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Programación sujeta a cambios. 
Para mayor información consulte 
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o llame al 554155 1190. 

Las copias en cinta de las películas 
que se exhiben tienen la mejor calidad 
disponible. Dicha calidad puede 
variar debido a la diversidad de su 
procedencia y a su antigüedad.

El Programa mensual es una 
publicación para informar sobre las 
películas que la Cineteca Nacional 
exhibe, tanto en sus instalaciones 
como en sedes alternas, cumpliendo 
su misión de difundir la cultura fílmica. 

Los textos firmados son responsabilidad 
de sus autores. 

EN PORTADA 
La pavorosa casa de Usher
Dir. Roger Corman, 1960
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Poeta de lo tétrico y lo macabro, creador de personajes obsesivos 
y atormentados, inventor del género detectivesco, Edgar Allan Poe 
dejó un legado literario que continúa trascendiendo las fronteras del 
tiempo y las letras para proyectarse hacia otras épocas y formas de 
arte. Su capacidad para explorar la locura, la muerte y el amor obse-
sivo inspiró a los primeros realizadores cinematográficos, quienes 
no tardaron en trasladar sus cuentos góticos a imágenes y sonidos 
que replicaran esas atmósferas sombrías cargadas de las emociones 
más inquietantes. Desde el célebre y afamado relato de "La caída 
de la Casa Usher" hasta aquellos cuentos que brillaron por la cons-
trucción de sus ambientes sofocantes y tortuosos como “La fosa y 
el péndulo”, muchas de las historias del escritor estadounidense se 
han convertido actualmente en clásicos de terror de la pantalla gran-
de. Mientras que algunas adaptaciones se distancian de la narración 
original y otras intentan ser lo más fieles posibles, lo que perdura en 
la mayoría de ellas es el esfuerzo por evocar el espíritu lúgubre del 
autor. Clásicos en Pantalla Grande regresa a las salas de la Cinete-
ca Nacional con una temporada dedicada a la comunión de la obra 
de Poe con el arte cinematográfico. Obras silentes, cintas de la era 
dorada de horror de la Universal Pictures, producciones británicas y 
francesas, y muchas películas más, se reúnen en este ciclo especial 
que presenta en abril   las primeras adaptaciones que filmó el direc-
tor Roger Corman. Los Clásicos continuarán hasta julio acercando y 
atemorizando al público con lo mejor de Edgar Allan Poe en el cine.

CLÁSICOS EN PANTALLA GRANDE:

EDGAR ALLAN POE EN EL CINE

FINES DE SEMANA  DE ABRIL

EDGAR ALLAN POE EN EL CINE

Philip visita a su prometida, Madeline Usher, en casa 
de su familia. Pero su presencia no es bien recibi-
da por el hermano de la joven, Roderick, quien se 
opone al matrimonio y recurre a macabros fines para 
evitar que la sangre maldita de los Usher se propa-
gue a generaciones futuras. La primera de las ocho 
adaptaciones que Roger Corman hizo de los cuentos 
de Edgar Allan Poe plasmó el espíritu del autor en 
una notable muestra de cine gótico ensalzada por la 
genial interpretación de Vincent Price.

The Fall of the House of Usher, Estados Unidos, 1960, 79 min.
D: Roger Corman.

LA PAVOROSA 
CASA DE USHER 

París, siglo XIX. Cuando varias mujeres aparecen mu-
tiladas y asesinadas en la calle Morgue, la policía se 
siente desconcertada al no dar con el asesino. Todas 
las pruebas apuntan al profesor Dupin, pero pronto 
se hace evidente que se trata de alguien (o algo) más 
fuerte y mortífero que un humano. El director Roy Del 
Ruth retoma el clásico del terror creado por Edgar 
Allan Poe para dar forma a esta adaptación, donde la 
ciencia y la maldad humana se dan la mano en busca 
del escalofrío de la audiencia

Phantom of the Rue Morgue, Estados Unidos, 1954, 80 min.
D: Roy Del Ruth.

EL FANTASMA DE LA 
CALLE MORGUE

La saga cormaniana sobre Edgar Allan Poe continúa 
con esta antología que reúne tres historias inspiradas 
en varios cuentos del autor y protagonizadas de nue-
va cuenta por Vincent Price. En "Morella", un hombre 
está obsesionado por la idea de que su hija es la res-
ponsable de la muerte de su esposa. En "El gato ne-
gro", dos amantes adúlteros son enterrados vivos por 
un esposo celoso. Y en "El caso del señor Valdemar", 
a un hipnotista que se aprovecha de un hombre mori-
bundo, le sale el tiro por la culata.

Tales of Terror, Estados Unidos, 1962 , 89 min. 
D: Roger Corman.

CUENTOS DE TERROR

Segunda adaptación de Poe que filmó Roger Corman 
con el mismo equipo técnico y Vincent Price como 
protagonista, inspirándose ahora en "El pozo y el pén-
dulo". Se trata de un filme claustrofóbico ambientado 
en los confines de un siniestro castillo en la Espa-
ña del siglo XVI, a donde llega el caballero británico 
Francis Barnard para averiguar la causa de la repen-
tina y misteriosa muerte de su hermana Elizabeth, 
esposa del atormentado Nicolás Medina, hijo de un 
cruel inquisidor español.

Pit and the Pendulum, Estados Unidos, 1961, 80 min. 
D: Roger Corman.LA FOSA Y EL PÉNDULO
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Ambulante Gira de Documentales estará de 
regreso del 3 de abril al 12 de junio de 2025, 
celebrando 20 años de movilizar espacios 
de encuentro y acción colectiva para cons-
truir otros mundos a través del documental. 
En esta edición, la Gira recorrerá Ciudad de 
México (3-10 de abril), Baja California (2-9 de 
mayo), Querétaro (15-22 de mayo), Veracruz 
(22-29 de mayo) y Yucatán (5-12 de junio).

