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L a Muestra Internacional de Cine llega a su edición número 76 con una 
selección que reúne Palmas de Oro, óperas primas distinguidas, películas 

animadas, documentales icónicos, clásicos restaurados, collages cinema-
tográficos y, por su puesto, grandes autores. Arrancamos con la presencia 
de México mediante dos largometrajes que representan a dos generacio-
nes: el primero es Memoria, la más reciente película de Michel Franco, pro-
tagonizada por un reparto internacional lidereado por Jessica Chastain y 
Peter Sarsgaard; el segundo, es el relanzamiento de Profundo carmesí, el 
clásico de Arturo Ripstein que ahora se presenta en una versión inédita y 
remasterizada que incluye material que en su momento fue retirado por la 
censura de los productores. Entre los grandes autores destaca la presencia 
de dos españoles: Pedro Almodóvar con La habitación de al lado, su pri-
mera película en habla inglesa, y Víctor Erice con Cerrar los ojos, su regreso 
al cine después de una pausa de treinta años. En esta muestra también 
se destaca la presencia de los primeros largometrajes de nuevos talentos 
como Un viaje en primavera de las taiwanesas Peng Tzu-Hui y Wang Ping-
Wen, Simón de la montaña del argentino Federico Luis Tachella, y Tierra 
de nuestros hermanos de los iraníes Raha Amirfazli y Alireza Ghasemi. De 
igual forma, sobresale la presencia de otras narrativas como It’s Not Me, el 
autorretrato experimental del cineasta Leos Carax, Memorias de un cara-
col, la cinta de animación para adultos de Adam Elliot y el mítico documen-
tal El pesar de los sueños, donde Les Blank registró el enloquecido rodaje 
de Fitzcarraldo, de su amigo y colega Werner Herzog. Finalmente, cerra-
mos con Anora, película del cineasta independiente Sean Baker, la cual 
se llevó el máximo galardón en la reciente edición del Festival de Cannes. 

CINETECA NACIONAL
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D: Arturo Ripstein. G: Paz Alicia Garciadiego. F en C: Guillermo Granillo. M: David Mansfield. E: Rafael 
Castanedo. Con: Regina Orozco, Daniel Giménez Cacho, Marisa Paredes, Patricia Reyes Spíndola, Julieta 
Egurrola, Rosa Furman, Sherlyn. CP: imcine, Ivania Films, MK2 Productions, Wanda Films, ffcc, Televisión 
Española. Prod: Pablo Barbachano, Marin Karmitz y Miguel Necoechea. Dist: imcine.

México-España-Francia | 1996 | 136 min.

PROFUNDO CARMESÍ
Autor de una de las obras más notables 
del cine mexicano, caracterizada por su 
marcado pesimismo, el uso riguroso de 
planos secuencia y su reinterpretación del 
melodrama. Con Paz Alicia Garciadiego  
ha confeccionado una filmografía poblada 
por personajes condenados a la fatalidad 
que van desde su primera obra juntos, El 
imperio de la fortuna (1985), hasta la más 
reciente, El diablo entre las piernas (2019).

PREMIOS Y FESTIVALES
1996 Osella de Oro al Mejor guion origi-

nal, escenografía y música original. Muestra 
Internacional del Arte Cinematográfico de la 
Bienal de Venecia. Italia. | Premio Sol de Oro a 
la Mejor película. Festival de Biarritz de Cine y 
Culturas de América Latina. Francia.

1997 Premio Ariel a mejor actriz (Regina 
Orozco), actor (Daniel Giménez Cacho), coac-
tuación femenina (Julieta Egurrola), fotografía, 
vestuario, escenografía, ambientación, efec-
tos especiales, y maquillaje. Academia Mexi-
cana de Artes y Ciencias Cinematográficas. |  
Diosa de Plata a mejor película, director y 
coactuación femenina (Verónica Merchant). 
Periodistas Cinematográficos de México.

La carrera criminal de Nicolás Estrella y 
Coral Fabre. Ella es una enfermera gorda, 
madre soltera, que sueña con encontrar 
al hombre ideal. Él es un estafador de 
mujeres maduras y solitarias, a las que se-
duce con sus encantos de falso caballero 
español. Ambos se relacionan a través del 
correo del corazón. Pronto, [Coral] descu-
brirá que Nicolás sólo quiere sus escasos 
ahorros, pero eso no impedirá que ella 
se decida a no dejarlo ir tan fácil, que 
abandone a sus hijos y que entre ambos 
se establezca una relación amorosa, tan 
profunda como tortuosa, marcada por 
una serie de espantosos crímenes, que al 
mismo tiempo los arrastra hacia su propia 
e inevitable destrucción.

La historia de los asesinos de viudas 
Martha Beck y Ray Fernández ocupó un 
buen espacio en la nota roja de fines de 
los años 40 y dio lugar a una extraordinaria 
obra de Leonard Kastle: Amantes sangui-
narios (The Honeymoon Killers, 1970). Pro-
fundo carmesí de Arturo Ripstein, no sólo 
se basa en los mismos hechos que dieron 
origen a la película de Kastle, sino además 
tiene muchos puntos de contacto con 

Extractos de un texto de Nelson Carro
Tiempo Libre

Ciudad de México, del 29 de noviembre al 4 de 
diciembre de 1996

ella. Pero como sucede con los filmes de 
Ripstein escritos por Paz Alicia Garciadie-
go, la reelaboración convierte los origina-
les ajenos en obras propias que se inscri-
ben en un universo muy coherente. Así ha 
sucedido desde El imperio de la fortuna, 
a lo largo de seis películas en las que de 
una u otra forma los autores trabajan so-
bre materiales extraños (Rulfo, Mahfouz,  
la biografía de Lucha Reyes, etc.) para inte-
grarlos a su mundo particular.

En Profundo carmesí, aparecen algunas 
novedades en relación a las películas an-
teriores de Ripstein. En primer lugar, una 
curiosa estructura de road picture; en se-
gundo, un humor hasta ahora desconoci-
do. Claro, se trata de humor negro, como 
no podía ser de otra manera en Ripstein. 
Pero no deja de llamar la atención la for-
ma en que la película consigue amalgamar 
humor y violencia, en ocasiones con estu-
pendos resultados que hacen de Profun-
do carmesí una gran comedia negra. 

El consagrado director Arturo Ripstein relanza su celebrado filme de 1996 con 
una versión restaurada e inédita que incluye una serie de secuencias que en 

su momento fueron eliminadas a causa de la visión moral de la época. Inspi-
rada en el caso real de “los asesinos de los corazones solitarios” de Estados  
Unidos, la guionista Paz Alicia Garciadiego trasladó la historia al México de 1949 
para retratar el intenso y retorcido romance entre Coral Fabre y Nicolás Estre-
lla. Ella es una mujer solitaria que busca satisfacer sus necesidades afectivas y 
sexuales, y él es un estafador de poca monta que se aprovecha de las mujeres. 
Juntos inician un viaje que los llevará por los caminos de la ambición, los celos 
y el crimen.

ARTURO RIPSTEIN
Ciudad de México, 1943
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D y G: Michel Franco. F en C: Yves Cape. E: Óscar Figueroa y Michel Franco. Con: Jessica Chastain, Peter 
Sarsgaard, Merritt Wever, Jessica Harper, Elsie Fisher, Josh Charles. Prod: Michel Franco, Eréndira Núñez 
Larios, Alex Orlovsky y Duncan Montgomery. CP: High Frequency Entertainment, Teorema y Case Study 
Films, Mubi, Screen Capital, The Match Factory. Dist: Pimienta Films. 

Memory | México-Estados Unidos | 2023 | 103 min.

MEMORY

Director, guionista y productor. Estudió 
la carrera de Comunicación en la Univer-
sidad Iberoamericana y, posteriormente, 
realizó cursos prácticos en la New York 
Film School, donde comenzó su labor 
como cineasta con la realización de una 
serie de cortometrajes entre los cuales 
destaca Entre dos (2003), que ganó el 
Gran Premio del Festival de Huesca. 
Como director ha tenido una prolífica 
recepción de premios dentro de impor-
tantes festivales de cine, como Cannes y 
San Sebastián. 

PREMIOS Y FESTIVALES
2023 Coppa volpi a Mejor Actor (Peter 

Sarsgaard).  Muestra Internacional del Arte 
Cinematográfico de la Bienal de Venecia. 
Italia | Selección Oficial en la sección Perlak. 
Festival Internacional de Cine de San Sebas-
tián. España | Selección Oficial en los Estre-
nos de Gala. Festival de Cine de Zúrich. Suiza 

2024 Selección Oficial en la sección Ho-
rizontes. Festival Internacional de Cine de 
Karlovy Vary. Chequia | Selección Oficial en la 
Competencia Internacional. Festival Interna-
cional de Cine de Bruselas. Bélgica.

Al principio de la nueva película de Michel 
Franco, Memoria, Sylvia (Jessica Chastain) 
abandona una reunión escolar, en la que 
claramente se ha sentido incómoda y 
aislada, para volver al apartamento de 
Brooklyn que comparte con su hija ado-
lescente Anna. Mientras Sylvia emprende 
el camino de vuelta a casa, la sigue un 
hombre cuyas acciones —abandonar la 
pista de baile para sentarse a su lado—
motivaron claramente que ella abando-
nara la fiesta abruptamente. A estas al-
turas de la película, conocemos algunos 
detalles de la vida de Sylvia: que trabaja 
en una guardería de adultos, que la rela-
ción con su hija es estrecha pero quizá 
sobreprotectora, y que es una alcohólica 
en recuperación que lleva sobria más de 
una década. Lo que no sabemos es la na-
turaleza de su relación con el hombre que 
la sigue, y que a la mañana siguiente sigue 
fuera de su apartamento.

