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PROGRAMACION SEPTIEMBRE 2010

1. CICLO

Tiempo de Cine: 50 anos

Programadora invitada: Daniela Kozak

Del jueves 9 al domingo 3 de octubre

Entrada gratuita para socios del Cine Club Nucleo

2. FILM DEL MES LVI

Los jovenes muertos
(Argentina, 2010), de Leandro Listorti
Viernes y domingos a las 22:00

3. FILM DEL MES LVII

El pasante
(Argentina, 2010), de Clara Picasso
Viernes a las 20:00 y domingos a las 20:15

4. ESTRENO

El ambulante

(Argentina, 2009), de Eduardo de la Serna, Lucas Marcheggiano y Adriana Yurcovich
Sabado a las 22:00 y domingos a las 17:00

5. ESTRENO

Fragmentos de una blisqueda
(Argentina, 2009), de Pablo Milstein y Norberto Ludin
Sébados a las 18:00

6. CICLO DE CONCIENTIZACION AMBIENTAL
Sustentator
Del viernes 24 al domingo 26 de septiembre

7. ESTRENO

Rembrandt’s J’'Accuse, de Peter Greenaway
Sabados 11 y 18 de septiembre a las 16:00

8. CONTINUA - FILM DEL MES LIII

Plan B

(Argentina, 2009), de Marco Berger
Sabados a las 20:00 y domingos a las 18:30

9. Filmoteca en malba.cine
Viernes a las 23:30. Entrada Unica: $ 8.
Programan y presentan: Fabio Manes y Fernando Martin Pefia.

10. Grilla de programacion
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1. CICLO

Tiempo de Cine: 50 anos

Programadora invitada: Daniela Kozak

Del 9 de septiembre al 3 de octubre

Entrada gratuita para socios del Cine Club Nucleo

En la actualidad, el discurso sobre el cine ocupa un lugar preciso y por derecho propio
dentro del campo cultural, con una jerarquia similar a la de la critica literaria o teatral.
Pero no siempre fue asi. La figura del critico como especialista, capaz de analizar y
escribir sobre cine a partir de un conocimiento especifico, determinado por la practica
cinéfila, surge en la década del 60. Hasta entonces, salvo algunas experiencias
pioneras en los aflos 50, las revistas se ocupaban de la vida de las estrellas o del
negocio de la exhibicion, y las criticas en medios masivos -salvo excepciones- solian
combinar la descripciéon argumental con la opinion arbitraria y la propaganda. Tiempo
de Cine apareci6 por primera vez en agosto de 1960 y se publicd, con interrupciones,
hasta 1968. Fueron en total 23 nameros, algunos dobles, que marcarian la historia de
la critica local. Editada por el Cine Club Nucleo, la revista era un proyecto entre
amigos, en el que nadie cobraba, pero donde se discutia sobre directores, peliculas y
cines de todo el mundo con rigurosidad.

El consejo directivo estaba integrado por Salvador Sammaritano, Victor Iturralde, José
Agustin Mahieu y Héctor Vena; y habia un “cuerpo critico estable”, formado por
Edgardo Cozarinsky, Mabel Itzcovich y Carlos Burone. Quino estaba a cargo de la
seccién de humor, y en los dos primeros nimeros se luce la mano del artista plastico
Rogelio Polesello como diagramador. La revista contaba con prestigiosos
corresponsales en el exterior como Guido Aristarco (Italia), George Fenin (Nueva
York), Marcel Martin (Francia), Homero Alsina Thevenet y Emir Rodriguez Monegal
(Uruguay). Entre las numerosas firmas que pasaron por Tiempo de Cine, se cuentan,
entre otras, las del futuro realizador Eduardo de Gregorio, Roberto Raschella, Antonio
Salgado, Alberto Ciria, Oscar Yoffe, Franco Mogni y las de criticos que ya tenian cierto
renombre, como Domingo Di Nubila y José Miguel Couselo. Ademas, colaboraban
algunos jévenes que luego serian reconocidos periodistas, como Enrique Raab, Tomas
Eloy Martinez, Ernesto Schoo y Horacio Verbitsky. Tiempo de Cine también solia
darles la palabra a los realizadores a través de entrevistas y de textos propios,
firmados por Leopoldo Torre Nilsson, Simén Feldman, Rodolfo Kuhn, José Martinez
Suérez o David José Kohon.

La revista del Cine Club Nucleo se sitla en el punto de interseccidon de los distintos
procesos de modernizacion que atravesaron el cine, el periodismo y la reflexion critica
en los afios 60. Y si bien no tenia una linea tedrico-critica homogénea, lo que unia a
los colaboradores, locales y extranjeros, era su profunda cinefilia y el interés por un
cine personal, artistico y comprometido con la realidad. Un cine que identificaban con
el neorrealismo italiano y con todos los “nuevos cines” que vinieron después, y que
exigia a su vez otro tipo de critica. Tiempo de Cine era exhaustiva en la informacion;
publicaba resefias, entrevistas, coberturas y ensayos, pero ademas intervenia
activamente en cuestiones coyunturales. En los editoriales, cuestionaba la censura y
las malas politicas del Instituto de Cine. La revista acompano y alento la aparicion del
cine joven e independiente de la llamada Generacién del 60, y promovid la critica
como herramienta de reflexion, analisis y debate.

Las peliculas elegidas para recordar los 50 afios de Tiempo de Cine constituyen sélo
un recorrido posible por esa década prodigiosa, en la que el publico podia ver grandes
films en los cineclubes o en las salas de cine-arte, y continuar el debate en los bares y
en las paginas impresas. Hoy es dificil encontrar algunos titulos en DVD, y bastante
improbable poder verlos en filmico. En cuanto al debate apasionado y enriquecedor,
hoy estda mas cerca de la rareza que del habito. Por eso, la seleccion y las resefias de
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este ciclo buscaron reflejar los gustos e intereses de la revista, pero también
recuperar algo del espiritu de aquellos afios.
Daniela Kozak

SECCIONES

Tapas
La tapa es la cara de una revista, su carta de presentacién. Tiempo de Cine ilustraba

sus tapas con un Unico fotograma de alguna pelicula estrenada o a punto de
estrenarse. De las ocho peliculas de esta seccidn, cuatro son argentinas, porque la
revista brindd un espacio considerable a la nueva generacion de cineastas locales y a
quienes consideraba sus inspiradores: Fernando Ayala y Leopoldo Torre Nilsson. La
eleccién de los films argentinos de tapa no siempre tenia que ver con la valoracion
estética, sino también con cuestiones coyunturales del ambito local, en el que muchas
peliculas peleaban por acceder a las salas y evitar la censura, como Alias Gardelito.
En el caso de los films extranjeros, en cambio, las peliculas elegidas para la tapa se
pueden ver casi como una declaracion de principios. D.K.

Hiroshima mon amour (Francia / Japon-1959) de Alain Resnais, c/Emmanuelle Riva,
Eiji Okada, Stella Dassas, Pierre Barbaud, Bernard Fresson. 90’.

“Entre los numerosos apuntes que podrian sugerirse sobre la estructura del film,
figura repetidamente su contraposicidon de temas en una fusion de tiempos que, a
través del montaje, preservan la intensidad emocional, de testimonio vivido, con que
surgen de la memoria de la protagonista. Una imaginacién creadora como la que
posee Resnais le permite encarar una forma de relato que preserva la realidad interior
de sus personajes -que descubre la complejidad de la conciencia y la memoria, y
también del subconsciente- y que en los sucesivos ‘movimientos’ del film introduce al
espectador en la vivencia de esos protagonistas. Igualmente necesaria y fascinante es
la relacion entre el texto verbal y la recitacion, lo mismo que su integracion en la
estructura del film (...). Resulta importante sefalar hasta qué punto (el texto del film)
esta indisolublemente unido en forma y significacion a la totalidad de la obra”.

Sin firma, TdC n1, agosto 1960. Hiroshima fue la elegida para ilustrar la tapa del
numero uno.

Un guapo del 900 (Argentina-1960) de Leopoldo Torre Nilsson, c/Alfredo Alcon,
Arturo Garcia Buhr, Lydia Lamaison, Elida Gay Palmer. 84".

“Un guapo del 900 nos da una pauta de la madurez y las posibilidades inéditas de
este realizador. Frente a una historia donde el artificio de una retodrica teatral se une a
cierta retodrica de los sentimientos, Torre Nilsson extrae lo esencial de su personaje, lo
hace suyo al despojarlo de la mayor parte de sus facetas costumbristas y depura el
crescendo dramatico de su integridad. La adecuacion entre un contenido esencial y
una forma necesaria es la clave del valor de una obra artistica. Es importante que la
sostenida linea dramatica del film haya conseguido, en los mejores momentos, un
exacto equilibrio con su sobria tensidn visual (...). El mayor mérito del film es una
continuidad de alta tensidon expresiva, sobria e interior, a la cual se ajusta una
interpretacion muy honda y completa de Alfredo Alcon. Una observacion mas: esa
‘distancia’, esa cierta frialdad exterior del relato, es exactamente el tono que conviene
para dar la reserva, la estoica trama de hombria que justifica al Guapo del 900”.

J.A. Mahieu, TdC n2, septiembre 1960

Alias Gardelito (Argentina-1961) de Lautaro Murua, c/Alberto Argibay, Walter
Vidarte, Tonia Carrero, Lautaro Murta, Nora Palmer. 80’

“El Dr. Eduardo Vila, juez de instruccion, tal vez jamas habra pensado que algun dia
iba a escribir el editorial de una revista especializada de cine. Y, sin saberlo, lo ha
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hecho. Hoy, con gran satisfaccion, reproducimos el fallo del Dr. Vila al desestimar la
denuncia del ya célebre fiscal en lo penal Dr. Guillermo de la Riestra. Ademas, al
entrar en consideraciones criticas para sostener su fallo, el sefior juez ha dado
muestras de una gran aptitud para juzgar films (...)". El fallo: “La denuncia efectuada
parece ajustarse a la singular paradoja de que, cuanto mejor sea una obra, desde el
punto de vista artistico, mas expuesta se encuentra a persecuciones (...). La pelicula
en su conjunto constituye una de las mas estimables de nuestra produccion (...). Las
escenas de la misma, efectuadas con un crudo realismo, sélo son testimonio de una
preocupacion por el verismo y no por la obscenidad. Que al denunciante no le gusten
este tipo de temas no quiere decir que ellos sean obscenos (...)".

Dr. Eduardo Vila, TdC n8, octubre-noviembre 1961

Pather panchali (India-1955) de Satyajit Ray, ¢/Kanu Bannerjee, Karuna Bannerjee,
Subir Bannerjee, Uma Das Gupta. 119’

“Al romper con los canones habituales de la produccién comercial india, Satyajit Ray
eligi6 un camino propio, donde la autenticidad de su visidn sin preconceptos se
profundiza hasta alcanzar una vigencia universal. Su film estda tan lejos del
pintoresquismo como de la india estilizada y misteriosa que place imaginar a la
superficialidad turistica de Occidente. Por eso la vida del villorio surge intacta pero con
la comprensién global, interior, del artista capaz de aprehender sus elementos
esenciales (...). Pather Panchali no es evidentemente un film comun. Sin embargo,
su fuerza no proviene de una revolucién formal o conceptual muy ostensible. Sdlo
penetrando en él, compartiendo su emociéon tan humanamente préoxima, descubrimos
que esta historia sencilla de seres sencillos ha sido edificada con una silenciosa y
discreta grandeza. Y que para acceder a esta honda sencillez, a esta intima
compenetracién de la vida hacia falta el amor y el espiritu de un poeta”.

J.A. Mahieu, TdC n9, enero-marzo 1962

Lola (Francia / Italia-1961) de Jacques Demy, c/Anouk Aimée, Marc Michel, Jacques
Harden, Alan Scott, Elina Labourdette, Margo Lion. 90’.