El tema de la Gira 2025 es "Oleajes": un 
concepto que nos permite explorar tanto las 
fuerzas dinámicas que han moldeado al cine 
documental durante las últimas dos décadas, 
como las corrientes actuales que impulsan 
su futuro, una metáfora poderosa para en-
tender el flujo y la inevitabilidad de la trans-
formación. Los oleajes nos invitan a sentir el 
vaivén entre lo pasado y lo presente a través 
de los movimientos colectivos, genealogías 
e historias que se tejen a través del tiempo.

La programación de la vigésima edición se 
divide en once secciones: Pulsos (panorama 
del largometraje documental mexicano); Inter-
secciones (cine documental contemporáneo 
internacional); Resistencias (con enfoque en 
la justicia, la resiliencia y la defensa de los de-
rechos humanos); Retrovisor (intercambio de 
experiencias entre archivistas, provenientes 

de todo México); Sonidero (memoria colectiva 
a través del sonido y la música); Ambulantito 
(sección dirigida a la niñez); Invocaciones (viaje 
fílmico por la memoria y el movimiento del agua 
con la retrospectiva “Oleajes: los gestos del 
mar”); Injerto (sección dedicada al cine de van-
guardia); Coordenadas (películas mexicanas de 
cada región que visita la Gira); Teatro documen-
tal (exploración y formación escénica para la 
creación de obras mexicanas); y, finalmente, de 
cara al aniversario de esta edición: 20 años de 
viaje en altamar (programa retrospectivo, con 
películas nacionales e internacionales que han 
formado parte de Ambulante en estos veinte 
años, que nos recuerda la potencia del do-
cumental: un cine que aborda la mutabilidad 
del mundo y el anhelo de tocar tierra firme).

Además de una extraordinaria y di-
versa selección de títulos, Ambulante 
apuesta por actividades de acompaña-
miento a las proyecciones, propiciando 
espacios de encuentro con las audiencias. 

¡Ambulante es una fiesta y la Cineteca Nacio-
nal es parte de ella! Acompáñanos a las funcio-
nes y actividades especiales que se llevarán a 
cabo en Cineteca Nacional Xoco, Cineteca en 
Chapultepec y Cineteca Nacional de las Artes. 

                             

AMBULANTE

¡20 AÑOS!
3 AL 10 DE ABRIL DE 2025 (CIUDAD DE MÉXICO)
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Los italianos son especialistas en encontrar formas de poner en es-
cena algo así como el tiempo suspendido, característico de la cultura 
peninsular. Hay distintos modos y formas de retratar esos tiempos: no 
es lo mismo los que usaba, por ejemplo, Michelangelo Antonioni en 
La noche [1961], con los que se usan aquí, en este “domingo intermi-
nable” al que hace referencia el título de este film. Un poco más cerca 
del modelo norteamericano de “matar el tiempo”, los tres jóvenes 
protagonistas viven en un domingo que no es literal sino espiritual, 
mezcla de fiesta, fin de fiesta y posterior resaca. Así, una y otra vez. 

Estamos en las afueras de Roma que tantos cineastas han re-
tratado. Y nuestros protagonistas son claramente tres. Por un lado 
está Brenda, radiante y embarazada. Junto a ella Alex, que acaba 
de cumplir 19 años y parece llevarse muy bien con la idea de ser 
padre dentro de poco. Con ellos está Kevin, un adolescente un tanto 
intenso al que le gustan los graffitis pero, más que nada, es fanático 
de sembrar el caos alrededor. 

A lo largo de al menos dos tercios de Un domingo interminable 
no habrá necesariamente un conflicto claro. Lo que [el director Alain 
Parroni] hace se acerca al tipo de cine que Harmony Korine solía 
hacer años atrás en la época de Kids (1995). Los protagonistas no 
son particularmente violentos, extravagantes o decadentes. No 
tienen nada para hacer y se esfuerzan de vivir en un estado de fin 
de semana. 

Un domingo interminable siempre transmite la sensación de 
transcurrir en lugares reales, ligeramente deformados por la mirada 
de los protagonistas, y siempre se tiene la sensación de que hay 
algo verdadero, quizás hasta autobiográfico, en ese retrato mundano 
de adolescentes viviendo esa transición entre el último año de sus 
vidas y el primero del resto.

Una sterminata domenica
D: Alain Parroni. 
2023 · 115 min. · Color
Italia-Alemania-Irlanda.
Dist: Bestiario Films.

Extractos de un texto 
de Diego Lerer 
Micropsia
sep. 02, 2023
Argentina

UN DOMINGO 
INTERMINABLE

                                                                                  