La secuencia es un buen ejemplo de 
cómo la película de Franco subvierte las 
expectativas del espectador. Lo que pa-
rece el preludio de un drama sobre el 
acecho se convierte en otra cosa cuando 
el perseguidor de Sylvia resulta ser Saul  
(Peter Sarsgaard), un hombre apacible que 
padece demencia precoz.

Extractos de un texto de Alex Ramon
Sight & Sound

British Film Institute, 20 de febrero de 2024
Traducción: Gustavo E. Ramírez Carrasco

Desde su primer largometraje, Daniel 
y Ana (2009), pasando por Después de 
Lucía (2012), hasta la controvertida visión 
de la guerra de clases mexicana de Nuevo 
orden (2020), las películas de Franco han 
explorado a menudo el trauma y la disfun-
ción familiar. Con una protagonista que ha 
sufrido abusos sexuales en serie, Memoria 
no es una excepción en este sentido. Pero 
lo que la distingue de la obra anterior de 
Franco, que a veces ha parecido calculada 
en su crueldad, es su tono más redentor. 
Aunque mantiene las austeras carac-
terísticas formales que han distinguido  
el cine de Franco, Memoria es, con diferen-
cia, el trabajo más cálido del guionista y  
director. Volviendo a un escenario nor-
teamericano, esta película también reto-
ma el tema de los cuidados de su película 
Chronic, de 2015, pero al servicio de una 
historia de amor entre una mujer que aún 
se enfrenta a su pasado y un hombre que 
lucha por recordar el suyo. 

Sylvia es una madre sobreprotectora y obsesivamente organizada que desa-
rrolla su día a día entre el cuidado de su hija, su labor como trabajadora social 

y las reuniones de alcohólicos anónimos, donde lleva trece años. Un día, después 
de asistir a una fiesta, se percata de que uno de los hombres que se encontraba 
en el lugar la ha seguido. El miedo generado ante la situación se transforma en 
intriga cuando, a la mañana siguiente, el hombre sigue afuera de su casa, total-
mente desorientado. En ese momento la vocación de Sylvia la llevará a conocer 
y establecer una profunda relación con Saúl, quien posee demencia temprana. 
En este filme, Michel Franco desarrolla una historia de amor que destaca por 
un desenlace profundamente esperanzador, lo que contrasta con el resto de su 
filmografía, caracterizada por la postura crítica y pesimista del realizador. 

MICHEL FRANCO
Ciudad de México, 1979 
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D: Pedro Almodóvar. G: Pedro Almodóvar, basado en la novela Cuál es tu tormento, de Sigrid Nunez. F 
en C: Eduard Grau. E: Teresa Font. M: Alberto Iglesias. Con: Julianne Moore, Tilda Swinton, John Turturro, 
Sarah Demeestere. Prod: Agustín Almodóvar y Esther García CP: El Deseo. Dist: Warner Brothers. 

The Room Next Door | España-Estados Unidos | 2024 | 107 min. 

LA HABITACIÓN DE AL LADO 
Uno de los cineastas españoles más 
importantes y prolíficos de la actuali-
dad, inició su carrera cinematográfica 
a finales del franquismo y desde muy 
joven destacó por las características 
historias que presentaba, centrándose 
en personajes marginales que parecen 
anteponerse a los tabúes y la censura. 
En 1980 debutó con su primer largome-
traje comercial, Pepi, Luci, Bom y otras 
chicas del montón, una comedia que lo 
posicionaría en el ojo público e iniciaría 
su larga filmografía de éxitos. 

PREMIOS Y FESTIVALES
2024 León de Oro a Mejor Película, Pre-

mio Brian otorgado por la uaar - Unión de 
Ateos y de Agnósticos Racionalistas. Mues-
tra Internacional de Arte Cinematográfico 
de Venecia. Italia. | Selección Oficial en la 
sección Presentaciones Especiales. Festival 
Internacional de Cine de Toronto. Canadá. |  
Selección Oficial en la sección Proyecciones 
Premio Donostia. Festival Internacional de 
Cine de San Sebastián. España. | Selección 
Oficial en la sección Galas. l Festival de Cine 
de Londres. Inglaterra. | Selección Oficial en la 
sección Presentaciones Especiales. Festival 
Internacional de Cine de Chicago.  Estados  
Unidos. | Selección Oficial en la sección Ico-
nos. Festival Internacional de Cine de Busan. 
Corea del Sur.

Es una película sobre la vida desde la 
claridad de la muerte; es sobria hasta la 
agonía, pero inundada de colores encen-
didos; es un melodrama por definición 
exuberante y, sin embargo, toda ella cabe 
en la música callada del duelo; promete 
una gran historia de amor y, aquí no hay 
sorpresas, ahí está la pasión más pura 
trasmutada en el hilo de acero que une a 
dos amigas a un paso de todos los preci-
picios. Pero por encima de todo, la adap-
tación de la novela de Sigrid Nunez Cuál 
es tu tormento que propone Almodóvar 
no es nada más que un mapa, el mapa 
del territorio del rostro humano. Y lo es 
con una precisión tan admirable como 
enigmática.

El director se detiene en los rostros en-
focados en primer o primerísimo plano. 
Y ahí se queda a vivir. Y a morir. Toda la 
película se ofrece como un estudio y re-
flexión sobre el poder de la mirada y de 
la palabra. Casi en trance. Las palabras se 
convierten no tanto en imágenes como 
en material imaginario perfectamente fil-
mable (e inflamable, incluso). Importa el 
silencio, el otro lado de lo dicho, las som-

Extractos de un texto de Luis Martínez
El Mundo

Venecia, 3 de septiembre del 2024

bras detrás de un espacio siempre ilumi-
nado cenitalmente. 

El resultado es una continuación temá-
tica de Dolor y gloria (2019), pero desde un 
lugar más grave, herido y profundo. Ahora, 
al contrario que en su película anterior, lo 
relevante no es tanto la vida pasada que 
se proyecta en la culpa como ese futuro 
inmediato y ciego que todo lo detiene, 
todo lo anula y, del mismo modo, todo lo 
justifica y a todo da sentido. 

Lo que queda es una sinfonía de dos 
rostros convertidos en un mapa tan per-
fecto que acaba por ser él mismo el terri-
torio, el territorio del alma. Se preguntaba 
Borges por qué nos inquieta que un mapa 
esté incluido en un mapa, y las mil y una 
noches en el libro de Las mil y una no-
ches, y Don Quijote sea lector del Quijote, 
y Hamlet, espectador de Hamlet. Y se res-
pondía: «...si los caracteres de una ficción 
pueden ser lectores o espectadores, no-
sotros, sus lectores o espectadores, pode-
mos ser ficticios». 

Inspirada en la célebre novela Cuál es tu tormento de la escritora neoyorqui-
na Sigrid Nunez, La habitación de al lado sigue la vida de Ingrid y Martha, 

dos periodistas que fueron amigas durante la juventud. Con los años, Martha 
se dedicó al periodismo de guerra, mientras que Ingrid se volvió escritora. Su 
reencuentro se desarrolla a raíz de un diagnóstico de cáncer que cambia la 
vida de ambas mujeres; mientras Martha intenta aceptar su inminente muerte, 
Ingrid intenta encontrar la forma de acompañarla y cuidarla en este complejo 
tránsito. Teniendo como antecedente los cortometrajes La voz humana (2020) 
y Extraña forma de vida (2023), Almodóvar se aventura a realizar su primer lar-
gometraje en lengua inglesa que destaca por los poéticos y acotados diálogos 
de sus dos protagonistas.

PEDRO ALMODÓVAR 
Calzada de Calatrava, 

España, 1949 
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D y G: Raha Amirfazli y Alireza Ghasemi. F en C: Farshad Mohammadi. M: Frédéric Alvarez. E: Hayedeh  
Safiyari. Con: Hamideh Jafari, Bashir Nikzad, Mohammad Hosseini, Marjan Khaleghi, Hajeer Moradi, Marjan 
Ettefaghian, Mehran Vosoughi. CP: Furyo Films, Limited Circle, BALDR Film. Prod: Adrien Barrouillet, 
Alireza Ghasemi, Raha Amirfazli, Frank Hoeve, Charles Meresse, Emma Binet, Arya Ghavamian. Dist: 
Daimon Cine.

Dar Sarzamin-e Barâdar | Irán-Francia-Países Bajos | 2024 | 95 min.

TIERRA DE HERMANOS

Ambos se graduaron en Dirección de Cine 
por la Universidad de Arte de Teherán.  
Amirfazli estudia actualmente en el pro-
grama de Producción Cinematográfica 
MFA de la Universidad de Nueva York. 
Ghasemi es exalumno del Berlinale 
Talents (2022) y su cortometraje Lunch 
Time fue nominado a la Palma de Oro 
en el Festival de Cannes 2017. Tierra de 
nuestro hermanos es el primer largome-
traje de ambos cineastas.

