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  INTRODUCCIÓN


Si uno de los grandes retos del cortometraje es dialogar en pie de igualdad con el cine de largo formato, lo cierto es que no se trata de un desafío único, sino compuesto de múltiples facetas íntimamente ligadas entre sí. Se trata de hacer cine de corta duración (menos de 60 minutos según la definición oficial), con los problemas industriales, artísticos, logísticos… que ello conlleva. Pero se trata también de visibilizarlo, y en este punto, junto a las sempiternas cuestiones de la distribución y la exhibición, entra en juego un tercer pilar: la reflexión. Es necesario que se hagan cortometrajes, y es necesario que se vean cortometrajes… pero también es imperativo que se hable y se escriba sobre ellos. Porque un cine del que no se habla es un cine que nace muerto, y eso lo saben bien quienes ponen en juego todo su esfuerzo y habilidad para filmar, distribuir, seleccionar, programar e incluso premiar las películas, tengan estas la duración que tengan.

Es con este firme convencimiento que las páginas que siguen cobran su razón de ser. Por tercera vez, el Festival de Cine de Alcalá de Henares Comunidad de Madrid (ALCINE) afronta una nueva década haciendo recapitulación y evaluación de la que termina. Trazando mapas, tratando de diagnosticar síntomas, fortalezas y debilidades, y dejando constancia de todo ello. Por tercera vez ALCINE confirma así su claro y firme compromiso no solo con el cortometraje, sino también y sobre todo con esa necesidad antes mencionada de reflexionar (de hablar) sobre él. Un compromiso que se traduce en una línea de publicaciones propia que, con no poco esfuerzo y a pesar de la imposible constancia, se mantiene en pie con solidez y de la que este volumen es su demostración palpable. El libro que ahora se publica debe entenderse así no solo como un estudio de diez años de cortometraje español; también como una tercera piedra para tratar de pavimentar el camino que abrieron Una década prodigiosa. El cortometraje español de los noventa (José M. Velázquez y Luis Ángel Ramírez, eds., 2000) y La medida de los tiempos. El cortometraje español en la década de 2000 (Jara Yáñez, ed., 2010). En el primero se constataba el insólito florecimiento del corto desde una situación de manifiesta anemia hasta un 1999 que se cerraba lleno de promesas de futuro y algunas certezas de presente, más en la dimensión artística que en la situación industrial. La llegada del nuevo milenio vino a confirmar algunas de aquellas promesas y a asentar ciertos rasgos que se prefiguraban en los años previos, pero también a abrir interrogantes surgidos de las transformaciones tecnológicas y sociales, y de una devastadora crisis económica cuyas consecuencias no se podrían evaluar completamente hasta la década posterior, que es la que corresponde ya a este estudio. Así pues, es el momento una vez más de detenerse y mirar atrás, esta vez con el beneficio de lo aprendido y estudiado por unos y otros no en una, sino en dos ocasiones anteriores.

Con este objetivo, el lector encontrará en las siguientes páginas tres bloques bien diferenciados, que hemos optado por etiquetar como ‘industrias’, ‘territorios’ y ‘estéticas’ del cortometraje. En el primero, fieles al esquema aplicado en los libros previos, se traza un triple recorrido por las vertientes tradicionales de la industria cinematográfica (producción, distribución y exhibición). El segundo trata de componer un mapa de los distintos ámbitos en los que se mueve el cortometraje o que contribuyen a moldearlo y definirlo, desde su presencia en las escuelas o su recorrido internacional a la importancia capital de las asociaciones. Por último, el tercer bloque, ‘estéticas del cortometraje’, se centra en el análisis artístico, abordando para ello algunos de los principales síntomas y rasgos que han marcado plástica y narrativamente el cine corto de este período; desde la huella de la crisis económica a los senderos cada vez más transitados del corto de no ficción, pasando por la creciente incorporación de mujeres cineastas o el papel decisivo de las redes sociales en las obras audiovisuales más recientes.

A nivel metodológico, se ha tratado de mantener una línea idéntica a los otros dos volúmenes mencionados; y, en cualquier caso, coherente con ellos. Sin embargo, ha de ir por delante un primer diagnóstico, que se traduce en la constatación de un imposible. Si el censo del Instituto de la Cinematografía y de las Artes Audiovisuales (ICAA) sigue siendo el sólido suelo sobre el que edificar estadísticas y trazar evoluciones, el tsunami de la digitalización ha acabado de demoler cualquier esperanza anterior de catalogar y censar de manera exhaustiva la producción de cortos en España. Fuera de los márgenes del ICAA y de las administraciones de las distintas comunidades autónomas se produce un número de títulos ingente, y a medida que las fronteras entre lo amateur y lo profesional se difuminan en lo tecnológico y en lo logístico (un camino que comenzó ya a finales del siglo pasado, pero que ahora está ya prácticamente consumado), localizar todos y cada uno de los cortometrajes creados en los últimos diez años resulta una tarea imposible y, por ello mismo, cualquier resultado de tan titánica empresa sería automáticamente poco fiable.

Sin embargo, en toda esa galaxia inabarcable de cortos sin ‘existencia oficial’ en el ICAA reside una cantidad de talento y valores artísticos equiparable a los filmes registrados, y por ello sería imprudente dejarlos de lado. La única solución, por tanto, es doble: por un lado, para la elaboración de estadísticas nos hemos ceñido de manera exclusiva a los datos del ICAA (y, en los apartados correspondientes, a los de las comunidades autónomas). Por otro, en los capítulos del libro dedicados a cuestiones, digamos, menos ‘aritméticas’, sus autores han sido libres de incorporar a sus análisis y reflexiones cualquier cortometraje realizado en el período analizado, independientemente de su estatus de ‘oficialidad’. Esperamos así encontrar un equilibrio entre unas estadísticas inevitablemente incompletas pero esclarecedoras para trazar mapas y establecer tendencias, y una mirada poliédrica e inclusiva a las dimensiones creativas, plásticas, culturales, etc. del corto español de los últimos diez años.

¿Qué panorama dejó la crisis de 2008? ¿En qué se ha traducido la radical digitalización del cine? ¿Qué papel ha desempeñado Internet? ¿Cómo afectará otra crisis, esta vez de origen sanitario, a todo lo anterior? Son solo algunas de las preguntas que planean sobre el conjunto de este estudio, que aspira a ofrecer respuesta para algunas de ellas y solo puede aventurar conjeturas sobre otras. Con suerte, corresponderá a un futuro cuarto libro confirmar o rebatir las hipótesis que hoy planteamos. 







Cristina Aparicio

Juanma Ruiz

Jara Yáñez


  INDUSTRIAS DEL CORTOMETRAJE


  Tentativas de industria y crisis esconómica. Modelos de producción y financiación


Cristina Aparicio


En este primer bloque se pretende trazar una radiografía al mismo tiempo amplia y detallada del panorama de la producción cortometrajística en España durante la última década: contemplar la evolución cuantitativa de los cortos producidos a nivel oficial y respaldados por las instituciones públicas; explorar las distintas vías de financiación de los proyectos, con especial atención a dichas ayudas institucionales, pero atendiendo también a fuentes privadas y nuevas iniciativas derivadas del auge de Internet, como el crowdfunding; evaluar las consecuencias de la crisis económica con la que se abría el período; cartografiar, en suma, los cambios, novedades y tendencias industriales del cortometraje español entre 2010 y 2019.


Censo de la producción1


Para esta primera aproximación, partiremos de los datos del Instituto de la Cinematografía y las Artes Audiovisuales. Porque la primera constatación, que inevitablemente va a marcar y delimitar el campo de este libro, es la imposibilidad de elaborar un censo completo y fiable de la producción de cortometrajes en nuestro país.

Históricamente, la ambivalente relación del corto con la industria ha hecho que sea difícil rastrear la producción anual completa de películas breves: tan solo una parte, no necesariamente mayoritaria, de los cortometrajes que se realizan son registrados en el ICAA, quedando una gran cantidad de ellos fuera de los márgenes de las instituciones, realizados muchas veces como iniciativas de francotiradores que, sin el respaldo de estructuras empresariales (productoras), se crean sin más indicador de su existencia que su eventual presencia en certámenes. Pero un film que no se registra en el ICAA es, a muchos efectos, un film que carece de existencia oficial: no figura en los registros, no puede acceder a subvenciones estatales… Lo cierto es que, en parte, esta dicotomía entre cortos registrados y cortos oficialmente inexistentes servía para trazar una cierta línea entre la profesionalidad y el amateurismo. Como muestra un botón: hasta 2008, una de las condiciones requeridas por el ICAA para esta formalización de la existencia de las películas era el depósito de una copia en 35 mm. de la obra terminada, con los costes y complicaciones logísticas que ello acarreaba… un paso decididamente fuera del alcance de los cortometrajistas más amateurs. A pesar de todo, en el caso del corto esa frontera entre profesionalidad y amateurismo siempre ha sido una cuestión anecdótica, en tanto que a la hora de difundirse en el circuito de festivales (verdadero pilar central de la ‘vida útil’ de un corto), los filmes no están condicionados a su registro previo. En la programación de cualquier festival conviven con naturalidad títulos registrados y no registrados, y, por poner un ejemplo extremo, un certamen como el Notodofilmfest (cuyas películas a concurso no pueden exceder de los tres minutos y medio de duración, y que alienta un tipo de producciones ‘de guerrilla’, sin apenas medios técnicos profesionales) se nutre en esencia de ese tipo de obras sin registro oficial.

Sin embargo, lo que en las décadas pasadas se constataba como una enorme dificultad, con el auge de las nuevas tecnologías se ha convertido en una tajante imposibilidad. El acceso, prácticamente universal, a tecnologías de grabación o edición (desde un simple teléfono móvil y un ordenador de gama media-baja) da al traste con cualquier esperanza de elaborar un censo completo. Y este reconocimiento de imposibilidad no debe entenderse en ningún caso como jerarquía de calidad; como se verá en otras partes del presente volumen, se pueden hallar obras de enorme valor artístico incluso en las nuevas formas expresivas derivadas de las redes sociales, a pesar de que una efímera story de Instagram difícilmente hallará un hueco en los censos oficiales. De lo que aquí se trata es de delimitar una fuente coherente de información cuantitativa a partir de la cual elaborar una estadística, y para ello solo podemos confiar en los datos sólidos y fiables, si bien inevitablemente parciales, del ICAA.

Teniendo en cuenta estas consideraciones, a continuación se recoge el número de cortometrajes registrados anualmente durante la última década:



 
 
  	Año
  	Cortos registrados en ICAA
 

 
  	2010
  	250
 

 
  	2011
  	248
 

 
  	2012
  	227
 

 
  	2013
  	236
 

 
  	2014
  	245
 

 
  	2015
  	232
 

 
  	2016
  	269
 

 
  	2017
  	295
 

 
  	2018
  	340
 

 
  	2019
  	405
 

 
  	Total
  	2766
 





Lo primero que podemos constatar es el aumento en la producción entre el comienzo y el final de la década. Un crecimiento que no es sino prolongación de la evolución constatada diez años atrás: Si entonces, tal y como se analizaba en el libro La medida de los tiempos2, se pasó de 107 cortometrajes registrados en 2000 a 242 en 2009, en esta ocasión se parte de una cifra muy similar (250 títulos) al comienzo del decenio, para alcanzar la cifra, inconcebible hasta no hace muchos años, de 405 títulos en 2019.  La suma total también muestra de manera contundente este crecimiento, al pasar de 1.753 cortometrajes registrados en la década anterior a la apabullante cifra de 2.766 cortos en los últimos diez años. Mil cortometrajes más, y un aumento que obedece a distintos factores, derivados principalmente de la transformación tecnológica que ha afectado al medio cinematográfico en los últimos tiempos. Por un lado, como se indicaba anteriormente, el acceso a los medios necesarios para filmar y editar una película se ha universalizado, y los costes para realizar un cortometraje de acabado profesional están finalmente al alcance de casi cualquier persona que lo desee. Y, también como consecuencia de estas transformaciones, los requisitos del ICAA se han adaptado al nuevo mundo del cine digital, eliminando el requisito de la copia en 35 mm. Se abren así las puertas del registro a multitud de obras que antes lo tenían vedado por condicionantes económicos.

Por otra parte, es necesario señalar que el crecimiento no es ni homogéneo ni sostenido durante todo el período: tras iniciarse la década con los mencionados 250 cortos registrados (ocho más que el año previo), se experimenta primero una estabilización (248 cortos en 2011) y luego un fuerte descenso (227 en 2012), coincidiendo con los años de mayor repercusión de la crisis económica, como se podrá constatar también más adelante al analizar los datos relativos a subvenciones en las comunidades autónomas. Pero este descenso momentáneo no evita que acabe imponiéndose una realidad mayor, y es la de la imparable expansión del formato corto en términos de cortometrajes producidos y, recordémoslo, oficiales a efectos institucionales.


