
 
 
 
 
 

 
 
 

 
DOSSIER 

 
 

Ciclo de cine 
“Derechos de Infancia y Adolescencia VIII: 

Pobreza y exclusión social” 
 
 

Marzo - Abril 2019 
Zaragoza y Huesca 

 
 
 

Organizado por 
Universitarios con la Infancia 

Universidad de Zaragoza 
 

 
 
 
 

En el ámbito del Aula de Cine de la Universidad de Zaragoza 
y en colaboración con el 

Vicerrectorado de Cultura y Proyección Social 
de la Universidad de Zaragoza 

 
 

 



 

 
 
 

 
 
 

 
 
 
 
 

Programa 



 
Ciclo de cine “Derechos de Infancia y Adolescencia VIII:  
Pobreza y exclusión social” 
 
Programa 
 

 
 

 
 

Películas en V.O.S.E. 
 

ENTRADA LIBRE 
 

Lugar de celebración en Zaragoza 
C.M.U. Pedro Cerbuna 

(C/ Domingo Miral, s/n) 
Las sesiones comenzarán a las 19:00 horas 

Las proyecciones contarán con presentación previa y coloquio posterior a cargo de la Asociación 
“Universitarios con la infancia” (http://uninfancia.unizar.es) 

 
Lugar de celebración en Huesca 

Facultad de Empresa y Gestión Pública 
(Plaza de la Constitución, 1) 

Las sesiones comenzarán a las 19:00 horas 
 

 
 
 
 
 
 
 

http://uninfancia.unizar.es/


 
 
 
 
 
 
 
 
 
 
 
 

Presentación 



VIII Ciclo de Cine sobre Derechos de Infancia y Adolescencia. Pobreza y 
Exclusión Social 

 
¿Es lo mismo pobreza y exclusión social? ¿Es la segunda consecuencia de la primera? 

No existe un consenso sobre la definición de exclusión social, pero ambos términos 

se encuentran relacionados. La pobreza, definida como falta de recursos económicos, 

acentúa la posibilidad de caer en posiciones de exclusión. Sin embargo, no toda 

exclusión social deriva de la falta de recursos económicos. 

La pobreza no es una condición ni necesaria ni suficiente para considerarse excluido 

aunque a menudo lo acompañe. Además, incluso en sociedades con desarrollo 

económico similar, no es lo mismo ser pobre en el hábitat urbano que en el rural, ser 

pobre siendo hombre o mujer, ser pobre siendo autóctono o extranjero, ser pobre 

teniendo una discapacidad o sin tenerla. La exclusión social por tanto presenta una 

multidimensionalidad que va más allá de la dimensión de recursos económicos 

afectando los factores de exclusión a diferentes ámbitos vitales. 

La exclusión social es un fenómeno multidimensional, multicausal, estructural y 

dinámico que se define por una acumulación de déficits que se interrelacionan o se 

retroalimentan entre sí. En la exclusión social, los sujetos marginados no tienen 

acceso o experimentan dificultades para acceder a oportunidades laborales, 

formativas, culturales o políticas en la sociedad en que viven. Una de las propuestas 

más aceptadas define siete dimensiones de la exclusión social: económica, laboral, 

formativa, sociosanitaria, residencial, relacional, y ciudadanía y participación. Con la 

llegada del mundo digital, se está empezando a mencionar una dimensión adicional: 

la exclusión o brecha digital. 

Según diversas ONG españolas, cerca de un 27% de la población en España –más de 

12 millones de personas– viven en situación de pobreza y exclusión social, existiendo 

colectivos muy vulnerables, como las personas sin hogar. España ocupa, además, el 

quinto lugar en la lista de los países europeos más desiguales, sólo superada por 

Bulgaria, Grecia, Rumanía y Letonia. Dos de cada tres personas reconocen que tiene 

dificultades para llegar a fin de mes y casi una de cada cinco personas lo hace con 

muchas dificultades. La pobreza y privación afectan de manera especial a los 

menores. Concretamente, informes de 2018 cuantificaron el riesgo de pobreza y 

exclusión social entre los menores de 16 años en un 31%, y entre los 16 y 29 años, 

en un 34,8%. 



En esta octava edición del ciclo de cine sobre derechos de infancia y adolescencia, 

queremos poner el foco de atención en aquellos menores que sufren pobreza y 

exclusión social. Mediante la proyección de ocho películas muy distintas en cuanto a 

enfoque y procedencias –algunas de ellas no estrenadas en nuestro país–, queremos 

reflexionar con los asistentes sobre cómo impacta el problema de la pobreza y la 

exclusión social a los niños y adolescentes: cómo les afecta a su crecimiento como 

personas, qué problemas se encuentran durante su desarrollo educativo y social, 

cómo es la convivencia en su entorno, etc. En definitiva, cómo intentan sobrevivir, a 

pesar de las penurias y las dificultades, y qué impacto tiene en su desarrollo personal. 

La primera película del ciclo, Pixote, la ley del más débil (Pixote: A Lei do Mais Fraco, 

1981), del director Héctor Babenco, es una producción brasileña. Narra la historia de 

Pixote, un niño de 10 años de las calles de São Paulo que se ve envuelto en crímenes, 

prostitución y drogas. 

Ratcatcher (1999), de la directora Lynne Ramsay, es una coproducción británico-

francesa que nos presenta al pequeño James, un niño de 12 años que vive una 

experiencia traumática en la Glasgow de mitad de los 70, ciudad que sufrió el exceso 

de población tras su apogeo de los años 60 cayendo en altas tasas de pobreza y con 

numerosas familias sin recursos viviendo de ayudas sociales. 

Rosetta (1999), dirigida por los hermanos Dardenne, es una coproducción franco-

belga. La joven Rosetta vive en un parque de caravanas con su madre alcohólica, 

tratando de sobrevivir y escapar de su situación mediante la búsqueda de un trabajo 

que le permita alejarse de su madre disfuncional y tener una vida estable. 

La película de producción iraní Lluvia (Baran, 2001), dirigida por Majid Majidi, nos 

traslada a Irán para contarnos la historia de unos refugiados afganos que huyen de 

su país debido a la guerra con Rusia y a la opresión del régimen talibán. La película 

narra la historia a través de los ojos de un joven iraní, Latif, que trabaja como “chico 

de los recados” en la misma construcción donde trabajan ilegalmente los refugiados 

afganos. 