GOYA El largometraje de Orta tiene el brillante acierto de no tenerle miedo 
a una cámara, que sin llegar a ser ostentosa ni mucho menos, es 
casi siempre interesante. Esto, eventualmente se vuelve crucial 
para que su narrativa se sienta en constante movimiento, al igual 
que sus personajes, quienes nunca permanecen en un mismo 
sitio por mucho tiempo. El cineasta mexicano construye así una 
película dulce, cercana a lo convencional, pero que, dentro de 
estas convenciones, ejecuta a la perfección un guion genuino. 
 Todo el poder emocional que Goya puede llegar a tener se 
desprende de la relación entre hermanos y el lazo que parecen 
haber formado desde tiempo atrás. Una relación que, de nuevo, 
no está edificada sobre artificios engañosos o estereotipos frater-
nales que pululan en las películas de crecimiento familiar. Sino que 
se forma a partir de realidades fantásticamente capturadas que, 
cualquiera que tenga hermanos o hermanas, podrá reconocer. 
Construyendo sus mejores momentos, aquellos llenos de ternura 
y de intimidad, a partir de lo cotidiano. Lo previamente conocido, y 
lo que pareciera mundano, aquí le da una nueva luz a una relación 
que está lejos de ser perfecta; y eso la vuelve real. 
 Goya, en resumen, parece un triunfo absoluto, en el cual Orta 
logra capturar el cálido cariño entre hermanos en búsqueda de la 
supervivencia de sus lazos en espacios en ruinas, fríos y que están 
en constante separación. Con una cámara siempre curiosa y que 
nos muestra un lado de Guadalajara casi no visto en el cine, apro-
vecha dichos espacios para convertirlos en complemento de sus 
personajes. Globalmente, la película se siente como un pequeño 
e íntimo relato con un final [que] más que sentirse cursi o trillado, 
se siente libre de poder ser honesto. Libertad que, al igual que la 
de los hermanos, es bien ganada.

D: Pablo Orta.
2022 · 66 min. · Color
México
Dist: Benuca Films.

Extractos de un texto 
de Andrés Garza Escobar
Cinema Crushes
ago. 29, 2023
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EL AROMA 
DEL PASTO 
RECIÉN 
CORTADO

Como nunca antes en la historia de la humanidad, mujeres y hombres 
parecen haberse convertido en especies distintas. Recelos, acusacio-
nes cruzadas y el deseo cada vez más puesto en cuestión aparecen 
como fronteras visibles de un conflicto histórico. 

Ese parece ser el ground zero sobre el que la cineasta argentina 
Celina Murga decidió construir su nuevo trabajo, El aroma del pasto 
recién cortado. No es que ponga en escena de forma explícita ese 
conflicto. Por el contrario, la película plantea un simple juego de 
espejos con dos protagonistas, un hombre y una mujer, que deben 
atravesar situaciones idénticas. Como si se tratara de una tesis, el 
argumento se propone comprobar de qué forma se percibe la misma 
historia a partir del recurso de cambiar el sexo de su protagonista. 

Natalia y Pablo son profesores universitarios, ambos dan clases 
en la Facultad de Agronomía, están casados y tienen dos hijos. Los 
dos comenzarán una aventura amorosa con uno de sus alumnos. 
Con generosidad, la película elige no ver un acto de maldad en sus 
infidelidades, sino que las retrata como parte de un proceso emocional 
lleno de conflictos éticos y morales. Las diferencias surgen cuando 
aparece el punto de vista de los otros, el de la sociedad de la que 
ambos forman parte.  

La clave radica en el principio de igualdad de la premisa. Porque 
si bien las situaciones que enfrentan Natalia y Pablo no son idénticas 
en sus detalles, lo son en la intención de la puesta. Sin embargo, ¿se 
juzga de la misma forma una infidelidad si la lleva adelante un hombre 
que si lo hace una mujer?  

El aroma del pasto recién cortado permite que hombres y mujeres 
vuelvan a comulgar en la naturaleza sensible que los une. Una decisión 
antes que nada ética, que elige ponerse del lado de sus personajes 
para acompañarlos sin emitir juicios.

D:  Celina Murga.
2024 · 114 min. · Color
Argentina-Alemania-
México-Uruguay-
Estados Unidos.
 

Extractos de un texto 
de Pablo Cinelli
Página/12 
sep. 19, 2024
Buenos Aires

La luz que imaginamos está construida desde los momentos de 
transición que ejercen de bisagra entre una tristeza y otra, entre una 
conversación rota y una quebrada, entre una mala noticia y un nuevo 
intento que no cristaliza en éxito, entre el recuerdo de una boda no 
deseada y el miedo a otra. Kapadia dibuja el perfil emocional de 
sus personajes partiendo siempre de esos tiempos aparentemente 
condenados a la intrascendencia para evitar estridencias melo-
dramáticas, subrayados innecesarios y, ya se ha dicho, cualquier 
elemento que pueda interferir entre las actrices y una cámara que se 
convierte en un ente de movimientos imperceptibles que lo observa 
todo desde una cercanía intimista emocionante, y que rehúye de los 
gestos bruscos y de las composiciones forzadas. Lo importante es 
el rostro; y desde el rostro de las protagonistas entra el espectador 
en su dinámica, entiende su angustia, su desesperación, su sentirse 
perdidas en una ciudad llena de soledad que devora a sus habitantes. 

 El viaje a un entorno eminentemente natural cuyo horizonte no se 
pierde entre la silueta de sus edificios se presenta entonces como 
la única salida posible, como la única forma de huir del pasado y 
de sortear las múltiples complicaciones del presente para poder 
empezar a vislumbrar la esperanza de un futuro. Alejadas de todas 
las formas de coerción patriarcales, las protagonistas consiguen 
desarrollarse libremente y cerrar incluso aquellas heridas que 
parecían estar destinadas a permanecer abiertas a perpetuidad. 
Kapadia acierta así a componer una obra que, desde una sencillez 
muy compleja, se deshace de todos los elementos que podrían 
resultar suplementarios, para, desde un esquema ascético, dejarle 
espacio a sus magníficas actrices, quienes ofrecen unas interpre-
taciones dignas de aplauso.

All We Imagine As Light
D: Payal Kapadia.
2024 · 118 min. · Color
Francia-India-Países 
Bajos-Luxemburgo-Italia 
Dist: Cine Caníbal.

