
El sábado 25 en el Centro Cultural de España, 
cuatro realizadoras presentaron una perspectiva 
femenina del documental. En la mesa redonda, 
cada una habló de sus experiencias y vivencias 
dentro del campo audiovisual. La dinámica se 
dividió en dos partes. Primero, fue el diálogo 
de la documentalista catalana Marta Andreu, 
Licenciada en Comunicación Audiovisual, Máster 
en Documental de Creación de la Universidad 
Pompeu Fabra y Coordinadora Académica de 
DocMontevideo. Por la tarde, tres documentalistas 
realizaron otra exposición desde un punto de vista 
más personal. Andreu explicó que la finalidad de la 
charla sobre géneros era animar a las mujeres a 
manifestar sus diferentes disciplinas, inquietudes, 
problemáticas, exigencias y seducciones a través 

de piezas documentales realizadas por ellas 
mismas. “No me van las etiquetas ni los géneros. 
Ni en el cine ni en la vida”, dijo al comienzo de 
su exposición. La dinámica de su diálogo consistió 
en la exhibición de diferentes fragmentos de obras 
realizadas por mujeres. Según contó Andreu, 
se le hizo difícil la selección y dejó de lado otros 
buenos fragmentos realizados por hombres. 
Afirmó también que le sorprende el aumento en 
la cantidad de películas de muy buena calidad 
producidas por mujeres. Dio dos razones: por un 
lado la digitalización, que facilita la producción 
audiovisual; por otro el transcurso del tiempo y la 
cercanía de las mujeres a una mayor igualdad de 
derechos. Para ilustrar su charla, Andreu citó la 
novela biográfica Orlando, de Virginia Woolf, en la 
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Cinco grupos de realizadores se sientan a una mesa con sus 
proyectos. Algunos solo tienen la idea y el tráiler, otros ya rodaron 
o hasta tienen un rough cut. Dos tutoras extranjeras los ayudan 
durante dos días a perfilar sus trabajos para presentarlos en el 
mercado internacional. “Esto no es un pitching, es ayudarlos a 
decidir de qué se trata su película”, dijo la finlandesa Leena 
Pasanen en la primera jornada del DocLab UY de DocMontevideo, 
el domingo 26 en el hotel NH Columbia. Pasanen es directora 
artística de DOK Leipzig y se encarga de la tutoría de la actividad 
junto a la estadounidense Bruni Burres, asesora principal del 
Programa Documental del Instituto Sundance. Ambas asesoran 
a los realizadores sobre el enfoque de cada película y los ayudan 
a encontrar un perfil atractivo para la industria, cuestionando sus 
proyectos en profundidad. ¿De qué se trata la historia? ¿Qué es lo 
nuevo? ¿Es consistente con su propia narrativa? ¿Tiene potencial 
internacional? ¿Se puede entender en el exterior? ¿Hicieron un 
plan financiero? ¿Cuál es el género de la película? “Si encuentran 
cuál es el género y siguen ese ángulo de la historia, no solo 
sirve para el financiamiento sino que también los hace mejores 
narradores”, explicó Burres a los realizadores. Los proyectos que 
participan del DocLab UY son:  La embajada de la luna, de Patricia 
Méndez Fadol, La orquesta invisible, de Marcelo Casacuberta 
y Guillermo Kloetzer, Misión oficial, de Denny Brechner, Alfonso 
Guerrero y Marcos Hecht, Perkal, la memoria de un nombre, de 
Paola Perkal, y Un viaje de locos, de Alicia Cano y Leticia Cuba.
Luego de los dos días de trabajo con las tutoras, los cineastas 
expondrán sus proyectos ante los tomadores de decisiones de la 
industria.

Christian Müller P.F. & M.M.

María Laura Payrá, Joaquina Rijo & Inés Sciutto

Una habitación pequeña y desgraciada, un transexual con la frente 
pelada, un espejo y dos reflejos. De un lado, Stephanía carga la 
brocha con maquillaje para poner color a su rostro. Del otro, su 
pasado en fotos en blanco y negro del líder sandinista Daniel Ortega. 
La escena     que aparece a los cuatro minutos del documental es el 
mejor resumen del trabajo de Aldo Garay en El hombre nuevo. El 
director sigue la revolución interna del niño nicaragüense Roberto 
De Trinidad hacia el humilde glamour de Stephanía Mirza Curbelo. 
Con 12 años, Roberto integró milicias, batallones y artillerías de 
la revolución sandinista. Fue golpeado por su padre en una casa 
que compartía con ocho hermanos y luego fue prestado, regalado 
o dado en adopción —nadie lo sabe con certeza— a una pareja 
de tupamaros que vivía en Nicaragua. Stephanía es cuidacoche 
y prostituta. Entre las pensiones y las calles de Montevideo 
parece estar siempre buscando su lugar sin encontrarlo. Quizás 
porque tiene “una cuenta pendiente”: reencontrarse en Nicaragua 
con su familia. En ese viaje la acompaña Garay en la segunda 
mitad del documental. Ahí la película pierde algo de intensidad 
de la mano de una recepción extraña y por momentos apática. 
El hombre nuevo es un retrato exhaustivo y natural. Hay una 
enorme confianza de la protagonista con el director, quien la llega 
a mostrar hasta en la ducha o afeitándose los pies. Garay trabaja 
desde el vínculo emocional. En este caso, además, conoce hace 
20 años a Stephanía, cuando fue una de sus entrevistadas para 
un audiovisual con ocho transexuales. “Creo que es una historia 
muy larga para contar”, decía la protagonista en esa época, con un 
cerquillo frondoso y la piel menos curtida. Hoy a las 21 horas en 
la Sala Zitarrosa, se estrena esta historia, premiada en la Berlinale 
de Alemania. 
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¿Cuál es la historia? Una revolución interior
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cual el personaje principal es un joven guapo, aristócrata y muy 
aficionado a la literatura, que nace en un período dorado para 
las letras inglesas. Sin embargo, la vida de Orlando cambiará 
de manera drástica de un día para el otro cuando una mañana 
despierta y se encuentra atrapado dentro de un cuerpo femenino. 
Esta novela ofició de punto de partida para el diálogo de Andreu. 
Para ella, Woolf quería demostrar que los lectores al leer la 
historia de Orlando no reparan en su sexo porque “lo perciben 
como si fuera lo mismo”. A partir de este ejemplo, explicó cómo 
el concepto de Orlando podría llevarse al cine para que los 
espectadores no vean la película por el sexo del realizador, 
sino por otros motivos. Incluso manifestó su plan inicial: exhibir 
otros fragmentos de documentales haciéndole creer al público 
que habían sido realizados por mujeres, cuando en verdad eran 
trabajos de realizadores. Al finalizar revelaría la verdad para 
abrir una reflexión sobre el tema. Andreu finalizó su charla con la 
siguiente cita de Marguerite Yourcenar: “Los dioses no estaban 
ya y Cristo no estaba todavía, y de Cicerón a Marco Aurelio hubo 
un momento único en que el hombre estuvo solo”. Y agregó: “Si 
ese hombre fuera hombre y mujer seriamos los reyes del mundo”.

Mucho se dice que dentro del área audiovisual siempre ha habido 
mayoría de hombres. Sin embargo, el sábado 25 las mujeres 
fueron las protagonistas. Por la tarde, la dinámica consistió en 
una mesa redonda de tres mujeres documentalistas, quienes 
contaron experiencias y reflexiones personales, pero siempre 
en torno a su propio largometraje. Cada uno de los proyectos 
presentados se encuentra en diferentes etapas de realización. 
La brasilera Paula Gomes reflexionó sobre su documental Jonas 
e o circo sem Lona, que muestra cómo un niño crea un circo en el 
patio de su casa. Otra reflexión generó El mundo de Carolina, que 
se exhibió el pasado viernes 24. Mariana Viñoles, su realizadora, 
dijo que fue un momento muy lindo junto a la familia de Carolina, 
una joven con síndrome de Down. Por su parte, Marcia Tambutti 
presentó Allende, mi abuelo Allende, que cuenta la historia 
familiar del expresidente de Chile, abuelo de la realizadora. 
Tambutti explicó lo difícil que le resultó el pasaje de lo público a 
lo íntimo. Las tres mujeres manifestaron las dificultades de tomar 
distancia cuando se hace un documental con una importante 
carga personal. En la mesa redonda hablaron de su motivación, 
de la relación con el protagonista antes y después de la filmación, 
y de cómo fueron trabajando en el acto narrativo para llegar al 
resultado final. Mariana Oliva fue la moderadora de la mesa y se 
encargó de las preguntas a las realizadoras que apuntaron a su 
evolución en los distintos documentales, a sus aprendizajes y al 
vínculo que establecieron con los protagonistas. A medida que 
iban contando sus experiencias, el público tuvo la oportunidad 
de preguntar acerca de las obras. Los tres largometrajes 
presentados son muy distintos, pero tienen algo en común: el 
acercamiento con el protagonista de la historia. Cada realizadora 
tuvo una participación especial en su respectivo documental. 
Con respecto a esto, la moderadora comenzó diciendo: “Cada 
una de ustedes tres se desnuda frente a la cámara”. Las tres 
documentalistas presentaron tres secuencias de sus respectivos 
trabajos y explicaron por qué habían decidido mostrar ese 
fragmento y no otro. “Es distinto contar una historia si sos 
hombre o mujer, es distinto por la mochila que se cargó, pero no 
es decisivo. Hay algo que traes de la vida y su equipaje, que si 
sos mujer está de una manera muy intrínseca”, explicó Gomes 
al ser consultada sobre cómo se refleja la mirada femenina en 
el trabajo de las documentalistas. Ninguna de las expositoras se 
refirió a la desigualdad de género. Según Gomes, si bien hay 
más hombres dentro del campo audiovisual, no siente que haya 
ningún tipo de discriminación hacia las mujeres en esta área 
en específico. De acuerdo a esta visión, en la mesa redonda 
no se hizo hincapié en la desigualdad. El propósito fue mostrar 
solamente trabajos producidos por mujeres documentalistas.

