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ENTREVISTA A JOÃO PEDRO RODRIGUES 

“PARTIR DE LA REALIDAD PARA SUBVERTIRLA”
Por Covadonga G. Lahera, Cristina Álvarez López y Jesús Cortés* 

Desde su estreno en la sección Una Cierta Mirada del Festival de Cannes 2009, la 
sorprendente “Morrer como um homem” ha entusiasmado a los críticos de todo el 
mundo (en el festival Bafici de Buenos Aires ganó la competencia Cine del Futuro). 
La película ~que se exhibe hoy y el viernes en CineHoyts La Reina~ confirma al 
portugués João Pedro Rodrigues como uno de los realizadores más interesantes e 
inclasificables del panorama actual, y en esta entrevista, publicada originalmente 
en la revista española Transit, aprovechamos de presentarlo al público de SANFIC6.

En el caso de Morrer como um homem, has contado cómo  
durante el proceso de preparación del filme hiciste multitud de 
entrevistas a drag~queens para aproximarte a sus emociones 
y conocer mejor el mundo que habitan. 
La idea fue siempre partir de la realidad para subvertirla. Al igual que en 
mis anteriores películas, nunca hubo una preocupación realista (o docu-
mental, a pesar de que la “documentación” fue fundamental) por retratar 
el trabajo de recogida de la basura, el embarazo psicológico (también 
llamado “embarazo histérico”) o la transexualidad.
Cada uno de tus largometrajes parece una variación sobre 
un mismo tema: la crónica de un proceso de transfiguración. 
Los tres casos implican además una muerte o, al menos, la  
desaparición o transmutación de una identidad. ¿Hasta qué 
punto sientes la herencia de filmes canónicos en el tema  
universal del desdoblamiento, como Vértigo o Persona? 
Nunca pienso en mis películas como conceptos. De hecho, soy bastante 
ajeno a la idea de un cine conceptual. Cada una de mis películas cobra 
forma individual y sucesivamente, una después de la otra. A mi parecer, 
es la única manera posible y adecuada para contar una historia concreta. 
Está claro que me interesan Vértigo y el cine de Hitchcock (la idea del 
doble en ese filme influyó, visiblemente, en la concepción de mis pelícu-
las, principalmente de Odete). En cuanto a Persona, es una película 
que no veo desde hace mucho tiempo. De hecho, las películas que más 
me interesan de Bergman son las primeras, menos metafísicas, como Un 
verano con Mónica o Juegos de verano.
Una característica que está presente en todos tus personajes es la 
soledad, la dificultad para abrirse a los demás. Esta soledad está 
además, en muchos casos, aderezada por comportamientos que 
podríamos calificar de infantiles o aniñados. En este sentido Sergio, 
Odete y, sobre todo, Rosário parecen transmitir al espectador 
cierta idea de orfandad. ¿De dónde viene el interés por este tipo 
de personajes?
Creo que la soledad es un rasgo personal de mi carácter. Creo que mis 
personajes tienen una especie de “desadecuación” en relación a los otros 
y a su entorno. No quiero decir con esto que mis películas sean auto-
biográficas, sino que pienso que hoy en día es imposible, en cualquier 
proceso creativo, abstraerse de un fuerte vínculo personal. En mi caso, 
intento que sea una especie de honestidad respecto a lo que me persigue 
en un momento específico de mi vida. 
Dado que habitualmente buscas en tus actores una 
naturalidad interpretativa (Alexander David reconoció, por 
ejemplo, haber tomado como referencia los “modelos” de 
Bresson para interpretar a Rosário en Morrer como um homem), 
¿podrías explicarnos cómo comienzas a trabajar con ellos y 
cómo les planteas lo que quieres obtener? Podrías, quizá para 
facilitarte la tarea, referirte a los casos de los protagonistas 
de tus filmes: Ricardo Meneses como Sergio (O Fantasma), Ana 
Cristina de Oliveira como Odete (Odete), Fernando Santos como 
Tonia (Morrer como um homem).
Creo que, en el fondo, quiero encontrarme en cada uno de mis personajes. De 
hecho, a partir del momento en el que encuentro a los actores, comienzo a 
modificar el argumento, pensando en ellos. Su existencia física (el cuerpo), 

