - English,  
Italiano - Italian

D: Lamberto Bava     
G: Dardano Sacchetti, 
Dario Argento,  
Lamberto Bava,  
Franco Ferrini
F: Gianlorenzo Battaglia 
E: Piero Bozza
DA: Davide Bassan
S: Raffaele De Luca
M: Claudio Simonetti
P: Dario Argento
CP: DACFILM
I: Urbano Barberini, 
Natasha Hovey, Karl Zinny, 
Fiore Argento, Paola Cozzo

Demonios
Dèmoni    Demons
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By the time Ramses XIII got to sit on the throne of the 
Egyptian empire, following the death of his father, the ex-
tended poverty and constant threat of the Assyrians was 
putting him between a rock and a hard place, with very 
little time to act. In order to solve both problems, Ramses 
decides to use the treasures that had accumulated over 
many years in the Temple of Amon; a decision that would 
also contribute to establish himself as an independent 
king against the rulings of the clergy. What the young 
king couldn’t anticipate is that this action would cause 
the rage of priest Her-hor and, in the long run, a tragic 
battle within the Egyptian people. Based on a novel by 
Boleslaw Prus, Pharaoh was shot over a period of three 
years using real locations of the ancient Egyptian empire 
and tens of thousands of extras provided by the Russian 
army. Even so, the most impressive thing about the film 
might very well not be its production value, but the range 
of its director (about whom the festival also screens 
the documentary Whisky and Milk, made by Kacper 
Lisowski) who was capable of combining years of Soviet 
training with Cecil B. DeMille style in only three hours.

Para el momento en que Ramsés XIII asume el trono el 
imperio egipcio, tras la muerte de su padre, la pobre-
za de su pueblo y la amenaza constante de los asirios 
lo sitúan entre la espada y la pared, con poco tiempo 
para actuar. Para solucionar ambos problemas, Ramsés 
decide utilizar los tesoros que desde hace mucho se 
acumulan en el Templo de Amón; acción que por otra 
parte ayudará a establecerlo como un rey independiente 
frente a los dictámenes del clero. Lo que el joven rey no 
anticipa es que esta acción despertará el odio del sacer-
dote Her-hor, y a la larga una batalla trágica dentro del 
pueblo egipcio. Basada en una novela de Boleslaw Prus, 
Faraón fue filmada a lo largo de tres años en los esce-
narios naturales reales del antiguo imperio egipcio y con 
decenas de miles de extras, provistos por el ejército ruso. 
Así y todo, lo más impresionante del film quizas no sea la 
escala de producción, sino el rango de su director (sobre 
quien el Festival también exhibe el documental Whisky 
and Milk, de Kacper Lisowski), capaz de aunar años de 
formación soviética con el estilo de Cecil B. DeMille en 
tan sólo tres horas.

Born in Poland in 1922, he died in 2007. He directed Night Train 
(1959) and Death of a President (1978), among other films.

Jerzy Kawalerowicz
Nacido en Polonia en 1922, murió en el 2007. Dirigió Tren noctur-
no (1959) y La muerte del presidente (1978), entre otros.

Polonia - Poland, 1966
180’ / 35mm / Color
Polaco - Polish

D, DA: Jerzy Kawalerowicz     
G: Jerzy Kawalerowicz, 
Tadeusz Konwicki
F: Jerzy Wójcik 
E: Wieslawa Otocka
S: Stanislaw Piotrowski
M: Adam Walacinski
CP: Zespól Filmowy Kadr
I: Jerzy Zelnik, 
Barbara Brylska

Contacto / Contact
Studio Filmowe Kadr
Justyna Han
T +48 22 845 4923
F +48 22 845 0551
E justyna.han@kadr.com.pl
malgorzata.janczak@kadr.com.pl
W www.kadr.com.pl

Faraón
Faraon    Pharaoh



Revisiones 351

There are lots of films about haunted houses, but very 
few of them have the ability to keep haunting us after-
wards when we’re back home, comfortably in bed, trying 
to fall asleep. The Changeling belongs with that select 
group of dark illuminated examples, and part of the 
secret for its terrifying effects probably comes from the 
character played by George C. Scott: a classical music 
composer who arrives to a huge mansion, which he 
rented from the Denver Historic Society, dragging his 
very own tragedy –the recent deaths of his wife and 
daughter. Perhaps that is what tempers his character as 
he faces the restless ghost who is trying to communicate 
with him: another dead child. Unjustly less remembered 
than super-classics like The Shining or The Haunting, The 
Changeling has remained branded by fire in the memory 
of an entire generation, and became a source of inspira-
tion for many filmmakers, like Alejandro Amenábar (who 
took it as a reference for The Others) and the cinephile 
Martin Scorsese, who lists it among the scariest films of 
all time, on top of The Exorcist.

Películas de casa embrujada hay muchas, pero muy 
pocas tienen la capacidad de seguir acosándonos cuan-
do, por la noche, confortablemente arropados y en la 
oscuridad de nuestra habitación, intentamos conciliar 
el sueño. El intermediario del diablo pertenece a ese 
selecto conjunto de oscuras iluminadas, y parte del se-
creto de su aterrador influjo probablemente provenga del 
personaje que interpreta George C. Scott: un compositor 
de formación clásica que, cuando arriba a la enorme 
mansión gótica que le alquila la Sociedad Histórica de 
Denver, arrastra consigo su propia tragedia –la muerte 
reciente de su mujer y su hija–. Acaso sea eso lo que 
templa su carácter a la hora de hacer frente al fantasma 
sin descanso que intenta comunicarse con él: otro niño 
muerto. Injustamente menos recordada que superclási-
cos como El resplandor o The Haunting, El intermediario 
del diablo ha permanecido grabada a fuego en la me-
moria de toda una generación, y devino fuente de inspi-
ración para varios cineastas, como Alejandro Amenábar 
(que la tomó de referencia para Los otros), y el cinéfilo 
Martin Scorsese, que la lista entre los films más aterra-
dores de la historia por encima de El exorcista.

He was born in Hungary in 1937. He directed The Ruling Class 
(1972), Romeo Is Bleeding (1992) and Species II (1998), among 
others.

Nació en Hungría en 1937. Dirigió La clase gobernante (1972), 
Al filo del abismo (1992) y Especies II (1998), entre otros.

Peter Medak

Canadá - Canada, 1980
107’ / 35mm / Color
Inglés - English

D: Peter Medak     
G: William Gray, 
Diana Maddox
F: John Coquillon 
E: Lilla Pedersen
DA: Trevor Williams
S: James Pilcher, Karl Scherer
M: Rick Wilkins
P: Garth H. Drabinsky, 
Joel B. Michaels
CP: Chessman Park 
Productions
I: George C. Scott, 
Trish Van Devere,  
Melvyn Douglas, Jean Marsh, 
John Colicos

The Changeling  

El intermediario del diablo
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Too much ultra-pop blood has been shed in this new 
millennium. In the frenzy of links and Monty Python-like 
nudges (wink-wink nudge-nudge), some films have lost 
their original shape, and they have turned into a mix of 
their first bodies and their own carrion. The Shining –and 
its redruM, Here’s Johnny!, ghost barmen, creepy twins, 
and gallons of blood on the hallways– is a member of 
that pantheon of films that have been chewed by ter-
mite art. Watching it again, without causing shavings, is 
a blessing. Not that there’s anything wrong with a tiny 
ironic grin, no, but if there’s a value Kubrick has known to 
sustain –even from the other world; creepy, huh?– is stoi-
cism: an epic-punk attitude of not stepping down one bit 
in his seriousness, and making that his modern feature. 
On that path, The Shining stopped being a short story by 
Stephen King and became the sacred proof of a cinema 
that knew exactly what it was doing. In this case, it was 
nothing less than a horror masterpiece, so unique and 
brilliant that it didn’t leave any room for imitations –only 
happy gremlins coming out of its wide backside.

Demasiada sangre ultrapop ha corrido en este nuevo 
milenio. En el frenesí de links y codazos a lo Monty 
Python (wink-wink nudge-nudge), algunos films han per-
dido su forma original, han devenido una mezcla de su 
cuerpo primero con su propia carroña. El resplandor –y 
sus redruM, Here’s Johnny!, barmans fantasmas, melli-
citas lúgubres, hectolitros de sangre en el pasillo…– es 
parte de ese panteón de piezas tan masticadas por el 
arte termita. Volver a verla, sin generar viruta, es toda 
una bendición. No es que haya nada de malo con la 
sonrisita irónica, no, pero si hay un valor que Kubrick 
ha sabido –desde el más allá, ¿siniestro, no?– soste-
ner es el estoicismo, su actitud punk-épica de no dar 
un paso atrás en su seriedad y que ése sea su rasgo 
de modernidad. En ese camino, El resplandor dejó de 
ser un cuento de Stephen King para devenir prueba 
sagrada de un cine que sabía milimétricamente lo que 
hacía. En este caso, nada más y nada menos que una 
obra maestra del terror, que por única y por genial no da 
lugar a imitaciones: simplemente, a felices gremlins que 
salen de su ancha espalda.

He was born in 1928 in New York and died in England in 1999. 
He directed such classics as Lolita (1962) and A Clockwork 
Orange (1971).

Stanley Kubrick
Nació en 1928 en Nueva York y murió en Inglaterra en 1999. Di-
rigió clásicos como Lolita (1962) y La naranja mecánica (1971).

Reino Unido /  
Estados Unidos -  
UK / US, 1980
142’ / 35mm / Color
Inglés - English

D, P: Stanley Kubrick     
G: Stanley Kubrick, 
Diane Johnson
F: John Alcott 
E: Ray Lovejoy
DA: Roy Walker
S: Jack Knight, Dino Di Campo
M: Wendy Carlos, 
Rachel Elkind
CP: Hawk Films
I: Jack Nicholson, 
Shelley Duvall, Danny Lloyd, 
Scatman Crothers,  
Barry Nelson

Contacto / Contact
Warner Bros Pictures
W www.ar.warnerbros.com

The Shining    

El resplandor
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Many movies have their own radical interpretations but 
only few are as rich and far-ranging as Stanley Kubrick’s 
The Shining. In Room 237, we hear from people who 
believed they have decoded the far-reaching theories, 
hidden symbols and messages buried in the late direc-
tor’s film. Carefully examining The Shining forwards and 
backwards, Room 237 is equal parts captivating, pro-
vocative and pure pleasure. Born out of conversations 
with producer Tim Kirk, Rodney Ascher’s film gives voice 
to the fans and scholars who espouse their theories, and 
reworks the film’s scenes forward and backward. Some-
times outrageous, sometimes mind-blowing, the words 
of the interviewees are given full-force by Ascher’s com-
pelling vision. Giving the chance to discover why many 
have been trapped in the Overlook Hotel for 30 years.