Diez proyectos fueron seleccionados para presentarse al 
pitching de series latinoamericanas que se realizará mañana, 
martes 28, en la Sala de Conferencias del Teatro Solís. Cada uno 
de los realizadores tendrá la oportunidad de exponer su trabajo 
durante siete minutos ante un panel de televisoras y decision 
makers, quienes también dispondrán de otros siete minutos 
para hacer devoluciones y plantear dudas. Los diez proyectos 
fueron seleccionados de acuerdo a su originalidad, viabilidad 
o creatividad, entre otros criterios. En junio, los participantes 
tuvieron la oportunidad de recibir una tutoría a distancia, a 
cargo de Mariana Oliva, y de asistir a un taller de preparación 
los días previos a su presentación con los tutores Álvaro Buela 
y Hilton Lacerda. En este taller, pudieron elaborar la escritura 
y prepararse para su exposición. La instancia de pitching será 
moderada por Daniel Fernández Melo, coordinador general de 
DocMontevideo. Entre los realizadores de los proyectos, hay 
dos uruguayos, dos colombianos, un brasilero, dos chilenos, 
un ecuatoriano, un mexicano y un argentino. Federico Veiroj, 
director, guionista y productor de cine uruguayo, realizador de 
los largometrajes Acné (2008) y La vida útil (2010), participó 
del pitching de series latinoamericanas en la edición 2012 de 
DocMontevideo con Primera persona, en ese momento su 
proyecto. Esta serie documental, que tiene nueve capítulos de 30 
minutos, sigue las historias de varios adolescentes de entre 12 
y 17 años, que viven en diferentes departamentos de Uruguay. 
En cada episodio se muestra la vida cotidiana de los jóvenes 
y sus relaciones familiares y liceales, así como sus intereses 
y su sexualidad. “Elegí realizarlo sobre la adolescencia porque 
es una edad con muchos cambios, una edad en ebullición. Me 
parecía que estaba bueno hacer retratos centrados en algunos 

“No me 
van las 
etiquetas ni 
los géneros. 
Ni en el cine 
ni en la vida.” 
Marta Andreu

Siete minutos para avanzar
Inés Sciutto & María Laura Payrá 

personajes”, explicó Veiroj sobre la temática de Primera persona. 
La serie consiguió un acuerdo con Televisión Nacional del 
Uruguay y fue emitida por el canal TNU en 2013. La curiosidad 
fue lo que motivó a Veiroj para este proyecto: “Cuando empecé 
a hacer la serie tenía treinta y largos y me daba curiosidad en 
qué andaban los adolescentes, no solo los de Montevideo, sino 
también los del interior”. Entre algunos de los diez proyectos que 
se presentan al pitching de este año se percibe una temática 
bastante similar que gira en torno a la identidad cultural y a la 
vida social. Así se registran aventuras y viajes para descubrir 
otros estilos de vida, hábitos familiares y alimenticios, junto a 
los avances tecnológicos, los deportes y la música de América 
Latina. Un realizador uruguayo, Emiliano Grassi, decidió 
enfocar su proyecto en lo que sucede dentro de un lugar, y 
lo llamó Habitación. Por su lado, Maximiliano Bautista, el otro 
realizador uruguayo, presenta en Homo Ludens las relaciones y 
conexiones entre las diferentes tecnologías, y hace reflexionar 
sobre la dependencia que generan. A Veiroj la experiencia del 
pitching en DocMontevideo le resultó muy productiva sobre todo 
para “pensar” el proyecto durante la preparación de las sesiones. 
“Fue un momento en el que el proyecto estaba un poco verde 
y nos hizo bien participar del DocMontevideo por el intercambio 
que se dio con otros participantes y también con los tutores”.
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>>> Primera Persona Latinoamérica, retratos adolescentes 
de la región más joven del mundo. Interesante propuesta 
de coproducción internacional entre privados y canales 
públicos de América Latina. Presentación: Miércoles 29 - 
19.00 hs. Pera de Goma. Soriano 752 esq. Ciudadela.



El 27 de enero de 2014, la montajista Jordana Berg 
recibió el bruto y la transcripción de las entrevistas 
de Eduardo Coutinho a 32 adolescentes cariocas. 
Ese día, empezó a trabajar en Palabra. Coutinho 
murió el domingo siguiente y el documental quedó 
huérfano en medio del montaje. Jordana se 
enfrentó entonces a dos problemas: terminar el 
documental y vivir sin Coutinho. La montajista y el 
director se conocieron en 1995. “Yo tenía 32 años 
y él 62. Él estaba en un momento muy difícil. Había 
tenido mucho éxito con Cabra, marcado para morir 
(1985), pero estaba en un limbo, en un buraco 
sin salida, haciendo películas institucionales para 
comer. Cuando lo encontré, no tenía la menor 
noción de la persona que estaba delante de mí. Eso 
fue muy bueno porque no tuve reverencia hacia él, 
entonces hablábamos de cosas absurdas”.

Al director le llamó la atención un trabajo de Jordana 
y la invitó a montar Santo Forte, un documental 
sobre religión. “Después de este trabajo 
entablamos un vínculo fuerte. Santo Forte tenía 
muchos personajes-espíritu. Montábamos en una 
sala muy pequeña y era muy complejo porque las 
cajas en los estantes caían de la nada. De repente 
las cosas caían, las puertas batían. Teníamos 
miedo. Coutinho decía que era materialista-
mágico. Él creía en Dios cuando estaba dentro del 
avión. Estaba lleno de supersticiones. Yo soy judía 
atea”. En Santo Forte (1999) irrumpe el jumpcut 
en la obra de Coutinho, un estilo de montaje que 
suprime fragmentos del discurso, pega planos 
iguales y lo acompaña hasta Últimas conversas. 
Así fue como Jordana y João Moreira Salles, 
amigo y colaborador de Coutinho, rebautizaron a 
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Cuando el camino está bien definido, los resultados motivan 
para continuar. Esa parece ser la razón que mantiene vivo y en 
pleno crecimiento al Encuentro Documental de las Televisoras 
Latinoamericanas DocMontevideo. Así lo explicó el director 
ejecutivo de la organización, Luis González Zaffaroni, el lunes 27 
en la inauguración de la séptima edición.

DocMontevideo surgió para “promover y fortalecer el diálogo 
entre las televisoras de América Latina y los productores 
independientes”. Y este trabajo no para. “El camino sigue siendo 
el mismo: el objetivo es acercar el cine a la televisión, es generar 
oportunidades de trabajo, es generar momentos de reflexión 
y de capacitación”. Porque el encuentro no es un festival para 
ver películas, sino la reunión de una larga lista de actividades 
de capacitación, desarrollo de proyectos y conexiones para la 
comercialización y financiación de los productos, sin dejar de lado 
las mesas de debate sobre las nuevas narrativas. Hoy muchos 
de los trabajos que se han realizado en ediciones anteriores se 
pueden ver como productos finales en La semana del documental. 
“No perdemos las esperanzas y no perdimos tampoco la 
motivación inicial. Como atletas de la cultura seguiremos para 
adelante con fuerza”, aseguró González Zaffaroni.

El intendente de Montevideo, Daniel Martínez, participó de la 
inauguración y manifestó su “gran alegría” por la continuidad de 
este tipo de eventos que contribuyen desde el audiovisual a la 
cultura de la región. “Es hermoso que la gente siga aportando para 
hacer cosas diferentes. En definitiva, soñar para que nuestros 
países puedan seguir mejorando y lograr una Latinoamérica más 
unida”, dijo a la platea.

Pablo Fernández M.P. & I.S.

Joaquina Rijo & Nicolás Delgado

El 17 de febrero de 2013, Rafael Correa, el presidente más mediático 
que ha tenido Ecuador, fue reelecto por tercera vez consecutiva. 
Más de un mes antes, había sido filmado en distintas situaciones 
durante su campaña electoral. Así surgió Instantes de campaña, 
un documental dirigido por Tomás Astudillo, quien fue director 
de fotografía de una de las propagandas políticas de Correa. El 
largometraje logra captar algunos momentos de un Rafael Correa 
hasta ahora poco conocido: aparece rezando, leyendo, junto a su 
familia o reunido con su equipo de trabajo mientras analiza las 
encuestas. También muestra testimonios de personas que cuentan 
sobre las acciones que ha hecho el presidente durante su gobierno 
para tener un país mejor, y al mismo Correa vinculándose con el 
pueblo que canta: “Ya tenemos presidente, tenemos a Rafael”. 

El documental parece un ojo que todo lo ve, con una cámara 
puesta siempre “ahí” para acercarle a la gente lo que hay detrás 
del Correa que todos conocen. Si bien se nombra mínimamente 
a la oposición en alguna entrevista oficial que le hicieron en la 
televisión, el documental es únicamente sobre la campaña del 
candidato y presidente. Nacido en Quito en 1985, Astudillo es 
director, productor y director de fotografía. Su primer cortometraje, 
Océano sólido, se estrenó en 2012. Ha trabajado en varias 
películas y es productor de Panamá, de Javier Izquierdo, y del 
proyecto Más allá de una cima. Con fotografía en blanco y negro, 
el largometraje dura 52 minutos y durante ese tiempo no hay ni un 
momento donde caiga la expectativa. Al mostrar al presidente de 
una forma más natural y espontánea, Astudillo logra una atención 
continua por parte del espectador. Instantes de campaña es un 
recorrido hacia la reelección, pero mirado desde otra perspectiva. 

MARIE-PIER GAUTHIER (NFB). FOTOGRAFÍA: CHRISTIAN MÜLLER

Atletas de la cultura Detrás de la Presidencia
INSTANTES DE CAMPAÑA DE TOMÁS ASTUDILLOCEREMONIA DE APERTURA. FOTOGRAFÍA: CECILIA MARTÍNEZ



Palabra. “Él no trabajaba con este estilo, pero no puedo decir 
yo que lo introduje. Coutinho jamás tuvo la idea de hacer una 
cosa que nadie había hecho. Él y yo hacíamos lo que creía 
nuestro corazón. Cosas simples, entrevistas con cortes simples y 
austeros. No teníamos ninguna idea de revolucionar el lenguaje 
mundial. Teníamos la voluntad de contar bien las historias de los 
personajes, respetar su propia narrativa, ser lo más fiel posible a 
lo que la persona le había dado a Coutinho. Entonces, era muy 
simple. La simplicidad era tan extrema que se quedó en una 
forma especial. Cuando lo estaba haciendo, no sabíamos que 
esto se iba a transformar en una gran historia. Coutinho estaba 
en un proceso de austeridad. Él decía que quería lo mínimo para 
su vida. Usaba los mismos zapatos y la misma ropa todos los 
días, no compraba nada, no tenía nada. Su manera de ser era 
muy franciscana. Creo que estaba en proceso de encontrar su 
manera personal o su manera de hacer películas”.