Extractos de un texto 
de Rubén Téllez Brotons
El Antepenúltmo Mohicano
Cannes, 2024

LA LUZ 
QUE 
IMAGINAMOS
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A menudo olvidamos, en el transcurso de una vida “ordinaria”, que 
los grandes revolucionarios de la historia también participaron de la 
vida cotidiana y socialmente compartida. Olvidamos sus amistades, 
su crianza, sus amores, sus descubrimientos, sus caminos, etc. por 
dar foco a sus hazañas.  
 A menudo olvidamos también que detrás de los íconos no existe 
una predestinación y una espontaneidad, que la palabra revolucionario 
no designa una identidad sino una búsqueda.  
 Atravesar el documental de Pablo Mensi, Los caminos del Che, 
es reunirse con Ernesto Guevara de la Serna antes de El Che. Es ver 
cómo vivió a través de otros, en particular de su amigo de infancia 
Carlos Calica Ferrer [con quien emprendió su viaje por Latinoamérica 
el 7 de julio de 1953, iniciado en Alta Gracia, Córdoba y terminado 
en Guayaquil], quien da testimonio de sus anécdotas juntos, de su 
forma de vida ordinariamente descomunal, de una sensibilidad que 
decide llevar hasta las últimas consecuencias.  
 Realizando una especie de segunda parte a la obra de Walter 
Salles, Diarios de motocicleta (2004), Mensi decide completar 
a través de la no ficción dicha perspectiva. Hace énfasis en el 
segundo viaje de Ernesto Guevara por Latinoamérica, y busca un 
nuevo comentario sobre sus diarios a través de la voz de Calica 
[que rememora el camino hacia la revolución y las permanentes 
promesas que ambos hicieron al reencontrarse].  
 La película amplía el universo de una figura clave de la historia 
latinoamericana y mundial y con ello se abre de nuevo el archivo 
documental y personal que ha constituido a la leyenda. Quizá una 
oportunidad para acercarnos más a ella y también para seguirla 
cuestionando. Ahora El Che tiene más formas de ser nombrado: 
Ernesto Guevara, Ernesto, Ernestito, amigo. 

D: Pablo Mensi.
2023 · 72 min. · Color
Argentina 
Dist: Austrl Films.

Alei Rajme
Colaboración 
de Cineteca Nacional
mar. 25, 2025

LOS CAMINOS 
DEL CHE

                                                               

DORMIR
CON LOS
OJOS
ABIERTOS

Tras filmar varios cortometrajes, codirigir Ricardo Bär y consagrarse 
en el circuito de festivales internacionales con su ópera prima en 
solitario, El futuro perfecto (2016), esta cineasta nacida en Alemania, 
pero formada y radicada durante muchos años en Argentina, viajó 
a Brasil para otro extraño y fascinante relato protagonizado por dos 
jóvenes chinas.  

 Kai (Liao Kai Ro) es una muchacha que llega de vacaciones a 
Recife con el corazón roto por un novio que la ha abandonado a 
último momento. Conocerá primero en la playa a un traductor porteño 
radicado en Brasil, luego a Fu Ang, dueño de un negocio que vende 
paraguas, y más tarde empezará a seguir los pasos o los registros 
(casi fantasmales) de Xiao Xin, y que es la otra gran protagonista de 
este misterioso relato. A esta altura, Nele Wohlatz parece obsesionada 
por las desventuras de jóvenes chinas que se han radicado fuera de 
su país o viajan de un lugar a otro, mujeres nómadas como la propia 
directora que tienen que adaptarse. 

 Habrá algunos incidentes (como un incendio en una torre), encuen-
tros con personajes bastante exóticos e impulsivos y trabajos más que 
precarios en una deriva, un extrañamiento, una invitación a descubrir 
nuevas sensaciones y sentimientos. Un registro melancólico que, 
con una historia muy distinta, por momentos remite a ciertos climas 
de Felices juntos (1997), el clásico de Wong Kar-wai (sobre todo por 
la perspectiva extranjera en un entorno latinoamericano); y en otros 
al cine de Eric Rohmer y Jim Jarmusch.  

Rodado sin excesos, sin artilugios, sin manipulaciones, sin lugares 
comunes, Dormir con los ojos abiertos combina sin tensiones a intér-
pretes no profesionales con otros de largo recorrido en una película 
mutante que parece contagiarse de la capacidad de asombro y de 
enfrentarse a lo inesperado que tienen sus dos heroínas. 

Dormir de Olhos Abertos
D: Nele Wohlatz.
2024 · 97 min. · Color
Brasil-Argentina-
Taiwán-Alemania
Dist: Salón de Belleza.

Extractos de un texto 
de Diego Batlle
Otros Cines
feb, 17, 2024
Argentina
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Shiori Ito tenía 28 años cuando un importante periodista de la televisión 
japonesa la drogó y la violó. Después del traumático evento, la joven, 
también periodista, comenzó un proceso legal que fue mermado una 
y otra vez por las autoridades. Ante esto, Ito decidió hacer público su 
caso, comenzó una investigación en torno a todas las irregularidades 
del caso y escribió un libro, a la par que documentaba en video todo 
el proceso. Con más de 400 horas de rodaje, Black Box Diaries se 
convirtió en un poderoso documento histórico. 
 Desde una inicial y shockeante conferencia de prensa hasta un 
juicio, pasando por incontables idas y vueltas con las denuncias 
policiales y legales, además de complicaciones personales y emo-
cionales, la película sigue los distintos estadios del caso desde la 
perspectiva de la víctima. El film incluye sus intentos por denunciar al 
abusador, la dificultad para que las autoridades le presten atención, 
las no necesariamente positivas reacciones familiares y sociales, 
y pone bastante énfasis en la publicación del libro que Ito escribió 
sobre el tema, en 2017. 
 Pero  Black Box Diaries no es un documental sobre un caso y no 
tiene una búsqueda periodística tradicional. Es un autorretrato, un 
diario que sigue el recorrido emocional de la protagonista a través 
de los años. La curiosidad principal de la película pasa por la primera 
persona.  
 Como sucede en muchos de estos autorretratos, hay cierto grado 
de autoexposición que puede resultar un tanto incómodo, pero el 
caso de Ito va más allá de una situación estrictamente personal. 
Se trata de un hecho que fue, y en cierto modo sigue siendo, muy 
relevante en Japón, por sacar a la luz una larga historia de violencia, 
abusos y agresiones masculinas que muchas mujeres prefieren callar. 