En Lilya Forever (Lilja 4-ever, 2002), coproducción sueco-danesa dirigida por Lukas 

Moodysson, conoceremos la espiral descendente de Lilya, una joven de la antigua 

Unión Soviética, cuya madre le abandonó para irse a los Estados Unidos. La cruda 

historia nos muestra un caso real –adaptado con libertad–, abordando cuestiones 

como la trata de personas y la esclavitud sexual. 

La película argentina de El Polaquito, dirigida por Juan Carlos Desanzo y estrenada 

en 2003, nos cuenta la historia real de un chico de la calle que se gana la vida 

cantando tangos en los trenes de la estación central de Buenos Aires, imitando a 

Roberto “Polaco” Goyeneche. Polaquito se verá hostigado de manera frecuente por 

la policía por su idilio romántico con una joven prostituta explotada por una mafia 

local, además de perseguido por otros bandidos del lugar. La película nos mostrará 

de manera bastante cruda la faceta más sórdida de la condición humana. 

Los niños del fin del mundo (Sag-haye velgard, 2004), dirigida por Marzieh Meshkini 

y producida por Irán, Francia y Afganistán, nos sitúa en el Kabul post-talibán para 

contarnos las aventuras y desventuras de dos hermanos, Zahed y Gol-Gothai, cuyos 

padres se encuentran presos. Su único objetivo consistirá en conseguir dormir cada 

noche en compañía de su madre. Para ello, veremos las situaciones que 

inocentemente provocan los hermanos y cómo la realidad acaba imponiéndose sobre 

sus sueños infantiles. 



Cierra el ciclo de este año Chop Shop (2007), una película de producción 

norteamericana dirigida por Ramin Bahrani. La película nos muestra la vida de Ale, 

un joven latino, y su hermana Isamar en la zona de Willets Point, un área del barrio 

neoyorquino de Queens donde proliferan los talleres de automóviles y chatarrerías. 

Ale, mostrando la más pura tradición americana de esfuerzo ascendente, lucha día a 

día para ganar el suficiente dinero y tener una vida mejor lejos del suburbio de 

Queens. Desgraciadamente, Ale verá que sus idealismos de un futuro mejor no son 

acordes con la realidad que vive. 

Universitarios con la Infancia, febrero 2019 

PELÍCULA Fecha en 

Zaragoza 

Fecha en 

Huesca 

Pixote, la ley del más débil (Pixote: A Lei do 

Mais Fraco) de Hector Babenco. 121 min. 

1981, Brasil 

06/03 04/03 

Ratcatcher de Lynne Ramsay. 94 min. 1999, 

Reino Unido-Francia 

07/03 06/03 

Rosetta de Luc y Jean-Pierre Dardenne. 95 

min. 1999, Bélgica-Francia 

08/03 11/03 

Baran (Lluvia) (Baran) de Majid Majidi. 94 

min. 2001, Irán 

13/03 13/03 

Lilya Forever (Lilja 4-ever) de Lukas 

Moodysson. 105 min. 2002, Suecia-

Dinamarca

14/03 18/03 

El polaquito de Juan Carlos Desanzo. 88 min. 

2003, Argentina 

18/03 20/03 

Los niños del fin del mundo (Sag-haye 

velgard) de Marzieh Meshkini. 89 min. 2004, 

Irán-Francia-Afganistán 

20/03 27/03 

Chop Shop de Ramin Bahrani. 84 min. 2007, 

Estados Unidos 

21/03 01/04 

Siempre que sea posible las películas se visionarán en V.O.S.E. 

https://cultura.unizar.es/actividades/lilya-forever-lilja-4-ever-ciclo-del-aula-de-cine-derechos-de-la-infancia-y-adolescencia
https://cultura.unizar.es/actividades/lilya-forever-lilja-4-ever-ciclo-del-aula-de-cine-derechos-de-la-infancia-y-adolescencia
https://cultura.unizar.es/actividades/lilya-forever-lilja-4-ever-ciclo-del-aula-de-cine-derechos-de-la-infancia-y-adolescencia


 
 
 
 
 
 
 
 
 
 
 
 

Fichas de las películas 



PIXOTE, LA LEY DEL MÁS DÉBIL  

(Pixote: A Lei do Mais Fraco) 

País: Brasil  

Año: 1981  

Duración: 121 min.  

Color 

 

Dirección: Hector Babenco. 

Guion: Hector Babenco y Jorge Durán basado en el libro 

“Infância dos mortos” de José Louzeiro. 

Fotografía: Rodolfo Sanches. 

Música: John Neschling. 

Dirección de producción: Lília Costa. 

Dirección artística y vestuario: Clovis Bueno. 

Montaje: Luiz Elias. 

Intérpretes: Fernando Ramos da Silva, Jorge Julião, 

Gilberto Moura, Edilson Lino, Zenildo Oliveira Santos, 

Cláudio Bernardo, Israel Feres David, José Nilson 

Martin Dos Santos, Marília Pêra, Jardel Filho, Rubens 

de Falco, Elke Maravilha, Tony Tornado. 
 

 

Sinopsis: La historia de Pixote, un niño de 10 años de Sao Paulo, es como la de 

cualquiera de los miles de niños de la calle que vagan por las favelas en las ciudades de 

Brasil, rodeados de miseria, violencia, abusos y pobreza… 

 

Pixote arranca con una breve secuencia en tono documental, en la que el director 

Héctor Babenco ofrece una breve introducción a las puertas de la favela de Diadema, en 

São Paulo. En ella expone el tema que abordará y presenta a Fernando Ramos da Silva, 

un niño que vive con su familia en este empobrecido barrio y que protagonizará a 

continuación el filme. Esta atípico prólogo nos avisa de la dimensión de realidad que se 

nos va a mostrar. Siguiendo la tradición del cine neorrealista, los personajes son actores 

no profesionales, niños de la calle en situaciones similares a las del protagonista. La 

historia es una versión ficcionada, aunque con intenciones casi documentales, de la 

situación de desamparo en la que viven muchos menores de edad en los barrios más 

deprimidos de Brasil. 