Muchas películas cuentan con interpretaciones bastan-
te radicales, pero sólo muy pocas son tan vastas y de 
largo alcance como El resplandor, de Stanley Kubrick. En 
Room 237, oímos a muchas personas que creen haber 
decodificado teorías intricadas, símbolos escondidos y 
mensajes encriptados dentro de uno de los últimos films 
de su director. Examinando con cuidado El resplandor, 
de adelante para atrás, Room 237 es al mismo tiempo 
cautivante, provocativa y sencillamente placentera. El 
film de Rodney Ascher, surgido de conversaciones con el 
productor Tim Kirk, otorga la palabra tanto a fans como 
a académicos que sostienen sus teorías, mientras las 
escenas del film se remontan en ambas direcciones. Por 
momentos escandalosas y por otros alucinantes, las de-
claraciones de los entrevistados se potencian mediante 
la visión convincente de Ascher. Dando la oportunidad 
para descubrir por qué tantas personas han sido atrapa-
das en el Hotel Overlook a lo largo de treinta años.

He directed The S From Hell (2010), among many other short films, 
commercials, and music videos. He lives in Los Angeles, USA.

Dirigió The S From Hell (2010), entre muchos otros cortos, publici-
dades y videos musicales. Vive en Los Angeles, EE.UU.

Rodney Ascher

Estados Unidos - US, 2012
102’ / DCP / Color
Inglés - English

D: Rodney Ascher     
S: Ian Herzon
M: Jonathan Snipes, 
William Hutson
P: Tim Kirk
I: Bill Blakemore, 
Geoffrey Cocks, Juli Kearns, 
John Fell Ryan, Jay Weidner

Contacto / Contact
The Film Sales Company
Andrew Herwitz
165 Madison Avenue,  
Suite 601
10016 New York, NY, USA
T +1 212 481 5020
F +1 212 481 5021
E andrew.herwitz@
    filmsalescorp.com
W www.filmsalescorp.com
     www.room237movie.com

Habitación 237    

Room 237
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Lynch defined Blue Velvet as a “dream of strange de-
sires trapped inside a suspense story”. In the passage 
from physical to mental freak, Lynch initiated a new 
phase in his work with this story set in a dreamy suburb 
that triggers a macabre nightmare –a phase that would 
be the ultimate field of action for his auteur brand. Blue 
Velvet is the brutal exhibition of a new way of making 
cinema, with greater creative freedom and a visual opu-
lence that rescues Lynch’s experiences with painting, 
featuring references to Salvador Dalí, Francis Bacon, 
and pop art. In parallel, Lynch explores multiple con-
nections with music in both its first collaboration with 
Angelo Badalamenti and the Fiftyish songs “In Dreams” 
–written by Orbison and performed by Stockwell in a 
freakish lip-synch–, and “Blue Velvet” –Vinton’s version 
covered by Rossellini/Badalamenti. From the most ba-
nal sentimentality to the ultimate cruelty, these songs 
keep everything in time to the music and incarnate the 
film’s corrosive glam, in which a risky vertigo hides be-
hind that charming appearance.

Lynch definió Terciopelo azul como un “sueño de extra-
ños deseos atrapado dentro de una historia de suspen-
so”. En el pasaje del freak físico al mental, Lynch inicia 
una nueva etapa en su obra con este relato instalado 
en el suburbio ensoñador donde se dispara una pesa-
dilla macabra; etapa que será el campo de acción por 
excelencia de su marca autoral. Terciopelo azul es la 
exposición en bruto de una nueva forma de hacer cine, 
con mayor libertad creativa y una opulencia visual que 
rescata la experiencia de Lynch con la pintura, con citas 
a Salvador Dalí, Francis Bacon y al arte pop. En paralelo, 
Lynch explora múltiples relaciones con la música tanto 
en su primera colaboración con Angelo Badalamenti, 
como a partir de las cincuentosas “In Dreams” de Orbi-
son, con insólito lipsync de Stockwell, y “Blue Velvet”, en 
versión de Vinton y en cover de Rossellini/Badalamenti. 
Esas canciones acompasan del más banal sentimenta-
lismo a la máxima crueldad, y encarnan el glam corrosivo 
de la película, donde en la apariencia encantadora se 
juega un vértigo riesgoso.

Born in Montana in 1946, some of his films are Eraserhead 
(1977), Lost Highway (1997) and Inland Empire (2006).

David Lynch
Nacido en Montana en 1946, entre sus films se encuentran 
Cabeza borradora (1977), Carretera perdida (1997) e Imperio 
(2006).

Estados Unidos - US, 1986
120’ / 35mm / Color
Inglés - English

D, G: David Lynch     
F: Frederick Elmes 
E: Duwayne Dunham
DA: Patricia Norris
S: Rob Fruchtman, 
Ann Kroeber
M: Angelo Badalamenti
P: Fred Caruso
CP: De Laurentiis 
Entertainment Group
I: Isabella Rossellini, 
Kyle MacLachlan,  
Dennis Hopper, Laura Dern, 
Hope Lange

Contacto / Contact
20th Century Fox
W www.foxlatina.com

Blue Velvet    

Terciopelo azul
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he only Llorenç Llobet-Gràcia’s film, played by the great 
Fernando Fernán Gomez (acting like Laurence Oliver for 
dramaturgical reasons), it is one of the few films which 
reveals the sense of cinephilia. Life and cinema juxta-
pose as in Close up, Innisfree or La vida útil. A child is 
born during a film screening in a fair at the beginning 
of the XX century. His name is Carlos and his life will be 
marked by cinema: he will love it during his childhood; 
when grown up, he will write about it, and he will even di-
rect. In a given moment, because of an accident, life and 
cinema will confront each other. However, by watching 
Hitchcock’s Rebecca, Carlos will be able to avert such an 
opposition. In this film in which the famous auteur theory 
is enunciated in advance, the cinema catches historical 
and political events. It leads to the discovery of the world 
and convenes materially our beloved ones’ ghosts. 
RK

This restoration, obtained from the only 16mm copies that still 
exist, is the result of collaboration between the Filmoteca Espa-
ñola, the Filmoteca de Catalunya and the Deluxe Barcelona labo-
ratory, with the complicity and support of Antònia y Beatriu Llobet 
and Núria Tresserra.

La única película de Llorenç Llobet-Gràcia, protagoni-
zada por el gran Fernando Fernán Gómez (por razones 
dramáticas, canalizando físicamente a Laurence Oliver) 
es uno de los pocos films que revelan el sentido de la 
cinefilia: la vida y el cine se yuxtaponen, como en Primer 
plano, Innisfree o La vida útil. Un niño nacerá en plena 
función de una película en una feria a principios del si-
glo XX. Se llamará Carlos y su vida estará signada por 
el cine: lo amará en su niñez, de adulto escribirá sobre 
cine, y hasta filmará. En cierto momento, por una des-
gracia, vida y cine se enfrentarán, pero, viendo Rebeca 
de Hitchcock, Carlos conjurará la oposición. En este film 
en el que se enuncia precozmente la famosa política 
de los autores, el cine captura los devenires históricos 
y políticos, sirve para descubrir el mundo y convoca ma-
terialmente a los fantasmas de quienes hemos amado. 
Roger Koza

Esta restauración, a partir de las únicas copias en 16mm con-
servadas, es el fruto de la colaboración entre Filmoteca Espa-
ñola, Filmoteca de Catalunya y el laboratorio Deluxe Barcelona, 
con la complicidad y ayuda de Antònia y Beatriu Llobet y de 
Núria Tresserra.

He was born in Barcelona in 1911 and died in 1976. He directed 
several amateur and experimental films until 1954, when he quit 
cinema.

Nació en Barcelona en 1911 y murió en 1976. Realizó numerosos 
films amateurs y experimentales, hasta que en 1954 abandonó 
el cine.

Llorenç Llobet-Gràcia

España - Spain, 1948
78’ / 35mm / B&N
Español - Spanish

D: Llorenç Llobet-Gràcia     
G: Llorenç Llobet Gràcia, 
Victorio Aguado
F: Salvador Torres Garriga 
E: Ramón Biadiu
M: Jesús García Leoz
P: Francisco de Barnola
CP: Castilla Films
I: Fernando Fernán Gómez, 
María Dolores Pradera,  
Isabel de Pomés,  
Fernando Sancho,  
Alfonso Estela

Contacto / Contact
Filmoteca de Catalunya
Departament de Cultura de la 
Generalitat de Catalunya
Plaça Salvador Seguí, 1-9
08001 Barcelona, Spain
W www.filmoteca.cat

  

Vida en sombras
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There are echoes of Bergman’s cinema in 
this rarity about a woman who comes to an 
isolated town and discovers some disturbing 
ghosts from the past. 

The incredible Eleonora Giorgi is willing to do 
anything in order to seduce a bored million-
aire, in this sophisticated example of the finest 
Italian erotic cinema. 

Ecos del cine de Bergman en esta rareza so-
bre una mujer que llega a un paraje aislado 
para descubrir inquietantes fantasmas del 
pasado. 

La increíble Eleonora Giorgi se muestra pre-
cisamente dispuesta a todo para enamorar 
a un millonario aburrido en esta sofisticada 
representante del mejor erotismo italiano. 

Since 2006, the show Filmoteca – Temas de Cine, which airs 
on Public TV, has been carrying out an unprejudiced promotion 
of the History of Cinema, focusing on strange or rarely seen –
yet valuable– material. With that same spirit, Fabio Manes and 
Fernando Martín Peña, the show’s creators and hosts, are pre-
senting a program extension called Filmoteca Live, where they 
improve their original initiative by screening the theatrical film 
versions of their collections. For this edition of the Festival, 
Manes and Peña have brought six rarities, all of them in 35mm, 
under the slogan “Endless Joy!”.

Desde 2006, el programa de la TV Pública Filmoteca – Temas de 
Cine se dedica a la difusión desprejuiciada de la Historia del Cine, 
priorizando el material extraño o poco difundido que sin embargo 
tiene sus valores. Con ese mismo espíritu, Fabio Manes y Fernan-
do Martín Peña, creadores y conductores del programa, realizan 
desde este año una extensión denominada Filmoteca en Vivo, 
donde la intención es mejorar la propuesta inicial con la exhibición 
de material en fílmico de sus respectivas colecciones. Para esta 
edición del Festival, Manes y Peña han seleccionado seis rarezas, 
todas en 35mm, bajo el apotegma ¡Alegría Sin Fin!