Otros datos estadísticos


a) Géneros



 
  	Año
  	Cortos registrados en ICAA
  	Ficción
  	Documental
  	Animación
  	Experimental
 

 
  	2010
  	250
  	191 (76,4%)
  	34 (13,6%)
  	24 (9,6%)
  	1 (0,4%)
 

 
  	2011
  	248
  	173 (69,7%)
  	53 (21,3%)
  	22 (8,9%)
  	1 (0,1%)
 

 
  	2012
  	227
  	173 (76,2%)
  	39 (17,2%)
  	16 (6,6%)
  	-
 

 
  	2013
  	236
  	149 (63,1%)
  	52 (22%)
  	36 (14,9%)
  	-
 

 
  	2014
  	245
  	186 (75,9%)
  	38 (15,5%)
  	22 (8,6%)
  	-
 

 
  	2015
  	232
  	148 (63,8%)
  	61 (26,3)
  	24 (9,9%)
  	-
 

 
  	2016
  	269
  	194 (72,1%)
  	48 (17,8%)
  	28 (10,1%)
  	-
 

 
  	2017
  	295
  	202 (68,4%)
  	73 (24,7%)
  	21 (6,9%)
  	-
 

 
  	2018
  	340
  	223 (63,7%)
  	93 (26,6%)
  	33 (9,2%)
  	2 (0,5%)
 

 
  	2019
  	405
  	257 (63,4%)
  	104 (25,7%)
  	36 (8,9%)
  	9 (2%)
 

 
  	Total
  	2766
  	1896 (68,5%)
  	595 (21,5%)
  	262 (9,5%)
  	13 (0,5%)
 





A la hora de analizar la producción, es inevitable detenerse en la distinción tradicional de las películas en tres grandes categorías: ficción, documental y animación. Una mirada a esta segmentación por géneros arroja algunas conclusiones interesantes, que no vienen sino a confirmar tendencias ya iniciadas tímidamente en la década anterior. La más importante de ellas es la pérdida de terreno, en términos porcentuales, de la ficción, en favor de las otras dos categorías: si en el período 2000-2009 los cortometrajes de ficción habían pasado de un apabullante 94,34% del total (2000) a un mucho menor, pero aún incontestable, 75,93% (2009), el descenso se mantiene durante la última década, primero con altibajos (2010-2016) y luego de manera sostenida en los últimos tres años, llegando a un 63,4% en 2019. Sin embargo, esta última cantidad no es, pese a lo que cabría imaginar, un mínimo histórico, dado que 2013 arrojó un dato levemente inferior para la ficción: un 63,1%, debido a un leve aumento en la producción de documentales pero, sobre todo, a un récord de cortometrajes animados, un dato absolutamente anómalo y fuera de toda tendencia general.

En definitiva, cualquier pérdida de terreno por parte de la ficción es sintomática de un claro aumento en cualquiera de las otras dos categorías, así que es ahí donde conviene fijar la mirada para tratar de entender la sintomatología general. Y lo cierto es que, aunque la animación había ido creciendo en los años precedentes (de un 3,77% en 2010 a un 10,37% en 2009), esta vez se puede apreciar un estancamiento e incluso un leve retroceso (a pesar de la anomalía de 2013), que deja el total general de la década en un respetable pero en absoluto deslumbrante 9,5%.

Por tanto, volviendo la vista entonces hacia el documental, es ahí donde se encuentra el verdadero terremoto de estos años; una escalada comenzada ya en 2008, que había visto subir el porcentaje de documentales en un solo año desde el 5,77% al 11,90%. 2009 vino a confirmar aquella tendencia al alza (14,11%), y estos últimos diez años han visto, a pesar de algunos altibajos, una consolidación de esos datos primero (tras un leve retroceso en 2010, hasta el 13,6%, durante el resto de la década en ningún caso los documentales descienden por debajo del 15% de la producción total), y un nuevo y pronunciado ascenso después: entre 2017 y 2019, el promedio se sitúa en torno al 25%, lo que significa que uno de cada cuatro cortometrajes realizados en España es un documental. Una cifra verdaderamente impresionante si se tiene en cuenta el escaso 1,89% del que partía la década anterior, con tan solo dos títulos documentales registrados en el año 2000.

Cabe mencionar un dato que, por su carácter claramente residual, se omitió de las estadísticas de la década pasada. Aunque, efectivamente, tiende a ser una cifra poco más que anecdótica (entre 2012 y 2017 incluso desaparece por completo), en 2019 alcanza una cifra, ya nada despreciable, del 2% del total (para arrojar contexto a esta cifra, recordemos que es superior a la que suponían los documentales veinte años atrás). Si bien este récord puede revelarse en los años venideros como una anomalía circunstancial, también podría responder a una mayor diversificación de la producción, y sobre todo a un elemento que, de nuevo, nos remite al imparable proceso de cambio tecnológico del sector audiovisual en general. Y es que el corto experimental, tradicionalmente volcado en un circuito distinto a las otras tres categorías (presente en festivales tradicionales, sí, pero también en certámenes específicos, y en otros entornos como el museístico), ha vivido siempre en los márgenes de esta oficialidad marcada por el ICAA; y ahora, gracias a la difuminación de las barreras correspondientes a formatos de rodaje y exhibición, en la era del digital surgen nuevos alicientes o facilidades para que los cineastas experimentales den de alta sus obras en el registro. En cualquier caso, frente al constatado auge del documental, el tímido surgimiento de los cortos experimentales queda como incógnita de futuro para un estudio que, dentro de una década, decida recoger el testigo de estas páginas.


b) Duración



 
  	Año
  	0-10 min.
  	11-20 min.
  	21-30 min.
  	31-40 min.
  	41-50 min.
  	50-59 min.
 

 
  	2010
  	68 (27,2%)
  	148 (59,2%)
  	23 (9,2%)
  	1 (0,4%)
  	1 (0,4%)
  	9 (3,6%)
 

 
  	2011
  	76 (30,6%)
  	119 (48%)
  	29 (11,7)
  	3 (1,2%)
  	8 (3,2%)
  	14 (5,3%)
 

 
  	2012
  	71 (31,3%)
  	110 (48,4%)
  	36 (15,9%)
  	2 (0,9%)
  	2 (0,9%)
  	6 (2,6%)
 

 
  	2013
  	72 (30,5%)
  	120 (50,8%)
  	27 (11,4%)
  	4 (1,7%)
  	5 (2,1%)
  	9 (3,8%)
 

 
  	2014
  	68 (27,8%)
  	132 (54%)
  	38 (15,5%)
  	1 (0,4%)
  	2 (0,8%)
  	5 (2%)
 

 
  	2015
  	62 (26,7%)
  	113 (48,7%)
  	41 (17,7%)
  	2 (0,8%)
  	6 (2,6%)
  	9 (3,5%)
 

 
  	2016
  	67 (25%)
  	147 (54,6%)
  	40 (14,8%)
  	3 (1,1%)
  	5 (1,8%)
  	8 (2,7%)
 

 
  	2017
  	74 (25%)
  	155 (52,5%)
  	39 (13,2%)
  	1 (0,3%)
  	14 (4,7%)
  	13 (4,3%)
 

 
  	2018
  	119 (34%)
  	166 (47,4%)
  	36 (10,3%)
  	3 (0,8%)
  	13 (3,7%
  	14 (3,8%
 

 
  	2019
  	132 (32,6%)
  	186 (46%)
  	57 (14%)
  	6 (1,5%)
  	8 (2%)
  	17 (3,9%)
 

 
  	Total
  	737 (26,6%)
  	1396 (50,5%)
  	366 (13,2%)
  	26 (0,9%)
  	64 (2,3%)
  	104 (6,5%)
 





En la duración de los cortometrajes se aprecian pocas novedades respecto al anterior período: el predominio casi absoluto de los cortos de menos de 20 minutos (un 77,1% del total) frente a las obras de duraciones superiores obedece, sin duda, a los condicionantes habituales. En primer lugar, las posibilidades de exhibición: la mayoría de los festivales excluyen cortometrajes de más de 30 minutos, por lo que solo un 9,7% de las obras se aventura en duraciones comprendidas entre los 31 y los 59 minutos, extensiones que merman considerablemente sus posibilidades de difusión. Todo ello, a pesar de que el ICAA sigue considerando cortometraje toda aquella película de duración inferior a una hora, dejando en un limbo legal el concepto de mediometraje, que no existe para el Ministerio, y que en la práctica cuenta con muy pocos certámenes propios. Sí hay festivales que, como en el caso de ALCINE, se adhieren a la definición ministerial y aceptan todo el espectro de duración considerado por esta, de 0 a 59 minutos, pero lo cierto es que un cortometraje de más de 40 minutos (siendo generosos) supone una dificultad añadida de programación para cualquier certamen, que compone sus bloques en función de la duración de las piezas seleccionadas. En otras palabras: un corto de cincuenta minutos no solo tendrá más difícil encontrar festivales cuyas bases lo admitan, sino que, incluso en aquellos que lo hagan, tendrá también una dificultad añadida para ser seleccionado.

Por otra parte, no se nos escapa que para un filme de esa duración resulta infinitamente más rentable el pequeño sobreesfuerzo de alargar mínimamente la extensión del montaje, puesto que a partir de los 60 minutos se catalogaría como largometraje, accediendo por tanto a un circuito de distribución comercial tradicional y aumentando exponencialmente sus posibilidades de rentabilidad económica. Así, pueden encontrarse proyectos que, tras nacer como cortometrajes (Converso, de David Arratibel, tenía una duración proyectada de 55 minutos)3, acaban decantándose por la expansión y reconversión en largo. Este es sin duda un motivo más para la baja proporción de cortos de altas duraciones.


c) Sexo



 
  	Año
  	Cortos dirigidos por mujeres
  	Cortos dirigidos por hombres
  	Dirección mixta
  	Cortos registrados en ICAA
 

 
  	2010
  	49 (19,6%)
  	194 (77,6 %)
  	7 (2,8%)
  	250
 

 
  	2011
  	44 (17,7%)
  	194 (78,2%)
  	10 (4,1%)
  	248
 

 
  	2012
  	50 (22%)
  	170 (74,9%)
  	7 (3,1%)
  	227
 

 
  	2013
  	45 (19%)
  	182 (77,1%)
  	9 (3,9%)
  	236
 

 
  	2014
  	42 (17,1%)
  	203 (83,9%)
  	0
  	245
 

 
  	2015
  	48 (20,7%)
  	184 (79,3%)
  	0
  	232
 

 
  	2016
  	47 (17,5%)
  	213 (79,2%)
  	9 (3,3%)
  	269
 

 
  	2017
  	67 (22,7%)
  	217 (73,5%)
  	11 (3,8%)
  	295
 

 
  	2018
  	77 (22%)
  	263 (75,1,3%)
  	10 (2,9%)
  	350
 

 
  	2019
  	98 (24,2,6%)
  	281 (69,3%)
  	26 (6,5%)
  	405
 

 
  	Total
  	567 (20,5%)
  	2110 (76,3%)
  	89 (3,2%)
  	2776
 





Hace diez años, Jara Yáñez se hacía eco de una preocupación acuciante: pese al fomento de las políticas de discriminación positiva en la regulación del ICAA (que en sus convocatorias de ayudas públicas establece puntuaciones ligadas a la presencia de mujeres en los puestos de dirección y guion, entre otras) se apreciaba un estancamiento en las cifras porcentuales de cortos dirigidos o codirigidos por mujeres desde los años noventa del pasado siglo4. Afortunadamente, tras dos décadas de fosilización de los datos, los últimos años han visto un aumento significativo, si bien aún insuficiente, de mujeres cineastas dedicadas al formato corto. Significativo e insuficiente, decimos, porque frente a un promedio general del 13,81% de cortos dirigidos por mujeres en el período 2000-2009, se asciende ahora hasta el 20,5%, casi siete puntos porcentuales más que dejan, sin embargo, las cifras muy lejos aún de una paridad siquiera relativa. Más esperanzador resulta el análisis año a año, donde se puede apreciar que la tendencia se asienta y acentúa en el período más reciente: entre 2017 y 2019 los cortos realizados por directoras no bajan en ningún caso del 22%, y en concreto en 2019 alcanzan un dato récord del 24,2% del total. Cifra que, sumada al también máximo histórico de 6,5% de títulos de dirección mixta, sitúan a las mujeres tras la cámara en un 30,7% de los cortometrajes realizados durante ese último año. Casi un tercio del total, y aun así lejos de una saludable paridad.

A este aumento han ayudado, sin duda, las políticas públicas que, desde algunas comunidades autónomas, han ido encaminadas a favorecer la presencia de la mujer en la industria cinematográfica (por ejemplo, incorporando, a imagen y semejanza del ICAA, condiciones y bonificaciones a la hora de acceder a cualquier subvención), pero también las transformaciones y reivindicaciones sociales que, desde un prisma feminista, vienen reclamando para la mujer espacios en los que tradicionalmente esta se ha visto discriminada de manera activa o pasiva. De nuevo, queda para un estudio futuro el constatar o refutar esta tendencia de progresivo avance hacia la igualdad de género en la industria cinematográfica española.