 

Lo que sigue pasado este prólogo es una historia dividida en dos partes 

claramente diferenciadas. En la primera de ellas, Pixote es encerrado con otros niños en 

un reformatorio por el supuesto asesinato de un juez, donde será testigo de los excesos 

de unas autoridades que les utilizan constantemente como cabezas de turco. Con un tono 

profundamente ácido y desencantado, Babenco se centra durante esta mitad de la 

narración en exponer la impunidad de las instituciones y sus abusos, sin escatimar 

tampoco en las críticas a los discursos pedagógicos vacíos y adornados que se manejan 

desde otras esferas, y mostrando, en definitiva, la indefensión de los internos del 

reformatorio ante su entorno, que va alimentando su necesidad de huir. 

 

La segunda parte, sin embargo, descubre una realidad aún más cruda y con una 

exposición bastante más radical de los niños protagonistas. Tras escapar del 

reformatorio, Pixote se asocia con tres compañeros (Chico, Dito y Lilica) para 

sobrevivir en la calle, entrando en una espiral de violencia y marginalidad, y metiéndose 



en una multitud de asuntos turbios en los que les veremos robar, traficar con drogas e 

incluso cometer asesinatos. El tono más dramático de la primera mitad deja paso a una 

sensación de incomodidad constante al ver la falta de escrúpulos de Babenco para 

exponerles en circunstancias morales durísimas e inquietantes. Es destacable en ese 

sentido el esfuerzo por evitar maniqueísmos, para no edulcorar una historia que tiene 

tanto de carácter puramente reivindicativo como de intento de trasladar de manera fiel la 

vida de sus personajes, con todos sus claroscuros. En ese sentido es donde el guión 

muestra un cierto distanciamiento emocional cuando es preciso, abandonando 

paternalismos innecesarios, pero sin dejar por ello de cargar las tintas contra el entorno 

que les ha llevado a esta situación. 

 

En ambas partes, la narración ocurre en gran parte a saltos, sin continuidad 

inmediata entre las escenas, dando la impresión de ser una historia episódica y sin 

rumbo claro, con la intención tal vez de captar la incertidumbre de la situación del 

protagonista, sujeta al devenir de los acontecimientos y conformando una narración 

tremendamente cruda y sin concesiones a un público que se verá expuesto 

constantemente a secuencias perturbadoras. En todo momento hay una sensación 

pesimista de fondo, de personajes que están condenados a vagar por una vida marginal 

de la que no pueden salir. Pero eso no debería llevar a engaño, porque de la misma 

forma en que centra su atención en mostrar toda la carga dramática de sus situaciones 

(con un aplomo y una sobriedad que se echan mucho en falta en otras obras del 

género), Pixote también es a su manera una película que atesora sus escasos momentos 

de calma, centrando en varias ocasiones el punto de vista en la amistad de los personajes 

como vía de escape a su realidad. En ese sentido hay que destacar una escena de Pixote 

hablando con Lilica y Chico en la playa, o el inocente juego en el que simulan un atraco 

en el reformatorio. 

 

Con todos estos aciertos, cabía aún la posibilidad de que en la búsqueda de los 

extremos la película perdiera su conexión con la realidad, y por suerte no ocurre así. 

Una de las grandes cualidades de la cinta es que nunca, ni en los buenos ni en los malos 

momentos, deja de transmitir una terrible sensación de naturalidad. El director 

de Carandiru realiza un excelente trabajo no sólo en la narración, dejando de lado 

muchos artificios innecesarios, sino en su labor de dirección de actores no profesionales 

o con escasa experiencia. Logra sin ir más lejos sacar un registro impecable de 

Fernando Ramos, quien interpreta a su personaje con una sinceridad apabullante, 

reflejando en su expresión la desolación y perturbación de un niño que ha perdido su 

inocencia. Lo mismo se podría decir del resto de un reparto que sorprende por su solidez 

y dedicación, de entre los que hay que destacar a Jorge Julião en el papel de Lilica, el 

adolescente «crossdresser», y Marilia Pera como la prostituta Sueli. 

 

En definitiva, Pixote, la ley del más débil es una experiencia de contrastes tan 

extremos como las experiencias de sus protagonistas, que encuentra en una exposición 

sincera y visceral su mayor virtud para una historia en la que no sirven las medias tintas. 

La inolvidable secuencia final ofrece un broche perfecto a una trama que tristemente 

tiene más de realidad que de ficción, como demostraría seis años más tarde el final 

trágico, abatido a tiros por la policía, de Fernando Ramos, el Pixote de Babenco. 

 

http://www.cinemaldito.com/la-alternativa-pixote-la-ley-del-mas-debil-hector-babenco/ 

 

Calificación: No recomendada para menores de dieciocho años. 



RATCATCHER 

País: Reino Unido-Francia  

Año: 1999  

Duración: 94 min.  

Color 

 

Dirección y guion: Lynne Ramsay. 

Fotografía: Alwin Kuchler. 

Música: Rachel Portman. 

Dirección de producción: Jane Morton. 

Dirección artística: Robina Nicholson. 

Vestuario: Gill Horn. 

Montaje: Lucia Zucchetti. 

Intérpretes: William Eadie, Tommy Flanagan, Mandy 

Matthews, Michelle Stewart, Lynne Ramsay Jr., Leanne 

Mullen, John Miller, Jackie Quinn, James Ramsay, Anne 

McLean, Craig Bonar, Andrew McKenna, Mick Maharg, 

James Montgomery. 
 

Sinopsis: Glasgow, verano de 1973. La ciudad se enfrenta a una huelga de los 

basureros. Ryan, un niño de 12 años, se ahoga durante una pelea con su vecino James...  

 

Hemos visto muchas historias de superación personal, y en casi todas ellas 

quedan clarísimos los pasos de su redención, se verbalizan. En Ratcatcher no es así, y 

eso la diferencia del resto. ¿No es algo banal mostrar un cambio interno deletreándolo? 

¿No es más noble pagar con la misma moneda y mostrar ese cambio de modo acorde 

con su condición? Aquí el cambio se gesta con la expresión del niño protagonista, por la 

forma en la que interactúa con su entorno, por cómo la cámara se posa sobre su rostro. 