“Lola es la primera rebelion del cine francés contra el nihilismo de la ‘nouvelle vague’'.
Al terrorismo de los sentimientos, a la practica de la autodestruccién, a la negacion
sistematica de toda ordenacidén; Lola propone un retorno a los sentimientos
elementales. En una primera aproximacién, el film narra la historia de Lola, una
bailarina de cabaret que aguarda desde hace siete afios la vuelta de su primer amor
(...). Jacques Demy nos ofrece una obra poética y tierna en la que se reencuentra la
frescura, el humor; un humor que es a veces el que emana de una cierta felicidad de
vivir y se transforma en satira cordial cuando la historia amenaza terminar bien y las
bailarinas del cabaret lloran de felicidad. Y ademas, ha encontrado para hablar en el
lenguaje de los sentimientos, la luz, el tono admirable que le ha proporcionado la
fotografia de Coutard”.

Mabel Itzcovich, TdC 13, marzo 1963

Los venerables todos (Argentina-1962) Manuel Antin, c/Walter Vidarte, Lautaro
Murua, Fernanda Mistral, Maurice Jouvet. 85’

“La pelicula argentina Los venerables todos fue muy mal recibida por la critica y el
publico (en el Festival de Cannes 1963): fue juzgada pasada de moda por su estilo e
incomprensible por su construccién y sus alusiones a la vida nacional. Personalmente,
la encuentro menos lograda que La cifra impar, cuyo tema era muy atrayente y que
describia con una ldgica y una verosimilitud indiscutibles un mundo sicoldgico
totalmente subjetivo o que, por lo menos, podia interpretarse como tal, lo que
otorgaba a la obra su coherencia. En ésta, hay ambigledad entre el aspecto realista
del cuadro y las circunstancias de la historia y la sicologia de sus personajes, que no
parece bastante evidente para convencer ni aun para interesar al espectador. No dudo
de la sinceridad de Manuel Antin, pero creo que los medios de expresion del cine no
pueden ser los mismos de la literatura y creo que la simplicidad es siempre la mejor
solucion en la pantalla: el verdadero misterio, sicolégico u otro, surge siempre del



malba.cine

verdadero realismo”.
Marcel Martin, TdC 14-14, julio 1963

Paula cautiva (Argentina-1962) de Fernando Ayala, c/Susana Freyre, Duilio Marzio,
Fernanda Mistral, Lautaro Muruta, Leonardo Favio. 101’

“En Paula cautiva, hay dos lineas que se cruzan. Una podria ser denominada
testimonial: describe concretamente la realidad argentina y alude a crisis
ministeriales, combates entre sectores de las fuerzas armadas, y americanos
pintorescos que vienen a negociar o a descubrir un pais exdtico. Otra linea es la
sentimental: la historia de amor entre un argentino que vuelve a su patria y una
aristocrata liberal a quien le queda nada mas que el prestigio y se gana el pan y el
champagne trabajando como call girl (...). Sobre este teldn, que puede ser llamado
auténtico, nace un romance (..). Las fallas vienen después, cuando estalla una
revolucion y se intenta describir su repercusion sobre ciudadanos argentinos (...). En
cuanto a Ayala, acierta en momentos, pero combina imperfectamente una anécdota
sentimental y otra politica que terminan por no integrarse. Si Paula cautiva es una
obra significativa en el cine argentino actual, lo debe al logro parcial de un clima
frasesco con el uso apropiado de la interpretacion y la musica”.

Antonio A. Salgado, TdC n16, octubre-noviembre 1963

Juana de los Angeles (Matka Joanna od anioldw, Polonia-1961) de Jerzy
Kawalerowicz, c/Lucyna Winnicka, Mieczyslaw Voit, Anna Ciepielewska, Maria
Chwalibdg. 105'.

“Le debemos a Polonia uno de los films mas importantes y hermosos del Festival
(Cannes 1961), Sor Juana de los Angeles, que ha recibido el premio especial del
jurado. Kawalerowicz es, junto con Wajda, el mejor realizador polaco. Su film retrata
un proceso de posesion, que tuvo efectivamente lugar en un convento de monjas de
Francia en el siglo XVII, y que el autor ha trasladado a Polonia (el mismo proceso
inspira el libro de Aldous Huxley, Los demonios de Loudun). Para él, el Diablo que
habita a las religiosas es su deseo de vivir, sofocado por las reglas estrictas e
inhumanas que les impone su estado de mujeres consagradas a la plegaria y la
castidad: la pelicula es, pues, un alegato por la libertad individual, mas bien que un
panfleto antirreligioso. Es una obra de una extraordinaria belleza plastica que hace
pensar en Dreyer y aln en Eisenstein por la rigurosa composicion de la fotografia, por
la busqueda de una armoniosa suntuosidad de los blancos y negros y por la solemne
lentitud del ritmo”.

Marcel Martin, TdC n6, abril-mayo-junio 1961

Entrevistas

Tiempo de Cine se las arreglaba para publicar entrevistas a algunas de las figuras
mas interesantes de aquellos afios. Como a la revista le interesaba la palabra de los
realizadores, publicaba muchas entrevistas a personajes locales y extranjeros. Salvo
Lindsay Anderson, entrevistado por Alberto Ciria en Londres, el resto de las
entrevistas referidas en esta seccidn se realizaron durante alguna edicién del Festival
de Mar del Plata. D.K.

Rome adventure (EUA-1962) de Delmer Daves, ¢/Troy Donahue, Angie Dickinson,
Rossano Brazzi, Suzanne Pleshette. 119’

“Este film es el Gltimo de una serie de la que Daves no quiere ni oir hablar y que tuvo
que producir y dirigir de compromiso para la Warner. ‘Fue para hacerle un favor a
Joshua Logan’, nos dijo. Nuestro corresponsal en Nueva York, George Fenin, nos
escribe a proposito de Rome adventure: ‘En esta ridicula historia, una joven
bibliotecaria norteamericana va a Italia. Se encuentra con Rossano Brazzi, que esta
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vez -a diferencia de lo que ocurria en Summertime de David Lean, cuando
conquistaba a Katherine Hepburn- no satisface las esperanzas sexuales de la
muchacha. Luego, ella conoce a un joven estudiante norteamericano que, a su vez,
hace la corte a otra mujer. El didlogo horrendo, las situaciones pedestres, los sketches
terriblemente débiles son aliviados cada tanto por algunas imagenes encantadoras de
Roma, Verona, Pisa y del lago Maggiore, pero esto no basta, y el film debe ser
considerado un fracaso total’.

Nota al pie de la entrevista a Delmer Daves (sin firma), TdC 10-11, agosto 1962

Tom Jones (Gran Bretafia-1963) de Tony Richardson, c/Albert Finney, Susannah
York, Hugh Griffith, Edith Evans, Joyce Redman, Diane Cilento, David Warner. 129"
“Queria realizar una pelicula completamente distinta del estilo que se utiliza en los
films ingleses. Una obra completamente liviana, alegre, desprovista de problematica
social. Una pelicula de vacaciones, de la misma manera que un espiritu alegre podria
pintar un cuadro (...). Y queria realizar un film de época, con un estudio detallado de
la realidad”. (Tony Richardson, entrevistado por Homero Alsina Thevenet en el Festival
de Mar del Plata, TdC n14-15, julio 1963).

“Tom Jones es la historia de un simpatico, generoso y sensual aventurero del siglo
XVIII (...). Aqui aparece un Richardson insospechado, flexible y ecléctico, si se lo
compara con sus anteriores peliculas (...). Un vivido fresco de época, minucioso en la
reconstruccion, de brillante y a la vez severa ambientaciéon, magistral en el colorido,
alegre, y sin mengua de una cierta hondura (...). Técnicamente irreprochable, y hasta
agresiva de calidad, Tom Jones brinda otros impactos, ademas del manejo del humor
en sus mas diversas formas de picardia, negrura, intencién y hasta sensualidad (...)".
Jorge M. Couselo, TdC 18-19, marzo 1965

El llanto del idolo (This Sporting Life, Gran Bretafia-1963) de Lindsay Anderson,
¢/Richard Harris, Rachel Roberts, Alan Badell, William Hartnell, Colin Blakely. 129’.

“El mas influyente de los criticos teatrales ingleses de la actualidad, Kenneth Tynan,
bosquejé en 1958 esta semblanza de Lindsay Anderson: ‘Otro egresado de Oxford en
la posguerra, cuya ira con el statu quo no ha dejado de levantar presion. Formidable
critico de cine, director y polemista, es quien mas ha hecho para lograr que la idea de
arte comprometido se introduzca en la controversia publica (...)’. Han pasado mas de
cinco afios, y Anderson se mostré como importante director teatral, ademas de haber
realizado su primer largometraje. Era un buen motivo para entrevistarlo”. (Entrevista
de Alberto Ciria, TdC n18-19, marzo 1965).

“This sporting life es un film notable, que confirma el renacimiento actual del cine
inglés. Su protagonista, Richard Harris —que gano el premio a la interpretacion
masculina-, crea el personaje de un jugador de rugby, enamorado de una mujer que
lo rechaza pues vive para el culto de su marido muerto: los choques sentimentales
entre los dos personajes son de inusitada violencia y de un patetismo exento de todo
melodrama”.

Marcel Martin, TdC 14-15, julio 1963.

Adorado John (Kire John, Suecia-1964) de Lars Magnus Lindgren, ¢/ Jarl Kulle,
Christina Schollin, Helena Nilsson, Erik Hell. 115’

“Cuando ya parecia que el amor soélo podia tratarse a través de las mas confusas
deformaciones estilisticas y psicologicas, a través de laberintos intelectuales vy
animicos, surge de pronto esta fuente de pureza. Pocas veces el cine se atrevié a
mostrar algunas fases de la relacidn amorosa con tanta audacia en la imagen o en el
didlogo, pero es justamente esta autenticidad directa y sin eufemismos lo que
constituye la pureza fundamental de la obra y es el elemento que conquista sin
reticencias. Lars Magnus Lindgren (..) parte de una novela cuasi pornografica y
compone una obra de alta jerarquia, a pesar de lo esquematico de la trama y de la
presencia ante la cdmara de casi Unicamente dos personajes. Pero logra su triunfo
mas que nada en la traduccion del sentimiento amoroso, que estéd mas alla del
virtuosismo estilistico (...)".
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Italo A. Manzi, TdC 20-21, primavera-verano 1965. En ese numero, se publicé una
entrevista al realizador, hecha durante el Festival de Mar del Plata 1965, en el que
Adorado John recibio el premio especial Cine Club Nucleo.

Disparen sobre el pianista (Tirez sur le pianiste, Francia-1960) de Francois
Truffaut, c/Charles Aznavour, Marie Dubois, Nicole Berger, Albert Remy. 80'.
“Disparen sobre el pianista se nos antoja mas como una mutacion del ‘film negro’
tradicional que como parodia. Es, sin embargo, dificil encerrarlo dentro de un género
preciso (...). Un otrora famoso concertista se gana la vida tocando el piano en un
fonducho de tercera categoria bajo el nombre de Charlie Koller. El abandono de su
brillante carrera se produjo al descubrir que las relaciones de su mujer Teresa con su
empresario le habian permitido dar su primer concierto. Lena conoce su pasado y
promete ayudarlo a reconquistar lo perdido. Pero todo esta signado por la fatalidad,
pues al hacerse complice de sus hermanos ladrones, Charlie arrastra consigo a Lena
(...). Truffaut accede a lo que podriamos denominar un realismo expresionista y logra
un film insdlito, grave y extrafio, sincero y pleno de malicia, donde se burla de todo y
de todos, de un modo no exento de encanto (..). El desafio a los géneros no
enfrentandolos sino negandolos directamente es quizds la via de un futuro e
inesperado camino del lenguaje cinematografico”.

Ariel Maudet (h), TdC n9, enero-marzo 1962

Carta de...

En su afan por informar de manera exhaustiva y estar al dia con lo que pasaba en el
mundo, Tiempo de Cine logré armar una prestigiosa red de corresponsales
extranjeros que ofrecian un rico panorama cinéfilo desde varias partes del mundo. Las
peliculas elegidas de esta seccion fueron comentadas por dos colaboradores
extranjeros estables, George Fenin y Marcel Martin, en sus respectivas cartas desde
Nueva York y Paris. Fenin, que era editor de la revista Film Culture -6rgano no oficial
de la escena underground neoyorquina, fundado por Jonas Mekas- escribié en casi
todos los numeros. Martin era uno de los criticos mas prestigiosos de Francia, y
enviaba frecuentes cartas sobre lo Ultimo de la Nouvelle Vague. D.K.

