Historia de dos ciudades y un país.

Una ciudad, como su mentor, el hombre, también está hecha –aunque en  primera instancia no lo parezca– de algo tan ingrávido como la materia de los sueños. Basta volver al barrio donde crecimos o visitar las calles y plazas que recorrimos en otro tiempo para constatar que una ciudad es menos la desgastada o colorida argamasa sobre la que se levanta que el puñado de secretos, recuerdos y utopías que cobijó y cobija. Por ello, quien tiene esta impresión al llegar a una ciudad que realmente quiere conocer más bien rehuye al paseo ceremonial, al prefijado recorrido que supone un city tour. El que se apresta a la caminata sin Virgilios ni lazarillos sabe que los hitos o highlights que las guías turísticas nos señalan como el corazón citadino son sólo una fachada, se nos aparecen como una mampostería mejor o peor preservada por el intendente de turno, si es que no sabemos superponerlos a las reverberaciones que suscitan en el habitante autóctono, ya sea en forma de olvido, indiferencia, respeto o veneración. Recién ahí, como en el caso que analizaremos, podríamos verlos como la cristalización de ciertos valores que modelan la ciudad. 

El caminante sabe que el verdadero espíritu de una ciudad –todo viajero lo ha presentido, haya recorrido el mundo o tan solo las zonas linderas de su terruño– se encuentra en un recodo insospechado del trazado urbano: puede estar presente tanto en un afiche ajado por el tiempo como en un graffiti que, silencioso, a los cuatro vientos grita una declaración que ayer fue promesa y hoy nostalgia de un amor perdido, así como también puede reposar en la caballerosidad de un hombre que en un cruce de calles le cede el paso a una dama o en el saludo distante de dos que con solo un gesto nos revelan la frialdad de los habitantes del lugar. La ciudad se entrega, si uno sabe esperar, bien sentados en un café sospechando la génesis en cada gesto fugitivo de los transeúntes, bien recostados en un parque curioseando una conversación ajena o continuando en la imaginación el ramalazo de una discusión escuchada, o incluso sin movernos de casa, del hotel o pensión en la que estemos hospedados, simplemente espiando por la ventana metiéndonos en la intimidad más secreta. Si adoptamos una atenta espera, la ciudad nos revela su historia de pasiones y desvelos sin secretos ni nombres célebres. Estos últimos, aparecerán encarnados detrás de los sinsabores y alegrías de cualquier ciudadano, trátese de un laborioso albañil o de una autoridad respetada.

Esa escucha y esa mirada tomó Néstor Frenkel en su película Construcción de una ciudad (2007), documental centrado en la demolición, el posterior traslado, la fantasmal sobrevida durante las sucesivas crisis del país y el auge actual de la ciudad entrerriana de Federación, convertida hoy, gracias a sus aguas termales, en polo turístico para propios y extraños. Este film que obtuviera una mención especial en el Festival de Cine Independiente de Buenos Aires de 2008 nos muestra que la historia de una ciudad, del país del que forma parte y del mundo que los contiene y condiciona bien puede conocerse prestándole atención a los silencios cómplices, las lágrimas de alegría o las risas negras que acompañan a un puñado de anécdotas, documentos y recuerdos que nos comparte quien desinteresadamente nos abre las puertas de su casa para contarnos lo vivido en la vieja y la nueva ciudad de Federación. 

Muerte y resurrección de la ciudad de Federación


Como en la última edición, hace unos años el director español José Luis Guerín fue invitado al Festival de Cine Independiente de Buenos Aires. Nunca calzó tan bien el título del evento que nos convocó aquella tarde. Presenciamos su master class con suma atención, incluso diría que algunos lo escuchamos hasta con veneración. En esta clase, revisando el retrato de personajes, entre otras, en las obras de Charles Chaplin, Carl Dreyer y David W. Griffith, el director de En construcción (1991) y En la ciudad de Sylvia (2007) nos daba una verdadera lección tanto cinematográfica como ética. Palabras más, palabras menos, decía que para él lo importante en el cine era el reconocimiento humano, y que el espectador debía sentir que en la pantalla hay una relación íntima entre los personajes y un vínculo no menos intenso con el director. Con suma humildad no hizo referencia a su cine que bien podría ser un ejemplo acabado de estas ideas, y como ilustración nos recordó escenas de Nanuk, el esquimal de Robert Flaherty y las imágenes familiares de los hermanos Lumière. Afirmaba que el director no es un antropólogo en busca de lo exótico, sino más bien un humanista, un artista que tan solo con unos metros de celuloide permite que nos reconozcamos entre nosotros. Concluía que en su opinión, hecho que ha probado en cada una de sus películas, la moral del cine está en poder reconocer al hombre en la pantalla y no a meros estereotipos como suele mostrarnos la televisión o el cine industrial.


