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Los directores Carl Zitelmann y Gregory Escobar nos ofrecen sus 
visiones y experiencias sobre cómo, a pesar de la crisis en la 
industria musical, la creatividad y el talento son la clave para 
realizar videoclips con poco o ningún presupuesto. 

Tras bastidores.
Fina Torres rueda en Morrocoy Liz en septiembre, aquí un 
pequeño adelanto de lo que será la nueva producción 
protagonizada por Patricia Velázquez, Arlette Torres, Elba 
Escobar, Mariaca Semprún, Mimí Lazo, Danay García y Sheila 
Monterola.

Yo hago cine, pregúntame cómo.
Matilda Corral nos revela la experiencia de ser acting coach  o lo 
que es lo mismo ser la mano derecha del director para aconsejar 
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El Festival de Cine Venezolano de Mérida arriba a su 8va. 
Edición con el récord de 13 largometrajes en competencia.

El documental Wachikua muestra La Guajira, desde la 
perspectiva de sus propios habitantes, a través de la mirada de 
Aranaga Epieyú, quien debuta en la dirección.

Gaspar Mendoza de Julián Balam y La casa del fin de los 
tiempos de Alejandro Hidalgo buscan atrapar al espectador con 
historias de suspenso y horror, su principal aliado: El maquillaje; 
aquí entrevistamos a los artífices de estos efectos.

Las plataformas “Video-on-demand”  o “Video a la carta” en 
internet se vislumbran como una tendencia para la 
comercialización de los contenidos audiovisuales en la web, aquí te 
presentamos algunos datos para que conozcas más acerca de ellas.

Luego de una pausa de 7 años, el cineasta boliviano Jorge 
Sanjinés regresa con el proyecto Insurgentes, en busca de la 
soberanía perdida en coproducción con La Villa del Cine. 

Orlando Senna, ex Secretario del Audiovisual de Brasil, hoy día a 
la cabeza de la Red TAL (Televisión América Latina), nos revela 
cómo ese sueño de unir las pantallas televisivas, hoy es una 
realidad con 200 asociados en la región.

Reportaje central: Este mes dos películas venezolanas 
compartirán cartelera cinematográfica, sus directores, John 
Petrizelli y Hernán Jabes, nos cuentan su visión sobre sus 
películas y sobre el incremento de la producción nacional.
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EDITORIAL — 
07— 
Piedra Papel o Tijera es un juego de manos muy conocido en Venezuela y en el cual Piedra Papel o Tijera es un juego de manos muy conocido en Venezuela y en el cual Piedra Papel o Tijera
existen tres elementos: La piedra que vence a la tijera rompiéndola; la tijera que 
vence al papel cortándolo; y el papel que vence a la piedra envolviéndola. En esta 
ocasión, se trata también del título de una de las películas nacionales que estará en 
cartelera próximamente junto a Er Relajo der loro, dos propuestas y dos realizadores 
que no tendrán que lanzar una moneda al aire, o recurrir al tradicional juego 
infantil para disputarse los corazones de la audiencia venezolana.

Otro asunto que no se dirime con un juego de manos, es la presencia cada vez 
mayor de nuestras películas en las carteleras cinematográficas. Cada vez son más los 
estrenos y cada vez son más numerosas las aficheras que anuncian nuestros títulos 
en los concurridos pasillos de las salas de cine. Pareciera no tratarse de un dilema el 
que tengamos dos o más películas exhibiéndose de manera simultánea, y ante la 
pregunta: ¿los espectadores se suman o se dividen? Sólo queda esperar la respuesta 
del público quien en definitiva tiene la última palabra.

Pasando del cine a la televisión nos preguntamos: ¿Es posible una alianza para 
elevar la calidad de la programación televisiva y expandir los canales de distribución 
del cine?  Sobre este tema, el reconocido teórico del cine latinoamericano Orlando 
Senna, mentor de la Red Televisión América Latina (TAL), nos dará sus impresio-
nes. Senna viene trabajando y conduciendo un acuerdo de Responsabilidad Social 
Empresarial entre un grupo de grandes cadenas televisivas a través de un sistema, 
dónde la creación, la coproducción y la distribución de contenidos en la región, 
hoy es una realidad, con muchos éxitos que celebrar y grandes retos por alcanzar.

Otro trabajo especial es el reportaje sobre Aranaga Epieyúu, un marabino con 
raíces guajiras, que motivado por retratar su cultura desde adentro, y no desde la 
perspectiva occidental, decidió mostrar su visión condensada en un documental de 
73 minutos llamado “Wachikua” o “Nuestra historia”. Epieyúu nos cuenta cómo él 
se encontró con el cine o el cine se encontró con él, para comenzar una carrera, 
donde toda una vida no le bastaría para contar las historias de su gente.

Son varios los temas que traemos para compartir en esta séptima edición donde el 
cine de género parece seducir a las nuevas generaciones de cineastas venezolanos; 
Sonia Soberats desafía a los sentidos fotografiando con su memoria y su 
imaginación; internet muestra su fuerza como plataforma de distribución y los 
videoclips, en forma inversamente proporcional a sus presupuestos, ganan en 
calidad visual, narrativa y estética. 

Dilemas y certezas, ficción y realidad… serán el talento, la tenacidad de los 
creadores y las buenas ideas las que prevalecerán a lo largo del tiempo, así como el 
papel siempre vence a la piedra. 
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VISIONARIOS: ACUERDO DE 
COOPERACIÓN ENTRE EL CNAC, 
AMAZONIA FILMS Y LA 
FUNDACIÓN DEL NUEVO CINE 
LATINOAMERICANO

Producto de la pasión por el cine que 
comparten el Centro Nacional 
Autónomo de Cinematografía (CNAC),  
la Fundación del Nuevo Cine Latino-
americano, y la Distribuidora Nacional 
de Cine Amazonia Films se firmó 
recientemente el Convenio Marco de 
Cooperación entre estas instituciones, 
ricas en experiencia, lucidez y prestigio a 
nivel mundial. En la firma de este 
convenio también participaron la Escuela 
Internacional de Cine y Televisión de San 
Antonio de los Baños de Cuba (EICTV) 
y el Instituto Cubano de Arte e Industria 
Cinematográficos (ICAIC).

Dirigido al desarrollo integral de la 
Facultad de Artes Audiovisuales de la 
Universidad Nacional Experimental de las 
Artes (UNEARTE), este acuerdo tiene 
como finalidad emprender alianzas para el 
desarrollo de programas que comprenden 
la distribución, exhibición, difusión e 
iniciativas en la formación académica que 
permitirán un mayor crecimiento de los 
profesionales audiovisuales venezolanos.

En gran parte, este convenio concentrará 
energías en la distribución del cine 
latinoamericano en distintos espacios de 
exhibición, hecho que sin duda ampliará 
los horizontes a nivel regional para el 
disfrute de nuestras obras audiovisuales.  
Asimismo, entre otros puntos, se 
reforzará la investigación y el desarrollo 
de proyectos editoriales relacionadas al 
cine latinoamericano, dada la experiencia 
de la Fundación del Nuevo Cine 
Latinoamericano y la EICTV, de modo 
de lograr un mayor acceso y difusión del 
conocimiento. También impulsará 
programas conjuntos en el área de 
formación que abarcan talleres, postgra-
dos, diplomados, encuentros, intercam-
bios de docentes y estudiantes; además 
de programas de becas y el otorgamiento 
de materiales impresos para el arraigo de 
los estudios audiovisuales que se 
adelanten.

Durante la firma de este convenio se notó 
el entusiasmo por comenzar una activa 
agenda de trabajo, con el fin de producir 
resultados en muy corto tiempo, y así 
rescatar lo ya hecho e impulsar la 
realización de nuevos proyectos nuevos.
Por otro lado, se anunció que la 
Fundación publicará próximamente un 
estudio sobre el cine y el audiovisual 
comunitario en 14 países con información 
reciente y actualizada, donde también se 
incluye a la realidad venezolana.

Además de esto, el ICAIC realizó un 
donativo de publicaciones y una 
colección de títulos representativos de la 
cinematografía cubana a UNEARTE, 
como una forma de propagar el conoci-
miento entre nuestros realizadores 
audiovisuales.

La integración del cine latinoamerica-
no con nuestro país, es una meta que 
se ha tenido por largo tiempo y el 
estado venezolano consolida este tipo 
de convenios para profundizar en todo 
lo que tiene que ver con la investiga-
ción y publicaciones audiovisuales 
entre la región.

CINEMATECA NACIONAL: 46 AÑOS 
DE CONTINUA LABOR 
CINEMATOGRÁFICA

El  4 de mayo de 1966 se inició, de la 
mano de Margot Benacerraf, la labor de 
una de las instituciones cinematográficas 
más importantes del país,  que lleva a 
cabo la tarea de difundir la cultura 
cinematográfica y preservar el acervo 
fílmico de todos los venezolanos y 
venezolanas. Además ha crecido para 
llevar cine a todo el país y continuar  
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formando  audiencias con lo mejor del 
cine mundial; la Fundación Cinemateca 
Nacional (FCN) llega a 46 años afianzan-
do la inclusión y dándole  continuidad a 
su trabajo.

“Continuar con los procesos constituye un 
logro”, aseveró Javier Sarabia, presidente 
de la  FCN, por lo que la institución 
mantuvo durante el 2011 su sección 
Estrenar el cine nacional,  un espacio que Estrenar el cine nacional,  un espacio que Estrenar el cine nacional
muestra los trabajos audiovisuales de 
nuevas realizadoras y realizadores, así 
como consagrados. “Hemos dado  cabida 
a un conjunto de producciones que no 
tendrían espacio en los circuitos comercia-
les y que nos da a nosotros también un 
aliento, porque nos  damos cuenta que el 
cine nacional no es sólo de largometrajes, 
también hay cortometrajes, mediometra-
jes, documentales, experimentales y de 
animación con una gran aceptación por 
parte de la audiencia”.

Durante el año pasado y en el transcurso 
de 2012, se han estrenado en nuestras 
salas aproximadamente 43 cintas de 
producción nacional, entre cortos y 
mediometrajes  de ficción, documentales 
y animación.
Igualmente, las salas de la FCN al iniciar el 
año, ofrecieron a la audiencia largometrajes 
nacionales como Días de Poder, Días de Poder, Días de Poder Reverón, El 

rumor de las piedras, Samuel, Muerte en alto 
contraste, Una mirada al mar, entre otras. contraste, Una mirada al mar, entre otras. contraste, Una mirada al mar
Sarabia acotó: “La Plataforma ha logrado 
mantener un promedio cercano a las 15 
películas estrenadas por año; esto quiere 
decir que estamos superando las cifras de 
tiempos pasados”.

La Cinemateca también creó el proyecto 
cine itinerante, con proyecciones en la 
calle brindando más  oportunidades de 
recreación y formación en materia  
cinematográfica a muchos venezolanos y 
venezolanas sumando más de 200 
actividades en las  que participaron 
aproximadamente 2.000 personas, labor 
que por supuesto  tiene y tendrá continui-
dad en el presente año, en el cual ya se ha 
estado presentando en las comunidades de 
San Agustín, La  Candelaria, Hospital J. 
M. de los Ríos, el Hospital Cardiológico 
Infantil, entre otros.

LA VILLA DEL CINE CELEBRARÁ 
SU 6TO ANIVERSARIO

Desde hace 6 años, la Fundación Villa 
del Cine viene realizando una labor 
corresponsable con el Gobierno Boliva-
riano a través del Ministerio del Poder 
Popular para la Cultura, en el fortaleci-
miento del cine nacional como ejercicio 
de soberanía cultural.

El 03 de junio de 2006 nació una 
estructura, que desde su concepción, ha 
brindado oportunidades a quienes 
soñaron con realizar películas y que hoy 
es protagonista de importantes logros 
bien conocidos como la producción de 
42 películas propias, 57 co producciones, 
12 convocatorias abiertas y numerosas 
asesorías y colaboraciones a los producto-
res independientes. Logros que van 
unidos a la concreción de una reforma 
revolucionaria de la Ley de Cine, que 
propone la expresión pluricultural de 
nuestro pueblo.

En este sentido la Fundación ha prepara-
do, conjuntamente con la Fundación 
Cinemateca Nacional, algunas proyeccio-
nes, cónsonas con nuestra principal tarea, 
que muestran las distintas aristas de la 
cinematografía nacional como es el Cine 
de Bajo Presupuesto, Cine Comunitario, 
el Cine Independiente y Cine Átomo. 
Los títulos proyectados incluyen: Al Otro 
Lado (Luis Cerasa); Lado (Luis Cerasa); Lado Macuro, la Fuerza de 
un Pueblo (Hernán Jabes); Una Mirada al 
Mar (Andrea Ríos); Samuel (César 
Lucena); El Juego Final (Javier Castro); El Juego Final (Javier Castro); El Juego Final
Iyawó (Jakcson Gutierrez); Iyawó (Jakcson Gutierrez); Iyawó Habana 
Havana (Beto Arvelo); Havana (Beto Arvelo); Havana En lo más Angosto 
del Río (Luis Lara Gilberto) y del Río (Luis Lara Gilberto) y del Río 3 días y 40 
años (varios directores).años (varios directores).años
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José Antonio Varela, presidente de la 
Fundación Villa del Cine, resaltó, que 
“de 3 películas que se hacían en la 
década de los 90, ahora se hacen más de 
15 obras, gracias a la creación del 
Ministerio del Poder Popular para la 
Cultura, la Plataforma de Cine y Medios 
Audiovisuales y la aprobación de la Ley 
de Cine. La meta debería ser 25 
películas al año”.

CENDIS ABRE II CONVOCATORIA 
PARA REPLICACIÓN DE OBRA PARA REPLICACIÓN DE OBRA 
DISCOGRÁFICA

Este llamado estará abierto hasta el 30 de 
julio de 2012 y tiene como objetivo 
fundamental estimular y proyectar las 
más diversas expresiones sonoras que 
hacen vida en el país.

El Ministerio del Poder Popular para la 
Cultura, a través del Centro Nacional del 
Disco (Cendis), convoca a todas las 
creadoras, creadores y artistas de la 
disciplina musical, a participar en la II 
Convocatoria Nacional Plan de Apoyo al 
Artista para la replicación de obra 
discográfica.

Los interesados deben entregar los 
siguientes requisitos: Carta dirigida al 
Centro Nacional del Disco, mediante la 
cual exprese brevemente el proyecto; 

resumen curricular del artista o agrupa-
ción; master; copia del documento de 
Depósito Legal; letra de las canciones (si 
fuera el caso); cédula de identidad del 
representante legal; datos de contacto: 
teléfonos, correo electrónico, dirección 
postal; y planillas de Informe Discográfi-
co y Derecho de Autor, debidamente 
llenadas (disponibles en: 
www.cendis.gob.ve)

Todos estos requisitos deben consignarse 
en la calle de la Soledad con calle las 
Piedritas, Zona industrial de la Trinidad, 
edificio Cendis, Municipio Baruta, 
estado Miranda, CD 1080, Caracas.
 Fuente/Prensa Ministerio del Poder 
Popular para la Cultura

PODER E IDENTIDAD: 
FOTOGRAFÍA Y CUERPOS FOTOGRAFÍA Y CUERPOS 
POLÍTICOS

El Centro Nacional de la Fotografía 
organizó la actividad Poder e Identidad: 
fotografía y cuerpos políticos, una 
conferencia y un seminario dictados por 
el filósofo francés de la Universidad Paris 
8, Francois Soulages, quien visitó nuestro 
país gracias al apoyo de la embajada de 
Francia y la Alianza Francesa. La Unearte 
y el Celarg fueron aliados para el buen 
desarrollo de este evento, al que acudie-
ron más de 70 personas, y en el cual se 

discutieron importantes temas para la 
reflexión sobre los usos y lecturas 
políticas de la fotografía. El profesor tuvo 
la oportunidad de entrar en contacto con 
colectivos regionales, estudiantes de 
fotografía, comunicación social y 
antropología y de conocer y analizar 
algunos trabajos fotográficos, tanto de 
estudiantes del seminario como de 
fotógrafos que han trabajado en torno al 
tema del discurso político en la fotogra-
fía. Durante la actividad se hizo énfasis 
en la necesidad de profundizar los 
contenidos y compromiso político en el 
hecho fotográfico nacional. 

Coordenadas: 
www.fundacenafv.gob.ve.
Teléfonos: +58-212-564.79.74. 
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POR Alejandra Laprea / Documentalista —alejalaprea@gmail.com—

¿Un loro doméstico como protagonista de 
una película venezolana? La idea desata la 
imaginación, pues es mucho lo que puede 
tramarse en torno a esa colorida caja de 
música y palabras, testigo de excepción de 
lo que sucede en nuestras casas. Quizás fue 
ese chispazo de posibilidad lo que llevó al 
cineasta John Petrizzelli a poner en una de 
estas criaturas el peso narrativo de su más 
reciente trabajo, Er relajo der loro, una 
atractiva propuesta que recrea diversos 
estilos, coquetea con la animación, ofrece 
situaciones salpicadas de humor y buenas 
actuaciones.
La cinta transita por cinco décadas de la 
historia venezolana desde perspectiva de un 
loro que, siendo todavía un pichón, sale de 
la selva en manos de unos contrabandistas y 
va cambiando de dueños y dramas: una 
vendedora de empanadas y su marido 

pescador, que llegarán a Caracas con la 
ilusión de una vida mejor; unos inmigrantes 
italianos; una familia que encarna el ascenso 
y decadencia de la clase política que llegó al 
poder tras la caída de la dictadura; un 
anciano afeminado con aires de gran señor y 
una artista del folklore internada en un 
geriátrico.
Esperanzadora al inicio, con cierta lectura 
crítica subyacente, la historia se mueve hacia 
el desencanto. Pero el simpático protagonista 
se liberará alzando el vuelo hacia parajes de 
un verdor capaz de regenerar la mirada.  
Petrizzelli ha dirigido los documentales Falsas 
historias, Carrao, María Lionza, Aliento de 
orquídeas, y El doctor de los milagros, entre 
otros. Esta película cuenta con financia-
miento del CNAC y tuvo una acogida 
favorable en el Festival de Cine de Oriente, 
Entre Largos y Cortos 2011. 

NUESTRA MEMORIA HISTÓRICA 
EN UN BATIR DE ALAS

EN CARTELERA

ER RELAJO DER LORO 
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Ciertamente visitado en nuestro cine, el 
tema de la violencia citadina mantiene su 
triste vigencia, por lo que resulta difícil 
que nuestros directores se sustraigan de él. 
Pero Piedra, papel o tijera, la segunda 
película del cineasta venezolano Hernán 
Jabes (Macuro, la fuerza de un pueblo), le 
aporta un giro creativo, apelando a un 
punto de partida y una resolución poco 
convencionales, y muy verosímiles. Entre 
el drama y la acción, sin detenerse en 
dilemas morales, la historia avanza con 
ritmo ágil y buen manejo de la tensión 
dramática, elementos que mantienen asido 
al espectador hasta el final. 
Una espiral de circunstancias incontrola-
bles llevarán al matrimonio de Mariana y 
Héctor, una arquitecta y un piloto 
comercial, y a su pequeño hijo Luis, a 
colidir con Christian y Valentina, una 

joven pareja de la clase trabajadora, 
dejando al trasluz los absurdos hilos que 
mueven los hechos delictivos en nuestro 
país. Una mañana como cualquier otra, 
Héctor llevará su hijo al colegio; en el 
camino se darán cuenta de que olvidaron 
en casa un animal de papel que forma 
parte de una asignación escolar. Regresa-
rán a buscarlo, sin imaginar lo cara que les 
saldrá esa decisión.
Junto al solvente desempeño actoral hay 
que destacar el protagonismo visual de la 
ciudad: su tráfico, su gente, sus contras-
tes, su dinamismo, siempre lindando con 
el caos.
Esta cinta fue seleccionada en 2010 en la 
categoría Largometraje de Ficción para 
directores experimentados en las convoca-
torias de financiamiento a la producción 
del CNAC. 