En la Master Class que dio el domingo en el Centro Cultural de 
España, Jordana recordó que Coutinho combatía “la dictadura 
de la belleza” y que “cuando veía una imagen muy bella, decía: 
‘¡Titanic!’”. En cambio, proponía una estética de lo inacabado, 
impuro, sucio. “Eso era la esencia de Coutinho”, cuenta Jordana 
unas horas después. “Él llegaba a su casa y veía tranquilamente la 
televisión basura. Era tan abierto al mundo de forma tan verdadera. 
No era una teoría de ‘me gusta lo sucio’. En la calle hablaba 
con los mendigos, los pobres, los borrachos. La comida que 
comía era grasosa. El whisky que bebía era de quinta categoría”.  
Más de dos décadas, 12 documentales juntos y miles de horas 
de conversaciones después, Jordana reniega del estilo. “Yo 
lucho para no hacer jumpcut. No considero que sea una cosa 
bella. Es una cosa que hacía parte de un universo muy específico 
de Coutinho. Normalmente yo intento montar sin jumpcut”. El 
jumpcut era una de las reglas de Coutinho. Evitar cambiar el 
orden del discurso de sus entrevistados, otra. 

Mostrar los silencios. Dejar en claro la regla de juego, la consigna 
creativa, al comienzo del documental. No utilizar música, a 
excepción de la que llega al micrófono. Revelar el proceso de 
construcción del documental con una segunda cámara, que fue 
desapareciendo con los años en su búsqueda hacia lo austero. 
“Coutinho decía que necesitaba prisiones para sentirse libre”, 
cuenta su discípula en referencia a las reglas. “Pero como 
montadora no puedo tener reglas, porque estoy al servicio de 
la idea de miles de directores y necesito estar permeable a sus 
deseos. Soy muy consciente de mi papel y no intento ultrapasar 
mi importancia. La única regla que agarré es la ética que 
aprendí con él. Es muy serio para mí. Puedo dejar de montar 
una película si considero que un director no es ético o no está 
usando la ética con sus personajes. Esta regla ya me trajo 
problemas porque no fui condescendiente con cosas que yo 
creía que harían mal a alguna persona.  Dije: ‘tú puedes hacerlo 
pero yo no quiero hacer mal a la vida de una persona’. Para 
mí, algo  innegociable”.Al mismo tiempo que levanta el legado 
de Coutinho, Jordana intenta seguir su camino. La entrevista, 
especialidad del director, es una técnica caduca para la 
montajista. “Es la hora de descubrir nuevas formas de contar. 
No es más posible contar solamente con entrevistas. Otros 
artificios, otros dispositivos tienen que ser investigados porque 
en Brasil, por lo menos, hay una fatiga de personas hablando sin 
parar”. ¿Cuál es la alternativa? “No sé, porque no me interesa 
ser directora, yo espero que los directores encuentren una forma 
genial de traerme material diferente para que yo pueda montar”.  
La amistad entre la montajista y el director queda plasmada en la 
primera escena de Últimas conversas, cuando Jordana entrevista 
a Coutinho. “Estaba muy enfermo, muy descreído de la vida. Él 
me decía: ‘¿Por qué continuar haciendo películas?”. De todas 
maneras, a Jordana nunca le pasó por la cabeza abandonar el 
proyecto tras su muerte. “Es más lindo ver a la persona en el 
proceso de creación y angustia. Esta situación es verdadera”.

¿Te quedó alguna pregunta por hacerle? “Creo que no 
tengo una pregunta sobre montaje. Hablamos de todas las 
películas millones de veces. Puede ser que yo quisiera hacerle 
una pregunta: ‘¿Tú me amas?’ Algo así. Yo quisiera abrazarlo. 
Hablábamos tanto. Yo extraño estar más a su lado en silencio 
que estar hablando. Coutinho me llamaba todos los días a las 
6 de la tarde, al inicio del final del día, durante muchos años. 
Entonces extraño esas horas que no llama. Obviamente no todos 
los días pienso en esto. Salgo del trabajo, me levanto, tengo un 
poco de cansancio, de aburrimiento y digo: ‘Es la hora del Ave 
María’. A veces me contaba cosas personales de su casa, otras 
me contaba que se encontró a un personaje en la calle, otras me 
hablaba del filme que estaba pensando hacer. Yo lo abrazaba 
mucho. Él era muy magro, muy huesudo, muy fino y frágil. Yo lo 
apretaba”.

Victoria Solano Ortega tiene 31 años y filma un documental sobre 
tres campesinos. “Ahora estamos buscando los álbumes familiares 
de mi abuelo que también era un líder agrario y no encontramos 
nada. La única foto que hay de él es en el entierro, muerto, en el 
cajón”. Victoria cree que Colombia borró su memoria. Por eso, 
registra a los suyos con urgencia como un mandato histórico. 
Yineth tiene 28. La guerrilla colombiana la reclutó a los 13. Durante 
años usó uniforme militar día y noche. Ahora trabaja en el gobierno 
ayudando a otros que abandonaron las armas. Los directores 
colombianos Daniela Castro y Nicolás Ordóñez fueron su sombra 
durante dos años. Los tres coinciden: Colombia está en guerra. 
Irene Gutiérrez Torres documentó el regreso a Cuba 
de Mario, un excombatiente que luchó en Angola hace 
20 años. Carolina Benjamin cuenta la historia de su 
abuela Iramaya, madre de jóvenes torturados durante la 
dictadura brasileña. Rubén Plataneo, el crimen de tres 
pibes pobres en Buenos Aires, un ajuste de cuentas más.  
Eduardo Galeano murió y América Latina sigue chorreando sangre. 
“Muchos documentalistas están tratando de resolver temas 
pendientes de la historia de su país y del continente”, advierte Koen 
Suidgeest, director de La llegada de Karla (2011), documental 
sobre una adolescente que cría a su hijo en la calle nicaragüense. 
Suidgeest, holandés, y Marta Andreu, española, entrenan en 
el pitching a los autores de 13 proyectos de documentales 
creativos. Irene, Daniela, Nicolás y otros participantes vivieron 
en la Escuela Internacional de San Antonio de los Baños de 
Cuba. “San Antonio moldea la mirada. Los documentalistas 
están formados políticamente”, dice Suidgeest, quien percibe 
que la represión, las dictaduras, la guerrilla y la reconciliación 
alimentan un cine de resistencia. Irene explica que en San 
Antonio existe “una especie de línea editorial”. 

“Es la hora 
de descubrir 
nuevas formas 
de contar. No es 
más posible 
contar 
solamente con 
entrevistas.” 
Jordana Berg

Avistan boom
Virginia Rivedieu & Nicolás Delgado

La mirada. San Antonio propone un acercamiento íntimo a los 
protagonistas. “Una buena posición es respirar con el otro, que 
la cámara respire con el personaje, que sea un viaje emocional 
junto al personaje”, dice Eduard Frisa, un catalán de 33 años, 
director de Paquito el de Cuba, a quien San Antonio le dio un 
sacudón político. La búsqueda de lo íntimo trasciende a la escuela 
cubana y se presenta en la mayoría de los proyectos. Salen 
a flote entonces las raíces colectivas y familiares. Allende mi 
abuelo Allende, de Marcia Tambutti Allende, logra lo que muchos 
añoran: una mirada íntima sobre la identidad (y ganar en Cannes). 
Los autores se acercan tanto a sus protagonistas que se puede 
oír también su respiración. Marcia le explica a su madre que no 
le interesa cómo era El Chicho Allende, sino cómo era su familia 
con él. El bebé de Mariana Viñoles, directora de El mundo de 
Carolina, irrumpe con su llanto en medio de una charla. Mercedes 
Dominioni Guinovar, participante uruguaya del pitching, les 
pide a su padre y abuela que actúen para las películas de 
su hermano de 16 años, a quien le detectaron síntomas de 
Asperger. “El documental es poner tu cuerpo y exponerte”, dice 
Victoria Solano Ortega. Ella considera que llegó la hora de que 
los latinoamericanos asuman la responsabilidad de retratarse. 
“Muchos gringos, gente de Estados Unidos y Europa, llegan a 
nuestros países con la autoridad de retratarnos y no deja de 
ser nunca un retrato desde afuera”, dispara. Suidgeest, su tutor 
holandés, discrepa. 

El álbum. La mirada con que se construye la identidad parece 
la preocupación fundamental. “Hubo un boom latinoamericano 
que se dio en la literatura y empieza a darse en el documental”, 
cuenta Solano Ortega. “Es como una explosión”, dice Nicolás 
Ordóñez. “La idea es salir de lo convencional y llegar a 
maneras de contar propias”, agrega. Mireia Salgado Ramos, 
productora catalana de Paquito el de Cuba, considera que 
“está despuntando más el documental latinoamericano 
sobre el europeo”. Cannes le da, al menos, algo de razón.  
Son muchos los factores que inciden en este pretendido boom 
de los documentales latinoamericanos: desde la búsqueda 
de la identidad colectiva y personal, la problematización de 
la mirada y la presencia del autor, hasta el abaratamiento 
de los medios de producción, la expansión del mercado y 
las nuevas plataformas de exhibición. “Un proyecto en el 
que trabajé que hablaba sobre la muerte tuvo un circuito 
de distribución en cementerios”, cuenta Daniela Castro. 
De todas maneras, no existe un proceso homogéneo. Si bien 
el cine de resistencia sigue proliferando en el sur, los proyectos 
chilenos y uruguayos que participan del pitching se distancian 
del resto. Los tres uruguayos bucean en historias personales 
y técnicas experimentales. Anacoreta, del chileno Francisco 
Bermejo Justiniano, se sumerge también en la vida de un 
hombre solitario. #LasFieles, de la chilena Valeria Hofmann, 
en cinco adolescentes fanáticas de Justin Bieber. “Chile es 
fanático de buscar las cosas de afuera, imitarlas y renegar de 
su folclore”, cuenta la directora. Un fenómeno actual en un 
proyecto impregnado de humor la aleja aparentemente del resto 
de los trabajos. “Pero tiene que ver con la identidad”, advierte 
la directora. El concepto emerge una vez más. Los jóvenes 
realizadores buscan nuevas miradas, mientras recitan de 
memoria los principios de la generación precedente. El chileno 
Patricio Guzmán decía, y la colombiana Victoria Solano Ortega 
jura: “Un país sin cine documental es como una familia sin álbum 
fotográfico”.
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El documental de las nuevas generaciones no 
se estrena en una sala, sino que se lanza en 
Internet. Los cineastas empiezan a trabajar con 
programadores y diseñadores usando recursos 
como animaciones digitales, visualización de 
datos, realidad virtual, escaneo 3D, arte escénico 
y redes sociales. 