Suecia - Sweden, 1967
90’ / 35mm / B&N
Sueco - Swedish

D: Arne Mattsson     
G: Elsa Prawitz
F: Lasse Björne 
E: Carl-Olov Skeppstedt
CP: A-Produktion
I: Gunnel Lindblom, 
Erik Hell, Gio Petré, Mathias 
Henrikson, Marie-Louise 
Hákansson

Italia - Italy, 1977
94’ / 35mm / Color
Italiano - Italian

D: Giorgio Stegani     
G: Roberto Gianviti, Giorgio Stegani
F: Sandro Mancori 
E: Mario Gargiulo
DA: Enzo Bulgarelli
M: Gianni Marchetti
CP: ATA Cine TV Produzione
I: Eleonora Giorgi, Bekim Fehmiu, 
Laura De Marchi,  
Barbara Magnolfi, Vittorio Duse

Den onda cirkeln    The Vicious Circle

Disposta a tutto    Ready for Anything

El círculo diabólico

Dispuesta a todo

Filmoteca Live
Filmoteca en Vivo
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A crippled novelist (an excellent Fernando 
Rey) gets his inspiration by spying on his 
neighbor (John Philip Law) and seasoning his 
sex life by lending him his own wife to him. A 
disturbing rarity, featuring a genuine (and mul-
tiple) eroticism. 

All the topics of political cinema seem to be 
taken to the extreme in this very incorrect film, 
not suitable for weak stomachs. 

Action with no limits (or logic) in this blaxpoi-
tation landmark that gathered three genre 
icons: Fred Williamson, Jim Brown, and Jim 
Kelly. 

A strange being terrorizes the beaches of Bue-
nos Aires (according to the Russians’ imagina-
tion) in this particularly beautiful submarine 
utopia shot in a wonderful Sovcolor.

Un novelista inválido (impagable Fernando 
Rey) se inspira espiando a su vecino (John 
Philip Law) y condimentando su vida sexual 
prestándole a su propia esposa. Rareza in-
quietante, de genuino (y múltiple) erotismo. 

Todos los tópicos del cine político aparecen 
llevados al paroxismo en este film muy inco-
rrecto, no apto para estómagos sensibles.

Acción sin límites (ni lógica) en este hito del 
blaxploitation, que reunió tres figuras em-
blemáticas del género: Fred Williamson, Jim 
Brown y Jim Kelly.

Un extraño ser aterroriza las playas de Bue-
nos Aires (según las imaginaban los rusos) 
en esta utopía submarina de singular belleza, 
filmada en maravilloso Sovcolor.

Italia - Italy, 1977
85’ / 35mm / Color
Italiano - Italian

D, G: Giuliano Petrelli     
F: Cristiano Pogany 
E: Gianmaria Messeri
M: Giuseppe Caruso
P: Enzo Gallo
CP: Cinemondial, Shaw Brothers
I: John Phillip Law, Fernando Rey, 
Olga Bisera, José Quaglio,  
Joseph Jenkins

Italia - Italy, 1975
105’ / 35mm / Color
Italiano - Italian

D, G: Giuseppe Ferrara     
F: Mario Masini 
E: Rita Algeri, Margerie Friesner
DA: Gianfranco Ramacci
M: Manos Hatzidakis
P: Gigi Martello
CP: Cooperativa 2000
I: Adalberto Maria Merli, 
Mariangela Melato,  
Francisco Rabal,  
Riccardo Cucciolla, Pietro Valpreda

Estados Unidos - US, 1974
89’ / 35mm / Color
Inglés - English

D: Gordon Parks Jr.     
G: Eric Bercovici, Jerry Ludwig
F: Lucien Ballard 
E: Robert Swink
S: Alan Bernard
M: Richard Tufo
P: Harry Bernsen
I: Jim Brown, Fred Williamson, 
Jim Kelly, Sheila Frazier,  
Jay Robinson

URSS - USSR, 1962
96’ / 35mm / Color
Ruso - Russian

D: Vladimir Chebotaryov, 
Gennadi Kazansky    
F: Eduard Rozovsky 
E: Lyudmila Obrazumova
M: Andrei Petrov
CP: Goskino, Lenfilm Studio
I: Vladimir Korenev, 
Anastasiya Vertinskaya,  
Mikhail Kozakov, Anatoliy Smiranin,  
Nikolai Simonov

Contacto / Contact
Filmoteca de Buenos Aires
E filmotecaba@gmail.com

L’occhio dietro la parete    Eyes Behind the Wall

Faccia di spia    C.I.A. Secret Story

Three the Hard Way    

Cheloviek-amfibiya    Amphibian Man

La entrega

En las garras del poder

La gran amenaza

El hombre anfibio
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It’s impossible to imagine the global history of cinema without the 
existence of the Ealing Studios. No person strolling around the 
Ealing neighborhood in London in the mid 20th century could have 
guessed that that modest two-story building with white walls was 
the home of some of the finest films in the history of British cinema. 
Behind that façade, which would grow to become an equally mod-
est lot, imagination was never limited. 
The precise scriptwriting, excellent selection of talents –in front 
and behind the camera– and quality films, are some of the indis-
putable features of the studio. And also, of course, their particular 
film pace, which printed an indelible mark on their productions, 
allowing any slightly trained spectator to instantly recognize an 
Ealing film. 
The group of actors was almost always the same from one film 
to the next. They could very well be named Alec Guinness, Cecil 
Parker, Kay Walsh, Herbert Lom, Joan Greenwood, Roland Culver, 
Barbara Murray, Gordon Jackson, Michael Gough, Margaret Ru-
therford, Ernest Thesiger, Peggy Cummins, Hugh Griffith, Dennis 
Price or Basil Radford. But repetition was just a formal thing: these 
people were never the same to the public, but as different as their 
characters.
It’s not casual that the quality of the films depended on great talent 
behind the cameras: Charles Crichton, Robert Hamer, Alberto Cav-
alcanti, Charles Frend, Henry Cornelius, Alexander Mackendrick or 
Basil Dearden, all of them true craftsmen in a small –oiled, highly 
effective, always perfected– industrial mechanism.
Perhaps the foundations, the kick-off, the genesis of these produc-
tions actually depended on two great names: T.E.B. Clarke and 
William Rose, socially rooted scriptwriters, common citizens writing 
about common citizens, constantly diving into quality universes, 
due to their construction or their cinematographic realism, which 
was not necessarily connected to realism per se. 
Above all there was Michael Balcon, a key figure, the captain of 
a ship that always, inexorably, reached good ports. Aware of the 
place his studio occupied, especially its comedies, he wrote a few 
words that today become perfect for this introduction: “There’s 
something very fulfilling in the fact of making people laugh. Plato 
summed it up perfectly when, discussing comedy, he said that ‘it 
allows us to laugh about silly things we would be embarrassed to 
do’”. Plato wasn’t prophetic enough to foresee feature films, but 
the quote works to close the chapter on the Ealing comedies. 

JMS

Es imposible imaginarse la historia del cine mundial sin la existen-
cia de los Estudios Ealing. ¿Qué paseante por el barrio londinense 
de Ealing, a mediados del siglo veinte, podía suponer, al encon-
trarse con ese modesto edificio de paredes blancas y dos plantas, 
que allí se estaban realizando algunas de las mejores películas de 
la historia del cine británico? Detrás de ese frente, que crecería 
hasta convertirse en un igualmente modesto lote, la imaginación 
nunca tuvo límites. 
La precisión en la confección de los guiones, la excelencia en la 
selección de talentos –delante y detrás de cámara– y la calidad de 
sus películas, son características indiscutibles del estudio. Y, por 
supuesto, su particular ritmo cinematográfico, que imprimía una 
firma indeleble en sus producciones, permitiendo que cualquier 
espectador levemente entrenado reconociera instantáneamente 
una película Ealing.   
El conjunto de actores se repetía, casi de manera constante, de un 
film a otro. Podían llamarse Alec Guinness, Cecil Parker, Kay Wal-
sh, Herbert Lom, Joan Greenwood, Roland Culver, Barbara Murray, 
Gordon Jackson, Michael Gough, Margaret Rutherford, Ernest The-
siger, Peggy Cummins, Hugh Griffith, Dennis Price o Basil Radford. 
Pero la repetición era algo más bien formal: esas personas nunca 
eran las mismas para el espectador, sino tan distintas como sus 
personajes.
No era casual el hecho de las calidades, por cuanto dependían 
de grandes talentos dirigiendo tras las cámaras: Charles Crichton, 
Robert Hamer, Alberto Cavalcanti, Charles Frend, Henry Cornelius, 
Alexander Mackendrick o Basil Dearden, verdaderos artesanos en 
un pequeño –aceitado, altamente efectivo, siempre perfecciona-
do– mecanismo industrial. Pero los nombrados no dirigían exclusi-
vamente: la mayoría montaba, asistía o producía, intercambiando 
roles de largometraje a largometraje.
Tal vez los cimientos, el puntapié inicial, la génesis de estas produc-
ciones, dependían de dos grandes firmas: T.E.B. Clarke y William 
Rose, guionistas de fuerte raigambre social, ciudadanos comunes 
escribiendo sobre ciudadanos comunes, para ciudadanos comu-
nes, buceando constantemente en universos de excelencia, ya sea 
desde su construcción o su realismo cinematográfico, no necesa-
riamente ligado al realismo per se.
Por sobre todos, Michael Balcon, figura emblemática, capitán de 
un barco que siempre, de manera inexorable, llegó a buen puerto. 
Consciente de la entidad que logró su estudio y, en especial, sus 
comedias, escribió unas palabras que hoy son ideales para esta 
introducción: “Hay algo muy gratificante en el hecho de hacer reír 
a la gente. Platón lo resumió perfectamente cuando, hablando de 
la comedia, dijo que ‘nos permite reírnos de bufonadas en las que 
nos daría vergüenza incurrir’”. Platón no era lo suficientemente 
profético como para haber previsto las películas de cine, pero la 
cita servirá para cerrar el capítulo sobre las comedias Ealing.

José Martínez Suárez

Ealing Studios: Pure Cinema
Estudios Ealing: Puro Cine
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An outstanding icon for one of the more recurrent 
themes of Ealing productions –an ordinary man fight-
ing the system– The Man in the White Suit simply came 
ahead of its time with the story of a brilliant chemist 
and his ambitious goal: to create the eternal fiber, in-
destructible, that could save up infinite resources. But 
although he’s accepted as a genius at first, both his 
employers at the textile company where he works, and 
the union organizations of the area soon come to the 
conclusion that the success if this invention will ruin 
them, so they try, vainly at first, to talk him out of it, and 
then start to hunt him.

Destacado avatar de uno de los temas más recurren-
tes de las producciones Ealing –el del hombre común 
contra el sistema–, El hombre del traje blanco senci-
llamente se adelantó a su tiempo con la historia de un 
brillante químico y su ambicioso objetivo: crear la fibra 
eterna, indestructible, capaz de ahorrar infinitos recur-
sos. Pero si en un principio es recibido como un genio, 
ni sus patrones en la compañía textil que lo emplea ni 
las organizaciones gremiales del rubro tardan en llegar 
a la conclusión de que el éxito del invento significará su 
ruina, por lo que intentan, primero y en vano, disuadirlo, 
y luego se lanzan a su caza.