EN CARTELERA

PIEDRA PAPEL O TIJERA 
(VENEZUELA, 2012)

DIRECCIÓN Y GUIÓN: Hernán Jabes
SONIDO: Jacinto González Salcedo/Oscar 
Bentolila
MÚSICA: Alain Gómez
FOTOGRAFÍA: Daniel García VSC 
PRODUCCIÓN: Factor RH Producciones / 
CNAC / La Villa del Cine 
REPARTO: Gloria Montoya, Leónidas 
Urbina, Scarlett Jaimes, Leandro Arvelo, 
Haydée Faverola, Alberto Alifa, Julio César 
Castro, Iván González, Ernesto Campos, 
Wuillians Peraza, Rafael Cruz, Gustavo 
“Reke” Ferrín, Darwin Rodríguez, 
Arquímides Urbina
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LO QUE VIENE

POR Ana García Julio -anagarciajulio@gmail.com-   Ana García Julio -anagarciajulio@gmail.com-   
FOTO Cortesía La Villa del Cine
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¿Qué tan afortunado o problemático sería 
tener el don de detectar al vuelo los engaños 
ajenos? A partir de esa imaginativa premisa 
se desarrolla La pura mentira, del director 
venezolano Carlos Daniel Malavé (Por un 
polvo, Las caras del diablo, Último cuerpo). 
Una película que, entre otros puntos a 
favor, cuenta con un reparto de reconocidas 
figuras y ofrece una aproximación ligera 
–aunque no superficial– a un tema con 
implicaciones filosóficas.
Tras sobrevivir a una fuerte caída en su 
infancia, Juana García (Mariaca Semprún) 

adquiere la facultad de saber quién le está 
mintiendo, gracias a un molesto zumbido en su 
cabeza. Ese poder tiene un punto débil: no 
funciona con aquellas personas a las que quiere. 
A la larga, la imposibilidad de controlarlo la 
convertirá en una mujer solitaria y suspicaz, 
relegada a un empleo nocturno de recepcionista 
telefónica y alejada del hijo que engendró a 
muy temprana edad. 
Su hartazgo de esa vida de sombras, un golpe de 
suerte y la complicidad de Adrián (un abogado 
con el que se involucrará sentimentalmente, 
interpretado por Ernesto Calzadilla) harán que 

Juana se convierta en una celebridad de la 
noche a la mañana. Y es precisamente el 
contexto televisivo, su banal juego de aparien-
cias y el modo como encubre o explota las 
miserias humanas, de lo que se sirve Malavé 
para explorar la relatividad de la verdad y la 
mentira, y la gravedad de sus consecuencias, 
haciendo gala de un humor ácido en una 
historia dramática… cualidad que se olvida a 
ratos, gracias a los rasgos caricaturescos de 
algunos personajes y situaciones que encara la 
protagonista.

A TODA 
MENTIRA LE LLEGA 
SU SÁBADO
MENTIRA LE LLEGA 
SU SÁBADO
MENTIRA LE LLEGA 
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LA PURA MENTIRA (VENEZUELA, 2012)
DIRECCIÓN: Carlos Daniel Malavé
GUIÓN ORIGINAL: José Montero
ADAPTACIÓN: Henry Herrera
FOTOGRAFÍA: José Antonio Pantin
PRODUCCIÓN: Fundación Villa del Cine / Rodando Films C.A.
REPARTO: Mariaca Semprún, Gigi Zanchetta, Ernesto Calzadilla, 
Guillermo Canache, Jesús Cervó, María Fernanda León, Esperanza 
Magaz, Catherina Cardozo, Julio Alcázar

FICHA TÉCNICA
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POR Alejandra Laprea / Documentalista -alejalaprea@gmail.com-
FOTOGRAFÍA Alexis Pérez-Luna

Maestras de obra, escritoras, ingenieras, 
médicas, abogadas, sindicalistas, enfer-
meras, madres, campesinas, motorizadas, 
maestras, banqueras, empresarias, 
diputadas, voceras de consejos comuna-
les..., en el último siglo y medio, la 
mujer sacudió el precepto patriarcal que  
la mantenía atada a la casa y le prohibía 
la participación en los espacios públicos 
de la sociedad. Hoy en día nadie se 
sorprende cuando sale a la calle y 
encuentra mujeres que van o vienen del 
trabajo, que van solas sin chaperón o 
chaperona.  Sin embargo, es casi una 
sorpresa encontrar en cartelera películas 
protagonizadas por mujeres.

Las mujeres que habitualmente vemos en 
las pantallas tienen un rol secundario, son 
las compañeras, las víctimas a ser 
rescatadas, son mujeres ancladas en el 
pasado basadas en el estereotipo de la 
mujer ama de casa, sumisa, discreta, bajo 
la “tutela” del hombre.

Y ¿qué importancia tiene que las mujeres 
sean protagonistas o no?
Pilar Aguilar, ensayista y crítica de cine 
española en una entrevista dada a 
cinemujeres.blogspot.com nos recuerda 
que el personaje protagónico “...es el que 
centraliza toda la acción, relaciones, lazos, 
funciones dramática… (con la ausencia 

de protagonistas mujeres) lo que nos 
están diciendo, no olvidemos que este es 
un relato socialmente compartido, es que 
ellos (los hombres) siguen siendo los seres 
dignos de encarnar esas historias que a 
todos y todas nos afectan y que son 
modelos...”. Y no creamos que nuestra 
producción cinematográfica escapa a esto. 
De las 15 películas venezolanas estrena-
das en el 2011, sólo en cuatro  la 
protagonista era mujer y curiosamente de 
esas cuatro sólo una, Cenizas eternas, fue 
dirigida por una mujer. 

Las mujeres han sido protagonistas de sus 
propias reivindicaciones, luchas que 
siguen sin ver la luz de las pantallas. Esas 
historias están ahí en la memoria del 
pueblo, en el fondo de los archivos 
esperando convertirse en imágenes de 
celuloide o de cine digital.

Una de esas historias se estrenó en el 
2010  en las carteleras argentinas  Ni 
Dios, ni patrón, Ni marido de Laura 
Maña, (la pueden ver en 
www.portalloaca.com). El film cuenta 
cómo un grupo de obreras textiles junto a 
la anarquista Virginia Bolten y la estrella 
argentina del canto lírico Lucía Boldoni,  
logran publicar La Voz de la Mujer, un 
periódico hecho por mujeres para 
mujeres. La Voz de la Mujer, el primer 

periódico anarcofeminista de Latinoamé-
rica, se imprimió en forma clandestina 
cuando la policía y la escasez de recursos 
se lo permitieron. Los 2000 ejemplares de 
cada uno de sus nueve números recorrie-
ron fábricas y talleres difundiendo ideales 
de libertad e independencia, sembrando 
el debate sobre el amor libre, el matrimo-
nio, la revolución social, los abusos del 
poder y enseñando a las madres a educar 
a sus hijos en igualdad de derechos. 

Y en esa misma onda reivindicativa del 
papel histórico de la mujer se terminó el 
rodaje del documental Las muchachas, 
dirigido por Gabriela Fuentes. Las 
muchachas recoge los testimonios de 
cuatro mujeres que a principio de la 
década del 50 del pasado siglo conforma-
ron junto a otras la Unión de Muchachas 
Venezolanas,  una de las caras legales del 
PCV que organizaba muchachas por todo 
el país y que cumplía el doble propósito 
de luchar contra la dictadura de Marcos 
Pérez Jiménez y ofrecer un espacio para la 
emancipación de las jóvenes venezolanas. 
El documental Las muchachas promete 
una nueva visión de la lucha contra la 
dictadura de la mano de cuatro mujeres 
protagonistas de la historia.

Sólo nos queda esperar que el estreno de 
este documental sea pronto.
 

MUJERES PROTAGONISTAS

MIRADAS

Uno de los primeros obstáculos para realizar una obra audiovisual 
es la selección de la cámara apropiada entre la amplia gama de 
equipos que hoy tenemos a nuestra disposición. La única 
respuesta ante este reto tecnológico es la actualización constante 
del conocimiento,  técnicas y herramientas.  Hoy tenemos la 
posibilidad de hacer cine de bajo presupuesto con tecnología 
DSLR. Estas pequeñas guerreras fotográficas nos recuerdan la 
magia experimental, ayudan a comprender la gramática del cine 
gracias a la posibilidad de intercambiar lentes y filtros y brindan 
una imagen de gran calidad y amplio espacio de color. El cine 
DSLR tiene sus limitaciones, algunas derivadas del uso del códec 
h.264, pero tal vez sus cualidades sean más importantes que sus 
defectos.  Un colega, Alfirio Mendoza, hace uno año me enseñó 
una excelente guía para comprender las DSLR a fondo: se trata 
del ebook “The DSLR Cinematography Guide”, que podemos 
consultar en español y descargar desde esta dirección: 

http://www.scribd.com/doc/58872690/DSLR-
Cinematography-Guide-Spanish

Francisco Perdomo, compañero de UNEARTE me habló de un 
programa que soluciona algunas de las limitaciones de las DSLR. 
Se trata del Firmware “Magic Lantern y toda la información de 
este software la pueden obtener por su wiki:

http://magiclantern.wikia.com/wiki/Magic_Lantern_Firmwar
e_Wiki

CineStyle Technicolor es un preset desarrollado para las DSLR de 
Canon, que optimiza el rango dinámico de la imagen capturada 
por estas cámaras, y se descarga gratis por aquí:

http://www.technicolor.com/en/hi/theatrical/visual-post-
production/digital-printer-lights/cinestyle

Por otra parte, en el mundo de la cámaras cada fabricante desarrolla 
su propios  códec  y software haciendo difícil el trabajo con sus 
equipos. Por ello han surgido iniciativas de crear nuevos estándares 

que permitan simplificar el trabajo cinematográfico con estos 
equipos. El montador Carlos “Cacho” Briceño nos comenta sobre 
un estándar de espacio de color de código abierto “cual anillo de 
Sauron”, para manejar todos los espacios de color: “Se trata de 
ACES Color Space, Academy Color Encoding Specification.  Están-
dar desarrollado por la Academia junto con otras treinta organiza-
ciones y fabricantes a nivel mundial. Diseñado para mantener un 
espacio de color confiable durante el proceso de adquisición, 
posproducción y exhibición de archivos de imagen. Resolviendo 
un problema de fidelidad de color que azotó a la industria durante 
la década pasada. Este estándar, que lleva ocho años de desarrollo, 
ya empezó a usarse este año y estará pronto en práctica en todos 
los países del mundo. El ACES es un espacio virtual, un modelo 
matemático, que abarca todo el espectro de luz visible y todos los 
espacios de color creados hasta hoy. Las cámaras, escáneres o 
estaciones gráficas deberán, desde ahora, aplicar una modificación 
a la imagen para eliminar toda distorsión de color que haya 
agregado la cámara a la imagen y restituir el color de la escena 
original. En el formato ACES se hará la posproducción y el 
intercambio de archivos usando para ello una modificación del 
formato de archivo Open EXR. Para que pueda ser descifrado por 
el ojo humano, el archivo ACES debe ser convertido a uno de los 
archivos de imagen que existen ahora”.  Información más 
detallada:

Inglés : http://mikemost.com/?p=235

Español: http://709mediaroom.com/lut-asc-cdl-iffaces-y-
demas-siglas/    

Este desarrollo de código abierto requiere el concurso de todos 
los fabricantes para su regularización. Sin embargo, la idea de 
simplificar los procesos tecnológicos debería ser común para 
todos los realizadores audiovisuales y por ello, es interesante 
apoyar la implementación de este estándar de color. En futuras 
entregas trataremos de obtener la opinión de directores de 
fotografía locales sobre los flujos y posibilidades de las cámaras 
disponibles en nuestro país.

APUNTES DE POSTPRODUCCIÓN
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logran publicar La Voz de la Mujer, un 
periódico hecho por mujeres para 
mujeres. La Voz de la Mujer, el primer 

periódico anarcofeminista de Latinoamé-
rica, se imprimió en forma clandestina 
cuando la policía y la escasez de recursos 
se lo permitieron. Los 2000 ejemplares de 
cada uno de sus nueve números recorrie-
ron fábricas y talleres difundiendo ideales 
de libertad e independencia, sembrando 
el debate sobre el amor libre, el matrimo-
nio, la revolución social, los abusos del 
poder y enseñando a las madres a educar 
a sus hijos en igualdad de derechos. 

Y en esa misma onda reivindicativa del 
papel histórico de la mujer se terminó el 
rodaje del documental Las muchachas, 
dirigido por Gabriela Fuentes. Las 
muchachas recoge los testimonios de 
cuatro mujeres que a principio de la 
década del 50 del pasado siglo conforma-
ron junto a otras la Unión de Muchachas 
Venezolanas,  una de las caras legales del 
PCV que organizaba muchachas por todo 
el país y que cumplía el doble propósito 
de luchar contra la dictadura de Marcos 
Pérez Jiménez y ofrecer un espacio para la 
emancipación de las jóvenes venezolanas. 
El documental Las muchachas promete 
una nueva visión de la lucha contra la 
dictadura de la mano de cuatro mujeres 
protagonistas de la historia.

Sólo nos queda esperar que el estreno de 
este documental sea pronto.
 

MIRADAS

POR Jesús Odremán / Montador —elperroandaluz101@gmail.com—

Uno de los primeros obstáculos para realizar una obra audiovisual 
es la selección de la cámara apropiada entre la amplia gama de 
equipos que hoy tenemos a nuestra disposición. La única 
respuesta ante este reto tecnológico es la actualización constante 
del conocimiento,  técnicas y herramientas.  Hoy tenemos la 
posibilidad de hacer cine de bajo presupuesto con tecnología 
DSLR. Estas pequeñas guerreras fotográficas nos recuerdan la 
magia experimental, ayudan a comprender la gramática del cine 
gracias a la posibilidad de intercambiar lentes y filtros y brindan 
una imagen de gran calidad y amplio espacio de color. El cine 
DSLR tiene sus limitaciones, algunas derivadas del uso del códec 
h.264, pero tal vez sus cualidades sean más importantes que sus 
defectos.  Un colega, Alfirio Mendoza, hace uno año me enseñó 
una excelente guía para comprender las DSLR a fondo: se trata 
del ebook “The DSLR Cinematography Guide”, que podemos 
consultar en español y descargar desde esta dirección: 

http://www.scribd.com/doc/58872690/DSLR-
Cinematography-Guide-Spanish

Francisco Perdomo, compañero de UNEARTE me habló de un 
programa que soluciona algunas de las limitaciones de las DSLR. 
Se trata del Firmware “Magic Lantern y toda la información de 
este software la pueden obtener por su wiki:

http://magiclantern.wikia.com/wiki/Magic_Lantern_Firmwar
e_Wiki

CineStyle Technicolor es un preset desarrollado para las DSLR de 
Canon, que optimiza el rango dinámico de la imagen capturada 
por estas cámaras, y se descarga gratis por aquí:

http://www.technicolor.com/en/hi/theatrical/visual-post-
production/digital-printer-lights/cinestyle

Por otra parte, en el mundo de la cámaras cada fabricante desarrolla 
su propios  códec  y software haciendo difícil el trabajo con sus 
equipos. Por ello han surgido iniciativas de crear nuevos estándares 

que permitan simplificar el trabajo cinematográfico con estos 
equipos. El montador Carlos “Cacho” Briceño nos comenta sobre 
un estándar de espacio de color de código abierto “cual anillo de 
Sauron”, para manejar todos los espacios de color: “Se trata de 
ACES Color Space, Academy Color Encoding Specification.  Están-
dar desarrollado por la Academia junto con otras treinta organiza-
ciones y fabricantes a nivel mundial. Diseñado para mantener un 
espacio de color confiable durante el proceso de adquisición, 
posproducción y exhibición de archivos de imagen. Resolviendo 
un problema de fidelidad de color que azotó a la industria durante 
la década pasada. Este estándar, que lleva ocho años de desarrollo, 
ya empezó a usarse este año y estará pronto en práctica en todos 
los países del mundo. El ACES es un espacio virtual, un modelo 
matemático, que abarca todo el espectro de luz visible y todos los 
espacios de color creados hasta hoy. Las cámaras, escáneres o 
estaciones gráficas deberán, desde ahora, aplicar una modificación 
a la imagen para eliminar toda distorsión de color que haya 
agregado la cámara a la imagen y restituir el color de la escena 
original. En el formato ACES se hará la posproducción y el 
intercambio de archivos usando para ello una modificación del 
formato de archivo Open EXR. Para que pueda ser descifrado por 
el ojo humano, el archivo ACES debe ser convertido a uno de los 
archivos de imagen que existen ahora”.  Información más 
detallada:

Inglés : http://mikemost.com/?p=235

Español: http://709mediaroom.com/lut-asc-cdl-iffaces-y-
demas-siglas/    

Este desarrollo de código abierto requiere el concurso de todos 
los fabricantes para su regularización. Sin embargo, la idea de 
simplificar los procesos tecnológicos debería ser común para 
todos los realizadores audiovisuales y por ello, es interesante 
apoyar la implementación de este estándar de color. En futuras 
entregas trataremos de obtener la opinión de directores de 
fotografía locales sobre los flujos y posibilidades de las cámaras 
disponibles en nuestro país.

APUNTES DE POSTPRODUCCIÓN
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TURISMO AUDIOVISUAL

FESTIVAL DEL 
CORTOMETRAJE  NACIONAL 
MANUEL TRUJILLO DURÁN
Festival de cortometrajes en los 
formatos de ficción, documen-
tal y animación de temas 
variados. 
Maracaibo, Edo. Zulia
Del 25 al 28 de enero de 2012
Rita Elena Ávila: 
festivalmtd@gmail.com

FESTIVAL 
CARACAS FILMINUTO

FESTIVAL BINACIONAL BICENTENARIO DE CINE 
VENEZUELA-COLOMBIA

Festival de largometrajes de ficción que tiene como objetivo principal 
lograr la distribución de películas venezolanas en Colombia y 
viceversa; con una demostración de cortometrajes de ambos países. 
San Cristóbal, Edo. Táchira y Cúcuta, Colombia
18 al 22 de Marzo de 2012
Karina Gómez: fundearc@gmail.com

FESTIVAL DE CINE 
DE YARACUY

Festival que tiene como 
propósito incentivar la 
creación y participación 
de cine venezolano, en el 
cual se presentarán 27 
videos documentales, de 
ficción, video clip y 
video experimental. 
San Felipe, Edo. Yaracuy
Del 27 al 29 de abril de 
2012
Miguel Charún: 
mcharun@yahoo.es

FESTIVAL INTERNACIONAL 
DE CINE Y VIDEO INFANTIL 
Y JUVENIL

Participación de cortos, medios y 
largometrajes en la categoría 
infantil y juvenil, llevados de la 
mano por países como Venezuela, 
España, cuba, Suiza, México, 
Brasil, Estonia, Bélgica, EE.UU, 
Alemania, Australia, Italia, Nueva 
Zelanda, Suecia, Finlandia, 
Francia, Reino Unido, Argentina, 
Chile, Letonia, Noriega, 
Dinamarca y Sri Lanka. 
Mérida, Edo. Mérida
Del 7 al 13 de Mayo de 2012
Carlos Céspedes: 
expresionixoye@gmail.com

FESTIVAL DE CINE 
VENEZOLANO 
DE MÉRIDA

Festival que comprende 
largometrajes de ficción de 
cine nacional. 
Mérida, Edo. Mérida
Del 6 al 9 de Junio de 2012
Karina Gómez: 
fundearc@gmail.com

FESTIVAL CARACAS DOCS

FESTIVAL DE CINE 
INFANTIL 
DE CIUDAD GUAYANA

RUTA DE FESTIVALES 
DE CINE EN VENEZUELA 

Festival de cortometrajes en 
los formatos de ficción, 
documental y animación de 
temas variados.
Caracas, Distrito Capital
14 de Febrero de 2012
Haydée Chavero: 
hchavero70@hotmail.com

FESTIVAL 1000 MTS 
BAJO TIERRA, 
EDO. MÉRIDA

FESTIVAL DE CINE - 
VIDEO EN SECUENCIA

FESTIVAL VENEZOLANO 
DE CINE 
DE LA DIVERSIDADFESTIVAL ENTRE 

LARGOS Y CORTOS 
DE ORIENTE (ELCO)

FESTIVAL 
UNIVERSITARIO DE VIDEO 
DE CARACAS (VIART)

FESTIVAL DE CINE 
LATINOAMERICANO 
Y CARIBEÑO DE MARGARITA

FESTIVAL DE CORTOS 
DE CARACAS CHORTS

FESTIVAL NACIONAL
DE CORTOMETRAJES DE 
BARQUISIMETO, EDO. LARA

MUESTRA DEL 
CORTOMETRAJE 
NACIONAL

FESTIVAL DE 
CORTOMETRAJES 
CLEMENTE DE LA CERDA

Festival de largometrajes de 
ficción que tiene como 
objetivo principal lograr la 
distribución de películas 
venezolanas en Colombia y 
viceversa; con una demos-
tración de cortometrajes de 
ambos países. 
San Cristóbal, Edo. Táchira 
y Cúcuta, Colombia
18 al 22 de Marzo de 2012
Karina Gómez: 
fundearc@gmail.com

FESTIVAL DE CINE 
DE LOS LLANOS

Festival de cortometrajes 
en el que se proyecta el 
paisaje venezolano a lo 
largo de 15 cortos 
realizados por la UPAC, 
principalmente en 
formato documental.
Calabozo, Edo. Guárico
Del 22 al 24 de Marzo de 
2012
Bladimir Rodriguez: 
bladimirrodriguez232
@hotmail.com

FESTIVAL DE ESPIRITUALIDAD 
EN EL CINE VENEZOLANO

Festival que “resalta el valor de la película criolla”. Comprende 
cortometrajes, largometrajes y documentales, con la inclusión de un 
nuevo concurso de producción, titulado “Vive el minuto”, realización 
de un corto de 60 segundos en 24 horas. 
Ciudad Guayana, Edo. Bolívar
Del 7 al 11 de Mayo de 2012
Nestor Briceño.