Acercándonos en tiempo y lugar a la película que nos ocupa, y antes de abocarme a ella quisiera hacer una mención más, la última, un contraejemplo de estas ideas que Guerín encontraba como esencia del género documental, las cuales algunos tacharán de anacrónicas y otros, como es el caso de Néstor Frenkel, mostrarán en vigencia. Hace unos años Martín Rejtman aceptó la invitación del canal cultural de Buenos Aires Ciudad Abierta para documentar una festividad en uno de los barrios porteños. El resultado fue Copacabana (2007), documental centrado en la celebración con la que anualmente la comunidad boliviana del Bajo Flores rinde tributo a la Virgen de Copacabana. En este filme que el propio director se ha negado a estrenar en cines hasta el día de hoy, Rejtman mantiene esa frialdad que es consustancial al relato en sus filmes de ficción y en este caso con planos fijos de los preparativos que pasan al ritmo mecánico de las diapositivas, con tomas de los ensayos de las comparsas que cuidadosamente nos muestran la situación desde afuera (la cámara siempre muestra su ingreso y su salida de la locación de turno, y nunca se integra a la situación filmada) adopta a rajatabla una distancia aséptica con su objeto. Un ejemplo de ese imperativo de no fusionarse con la vida es una escena en la cual un ciudadano boliviano nos muestra un álbum de fotos de Bolivia. Veremos el Lago Titi Caca, La Paz, La flor nacional, el Ilimani, el antiguo y el actual estadio de fútbol, la sede del gobierno, la Virgen de Copacabana y otras tantas imágenes que tan solo son acompañadas por algún comentario de este hombre sin rostro, alguien que por su tonada podríamos suponer que es boliviano, pero que para nosotros es tan solo una voz sin cuerpo. En Copacabana, a diferencia de lo que vemos por ejemplo en Estrellas (Federico León y Marcos Martínez; 2007) y Construcción de una ciudad, Rejtman busca esta exterioridad extrema que algunos ven como garantía de un cine “no populista” y que aquí, más por descreimiento en quienes rechazan al populismo con el temor a lo desconocido (será por eso que nunca lo definen, o más bien lo hacen en términos siempre vagos), la tomamos como el modo más perfecto de disecar la realidad, de volverla abstracta.

El camino opuesto, más cercano al humanismo de Guerín y a esa intimidad con los protagonistas de un documental pregonada y llevada a cabo en los inicios del género por Robert Flaherty, transita Néstor Frenkel en Construcción de una ciudad, filme que, entre otras situaciones que ahora analizaremos, nos lleva a pensar en una central: a qué distancia se pone un director para relacionarse (y relacionarnos) con los personajes retratados, para captar tanto los momentos de verdad de un testimonio o documento como las imprevistas epifanías que la realidad nos ofrece a cada instante.

Frenkel toma un puñado de personajes representativos (y subrayemos que, viendo el resultado, la elección de estos personajes no es un acierto menor) para investigar las capas históricas y simbólicas que deja ver o esconde la nueva ciudad de Federación, fruto tanto de la demolición de la vieja ciudad durante la última dictadura y del dolor que supone todo éxodo como del auge turístico que alegremente festeja en la actualidad, y para demostrar en tono farsesco y con mucho cinismo que esta nueva ciudad no es la experiencia más venturosa para este pueblo. Escuchamos, entre otros, los comentarios del archivista de imágenes de la ciudad, de un locutor impresentable, de un par de parejas mayores que nos cuentan avatares de la demolición de la vieja ciudad, de una coleccionista de documentos perdidos y olvidados, de un padre de familia que al encontrarse en la nueva ciudad desierta y sin entretenimiento alguno para sus hijos se transforma en un cineasta de videos caseros, y también al “loco lindo” del pueblo que entre resongos y dislates dice unas cuantas verdades. Las entrevistas, o mejor dicho, por el grado de intimidad que logra el director, las charlas entre éste y una decena de personas serán solo uno de los tantos materiales con los que trabaja Frenkel, quien con inteligencia y rigor manipula planos, folletos, un croquis dibujado en un cuaderno, tarjetas personales, fotos familiares o de un museo, objetos conservados de la vieja ciudad, fragmentos documentales de un canal de cable de Concordia, videos institucionales y familiares. Y en este trabajo con los materiales –aunque no sólo en ello– vemos que Construcción de una ciudad no sigue en línea a un profuso subgénero del documental argentino, me refiero al documental en primera persona cuyo exponentes cubren un arco que va desde Yo no sé que me han hecho tus ojos (Lorena Muñoz - Sergio Wolf; 2003) y la obra de Andrés Di Tella a Un pogrom en Buenos Aires (Herman Szwarcbart; 2007), para tomar tan solo algunos ejemplos. La voz del director, salvando alguna repregunta frente a un entrevistado, no la escuchamos nunca. La clave del filme estará más bien en el montaje. 