PREMIOS Y FESTIVALES
2024 Premio de Dirección de la Compe-

tencia Mundial de Cine Dramático. Festival de  
Cine de Sundance. Park City, Estados Unidos. |  
Selección Oficial de la Competencia de Cine 
de Derechos Humanos. Festival Cinemato-
gráfico Internacional del Uruguay. | Premio 
Stone City a Mejor Largometraje Internacio-
nal. Festival de Cine de Sundsvall. Suecia. | Se-
lección Oficial de la sección Frontline. Festi-
val Internacional de Cine de Jeonju. Corea del 
Sur. | Selección Oficial de la sección Indepen-
dientes Internacionales. Filmfest München, 
Festival Internacional de Cine de Múnich. 
Alemania. | Selección Oficial de la sección Ex-
pectativas. Festival Internacional de Cine de 
Río de Janeiro. Brasil.

Tierra de nuestros hermanos, una exten-
sa observación en tres actos de los refu-
giados afganos que luchan por ganarse 
la vida bajo la opresiva discriminación 
en Irán, es el debut dramático de los ci-
neastas Raha Amirfazli y Alireza Ghasemi. 
Reforzado por un impresionante reparto 
que actúa a través de saltos tempora-
les, el fascinante guion y los evocadores 
escenarios envuelven al espectador en 
unas viñetas trágicas e incisivas a la vez. A 
medida que las historias conectan temas 
y familias, hasta llegar a un clímax catár-
tico, el trágico y desgarrador humanismo 
se entreteje con la suficiente sutileza para 
evitar el melodrama. 

Las historias entrelazadas de Moham-
mad, su enamorada Leila y el hermano 
mayor de ésta, Qasem, transcurren a lo 
largo de varias décadas, dando protago-
nismo a cada uno de los intérpretes que 
se enfrentan a un incidente concreto de 
(no) ciudadanía de segunda clase. Cada 
escenario es inmediato y vital gracias no 
sólo a la aguda escritura de Amirfazli y 
Ghasemi, sino también a la elección de 
los escenarios. Lugares evocadores y co-
loridos, desde una escuela nevada de  

Extractos de un texto de Jacob Oller 
Paste  

Atlanta, 25 de enero de 2024  
Traducción: Israel Ruiz Arreola, “Wachito”

Bojnord hasta las hileras de tomates de un 
invernadero, pasando por la casa de playa 
de una rica familia iraní en Bandar Anzali, 
representan la diversidad del país.

A medida que los personajes se ven 
acorralados por su tenue posición en su 
nuevo país, nos vamos poniendo nervio-
sos. Algunos se enfrentan a la muerte, 
otros a la violencia. Todos tienen el tras-
fondo tácito de la inseguridad. Un paso en 
falso y desaparecen. 

La conexión entre las tres historias es  
lo suficientemente flexible y distante 
como para seguir los cambios no sólo 
en la suerte de familia, sino en la actitud 
cambiante de una nación. Ningún lugar 
sigue siendo como era en 2001, aunque 
en todas partes se sigue cargando con el 
bagaje que se acumula año tras año. Puede  
que Irán esté cambiando lentamente, 
pero el microscopio de Tierra de nuestros 
hermanos observa el coste del cambio, 
exigido a los más desesperados por él. 

Bajo la sombra de la invasión estadounidense, una familia de refugiados 
afganos comienza su nueva vida en Irán, sin ser conscientes del precio que 

se espera que paguen por su situación atípica en este ambiente poco acoge-
dor: Mohammad, un adolescente y estudiante prometedor; Leila, una mujer 
aislada por la geografía, y Qasem que carga con el peso del sacrificio de su 
familia. El primer largometraje de los iraníes Raha Amirfazli y Alireza Ghasemi 
narra una odisea de 20 años dividida en tres actos, apoyada en las actuaciones  
de actores no profesionales y los espacios que habitan para representar la 
falta de perspectivas de quienes se ven obligados a abandonar sus tierras en 
busca de un futuro mejor.

RAHA AMIRFAZLI
Teherán, Irán, 1995

ALIREZA GHASEMI
Teherán, Irán, 1990
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D y G: Payal Kapadia. F en C: Ranabir Das. E: Clément Pinteaux. M: Dhritiman Das. Con: Kani Kusruti, Divya 
Prabha, Chhaya Kadam, Hridhu Haroon, Azees Nedumangad. Prod: Maxima Basu, Yashasvi Sabharwal CP: 
Petit Chaos. Dist: Cine Caníbal.

All We Imagine As Light | Francia-India-Países Bajos-Luxemburgo-Italia 
2024  | 118 min.

LA LUZ QUE IMAGINAMOS 
Cineasta radicada en Bombay. Estudió 
Dirección de Cine en el Instituto de Cine 
y Televisión de India. En el 2017 su corto-
metraje Afternoon Clouds fue seleccio-
nado en el Festival de Cine de Cannes, y 
posteriormente estrenó su filme expe-
rimental The Last Mango Before Mon-
soon en el Festival Internacional de Cine 
de Oberhausen (2015), donde recibió el 
premio fipresci y el Premio Especial del 
Jurado. Actualmente Payal es la única 
directora india que ha competido en el 
Festival de Cine de Cannes con La luz 
que imaginamos.

PREMIOS Y FESTIVALES
2024 Gran Premio en la Competencia 

de Largometraje. Festival de Cannes. Fran-
cia. | Premio rtve - Otra Mirada. Festival Inter-
nacional de Cine de San Sebastián. Espa-
ña. | Premio del Público en la Competencia 
Internacional. Festival Internacional de Cine 
de la unam (ficunam). México. | Selección Ofi-
cial en la sección Presentaciones Especiales. 
Festival Internacional de Cine de Vancouver.  
Canadá. | Selección Oficial en la sección Ti-
tulares. Festival Internacional de Cine de 
Melbourne. Australia. | Selección Oficial en la 
sección Una ventana al cine asiático. Festival 
Internacional de Cine de Busan. Corea del 
Sur. | Selección Oficial en la sección La hora 
de la Croisette. Festival de Cine Americano 
de Deauville. Francia. 

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 de-
seada y el miedo a otra, entre los pocos 
minutos que unos ojos se pierden obser-
vando desde una ventana la inmensidad 
de Bombay y los segundos en los que el 
silencio se queda colgando de una mira-
da ahogada en palabras sin piel. Kapadia 
dibuja el perfil emocional de sus perso-
najes partiendo siempre de esos tiempos 
aparentemente condenados a la intras-
cendencia para evitar estridencias me-
lodramáticas, 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 ob-
serva 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 ros-
tro de las protagonistas entra el especta-

Extractos de un texto de Rubén Téllez Brotons  
El antepenúltimo mohicano 

Cannes, 2024

dor 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 en-
tonces 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 to-
das las formas de coerción patriarcales, las  
protagonistas consiguen desarrollarse li-
bremente y cerrar incluso aquellas heridas  
que parecían estar destinadas a permane-
cer abiertas a perpetuidad. Kapadia acier-
ta 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 interpreta-
ciones dignas de aplauso.

El debut en largometraje de ficción de la cineasta Payal Kapadia, primer filme 
de India en aspirar a la Palma de Oro en treinta años, desarrolla una íntima 

historia sobre tres enfermeras que, confrontadas con una ciudad caótica y 
voraz, comienzan un viaje de introspección. Prabha, está casada, pero con su 
marido en el extranjero y sin mucha esperanza de que vuelva, decide enfocarse 
en su trabajo. Por su parte, Anu está viviendo un tórrido romance secreto con 
un chico que no es musulmán. Ambas mujeres cambiarán el paisaje citadino 
por un viaje a la costa para acompañar a su amiga y colega Parvaty, quien es 
desplazada de su hogar después de la muerte de su esposo. Entre tonos cálidos y  
secretos compartidos, estos tres personajes explorarán la profundidad de sus 
vínculos mientras nos permiten conocer un poco más de su vida y sus sueños. 

PAYAL KAPADIA 
Bombay, India, 1986 
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D: Federico Luis Tachella. G: Federico Luis Tachella, Tomás Murphy y Agustín Toscano. F en C: Marcos 
Hastrup. M: Hernán González Villamil. E: Tomás Murphy y Andrés Medina. Con: Lorenzo Ferro, Pehuén 
Pedre, Kiara Supini, Laura Nevole, Agustín Toscano, Camila Hirane. CP: 20/20, Mother Superior Films, 
Planta Producciones, 1230 Twelve Thirty Media. Prod: Patricio Álvarez Casado, Ignacio G. Cucucovich, 
Fernando Bascuñán, Carlos Rincones. Dist: Alfhaville Cinema.

Argentina-Chile-Uruguay | 2024 | 98 min.

SIMÓN DE LA MONTAÑA 
Estudió Ciencias de la Comunicación 
Social en la Universidad de Buenos  
Aires. Su corto La siesta (2019), se estre-
nó en el Festival de Cannes y ese mismo 
año fue premiado en el bafici. Después 
dirigió En el mismísimo momento (2023), 
galardonado en el idfa, y Quédate quie-
to o te amo (2023), galardonado en Mar 
del Plata. En 2024 estrenó el corto Cómo  
ser Pehuén Pedre y su primer largo, Si-
món de la montaña.

PREMIOS Y FESTIVALES
2024 Gran Premio de la Semana de la 

Crítica. Festival de Cannes. Francia. | Premio 
CineVision. Filmfest München, Festival Inter-
nacional de Cine de Múnich. Alemania. | Pre-
mio del Jurado a la Mejor Película y al Mejor 
Actor (Lorenzo Ferro) de la Competencia 
Latinoamericana. Festival de Cine de Lima 
pucp. Perú. | Selección Oficial de la Compe-
tencia Internacional. Festival de Nuevo Cine 
de Montreal. Canadá. | Selección Oficial de 
la sección Horizontes Latinos. Festival Inter-
nacional de Cine Donostia–San Sebastián. 
España. | Selección Oficial de la Competen-
cia Internacional. Santiago Festival Interna-
cional de Cine. Chile. | Selección Oficial de la 
sección Latinoamérica. Festival Internacio-
nal de Cine de Melbourne. Australia.