Reino Unido - UK, 1951
85’ / 35mm / B&N
Inglés - English

D: Alexander Mackendrick     
G: John Dighton, 
Roger MacDougall,  
Alexander Mackendrick
F: Douglas Slocombe 
E: Bernard Gribble
DA: Jim Morahan
S: Stephen Dalby
M: Benjamin Frankel
P: Michael Balcon
CP: Ealing Studios
I: Alec Guinness, 
Joan Greenwood, Cecil Parker

The Man in the White Suit    

El hombre del traje blanco

Just as the narrator presents them, the people in the (fic-
titious) island of Todday have managed to live their sim-
ple lives well away from the hardships of the war, happily 
fueled by whisky. Until one day the reserves of this pre-
cious liquid run out, and the people’s moral plummets. 
And so the unthinkable happens: a cargo ship carrying 
50,000 bozes of you-know-what sinks right off the shore 
of Todday. Only the super-straight, puritan captain Paul 
Waggett comes between the content of the sunken boat, 
and the spirituous reanimation of the island people. 

Tal como los presenta el narrador, los habitantes de la 
(ficticia) isla de Todday han conseguido vivir sus sencillas 
vidas largamente al margen de las penurias de la gue-
rra, alegremente alimentados a whisky. Hasta que un 
día las reservas del preciadísimo líquido se acaban y la 
moral de la población se viene a pique. Es entonces que 
ocurre lo increíble: un carguero que lleva 50 mil cajas de 
ya-saben-qué a bordo se hunde frente a las mismísimas 
costas de Todday. Sólo el rectísimo, puritano capitán 
Paul Waggett se interpone entre el contenido del buque 
naufragado y la reanimación espirituosa de los isleños. 

Born in EE.UU. in 1912, he lived in Scotland. Apart from the films screened in this edition of the 
Festival, he directed others such as A High Wind in Jamaica (1965). He died in 1993.

Nacido en EE.UU. en 1912, vivió en Escocia. Además de los films exhibidos en este Festival, 
dirigió otros como Vendaval en Jamaica (1965). Murió en 1993.

Alexander Mackendrick

Reino Unido - UK, 1949
82’ / 35mm / B&N
Inglés - English,  
Gaélico - Gaelic

D: Alexander Mackendrick     
G: Compton MacKenzie, 
Angus MacPhail
F: Gerald Gibbs 
E: Joseph Sterling
DA: Jim Morahan
S: Stephen Dalby
M: Ernest Irving
P: Michael Balcon
CP: Ealing Studios
I: Basil Radford, Bruce Seton, 
Joan Greenwood,  
Gordon Jackson

Whisky Galore!    

Dicha para todos
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When a bomb that detonates late and accidentally 
reveals that a portion of English soil legally belongs to 
the last Duke of Burgundy the people from the London 
district of Pimlico acquire a particular notion of extrater-
ritoriality. Suddenly, the independent will of the “burgun-
dian” bursts, fueled by the convenience of not having to 
abide by the post-war rationing; and with the declara-
tion of autarchy soon all kinds of “entrepreneurs” from 
abroad start to arrive. With the years, Passport to Pimlico 
has become an amusing speculation about the fantasy 
of liberation present in even the most deeply rooted na-
tionalist pride.

He was born in South Africa in 1913 and passed away in London in 1958. He directed 
Genevieve (1953) and I Am a Camera (1955), among others.

Nació en Sudáfrica en 1913 y falleció en Londres en 1958. Dirigió Nube de verano (1953) 
y La historia de mi pasado (1955), entre otros.

Henry Cornelius

Cuando una bomba detonada tardía y accidentalmente 
revela que una porción del suelo inglés pertenece legal-
mente al último duque de Burgundy, los habitantes del 
distrito londinense de Pimlico adquieren una particular 
noción de extraterritorialidad. De pronto estallan los áni-
mos independentistas de los “burgundianos”, alimenta-
dos por la conveniencia de no tener que atenerse ya a 
los racionamientos de posguerra; y con la declaración de 
autarquía no tardan en llegar del exterior “emprendedo-
res” de toda laya. Con los años, Pasaporte a Pimlico ha 
devenido una divertida especulación sobre la fantasía 
de liberación que se aloja hasta en el más arraigado or-
gullo nacionalista.

Reino Unido - UK, 1949
84’ / 35mm / B&N
Inglés - English

D: Henry Cornelius     
G: T.E.B. Clarke
F: Lionel Banes 
E: Michael Truman
DA: Roy Oxley
S: Stephen Dalby
M: Georges Auric
P: Michael Balcon
CP: Ealing Studios
I: Stanley Holloway, 
Margaret Rutherford,  
Barbara Murray

Passport to Pimlico    

Pasaporte a Pimlico

Still regarded as one of the best black comedies that 
made the Ealing studio famous after the war, Kind 
Hearts and Coronets belongs almost completely to Alec 
Guinness, the octet of characters who are set to be killed 
in the movie. To be more precise, the eight members of 
the D’Ascoyne family, the ones Louis Mazzini plans to 
assassinate in order to get a title and execute an elabo-
rate class revenge. A very incorrect parody of society in 
Edward times, Kind Hearts and Coronets was, thanks to 
the illuminated and later ill-fated Hamer, one of the most 
militantly immoral films of its time.

He was born in England in 1911 and died in 1963. He directed It Always Rains on Sundays 
(1947) and Father Brown (1954), among others.

Robert Hamer
Nació en Inglaterra en 1911 y murió en 1963. Dirigió Siempre llueve los domingos (1947) y 
Padre Brown, detective (1954), entre otros.

Considerada hasta hoy una de las mayores comedias 
negras de las que hicieron célebre al estudio Ealing en 
la posguerra, Los ocho sentenciados pertenece casi 
por completo a Alec Guinness, que interpretó al octeto 
del título en castellano. Para ser más precisos, a ocho 
miembros de la familia D’Ascoyne, que son los que Lo-
uis Mazzini planea asesinar para hacerse de un título 
nobiliario y ejecutar una elaborada venganza de clase. 
Incorrectísima parodia de la sociedad eduardiana, Los 
ocho sentenciados fue, por obra del iluminado y luego 
malogrado Hamer, una de las películas más militante-
mente amorales de su época.

Reino Unido - UK, 1949
106’ / 35mm / B&N
Inglés - English

D: Robert Hamer     
G: Robert Hamer, 
John Dighton
F: Douglas Slocombe 
E: Peter Tanner
DA: William Kellner
S: Stephen Dalby
M: Ernest Irving
P: Michael Balcon
CP: Ealing Studios
I: Dennis Price, 
Valerie Hobson,  
Joan Greenwood,  
Alec Guinness

Kind Hearts and Coronets    

Los ocho sentenciados
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Tras veinte años de fiel servicio como encargado de la 
entrega de lingotes de oro, el introvertido empleado ban-
cario Henry Holland ha pergeñado un plan de retiro que 
requiere de poco más que aquello que ve pasar delante 
de sus narices todos los días. Con la dedicación, caute-
la y atención al detalle que lo caracterizan, Henry ya ha 
diseñado la estrategia para hacerse de un cargamento, 
y sólo le resta resolver el problema de cómo vender su 
botín sin delatarse. Y la solución la encuentra en el nue-
vo inquilino de la pensión que habita en la calle Lavender 
Hill, el artesano Alfred Pendlebury, a quien convierte en 
su socio y cómplice.

Born in England in 1910, he died in 1999. He directed, among other films, The Battle of the 
Sexes (1960) and A Fish Called Wanda (1988).

Charles Crichton

Nacido en Inglaterra en 1910, falleció en 1999. Dirigió, entre otros films, La batalla de los sexos 
(1960) y Los enredos de Wanda (1988).

After twenty years of faithful service as the person in 
charge of delivering gold bars, the introverted bank em-
ployee Henry Holland has devised a retirement plan that 
needs only what he sees everyday. With the dedication, 
caution, and attention to detail that characterize him, 
Henry has already designed the strategy to give a cargo 
up, and the only problem that is still pending is how to 
sell the loot without incriminating himself. And he finds 
the solution in the new tenant at the guesthouse where 
he lives on Lavender Hill: Alfred Pendlebury, whom he 
turns into his partner and accessory.

Reino Unido - UK, 1951
81’ / 35mm / B&N
Inglés - English,  
Francés - French,  
Portugués - Portuguese

D: Charles Crichton     
G: T.E.B. Clarke
F: Douglas Slocombe 
E: Seth Holt
DA: William Kellner
S: Stephen Dalby
M: Georges Auric
P: Michael Balcon
CP: Ealing Studios
I: Alec Guinness, 
Stanley Holloway

Contacto / Contact
Tamasa Distribution
Laurence Berbon
63 rue de Ponthieu
75008 Paris, France
T +33 1 4359 0101
F +33 1 4359 6441
E contact@
tamasadistribution.com
W www.tamasa-international.com

The Lavender Hill Mob    

Su primer millón

Passing for a string quintet, a band of thieves is hide 
and plans their next score in the pension owned by 
Mrs Wilberforce, an apparently harmless old lady. Alec 
Guinness owned the film again as the criminal “mas-
termind”, although truth is this time he had a fine com-
petitor in Katie Johnson, an 80 year-old widow who has 
to deal with these dangerous guests. Just like The Man 
in the White Suit, The Ladykillers is usually regarded as 
a sort of commentary on the asphyxiating conservative 
atmosphere of Great Britain at the time.

Haciéndose pasar por un quinteto de cuerdas, una 
banda de ladrones utiliza para esconderse y planear 
su próximo golpe la pensión de la señora Wilberforce, 
una viejita aparentemente inofensiva. En el papel del 
“cerebro” criminal de la pandilla, Alec Guinness volvió 
a robarse la película, aunque lo cierto es que esta vez 
le dio seria competencia Katie Johnson, la viudita de 
casi 80 que se las ve, uno a uno, con sus peligrosos 
inquilinos. Al igual que El hombre del traje blanco, sue-
le considerarse a El quinteto de la muerte como una 
suerte de comentario sobre el asfixiante conservadu-
rismo de la Gran Bretaña de su época.