El ojo salvaje (The Savage Eye, EUA-1958) de Ben Maddow, Sydney Meyers y
Joseph Strick, c/Barbara Baxley, Herschel Bernardi y la voz de Gary Merrill. 67°.

“Esta ciudad (Nueva York) se esta convirtiendo rapidamente en la cuna de un enérgico
movimiento de reformas radicales, en un factor revolucionario. Un grupo de jovenes y
de gente de edad media que comparte un interés genuino por el cine como forma de
expresion artistica, como poderoso instrumento social y sociolégico para la
comunicacién, como arma educativa y cultural, por fin ha comenzado a liberarse
valiéndose de sus criticas a Hollywood y su produccién masiva de ‘obras de arte’, para
sumergirse en una serie de experimentos (...). Savage eye es un film despiadado.
Nos encontramos con la sorprendente revelacion de la vida que se desarrolla en los
trasfondos de California, con sus bares, reductos para el ‘strip-tease’ y toda una masa
humana flotante, vulgar, desesperada. Este es un documental social y una hazafia
artistica de gran importancia que se desluce por la ausencia de una nota de caridad
humana”.

George Fenin, TdC n1, agosto 1960

El soldadito (Le petit soldat, Francia-1963) de Jean-Luc Godard c/ Michel Subor,
Anna Karina, Henri-Jacques Huet, Paul Beauvais 88’

“En el campo del largometraje, hay un Unico film, desde hace dos afios, que aborda el
problema moral de esta guerra (la de Argelia). Es Le petit soldat. El protagonista del
film es un joven anarquista que se va de Francia para no hacer el servicio militar, y
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por consiguiente, para no ser enviado a Argelia —no actla exactamente por conviccion
politica sino, simplemente, porque no desea pelear-. Se refugia en Suiza y alli es
conminado por una organizacion fascista francesa clandestina, que le encarga asesinar
a un periodista suizo, favorable a los revolucionarios argelinos; él se niega al principio,
pero, victima de un chantaje, acepta la mision criminal. La accion ocurre el 13 de
mayo de 1958 y durante todo el film se escuchan por radio los reportajes de la
rebelion militar de Argel que debera conducir al poder al general De Gaulle en Francia.
Este film fue prohibido por la censura por su ‘apologia de la desercion’ y no porque
trate, indirectamente, el tema de tal guerra”.

Marcel Martin, TdC 12, diciembre 1962

Aleluya las colinas (Hallelujah the Hills, EUA-1963) de Adolfas Mekas, c/Peter
Beard, Martin Greenbaum, Sheila Finn, Peggy Steffans, Ed Emshwiller. 88'.

“En Nueva York, meca del cine extranjero, un auditorio cosmopolita puede refinar
continuamente su gusto. Pero el surgimiento de salas donde se revén viejos vy
gloriosos films americanos demuestra que Nueva York no desea enterrar el cine
americano, sino dar testimonio de su rapida renovacion. En el desesperante estado de
la industria californiana de hoy, Nueva York se destaca como un fértil campo de
expresion. Entre los importantes nuevos films del Nuevo Cine Americano, se cuentan
Peacock Feathers, de Jerome Hill, Cool World, de Shirley Clarke, y Hallelujah the
Hills, del debutante Adolfas Mekas. Este drama y aquellas dos comedias expresan la
existencia de una forma nueva y extremadamente interesante de cine que se esfuerza
por destruir la vieja linea hollywoodense”.

George Fenin, TdC n13, marzo 1963

Notas y ensayos o Especial para Tiempo de Cine

Tiempo de Cine destinaba varias paginas de cada numero a ensayos que se
ocupaban en profundidad de una pelicula, un director o una cinematografia en
particular. Estos ensayos eran escritos especialmente para la revista por criticos
extranjeros de gran prestigio como Guido Aristarco, los uruguayos Homero Alsina
Thevenet y Emir Rodriguez Monegal, o el mexicano Emilio Garcia Riera; y también por
criticos locales estables. La aparicion de un ensayo o un especial podia tener que ver
con un estreno, con la visita de un director o con la revisidn circunstancial de un film o
un autor. D.K.

El grito (I/ grido, Italia / EUA-1957) de Michelangelo Antonioni c/Steve Cochran, Alida
Valli, Betsy Blair, Gabriella Payota, Dorian Gray, Lynn Shaw. 116'.

“En Il grido, se agudiza el analisis sicoldgico centrado en un personaje-tipo (...). La
idea inicial del film era simple: qué puede ocurrirle a un hombre abandonado por su
mujer; un hombre de habitos normales y regulados, con su trabajo, con su hogar, su
hija, su ritmo cotidiano, a punto de formalizar su relaciéon conyugal tras ocho afios de
vida en comun, lanzado imprevistamente en la soledad por una sincera reflexion que
lo desarma y a la que solo con la violencia atina a responder (...). Haber elegido un
personaje ajeno por completo a la burguesia caracteristica de Antonioni, llevando al
limite una problematica, puede tener mas de un significado: el primero, que la
corrosion afectiva y el desamor son algo mas que instancias de una cierta situacion en
un momento determinado, y adquieren valor de condicidon, aunque Elio Bartolini,
coguionista del film, aclare que Antonioni eligié un obrero ‘no porque éste sea incapaz
de devanar los enredos de la introspeccion sino porque no es un individuo habituado a
devanarlos’.

Franco Mogni, TdC 10-11, agosto 1962
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Los muelles de Nueva York (Docks of New York, EUA-1928) de Josef von
Sternberg, c/George Bancroft, Betty Compson, Olga Baclanova, Clyde Cook. Aprox.
76'.

“Durante 1927-1930, von Sternberg conocié en la Paramount su primer apogeo. En el
periodo, hizo tareas de montaje (...), escribié un libreto y dirigié otros cinco films. The
Docks of New York es un melodrama policial de ambiente portuario (...). Mas que
por sus asuntos, estos films aparecen elogiados por el tratamiento plastico, que seria
ya una marca de estilo para el director (...). En este periodo, aparecen por primera vez
sus recursos de particular inventiva, como los claroscuros de niebla y de sombra en
los exteriores del puerto, y muchos hallazgos de encuadre y de movimiento (...). Los
historiadores han senalado la influencia que estos films de von Sternberg tendrian
sobre el cine posterior: Docks of New York como antecedente de The Long Voyage
Home de John Ford (1940); el mismo film y Underworld como modelos de Quai des
brums y de Le jour se leve, de Marcel Carné (1938-1939), sin contar aun el cine de
gangsters que florecié en Hollywood durante 1931-39".

Homero Alsina Thevenet, TdC 16, octubre-noviembre 1963

El (México-1952) de Luis Bufiuel, c/Arturo de Cérdova, Delia Garcés, Luis Beristain,
José Pidal, Manuel Donde. 100".

“El es la historia de un paranoico que ve la realidad deformada a su propio modo con
respecto a la realidad que todos los demas ven y sufre constantes obsesiones con las
que atormenta a su esposa. Pero el punto interesante de este personaje es que,
ademas de loco, es un perfecto caballero, completa e impecablemente adaptado a las
normas morales y religiosas mas aceptadas y tradicionales. En realidad, el paranoico y
el ciudadano bien intencionado son dos facetas de un tipo social definido: el parasito.
Entre ambas facetas, hay una interrelacién, y sobre ella descansa el valor del film
como critica social. Bufiuel ataca la moralidad hipdcrita de la burguesia parasita al
exponer los impulsos irracionales de un paranoico que, al mismo tiempo, es un
representante de la burguesia y que, a pesar de si mismo, no puede dejar de ser ‘un
poeta’.

Emilio Garcia Riera, TdC n13, marzo 1963

Cenizas y diamantes (Popidl i diament, Polonia-1958) de Andrzej Wajda ¢/ Zbigniew
Cybulski, Ewa Krzyzewska, Waclaw Zastrzezynski, Adam Pawlikowski. 108’

“En la nueva cinematografia polaca que se desarrolla a partir del 56, se sustituye una
realidad esquematica, simplista y rosada por el analisis tragico, irénico o cruel de los
hechos que mas profundamente habian conmovido al hombre; de un pueblo que habia
perdido un milldn de seres humanos en la contienda, y que inmediatamente después
habia sido testigo y actor de una cruenta lucha politica (...). Lo nuevo en la concepcion
moral de la nueva cinematografia polaca era que podia abordar con independencia la
pesada carga de su pasado tragico; la exasperacion, el desconcierto, el afan de
comprender mas alla de las diferencias ideoldgicas al hombre como un ente complejo,
irresoluto. Cenizas y diamantes traza el esquema de un resistente de la AK, en el
gue se suman a la exaltacion del honor, la complacencia de su soledad y su
menosprecio a toda posibilidad de recuperacién. La diferencia con el ayer era muy
grande: la burocracia hubiera hecho del hombre desconcertado nada mas que un
villano”.

Mabel Itzcovich, TdC n2, septiembre 1960

La terra trema (Italia-1948) de Luchino Visconti 108?

“Enfocado en principio como un documental, La terra trema fue transformandose en
la historia de Ntoni, el pescador que intenta escapar al rigido esquema de
dependencia y explotacién, haciéndose independiente. Su intento fracasa, pero el
retorno a la miseria no quiebra su espiritu de lucha. La primera sensacion que recibo
como espectador es el amor y el respeto con que Visconti enfrenta a sus personajes.
Su esteticismo se reduce a algunos aspectos del tratamiento, pero nunca disminuye el
calor con que pinta a Ntoni, a su familia, a sus amigos pescadores. La segunda es el
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increible cuidado con que vigila cada encuadre, cada movimiento, cada gesto; un
cuidado que a veces lo lleva a cierta rigidez, pero que casi siempre imprime en la
pelicula el sello de un estilo nacido del paisaje, de los personajes, del drama. La terra
trema sintetiza la vision de un hombre culto, refinado, comprometido, dirigida con
ardor y sinceridad evidentes sobre uno de los paisajes humanos mas desolados de
nuestro tiempo”.

Simdn Feldman, TdC 10-11, agosto 1962

Intolerancia (Intolerance, EUA-1916) de David Wark Griffith, ¢/ Robert Harron, Mae
Marsh, Constance Talmadge, Alfred Paget, Seena Owen, Bessie Love, Eugene Pallette.
140"

“En los films de Griffith (...), el montaje nunca se aplica al cultivo de la discontinuidad
como recurso estético; es un instrumento para obtener una continuidad narrativa mas
limpia (...). Aunque deba recurrir a él para hacer mas claro el significado de los hechos
que narra —como ocurre con todo el cine mudo-, no lo convierte en el principio
ordenador de su estilo (...). La gran coherencia de Intolerancia deriva de que,
siempre, narra cuatro historias autosuficientes, aunque su simultaneidad Ilas
enriquezca, y ninguna de ellas puede ser considerada sélo una extensién ‘poética’ que
aporte un sentido que en otra estd ausente. Para conferir una dimension musical al
film, Griffith apela a un recurso tan declaradamente poético que su mismo caracter
obvio hace inmediatamente aceptable: una suerte de ‘estribillo visual’, una Unica
imagen cuya ajenidad a la accion no disimula (...). Esta franqueza es caracteristica de
Griffith: en sus films, la accién no sucumbe bajo el peso de un sentido decretado, y
cuando hay algo que decir, sencillamente se lo declara”.

Edgardo Cozarinsky, TdC 18-18, marzo 1965

El sheik (I/ sceicco bianco, Italia-1952) de Federico Fellini, ¢/ Alberto Sordi y Brunella
Bovo. 84'.

“Lo sceicco bianco fue un film de distribucién deficiente, sospechoso de no poseer
atractivos comerciales (...). Las resefias extranjeras dejan entender que el libreto
transportaba, en clave cdmica y sentimental, algunos aspectos del choque entre la
mentalidad provinciana y las realidades de la gran ciudad. El asunto es un viaje de
bodas de una pareja proveniente del pueblito de Vibo Valentia. El marido llega a Roma
con las ilusiones turisticas de tantos otros provincianos (...). La esposa quiere conocer
en cambio al Sheik Blanco, el idolo popular de las fotonovelas, y que resulta ser algo
menos que el héroe romantico entrevisto desde lejos por las lectoras de las aldeas.
Ambos esposos tienen asi una doble desilusiéon (...). Como de costumbre, la satira de
Fellini tiene un pliegue sentimental, una actitud generosa y comprensiva, pero
también él mismo se comenta con sarcasmo, en un desdoblamiento que en Otto e
mezzo llegaria a adquirir verdadera grandeza”.