Eso hará creer a muchos que la película no narra nada. Estaríamos en lo cierto si 

dijésemos que tras el acontecimiento inicial, no sucede ningún hecho relevante en la 

película. Pero nunca que no se narra nada. La película nunca deja de narrar. Es una 

narración más difícil de ver pero también más enriquecedora una vez das con ella. 

 

Ryan, un niño de 12 años, muere ahogado mientras se pelea con James, su 

vecino... Puede ser difícil identificarse con James al principio, ya que una vez sucedido 

el accidente su cobardía le vence y huye. Pero poco a poco, en sus encuentros con la 

fresca del pueblo y el niño amante de las ratas, vemos que no tenía la capacidad de 

afrontarlo, no podía, sencillamente. El modo íntimo y cálido de mostrar las relaciones 

puede asemejarse al de Ken Loach, sólo que Ramsay prescinde del panfleto progre de 

turno y apenas usa diálogos. No hacen falta. 

 

La fotografía de Alwin H. Kuchler es uno de los puntos fuertes de la película, y 

una de las razones por las que no es un drama social más. Aun con recursos muy 

limitados, se demuestra un mimo estético muy inusual en este tipo de dramas. Tonos 

fríos y grisáceos subrayan el ambiente decadente y suburbial en el que viven las 

familias, acrecentado por la huelga de basura de aquel año. Ver a una niña sentada entre 

montones y montones de basura era algo normal. El comienzo con el niño enrollándose 

en la persiana o el plano de los restos vegetales sobre el rostro muerto son ricos en 

detallismo y revelan una marcada aspiración pictórica. Buscan captar un momento 

mágico e inconfundible, más que ser mera comparsa de los hechos. 



 

Porque entre tanta oscuridad también se filtran rayos de luz. Las excursiones en 

autobús a ninguna parte mientras suenan Cello Song de Nick Drake, el viaje espacial de 

la rata atada al globo, y sobre todo, el descubrimiento de una casa deshabitada frente a 

un campo de trigo, se convertirán en reductos de esperanza para el chico. Su última 

mirada sonriendo es necesaria tanto para él como para el espectador. Eso no quiere decir 

que se olvidará de lo que provocó. No podrá olvidar algo así nunca. Pero tal vez haya 

encontrado el modo de vivir con ello sin que le destruya. 

 

https://www.filmaffinity.com/es/user/rating/690687/435529.html 

 

Más información en 

http://www.cinedemedianoche.cl/2018/08/ratcatcher-1999.html 

https://enfilme.com/ciniciados/de-culto/ratcatcher 

 

Calificación: No estrenada en salas comerciales españolas. 



ROSETTA 

País: Bélgica-Francia  

Año: 1999  

Duración: 95 min.  

Color 

 

Dirección y guion: Luc y Jean-Pierre Dardenne. 

Fotografía: Alain Marcoen. 

Música: Jean-Pierre Cocco. 

Dirección de producción: Igor Gabriel. 

Vestuario: Monic Parelle. 

Montaje: Marie-Hélène Dozo. 

Intérpretes: Émilie Dequenne, Fabrizio Rongione, Anne 

Yernaux, Olivier Gourmet, Bernard Marbaix, Frédéric 

Bodson, Florian Delain, Christiane Dorval, Mireille 

Bailly, Thomas Gollas, Leon Michaux, Victor Marit, 

Colette Regibeau, Claire Tefnin. 
 

Sinopsis: Cada día, Rosetta, una joven que vive en una caravana con su madre 

alcohólica, lucha por un trabajo que encuentra, que pierde, que vuelve a encontrar, que 

le quitan, que recupera, obsesionada por el temor a desaparecer, por la vergüenza de ser 

una marginada. Quiere una vida normal, con ellos, entre ellos. 

 

 

Rosetta es hija de familia desestructurada. Vive en una caravana con su madre 

alcohólica y es la máxima responsable de las dos pese a su edad. La máxima aspiración 

en el día a día de la joven es encontrar un trabajo que le permita abandonar la situación 

en la que se encuentra e instaurar algo más de normalidad a su vida. 

 

La forma en la que los hermanos Dardenne retratan la desesperación de la joven 

es cautivadora. Muestran la cruda realidad bañada por un manto casi imperceptible de 

una materia indescriptible que logra que los sentimientos del espectador revoloteen de 

un lado a otro. De la angustia a la ternura, de la tristeza a la rabia. Toda una extensión 

de matices emocionales que, lejos de perturbar o provocar rechazo por lo poco amable 

de la situación, terminan por resultar atrayentes. 

 

Estos matices aparecen siempre sumergidos en un elemento que se muestra con 

persistencia durante toda la película. El agua, símbolo de vida aparece ya sea en lagos, 

en calles, en forma de lluvia o simplemente en forma de niebla. No es, sin embargo, 

agua libre. Siempre es agua estancada, sucia, angustiosa e incluso sofocante, paralela a 

la existencia de Rosetta. Días vacíos y desesperanzados que parecen haber muerto en el 

tiempo sin evolución alguna. 

 

El plano secuencia inicial muestra lo que será una constante en el modo de 

visualizar a la protagonista. Siempre por detrás de ella. Rosetta corre, huye intentando 

avanzar desesperadamente. La cámara la sigue y junto a ella el espectador que 

únicamente descansa cuando la mirada de la protagonista queda perdida y pierde el 

vigor que le mantiene en vilo para poder sobrevivir a su gris existencia. 

 



Una película que contrariamente a lo que pueda parecer resulta atractiva, sobre 

todo por la fuerza que la protagonista imprime a su personaje, siendo un personaje que 

una vez conocido es de los que resultan difícil de olvidar. 

 

http://filmfilicos.com/rosetta 

 

Más información en 

http://elblogdetravisbickle.blogspot.com/2011/10/rosetta-1999-jean-pierre-dardenne-

luc.html 

http://lamimesis.blogspot.com/2008/10/9-rosetta-hacia-un-cine-fsico.html 

 

Calificación: No recomendada para menores de trece años. 



BARAN (LLUVIA) (Baran) 

País: Irán  

Año: 2001  

Duración: 94 min.  