El crítico francés André Bazin, en oposición a Sergei Eisenstein, para recordar el exponente máximo de la formalización del montaje, consideraba que el montaje era un dador abstracto de sentido. Tenía para sí que la realidad toda y hasta la singularidad de un rostro eran un misterio a descubrir y que el cine bien podía tener esa peregrina idea como meta. Para hacerlo, entre otras precauciones, el director tenía que restringir el montaje al mínimo posible, o mejor aún, lo tenía prohibido. Frenkel cumple con esta prerrogativa tan sólo en unos pocos instantes y ahí lo irrepetible surge cuando deja la cámara encendida ante una escena que en teoría se dio por terminada y en la cual se revela una verdad, pueda ser ésta el talón de Aquiles de un guardavidas o una infidencia de una pareja guardada durante años. Pero tratándose como se trata de un documental estructurado fundamentalmente en un montaje que aúna materiales de distinto origen, más bien tenderíamos a pensar que su mentor está más bien en la “vereda de enfrente”. Es decir, que el montaje “baja línea”, direcciona la pluralidad significante de una imagen hacia un sentido explicitando la voz autoral del documental, como es usual en el género, como sucede en Bialet Massé, un siglo después (Sergio Iglesias, 2006) y en los documentales de Pino Solanas Memoria del saqueo (2003), La dignidad de los nadies (2005) y Argentina latente (2006). Pero esto no ocurre ya que la particularidad del montaje de Construcción de una ciudad radica en la libertad que ofrece al espectador para construir sentido. La película bien puede ser un museo en imágenes de historias de vida (historias mínimas en serio, y no el chantaje sentimental del mundo de Carlos Sorín; mínimas y extraordinarias como las del último filme de Llinás, la antítesis más cabal del pintoresquismo mínimo), un vivo recorrido por una ciudad que tras pasar por el infierno hoy se ve en la gloria, una muestra de cómo la edificación de una ciudad modela las conductas de quienes la integran o viceversa, cómo los discursos sobre una ciudad edifican y restringen conductas, el encuentro con el costado más ridículo y frívolo de una ciudad, con su costado más corpóreo y sensible, o bien puede leerse, tomando a Federación como una muestra homeopática de la Argentina, como una reflexión sobre los 90 y la transformación del país en el reino de los servicios, o, por supuesto, como un agudo tratado sobre el desarraigo. O como todos estos caminos juntos porque, aunque nos lleve de paseo en uno, Construcción de una ciudad no es un city tour, y por su montaje uno más bien puede hacer un recorrido propio por esta película que pendula del rigor arqueológico a la burla cómplice, de la tragedia a la comedia, en muchos casos, sin solución de continuidad.