El MIT Open Documentary Lab, en Estados 
Unidos, es uno de los lugares donde ocurre esa 
transformación. Para su directora, Sarah Wolozin, 
que participó de la Hackathon de DocMontevideo, 
hay un campo de experimentación y aprendizaje 
en el camino de generar experiencias narrativas 
con las que el público, celular en mano, pueda 
interactuar. 

—¿Cómo entra un documentalista al mundo 

transmedia?

—Una forma muy efectiva de meterse en esto 
son las hackathones, porque no solo te dan la 
posibilidad de intentar hacer un prototipo, sino 
que también te permiten conocer programadores 
y diseñadores. Ese es uno de los principales 
desafíos, porque esta gente no ha trabajado junta 
antes y no sabe cómo encontrarse mutuamente. En 
el MIT recibo consultas todo el tiempo sobre cómo 
encontrar un programador o un diseñador. Y como 
es algo tan nuevo, no hay muchos programadores 
y diseñadores acostumbrados a hacer interactivos 
y documentales. Eso requiere todo otro conjunto 
de habilidades y es una experiencia de aprendizaje 
para ambas partes sobre cómo trabajar juntos, 
cómo comunicarse, no hay un lenguaje común, 
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Una joven frente a la cámara con musculosa negra, en silencio. 
Al rato, bosteza y habla sobre sus siestas. La misma joven en un 
encuadre similar con buzo oscuro ríe, se tienta, llora de risa. Caro 
tiene síndrome de Down, una carcajada pegadiza, una historia. 
Las estaciones se suceden, ella se abriga, toma café, acodada 
a la misma mesa. Entrevista tras entrevista su rostro cambia. La 
cámara, en cambio, permanece en el mismo sitio siempre. El 
estatismo fotográfico con matices mínimos nos obliga a entender 
las muecas de la protagonista de El mundo de Carolina, a 
sumergirnos en sus pensamientos y silencios, a meternos en sus 
huesos. En las charlas con la directora, Mariana Viñoles (Melo, 
1976), irrumpe el mundo que la rodea. En el cuarto de al lado, su 
abuela tose sin cesar. Escuchamos la enfermedad y vemos cómo 
golpea sobre las cejas de su nieta, condenadas a comunicar, 
cómplices de sus sentimientos. La directora entra en escena y 
en su mundo, primero con su voz, luego con su cuerpo, y deja, 
como Caro, su verdad desnuda. De eso se trata el universo de 
Viñoles: el encuentro íntimo de dos personas ante la cámara 
mientras la vida pasa. La verdad aparece entonces en gestos y 
palabras, en silencios, en cuentagotas, compleja y familiar. Bastan 
una directora, una protagonista, muchas charlas, una cámara, 
un micrófono, luces y dejar que el tiempo haga el resto. Nada 
más. Solo la música de Franny Glass, que tiñe de melancolía 
el relato, condimenta la película. La simplicidad de los recursos 
utilizados por la directora potencia la simplicidad con que Caro 
nos explica su mundo. A Caro le creemos todo. Resulta imposible 
no empatizar. Los tabúes que secretea y aborda al fin con plena 
conciencia dejan la puerta para que otros temas prohibidos, que 
la trascienden, salgan a luz, entre ellos, el abandono de bebés 
recién nacidos con síndrome de Down.

Nicolás Delgado

Christian Müller

SARAH WOLOZIN (MIT OPEN DOCUMENTARY LAB). FOTOGRAFÍA: CECILIA MARTÍNEZ GANDOLFO

La verdad en las cejas
MARIANA VIÑOLES. FOTOGRAFÍA: CECILIA MARTÍNEZ GANDOLFO

En Exiliados (2010), su anterior documental, Viñoles buceaba 
en sus vínculos familiares hasta exprimir las lágrimas de sus 
hermanos. Ahora se zambulle en una joven de 21 años enamorada, 
que piensa y se piensa, revela miedos y el pulso de su sexualidad. 
La directora, abrazada a su protagonista, interpela su mundo, 
intenta descubrir lo que permanece oculto, incluso para ella, y lo 
logra en medio del clímax. Viñoles aborda temas tabú con respeto, 
ética y amor, esa palabrita tan gastada que Carolina rescata.

Rosa, la madre de Caro, sonreía con un ramo de flores el viernes 
24 en el estreno del documental en la sala de Cinemateca Pocitos. 
“¿Dónde está la abuela?”, preguntó Caro al finalizar la proyección, 
y agradeció a los hermanos de la vida. Estaba emocionada, feliz. 
En ese viaje hacia el centro del universo de Caro, la directora 
también suelta fragmentos de su historia personal, que suman 
piezas al puzle que formó Exiliados. Viñoles muestra los recovecos 
de su existencia, los de Caro y, a través de ella, los de hombres y 
mujeres que comparten su vida. Inteligentes y cariñosas, directora 
y protagonista empañan el pecho y derriten prejuicios. 

En números
Con más de 330 acreditados provenientes de 18 países, se 
viene desarrollando esta nueva edición de DocMontevideo. 
Durante estos siete años, la relación entre actores nacionales, 
regionales e internacionales se ha fortalecido y sigue siendo 
una parte fundamental del encuentro, algo que queda claro 
al ver los porcentajes de participación extranjera con los 
que cuenta. Brasileros, colombianos y argentinos son los 
extranjeros más representados con 56, 39 y 36 participantes 
respectivamente, mientras que Uruguay abarca el 42,51% del 
total, con 140 participantes. El mercado documental reúne 
este año unas 98 personas en sus diversas instancias de 
pitchings y meetings.
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los procesos son muy diferentes. Parece que hay que crear un 
proceso completamente nuevo, un nuevo lenguaje. Esto viene 
de la tradición del documental pero también de la tradición de los 
videojuegos, de la tradición del software, entonces es algo muy 
poco desarrollado en este punto.

—¿Cómo se arma normalmente un equipo transmedia? 
—No hay un equipo estándar, especialmente porque el campo 
es tan nuevo. El transmedia atraviesa diferentes plataformas 
y medios; entonces hay videojuegos, pero también realidad 
aumentada, realidad virtual y todas esas cosas, y para cada uno 
tenés equipos diferentes. Diría que el núcleo es el narrador, el 
programador y el diseñador, y después están los equipos que 
integran a alguien que sabe diseñar juegos, o un artista escénico, 
o un sonidista, depende de a dónde vayas con el proyecto. Por 
eso es tan interesante en este momento, porque no hay un 
estándar, entonces hay mucha experimentación. 

—¿Cómo se involucra a la audiencia?

—Se empieza a construir la audiencia muy pronto, antes de 
que se haga el proyecto. Kickstarter es una forma de construir 
audiencia y comunidad. Ahora la gente publica antes las cosas 
como prototipos y los prueba antes porque lo distinto en todo 
esto es la interacción y la experiencia del usuario. Cuanto antes 
empezás a probar y recibir feedback de cómo el público va a 
interactuar con tu proyecto, mejor. Hay una conversación con la 
audiencia que empieza mucho antes porque estas tecnologías 
se tratan en gran parte de una conversación y de crear un 
proceso para que los usuarios participen. Ya no es de uno a 
muchos;estás creando una conversación y borrando los límites 
entre la audiencia y el autor. Creo que todavía hay una fuerte voz 
autoral, solo que es diferente. Como en un juego, estás creando 
una experiencia. Es todo un nuevo rol.

—En el cine tradicional, el autor tiene control total sobre la 

narrativa, pero en este tipo de productos ya no...

—Los realizadores entregan el control de la narrativa porque se 
trata de que el usuario también pueda elegir la suya, encontrar 
su camino y navegar por él. Entonces es crear una plataforma 
para la narración. Pienso en David Dufresne, que hizo Prison 
Valley y es uno de los grandes, que habla de que la narración 
es la base de datos y esa es la historia que estás creando, y 
después la gente entra y usa esa base de datos, entonces tu 
objetivo es crear una conversación y permitirles reaccionar y 
tener una fuerte experiencia. Creo que se trata de arquitectura 
narrativa, procesos narrativos, entonces todavía hay un fuerte 
rol para el autor. Solo que no es contar una historia, es crear 
una experiencia narrativa. No creo que se trate solo de entregar 

el control narrativo porque el mundo transmedia funciona de 
muchas formas diferentes. Katerina Cizek habla de cocreación, 
y sus historias tienen definitivamente una fuerte narrativa, pero 
ella crea la narrativa junto a la gente sobre la que está contando 
la historia, entonces empieza y no tiene idea de la forma que va 
a tomar la historia, pero simplemente sabe que va a trabajar con 
ellos y la historia va a emerger de ese proceso cocreativo. Creo 
que hay muchos métodos diferentes.

—¿Y te parece que la audiencia está esperando tener un 

papel más activo?