Homero Alsina Thevenet, TdC n17, marzo-abril 1964

Hace un afo en Marienbad (L‘anée derniére a Marienbad, Francia / Italia-1961) de
Alain Resnais, sobre libreto de Alain Robbe-Grillet, c¢/Delphine Seyrig, Giorgio
Albertazzi, Sacha Pitoéff, Frangoise Bertin. 94".

“éHubo un afio pasado en Marienbad? A esta pregunta, Robe-Grillet, argumentista y
guionista del film, dio esta respuesta: ‘Probablemente no’; y Alain Resnais, el director:
‘Probablemente si’. Las dos, s6lo en apariencia evasivas y contrastantes, conducen a
una misma conclusién: la imposibilidad de establecer un pasado (y un futuro) en la
vida del hombre (...). Dar sentido, respuesta, a éste y otros interrogantes implicaria
otorgar al film un significado exacto, un juicio que la obra rechaza desde el comienzo
y por principio (...). Al principio, es posible sentirse fascinado por el curioso arabesco
de Marienbad, pero luego se advierte que el film no es otra cosa que el resultado,
precisamente, de un mecanismo -habil si se quiere- que gira en el vacio (...). El relato
gueda reducido a simples busquedas formalistas, exteriormente figurativas (...). Ahora
bien, otra sospecha complica al film: que él sea un juego, un renovado intento por
retornar a la formula del arte por el arte...”.
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Guido Aristarco, TdC9, enero-marzo 1962

Apur Sansar (India-1959) de Satyajit Ray c¢/Soumitra Chatterjee, Sharmila Tagore,
Alok Chakravarty 103’

“En la tercera (de la trilogia que integra junto con Pather Panchali y Aparajito),
Apur Sansar, Ray comprime mas aun el tiempo. En sélo 103 minutos, vemos al
protagonista, ya hombre, luchando en la sordida ciudad de Calcuta, escribiendo en
ratos perdidos una vasta novela autobiografica, casandose por accidente con una
muchacha a la que va a llegar a amar profundamente, perdiéndola cuando ésta da a
luz un hijo. Otra vez, el ritmo se acelera; Ray salta cinco afios en que Apu se hunde
en la desesperacién, y cierra el film (y la trilogia) con una magistral escena entre el
padre y el hijo perdido (...). Las tres peliculas estan hechas de grandes escenas sin
drama en las que una situacién crece y madura porque contiene la semilla de una
revelacion (...). Lo que hace Ray es Unico y casi inédito en el cine (...). Las suyas son
peliculas vastas porque tratan de captar el espesor mismo de la existencia en una
forma artistica que solo ocasionalmente (Flaherty, Renoir, Dovjenko) se ha alcanzado
en el cine”.

Emir Rodriguez Monegal, TdC n7, julio-septiembre 1961

Festivales

Aunque no era un proyecto precisamente rentable, la cobertura de festivales tenia un
alcance sorprendente, probablemente mayor al de cualquier otro medio local. Las
coberturas del Festival de Mar del Plata eran muy completas, gracias al aporte de gran
parte del staff. Ademas, entre los corresponsales en el exterior y los viajes de los
colaboradores, la revista cubria exhaustivamente los festivales mas importantes del
mundo, como Cannes y Venecia; otros mas pequefios, como Suecia 1960 o Porreta
Treme 1964; e incluso festivales del bloque soviético, como Karlovy Vary y Moscu.
Entre la enorme cantidad de peliculas comentadas en esta seccion, se eligieron las
gue despertaron mas entusiasmo entre el publico, la critica y los jurados de los
festivales. D.K.

Il Posto (Italia-1961) de Ermanno Olmi, c¢/Sandro Panseri, Tillio Kezich, Loredana
Detto, Mara Revel. 90".

“Il Posto (premio Fipresci Venecia 1961) es una historia simplisima y melancdlica,
narrada con un estilo que participa del documento y de la ficcion, como la vida
misma: Domenico es un muchachito timido, sensible, tal vez inteligente, pero
demasiado joven y temeroso ain como para poder afirmarse en la vida. Sus padres
ansian para él un ‘posto’, un empleo, un lugar seguro en este despiadado mundo (...).
Olmi se asoma a la pequefia existencia de Domenico, al deslumbramiento de su
primer amor, a la humillacion de comenzar a trabajar como ordenanza (porque el
uniforme lo hace sentirse inferior a los otros empleados), con la mirada de un poeta
transido de compasion, una mirada muy semejante a la que Chéjov deja caer sobre
sus personajes infinitamente dolidos por la tristeza de existir (...). Quiza cabria
consignar en gran parte como pesimista a Olmi; pero no puede negarsele el don de
lirismo, patético y burldon, con que ilumina zonas de la realidad contemporanea que el
cine no refleja habitualmente”.

Ernesto Schoo, TdC n13, marzo 1963

Los jovenes viejos (Argentina, 1962) de Rodolfo Kuhn, c/Maria Vaner, Alberto
Argibay, Emilio Alfaro, Jorge Rivera Lopez, Marcela Lopez Rey. 102’.

“Los jovenes viejos (premio de argumento, premio de la critica en el Festival de Mar
del Plata 1962) es la presentacion de un realizador nuevo, surgido del cortometraje y
gue irrumpe con una obra de madurez filmica poco frecuente. El film es un testimonio
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de rara sinceridad sobre toda una ‘generacion perdida’ y, a través de casos vy
situaciones particulares, expone con buena dosis de lucidez un aspecto de la crisis del
pais, bloqueado por diversas formas de insensibilidad en sus estructuras. Como
ensayo de critica de una realidad y como expresion de un lenguaje filmico sensible y
ajustado, Los jovenes viejos es un film importante en la actual apertura del cine
argentino”.

Agustin Mahieu, TdC 10-11, agosto 1962

El seifor de las moscas (Lord of the Flies, Gran Bretana-1963) de Peter Brook
¢/James Aubrey, Tom Chapin, Hugh Edwards, Roger Elwin, Tom Gaman. 92,

“La seleccion britanica (en el Festival de Cannes 1963) fue muy buena. El film de
Peter Brook muestra como un grupo de chicos, abandonados en una isla desierta
después de un accidente de aviacidn, vuelve poco a poco a la barbarie a medida que
abandona las reglas de la civilizacion y predominan los instintos. Esta irénica y cruel
leccion de moral plantea inquietantes interrogaciones sobre la naturaleza humana, y
es valida por su humor tan inglés”.

Marcel Martin, TdC 14-15, julio 1963

Apenas un gran amor (Kredecat na praskovi, Bulgaria-1964) de Vulo Radev
¢/Nevena Kokanova, Mijail Mijailov, Rade Markovich, Vasil Vachev. 86'.

“Con éste, Bulgaria presentd (en Venecia 1964) el primer film de Valo Radev. Durante
los Ultimos meses de la Primera Guerra Mundial, Ivo, un oficial serbio, prisionero de
guerra en una pequefia ciudad bulgara, entra a robar duraznos en el jardin del
aristocratico coronel, comandante del campo de concentracién, y alli es sorprendido
por Lisa, la joven mujer del coronel. Entre ellos, se teje una historia de amor sobre el
inquietante y dramatico fondo ambiental de la guerra. Llegado este punto, es
imposible no citar La gran ilusiéon y El diablo y la dama, films que, junto con el
neo-romanticismo soviético, han influido mucho a Radev. El film es bueno y los
personajes y acontecimientos estan inteligentemente presentados con un tono medido
y sin pretensiones. Pero estdn demasiado presentes las influencias externas, y
tenemos el derecho de pedirle —aunque sea un debutante- un minimo de originalidad
y frescura”.

Oscar Yoffe, TdC 18-19, marzo 1965

Sobre mujeres diferentes (O necem jinem, Checoslovaquia-1962) de Vera
Chytilova c/Eva Bosakova, Vera Uzelacova, Josef Langmiller, Jiri Kodet. 90’

“Entre el 27 de junio y el 5 de julio de 1964, tuvo lugar en el pueblo italiano de
Porreta Treme, provincia de Bolonia, la Tercera Muestra Internacional de Cine Libre,
en un ambiente que resultd lo opuesto a los festivales de moda: muchas peliculas, si,
pero también muchas discusiones y coloquios sobre cine con criticos y realizadores
europeos (...). El film checoslovaco de la realizadora Vera Cyhytilova narra dos
historias femeninas en ese pais socialista, en dinamico y agil contrapunto de imagenes
que ratifica la solidez de dicha cinematografia. La seccion referente a la gimnasta Eva
Bossakova tiene una calidez y un ritmo excepcionales, y consigue transmitir el drama
cotidiano de la protagonista frente a la necesidad de cambiar la practica de ese
deporte por la ensefianza del mismo”.

Alberto Ciria, TdC 18-19, marzo 1965

Dios y el Diablo en la tierra del sol (Deus e o Diabo na terra do sol, Brasil-1964)
de Glauber Rocha, c/Othon Bastos, Geraldo del Rey, Sonia Dos Humildes, Joao Gama,
Yona Magalhaes. 110"

“Vencedor del primer premio de la Muestra (Porreta Treme, Italia), la obra de Rocha
nos parece de gran valor para el desenvolvimiento de una escuela nacional y popular
de cine en Brasil; acaso no resulte todavia el film representativo de esa corriente que
es de esperar. De su vasta y compleja trama, alcanza a desprenderse parte del actual
drama que vive la regién nordestina del Brasil, y serda muy dificil olvidar personajes
tan vigorosos como el cangaceiro Antonio Das Mortes”.
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Alberto Ciria, TdC 18-19, marzo 1965

Vidas secas (Brasil-1963) de Nelson Pereira dos Santos, c/Atila I6ério, Genivaldo
Lima, Gilvan Lima, Maria Ribeiro, Jofre Soares. 103’.

“Vidas secas fue el mejor film del Festival (de cine independiente latinoamericano de
Montevideo). Describe pausadamente, con rigor, la vida trashumante de una familia a
través de las llanuras del nordeste, sin un lugar donde vivir, explotada por los
terratenientes, golpeada por una policia arbitraria. Pocas veces el cine brasilefio se
habia plantado frente a los problemas reales del pais con la valentia de Vidas secas.
Pero el film es mas que una requisitoria; es también una obra entranablemente
humana y sensible”.

M.Martinez Carril, TdC 20-21, primavera-verano 1965

Rebeliéon (Joi-uchi, Japon-1967) de Masaki Kobayashi, c/Toshiro Mifune, Tatsuya
Nakadai, Yoko Tsukasa, Michiko Otsuka. 121",

“En Rebelién, un samurai de 1725 se rebela contra la injusticia. El amo feudal se
cansa de una concubina y obliga a un vasallo a casarse con ella. Esta medida es
bastante arbitraria, pero lo peor ocurre dos anos después, cuando quiere a la mujer
de vuelta. Esta, su marido y su suegro se resisten, aunque el resto de la familia teme
desobedecer al amo, pues todo el grupo familiar sufriria sus represalias. Con
fatalismo, los desobedientes aceptan su destino: la muerte es segura, pero la vida es
precio escaso si el honor queda a salvo (...). Lo que ocurre dentro de los personajes es
el hilo conductor de la accién; sin embargo, ese hilo cada vez mas tenso ilustra
adecuadamente la psicologia de cada ser y la mentalidad de una época hasta que se
rompe en un tragico estallido de violencia (...). El director subraya su fe en la
afirmacion individual, en la libertad interior ejercida con plena conciencia”.

Antonio A. Salgado, TdC n22-23, agosto-septiembre 1968. Rebelion fue proyectada
en el Festival de Mar del Plata de 1968.