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, 
o sea, no se trata de la clásica historia de 
crecimiento o aprendizaje a la que esta-
mos acostumbrados. Aunque la búsque-
da de pertenencia de Simón, su solitario 
e incomprendido joven protagonista, es 
genuina y nos hace catalogarla de esa for-
ma, 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 comuni-
dad ciertamente vulnerable y en condi-
ciones de desventaja, pero que también 
suele ser retratada desde la condescen-
dencia. La cuestión es que, con el fin de 
pasar más tiempo con sus nuevos amigos 
y de recibir un certificado de discapaci-
dad, Simón finge movimientos repetitivos 
con su cabeza y boca y usa un aparato au-
ditivo para la sordera, haciéndose pasar 
como uno de ellos.

La madre de Simón no entiende qué 
pasa con su hijo; el espectador, por su par-

Israel Ruiz Arreola, Wachito
Cineteca Nacional

Ciudad de México, 15 de octubre de 2024

te, 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 pre-
tende es acercase y conocer sin prejuicios 
ni marcos estereotipados a estos jóvenes. 
Para ello, recurre a la interpretación del ac-
tor profesional Lorenzo Ferro y a un elenco  
de actores con distintas discapacidades 
cognitivas (idea que ya había esbozado 
previamente en su cortometraje Cómo 
ser Pehuén Pedre [2024]). Hay empatía y  
respeto en el acercamiento cinematográfi-
co, pero Tachella muestra también sus cla-
roscuros. A través de Simón, conocemos a 
estos jóvenes, sus deseos, sus engaños, sus 
juegos, sus formas de relacionarse… en fin, 
esos otros rasgos de su personalidad que 
muchas veces son des-conocidos o pasan 
inadvertidos por su condición, pero que 
también definen quiénes son. 

Simón es un joven de 21 años solitario e incomprendido que vive al borde 
de la cordillera de los Andes. Cansado de los problemas familiares y con 

la intención de conseguir una pensión del Estado, comienza a asistir a una 
escuela de personas con discapacidad cognitiva haciéndose pasar como uno 
de ellos. Ganadora del Gran Premio de la Semana de la Crítica en Cannes 2024, 
Simón de la montaña es un anti coming of age que ofrece una mirada sensi-
ble y sin condescendencia hacia una comunidad socialmente marginada por 
su condición. En su ópera prima, el cineasta Federico Luis Tachella evade los 
prejuicios y se apoya en un brillante elenco de actores no profesionales con 
distintas neurodivergencias.

FEDERICO LUIS 
TACHELLA 

Buenos Aires,  
Argentina, 1990
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D y G: Mohammad Rasoulof. F en C: Pooyan Aghababaei. E: Andrew Bird. M: Karzan Mahmood.  
Con: Mahsa Rostami, Setareh Maleki, Niousha Akhshi, Missagh Zareh, Soheila Golestani, Reza Akhlaghirad. 
Prod: Rozita Hendijanian, Mohammad Rasoulof, Amin Sadraei, Jean-Christophe Simon y Mani Tilgner. CP: 
Run Way Pictures, Parallel45 y Arte France Cinéma. Dist: Cine Caníbal.

Danaye anjir-e moabad | Francia-Alemania-Irán | 2024 | 168 min.

LA SEMILLA DEL FRUTO SAGRADO 
El director iraní inició su carrera a los 
nueve años como actor de un teatro 
local. Posteriormente estudió ciencias 
sociales y comenzó a escribir cine. En el 
2002 lanzó su ópera prima Gagooman 
con la que ganó varios premios y atrajo 
la mirada de la crítica por su sagaz estilo 
fílmico en donde destaca la crítica social 
hacia el régimen dictatorial de su país. 
Esta cualidad, que ha conservado hasta 
la fecha, le ha valido varias condenas a 
prisión y el exilio. 

PREMIOS Y FESTIVALES
2024 Premio Especial del Jurado en la 

Competencia de Largometraje, Premio fipresci  
Premio François Chalais. Festival de Can-
nes. Francia. | Premio del Público Ciudad de 
Donostia-San Sebastián a Mejor Película 
Europea. Festival Internacional de Cine de 
San Sebastián. España. | Selección Oficial en 
la sección Plaza Grande. Festival de Cine de 
Locarno. Suiza | Selección Oficial en la sección 
Habitación Central. Festival Internacional de 
Cine de Toronto. Canadá. | Selección Oficial 
en la sección Titulares. Festival Internacional 
de Cine de Melbourne. Australia. | Selección 
Oficial en la sección Iconos. Festival Interna-
cional de Cine de Busan. Corea del Sur. 

En los últimos años, Teherán ha sido un 
foco de turbulencias políticas, con nu-
merosas protestas, campañas políticas, 
y disturbios civiles. La clase social de la 
ciudad ha estado sometida a una tensión 
continuada. La semilla del fruto sagrado, 
dirigida por el iraní Mohammad Rsoulof 
(La vida de los demás), se erige como una 
protesta hacia esta situación, conforman-
do una película que utiliza un drama do-
méstico para realizar una crítica sobre la 
sociedad que el gobierno está creando.

Con un inicio que sumerge a la audien-
cia en el convulsivo panorama sociocul-
tural de Teherán, los planos creados por  
Rasoulof capturan la inquietud al borde 
del colapso. A lo largo de la primera mi-
tad de la cinta, vemos las calles plagadas 
de protestas, choques entre civiles y poli-
cías, y una división entre pueblo y Estado 
que va en aumento. Para ello, el notable 
trabajo de montaje liderado por Andrew 
Bird navega entre lo ficticio y lo real a 
través de la combinación de escenas pu-
ramente ficcionales con imágenes rea-
les capturadas y publicadas en las redes  
sociales sobre las protestas y manifesta-

Extractos de un texto de Mario Hernández
Mundo Cine

San Sebastián, 2 de octubre del 2024 

ciones en Teherán, borrando la línea entre 
narrativa y realidad.

Uno de los elementos clave de La semi-
lla del fruto sagrado es la facilidad con la 
que el guion escrito por el propio Rasoulof  
se sumerge en el contexto cultural de la 
ciudad. Teherán se convierte en un perso-
naje más de la cinta. La tensión sociocultu-
ral, el peso de la tradición, las necesidades  
de modernización y la influencia de la re-
gión son palpables a lo largo de toda la na-
rrativa. Unas capas contextuales que nunca 
son verbalizadas en exceso, sino que se si-
túan entre las interacciones de los perso-
najes y la opresiva atmósfera que se respira 
en cada escena. 

La semilla del fruto sagrado se erige 
como un espeluznante y conmovedor 
retrato del día a día en Teherán. Desde lo 
social a lo familiar, Rasoulof muestra cómo 
los disturbios se manifiestan tanto en el 
ámbito público como en el privado, crean-
do un paralelismo entre hombre y nación, 
ambos a punto de colapsar. 

Imam acaba de ser ascendido, ahora como juez de instrucción del Tribunal 
Revolucionario de Teherán su trabajo consiste en firmar penas de muerte y 

en manejarse con cautela dentro de su vida privada. Esto último se pone en  
riesgo cuando misteriosamente su arma desaparece. Imam, asediado por las 
tensiones políticas que van en ascenso, las penas de muerte que firma a diario  
y la sensación de estar siendo observado en todo momento, comienza a ins-
taurar un régimen de terror sobre su propia familia, de quienes desconfía pro-
fundamente. El reconocido cineasta iraní Mohammad Rasoulof, fue condena-
do a ocho años de prisión, latigazos y la confiscación de sus propiedades por 
“cometer crímenes contra la seguridad del país”, al exponer dentro de sus fil-
mes la tiranía y el terror social que se vive con el autoritario régimen de su país.

MOHAMMAD RASOULOF
Shiraz, Irán, 1972 
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D: Peng Tzu-Hui y Wang Ping-Wen. G: Yi-Hsun Yu. F en C: Yosuke Kato y Waikin Sou. E: Tzu-Hui Peng. 
M: Hsun-Ting Peng. Con: Jason King, Kuei-Mei Yang, Wei-Hua Lan, Shu-Wei Chang, Chiasui Chen. Prod: 
Ping-Wen Wang. Dist: Diversion.

Chun xing | Taiwán | 2023 | 90 min.

UN VIAJE EN PRIMAVERA 

Artista y cineasta, estudió en la Universi-
dad Nacional de Artes de Taiwán y actual-
mente cursa un máster en Producción 
Artística en la Universidad Politécnica 
de Valencia (España). Ha realizado varias 
exposiciones individuales a lo largo del 
mundo, entre las cuales destacan Inde-
pendent Land (2012), On the Verge (2019) 
y Transformation of the Universe (2023). 

Wang se especializó en Periodismo en la 
Universidad Nacional Chengchi y se li-
cenció más tarde en Producción de Cine 
y Televisión en la Universidad Loyola  
Marymount. Como cineasta, ha dirigido 
los cortometrajes Between Us (2014), 
Labyrinth (2016) y Military Dog (2019). 

