Por Jorge D. Gonzalez Saenz

Después de la celebracion de los fastos de la 502 edicion del Festival Internacional de Cine de
Valladolid, la SEMINCI comenzaba una nueva etapa con Frugone como almirante del barco.
Perdonados todos los incidentes sufridos el afio pasado por falta de tiempo con la entrada de la
nueva direccion, sobre todo en lo referente a organizacion, este afio esperabamos un cambio.
Nuevo equipo, nuevas ideas, un soplo de “aire fresco” (como rezaba el titulo de uno de los
filmes presentado a concurso). La programacién de la Seccidn Oficial, casi desconocida y con
pocas referencias fijas en las que criticos y cinéfilos nos podiamos apoyar, era toda una
incognita. Por otra parte, el homenaje a Satyajit Ray, el gran ciclo conmemorativo de 150 afios
del periédico local “El Norte de Castilla”, el ciclo dedicado al artesano Pedro Olea y el discutido
miniciclo “Cine y Videojuegos”, acompafiado de las secciones habituales de Tiempo de
Historia, Punto de Encuentro y Spanish Cinema, completaban una programacion que dependia
en demasia de la imprevisible Seccion Oficial. A continuacidon comento las peliculas que han
destacado, a mi juicio, dentro de las vistas en las diferentes secciones, principalmente en la
Seccion Oficial.

AZUR ET ASMAR (FRANCIA BE/ES/IT. 2004) DIA 1 (20 de Octubre)
(Pelicula de Inauguracién)

SINOPSIS: Hace mucho tiempo, la misma mujer
acunaba a dos nifios: Azur, rubio con ojos azules,
hijo del castellano y Asmar, moreno con 0jos
negros, hijo de la nodriza. Criados como dos
hermanos, los nifios se separan de repente.
Marcados por la leyenda de la hada de los Djinns
que les contaba su nodriza, no dejaran de
buscarla por alld de los mares. Los dos
"hermanos", ya mayores, se reencuentran y
deciden ir juntos en busca de la hada. Les
aguardaran tierras magnificas llenas de peligros y
de maravillas...

Direccién y Guion: Michel Ocelot;
Género: animacion; Escenografia: Anne-Lise Lourdelet; MUsica: Gabriel Yared; Duracion: 90

Inaugurar un festival de Cine de Autor con una pelicula de animacion es un riesgo que muy
pocos se atreverian a correr. Hay que reconocer que la apuesta es muy valiente y que a
muchos Festivales de Cine de los denominados serios ni siquiera se les pasaria por la cabeza
el hacer algo asi.

Azur et Asmar parte de un guién sencillo, sin alharacas, al estilo de “cuento de hadas” clasico.
La pelicula, que ha costado el mismo dinero que la superproduccion hispana “Los Borgia”, se
compone de unos dibujos espectaculares, animados como si fueran sombras en movimiento y
en los que su originalidad radica en la pérdida de perspectiva y en el empleo de los colores
planos. Las referencias son muy extensas y abarcan a diferentes periodos de la Historia del
Arte. Por momentos parecia que nos encontrabamos frente a cuadros simbolistas de Rousseau
en movimiento, y en otros las imagenes estaban mas cercanas a culturas primitivas africanas o
a dibujos sacados del libro “Las mil y una noches”. El valor del color y la rigidez de las dos
dimensiones crean un nuevo medio de expresion en el entorno de las nuevas tecnologias
aplicadas al movimiento en 3D, llegando a un minimalismo expresivo extremo, en el que las
emociones de los personajes surgen con un simple pestafieo.



Pero todo este despliegue de recursos graficos contrasta con la pobreza del guién, trascripcion
literal de un cuento de hadas para nifios con dialogos sencillos en ocasiones vacios y con una
narracién mal estructurada y descompensada, en la que toda la accién transcurre en la Gltima
media hora y se completa con un final feliz absurdo y alargado. El tratamiento interior los
personajes es muy plano y todos son o muy buenos o muy malos, habiendo alguno como el del
ladrén, que podria tener un perfil mas ambiguo pero que, sin embargo, Michel Ocelot no nos lo
llega a mostrar. Por tanto, en el film no importa tanto la historia, asi como la potencia del
grafismo, apoyado en la composicion simétrica de las escenas y en el empleo de colores
planos.

MAKING A LIVING (CHARLOT PERIODISTA. EE.UU, 1914) +
EL CUARTO PODER (ESPANA. 1970)

DIA 1 (20 de Octubre)

(Seccién Cine entre lineas)

SINOPSIS: Un timador acepta un trabajo
eventual como reportero de sucesos. El
azar hace que presencie en vivo un
accidente de coche en el que un vehiculo se
despefia por un alto acantilado, pero el
Unico que ha conseguido la impactante foto
es el reportero de un periédico rival, que ha
antepuesto su trabajo a su deber moral de
auxiliar a las victimas.

Direccion: Henry Lehrman; Guién: Reed
Heustis; Fotografia: Enrique Juan Vallejo y
Frank D. Wililams en blanco y negro;
Montaje: Enrique Juan Vallejo; Duracion: 16’
Intérpretes: Charles Chaplin, Virginia Kirtley,
Alice Davenport, Henry Lehrman, Minta
Durfee, Chester Conklin y Tammany Young.

Continuando con el ciclo “Cine entre Lineas”, me acerqué a ver un corto de Chaplin y una
rareza de los Ultimos afios de dictadura de Franco, El Cuarto Poder. Comenzando con el
cortometraje, Making a living (Charlot periodista), hay que comentar que la proyeccion se
realiz6 en DVD, como muchas de las peliculas que se programaron dentro de los ciclos. Al final
de la Semana realizaré una valoracion sobre este tema. Concebido como una critica a la
prensa sensacionalista y mediante el ritmo frenético que propinaba una musica de jazz, los
actores se movian acorde con la melodia, saltando, corriendo, pegandose, con una vitalidad
gue parecian verdaderos atletas.

SINOPSIS: Documental estructurado en tres
grandes segmentos, que ironizan acerca de
la ‘prensa del movimiento’, presentando un
montaje vertiginoso que asocia recortes de
prensa, fotografias y titulares de periddico, y
mostrando imagenes de la guerra de
Vietham con acusaciones antiamericanas,
denuncias al imperialismo y propuestas de
autogestion en la ‘nueva’ prensa...

Direccion: Helena Lumbreras, Lloreng Soler;
Guién: Helena Lumbreras; Fotografia:



Lloreng Soler en color y blanco y negro; Duracion: 37’

Una vez acabado el corto pudimos disfrutar de una rareza del cine espafiol predemocratico.
Con caracter panfletario y financiado seguramente por CC. OO., El Cuarto Poder, analizaba la
situacién de la Prensa espafiola en la época franquista, la filtracion de noticias y el papel que
ejercia la censura, ejemplificada en el caso de la huelga de trabajadores de AEG en Tarrasa. El
montaje, hecho a la manera soviética, vertebraba de una manera bastante original el
documental, que estaba apoyado por graficos e imagenes muy sencillos y potentes que
aportaban fuerza a la trama.

MAS QUE A NADA EN EL MUNDO (MEXICO.2006) DIA 1 (20 de Octubre)

SINOPSIS: Alicia, una nifia de siete

afos, vive con su madre en un

apartamento. Las dos se llevan de

maravilla hasta que la madre

empieza a traer a casa un novio tras

otro. El cambio en la conducta de

Alicia es espectacular. Estimulada

por Lucia, una compafiera del

colegio con una imaginacién

desbordante, Alicia empieza a ver

en los problemas sentimentales de

su madre y en la depresion

consiguiente los sintomas de una

posesién vampirica. ¢Quién es el

culpable? Sin duda, el enfermizo anciano que vive al lado. Alicia decide penetrar en su
domicilio y colocar una cruz sobre el pecho del vampiro para deshacer el maleficio de su
madre.

Direccién y Guion: Andrés Ledn, Javier Solar; Fotografia: Damian Garcia; Montaje: Luciana
Jauffred y Tina Baz; Mdsica: Austin Tv; Duracién: 90’

Intérpretes: Elizabeth Cervantes, Julia Urbina, Juan Carlos Colombo, Andrés Montiel, Felipe
Najera, Amira Aguilar, Delia Casanova y Gabriela Murria.

Méas que a nada en el mundo es una pelicula simpatica que se queda a medias entre el
mundo de fantasia de la nifia y el mundo real de los adultos. La camara se sitGa a la altura de
los ojos de la nifia y la composicion se realiza mediante planos cortos, sin mostrar casi nada el
entorno por el que se mueven los personajes. La historia se hace plimbea por momentos y la
pelicula recobra un poco de interés cuando el mundo fantastico de la nifia penetra en la
realidad, lo que implica que la nifia se decida a cruzar por la ventana al otro edificio y matar al
“vampiro”, con lo que acaba con la depresién de la madre. Es una pena una idea en principio
potente, como la posesién de la madre por un vampiro, se eche por tierra de este modo. Tal
vez la pelicula hubiera ganado mas si en vez de centrarse en el mundo de la madre, hubiera
tratado mas el mundo de la imagineria infantil, que es lo que en realidad da mas fuerza a la
pelicula por momentos. Por lo demas, una pelicula sin demasiado interés.