FESTIVAL ASCENSO
Festival encargado de 
exponer los mejores videos y 
fotografías específicamente 
en el tema de deportes de 
aventura, orientado a las 
personas que le apasione este 
tema. 
Caracas, Distrito Capital
Del 13 al 16 de Junio de 
2012
Orlando Corona: 
Orlando@ascenso.org.ve
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TURISMO AUDIOVISUAL

FESTIVAL DEL 
CORTOMETRAJE  NACIONAL 
MANUEL TRUJILLO DURÁN

FESTIVAL 
CARACAS FILMINUTO

FESTIVAL BINACIONAL BICENTENARIO DE CINE 
VENEZUELA-COLOMBIA

FESTIVAL DE CINE 
DE YARACUY

FESTIVAL INTERNACIONAL 
DE CINE Y VIDEO INFANTIL 
Y JUVENIL

FESTIVAL DE CINE 
VENEZOLANO 
DE MÉRIDA

FESTIVAL CARACAS DOCS
Festival que comprende obras de cine 
documental internacional. 
Caracas, Distrito Capital
Julio de 2012
Carolina Dávila: cardavi@gmail.com

FESTIVAL DE CINE 
INFANTIL 
DE CIUDAD GUAYANA

Festival de cortometrajes que 
comprende la participación 
de películas iberoamericanas 
orientadas al público infantil 
y juvenil de ficción, 
animación y documental. 
Ciudad Guayana, Edo. 
Bolívar
Del 19 al 23 de Noviembre 
de 2012
José Barceló: 
festivalfundacin@gmail.com

RUTA DE FESTIVALES 
DE CINE EN VENEZUELA 

FESTIVAL 1000 MTS 
BAJO TIERRA, 
EDO. MÉRIDA

Participación de audiovisual que acepta cualquier 
género y duración con la participación en la red 
internacional. 
Mérida, Edo. Mérida
Julio de 2012
Tatiana Canro: tatianacanro@yahoo.es

FESTIVAL DE CINE - 
VIDEO EN SECUENCIA

Festival de cortometrajes y largometrajes 
dirigido a venezolanos o extranjeros sin 
restricción de género y/o tema. 
Maturín, Edo. Monagas
Del 12 al 14 de Julio de 2012
Yluhibeth Ortiz: yluhibeth@gmail.com

FESTIVAL VENEZOLANO 
DE CINE 
DE LA DIVERSIDAD

Festival de cortometrajes de 
ficción y documental de 
temática de sexo diversa 
creado en Venezuela.
Caracas, Distrito Capital
Del 3 al 7 de septiembre de 
2012
José Alirio Peña: 
venezolano.cine@gmail.com

FESTIVAL ENTRE 
LARGOS Y CORTOS 
DE ORIENTE (ELCO)

Festival dirigido a aficionados, 
estudiantes y profesionales para 
exhibir y disfrutar del talento 
venezolano donde se evaluará la 
creatividad, la composición y el 
mensaje. 
Lecherías, Edo. Anzoátegui
Del 10 al 14 de Septiembre de 2012
Hernán Troconis: 
elcoriente@gmail.com

FESTIVAL 
UNIVERSITARIO DE VIDEO 
DE CARACAS (VIART)

Festival que 
comprende cortos de 
países de habla 
hispana, nacionales e 
internacionales. 
Caracas, Distrito 
Capital
Octubre de 2012
Debora Schneider: 
deboraschneider2000
@gmail.com

FESTIVAL DE CINE 
LATINOAMERICANO 
Y CARIBEÑO DE MARGARITA

Festival orientado a profesion-
ales y nuevos talentos, que 
acepta largometrajes en las 
categorías de opera prima y 
cine venezolano de ficción y 
documental. Cortos y medios 
de animación. 
Margarita, Edo. Nueva 
Esparta
Del 25 de Octubre al 1 de 
Noviembre
Victor Luckert: 
vluckert@gmail.com

FESTIVAL DE CORTOS 
DE CARACAS CHORTS

Festival de cortometrajes en 
géneros de ficción, documen-
tal y animación. 
Caracas, Distrito Capital
Noviembre de 2012
Daniel Ruiz: 
daniels@bajolamanga.com

FESTIVAL NACIONAL
DE CORTOMETRAJES DE 
BARQUISIMETO, EDO. LARA

Festival Nacional que 
comprende obras en los 
géneros ficción, documen-
tal y animación, que 
realizará un concurso  de 
desafío audiovisual, sin 
restricciones de género pero 
apuntando a una sola 
temática. 
Barquisimeto, Edo. Lara
Del 27 de Noviembre al 01 
Diciembre de 2012
Isabel Caroto: 
isabelcaroto@gmail.com

MUESTRA DEL 
CORTOMETRAJE 
NACIONAL

Obras de producción nacional 
que tienen la finalidad de 
descubrir nuevos talentos y 
promocionar el cine venezo-
lano. 
Coro, Edo. Falcón
2013
Norma Courlaender: 
nlaender@yahoo.com

FESTIVAL DE 
CORTOMETRAJES 
CLEMENTE DE LA CERDA

FESTIVAL DE CINE 
DE LOS LLANOS

FESTIVAL DE ESPIRITUALIDAD 
EN EL CINE VENEZOLANO

FESTIVAL ASCENSO
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Durante cinco días directores, productores, actores, técnicos, 
estudiantes y amantes del séptimo arte se reunirán en la “ciudad 
de los caballeros” para celebrar el cine con sello venezolano y 
honrar el trabajo de quienes han decidido apostar por nuestra 
cinematografía. Por primera vez en el Festival de Cine Venezola-
no de Mérida trece largometrajes estarán en competencia, un 
hecho que para la directora del festival, Karina Gómez, es 
profundamente significativo. “Y que de esos diecisiete largos 
doce sean óperas primas es todavía más sorprendente. Eso habla 
muy bien de las políticas que ha traído la ley de cine, como las ha 
implementado el CNAC. De paso, habla de que hay muchas más 
escuelas,  que hay gente que se está graduando y que quiere hacer 
cine en serio, aún cuando  tiene todas las complicaciones del 
mundo porque además es el arte más caro de todos”.

Una vez más el evento servirá de marco para el tradicional 
Maratón Atómico, un ejercicio audiovisual que consiste en 
contar historias en un plano secuencia de 60 segundos (en el caso 
de la modalidad Cine Átomo) y en un corto animado  -realizado 
en 48 horas utilizando cualquier técnica de animación- si se trata 
de la modalidad Maratón Animado. El Maratón Atómico, que 
este año tiene alcance iberoamericano, se ha convertido en una 
importante plataforma para los nuevos talentos. “Cuando yo le 
digo a la gente que esa es la forma de conseguir que solamente 
con un minuto hecho te vuelvas un cineasta, es verdad. Las 
personas que ganaron el primer maratón, hoy en día están 
becadas en Cannes haciendo desarrollo de guión. Nosotros 
queremos descubrir talentos, y aprovechamos que tenemos 
setecientos chamos de todas partes del país, que son los cineastas  
del futuro, para saber qué cuento quieren contar y cómo lo 
quieren contar”, puntualiza Gómez.

Entre las actividades paralelas al festival se encuentran la 
proyección de documentales; una muestra de cine de la región; la 
muestra de cine del jurado; el Cine de Luna y estrellas, que 
proyectará películas en plazas públicas de la ciudad; así como 
talleres de dirección de actores, gestión, maquillaje, dirección de 
arte, ópera prima, dirección de voz, y guión, entre otros.

La 8va edición del Festival de Cine Venezolano se llevará a cabo 
del 3 al 7 de junio en todas las salas de cine de Mérida. El jurado 
estará conformado por los cineastas Alejandro Bellame, Marcel 
Rasquín y Oscar Lucien; la directora de la Escuela de Medios 
Audiovisuales de la Universidad de los Andes, María Ríos; y el 
realizador mexicano Gabriel Retes. En esta oportunidad se 
rendirá homenaje al actor Miguel Ángel Landa y a Jorge Jacko, 
de Bolívar Films. 

TERRITORIO 
DE ENCUENTRO

— El Festival de Cine Venezolano se ha consolidado como uno 
de los principales puntos de encuentro del cine nacional, ¿cómo 
ha sido esa evolución? ¿qué balance hace de estos 8 años?

 “Cuando arrancamos el festival una de las cosas que más me 
sorprendía y  me entristecía era que se  había perdido el medio. 
Sólo se estaban haciendo uno o dos largos al año. Uno de los  
objetivos reales del primer festival era que el cine se convirtiera 
en un medio de nuevo, que la gente se conociera: los grandes, 
los chiquitos, los medianos. Y hoy en día es así. Hoy en día ves, 
por ejemplo, a Marcel Rasquín y a Diego Rísquez  juntos. Eso 
es lo más interesante, que las generaciones se ven, se encuentran, 
discuten y hablan de cine”, señala Karina Gómez.

LAS 13 PELÍCULAS SON

— La brecha en el silencio de Andrés y Luis Rodríguez 
— Caracas las dos caras de la vida de Jackson Gutiérrez 
— Cenizas eternas de Margarita Cadenas 
— De repente la película de Luis A. Roche 
— El Manzano azul de Olegario Barrera 
— Er Conde Jones de Benjamin Rausseo 
— Er relajo der loro de John Petrizzelli 
— Historias de la urbe de Carla Forte 
— La pura mentira de Carlos Malavé 
— Memorias de un soldado de Caopolican Ovalles 
— Patas arriba de Alejandro Wiedeman  
— Solo en casa de Manuel Pifano 
— Los papeles de Aspern de Mariana Hellmund 

MÁS INFORMACIÓN

— Página web: www.fundearc.org
— Twitter: @fundearc, @FestCineVzlano, #maratomico

MÉRIDA FESTEJA MÉRIDA FESTEJA 
AL CINE VENEZOLANOAL CINE VENEZOLANO

TRECE PELÍCULAS ESTARÁN COMPITIENDO ESTE AÑO EN EL FESTIVAL DE CINE VENEZOLANO DE 
MÉRIDA. PROYECCIONES AL AIRE LIBRE, VARIADOS TALLERES Y EL YA EMBLEMÁTICO MARATÓN 
ATÓMICO, SON ALGUNAS DE LAS ACTIVIDADES  QUE PODRÁN DISFRUTAR QUIENES ASISTAN AL 
EVENTO EN SU OCTAVA EDICIÓN

POR Harumí Grössl Cabral -harumatrix@yahoo.com-
FOTOGRAFÍA Cortesía del Festival de Cine Venezolano
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profundamente significativo. “Y que de esos diecisiete largos 
doce sean óperas primas es todavía más sorprendente. Eso habla 
muy bien de las políticas que ha traído la ley de cine, como las ha 
implementado el CNAC. De paso, habla de que hay muchas más 
escuelas,  que hay gente que se está graduando y que quiere hacer 
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mundo porque además es el arte más caro de todos”.
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En algún tiempo muy lejano, el gran padre quiso crear el 
mundo. Primero fueron los astros: las estrellas, el sol, la lluvia, 
los truenos, vientos, y tempestades. Al pasar los días, Maleiea, 
que es como los indígenas wayúu llaman a su Dios; se dio cuenta 
de que sus criaturas eran muy poderosas, y que no debían ser los 
principales habitantes de la tierra. Así fue como levantó árboles y 
plantas, pero éstas dependían del viento para poder moverse; y 
casi siempre estaban estáticas. En un tercer intento hizo a los 
animales, mas su conducta tampoco le agradó a Maleiea. Según 
los juglares de este pueblo, se la pasaban todo el día amándose. 
Entonces, creó a la mujer, a Wolunka. Ella fue el primer ser 
humano en poblar la tierra. Mientras que Pulowi, una mujer 
misteriosa y encantada, se convirtió en la reina de los océanos. 

Juyá, el Dios de la lluvia, se enamoró de ambas. Con Mmá, la 
madre tierra, tuvo a Prachonkai y con Pulowi, dueña de los mares, 
engendró a Pichikua. Juyá también se enamoró de Wolunka y dejó 
caer sobre su ombligo unas gotas de agua que, posteriormente, la 
preñarían. Por eso todo wayúu dice ser hijo de la tierra y de la 
lluvia; porque nacieron del amor entre Mmá y Juyá.

La importancia de recordar

En el idioma wayúunaiki, hablado por la mayoría de los wayúu; 
Wachikua significa “nuestra historia”. Aranaga Epieyú escogió el 
término para bautizar su primer documental. Este marabino de 
nacimiento, descendiente de los indígenas de la Alta Guajira 

MÁS ALÁS ALÁ LÁ 
DEL MITO

El documental Nuestra Historia muestra la 
contemporaneidad del pueblo wayúu

EL CINEASTA ARANAGA EPIEYÚ, 
MUESTRA A TRAVÉS DE SU ÓPERA PRIMA, 

, 
MUESTRA A TRAVÉS DE SU ÓPERA PRIMA, 

, 

WACHIKUA, LAS TRANSFORMACIONES 
SUFRIDAS POR EL INDÍGENA A CAUSA 

, LAS TRANSFORMACIONES 
SUFRIDAS POR EL INDÍGENA A CAUSA 

, LAS TRANSFORMACIONES 

DE LA TRANSCULTURIZACIÓN
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colombiana, quiso contar con imágenes la historia de su pueblo. 
Un grupo humano que no sabe de fronteras ni de límites y que 
prefiere verse a sí mismo unido en una gran nación wayúu.

En 70 minutos y guiado por el testimonio de 8 entrevistados, el 
guionista y director resume la historia de esta comunidad 
indígena desde 1499 hasta nuestros días. Dice que se trató de un 
trabajo vivencial, donde dio prioridad a sus sentidos y a lo que le 
hablaba su piel cada vez que iba a la Guajira, durante los dos 
años que dedicó a la investigación de campo. Se apoyó en los 
conocimientos de historiadores, abogados, palabreros o Putchipu 
wayúu; que son aquellos que cumplen el papel de representar a 
la familia cuando ésta tiene un conflicto con otro integrante de 
la comunidad. También dialogó con luchadores sociales, 
politólogos y promotores de salud; con el único propósito de 
difundir otra realidad de estos grupos originarios; una que fuera 
más allá de los estereotipos que, por años, se han posicionado en 
la sociedad. “No somos sólo una manta para las mujeres, bailes y 
toques. Estamos hablando de seres humanos, afectados por la 
realidad que ocurre a nivel mundial”, comenta.

Tres lecturas

Para Epieyú, han sido muchos los historiadores, antropólogos y 
sociólogos que han pretendido hallar una explicación sobre el 
origen de este grupo étnico. Este joven director sintetiza sus 
visiones: se trataría de los pobladores originarios de la Península 
de la Goajira cuyos ancestros pudieron haber estado allí desde 
hace 15 mil años. “Una lectura que nos situaría a la par del 
Génesis Bíblico”, dijo. Los wayúu habrían llegado desde la 
Amazonía hace por lo menos 2000 años; o su origen se remon-
taría a la llegada de Alonso de Ojeda, en 1499, cuando la 
Corona española les otorgó el nombre de nación wayúu.  

“¿Cuál es el sentido de plantear esta disyuntiva respecto al origen 
de la etnia, en su documental?”, le preguntamos al joven 
director. “Por primera vez se muestra la cultura wayúu desde 
adentro, desde el punto de vista de quien forma parte de esa 
comunidad; y no desde una visión externa y occidental”, explica. 
Por eso cree que la discusión es necesaria, pues al aclarar que son 
pobladores originarios de la península de la Guajira, tendrían 
unos derechos, que, a su juicio, estarían corriendo grave peligro, 
al coexistir muchos intereses económicos sobre dicho territorio.

“Estamos en el ojo del huracán. Se ha descubierto que tenemos 
petróleo, carbón y gas. Sobre nuestra tierra hay mega proyectos 
de turismo que desean realizarse en esa zona. Para poner un 
ejemplo, al río Ranchería quieren desviarlo 15 kilómetros de su 
origen para explotar carbón, y es el único que hay en esa zona, 
de donde las poblaciones cercanas y los animales se surten de 
agua”, indica el cineasta. 

Ni vaca ni caballo

En su libro Ni era vaca ni era caballo, Miguel Ángel Jusayú relata 
sus recuerdos de niño pastor y la sorpresa que le produjo el 
encuentro con el hombre blanco: el “alijuna”, como lo llaman los 
wayúu. En el cuento, el pastorcito, hijo de la tierra Guajira, 
describirá el espanto que le produjo ver a un camión, creyendo 
que se trataba del “yoluja”, es decir, el diablo.  Epieyú cita a este 
escritor al recordar cómo sufrió un extrañamiento de semejantes 
dimensiones.

“Yo nací en Maracaibo pero a los dos años de edad me llevaron a 
la Alta Guajira con mis abuelos. Fuimos a Bahía Ondito, en el 
pueblo de Sisut y allí viví hasta los 10 años de edad. Cuando 
regresé a la capital, experimenté un choque cultural muy fuerte. 
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POR PRIMERA VEZ SE MUESTRA LA CULTURA WAYÚU 
DESDE ADENTRO, DESDE EL PUNTO DE VISTA 
DE QUIEN FORMA PARTE DE ESA COMUNIDAD; Y NO 
DESDE UNA VISIÓN EXTERNAY OCCIDENTAL
DE QUIEN FORMA PARTE DE ESA COMUNIDAD; Y NO 
DESDE UNA VISIÓN EXTERNAY OCCIDENTAL
DE QUIEN FORMA PARTE DE ESA COMUNIDAD; Y NO 
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No sabía hablar español, nunca había ido a la escuela y en mi 
casa no teníamos televisión. Éramos muy pobres. Los vecinos de 
Maracaibo sí tenían, entonces yo no sabía qué cosa era aquello. 
En un descuido de mi hermana me metí en la casa de los vecinos 
y vi mi primera película. Creo que fue la gran experiencia de mi 
vida”, confiesa.

Y allí encuentra su parecido con el pastorcito: “Él le tenía miedo 
a los carros, pensaba que era un demonio y después no se quería 
bajar de ellos. A mí me ocurre lo mismo. No sabía lo que era la 
televisión y pude haberle tenido miedo. Ahora quiero hacer más 
películas, me estoy comunicando con usted en español y me 
visto como un alijuna”.

La molécula del desierto

La Península de la Guajira abarca 15.300 Km2 solamente en el 
departamento colombiano del mismo nombre; y 12.000 Km2 
en el estado Zulia. Es un territorio desértico que desemboca en 
el mar. Como si el propio ambiente develara rasgos del wayúu. 
Como si contara que ese sol que les tuesta la piel y ese viento que 
les rasga surcos en el rostro, también les cincelara el alma, 
forjándoles una  paciencia y un estoicismo que no conoce de 
tiempos, que no sabe de prisas. Que solo recibe y resiste.

Epieyú no quiere ser malinterpretado. Reconoce todo el apoyo 
recibido por instituciones del Estado, como el Centro Nacional 
Autónomo de Cinematografía (CNAC) y PDVSA Centro de 
Arte La Estancia para hacer su documental, pero comenta que el 
celebrar este respaldo no signifique que deba callar y dejar de 
señalar lo que -a su juicio- no estaría funcionando bien. Por 
ejemplo, el hecho de que los Estados nacionales, tanto de 
Colombia como de Venezuela sigan desconociendo las leyes y la 
prioridad del pueblo wayúu sobre su territorio.