—Algunos, otros no… está la idea de que la generación más 
joven espera interactuar con sus historias. Están en los móviles, 
en iPads, en sus computadoras, tocando, haciendo una cantidad 
de cosas, y quieren avanzar, poder controlarlo, eso es lo que 
están esperando, incluso con las noticias. Es una forma nueva 
de interactuar con los medios. 

—Hoy la gente está grabando videos todo el tiempo en la 

calle. ¿El crowdsourcing es un recurso importante?

—Definitivamente. Los narradores piensan mucho en qué parte 
van a tener los usuarios en el proyecto. Algunos empiezan 
usando material de los usuarios como parte del proceso de 
investigación de la historia, algunos crean experiencias en vivo, 
como Primal, en el que la gente grita y eso es el material. Hay 
muchos proyectos que toman filmaciones. Tomar material de 
la gente y usarlo en una historia no es tan nuevo. Lo que es 
nuevo es la cantidad y lo fácil que es, y el hecho de que con 
Internet se puede distribuir y hacerlo en vivo y generar algo que 
permanece desarrollándose mucho después de que el autor 
terminó. Puede ser algo en lo que la gente siga contribuyendo, 
y cuando lo publicás en Internet es recién el comienzo de la 
historia. Con muchos de estos proyectos no sabés cómo van a 
terminar, porque claro, van a permanecer siempre en Internet 
entonces nunca tienen que terminar, pero sí necesitan algún tipo 
de resolución. De lo contrario simplemente se desvanecen. 

—Si esto es lo que se viene y le interesa a la gente joven, 

debe haber interés de la industria en financiar este tipo de 
proyectos...

—Está empezando. No ha habido mucho pero diría que la gente 
que hoy financia documentales entiende que esto es importante, 
está aquí para quedarse, y están empezando a crear fondos y 
subvenciones para este tipo de trabajo. Creo que a medida que 
se vaya estableciendo, sí, vamos a contar historias en formato 
móvil y la gente va a mirar documentales en sus celulares y ya no 
se harán documentales lineales de una hora y media.

Trabajar por defender los derechos humanos, construir los 
relatos históricos y educar no se limita a las políticas de 
gobierno, a la creación de una ley o a un debate político. El papel 
cultural y comunicacional tiene un rol significativo. Y allí es que 
entran en jugo las televisoras públicas latinoamericanas, que 
pretenden afianzar aun más sus conexiones para cumplir con 
el desafío de educar en un tema de especial sensibilidad: los 
derechos humanos. Con esa responsabilidad es que los canales 
públicos asumieron un debate de actualización e intercambio de 
ideas en un foro con representantes de todo el continente. La 
antesala de la discusión se dio en la ceremonia de apertura del 
DocMontevideo el lunes 27 de noche. “Sembrar y construir el 
futuro es ser respetuosos de la memoria. Implica el compromiso 
con la libertad y la democracia, con los ideales. La educación en 
derechos humanos desde las televisoras públicas es un desafío 
constante”, dijo el director de la Oficina de la Organización de 
Estados Iberoamericanos (OEI) en Uruguay, Ignacio Hernaiz. 
Destacó que debe ser una “lucha permanente y constante que 
no se puede abandonar”, con el fin de fortalecer las democracias 
en America Latina.

Para la gerente de TeleEducación del Ministerio de Educación 
de Ecuador, Mónica Maruri, el rol de la televisión pública en los 
contenidos y la educación sobre derechos humanos es central: 
“Los medios públicos tienen la enorme responsabilidad de 
recuperar la memoria de los pueblos. Recuperar la memoria 
que medios comerciales comprometidos con grupos de poder 
silenciaron por décadas”. El Canal Encuentro de Argentina 
enfoca gran parte de sus contenidos en estas temáticas. Su 
directora, María Rosenfeldt, explicó que los derechos humanos 

“Creo que todavía 
hay una fuerte 
voz autoral, solo 
que es diferente. 
Como en un juego, 
estás creando una 
experiencia. Es 
todo un nuevo rol”
Sarah Wolozin

Afianzar la democracia
Joaquina Rijo & Pablo Fernández

sostienen los valores fundamentales y son la columna vertebral 
de la televisión pública. “Es un camino que iniciamos con 
la democracia en los países de Latinoamérica, y tenemos 
que seguir construyendo desde distintas perspectivas, con 
nuevos abordajes, testimonios y el archivo como parte de esos 
relatos, de todas las maneras posibles para llegar a las nuevas 
generaciones. Que sea un legado permanente”. Una de las 
tareas más desafiantes es llegar a niños y adolescente. Por 
eso existe un consenso entre los canales públicos en que los 
nuevos formatos interactivos son la herramienta más precisa 
para educar en derechos humanos y la historia reciente. “La 
cuestión de los derechos humanos es un contenido complejo de 
transmitir para los más chicos. Pero en los adolescentes es una 
temática que despierta interés, porque tiene que ver con muchas 
libertades que fueron suprimidas y donde muchos de los que 
fueron víctimas de la dictadura también fueron adolescentes”, 
opinó la directora de Canal Encuentro. En la misma línea, Maruri 
sostuvo que el secreto pasa por la participación, en que jóvenes 
y niños  “se puedan ver a sí mismos en las historias que narra 
la tv”.

El principal problema que enfrentan los canales públicos es el 
financiamiento. Para los representantes de todos los países 
es vital que exista una decisión gubernamental en potenciar 
y mantener vivos los proyectos educativos. “Solo con una 
gran primera inversión lograremos calidad. Pero cuidado, que 
el presupuesto público y la falta de presión nos puede hacer 
descuidar el formato, el contacto con las audiencias”, opinó 
Maruri. Por eso, el ingenio para defenderse “con lo que hay” 
muchas veces logra resultados inesperados. El documentalista 
chileno Michel Gajardo, que produce contenidos para la TV 
pública de su país, considera que la originalidad pasa por 
aprovechar el medio y los recursos narrativos. “Tener dinero no 
asegura el desarrollo y producción de contenidos de calidad”, 
explicó. En ese camino, la adecuación en los nuevos modelos 
de negocios es central. No solo desde el punto de vista 
comercial, sino principalmente en defensa de un mayor alcance. 
Y allí la tecnología es el mejor aliado. Rosenfeldt remarcó que 
es una tarea de los canales públicos utilizar todas las vías de 
comunicación posibles. Explicó la experiencia personal de una 
plataforma web donde gente de todos los países pueden acceder 
al material sin costo. “Tenemos una experiencia propia, que es 
la plataforma www.conectate.gob.ar, a través de la cual todos 
los contenidos de producción propia de Encuentro, Pakapaka, 
Deportv y el portal educ.ar, se pueden ver y descargar de 
manera gratuita. Son más de dos mil horas de contenidos”, dijo.

Actualmente las televisoras piensan en un desafío aun mayor: 
el de unir a toda Latinoamérica. Maruri comentó que en un 
congreso del Centro Internacional de Estudios Superiores 
de Comunicación para América Latina (CIespal), en Quito, 
se puso sobre la mesa la idea de crear una plataforma global 
de contenidos on demand y por streaming que incluya a los 
diferentes canales públicos del continente. Maruri agregó que 
la propuesta es que funcione como un sistema similar a Netflix, 
pero con producciones educativas. “Es una gran idea. Y es que 
una característica muy especial de la tv educativa es esa, ver 
un programa a demanda, cuando se necesita, como parte de 
una clase para el docente. Es una gran iniciativa que hay que 
explorar”, explicó.
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Un matrimonio que se dedica a realizar explosiones 
como atracción por diferentes partes del mundo. 
Cinco veteranas amigas que se juntan a tomar el té 
año a año y a recordar las mismas anécdotas. Un 
vecindario que es sorprendido por la aparición de 
un viejo piano. El joven que camina por las calles 
de New York intentando explicar cómo mandar 
mensajes de texto sin sufrir accidentes. Todas 
estas son historias que forman parte del proyecto 
Op-Docs del New York Times, que decidió apostar 
por los documentales audiovisuales en una 
plataforma Web. La coordinadora del proyecto, 
Kathleen Lingo, llegó a Uruguay para compartir 
la experiencia en el marco del DocMontevideo y 
buscar propuestas atractivas de la región. Para 
ella la clave pasa por una “muy buena idea” que 
se compacte en cinco minutos. Por eso explicó 

que los documentales no se limitan a las grandes 
historias como las de la guerra en Afganistán o la 
realidad del Congo; también tienen un importante 
lugar las narraciones de la vida cotidiana y simples 
como las de las cinco amigas que toman té.

—¿Con qué realidad te encontraste en Uruguay 
en el marco del DocMontevideo?
–La materia prima que hay es muy buena. Estuve 
leyendo sobre todos los proyectos que están acá 
y me encanta la perspectiva que tienen. Este es 
un punto muy importante para nosotros: lograr 
tener dentro de nuestra oferta contenidos con 
perspectivas de cada parte del mundo. Siempre es 
importante tener distintas ópticas, para nosotros es 
un objetivo siempre; y de Uruguay aún no tenemos 
documentales realizados.

El arte de narrar en cinco minutos
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“En Colombia solo yo”, le advirtió la representante de una televisora 
a Alejandro Ferradás, el encargado de presentar Autores en vivo, 
una serie de conciertos de músicos uruguayos. Ferradás, que ya 
se había levantado de su silla para participar de otro encuentro, 
respondió con la cabeza y una sonrisa. Llegar a un acuerdo no 
es tan frecuente en los meetings. En general no se concretan 
ventas, sino contactos con posibles futuros compradores. Se 
trata de reuniones mano a mano de 13 minutos entre productores 
independientes y representantes de televisoras, agentes de venta 
y decision makers.

“La Tola Box es un documental de 85 minutos sobre el costado 
humano del boxeo”. Así presenta el documental ecuatoriano la 
productora Diana Freire. Era la primera vez que participaba de 
una actividad como la de los meetings y se encontró con una 
experiencia “súper chévere” en un “ambiente relajado”. Además, 
tres productoras mostraron interés en el proyecto, lo que superó 
sus expectativas. Sebastián Pelayo representa al canal mexicano 
estatal Una voz con todos, y escuchó decenas de proyectos, 
pero le llamó la atención especialmente Voces y tambores, una 
serie documental sobre el candombe. Los meetings forman parte 
del DocMontevideo desde la primera edición. Fueron una de las 
principales herramientas para crear un mercado en torno a las 
televisoras públicas y culturales.