Ayudas públicas a la producción de cortometrajes


Instituto de la Cinematografía y las Artes Audiovisuales (ICAA)


Con el objetivo de sistematizar el sector del audiovisual en España e impulsar una industria que afrontaba grandes cambios tecnológicos y culturales, se promulga en 2007 la Ley del Cine (Ley 55/2007, de 28 de diciembre). Entre sus principios figuran la definición y el apoyo a los sectores independientes en el ámbito de la producción, distribución y exhibición; la creación de mecanismos que impidan desequilibrios en el mercado audiovisual; la adaptación a las nuevas tecnologías y formatos surgidos en este terreno; y el respaldo a los creadores y autores. De entre las diferentes medidas de fomento e incentivos a la cinematografía y al audiovisual que se recogen en la ley, se encuentran las ayudas a la producción, con un artículo específico (el 27) destinado al cortometraje. Así, se especifica que "el fomento de la producción de cortometraje se efectuará para productores independientes, mediante la concesión de ayudas sobre proyecto o por cortometraje realizado, compatibles entre sí, que se otorgarán previo informe del órgano colegiado". Un informe que tiene en consideración las características y viabilidad del proyecto, la calidad y el valor artístico del guion, el presupuesto o coste de la película (según sea sobre proyecto o corto realizado) y el plan de financiación. En el fondo, se trata de un planteamiento muy similar al que ya se encontraba en funcionamiento durante las décadas anteriores, por lo que en realidad, con la nueva ley apenas se aprecian cambios en las ayudas a la producción del corto en España.

Será, ocho años después, el Real Decreto-Ley 6/2015 (del mes de mayo de ese año) el que modifique esta ley en lo relativo al cortometraje, puntualizando que para optar a estas ayudas las empresas productoras deberán acreditar documentalmente el cumplimiento de las obligaciones contraídas con el personal creativo, artístico y técnico, así como con las industrias técnicas de la última película que, bajo la misma empresa productora, hubiera recibido ayuda estatal. Con esta medida se buscaba garantizar la mejora de las condiciones de contratación y la profesionalización dentro del sector, asegurando la regularización de los trabajadores de los distintos proyectos cinematográficos. Según el Real Decreto, el total de las ayudas previstas no puede superar el cincuenta por ciento del presupuesto de producción, a excepción de aquellas producciones financiadas por más de un Estado de la Unión Europea; en este caso, el total de las ayudas no podrá ser superior al sesenta por ciento del presupuesto de producción.

La Orden ECD/2796/2015 de 18 de diciembre es la que establece las bases reguladoras previstas en el Capítulo III de la Ley del Cine de 2007, así como las normas, requisitos y procedimientos para solicitar las ayudas. Se mantienen las dos modalidades: ayudas sobre proyecto y ayudas a cortometrajes realizados.

En cuanto a las ayudas a la producción sobre proyecto, serán destinadas a productoras independientes españolas o de países miembros de la UE registradas en el ICAA y coproducciones aprobadas (en este último caso, solo la parte española obtendría la ayuda). Se especifica también que estas subvenciones no pueden superar la inversión del productor, ni el 75% del coste reconocido por el ICAA, habiendo que cumplir los plazos establecidos por las respectivas convocatorias. Entre los conceptos que se valorarán para la concesión de estas ayudas se encuentran:


a) La calidad y valor artístico (hasta 55 puntos).

b) La viabilidad del proyecto según sus características (hasta 20 puntos).

c) El presupuesto del proyecto y su plan de financiación (hasta 20 puntos).

d) Que la autoría del guion o la labor de dirección sea íntegramente femenina (5 puntos). Cuando se trate de coparticipación masculina en la dirección y guion, se baremará por separado la participación femenina en cada uno de los conceptos hasta el límite de 5 puntos.


Por su parte, las ayudas a la producción de cortometrajes realizados (también destinadas a productoras independientes españolas o de países miembros de la UE/EEE registradas en el ICAA y coproducciones (bajo el mismo régimen de ayuda que el destinado a sobre proyecto) también fija el límite del crédito concedido en un máximo del 75% del coste reconocido. Entre los conceptos que se evaluarán para su aprobación se encuentran los siguientes:

a) La calidad y el valor artístico de la película (hasta 65 puntos). Si la película va dirigida al público infantil se le asignan 5 puntos automáticamente.

b) La adecuación del coste a la película realizada, a la inversión del productor y a la ayuda que hubiera obtenido sobre proyecto si ese fuera el caso (hasta 30 puntos).

c) Que la autoría del guión o la labor de dirección sea íntegramente femenina (5 puntos). Cuando se trate de coparticipación masculina en la dirección y guion, se baremará por separado la participación femenina en cada uno de los conceptos hasta el límite de 5 puntos.

En ambos casos, tanto en las ayudas sobre proyecto como a corto realizado, se establece  una medida para fomentar la igualdad de género y la visibilidad de las mujeres en la industria del audiovisual. Una medida que se concreta aún más en la Orden CUD/769/2018, de 17 de julio, que introduce una modificación en los criterios de valoración para otorgar puntuación a la dirección, al guion y a la producción ejecutiva desempeñada por mujeres además de puntuar también cuando haya al menos un cuarenta por ciento de mujeres en puestos de dirección de las diez categorías más relevantes de la producción de la película. Esta orden fija en 70.000 € el límite máximo de las ayudas compatibles sobre proyecto y corto realizado que puede recibir una película. 

La Orden CUD/426/2019, de 11 de abril, introduce algunas modificaciones a la Orden ECD/2784/2015, de 18 de diciembre: la valoración de la relevancia y originalidad de los proyectos cuando se trate de cortos documentales, destacando la investigación que desarrolle el proyecto, madurez del mismo, su estructura, nivel de desarrollo y el equipo autoral y técnico. Otro aspecto que contempla la orden es la distinción de las obras de carácter experimental, en las que primará la calidad y el valor artístico del proyecto, su relevancia y originalidad y el uso de recursos expresivos novedosos y radicales.

En las siguientes tablas se especifican las cuantías de las ayudas concedidas a lo largo de la década en ambas modalidades, una cifra que recoge la suma asignada y la concedida finalmente (no coincidiendo siempre ambas cifras y, por tanto, no habiéndose gastado íntegramente la subvención concedida). Además de los cortos que han sido beneficiarios de ayudas, resulta interesante atender al número de solicitudes registradas, una cifra que se acerca más a los inscritos en el registro del ICAA y que se relaciona directamente con el hecho de que, precisamente, dicha inscripción es un requisito para poder optar a la subvención. 


Ayudas sobre proyecto:



 
  	Año
  	Cuantía
  	Solicitudes
  	Concedidos5
 

 
  	2010
  	750.000€
  	377
  	51 (46)
 

 
  	2011
  	499.999,78€
  	377
  	45
 

 
  	2012
  	No se destina ninguna subvención en este año
 

 
  	2013
  	600.000€ (399.431,49€)
  	288
  	44
 

 
  	2014
  	400.000€ (399.983,78€)
  	229
  	50 (44)
 

 
  	2015
  	500.000€ (499.206,52€)
  	241
  	47 (46)
 

 
  	2016
  	675.000€ (642.245,85€)
  	241
  	63 (56)
 

 
  	2017
  	600.000€ (579.760,80€)
  	209
  	53 (49)
 

 
  	2018
  	600.000€
  	299
  	45 (42)
 

 
  	2019
  	600.000€
  	318
  	32
 

 
  	TOTAL
  	4.970.628,22
  	2.426
  	400
 






Como se observa en las tablas, la suma total que el ICAA ha destinado a las ayudas sobre proyecto (4.970.628,22 €) es algo inferior a las ayudas dedicadas a corto realizado (5.138.493,42 €), ya que en 2012 no se otorgaron subvenciones en la primera categoría. En cuanto al número de trabajos beneficiarios de ayudas, tampoco hay diferencias entre ambas cifras (400 subvenciones sobre proyecto frente a 473 a cortometraje realizado). Sin embargo, al observar las cifras de la década anterior, hay una disminución del  número de trabajos que han recibido ayudas en la modalidad de corto realizado, pasando de 773 cortometrajes en el período 2000-2009 a 473 en esta década. Una caída que se justifica con la bajada de la cuantía que, en el caso de las ayudas a corto realizado, es muy drástica pasando de 1.150.000 € en 2010 a menos de 400.000 € en 2019. Esta reducción de más del 65% del presupuesto destinado a esta modalidad comienza en 2012, año en el que, como se ha mencionado anteriormente, incluso desaparecen las ayudas sobre proyecto (se trata de un momento de cambio en las políticas públicas y que afectó de manera considerable a los presupuestos destinados a este tipo de ayudas).

Es importante señalar que las ayudas sobre proyecto y las ayudas a cortometraje realizado no son excluyentes entre sí, por lo que, como se puede comprobar en el listado posterior, es frecuente encontrar obras que hayan sido beneficiarias de ambas subvenciones, antes y después de su realización.

A continuación se transcriben los proyectos que han sido beneficiarios de ayudas estatales durante esta década junto con la cuantía que se les asignó. Cuando así figura en las estadísticas del Ministerio, se presentan de forma separada las dos fases en que se presentan estas ayudas dentro de un mismo año.






Año 2010

Ayudas sobre proyecto

Primera fase



	A Shadow of Blue, de Dreamlife Studio S.L., 20.000 €.

	Aurelia, la película, de 14 Pies Audiovisuales S.L., 8.000 €.

	Buscando a Nonot, de Producciones Doble Banda S.L., 30.500 €.

	Checkout, de Ficcion Producciones S.L. y Audiovisual de servicios Kairos S.L., 30.500 €.

	Combatidos, de Tach Producciones S.L., 15.000 €.

	Desastre(s), de Esperanto Producciones S.L., 16.960 €.

	Despierta, de Corleone Films S.L., 23.507 €.

	Dicen, de Encanta Films S.L., 15.000 €.

	El barco pirata, de Bastiam Films S.L., 20.000 €.

	Encuentro, de Pablo Camarasa García, 17.000 €.

	Entrevista, de Colose Producciones S.L., 18.000 €.

	Jamón, de Raquel Lucía Haro Pérez, 12.000 €.

	Mi padre es Björn Borg, de El Dedo en el Ojo S.L., 19.000 €.

	Pacto entre hermanas, de Karma Films S.L., 30.000 €.

	Papá insecto, de Alter Ego Films S.L., 30.500 €.

	Parece que fue ayer, de Altube Filmeak SL, 25.000 €.

	Recuerdos de todo lo perdido, de Cámara Boreal S.L., 14.500 €.

	Reflexiones de un picaporte, de Mundoficcion Producciones S.L., 10.100 €.

	Tchang, de Dos de catorce producciones S.L., Hugo Serra Andueza y Morituri, S.L., 19.100 €.




Segunda fase



	¿Conocen a Eva Miller?, de Talulah Producciones S.L., 9.500 €.

	Aunque todo vaya mal, de La Canica Films, S.L., 23.000 €.

	Birdboy, de Abrakam Estudio S.L., 18.500 €.

	Daniela, de The Story Workshop S.L.N.E., 22.500 €.

	El escondite, de Colose Producciones S.L. y Stanford Asesores Audiovisuales S.L., 11.000 €.

	El ingenio, de 29 Letras S.L., 13.500 €.

	El tren de las moscas, de Alokatu S.L., 13.500 €.

	El vuelo del pingüino, de El Dedo en el Ojo S.L., 10.500 €.

	Esto no me lo vuelvas a hacer, de Curt Ficcions Curt Producciones S.L., 9.500 €.

	La constante, de Corleone Films S.L., 11.000 €.

	La media pena, de Lamia Producciones Audiovisuales S.L., 12.000 €.

	La Quarantamaula, de Taller de Creación Audiovisual S.L., 9.500 €.

	Le llamaremos Bobby, de Bamf Producciones S.L., 12.000 €.

	Lino y los juguetes de hojalata, de Cinefilms Productions S.L., 15.000 €.

	Me llamo Olmo, de La claqueta PC, S.L., 13.000 €.

	Meine Liebe, de Foro Sonoro Producciones S.L., 11.283 €.

	Nadie tiene la culpa, de Producciones Africanauan S.L., 7.500 €.

	Oculta (Cartas desde la locura), de Continuará... Producciones S.L., 17.500 €.

	Olga Galicia Poliakoff. La mujer que nació en bata, de Endora Producciones S.L., 16.000 €.

	Refugio 115, de El Dedo en el Ojo S.L., 14.000 €.

	Rostros de un tiempo, de Pantalla Partida S.L., 9.500 €.

	Sin línea, de Teatro del Duende S.L., 9.500 €.

	Suerte, de Impacto Producciones S.C. y Oxigen3 Media S.L., 17.500 €.

	Té y fantasmas, de Albert Espel Audiovisuales Productions S.L., 23.000 €.