“A veces siento que los Estados nacionales ven al wayúu como un 
animal en peligro de extinción. Como si fueran un dueño de finca 
que ve a los indígenas como animalitos que no quiere perder; y 
para que ello no ocurra, lo alimenta y lo cuida, pero al final lo 
sigue viendo como a un animalito. Es una visión muy radical, lo 
sé; pero no se trata de que yo proponga suprimir a los Estados 
nacionales. No. Pero hay algo que sí debe cambiar: ellos deben 
reconocer que nuestro pueblo tiene su propia identidad y realidad. 
Esto es algo que no sólo debe revisarse en Venezuela. Es algo que 
se está discutiendo en Chile, Perú y Ecuador. Tienen que entender 
y aceptar que estamos hablando de comunidades con su propia 
cosmovisión y sus leyes, y que éstas deben ser respetadas”, enfatizó.

La influencia del sistema occidental en la cotidianidad del wayúu 
es percibida por este cineasta por la manifestación de múltiples 
síntomas: “nos hemos orientado a la producción, mientras que los 
wayúu arraigados al territorio mantienen su defensa a la vida y a la 
tierra. Allá no existe el tiempo, vivimos de acuerdo a los que nos 
dice la naturaleza, somos una molécula dentro de ella. Somos 
sencillos, mientras que acá, en la ciudad, usamos un disfraz 
cultural. Tampoco nos respetamos entre hermanos”, alerta Epieyú, 
al resaltar que muchos son los documentales que se hacen sobre la 
Guajira, pero poco los que hablan de estos temas.

Una vida no bastaría

El cineasta se considera contaminado por la cultura occidental, 
pero aún no ha llegado al punto de envanecerse por su primer 
trabajo cinematográfico. Sereno, como el mar de la Península, 
transparente y luminoso, sólo atiene a decir: “una vida entera no 
me alcanzaría para contar todo lo que tengo que decir sobre 
nuestra cultura”. Por eso excede su lugar de autor, para pedirles a 
los otros directores que no vayan a la Guajira a buscar fama, sino 
que, por favor, trabajen por aportarle algo que beneficie a la 
comunidad wayúu.

ALLÁ NO EXISTE EL TIEMPO, VIVIMOS DE ACUERDO 
A LOS QUE NOS DICE LA NATURALEZA,
SOMOS UNA MOLÉCULA DENTRO DE ELLA. 
A LOS QUE NOS DICE LA 
SOMOS UNA MOLÉCULA DENTRO DE ELLA. 
A LOS QUE NOS DICE LA NATURALEZA,
SOMOS UNA MOLÉCULA DENTRO DE ELLA. 

NATURALEZA,

SOMOS SENCILLOS, MIENTRAS QUE ACÁ, 
SOMOS UNA MOLÉCULA DENTRO DE ELLA. 
SOMOS SENCILLOS, MIENTRAS QUE ACÁ, 
SOMOS UNA MOLÉCULA DENTRO DE ELLA. 

EN LA CIUDAD, USAMOS UN DISFRAZ CULTURAL
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Aunque a veces no se le da su justo valor, 
el arte del maquillaje y la caracterización 
es una categoría tan importante como la 
de Mejor Actor/Actriz o Mejor Película 
en cualquier premiación, no sólo de 
Hollywood sino del mundo entero. 
Todos los filmes requieren de un 
personal especializado que asume la 
enorme responsabilidad de darles 
atributos a los personajes a través de los 
cosméticos y otras herramientas simila-
res, como las prótesis de látex. En 
algunas cintas se necesita jugar más con 
los retoques estéticos que en otras, 
especialmente en las que buscan generar 
una atmósfera clave, como de suspenso o 
de terror.

Los cineastas venezolanos pocas veces se 
han subido a ese tren, generalmente, la 
cinematografía nacional ha optado por 
rodar largometrajes históricos (que 
también requieren de gran atención por 
parte del departamento de maquillaje) o 
de géneros dramáticos. El panorama, sin 
embargo, ha cambiado. En los próximos 
meses, se proyectarán en la cartelera dos 
películas de nóveles directores del país 
que experimentaron con el thriller y el 
terror: Gaspar Mendoza de Julián 
Balam y La casa del fin de los tiempos 
de Alejandro Hidalgo. 

Envejecer con ayuda de un 
argentino

El rodaje de la ópera prima de Alejandro 
Hidalgo culminó a mediados de abril de 
este año. En total fueron siete semanas de 
filmación. En la cinta participan Ruddy 
Rodríguez, Albi de Abreu y Gonzalo 
Cubero. El director espera que sea 
estrenada en el primer trimestre de 2013. 

El cineasta expresó que en términos 
generales evitó usar efectos especiales en 
su película, más bien, prefirió concen-
trarse en generar suspenso psicológico a 
través de sonidos y de movimientos de 
cámara. “En La casa del fin de los tiempos 
no verán fantasmas ni nada parecido. El 
gran efecto que tenemos es lo que 
hicimos con Ruddy Rodríguez, a quien 
envejecimos. Ella interpreta a una mujer 
en dos épocas distintas de su vida: a los 
45 y a los 75 años de edad. Para lograrlo, 
contacté al maquillador argentino Alex 
Mathews que hizo una magnífica labor 
en la caracterización”, expresó. 

El caracterizador argentino, que se ha 
dedicado al mundo del maquillaje 
cinematográfico desde hace 30 años, es 
responsable de obras de gran reconoci-
miento tales como El Secreto de sus ojos 

EL ARTE 
DE GENERAR 
SUSPENSO 
A TRAVÉS DEL 
MAQUILLAJE

de Juan José Campanella, ganadora del 
Oscar a Mejor Película Extranjera en 
2010.

“Me pareció delicioso el reto de transfor-
mar a ese mujerón que es Ruddy en una 
anciana. Debe ser la cuarta película 
latinoamericana que se anima a hacer algo 
parecido. Cuando Alejandro me ofreció 
participar en la cinta y me dio a leer el 
guión, me pareció superatractivo. El filme 
es una suerte de realismo fantástico con 
matices de thriller”, señaló.

El trabajo de Mathews en La casa del fin 
de los tiempos comenzó con un viaje a 
Caracas, de tres días de duración, antes 
de que iniciara el rodaje. En esa oportuni-
dad tomó los moldes del rostro, del 
cuello, del pecho y de las manos de 
Ruddy Rodríguez, con ese material 
regresó a Buenos Aires para hacer el 
modelado de las prótesis. “Esas son las 
piezas que se ponen durante la filmación. 
Cuando regresé a Venezuela llevé los 
moldes y una parte de mi equipamiento 
del laboratorio para hornearlas. Hay que 
entender que todos los días a la actriz se 
le pone un nuevo juego de prótesis de 
espuma de látex porque cuando se 
desprenden del rostro o de las manos se 
dañan, se estropean”. 

POR Andreína Martínez Santiso -andremars@gmail.com-  
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PARA LA PELÍCULA, 
MATHEWS TAMBIÉN HIZO OTROS 
EFECTOS ESPECIALES MENORES 
COMO, POR EJEMPLO, 
CLAVAR UN CUCHILLO 
EN EL CUERPO DE UNO 
DE LOS ACTORES. 
AL CARACTERIZADOR 
LE GUSTARÍA QUE LOS JÓVENES 
QUE TRABAJAN EN SU ÁREA 
EN EL CINE LATINOAMERICANO 
SE FORMARAN ADECUADAMENTE, 
POR ESE MOTIVO, 
UNO DE SUS PRÓXIMOS PROYECTOS 
ES DAR CLASES
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El maquillador indicó que lo más difícil 
de su trabajo es que tiene que empezar a 
colocar las prótesis con mucho tiempo de 
antelación para poder estar listos cuando 
el director haga el llamado para filmar las 
escenas. “Diariamente eran cerca de siete 
u ocho horas efectivas de maquillaje. 
Después Ruddy se iba a rodar y teníamos 
que estar atentos de que todo se viera 
perfecto. El equipo de make up y la actriz 
terminamos haciendo jornadas de 17 y 20 
horas. Eran devastadoras, pero te sientes 
feliz cuando revisas el material y observas 
que es muy sólido en términos de imagen, 
de fotografía, de ambientación, de 
vestuario y de maquillaje”.

Para la película, Mathews también hizo 
otros efectos especiales menores como, 
por ejemplo, clavar un cuchillo en el 
cuerpo de uno de los actores. Al caracteri-
zador le gustaría que los jóvenes que 
trabajan en su área en el cine latinoameri-
cano se formaran adecuadamente, por ese 
motivo, uno de sus próximos proyectos es 
dar clases. “Como pionero siempre he 
tenido la necesidad de pasarle a los demás 
lo que he aprendido en el día a día, no 
quisiera que la gente joven se encontrara 
con las tremendas limitantes de métodos, 
productos y técnicas con las que yo me 
encontré. En Argentina he impartido 
varios cursos y talleres, pero me gustará 

también compartir mi experiencia en 
otros países del continente. Hay una 
buena intención de parte del CNAC, que 
fue conversada entre bambalinas, de 
generar un vínculo a largo plazo para que 
pueda venir a impartir lo que sé. Ojalá se 
dé”, añadió.  

Entre fantasmas

Julián Bálam, director de Gaspar Mendoza, 
considera que los efectos especiales que usó 
en su película fueron bastante sencillos en 
términos de lo que se hizo en el set. Su 
inspiración estuvo centrada en recrear las 
atmósferas que se observan en las películas 
de terror viejas, muy artesanales, cuya 
esencia está en el maquillaje.

“Tendremos algunos retoques digitales, 
ciertas texturas en los fantasmas, en algunos 
personajes, pero tuvimos claros trabajar 
intensamente en la parte de maquillaje que 
estuvo a cargo de  David Morales. Él se 
dedicó a diseñar las prótesis, incluidos los 
modelos de rostros, de cabezas, de figuras 
humanas”, dijo el cineasta, que rodó 
durante 12 semanas su ópera prima. La 
película, protagonizada por Alberto Alifa, 
Diana Marcoccia, Rossana Hernández, Iván 
González,  Vicente Peña, Luis Abreu y Ana 
Castell, tiene fecha tentativa de estreno 
entre julio y agosto de 2013. 

Antes de trabajar en Gaspar Mendoza, 
Morales tuvo una participación en el 
departamento de maquillaje de la cinta 
Venezzia, protagonizada por Ruddy 
Rodríguez y Alfonso Herrera, y dirigida 
por Haik Gazarian. “Tuve una experiencia 
previa en cine, pero esta película es otra 
cosa, tiene una dimensión distinta. Es un 
largometraje de bajo presupuesto que 
requiere de muchas características 

“Cuando Alejandro me ofreció participar en la 
cinta y me dio a leer el guión, me pareció 

superatractivo. El filme es una suerte de realismo 
fantástico con matices de thriller”

Las fotos de "La casa del fin de los tiempos" son 
Cortesía de Moebius Web
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especiales. Es de época y sabemos que 
hacer algo así no es nada económico eso. 
A pesar de todo, lo logramos contra 
viento y marea. En el planteamiento 
inicial se tomó cuenta que es un filme de 
suspenso, que tiene que ver con atmósfe-
ras de terror. Se desarrolla en plena 
Guerra Federal, en la época de Antonio 
Guzmán Blanco. En ese contexto hay  un 
personaje del que hay una fábula a su 
alrededor”, explicó.

La película cuenta la vida de un hombre 
(Gaspar Mendoza) que es atormentado 
por su pasado, marcado por haber sido 
capitán y héroe de la Federación a finales 
de la década de 1850. A pesar de su deseo 
de dejarlo atrás y vivir tranquilo con su 
familia, su pasado lo persigue con los 
recuerdos que se hacen cada vez más 
recurrentes con la llegada de un misterio-
so niño.

“Su familia, que era adinerada, se viene a 
menos, así que si en un principio tenían 
personas que los ayudaban a limpiar, 
ahora ellos tienen que asumir el rol de 
cocinar y lavar. Partí de eso para mostrar a 
unos personajes desprolijos, que tienen 
ropas roídas. En su aspecto físico hay un 
cierto dejo porque no tienen dinero para 
mantenerse. Ese es el maquillaje más 
básico”, expresó el caracterizador. 

En segundo plano, están los personajes 
que juegan entre lo real y lo irreal. “La 
intención era que visualmente se vieran 
creíbles y no pasaran como simples 
fantasmas. Hice que sus pieles tuviera una 
apariencia similar al barro, que en el 
momento en que lo veas es como si fueran 
papel pergamino cuando se rompe. Son 
fantasmas y están penando”, añadió.

Morales también se encargó de elaborar 
unas prótesis para transformar algunos 
personajes: “La historia transcurre en dos 
tiempos, así que me tocó trabajar con 
varias cosas, desde maquillaje para 
animales hasta efectos de heridas. Hice 
cuatro o cinco caracterizaciones, cinco o 
seis efectos de maquillaje con impresiones 
de rostro. Y todo se hizo en quince días, 
cuando generalmente se hacen en un mes. 
Esta película va a abrir una brecha 
visualmente porque no hemos visto algo 
parecido en Venezuela que tenga ese toque 
de suspenso, ese toque onírico, lo más que 
hemos podido ver lo han  hecho en 
unitarios o en programas de televisión”.

El maquillador dice que su experiencia en 
Gaspar Mendoza es satisfactoria porque 
pudo mostrar el abanico de opciones que 
como maquillador y efectista está en la 
capacidad de hacer. “En una película 
normal o de época lo máximo que puedes  

lograr es poner una peluca, hacer una 
herida, recrear sangre y sudor… pero aquí 
se trataba de jugar con la apariencia de 
cada uno de los personajes. Además 
estamos hablando de cine, que uno no 
debería exagerar en los maquillajes. Cada 
uno de los personajes de esta historia 
estaba caracterizado y se mantuvieran 
dentro de lo que es el aspecto de cada uno 
de principio a fin”.

LA INTENCIÓN ERA 
QUE VISUALMENTE SE 
APRECIARAN CREÍBLES 
Y NO PASARAN COMO SIMPLES 
FANTASMAS. 
HICE QUE SUS PIELES TUVIERAN 
UNA APARIENCIA SIMILAR AL 
BARRO, QUE EN EL MOMENTO 
EN QUE LO VEAS ES COMO SI 
FUERAN PAPEL PERGAMINO 
CUANDO SE ROMPE. 
SONFANTASMAS Y ESTÁN 
PENANDO

"Esta película va a abrir una brecha 
visualmente porque no hemos visto 
algo parecido en Venezuela que 
tenga ese toque de suspenso, ese 
toque onírico"

Las fotos de "Gaspar Mendoza" son de Alexis Pérez-Luna (Cortesía Villa del Cine)
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Hoy día cuesta imaginar el futuro. Sobre 
todo en tiempos como estos, en los que 
lo novedoso deja de serlo cinco días 
después. Predecir como serán los tiempos 
por venir no es cosa fácil. Pero existe la 
otra cara de esta moneda, la inevitable 
contraparte. Cuando, por ejemplo, las 
personas de mi generación tengan hijos 
les contarán acerca de aquel pasado en el 
que la música se escuchaba en walkmans, 
la información se buscaba en bibliotecas 
y la gente conversaba en persona y no 

sólo a través de dispositivos electrónicos. 
Y claro, nos tocará contarles uno de mis 
pasatiempos favoritos de antaño, aquel 
en el que, hace un tiempo no muy 
lejano,  las películas que uno no 
alcanzaba a ver en el cine las alquilaba en 
sitios ya obsoletos que se llamaban 
tiendas de videos. Y ahí, ante las miradas 
de incomprensión de nuestros hijos, 
rodará, como se suele decir, nuestra 
cédula hacia el piso
Sin embargo, no ha pasado demasiado 

tiempo desde que ir a la videotienda era 
algo común. Tiene que ver con aquello 
de la velocidad en la que todo se vuelve 
obsoleto en estos días. Esas tiendas 
fueron enterradas por la piratería de 
quioscos y autopistas, que a su vez ha 
tenido que lidiar actualmente con una 
creciente porción de la población 
dispuesta y capaz de descargar ellos 
mismos el contenido audiovisual de su 
interés. Pero hay algo que sistemas como 
el video on demand (VOD) están 

rescatando de esas tiendas, adaptando su 
naturaleza para el mundo digital. Ya no 
hay pasillos, ni buzones para dejar 
depositados las cajas, ni multas cuando se 
nos olvida devolverlas a tiempo. Pero los 
principios son los mismos: el poder en las 
manos del espectador quien no sólo 
visualiza las películas cuando quiere, sino 
que las pausa, rebobina, adelanta y vuelve 
a reproducir a su antojo. 

Las primeras iniciativas de VOD 
surgieron con la televisión por cable 
durante los años 90 y si bien varias 
empresas conservan y triunfan bajo ese 
esquema aún hoy, es inevitable no asociar 
el sistema con Internet. Probablemente 
los tres nombres mayormente ligados al 
fenómeno en su vertiente online sean 
Amazon, Itunes y Netflix, esta última con 
menos de un año de presencia en la 
región latinoamericana. Las tres compiten 
actualmente por el catálogo fílmico más 
amplio  en la red, combinando dentro de 
sus entrañas películas clásicas, nuevos 
estrenos e incluso películas independien-
tes.  Aunque Netflix, vale acotar, se inició 
como un servicio que enviaba películas a 
domicilio y luego se supo adaptar a los 
tiempos cambiantes que generó la red 
(adaptación que la pequeña tiendita de 
video en mi urbanización lamentable-
mente jamás logró).

Las empresas productoras estadoun-
idenses han sabido entender el beneficio 
de VOD y se han sumergido en estrate-
gias de distribución diversas, de acuerdo a 
las capacidades presupuestarias. En los 
casos de las películas más comerciales, el 
sistema les permite un mercado alterno al 
de las salas de cine. Le permitiría a 
Dreamworks, por ejemplo, ahorrarse el 
gasto de producir físicamente 2.657.302 

copias de DVDs del Gato con Botas, que 
fue lo que produjo y efectivamente 
vendió este año. Por mencionar un 
ejemplo exitoso que funcionó tanto en 
taquilla como en VOD está la comedia 
Damas de Honor que es la más exitosa en 
la historia del sistema por demanda y que 
además recaudó 170 millones en cines 
sólo dentro de Estados Unidos.

En el caso de los pequeños estudios es 
donde posiblemente suceda la novedad 
más importante del VOD (a fin de 
cuentas los grandes estudios sólo están 
haciendo más grande su ya enorme 
porción del ingreso cinematográfico 
mundial). Un ejemplo se encuentra en la 
productora Magnolia Pictures, cuyo 
catálogo incluye populares películas 
independientes de los últimos años como 
Control Room, Capturing the Friedmans y 
el falso documental de Joaquin Phoenix 
I’m not there. Desde 2005 Magnolia 
decidió elegir el camino del VOD como 
una forma de incrementar el público 
limitado que le proveía el escaso número 
de salas de cine a las que lograba llegar. 
En palabras de su cofundador Todd 
Wagner al referirse al sistema de películas 
por demanda: “no necesito comprar un 
espacio televisivo para sacarte de tu sofá, 
montarte en el carro y meterte en una 
sala de cine. Es bastante ineficiente e 
ignora el 99,9% de la población. Llegas a 
cierta edad y sencillamente ya no vas 
tanto al cine a causa de tus hijos u otras 
responsabilidades. Pero sí gastarás un 
poco más por ver algo nuevo que te 
interesa. Yo creo que hay una enorme 
masa de películas para las que este 
modelo tiene sentido”.

Dentro de este concepto de ofrecer 
ventanas más amplias para películas 

menos taquilleras, varios festivales de cine 
han incorporado en  su estructura una 
experiencia VOD para poder disfrutar de 
las actividades y las proyecciones a 
distancia. Pionero en esto fue sin duda el 
Festival de Cine Tribeca de Nueva York 
que desde 2009 se ha inmiscuido en estas 
iniciativas a pesar de las críticas de 
múltiples sectores más puristas. Sus 
intentos por masificar el cine independi-
ente han contagiado a otros festivales 
como el prestigioso Sundance. Actual-
mente incluso existen festivales de cine 
completamente online, como fue el caso 
del Iber.Film.America, que en su primera 
edición contó con más de 126 mil 
visitantes que en dos semanas se 
abocaron a disfrutar de las 14 películas 
iberoamericanas en concurso (puntos 
adicionales para este último por ser una 
iniciativa más cercana a nuestra realidad 
regional y por contar dentro de sus filas 
con una película venezolana: Desautor-
izados, de Elia Schneider). 