THE QUEEN (REINO UNIDO, FRANCIA, ITALIA. 2006) DIA 2 (21 DE OCTUBRE)
(Fuera de concurso)

SINOPSIS: Siempre existira Inglaterra. Pero la Inglaterra en
la que se desbordd el sentimiento de duelo por la triste
pérdida de la princesa Diana de Gales a finales del verano
de 1997 era una nacién desconocida para una reina que,
cuando sucedié la tragedia de su ex nuera, llevaba cuarenta
y cinco afos en el trono. Aquél era un pueblo que lloraba a
su princesa y que esperaba el reconocimiento publico de la
corona ante lo que Isabel Il prefirié tratar como una cuestién
privada de la familia. En su dramatizacion, Frears retrata
con incisiva mesura la especialisima tension que se dio
entre la monarquia, el gobierno de Tony Blair y la calle en
aquel momento.

Direccién: Stephen Frears; Guién: Peter Morgan; Fotografia:
Affonso Beato; Montaje: Lucia Zucchetti; Musica: Alexandre
Desplat; Duracion: 97’

Intérpretes: Hellen Mirren, James Cromwell, Alex Jennings,
Roger Allam, Sylvia Syms, Tim McMullan, Robin Soans y
Lola Peploe.

Como un oasis en medio de un desierto de mediocridad se estrenaba The Queen (La Reina),
critica sosegada y muy fina sobre la monarquia y el Primer Ministro Tony Blair, en tiempos de la
muerte de la princesa Diana. Comenzando por una muy peculiar audiencia entre Blair y la
Reina, la pelicula desgrana uno a uno el papel de cada faccion y de cada personaje con fina
ironia, poniendo a cada uno en su sitio y reconociendo sus virtudes y sus defectos. Imagenes
como la reina madre en pantuflas viendo la television o Tony Blair con una camiseta del
Newcastle con su nombre a la espalda son dos ejemplos muy claros del humor tan elaborado
que Stephen Frears despliega en su pelicula. Y entre todos los grandes intérpretes que
participan en el film sobresale Helen Mirren, en el papel de reina, bordando el Oscar. Es de
destacar la escena en la que Helen Mirren mantiene un duelo de miradas (entre la arrogancia y
la compasién) con el venado que va a ser pasto de los juegos de caza de los nifios. También
se encuentra diseccionado el personaje de la princesa Diana mediante imagenes de TV, e
incluso el papel del pueblo, que es manejado al antojo de los poderes mediaticos. La verdad es
gue hoy en dia es dificil realizar una pelicula asi en Espafia sobre la monarquia. Hasta ahora,
lo mejor del Festival.

MUJERES EN EL PARQUE (ESPANA. 2006) DIA 2 (21 DE OCTUBRE)

SINOPSIS: Daniel, profesor de musica y
pianista, y Ana, galerista, atraviesan
una crisis de pareja tras mas de veinte
afios de vida en comun. Daniel se ha
ido a vivir solo y quiere el divorcio. Ana
se resiste a aceptar la realidad. El
malestar repercute en su hija Ménica
gue, después de acabar sus estudios de
Periodismo, esta especialmente
sensible al no encontrar trabajo, tarea a
la que se dedica junto a su novio, David.
La musica parece ser la Unica actividad



que centra y sosiega a Daniel, un hombre incobmodo consigo mismo y con los demas, y que
mantiene una relacién que dista bastante de ser perfecta con Clara, una mujer casada que
despierta la curiosidad de Moénica. Una noche, Mdnica vive un embarazoso e incomprensible
episodio en el que se ve envuelta junto a Daniel, Ana y Clara.

Direccion: Felipe Vega; Guion: Manuel Hidalgo y Felipe Vega; Fotografia: Alfonso Parra;
Montaje: Angel Hernandez Zoido y Tina Baz; Duracion: 102’

Intérpretes: Javier Albala, Isabel Ampudia, Blanca Apilanez, Antonio Bellido, Natalia Dicenta,
Adolfo Fernandez, Alberto Ferreiro y Barbara Lennie

Y llegé Mujeres en el parque, de la cual se esperaba mucho, al ser la primera pelicula
espafiola que se proyectaba en el Festival. En este nuevo trabajo de Felipe Vega, tras su obra
anterior, “Nubes de Verano”, vuelve a colaborar con Gerardo Herrero como productor y con el
escritor Manuel Hidalgo, artifice del guién. Parece que el film arranca bien, con una escena
muy bien llevada de un voyeur que persigue instintivamente a una pareja en el Retiro. Una
escena que plantea un tema de relacibn de pareja, de encuentros y desencuentros, de
recriminaciones y sentimientos no expresados a su debido tiempo. Pero todo esto se convierte
en espejismo cuando poco a poco comprobamos la verdadera concepcion estructural. Una
serie de escenas inconexas que No emocionan y que tampoco nos aportan nada, ni estilistica
ni narrativamente. La historia termina con una conclusion fatal que no me creo, ya que esas
dos mujeres en su situacién no pueden permanecer calladas mas de veinte afios como intenta
hacernos creer el director. EI drama seguramente se hubiera desencadenado en una fase
anterior, posiblemente en la casa en la que vivian cuando eran mas jévenes de una forma
bastante libre. Lo cierto es que la fotografia es correcta y que alguno de los actores como
Barbara Lennie esta que se sale pero la pelicula peca de aburrimiento y de vacuidad. Tal vez
este tipo de cine Post Nouvelle Vague es necesario que se apoye en otros elementos visuales
y ritmicos que lo hagan mas interesante, ya que ni la masica de Chopin podia sacarnos del
letargo y los fragmentos narrativos quedan demasiado aislados, perdidos en el tiempo. Ni
siquiera esa escena final en el Retiro a modo de enlace es capaz de conectar las partes. En
definitiva, una propuesta interesante en su planteamiento pero fallida en su desarrollo y
acabado.

THE BIG CARNIVAL (EL GRAN CARNAVAL. EE.UU, 1951) DIA 2 (21 DE OCTUBRE)
(Seccién Cine entre lineas)

SINOPSIS: Charles Tatum es un
periodista sin escripulos que atraviesa
una mala racha a causa de su adiccion al
alcohol, y que se ha visto obligado a
trabajar en un pequefio diario de
Albuquerque (Nuevo México) por un
sueldo muy inferior al que tenia. Cuando
el minero Leo Minosa queda atrapado en
un tdnel, Tatum ve la oportunidad de
volver a ser alguien en el mundo del
periodismo. Con la ayuda de la esposa
del accidentado y de un sheriff corrupto,
intentard dilatar el rescate todo lo
necesario para despertar el interés del
publico...

Direccién: Billy Wilder; Guién: Billy Wilder, Lesser Samuels y Walter Newman; Fotografia:
Charles B. Lang Jr. en blanco y negro; Montaje: Arthur Schmidt; Musica: Hugo Friedhofer;
Duracion: 111

Intérpretes: Kirk Douglas, Jan Sterling, Bob Arthur, Porter Hall, Frank Cady, Richard Benedict,
Ray Teal y Gene Evans.



En los cines Manteria, donde se estaba proyectando el Ciclo “Cine Entre Lineas”, pudimos
disfrutar de una auténtica “joyita”, El Gran Carnaval, del genial Billy Wilder. Interpretado por el
magnifico Kirk Douglas y Jan Sterling, la trama se desarrolla alrededor de un hecho insdlito
pero nada trascendente en un principio, el intento de rescate de un hombre que queda
atrapado en una mina. El avispado reportero Charles @huck©Tatum juega con la vida del
minero, alargando y retrasando su rescate y dotando al hecho de una campafa publicitaria
brutal, que poco a poco va convirtiendo la zona en un gran carnaval de curiosos, periodistas,
showmans e interesados, que no dudan en aprovecharse de la penosa situacion del trabajador
(e incluso hasta se requiere la presencia de un carrusel y una noria para el disfrute de los
visitantes). Ya desde la primera secuencia de presentacion del personaje, donde Kirk Douglas
aparece fumando un puro en un coche arrastrado por una grda, podemos comprobar la séatira
que Billy Wilder hace sobre el mundo de la prensa sensacionalista y sobre la aparicién de un
tipo de figura que posteriormente seria conocido como paparazzi. Siguiendo un modelo de
narracién tradicional con tintes del mejor cine negro americano y donde los acontecimientos se
van precipitando poco a poco hacia el abismo, el autor relata muy bien la ascension y el
descenso de Charles Tatum, que al final salva su honor matandose asimismo en ese inusual
plano final inclinado donde se muestra la muerte del personaje con el arma blanca en segundo
plano. En su tiempo la presentacion de la pelicula fue una bomba en Estados Unidos, e hizo
plantear temas tan actuales como la Libertad de Prensa y el Derecho de Intimidad, problemas
que hoy mismo siguen sin resolverse y a los que se alude secundariamente en la obra de
Frears, The Queen, también presentada fuera de concurso en el Festival.