El ojo de la critica

Era la seccion mas extensa de la revista y también la mdas heterogénea, dada la gran
cantidad de firmas. La intencidn era resefiar todas las peliculas que se estrenaran,
pero como no siempre era posible, la seccidon se complementaba con un extenso
fichero de estrenos en las lltimas paginas, realizado por Héctor Vena. Una resena
podia tener un par de parrafos o varias paginas. Todo dependia del film y del critico,
que escribia con total libertad, sin adscribir a una linea tedrica fijada por la revista,
pero siempre con buenos argumentos. Como las peliculas de esta seccidén son tantas,
se eligieron algunas que entusiasmaron a los redactores, y cuyas resefas reflejan una
variedad de estilos criticos. D.K.

La cabeza contra la pared (La téte contre les murs, Francia-1959) de Georges
Franju, c/Pierre Brasseur, Paul Meurisse, Jean-Pierre Mocky, Anouk Aimée, Charles
Aznavour. 95'.

“Franju presenta un muchacho motociclista que vive en un mundo de satisfacciones
inmediatas y sin responsabilidades y a su progenitor: un abogado que sabe jugar el
gran juego de esta sociedad. Cuando el protagonista quiere pagar unas deudas
apremiantes, roba dinero al padre y quema un expediente comprometedor. Es
entonces cuando aparece el abogado (una especie de prototipo en negativo de las
virtudes del hijo) y el robo, la quema de los papeles, la rebeldia del muchacho le
permiten dictaminar que su hijo es un enfermo mental (y, de paso, deshacerse de él).
Luego, el abogado ‘protege a la sociedad’ encerrandolo en un manicomio (...). Franju
denuncia los métodos brutales, inhumanos, anticientificos que se emplean en estos
casos. No hay terapéutica. Se aisla a los enfermos hasta que se mueren. Y para lanzar
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su mensaje, Franju acude a una realizacién depurada, hermosa. El film es bello hasta
en sus momentos mas crueles”. Victor A. Tturralde, TdC n2, septiembre 1960

Los inadaptados (The Misfits, EUA-1961) de John Huston, c/Clark Gable, Marilyn
Monroe, Montgomery Clift, Thelma Ritter, Eli Wallach 124’

“Huston declard que ésta ‘era una historia acerca de gentes que venden su trabajo sin
vender sus vidas’. Yo me siento inclinado a aceptar esta definicién, agregando que
Los inadaptados es a la vez un genuino retrato de la soledad desesperada, espiritual
y de otro tipo, de tantos americanos que enfrentan hoy una serie de problemas
cambiantes, y que son incapaces de ‘encontrarse’ en un sentido pirandelliano del
término (...). Contra el fondo pintoresco del estado de Nevada, y de su ciudad Reno
(...), Miller coloca tres hombres y una mujer (..). Es interesante, a la vez que
alentador, notar que Arthur Miller, en su debut como guionista, ha seleccionado una
pieza genuina americana, tal como este trasfondo del Oeste. El Western es la Unica
forma auténtica del ‘American Dream’ (...). El Western de hoy es, en la filosofia de
Miller, realista y muy duro. Estos inadaptados, esta gente inadecuada, esos cuatro
anticonformistas son ejemplos tipicos de la gente que no se adapta ni a sus problemas
ni a la época en que vive...".

George Fenin, TdC n6, abril-mayo-junio 1961

Prisioneros de una noche (The Misfits, EUA-1961) de David José Kohon c/Maria
Vaner, Alfredo Alcon, Osvaldo Terranova, Elena Tritek. 87’

“Es la historia del encuentro y desencuentro definitivo de una pareja de enamorados:
ambos, jovenes de posicidn modesta, que trabajan en empleos que no les gustan, y
aspiran a algo mejor (...). Pero el destino, burlonamente, hace gravitar la culpa de un
pasado que no se olvida de ellos, y asi la historia de amor se trunca. (...). El parecido
con varios films de Marcel Carné consigue un clima denso (...), pero el libreto no
apuntala suficientemente el tema (..). Kohon pasea su camara y a la pareja
protagonista por Buenos Aires, fotografia espléndidamente la ciudad (...), pero el
resultado conseguido es, inconvenientemente, el de disminuir la importancia del
conflicto intimo. De todas maneras, esta iniciacion de Kohon en el largometraje es
promisoria, pues hubo que remitirse a Antonioni y a Godard —maestros del presente-
y a Carné -maestro del pasado- para comparar este film”.

Antonio A. Salgado, TdC n9, enero-marzo 1962

Los inundados (Argentina-1961) Fernando Birri ¢/ Pirucho Gomez, Lola Palombo,
Maria Vera. 87’

“"Los inundados ha constituido un <caso singular en nuestro quehacer
cinematografico. En torno a la polémica por él originada, nunca se utilizaron con tanta
intensidad y descuido palabras graves y complejas como naturalismo, popularidad,
realismo critico (...). El film narra la historia de Don Dolorcito Gaitan y su familia,
habitantes de un pobre rancho ubicado a orillas del rio Salado. El crecimiento
incontrolado del rio los saca de su inconsciente accionar cotidiano y los coloca en
situacion de ‘inundados’. Dolorcito, viejo picaro que ‘se las sabe todas’, decide sacar
buen provecho de la situaciéon. Con Los inundados, Fernando Birri retoma a esos
seres hundidos en la miseria que nos mostré en Tire dié. Pero aqui irrumpe como
personaje la figura de Dolorcito, picaro, mal padre de familia, holgazan: un lumpen.
Birri toma a Dolorcito para demostrar que aun en alguien tan poco simpatico
socialmente hay la dosis suficiente de humanidad como para que merezca nuestro
amor”.

Oscar Yoffe, TdC n10-11, agosto 1962

El crack (Argentina-1960) de José A. Martinez Suarez c/ Jorge Salcedo, Aida Luz,
Marcos Zucker, Domingo Sapelli. 81’

“El crack trata por primera vez, en forma adulta en el cine argentino, el tema del
futbol, su cara sucia de sobornos, comercio y traficantes. José Martinez Suarez es un
hombre joven, pero con una larga carrera dentro del cine profesional como ayudante
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y asistente de direccién (...). (El crack) es una pelicula valiente, toca un tema
popular, tiene imagenes de gran fuerza como el final y las tomas del estadio antes del
partido. Su didlogo es intencionado y, en toda la pelicula, es evidente el deseo de
decir algo, deseo generalmente ausente de las peliculas nacionales, pero creemos que
Martinez Suarez tiene que despojarse aun de algunas malas influencias (adquiridas
seguramente en su carrera profesional) y cuidar mas algunos aspectos de sus obras
(...). Pero El crack, lo repetimos, es una pelicula positiva, socialmente util, realizada
con solvencia técnica y con un argumento que no es una excusa de fondo para un
melodrama barato”.

Salvador Sammaritano, TdC n2, septiembre 1960

El amor a los veinte afios (L‘amour a vingt anes / L'amore a vent’anni / Liebe mit
zwanzig | Milosc dwudziestolatkow [/ Hatachi no koi , Francia / Italia / Alemania
Federal / Polonia / Japon-1962) de Frangois Truffaut, Renzo Rossellini, Marcel Ophiils,
Andrzej Wajda y Shintaro Ishihara, c/Jean-Pierre Léaud, Zbigniew Cybulski, Christian
Dormer, Kojoi Furuhata, Cristina Gaioni. 120"

“Consta de cinco episodios que no corresponden a distintas formas de ver las
manifestaciones del amor en esa edad, sino que obedecen al solo deseo de narrar
historias de jovenes enamorados. Se trata pues de reunir relatos, no concepciones o
posturas disimiles acerca de tan conocido tema. La calidad de la muestra es desigual.
Ella oscila desde el trabajo excelente dirigido por Truffaut hasta el pésimo de Renzo
Rosellini (...). También resulta prescindible el episodio japonés conducido por Shintaro
Ishihara (...). Marcel Ophuls ambiciond sdélo entretener amenamente. Y lo consiguio,
narrando con agilidad, ritmo y frescura. Y también con cierto encanto (...). Y llegamos
a los platos fuertes: Wajda y Truffaut. La obra de Wajda puede ser definida como un
grito alucinante, onirico, que exterioriza la desesperacion de este artista ante los
horrores de la pasada guerra (..). La parte de Truffaut es la mas lograda. Esta
totalmente impregnada de su estilo, festivo y sentimental, siempre encantador y
poético”.

Fernando Penelas, TdC 14-15, julio 1963

Fuga allegro vivace (Le Caporal Epinglé, Francia, 1962) de Jean Renoir, c/Jean-
Pierre Cassel, Claude Brasseur, O. E. Hasse, Claude Rich. 90’.

“El mismo Jean Renoir lo insinud y en apreciable medida es asi: Le caporal epinglé
es La gran ilusidon en otra perspectiva. La perspectiva del cuarto de siglo que va de
la preguerra Ultima al contemporaneo presente (...). El escenario es geograficamente
el mismo, pero temporalmente avanzado hacia la guerra del cuarenta. Se va al caso
de los franceses prisioneros de los alemanes y sus intentos comico-dramaticos de
huidas. Y ya todo parece ser igual, pero es drasticamente diferente; porque esta por
medio el nazismo (...). Finalmente, ya no es la misma tesitura dramatica, ya que Le
caporal epinglé es el patetismo por el camino agridulce del humor (...). Con todo,
configura un excelente film, sin alcanzar la estatura de obra maestra. Frente a La
gran ilusidon -inevitable referencia-, disminuye en trascendencia por su ubicacién en
el tiempo”.

Jorge Miguel Couselo, TdC n17, marzo-abril 1964

La infancia de Ivan (Ivanovo detstvo, URSS-1962) de Andrei Tarkovski, c/Nikolai
Burlyayev, Valentin Zubkov, Yevgeni Zharikov, Stean Krylov. 95’.

“El sincero alegato antibélico que propone este film estd plasmado con lirismo y
ternura en los raccontos y suefios de Ivan, nifio de doce afios. En ellos, se refleja su
infancia feliz junto a la madre y hermana (...) y también tiene lugar la muerte de la
madre y el comienzo de su transformacion y tragedia. Transformacion que, de nifio
alegre y desbordante de vitalidad, lo convierte en un ser traumatizado y torturado
(...). Para volcar en las escenas retrospectivas y oniricas su emotivo amor por la vida,
Tarkovski recurrié a una fotografia luminosa y a un lenguaje retérico y deslumbrante
plenamente justificado (...). Lo que quebranta la unidad y desmerece la obra es el
criterio narrativo (...). La continuidad se pierde, al film le falta redondez y ajuste, y el
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relato se desliza por sucesos dispersivos y que nada favorecen al sentido de la pelicula
(...). Esta primera pelicula de Tarkovski, que por su fuerza y sensibilidad para
transmitir un calido pensamiento logra superar los evidentes errores (...), determina
gue se aguarden con interés sus proximos films”.

Fernando Penelas, TdC 17, marzo-abril 1964

Morir en Madrid (Mourir 8 Madrid, Francia-1963) de Fréderic Rossif, c/Suzanne Flon,
Germana Montero, Pierre Vaneck. 85’

“Morir en Madrid constituye un modelo de film de montaje. En algunas omisiones,
puede apoyarse la tesis de que su causa es la republicana (...). Pero salvo los detalles,
aqui esta toda la Guerra Civil (...). El gran asombro que causa el film es la abundancia
de su material (...), inédito o apenas conocido: no habia constancia previa de que
tantos camardgrafos hubieran registrado tanto (...). Una segunda virtud es la sabiduria
de su compaginacién y el habil agregado de fotos fijas para registrar episodios
intermedios, como el fusilamiento de Garcia Lorca por los franquistas (...). Y hay
ademas una tercera virtud de banda sonora: un comentario musical melancoélico y
pausado (...), y un comentario verbal que dice hechos y cifras, prescindiendo de
opiniones y de toda retérica. Con singular honestidad, el film apunta objeciones para
ambos bandos (...). El drama se extiende desde el documento, y algunas imagenes de
acento personal, como las viudas que lloran a los cadaveres de sus maridos (...),
enriquecen el film con singular calidez”.