PREMIOS Y FESTIVALES
2024 Premio al Mejor Actor (Jason King) 

en Concurso de Cine Joven (Idioma Chino). 
Premio fipresci. Festival Internacional de Cine 
de Hong Kong. China. | Selección Oficial en la  
categoría Encrucijada Asiática. Festival In-
ternacional de Cine de Seattle. Estados  
Unidos. | Selección Oficial en la categoría Cine  
del Mundo. Festival Internacional de Cine de 
Jeonju. Corea del Sur.

2023 Concha de Plata a la Mejor Direc-
ción. Festival Internacional de Cine de San  
Sebastián. España. | Premio a Mejor Guion en la  
Competencia de Largometrajes Asiáticos.  
Festival Internacional de Cine de Singapur. 
República de Singapur.

El cine de Ping Wen y Tzu-Hui es conteni-
do en los detalles, en las miradas, en los 
gestos. Desde la primera escena hasta la 
última, las autoras explicitan sus deseos 
estético-narrativos, pues su historia es tan 
orgánica que requiere tiempo y espacio su-
ficiente para florecer sin presiones. Así se  
articula la trama, con calma, mirando el 
detalle granulado de paisajes capturados 
en 16 mm y sentimientos encapsulados en 
la cotidianeidad más pura. El día a día de 
una pareja que comparte un compañeris-
mo lleno de claroscuros.

Con un protagonista profundamente 
antipático y poco entrañable, las directo-
ras taiwanesas construyen un recorrido 
emocional que culmina con la transgre-
sión de las hegemónicas imágenes de  
lo sentimental que han dominado las na-
rrativas visuales. ¿Qué es el amor? Khim 
descubre que el amor es el silencio ele-
gido y la posibilidad que se tiene de rom-
perlo a través de la palabra, aunque ésta 
sea sólo para pelear, para enunciar que se 
está presente, que se acompaña. 

Con el cuerpo de su esposa en un con-
gelador y la necesidad irracional de mojar 
su rostro para despertar de un mal sue-

Extractos de un texto de Bianca Ashanti
Cineteca Nacional

Ciudad de México, 16 de octubre del 2024

ño, Khim comienza a desandar el espacio 
transitado durante su matrimonio, ahora 
en soledad. La irrupción de su hijo en la his-
toria es el llamado de la realidad, el fin de  
la somnolencia del duelo y el duro des-
pertar de los conflictos olvidados. Todo 
esto erosiona el campo de los afectos. 
Khim es quien es, ha pasado una vida sin 
intentar adaptarse al mundo porque sus 
construcciones actanciales eran enten-
didas por su mujer. Ahora, la soledad se 
vuelve también parte del amor profesado 
para ella, ese amor fuera de toda norma 
que se alimentaba de peleas y de actos 
de cuidado sutiles, casi escondidos, que 
reflejaban una profunda ternura. 

En honor a esta ternura, Khim, cuya co-
jera se articula como un desdoblamiento 
de su incapacidad emocional de despla-
zamiento, emprende un último viaje, jun-
to a su esposa. Una cascada, un hombre y  
una caja de cenizas. La primavera ha ter-
minado y todo ha florecido, incluso aque-
llo que no ostenta una hermosa flor, pero 
que está lleno de vida en cada una de sus 
ramas. 

Khim-Hok y Siu-Tuan comparten un longevo matrimonio. Con los años las pe-
leas se han hecho más cotidianas pero su afecto es profundo. Un día, Tuan 

muere repentinamente y Khim, que dependía económica y emocionalmente 
de ella, se encuentra perdido en su pequeña casa a las afueras de Taipéi. Sin sa-
ber cómo afrontar la perdida, decide meter el cuerpo de su esposa a un conge-
lador. La situación, que se va volviendo cada vez más insostenible, colapsa con 
la inesperada visita de su hijo, que desencadena una serie de enfrentamientos 
con el pasado. Grabada en 16 mm, Un viaje en primavera es una ópera prima 
elegante y contemplativa que honra las tradiciones utilizando el hokkien, un 
idioma taiwanés que está prácticamente extinto a causa de la imposición del 
mandarín como idioma oficial por parte del Partido Nacionalista Chino.  

PENG TZU-HUI
Taichung, Taiwán,1989

WANG PING-WEN
Taipei, Taiwán, 1987
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D: Víctor Erice. G: Víctor Erice y Michel Gaztambide. F en C: Valentín Álvarez. M: Federico Jusid. E: Ascen 
Marchena. Con: Manolo Solo, José Coronado, Ana Torrent, Petra Martínez, María León, Mario Pardo.  
CP: Tandem Films, Nautilus Films, Pecado Films, La mirada del adiós, Pampa Films. Prod: Cristina 
Zumárraga, Pablo E. Bossi, Víctor Erice, José Alba, Odile Antonio-Baez, Agustín Bossi, Pol Bossi, 
Maximiliano Lasansky. Dist: Film Factory.

España-Argentina | 2023 | 169 min.

CERRAR LOS OJOS
Su filmografía es breve, pero ha alcan-
zado un estatus internacional de culto 
por su exploración introspectiva de la 
memoria, la identidad y la realidad coti-
diana, a menudo imbuida de un lirismo 
visual. Su primer largometraje, El espíri-
tu de la colmena (1973), rápidamente se 
convirtió en un clásico del cine español. 
Otras obras maestras suyas son El sur 
(1983) y El sol del membrillo (1992). 

PREMIOS Y FESTIVALES
2024 Premio Goya a Mejor Actor de Re-

parto (José Coronado). Academia de las Artes 
y las Ciencias Cinematográficas de España. |  
Medalla a Mejor Director, Guion Original, 
Actor Secundario (José Coronado) y Actriz  
Secundaria (Ana Torrent). Círculo de Escri-
tores Cinematográficos. España. | Premio 
Sophia a Mejor Película Europea. Academia 
Portuguesa de las Artes y Ciencias Cinema-
tográficas.

2023 Cannes Première (fuera de concur-
so). Festival de Cannes. Francia. | Premio a Me-
jor Película. leffest - Festival de Cine de Lisboa 
y Estoril. Portugal. | Premio Honorífico a Víctor 
Erice. Festival Internacional de Cine Donos-
tia-San Sebastián. España. | Selección Oficial 
de la sección Autores y Autoras. Festival Inter-
nacional de Cine de Mar del Plata. Argentina.

Según André Bazin –el gran teórico del 
realismo cinematográfico–, en el cora-
zón de la representación fílmica anida 
el complejo de la momia: si «la muerte 
no es más que la victoria del tiempo», 
entonces «fijar artificialmente las apa-
riencias carnales de un ser supone sacar-
lo de la corriente del tiempo y arrimarlo 
a la orilla de la vida». En Cerrar los ojos, 
la nueva y magistral película de Víctor 
Erice, esa tensión entre vida y muerte, 
entre aparición y eclipse, toma forma a 
través del personaje de un cineasta que 
lleva décadas sin filmar y que aspira a re-
cobrar una amistad perdida en los plie-
gues del tiempo y la memoria. En un mo-
mento clave del film, cuando ese rescate 
del pasado parece ya abonado al fracaso, 
el cineasta tiene la idea de confrontar a 
una serie de personajes con sus propias 
imágenes pasadas. La ocurrencia del viejo 
director invoca las tesis de Bazin, en cuan-
to que, en Cerrar los ojos, el cine deviene 
“algo así como la momificación del cam-
bio”. Para Erice, el cine tiene la capacidad  
de fijar el tiempo, de conservar la me-
moria, pero ese embalsamamiento de la  

Extractos de un texto de Manu Yáñez 
Fotogramas 

España, 29 de septiembre de 2023 

realidad choca bruscamente con el trans-
curso de la vida, que se abre camino de 
forma inexorable.

Esta doble articulación del tiempo —
momificado en la pantalla, incesante en 
la realidad— funciona como el motor de  
Cerrar los ojos, una obra que toma lo mejor 
de la herencia del cine —la esencialidad de 
los pioneros, el virtuosismo de los clásicos, 
el arrojo de los cineastas de la moderni-
dad— y la pone en diálogo con la Historia de  
España y, aún más, con el legado fílmico 
del propio Erice. Parecía imposible que un 
film pudiese hacernos olvidar la orfandad 
que hemos sentido los cinéfilos durante  
las tres décadas en las que Erice se ha au-
sentado de la dirección de largometrajes, 
pero Cerrar los ojos, con su arrollador cau-
dal de ideas, imágenes y emociones, logra 
el milagro. De hecho, Cerrar los ojos certi-
fica la vivacidad del cine, que se resiste a  
perder su condición privilegiada de arte 
del presente.

El actor español Julio Arenas desapareció misteriosamente cerca del mar du-
rante el rodaje de una película en los años 90. Tres décadas después, Miguel 

Arenas, amigo del actor y director de aquella película inconclusa, es entrevis-
tado en un programa de televisión que revive aquel misterioso caso, lo que 
deparará una sorpresa. Quizás Arenas no esté muerto, quizás ya no recuerde 
quién es. Primer largometraje del legendario realizador Víctor Erice después 
de un paréntesis de treinta años, Cerrar los ojos es un drama nostálgico y au-
toreflexivo sobre la memoria, la identidad, el paso del tiempo y la amistad, una 
carta de amor al cine marcada por claras referencias a la carrera del cineasta.