KUBRADUR (LA RECAUDADORA DE APUESTAS. FILIPINAS. 2006)
DIA 2 (21 DE OCTUBRE)
(Mencién Especial Premio de la Juventud)

SINOPSIS: Amelita es una corredora de
apuestas ya entrada en afios. A pesar
de que la actividad a la que se dedica
esta perseguida, la mujer se aferra a un
trabajo en el que lleva mas de veinte
afios. Su marido Eli, que también se
esta haciendo mayor, se ocupa sin
demasiada fortuna del pequefio bazar
del que los dos son duefios, mientras
que todos los hijos de Amy, ya mayores,
han abandonado el nido. Mientras
recoge apuestas tres dias antes de la
fiesta de Todos los Santos, Amy es
conducida a la comisaria en compaiiia
de otros corredores. Alli permaneceran
todos arrestados hasta que su jefe
pague la correspondiente fianza.

Direccion: Jeffrey Jeturian; Guion: Ralston Jover; Fotografia: Roberto Ifiguez; Montaje: Jay
Halili; Musica: Jerrold Jarog; Duracion: 98’
Intérpretes: Gina Parefio, Nico Antonio, Soliman Cruz, Ran del Rosario, Fonz Desa, Fonz
Deza, Nanding Josef y Johnny Manahan.

A la mafiana siguiente de recuperar su libertad, Amy regresa a las calles para reanudar su
actividad clandestina. No se da cuenta de que su existencia vulgar e irrelevante ya se ha visto
involucrada en el sorprendente juego de la vida, la fortuna y la muerte.

Kubradur, (La Recaudadora de Apuestas) suscitdé bastante controversia. Es curioso como se
produjo un rechazo total por parte de la critica especializada y un cierto interés visual y
narrativo por parte de la juventud (recibié una mencién especial del premio de la Juventud) y de
algunos cineastas. Partiendo de una historia rodada como un documental ficcionado, la camara



de Jeturian se adentra en la vida de Amelita, interpretada por la actriz Gina Parrefio (excelente
interpretacién), estrella en aquel pais durante la década de 1960. Amelita es vendedora de
Jueteng, una especie de loteria ilegal de enorme popularidad en Filipinas que mueve unas
increibles cantidades de dinero y cuyas redes alcanzan hasta las mas altas instancias del pais,
consistiendo en una especie de Bonoloto en la que se eligen dos niumeros entre el 1y el 30, y
de acertar ambos se consigue el correspondiente premio. Este juego ilegal es muy popular
entre las clases mas pobres y todo el mundo se beneficia de ello, desde el gobierno hasta gran
cantidad de mafias que tienen sobornada a la policia. Pero la propuesta no sélo destaca por su
compromiso politico y social sino que plantea un muy original seguimiento de la protagonista a
través de las calles mas pobres de Manila. El espectador se sitla detras de la protagonista y en
plan voyeur mediante la concatenacion de planos-secuencia larguisimos de hasta 10-15
minutos nos va narrando las aventuras de la protagonista. Lo que aparenta ser un ejercicio de
naturalidad se convierte en una artificialidad extrema, ya que nada en la pelicula esta puesto al
azar. Desde la iluminacion, ejercida por unas esferas situadas cenitalmente en linea con el
recorrido a través de la ciudad, hasta la aparicion y desaparicion de una galeria inmensa de
personajes y situaciones a ambos lados de la calle y coordinados como si de una pieza de
baile se tratara, hacen que los continuos paseos de Amelita estén dotados de una gran
potencia visual y estilistica. Por otro lado, la narracion quiere dar el aspecto del transcurrir de la
vida, a veces vacia, otras veces aburrida y otras veces, acelerada. Ahi creo que esta el mayor
defecto y a su vez su mayor virtud, ya que aunque hay momentos pretendidamente
soporiferos, gracias a ellos descubrimos el valor de la sorpresa, bien sea por las apariciones
del hijo, bien por los enredos y situaciones que va sufriendo la protagonista. Es precisamente
introducido el hijo perdido en la guerra como un elemento real dentro de la vida de la
protagonista. Esto es debido a la religiosidad y espiritualidad del pueblo filipino, que
literalmente convive con los muertos, haciendo como si todavia siguieran existiendo. Por otro
lado, los nimeros por los que se apuesta estan relacionados directamente con objetos, formas
y sensaciones dentro de la realidad, estdn digamos, humanizados. Finalmente, me consta
destacar que la pelicula maneja un lenguaje trasgresor y diferente al tradicional y, a pesar de
los fallos narrativos y ritmicos que pudiera tener, me parece totalmente reivindicable en un
Festival que este afio ha apostado por traer films muy cercanos a cine de consumo. Algo
diferente y enriquecedor.

WHILE THE CITY SLEEPS (MIENTRAS NUEVA YORK DUERME. EE.UU, 1956)
DIA 2 (21 DE OCTUBRE)
(Seccién Cine entre lineas)

SINOPSIS: Al heredar un imperio
mediatico integrado por una cadena de
periddicos, una agencia y un canal de
television, Walter Kyne promete el puesto
de director ejecutivo del grupo mediatico a
quien consiga mejorar los resultados
econdémicos del grupo. Tres de sus
mejores empleados iniciardn entonces
una ambiciosa lucha sin reparar en poner
en peligro la vida de seres allegados, con
el propoésito de desvelar la identidad de ‘El
asesino del pintalabios’, un asesino de
mujeres que ha comenzado a aterrorizar
Nueva York.

Direccion: Fritz Lang; Guién: Casey Robinson; Fotografia: Ernest Laszlo en blanco y negro;
Montaje: Gene Fowler Jr; Misica: Herschel Burke Gilbert; Duracion: 100’

Intérpretes: Dana Andrews, Rhonda Fleming, George Sanders, Thomas Mitchell, Vincent Price,
Sally Forrest, James Craig y Ida Lupino



Tras la arriesgada propuesta filipina acudimos a embarcarnos en una pelicula con todo el sabor
del cine clasico. Mientras Nueva York duerme, de Fritz Lang es una critica al mundo
capitalista de la prensa americana enmarcada dentro del cine negro. La pelicula comienza con
el asesinato de una joven a manos del asesino del pintalabios, donde podemos denotar los
ecos expresionistas de la primera etapa del director. Ademas de sombras proyectadas sobre
paredes blancas y de secuencias en espacios oscuros, como la persecucién a través de la red
de saneamiento de la ciudad (escena que nos remite al Tercer Hombre en clara referencia),
también se nos muestra la Nueva York nocturna, iluminada por luces de neén y carteles
luminosos que ayudan a crear un clima perturbador y, en ocasiones, agobiante. Con un reparto
espectacular, donde conviven desde Dana Andrews (espectacular) hasta Vincent Price,
pasando por John Drew Barrymore y Rhonda Fleming, el film se sostiene en un gran trabajo
actoral que llena de veracidad y afecto el elenco de tipologias humanas que quiere criticar el
autor. Utilizando la busqueda del asesino como excusa, la pelicula desgrana la vida de varios
tipos que trabajan en un periédico y que intentan desenmascarar al asesino con el fin de
ascender dentro de la empresa. Entonces los peores defectos de cada uno de ellos surgen a la
luz, lo que aprovecha Fritz Lang para hacernos un retrato muy fiel de la condicién humana y del
hombre del siglo XX. Al final gana el que menos se implica en el caso, el hombre que dice las
verdades sin importarle las consecuencias que pueden llegar a traer, el que se conforma con
su trabajo porque sabe que existen cosas mas importantes en el mundo y no le gusta competir
con los demas. En definitiva, aquel que saben los demas que no pertenece a su mundo, ese
mundo capitalista que maneja a la gente a su antojo y que saca lo peor de cada uno con el fin
de poder mantenerse a flote.

ZEMESTAN (ES INVIERNO. IRAN, 2006) DIA 3 (22 DE OCTUBRE)
(Espiga de Plata. Premio a la Mejor Direccion de Fotografia)

SINOPSIS: Es invierno. Un hombre es
despedido de su trabajo. Privado de
alternativas, decide emigrar al extranjero
para ganarse la vida, separandose asi de
su joven esposa y de su hija. Pasan los
meses y su familia deja de recibir noticias
de él. Entre tanto, un extrafio llega a la
localidad en busca de trabajo. Sus ojos se
fijan en la hermosa mujer que, segun
cuentan, ya no tiene marido.