Tomo otro camino posible y propongo ver en Construcción de una ciudad, y gracias a su montaje, la continuidad de ciertos discursos sobre la ciudad en tiempos tan disímiles y semejantes como los setenta y los noventa. Aclaremos previamente que la construcción de esta ciudad bajo la dictadura, según más de uno de los discursos de la época que escuchamos en el filme, ilustra el sueño de una sociedad donde reine el orden y la paz. Esa nueva ciudad con apenas 27 años de edad fue edificada con “predominio de las líneas rectas, el cemento, una arquitectura que responde al estilo racionalista, al diseño minimalista”, con casas tan idénticas que en un primer momento llevaron al desconcierto a los nuevos habitantes, quienes se confundían y no sabían si habían entrado a su casa o a la del vecino, o como dice uno de los entrevistados refiriéndose al tiempo en que aún era una ciudad fantasma, Federación “parecía un campo de concentración”. Ahora bien, la guía del city tour del que somos parte los espectadores en varios pasajes del film subraya a los visitantes, entre otras cualidades de la ciudad, que recorrerán un lugar “limpio, prolijo, seguro y tranquilo”. En un fragmento del informe “Energía para dos naciones” que vemos por el televisor en una de las casas en el que se celebran las bondades del progreso gracias a la mancomunión de Argentina y Uruguay en el proyecto de la central hidroeléctrica de Salto Grande escuchamos que el locutor habla de una “guerra por la paz y por un mundo mejor […] en donde se está asegurando el bienestar de las generaciones por venir”. Estas palabras de ayer y de hoy, a las que debemos sumar otras en el mismo sentido que escuchamos en boca de un cura en un acto oficial de inauguración de la nueva ciudad en 1979 en el que participó Videla, muestra a las claras cómo todo diseño de ciudad supone matrizar conductas. Estos eran los ideales, la voz de orden sobre la que se edificaba la nueva Federación que aún están presentes tanto en una patética guía turística como en un hombre que alquila departamentos, quien sin dejar de atender a potenciales clientes nos cuenta que huyó de la Capital Federal luego de haber sido asaltado tres veces y sostiene que los perros con sus ladridos incesantes molestan a los turistas, y deja entrever que habría que hacer una “limpieza”, no sin redoblar la apuesta diciendo que hay que “sacar a los carritos”, refiriéndose a las carretas de los cartoneros que afean la ciudad y espantan a los turistas.

Federación, una posta, un villorrio en los tiempos de la independencia, luego la Atlántida argentina, se convierte en una ciudad modelada bajo la dictadura y se transforma en estos últimos años en el mayor centro termal del Litoral. La planificación de la ciudad en esta última oportunidad agregará otro ideal de sociedad. En esta ocasión primará la rentabilidad por sobre cualquier valor y toda actividad en la ciudad deberá contribuir al atractivo turístico ganado por las aguas, esas que ayer fueron su cruz y condena no por la crecida natural, sino por el mismo progreso, esas aguas que hoy son su maná, su gallina de los huevos de oro. En un horizonte tan promisorio que se muestra a todas luces como la panacea de la rentabilidad podrán hacer su aporte tanto un hombre que tiene un terreno y no se decide si instalar allí “muy probablemente un comedor, capaz un hotel, unos departamentos, un bowling, un teatro, un cine, una sala de juegos grandes o una playa de estacionamiento”, como un grupo empresario que planea un megaproyecto de un parque acuático. La misma matriz se hará visible también en otros testimonios, por ejemplo el del tábano, un artesano que ahora vende cosas “típicas” y pasó de las alpargatas, cuchillos, botas, tortas fritas y pan casero a sumar a su galería de productos “típicos”, entre otros, los ponchos del gauchito gil y los pañuelos kitsch de “el Che”. Él mismo, acompañando sus palabras con una sonrisa pícara un tanto cómplice, nos dice que “hicieron plata con cualquier recuerdo hasta que no hubo más y por eso no tenemos muchos recuerdos”. 

A propósito de los recuerdos, Federación, como todo polo de atracción turística, y como hacíamos mención, ofrece el paseo por la ciudad conocido como city tour. Por momentos en Construcción de una ciudad recorreremos la nueva ciudad participando de uno en un trencito de la alegría y, en una de las escenas más bizarras, en una lancha. Para el city tour y para todos aquellos que se vanaglorian de la prosperidad de la ciudad el solitario anciano de 93 años que resistió la demolición y eligió quedarse en su casa antes de ser trasladado, no es un emblema de resistencia, sino un atractivo más. Y el pasado, salvo lo que escuchamos en algunos testimonios, deviene pieza de museo. Además del Museo de los asentamientos que ha sido fuente de consulta para este documental, estarán presentes el Museo de la imagen en el que vemos fotos de la vieja ciudad, el Museo móvil que guarda objetos de la vieja ciudad y recorre la nueva exhibiéndolos, y un proyecto independiente de un museo sub-acuático que sucumbió ante el nuevo y glamoroso parque acuático dentro de las termas.