D: Shiori Ito.
2024 · 104 min. · Color
Japón
Dist: Synapse.

Extractos de un texto 
de Diego Lerer
Micropsia Cine 
ene. 14, 2025
Argentina

BLACK
BOX
DIARIES 

                                                                            

YO VI TRES 
LUCES 
NEGRAS 

Desde mediados del siglo XX, Colombia ha sido el hogar de uno de 
los conflictos guerrilleros contemporáneos más complejos del mundo. 
Aparecieron movimientos militares, en gran parte, como una respuesta 
organizada a la intervención imperial de Estados Unidos, que res-
paldó a grupos de extrema derecha y, al final, terminó provocando 
una guerra civil. En la actualidad, estos enfrentamientos afectan a las 
ciudades civiles, donde la oscura historia del colonialismo español 
y la esclavitud ha dado lugar a comunidades afrocolombianas con 
un vibrante sentido de la cultura, la espiritualidad y el patrimonio, 
pero que se enfrentan a amenazas económicas y políticas desde 
muchos ángulos.  
 En su segundo largometraje Yo vi tres luces negras, el director San-
tiago Lozano Álvarez retoma este escenario específico para explorar 
la Colombia rural, [donde] José Jesús María Mina, un hombre mayor 
que vive en la costa pacífica, recibe la visita del fantasma corpóreo 
de su hijo, Pium Pium, al cual una facción militante armada asesinó 
violentamente. Advertido por su hijo de que él también morirá pronto, 
José se adentra en la selva para encontrar un lugar tranquilo.   
 Con una discreta pero tierna interpretación, José aparece con 
frecuencia en velatorios y rituales al calor de la luz de las velas. 
Poseedor de la capacidad de percibir aspectos ocultos del mundo 
que le rodea. 
 La película destaca sobre todo por su estilo visual, con el direc-
tor de fotografía Juan Velásquez que da una calidez emocional a 
cada escena a pesar de que la película se decanta por tonos más 
fríos. [Por otro lado] la música vocal de Nidia Góngora, en la que 
una mujer canta sobre los manglares, permite en Yo vi tres luces 
negras la conexión del humano con la naturaleza, quizás incluso 
más que la historia en sí. 

D: Santiago 
Lozano Álvarez.
2023 · 83 min. · Color
Colombia-México-
Francia-Alemania
Dist: FDR

Extractos de un texto 
de Olivia Popp 
Cineuropa 
feb. 21, 2024
Berlín
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El cineasta argentino Federico Luis Tachella tomó un riesgo muy alto 
en su primer largometraje. Primero, porque ha creado un coming of 
age en sentido contrario. Aunque la búsqueda de pertenencia de 
Simón, su solitario e incomprendido joven protagonista, es genuina 
y nos hace catalogarla de esa forma, el objetivo de Tachella está 
lejos de cumplir con la expectativa del género. Y, en segundo lugar, 
porque la película nos introduce a las dinámicas de un grupo de 
jóvenes neurodivergentes, una comunidad ciertamente vulnerable y 
en condiciones de desventaja, pero que también suele ser retratada 
desde la condescendencia. La cuestión es que, con el fin de pasar 
más tiempo con sus nuevos amigos y de recibir un certificado de 
discapacidad, Simón finge movimientos repetitivos con su cabeza 
y boca y usa un aparato auditivo para la sordera, haciéndose pasar 
como uno de ellos. 

La madre de Simón no entiende qué pasa con su hijo; el espectador, 
por su parte, puede que no llegue a comprender su necesidad por 
ser parte de este grupo. Los cuestionamientos éticos de las acciones 
de Simón se ponen sobre la mesa desde la misma película, pero el 
interés de Tachella está en otra parte. Lo que el director pretende es 
acercase y conocer a estos jóvenes sin prejuicios ni marcos este-
reotipados Para ello, recurre a la interpretación del actor profesional 
Lorenzo Ferro y a un elenco de actores con distintas discapacidades 
cognitivas. Hay empatía y respeto en el acercamiento cinematográfico, 
pero Tachella muestra también sus claroscuros. A través de Simón, 
conocemos a este grupo, sus deseos, sus engaños, sus juegos, sus 
formas de relacionarse… en fin, esos otros rasgos de su personalidad 
que muchas veces son desconocidos o pasan inadvertidos por su 
condición, pero que también definen quiénes son.  

D: Federico Luis Tachella.
2024 · 98 min. · Color
Argentina-Chile-Uruguay
Dist: Alfhaville Cinema.

Israel Ruiz 
Arreola, Wachito
Cineteca Nacional
oct. 15, 2024

SIMÓN 
DE LA
MONTAÑA 

                                                                            

REFLEJO 
DE UN 
PESCADOR

La cámara de Benjamín Delgado y Lucía Cavallotti nos introduce 
en el mundo de los pescadores y más particularmente dentro de la 
Fiesta Nacional del Surubí en Goya, Corrientes, en donde se dan cita 
para la competencia, más de 3,000 pescadores, entre los que se 
encuentra Tulio Mochi, el gran protagonista de Reflejo de un pescador. 