Reino Unido - UK, 1955
97’ / 35mm / Color
Inglés - English

D: Alexander Mackendrick     
G: William Rose
F: Otto Heller 
E: Jack Harris
DA: Jim Morahan
S: Stephen Dalby
M: Tristram Cary
P: Michael Balcon
CP: Ealing Studios
I: Alec Guinness, Cecil Parker, 
Herbert Lom, Peter Sellers, 
Danny Green

The Ladykillers    

El quinteto de la muerte
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A man of multiple talents, Uruguayan director Román Viñoly Barreto (1914-
1970) has a body of work that alternates purely commercial works with 
films that are strongly connected by constant thematic and formal ele-
ments. He was born with health problems that forced him to spend long 
periods of time secluded in his home, so he dedicated himself to music, lan-
guages, and literature. He got a PhD in Philosophy, directed the music co-
llection of Sodre (a multicultural organism run by the Uruguayan State) and 
had an intense career as a theater director. At the same time, he developed 
an erudite interest in theology, wrote an essay on Saint Francis of Assisi, 
and translated into Spanish the Roman Missal and Paul Claudel’s works. 
With that background, he went to Buenos Aires around 1941, to stage 
Claudel’s The Annunciation of Marie with an avant-garde company called 
Ars Pulcra. He started out in cinema in 1946 as an assistant to his friend 
Alberto de Zavalía and the following year he debuted as director with the 
melodrama Estrellita, produced and written by Zavalía. The first signs of 
Viñoly’s taste for the somber appear in his second film, Corrientes…calle 
de ensueños! (1949), which was supposed to be nothing but a vehicle for 
musician Mariano Mores’ display of talent, but resulted in a dark drama of 
vane sacrifice, frustration, and death. 
Clearly Viñoly Barreto was interested in wild passions and had a visual cul-
ture that allowed him to create vigorous images like few of his contempora-
ries (Hugo del Carril, Tinayre, Pappier). His finest films usually feature bibli-
cal quotes, with characters sacrificing themselves to save others, extreme 
examples of madness or moral degradation, and, curiously enough, cruelty 
towards children: one is thrown off a bell tower in Con el sudor de tu frente, 
others are victims of  car crashes in La bestia debe morir and Los dioses 
ajenos (1958), another one is whipped by a horse-rider in Horizontes de 
piedra, and a bunch of them are murdered by El vampiro negro. 
But the value of his finest films lies not only in those intensities, which are 
still surprising and sometimes disturbing, but mostly in Viñoly Barreto’s abi-
lity to find them an adequate visual form. Set in a film production scene 
that used to be based on radio, music, and theater, and therefore didn’t 
allow itself to explore essentially visual forms of expression, his work was 
exceptional. 

FMP

Hombre de múltiples talentos, el uruguayo Román Viñoly Barreto (1914-
1970) realizó una obra que alterna trabajos puramente comerciales con 
obras fuertemente unidas entre sí por constantes temáticas y formales. 
Nació con problemas de salud que lo obligaron a pasar largas temporadas 
recluido en su casa, por lo que se dedicó desde niño al estudio de la músi-
ca, los idiomas y la literatura. Se doctoró en filosofía, dirigió la discoteca del 
Sodre (organismo multicultural dependiente del Estado uruguayo) y tuvo 
una intensa actividad como director teatral. Al mismo tiempo desarrolló 
un erudito interés en la teología, escribió un ensayo sobre San Francisco 
de Asís y tradujo al castellano el Misal romano y las obras de Paul Claudel.
Con esa formación llegó a Buenos Aires, hacia 1941, para poner en esce-
na La anunciación a María de Claudel con una compañía de vanguardia 
denominada Ars Pulcra. Se inició en el cine en 1946 como asistente de su 
amigo Alberto de Zavalía y al año siguiente debutó como director del me-
lodrama Estrellita, producido y escrito por Zavalía. Las primeras señales 
de la predisposición de Viñoly hacía lo sombrío aparecen en su segundo 
film, Corrientes... calle de ensueños! (1949) que debió ser sólo un vehículo 
para lucimiento del músico Mariano Mores pero resultó en realidad un 
oscuro drama de sacrificios vanos, frustración y muerte. 
Es evidente que a Viñoly Barreto le interesaban las pasiones exacerbadas 
y era dueño de una cultura visual que le permitió crear imágenes vigoro-
sas, como muy pocos de sus contemporáneos (Hugo del Carril, Tinayre, 
Pappier). En sus mejores películas son habituales la citas bíblicas, los 
personajes que se inmolan para salvar a otros, los extremos de locura o 
degradación moral, y, curiosamente, la crueldad hacia los niños: a uno lo 
tiran de un campanario en Con el sudor de tu frente, otros son víctimas de 
accidentes automovilísticos en La bestia debe morir y Los dioses ajenos 
(1958), a otro lo agrede a latigazos un jinete en Horizontes de piedra y 
unos cuantos son asesinados por El vampiro negro. 
Pero el valor de su mejor cine no está sólo en esas intensidades, que si-
guen resultando sorprendentes y a veces perturbadoras, sino sobre todo 
en la capacidad de Viñoly Barreto para encontrarles una adecuada formu-
lación visual. En medio de una producción que solía tener sus bases en la 
radio, la música y el teatro, y por consiguiente no acostumbraba permitirse 
la exploración de formas expresivas esencialmente visuales, su obra fue 
excepcional.

Fernando Martín Peña 

Román Viñoly Barreto
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A rural drama with a lot of symbolic elements, the film de-
scribes a peasant’s frustration with his land. He then leaves 
the countryside and takes a job as a slaughter man, until 
the sacrifice of a man he barely knows reestablish some 
lost values. In the eye of a dead cow that stares at its killer, 
in the procession of a town demanding for water, and in 
a man that dives into a salt pan, Viñoly delivered the first 
of many unforgettable images that abound in his cinema. 
The production of the film, which had troubles with the cen-
sors, was one of the first audacious stunts by protagonist 
Armando Bo.

Since we can’t actually say traditional Peronism ever 
produced any political propaganda in the world of fic-
tion, this sophisticated comedy by Viñoly Barreto seems 
exceptional. The film suggests class conciliation, the ul-
timate Peronist fantasy, through the clever device of a 
marriage agency a beautiful woman hires to get a proper 
husband. Apparently the negatives have been lost and 
this film is very hard to find, that’s why it’s not mentioned 
in any of the recent books about the subject. The print 
screened here was recently rescued by the Buenos Aires 
Filmotheque.

Drama rural de fuerte contenido simbólico, el film describe 
la frustración de un campesino con su tierra. Abandona en-
tonces el campo y se emplea como matarife, hasta que el 
sacrificio de un hombre al que apenas conoce restablece 
los valores perdidos. En el ojo de una res muerta que obser-
va a su asesino, en la procesión de un pueblo que pide agua 
y en un hombre que se interna en una salina aparentemen-
te infinita, Viñoly logró las primeras de las muchas imágenes 
indelebles que abundan en su cine. La producción de la pelí-
cula, que tuvo sus problemas con la censura, fue una de las 
primeras audacias del protagonista Armando Bo.

No se puede decir que el peronismo tradicional produjera 
propaganda política en el terreno de la ficción, y por eso 
parece excepcional esta comedia sofisticada de Viñoly Ba-
rreto. La película propone la conciliación de clases, fantasía 
peronista por excelencia, mediante el ingenioso dispositivo 
de una agencia matrimonial a la que una hermosa mujer 
acude para obtener el marido apropiado. Aparentemente 
los negativos se han perdido y se trata de un film muy difícil 
de ver, por lo que no figura en los textos recientes sobre el 
tema. La copia que se exhibe fue rescatada recientemente 
por la Filmoteca Buenos Aires.

Argentina, 1950
76’ / 16mm / B&N
Español - Spanish

D: Román Viñoly Barreto     
G: Tulio Demicheli, José 
Ramón Luna, Raimundo 
Calcagno
F: Gumer Barreiros 
E: Oscar Carchano
M: Alberto Gnecco
P: Armando Bo
I: Armando Bo, Diana Ingro, 
Alba Mujica, Ernesto Bianco, 
Raúl del Valle

Argentina, 1950
90’ / 16mm / B&N
Español - Spanish

D: Román Viñoly Barreto     
G: José María Fernández 
Unsain
F: Antonio Prieto 
E: Gerardo Rinaldi
DA: Juan Aniram
M: Bert Rosé
CP: Emelco
I: Elina Colomer, 
Roberto Escalada,  
Carlos Thompson,  
Andrés Mejuto, Judith Sulián

Con el sudor de tu frente

Una viuda casi alegre
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The legendary demand for artistic quality Ibáñez Menta laid 
on his films found an ideal receptor in Viñoly. Right since the 
beginning he sets a tense atmosphere in a family discus-
sion that cruelly characterizes the main characters. Then, 
he enters the conscience of a father who’s trying to avenge 
his son, who was killed in a hit-and-run incident. The inven-
tion of a mystical-religious ending that is very far from the 
spirit of the novel (but very close to Viñoly’s) doesn’t under-
mine the film, one of the most important crime stories in 
Argentine cinema. A new 35mm print is screened, thanks 
to the kindness of Argentina Sono Film.

This incredible Argentine remake of Lang’s classic features 
some memorable performances by Pinzón and Zubarry and 
even allows itself some interesting variations on the original, 
including the most audacious one: transforming the sher-
iff into a parallel of the assassin. Besides Viñoly Barreto’s 
visual eloquence, the film gained with the participation of 
two of the greatest cinematographers in the history of Argen-
tine cinema: Aníbal González Paz, who did some true black 
& white wonders, and Alberto Etchebehere, one of the writ-
ers of the adaptation. The film is screened in a brand new 
35mm print, courtesy of Argentina Sono Film.

La legendaria exigencia de calidad artística que imponía Ibá-
ñez Menta a sus films encontró un receptor ideal en Viñoly. 
Desde el comienzo instala un clima de crispación en una 
discusión familiar que sirve para caracterizar cruelmente a 
sus protagonistas. Luego se introduce en la conciencia de un 
padre que busca vengar a su hijo, muerto por un automovilis-
ta que se ha dado a la fuga. La invención de un final místico-
religioso, ajeno al espíritu de la novela (pero muy próximo a 
Viñoly), no mitiga el valor del film, uno de los más importan-
tes policiales del cine argentino. Se exhibe en copia nueva de 
35mm, por gentileza de Argentina Sono Film.

Esta insólita remake argentina del clásico de Lang contiene 
trabajos memorables de Pinzón y Zubarry y se permite algu-
nas interesantes variaciones sobre el original, la más audaz 
de las cuales es transformar al comisario protagonista en 
un paralelo del asesino. Además de la elocuencia visual 
de Viñoly Barreto, el film se benefició de la participación de 
dos de los mayores directores de fotografía de la historia del 
cine argentino: Aníbal González Paz, que hizo verdaderos 
prodigios con el blanco y negro, y Alberto Etchebehere, que 
fue uno de los autores de la adaptación. Se exhibe en copia 
nueva de 35mm, por gentileza de Argentina Sono Film.