Los recuerdos encarnados, aquellos que duelen como los que refieren a familias dispersas y amigos que tras la reubicación dejaron de verse, muestran que “la avanzada del progreso”, según estigmatizaba el traslado un documental institucional sobre la nueva Federación, ha profundizado el desarraigo, sentimiento cristalizado en el film en un imprevisto y feliz giro en el uso de la lengua. El viejo de los perros o “el perro verde”, como se lo conoce en la ciudad, no dice que se siente desarraigado, sino “desenchufado”. Esta expresión resume el marchito pesar por la inadaptación a esta tierra llena de promesas, hecho que padecieron decenas de ancianos que tampoco pudieron adaptarse y fueron muriendo con el paso del tiempo; y expresa sobre todo la desazón de sentirse inútil. Pero también “desenchufado”, metamorfoseado por una nueva generación en “ir a un lugar (en este caso, las termas) a desenchufarse”, es otra gema lingüística que permite comprender el cambio cultural dado por la ciudad, precisamente, su transformación en ese espacio bucólico que llama al relax y al cuidado del cuerpo. Lejos de ser un fenómeno aislado, un dato de color, la ciudad se ha transformado hoy en un apéndice del trabajo donde empleados de la Capital y otros centros urbanos escapan de su rutina laboral para ingresar a otra, en este caso, a una pieza aceitada de un emporio del turismo terapéutico donde rige un tiempo libre administrado con rutinas y rituales prefijados que terminan siendo, como vemos en el filme, la parodia de sí mismos.

Como dice uno de los entrevistados en la película, “habría que hacer una puesta en valor de qué perdimos y qué tenemos”. En tiempos en los que a expensas de piquetes “del campo” y de la restauración de viejos discursos la Argentina hace el balance de su presente, pasado y futuro, Construcción de una ciudad, metáfora de ayer y de hoy, permite que hagamos esa “puesta en valor” preguntándonos sobre los pilares que sostienen una ciudad volcada a los servicios y, en este caso, ver que los valores sobre los que se levanta la ciudad nueva son más bien los opuestos a los de la vieja Federación, fundada en la confianza y la solidaridad. Sin ir más lejos, según cuenta un testimonio, allí podía extenderse un cheque a nombre de “cabeza de trapo” y lo que nos parece más ilusorio y hasta irreal desde nuestro presente tan distante es que “cabeza de trapo” bien podría cobrarlo.

Jorge Mario, el documentalista del pueblo, tituló su película de esta manera: “Federación: futura Atlántida argentina”. Luego de ver Construcción de una ciudad no sin temor constatamos que para aquella ciudad que se nos presenta como un Ave Fénix dicho título no pertenece sólo a ella y hasta la que modelan los chicos con juguetes en el moderno parque acuático seguramente será una réplica que se edificará sobre los mismos pilares que la nueva, la cual no nos extrañe que más temprano que tarde –aunque por otras vías– tenga el mismo final.

Muerte y transfiguración del Nuevo cine argentino


Como otros nuevos cines de lugares y tiempos más o menos remotos, a fines de los '90 aquello que se dio en llamar Nuevo Cine Argentino logró una conexión vital con la ciudad. Desde sus comienzos la ha tomado como tema, o mejor dicho, como enclave, principalmente para comprender las transformaciones de la Argentina de los '90 y del 2000 también. Tal es así que, como la generación argentina del '60, por ejemplo, no podemos pensar al Nuevo Cine Argentino, desde Esteban Sapir a Raúl Perrone, desde Martín Rejtman a Pablo Trapero, prescindiendo de su retrato urbano. Pasada una década del inicio de este movimiento
 en donde no hay consenso es en que eso que aún hoy seguimos llamando Nuevo Cine Argentino todavía siga en pie. Al respecto, cierto es que a medida que los directores de aquella cantera se aventuran en una nueva producción –las más de las veces con un presupuesto mayor que en sus comienzos– parecen tomar menos riesgos y/o incluso terminan respondiendo –conciente o inconscientemente– a cierto estereotipo de “películas de país periférico” que todo festival de cine o todo mercado foráneo siempre recibe con los brazos abiertos, así como también a los lineamientos del cine industrial.

Estas consideraciones hablan a las claras de que el cine argentino está en una encrucijada. Sin visos de recambio (cuando los directores reconocidos del Nuevo Cine se encuentran filmando o proyectando su tercera, cuarta o quinta película no se asoma ninguna joven promesa que suceda a los precursores con el mismo ímpetu que aquellos supieron tener), para los próximos años de nuestro cine desde aquí no podemos augurar algo así como un resurgimiento; en su defecto, tampoco nos apresuramos como algunos críticos a firmar su partida de defunción. Principalmente porque –por lo menos en estos exponentes que menciono– con cada nuevo filme los trabajos de Albertina Carri, Martín Rejtman, Lisandro Alonso, Luis Ortega y Lucrecia Martel mantienen vivo el fuego sagrado del Nuevo Cine Argentino: el espíritu de ruptura, el quiebre –estético y por sobre todo generacional– con un cine previo, un cine didáctico y dogmático, solemne y de cejas fruncidas. 