	Tortuga!!!, de Theseus Films S.L., 19.000 €.

	Tres dies en el paradis, de Gaia Audiovisuals S.L., 17.000 €.

	Un cuento de verano, de Esperanto Producciones S.L., 9.500 €.




Ayudas a cortometraje realizado

Primera fase



	360º, de Roger Amigo Bertrán, 4.616 €.

	Ángeles sin cielo, de Bastian Films S.L., 8.000 €.

	Burbuja, de El Reló Producciones S.L. y Zasaraga S.L., 8.000 €.

	Campo de batalla, de Carisma Films S.L., 15.000 €.

	Carne de mi carne, Esdip Escuela de Arte S.L., 8.000 €.

	Dos de dos, de Escandalo Films S.L., 11.000 €.

	El cuidador de gatos, de Artefacto Producciones S.L., 30.000 €.

	El mueble de las fotos, de Giovanni Maccelli, 10.000 €.

	El opositor, de La Flaka Films S.L., 15.000 €.

	Encuentro, de Nicolás José Igea Vich, 12.000 €.

	Gracias, de Ignacio Benedeti Cinema S.L., 30.000 €.

	In Sha' Llah, de Aula Abierta S.A., 7.000 €.

	Korscha, de Art3pro S.C.P., 5.000 €.

	La historia de siempre, de Bastian Films S.L., 7.000 €.

	La niña que tenía una sola oreja, de Rubén Coca Lasen, 11.000 €.

	La rubia de Pinos Puente, de Vicente Villanueva Ribes, 7.426 €.

	La sala de espera, de Aula Abierta S.A., 9.000 €.

	Los años del silencio, de Pato Films S.L., 21.000 €.

	Luciérnaga, de Giovanni Maccelli, 11.000 €.

	Lucille, de Escándalo Films S.L., 12.000 €.

	Margarita, de Hampa Studio S.L., 50.000 €.

	Marina, de Alejandro Montoya Meliá, 10.801 €.

	Mi otra mitad, de Avalon Productora Cinematográfica, 23.000 €.

	Miércoles Scorsese, de Escándalo Films S.L., 15.000 €.

	Mujeres en México (Luchadoras), de Malvalanda S.L. y Penélope Cristóbal Casado, 10.000 €.

	Noche de meigas, de Artefacto Producciones S.L., 20.000 €.

	Ofelia, de Grupo Salvaje Films S.L. y Potenza Producciones S.L., 3.578,50 respectivamente.

	Pablo, de Escándalo Films S.L., de 14.000 €.

	Padre modelo, de Jet Films S.A., de 18.000 €.

	Pichis, de Avalon Productora Cinematográfica S.L., 11.000 €.

	Rodilla, de Nadir Films S.L., 12.000 €.

	Rumbo a peor, de Voodoo Productions S.L., 9.000 €.

	Teen Age Riot, de Rodar y rodar cine y televisión S.L., 18.000 €.

	Tener el corazón en el lugar equivocado, de Venero y Gorrochategui S.L., 15.000 €.

	Tosferina, de Letra Producciones S.L., y Sendeja Films S.A., 12.500 €.




Segunda fase



	Adiós muñeca, de 29 Letras S.L., 579 €.

	Battle Games, de Absenta Films Producciones, S.L., 9.000 €.

	Cierre noche, de Rubicon Producciones S.L., 25.000 €.

	Duelo, de Todoazul Producciones S.L., 16.000 €.

	El contestador, de Raúl Martín Otaño Tiscornia, 6.000 €.

	El cortejo, de Tatro Meridional S.L., 22.000 €.

	El diario de Manuel, de Pizca Gutiérrez S.L., 40.000 €.

	El extraño caso, de The Story Workshop S.L.N.E., 3.771 €.

	El milagro de la Pupuna y los aviones, Tus ojos S.L., 16.000 €.

	El olivo amarillo, de Guillermo Polo Gandía, 6.654 €.

	El orden de las cosas, de Frese Nina Katrin y Solita Films S.L., 16.340 € y 21.660 €, respectivamente.

	El pabellón alemán, de Lavoragine Producciones Cinematográficas S.L. y Mati Proyecciones Audiovisuales y Teatrales S.L., 12.800 € y 3.200 €, respectivamente.

	El vendedor del año, de Carlos Medina de la Maza, 24.000 €.

	Esta mañana, de Seven Senses Producciones S.L., 12.000 €.

	Estar aquí, de Corte y confección de películas S.L., 12.231 €.

	Gear School Plug and Play, de Bamf Producciones, S.L., 26.000 €.

	Intercambio, de Travis Producciones S.L., 15.000 €.

	La autoridad, de Xavier Sala Camarena (100), 22.000 €.

	La playa de Berlín, de Encanta Films S.L., 28.243 €.

	Lastrain, de Carambola Gelats, S.L. y Silencio Rodamos S.L., 33.552 € y 11.184 €, respectivamente.

	Les Bessones del carrer de Ponent, de Innovació Mes Gestió Empresarial S.L., 22.000 €.

	Lluvia (Sóner Records), de Jaime Vaca Quintanilla, 10.500 €.

	Muñecas rusas, de Aula Abierta S.A., 16.877 €.

	Palabras, de Aula Abierta S.A, 6.046 €.

	Panchito, de Tvtec Servicios Audiovisuales S.L., 11.835 €.

	Picnic, de Gerardo Herrero Pereda, 4.005 €.

	Por qué las babosas no toman sal, de José Corral Llorente, 14.000 €.

	Radio Taxi, de Amorós Producciones S.L. y Oberon Cinematográfica S.A., 4.920,30 € y 546,70 €, respectivamente.

	Si bemol, de Kaplan S.A., 34.000 €.

	Sin Lupe, de Condensador de Fluzo S.L., 10.586 €.

	Solo palabras, de Yolanda Mulero Carrasco, 15.000 €.

	Subir y bajar, de Avalon Productora Cinematográfica S.L., 2.134 €.

	Todo queda en familia, de Escándalo Films S.L., 12.000 €.

	Una caja de botones, de Eloísa Cine S.L., 19.462 €.

	Vicenta, de Ignacio Benedeti Cinema S.L., 46.000 €.

	Viejos perdedores, de Asturficcion S.L., E.P.C. Producciones S.L., y Rubén Ordieres Blanco, 6.000 €, 14.000 € y 20.000 €, respectivamente.

	Vivir de negro, de Tresmonstruos Media S.L., 16.624 €.








Año 2011

Ayudas sobre proyecto



	5ºB escalera derecha, de Me voy contigo Films S.L., 16.241 €.

	Abstenerse agencias, de Imval Madrid S.L., 7.650 €.

	Aquel no era yo, de Producciones Africanauan S.L., 15.193, 75 €.

	Ayúdame a recordar, de Tiempo de Rodar S.L., 14.030 €.

	La bicicleta, de Hirota Producciones S.L., 15.656,67 €.

	La boda, de Teatro Meridional S.L., 22.650 €.

	Borbón, la maldición de un apellido, de Compañía Premium de Video y TV S.L., 15.021 €.

	El calor de Leo, de Sara Alejandra Knebel Vierling, 6.642 €.

	Cerrado por vacaciones, de Carlos Medina de la Maza, 11.205 €.

	La chica que se baja del tren, de Mecanismo Films S.L., 7.720 €.

	La cocina de la abuela, de José Manuel Carrasco Capilla, 4.845,69 €.

	Con un par de tacones, de Martín Matute S.L., 12.750 €.

	Contra el cristal, de Miguel Ayesta Otano, 11.880 €.

	El crimen desorganizado, de El Dedo en el Ojo S.L., 9.650 €.

	Cristales, de Estirpe Producciones Cinematográficas S.L., 15.347 €.

	De noche y de pronto, de TVTEC Servicios Audiovisuales S.L., 12.812 €.

	Desayuno con diadema, de Nakamura Films S.C., 6.780 €.

	Despierta las moscas, de Avalon Productora Cinematográfica S.L., 7.425 €.

	Dinosaurios en 3D, de Giovanni Maccelli, 7.288 €.

	Don Enrique de Guzmán, de Tiempo de Rodar S.L., 21.426 €.

	En torno a Metring, de Artika Producciones Audiovisuales S.L., 15.975 €.

	El experimento, de Roger Amigo Bertrán, 12.285 €.

	Guillermo Oyágüez, pintor, de Mare Films S.L., 6,755 €.

	Héroe, de Fitzcarraldo Films S.L., 1.268, 62 €.

	Janette, de Enke Medio S.L., 17.550 €.

	Juan y la nube, de Giovanni Maccelli, 7.455, 92 €.

	Maldito lunes, de Central Europea de Guiones S.L., 15.975 €.

	Max, de De-De-Ema Visual S.L., 4.850 €.

	La media vuelta, de Fernando Franco García, 8.417,57 €.

	Muchacha con paisaje, de Marta Gila Ahijon, 7.257 €.

	Ojos que no ven, de Avalon Productora Cinematográfica S.L., 7.020 €.

	Papá te quiere mucho, de Stendhal Producciones S.L., 3.952,75 €.

	Paradiso, de Tourmalet Films S.L., 2.932 €.

	La primera piedra, de Luna de Ítaca Producciones S.L., 14.181 €.

	Prisionero Cara Rana, de José Miguel Fernández Fernández /Lomana, 14.892 €.

	Requiem por los Modlin, de Dok Films S.L., 22.775 €.

	El ruido del mundo, de Jorge Miguel Rioboo Cortes, 16.060 €.

	Secuela Pública, de Key Art For Cinema S.L., 7.050 €.

	Sin prisa, de Sleeping In My Car, 7.640 €.

	Taxonomía imposible, de Citoplasma S.C.P., 13.420 €.

	Un día en el paraíso, de El viaje Producciones Integrales Canarias S.L., 13.389 €.

	Versión de un delincuente, de Gaia Audiovisuals S.L., 8.325 €.

	Versión original, de Paramotions Films S.L., 10.000 €.

	Zapatos, de Javier Hugo Ercilla Stagnaro, 6.180 €.

	Zombi, de David Moreno Pérez, 12.180 €.




Ayudas a cortometraje realizado

Primera fase



	Adiós papá, adiós mamá, de Bisojo Interpretaciones S.L. y Start Design by Javi Crespo, 4.000 €, respectivamente.

	Akerbeltz: Las brujas y el inquisidor, de Iralta Films S.L., 7.000 €.

	Alto Sauce, de Escándalo Films S.L., 9.500 €.

	Andrés y Javier, de Adaluz Producciones S.L., y Creta Producciones S.L., 1.218,06 € y 5.481,94 €, respectivamente.

	Beneyto desdoblándose, de La huella del Gato Producciones S.L., 10.000 €.

	CV-353. Un cuento sobre la soledad, de Cine Gestión S.L., 8.000 €.

	Daisy Cutter (La cortadora de margaritas), de Silverspace Animation Studios S.L., 14.000 €.

	Danzantes, de María Luz Lobato Cepeda, 7.000 €.

	Disección de una tormenta, de The Thinklab Media S.L., de 30.000 €.

	Ejercicio, de El Dedo en el Ojo S.L., 6.000 €.

	El cine libertario: cuando las películas hacen historia, de Verónica Vigil Ortiz, 7.935 €.

	El grifo, de Continental Producciones S.L., 22.000 €.

	En el barrio, de Avalon Productora Cinematográfica S.L., 1.700 €.

	Get Stuffed, de Alexandre Villagrasa Vilella y Shankara Films S.L., 37.800 € y 4.200 €, respectivamente.

	Hidden Soldier, de Estirpe Producciones cinematográficas S.L., 15.000 €.

	Jaque, de Sonora Estudios S.L., 9.000 €.

	La culpa, de Roxbury Pictures S.L., 18.000 €.

	La huida, de Escándalo Films S.L., 20.000 €.

	La voz de Hans, de Polar Star Films S.L., 12.000 €.

	Lost (Perdidos), de Jaime Bartolomé Rodríguez, 1.456 €.

	Matagatos, de Bastian Films S.L., 3.000 €.

	Mi hermoso Dacia, de The Thinklab Media S.L., 25.000 €.

	Mujeres en Rumania, de Malvalanda S.L. y Penélope Cristóbal Casado, 3.000 €, respectivamente.

	Reconciliación, de Infodel Media S.L., 8.000 €.

	Ruedas, tiritas y piruletas, de Esdip Escuela de Arte S.L., 9.000 €.

	Slides, de Tach Producciones S.L., 40.000 €.

	Somos Caravana, de Tus Ojos S.L., 25.000 €.

	Stray Dog, de Visualsuspects S.L., 6.000 €.

	Tchang, de Dos de Catorce Producciones S.L.L., Hugo Serra Andueza y Morituri S.L., 900 €, 700 € y 400 €, respectivamente.

	Te amo soledad, de Aula Abierta S.A., 4.000 €.

	Un dios que ya no ampara, de Gaizka Urresti Fernández Valderrama y Imval Madrid S.L., 4.800 € y 7.200 €, respectivamente.