Homero Alsina Thevenet, TdC 18-19, marzo 1965

Por la patria (King and Country, Inglaterra-1964) de Joseph Losey, c¢/Dirk Bogarde,
Tom Courtenay, Leo McKern 90’

“En las trincheras inglesas, durante la Primera Guerra Mundial, el capitdn Hargreaves
resbala y cae en el fango que rodea al ejército constantemente; el grupo de soldados
compaferos de Hamp juega cruelmente con una rata, a la que someten a un proceso
similar a aquél en el cual Hamp es el acusado: dos ejemplos de la ambivalencia de las
situaciones en King and country. El barro, la mugre, existen durante todo el film
(...), pero a la vez aluden a una situacion mayor, de una amplitud en el espacio y en el
tiempo que la mera narraciéon de los hechos no supone (..). Y el éxito de Losey
consiste en colocar los dos términos de la comparacion (el visible y el invisible) en un
mismo plano (...). La relacién del nuevo film de Losey se establece de inmediato con el
film de Stanley Kubrick (Path of Glory) y con toda una tradicion del film antibelicista
(...). Sus films ensayan alcanzar una sintesis objetiva y total de ciertas situaciones. O
sea, recrear vida otorgandole un sentido (la misma riqueza de la recreacién impide
que ese sentido ahogue otros)”.

Eduardo de Gregorio, TdC n20-21, Primavera-verano 1965

La regla del juego (La régle du jeu, Francia, 1939) de Jean Renoir, c/Nora Gregor,
Paulette Dubost, Mila Parély, Odette Talazac 110’

“A 29 afios de su realizacién, llega por fin a nuestras pantallas la que se considera la
obra maestra de Jean Renoir. Film maldito desde su lanzamiento, sufrié primero los
cortes de la censura y (...) la prohibicion por parte de los nazis. La copia incompleta
que circulé brevemente en 1939 desconcertd, indignd o dejo indiferente al publico,
cuya sensibilidad no estaba aun preparada para tal concepcion del cine y de la vida
(...). Hay audacias muy grandes, inconcebibles en la época, hay amoralidad y
frivolidad, pero se impone siempre su amor por los débiles y por los que sufren, y su
comprension de las debilidades humanas, con una carencia absoluta de cinismo o de
crueldad (...). La ‘regla del juego’ es la de la vida: sus convenciones, sus realidades,
sus apariencias. Contra ella chocan los sentimientos humanos (...) que Renoir no
presenta en uno u otro personaje separadamente, segin el molde que era ley desde
el comienzo del cine: el héroe y el villano sin matices intermedios, y de la que en
1939 el cine no se habia liberado del todo”.

Italo A. Manzi, TdC 22-23, agosto-septiembre 1968
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El séptimo sello (Det sjunde inseglet, Suecia-1956) de Ingmar Bergman c/Max von
Sydow, Gunnar Bjornstrand, Nils Poppe, Bibi Andersson, Bengt Ekerot. 96’.

“En mi film (senalé Bergman), el caballero vuelve de una Cruzada, como en nuestros
dias un soldado regresa de la guerra. En la Edad Media, los hombres vivian en el
terror de la Peste. Hoy viven en el terror de la bomba atomica. El séptimo sello es
una alegoria muy simple: el hombre, su eterna busqueda de Dios, con la muerte como
Unica certidumbre’. Bergman ha construido sobre esta recurrente trama de recuerdos
personales, sobre estas preguntas sin fin y este terror siempre presente un relato que,
como en las mismas obras medievales, encierra un realismo esencial que se funde
continuamente a una extrema espiritualidad (...). La trama misma se inscribe en la
linea exterior y simbdlica de un viaje. El séptimo sello incluye las pruebas sucesivas
de una lucha interior, subjetiva, que se confunde con las experiencias externas. Los
valores y los simbolos luchan no sélo en el dominio de la abstraccion (Dios y el
Demonio, la Vida y la Muerte, la duda vy la fe, la rebelidn, el escepticismo, el amor vy el
mal, la razon y la intuicidn), sino en una sintesis poética y dramatica (...)".

J.A. Mahieu, TdC n5, febrero-marzo 1961
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2. FILM DEL MES LVI

Los jovenes muertos
(Argentina, 2010), de Leandro Listorti
Viernes y domingos a las 22:00

“Cuando era chico, mi mas grande temor, el que no me dejaba dormir de noche, era
la idea de que un dia el mundo iba a seguir existiendo sin mi. Creo que no le temia
tanto a la muerte, como a la idea de dejar de existir. Que nadie se acordara de mi y
que todo siguiera igual”.
Lei por primera vez sobre estas historias en un diario algunos afios atras, no sé muy
bien por qué, pero arranqué la hoja y la guardé. Unos meses después, encontré otro
articulo sobre el mismo pueblo en otro diario, y entonces supe que debia hacer algo.
Al comienzo, el interés fue sin duda el tema de la muerte, que siempre me atrajo: la
manera en que la gente lidia con ella, la gran incognita que significa para todos, y la
manera de representarla que tiene cada cultura. Pero, con el correr del tiempo, me fui
dando cuenta de que el atractivo mayor radicaba en preguntarme qué es lo que queda
de nosotros luego de morir. Y eso me llevdo a otras preguntas: ¢Como filmar la
muerte? ¢éComo mostrar lo que ya no estd? El resultado de esa blusqueda es Los
jovenes muertos, un intento por acercarse a algunas vidas breves y misteriosas.
Luchando contra el olvido, y contra el mundo que gira como si nada hubiera sucedido.
Leandro Listorti

Sinopsis

Desde fines de la década del '90, cerca de 30 adolescentes se quitaron la vida en el
pueblo de Las Heras, en la provincia de Santa Cruz. Con pocas pistas que den cuenta
de las razones de estos suicidios, nadie puede explicar qué sucedid. A partir de esas
muertes y algunas otras posteriores, este film evoca la existencia de esos jovenes,
tratando de examinar el vacio y el misterio que rodea tanto sus vidas como sus
muertes.

Ficha técnica

Direccion: Leandro Listorti

Produccion ejecutiva: Lorena Mufioz

Produccion: Benjamin Avila - Maxi Dubois - Leandro Listorti - Lorena Mufioz
Direccion de fotografia y camara: Martin Mohadeb

Direccion de sonido: Luciano Fusseti - SONOMONDO

Direccidén de produccién: Laura Perelli

Jefe de produccion: Daniel Rutolo

Montaje: Felipe Guerrero

Asistente de camara: Juan Manuel Tizén

Productora ejecutiva en preproduccién: Gema Juarez Allen - Paula Massa
Sonido directo: Luciano Fusetti - Pablo Demarco

Argentina, 2010 - 75 min
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3. FILM DEL MES LVII

El pasante
(Argentina, 2010), de Clara Picasso
Viernes a las 20:00 y domingos a las 20:15

Los hoteles dan bien en pantalla. Complejos y despojados al mismo tiempo, tienen la
capacidad de sugerir que hay algo oculto: una aventura en ciernes o un terror
innombrable al acecho. Pero El pasante, una de las peliculas argentinas mas
originales de la década, descubre un curioso parentesco entre los hoteles y el cine
mismo. En ambos casos, hay una relacién ambigua entre dos mundos que ocupan un
mismo espacio de modos diferentes. En el caso del cine, hay un delante y un detras
de la camara que se corresponde con la relacion entre los huéspedes y los empleados,
gue interactdan con los primeros pero desarrollan la parte esencial de su trabajo entre
bambalinas, como si estuvieran del otro lado de un espejo que los hace invisibles pero
les permite mirar a través. Clara Picasso imagina cdmo esa metafora toma forma en
dos personajes que crean su propia pelicula gracias a esa disposicion espacial y a la
naturaleza de su oficio.

Ignacio Rogers llega al hotel como aprendiz de botones y Ana Scannapieco, la
recepcionista del turno de noche, recibe la instruccién de ensefarle el trabajo, tarea
que se transforma en educacién sentimental a lo largo del laberintico edificio. El
secreto del hotel es que estd habitado por duendes cuya misién, mas que servir a los
pasajeros, es espiarlos y tratar de comprenderlos, como si estuvieran alli para
interpretar la vida. La pelicula no muestra a los gerentes ni a los duefios: apenas
veremos la espalda del hombre que contrata a Rogers y lo pone en manos de su
musa, y al hijo de uno de los propietarios que deambula sondmbulo por las noches. En
cambio, la cdmara mostrara cdmo las mucamas se prueban la ropa que va a la
lavanderia o a los habitantes de la cocina leyendo en voz alta los libros que quedan
olvidados “para conocer mejor a los clientes”. La pareja protagdnica va mas lejos y se
propone desentrafiar la historia de amor entre el ejecutivo y la mujer rubia que
ocupan la habitacién 1001. Alli, en el momento culminante de la pelicula, imaginan el
didlogo de la otra pareja, como si fueran espectadores de una telenovela pero también
guionistas, que analizan la verosimilitud de sus personajes y determinan su conducta.

Atrapados por esa vida vicaria, dependiente de otros, los protagonistas renuncian a la
vida exterior, obsesionados por espiar el mundo desde el otro lado. La relacién entre
los simpaticos y elusivos Scannapieco y Rogers tiene el tono y el humor de una
comedia romantica, mientras que el hotel parece el escenario de una pelicula policial.
Pero el objetivo de los personajes no es el matrimonio ni el esclarecimiento de un
crimen: abstractos, carentes de psicologia, a kildbmetros del predominante
costumbrismo nacional, su misién no es s6lo encantar sino dilucidar lo que pasa entre
los hombres y las mujeres en todas las circunstancias. Se trata, en el fondo, de dos
fildsofos encerrados en una ficcién.

Por Quintin

Ficha técnica

Guidn y direccion: Clara Picasso
Fotografia y camara: Fernando Lockett
Montaje: Andrea Santamaria

Arte: Marina Califano

Sonido: Francisco Pedemonte

Musica: Tomas Becu

Asistencia de direccion: Malena Solarz
Produccion ejecutiva: Manuel Ferrari
Asistencia de produccion: Luciana Civelli
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Protagonistas: Ignacio Rogers, Ana Scannapieco

Argentina, 2010 - 65 min
Super 16 mm/HD
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4. ESTRENO

El ambulante

(Argentina, 2009), de Eduardo de la Serna, Lucas Marcheggiano y Adriana Yurcovich
Sabado a las 22:00 y domingos a las 17:00

Daniel Burmeister no proclama su amor al cine: lo pone de manifiesto dia tras dia y de
la manera mas natural y mas amable. Pariente lejano de aquellos locos de la manivela
gue a principios del siglo pasado sorprendian a la gente con su novedoso espectaculo
de variedades, segun los retraté el checo Jiri Menzel, anda por ahi haciendo peliculas
con los minimos medios y la buena voluntad de todos. En cualquier rincén, por
pequefio que sea, comparte sus pequefios secretos con los vecinos, los hace
protagonistas de sus invenciones cinematograficas, las fabrica con ellos y se las deja
como regalo. Entonces, el milagro se renueva: lo dicen los rostros de la gente simple
que ha participado del juego y se ve después en la representacion de la pantalla.
Trotamundos incansable, anda desde hace afios de pueblo en pueblo con su camarita
de video, su trajinado Dodge -que siempre reclama algin ajuste- y su natural
sabiduria, filmando historias ingenuas con los mismos que seran después sus
espectadores.
Es un personaje tierno, transparente y generoso que tres directores sensibles y
sensatos (Eduardo de la Serna, Lucas Marcheggiano y Adriana Yurcovich) supieron
retratar con oficio seguro, mirada calida y juiciosa discrecién durante una de esas
aventuras que son el pan de cada dia de este veterano cineasta vocacional: desde que
llega a la localidad cordobesa de Benjamin Gould y se gana la confianza de toda la
poblacion, hasta que, concluida la labor semanas después y celebrada la modesta
premiére, recoge su ligero equipaje y se va, corazén contento, rumbo a otros destinos
donde le sea posible encender una vez mas la chispa de la ilusion.
En el dltimo Bafici, EIl ambulante fue como un soplo de oxigeno entre tanto cine
narcisista como el que suele poblar este tipo de certdmenes.

Por Fernando Lépez

Sinopsis

Desde hace afios, Daniel Burmeister recorre a bordo de su auto destartalado miles de
kildbmetros, ofreciendo de pueblo en pueblo la creacidon de un largometraje de ficcion
interpretado y realizado con los vecinos de cada localidad.