Direccion: Rafi Pitts; Guion: Rafi Pitts y

Mahmoud Dowlatabadi; Fotografia:

Mohammad Davoodi; Montaje: Hassan

Hassandoost; Musica: Hossein Alizadeh y

Mohammad Reza Sajarian; Duracién: 86’

Intérpretes: Mitra Hadjar, Ali Nicsolat, Saeed Irkani, Ashem Abdi, Zahra Safari, Naser Madani,
Safari Ghassemi y Valiolah Sali

Zemestan (Es Invierno), de Rafi Pits cumple todos los clichés de pelicula irani al uso. Para
empezar, la historia se desarrolla en invierno, donde unos planos de gran calidad estética nos
sitian en la escena de un hombre caminando bajo una intensa nieve. Todo ello musicado por
la voz quebrada de Mohammad Reza Shajarian. Un hombre pobre que tiene que marcharse de
casa porque no encuentra trabajo y es incapaz de mantener a su familia, el joven que intenta
ocupar su lugar, la mujer que se queda sola y es incapaz de alimentar a los suyos,... Estos y
otros desgraciados van urdiendo poco a poco una trama que se encamina hacia el desastre, y
gue es una clara denuncia de aquello que sigue pasando en Iran, el paro acuciante en la
poblacién civil. Zemestan es una propuesta correcta, con una gran fotografia que destila fuerza
y compromiso por parte del espectador, pero ahi se queda. Si no conociéramos mas cine irani
y si no hubiera existido Abbas Kiarostami, podriamos estar hablando de un nuevo tipo de cine



de compromiso social con toques neorrealistas, pero como esto no es asi, a mi personalmente
no me aporta nada nuevo. He de decir que por momentos (y con el agravante de la fiesta del
sabado de la pelicula espafiola Mujeres en el Parque) casi caigo rendido de suefio si no llega a
ser por la gran fotografia que, a duras penas, me rescataba del letargo (todavia desconocia lo
que me quedaba de Semana, y las engendros infumables que me tendria que tragar). Por otro
lado, creo que este tipo de propuestas es necesario, porque a pesar de caer en todos los
topicos (iranies me refiero), Rafi Pits, habla de una realidad que aunque no queramos verla
todavia sigue ahi, y si que es de reconocer la destreza para construir una historia con pocos
elementos y que sin embargo nunca tenemos la sensacion de vacio narrativo, sino que la
interaccion de éstos aportan suficiente riqueza para que la pelicula avance. Por tanto, cumple a
todas luces con el tipo de cine de autor que gusta en SEMINCI y no me extrafiaria nada que, a
tenor de lo visto hasta ahora, pudiera llevarse algan premio al finalizar el Festival.

DERECHO DE FAMILIA (ARGENTINA, ESPANA. 2006) DIA 3 (22 DE OCTUBRE)

SINOPSIS: Ariel Perelman es

abogado como su padre, pero a los

dos les separa una gran diferencia.

Mientras que el padre es el

representante legal de un

pintoresco grupo de delincuentes,

Ariel estd méas volcado en los

espiritus... En otras palabras,

trabaja para un bufete que

representa a clientes que estan

ausentes, con lo que su vida resulta

bastante aburrida. Las cosas, sin

embargo, empiezan a ir mejor. Ariel

contrae  matrimonio con una

hermosa mujer que anteriormente le

habia parecido inaccesible. Con ella tiene un hijo y su confianza en si mismo empieza a crecer.
En medio de todos estos cambios, su padre se le presenta con un asunto urgente. Ariel se ve
obligado a adoptar una decisién que transformara su vida por completo. ¢, Sera capaz de obrar
con independencia o permanecera para siempre a la sombra de su anciano padre?

Direccion y Guion: Daniel Burman; Fotografia: Ramiro Civita; Montaje: Alejandro Parysow;
Musica: César Lerner; Duracion: 102’

Intérpretes: Daniel Hendler, Arturo Goetz, Eloy Burman, Julieta Diaz, Adriana Aizanberg,
Damian Dreizik y Dario Lagos

Derecho de Familia es una pelicula pequefia, sin pretensiones, que conecta muy bien con el
publico y a la que auguro un buen estreno comercial y una recaudacion excelente. Aparte de
esto, no nos cuenta nada mas interesante. Después de su gran obra hasta ahora, El Abrazo
Partido, esperdbamos que Daniel Burman diera un pasito mas hacia delante, o por lo menos
mantuviera el nivel de su predecesora. Los personajes estan muy estereotipados y la
comparacién del argumento con cualquier trabajo de Campanella es inevitable. Es
precisamente el planteamiento de un guién con pocas pretensiones el mayor pecado de
Burman, ya que la direccién y la interpretacion de los actores, sobre todo de Daniel Hendler, es
poco menos que sensacional. Los personajes estan muy estereotipados y no evolucionan nada
a lo largo de la trama, a excepcion hecha de Ariel Perelman, que parece que después de
obtener la paternidad, trata de diferente manera a su progenitor, aunque siempre llega tarde a
realizar sus deseos y solo lo comprendera del todo cuando éste muera. Los caminos que,
segun el autor, el hijo recorre para reencontrarse con su padre estan muy trillados y no nos
aportan nada, ademas de abusar de una voz en off innecesaria que, sobre todo al principio,
lastra en exceso el desarrollo posterior de la historia. Y no hablemos de la problemética con la
guarderia del nifio, que ademas de resultar todo bastante cargante, todo se resuelve con la



representacién de la obra de teatro de fin de curso, con la participacién de los padres, algunos
de ellos vestidos de tiroleses, llegando a unos extremos de bizarrismo tremendos, siendo ésta
la escena final que da paso a los titulos de crédito. Es una pena, porque justamente la escena
anterior, en la que el hijo asume la personalidad del padre y decide llamar Norita, su secretaria,
para continuar la labor inacabada que el abogado habia dejado, posee una gran profundidad y
una carga emocional que no pude observar en otros momentos de la proyeccién. El hecho de
cémo una comedia podia haberse convertido en un drama, de como todo era una farsa que
guedaba descubierta a la muerte del padre y como el hijo decide asumir su rol en la vida queda
edulcorado con ese desastre de funcion infantiloide-paternal que no hace mas que
ensombrecer las buenas intenciones de la propuesta. En otras ocasiones es un film tramposo y
engafia constantemente al espectador con situaciones que pueden llegar a ser pero que
realmente no son, como la escena del padre despidiéndose de su secretaria, contada como
una historia de amor, y otras muchas que no merece la pena contar. Para terminar, diré que a
pesar de todo, es una pelicula que se ve muy a gusto y entretiene, estd muy bien elaborada
(siendo la presentacién de los personajes una maravilla y, en concreto, la del abogado con un
plano corto de los pies bajando por las escaleras del juzgado de lo mas destacable) y
pertenece a un cine muy cercano al cine de consumo, lo que no explica para nada su
participacion en un Festival de Cine de Autor como es la SEMINCI.

CICLO SATYAJIT RAY DIA 3 (22 DE OCTUBRE)

Tal vez uno de los ciclos méas interesantes fue el
realizado acerca de la figura de uno de los grandes
poetas y narradores cinematograficos del pasado
siglo. Al mismo nivel de los mas grandes, como Akira
Kurosawa o el mismo John Ford, Satyajit Ray se ha
ganado un prestigio internacional a base de trabajo y
humildad. Aunque muchas de las proyecciones eran
en formato DVD Yy el ciclo programado no abarcaba ni
la cuarta parte de su filmografia, los alli presentes
pudimos disfrutar de la gran calidad de su cine y
comprobar la validez de aquella frase tan famosa de
Kurosawa, “No haber visto el cine de Ray es como
existir en este mundo sin haber visto el sol o la luna”.

RABINDRANATH (INDIA. 1961)

SINOPSIS: Documental realizado para conmemorar el
primer centenario del nacimiento del Premio Nobel de
Literatura, que recorre la vida y obra del célebre
escritor bengali.La primera parte de la pelicula
describe su infancia y su vida privada, mientras que la
segunda mitad se centra en la vida publica de Tagore,
analizando su compromiso politico y su aportacion al
movimiento de liberacion de la India.

Direccion y Guién: Satyajit Ray; Fotografia: Soumendu Roy en blanco y negro; Montaje: Dulal
Dutta; Mdsica: Jyotindra Moitra; Duracion: 54’
Intérpretes: Raya Chatterjee, Sovanlal Gamguli, Smaran Ghosal, Purnendu Mukherjee, Kallol
Bose, Subir Bose, Phani Nan y Norman Ellis.

El ciclo se iniciaba con una doble sesion, que constaba de un documental por encargo y un
mediometraje muy interesante. En cuanto al documental, Rabindranath, homenaje al escritor y
humanista Rabindranath Tagore, es un ejercicio de precisidn, en el que Ray demuestra su
dominio de la técnica como cineasta y se ajusta a unas pautas preestablecidas donde, en
determinados momentos, como en la presentaciéon del afamado Premio Nobel, se permite la



introduccién de algin elemento poético que reaviva la narracion. Asi, el plano metaférico de la
salida del sol por las llanuras bengalies, equiparando el amanecer real con el nacimiento de la
cultura hinda a través del poeta, esta dotado de una estética especial y de una admiracion
intrinseca hacia el que algun dia fue su maestro. De hecho, aunque Tagore fallece cuando Ray
tenia tres afios, es su padre espiritual, ya que asistié a una de las escuelas que fundé, donde
se form6 como artista y como persona. Por otro lado, también destaca el tratamiento que el
director da a la infancia de Tagore, como una posible idealizacion de la suya propia, en unos
planos de los mas bellos que se han rodado nunca para un documental. Por lo demas, y salvo
esta profusion de destellos liricos, el documental es un documental muy bien hecho que
cumple con su cometido, informar al espectador sobre la figura de Rabindranth Tagore, y lo
gue ha supuesto su existencia en el desarrollo de la cultura y en el proceso de independizacion
de la India.

SADGATI (LA ENTREGA. INDIA. 1981)

SINOPSIS: Dukhi, un campesino perteneciente
a la casta de los intocables, solicita al brahmo
(lider religioso) del pueblo una fecha propicia
para celebrar la boda de su hija, de acuerdo con
la astrologia hindd. Este acepta oficiar la
ceremonia, pero a cambio le exige que realice
multitud de exigentes tareas domésticas, pese a
su debilidad al haber padecido fiebres
recientemente. El campesino fallece al intentar
obedecer al caprichoso brahmo, y los intocables
se plantean qué hacer con el cadaver de uno de
su casta al que nadie puede tocar.