En el encuentro del miércoles 29 en el Teatro Solís, participaron 50 
proyectos, entre ellos, 14 uruguayos. Hoy jueves, en la segunda 
jornada de meetings, 23 contenidos en proceso de realización, que 
participaron del pitching, intentarán establecer buenos contactos 
con posibles inversionistas.

Nicolás Delgado & Martín Mocoroa

Virginia Rivedieu & Pablo Fernández

CONSEJOS PARA UNA BUENA APLICACIÓN POR RAÚL NIÑO ZAMBRANO (IDFA BERTHA FUND) 
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13’ para seducir

FOTOGRAFÍA: MARTÍN MOCOROA LA PASIÓN DE JL DE CARLOS NADER

El artista brasileño José Leonilson empieza a grabar un diario en un 
casete. Es enero de 1990. Los berlineses ya festejaron sobre las 
ruinas del muro, un chino ya se paró frente a un tanque, Fernando 
Collor de Melo ya ganó las elecciones. Son las primeras imágenes 
de La Pasión de JL, de Carlos Nader, la película que se exhibió el 
miércoles 29 y que recopila las grabaciones que Leonilson dejó 
desde aquel día hasta que murió de sida, tres años después. Nader 
fue su amigo, accedió al material que tenía guardado la familia y 
realizó este documental que ganó dos premios a mejor documental 
brasileño de largo o mediometraje en el festival É Tudo Verdade. 
Es al mismo tiempo un viaje descarnado por los sentimientos de 
Leonilson y un retrato de la cultura, la política y la incertidumbre de 
los primeros años de esa década.  

Durante 82 minutos la cinta avanza y reproduce la voz del artista, 
que comenta las noticias (“la mayoría de la gente está loca con la 
situación del país”), relata sus sueños, su deseo por otro hombre y 
su miedo a contraer el virus que le diagnostican mientras graba el 
diario. Y llora. Cuando escucha a Madonna cantar Cherish, cuando 
ve los bombardeos sobre Irak en la televisión. Sus recuerdos lo 
llevan a la casa de verano de sus padres, a un video de David 
Cassidy, a Tarzán y Lost in space, a Nick Cave en Las alas del 

deseo. Aparecen Nueva York, el desierto, Wim Wenders, Magic 
Johnson. 

La película es narrada por las palabras que registró Leonilson y 
muchas de sus más de cuatro mil pinturas, esculturas, ilustraciones 
y bordados, que hablan también de su confusión y fragilidad. El 
micrófono graba sus dudas, su angustia, sus alucinaciones y su 
respiración, cada vez más dificultosa a medida que se acerca a la 
muerte que lo encontró a los 36 años.

Las últimas palabras
Christian Müller



—¿Qué estás buscando en particular?
—Estoy buscando gente talentosa que pueda hacer películas bien 
hechas, lindas e interesantes. Más que nada quiero que la gente 
y los productores sepan que existe esta ventana y la oportunidad 
de publicar su documental en Op-Docs. Nuestro proyecto es para 
directores de todo el mundo. Queremos cosas nuevas, porque 
tenemos un ritmo de publicaciones muy importante; publicamos 
cada semana. Es una plataforma que apuesta a llegar a todo 
el mundo. Por eso queremos poner videos sobre qué está 
pasando en el resto de los lugares y lograr trascender Estados 
Unidos. Estamos buscando historias, perspectivas y cuentos que 
atraigan al público global sobre miradas diversas.

—El New York Times logró su reconocimiento internacional 
al posicionarse como un periódico tradicional de referencia. 
¿Cómo surge el interés de abrir una plataforma con 
materiales audiovisuales?
—Tenemos una página web y hace unos años empezaron a 
poner videos, la mayoría enfocados en una mirada periodística 
del momento. Pero New York Times tiene dos lados, la de las 
novedades y noticias, y la de opiniones. Op-Docs entra en esa 
segunda parte. Es una oportunidad para abrir el mercado a 
videos que no son noticia del momento. Eso permite lograr una 
mayor perspectiva o mirada sobre asuntos de la vida y la historia, 
que no necesariamente es la información caliente y noticiosa de 
los periódicos.

—La cantidad de ideas y propuestas que reciben a diario 
es grande. ¿Cómo trabajan en el proceso de selección de 
documentales?
—Lo esencial es que tenga una buena idea madre. Allí nos 
ponemos en contacto para continuar el proceso de producción. 
Se habla directamente con el creador para trabajar y llevar 
adelante su planteo. Lo central para aceptar un proyecto es que 
tenga una idea atractiva. Trabajamos con el creador en pulir 
la temática y lograr el producto final. Queremos enfocarnos en 
películas con perspectivas. Estamos en el lado de la opinión 
y cada Op-Doc necesita abrir una conversación. Una de las 
metas que tenemos es que la gente pueda opinar luego de ver 
el video. En la misma página hay un espacio donde se pueden 
intercambiar comentarios, y cuando un Op-Doc tiene muchos, 
nosotros nos sentimos re felices. Es la meta de nuestro trabajo: 
generar reacciones en el público y la interacción entre ellos.

—En la charla del martes 28 comentaste que te interesaban 
aquellos documentales que dejaban preguntas abiertas, 
más que aquellos trabajos donde se termina concluyendo 
algo puntual. ¿Es uno de los puntos que se fomenta en el 
trabajo con el creador?
—Venimos de la página de opinión del New York Times. Op-
Docs viene de esa traducción, surge de ese mundo. La meta 
es abrir conversaciones, y allí hay dos formas. Una manera es 
poner una película que tiene un punto de vista muy, muy claro. 
Por ejemplo, hay un documental sobre la cárcel de Guantánamo. 
Obviamente que si ven el documental queda bien claro que el 
enfoque de la autora se inclina por el cierre de la cárcel. Hay otro 
trabajo sobre un piano colocado en la vía pública y todo lo que 
pasa alrededor luego de varios días. Hay una provocación de los 
autores para generar reacciones y eso se cuenta en el trabajo. 
¿Pero qué se está diciendo? Allí se deja muy abierto a la opinión 
e interpretación del público. Es interesante y se puede interpretar 
que es sobre la vida, sobre la basura, o sobre la cultura. Se deja 
mucho lugar al público que lo ve. Es un trabajo que deja la puerta 
abierta a una gran discusión. Ese punto nos interesa mucho que 
se desarrolle.

—¿Es una referencia para otros medios de comunicación 
tradicionales que hoy tienen sus modelos en cuestionamiento 
por la pérdida de consumo de noticias en papel?
—El New York Times sigue produciendo mucho material escrito. 
Creo que la tendencia está siendo producir más contenidos en 
general. Por eso la web está cobrando una importancia muy 
significativa. Op-Docs también es una nueva forma de conectarse 
con el público. Nosotros estamos en paneles y charlas, como 
forma de promocionar y contar nuestra experiencia. Lo más 
importante es que de distintas partes del mundo se están 
generando trabajos de calidad. Apuntamos a la calidad. Por eso 
el proceso de chequeo de los materiales es muy puntilloso. 

—En general son documentales de cinco minutos. ¿Eso se 
plantea como otro desafío para el documentalista?
—Claro, pero tiene que ser una historia completa. Yo digo cinco 
minutos porque quiero que la gente piense en hacer cortos. Es 
mucho más fácil hacer algo más largo. Para lograr algo corto 
se necesita una mayor precisión en los contenidos. Hacer una 
historia completa y redondita en un solo minuto no es una tarea 
para nada fácil. Es una manera de que los directores se esfuercen 
en acotar sus proyectos y que todo lo que esté allí sea bien 
enfocado. Que valga la pena mirar cada segundo. El proceso 
creativo para hacer algo corto es más duro, por eso queremos 
que cuando están pensando en hacer un Op-Doc se enfoquen 
en una historia chica. No se puede trabajar una narración muy 
compleja y larga en cinco minutos.

Alguien se coloca en la cabeza un dispositivo 3D y de pronto 
se encuentra en el medio de un combate cuerpo a cuerpo 
entre un soldado palestino y uno israelí. Así funciona el 
proyecto The Enemy, de Karim Ben Khelifa, un documental 
que se define como un cruce entre “neurociencia, inteligencia 
artificial y narrativa”. El sonriente robot Boxie, con una cámara 
incorporada, recorre las oficinas del Massachusetts Institute 
of Technology (MIT) y filma un documental del que pueden 
participar los funcionarios al presionar el botón verde. Si aprietan 
el rojo, Boxie se va. En el proyecto Birdly, un usuario se acuesta 
sobre una máquina, se coloca un dispositivo en la cabeza, agita 
los brazos y de pronto está volando por el cielo. En Clouds Over 

Sidra el espectador sigue a una niña de 12 años por un campo 
de refugiados de Siria. Assent permite recorrer el camino hacia 
un pelotón de fusilamiento del régimen militar chileno. Decenas 
de proyectos como esos, que llevan la realización documental 
al terreno de nuevas tecnologías como la realidad virtual, se 
están desarrollando en varios países del mundo como Estados 
Unidos, Canadá y Francia. Son la vanguardia del documental 
transmedia, que abandona la linealidad de las producciones 
tradicionales y se vuelca al consumo interactivo, móvil y en 
varias pantallas para encontrar una nueva forma de contar 
historias. DocMontevideo dedicó a esos formatos una hackathon 
y el workshop I+Doc, una jornada entera de exposiciones de 
representantes de dos de las principales organizaciones del 
mundo en ese campo. Sarah Wolozin, directora del MIT Open 
Documentary Lab de Estados Unidos, dijo el lunes en la sala 
Zavala Muniz que “en una época en que no hay demasiado 
financiamiento”, la “colaboración es la clave” para el éxito. 
“Tecnólogos, diseñadores, fotógrafos, realizadores y periodistas 
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Kathleen Lingo
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solíamos trabajar en nuestros propios silos y ahora estamos 
colaborando para hacer estos documentales interactivos”, 
sostuvo. Ese trabajo deriva en “una nueva forma de escuchar 
a las audiencias, de recibir sus historias, de hacer lo que los 
periodistas siempre hicieron”. Para Wolozin, la audiencia de 
ese tipo de productos “todavía es pequeña comparada con la 
radiodifusión” porque mucha gente no los conoce. Entonces, 
la estrategia de los realizadores transmedia es “ir a donde ya 
existen las audiencias”, como los sitios web de periódicos.