	Un hombre solo, de Bernabé Bulnes Gómez, 10.000 €.

	Uniformadas, de Storylines Projects S.L., 43.000 €.




Segunda fase



	Adentro, de Pablo Camarasa García, 12.171 €.

	Amores ciegos, de Mª José Samitier Conte, 21.647,25 €.

	Atracones, de Bernabé Agustín Rico Herrera, 19.000 €.

	Aunque todo vaya mal, de La Canica Films S.L., 25.095 €.

	Aurelia, la película, de 14 Pies Audiovisual, 4.000 €.

	Combatidos, de Agencia de Producciones Chinatown S.L. y Tach Producciones S.L., 3.661,87 € y 6.800,63 €, respectivamente.

	Crisis, de Vinyl Producciones S.L., 3.600 €.

	De caballeros, de Pantalla Partida S.L., 7.320,75 €.

	Dicen, de Encanta Films S.L., 24.433, 50 €.

	El barco pirata, de Bastian Films S.L., 32.000 €.

	El centro de mi guion, de Lavision Soluciones Audiovisuales S.L., 8.100 €.

	El ingenio, de 29 Letras S.L., 25.446,40 €.

	El somriure amagat, de Naouk Films S.L., 20.938, 85 €.

	El trayecto, de Luis Bellido Pérez, 14.400 €.

	Elefantes sobre una telaraña, de Escándalo Films S.L., 6.300 €.

	Entre fogones, de El Medano Producciones S.L., MGC Marketing Producción y Gestión Cultural S.L., 3.750 €, respectivamente.

	Entrevista, de Colose Producciones S.L., 12.271, 50 €.

	Free Kick, de Talycual Producciones S.L., 70.000 €.

	Go, de Tiempo de Rodar S.L., 3.479,25 €.

	Grand prix, de Innovació Mes Gestió Empresarial S.L., de 8.709 €.

	Jamón, de Raquel Lucía Haro Pérez 10.462,43 €.

	Joselyn, de Lavinia Productora S.L., y Susana Bejar Castells, 8.969,70 € y 13.454,55 €, respectivamente.

	L'audifon, de Fosca Films S.L., 6.500 €.

	La granja, de Ignacio Lasierra Pinto, 14.000 €.

	La hégira, de José Francisco Medina Bellver y José Manuel del Río Campos, 6.885 €, respectivamente.

	La muerte de Otilia Ruiz, de Good Company Productions S.L., 38.400 €.

	La última secuencia, de The Legal Company Abogados S.L., 14.000 €.

	Las tacitas, de Rafael Gerardo Ruíz Ávila, 13.499,28 €.

	Lines, de Daniel Sánchez Chamorro, 5.360,25 €.

	Los ojos despiertos, de Aline María Barbosa Esteves. 6.120 €.

	Maquillaje, de Alejandro Montoya Meliá, 9.703,50 €.

	Matar a un niño, de Solita Films S.L., 19.000 €.

	Me siento culpable, de Bitart New Media S.L., 6.025,50 €.

	Meine Liebe, de Foro Sonoro Producciones S.L., 8.581,50 €.

	Menjar casola, de Life and Pictures S.L., 9.467,36 €.

	Mentiras, de Aula Abierta S.A., 8.059,50 €.

	Mi padre es Björn Borg, de El Dedo en el Ojo S.L., 15.000 €.

	No muerto, de Pablo Sánchez Blasco, 7.750 €.

	Normal, de Fosca Films S.L., 5.194 €.

	Oblidant a Nonot, de Producciones Doble Banda S.L., 18.572 €.

	Olga Galicia Poliakoff. La mujer que nació en bata, de Endora Producciones S.L., 11.543, 25 €.

	Pecera, de Miguel Ángel Abellán González, 8.891,25 €.

	Penfield, de Enigma Films S.L., 5.400 €.

	Pornobrujas, de Smiz Pixel S.L., 10.231, 50 €.

	Puño poético, de El Dedo en el Ojo S.L., 11.500 €.

	Radiografía de un autor de tebeos, de Producciones Audiovisuales Sete Media S.L., 17.000 €.

	Superzebraman, de Javier Urtasun Palacios, 18.400 €.

	Té y fantasmas, de Alesa Producciones S.L., 10.000 €.

	Tendai's Gang, de José Ignacio de Juan Díaz, 6.264 €.

	Tres, de Labalanza Producciones S.L., 13.305, 60 €.

	Turno de noche, de Giovanni Maccelli, 21.646,50 €.

	Un año y un día, de Taller de Creación Audiovisual S.L., 5.800 €.

	Un café en familia, de Uveme Audio Visual Comunicación Editorial S.L., 2.997 €.

	Un día normal, de Alejandro Sampayo Parra, 6.517,53 €.

	Una flor en recepción, de Marta Parreño Gala, 2.549, 25 €.

	Una tarde cualquiera, de Escándalo Films S.L., 9.000 €.








Año 2012


No se conceden ayudas sobre proyecto durante el 2012. Tan solo se destinan subvenciones a cortos realizados en dos fases.

Ayudas a cortometraje realizado

Primera fase



	Ausencia, de Kinos Klan Producciones Cinematográficas S.L., 8.365,24 €.

	Basque Hotel, de Venero y Gorrochategui S.L., 20.000 €.

	Birdboy, de Abrakam Estudio S.L., 27.670,50 €.

	De qué se ríen las hienas, de Ignacio Benedeti Cinema S.L., 20.000 €.

	Distopía, de Escándalo Films S.L., 5.115, 60 €.

	La calma, de Bitart New Media S.L., 4.357, 50 €.

	La casa del lago, de Basque Films Services S.L., y Peccata Minuta Design S.L., 15.609,30 € y 10.406,20 €, respectivamente.

	La media pena, de Lamia Producciones Audiovisuales S.L., 3.780,42 €.

	La mujer del hatillo gris, de Blaster Televisión S.L., 11.317,96 €.

	Leyenda, de Boogaloo Films S.L., y Pau Teixidor Coloma, 9.298,68 €, respectivamente.

	Me llamo Olmo, de La Claqueta PC, S.L., 20.000 €.

	Mushpush, de Cristian Guijarro Ramos, 2.496,12 €.

	Muy cerca, de Iván Caso Lafuente y Kowalski Films S.L., 10.000 €, respectivamente.

	Odysseus Gambit, de Inicia Films S.L., 10.301, 64 €.

	Penumbra 3D: el desafortunado reencuentro de Larry y Bird, de Aralan Films S.L., 14.002, 56 €.

	Urrezko eraztuna, de Moriarti Produkzioak S.L., 5.049, 47 €.

	Zeinek Gehiaho iraun (quién aguanta más), de Gregorio Antonio Muro Arriet, 3.862,90 €.





Segunda fase



	Abstenerse agencias, de Gaizka Urresti Fernández Valderrama y Imval Madrid S.L., 3.368,85 €, respectivamente.

	Aquel no era yo, de Producciones Africanauan S.L., 22.818,12 €.

	Cristales, de Estirpe Producciones Cinematográficas S.L., 7.207,15 €.

	Desayuno con diadema, de Nakamura Films S.C., 10.612,02 €.

	Despierta, de Corleone Films, 2.495,50 €.

	Desvísteme, de Escándalo Films, 2.539,25 €.

	División azul, de Nanouk Films S.L., 9.121,23 €.

	Efímera, de Philantiq S.L., 36.311,84 €.

	El gigante, de Abano Producciones S.L., 14.753,15 €.

	Fracaso escolar, de Nephilim Producciones S.L., 3.365,24 €.

	Hipótesis de una pareja, de El Dedo en el Ojo S.L., 994,33 €.

	Jacobo, de David Pérez del Águila, 7.529,84 €.

	La acróbata, de Dynamite Films S.L., 19.202,55 €.

	La boda, de Teatro Meridional S.L., 5.416,96 €.

	La fábula del dibujante, de La Fábrica Naranja S.C.P., 6.528,04 €.

	Maldito lunes, de Central Europea de Guiones S.L., 10.198,56 €.

	Morti, de Continental Producciones S.L., Moonbite Games S.L., 31.275 €.

	Ojos que no ven, de Avalon Productora Cinematográfica S.L., 3.129,46 €.

	Prólogo, de Mr. Monkey Creatividad Publicitaria S.L., 19.627,02 €.

	Reflexiones de un picaporte, de Azhar Media S.L., Mundoficción Producciones S.L, 563,51 € y 1.314,85 €, respectivamente.

	Una historia para los Modlin, de Dok Films S.L., 1.540,68 €.

	Voice Over, de Encanta Films S.L., Kamel Films S.L., Kowalski Films S.L., Volcano International Productions S.L., 11.531,12 €, 13.837,35 €, 16.143,58 € y 4.612,45 €, respectivamente.

	Zombi, de David Moreno Pérez, 9.660,74 €.








Año 2013

Ayudas sobre proyecto



	2.037, de El Terrat de Produccions S.L., 9.450 €.

	9 minutos juntos, de Set Magic Audiovisual S.L., 8.183,50 €.

	Alice and Peter, de José Francisco Medina Bellver y Juan Francisco Parrilla Viruega, 4.746 €.

	Amigas, de Digital Cine Media S.L., 11.592 €.

	El amor que no podía ocultarse, de Tengotwo S.L., 5.941,32 €.

	Bloqueados amontonados, de Innovació Mes Gestió Empresarial S.L., 12.308,11 €.

	Los cachorros, de Guillermo Magariños Martínez, 7.262,14 €.

	Café para llevar, de Escac Films S.L., 4.480 €.

	Los Cárpatos, de Tourmalet Films S.L., y Diego Cabezas Gallego, 4.893,82 €.

	Con buenas intenciones, de Virginia Romero Pérez, 10.200 €.

	Creo que te quiero, de Lucía Forner Segarra, 6.930 €.

	De los reptiles Saurios en los cafés, de Zebra Producciones S.A., 19.500 €.

	Elena Asins - Génesis, de Malvalanda S.L., 12.022, 50 €.

	Estado de bienestar, de Penélope Cristóbal Casado y La parte contratante S.L., 3.206,58 €.

	For Sale, de Aritmética S.L., 20.419,75 €.

	Frigorífico, de José Francisco Medina Bellver, 4.446 €.

	Las guerreras afganas, de Making Doc Producciones S.L., 13.293 €.

	Heridas de cartón, de Eduardo Elosegi Erdozia, 8.136 €.

	Los invencibles, de Artika Producciones Audiovisuales, 14.256 €.

	Laia y Lola, de Judith Hidalgo Arana, 11.338,08 €.

	Luz, de White Leaf Producciones S.L., 2.662,80 €.

	Mi hermana pequeña, de Miguel Marcos Cambrils, 8.016 €.

	La muerte dormida, de Fitzcarraldo Films S.L., 2.703 €,

	Nena, de Encanta Films S.L., 10.704, 85 €.

	Notas sobre la crisis 2. Todo un futuro juntos, de Tourmalet Films S.L., 5.072 €.

	Operación Piruleta, de Massa D'or Produccions Cinematografiques I Audiovisuals S.L., 7.473 €.

	Paret Seca, de Colose Producciones, 16.500 €.

	Pase privado, de Lamia Producciones Audiovisuales S.L., 8.876 €.

	El paseo de los melancólicos, de El Dedo en el Ojo, S.L., 11.270 €.

	La piedra sagrada, de Shangri-La Producciones Cinematográficas S.L., 13.280 €.

	La ropavejera, Ryu Media, S.L., 9.570 €.

	Stela, de Almatwins Productions S.L., y Neo Render Studio S.L.U., 17.750,01 €.

	The Kiss, de Secuencia Cero Films S.L., 12.597 €.

	Tiempo inverso, de Gregorio Antonio Muro Arriet, 21.720 €.

	Todos los animales se mueren siempre, de Naniano S.L., 10.527 €.

	Un millón, de Lorena Lluch Leal, 12.931,38 €.

	Viaje a pies, de Uniko Estudio Creativo S.L., 14.863,93 €.

	La visita, de Global Timaia S.L., 3.598,32 €.

	Muebles Aldeguer, de 59 en conserva S.L., 6.821 €.

	3-1=0, de Pixel Films S.C., 9.890,40 €.




Ayudas a cortometraje realizado

Primera fase



	Adri, de Escac Films S.L., 5.850 €.

	Agua!, de Baleuko S.L., y Mikel Rueda de Sasieta, 2.583 €.

	Albaitari, de Zinea Sortzen S.L., 1.628,63 €.

	Alfred y Anna, de Forma Animada S.L., La Claqueta PC S.L., Pizzel 3D S.L., 18.816 €, 9.408 € y 18.816 €, respectivamente.

	Alianza, de Escac Films S.L., 3.990 €.

	Bajo la almohada, de Isabel Herguera García, 3.780 €.

	Eskiper, de Pedro Collantes de Terán Bayonas, 4.026,39 €.

	Inertial Love, de Solita Films S.L., 4.092,86 €.