Aún para quienes estamos completamente distantes del placer 
de salir a pescar y disfrutar del silencio, de los atardeceres, de la 
geografía y de las horas de espera en compañía de los compañeros 
de equipo, es tanta la pasión que despliega Tulio en cada uno de 
sus pensamientos y en las anécdotas que desgrana, que es abso-
lutamente imposible no sentirse atraído por la cadencia del relato. 

En una muy conmovedora reflexión, [Tulio] plantea que inclusive 
algunos compañeros que han tenido que dejar de pescar, jamás 
dejarán de ser pescadores porque ellos siguen atrapando sus 
recuerdos y cada uno de los relatos en donde se vuelven a revivir 
los momentos juntos. 

Delgado y Cavallotti captan este universo con gran sensibilidad y 
se meten de lleno en ese microcosmos transmitiendo perfectamente 
la quietud, la serenidad, y la paz que trasuntan en las imágenes. 

Para que la llama no se apague, cada pescador tendrá el compro-
miso interior de ir pasando esa pasión a las generaciones venideras, 
a los que a modo de rito de pasaje se le irán transmitiendo cada uno 
de los detalles para convertirse en un pescador de ley. 

El dulce equilibrio que logran las secuencias se acompaña además 
por un hermoso trabajo de fotografía a cargo del propio Delgado, 
que demuestra que para entrar de lleno a un documental no hace 
falta trazar el retrato de una personalidad famosa, basta llegar al 
alma de una historia de vida y dejarse llevar.   

D: Lucia Cavallotti y 
Benjamin Delgado. 
2022 · 68 min. · Color
Argentina
Dist: Daimon Cine.

Extractos de un texto 
de Marcelo Cafferata
Lúdico News
abr. 21, 2022
Argentina
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Después del éxito de su ópera prima Huachicolero (2019), el ci-
neasta mexicano Edgar Nito presenta su segunda película, Un 
cuento de pescadores, la cual combina elementos de thriller con 
folk horror, creando imágenes que mezclan lo perturbador con la 
belleza natural de los lagos de la región de Pátzcuaro, Michoacán. 

Un cuento de pescadores es una adaptación de una leyenda puré-
pecha que ha sido transmitida de generación en generación en la zona 
de Pátzcuaro, donde se ha rumoreado que existe una mujer conocida 
como La Miringua, que atrae a los pescadores hacia las profundidades 
del lago y los embruja. Su nombre significa «olvido» u «olvidarse», 
confunde a sus víctimas, haciéndoles perder la noción del tiempo y el 
espacio hasta que se olvidan de sí mismas. Según el director, escuchó 
por primera vez esta leyenda mientras trabajaba en otro proyecto en 
una isla de Pátzcuaro. Fue en ese momento cuando él y su equipo 
comenzaron a pensar la idea de hacer algo alrededor de este relato. 

El siguiente paso fue realizar entrevistas y conversar con los habitan-
tes para entender qué significaba la leyenda para ellos. Esto significa 
que Un cuento de pescadores se construyó a partir de múltiples 
perspectivas y testimonios, lo que la convierte en una obra mucho más 
compleja de lo que parece, ya que a medida que se filmaba, la historia 
se fue enriqueciendo, incorporando diversas voces y experiencias. 

El director quería reflejar el miedo colectivo, ya que a medida que 
desaparecen personas y ocurren comportamientos extraños, la falta 
de una explicación lógica provoca que los personajes comiencen a 
hacer suposiciones, alimentando aún más el temor en la comunidad. «El 
miedo sin duda se contagia y se vuelve colectivo. Luego ya no importa 
que sea real, es real porque todos están metidos en el mismo miedo».

D: Edgar Nito.
2024 · 103 min. · Color
México
Dist: Cinépolis Distribución.

Extractos de una en-
trevista a Edgar Nito 
oct. 04, 2024
Ciudad de México

UN CUENTO
DE PESCADORES

                                                                            

UN AÑO DIFÍCIL En el panorama actual de la comedia francesa, dominado por las 
buenas intenciones y el costumbrismo más perezoso, Un año difícil, 
dirigida por el tándem formado por Olivier Nakache y Eric Toledano, 
se presenta como una estimulante anomalía. 

La pulsión transgresora del filme palpita ya en su inspirado prólogo, 
que encadena fragmentos de discursos presidenciales en los que 
la plana mayor de la política francesa de las últimas décadas, de 
Mitterrand a Hollande, invoca la resiliencia de la ciudadanía ante 
el final de “un año difícil”. A la resignación de los presidentes de la 
República, Nakache y Toledano responden con una estampa, ya 
ficcional, prendada de valor iconográfico: un enfrentamiento entre 
manifestantes antisistema y compradores compulsivos a las puertas 
de un centro comercial. 

Así es como Un año difícil cimenta su dialéctica esencial, que 
conforman el espíritu altruista, vestido de idealismo anticapitalista, 
y la codicia materialista, que campa a sus anchas en una realidad 
marcada por el individualismo. Para el estudio de la batalla entre la 
solidaridad y el egoísmo, Nakache y Toledano apuestan por meterse 
de lleno en las turbias y fructíferas aguas de la sátira más ácida. 

Es bajo este prisma que toma forma el impensable triángulo 
semisentimental que forman la atolondrada líder de un movimiento 
medioambientalista y dos rufianes hundidos por las deudas que 
se involucran en el activismo antisistema por intereses personales. 