VÍCTOR ERICE
Valle de Carranza, 

España, 1940
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D, G y E: Leos Carax. F en C y B/N: Caroline Champetier. Con: Leos Carax, Denis Lavant, Kateryna Yuspina, 
Nastya Golubeva Carax, Loreta Juodkaite, Anna-Isabel Siefken, Petr Anevskii , Bianca Maddaluno. CP: CG 
Cinéma, Théo Films, Arte France Cinéma. Prod: Charles Gillibert y Leos Carax. Dist: PIANO.

C’est pas moi | Francia | 2024 | 42 min.

IT’S NOT ME 
Cinéfilo obsesionado, heredero espiri-
tual de la Nouvelle Vague, enfant terri-
ble con más de cuarenta años de carrera, 
su obra reinventa poéticamente las po-
sibilidades de la ficción y la imagen en 
el cine. Destacan en su filmografía su 
ópera prima Boy Meets Girl (1984), Los 
amantes del Puente Nuevo (1991), Holy 
Motors (2012) y Annette (2021), ganadora 
del premio a Mejor Director en el Festi-
val de Cannes. 

PREMIOS Y FESTIVALES
2024 Cannes Première (fuera de concur-

so). Festival de Cannes. Francia. | Selección 
Oficial de la sección Zabaltegi-Tabakalera. 
Festival Internacional de Cine Donostia-San 
Sebastián. España. | Selección Oficial de la sec-
ción Spotlight. Festival de Cine de Nueva York. 
Estados Unidos. | Selección Oficial de la sec-
ción Icons. Festival Internacional de Cine de  
Busan. Corea del Sur. | Selección Oficial de la  
sección Histoire(s) du Cinéma. Festival de 
Nuevo Cine de Montreal. Canadá. | Selec-
ción Oficial de la sección Create. bfi Festival 
de Cine de Londres. Reino Unido. | Selección 
Oficial. Viennale, Festival Internacional de 
Cine de Viena. Austria. | Selección Oficial de la  
sección Aclamadas. Festival de Cine de  
Lima pucp. Perú.

Si algo ha caracterizado la obra de Leos 
Carax es su radical libertad creativa. Ena-
morado hasta la médula del cine mudo, 
aplicado estudioso de la obra de Godard, 
compositor de una música visual que 
desangra de lirismo la mirada; los califi-
cativos que se le pueden aplicar al autor 
de Mala sangre [1986] son infinitos, como 
infinitas son las posibles lecturas de sus 
películas.

It ’s Not Me es un mediometraje de 
cuarenta minutos que funciona como un 
rodillo deconstructor que se lleva por de-
lante el esqueleto de la narración clásica 
para que las imágenes puedan fluir por 
la pantalla sin las corazas coercitivas del 
argumento. Carax construye un artefacto 
visual en el que, tomando como punto de 
partida los últimos trabajos de Godard, 
hace un repaso de su filmografía, de la 
Historia del cine y de la del siglo xx. It’s 
Not Me es un collage en el que lo mismo  
aparecen escenas de su filmografía que, 
gracias a pequeñas alteraciones, adquieren 
significados completamente nuevos, se-
cuencias de cintas clásicas como Alemania,  
año cero, Al azar, Baltazar o Vértigo, vi-

Extractos de un texto de Rubén Téllez Brotons
El antepenúltimo mohicano
Cannes, 22 de mayo de 2024

deos caseros que muestran momentos ín-
timos con su hija, y fotografías de Polanski;  
pero también es un ensayo sobre las for-
mas en que el cine puede moldear o con-
figurar la personalidad de alguien desde 
que es un niño, sobre la velocidad bana-
lizadora que el capitalismo le ha impreso  
a los fotogramas, sobre la perpetuación 
del horror y las injusticias en el mundo.

It’s Not Me es reflexión metafísica, con-
fesión arrepentida, recuerdo ebrio de me-
lancolía, psicoanálisis inclemente y, sobre 
todo, resumen y ampliación de la obra  
de Carax. Todas sus películas están en 
It’s Not Me e It’s Not Me expande el signi-
ficado de todas sus películas. Boy Meets 
Girl [1984], Mala sangre, Los amantes del 
Puente Nuevo [1991], Pola X [1999], Holy 
Motors [2012] y Annette [2021] son parte 
del engranaje de esta maravillosa pro-
puesta que invita a replantearse no sólo 
las formas de hacer y ver cine, sino tam-
bién de afrontar y observar la vida. 

«¿Dónde estás ahora, Leos Carax?» Esa fue la pregunta que el Centro  
Pompidou planteó al cineasta para una exposición que no llegó a realizar-

se. La idea, sin embargo, perduró y este mediometraje autobiográfico intenta 
responder la pregunta a través de un collage que evoca con cariño la estética 
de Jean-Luc Godard y repasa más de 40 años de la filmografía de Carax, mez-
clando escenas de sus películas, cintas clásicas, videos caseros, fotografías y  
recuperando personajes icónicos como Monsieur Merde. Dinámico, lúdico  
y onírico, Carax hace de este autorretrato un ensayo poético sobre el poder, la 
política y la creación de imágenes, que es a la vez irónico y juguetón, anárquico 
y profundamente personal.

LEOS CARAX
Suresnes, Francia, 1960
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D y G: Alain Guiraudie. F en C: Claire Mathon. M: Marc Verdaguer. E: Jean-Christophe Hym. Con: Félix 
Kysyl, Jacques Develay, Catherine Frot. Prod: Charles Gillibert. CP: CG Cinéma, Scala Films, ARTE France 
Cinéma. Dist: LAT-E. 

Miséricordie | Francia | 2024 | 102 min. 

MISERICORDIA

En 1990 realizó su primer cortometra-
je, Les héros sont immortels. Con un 
estilo picaresco y en tono de cuento, 
retrató a la clase trabajadora, como 
en el mediometraje Ce vieux rêve qui 
bouge, ganador del Premio Jean-Vigo 
y presentado en 2001 en la Quincena 
de Realizadores, donde fue descrito 
por Jean-Luc Godard como «la mejor 
película del Festival de Cannes». Entre 
enigmático, encantador, poético y sub-
versivo, su cine, a menudo filmado en  
el sur de Francia, explora la sexualidad  
y el deseo desde una perspectiva delica-
da y poco común.

PREMIOS Y FESTIVALES
2024 Selección Oficial. Queer Palm. Fes-

tival de Cannes. Francia. | Selección Oficial 
del premio CineRebels. Festival de Cine de 
Múnich. Alemania. | Selección Oficial de la 
Espiga de Oro a la Mejor Película. Semana 
Internacional de Cine de Valladolid. España. 

En un aparentemente apacible pueblo de 
provincia francés llamado Saint-Martial, 
en el que parece no vivir nadie más que 
la decena de protagonistas, se desarro-
lla Miséricordia, una película cambiante 
que parece en principio un acercamien-
to dramático a esa cargada palabra para 
irse revelando de a poco como un genial 
ejercicio cómico con una buena dosis de 
humor negro y de anticlerical irreveren-
cia, ambas especialidades de su director, 
el gran Alain Guiraudie.

El que arriba es Jérémie (Félix Kysyl), un 
joven que viene al velorio de un hombre 
mayor, el panadero del pueblo, y se queda 
a pasar unos días con su viuda, Martine (Ca-
therine Frot), en la casa de esta. No queda 
del todo clara la relación de Jérémie con el  
fallecido —aparentemente trabajaba en 
su panadería cuando era adolescente— ni 
con su familia pero se ve que tiene una cá-
lida relación con Martine y una más tensa 
con su hijo Vincent (Jean-Baptiste Durand) 
y el solitario Walter (David Ayala), un amigo 
de la familia, ambos un tanto marginales.

Mientras Jéremie estira su permanen-
cia en el pueblo y los hermanos se ponen 
nerviosos y lo enfrentan —cada uno a 
su modo, uno mediante llamativamen-
te pegajosos combates físicos, el otro 
poniendo excusas, fugándose o bebien-

Extractos de un texto de Diego Lerer
Micropsia

Cannes, 21 de mayo de 2024

do mucho pastis—, la tensión empieza a 
crecer, lo mismo que las confusiones se-
xuales y otros misterios. Además de ellos 
está el muy curioso cura del lugar, el Padre  
Grisolles (Jacques Develay), que parece 
estar siempre en todos lados y, cuando 
se produzca un hecho criminal, la poli-
cía tendrá las mismas facultades hasta 
de abrir las puertas de los cuartos de los 
sospechosos cuando duermen.

Un thriller cómico, hitchcockiano en su 
variante más ligera pero mucho más se-
xual en su contenido, Miséricordia toma 
otro rumbo a partir de ese hecho criminal 
cuyos detalles será mejor no adelantar. 

Religión, sexo, secretos y mentiras de 
todo tipo salen a la luz en un combo muy 
ácido que Guiraudie maneja con elegan-
cia y ligereza. Y es que por algún motivo 
no del todo claro Jérémie despierta pasio-
nes en el pueblito y no hay sexo ni credo 
que pueda resistirse a sus misteriosos en-
cantos. Como en El desconicido del lago 
(2013), el sexo y el crimen se mezclan de 
maneras impensadas en la obra de este 
iconoclasta, libre y felizmente irrespetuo-
so cineasta francés. 

El regreso de Jérémie a su pueblo a fin de asistir al funeral del panadero para 
el que solía trabajar remueve asuntos del pasado. El joven se instala en la 

casa de la viuda Martine, lo que despierta las suspicacias del hijo del fallecido. 
La desaparición de uno de los personajes instala una atmósfera de sospecha 
en el lugar. Tras su película Un héroe anónimo (2022), Alain Guiraudie regresa a 
la región francesas de Occitania, donde filmara El desconocido del lago (2013) 
para construir aquí un thriller rural influido por el cine de Claude Chabrol y la 
carga irónica de Hitchcock. Entre deambulaciones silvestres, los protagonistas 
demuestran que en el cine de Guiraudie la pulsión misericordiosa no viene 
marcada por la moral sino por el deseo.