	Koala, de Tourmalet Films S.L., 1.351,60 €.

	La constante, de Corleone Films S.L., 8.902,46 €.

	La media vuelta, de Fernando Franco García, 7.620 €.

	La primera piedra, de Luna de Ítaca Producciones S.L., 4.094,73 €.

	Luisa no está en casa, de Amorós Producciones S.L., 15.976,91 €.

	Quiero, de Escac Films S.L., 4.152 €.





Segunda fase



	Agur, de Amania Films S.L. 3.072,14 €.

	Al otro lado de la puerta, de Pablo Soriano Rodríguez, 1.530,24 €.

	Ancestral delicatessen, de Gabriel Folgado Álvarez, 6.690,39 €.

	Bitseller, de Genoma Imagen Digital S.L., 17.455,15 €.

	Buenos Aires, de The Legal Company Abogados S.L., 4.704 €.

	Canis, de Innovació Mes Gestió Empresarial S.L., 16.055,58 €.

	Claustro, de El Dedo en el Ojo S.L., 1.560 €.

	Dolly Doctor, de Granada Film Factory S.L., 6.518 €.

	El baile maldito, de Boogaloo Films S.L., 4.560,73 €.

	El hambre, de Fosca Films S.L., 2.327,34 €.

	El hombre equivocado, de Roberto Goñi Iriarte, 9.542,60 €.

	El paraguas de colores, de Eduardo Cardoso de Aymerich, 10.897,50 €.

	El ruido del mundo, de Jorge Miguel Rioboo Cortés, 15.849 €.

	Gorila baila, de El Dedo en el Ojo S.L., 2.631,20 €.

	Helsinki, de Giovanni Maccelli, 4.680,46 €.

	Horizonte, de Mano Negra Films, Uribarry y Sánchez S.L., 1.677,79 € y 15.100 €, respectivamente.

	Hotel Amenities, de Atraco Perfecto Producciones Audiovisuales S.L., 3.115,20 €.

	La casa de arriba, de Marta Parreño Gala, 2.480 €.

	La casa de la felicitat, de Cinefilms Productions S.L., 12.296,63 €.

	La vida inesperada, de Gaizka Urresti Fernández Valderrama, 7.325 €.

	Limón y chocolate, de Escándalo Films S.L., 7.420 €.

	Los panes y los peces, de 59 en Conserva S.L., 14.144,84 €.

	Lucas, de Alejandro Montoya Meliá, 4.539,85 €.

	Meeting With Sarah Jessica, de Maneiro Media S.L., 6.450,33 €.

	Mighty Boy, de Espiral Producciones S.A., 2.071,27 €.

	Minerita, de Kanaki Films S.L., 17.460 €.

	Molecular Zombi, de Pablo Llorens Serrano, 11.429,87 €.

	No tiene gracia, de Labalanza Producciones S.L., 8.963,78 €.

	Return of the Body Snatchers, de Carlos Gustavo Essmann, 2.018,18 €.

	Sexo explícito, de Malvalanda S.L., Penélope Cristóbal Casado, 1330 €.

	Subterráneo, de La Mirada Oblicua S.L, 6.846,47 €.

	Terrissa negra, de Cinefilms Productions S.L., 3.732,32 €.

	Tin and Tina, de Producciones Doñana S.L., 4.158,62 €.

	Y otro año, perdices, de Escac Films S.L., 5.248 €.








Año 2014

Ayudas sobre proyecto



	7 abuelos en busca de autor, de Azhar Media S.L., 7.731,18 €.

	A la hora de la siesta, de Producciones Domlimon S.L., 2.011,55 €.

	Adam Peiper, de Dos de Catorce Producciones S.L.L., Hugo Serra Andueza, Lasdelcine Producciones Audiovisuales S.L., 9.149,40 €.

	Al Pelae, de Mariela Artiles Merino, 6.372 €.

	Algo que decir, de Pantalla Partida S.L., 5.054,40 €.

	Apolo 81, de Nakamura Films S.L., 9.828 €.

	Artificial, de Amania Films S.L., 2.811,60 €.

	Bienvenido a casa, de Miguel Marcos Cambrils, 9.409,50 €.

	Camino de agua para un pez, de Tomavistas S.L., 11.106 €.

	Cano: maestro de la imagen, de Alberto González Lorente, 7.090 €.

	Cocote (historia de un perro), de Odessa Films S.L., 11.106 €.

	Domingo, el amanecer, de Juan Manuel Romero Garriz, 9.964,80 €.

	El adiós, de Lastor Media S.L., 9.099 €.

	El caminante, de Frida Films S.L., 15.336 €.

	El corredor, de Caduco Films S.L., 6.674,40 €.

	El jardín de las delicias, de Mil Ciclos Producciones Cinematográficas S.L., 10.771,20 €.

	El lento caminar de las orugas, de Taranna Films S.L., 5.587,20 €.

	El milagro de Atxuri, de José María Camacho de Miguel, 18.885,60 €.

	El pozo, de Zerkalo Films S.L., 11.372,40 €.

	El trastero, de Gaizka Urresti Fernández Valderrama, 7.232,40 €.

	El último verano, de Señor y señora S.L., 10.052,86 €.

	En clave de Ortifus, de Xerea Films S.L., 8.150,85 €.

	Escala en Valencia, de Oasis Producciones Cinematográficas S.L., 15.811,20 €.

	Hasta luego cariño, de Giovanni Maccelli, 5.124,42 €.

	Jingle, de Nephlim Producciones S.L, 5.814 €.

	La noche de todas las cosas, de Pilar Palomero Delgado, 9.396 €.

	La propina, de Producciones Africanauan S.L., 6.780,45 €.

	La puerta abierta, de Si Acaso Teatro Producciones S.L., 3.603,60 €.

	La última partida, de De-De-Ema Visual S.L., 5.022,50 €.

	Lo que dejamos atrás, de Zentropa International Spain S.L., 5.003,10 €.

	Lobito bueno, Bruja hermosa, de Maruxiña Film Company S.L., 11.965,54 €.

	Los viajes de Pichuk, de Mondotropo S.L., 6.607,58 €.

	Náufragos, de Cine Gestión S.L., 12.088,80 €.

	Piso Franco, de Rodaje Films S.L., 11.592 €.

	Primavera rosa en el Kremlin, de Creta Producciones, S.L., Malvalanda S.L., y Pasajes Invisibles, S.L., 10.302,18 €.

	Quién necesita a Blue and Malone, de El Viaje Imposible Producciones Cinematográficas S.L., y Abano Produccions S.L., 17.787,60 €.

	Sara a la fuga, de Miss Wasabi Lab S.L., 3.057,75 €.

	Ser o no ser... Antonio Ozores, de Irma Producciones S.L., 12.654 €.

	Sigue la línea, de Imposible Films S.L., 15.390 €.

	Todo lo demás, de Encanta Films S.L., 5.040 €.

	Ulises ya no vive aquí, de Juan Carlos García Sampedro Ferrero, 10.343,28 €.

	Un dios llamado Baco, de Endora Producciones S.L., 12.168 €.

	Una vez, de Naniano S.L., y Cajón de ideas Producciones S.L., 9.486 €.

	Vida, de Claqueta Coqueta S.L., 10.239,24 €.




Ayudas a cortometraje realizado

Primera fase



	Click, de Citoplasmas S.C.P., 5.950 €.

	Cólera, de Aritz Moreno Pérez, Irusoin S.A., Miren Aperribay Irastorza, 4.107,64 €, 2.053,82 € y 684,60 €, respectivamente.

	El fin del mundo será en Brasil, de Bastian Films S.L., 3.342,73 €.

	Juan y la nube, de Giovanni Maccelli, 19.568,96 €.

	La alfombra roja, de Manuel Fernández Rodríguez, 1.784,75 €.

	Peter Pan, de Sonora Estudios S.L., 7.357,44 €.

	Por qué escribo, de Gaizka Urresti Fernández Valderrama, 6.734,35 €.

	Sr. Barrientos, fuera de juego, de Animum Folcap, S.L., 1.496,25 €.

	Zela Trovke (cortado hierba), de Txintxua Films S.L., 9.561,26 €.





Segunda fase



	0,60MG, de Escac Films S.L., 6.480 €.

	Acabo de tener un sueño, de Javier Navarro Montero, 2.728 €.

	Alex, de Escac Films S.L., 6.062 €.

	Café para llevar, de Escac Films, S.L., 3.807 €.

	Cebra, de Voodoo Productions S.L., 10.616,99 €.

	Con buenas intenciones, de Virginia Romero Pérez, 5.520 €.

	Cordelias, de The Cherrywood Company S.L., 5.232,50 €.

	Cowboys, de La Claqueta PC S.L., y Talycual Cinema S.L., 12.150,58 € y 22.565,37 €, respectivamente.

	Creo que te quiero, de Lucía Forner Segarra, 5.579,36 €.

	El Banjo, de Cristóbal García Ortiz, 2.836,18 €.

	Elena Asins-Génesis, de Álvaro Giménez Sarmiento, Kinoskopik S.L., Malvalanda S.L., 472,19 €, 3.305,32 € y 5.666,27 €.

	Epitafios, de Estela Films S.L., y Factoría Plural S.L., 14.117,01 € y 743 €, respectivamente.

	Ficción, de Producciones Africanauan S.L., 5.318,04 €.

	Garand, de Paramnesia Films S.L., 16.400 €.

	Hacia una primavera rosa, de Creta Producciones S.L., Malvalanda S.L., Pasajes invisibles S.L., 7.718 €.

	La muerte dormida, de Firtzcarraldo Films, S.L., 2.353 €.

	Lala y Lola, de Judith Hidalgo Arana, 7.852 €.

	Las pequeñas cosas, de Inicia Films S.L., 7.471,32 €.

	Los Cárpatos, de Diego Cabezas Gallego y Tourmalet Films S.L., 749,47 € y 2.997,90 €.

	Lucky Fares, de Aristócratas del Lumpen S.L., 3.231,31 €.

	Nena, de Encanta Films S.L., 7.098,56 €.

	Pase privado, de Lamia Producciones Audiovisuales S.L., 3.373,82 €.

	Pelucas, de Creta Producciones S.L., 4.379,20 €.

	Sadaf Rahimi. Boxeando por la libertad, de Making Doc Producciones S.L., 20.587,19 €.

	Safari, de Dynamite Films S.L., 16.215,74 €.

	Somos amigos, de Escac Films S.L., 3.318,20 €.

	Soy tan feliz, de Smiz and Pixel S.L., 5.804,23 €.

	Stela, de Almatwins Productions S.L., Neo Render Studio S.L.U, ss.537,71 € y 7.661,55 €, respectivamente.

	Todo un futuro juntos, de Tourmalet Films S.L., 2.739,07 €.

	Unicorn Blood, de Uniko Estudio Creativo S.L., 5.456,59 €.







Año 2015


Ayudas sobre proyecto



	23 de mayo, de Lolita Producciones Cinematográficas S.L., 8.415 €.

	Alleycats, de Blow Studio S.L, 5.920 €.

	Australia, de White Leaf Producciones S.L., 13.023,50 €.

	Bolingo, el bosque del amor, de La maleta creación cultural S.L.L., 8.460,35 €.

	Cavalls Morts /Caballos muertos, de Innovació Mes Gestió Empresarial S.L., 15.626,25 €.

	Contra el cristal, de Escac Films, 6.575 €.

	Decorado, de Uniko Estudio Creativo S.L., 13.860 €.

	Diez elefantes, de La Claqueta PC, S.L., y Underdog Films S.L., 20.943,33 €.

	El color de Europa, de Judith Hidalgo Arana, 15.062,71 €.

	El criptozoólogo, de TV ON S.L.U, 23.800 €.

	El hombrecillo de papel, de Giovanni Maccelli, 12.593 €.

	El invernadero, de Bigaro Films S.L, 8.280 €.

	El mundo de los ángeles santos, de Arpa Films, 22.570 €.

	El último blues, de TVTEC Servicios Audiovisuales S.L., 8.103,33 €.

	Federico, de Malvalanda S.L., 14.240 €.

	Golpe de luna, de Inicia Films S.L., 8.475,16 €.

	Horror vacui, de Daniel Sánchez Chamorro, 5.274,44 €.

	Ixtab, de María Salgado Gispert, 7.260 €.

	Je t'aime Louis, de Ralda World S.L., 20.679,92 €.

	La baldosa, de La Loma Blanca Producciones Cinematográficas S.L., 6.318,33 €.

	Lana, de Icónica Producciones S.L., 5.426,67 €.

	Las vacas de Wisconsin, de El Dedo en el Ojo S.L., 11.146,67 €.

	Leica Story, de Ascensión Nuevo Garcés, 11.455 €.

	Luna, de Aristócratas del Lumpen, 7.400 €.

	Marcianos de Marte, de Caduco Films S.L., 10.900 €.

	Nacht und Träume (Noche y Sueños), de Alexis Delgado Burdalo, 6.533,33 €.

	Nini, de David Moreno Pérez, 11.715 €.