Para muchos será una sorpresa que hasta 
este punto no se hayan mencionado dos 
de las más populares páginas dentro de 
VOD existentes: Cuevana y Monsterdivx. 
Estas páginas vendrían a ser la respuesta de 
la piratería para otras legales como Netflix, 
de la misma manera que los DVDs 
quemados lo fueron para los originales. En 
el medio de estas discusiones siempre ha 
estado un elemento que no es pequeña 
cosa: los derechos de autor y la ilegalidad 
detrás de violentarlos. Pero en medio de 
los problemas en corte que estas compa-
ñías actualmente enfrentan la popularidad 
del VOD no disminuye y el futuro sólo 
servirá para afianzarla. Mientras tanto, de 
las tiendas de video quedarán dos cosas: 
los recuerdos y, quizás, la tarjetita de 
membresía en una gaveta.  

POR Pedro Camacho -pedrocamacho84@gmail.com-
ILUSTRACIÓN Eliana Urdaneta
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EL BENEFICIO DE VOD Y SE HAN SUMERGIDO EN ESTRATEGIAS DE DISTRIBUCIÓN 
DIVERSAS, DE ACUERDO A LAS CAPACIDADES PRESUPUESTARIAS
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con una película venezolana: Desautor-
izados, de Elia Schneider). 

Para muchos será una sorpresa que hasta 
este punto no se hayan mencionado dos 
de las más populares páginas dentro de 
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quemados lo fueron para los originales. En 
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estado un elemento que no es pequeña 
cosa: los derechos de autor y la ilegalidad 
detrás de violentarlos. Pero en medio de 
los problemas en corte que estas compa-
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las tiendas de video quedarán dos cosas: 
los recuerdos y, quizás, la tarjetita de 
membresía en una gaveta.  

LA TIENDITA VIRTUAL DE VIDEOS

EL AUGE DE LOS SISTEMAS 
VIDEO ON DEMAND

LAS EMPRESAS PRODUCTORAS ESTADOUNIDENSES HAN SABIDO ENTENDER 
EL BENEFICIO DE VOD Y SE HAN SUMERGIDO EN ESTRATEGIAS DE DISTRIBUCIÓN 
DIVERSAS, DE ACUERDO A LAS CAPACIDADES PRESUPUESTARIAS



PAG 30. SE MUEVE

La filmografía de Sanjinés ha estado 
inmersa en la cultura andina, buscando 
visibilizar las luchas sociales y las reivindi-
caciones indígenas, desde hace más de 
cuatro décadas cuando sorprendiera con 
su ópera prima Ukamau (1966) hasta 
cuando su aclamada obra La nación 
clandestina (1987), conquistara por igual 
a público y crítica otorgándola la Concha 
de Oro en el Festival de Cine de San 
Sebastián.  Luego de una pausa de más de 
siete años, el reconocido director regresa 
con Insurgentes, en busca de la soberanía 
perdida, proyecto que realiza en copro-
ducción con La Villa del Cine.

Este largometraje refleja “la lucha de los 
indígenas bolivianos durante el proceso de 
colonización y busca rescatar esas historias 
olvidadas, de personajes que brillaron con 
luz propia desde hace 200 años, su lucha 
por la soberanía forma parte de la 
conmemoración del Bicentenario” 
comenta Sanjinés.

Este proyecto recupera la memoria de 
luchadores importantes como Santos 
Marka T´ula, Eduardo Nina Quispe, 
Pablo Sara Tewuick, Bartolina Sisa, 

TupacKatari. “No sólo indígenas, sino 
personajes blancos como el presidente 
Gualberto Villaroel, quien convocó en 
1945 al primer congreso campesino, el 
cual abrió las esperanzas de los indígenas, 
ya que perseguía una profunda reforma 
agraria.”

Este nuevo proyecto combina la ficción 
con el documental: “La película está 
basada en hechos históricos, absolutamen-
te comprobados, pero hace reconstruccio-
nes de situaciones y personajes, entonces 
juega con factores de ficción”, para poder 
desarrollar la historia, el realizador contó 
con un equipo multidisciplinario de 
investigadores. “La etapa de investigación 
duró 8 meses y la pre-producción duró 6 
meses, porque se necesitaban hacer 
reconstrucciones de distintas épocas del 
país a lo largo de 200 años”. 

El rodaje duró 8 semanas y se realizó en 
ciudades como La Paz, Cochabamba y  
Sucre, entre otras, donde se involucraron 
a varias comunidades que eran precisa-
mente las originarias de esos sitios 
históricos, donde vivieron los personajes 
que están recuperados en la película”.

La película está en fase de post-producción, 
en el cual la Villa del Cine realiza su aporte 
con equipos de iluminación, mezcla de 
sonido, colorización, realización de 
primera copia, impresiones de material 
promocional y reproducción de dvd's.

La Villa del Cine y su aporte al cine 
latinoamericano

Sanjinés afirma que "es muy bueno que 
exista una institución como la Villa del 
Cine donde cineastas no solamente 
venezolanos sino latinoamericanos 
puedan llegar a proponer y realizar 
películas con su apoyo".

El realizador considera necesario el objetivo 
que se ha trazado la Villa del Cine de 
avanzar hacia un cine de bajo presupuesto, 
“ya que muchas veces una película de alto 
presupuesto significa un gran trabajo de 
tiempo para recuperar esa inversión. Es 
necesario hacer películas que puedan costar 
menos, pero que cumplan su función de 
manera inmediata, creo que es un camino 
de éxito apoyándose en la experiencia del 
cine latinoamericano que cuenta con 
grandes obras bajo este sistema”.

ENTREVISTA

JORGE SANJINÉS CUENTA LA HISTORIA JORGE SANJINÉS CUENTA LA HISTORIA 
DE LOS INSURGENTES
POR Prensa Villa del Cine
FOTOGRAFÍA Plataforma Cine

ACTUALIDAD

Orlando Senna, presidente de la Red latinoamericana de intercambio 
y difusión de producción audiovisual TAL

“TENEMOS QUE AUDIOVISUALIZAR 
EL CONTINENTE A NUESTRO FAVOR”
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cuatro décadas cuando sorprendiera con 
su ópera prima Ukamau (1966) hasta 
cuando su aclamada obra La nación 
clandestina (1987), conquistara por igual 
a público y crítica otorgándola la Concha 
de Oro en el Festival de Cine de San 
Sebastián.  Luego de una pausa de más de 
siete años, el reconocido director regresa 
con Insurgentes, en busca de la soberanía 
perdida, proyecto que realiza en copro-
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Gualberto Villaroel, quien convocó en 
1945 al primer congreso campesino, el 
cual abrió las esperanzas de los indígenas, 
ya que perseguía una profunda reforma 
agraria.”

Este nuevo proyecto combina la ficción 
con el documental: “La película está 
basada en hechos históricos, absolutamen-
te comprobados, pero hace reconstruccio-
nes de situaciones y personajes, entonces 
juega con factores de ficción”, para poder 
desarrollar la historia, el realizador contó 
con un equipo multidisciplinario de 
investigadores. “La etapa de investigación 
duró 8 meses y la pre-producción duró 6 
meses, porque se necesitaban hacer 
reconstrucciones de distintas épocas del 
país a lo largo de 200 años”. 

El rodaje duró 8 semanas y se realizó en 
ciudades como La Paz, Cochabamba y  
Sucre, entre otras, donde se involucraron 
a varias comunidades que eran precisa-
mente las originarias de esos sitios 
históricos, donde vivieron los personajes 
que están recuperados en la película”.

La película está en fase de post-producción, 
en el cual la Villa del Cine realiza su aporte 
con equipos de iluminación, mezcla de 
sonido, colorización, realización de 
primera copia, impresiones de material 
promocional y reproducción de dvd's.

La Villa del Cine y su aporte al cine 
latinoamericano

Sanjinés afirma que "es muy bueno que 
exista una institución como la Villa del 
Cine donde cineastas no solamente 
venezolanos sino latinoamericanos 
puedan llegar a proponer y realizar 
películas con su apoyo".

El realizador considera necesario el objetivo 
que se ha trazado la Villa del Cine de 
avanzar hacia un cine de bajo presupuesto, 
“ya que muchas veces una película de alto 
presupuesto significa un gran trabajo de 
tiempo para recuperar esa inversión. Es 
necesario hacer películas que puedan costar 
menos, pero que cumplan su función de 
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ENTREVISTA ACTUALIDAD

Orlando Senna, presidente de la Red latinoamericana de intercambio 
y difusión de producción audiovisual TAL

POR Ana García Julio
ILUSTRACIÓN Euden Ojeda

“TENEMOS QUE AUDIOVISUALIZAR 
EL CONTINENTE A NUESTRO FAVOR”
El año próximo, Televisión América Latina cumplirá su primera década de vida, pero ya puede presumir de sus logros: su 
éxito en crear un modelo de intercambio de producción audiovisual que fomenta la integración regional; su acogida positiva 
entre asociados, productores y público; y la apertura de un ámbito de libertad creativa para que nuestros pueblos expresen 
y compartan sus identidades. Para conocer más de esta iniciativa conversamos con Orlando Senna, ex Secretario del 
Audiovisual del Brasil, actual presidente de la red y �gura ampliamente reconocida por su perspicaz visión del sector
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“Sonaba como una locura, como un sueño maravilloso, pero 
imposible de concretar”, dice Orlando Senna evocando los 
comienzos de la década pasada, cuando un equipo salió a 
recorrer los países latinoamericanos para tratar de convencer a 
sus autoridades de la viabilidad de una red de teledifusión 
pública continental. 

El tiempo y los hechos obraron sus efectos en la credibilidad del 
proyecto y, hoy por hoy, la Televisión América Latina (TAL) 
acoge 200 asociados, un banco común de contenidos que alcanza 
los 8.000 programas, una política de coproducción de teleseries y 
una red pública de teledifusión que, con sus 500 canales, abarca 
todo el continente. Todo ello, honrando los principios de 
integración y bajo un modelo de negocio basado no en la compra 
y venta, sino en el intercambio de producciones audiovisuales.

Senna explica que, en un principio, TAL estaba enfocada 
exclusivamente en la distribución, pero, a raíz del trabajo 
colectivo, surgieron nuevas líneas de acción: compra colectiva 
de contenidos, operaciones crossmedia, asesorías y consultorías 
para gobiernos e instituciones internacionales, formación y 
reciclaje de profesionales, y coproducciones múltiples.

— ¿Bajo cuál esquema se involucra TAL con 
creadores audiovisuales de la región para producir 
contenido? 
Todas las producciones de TAL son realizadas con equipos de 
creación locales. Son coproducciones en las que participan los 
países donde se realizan las obras. El contacto con los directores, 
guionistas, fotógrafos y las asociaciones de realizadores audiovi-
suales locales se hace a través del núcleo gestor de TAL y de las 
emisoras de su red. Los programas de la serie Los latinoamerica-
nos, la más exhibida del catálogo de TAL, fueron concebidos y 
desarrollados por directores y guionistas de los 12 países 
participantes, con temas y abordajes decididos por ellos. La 
diversidad está constituida de muchas identidades y, cuanto más 
fuertes y definidas estén esas identidades, mayores serán los 
poderes de nuestra multiplicidad cultural: poder simbólico, 
poder social, poder económico.

— Hablamos de una red de intercambio entre 20 
países. ¿Cómo articulan dinámicas de trabajo tan 
variadas respetando la idiosincrasia de la 
producción de cada país? 
Ese aspecto fue bastante problemático en los primeros años de 
ensamblaje de la red, entre 2003 y 2007, por cuestiones 

relacionadas con las legislaciones nacionales, tecnologías, 
modelos de producción, recursos financieros de las emisoras 
públicas y otras asimetrías entre los países latinoamericanos. Al 
tener como misión contribuir a la integración, TAL siempre 
supo que la superación de las asimetrías sería una de sus 
prioridades de trabajo. Gracias al esfuerzo de todos los asocia-
dos, la mayor parte ya ha sido superada, incluyendo los desfases 
tecnológicos. La calidad de emisión y recepción de contenidos 
vía Internet se ha estandarizado. Las coproducciones se están 
realizando con los mejores parámetros, obedeciendo a patrones 
técnicos y a cronogramas a los que la mayoría de los participan-
tes de la red tuvieron que adaptarse. Algunas asimetrías todavía 
persisten, pero no deben asustarnos, sino estimularnos a 
encontrar caminos para bordearlas.

— ¿Este modelo de cooperación in�uye en la estética 
de las piezas audiovisuales, la calidad de las 
programaciones y la formación del público?
La expresión audiovisual se está aproximando cada vez más a la 
interactividad. Por ejemplo, TAL distribuye y produce mayori-
tariamente documentales, una vertiente donde la inquietud 
artística, la experimentación, la relación con las nuevas tecnolo-
gías y con nuevos modelos de producción es más intensa. El 
documental se está expandiendo como lenguaje; en este 
momento, su oferta va desde el documental clásico hasta el 
cine-ensayo y el documental web (aquel que solo puede hacerse 
y distribuirse en Internet), pasando por una considerable 
variedad estética y temática. TAL es un puente que une esa 
producción variada y pujante con el público, una producción 
que refleja y registra la transición tecno artística que estamos 
viviendo. La red no influye directamente en la estética de las 
obras que distribuye, pero sí indirectamente, al crear modelos de 
producción que favorecen la libertad de creación, la diversidad 
cultural y la divulgación. 

De adentro hacia afuera y del pasado al futuro

— ¿Qué puede decirnos de la participación de 
Venezuela en TAL? 
Son cinco las entidades venezolanas asociadas a TAL, entre 
canales de TV, productoras independientes e instituciones 
relacionadas con lo audiovisual. En este momento, Venezuela 
participa en el fondo de contenidos de TAL con 90 horas a 
disposición de la red, equivalentes a 147 programas. La mayor 
parte de ese contenido fue cedido por Vive TV, y la restante, por 
productores independientes. Vive TV transmite regularmente 

programas distribuidos por TAL y participa en la 
coproducción de las teleseries documentales Mi país, nuestro 
mundo y Nuestros deportistas 2011. Considerando el 
crecimiento de la producción cinematográfica y televisiva de 
Venezuela y la política audiovisual desarrollada por el Centro 
Nacional Autónomo de Cinematografía (CNAC), la Villa del 
Cine y la distribuidora Amazonia Films, la tendencia natural 
es ampliar la participación venezolana en la gran caja de 
contenidos compartidos de la red y las coproducciones entre 
los asociados.

— 

En este momento, TAL se está moviendo en ese sentido. Es un 
año enfocado en la expansión de la red, en la conexión con 
otras redes. Más allá del crecimiento en América Latina, 
estamos llegando a África y a Asia, con un plan de distribución 
en los países de lengua portuguesa de esos continentes. El 
primero en adherirse fue Cabo Verde y estamos en conversa-
ciones con Mozambique. Estamos negociando la exhibición de 
nuestros contenidos en Europa, en cooperación con la 
European Broadcasting Union (EBU), que reúne a televisoras 
públicas de ese continente, y con Global Media Exchange 
(Glomex), un programa de intercambio de contenidos entre 
redes de diferentes continentes. Existe un interés explícito de 
esas organizaciones en el contenido ofrecido por TAL, para 
que su público acceda al fascinante universo latinoamericano 
que allí se revela.

— 

El fomento estatal del cine nacional y la producción televisiva 
independiente va a continuar en las próximas décadas, con 
tendencia a ampliarse. De forma paralela a esa presencia 
estatal, creo que los empresarios e inversionistas privados 
comenzarán a interesarse por el negocio en los próximos años. 
En Brasil, empresarios de peso ya están pensando en el asunto, 
principalmente, en el formato de alianzas de negocios con el 
Estado. Creo que también surgirán alianzas prometedoras de 
empresas de teledifusión y de telecomunicaciones con la 
producción audiovisual independiente. Las empresas de 

telecomunicaciones son un nuevo y poderoso agente en el 
escenario de las actividades audiovisuales y tendrán un papel 
importante en las próximas décadas, actuando no solo en la 
distribución, sino también en la producción de contenidos, 
disputándole mercados a las empresas de televisión. 

Para concluir, Senna comenta que la materia pendiente de 
Latinoamérica en el área audiovisual no es la producción, sino la 
difusión de los contenidos, su distribución y su exhibición. En 
eso –enfatiza– deben trabajar conjuntamente los países de 
América Latina y del Caribe, creando y manteniendo platafor-
mas de distribución y exhibición de las películas, series, 
programas de televisión y juegos electrónicos. 
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LA DIVERSIDAD ESTÁ CONSTITUIDA DE MUCHAS IDENTIDADES Y, CUANTO 
MÁS FUERTES Y DEFINIDAS ESTÉN ESAS IDENTIDADES, MAYORES SERÁN 
LOS PODERES DE NUESTRA MULTIPLICIDAD CULTURAL: PODER SIMBÓLICO, 
PODER SOCIAL, PODER ECONÓMICO



“Sonaba como una locura, como un sueño maravilloso, pero 
imposible de concretar”, dice Orlando Senna evocando los 
comienzos de la década pasada, cuando un equipo salió a 
recorrer los países latinoamericanos para tratar de convencer a 
sus autoridades de la viabilidad de una red de teledifusión 
pública continental. 
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los 8.000 programas, una política de coproducción de teleseries y 
una red pública de teledifusión que, con sus 500 canales, abarca 
todo el continente. Todo ello, honrando los principios de 
integración y bajo un modelo de negocio basado no en la compra 
y venta, sino en el intercambio de producciones audiovisuales.
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exclusivamente en la distribución, pero, a raíz del trabajo 
colectivo, surgieron nuevas líneas de acción: compra colectiva 
de contenidos, operaciones crossmedia, asesorías y consultorías 
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— 

Todas las producciones de TAL son realizadas con equipos de 
creación locales. Son coproducciones en las que participan los 
países donde se realizan las obras. El contacto con los directores, 
guionistas, fotógrafos y las asociaciones de realizadores audiovi-
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emisoras de su red. Los programas de la serie Los latinoamerica-
nos, la más exhibida del catálogo de TAL, fueron concebidos y 
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poder social, poder económico.

— 
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relacionadas con las legislaciones nacionales, tecnologías, 
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Venezuela y la política audiovisual desarrollada por el Centro 
Nacional Autónomo de Cinematografía (CNAC), la Villa del 
Cine y la distribuidora Amazonia Films, la tendencia natural 
es ampliar la participación venezolana en la gran caja de 
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primero en adherirse fue Cabo Verde y estamos en conversa-
ciones con Mozambique. Estamos negociando la exhibición de 
nuestros contenidos en Europa, en cooperación con la 
European Broadcasting Union (EBU), que reúne a televisoras 
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tendencia a ampliarse. De forma paralela a esa presencia 
estatal, creo que los empresarios e inversionistas privados 
comenzarán a interesarse por el negocio en los próximos años. 
En Brasil, empresarios de peso ya están pensando en el asunto, 
principalmente, en el formato de alianzas de negocios con el 
Estado. Creo que también surgirán alianzas prometedoras de 
empresas de teledifusión y de telecomunicaciones con la 
producción audiovisual independiente. Las empresas de 

telecomunicaciones son un nuevo y poderoso agente en el 
escenario de las actividades audiovisuales y tendrán un papel 
importante en las próximas décadas, actuando no solo en la 
distribución, sino también en la producción de contenidos, 
disputándole mercados a las empresas de televisión. 

Para concluir, Senna comenta que la materia pendiente de 
Latinoamérica en el área audiovisual no es la producción, sino la 
difusión de los contenidos, su distribución y su exhibición. En 
eso –enfatiza– deben trabajar conjuntamente los países de 
América Latina y del Caribe, creando y manteniendo platafor-
mas de distribución y exhibición de las películas, series, 
programas de televisión y juegos electrónicos. 
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EXPANDIRSE 
ES LA CONSIGNA

Tendencia creciente. El intercambio activo entre los 
países latinoamericanos ha ido en aumento en los 
últimos años, tanto en las coproducciones 
cinematográ�cas y televisivas como en la teledifusión, 
actividad en la que TAL es pionera.

Éxito en nuevos medios. Según Senna, el número de 
visitas a la televisión web de TAL es “estimulante” y una 
gran mayoría de los visitantes son gente joven.