ALAIN GUIRAUDIE
Villefranche-de- 

Rouergue, Francia, 1964
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D, F en C y Prod: Les Blank. G: Michael Goodwin. E: Maureen Gosling. Con: Werner Herzog, Klaus Kinski, 
Claudia Cardinale, Jason Robards, Mick Jagger. CP: Flower Films. Dist: Tonalá Distribución.

Burden of Dreams | Estados Unidos-Alemania | 1982 | 95 min.

EL PESAR DE LOS SUEÑOS

Aunque mejor conocido por su docu-
mental de 1982 El pesar de los sueños, 
Les Blank dedicó gran parte de su ca-
rrera como documentalista a registrar 
la vida, la cultura y la música de las pe-
riferias norteamericanas. En su extensa 
filmografía destacan además las pelí-
culas Garlic is as Good as Ten Mothers, 
seminal documental sobre comida de 
1980, y How to Smell a Rose: A Visit with 
Ricky Leacock, una conversación con el 
legendario emblema del Cine Directo 
estadounidense Richard Leacock. 

PREMIOS Y FESTIVALES
1983 Premio Flaherty al Mejor Documen-

tal. Premios Bafta. Academia Británica de las 
Artes Cinematográficas y de la Televisión. 
Reino Unido. 

El pesar de los sueños, de Les Blank, es 
uno de los documentales más notables 
jamás realizados sobre el rodaje de una 
película. Hay al menos dos razones para 
ello. Una es que la película que se rodó, 
Fitzcarraldo, de Werner Herzog, supuso 
algunas de las experiencias de rodaje en 
exteriores más tortuosas y peligrosas de la  
historia del cine. La otra es que el docu-
mental está dirigido por Les Blank, un 
cineasta brillante, que no teme plantear 
preguntas difíciles y retratar a Herzog con 
todos sus defectos.

La historia de Fitzcarraldo es ya una le-
yenda del cine. La película se rodó en las 
profundidades de las selvas tropicales de 
Sudamérica, a miles de kilómetros de la  
civilización. Cuando la primera versión es-
taba a medio terminar, su estrella, Jason  
Robards, fue trasladado de urgencia a 
Nueva York con disentería y los médicos 
le prohibieron volver al lugar de roda-
je. Herzog sustituyó a Robards por Klaus 
Kinski (protagonista de su Aguirre, la ira 
de Dios, [de 1972]), pero mientras tanto, 
el coprotagonista Mick Jagger abandonó 
la producción debido a un compromiso 
con una gira de conciertos. Entonces, la 

Extractos de un texto de Roger Ebert
Estados Unidos, 1 de enero de 1982

Traducción: Gustavo E. Ramírez Carrasco

versión de Kinski de Fitzcarraldo se vio 
atrapada en medio de una guerra fron-
teriza entre tribus de indígenas. Toda la 
producción fue trasladada mil doscientos  
kilómetros, a una nueva localización don-
de los contratiempos incluyeron acciden-
tes aéreos, enfermedades y ataques de 
tribus poco amistosas. Y todas esas pe-
nurias se sumaron a la increíble tarea que 
Herzog se propuso filmar: quería mostrar 
a su obsesionado héroe utilizando cientos 
de indígenas para subir un barco de vapor 
entero por una ladera utilizando sólo 
herramientas básicas.

¿Qué lleva a Herzog a hacer películas 
que ponen a prueba su cordura y arriesgan 
su vida y la de sus colaboradores? Stanley 
Kauffmann, en The New Republic, sostenía 
que, para el alemán, el propósito del cine 
es arriesgarse a morir, y cada una de sus 
películas es, de alguna manera, un desafío 
lanzado a las adversidades. El pesar de los 
sueños nos ofrece un extraordinario retra-
to de Herzog atrapado en medio de uno 
de sus sueños más salvajes. 

Durante años, el aclamado cineasta Werner Herzog luchó por completar 
su película más ambiciosa, Fitzcarraldo (1982), la historia del intento de 

un hombre por construir un teatro para ópera en la profundidad de la selva 
amazónica. El documentalista Les Blank, amigo cercano de Herzog, registró el 
proceso para esta producción, una empresa peligrosa debido a la determina-
ción del director alemán por filmar las más improbables escenas sin ayuda de 
efectos especiales y usando incluso modelos en escala real como un barco 
de vapor de 300 toneladas que debió ser arrastrado por cientos de indígenas 
peruanos. El resultado es un documento extraordinario sobre un enloquecido 
proceso de filmación y una mirada única a la descabellada misión de uno de 
los cineastas más feroces de la historia del cine. 

LES BLANK
Tampa, Estados Unidos, 

1935 – Beberly Hills, 
2013
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D, G y E: Sean Baker. F en C: Drew Daniels. Con: Mikey Madison, Mark Eydelshteyn, Yura Borísov, Karren 
Karagulian, Vache Tovmasyan, Alekséi Serebryakov, Ivy Wolk. CP: Cre Film. Prod: Alex Coco, Samantha 
Quan y Sean Baker. Dist: Universal Pictures.

Estados Unidos | 2024 | 138 min.

ANORA

Exponente genuino del cine indepen-
diente estadounidense, su obra está 
influenciada por el neorrealismo italia-
no y el Dogma 95, y lo mismo filma con 
un IPhone o en 35mm. Sus historias son 
protagonizadas por personajes descara-
dos y arrolladores que viven al margen 
del sueño americano como las niñas de 
El proyecto Florida (2017), las prostitutas 
trans de Tangerine (2015), o el actor por-
no de Red Rocket (2021). 

PREMIOS Y FESTIVALES
2024 Palma de Oro. Festival de Cannes. 

Francia. | Selección Oficial de la sección Perlak.  
Festival Internacional de Cine Donostia-San 
Sebastián. España. | Selección Oficial. Festi-
val de Cine de Nueva York. Estados Unidos. |  
Estreno Internacional. Festival Internacio-
nal de Cine de Morelia. México. | Selección 
Oficial. Festival Internacional de Cine de 
Miskolc. Hungría. | Selección Oficial de la sec-
ción The Essentials. Festival de Nuevo Cine 
de Montreal. Canadá. | Selección Oficial de la 
sección Icons. Festival Internacional de Cine 
de Busan. Corea del Sur. | Selección Oficial de 
la sección Galas. BFI Festival de Cine de Lon-
dres. Reino Unido.

Desde que Tangerine (2015) le diera re-
conocimiento internacional, el cineasta 
estadounidense Sean Baker ha forjado  
una carrera que ha sabido surcar las aguas 
de Hollywood sin sumergirse del todo en 
las mismas y sin comprometer un sentido 
estético y narrativo. Navegar en los már-
genes implica siempre un esfuerzo cons-
tante por mantenerse a flote y Baker lo 
sabe perfectamente. Esa resistencia le ha 
otorgado una fuerza única como cineasta, 
que rebosa vitalidad e ingenio en Anora, 
su más reciente película, estelarizada por 
Mikey Madison. Aquí la actriz se convier-
te en Ani —Anora—, una escort y bailarina 
que se enreda con Vanya (Mark Eydelsh-
teyn), el joven hijo de un mega millonario 
ruso que está viviendo en Estados Unidos 
y que se enamora perdidamente de ella. 
Tras una semana de intenso amorío, el 
joven adinerado decide casarse con Ani  
en Las Vegas, lo que provoca un desastro-
so problema.

Ya habiendo explorado odiseas urba-
nas similares tanto en Tangerine como 
en Red Rocket, en esta ocasión Baker se 
acerca más a los terrenos de la screwball 
comedy, género clásico del cine esta-

Extractos de un texto de Jorge Negrete 
Cine PREMIERE 

Ciudad de México, 25 de mayo de 2024

dounidense de los años 30 y 40, teniendo  
como referentes precisos a cineastas con 
la energía y vigor de Howard Hawks y 
George Cukor. El cineasta entrega una pe-
lícula que revitaliza el género con códigos 
contemporáneos, sin dejar de lado lo que 
hace tan efectivo a dicho género, que es 
el contacto entre personas que quizá en 
otras circunstancias no podrían conocerse, 
escucharse o ni siquiera mirarse. 

Lo que comienza como un idilio lleno de 
sexo, dinero, fiestas y lujos se transforma 
con la misma celeridad en una búsqueda 
frenética, en la que Ani y los guardianes 
de Vanya deben buscarlo después de  
que éste escapa al enterarse de que sus 
padres se dirigen a Estados Unidos con la 
intención de llevárselo y anular el matri-
monio. Es a partir de ahí que la película 
toma un ritmo frenético que Baker sabe 
mantener, principalmente porque, como 
en sus trabajos anteriores, conoce y sien-
te un profundo afecto por cada uno de  
sus personajes. 