	No tengas miedo, de Gold Tower Producciones S.L., 15.920 €.

	Noche fuera, de Avalon Productora Cinematográfica S.L., 9.880 €.

	Normal, de José María Manzano Caravante, 13.200 €.

	Nuestra amiga la luna, de Walk and Talk S.L., 4.538,50 €.

	Palabras de caramelo, de Making Doc Producciones S.L., 18.742,50 €.

	Pensamientos, de El Medado Producciones S.L, 6.798,25 €.

	Rain Dance, de Zanzibar Producciones Audiovisuales S.L., 13.300 €.

	Ronda de Poniente, de María Sonia Pacios Álvarez, 9.120 €.

	Septiembre, de Vermut Films S.L., 4.030 €.

	The Darkness Keeper, de Paramnesia Films, 11.673,33 €.

	The Neverending Wall, de Abano Produccions S.L., 22.214,17 €.

	Timecode, de Nadir Films S.L., 6.550 €.

	Ulises, de Morituri S.L., 7.050 €.

	Un billete a Nunca Jamás, de El mandaito Producciones S.L., 7.626,67 €.

	Vampiro, de Raw Pictures S.L., 7.840 €.

	Verde pistacho, de BAMF Producciones S.L., 3.341,42 €.

	Vida en Marte, de The Legal Company Abogados, 4.160 €.

	Villa Mnemosine, de Amania Films S.L, 15.959,36 €.

	Yo quise hacer Los bingueros 2, de Creta Producciones S.L., 7.223,33 €.




Ayudas a cortometraje realizado

Primera fase



	Aún hay tiempo, de Escac Films S.L., 7.346,67 €.

	Bikini, de Nakamura Films S.L., 12.644,22 €.

	Bloqueados amontonados, de Innovació Mes Gestió empresarial S.L., 10.543,26 €.

	El corredor, de Caduco Films S.L., 8.742,53 €.

	Ford Escort, de Escac Films S.L., 6.495 €.

	La gran invención, de Green Lemon Ideas for Change S.L., 5.571,72 €.

	La propina, de Producciones Africanauan S.L., 13.443,75 €.

	Poor Sailor, de Escac Films S.L., 9.916,67 €.

	Por eso no tengo hermanos, de Mordisco Films S.L., 3.266,85 €.

	Primavera rosa en el Kremlin, de Creta Producciones S.L., Malvalanda S.L., Pasajes Invisibles S.L., 6.653,36 €.

	Todo lo demás, de Encanta Films S.L., Pantalla Partida S.L., 2.672,94 € y 2.568,11 €, respectivamente.

	Un millón, de Lorena Lluch Leal, 3.482,93 €.

	Zarautzen Erosi Zuen, de Moriarti Produkzioak S.L., 6.623,38 €.





Segunda fase



	Cocote (historia de un perro), de Odessa Films S.L., 6.248,21 €.

	Domingo, el amanecer, de Juan Manuel Romero Garriz, 9.449,61 €.

	El aspirante, de Smiz and Pixel S.L., 5.855,47 €.

	El jardín de las delicias, de Milciclos Producciones Cinematográficas S.L., 14.400 €.

	El juego del escondite, de Hibrida S.L., 1.005,48 €.

	Fin, de Leire Apellaniz López, Señor y señora S.L., 3.200,16 € y 5.943,17 €, respectivamente.

	Mañana no es otro día, de Lolita Producciones Cinematográficas S.L., 8.355,23 €.

	Sara a la fuga, de Miss Wasabi Lab S.L, 4.325,53 €.

	Ser o no ser... Antonio Ozores, de Irma Producciones S.L., 1.521,10 €.

	Stomach, de Jon Fernández Calleja, 7.862,44 €.

	The Walker, de Frida Films S.L., 29.704,03 €.









Año 2016

Ayudas sobre proyecto



	16 semanas, de Giovanni Maccelli, 6.320,13 €.

	72%, de Euphoria Productions S.L., 11.332,67 €.

	Acogida, de Gaizka Urresti Fernández Valderrama, 9.850 €.

	Adivina, de Películas Pendelton S.A., 21.604,17 €.

	Alicia, de Lacima Producciones S.L., 7.103,37 €.

	Ángel caído, de Enigma Films S.L., 8.780 €.

	Aprieta pero raramente ahoga, de Amania Films S.L., 9.050,25 €.

	Ato San Nen, de Rosa Gutiérrez Cobo, Pedro Collantes de Terán Bayonas, 12.750 €.

	Ayer o anteayer, de Kiko Medina Producciones Cinematográficas S.L.U, 7.338,75 €.

	Bicho, de Aliwood Mediterráneo Producciones S.L., 7.484,59 €.

	Bita y Cora, de TV On S.L.U., 22.350 €.

	Boyplay, de Eduardo Burgos Pérez, 8.948,47 €.

	Carta de navidad, de Making Doc Producciones S.L., 20.536,67 €.

	Compatible, de Pau Bacardit Gallego, 6.060 €.

	Contact, de Uniko Estudio Creativo S.L., 22.801 €.

	Cunetas, de Coming Soon Films S.L., 11.475,63 €.

	El atraco, de Dos Catorce Producciones S.L.L., Jesús Soria Casas, Alfonso Díaz Sánchez Archidona, 3.203,74 €.

	El círculo, de Playtime Movies S.L., 5.835 €.

	Escala en Alfa Centaury, de Samuel Orti Marti, 16.731,83 €.

	Exilio, de El Dedo en el Ojo S.L., 8.645 €.

	Extranjero, de Labalanza Producciones S.L., 22.773,33 €.

	Fuera de pantalla, de Hibrida S.L., 5.306,25 €.

	Greykey, de Inicia Films S.L., 11.925 €.

	Hoissuru. Frecuencia Sonora, de Dynamite Films S.L., 11.050 €.

	Islandia, de Tourmalet Films S.L., 15.090 €.

	Jezebel Spring Rolls, de El Dedo en el Ojo S.L., 9.376,67 €.

	La huida, de Producciones Transatlánticas S.L., 7.993,33 €.

	La inútil, de Miss Wasabi Lab S.L., 7.097,50 €.

	La madre, de Caballo Films S.L., 8.033,33 €.

	La mala fe, de Alhena Production S.L., 6.800 €.

	Les bones nenes, de Lastor Media S.L, 9.203,33 €.

	Liberty Park, de Cicely Films, 9.767,93 €.

	Los desheredados, de Inicia Films S.L., 11.375 €.

	Los inocentes, de Vermut Films, 7.033,33 €.

	Los invitados siempre vuelven, de Diego Maximiliano Sabanes, 2.787,66 €.

	Madres de Luna, de BAMF Producciones S.L., Mordisco Films S.L., 1.086,80 € y 2.535,87 €, respectivamente.

	Mamaguerra, de Raw Jab JC-20 S.L., 5.626,10 €.

	Marta no viene a cenar, de Ascensión Nuevo Garcés, 6.301,67 €.

	Marta, de Lucía Forner Segarra, 9.749,08 €.

	Matilde mía, de Odessa Films S.L., 10.750 €.

	Mi vida entre las hormigas, de Altube Filmeak S.L., 16.104,67 €.

	Off the Record, de Basque Films Services S.L., 21.350 €.

	Os esperamos, de Making Doc Producciones S.L., 22.010,83 €.

	Pablo Pérez Mínguez. Divertirse es un arte, de Endora Producciones s.L., 13.900 €.

	Para hacernos a los dos la vida y la muerte más fáciles, de Nanouk Films S.L., 11.349 €.

	Primavera rosa en Brasil, de Pasajes invisibles S.L., Creta Producciones S.L., Malvalanda S.L., 11.500 €.

	RIP, de Alhena Production S.L., 10.400 €.

	Selfie, de Rodrigo Zarza Rioja, de 2.931,54 €.

	Sí quiero, de Potenza Producciones S.L., 19.255,20 €.

	Solsticio, de Mago Audiovisual Production S.L., 19.000 €.

	Tabib, de Potenza Producciones S.L., 21.273,75 €.

	Tesla, de Dream Team Concept S.L., 6.927,50 €.

	Uña y carne, de El Dedo en el Ojo, 8.625 €.

	Vacío, de Zerkalo Films, S.L., 10.246,67 €.

	Vida y muerte de Jennifer Rockwell, de Estela Films S.L., 11.749,93 €.

	Y Nadia más que tú, de Naniano S.L., 14.281,67 €.




Ayudas a cortometraje realizado

Primera fase



	10 elefantes, de La Claqueta PC S.L., Undergod Films S.L., 14.400 €.

	Adam Peiper, de Dos de catorce Prod. S.L., Hugo Serra Anudeza, Lasdelcine Prod. Aud S.L., 1.509,44 €, 2.012,59 €, 6.540,90 €, respectivamente.

	Apolo 81, de Nakamura Films S.L., 6.309,28 €.

	Araan, de Jorge Dayas Lozano, 2.829,90 €.

	Byron y la pulga, de El Recreo Studio S.L., 13.802,12 €.

	Ed, de Escac Films S.L., 6.400 €.

	El adiós, de Lastor Media S.L., 14.426,18 €.

	El criptozoólogo, de TV On S.L.U, 11.175 €.

	El pozo, de Zerkalo Films S.L, 10.721,50 €.

	El trastero, de Altube Filmeak S.L., Gaizka Urresti Fernández Valderra, 6.556,45 €.

	Hostal Edén, de Películas Pendelton S.L., 14.984,03 €.

	La noche de todas las cosas, de Inicia Films S.L., 4.060 €.

	Los huesos del frío, de Enrique Antonio Leal Leal, 4.320 €.

	Misterios mínimos, de Carlos Gustavo Essmann, 2.296,28 €.

	Para Sonia, de Antonello Novellino, 5.760 €.

	Pedro M. 1981, de Laisse Faire S.L., 1.709,98 €.

	Septiembre, de Escac Films S.L, 5.670 €.

	Todo lo que callas, de Escac Films S.L., 5.070 €.

	Víctor XX, de Escac Films S.L., 5.650 €.





Segunda fase



	El nen i l'erico, de Innovació Mes Gestió Empresarials S.L., 5.189,35 €.

	La invitación, de Avalon Productora Cinematográfica S.L., 10.813,98 €.

	Nini, de David Moreno Pérez, 12.897,10 €.

	Primavera rosa en México, de Creta Producciones S.L., Malvalanda S.L., Pasajes Invisibles S.L., 9.828 €.

	Las rubias, de Pantalla Partida S.L., 13.826,67 €.

	Graffiti, de Euphoria Productions S.L., 28.699,78 €.

	With All Our Cameras, de Pantalla Partida S.L., 3.856 €.

	Camino de agua para un pez, de Tomavistas S.L., 578,12 €.

	23 de mayo, de Lolita Producciones Cinematográficas S.L., 9.340,55 €.

	Made in Spain, de Jorge Miguel Rioboo Cortés, 10.209,04 €.

	Septiembre, de Vermut Films S.L., 1.274,29 €.

	Nomes els valents, de Escac Films S.L., 5.675 €.

	Lina, de Escac Films S.L., 4.896,67 €.

	Las vacas de Wisconsin, de El Dedo en el Ojo S.L., 11.625 €.








Año 2017
 
Ayudas sobre proyecto



	#Indestructible, 19.825 €.

	Ane, de Amania Films S.L., 13.700 €.

	Antonio Ramos Espejo, el amanecer del cine en China, de Altube Filmeak S. L., 15.865,77 €.

	Benidorm 2017, de Escac Films S.L., 8.600 €.

	Blue and Malone: casos imposibles, de Esdip Escuela de Arte S.L., 18.945 €.

	C-302, de El Dedo en el Ojo, 8.448 €.

	Cariño, 6.590,50 €.

	Cerdita, de Imval Madrid S.L., 13.312,50 €.

	Confía en mí, de Javier Navarro Montero, 9.630 €.

	Conmigo vienen bailando, de Tus Ojos 2030 S. L., 5.715 €.

	Cuerdas, pariendo de pie, de Tripulante Produce, 9.540 €.

	De repente, la noche, de Cristina Bodelon Maceiras, 19.054,80 €.

	El iluso, 3.810 €.

	El nadador, de Dexiderius Producciones audiovisuales S.L., 12.800 €.

	El náufrago / El ermitaño, de Cine Gestión S.L., 23.332,50 €.

	El relojero, de Alesa Produccions, 19.650 €.

	El trabajo o ¿A quién le pertenece el mundo?, de Freews Producciones Audiovisuales S. L., 17.468 €.

	Entzun, 7.012,50 €.

	Experimento-Buscando autobarrios en San Cristóbal, 18.980 €.

	Fronteras, 8.933,25 €.

	Homomaquia, de Abano Produccions S.L., El Gatoverde Producciones S.L., 20.445 €.

	Imagen eterna, 7.810 €.

	La lección, 11.050 €.

	La noche, de Uniko Studio Creativo S.L., 9.562,50 €.

	La primera noche, 8.225 €.