la manera en cómo miran, cómo se mueven, tiene un papel determinante 
en la escritura, en el découpage [guión técnico] y en la presentación de las 
escenas. Cada uno de ellos es, en cierta manera, único e insustituible, y 
ninguno tuvo la típica formación de actor. Ricardo nunca había actuado, 
Ana Cristina viene del mundo de la moda, Fernando hace espectáculos 
de travesti. Suelo hacer ensayos antes de comenzar a filmar, en la medida 
de lo posible, tanto en los propios decorados como después, durante el 
rodaje, donde suelo hacer muchas tomas de cada plano. Mis indicaciones 
nunca son muy psicológicas. Siempre estoy esperando lo inesperado: a 
pesar de todo, y de que todo esté minuciosamente preparado, busco que 
la realidad y la tensión del rodaje me sorprendan. 
En tus tres largometrajes hasta la fecha cobra una gran importancia 
el valor que los personajes conceden a determinados objetos. Por 
ejemplo, los objetos perdidos de Tonia que, en Morrer como un 
homem, encuentra finalmente enterrados en el jardín… Asimismo, 
tu filmografía se puebla de una galería de uniformes y/o disfraces. 
¿Podrías hablarnos de esta relación que propones entre los 
personajes, los objetos y sus vestimentas?
Me gustan los detalles. Al filmar un cuerpo, un objeto o un decorado, 
escojo mostrarlos sólo parcialmente: ese detalle es mucho más importante 
que el cuerpo, el objeto o el decorado en su totalidad. De hecho, es eso 
lo que me interesa en el cine: lo que se elige encuadrar y lo que se deja 
fuera de campo. El sentido de cada película se construye precisamente a 
partir de esta asociación (montaje) de sutilezas. Creo que esta especifici-
dad del cine tiene una larga tradición en otro arte visual, la pintura. Los 
objetos tienen muchas veces un valor casi mágico, circulan de personaje 
en personaje tomando diferentes valores a lo largo de la película. 
Tus filmes presentan a personajes movidos por la pasión y 
por deseos que se entrecruzan y se superponen, lo cual da 
tus películas un aspecto romántico que está trabajado, en 
muchos casos, desde la apropiación personal de los códigos 
del melodrama. Morrer como um homem se adhiere a la herencia 
del cine musical, e incluso abres la película con una secuencia de cine 
bélico. En todos tus filmes se produce además cierto viraje hacia el 
fantástico. ¿Cómo te planteas a priori tu relación con los géneros 
cinematográficos y cómo decides integrarlos según la historia que 
quieres contar en cada ocasión?
Me interesa pensar en los géneros clásicos del cine como matrices sobre 
las cuales trabajar mis historias. Pienso: ¿Será posible hacer un melodrama 
hoy en día? ¿Y una comedia musical? ¿Y una película de guerra? En el 
fondo, intento apropiarme de los códigos de género, pero con la intención 
de sabotearlos. Por ejemplo, Morrer como um homem comienza como 
una película bélica que pasa a ser un melodrama que, a su vez, se con-
vierte en una tragedia y que es también un musical, pero un musical casi 
sin música. Es una película transgénero en varios sentidos de la palabra...
Y para terminar, ¿podrías decirnos en qué estás trabajando 
ahora mismo y hablarnos un poco de tus futuros proyectos?
Estoy haciendo una película en Macao y en China, llamada La última 
vez que vi Macao, corealizada con João Rui Guerra de la Mata, con 
quien ya había realizado el cortometraje China, China (1997) y que ha 
sido el director artístico de todas mis películas. Es una película que cruza 
la memoria de dos ficciones: por mi parte, la representación de Oriente en 
el cine, partiendo de películas como Macao de Josef Von Sternberg; por 
parte de João Rui, las memorias de una infancia transcurrida en Macao.
Morrer como um homem se exhibe hoy a las 23:30 horas y el 
viernes a las 12:30 horas, en la Sala 14 de CineHoyts La Reina. 
*El presente texto corresponde a extractos de una entrevista publicada originalmente en 
mayo pasado por la revista española “Transit: Cine y otros desvíos” (http://cinentransit.
com), a cuyos editores agradecemos la gentileza por permitirnos su reproducción. 