Fernando Irigaray, de la Universidad Nacional de Rosario, 
presentó el documental Mujeres en venta, sobre la trata 
de personas con fines de explotación sexual en Argentina. 
“La nueva narrativa transmedia pasa por cómo sincronizar 
transversalmente, entendiendo la ciudad como una plataforma 
narrativa donde las personas a través de distintos medios van 
conectando esas historias”, dijo el director. “Sin participación no 
puede haber una propuesta transmedia”. Irigaray explicó que 
el desarrollo de estos formatos “ha provocado la expansión del 
ciclo de vida del producto”, que sigue vivo a través de medios 
como las redes sociales. Además tiene lugar en el contexto 
de un cambio de paradigma: ya no hay que estar en un lugar 
en un momento determinado para ver una película, sino que 
predomina el consumo no lineal y móvil con el uso de varias 
pantallas. Aunque es un fenómeno que recién empieza, algunos 
países destinan recursos a proyectos transmedia. Canadá, por 
ejemplo, vuelca dinero público a esos emprendimientos, explicó 
Marie-Pier Gauthier, responsable de producción del estudio 
interactivo del National Film Board (NFB) de ese país. Gauthier 
enumeró los diez ingredientes principales para formar un buen 
equipo interactivo: compartan todos el mismo entendimiento 
sobre el proyecto; el equipo es el creador; júntense a tomar una 
cerveza; especifiquen claramente el papel de cada miembro; 
enfóquense en una metodología ágil y creen rápidamente 
prototipos; usen el mismo vocabulario; sean el “pegamento” 
entre todos los miembros; usen cocreación y herramientas para 
compartir; el fin de la producción es solo el comienzo; y los 
realizadores, que estén preparados para perder el control.

Martin Viau, también representante del NFB, expuso varias 
tecnologías que se usan para “crear ambientes” en los 
documentales transmedia: dispositivos de realidad virtual y 
aumentada, 3D y 360º, controladores y sensores de movimiento 
y gestualidad, smartphones, tabletas y distintas tecnologías 
que fabrican empresas como Google, Apple, Oculus y Sony.
Tres grupos de cineastas, diseñadores y programadores 
latinoamericanos participaron de la Hackathon y presentaron 
sus resultados el lunes. El proyecto uruguayo De punta a punta 
invita al usuario a visitar la cárcel de Punta de Rieles, pasar por 
los controles en la entrada y responder, a medida que recorre el 
lugar, a preguntas que lo enfrentan a sus propios preconceptos 
sobre el tema. Living traces, de un equipo argentino de la 
Universidad Tres de Febrero, sigue las rutas de la migración 
de varios grupos de personas de ese país. Rezagos de 

memoria recrea un atentado con bomba en Bogotá en los años 
90 y desafía al usuario a juntar las piezas en un ejercicio de 
memoria histórica. En solo un fin de semana, esos realizadores 
latinoamericanos demostraron que están resueltos a explorar 
nuevas formas de contar sus historias.
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¡Ups! En el número anterior cometimos un error de cálculo. 
El mercado documental reúne este año unas 98 personas en 
sus diversas instancias de pitchings y meetings, y no 45 como 
salió publicado. Nuestras disculpas a los lectores.



Carlos Nader aprendió a leer a los dos años, no 

porque fuera un prodigio, como pensaba su madre 

al principio, sino porque padecía hiperlexia, un 

síntoma de autismo. Los hiperléxicos utilizan para 

leer el lóbulo temporal derecho, que desarrolla 

la capacidad de percibir y construir imágenes y 

sonidos, en lugar del izquierdo, como el resto 

de los mortales. Este síndrome marcó la vida 

de Nader. “Yo quería ser escritor pero no tengo 

talento para ser escritor, esa es la verdad”, cuenta 

el cineasta. El talento de Nader está en el lóbulo 

temporal derecho, en la asociación de imágenes 

y sonidos, en el montaje. “Yo empecé a hacer cine 

con casi 30 años, tarde. Ha sido una sorpresa 

para mí porque no tengo ningún talento para 

escribir, pero filmar y montar es muy fácil para 
mí. Es mi verdadero talento. Pero yo siempre 

quise escribir. Hasta ahora prefiero leer que mirar 
un filme”. Nader tenía 19 años cuando en 1983 
conoció en San Pablo, su ciudad natal, a José 

Leonilson, un artista plástico siete años mayor. 

Nader lo admiraba. Fue su primer amigo artista. 

Juntos iban al cine. En los 90, el escritor frustrado 
comenzó a experimentar con el montaje de videos 

y a participar de festivales de video arte. Leonilson 

contrajo sida en 1991 y murió tres años después. 
Él le había contado a Nader que, como Andy 

Warhol, grababa con su voz un diario que algún 

día convertiría en obra. Muchos años después, 

Nader recibió una propuesta de Itaú Cultural: filmar 
un documental sobre Leonilson. El cineasta tardó 

tres años en hacer el montaje, el mismo tiempo 

que le llevó convencer a la familia de Leonilson 

que le permitiera mostrar sin censura la intimidad 

Montajista hiperléxico
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El DocMontevideo celebró la entrega de los Premios TAL (Televisión 

América Latina), una ceremonia que reconoce la producción de 

calidad y excelencia en los contenidos de la televisión pública 

y cultural de Latinoamérica. En esta edición, hubo un especial 

homenaje a Eduardo Galeano, fallecido el 13 de abril de este 
año. Algunos fragmentos de sus obras sirvieron de hilo conductor 

para el desarrollo de la ceremonia. Concursaron 235 productos 
audiovisuales para diez categorías presentados por 30 canales de 

nueve países, y dos para el premio Gran destaque. La selección 

de los finalistas la realizó un Comité Curador Internacional junto 
con el equipo de TAL. El ganador de cada categoría fue definido 
también por un jurado internacional y por el voto de la audiencia 

a través de las redes sociales; se les premió con la estatuilla La 

doncella de barro. La ceremonia fue en el Teatro Solís en la noche 

de ayer, jueves 30 y contó con un espectáculo en vivo de Alfonsina 

y Los Prolijos.

Los ganadores según las categorías fueron: Mejor Microprograma: 

Acción Verde – Canal Once; Mejor Relevancia Social: Rebeldes – 
Educa; Mejor Interactiva: Cuentos de viejos II – Señal Colombia; 
Mejor Infantil: Fuimos Colores – Canal 22; Mejor Educativa: Hijos 
de las Estrellas – Señal Colombia; Mejor Serie Documental: 
O Brasil de Darcy Ribeiro – TV Brasil; Mejor Serie de Ficción: 
Mentira la verdad III – Encuentro; Mejor Unitario Documental: 
Cesó la horrible noche – Señal Colombia; Mejor Innovadora: 
Cerefritos – ConCienciaTv; Mejor Programa Periodístico: Space, 
el colapso de la Ética - Telemedellín; Gran Destaque: La voz de 

Nuestras Raíces – Sistema Chiapaneco de Radio, Televisión y 
Cinematografía; Premio del Público: Diálogos en confianza – 
Canal Once.

Joaquina Rijo & Inés Sciutto

Martín Mocoroa & Nicolás Delgado
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Mejor que TAL

MALU VIANA (TAL), CLAUDIA RODRÍGUEZ VALENCIA 
& JERSON PARRA (SEÑAL COLOMBIA) 
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Poco se sabía de cómo era Chicho de padre, de abuelo, de 

esposo, de amante y de amigo. Se conoce mucho de su vida 

política y de sus discursos, pero poco de lo que fue su vida íntima. 

Allende mi abuelo Allende logra que su familia hable de temas 

que estaban enterrados. Es un documental realizado por Marcia 

Tambutti Allende, nieta de Salvador Allende, que ganó El ojo de 

oro en Cannes en mayo del 2015. Quienes no vieron el film se 
preguntarán por qué tardar tantos años en contar las intimidades 

del expresidente. La razón es que ni los que llevaban su sangre 

sabían completamente quién era. Solo su nieta puede encontrar 

todo ese material inédito, esas anécdotas tan íntimas en las que 

su propia abuela de 92 años, Memé como la llama ella, o Tencha 
como la nombran los demás, da su testimonio e intenta romper 

tabúes, aunque le cueste mucho.

La cámara acompaña casi todo el documental a Marcia, quien 

se embarca en un viaje al interior de su familia y de su historia. 

Con retazos de anécdotas, de fotografías viejas y de una filmación 
casera, intenta rescatar a su abuelo. No será fácil. La última 

dictadura de Chile dejó heridas abiertas en toda la sociedad y, 

sobre todo, en la familia Allende. Y algunos prefieren no revivir las 
anécdotas. El documental está lleno de detalles que definen lo que 
será la búsqueda de la directora: una lucha por encontrar una pizca 

de sensatez que revele quién era realmente su abuelo. Allende 

sigue siendo para muchos un símbolo de alegría y lucha. Este 

documental refleja no solo eso, sino también el peso que cargan 
sus familiares tantos años después. Muestra también un antes y un 

después en una nieta que conocía a su abuelo a través de pocos 

recuerdos, la mayoría de ellos fotográficos, y que ahora lo siente 
más cercano y complejo.

Lo que Chicho dejó
J.R. & V.R.



del lugar. Para eso decidieron elegir un representante local en 

cada una de las ciudades en las que tienen salas. La iniciativa 

logró con su alcance y su regularidad crear público para los 

documentales. También abrió nuevas ventanas, como el interés 

que surgió en instituciones educativas y en organizaciones 

sociales por comprarlos. Este año ya tuvieron 15 ventas de los 
documentales estrenados. 