En la primera secuencia de Construcción de una ciudad vemos escenas del film de Ofelia y Jorge Mario con el que cerrábamos el apartado anterior, un documental en el que esta pareja de habitantes de la vieja ciudad intercalaban imágenes de la Represa de Salto Grande con las casas más lindas, los edificios representativos y alguna que otra puesta de sol en el río. La idea de este documental histórico era, según su mentor, mostrar a Federación como una “verdadera Atlántida argentina”; hecho que, vale subrayarlo, se resignifica tras el desmantelamiento de la red ferroviaria en la década del '90 en una escena en la cual vemos el cartel de la estación del FFCC sobre las aguas del río. Agrega quien hoy se siente orgulloso de que su material sirva para un documental sobre cómo surgió la nueva Federación, que la idea era también “señalar con el dedo un culpable”. El culpable en aquel documental era la represa de Salto Grande. Lo que no nos cuenta este hombre sincero y de buenas intenciones es que la destrucción y el traslado a la nueva ciudad fue aprobada por la población de Federación mediante un plebiscito popular. 


Ahora bien, Construcción de una ciudad, como Opus (Mariano Donoso, 2007) trabajando sobre las consecuencias de las políticas neoliberales de los '90 o Los rubios (Albertina Carri, 2003) sobre la memoria de la Dictadura, no busca culpables, o por lo menos, no solamente, o no como premisa básica, y menos señalando con un dedo; más bien desde una mirada crítica que elude la historia épica tan propia de generaciones pasadas, usando la cámara como instrumento de investigación y resultando así el film un camino (significante) que siempre se bifurca despliega un mapa lo suficientemente extenso para pensar en profundidad un núcleo traumático. De este modo, como en otros filmes, y aunque necesariamente transfigurado,
 el espíritu del nuevo cine aún está vivo, incluso –aunque algunas vestales (ciertos críticos y directores) les cueste reconocerlo– en películas que, como en este caso, el público puede reconocerse. 

Hernán Sassi

Para: Revista La Biblioteca Nro. 5

Junio de 2008

� Sabemos que no lo es en un sentido concreto dadas las múltiples aristas que ha mostrado desde sus inicios, pero en este caso tomemos el término aunque en rigor de verdad no sea la expresión más feliz.


� Con esta expresión quiero subrayar una situación particular. El Nuevo cine argentino, aunque parezca naufragar por saturación, no solo se muestra vital con las últimas películas de sus directores fundadores, con La rabia (Albertina Carri, 2008) o Historias extraordinarias (Mariano Llinás, 2008), precisamente, filmes con los que estos directores continúan su resistencia a todos los convencionalismos. Felizmente un cine bien distinto al de décadas anteriores continúa el legado del Nuevo cine argentino por otros caminos. 


Sin perder rigor y riesgo, también hay directores que saben (Hollywood nos lo demuestra desde su nacimiento, así como también lo han hecho nuevos cines de otros tiempos que apuntalaron cines nacionales) que un público, piedra fundamental para que un cine tenga continuidad, no sale de un repollo: hay que formarlo y consolidarlo. De ello son concientes muchos realizadores que no están dispuestos a que el Nuevo cine argentino de estos tiempos se desvanezca como un epifenómeno como lo fue aquel de la generación del '60. Además del camino emprendido por Adrián Caetano y Pablo Trapero, experiencias como Lluvia (Paula Hernández, 2008), Cordero de Dios (Lucía Cedrón, 2008), La ronda (Inés Braun, 2008) y Los paranoicos (Gabriel Medina, 2008), sin olvidar a Construcción de una ciudad que aquí analizamos, son exponentes de un cine inteligente y de búsqueda abierto a más público. Quizá haya que comprender algunas de las últimas películas de nuestro cine –pienso particularmente en Una semana solos (Celina Murga, 2008) y en S.O.S. Ex (Andrés Tambornino, 2008)– teniendo en cuenta esta nueva encrucijada, la de la necesaria conformación de un público. En este nuevo camino como exponentes de un nuevo cine en estos últimos años ya hemos perdido a Daniel Burman. Quizá también hayamos perdido a Celina Murga, Juan Villegas y Andrés Tambornino. Con respecto a estos últimos tres casos, más vale perderlos por afrontar el desafío de esta nueva coyuntura de nuestro cine que perderlos en proyectos que no aportan nada nuevo al cine ni convocan no ya al público en general, siquiera a los miles de estudiantes de cine que aumentan año a año.