Nada por el estilo les habia ocurrido nunca a estos pobladores, ni les ocurrira
nuevamente. De pronto, se veran envueltos por la pasién creadora y el optimismo a
toda prueba del recién llegado, quien es capaz de hacer de director, cameraman,
sonidista, maquillador, continuista, editor, proyectorista y actor de reparto con la
misma alegria con la que destapa un inodoro o construye un féretro a medida.

Una visidén diferente del interior argentino. Una pelicula dentro de otra. Una sensacion
de bienestar que nos acompafiard mas alla de los 84 minutos que dura este film.
Quienes aman el cine no pueden perdérselo. Quienes aman la vida, muchisimo
menos.

Ficha Técnica

Guidn, direccién y montaje: Eduardo de la Serna, Lucas Marcheggiano, Adriana
Yurcovich

Produccion: Adriana Yurcovich

Direccion de fotografia: Pablo Parra

Direccion de sonido: Damian Turkieh

Camara: Pablo Parra, Lucas Marcheggiano

Post de imagen: Javier Oudri

Post de sonido: Damian Turkieh

Argentina, 2009 - 84 min
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5. ESTRENO

Fragmentos de una blisqueda
(Argentina, 2009), de Pablo Milstein y Norberto Ludin
Sébados a las 18:00

El 3 de abril de 2002 amanecid, como cualquier otro.

Es que los dias que cambian nuestra vida para siempre se nos presentan iguales al de
ayer: rutinarios y, a veces, intrascendentes. Un dia mas, como cualquier otro, hasta
que algo cambia nuestra vida para siempre.

Asi debe haber sido aquel 3 de abril para Susana Trimarco, para su hija Marita Verdn,
y para su nieta Micaela, las tres mujeres protagonistas de esta historia.

Ese 3 de abril, Marita fue secuestrada en la calle. Mas tarde, fue esclavizada, como
miles de nifias y mujeres, para ser parte de una red de trata de personas y
prostitucion.

Fragmentos de una biasqueda es el retrato de una familia partida: Susana, la
madre que busca a su hija, enfrentando a una sociedad sorda y ciega; Daniel, el
padre vencido por el dolor de la pérdida; Marita, la hija ausente; y Micaela “una nifia
grande” que persigue sus suefios envuelta en una dura realidad.

Sobre el caso Verdn y Fragmentos de una bisqueda

Hasta el momento de su secuestro, Maria de los Angeles “Marita” Verdn era una mujer
mas en la sociedad tucumana. Vivia junto con su hija y su pareja, y se habia anotado
para comenzar a estudiar en la Escuela Terciaria de Arte.

El 3 de abril de 2002, a sus 23 afos, fue secuestrada mientras iba a realizarse unos
estudios a la maternidad de Tucuman. A los 5 dias de desaparecer, la vieron a 3
kildbmetros de su casa. Se tambaleaba como si estuviera drogada y no podia hablar.
Una prostituta contd que pasé a manos de un proxeneta, que la vendidé por 2500
pesos argentinos a una whiskeria de La Rioja. Desde entonces, no es posible
encontrarla.

El mismo dia de su desaparicion, su madre, Susana Trimarco, comenzd a buscar a su
hija por todo el pais, con la certeza de que habia sido secuestrada y vendida a grupos
mafiosos del noroeste argentino dedicados a la trata de personas.

Periddicamente, Susana recibe pistas sobre el paradero de su hija, aunque la Unica
seguridad que tiene, hasta el momento, es que se la llevd una mafia que trafica
personas.

Tanto policias como funcionarios politicos de Tucuman y La Rioja hicieron todo lo
posible por impedir su busqueda y desviar la investigacion.

En la blusqueda desesperada de su hija, Susana desafié a estos grupos mafiosos y se
sumergié en el mundo de los prostibulos. Gracias a sus investigaciones y denuncias,
logré sacar de ese contexto a mas de 150 chicas. Su labor fue reconocida por el
Departamento de Estado de Estados Unidos, que la galardon6 con el premio Mujeres
con Coraje. Esta mencion le abrid las puertas a nuevas perspectivas en la lucha por
los derechos de las victimas.

Fragmentos de una blsqueda toma como lugar de referencia permanente la casa
de Susana. La sucesidén de escenas permite conocer a los protagonistas y descubrir la
transformacién de Susana: de una cldsica abuela y madre joven a una mujer que, con
su voz y su lucha, ha ayudado a decenas de mujeres victimas del trafico de personas.
El documental sigue el recorrido de Susana y su familia en busca de Marita, la
acompafia en su busqueda cotidiana y, sobre todo, retrata la relacién entre ella, su
nieta y el resto de los protagonistas de esta historia.

Ficha Técnica
Direccion: Pablo Milstein y Norberto Ludin
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Produccion ejecutiva: Eduardo Aliverti
Musica: Pablo Green

Guidn: Pablo Milstein y Norberto Ludin
Producciéon: Pablo Green

Argentina, 2009 - 74 min
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6. CICLO DE CONCIENTIZACION AMBIENTAL

Sustentator
Del viernes 24 al domingo 26 de septiembre

Sustentator es un emprendimiento cuya misién es ampliar la conciencia ecoldgica,
apoyar las energias renovables y colaborar en acciones que ayuden a encaminarse
hacia un futuro sustentable.

Sustentator programo6 un ciclo de tres documentales con gran impacto visual vy
sensorial, que transmiten un mensaje comun: el planeta Tierra es nuestro Unico
hogar; nuestras acciones generan un gran impacto en el medioambiente; y la manera
en nos relacionamos con él no es sostenible en el tiempo y afecta nuestra vida en la
Tierra. Todavia estamos a tiempo de cambiarla: tomemos conciencia, cambiemos
nuestros habitos, usemos energias renovables... el futuro esta en nuestras manos.

Documentales

Viernes 24 a las 20:00

Baraka (EUA-1992), de Ron Fricke. 96'.

Baraka, una antigua palabra sufi, se traduce como “bendicidon” o “aliento de vida a
partir del cual surge el proceso evolutivo”. Filmado en 24 paises de 6 continentes,
ofrece una experiencia visual y musical que muestra la evolucién de la Tierra y de la
Humanidad, transmitiendo la manera en que el ser humano se ha relacionado con su
medioambiente.

Sabado 25 a las 16:00

Home (Francia-2009), de Yann Arthus-Bertrand. 120"

En sus 200.000 afios de existencia, el Hombre ha roto el equilibrio de casi 4.000
millones de anos de evolucion de la Tierra.... Home, producida por Luc Besson, narra
con impactantes imagenes de 50 paises y 120 localidades la diversidad de la vida en
la Tierra y la manera en que el Hombre ha alterado el equilibrio ecoldgico del planeta.

Home explica la vida desde sus origenes, la explotacion desmesurada de las riquezas
de la Tierra, los efectos del cambio climatico y la crisis de carbono. Pero es demasiado
tarde para ser pesimistas: es tiempo de tomar conciencia y cambiar el modo de
consumo, desarrollar las energias renovables y asumir la responsabilidad individual y
colectiva que tenemos todo para con el planeta Tierra.

Domingo 26 a las 16:00

The 11th hour (EUA-2007), de Leila Conners y Nadia Conners. 95’

Con la ayuda de mas de 50 cientificos y pensadores, entre los que se encuentran el
fisico Stephen Hawking y el ganador del Premio Nobel Wangari Maathai, The 11th
Hour, producida por Leonardo Di Caprio, muestra la gravedad de la situacion
medioambiental y el impacto acumulativo de las acciones humanas sobre los sistemas
de vida del planeta. El film pide una accién reparadora a través de una reformulacion
de la actividad humana. Plantea que el calentamiento global, la deforestacion, la
extincién de especies en masa y el agotamiento de los habitats de los océanos estan
enraizados en la actividad humana: la combinacién de ellos no amenaza el futuro del
planeta sino el de la propia Humanidad.

Pero también nos ofrece el retrato de un futuro radicalmente nuevo, en el que la
Humanidad no busca dominar los sistemas de vida de la Tierra, sino imitarlos y
convivir. Es decir, un futuro sostenible y saludable, al alcance de nuestras manos.
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7. Estreno

Rembrandt’s J'Accuse, de Peter Greenaway
Sabados 11 y 18 de septiembre a las 16:00

Rembrandt’'s J'Accuse es la investigacion personal del director Peter Greenaway
sobre la conspiracidon y el asesinato que se esconden tras el famoso cuadro La ronda
de noche, de Rembrandt. Greenaway asume el rol de historiador de arte, detective,
fiscal y juez, analizando con detalle la escena del crimen y las pistas que se esconden,
con el objetivo de descubrir los asesinos entre los personajes representados en la
pintura.

A través de este docudrama, y de una manera muy metddica, el director analiza todas
las partes del cuadro y los elementos en que basa su teoria de la conspiracion y se
asegura que, mas de 350 afios después de la creacion de esta obra de arte, podamos
entender el auténtico significado de la pintura con toda la informacidén necesaria para
reabrir una investigacion de asesinato. Esta claro que la teoria de Greenaway es su
propia interpretacion de la pintura y quizas no todo el mundo esté de acuerdo, pero,
en todo caso, es una aproximacion Unica y atrevida a uno de los cuadros mas famosos
del arte occidental.

En 1642, afio en que se pintd La ronda de noche, Rembrandt era un pintor de éxito.
Treinta anos después, era un hombre pobre y arruinado. éFue éste el resultado de una
venganza por la peligrosa acusacién que hizo en su pintura?

Notas del director

“Es necesario investigar y, cuando lo hacemos, al final y con un poco de ingenio,
vemos claramente que La ronda de noche de Rembrandt se esfuerza por resolver un
conflicto. Este es el acto mas subversivo de Rembrandt, su yo acuso”.

“El cuadro es la manifestacion de un asesinato con los asesinos captados al detalle. Es
curioso pensar que Rembrandt cobré -y cobrd tan bien- por revelar la verdad del
ejército civil de Amsterdam en plena edad de oro holandesa, todo ello en una
milésima de segundo, y que esta verdad queda congelada en La ronda de noche”.

“Los espectadores se entretendran, quedaran fascinados y, sobretodo, satisfechos de
gue la evidencia haya sido finalmente interpretada con éxito. Al fin y al cabo, ésta es
la interpretacion de una pintura que sigue las reglas y la historia. Rembrandt se
sentiria gratificado de ver que esta obra coral fue reconocida como la acusacién que él
pretendia que fuera”.

Ficha Técnica

Direccidon: Peter Greenaway

Produccion: Femke Wolting, Bruno Felix
Direccion de fotografia: Reinier van Brummelen
Jefe de producciéon: Maarten Piersma

Mdusica: Giovanni Sollima

Montaje: Elmer Leuden

Paises Bajos, 2008 - 90 min
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8. CONTINUA - FILM DEL MES LIII

Plan B

(Argentina, 2009), de Marco Berger
Sabados a las 20:00 y domingos a las 18:30

Con un bagaje que mezcla estudios de cine y teatro, y un corto, El reloj, con mucho
millaje internacional (compitié en Cannes y en Sundance), Marco Berger eligié para su
primer largo una historia de personajes, apoyada en el trabajo de los actores. Su
fuerte son las conversaciones y los sobreentendidos.
Una modica seleccién de locaciones, abundante en terrazas desde donde se atisban
los grises techos portefios, sirve de escenario para un drama (io es comedia?)
dialogado. Bruno (Manuel Vignau) sufre el abandono de su novia; detras de un rostro
calmo, displicente, su mente planea una venganza fria y dulce. Ella, moderna, sigue
viéndolo de vez en cuando, pero tiene otro novio, Pablo (Lucas Ferraro). Por su lado,
Bruno se hace amigo de Pablo con la idea de erosionar la pareja, quiza presentandole
a otra mujer. Pero sobre la marcha surge la posibilidad de un plan B, mas efectivo
aun, que pondra en cuestion su propia sexualidad.