Argentina, 1952
92’ / 35mm / B&N
Español - Spanish

D: Román Viñoly Barreto     
G: Román Viñoly Barreto, 
Narciso Ibáñez Menta
F: Alberto Etchebehere, 
Julio Dasso 
E: José Serra
DA: Mario Vanarelli
M: Silvio Vernazza
P: Narciso Ibáñez Menta, 
Laura Hidalgo, Vicente 
Romano Barreto
I: Narciso Ibáñez Menta, 
Guillermo Battaglia,  
Laura Hidalgo,  
Milagros de la Vega,  
Nathán Pinzón

Argentina, 1953
90’ / 35mm / B&N
Español - Spanish

D: Román Viñoly Barreto     
G: Román Viñoly Barreto, 
Alberto Etchebehere
F: Aníbal González Paz 
E: Jorge Garate, Higinio 
Vecchione
DA: Jorge Beghé
M: Juan Ehlert
CP: Argentina Sono Film
I: Olga Zubarry, 
Roberto Escalada,  
Nathán Pinzón, Nelly Panizza, 
Jorge Rivier

La bestia debe morir

El vampiro negro
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According to Domingo Di Núbila, this film tells “a simple 
story, without even get into a dramatic process; almost 
a ‘boy-meets-girl’ but among Coyas indians, with an au-
thoritarian mother and the great villain being poverty, 
both slowing down the final ‘clinch’. Around the story, the 
beauty of Jujuy’s landscape, the charming music and 
poetry of Yupanqui, the colorful costumes of the Coyas, 
and the authenticity of the aborigines that surrounded 
the cast. Due to all these elements the film obtained the 
flavor that made it outstand despite of its lack of perfec-
tion”.

In the very first minutes of this surprising film, Francisco 
Petrone commits an awful crime in broad daylight, and 
runs away. The first half of the film doesn’t waste time 
with explanations and instead focuses on the suspense 
of the extreme situation this cornered man is going 
through. The second part will present the motives, some 
mysticism, and maybe a chance for redemption. Viñoly is 
in top form here as he does an essentially visual descrip-
tion of the actions, and also achieves a kind of miracle in 
the Fina Basser’s performance

Según Domingo Di Núbila, este film cuenta “una historia 
simple, sin entrar siquiera en un proceso dramático; casi 
un ‘boy-meets-girl’ entre coyas, con la autoritaria madre 
del muchacho y la miseria como villanos que retardan el 
‘clinch’ final. Pero alrededor de la historia emergieron la be-
lleza áspera del paisaje jujeño, el encanto de la música y la 
poesía de las canciones de Yupanqui, el colorido del vestua-
rio típico de los coyas y la autenticidad de los indígenas que 
rodearon a los protagonistas; de esos elementos regionales 
obtuvo la película el sabor que la distinguió pese a su falta 
de relieve y perfección”.

En los primeros minutos de este film sorprendente, Fran-
cisco Petrone comete un crimen espantoso a plena luz 
del día y empieza a correr. La primera mitad del film no 
pierde el tiempo en explicaciones y en cambio se con-
centra en el suspenso de la situación límite que vive ese 
hombre acorralado. En la segunda parte aparecerán los 
motivos, el misticismo y quizá una esperanza de reden-
ción. Viñoly se muestra en plena forma en la descripción 
esencialmente visual de la acción, además de lograr una 
especie de milagro en el trabajo de Fina Basser.

Argentina, 1956
86’ / 35mm / B&N
Español - Spanish

D, G: Román Viñoly Barreto     
F: Antonio Prieto 
E: Rosalino Caterbetti
M: Atahualpa Yupanqui
I: Mario Lozano, 
Milagros de la Vega,  
Julia Sandoval, Atahualpa 
Yupanqui, Liana Noda

Argentina, 1959
85’ / 16mm / B&N
Español - Spanish

D: Román Viñoly Barreto     
G: Ulyses Petit de Murat
F: Antonio Merayo 
E: Jorge Garate
DA: Emilio Rodríguez 
Mentasti, Juan José Saavedra
S: Mario Fezia
M: Valdo Sciammarella
CP: Argentina Sono Film
I: Francisco Petrone, 
Fina Basser, Mario Lozano, 
Carlos Estrada,  
Carlos López Monet

Horizontes de piedra

El dinero de Dios



Román Viñoly Barreto 367

Transformed into a proto-Dirty Harry, the cop played by 
Jorge Salcedo practices all kinds of abuses in order to 
eliminate a feared band of vicious criminals, without 
ever understanding there’s no going back from immoral 
behavior. This was one of the last good films by Viñoly 
Barreto and some of the merit goes to the dynamic cam-
era of Aníbal Di Salvo and Ricardo Aronovich’s cinema-
tography, which give the film a constant frenzy that feels 
like desperation.

Transformado en una especie de proto-Harry El Sucio, un 
policía que interpreta Jorge Salcedo practica todas las 
formas del abuso de autoridad para eliminar a una temi-
ble banda de criminales viciosos, sin comprender que la 
inmoralidad es un camino de ida. Fue una de las últimas 
buenas películas de Viñoly Barreto y parte del mérito co-
rresponde a la dinámica cámara de Aníbal Di Salvo y a la 
fotografía de Ricardo Aronovich, que le imprimen al film 
un frenesí constante, parecido a la desesperación.

Argentina, 1965
90’ / 16mm / B&N
Español - Spanish

D: Román Viñoly Barreto     
G: Rubén Dugenio, Mario 
Rafael
F: Ricardo Aronovich 
E: Alberto Pereyra, Oscar 
Vitale
DA: Oscar Lagomarsino
M: Lucio Milena
P: Antonio P. Motti
I: Jorge Salcedo, Nelly Meden, 
José María Langlais,  
Graciela Borges,  
Walter Vidarte

Contacto / Contact
Filmoteca de Buenos Aires
E filmotecaba@gmail.com

Orden de matar
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There’s no doubt Bertrand Bonello belongs with that category of 
directors called “authors”. But unlike many of these names and 
their filmographies, Bonello’s work never repeats itself (apart from 
the style marks that precisely make him an author) and results in 
films that are unique and singular pieces. 

Like all French directors –inevitably– he’s an heir to the nouvelle 
vague, but his perspective about that era is critical and generates 
more than simple cinephile winks. 

Born in Nice in 1968, he began his artistic career as a musician 
and later embraced filmmaking. 

From his first film Something Organic to the celebrated House of 
Tolerance, Bertrand Bonello certainly created a unique body of 
work in the landscape of today’s French cinema. 

No hay duda de que Bertrand Bonello pertenece a esa categoría de 
directores denominados “autores”. Pero a diferencia de muchos 
de esos nombres y sus respectivas filmografías, la obra de Bonello 
(más allá de las marcas estilísticas que justamente lo transforman 
en un autor) no suele repetirse, logrando que sus películas sean 
obras únicas y particulares. 

Como todo director francés –inevitablemente– es heredero de la 
nouvelle vague, pero su mirada hacia aquellas épocas es crítica y 
generadora de algo más que simples guiños cinéfilos.

Nacido en Niza en 1968, comenzó su carrera artística como músi-
co para más tarde volcarse a la dirección cinematográfica.

Desde su primera película Quelque chose d’organique hasta la 
celebrada L’Apollonide - Souvenirs de la maison close, Bertrand 
Bonello fue creando, sin dudas, una obra única en el panorama 
del cine francés actual. 

Bertrand Bonello
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Jacques Laurent (played by non-other than Jean-Pierre 
Léaud) was a director of porn films in the 1970s and 
1980s. His artistic ideas, born out of the counter-culture 
scene, elevated the genre to artistic levels. Twenty years 
later, Laurent goes back to the profession that made him 
famous. Separated from his wife, in bad terms with his 
producer, and again in contact with his son (with whom 
he was distanced due to his profession) Laurent will try 
to get his life back on track.

Jacques Laurent (interpretado por el mismísimo Jean-
Pierre Léaud) fue director de películas pornográficas 
en las décadas de los ‘70 y ‘80. Sus ideas artísticas, 
nacidas de la contracultura, supieron elevar el género a 
niveles artísticos. Veinte años después, Laurent vuelve a 
la antigua profesión que lo hiciera famoso. Separado de 
su mujer, enfrentado con su productor, y nuevamente en 
contacto con su hijo (con quien su profesión lo mantuvo 
largamente distanciado), Laurent intentará recomponer 
su vida.

Francia / Canadá -  
France / Canada, 2001
108’ / 35mm / Color
Francés - French

D, G: Bertrand Bonello     
F: Josée Deshaies 
E: Fabrice Rouaud
DA: Romain Denis
S: Sylvain Bellemare, 
Louis Gignac
M: Bertrand Bonello, 
Laurie Markovitch
P: Carole Scotta
CP: Haut et Court, 
In Extremis Images
I: Jean-Pierre Léaud, 
Jérémie Renier,  
Dominique Blanc,  
Catherine Mouchet,  
Thibault de MontalembertThe Pornographer    El pornógrafo

Le Pornographe

Paul and Marguerite have been involved in a relationship 
for five years now. Paul is deeply rooted to the routine of 
his everyday life and the safety he finds in the repetition 
of things, his work at the zoo, and taking care of both his 
son and his elderly father. Marguerite, instead, spends 
her days at home, doing nothing. She doesn’t need en-
tertainment, and therefore she’s not bored. Two lives 
that begin to work separately and an organic love that’s 
in a constant balance from the real to the absolute, and 
from the absolute and to the tragic.

Paul y Marguerite están en una relación que lleva ya 
cinco años. Paul vive arraigado en la rutina de su vida 
cotidiana y la seguridad que encuentra en la repetición 
de las cosas, su trabajo en un zoológico, el cuidado de 
su hijo y su anciano padre. Marguerite, por su parte, 
pasa sus días en casa, sin hacer nada. No necesita en-
tretenimiento, y por lo tanto no se aburre. Dos vidas que 
empiezan a funcionar por separado y un amor orgánico, 
en constante balanceo de lo real a lo absoluto, de lo ab-
soluto a lo trágico.