Direccién y Guion: Satyajit Ray; Fotografia: Soumendu Roy; Montaje: Dulal Dutta; Musica:
Satyajit Ray; Duracién: 52’

Intérpretes: Om Puri, Smira Patil, Richa Mishra, Mohan Hagase, Gita Siddhart, Salil Dhar
Diwan, Shyam Sundar Sharma y Wahid Shareef

Mucho mas interesante es el mediometraje que se proyectd a continuacidon. Sadgati (La
Entrega), trata el problema de las castas y las relaciones de poder que se mantienen entre
ellas. Los tiempos que vivian desde la independencia eran de una decadencia moral y politica
absoluta. Las castas superiores hindles, que dominaban el comercio y la economia, llevaban
las riendas del gobierno. La llamada que Mahatma Gandhi habia realizado a la minoria
privilegiada para que acabara con su rechazo a los derechos humanos habia caido en el
olvido. En tiempos cuando se rodd la pelicula, en 1981, aln persistia el problema en la India.
En cuanto a la historia, es un encargo para televisién, sobre un relato corto de Premchand. Una
de las cualidades mas destacables del film es el uso del color, ya que es un color muy vivo de
tonos pastel que refleja muy bien las tonalidades ocres y terrosas de la India y que sirven de
marco a la trama. Destaca por otro lado el no uso de la musica, que da mayor crudeza y
neorrealismo a lo que se esta contando, asi como esos planos silenciosos y muy contundentes
del brahmo arrastrando el cuerpo del intocable a través del paisaje, acompafados de una
representacién del amanecer a contraluz. Todo ello contribuye a aumentar el pesimismo de la
historia e intensificar la dureza de la narracién.



JALSAGHAR, EL SALON DE MUSICA (INDIA. 1958)

SINOPSIS: Bangladesh, comienzos del siglo XX.
El zamindar (terrateniente) del Palacio de Nimitia
se sume en la nostalgia al escuchar la muasica y el
ambiente festivo desplegado por su vecino para
celebrar la mayoria de edad de su hijo.
Rememora tiempos pasados, cuando por sus
aposentos desfilaron las mejores cantantes y
bailarinas. Ahora, su mujer e hijo han fallecido, y
SUS posesiones merman por mMomentos.
Espoleado por su arrogante vecino, el zamindar
decide echar el resto y organiza un gran
espectaculo final en su sal6n de musica.

Direccion y Guion: Satyajit Ray; Fotografia: Subrata Mitra en blanco y negro; Montaje: Dulal
Dutta; Musica: Vilayat Khan; Duracion: 100’

Intérpretes: Chhabi Biswas, Padma Devi, Pinaki Sen Gupta, Gangapada Basu, Tulsi Lahari,
Kali Sarkar, Ustad Waheed Khan y Roshan Kumasi

Y terminamos el dia disfrutando de toda una obra maestra, Jalsaghar, El Sal6n de Mdusica.
La pelicula habla de dos mundos yuxtapuestos, uno en ascenso y otro a punto de desaparecer.
Es el mundo del zamindar (gobernador), que guarda parentesco con la antigua nobleza hindd y
con el mundo de las colonias, mientras que por otro lado se sitla el nuevo rico, el comerciante
y prestamista burgués que poco a poco ha ido ampliando su negocio hasta amasar una fortuna
mayor que la de su predecesor aristécrata. La historia se centra en la caida del primero, lo que
supone una reflexién sobre el paso del tiempo y una metafora sobre el cambio de costumbres y
poder en la India. Esta cuestion, ya sefialada en la trilogia de Apu, encuentra aqui su expresién
mas abierta. Ray explora la idea de que el verdadero gran arte es el que transcurre justo antes
de que la desintegracion se produzca. Hay numerosas escenas que apoyan a esta idea,
llegando al paroxismo en el momento que una gran bailarina india se mueve al ritmo de la
musica del shitar. Es en estas escenas donde el espectador se identifica con el protagonista y
te introduce dentro del salon de musica, haciéndote disfrutar de los numerosos artistas que
desfilan por él a lo largo del film. De nifio, en la escuela, la pasion mas intensa de Ray era la
musica, un eco del entusiasmo que observé en su padre, que pasaba las tardes absorto en la
flauta y el violin. Es por eso por lo que Ray es el compositor de la banda sonora de muchas de
sus peliculas, algunas de ellas en colaboracién con Ravi Shankar, uno de los grandes musicos
del siglo XX. Concretamente para El Salén de Mdusica, Ray tuvo que aprender la anotacion
hindd, con el fin de acercarse mas al espiritu de sus composiciones y dar mayor realismo a la
musica de la pelicula, lo que evidente le da un valor incuestionable.

Las metaforas al paso del tiempo, a la vejez y al cambio son muy numerosas, destacando la
presentacion de los titulos de crédito, marcados por el balanceo pendular de la gran lampara
del Salén, un juego que simboliza las idas y venidas a lo largo de la vida y el continuo
transcurrir por estados paralelos y contrarios. Otro punto culminante en el largometraje es la
narracién del momento en que el protagonista lo ha perdido todo. Sale del palacio en un lento
travelling que termina en un encuadre genial, con el zamindar mirando al horizonte, a su
elefante, una de las pocas posesiones que le quedan, y como este desaparece
progresivamente a través de una nube de polvo del coche del prestamista, simbolizando la
industrializacion del pais, a través de la relaciéon entre medios de transporte y de cémo todo lo
antiguo queda sepultado bajo la bandera de la tecnificacion y del progreso. La muerte final del
zamindar a lomos de su caballo blanco representa también este hecho, la muerte de un
hombre que vivioé la vida con dignidad, y que con su desaparicién también se van unos valores
tradicionales en los que se refleja la pureza (por medio del caballo blanco) y la coherencia de
una forma de vida pasada.

Sin embargo hay que decir que el largometraje es uno de los mas baratos de la Historia del
Cine. Esto es debido que la audiencia para la que iba dirigido era en realidad escasa, sélo se
comercializé en Bengala ya que la pelicula estaba interpretada en bengali, y la planificacion



extrema del rodaje minimiz6 muchos costes. El trabajo, la perseverancia y la humildad de
Satyajit Ray, uno de los méas grandes directores de la Historia del Cine, son las cualidades mas
valoradas de este director, cualidades que también supo transmitir a su hijo y a su familia, que
agradecio nuestra asistencia a la proyeccién en un gesto de humildad que les honra. Por tanto,
gracias Ray, por habernos regalado esta Joya de la cultura universal, como es El Sal6n de
Musica.

JINDABYNE (AUSTRALIA. 2006) DIA 4 (23 DE OCTUBRE)
(Premio a la mejor actriz. Premio a la Mejor Mdsica)

SINOPSIS: Stewart Kane, un irlandés que

vive en la localidad australiana de

Jindabyne, se encuentra pescando en

medio del monte en compafiia de otros tres

hombres cuando descubre con ellos el

cuerpo de una muchacha que ha sido

asesinada. En lugar de regresar a casa de

inmediato, los hombres siguen pescando y

no dan cuenta de su macabro hallazgo

hasta que han pasado varios dias. La ultima

persona en enterarse es Claire, la esposa

de Stewart. Muy afectada por la conducta

de su marido, su confianza en la relacion

con él sufre un durisimo golpe. La mujer se

esfuerza por comprender lo que pasa y por enmendar los errores que se han producido. En su
afan por ayudar a los familiares de la victima, Claire no sélo se enfrenta a su propia familia y a
sus amistades, sino también a los de la joven fallecida.

Direccién: Ray Lawrence; Guion: Raymond Carver y Beatrix Christian; Fotografia: David
Williamson; Montaje: Karl Sodersten; Musica: Paul Nelly y Dan Luscombe; Duracion: 123’
Intérpretes: Laura Linney, Deborra-Lee Furness, Leah Purcell, Alice Garner, Betty Lucas,
Gabriel Byrne, John Howard y Stelios Yiakmis

Basado en un relato de Raymond Carver, “Tanta agua, tan cerca de casa”, Ray Lawrence sitla
a la accién en Australia y toma como objetivo de sus dardos el racismo aborigen procesado por
los habitantes de una pequefia localidad cercana al lago de Jindabyne. Unos amigos salen de
excursion para pescar y descubren un cadaver de una aborigen fluyendo por el rio. Debido al
miedo y otras razones que pudieran implicarles a ellos como parte del asesinato no dan el
aviso a las autoridades pertinentes, escondiendo el hecho. Cuando deciden dar parte de la
situacion ya es demasiado tarde y esto provoca odio por parte de todo el pueblo, asi como de
la comunidad autdctona. A todo esto se suman las tensiones provocadas entre ellos y entre sus
parejas, que terminan con un pufietazo a la cara de Gabriel Byrne y con una discusion ente G.
Byrne y Laura Linney en la que se dicen mas que palabras.