BAFICI 2009

Ficha Técnica

Director: Marco Berger

Reparto: Manuel Vignau, Lucas Ferraro, Damian Canduci, Mercedes Quinteros
Guidén: Marco Berger

Fotografia: Tomas Pérez Silva

Produccion: Oh My Gomez/ Brainjaus

Argentina, 2009 - 105 min
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9. Filmoteca en malba.cine
Viernes a las 23:30. Entrada Unica: $ 8.
Programan y presentan: Fabio Manes y Fernando Martin Pefia.

El programa de cine que la TV Publica emite de lunes a jueves en trasnoche celebra su
quinto afio consecutivo y se traslada al auditorio de malba.cine para seguir
compartiendo el alegre vicio de ver peliculas. Todas las exhibiciones seran
presentadas por Manes & Pefia y se realizaran en filmico, como corresponde.

Viernes 3

El dia del Apocalipsis (Sengoku jieitai, Japén-1979) de Mitsumasa Saito, c/Sonny
Chiba, Jun Eto, Tashitaka Ito. 117’.

Un pelotén de soldados armados hasta los dientes va a parar al Japoén medieval a
causa de una brecha temporal y se involucra en una espantosa batalla entre sefiores
feudales. Esta insélita mezcla de ciencia ficcion, cine de samurais y melodrama gay es
considerada una pelicula de culto. El protagonista Sonny Chiba fue rescatado por
Tarantino para interpretar a Hattori Hanzo, el fabricante de espadas en Kill Bill. El film
se estrend oscuramente en la Argentina, pero el coleccionista Jorge DeBiase logro
conservar una copia en 35mm., que luego doné a la Filmoteca.

Nota: Este unico dia la proyeccion comenzarad a las 23:55.

Viernes 10

Encuentros con hombres notables (Meetings with Remarkable Men, Gran Bretafa-
1979) de Peter Brook, c/Terence Stamp, Dragan Maksimovic, Mikica Dimitrijevic, Athol
Fugard, Warren Mitchell. 110".

Brook se basd en una parte de los escritos autobiograficos del mistico ruso G. I.
Gurdieff para reconstruir un temprano viaje al Medio Oriente en la busqueda de
antiguas tradiciones espirituales desconocidas en Occidente. Filmada en locaciones
reales, la pelicula se estructura en una serie de episodios independientes y culmina
con el registro de una danza sagrada, que fue coreografiada para el film por Jeanne
de Salzmann, discipula y colaboradora de Gurdieff. El film nunca fue editado en DVD vy
se vera en copia de 16mm., adquirida por Fabio Manes.

Viernes 17

Pasiones desatadas (Nju, Alemania-1924) de Paul Czinner, c/Elisabeth Bergner,
Emil Jannings, Conrad Veidt, Maria Bard, Nils Edwall. 80" aprox.

Una mujer casada y con una hija advierte poco a poco que la rutina conyugal le
produce hastio, al tiempo que se siente atraida por un seductor. Czinner construye el
drama con gran atencion por los detalles y se apoya en interpretaciones
sorprendentemente contemporaneas por su riqueza de matices. Supone ademas la
rara posibilidad de ver en su plenitud a Elisabeth Bergner, una de las mas grandes
actrices de su tiempo (y mujer del realizador). La pelicula estd mayormente realizada
en el registro naturalista del kammerspielfilm, aunque se permite un curioso momento
expresionista cuando el marido procura conservar a su esposa haciéndole ver en un
espejo un futuro terrible de abandono, miseria y prostitucion. El extrafio titulo original
aleman es el nombre de la protagonista. Se trata de un film imposible de ver durante
décadas; una copia completa fue conservada por el coleccionista Félix Giuliodori y
adquirida recientemente por la Filmoteca Buenos Aires. Se vera con musica en vivo
compuesta e interpretada por la National Film Chamber Orchestra, que coordina
Fernando Kabusacki.
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Viernes 24

Flesh Gordon (EUA-1974) de Michael Benveniste y Howard Ziehm, c/Jasén Williams,
Suzanne Fields, Joseph Hudgins, William Dennis Hunt. 72"

En parte se trata, como resulta obvio, de una parodia del personaje de historietas
Flash Gordon en clave soft-porn, con algunos chistes dignos de la sutileza de los
hermanos Sofovich (el planeta Porno en lugar de Mongo, Dale Ardor en lugar de
Arden, un cohete con forma de pene, etc.). Mucho mas sorprendente, y sobre todo en
ese contexto, es la calidad de los efectos visuales y sobre todo de las varias escenas
de animacion cuadro a cuadro, que estan a la altura de cualquier film de Ray
Harryhausen. El film nunca llegd a los cines argentinos pero de todas maneras la
Filmoteca ha conseguido una copia en 16mm., gracias al coleccionista Fabio Manes.

Viernes 1° de octubre

Zatoichi x 2 (Japdén, 1974) c/Shintar6 Katsu. Dos episodios de 50’ cada uno.

Zatoichi es un samurai ciego que va de pueblo en pueblo ganandose la vida como
masajista y jugador profesional. El personaje fue encarnado por Shintard Katsu, que
dio vida a Zatoichi en mas de 25 largometrajes y 100 episodios de televisidén. La serie
de largometrajes comenzd en 1962 con Zatoichi monogatari, dirigida por uno de los
maestros del género, Kenji Misumi, con un estilo mas o menos clasico y contenido,
pero fueron haciéndose mas violentas y bizarras con el tiempo. Casi todos esos films
pueden encontrarse en formatos hogarefios, pero no ocurre lo mismo con la casi
desconocida serie de TV que Shintar6 Katsu comenzé a filmar en 1974. Sélo algunos
episodios han sido editados en DVD y una parte importante circula en forma pirata,
pero no todos. La lista completa de episodios es aun un misterio para el occidente.
Hace unos meses, tuve la oportunidad de comprar en el exterior dos episodios en
16mm., en excelente estado, que ofreceremos en calidad de primicia absoluta para
estas ediciones de Filmoteca en vivo. Texto de Fabio Manes.
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10. Grilla de programacion

Viernes 3
23:55 Filmoteca: El dia del Apocalipsis, de Mitsumasa Saito

Jueves 9

14:00 Dios y el Diablo en la tierra del sol, de Glouber Rocha
16:00 Vidas secas, de Nelson Pereira dos Santos

22:00 El séptimo sello, de Ingmar Bergman

00:00 EIl seior de las moscas, de Peter Brook

Viernes 10

14:00 Disparen sobre el pianista, de Francois Truffaut

16:00 Paula cautiva, de Fernando Ayala

18:00 Alias Gardelito, de Lautaro Murua

20:00 El pasante, de Clara Picasso

22:00 Los jovenes muertos, de Leandro Listorti

23:30 Filmoteca: Encuentros con hombres notables, de Peter Brook

Sabado 11

14:00 Rome adventure, de Delmer Daves

16:00 Rembrandt’s J’'Accuse, de Peter Greenaway

18:00 Fragmentos de una busqueda, de Pablo Milstein y Norberto Ludin

20:00 Plan B, de Marco Berger

22:00 El ambulante, de Eduardo de la Serna, Lucas Marcheggiano y Adriana
Yurcovich

23:30 Juana de los Angeles, de Jerzy Kawalerowicz

Domingo 12

14:00 Prisioneros de una noche, de David José Kohon

15:30 Un guapo del 900, de Leopoldo Torre Nilson

17:00 El ambulante, de Eduardo de la Serna, Lucas Marcheggiano y Adriana
Yurcovich

18:30 Plan B, de Marco Berger

20:15 El pasante, de Clara Picasso

22:00 Los jovenes muertos, de Leandro Listorti

Jueves 16

14:00 Il posto, de Ermanno Olmi

16:00 Los jovenes viejos, de Rodolfo Kuhn

18:00 La cabeza contra la pared, de Georges Franju
20:00 Pather Panchali, de Satyajit Ray

22:00 Apur Sansar, de Satyajit Ray

Viernes 17

14:00 Cenizas y diamantes, de Andrzej Wajda

16:00 Apenas un gran amor, de Valo Radev

18:00 Sobre mujeres diferentes, de Vera Chytilova

20:00 El pasante, de Clara Picasso

22:00 Los jovenes muertos, de Leandro Listorti

23:30 Filmoteca: Pasiones desatadas, de Paul Czinner + MV

Sabado 18

14:00 El, de Luis Bufiuel

16:00 Rembrandt’s J’'Accuse, de Peter Greenaway

18:00 Fragmentos de una busqueda, de Pablo Milstein y Norberto Ludin
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20:00 Plan B, de Marco Berger

22:00 El ambulante, de Eduardo de la Serna, Lucas Marcheggiano y Adriana
Yurcovich

23.30 Los inadaptados, de John Huston

Domingo 19

14:00 Los inundados, de Fernando Birri

15:40 EIl crack, de José A. Martinez Suarez

17:00 El ambulante, de Eduardo de la Serna, Lucas Marcheggiano y Adriana
Yurcovich

18:30 Plan B, de Marco Berger

20:15 El pasante, de Clara Picasso

22:00 Los jovenes muertos, de Leandro Listorti

Jueves 23

14:00 Aleluya las colinas, de Adolfas Mekas

16:00 Hace un aifio en Marienbad, de Alain Resnais

18:00 Hiroshima mon amour, de Alain Resnais

20:00 Los muelles de Nueva York, de Josef Von Sternberg + MV
22:00 Intolerancia, de David Griffith + MV

Viernes 24

14:00 Morir en Madrid, de Fréderic Rossif

16:00 Por la patria, de Joseph Losey

18:00 La infancia de Ivan, de Andrei Tarkovski

20:00 Baraka, de Ron Fricke

22:00 Los jovenes muertos, de Leandro Listorti

23:30 Filmoteca: Flesh Gordon, de Michael Benveniste y Howard Ziehm

Sabado 25

14:00 El sheik, de Federico Fellini

16:00 Home, de Yann Arthus-Bertrand

18:00 Fragmentos de una busqueda, de Pablo Milstein y Norberto Ludin

20:00 Plan B, de Marco Berger

22:00 El ambulante, de Eduardo de la Serna, Lucas Marcheggiano y Adriana
Yurcovich

23:30 Rebelidon, de Masaki Kobayashi

Domingo 26

14:00 El amor a los 20 afios, de Shintard Ishihara, Marcel Ophlls, Renzo Rossellini,
Frangois Truffaut, Andrzej Wajda.

16:00 The 11th hour, de Leila Conners y Nadia Conners

18:30 Plan B, de Marco Berger

20:15 El pasante, de Clara Picasso

22:00 Los jovenes muertos, de Leandro Listorti

Jueves 30

14:00 El llanto del idolo, de Lindsay Anderson
16:00 Tom Jones, de Tony Richardson

19:00 La terra trema, de Luchino Visconti

Viernes 1

14:00 El grito, de Michelangelo Antonioni

16:00 Los venerables todos, de Manuel Antin
18:00 Lola, de Jacques Demy

20:00 El pasante, de Clara Picasso

22:00 Los jovenes muertos, de Leandro Listorti
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23:30 Filmoteca: Zatoichi x 2

Sabado 2

14:00 Fuga allegro vivace, de Jean Renoir

16:00 La regla del juego, de Jean Renoir

18:00 Fragmentos de una busqueda, de Pablo Milstein y Norberto Ludin

20:00 Plan B, de Marco Berger

22:00 El ambulante, de Eduardo de la Serna, Lucas Marcheggiano y Adriana
Yurcovich

23:30 Adorado John, de Lars Magnus Lindgren

Domingo 3

14:00 EIl ojo salvaje, de Ben Maddow, Sidney Meyers y Joseph Strick

15:20 El soldadito, de Jean-Luc Godard

17:00 El ambulante, de Eduardo de la Serna, Lucas Marcheggiano y Adriana
Yurcovich

18:30 Plan B, de Marco Berger

20:15 El pasante, de Clara Picasso

22:00 Los jovenes muertos, de Leandro Listorti

Entrada General: $17.- Estudiantes y jubilados: $8.-
Abono: $74.- Estudiantes y jubilados: $37.-
MV: exhibiciones con musica en vivo

AVISO: La programacién puede sufrir alteraciones por imprevistos técnicos.

malba.cine es presentado por Mercedes Benz | Stella Artois
Con el apoyo de Escorihuela Gascon