Francia / Canadá -  
France / Canada, 1998
90’ / 35mm / Color
Francés - French

D, G: Bertrand Bonello     
F: Josée Deshaies 
E: Dominique Auvray
DA: Frédéric Page
S: Alain Tremblay
M: Bertrand Bonello, 
Laurie Markovitch,  
Mirwais Ahmadzaï
P: Simon Arnal, Carole Scotta, 
Lorraine Richard
CP: Haut et Court, 
Cité-Amérique
I: Romane Bohringer, 
Laurent Lucas,  
Charlotte Laurier,  
David DiSalvio,  
Stephen James Smith

Something Organic    Algo orgánico

Quelque chose d’organique
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An androgynous short-haired brunette and an exagger-
atedly feminine blond. One photographs the other. A 
mirror game between two women, played by the same 
actress (Asia Argento). A singular tribute by Bonello to 
the work of photographer Cindy Sherman.
“The decision to use Cindy Sherman as the film’s start-
ing point was immediately obvious; firstly, because I have 
always been moved by the way fantasy, terror and fear 
have infiltrated her work over the years, but also because 
it allowed me to explore that unique moment when one 
chooses how to portray oneself.” BB

Una andrógina morena de pelo corto y una rubia exage-
radamente femenina. Una fotografía a la otra. Un juego 
de espejos entre dos mujeres, interpretadas por la mis-
ma actriz (Asia Argento). Un particular homenaje de Bo-
nello a la obra de la fotógrafa Cindy Sherman.
“La decisión de usar a Cindy Sherman como punto de 
partida para la película era inmediatamente obvio, por-
que siempre me conmovió la manera en que la fantasía, 
el horror y el miedo se fueron infiltrando en su trabajo 
con los años, pero también me permitió explorar ese 
momento único en el que uno elige cómo retratarse.” BB

Francia - France, 2005
15’ / 35mm / Color
Inglés - English

D, G: Bertrand Bonello     
F: Josée Deshaies 
E: Fabrice Rouaud
S: Laurent Benaïm
M: Blonde Redhead
P: Olivier Broche, 
François Magal
CP: No Films
I: Asia Argento

Cindy, la muñeca es mía   

Cindy, the Doll Is Mine

  
In Tiresia, Bonello imagines a strange and particular 
adaptation of the Greek myth of Tiresias to the present 
day. Obsessed by the beauty of a Brazilian transsexual, 
a man kidnaps her and keeps her captive until her femi-
nine features start to disappear. Abandoned by his kid-
napper, who gives her up for dead, Tiresia is found by 
a rural family that welcomes her in and leaves on the 
care of a teenage girl. In a physical limbo between the 
masculine and feminine, Tiresia will discover she has the 
gift of premonition.

En Tiresia, Bonello imagina una extraña y particular 
adaptación del mito griego de Tiresias al mundo actual. 
Obsesionado por la belleza de una transexual brasileña, 
un hombre la secuestra y mantiene en cautiverio has-
ta que sus rasgos femeninos empiezan a desaparecer. 
Abandonada por su captor, que la da por muerta, Tiresia 
es encontrada por una familia rural que le da refugio y la 
deja al cuidado de una adolescente. En un limbo físico 
entre lo masculino y lo femenino, Tiresia descubrirá que 
posee el don de la premonición.

Francia / Canadá -  
France / Canada, 2003
115’ / 35mm / Color
Francés - French,  
Portugués - Portuguese

D, G: Bertrand Bonello     
F: Josée Deshaies 
E: Fabrice Rouaud
DA: Romain Denis
S: Sylvain Bellemare, 
Jean-Pierre Laforce
M: Albin de la Simone, 
Laurie Markovitch
P: Simon Arnal, Carole Scotta
CP: Haut et Court
I: Laurent Lucas, 
Clara Choveaux, Thiago Telès, 
Célia Cataligo, Lou Castel

Tiresia
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Four girls dream of a hypothetic boy. Meanwhile, across 
the street from the building where they live, construc-
tion workers are finishing a mosque in the Gennevilliers 
commune. A feminine universe in a closed space, some 
years before L’Apollonide.
“Commissions and cartes blanches are invaluable be-
cause they force me to go elsewhere, to do something 
that I would never have done otherwise. Going else-
where does not necessarily mean going far. In this case, 
Gennevilliers.” BB

Cuatro muchachas sueñan con un hipotético muchacho. 
Mientras tanto, frente al edificio que ellas habitan, los 
obreros trabajan para terminar la construcción de una 
mezquita en la comuna de Gennevilliers. Un universo 
femenino en un espacio cerrado, algunos años antes de 
L’Apollonide.
“Los encargos y las cartas blancas son invalorables 
porque me obligan a ir hacia otro lado, a hacer algo que 
no hubiera hecho de otra manera. Ir hacia otro lado no 
necesariamente significa irse lejos. En este caso, hasta 
Gennevilliers.” BB

Francia - France, 2010
22’ / 35mm / Color
Francés - French

D, G: Bertrand Bonello     
F: Josée Deshaies 
E: Fabrice Rouaud
S: Laurent Benaïm
M: Kill For Total Peace
P: Justin Taurand
CP: Les Films du Bélier, 
Théâtre de Gennevilliers
I: Pauline Étienne, 
Esther Garrel,  
Justine Douhailly,  
P’tissem AyataWhere the Boys Are

Donde están los chicos    

While preparing his next film, Bertrand, a forty-some film-
maker, starts to experiment a profound internal transfor-
mation. Right then, a strange character invites him to 
join a rural community of happy souls led by someone 
named Uma. It’s a totally new world, where everyone 
lives as they choose, in peace with others, enjoying the 
pleasures nature has to offer and without the chaos or 
anxieties of modern life. An artificial paradise that will 
end up having a dark side.

Mientras prepara el guion de su próximo film, Bertrand, 
un director de cine cuarentón, comienza a experimentar 
una transformación interna profunda. Justo entonces, 
un extraño personaje lo invita a unirse a una comunidad 
campestre de almas felices, liderada por una tal Uma. 
Es un mundo totalmente nuevo, donde todos viven como 
eligen, en paz unos con otros, aprovechando los place-
res que la naturaleza les ofrece y sin el desorden ni las 
ansiedades de la vida moderna. Un paraíso artificial que, 
como todos, terminará mostrando su lado oscuro.

Francia - France, 2008
130’ / 35mm / Color
Francés - French

D, G, M: Bertrand Bonello     
F: Josée Deshaies 
E: Fabrice Rouaud
DA: Antoine Platteau
S: Olivier Le Vacon, 
Nicolas Moreau,  
Vincent Vatoux,  
Jean-Pierre Laforce
P: Kristina Larsen, 
Bertrand Bonello
CP: Les Films du Lendemain, 
My New Picture
I: Mathieu Amalric, 
Asia Argento,  
Guillaume Depardieu, 
Clothilde HesmeOn War    Sobre la guerra

De la guerre
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Contacto / Contact
Celluloid Dreams
2 rue Turgot
75009 Paris, France
T +33 1 4970 0370
F +33 1 4970 0371
E info@celluloid-dreams.com
W www.celluloid-dreams.com

Contacto / Contact
Films Distribution
34, rue du Louvre
75001 Paris, France
T +33 1 5310 3309
F +33 1 5310 3398
E info@filmsdistribution.com
W www.filmsdistribution.com

Contacto / Contact
MK2
Juliette Schrameck
International Sales
T +33 1 4467 3018
E juliette.schrameck@mk2.com
W www.mk2pro.com

Contacto / Contact
Les Films du Bélier
54, rue René Boulanger
75010 Paris, France
T +33 1 4490 9983
F +33 1 4452 1501
E lesfilmsdubelier@free.fr

In competition at the last edition of the Festival, 
L’Apollonide depicts the days and nights of a brothel 
during the turn from the 19th to the 20th century. It’s 
a closed (and enclosed) feminine universe that devel-
ops and unfolds around the lives of a varied group of 
prostitutes, their rivalries, fears, joys, and sorrows. Far 
from the classicism the story proposes, Bonello uses 
resources like a split screen, rock and soul songs, 
and even shoots a controversial scene in a low quality 
video format.

En competencia en el último Festival, L’Apollonide 
cuenta los días y las noches de un prostíbulo duran-
te el cambio del siglo XIX al XX. Un universo femenino 
cerrado (y encerrado) que gira y se desarrolla alrede-
dor de las vidas de un variado grupo de prostitutas, 
sus rivalidades, miedos, alegrías y dolores. Lejos del 
clasicismo que le indica la historia, Bonello emplea re-
cursos como la pantalla dividida, canciones de rock y 
soul, y hasta llega a registrar una polémica escena en 
un formato de video de baja calidad.

Francia - France, 2011
122’ / 35mm / Color
Francés - French

D, G, M: Bertrand Bonello
F: Josée Deshaies 
E: Fabrice Rouaud
DA: Alain Guffroy
S: Jean-Pierre Duret, 
Nicolas Moreau,  
Jean-Pierre Laforce
P: Kristina Larsen, 
Bertrand Bonello
CP: Les Films du Lendemain, 
My New Picture
I: Hafsia Herzi, Céline Sallette, 
Jasmine Trinca, Adèle Haenel, 
Alice Barnole

House of Tolerance    L’Apollonide - Recuerdos del burdel

L’Apollonide - Souvenirs de la maison close

Quelque chose d’organique 
Le Pornographe 
Tiresia

De la guerre
L’Apollonide - Souvenirs de  
la maison close

Cindy, the Doll Is Mine Where the Boys Are
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Sandrine Bonnaire’s career starts officially with Maurice 
Pialat’s To Our Loves. Her debut in such a masterpiece like 
Pialat’s film speaks for itself about the unbeatable emer-
gence of a true talent. 
In time, that talent in the making would certainly establish 
itself. A run through some of the directors Bonnaire has 
worked with can prove it: Jacques Rivette (in an unforget-
table version of Joan of Arc), Agnès Varda (in Vagabond, 
which established her as a star), Claude Chabrol (in La 
ceremonie, her unforgettable duo with Isabelle Huppert) 
and Raymond Depardon (in La captive du desert, one of 
the director’s few incursions into the fictional world). And 
these are just a few titles in a remarkable body of work.
In 2007 she debuted as director with Her Name is Sabine, 
a moving and personal documentary about her sister. Five 
years later, she went back to directing, with J’enrage de 
son absence, her first fiction work. 
Sandrine Bonnaire, an actress who was involved in an im-
portant part of the history of French cinema and who, as 
a director, has also shown a talent worthy of that tradition.

La carrera de Sandrine Bonnaire comienza oficialmente 
con A nos amours de Maurice Pialat. Su debut en una 
obra maestra (como lo es la película de Pialat), habla por 
sí solo del inmejorable comienzo de una carrera y de la 
aparición de un verdadero talento.
Con el tiempo, ese talento en ciernes no haría más que 
confirmarse. Basta repasar algunos de los directores 
con los cuales Bonnaire ha colaborado para darnos 
cuenta de esto: Jacques Rivette (en una inolvidable 
versión de Juana de Arco), Agnès Varda (en Sin techo 
ni ley, un trabajo consagratorio), Claude Chabrol (en La 
ceremonia, su inolvidable dupla con Isabelle Huppert) y 
Raymond Depardon (en Prisioneros del desierto, una de 
las pocas incursiones del director en la ficción). Y estos 
son sólo algunos pocos títulos de una carrera notable.
En el año 2007 debuta en la dirección con Elle s’appelle 
Sabine, un sentido y personal documental sobre su her-
mana. Cinco años después vuelve a la dirección con 
J’enrage de son absence, su primer trabajo de ficción.
Sandrine Bonnaire, una actriz que atraviesa un seg-
mento importante de la historia del cine francés y que, 
desde la dirección, también demuestra un talento dig-
no de esa tradición.