En este contexto, afín a la picaresca, Nakache y Toledano se toman 
el tiempo necesario para ilustrar, sin afectación, las vicisitudes de 
unos personajes golpeados por la ola de precariedad que azota 
Europa y al mismo tiempo encuentran la distancia para retratar el 
activismo anticapitalista desde una perspectiva cómplice y escéptica.

Une année difficile
D: Olivier Nakache 
y Eric Toledano. 
2023 · 120 min. · Color
Francia
Dist. Nueva Era Films.

Extractos de un
texto de 
Manu Yáñez
El Cultural 
may. 31, 2024
Madrid
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LA CARGA  
MÁS PRECIADA

El extraordinariamente versátil cineasta Michel Hazanavicius, que 
posee una sorprendente habilidad para recrear mundos muy diversos 
a través de distintos tipos de géneros ha decidido probar suerte 
esta vez con la animación, y no sólo desde la posición de director, 
sino también como elemento fundamental en el diseño gráfico de 
un logrado largometraje sobre un tema especialmente delicado: la 
deportación y exterminio de judíos durante la Segunda Guerra Mundial. 

«Érase una vez, en un gran bosque, un pobre leñador y la mujer 
del pobre leñador…» Todo empieza como un cuento de hadas, en una 
tormenta de nieve en la que una mujer que recoge leña encuentra 
un bebé al que han arrojado desde un tren. La mujer, que no tiene 
hijos a pesar de todas sus plegarias, está decidida a quedarse con la 
niña, pero su marido se muestra totalmente reticente, ya que ambos 
son muy conscientes de lo que transportan los trenes. 

Michel Hazanavicius teje su película con el fin de elaborar un 
tapiz delicado y minimalista en una naturaleza omnipresente. Sin 
embargo, esta travesía, que se condimenta con una pizca de toques 
desenfadados, es profundamente conmovedora. La carga más 
preciada, que marca acertadamente las distancias con el potencial 
devastador del tema que aborda —sin renunciar en ningún momento 
a su esencia—, transmite su mensaje humanista y el recuerdo del 
holocausto con una contención original, benévola y conmovedora, 
todo ello a través de una estética a la vez sencilla y muy expresiva 
que se inspira en grabados antiguos (Julien Grande es el director 
artístico de la película), así como mediante la música de Alexandre 
Desplat, que lo impregna todo de un virtuosismo creativo. Se trata 
de una película rebosante de humildad que, además, tiene el gran 
mérito de ser capaz de llegar a todos los públicos.

La plus précieuse 
des marchandises
D: Michel Hazanavicius.
2024 · 81 min. · Color
Francia
Dist: Corazón Films.

Extractos de un texto 
de Fabien Lemercier
Cineuropa
Cannes
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PAX  IN 
LUCEM

Los símbolos son imperdibles. Capturan el tiempo de una manera 
que los objetos reales no soportan. El tiempo es una puerta girato-
ria. Los símbolos podrían ser algo así como la llave de esa puerta. 

Emiliano Mazza De Luca es uruguayo y vive en México. Es productor, 
director y también docente de cine. [Su más reciente película] Pax in 
Lucem podría mirarse como un documental sobre la vida, la obra y 
la familia de Torres García, pero él elige describirla como una road 
movie en la que, a través del viaje de Alejandro [bisnieto de Torres 
García] recorremos los distintos lugares por los que el pintor pasó 
hasta llegar al Montevideo de hoy. 

El punto de partida es la restauración del mural “Pax in Lucem”, 
uno de los íconos del arte pictórico uruguayo, que se quemó 
en el incendio en el Museo de Arte Moderno de Río de Janeiro. 
Restaurar un mural quemado puede ser como restaurar parte de 
la memoria de un artista. Restaurar parte de la memoria, no sólo 
es una manera de dialogar con la tradición y habitar el presente, 
también es un modo de imaginar perspectivas posibles de futuro. 

El arte constructivo es testimonio material de una filosofía que ubica 
al humano en una relación simétrica y respetuosa con el entorno. [Por 
ello] ver la película es encontrar en el arte más que una ventana, un 
reflejo, no sólo de lo que somos, sino también de lo que podemos 
ser. La propuesta de construcción de ese arte es una invitación a 
la contemplación, a encontrar en uno mismo fragmentos de otro. 

[En ese sentido, el filme es] también, una invitación a la observa-
ción de la obra plástica de un pintor que desde Uruguay cambió la 
historia del arte, y a cómo la restauración y la conservación de las 
obras artísticas del pasado nos permiten vincularnos con ellas como 
quien juega con máquinas del tiempo.

D: Emiliano 
Mazza De Luca.
2024 · 95 min. · Color
Uruguay
Dist: Passaparola Films.
 

Extractos de un texto  
de Gustavo Kreiman 
Latido Beat
ago. 05, 2024
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DEL CINE

MIGUEL STROGOFF 
(1943) Y EL LEGADO 
VISUAL DEL CARTEL 
CINEMATOGRÁCO

Rodrigo López Romero
Cineteca Nacional 

LosMiguel Strogoff, el correo del zar
      Detalle de lobby card promocional ∙ 1943
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La publicidad cinematográfica es un elemento fundamental para el 
éxito de las producciones fílmicas. Concebir un cartel como un espa-
cio de expresión, donde el uso creativo de formas y colores genere 
emociones y expectativas en el público, es un tema que sigue siendo 
objeto de estudio.  