La ganadora de la Palma de Oro de este año en el Festival de Cannes es una fre-
nética odisea neoyorquina que constituye la aventura tragicómica más envol-

vente y lograda hasta la fecha del cineasta Sean Baker. Anora, una joven stripper 
de Brooklyn, tiene la oportunidad de hacer realidad la historia de Cenicienta al 
conocer y casarse impulsivamente con el hijo de un oligarca ruso. Pero cuan-
do la noticia llega a Rusia, su cuento de hadas amenaza con derrumbarse, ya  
que los padres se desplazan a Nueva York con la intención de anular el ma-
trimonio. Baker ha creado una auténtica screwball comedy del siglo xxi  
que aborda el trabajo sexual, el amor, la clase social y el dinero con franqueza 
y naturalidad.

SEAN BAKER
Summit,  

Estados Unidos, 1971
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D y G: Adam Elliot. F en C: Gerald Thompson. E: Bill Murphy. M: Elena Kats-Chernin. Con: Sarah Snook 
(Grace Pudel-voz), Kodi Smit-McPhee (Gilbert Pudel-voz), Jacki Weaver (Pinky-voz), Dominique Pinon 
(Percy-voz), Magda Szubanski (Ruth-voz), Tony Armstrong (Ken) Prod: Adam Elliot y Liz Kearney. CP: 
Arenamedia, Screen Australia y Snails Pace Films. Dist: Cine Caníbal.

Memoir of a Snail | Australia | 2024 | 94 min.

MEMORIAS DE UN CARACOL 

Director, animador y guionista reconoci-
do por su extravagante técnica de anima-
ción llamada claymation caracterizada 
por el uso de figuras maleables hechas 
de arcilla) y por sus sombrías y oscuras 
películas. En 2003 ganó su Óscar por el 
cortometraje Harvie Krumpet y más tar-
de sorprendió a todos con su debut en 
largometraje Mary and Max (2009) con 
el que se posicionó como uno de los  
mejores cineastas de animación de  
la actualidad. 

PREMIOS Y FESTIVALES
2024 Premio a Mejor Película. Festival  

Internacional de Cine de Animación de  
Annecy. Francia. | Selección Oficial en la sec-
ción Perlak. Festival Internacional de Cine de 
San Sebastián. España. | Selección Oficial en la 
competencia a Mejor Película. Festival de Cine 
de Londres. Inglaterra. | Selección Oficial en la 
sección Películas Australianas. Festival Inter-
nacional de Cine de Melbourne. Australia. | Se-
lección Oficial en la sección Firmas. Festival de 
Cine de Zúrich. Suiza. | Selección Oficial en la 
sección Anima›t. Festival Internacional de Ci-
nema Fantàstic de Catalunya. España. 

Si se hubiera escrito en el siglo xix, Memorias  
de un caracol podría ser un auténtico 
drama digno de Charles Dickens. Dos her-
manos gemelos, Grace y Gilbert nacen 
prematuros provocando la muerte de su 
madre. Su padre es un viejo alcohólico 
parapléjico que se dedicaba a los mala-
bares callejeros hasta que fue atropellado 
por un coche. Después de la muerte del 
padre, los gemelos son separados. Gilbert 
es adoptado por una secta religiosa y obli-
gado a rezar cuatro veces al día, mientras 
que Grace lleva una vida solitaria, rodea-
da de caracoles, y hace amistad con una 
vieja extravagante. Grace encontrará un 
compañero, pero éste se aprovechará de 
ella, mientras la vida de Gilbert dentro de 
la secta cada vez es más sombría. El melo-
drama está magistralmente servido, pero 
Adam Elliot no es ningún escritor realista, 
sino un animador australiano especializa-
do en stop motion, autor de la brillante 
Mary and Max (2009).

Su estilo visual es inconfundible, con 
una paleta de colores monocromática y 
unos personajes que, mirando a la cáma-
ra, nos relatan su propia vida. Los clásicos 
vaivenes y golpes de efecto melodramáti-
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cos no funcionan de forma convencional, 
sino que están apoyados por una serie de 
detalles repletos de cierto humor negro. 
Memorias de un caracol nos presenta di-
versos mundos miserables, poblados por 
seres tetrapléjicos, enfermos mentales, 
pobres que vagan entre la podredumbre, 
junto con algunos perversos sexuales. A 
pesar de todo, el mundo oscuro de Adam 
Elliot no cae nunca en el vacío existencial, 
ni en el nihilismo. Hay en Memorias de un 
caracol un fuerte sentimiento de compa-
sión hacia todos los personajes. Elliot los 
adora y no duda en redimirlos, en buscar 
situaciones que los dignifiquen y que per-
mitan que esta maravillosa fábula cruel 
stop motion acabe siendo una especie de 
canto a la vida. El guion está maravillosa-
mente tramado, la historia conmueve y, a 
pesar de los pesares, los supervivientes 
del relato encuentran la dignidad perdida.  
La película incluye algunas sorpresas, en-
tre ellas la aparición de Nick Cave ofre-
ciendo su voz a uno de los personajes. 

Australia, años 70. Al morir su madre, Grace y su hermano gemelo Gilbert  
quedan al cuidado de su padre, un exmalabarista parapléjico y alcohóli-

co que, pese a sus desafortunadas condiciones, los ama profundamente. Sin 
embargo, un día el padre muere y los dos gemelos son separados a la fuer-
za. A partir de aquí, la pequeña Grace comienza a acumular obsesivamente  
caracoles, que utiliza para disfrazar sus pérdidas emocionales, al menos hasta 
que conoce a la carismática anciana Pinky. Aclamada por la crítica, Memorias 
de un caracol es el segundo largometraje de Adam Elliot, quien con su ya ca-
racterístico estilo construye una animación para adultos en donde retoma su 
peculiar perspectiva sobre la muerte y el sufrimiento humano, presente en 
todos sus trabajos fílmicos. 

ADAM ELLIOT 
Berwick, Australia, 1972 



PROFUNDO CARMESÍ
México-España-Francia  
1996 | 136 min.
Del 7 al 12 de noviembre

MEMORY
Memory | México-Estados Unidos  
2023 | 103 min.
Del 7 al 12 de noviembre

LA HABITACIÓN DE AL LADO
The Room Next Door | España- 
Estados Unidos | 2024 | 107 min. 
Del 9 al 14 de  noviembre

TIERRA DE HERMANOS
Dar Sarzamin-e Barâdar | Irán- 
Francia-Países Bajos | 2024 | 95 min.
Del 9 al 14 de  noviembre

LA LUZ QUE IMAGINAMOS
All We Imagine As Light | Francia- 
India-Países Bajos-Luxemburgo- 
Italia | 2024  | 118 min.
Del 11 al 16 de noviembre

SIMÓN DE LA MONTAÑA
Argentina-Chile-Uruguay  
2024 | 98 min.
Del 11 al 16 de noviembre

LA SEMILLA 
DEL FRUTO SAGRADO
Danaye anjir-e moabad | Francia- 
Alemania-Irán | 2024 | 168 min.
Del 13 al 18 de noviembre
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UN VIAJE EN PRIMAVERA
Chun xing | Taiwán | 2023 | 90 min.
Del 13 al 18 de noviembre

CERRAR LOS OJOS
España-Argentina | 2023 | 169 min.
Del 15 al 20 de noviembre

IT'S NOT ME
C’est pas moi | Francia | 2024 | 42 min.
Del 15 al 20 de noviembre

MISERICORDIA
Miséricordie | Francia | 2024 | 102 min. 
Del 17 al 22 de noviembre

EL PESAR DE LOS SUEÑOS
Burden of Dreams | Estados Unidos- 
Alemania | 1982 | 95 min.
Del 17 al 22 de noviembre

ANORA
Estados Unidos | 2024 | 138 min.
Del 19 al 24 de noviembre

MEMORIAS DE UN CARACOL
Memoir of a Snail | Australia  
2024 | 94 min.
Del 19 al 24 de noviembre
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UNIVERSIDAD NACIONAL 
AUTÓNOMA DE MÉXICO
centro cultural universitario 
Insurgentes Sur. Núm. 3000 
Ciudad Universitaria,  
Ciudad de México 
filmoteca.unam.mx
Del 13 al 30 de noviembre

unam - fes acatlán

Av. Jardines de San Mateo s/n,  
Sta Cruz Acatlán,  
53150 Naucalpan de Juárez, Méx. 
filmoteca.unam.mx
Del 13 al 22 de novembre

CINEMEX 
cinemex reforma casa de arte

Río Guadalquivir 104-P. B,  
Cuauhtémoc, Ciudad de México
cinemex.com
Del 14 al 27 de noviembre

cinemex marKet interlomas
Hacienda de las Palmas 2, Valle  
de las Palmas, Naucalpan  
de Juárez, México
cinemex.com
Del 14 al 27 de noviembre

cinemex punto maq

Avenida Miguel Ángel de Quevedo, 
Parque San Andrés, Coyoacán,  
Ciudad de México,
Del 14 al 27 de noviembre

CINETECA DE LAS ARTES
Av. Río Churubusco 79, Country Club 
Churubusco, Coyoacán, 
Ciudad de México
cinetecanacional.net

Del 22  de noviembre al 12 de diciembre

cinemex altavista

Plaza Altavista Calzada,  
Desierto de los Leones 52,  
San Ángel, Álvaro Obregón, 
Ciudad de México
cinemex.com
Del 14 al 27 de noviembre

cinemex duraznos

Bosque de Duraznos 39, Bosque de 
las Lomas, Miguel Hidalgo, 
Ciudad de México
cinemex.com
Del 14 al 27 de noviembre

cinemex insurgentes

Plaza Insurgentes, San Luis Potosí 
214, Roma Nte., Cuauhtémoc,
Ciudad de México
cinemex.com
Del 14 al 27 de noviembre
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