Color 

 

Dirección y guion: Majid Majidi. 

Fotografía: Mohammad Davudi. 

Música: Ahmad Pezhman. 

Dirección de producción y decorados: Behzad 

Kazzazi. 

Vestuario: Behzad Kazzazi y Malek Jahan 

Khazai. 

Montaje: Hassan Hassandoost. 

Intérpretes: Hossein Abedini, Zahra Bahrami, 

Mohammad Amir Naji, Hossein Mahjoub, Abbas 

Rahimi, Gholam Ali Bakhshi, Jafar Tawakoli, 

Yadollah Hedayati, Parviz Larijani, Mahmoud 

Behraznia, Pasha Barabadi, Kamal Parto. 
 

Sinopsis: Memar es el capataz de una construcción que hace trabajar sin descanso a 

afganos que se han refugiado ilegalmente en Irán. Para Memar también trabaja el joven 

Lateef, un iraní que le sirve de recadero y que les da de beber té a los trabajadores 

clandestinos a quiénes no oculta su sentimiento de odio. El desprecio de Lateef por los 

afganos se incrementa cuando le ofrecen el puesto que él ocupaba al joven Rahmat y 

Lateef debe ponerse a realizar tareas más duras. Los celos por el recién llegado le 

llevarán a espirar sus movimientos. De este modo descubre el secreto de Rahmat, un 

secreto que cambia la vida de los dos adolesecentes.  

 

Considerado uno de los más importantes exponentes del cine iraní –junto con 

Abbas Kiarostami, los hermanos Makhmalbaf y Jafar Panahi–, el realizador Majid 

Majidi, reconocido internacionalmente por sus interesantes Children of heaven / Niños 

del paraíso y El color del paraíso, vuelve a mostrarnos la cruda realidad de su país con 

una emotiva y sensible película que narra las vivencias de un joven que trabaja en la 

construcción junto con un grupo de afganos sin papeles. Su vida cambiará de rumbo 

cuando descubra que su nuevo compañero de trabajo, que ha ocupado su anterior 

puesto, es realmente una joven, de la cual se enamorará sin remedio. 

 

Siguiendo fiel a su estilo –que comparte con el resto de directores de su país y 

por tanto, característico del cine iraní–, Baran narra una sencilla historia que va 

evolucionando desde la sutil crítica social –la explotación de la minoría afgana que 

trabaja de forma ilegal en condiciones laborales precarias– hasta el conmovedor amor 

imposible de los protagonistas. Insiste en un discurso basado en la sencillez narrativa y 

la sobriedad estética. En ese sentido, recuerda esta cinematografía al Neorrealismo 

italiano o la Nouvelle Vague, por ser fiel testimonio de la realidad –preocupación por 

los temas sociales–, la adopción de un estilo casi documental y el tratamiento de 

experiencias humanas y conflictos personales. Es un cine espontáneo, directo y de bajo 

presupuesto, alejado de todo elemento artificioso y convencional. 

 



Baran desarrolla, no obstante, el tono anecdótico por encima de un análisis más 

o menos riguroso. El cambio que experimenta el protagonista, así como las peripecias 

del joven para coincidir con ella y ayudarla en todo momento (que proporcionan cierta 

comicidad) conforman el grueso del film, quedando en segundo plano el retrato de la 

sociedad iraní, referente al trato injusto que experimentan los inmigrantes y la pobreza 

en la que viven. Pero de hecho, aunque la realidad circundante sea sólo el marco social 

para la acción de la película, en un país como Irán, sometido a la censura de las 

autoridades religiosas, cualquier sugerida manifestación de injusticias es todo un acto de 

rebeldía e inconformismo. 

 

Premiada en los festivales de Gijón y Montreal, la última producción de Majid 

Majidi que llega a nuestras pantallas –Baran se realizó en 2001 y ya ha rodado un 

documental sobre los campamentos de los refugiados afganos antes y después de la 

caída del régimen talibán– es un precioso film que mantiene el alto nivel de calidad del 

cine iraní. 

 

https://vanavision.com/2004/06/3-baran-lluvia-de-majid-majidi/ 

 

Más información en 

https://cineclubviena294.wordpress.com/2012/05/29/baran-iran-2001/ 

 

Calificación: Apta para todos los públicos. 



LILYA FOREVER (Lilja 4-ever) 

País: Suecia-Dinamarca  

Año: 2002  

Duración: 105 min.  

Color 

 

Dirección y guion: Lukas Moodysson. 

Fotografía: Ulf Brantås. 

Música: Nathan Larson. 

Dirección artística: Josefin Åsberg. 

Vestuario: Denise Östholm. 

Montaje: Michal Leszczylowski, Oleg Morgunov y 

Bernhard Winkler. 

Intérpretes: Oksana Akinsjina, Artiom Bogutjarskij, 

Ljubov Agapova, Lilija Sjinkarjova, Elina 

Benenson, Pavel Ponomarjov, Tomas Neumann, 

Anastasia Bedredinova, Tõnu Kark, Nikolaj 

Bentsler. 
 

Sinopsis: Lilya, de 16 años, vive en un barrio aburrido de las afueras de algún lugar de 

la antigua Unión Soviética. Su madre se ha marchado a Estados Unidos con su último 

novio. Lilya espera reunirse con ellos, pero al no llegar cartas ni dinero de su madre, se 

da cuenta de que la ha abandonado. Desconsolada y sin dinero, se ve obligada a 

mudarse a un piso destartalado sin electricidad ni calefacción. Su único amigo es un 

niño de 11 años, Volodya, al que a veces le deja dormir en su sofá. Los dos pasan el 

tiempo juntos y fantasean con la idea de una vida más fácil. La esperanza llega cuando 

Lilya se enamora de Andrei. Le pide que se vaya con él a Suecia para comenzar una 

vida nueva. El pequeño Volodya está celoso y desconfía, pero Lilya hace las maletas. 

De pronto, se ve sentada en un avión de camino a Suecia sin saber qué ocurrirá...  