Ampliación de la oferta. Se están incluyendo cada vez 
más animaciones en la programación de TAL. Además, 
por primera vez se distribuye en la red una telenovela 
mexicana: el drama Mucho corazón, realizado por los 
indios Chiapas, una producción del Sistema Chiapaneco 
de Radio, Televisión y Cinematografía. 

Coordenadas: http://tal.tv/es
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HERNÁN JABES: 
“QUIERO 
HACER UNA PELÍCULA 
CADA DOS AÑOS”

Pocas veces deja completar una frase a su interlocutor. Hernán 
Jabes es ansioso y lo transmite a través de sus gestos, de sus 
ademanes y su forma de hablar. Esa personalidad impaciente lo 
ha llevado a desarrollar un proyecto tras otro, prácticamente 
sin descanso, desde que a los 8 años de edad —y gracias a un 
amigo que tenía una Super-8— decidió que su sueño era 
trabajar en el mundo audiovisual. 

Los comerciales le sirvieron de entrada a ese universo. Allí 
aprendió todo lo relacionado con la producción y la dirección. 
En paralelo a la publicidad desarrolló otras ideas más person-
ales con el rodaje de varios videoclips. Entre los más célebres 
figuran “Terrenal” de Dermis Tatú, “Lejos de aquí” de Sur 
Carabela, “De fuego en fuego” de Famas Loop y, uno de los 
más controversiales, “Rotten Town” de OneChot. 

En el camino indagó en otros formatos con los cortometrajes 
“En los roques”, “Expresión”, “La librería”, “900 Pánico”, hasta 
que le llegó la gran oportunidad de hacer su primer largo en 
2008 con Macuro, la fuerza de un pueblo. Desde 2006 tiene la 
productora audiovisual Factor RH, que fundó junto con 
Rodolfo Cova. 

“Me llamaron de la Villa del Cine para que revisara algunos 
guiones. Al principio era para un corto, pero después se 
transformó en una película. Me interesó esa historia porque 
estoy de acuerdo con la idea de que un pueblo tiene que 
organizarse para lograr las cosas que quiere. La aventura fue 
bastante dura. Fue un filme maltratado por la polarización de 

este país, sobre todo por la empresa privada y las salas de cine, 
que la etiquetaron políticamente. A pesar de que es una 
película que no tiene ese propósito”, expresa el director, que 
recibió buenas críticas en el extranjero por Macuro. Entre otros 
galardones, se alzó con el Premio Especial del Jurado en el 
Festival de Cine de Málaga 2009 y el Premio especial del 
Jurado en el Festival de Cine de Viña del Mar 2009.

La próxima aventura de Jabes llega a las salas de cine venezola-
nas el 22 de junio con el título de Piedra, papel o tijera. El 
realizador tuvo que esperar tanto tiempo como los aficionados 
del deporte aguardan por una nueva edición de la Copa 
Mundial de Fútbol. “Han pasado cuatro años, para mí es 
mucho ¡Yo quiero hacer una película cada dos años!... Aunque 
sé todo el trabajo que implica. El Centro Nacional Autónomo 
de Cinematografía me rechazó la primera versión del guión. Lo 
reestructuré junto con Irina Dendiouk y me lo aprobaron con 
esos cambios. La filmamos entre abril y mayo de 2011. Fue 
una experiencia maravillosa. Quiero vivir así, entre rodajes. Es 
algo que me llena por completo, fue intenso y duro a la vez. 
Terminé de rodarla y estuve dos semanas despechado”, dice. 

Aunque Jabes prefiere no dar muchos detalles sobre la trama de 
su nuevo filme, dice, casi amarrándose la lengua, que es un 
drama de dos familias de distintas clases sociales en Caracas, 
que tienen un encuentro fortuito que es el punto que marca la 
temática de la historia. Los papeles protagónicos los delegó en 
el actor Leónidas Urbina y la actriz colombiana Gloria 
Montoya. 

El realizador regresa a la cartelera cinematográfica con su segundo largometraje 
Piedra, papel o tijera, un drama que gira en torno a dos familias de distintas clases sociales. 
Para el director, con este nuevo filme se acerca más a su ilusión de vivir exclusivamente del cine  

EDICIÓN NÚMERO SIETE. PAG 37PAG 36. SE MUEVE



PAG 30. SE MUEVE

HERNÁN JABES: 
“QUIERO 
HACER UNA PELÍCULA 
CADA DOS AÑOS”

Pocas veces deja completar una frase a su interlocutor. Hernán 
Jabes es ansioso y lo transmite a través de sus gestos, de sus 
ademanes y su forma de hablar. Esa personalidad impaciente lo 
ha llevado a desarrollar un proyecto tras otro, prácticamente 
sin descanso, desde que a los 8 años de edad —y gracias a un 
amigo que tenía una Super-8— decidió que su sueño era 
trabajar en el mundo audiovisual. 

Los comerciales le sirvieron de entrada a ese universo. Allí 
aprendió todo lo relacionado con la producción y la dirección. 
En paralelo a la publicidad desarrolló otras ideas más person-
ales con el rodaje de varios videoclips. Entre los más célebres 
figuran “Terrenal” de Dermis Tatú, “Lejos de aquí” de Sur 
Carabela, “De fuego en fuego” de Famas Loop y, uno de los 
más controversiales, “Rotten Town” de OneChot. 

En el camino indagó en otros formatos con los cortometrajes 
“En los roques”, “Expresión”, “La librería”, “900 Pánico”, hasta 
que le llegó la gran oportunidad de hacer su primer largo en 
2008 con Macuro, la fuerza de un pueblo. Desde 2006 tiene la 
productora audiovisual Factor RH, que fundó junto con 
Rodolfo Cova. 

“Me llamaron de la Villa del Cine para que revisara algunos 
guiones. Al principio era para un corto, pero después se 
transformó en una película. Me interesó esa historia porque 
estoy de acuerdo con la idea de que un pueblo tiene que 
organizarse para lograr las cosas que quiere. La aventura fue 
bastante dura. Fue un filme maltratado por la polarización de 

este país, sobre todo por la empresa privada y las salas de cine, 
que la etiquetaron políticamente. A pesar de que es una 
película que no tiene ese propósito”, expresa el director, que 
recibió buenas críticas en el extranjero por Macuro. Entre otros 
galardones, se alzó con el Premio Especial del Jurado en el 
Festival de Cine de Málaga 2009 y el Premio especial del 
Jurado en el Festival de Cine de Viña del Mar 2009.

La próxima aventura de Jabes llega a las salas de cine venezola-
nas el 22 de junio con el título de Piedra, papel o tijera. El 
realizador tuvo que esperar tanto tiempo como los aficionados 
del deporte aguardan por una nueva edición de la Copa 
Mundial de Fútbol. “Han pasado cuatro años, para mí es 
mucho ¡Yo quiero hacer una película cada dos años!... Aunque 
sé todo el trabajo que implica. El Centro Nacional Autónomo 
de Cinematografía me rechazó la primera versión del guión. Lo 
reestructuré junto con Irina Dendiouk y me lo aprobaron con 
esos cambios. La filmamos entre abril y mayo de 2011. Fue 
una experiencia maravillosa. Quiero vivir así, entre rodajes. Es 
algo que me llena por completo, fue intenso y duro a la vez. 
Terminé de rodarla y estuve dos semanas despechado”, dice. 

Aunque Jabes prefiere no dar muchos detalles sobre la trama de 
su nuevo filme, dice, casi amarrándose la lengua, que es un 
drama de dos familias de distintas clases sociales en Caracas, 
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“Me enamoré de ella después de verla en una película colom-
biana La sangre y la lluvia, mientras participé en un festival 
cinematográfico en Londres. Pensé que era perfecta para el 
personaje. Fueron meses de rastreo en Internet hasta que 
conseguí el contacto de su manager. Le mandamos el guión y 
ella aceptó. Se fue feliz de Venezuela, le encantó el país y el 
equipo de trabajo”, relata con emoción el cineasta. 

VENEZUELA AL CUADRADO.

Piedra, papel o tijera coincidirá en cartelera con otra película 
venezolana, Er relajo del loro de John Petrizzelli. Más que 
generarle preocupación, Jabes se siente feliz de que el público 
tenga opciones para ver la cinematografía que se hace en el 
país. “La competencia a veces se plantea aquí porque lamenta-
blemente la gente cree que el cine venezolano es un género. 
Está la comedia, el drama y… el cine venezolano. Yo no quiero 
competir contra Petrizzelli, sino deseo que cada quien tenga su 
espacio. Quiero apoyarlo y promover su película en mi página, 
poner su tráiler en el estreno de mi largometraje”.

La gran preocupación del cineasta es ofrecerle a los espectado-
res una producción de calidad. “La gente se ha acostumbrado 
al cine estadounidense, que está muy bien hecho con respecto 
a la producción. Así que hay que hacer buenas historias, tener 
buenas actuaciones, para atraer a las personas a las salas de 
cine. Espero que a Piedra, papel o tijera le vaya muy bien, que 
el mensaje llegue con contundencia para que las personas 
reaccionen ante problemas como la incomunicación, el 
engaño, la mentira”, expresa.

Aunque es pronto hablar sobre una tercera película, Jabes 
comparte algunas ideas que tiene para desarrollar. “Quisiera 

“PERO MIENTRAS TANTO SIGO HACIENDO CINE, 
ESO ES LO QUE QUIERO, ESA SIEMPRE HA SIDO MI META. 
NO QUIERO UNA MANSIÓN 
NI UN HELICÓPTERO, LO QUE DESEO ES 
PODER VIVIR DE LAS PELÍCULAS”
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“Fue una experiencia maravillosa. 
Quiero vivir así, entre rodajes. Es algo 
que me llena por completo, fue intenso y 
duro a la vez. Terminé de rodarla y 
estuve dos semanas despechado”

Fotografías: Cortesía Cameo Marketing Audiovisual
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tenga opciones para ver la cinematografía que se hace en el 
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hacer algo para toda la familia. Algo relacionado con el tema 
ecológico, que tenga cosas de fantasías. Esas historias las quiero 
preparar pronto. Pero es imposible pensar en otro hijo, sino 
todavía no ha nacido el que viene en camino”.

Mientras espera los resultados en taquilla de Piedra, papel o 
tijera, de la aceptación del público en general, el realizador 
sueña con que la cinta pueda ser exhibida en el extranjero, no 
sólo en festivales, sino en salas comerciales. “Hacer una 
película es algo muy costo y a veces no recuperan el dinero con 
la venta de las entradas, el sueño sería entrar en otros merca-
dos… Pero mientras tanto sigo haciendo cine, eso es lo que 
quiero, esa siempre ha sido mi meta. No quiero una mansión 
ni un helicóptero, lo que deseo es poder vivir de las películas”.

PING/PONG
--
Un libro: La inmortalidad de Milan KunderaLa inmortalidad de Milan KunderaLa inmortalidad
Una película para ver varias veces: E.T
Una cinta venezolana: Reverón de Diego Rísquez y La hora Reverón de Diego Rísquez y La hora Reverón
cero de Diego Velasco 
Una ciudad: CaracasUna ciudad: CaracasUna ciudad
Un director de cine: Stanley Kubrick
Un aroma: El de mi hija
¿Qué haría por amor al arte? : Todo
Una pasión: El cine
Una canción: “Té para tres” de Soda Stéreo: “Té para tres” de Soda Stéreo

“PERO MIENTRAS TANTO SIGO HACIENDO CINE, 
ESO ES LO QUE QUIERO, ESA SIEMPRE HA SIDO MI META. 
NO QUIERO UNA MANSIÓN 
NI UN HELICÓPTERO, LO QUE DESEO ES 
PODER VIVIR DE LAS PELÍCULAS”

EDICIÓN NÚMERO SIETE. PAG 39

“Fue una experiencia maravillosa. 
Quiero vivir así, entre rodajes. Es algo 
que me llena por completo, fue intenso y 
duro a la vez. Terminé de rodarla y 
estuve dos semanas despechado”

Fotografías: Cortesía Cameo Marketing Audiovisual
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JOHN PETRIZZELLI: 
“OJALÁ SE ESTRENARA 
UNA CINTA VENEZOLANA 
CADA SEMANA”

En su larga andanza por el cine nacional, John Petrizzelli, mejor 
conocido por su trabajo como documentalista, inscribió durante 
la última década varios proyectos de películas en los entes de 
financiamiento con la idea de hacer su primer largometraje de 
ficción. A pesar de su insistencia, su trabajo no lograba fruto 
alguno porque las historias que presentaba no enganchaban al 
comité calificador del CNAC que le rechazó varias propuestas. 

Ni la vida de una travestí que se creía Doña Bárbara ni la de un 
tenista internacional que se roba un meteorito en un museo 
pasaron la prueba del jurado. Todos los guiones le eran 
devueltos. El área de documental, sin embargo, le era prolífica. 
Mientras esperaba la aprobación de alguna de sus ideas para 
largometrajes, el director obtuvo el visto bueno para la 
realización de varios documentales, entre ellos, María Lionza: 
Aliento de orquídeas (2008), El rey del galerón (2008), sobre el 
cantante Benito Quirós, y Paco Vera (2010), acerca de la vida y 
obra del periodista y escritor venezolano.

FICCIÓN, FINALMENTE

La suerte del cineasta con los largometrajes cambió un día 
cuando envió a evaluación una historia sobre un loro que vive 
aventuras y desventuras con sus dueños. El comité del CNAC la 
aprobó. “Finalmente en 2010 ganamos en el área de desarrollo 
del guión y proyecto. Con eso nos dieron el dinero necesario 
para filmar Er relajo der loro, que se estrena el 15 de junio en las 
salas de cine. No sé porque los otros relatos no gustaron tanto, 
quizá porque son temáticas o maneras de narrar poco convencio-

nales. Aunque la trama del loro tampoco es muy clásica, está 
narrada en primera persona y, además, es contada por el animal. 
Pero tuvimos suerte y creo que se debe a que la gente tiene una 
mentalidad más abierta y creyó en el proyecto”.
 
Petrizzelli sonríe con satisfacción al pensar que este mes 
finalmente verá los resultados del filme que le tomó dos años 
de trabajo, desde que inició la preproducción hasta su estreno 
oficial. “El largometraje se tomó más tiempo del que debía 
porque hubo un punto de traba: hacer los efectos especiales del 
loro (sobre todo las escenas que aparece volando, así como 
otros planos de gavilanes y animalitos). Se demoraron mucho 
en esa área y eso me atrasó, porque debí haber estrenado el año 
pasado, pero no hay mal que por bien no venga. Ya está 
completa y lista para que el público la disfrute. Se logró el 
cometido”, expresa.

Er relajo der loro está protagonizada por Luis Gerónimo Abreu, 
Verónica Arellano, Carolina Torres y Emilio Lovera, que presta 
su voz al loro. “Es una tragicomedia, las aventuras y desventu-
ras de un loro y sus dueños. Se trata de un animal en cautive-
rio, algunos de sus propietarios son buenos y quieren al 
animalito, pero otros son malos y lo torturan porque la 
mascota no los complace con sus peticiones. Por ejemplo, el 
loro se niega a cantar una ópera.  Con esta historia trato de 
mandar un mensaje sobre mi visión del país, de la historia, que 
considero es cíclica. Aunque la gente también puede divertirse 
o llorar con las cosas que le pasan al ave sin entrar en ningún 
análisis psicológico o sociológico”, expone. 

Después de varios intentos de hacer su primer largometraje de ficción, 
el cineasta ve su sueño hecho realidad con Er relajo der loro. 
La cinta le abre camino en otros géneros distintos al documental y al mediometraje, 
a los que se había dedicado durante los últimos años
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“PARA MÁS ADELANTE, ME GUSTARÍA 
LLEVAR A LA GRAN PANTALLA UNA CINTA 
SOBRE UN CRUCERO DE DICTADORES 
QUE LOS SECUESTRAN EN LA DÉCADA 
DE LOS AÑOS CINCUENTA”

EDICIÓN NÚMERO SIETE. PAG 43

“Así pasa con el cine en todas partes del 
mundo, no podemos pretender que la 

taquilla es nuestra. Más bien tenemos que 
ser solidarios y ayudarnos entre nosotros”

Fotografías Cortesía Cinemapress



PAG 42. SE MUEVE

TODOS CABEN

“Me gustaría estrenar una película cada año”, dice Petrizzelli, 
sin pensarlo dos veces. El cineasta considera que ese es el ideal 
para muchas de las personas que viven por y para el cine. “No 
es tan duro lograr esa meta. Actualmente los lapsos de tiempo 
entre la burocracia se han acortado. La idea de una industria 
continua es muy importante, por ejemplo, aplaudo la iniciativa 
del CNAC de mantener la convocatoria permanente de 
financiamiento de proyectos. Eso ha propiciado que termines 
una cinta y al mes siguiente puedes introducir una propuesta 
nueva. Sin embargo, ese ente no puede ser el único que 
motorice al cine venezolano. Los cineastas debemos estar 
encima, para que las cosas pasen. No debemos dormir el sueño 
de los justos. Debemos estar pendiente de los procesos para ir a 
la cartelera lo más pronto posible”, añade.

Por ese motivo, el realizador de Carrao (1998) observa con Carrao (1998) observa con Carrao
buenos ojos que otro director venezolano, Hernán Jabes, 
estrene Piedra, papel o tijera en simultáneo a Piedra, papel o tijera en simultáneo a Piedra, papel o tijera Er relajo der loro. 
“Me parece maravilloso, ojalá se estrenara una película 
venezolana cada semana. Siempre hay esa discusión que si el 
cine nacional es un género per se o si cada película es diferente. 
El caso de Piedra, papel o tijera tiene una temática distinta a la Piedra, papel o tijera tiene una temática distinta a la Piedra, papel o tijera
de mi filme. Creo que no deberían competir, cada uno debe 
tener su público. Así pasa con el cine en todas partes del 
mundo, no podemos pretender que la taquilla es nuestra. Más 
bien tenemos que ser solidarios y ayudarnos entre nosotros”. 

Para ser consistente con su idea de regresar a la cartelera lo más 
rápido posible, después del estreno de su primer largometraje 
de ficción, el director ya tiene pensado cuáles serán los 
próximos proyectos con los que buscará apoyo económico. 
“Hay uno que está en curso, que ganó desarrolló de guión en el 
CNAC. Se llama La Espada. Es una película de ciencia ficción 
sobre el indio Guaicaipuro que del siglo XVI se traslada al año 
2050. Vamos a ver si logro ganar el financiamiento para poder 
filmarla. Otro relato que tengo en mente es retomar el 
proyecto del tenista internacional que se roba un meteorito 
porque está enfermo de una extraña radiación. Y para más 
adelante, me gustaría llevar a la gran pantalla una cinta sobre 
un crucero de dictadores que los secuestran en la década de los 
años cincuenta”.

PING/PONG
-
Un libro: Cualquiera de Shakespeare
Una película para ver varias veces: Todas las de Luis Buñuel
Una cinta venezolana: Jericó de Luis Alberto Lamata y Jericó de Luis Alberto Lamata y Jericó La 
oveja negra de Román Chalbaudoveja negra de Román Chalbaudoveja negra
Una ciudad: Bangkok Una ciudad: Bangkok Una ciudad
Un director de cine: Luis Buñuel
Un aroma: El café
¿Qué harías por amor al arte? : Hacer cine
Una pasión: Viajar
Una canción: Los temas de Césaria Évora

“PARA MÁS ADELANTE, ME GUSTARÍA 
LLEVAR A LA GRAN PANTALLA UNA CINTA 
SOBRE UN CRUCERO DE DICTADORES 
QUE LOS SECUESTRAN EN LA DÉCADA 
DE LOS AÑOS CINCUENTA”
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“Así pasa con el cine en todas partes del 
mundo, no podemos pretender que la 

taquilla es nuestra. Más bien tenemos que 
ser solidarios y ayudarnos entre nosotros”

Fotografías Cortesía Cinemapress
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PORTAFOLIO

Soberats es invidente. Nunca ha visto las 
fotos que ha tomado pero las conoce bien 
porque las ha pensado, sentido e imagi-
nado en su mente, con tanta claridad, que 
logra  el milagro de hacer visible lo que no 
se ve. Pero no es ciega de nacimiento. 
Perdió la visión hace veinte años a causa de 
un glaucoma que se agudizó ante una 
situación profundamente dolorosa. “Mis 
dos hijos murieron de cáncer: mi hijo a los 
26 años y mi hija a los 34. Fueron años de 
mucho estrés, momentos muy duros. Yo 
me quedé ciega conjuntamente con su 
enfermedad”, cuenta.