La verdad es que la pelicula tiene un ambiente algo angustioso, en el que los largos planos del
lago y del desierto nos hacen sentir incomodos y se centra mas en la moralidad de la accién
que en descubrir quien es el asesino, que nos lo presenta desde la primera toma y no aporta
nada a la narracion, reduciéndolo a mera anécdota. Es precisamente el ritmo narrativo uno de
los aspectos en donde el film, a mi juicio, falla. Cuando R. Lawrence se acerca mas a Carver es
el momento donde la tension sube y la pelicula gana en interés. Sin embargo existen grandes
vacios que no aportan nada y lastran el desarrollo del contenido moral. Y es que este relato ya
fue llevado al cine junto con muchos otros en la estupenda pelicula de Robert Altman, “Short
Cuts” (Vidas cruzadas), que nos aporta una visiébn mas general de la imagineria de Raymond
Carver y la historia esta perfectamente integrada con las otras. Aqui se ha tendido a llevarlo
mas por el tema del racismo, como si la negligencia que nos cuenta no fuera lo suficiente



amoral ni injustificada como para afiadir otros temas que nos pueden desviar la atencién de la
trama principal. Esto nos conduce a un final un tanto absurdo, remarcado por el canto roto de
un miembro de la tribu que llora la muerte de su comparfero, cancién que sensibiliza la
narracién y que, en mi opinién, pudiendo prescindir de todo esto, el relato original se potencia
mucho mas.

Por ultimo me gustaria sefialar como puntos a favor el método de rodaje de Lawrence (sin
apenas iluminacion artificial, sin maquillaje y sin practicamente repetir una sola toma, lo que
aporta naturalidad y exige un gran esfuerzo por parte de los actores) y la gran interpretacion de
sus protagonistas, Gabriel Byrne y Laura Linney, que bordan el papel y dotan de vida y
humanidad al relato del atormentado escritor Raymond Carver, padre del realismo sucio.

CIUDAD EN CELO (ARGENTINA, ESPANA. 2006) DIA 4 (23 DE OCTUBRE)
(Premio Pilar Mir6)

SINOPSIS: En un bar de Buenos Aires

llamado Garllington se retine a diario un

grupo de amigos que rondan los cuarenta

afios. Es el lugar en el que se juntaban en

la época del colegio y se burlaban del

mundo que ahora pretenden cambiar

desde una mesa de café. Ahora todos

estan solos, sin ninguna relacién

sentimental estable, conscientes de que si

quieren compartir su vejez con alguien a

quien amen deben comenzar a hacerle

mA&s caso a sus sentimientos.

Una crisis financiera es el detonante para

el suicidio de Sebastian. Esto hace que

Valeria regrese al Garllington y encuentre en Sergio, Marcos y Duke la posibilidad de hallar
consuelo. La reaparicion de Valeria remueve en Sergio y Marcos heridas y sentimientos
encontrados.

Direccién Y Guién:Hernan Gaffet; Fotografia:Marcelo Camerino; Montaje: Fernando Pardo;
Musica: Xavier Capellas; Canciones: Acho Estol @a Chicana®Duracion: 104’

Intérpretes: Betiana Blum, Julia Calvo, Nuria Gago, Claudio Rissi, Daniel Kuzniecka, Juan
Minujin, Dolores Sola y Adrian Navarro.

Un grupo de personajes caracteristicos de toda gran ciudad acompafian a los protagonistas y
son parte de un coro de seres que buscan la felicidad y el remanso en los brazos del otro.
Desde Buenos Aires nos llega otra mas de esas peliculas argentinas que, como Derecho de
Familia, apuestan por un tipo de cine ambientado en un sitio particular y nos cuenta una
historia universal. Las relaciones amorosas, los encuentros y desencuentros, el cambio de
parejas, el valor de la amistad, la compafiia frente a la soledad,... son los temas que surgen
alrededor de un bar con pretendido acento portefio a ritmo de tangos, personificados en la
dulce voz de su protagonista, Dolores Sola, perteneciente al grupo La Chicana, muy popular en
Argentina, y que por la noche también nos deleitaria con un bafio de tangos, milongas y otros
géneros musicales en el concurrido Café Espafa. Ese tipo de “lugares de reunién”, como el
Garllington, donde se desarrolla la mayor parte de la accién de la pelicula, estan en peligro de
extincién, y segun su director, se pierde con ellos parte del pasado de la ciudad y de la
herencia genealdgica, asi como uno de los lugares propicios para el refugio y la comprensién
del préjimo. Pero tal vez lo mas subrayable es que su extincion también implica la desaparicién
de un lenguaje, el portefio, con esa forma de hablar en la que las palabras estan cargadas de
sentimientos y de intenciones, propia de ciertos barrios de Buenos Aires. Es la atmosfera
creada en torno al local y la riqueza expresiva en esa forma de hablar de los personajes lo que
da personalidad al film y lo mantiene vivo, aunque a veces suponga un problema de
incomprension por parte del espectador espafiol, que se tiene que apoyar en los subtitulos en
inglés para entender ciertos didlogos entre los protagonistas.



Por lo demas estamos hablando de una pelicula bastante comercial, que desarrolla temas
bastante trillados por el cine hispanohablante en particular, y Hollywood en general. A pesar de
eso posee alguna situacion graciosa, como cuando vierten las cenizas de su compafiero
muerto en el estanque y los se las comen los patos o la historia de la yonqui y el vendedor de
flores, situaciones embarazosas que entretienen y nos hacen pasar el rato, pero que no nos
invitan a pensar en otras cosas mas profundas mas alla de la mera reflexion superficial acerca
del concepto de amor o de amistad entre nifios-adultos de treinta afios.

OPTIMISTI (LOS OPTIMISTAS. SERBIA, 2006) DIA 5 (24 DE OCTUBRE)
(Espiga de Oro al Mejor Largometraje. Premio de la Juventud a la Mejor Pelicula. Premio al
Mejor Actor)

SINOPSIS: Las cinco historias que integran esta pelicula estan
basadas en ‘Candido’, la célebre novela satirica de Voltaire, y en
su lema: «El optimismo consiste en insistir en que todo va bien
cuando todo va mal». La accion transcurre en la Serbia actual,
posterior a la caida de Milosevic. En el primer episodio, un
hipnotizador itinerante llega a un pueblo arrasado y utiliza sus
poderes especiales para reforzar la confianza de aquella
comunidad. El segundo trata sobre el préspero duefio de una
fundicién que viola a la hija de uno de sus trabajadores. La tercera
parte sigue las andanzas de un joven que dilapida en el juego todo
el dinero que su tio estaba guardando para el funeral de su padre.
En el cuarto relato, un cardiélogo visita al duefio de un matadero.
Y el quinto muestra lo que pasa cuando un estafador conduce un
autobus lleno de necios ansiosos de curacion fisica y espiritual.

Direccion: Goran Paskaljevic; Guion: Vladimir Paskaljevic y Goran Paskaljevic; Fotografia:
Milan Spasic; Montaje: Petar Putnikovic; Musica: Aleksandar Simic; Duracion: 98’

Intérpretes: Lazar Ristovski, Bojana Novakovic, Petar Bozovic, Nebojsa Glogovac, Nebojsa
Miloanovic, Mira Banjac, Tihomir Arsic y Danica Ristovski.

Aun siendo una pelicula menor dentro de la
filmografia de Goran Paskaljevic, resalta como un
faro por encima de las demas propuestas
presentadas a concurso. Y es que el nivel esta
siendo tan bajo que Paskaljevic se sitia en un
escalafobn muy superior a los demas. Este autor
serbio, tan personal y tan diferente a su homonimo
Kusturica, ha reflejado a lo largo de su vida la
evolucién politica y social de su pais. Ese gusto
por lo grotesco, entendido grotesco como el
desarrollo interior de lo més turbio de la condicién
humana, diferente al esperpento comico de
Berlanga o del propio Kusturica, estd muy bien representado en la figura del actor Lazar
Ristovski, actor que a pesar de ser bastante corpulento posee una flexibilidad y una fuerza
gestual expresiva enormes, gestos que por otra parte estan reforzados por los planos que
Paskaljevic le filma, con grandes angulares que deforman su cara y su cuerpo, emparentados
incluso con las figuras de los cuadros de Antonio Saura.

El film, basado en la idea del falso optimista del Candido de Voltaire, se enmarca dentro de la
trilogia que el autor dedica a criticar la situacion politica que esta atravesando Serbia durante



estos Ultimos diez afios. Tras El Polvorin, que retrata el momento de tensidn y violencia justo
antes de la guerra de Yugoslavia, y El Suefio de una noche de Invierno, que habla del autismo
de la posguerra con el asesinato del Ministro de Cultura, cierra el ciclo Optimisti, pelicula que
relata a través de metéforas la verdadera cara de los

gobernantes, secuaces de Milosevic que estan intentando

tapar su fascismo militante y sus fechorias a través de una

propaganda desinformativa que esta apoyada por un

sistema democratico corrupto. Segun el propio

Paskaljevic, “Cada partido politico empezd a difundir

falsas esperanzas, prometiendo al pueblo proposiciones

que en realidad no tenian intencién de realizar. ¢ Estamos

dispuestos a cambiar las cosas 0 vamos a seguir siendo

unos “optimistas” embarrados? ¢Y quién nos empujoé a

ese barro? Segun decia el gran Steve McQueen la luz que

se ve al final del tanel bien pueden ser los faros de la

locomotora de un tren que viene de frente.”