 

 

Duro film que indaga en un tema desgraciadamente actual y terrible: el de las 

jóvenes que, obligadas a prostituirse para poder vivir, caen presa de las mafias que las 

utilizan como esclavas sexuales. Lilya es una chica de dieciséis años que vive en un 

cochambroso y olvidado suburbio de una innombrada ciudad de la antigua Unión 

Soviética. Un mal día su madre la abandona, así, sin más, y ella se encuentra sin dinero 

para pagar el alquiler de su paupérrima vivienda. Su único amigo es Volodia, un 

mozalbete que tampoco tiene a nadie y malvive como un mendigo. Un día, una 

conocida de Lilya le comenta que puede sacar mucho dinero acostándose con hombres. 

 

La película, dirigida por el sueco Lukas Moodysson con estilo realista y aire 

independiente, interesa gracias a la sólida concepción del personaje protagonista, una 

chica buena, de gran corazón y con fe en la trascendencia –resultan muy dolorosos sus 

rezos diarios y angustiosos pidiendo una vida mejor ante el cuadro del ángel–, que se ve 

arrastrada por las miserias del mundo actual. Y pese al tema tratado no hay una 

recreación en explicitar las conductas inmorales, que se tratan con cierta elegancia. La 

película, triste, enternece y ayuda a tender un puente de solidaridad con tanta gente que 

sufre, en este caso en los países del Este europeo. La composición de la bella Oksana 

Akinshina es extraordinaria. 

 



La tercera película de Lukas Moodysson ofrece un relato contundente, serio, 

creíble y universal de una chica rusa a la que el destino le juega una mala pasada. 

Basada en una historia que pudiera ser real, es una situación que sabemos que se repite, 

desgraciadamente, con demasiada frecuencia. 

 

La actriz Oksana Akinshina (Lilya) realiza una de esas actuaciones 

deslumbrantes que llenan la pantalla. Es la protagonista absoluta. A su belleza innata y 

su excepcional fotogenia, le suma una interpretación llena de matices. Su fragilidad y su 

dulzura llegan al espectador. Moldea su mirada, que refleja diferentes estados de ánimo, 

desde la ilusión a la desesperanza, pasando por la impotencia. Todos los imaginables. 

Inconmensurable. 

 

Moodysson evidencia que es un director interesante y a tener en cuenta. 

Demuestra que se puede hacer un cine independiente (de autor, si se quiere) con un 

presupuesto muy limitado pero con ciertas concesiones al cine comercial, con la 

consiguiente apertura a un amplio abanico de público. 

 

A pesar de que el fondo y la raíz de la historia no son nuevas, Moodysson sabe 

narrarlas, condimentarlas y hacerlas tremendamente atractiva. Con momentos cercanos 

al docudrama, demuestra que la contundencia no está reñida con la elegancia o el buen 

gusto (en ningún momento se recrea con las tremendas escenas). 

 

La película es comprometida, dura y directa, de las que golpean. Muy 

recomendable. 

 

http://diariocinefiloclasico.blogspot.com/2014/04/lilja-4-ever-lilya-forever-2002.html 

 

Más información en 

http://lafilmotecadesantjoan.blogspot.com/2015/11/lilya-forever-de-lukas-

moodysson.html 

 

Calificación: No recomendada para menores de dieciocho años. 



EL POLAQUITO 

País: Argentina-España  

Año: 2003  

Duración: 88 min.  

Color 

 

Dirección: Juan Carlos Desanzo. 

Guion: Ángel O. Espinosa y Juan Carlos Desanzo. 

Fotografía: Carlos Torlaschi. 

Música: Martín Bianchedi. 

Dirección de producción: Carlos Piwowarski. 

Dirección artística: Mariela Rípodas. 

Vestuario: Pheonía Veloz. 

Montaje: Sergio Zottola. 

Intérpretes: Abel Ayala, Marina Glezer, Fernando 

Roa, Roly Serrano, Laura Espínola, Lucas Lasarich, 

Fabián Arenillas, Claudio Torres, Susana Varela, 

Silvia Geijo, Fausto Collado, Eduardo Coacci, 

Osvaldo Sander, Claudia Noemí Oshiro. 
 

Sinopsis: Un chico de la calle se gana la vida 

cantando tangos en los trenes de la estación central de Buenos Aires. La gente le conoce 

como “El Polaquito” por imitar al cantante Polaco Goyeneche. “El Polaquito” conoce a 

“Pelu”, una joven de la que se enamora perdidamente y a la que intenta rescatar de la 

mafia que la explota. Pero para ello, deberá enfrentarse a “Rengo”, líder de esta mafia 

que confabulando con la policía de la estación, comienza a hostigarlo tratando de 

quitarle esa idea de la cabeza.  

 

 

El desarrollo de un cine argentino de calidad en los últimos años, en parte debido 

a la profunda crisis económica y moral que ha sufrido y sigue sufriendo aquel país –que 

se compensa con una gran sensibilidad y originalidad creativas– y la indudable calidad 

artística y profesional de sus creadores, se manifiesta de nuevo en esta película que 

entronca con el cine social (a la altura de otras producciones como Mundo Grúa o El 

bonaerense, ambas de Pablo Trapero, La ciénaga, de Lucrecia Martel o Pizza, Birra, 

Fasso y Bolivia, de Adrián Caetano), que denuncia, sin convencionalismos ni 

adulteraciones, sino con imágenes cotidianas en toda su crudeza, la trágica situación en 

la que viven miles de niños en los suburbios de las grandes ciudades, víctimas de la 

pobreza, la delincuencia, la prostitución y la droga. Pues El Polaquito es mucho más 

que la historia de amor entre Abel, un chico de la calle que trata de ganar algo de dinero 

cantando entre los vagones Naranjo en flor, un tango clásico del famoso Polaco 

Goyeneche –por eso le llaman Polaquito–, y una joven prostituta llamada La Pelu, que 

también trabaja en la estación Constitución, la más importante de Argentina. El film es 

un retrato de un mundo –la explotación infantil– que coexiste, oculto pero emergente, 

junto a una actividad tan reconocible y normalizada como es el ir y venir de los usuarios 

que diariamente acuden a sus trabajos y a sus hogares en los trenes argentinos. 