NORTEADO
UN HOMBRE EN SUSPENSO

Por Héctor Soto*

Nominada a 10 premios Ariel ~el Oscar mexicano~ incluyendo 
mejor película y actor, la ópera prima de Rigoberto Perezcano ha 
sido una de las cintas aztecas más elogiadas del último tiempo. 
Nuestro festival volverá a exhibirla hoy y mañana como parte 
de la sección Novedades en Latinoamérica, y en este texto el 
destacado crítico Héctor Soto la define como “puro cine y gran 
cine”, calificando al film y su realizador como una revelación. 
Norteado bien podría ser una de las mejores noticias del cine latino-
americano del último tiempo. Es una cinta poderosa y que llega muy lejos 
a lo menos en tres planos: en la reconquista del silencio para la expresión 
fílmica; en la contención íntima y privada de una historia que pudo haberse 
desbarrancado a la pura sociología y, no en último lugar, en el desafío de 
potenciar imágenes aparentemente distanciadas y neutras con una feroz 
carga de tensiones morales, sexuales y dramáticas.
Los primeros minutos de la cinta definen a su protagonista como un punto 
en el horizonte. El tipo se desplaza desde la sierra de Oaxaca a la fron-
tera insolada con California. A lo lejos, apenas se mueve. Visto de cerca, 
el suyo es un viaje de gran esfuerzo, largas esperas, reiteradas alertas y 
mucha observación. Y es también un inmenso fracaso que devuelve al 
protagonista en Tijuana, a metros de la sinuosa e higiénica frontera que 
intentará traspasar una y otra vez.
Pero Norteado se hace cargo de bastante más que esa vulgar epopeya. 
Porque su principal eje está en la inserción de Andrés García -ése es el 
nombre que declara el personaje a los policías gringos antes de ser de-
portado- en el subsistema de jerarquías, silencios y emociones que pone 
en el vértice superior a dona Ela como dueña de una pequeña tienda de 
frutas y verduras, en la base a Cata, como la chica que trabaja con ella, 
y a un costado a don Ascencio, el dueño de una camioneta que de tarde 
en tarde las visita en la lógica de amistad. Andrés parte ahí acarreando 
sacos y cajas por la comida. Después le dan una paga. En seguida pasa 
a ser importante en el cuadro de frustraciones de dona Ela, cuyo marido 
también partió a Estados Unidos y Canadá y nunca la mandó a buscar. Y 
pasa a ser mucho más importante todavía con posterioridad para la Cata, 
mujer también abandonada en la frontera y sin noticias del hombre que 
le pidió que le esperara hace tres años y que terminó desapareciendo en 
la ausencia y la invisibilidad.
Pocas veces una línea argumental tan simple, sustentada en el sueño de 
los mexicanos pobres de llegar a los Estados Unidos, estuvo cruzada por 
tantos, tan profundos y a la vez tan invisibles dilemas de vida. Norteado, 
sin decirlo, es la historia de un hombre en suspenso, de un hombre dividido 
entre el pasado que dejó en una aldea perdida en Oaxaca, el presente 
que mal que mal construyó en Tijuana y el futuro que él visualiza en San 
Diego, en lo que está al otro lado de la pared de latón, como su tierra de 
promisión. Norteado -también sin decirlo- es la disyuntiva sentimental 
entre dos mujeres tremendamente heridas por la soledad. Y Norteado 

-de nuevo sin énfasis, de nuevo sin discursos, de nuevo en función de la 
puesta en escena mucho más que de los diálogos- es una aproximación 
tremendamente humana al fenómeno de la inmigración ilegal.
Puestas las cosas así, cabría pensar que esta cinta está a medio camino 
del cine de ficción y del documental. Pero no. De ninguna manera. Esta 
ficción no es un estándar ni tampoco un promedio. Sus verdades no tienen 
nada que ver con la estadística. Aquí hay un personaje autónomo cuya 
credibilidad está completamente al margen de los papers de la academia 
o de los manifiestos de las ONG.
En este sentido, Norteado es puro cine y gran cine. Ni el relato tiene la 
rigidez del discurso sufriente sobre los pobres que se enganchan como 
carne de cañón en las fronteras del imperio, ni tampoco los dilemas 
del protagonista tributan a esa épica. Todo lo contrario: aquí hay un 
realizador que respeta a sus personajes, que no los mira como bichos 
de laboratorio, que hace lo imposible por entender mundos pequeños 
con pasajes de arrebatadora belleza y que en no pocos momentos se 
permite incluso el humor.
Para quienes sabemos poco de cine mexicano reciente -para quienes a 
lo más nos hemos deslumbrado con el Reygadas de Luz silenciosa, 
con una que otra realización de Amat Escalante, o con Lake Tahoe de 
Fernando Eimbcke- Norteado y el nombre de Rigoberto Perezcano van 
a ser de todas maneras una revelación. Entiendo que él viene del docu-
mental. Lo importante, más allá de estas exterioridades, es que tiene un 
endemoniado y a la vez elegantísimo sentido de la composición del plano 
y un ojo tremendamente certero para captar verdades sin imponerlas y 
convencer con ellas sin manipularlas.
Norteado pertenece a ese bendito grupo de películas que -desde 
Ladrón de bicicletas a Pather Panchali, en la línea alta, o desde El 
bonaerense a Frozen River en la línea media- parecieran ser obras 
muy simples, muy poco trabajadas, muy inmediatas, muy poco “constru-
idas”. Qué duda cabe que se trata de una impresión engañosa. Las vemos 
creyendo que estas historias precedían al cine, que ya estaban allí, en el 
centro o en la periferia de la realidad, pero en todo caso mucho antes de 
que un cineasta llegara a filmarlas. No hay que ser un gran estudioso de 
estos temas para advertir que este es el rompefilas privativo de las películas 
que mejor tributan a la tradición del realismo.
Norteado (México, 2009). 
Director: Rigoberto Perezcano. 
Duración: 94 minutos. 
Se exhibe hoy a las 20:00 horas y el sábado 21 a las 18:00 horas, ambas funciones en 
la Sala 2 de CineMundo Los Domínicos. 
*Uno de los críticos de cine de más extensa y elogiada trayectoria en Chile, Héctor Soto 
es además editor asociado de Cultura del diario La Tercera. Autor del libro Una vida 
crítica, editado por Alberto Fuguet y Christian Ramírez.