Con el foco en “difusión más compromiso”, ChileDoc inició el 

año pasado un taller para el que seleccionan cinco proyectos 

documentales que estén en su fase final de realización. Durante 
tres sesiones trabajan en la campaña social de esos proyectos 

y terminan con su lanzamiento. “Es empujar la frontera donde 

cine y sociedad se mezclan para producir la sinergia necesaria 

que es capaz de generar un cambio”. Así habló uno de los 

participantes del taller para un video que mostró Castillo en 

su intervención.  “Pensar en cómo ser un puente entre las 

problemáticas que plantea la película y la sociedad”, dijo otro 

tallerista. Ella ensayó su propia explicación: “Es entender cuáles 

son tus socios específicos e ir a ellos”. Como ejemplo, contó 
que el Ministerio del Interior apoyó con U$S 28.000 a uno de 
los proyectos que se presentó. Además de dinero, esos socios 

específicos brindan sus contactos y sus redes para la difusión. 

Pensar durante. De la mesa participaron también Jean Garner 

de Al Jazeera, Kathleen Lingo de Op-Docs del New York Times 

y Luana Lobo de la plataforma web VideoCamp. Cuando 

terminaron sus intervenciones y abrieron lugar a preguntas, 

una asistente expresó su inquietud: “Este tema de outreach 

and engagement no lo vemos los realizadores hasta tener el 

film terminado y pensar en su distribución. Me gustaría que 
nos pudieran dar algunos consejos de cómo pensar en eso 

desde que se desarrolla el proyecto”. Para Jean Garner, los 

realizadores deben hacer un “recorrido dual”: trabajar en la 

historia que están contando, pero no perder de vista la audiencia 

a la que se quiere llegar y que esté comprometida con el tema 

de la película. Eso fue lo que le aconsejó a un director de Nueva 

York que estaba trabajando en un documental sobre un activista 

en el tema de inseguridad alimentaria. “¿A quién está tratando 

de llegar? ¿Cuál es esa audiencia a la que él, como activista, 

está intentando alcanzar?”, preguntó. En su opinión, el tema 

y los protagonistas se deben elegir pensando “una audiencia 

ya construida” que le sirva al realizador cuando la película esté 

terminada. “El film se vuelve una herramienta para los activistas, 
y ellos una audiencia y una herramienta para la película”, afirmó. 
En el mismo sentido, Castillo recomendó prestar atención a los 

temas que se tocan en la película y los actores sociales a los 

que puede interesarles. Otro de sus consejos fue el de mantener 
la comunicación con las personas y organizaciones que dieron 

origen a la película porque “eso que suena tan simple es muchas 

veces el punto clave” para la difusión. 

Por último, sostuvo que es bueno pensar, mientras se está 

rodando el material, cómo y dónde se va a reproducir para 

filmar acorde a eso. “Muchas veces esas ideas se nos ocurren 
cuando el trabajo ya está terminado”, lamentó. Para Burres se 

trata de un proceso en el que no hay fórmulas.”Uno puede estar 

creando, creciendo y cambiando el proyecto, pero cuanto más 

lo pienses al comienzo, más fuerte será y tendrá una estrategia 

de distribución más fuerte al final”, afirmó.  

y la obra de su amigo, el artista, el seropositivo, el homosexual. 

La pasión de JL, ganadora de dos premios a mejor documental 

brasileño en el festival É Tudo Verdade, es una obra de montaje. 
Nader filmó apenas una escena. El resto del documental está 
compuesta por cuatro tipos de imágenes: una selección de obras 

de Leonilson, entre cuatro mil pinturas, esculturas, ilustraciones 

y bordados; video clips y escenas de películas que nombra en 

sus grabaciones; registros históricos, como el chino que se 

paró frente al tanque de guerra en la Plaza de Tian’anmen; y 

otras imágenes, como un cardumen de peces que entabla una 

analogía con las palabras del artista. Sin embargo, la imagen de 

Leonilson se torna esquiva, una ausencia constante, al punto de 

aparecer solo dos veces: acostado, con el rostro cubierto por 

una frazada, y pintando, detrás de su obra. Ninguna fotografía de 

su amigo. Esta es una de las reglas que marcan su obra. Como 

Coutinho, el eterno entrevistador, se autoimpone una prisión 

para liberarse.

La pasión de JL es una obra collage que dialoga con el arte pop. 

Leonilson nos cuenta que llora con una canción de Madonna y el 

videoclip irrumpe en la pantalla. “Andy Warhol tiene una definición 
muy buena del pop. Ser pop es gustar de las cosas del mundo, es 

interesarse por todo. En ese sentido la película es pop”, cuenta 

Nader, que adoptó el lenguaje de su protagonista para construir 

el relato. El mismo recurso había utilizado en sus dos anteriores 

trabajos: Pan-Cinema Permanente, que documenta la obra del 

poeta Waly Salomão, y Eduardo Coutinho, 7 de octubre, un 

documental construido en base a una entrevista, la especialidad 

del cineasta brasileño. Salomão, Coutinho, Leonilson y el 

camionero Nilson, protagonista de Hombre Común, murieron 

antes de que Nader pudiera estrenar sus películas. La muerte 

se ha convertido en uno de sus tópicos. “Yo tengo pavor por la 

muerte. Lo más importante de nuestra cultura es la narrativa de 

vencer a la muerte. La muerte vence siempre a los hombres. La 

obra es una manera de luchar contra la muerte, es una venganza 

casi de la pérdida. Casi todos los filmes que yo hice tienen una 
estructura parecida con la historia de Cristo, una lucha contra la 

muerte y después una resurrección”. 

Nader tomó de los protagonistas de sus documentales, de 

sus amigos, elementos esenciales de la creación artística. “Yo 

aprendí con Leonilson y con Coutinho que la potencia puede ser 

extraída de la simplicidad, cosa que los dos hacen muy bien”. 

Pero a diferencia de ellos, elige la mixtura de textos como motor 

creativo.“Yo soy muy barroco, uso muchas cosas diferentes. Es 

algo que no sabía, porque en la vida yo tengo un par de zapatos”.

Como Leonilson y Coutinho (en Casting, especialmente), Nader 

fusiona los planos de realidad y ficción. “Cualquier documental es 
una película, no es la verdad. Nosotros no estamos al servicio de 

la verdad. El documental es complicado porque tiene una frontera 

con el periodismo. El periodismo se supone que es imparcial, 

que es la verdad, pero yo no creo en eso. Walter Benjamín dice 

que la lectura del periódico es la oración del realista. Las noticias 

son mitos diarios”. Leonilson cuenta en sus grabaciones cómo 

nace su relación amorosa con Eitan, cómo se deteriora por la 

enfermedad y muere, finalmente. “El novio de Leonilson, Eitan, 
no existe. Es alguien que él conoció en un avión. El novio tenía 

otro nombre. Es construido como ficción. Toda la narrativa tiene 
la aspiración de ser un mito, incluso las noticias”, confiesa Nader. 

El mito y la resurrección atraviesan la obra de Nader. Al 

documentalista le llamaron la atención las similitudes entre la 

vida de Leonilson y las películas que veía y de las que hablaba en 

su diario. En el documental, voz y escena expresan ese misterio. 

“Me interesa la universalidad de las historias. Hay infinidad 
de historias, pero hay pocos tipos mitológicos de historias. Lo 

infinitamente grande se relaciona con lo infinitamente pequeño. 
Las galaxias son parecidas a las estructuras moleculares. Lo 

muy íntimo es muy parecido con lo muy público. Lo muy íntimo 

es muy universal. Como las grandes obras, los grandes filmes 
también son universales. Es una característica de mi trabajo: 

mixturar”.

El relato de los sueños de Leonilson ocupa un lugar central 

en La pasión de JL. Para Nader, la verdad revelada surge de 

la asociación espontánea de dos imágenes, o de una imagen 

con un sonido, con una palabra, en un proceso intuitivo que 

lleva horas de montaje. Ese es su arte. Luego, llega a su casa 

y encuentra, una vez más, lo íntimo y universal. “Yo tengo un 

hijo que tiene autismo. Él puede pasar 14, 24, 48 horas en la 
computadora. Está todo el tiempo en la computadora haciendo 

montaje, pero no para producir nada, sino solo su propio montaje 

de los videos que le gustan. Es un autismo grave. No habla casi 

nada. Es la persona más maravillosa del mundo. Un privilegio es 

estar con él. Es como estar con un gran gurú, un loco, un artista 

especial”.

“En el siglo XXI, cuando estamos realmente bombardeados de 

imágenes todo el tiempo con las computadoras y los teléfonos, 

¿cómo captar la atención y sostener la audiencia con interés 

en los documentales que hacemos?”. Con esa pregunta y 

en un tono de voz suave, Bruni Burres, consultora senior de 

Sundance Institute, abrió la mesa de Outreach & Engagement el 
miércoles 29. En español se trata de “difusión más compromiso”. 
Así prefiere llamarlo la chilena Paola Castillo, una de las 
panelistas. Ella es documentalista y cofundadora de ChileDoc, 

una organización que busca generar en su país un mercado 

local e internacional para la industria documental. La formación 

de audiencia es una de las áreas de trabajo que comenzaron 

a desarrollar en sus cinco años de existencia. A su juicio, en 

Latinoamérica y en gran parte del mundo la industria documental 

sufre el mismo problema: hay una producción “increíble” y 

“diversa”, pero no hay donde exhibir las películas. Ante esa 

dificultad surgió en 2013 MiraDoc, una red de salas alternativas 
para la proyección de documentales chilenos. Castillo y sus 

compañeros salieron a buscar a lo largo de su país lugares 

que tuvieran alguna experiencia en exhibición y que pudieran 

convertirse en salas de cine. Encontraron diez sitios adecuados 

en ocho ciudades. El segundo año esas cifras crecieron a 16 
salas y 11 ciudades, y actualmente son 22 y 17. En estos tres 
años también fueron aumentando los espectadores. Primero 

fueron 9.160, después 12.000, y en lo que va de 2015 ya van 
9.200. En las salas seleccionadas se estrenan ocho películas al 
año. Una por mes desde abril a noviembre. Para captar más la 

atención de la prensa y de la población, llevan a los directores 

de los documentales a las ciudades donde se estrenan. Parte 

del éxito de MiraDoc está en “escuchar” las particularidades 
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