Estructurada en cinco episodios, todos ellos metaforicos, enlazados por el actor Lazar
Ristovski, que interpreta un papel en cada una de las historias, el film evoca la presencia
innecesaria de la alegria cuando todo va mal. Comenzando con un plano secuencia de Lazar
navegando a través de un pueblo inundado, que recuerda inevitablemente a Angelopoulos y
terminando con la parodia acida de los excursionistas bafiandose en un charco de barro,
Paskaljevic desglosa diversos estados de animo ante situaciones adversas, desde el hipdcrita
hasta el mentiroso, del emprendedor al conformista, del bonachén al ingenuo, etc, y desde
puntos de vista diferentes, del surrealismo al realismo pasando por la denuncia o el chiste-
parodia, todo aderezado con ese humor negro que tanto le gusta. Tal vez la mejor historia sea
la segunda, la del amo y el trabajador, porque refleja la impotencia de un pais, que por miedo a
posibles represalias el padre es incapaz de vengar la violacién a su hija. La tensién que se
desprende en la comida familiar o la impactante escena del enfrentamiento entre el amo y el
obrero, con el emotivo apretar de pufios a través de los barrotes de la verja, nos narra muy bien
la sensacién del pueblo frente al gobierno de la nacion. Es por tanto una pelicula clasica de
Seminci, que responde a un estilo de autor definido, pero también comprometido, que no soélo
se queda en la forma sino que va a un contenido social que carga de densidad la propuesta y
es apoyado por una forma e rodar muy acorde con lo que se estd contando. No es el
Paskaljevic de El Polvorin, ni de La Otra América, pero se nota que, a pesar de los afos, el
maestro sigue en forma.



OMARET YACOUBIAN (EL EDIFICIO YACOUBIAN. EGIPTO, 2006)
DIA 6 (25 DE OCTUBRE)

SINOPSIS: El edificio Yacoubian, en El

Cairo, sigue siendo una construccion

fascinante. Erigido en 1934 y bautizado

con el nombre del lider de la comunidad

armenia, se consider6 durante mucho

tiempo el Ultimo grito en comodidad vy

elegancia. Inspirada libremente en una

novela muy popular del escritor egipcio

Alaa’ Al Aswani, esta pelicula refleja una

serie de episodios en las vidas de los

residentes del edificio. Uno de sus

habitantes es el aristocratico Zaki El

Dessouki, auténtico ‘playboy’ para quien

las mujeres son su gran debilidad. En una

de sus citas coincide con su vecina

Bothayna, una joven de clase baja.

Obligada a tontear con el duefio de la tienda en la que trabaja para alimentar a su familia, la
muchacha tiene que renunciar al amor de su vida, Taha El Shazly, el hijo del portero del edificio
Yacoubian, quien da por finalizada la relacion de modo fulminante.

Direccion: Marwan Hamed; Guién: Alaa’ Al-Aswany y Wahid Hamid; Fotografia: Sameh Selim;
Montaje: Khaled Marei; Masica: Khaled Hammad; Duracién: 165’

Intérpretes: Adel Imam, Nour El-Sherif, Youssra, Essad Youniss, Ahmed Bedir, Hend Sabri,
Khaled El Sawy y Khaled Saleh.

Superproduccion egipcia que cuenta una serie de historias entrelazadas que tienen como
mismo marco de accion el edificio Yacoubian, un edificio de apartamentos construidos para la
burguesia en los primeros afios del siglo XX y que tiempo mas tarde, cayo en la ruina, pasando
a contener a propietarios de mas baja clase social, lo que provoca un cambio de imagen hacia
un edificio viejo y descuidado. Pero la historia del edificio es una mera anécdota y sirve como
fondo comun de una serie de personas de muy diferentes procedencias y con destinos
dispares que se cruzan, se apoyan y se molestan a lo largo de la extensa duracién de la
proyeccién, exactamente de casi tres horas que, a pesar de ser las 8.30 de la mafiana, la
riqgueza de los didlogos y la construccién de los personajes hicieron que nos mantuviéramos
despiertos durante todo el metraje. Por en medio de unos planos efectistas y muy cuidados
corren una serie de personajes arquetipicos, con los que el seguimiento de su evolucién a lo
largo de las diversas historias nos enriquece la perspectiva general de la obra, en la que no hay
buenos ni malos, sino que, como en la vida, todos somos un compendio de muchas situaciones
y pensamientos, a veces contradictorios, que nos construyen como seres humanos. Ese es el
punto mas fuerte del melodrama y el que mejor desarrolla.

Pero no puede pasar desapercibido las ideas tan conservador que plantea, ya que si
analizasemos el destino final, personaje por personaje, comprobamos como el guién castiga o
premia a cada uno en funcién de su evolucién, sobre todo de su situacion en la Ultima parte del
film. Asi la contundencia con la que se retrata la corrupcién politica o un proceso de conversion
de un chaval idealista hacia el fundamentalismo isldmico més fanatico, que es torturado por la
policia de forma brutal y muere como un martir en una escena que, segun la forma en la que
esta presentada, parece que mitifica al héroe-terrorista, y no es para eso tampoco. Y ya no
digamos lo mal que acaban los gays, sobre todo el periodista, que aunque disfruta de una
buena posicién en la sociedad egipcia, es asesinado por su condicién sexual, de una forma que
no se lo merece y que el guién da a entender que es castigado por su homosexualidad (no me
imagino como deben de sentirse el colectivo de gays y lesbianas en Egipto después de ver la
pelicula). Pero como ya hemos comentado, con todas las tesis negativas que pudiéramos
interpretar del guion, el film tiene mas virtudes que defectos y no es facil conducir un
melodrama con tantos personajes y con un metraje tan largo por buen puerto sin llegar a
momentos de aburrimiento, que sin embargo no vimos a lo largo de la proyeccion. Por tanto



creo que es justo reconocer su valor, tal y como parece que se esta desarrollando la seccion
oficial, bastante mas floja que otros afos.

DAS FRAULEIN (LA SENORITA. ALEMANIA, SUIZA Y BOSNIA HERZEGOVINA, 2006)
DIA 6 (25 DE OCTUBRE)
(PREMIO FIPRESCI)

SINOPSIS: Cuando era joven, Ruza dej6

Belgrado y se mudé a Suiza con la

esperanza de emprender alli una nueva

vida. Veinticinco afos después todo

parece indicar que ha cumplido sus

objetivos: es duefia de un comedor en

Zurich que regenta con mano firme vy

buenos resultados econdmicos. Ruza esta

muy apegada a su rutina diaria,

estructurada meticulosamente, pero su

ordenado mundo da un vuelco cuando

entra en escena Anna, una joven de

veintidés afios procedente de Sarajevo.

Ruza se siente amenazada por la

conducta impulsiva de la joven, aunque también experimenta el magnetismo de su gran
energia vital. Poco a poco va creciendo la amistad entre estas dos mujeres que, sin embargo,
no consiguen salvar la doble barrera que las separa: el temor que siente Ruza a la hora de
abrirse por completo a los demas y un secreto inconfesable de Ana.

Direccién y Guion: Andrea Staka; Fotografia: Igor Martinovic; Montaje: Gion-Reto Killias;
Musica: Peter von Siebenthal, Till Wyler y Daniel Jacob; Duracion: 81’

Intérpretes: Mirjana Karanovic, Marija Skaricic, Ljubica Jovic, Andrea Zogg, Zdenko Jelcic y
Pablo Aguilar

Dos mujeres. Las dos emigrantes. Las dos, provenientes de un caos de lo que un dia se llamé
Yugoslavia, se encuentran en Suiza. Asi comienza La Sefiorita, pelicula de Andrea Staka, que
nos cuenta una historia tensa pero contenida, de dos mujeres que, aunque son del mismo pais
presentan rasgos muy diferentes. Ruza es la duefia de un comedor de Zirich que proporciona
comida a emigrantes que, como ella, han tenido que abandonar su pais en busca de una vida
mejor. Los afios hacen mella en su caracter rigido y reservado y su pensamiento esta ya muy
alejado de la tragedia balcéanica, careciendo su vida de un objetivo claro y volviéndose
monotona y aburrida. La otra es Ana, una joven recién llegada de la Guerra de los Balcanes,
gue padece un cancer incurable, pero que sin embargo tiene una vitalidad extraordinaria
llevando un ritmo desmesurado y viviendo al dia, en medio de un desorden que la empuja a
dormir cada noche con uno diferente, ya que el dinero del que dispone es tan limitado que no
puede alquilar un piso.

Estas dos mujeres de caracter tan diferente un dia se encuentran y Ana comienza a trabajar
para Ruza. Los roces no se hacen esperar y ninguna de las dos comprende a la otra, ni Ana se
sincera del todo con Ruza contandole lo que le ocurre, ni Ruza es capaz de abrirse por
completo o aceptar la alocada forma de ver la vida de Ana. Al final logran comprenderse y
aceptarse, dandose cuenta que las dos han pasado por la misma situacion de emigrantes con
la dureza que eso conlleva. Por lo demas una pelicula floja y previsible, que con un estilo entre
dogma y documental nos muestra una realidad no del todo creible, que habla de un tema muy
trillado en peliculas de mayor calidad y profundidad, como “Mi vida sin mi”, de Isabel Coixet o la
reciente “Grbavica’, de Jasmila Zbanic. Pienso que la pelicula se queda en un terreno muy
superficial, como son las relaciones que mantienen las dos protagonistas, pudiendo incidir mas
en el tema de la inmigracién y de la guerra que pasa a un segundo o tercer plano. Incluso



muchas escenas estan vacias de significado y parte de la historia es muy evidente. De todos
modos la propuesta no es tan deleznable como otras peliculas que hemos visto en el Festival,
en la Seccidn Oficial o en otras paralelas.