Una de las colecciones más consultadas en el acervo de la Cineteca 
Nacional es la de carteles de cine. Estas imágenes se utilizan con 
frecuencia para ilustrar artículos, libros y documentales, pues este 
tipo de material publicitario no sólo proporciona información sobre 
los nombres de los involucrados en una película, sino que también 
comunica, en una sola imagen, su temática, tono y estética. Muchas 
veces, basta con ver un cartel para identificar si una película es un 
drama o una comedia, e incluso para intuir si será de nuestro agrado. 

A pesar de su importancia dentro del mundo cinematográfico, la 
industria concibe el cartel con un propósito claro: difundir una película. 
Especialmente en el pasado, estos afiches no estaban diseñados 
para perdurar. Una vez cumplida su función, la mayoría terminaban 
desechados.  

Para quienes trabajamos en el Acervo de la Cineteca Nacional, la 
conservación de estos testimonios gráficos es una carrera contra el 
tiempo. Preservarlos en las mejores condiciones posibles requiere 

un esfuerzo enorme. En algunos casos, el único vestigio que nos 
queda de una película es precisamente su publicidad. 
 Normalmente, el público sólo ve el resultado final de una obra 
artística y rara vez tiene la oportunidad de asomarse a su proceso 
de creación. Sin embargo, dentro de nuestro acervo iconográfico 
contamos con valiosos ejemplos de ese proceso, como es el caso 
de tres bocetos realizados en papel ilustración —aparentemente por 
distintos artistas— para la película Miguel Strogoff, el correo del zar, 
dirigida por Miguel M. Delgado en 1943. 

Esta película es una adaptación de la novela homónima de Julio 
Verne, que narra la historia de un mensajero del zar encargado de 
entregar información en plena invasión tártara en Siberia. Fue prota-
gonizada por Julián Soler y Lupita Tovar.

El análisis de los bocetos sugiere que fueron encargados con di-
rectrices claras, como la posición del caballo y su jinete, la batalla al 
fondo y la composición general. Probablemente, fueron creados para 
evaluar distintas opciones de diseño antes de seleccionar una definitiva. 

Afortunadamente, el cartel impreso por [la empresa] Litografía El 
Cromo nos permite conocer cuál fue el diseño elegido. Aunque no 
hemos identificado a los autores de los otros bocetos, la firma que 
aparece en el afiche nos permitió reconocer al responsable del diseño 
final: José Espert Arcos.

 

Evolución del boceto 
de Miguel Strogoff (1943). 

Elaborado por  diferentes artistas.
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Nacido en 1907, José Espert fue un publicista y cartelista español, 
miembro del Sindicato de Profesionales de las Bellas Artes de Madrid. 
Exiliado tras la Guerra Civil Española, llegó a México alrededor de 
1939 y tuvo un papel destacado en la creación de ilustraciones de 
gran calidad técnica para la publicidad cinematográfica mexicana. 
También diseñó anuncios para la Secretaría de Turismo. Entre las 
películas en las que participó como cartelista se encuentran Ca-
naima (Juan Bustillo Oro, 1945), Maclovia (Emilio Fernández, 1948) 
y La casa chica (Roberto Gavaldón, 1950).  

El cartel cinematográfico es, sin duda, un objeto de estudio con 
un vasto camino por recorrer. El acervo de la Cineteca Nacional 
sigue abierto a la llegada de nuevos documentos e imágenes que 
enriquezcan la investigación y ofrezcan perspectivas diversas. Volver 
a observar estas imágenes nos permite redescubrir información 
perdida y revalorar el trabajo de los artistas del pasado. 

 

 

Miguel Strogoff (1943). 
Cartel de la película elaborado 

por José Espert. Acervo iconográfico 
de la Cineteca Nacional 
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DESARROLLO 

ACADÉMICO

ABRIL 2025

CURSO: LUZ, CÁMARA, 
REVOLUCIÓN. EL TERCER CINE 
Y SUS SECUELAS

Imparte: Jacobo Asse.
Fecha: Del 30 de abril al 16 de julio 
de 2025.
Horario: miércoles de 18 a 21 h 
12 sesiones presenciales / 
Cineteca Nacional México

CURSO: 100 AÑOS 
DE SAM PECKINPAH

Imparte: Leonardo García Tsao 
Fecha:  Del 24 de abril al 31 de julio 
de 2025 
Horario: jueves de 18 a 21 h 
12 sesiones presenciales / 
Cineteca Nacional México

PROGRAMACIÓN DE 
CURSOS CINETECA 
NACIONAL



SECRETARÍA DE CULTURA

Secretaria
CLAUDIA CURIEL DE ICAZA

CINETECA NACIONAL

Director General
MARINA STAVENHAGEN VARGAS

Director de Difusión y Programación
NELSON CARRO RODRÍGUEZ 

Director de Acervos
CARLOS EDGAR TORRES PÉREZ

Director de Administración y Finanzas
VICENTE FERNANDO CÁZARES ÁVILES

Subdirección de Programación
ORIANNA PAZ ESMORIS

DIANA GUTIÉRREZ PORRAS

CAROLINA ARELLANO ROJAS

JESÚS BRITO MEDINA

EMILIO RIVAS GONZÁLEZ

DANIELA MARTÍNEZ VELASCO

ANA LAURA MANZANILLA GARCÍA

IVAN GUILLERMO CABAÑAS MATA

Subdirección de Distribución
ALEJANDRO GRANDE BONILLA

Subdirección de Difusión
ALFREDO DEL VALLE MARTÍNEZ

PROGRAMA MENSUAL DE LA CINETECA 

Edición y Composición Editorial
GUSTAVO E. RAMÍREZ CARRASCO 

Apoyo Editorial
ISRAEL RUIZ ARREOLA

BIANCA ASHANTI GONZÁLEZ SANTOS