No fue hasta que su vista se fue completa-
mente que se acercó al arte al que se ha 
dedicado profesionalmente la última 
década. Fue así como a los 66 años -una 
edad en la que la que pocos conservan el 
entusiasmo de embarcarse en algo 
completamente nuevo- decidió inscribirse 
en la  Escuela Visión de Nueva York, 
donde enseñaban fotografía para inviden-
tes. Allí aprendió a pintar con luz, una 
técnica que consiste en iluminar el objeto 
o persona que se quiere fotografiar -en un 
cuarto oscuro- con lámparas, linternas o 
cualquier fuente lumínica, mientras se 
mantiene abierto el obturador de la 
cámara fotográfica para alargar el tiempo 
de exposición de la película a la luz. 
“Entonces alguien te describe la foto, y si 
es lo que tienes en tu mente la aceptas.  

No permitimos que se le haga ninguna 
alteración a las fotos”, advierte.

El proceso creativo de un fotógrafo ciego 
va mucho más allá de encuadrar una 
imagen y apretar un botón. Cada una de 
las fotografías son compuestas mental-
mente, en detalle, y luego recreadas en el 
espacio haciendo uso de elementos muy 
simples. “Es como montar un escenario 
en una obra de teatro. Usamos cosas 
como telas, plásticos, papel de aluminio. 
Por eso nuestra fotografía es única. Un 
fotógrafo sale a la calle, ve una montaña 
y toma la foto. Si yo quiero fotografiar 
una montaña la hago con tela, o hago un 
río con papel de tintorería. Eso es lo 
interesante de esta fotografía nuestra, 
mientras los fotógrafos tienen todo dado, 
porque ven, nosotros tenemos que 
montar lo que queremos fotografiar”.

Para preparar la escena, Soberats cuenta 
generalmente con la asistencia de una 
persona vidente, aunque la ayuda –aclara– 
no es indispensable. “Si yo voy a hacer el 
encuadre de la foto pongo un cordelito 
desde la cámara hasta el modelo y voy 
midiendo. Dependiendo de lo que quieras 
hacer, tomar una foto puede tomar hasta 
15 minutos”.

La venezolana, quien reside en Nueva 
York desde 1980, forma parte de Seeing 

with Photography Collective, un grupo de 
fotógrafos invidentes -a cargo de Mark 
Andrés- con quienes ha participado en 
diversas exposiciones en países como 
Estados Unidos, Holanda, Alemania, 
Inglaterra, Suecia, Rusia, México y Puerto 
Rico. En Venezuela, en enero de 2012, 
presentó en el Centro de Arte La Estancia, 
en Caracas, su primera exposición 
individual, La Visión Intransferible, e 
impartió un taller de fotografía  para 
personas videntes e invidentes, junto al 
Núcleo Fotosensible, con quienes 
colabora desde 2003 con el objeto de 
difundir la técnica. “Mi idea siempre fue 
llevar esto a Venezuela para que las 
personas con discapacidad visual usen la 
fotografía como un hobbie y como 
terapia. Cuando haces una foto te 
involucras tanto que te olvidas de todos 
los problemas. Cuando la gente ve la 
fotografía y te dice ¡qué maravilla!, eso te 
da seguridad para pensar si puedo hacer 
una foto, ¿qué no puedo lograr?”.

Aunque en los ojos de Sonia Soberats 
siempre es de noche, en su vida nunca 
falta la luz, esa luz que hoy, a sus 77 años 
la lleva a seguir explorando el mundo en 
su afán de aprender. “Todos  los días uno 
aprende algo nuevo. Cualquier persona 
con discapacidad o sin ella puede lograr 
hacer algo si se lo propone, con un poco 
de paciencia”.

POR Harumí Grössl Cabral -harumatrix@yahoo.com-
FOTOGRAFÍA Sonia Soberats. Cortesía de Rodrigo Benavides y el Núcleo Fotosensible.

SONIA SOBERATS
A LA LUZ DE LA MEMORIA
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En la fotografía de Sonia Soberats hay cuerpos que ­otan, destellos en oleaje permanente, colores 
que toman por asalto las sombras. Sus imágenes son inusuales re­ejos de un universo construido a 
partir de la memoria; recuerdos del mundo que, desde la oscuridad, consigue transformar en sueño, 
en relámpago, en poesía luminosa. 
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POR Harumí Grössl Cabral -harumatrix@yahoo.com-
FOTOGRAFÍA Sonia Soberats. Cortesía de Rodrigo Benavides y el Núcleo Fotosensible.

SONIA SOBERATS
A LA LUZ DE LA MEMORIA
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En la fotografía de Sonia Soberats hay cuerpos que ­otan, destellos en oleaje permanente, colores 
que toman por asalto las sombras. Sus imágenes son inusuales re­ejos de un universo construido a 
partir de la memoria; recuerdos del mundo que, desde la oscuridad, consigue transformar en sueño, 
en relámpago, en poesía luminosa. 
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POR Ana García Julio
FOTOGRAFÍA Francesco Spotorno

Carl Zitelmann
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Amén de ser respetados profesionales del 
área audiovisual, a Carl Zitelmann y 
Gregory Escobar también se les conoce en 
la escena musical venezolana: Zitelmann 
dirigió los videos de “Distance” (DJ 
Trujillo), “Amnesia Invocada” 
(Viniloversus), “Radio Capital” y “Danz!” 
(La Vida Bohème), “Al Revés” 
(Famasloop); “Tus vocales” (Fauna 
Crepuscular). Eso, por no hablar de su 
trabajo con músicos londinenses como 
Mitchell Brothers, Zico Chain y Reactor. 
Escobar ha hecho otro tanto con los 
videos de “Muñeca” (Leech), “Houdini” y 
“Malabares” (Chucknorris) y “101010” 
(Los Humanoides). 

Quién mejor que ellos para explicar cómo 
–en un país sin industria discográfica, 
donde los artistas graban y se publicitan 
con gran esfuerzo– se logra que algunos 
temas se traduzcan en videos musicales. El 
llamado video clip, ese género que hace ya 
treinta años se impuso como abanderado de 
la promoción musical en todo el mundo.

La idea es la que manda

Una banda local necesita un video para su 
nuevo tema promocional. ¿Qué se 
requiere? ¿Cuál es la logística? Según 
nuestros entrevistados, lo primero que hay 
que entender es que cada pieza tiene sus 
propias exigencias de preproducción. 

“Los formatos, crew, equipos y presupuesto 
varían dependiendo de la idea inspirada en 
la canción”, comenta Escobar. “Es 
importante determinar la idea por encima 
de cualquier cosa, pues un video animado 
en stop motion, por ejemplo, tiene unas 
especificaciones de producción muy 
diferentes a las de un video basado en un 
concierto de la banda”.  

La idea también determina la escogencia 
del equipo: “Por ejemplo, con el video de 
Viniloversus queríamos hacer algo muy 
cinematográfico y se filmó en una cámara 
de cine digital RED”, explica Zitelmann. 
“En el caso de ‘Danz!’, de La Vida 
Bohème, necesitábamos una cámara más 
pequeña y versátil que los chicos pudiesen 
llevar montada en la cabeza, así que 
optamos por una Canon 5D”. 
Para ambos directores, el concepto es lo 
más importante. Una vez definido, el 
proceso exigirá ensayos, visitas a locacio-
nes, reuniones… Y claro, mucha música.

Un bajo presupuesto no es 
obstáculo a la calidad

“Un video ‘decente’ solo se logra tradu-
ciendo correctamente en imágenes la 
canción o pieza musical que la acompa-
ña”, señala Escobar. “El tratamiento de un 
video musical podría incluso sugerir bajo 
presupuesto para conseguir la visión 
deseada”. Y es que la calidad no está 
subordinada a la cantidad de dinero 
disponible para la labor, que a menudo no 
es mucho, pues los músicos no son 
clientes adinerados. “Hay ideas geniales 
que no requieren de un presupuesto 
exorbitante”, asoma Carl Zitelmann.

Los dos aseguran que nunca han cobrado 
por hacer un video musical y que la única 
gratificación que obtienen es la experien-
cia, el reconocimiento o, bien, la posibili-
dad de generar una alianza o intercambio 
a futuro. 

Formas de abordar el proceso 
creativo

Hay dos posibilidades: que una banda 
busque al director para encontrar un 
concepto; la otra, que la banda tenga una 
idea preconcebida y solo espere que el 
director y su equipo la hagan realidad. 
Esta opción es la que menos entusiasma a 
los realizadores, sin llegar a disuadirlos de 
participar en un proyecto. Lo que cuenta 
es que haya identificación de las partes 
con la idea y que esta sea factible en 
términos técnicos.

 “El proceso creativo empieza por 
escuchar el tema escogido hasta el 
cansancio: en el carro, trotando, en la 
oficina, en la ducha”, explica Zitelmann. 
“Luego que le hago una propuesta de la 
idea básica a la banda y ellos la aprueban, 
empezamos a desarrollar la historia en 
conjunto y a escribir el guión”. 

A Escobar, por su parte, le gusta involu-
crarse emocionalmente con la banda y 
con sus intenciones para entender mejor 
su propuesta. “Conversaciones, asistir a 
ensayos y toques, es un proceso importan-
te para ello”. 

Sobre el guión apunta que, entre mayor 
sea su nivel de detalle, mayor será el 
control de la relación del ritmo de lo 
capturado y editado con el tema musical. 

SONIDOS LOCALES SONIDOS LOCALES 
QUE FLORECEN EN IMÁGENES
SONIDOS LOCALES 
QUE FLORECEN EN IMÁGENES
SONIDOS LOCALES 

La revitalizada movida musical juvenil en Venezuela ha ocasionado el repunte del videoclip criollo. Dos La revitalizada movida musical juvenil en Venezuela ha ocasionado el repunte del videoclip criollo. Dos 
directores nos hablan de su experiencia frente a algunas de estas piezas y ofrecen directores nos hablan de su experiencia frente a algunas de estas piezas y ofrecen tips para quienes tips para quienes tips
acarician la idea de incursionar en su elaboración
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crarse emocionalmente con la banda y 
con sus intenciones para entender mejor 
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Dar con la máquina, la gente y los 
lugares

A la hora de procurarse los equipos vale 
todo: si no se tienen, se alquilan o se 
piden prestados. “Al trabajar en comercia-
les y alquilar equipos con frecuencia uno 
se puede dar el lujo de pedir favores de 
vez en cuando; pero, por supuesto, no se 
puede abusar”, expresa Zitelmann, que 
suele trabajar sus videos musicales con 
equipos prestados. “Si el préstamo falla y 
hay que invertir algo de dinero, hay un 
montón de rentals con los que puedes 
llegar a acuerdo”, añade Escobar. 

Para reclutar a los actores se puede hacer 
un casting en redes sociales o buscar a 
actores aficionados o profesionales entre 
los amigos. “Es posible conseguir buenas 
actuaciones de personas que nunca han 
actuado, pero también es cierto que hay 
personas que no podrán conseguir la 
actuación requerida. La clave es nunca 
forzar nada”, advierte Escobar. No hay 
que olvidar que los miembros de la banda 
no son actores, sino músicos.

Sobre las locaciones, Zitelmann 
recomienda mesura al escribir el guión: 
“Muchas locaciones complican la produc-
ción, al igual que locaciones muy ambicio-
sas. Yo he filmado en casa de amigos, en 
espacios que nos prestan o en la calle, 
donde hay que tramitar y pagar permisos”.

La hora de la verdad: producir y 
post producir 

“Un video con un crew suficiente, 
presupuesto holgado y un plan sencillo 
que no requiere mucha post producción 
puede demorar en total una semana”, 
explica Escobar. “Un video con un crew 
muy reducido, con nulo presupuesto y un 
plan ambicioso que requiera además 
mucha post producción, puede tardar 
muchos meses”. De esos márgenes 
hipotéticos sobre la totalidad del proceso, 
la grabación o filmación del video es lo 
que toma menor tiempo. “Como en 
cualquier producción hay que hacer un 
plan de rodaje, que casi siempre se trata 
de meter en un día de filmación”, indica 

Zitelmann, quien hizo los videos de DJ 
Trujillo y Viniloversus en dos jornadas. 
Las dilaciones son un tema delicado, pues 
siempre suponen un aumento sustancial 
de los costos. 

Una vez que se tiene el material en bruto, 
post producirlo supone una serie de 
procedimientos cuya complejidad y 
duración dependerán de las exigencias de 
la propuesta audiovisual, influyendo 
además en el presupuesto y los lapsos de 
entrega. Procesos que van desde la edición 
más elemental, la colorización y sincroni-
zación de audio y video, hasta la inclusión 
de efectos, animaciones, etc. El asunto es 
saber quién, cómo y dónde puede hacer el 
trabajo requerido para que el producto 
final tenga el acabado esperado… Y 
organizarse en función de ello. 

Hay casos en los que el director post 
produce personalmente todo el material; 
en otros se requiere la intervención de 
terceros. Ejemplo de esto sería “Distance”, 
de DJ Trujillo, para el cual Zitelmann 
acudió a un especialista en animación,  o 
“Malabares”, de Chucknorris, cuyos efectos 
e ilustración sobre fotogramas para lograr 
la apariencia de rotoscopia fueron super-
visados por Escobar. Suyo es consejo de 
planificar rigurosamente el proceso de post 
producción desde la pre producción “y, de 
ser posible, no arrancar el rodaje hasta 
tener eso asegurado. He visto muchos 
proyectos detenerse y dilatarse en el tiempo 
por no haber asegurado este proceso”. 

Epílogo: Ilusiones y errores que un 
novato puede evitar

Zitelmann: “Pensar que lo más impor-
tante para hacer un buen video es tener 
los equipos más sofisticados y altos valores 
de producción. La clave para hacer un 
buen video es tener un concepto intere-
sante e innovador”.

Escobar: “Olvídense de la ‘ilusión MTV’. 
El enfoque actual debe ser mas viral y 2.0. 
En Internet está la respuesta. No está de 
más tener contacto con los medios más 
tradicionales, pero el enfoque de difusión 
debe estar en las redes sociales”. 
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ser posible, no arrancar el rodaje hasta 
tener eso asegurado. He visto muchos 
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novato puede evitar

Zitelmann: “Pensar que lo más impor-
tante para hacer un buen video es tener 
los equipos más sofisticados y altos valores 
de producción. La clave para hacer un 
buen video es tener un concepto intere-
sante e innovador”.
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Para Zitelmann, una pieza que 
sintetiza la forma actual de abordar 
los videoclips es “Here It Goes 
Again” de la banda indie de Chicago 
OkGo (y ganador de un YouTube 
Award y un Grammy). En cuanto a 
artistas locales, Escobar menciona el 
trabajo de Zitelmann con La Vida 
Bohème en “Radio Capital” como 
“uno de los mejores ejemplos de una 
buena comunión banda-director”. 
También destaca el video de 
“Apocalipsis Ayer”, de Pzoom.

Ante la pregunta de cómo podría 
mejorarse la factura de los videos 
venezolanos, Escobar señala: “Un 
paso fundamental es hacer entender 
que el video musical es un género 
audiovisual de gran contenido 
artístico. No debe verse como una 
mera herramienta de promoción”. 
Entre otros puntos, sugiere que 
debería recibir una mayor atención 
por parte del sector estatal. Por su 
parte, Zitelmann insiste en el peso de 
un buen concepto: “Poner a la banda 
a interpretar el tema, acompañados 
de chicas atractivas y con un display
de luces, era un video interesante en 
los 80, no en 2012”.
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FINA TORRES: “NUNCA FALTARÁ FINA TORRES: “NUNCA FALTARÁ FINA TORRES: “NUNCA FALTARÁ 
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EL HUMOR EN MIS PELÍCULAS”
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La realizadora venezolana recordada por sus películas La realizadora venezolana recordada por sus películas Oriana, Mecánicas celestes, Las mujeres arriba y Habana Oriana, Mecánicas celestes, Las mujeres arriba y Habana 
Eva acaba de culminar el rodaje de su más reciente obra Liz en septiembre

“Liz en septiembreLiz en septiembre es una historia que trata sobre la redención, la amistad y el amor incondicional entre mujeres.  es una historia que trata sobre la redención, la amistad y el amor incondicional entre mujeres. Liz en septiembre es una historia que trata sobre la redención, la amistad y el amor incondicional entre mujeres. Liz en septiembreLiz en septiembre es una historia que trata sobre la redención, la amistad y el amor incondicional entre mujeres. Liz en septiembre
El �lme se desarrolla con siete amigas que suelen pasar una vez al año sus vacaciones en la playa; pero que ésta El �lme se desarrolla con siete amigas que suelen pasar una vez al año sus vacaciones en la playa; pero que ésta 
vez serán sorprendidas por una extraña que les cae de sorpresa y cambia el rumbo de sus vidas”.

POR Luzmar Torres
FOTOGRAFÍA Cortesía CNAC
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Tres de las actrices Arlette Torres (El Rumor de las Piedras), la intérprete cubana Danay García (de la serie de 
televisión televisión televisión Prisión BreakPrisión BreakPrisión Break)  y la actriz principal Patricia Velásquez ()  y la actriz principal Patricia Velásquez ()  y la actriz principal Patricia Velásquez (Prisión Break)  y la actriz principal Patricia Velásquez (Prisión BreakPrisión Break)  y la actriz principal Patricia Velásquez (Prisión BreakPrisión Break)  y la actriz principal Patricia Velásquez (Prisión Break La momia regresa, El jaguarLa momia regresa, El jaguarLa momia regresa, El jaguar) vienen de rodar ) vienen de rodar ) vienen de rodar La momia regresa, El jaguar) vienen de rodar La momia regresa, El jaguarLa momia regresa, El jaguar) vienen de rodar La momia regresa, El jaguarLa momia regresa, El jaguar) vienen de rodar La momia regresa, El jaguar
juntas en la película  juntas en la película  Cenizas eternasCenizas eternas la ópera prima de Margarita Cadenas. El elenco se completa con las recono la ópera prima de Margarita Cadenas. El elenco se completa con las reconoCenizas eternas la ópera prima de Margarita Cadenas. El elenco se completa con las reconoCenizas eternasCenizas eternas la ópera prima de Margarita Cadenas. El elenco se completa con las reconoCenizas eternas -
cidas actrices de la televisión y el teatro como: Elba Escobar, Mimí Lazo, Sheila Monterola y Mariaca Seprum.

“El proyecto nace de una obra de teatro americana de los años ‘80, que por puras casualidades de la vida, me 
llevaron hace como nueve años para ver si hacía la adaptación para una película, pero no resultó, y hace poco llevaron hace como nueve años para ver si hacía la adaptación para una película, pero no resultó, y hace poco llevaron hace como nueve años para ver si hacía la adaptación para una película, pero no resultó, y hace poco 
tiempo volvieron a mis manos los derechos de esta obra, y fue allí donde me dije, voy hacer una adaptación tiempo volvieron a mis manos los derechos de esta obra, y fue allí donde me dije, voy hacer una adaptación 
totalmente libre en Venezuela”.
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La actuación siempre le ha apasionado a 
Matilda Corral. Su pasión desde 
pequeña ha sido estar sobre las tablas, 
un lugar donde se siente viva, cómoda, 
un espacio en el que puede representar 
el personaje que quiera. En esa área 
siempre procuró formarse. Su entusias-
mo hacia esa profesión la motivó a 
enviar un video a la legendaria Actors 
Studio de Nueva York para ganarse un 
cupo en el posgrado Actors Studio 
Drama School. Y lo logró.

Estudió durante tres años en Estados 
Unidos, allí aprendió otras técnicas, 
otros recursos para explorar a los 
personajes. Culminó las clases en 2003. 
Al volver a Venezuela la actriz ya sabía 
que quería hacer: compartir sus conoci-
mientos con otros estudiantes o personas 
que quieran dedicarse a la actuación.

La idea se materializó dos años más 
tarde bajo el nombre de Gimnasio de 
Actores, un taller que funciona por 
temporada los martes y los miércoles en 
la noche en el Banco del Libro de 
Altamira. De la escuela han sido 
descubiertos varios talentos que ahora 
figuran en la pantalla nacional como 
Guillermo García. Gracias a ese 
proyecto, Corral también ganó exposi-
ción como profesora y fue seleccionada 
por la Fundación Villa del Cine para 
servir de coach (entrenadora) en el 
desarrollo del elenco de la película 
Zamora (2008) de Román Chalbaud.