INDIGENES (DAYS OF GLORY. FRANCIA, MARRUECOS, ARGELIA Y BELGICA. 2006)
DIA 7 (26 DE OCTUBRE)
(Premio del Publico)

SINOPSIS: 1943. Jamas han pisado suelo
francés, pero ahora, por causa de la
guerra, Said, Abdelkader, Messaoud y
Yassir van a alistarse en el ejército de
Francia para liberar a la madre patria del
enemigo nazi: lo mismo que otros 130.000
‘oriundos’. Olvidados por la Historia, estos
héroes saldran victoriosos en ltalia, en
Provenza y en los Vosgos antes de
quedarse solos en la defensa de una
aldea alsaciana frente a un batallén
aleman.

Direccion: Rachid Bouchareb; Guién: Rachid Bouchareb y Olivier Lorelle; Fotografia: Patrick
Blossier; Montaje: Yannick Kergoat; Musica: Armand Amar y Cheb Khaled; Duracion: 120’
Intérpretes: Jamel Debbouze, Samy Naceri, Roschdy Zem, Sami Bouajila, Bernard Blancan,
Mathieu Simonet, Benoit Giros y Mélanie Laurent

Otra superproduccion, esta vez con marca Cannes (ganadora del premio compartido al mejor
actor), recupera la memoria olvidada de aquellos norteafricanos que lucharon en el bando
francés durante la Segunda Guerra Mundial. Basada en anécdotas recopiladas por el director
sobre aquellos que lucharon por un pais que nunca habian pisado y encima no se lo
agradecieron, la pelicula se enmarca dentro del entorno de filmes bélicos al estilo de “Salvar al
soldado Ryan” o la serie “Hermanos de sangre”. De hecho, el final con el verdadero
protagonista paseando por un mar de tumbas se parece demasiado a la pelicula de Spilberg.
No por ello desmerece, sino todo lo contrario, ya que posee una dignidad y una coherencia que
ya quisiéramos que tuvieran otras obras de este género.

Resalta, sobre todo, la escena en la que los franceses adelantan a las tropas africanas con el
supuesto objetivo de conquistar la cima de una colina. Asi los franceses, situados bien a
cubierto al otro lado del valle, pueden descubrir mediante los haces de disparos proyectados
los puntos desde los cuales ataca el enemigo y derribarlos facilmente con un gran cafién.
Mientras, los norteafricanos, sin ninguna referencia de las posiciones desde las que atacan los
alemanes, sobreviven como pueden a la marea de disparos, granadas y bombas que explotan
a uno y otro lado. Los planos de la batalla estdn muy bien rodados y dan la sensacién al
espectador de pérdida de referencia con los estallidos y explosiones sobre la arena, que
resuenan violentamente por toda la sala de proyeccion. A estos grandes planos de batalla, hay
que sumarles la calidad humana que destila la pelicula y el gran trabajo de investigacion, muy
pormenorizado y detallado en la recopilaciéon de anécdotas, a pesar de que probablemente
muchas de estas historias hayan pasado al olvido.

Por tanto, no hay que perder de vista este trabajo, aunque las coordenadas donde nos
movemos son bastante convencionales, basados en la épica del héroe y en la humanidad del
soldado, que solo, en una guerra extranjera, tiene mas que perder que ganar, y en la que el
objetivo primordial es la supervivencia. A este respecto, el mensaje Rachid Bouchareb afade
que es necesario “abrir un nuevo capitulo sobre este hecho que pueda aportar algo en el



debate actual sobre la historia de la inmigracién, un tema que debe ser revisado en la
globalidad de la Historia”. Tal vez la Segunda Guerra Mundial bien pudo ser uno de los
origenes de la masiva emigracién de norteafricanos a tierras europeas, y en el caso de Francia,
una de las raices del problema argelino, que terminaria con la independencia del pais en los
afios sesenta. La Historia hay que estudiarla desde una perspectiva de globalidad, y el tema
del que trata la pelicula, injustamente olvidado por todos, no puede pasar desapercibido, si se
quiere comprender mejor lo que esta sucediendo hoy en las calles de Francia y lo que a buen
seguro sucedera, si no ponemos remedio, mafiana en Espafia.

PALMARES, AMBIENTE, LA PARTICIPACION ESPANOLA Y SUS FIESTAS, OTRAS
CURIOSIDADES.

La SEMINCI es un festival pequefio, alejado de

los grandes tumultos que provocan las estrellas

de Cannes y Hollywood, lo que provoca una

relacion mas directa ente publico y artistas. Si

ademas tienes la suerte, como yo, de

pertenecer al Jurado Joven, entonces la relacién

puede ser mucho mayor. El haber podido

escuchar a personas como Antonio Llorens, uno

de los criticos espafioles mas reconocidos y

director de una pelicula que ha pasado por mas

festivales que espectadores (citado de su propio

comentario); compartir mesa con Miro Torreiro

(critico de Cine de EIl Pais) y Alberto Bermejo

(Colaborador habitual del programa de TVE

Dias de Cine); hacerme una foto con la guapisima Barbara Lennie (lo siento Barbara, menuda
“chapa” te dimos Fonseca y yo) o el mero hecho de comentar las peliculas a la salida de
proyeccion con todos los criticos espafioles hospedados en Valladolid es un privilegio que, para
la gente que amamos el cine, muy pocos pueden llegar a disfrutarlo. Uno de los capitulos mas
recordados fueron sin duda las fiestas organizadas por las productoras espafiolas, donde
conoci a varios cortometrajistas que me hablaron de sus experiencias detras de la camara, al
famoso granjero John, protagonista de un documental sobre su figura que nos invité a pasar
una temporada por su granja de lllinois o a Jeffrey Jeturian, director filipino de Kubrador, que
nos dio una auténtica leccién de Cine mientras se tomaba un pincho de pulpo en una conocida
tasca castellana. De todo esto he podido sacar en claro que el mundo del Cine y del
Espectaculo es un mundo maravilloso, lleno de magia y en donde el trabajo, la diversion y el
arte marchan juntos de la mano, aunque eso conlleve, a veces, un aumento de egocentrismo,
por parte de todo el mundo, ya sean actores, directores o criticos. Si me tengo que quedar con
algo para recordar este afio, me quedo, sin duda, con el ambiente que se genera en torno a un
festival y con la gran experiencia vivida como persona y como cinéfilo. Lo cierto es que he
conocido durante esa semana a personas que jamas en la vida pensaria que pudiera conocer,
y he disfrutado de la organizacion de fiestas y eventos paralelos a la SEMINCI, donde he
podido hacer amistades con gente que esta empezando en el mundo del Cine y otros que,
como yo, son grandes aficionados.

En otro orden de cosas, creo que gran parte de la
critica esta de acuerdo con el Palmarés. Y es que
no podia ser otro modo, dado el bajo nivel de
algunas de las producciones que se trajeron a
concurso, por no hablar de la participacion
espafiola, este afio abanderada por la polémica
“El Ciclo Dreyer”, a la que auguramos un flojo
estreno comercial, sobre todo, después de las
risotadas que provocé en el teatro Calderon. Por
otro lado, los ciclos no han estado a la altura de
otros afios. Para empezar, han sido pocos e
insuficientes, ya que se han perdido secciones



como la de “Pais invitado”, que no estaba nada mal, y el nimero de largometrajes que
componia cada uno era escaso. Ese es el caso de Satyajit Ray, que se quedé en la
programacion de siete de sus filmes cuando todos pensdbamos que se iba a hacer la gran
retrospectiva del afio. Tal vez visto asi, los mas completos fueron el de Pedro Olea, artesano
del Cine espafiol de toda la vida, y el de Cine “Entre lineas”, estando formado este ultimo por
grandes clasicos de la Historia del Cine y patrocinado por El Norte de Castilla. Pero ni por
asomo son comparables a los que hemos visto otros afios, en la época de Fernando Lara. El
ciclo Cine y Videojuegos no merece ningin comentario.

Es una pena que cada afio que pasa el nivel decae mas. Festivales como Gijén, Sevilla o Las
Palmas ya estan a la altura de Valladolid, incluso en el caso de Gijon su programacion lleva ya
unos afios superando ampliamente a SEMINCI. La Semana Internacional de Cine de
Valladolid, que en tiempos de la Transicién, con Fernando Herrero en el equipo técnico, y en
los primeros ochenta, ya con F. Lara, ha sido el ejemplo de Festival de Cine de Autor en
Espafa, y un referente mundial a nivel de calidad y riesgo, se encuentre hoy por hoy en una
situacién tan mediocre. En fin, s6lo nos queda esperar a un rayo de esperanza y confiemos que
en afios sucesivos la linea seguida este afio cambie y SEMINCI vuelva al lugar que le
corresponde, que es y ha sido siempre el hecho de ser uno de los festivales mas arriesgados e
interesantes de toda la Cinematografia anual y mundial.

Jorge D. Gonzalez Saenz