 

Lo más destacado de El Polaquito es la credibilidad que emana de sus 

personajes, lugares y situaciones. En efecto, la estética de la película ayuda a conmover 

al espectador. La utilización de cámaras ocultas y sin focos que iluminen 



artificialmente, los movimientos de la cámara al hombro que se limita a seguir a los 

personajes, un formato que imita la pobre imagen del vídeo doméstico (no digital), la 

grabación de sonido directo, el rodaje en escenarios naturales y la interpretación 

naturalista de unos actores no profesionales –a excepción de la destacable Marina 

Glezer, que obtuvo el Premio a la Mejor Actriz en el Festival de Montreal 2003, el resto 

de los protagonistas son auténticos chicos de la calle que incorporan en su actuación 

jerga, gestos y comportamientos propios de ese mundo– consiguen crear un efecto 

realista espeluznante cuyo resultado está muy cercano al género documental. 

 

No obstante, la contundencia con que se muestra la marginalidad de unos 

personajes carentes de recursos, sin educación ni esperanza en el futuro, choca 

frontalmente con la visión tierna y conmovedora del amor de los dos protagonistas. 

Quizá la teoría del director sea que el individuo es bueno por naturaleza y que es la 

sociedad, con sus desigualdades e injusticias, la corrupta. Al margen de esta 

simplificación, El Polaquito muestra unos personajes bondadosos, que frente a los 

golpes de la vida adoptan una postura de completa sumisión, de renuncia a la violencia. 

No veo muy creíble el comportamiento de ambos en el contexto en que se mueven. Mi 

teoría es que la sociedad corrompida acaba pervirtiendo a los individuos. Eso sí, la 

inocencia termina cuando se alcanza el límite de la cordura y se produce el final trágico 

que nos recuerda que se trata de un hecho real, que recogieron diversos medios de 

comunicación argentinos. 

 

https://vanavision.com/2004/10/2-el-polaquito-de-juan-carlos-desanzo/ 

 

Más información en 

https://www.clarin.com/espectaculos/realidad-calle_0_ByPgRR1lRtg.html 

http://www.pediatriabasadaenpruebas.com/2013/07/cine-y-pediatria-183-el-polaquito-

un.html 

 

Calificación: No recomendada para menores de dieciocho años. 



LOS NIÑOS DEL FIN DEL MUNDO  

(Sag-haye velgard) 

País: Irán-Francia-Afganistán  

Año: 2004  

Duración: 89 min.  

Color 

 

Dirección y guión: Marzieh Meshkini. 

Fotografía: Ebrahim Ghafori y Maysam Makhmalbaf. 

Música: Mohammad Reza Darvisi. 

Dirección de producción: Akbar Meshkini. 

Montaje: Mastaneh Mohajer. 

Intérpretes: Gol-Ghotai, Zahed, Agheleh Rezaie, Sohrab 

Akbari, Jamil Ghanazideh, Agheleh Shamsollah, Razeddin 

Sayyar, Maydeh Gol, Ghomri Valad Golbahari, 

Emameddin Vakil, Akhtar Abdolaziz. 
 

Sinopsis: Dos niños, un hermano y una hermana, rescatan un perro perdido en las calles 

de Kabul. Esa misma tarde visitan la cárcel donde está presa su madre, y como no tienen 

dónde vivir, les permiten quedarse con ella por las noches. Pero a la mañana siguiente 

les prohíben volver a dormir en la prisión. Desesperados, los niños intentan por todos 

los medios cometer pequeños delitos para ser encarcelados, sin éxito. Un fugitivo les 

cuenta que se pueden inspirar para robar viendo películas americanas. Pero será con el 

cine europeo como aprenderán a ser atrapados. 

 

Escuchamos Irán y pensamos en las giras de Hugo Chávez, en el eje del mal, en 

la bomba atómica explotando en Tel Aviv, en Mahmud Ahmadinejad en el aeropuerto 

Maiquetía, en el libro de Kapuściński y en la barbita del ayatolá Khomeini. Para mí, 

Irán también es sinónimo de uno de los cines nacionales más poderosos, líricos y 

prolijos que he presenciado. El romance comenzó con un ciclo de cine iraní en la 

Cinemateca Nacional en agosto de 1995, con películas que jamás olvidaré: El corredor 

(1985) y Agua, viento y polvo (1989) de Amir Naderi, Bashu, el pequeño extranjero 

(1988) de Bahram Beyzai y Granada y caña (1988) de Saied Ebrahimifar. De este ciclo 

surgió, por intermedio de Liliana Sáez, una oportunidad para escribir en mi idolatrada 

revista Encuadre, que finalmente no se concretó porque yo no daba la base con la 

pluma. En verdad os digo: si oyen de una película iraní en Caracas, corran a verla. Este 

viernes 16 de febrero de 2007, con el Carnaval y la alegría general urbana ante la 

perspectiva de cuatro días libres en el oxígeno de una bonita tarde en el eje Altamira-

Chacao, me acerqué al Celarg a las 5:00 pm a ver Perros callejeros. Creo que era el 

último día que iba a estar en cartelera... 

 

Es asombroso cómo se conecta Perros callejeros (2004) con aquellas películas 

iraníes que vi en 1995, a pesar de que éstas se filmaron unos 20 años atrás. Es cierto, 

quizás eso puede sonarles a anquilosamiento o parálisis de una cinematografía. Pero 

también a una garantía de calidad estética impecable y a niños que nos aplastarán sus 

actuaciones y sus dignidades en la cara. Debido a que muchas de las películas de Irán 

son auspiciadas por el Instituto del Desarrollo Intelectual de la Infancia y la 

Adolescencia, suelen ser protagonizadas por niños (lo que también puede ser visto como 

una oportunidad para escapar hábilmente de la censura hacia los temas más adultos). No 

puedo referirme a Perros callejeros sin mencionar a Gol-Ghotai. Una niña de seis o 



siete años con peinado de baby rasta. Creo que tiene los cachetes más hermosos que he 

visto jamás en una sala de cine. Así debe haber sido mi amiga Marjo cuando pequeña. 

Podría pasarme 24 horas seguidas viendo a Gol-Ghotai actuando, oliendo el pan ácimo 

caliente, gestualizando, parpadeando con sus ojitos mogoles, caminando con su 

compacto cuerpecito cubierto de harapos, interactuando con su pequeño perrito. Dios, 

debo volver a ver a Gol-Ghotai en alguno de los 14.000 días que, siendo optimista, me 

restan más o menos de vida. 