“En esa cinta hice trabajo de mesa con el 
protagonista Alexander Solórzano. 
Trabajamos dos meses antes del rodaje. 
Hay que recordar que los filmes se 
ruedan en desorden. Puedes grabar hoy 
una escena que está en el medio y al día 
siguiente una del principio. Eso 
representa una carga muy fuerte para los 

intérpretes. Así que ésta etapa es primordial 
porque toma una escena y en una hoja en 
blanco se escribe todo lo que ha pasado el 
personaje, todas las cosas que pensará que 
vivirá en un futuro, todo lo mejor y lo peor 
que le puede pasar según la acción que está 
haciendo en esa escena. Luego que se hace 
ese trabajo, le pido que escriba un solo 
verbo que considere resuma todo eso. 
Ejemplo, “seducir”, “conquistar”, “atacar”. 
Y esa es la intención que tiene que tener al 
momento de filmarla”, explica la profesora 
sobre una de las técnicas de trabajo que ha 
usado al momento de trabajar en el 
asesoramiento actoral. 

Después de su experiencia en Zamora, la 
Villa del Cine contactó nuevamente a 
Corral para que fuese la encargada, junto 
con Diana Volpe, de dictar unos talleres 
de actuación a jóvenes que no tienen la 
experiencia necesaria o que están inician-
do en el medio. Las clases se desarrollan a 
través del análisis y trabajo escénico de las 
obras de Henrik Ibsen: Casa de Muñecas, 
El enemigo del pueblo y Hedda Gables. “Ha 
sido una experiencia chévere. La gente 
tiene que entender que hay que formarse. 
Esa es una de las cosas que más se falla en 
las películas. Hace falta seguir explorando 
en esto. Yo soy nueva en el acting coach de 
cintas, por eso siento que también 
necesito seguir estudiando y aprendiendo 
herramientas para hacer un mejor 
trabajo”.

Corral también experimentó ser acting 
coach de niños en Cuidado con lo que 
sueñas de Geyka Urdaneta. “Trabajar con 
los pequeños es complejo. Dos meses antes 
del rodaje empecé a estar en contacto con 
los cinco chamitos, la idea era que se 
familiarizaran. En la cinta tenían que 
recrear situaciones muy difíciles porque 
interpretaban a niños de la calle. Uno de 
ellos se consigue con la cabeza de una 

estatua de Simón Bolívar. Así que además 
de clases de actuación, también les enseñé 
sobre historia de Venezuela”.

La fundadora del Gimnasio de Actores 
recuerda de esa experiencia una anécdota 
muy especial. “En una escena uno de los 
niñitos tenía que saltar de un balcón. 
Cuando leí el libreto con él, estaba 
emocionado. Pero cuando los bomberos 
le pusieron el arnés para empezar a grabar, 
el pequeño entró en pánico. Se puso a 
llorar y nada lo consolaba. Ni su mamá, 
ni el director, ni yo. De repente el papá se 
le acercó y le susurró algo al oído. 
Entonces, dejó de llorar. Hizo la escena 
no una, sino cinco veces. Cuando me 
acerqué al papá para preguntarle qué le 
había dicho, me respondió: ‘Le dije que 
después de aquí, le iba a comprar una 
cajita de Mc Donald´s’. Ante esa estrate-
gia, baje la cabeza con toda la humildad”. 

Corral reconoce que el oficio del acting 
coach necesita ser explorado con mayor 
profundidad en Venezuela. Ella apenas 
lleva tres películas, también participó en 
Azú de Luis Alberto Lamata. “Es un reto 
enorme, porque tienes que ser la mano 
derecha del director, compartir las ideas. 
Estar a su lado, mantenerte en silencio, 
observar y participar cuando él lo diga. 
Porque tampoco puedes darle al actor 
otro mensaje distinto al que le da el 
realizador.  La gente piensa que somos 
maestros o magos porque a veces te 
asignan a una persona que nunca han 
actuado, que no son profesionales, y 
quieren que uno los ponga a actuar como 
los grandes… Pienso que más bien el 
acting coach es alguien que ayuda a que el 
intérprete hile la curva, el viaje de su 
personaje. Lo acompaña en el análisis 
detallado de su papel. Pero para lograr 
esto es importante que el director delega y 
aprenda a confiar en el acting coach”. 

POR Andreína Martínez Santiso -andremars@gmail.com-
FOTOGRAFÍA Francesco Spotorno

La directora del Gimnasio de Actores ha asesorado el trabajo de varios intérpretes en películas como 
Zamora de Román Chalbaud, Cuidado con lo que sueñas de Geyka Urdaneta y Azú de Luis Alberto 
Lamata. Sobre ese trabajo dice que es uno de los o�cios más complejos del cine
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Cuando le preguntaban la edad, Hilda 
Vera respondía que no le gustaban los 
números pares. Hacia 1977, la que fuera 
la musa del realizador Román Chalbaud 
lucía una belleza escanciada largamente 
sobre las tablas y ante las cámaras, con un 
carácter, una gestualidad honda, un 
cromatismo del alma, que solo una vida 
llena de amor y sufrimiento puede labrar 
sobre el rostro de una mujer.

1977 fue el año en que Chalbaud estrenaba 
en la gran pantalla la inolvidable cinta El pez 
que fuma. Fue el año de la “Garza”, un 
papel que como ningún otro inmortalizó a 
la que todavía hoy es recordada como la 
gran dama del cine venezolano. 

“Con Román no hay papel pequeño”, 
declaraba entonces a la prensa.

Por la protagonización de El pez que fuma 
fue premiada con El Dorado como mejor 
actriz, suerte de Oscar venezolano, 
descontinuado quién sabe cuándo. Un 
laurel que ella, candorosamente, incluía 
entre los reconocimientos que le había 
hecho la farándula. Que si de premios se 
trata obtuvo todos los que desde institu-
ciones estatales se otorgaban.

La secuencia inicial del filme se antoja tan 
memorable como su protagonista. La 
“Garza” parece volar entre los floridos 
colchones nuevos que llegan sobre 
masculinos hombros a remozar el burdel 
que ella enseñorea, con donosura 
cortesana más digna de reyes que de sus 
malhadados clientes, habitantes del 
desencanto, de los rincones sin destino 
que anidan en La Guaira, un puerto 
como cualquier otro, ese final de tantos 
derroteros, ese extravío definitivo.

“Si hubiera sido una mujer cerebral, mi 
vida habría sido otra”, confesó –si de 
derroteros se habla-- una vez al periodista 
Nelson Hippolyte Ortega en una 
entrevista para El Nacional, y así zanjar la 
cuestión de por qué no optó por 
permanecer en México, donde se formó 
como actriz y cautivó a los directores de 
la meca del cine hispanoamericano. 

Comprensible, a un indudable talento y 
la pasión por su arte, sumaba una belleza 
que en toda la vastedad de Tenochtitlán 
era más que excepción. Con el legendario 
Emilio “El Indio” Fernández rodó 
Víctimas del pecado en 1951, cinta en la 
que por esas cosas inexplicables y tan 

típicas del temperamental celuloide, no 
figura al final su crédito.

Pero, ella, Hilda Vera, no era mujer de 
hacer cálculos a largo plazo. Ni porque la 
llamaran “la María Félix venezolana”. Ni 
porque Ninón Sevilla o Silvia Pinal vieran 
acometido de súbito su protagonismo por 
los atributos de la caribeña.

Regresó a su país para rodar una película 
y al galán del caso lo convirtió en esposo 
y padre de sus hijos en la vida real, el 
actor Luis Salazar. Ambos protagonizaron 
Luz en el páramo, en 1953.

Y así se quedó, para fortuna de Venezuela 
y su público, su teatro, su cine y su 
televisión.

En las tablas

Un personaje hubo que encarnó tanto en 
las tablas como en el cine, uno muy 
controversial: “La Danta”, en La quema 
de Judas de Chalbaud. Suerte de 
hechicera asociada al culto de María 
Lionza, con toda la carga de esotérica 
sensualidad que cabía esperar. 

HILDA VERAHILDA VERA
EL VUELO DE LA GARZA
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El telón del Ateneo de Caracas subió en 1964. Y apareció “La Danta” en 
todo su esplendor, en la voz y los gestos de Hilda Vera. Cuenta la tradición 
oral que el haber encarnado el personaje le traería cierto roce con una mujer, 
correlato en la vida real de la enigmática creación de Román Chalbaud. 

Toda una serie de especulaciones supersticiosas acompañaron el estreno en la 
capital y la gira por el resto del país. Pero Hilda, no se dejó arredrar y se 
impuso tanto en el escenario como en el set, como “La Danta” de todos los 
tiempos.

Diez años más tarde, la misma actriz la interpretaría sin tapujos ante la 
cámara de cine del propio autor de la pieza teatral.

En directo

Hilda Vera ocupa meritorio lugar en la inauguración de la producción 
dramática para televisión en Venezuela. Aquellos años cincuenta en que se 
actuaba en vivo, pero no ante un público en una sala, cuya respiración y 
calor, cuya corporeidad cómplice puede dar ánimos al actor en momentos 
cruciales de la interpretación.

Había que actuar ante el frío lente de la cámara y sin opción a equivocacio-
nes o traspiés. Sin suspiros, ni aplausos, ni posibilidad de repetición.

“Tomé parte desde el principio en la programación de Radio Caracas 
Televisión. Era una época hermosa. No había rating”, contaba Hilda a su 
modo en alguna ocasión. “Tampoco había apuntador. Era muy difícil 
trabajar así, porque había que producir mucho en poco tiempo. A mí me 
quitaba la vida materialmente. Pero, lo hacía con gran pasión”.

Muchos años más tarde volvería a ocupar las pantallas de los televisores con 
el dramático de Salvador Garmendia La hija de Juana Crespo. La actriz 
gozaba del aura, la aprobación unánime como diva (o anti diva) de El pez 
que fuma. 

En la TV también actuó en la adaptación que hiciera José Ignacio Cabrujas 
de la novela La trepadora de Rómulo Gallegos.

Su última aparición de relevancia en el cine fue en la adaptación, esta vez de 
una pieza teatral original de Cabrujas, Profundo, dirigida por Antonio 
Llerandi.

“He pasado la mitad de mi vida en ese otro lado donde mora el sueño”, se 
atrevió a decir quien tampoco era que se creía inaccesible. Amaba su trabajo y 
si bien, como ella misma asentaba, sabía decir no, siempre estuvo presta a dar 
lo mejor de sí, a los escritores y directores que no imaginaban su obra sin ella. 
Y así Hilda Vera, cada gesto, cada frase dicha, cada ocurrencia, bien ante la 
cámara o justo antes de que bajara el telón, es epigrama en la historia del 
teatro, el cine y la televisión en Venezuela.

No mucho tiempo después de que recibiera al periodista Hippolyte Ortega en su 
casa y se mostrara decorosamente optimista dada la eventual mejoría de un 
diagnóstico que la aquejaba en esos días, Hilda murió el dos de febrero de 1988.
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Televisión. Era una época hermosa. No había rating”, contaba Hilda a su 
modo en alguna ocasión. “Tampoco había apuntador. Era muy difícil 
trabajar así, porque había que producir mucho en poco tiempo. A mí me 
quitaba la vida materialmente. Pero, lo hacía con gran pasión”.

Muchos años más tarde volvería a ocupar las pantallas de los televisores con 
el dramático de Salvador Garmendia La hija de Juana Crespo. La actriz 
gozaba del aura, la aprobación unánime como diva (o anti diva) de El pez 
que fuma. 

En la TV también actuó en la adaptación que hiciera José Ignacio Cabrujas 
de la novela La trepadora de Rómulo Gallegos.

Su última aparición de relevancia en el cine fue en la adaptación, esta vez de 
una pieza teatral original de Cabrujas, Profundo, dirigida por Antonio 
Llerandi.

“He pasado la mitad de mi vida en ese otro lado donde mora el sueño”, se 
atrevió a decir quien tampoco era que se creía inaccesible. Amaba su trabajo y 
si bien, como ella misma asentaba, sabía decir no, siempre estuvo presta a dar 
lo mejor de sí, a los escritores y directores que no imaginaban su obra sin ella. 
Y así Hilda Vera, cada gesto, cada frase dicha, cada ocurrencia, bien ante la 
cámara o justo antes de que bajara el telón, es epigrama en la historia del 
teatro, el cine y la televisión en Venezuela.

No mucho tiempo después de que recibiera al periodista Hippolyte Ortega en su 
casa y se mostrara decorosamente optimista dada la eventual mejoría de un 
diagnóstico que la aquejaba en esos días, Hilda murió el dos de febrero de 1988.

COLECCIONABLES
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LA HORA DEL TIGRE (1985) 

GUIÓN Y DIRECCIÓN: Alfredo Lugo 
DIRECCIÓN DE FOTOGRAFÍA: Héctor Ríos 

MONTAJE: José Garrido 
SONIDO: Héctor Moreno 

MÚSICA: Julio y Mauro Cremisini 
ELENCO: Marcelo Romo, Arturo Calderón, Kiko Mendive, 

Hilda Vera, Lucio Bueno, Hernán Lejter y otros 

SINOPSIS
Es la historia de tres personajes disímiles, quienes huyendo 

de una situación donde sospechan que intentan darles 
muerte, se ven implicados en una espantosa guerra... Estos 
personajes acostumbrados a la seguridad y comodidad de 
una holgada y apacible vida, habrán de encarar ahora algo 

totalmente inesperado, desde una rebelión o motín, 
pasando por un ridículo Tarzán en medio de la selva, hasta 

verse involucrados en un conflicto militar al cual son 
totalmente ajenos.

 

EL PEZ QUE FUMA  (1977)

GUIÓN: Román Chalbaud, José Ignacio Cabrujas 
DIRECCIÓN: Román Chalbaud 

DIRECCIÓN DE FOTOGRAFÍA: César Bolívar 
SONIDO: René Leverte, Nelson Bolívar, Julio Garbi 

MONTAJE: Guillermo Carrera 
PRODUCCIÓN: Gente de Cine 

ELENCO: Miguel Ángel Landa, Orlando Urdaneta Hilda Vera, Hayde Balza, Rafael Briceño.
 

SINOPSIS
La Garza es la dueña de un burdel llamado El Pez que Fuma. Tres hombres: Tobías, Dimas y Jairo se 

disputarán su amor y el control del negocio, en un ambiente de odio, ambición, poder y traición. 

RATÓN EN FERRETERÍA (1985)

DIRECCIÓN: Román Chalbaud
GUIÓN: Ibsen Martínez basado en la obra de Román Chalbaud

DIRECCIÓN DE FOTOGRAFÍA: Miguel Curiel
DIRECCIÓN DE ARTE: Eva Ivanyl

MÚSICA: Vinicio Ludovic
PRODUCCIÓN: Gente de Cine

MONTAJE: José Alcalde
ELENCO: Yenny Noguera, Rafael Briceño, Alejandro Corona, Tania 

Sarabia, Julio Gassete, Chela D´Gar, con la actuación especial de 
Hilda Vera. 

SINOPSIS
 El mundo de la televisión con sus situaciones y 
personajes característicos sirve de escenario a esta historia de amor 

entre un productor y una joven de dudosos antecedentes. 
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MESTIZO (1989)

DIRECCIÓN: Mario Handler
GUIÓN: Mario Handler, Antonio Llerandi basado en el libro “El Mestizo 

José Vargas” de Guillermo Meneses.
MONTAJE: Mario Handler, Gabriel Brener

DIRECCIÓN DE FOTOGRAFÍA: Julio Valdés
DIRECCIÓN DE ARTE: Ramón Aguirre

ELENCO: Zezé Motta, Marcos Moreno, Aldo Tulián, Victor Cuica, Nancy 
González, Omar Gonzalo, Eduardo Gil e Hilda Vera como “La tía Milita”.

SINOPSIS
En la costa venezolana, lugar de pescadores y de haciendas, Aquiles Vargas, 

aristócrata blanco venido a menos, pelea violentamente con Cruz 
Guaregua, negra humilde y pescadora; se lleva a su único hijo, fruto de la 

unión con Cruz, a quien intentará criar como blanco, con la tía Milita 
como madre putativa.

Ya adolescente, el bohemio Tío Ramón quiere impulsarlo en la poesía, 
mientras Aquiles lo lleva a “civilizarse” en el Juzgado. José Ramón Vargas, 

nuestro mestizo, es llevado a tener una relación sexual perversa con la mujer 
del Juez, mientras éste los observa; José Ramón escapa horrorizado, pero 

ingenuamente queda enamorado de la mujer.
La situación es imposible, el mestizo intenta hacerse pescador, se deja 

atrapar por la tía Milita y una sirvienta que ésta le envía como cebo sexual, 
pelea con su madre.

Pero, los conflictos afectivos, sociales, sexuales, de poder, de cultura, de 
derecho, y sobre todo, la imposible relación simultánea del mestizo con sus 

padres, lo conducen a su extrañamiento del lugar. 

SAGRADO Y OBSCENO (1975)

GUIÓN Y DIRECCIÓN: Román Chalbaud
DIRECTOR DE FOTOGRAFÍA: César Bolívar

ELENCO: Miguel Ángel Landa, María Teresa Acosta, 
Hilda Vera

SINOPSIS
Ambientada en Caracas durante el auge petrolero, 

“Sagrado y Obsceno” es fundamentalmente un mural 
de la sociedad latinoamericana. Se enfrentan allí 

personajes que representan diversas posiciones en ese 
complejo mundo. La riqueza como norma de vida; la 
violencia, como constante de una historia concebida 
en base a la rapiña y al colonialismo; la frustración de 

un grupo de hombres que dieron lo mejor de sí 
mismos para provocar un cambio definitivo en las 
estructuras sociales y la nostalgia de una tradición 

familiar difícil de encontrar. Son en líneas generales, 
los grandes temas de esta película en la obra 

homónima de Román Chalbaud.

LA QUEMA DE JUDAS  (1973)
GUIÓN Y DIRECCIÓN: Román Chalbaud

DIRECCIÓN DE FOTOGRAFÍA: Abigail Rojas
MÚSICA: Miguel Ángel Fuster
PRODUCCIÓN: Gente de Cine.

ELENCO: Miguel Ángel Landa, Claudio Brook, 
María Teresa Acosta, Hilda Vera.

SINOPSIS
Jesús María Carmona, un delincuente menos que ha participado en 

pequeños delitos, logra introducirse en la policía para así poder 
perpetrar el asalto a una sucursal bancaria.

Coincidentemente, un grupo de guerrilleros planea una operación 
semejante en el mismo banco. Cuando Jesús María Carmona está a 
pocos días de realizar su cometido, los guerrilleros atacan violenta-
mente el banco y Carmona debe comportarse como un policía y 

repeler el ataque. En el cruce de disparos, Carmona muere.
Cuando el doctor Herrera, abogado y criminólogo prestigioso, se 
entera de lo sucedido, decide usarlo como símbolo de una gran 

campaña destinada a que la población tome conciencia del significado 
del policía como funcionario al servicio de la comunidad, pero al 
ahondar en la historia del “policía” muerto, Herrera descubre que 

Carmona no fue otra cosa más que un delincuente común.
Carmona es enterrado con todos los honores en un gran cortejo. En el 
barrio donde vivió desde adolescente sus pericias de hampón, queman 

un muñeco que representa la efigie de un traidor. 

PROFUNDO (1988)

DIRECCIÓN: Antonio Llerandi
GUIÓN: José Ignacio Cabrujas

PRODUCCIÓN: Reinaldo de Los Llanos
DIRECCIÓN DE FOTOGRAFÍA: Livio Delgado

DIRECCIÓN DE ARTE: Valentina Herz, Gonzalo Denis, Ricardo 
Fuenmayor

MONTAJE: Alberto Torrija
MÚSICA: Miguel Ángel Fuster

ELENCO: Orlando Urdaneta, Hilda Vera, Rafael Briceño, Tania Sarabia, 
Carlos Muñoz, Marcela Gallego. 

SINOPSIS
"Profundo"cuenta la historia de la familia Álamo, y de cómo su vida 

cambia con la aparición fantasmal de un obispo pastoreando una piara de 
veinte cochinos en la cocina de la casa. Asesorados por una bruja llamada 

"Asunción", se convencen de que en la casa hay enterrado un tesoro. 
Movidos por la curiosidad, remueven las losas del cuarto y aparecen unas 

morocotas. La obsesión por una súbita riqueza, llevará a los Álamo a 
descubrir que a veces es necesario excavar profundo, no sólo en el suelo, 

sino también en los recuerdos, para exorcisar los errores del pasado. 
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