Sandrine Bonnaire
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In winter in the south of France, a young woman is found 
frozen in a ditch. Who was she? “A junky, an insane 
person”, for some… The people who came across her 
try to sketch a portrait of that young vagabond. We see 
her bathing naked on a beach, spending some time in a 
squat house and with a pair of sheep-breeding hippies,
setting up her tent in a cemetery, being desired by me-
chanics, sleeping with only one of them… Her name was 
Mona; some people rejected her, others tried to help her. 
No one managed to retain her. 

En pleno invierno, en el sur de Francia, una chica es ha-
llada muerta de frío en una zanja. ¿Quién era ella? “Una 
drogadicta, una enferma mental”, para algunos… Las 
personas que se cruzaron en su camino intentan trazar 
el retrato de esa joven vagabunda. La vemos bañarse 
desnuda en una playa, pasar un tiempo en un squat y 
otro con un par de hippies criadores de cabras, instalar 
su carpa en un cementerio, ser deseada por los mecá-
nicos, acostarse con uno y con el otro no… Se llamaba 
Mona; algunos la rechazaron, otros intentaron ayudarla. 
Nadie logró retenerla.

Francia - France, 1985
105’ / 35mm / Color
Francés - French

D, G: Agnès Varda     
F: Patrick Blossier 
E: Patricia Mazuy, 
Agnès Varda
S: Jean-Paul Mugel
M: Joanna Bruzdowicz
P: Oury Milshtein
CP: Ciné Tamaris, Films A2
I: Sandrine Bonnaire, 
Setti Ramdane,  
Francis Balchère,  
Jean-Louis Perletti,  
Urbain Causse

Contacto / Contact
Unifrance Film International
13, rue Henner
75009 Paris, France
T +33 1 4753 9580
F +33 1 4705 9655
E contact@unifrance.org
W www.unifrance.org

Sin techo ni ley
Sans toit ni loi    Vagabond

In the vacation colony where she repeats to herself 
“enough playing with love”, 15 year-old Suzanne rejects 
her boyfriend Luc and gives herself up, with no real 
pleasure or desire, to a young American man who was 
passing by. Back in Paris, her love affairs multiply. At 
home, she clashes with a neurotic mother, a father who 
decides to abandon his family, and a falsely protective 
brother. Suzanne is trying to find herself by going from 
one man to the next. A question echoes in her head: will 
she ever be able to love?

En la colonia de vacaciones donde se repite a sí misma 
“basta de jugar con el amor”, Suzanne, de 15 años, re-
chaza a su novio Luc y se entrega, sin verdadero deseo ni 
placer, a un joven norteamericano de paso. De vuelta en 
París, sus aventuras amorosas se multiplican. En casa, 
choca con una madre neurótica, un padre que decide 
de golpe abandonar a su familia, un hermano falsamen-
te protector. Suzanne se busca a sí misma yendo de un 
hombre al otro. En su cabeza retumba una pregunta: 
¿será capaz de amar alguna vez?

Francia - France, 1983
101’ / 35mm / Color
Francés - French,  
Inglés - English

D: Maurice Pialat     
G: Arlette Langmann, 
Maurice Pialat
F: Jacques Loiseleux 
E: Valérie Condroyer, 
Sophie Coussein, Yann Dedet
DA: Jean-Paul Camail, 
Arlette Langmann
S: François de Morant
P: Daniel Toscan du Plantier
CP: Les Films du Livradois, 
Gaumont, France 3
I: Sandrine Bonnaire, 
Maurice Pialat,  
Christophe Odent,  
Dominique Besnehard,  
Cyril Collard

To Our Loves    A nuestros amores

À nos amours
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A sensitive portrait of Sabine Bonnaire, a 38 year-old au-
tistic woman, directed by Sandrine, her closest sister. A 
story that is told through personal archive footage the ac-
tress filmed for 25 years, and testimonies of her current 
life. After a tragic five-year hospital stay, Sabine recovers 
the will to live –even if her condition hasn’t improved– in 
a hospice in Charente. A blunt proof of the lack of proper 
specialized institutions and its dramatic consequences. 

Un retrato sensible de Sabine Bonnaire, autista de 38 
años, realizado por Sandrine, su hermana más cercana. 
Una historia contada a través de archivos personales, 
filmados por la actriz durante un cuarto de siglo, y testi-
monios de su vida actual. Tras un paso trágico de cinco 
largos años en un hospital psiquiátrico, Sabine recupera 
el placer de vivir –aun sin que su condición mejore– en 
un hospicio de Charente. Una demostración contunden-
te de la falta de centros especializados y sus dramáticas 
consecuencias.

Francia - France, 2007
85’ / 35mm / Color
Francés - French

D: Sandrine Bonnaire     
F: Sandrine Bonnaire, 
Catherine Chabrol 
E: Svetlana Vaynblat
S: Samuel Abraham
M: Jefferson Lembeye, 
Nicola Piovani
CP: Mosaique Films
I: Sabine Bonnaire

Contacto / Contact
Unifrance Film International
13, rue Henner
75009 Paris, France
T +33 1 4753 9580
F +33 1 4705 9655
E contact@unifrance.org
W www.unifrance.org

Her Name Is Sabine    Ella se llama Sabine

Elle s’appelle Sabine

Catherine and her husband Georges believe they have 
found the best maid of all: Sophie, a discreet, taciturn, 
and illiterate young woman. Sophie has been hiding this 
last part to her employers, and she faces the problem 
of solving simple everyday chores, like deciphering a 
shopping list. Her friend Jeanne –a strange woman with 
a dark past who works at the post office and has a deliri-
ous imagination– pushes her to rebel against their em-
ployers. That’s how these two marginal characters begin 
a sinister dance where good and evil mix together.

Catherine y su marido Georges creen haber encontra-
do la mejor empleada doméstica posible: Sophie, una 
joven discreta, taciturna y analfabeta. Sophie les ha 
ocultado esto último a sus empleadores, y se enfrenta al 
problema de resolver tareas simples y cotidianas, como 
descifrar una lista de compras. Su amiga Jeanne –una 
muchacha extraña, con un pasado oscuro, dividida entre 
su trabajo en el correo y su imaginación delirante– la in-
cita a rebelarse contra sus empleadores. Así comienza, 
para las dos marginales, una danza macabra donde se 
mezclan el bien y el mal.

Francia / Alemania -  
France / Germany, 1995
111’ / 35mm / Color
Francés - French

D: Claude Chabrol     
G: Claude Chabrol, 
Caroline Eliacheff
F: Bernard Zitzermann 
E: Monique Fardoulis
DA: Daniel Mercier
S: Jean-Bernard Thomasson, 
Claude Villand
M: Matthieu Chabrol
P: Marin Kamitz
I: Isabelle Huppert, 
Sandrine Bonnaire,  
Jean-Pierre Cassel,  
Jacqueline Bisset,  
Virginie LedoyenLa Cérémonie    

La ceremonia
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After ten years, Jacques comes back to France to handle 
his father’s succession. He had left France to live in the 
US to escape a painful past he shared with Mado, his 
former wife, who in the meantime, built a new life with 
Stéphane and their 7 year old son, Paul. Upon his return, 
Jacques and Mado meet again; he asks to meet her son 
Paul; Mado hesitates, then accepts but hides it from her 
husband. Soon, Paul and Jacques get close and they 
start to see each other secretly.

Luego de diez años, Jacques vuelve a Francia para ad-
ministrar la sucesión de su padre. Se había ido a vivir a 
Estados Unidos, escapando de un pasado doloroso con 
Mado, su ex esposa. Ella, entretanto, construyó una nue-
va vida con Stéphane y con el hijo que tuvieron ambos, 
Paul, quien ahora tiene 7 años. Tras el regreso, Jacques 
y Mado se reencuentran. Él le pide conocer al pequeño 
Paul; Mado tiene dudas pero luego acepta, aunque sin 
decírselo a su marido. Pronto, Paul y Jacques se hacen 
amigos y empiezan a verse en secreto.

Francia - France, 2012
98’ / DCP / Color
Francés - French

D: Sandrine Bonnaire     
G: Sandrine Bonnaire, 
Jérôme Tonnerre
F: Philippe Guilbert 
E: Svetlana Vaynblat
DA: Denis Hager
S: Philippe Kohn
M: André Dziezuk
P: Dominique Besnehard, 
Michel Feller
CP: Mon Voisin Productions
I: William Hurt, 
Alexandra Lamy,  
Augustin Legrand,  
Jalil Mehenni

Contacto / Contact
Films Distribution
34, rue du Louvre
75001 Paris, France
T +33 1 5310 3309
F +33 1 5310 3398
E info@filmsdistribution.com
W www.filmsdistribution.com

Maddened By His Absence    Me enfurezco por su ausencia

J’enrage de son absence

In a small town in Corcega, Hélène’s life goes one 
through days that are exactly alike. A hotel maid, she 
seems happy with her husband and teenage daughter; 
as if her entire life was already drawn… But her mod-
est fate changes completely on the day she discovers 
a young American couple playing chess. Fascinated by 
that free and sensual exchange, she grows a passion for 
the game and stubbornly tries to master it… and with the 
help of Kröger, a mysterious neighbor that will stand by 
her in her metamorphosis, her quest for freedom and 
her feminine identity.

En un pueblito de Córcega, la vida de Hélène está hecha 
de días que se parecen unos a otros. Mucama en un 
hotel, parece feliz con su marido y su hija adolescente; 
como si su vida entera estuviera trazada… Pero su mo-
desto destino cambia completamente el día en que des-
cubre a una joven pareja de norteamericanos jugando al 
ajedrez. Fascinada por ese intercambio libre y sensual, 
se apasiona por el juego e intenta dominarlo con obsti-
nación... y con la ayuda de Kröger, un misterioso vecino 
que la acompañará en su metamorfosis, en su búsque-
da de libertad y de su identidad femenina.

Francia / Alemania -  
France / Germany, 2009
97’ / 35mm / Color
Francés - French,  
Inglés - English

D, G: Caroline Bottaro     
F: Jean-Claude Larrieu 
E: Tina Baz
DA: Emmanuel de Chauvigny
S: Selim Azzazi
P: Dominique Besnehard, 
Michel Feller
CP: Mon Voisin Productions, 
Blueprint Film, Studio Canal, 
France 2 Cinéma
I: Sandrine Bonnaire, 
Kevin Kline, Francis Renaud, 
Jennifer Beals,  
Valérie Lagrange

Contacto / Contact
Unifrance Film International
13, rue Henner
75009 Paris, France
T +33 1 4753 9580
F +33 1 4705 9655
E contact@unifrance.org
W www.unifrance.org

Queen to Play    Juguetona

Joueuse
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