 

Perros callejeros es una historia de denuncia, de denuncia de exclusión y del 

desamparo absoluto. Zahed (una especie de Val Kilmer en miniatura) y Gol-Ghotai, dos 

hermanitos de Afganistán, son hijos de un Talibán que está a punto de ser enviado a 

Guantánamo (en el filme se hacen algunas menciones referenciales al 11 de septiembre 

de 2001, aunque sin juicios de valor) y de una mujer que está presa y en espera de 

ejecución por haber contraído nupcias por segunda vez, lo que en este contexto equivale 

a ser una prostituta. Por este motivo, Zahed y Gol-Ghotai están del timbo al tambo. 

Vivían con su mamá en el retén femenino, pero salen de allí para ir a conversar acerca 

de su futuro con su padre en otra cárcel, y ya no pueden volver a entrar (la cárcel, o sea, 

el encierro, se convierte para los niños en refugio, al que tampoco pueden tener ya más 

acceso: prisión interior y exterior). Acompañados por un perrito que sirve de conciencia 

muda (Gol-Ghotai: “¿Tú entiendes a los humanos, perrito?”), sobreviven a medias 

escarbando en rellenos sanitarios. 

 

Observo la factura de la fotografía de Perros callejeros y no puedo dejar de 

sentir vergüenza nacional por algunas de las películas que se han estrenado 

recientemente en Venezuela. Perros callejeros posee la textura y la sensibilidad visual 

de los grandes clásicos del cine de todos los tiempos: pienso en la imagen de la gran 

argolla que sirve de símbolo de la cárcel; en la celadora del penal femenino que exclama 

“¡A dormir!”, en la prisionera que arranca hojas de un libro para alimentar la hoguera, 

en el pequeño homenaje a Ladrón de bicicletas de Vittorio De Sica, en el viejo 

cascarrabias que vive en un Volkswagen polvoriento, en la composición fotográfica que 

contrapone el cielo azul y gélido del anochecer de la estepa de Asia Central con la 

mancha del insignificante fuego que hacen los hermanitos para no morir de frío. Hay un 

diálogo entre Gol-Ghotai y un carcelero en las afueras de la cárcel que me pareció 

totalmente surrealista, lo transcribo de manera aproximada: 

 

-Gol Ghotai: Señor carcelero, imagínese que yo fuera este perrito en vez de ser la hija 

de una prisionera. Si al perrito lo intentaran quemar vivo y luego no lo dejaran entrar en 

la cárcel para ver a su madre, ¿usted creería que es justo? 

 

-Carcelero: Niña, no trates de romperme el corazón. Si tú fueras guardia y ganaras un 

dólar al día a cambio de evitar que una niña entre a ver su madre, ¿creerías que es justo? 

 

http://correiacine.blogspot.com/2007/02/sag-haye-velgard-perros-callejeros-204.html 

 

Más información en 

http://www.heroinas.net/2017/08/marzieh-meshkini-cineasta-irani.html 

 

Calificación: No estrenada en salas comerciales españolas. 



CHOP SHOP 

País: Estados Unidos  

Año: 2007  

Duración: 84 min.  

Color 

 

Dirección: Ramin Bahrani. 

Guion: Bahareh Azimi y Ramin Bahrani. 

Fotografía: Michael Simmonds. 

Música: M. Lo. 

Dirección de producción: Richard Wright. 

Dirección artística: Elliott Glick. 

Vestuario: Daphne Javitch. 

Montaje: Ramin Bahrani. 

Intérpretes: Alejandro Polanco, Isamar Gonzales, Rob 

Sowulski, , Carlos Zapata, Ahmad Razvi, Anthony 

Felton, Evelisse “Lilah” Ortiz, Michael “Gringo” 

Nieto, Carlos Ayala, Laura Patalano, Nick Jasprizza, Nick Bentley, Edwin Rojas. 
 

Sinopsis: En un barrio a las afueras de Queens, Nueva York, dos hermanos huérfanos 

de origen latino, Ale e Isamar, se ganan la vida trabajando en lo que pueden. Él en un 

taller, entre otros muchos trabajos, y ella sirviendo comida de día y prostituyéndose de 

noche, con tan sólo 16 años. Las circunstancias de la vida han hecho que Ale madure 

antes de tiempo y se convierta en el responsable de su familia, cuando lo que le 

correspondería estar haciendo es estudiar y jugar.  

 

Tercer largometraje de Ramin Bahrani que cosechó éxito internacional: 

presencia en Cannes, Berlín y Toronto, premio Independent Spirit y el aval de su primer 

largometraje, Man Push Cart (Un café en cualquier esquina). 

 

La película, de una factura impecable, se limita a mostrar la vida de estos 

personajes, sin juzgarles ni pretender inculcar ninguna enseñanza moral al espectador 

para que sea cada uno quien saque sus propias conclusiones. Sirve, igualmente, como 

fiel reflejo de la vida en el neoyorquino barrio de Queens. 

 

Lo que más destaca del film son las interpretaciones, en concreto la del joven 

protagonista, que consigue llegar al espectador con la fuerza de su mirada. No obstante 

hay que tener en cuenta la maravillosa labor de dirección y fotografía, así como la 

agilidad de una cámara que se mueve constantemente como si fuera un personaje más. 

 

Nos encontramos ante una película que sorprende, emociona y remueve la 

conciencia de los espectadores sacando a la luz un sector de la población que existe en 

la realidad, pero nadie se para a observar. Además, sirve como demostración, una vez 

más, que los niños son niños y no tienen que preocuparse de las cosas de los adultos, 

sino de jugar, divertirse y estudiar. O esa es, al menos, la conclusión que saco, 

personalmente, de esta maravillosa historia. 

 

http://cineuropeoyamericano.blogspot.com/2008/06/chop-shop.html 

 

Calificación: No recomendada para menores de dieciséis años. 



 
 
 
 
 
 
 
 
 

 
 

Folleto editado por la  
Universidad de Zaragoza  

(conjunto con otros tres ciclos del Aula de Cine) 