	Las Vegas, de Giovanni Maccelli, 5.587,20 €.

	Mad in Xpain, de Los Animantes, 16.367,25 €.

	Malpartida, de Altamira Entertaiment S.L., 11.220 €.

	Mare nostrum, 16.152,84 €.

	Máscara de cordura, de Mare Films S. L., 9.732 €.

	Matar cangrejos, de Tourmalet Films, 10.413,75 €.

	Mithyabadi, de Kuttuna Filmak, 10.672,43 €.

	Moros en la costa, de Escac Films, 6.727,50 €.

	Moscas, de Almaina Producciones, 9.100 €.

	Next, de Cristina Bodelon Maceiras, 9.573,38 €.

	Primavera rosa en España, de Creta Producciones S.L, Pasajes invisibles S.L., Malvalanda S.L., 8.827 €.

	Puñetazos, 15.901,20 €.

	Restos de cosas, de Nanouk Films, 10.550 €.

	Retorno, 9.765 €.

	Seattle, de Solita Films S.L., 10.660 €.

	Soy una tumba, de Uniko Estudio Creativo S.L., 20.527,50 €.

	Telépatas, 13.860 €.

	Todos mis padres, de Talycual Producciones S. L., 14.994 €.

	Toloriu, de Inicia Films, Bohio Produccions, 7.067 €.

	Un cuento familiar, de Aquí y Allí Films S.L., 11.400 €.

	Un país extraño, de Foro Sonoro Coproducciones S.L., 19.446,25 €.

	Uno, de Javier Pascual Marco Rico 4.056,50 €.

	Why Are We Here, de Salon Indien Films S.L., Mediatag Crossmedia S.L., Néstor López Ferreira, Dynamite Films S.L., The Other Film Production S.L., 8.806,05 €.

	Zacarías, de Blog Media S. L., 12.915 €.




Ayudas a cortometraje realizado

Primera fase



	Ainhoa, de Banatu Filmak S.L., 9.119,37 €.

	Australia, de Lolita Producciones Cinematográficas S.L. White Leaf Producciones S.L., 2.985,65 €.

	Candela, de David Fernández Torrico y Muva Brothers S.L., 2.018 € y 4.708,67 €, respectivamente.

	Cavalls morts (Caballos muertos), de Innovació Mes Gestió Empresarial S.L., 8.848,10 €.

	El andar del borracho, de Escac Films S.L., 3.504,05 €.

	Ihesa, de Señor y señora S.L., 8.708,08 €.

	L'home llop, de Escac Films S.L., 3.840 €.

	Les bones nenes, de Lastor Media S.L., 10.002,95 €.

	Los pestiños de mamá, de Escac Films S.L., 6.757 €.

	Neboa, de Escac Films S.L., 3.960 €.

	Pequeña, silenciosa, de Escac Films S.L., 4.657,80 €.

	Sin descanso - Cannot Rest (The Resurrection Club), de La Claqueta PC S.L., Talycual Producciones S.L., Tito Clint Movies S.L., 18.174,36 €.





Segunda fase



	16 semanas, de Giovanni Maccelli, Raquel Pedreira Núñez, 4.419,96 € y 6.629,95 €, respectivamente.

	Adivina, de Películas Pendelton S.A., 6.158 €.

	Casa, de Escac Films, 5.478,75 €.

	Duelo, de Republicana de Cine S.L., 19.572,46 €.

	El doble, de El Recreo Studio S.L., 11.688,06 €.

	El fracaso, de Tourmalet Films S.L., 14.449,02 €.

	El hombrecillo de papel, de Giovanni Maccelli, 8.418,41 €.

	Elegía, de Escac Films S.L., 5.170,80 €.

	Funky Lola, de Julio Mas Alcaraz, 11.040 €.

	La invitada, de Prospekt Mira S.L., 5.160,18 €.

	Liberty Park, de Cicely Films, 2.654,90 €.

	Lituania, de Uniko Estudio Creativo S.L., 13.416,04 €.

	Lo cotidiano, de David Lara Hernández, Muak Canarias S.L., 4.561,40 € y 1.354,17 €, respectivamente.

	Los invitados siempre vuelven, de Iberfilm Partners S.L, Diego Maximiliano Sabenes, 2.653,33 € y 10.613,32 €, respectivamente.

	Madre, de Malvalanda S.L., Caballo Films S.L., 1.342,92 € y 6.330,9 €, respectivamente.

	Marta, de Lucía Forner Segarra, 11.496,71 €.

	Miss Wamba, de Cajón de Ideas Producciones S.L., 10.683,36 €.

	Morning Cowboy, de Travelogue Studio S.C.P, 32.671,77 €.

	Naturaleza muerta, de Escac Films S.L., 5.998,45 €.

	Nevada, de Jon Fernández Calleja, 2.217,58 €.

	Ni una sola línea, de Nadia Mata Portillo, 5.090,48 €.

	Nuestro viejo (y el mar), de Gorka Zalacain Bengoa, 14.646,05 €.

	Primavera rosa en Brasil, de Creta Producciones S.L, Malvalanda S.L., Paisajes Invisibles, 5.184,02 €.

	Respirando, de Yadira Avalos Benitez, 8.063,12 €.

	Ringo, de Escac Films S.L., 4.251,60 €.

	Scratch, de David Valero Simón, Jaibo Films S.L., 10.180,85 € y 1.131,21 €, respectivamente.

	Tabib, de Potenza Producciones S.L., 16.676,61 €.

	The APP, de Foresta Films S.L., I'm Quiubo S.L., 4.171,35 €.

	The Fourth Kingdom, de Jaibo Films S.L., 6.225,60 €.

	The Neverending Wall, de Ábano Produccions S.L., 2.318,45 €.

	The Stunt Manual, de Jaibo Films S.L., 8.068,80 €.

	Verano'78, de Escac Films S.L., 5.428,80 €.

	Y Nadia más que tú, de Naniano S.L., 8.429,52 €.

	Zarpazo, de Ziggurat Films S.L., Tartar Films S.L., 8.669,08 €.









Año 2018

Ayudas sobre proyecto



	Acróbatas en el iglú, de Antonello Novellino, 10.400 €.

	Acto reflejo, de Alfonso Día Sánchez Archidona, 2.400 €.

	All I Need Is a Ball, de Implicate S.L., 22.637,60 €.

	Arenal, de Vermut Films S.L., 3.150 €.

	Augas Abisais, de Xacio Rodríguez Baño, 12.800 €.

	Best Seller, de Alhena Production S.L., 9.000 €.

	Candela, de Innovació Mes Gestió Empresarial S.L., 22.565,60 €.

	Cosplay: más que disfrazarse, de Spain Trendy Ikenoya S.L., 6.800 €.

	Daucus Carota, de Nanouk Films S.L., 11.148 €.

	Ekilibrio, de En Buen Sitio Producciones S.L., 15.319,60 €.

	El gran salto adelante, de El Kinograf S.L., 20.385,60 €.

	El pas de Sant Joan, de Fosca Films S.L., 4.800 €.

	El perro, de Esperanto Producciones S.L., 18.239,20 €.

	El silencio infinito, de Underdog Films S.L., 24.371,60 €.

	El sueño de los perros, de El Medano Producciones S.L., 12.600 €.

	Enciende la luz, de Odessa Films S.L., 9.380 €.

	Gigi 33, de Euphoria Productions S.L., 14.647,99 €.

	Intermedio, de Talycual Producciones S.L., 20.340 €.

	La eminencia, de Giovanni Maccelli, 8.596,25 €.

	Let's Go To Antarctica!, de Películas Pendelton S.A., 2.520 €.

	Los honores, de Caduco Films S.L., 24.040 €.

	María, de Tandem Entertainment S.L., Alba Sotorra S.L. 6.922 €.

	Memoria, de Underdog Films S.L., 19.964,80 €.

	Metamorphosis, de Bigaro Films S.L., 24.400 €.

	Mom, de Alhena Production S.L., 9.600 €.

	Muero por volver, de White Leaf Producciones S.L., 18.800 €.

	No es coma, de Banatu Filmak S.L., 6.800 €.

	Nur, de Suspiro Films S.L., Oditty Films S.L., 5.418 € y 10.062 €, respectivamente.

	Oculto, de Amania Films S.L., 2.857,61 €.

	Ráfagas de vida salvaje, de Mammut Silms S.L., 9.178,80 €.

	Refugiados en Atenas, de Lamia Producciones Audiovisuañes S.L., 10.800 €.

	Stanbrook, de Nephilim Producciones S.L, Nakamura Films S.L., 5.490 € y 21.960 €, respectivamente.

	Suc de síndria, de Distinto Films S.L.U, 17.600 €.

	Tanto como siempre, de Fuera de Campo Producciones S.L., 8.000 €.

	Tres veces, de Elamedia S.L., 24.400 €.

	Un coche cualquiera, Amania Films S.L., 11.802,60 €.

	Una casa en el campo, de Coming Soon Films S.L., 14.144 €.

	Unos vienen, otros se van, de Víctor Nores Lorenzo, 3.520 €.

	Vera, de Tandem Entertainment S.L., 21.510 €.

	Vigo. 16 de diciembre, de Ringo Media S.L., 12.000 €.

	Yo, un monstruo?, de Most Wanted Studio S.L., 23.600 €.

	Zapatos de tacón cubano, de Julio Mas Alcaraz, 13.028,75 €.

 


Ayudas a cortometraje realizado



	Aprieta pero raramente ahoga, de Amania Films S.L., 4.275,66 €.

	Ato San Nen, de Pedro Collantes de Terán Bayonas, 6.147,90 €.

	Ayer o Anteayer, de Kiko Medina Producciones Cinematográficas, 5.679,31 €.

	Bani, de Apnea Films S.L., 15.508,42 €.

	Bicho, de Aliwood Mediterráneo Producciones S.L., 5.670 €.

	Cerdita, de Imval Madrid S.L., 14.300 €.

	Compatible, de Pau Bacardit Gallego, 6.300 €.

	Confía en mí, de Javier Navarro Montero, 2.800 €.

	Cunetas, de Pau Teixidor Coloma, Coming Soon S.L., 3.951,83 €.

	El atraco, de Alfonso Díaz Sánchez Archidona, Jesús Soria Casas, Summer Films, 2.002,86 €.

	El ermitaño, de Pasozebra Producciones, 36.466,20 €.

	El nadador, de Dexiderius Producciones audiovisuales S.L., 14.296,60 €.

	El rebaño, de Vórtice Media Producciones S.L, 15.532,59 €.

	Els sis graus de llibertat, de Colibri Stidio S.C.P, de 3.360 €.

	Foreigner, de Labalanza Producciones S.L., 31.549,06 €.

	Greykey, de Inicia Films S.L., Enric Ribes Reig, 2.080,10 € y 1.039,90 €, respectivamente.

	Hoissuru, de Dynamite Films S.L., 8.378,84 €.

	Jauría, de El Dedo en el Ojo S.L., 14.800 €.

	Jezebel Spring Rolls, de El Dedo en el Ojo S.L., 18.670 €.

	La mala fe, de Alhena Productions S.L., 5.584 €.

	La noche, de Uniko Studio Creativo S.L., 13.500 €.

	La última virgen, de Escac Film S.L., 6.480 €.

	Las aventuras del joven Félix, de Dibulitoon Studio S.L., 42.000 €.

	Las Vegas, de Giovanni Maccelli, 5.317,46 €.

	Matilde mía, de Odessa Films S.L., 3.948 €.

	Matria, de Ringo Media, 1.328 €.

	Nana, de Centea Infonomics S.L., 8.847,18 €.

	Nuestra vida como niños refugiados en Europa, de Making Doc Producciones S.L., 12.025,60 €.

	Polaroids. El almacén de la memoria, de Signo Digital S.L., 4.938,07 €.

	Primavera rosa en España, de Creta Producciones S.L, Pasajes invisibles S.L., Malvalanda S.L., 7.200 €.

	Rocco, de Escac Films S.L., 6.000 €.

	Seattle, de Solita Films S.L., 1.817,40 €.

	Second Line, de En Buen Sitio Producciones S.L., 7.037,73 €.

	Tomorrow, de Voodoo Productions S.L., 10.557,33 €.

	Triple Room, de FTFCAM S.L., 14.000 €.

	Un cuento familiar, de Aquí y allí Films S.L., 18.642,56 €.

	Un país extraño, de Foro Sonoro Coproducciones S.L., 8.413,93 €.

	Uno, de Javier Pascual Marco Rico, 3.053,27 €.

	Why Are We Here, de Salon Indien Films S.L., Mediatag Crossmedia S.L., Néstor López Ferreira, Dynamite Films S.L., The Other Film Production S.L., 6.480 €.








Año 2019

Ayudas sobre proyecto



	¿Dónde estabas tú?, de Onair Comunicación Producciones S.L., 27.450 €.

	A la cara, de Javier Pascual Marco Rico, 9.0521,84 €.

	Aitana, de El viaje Producciones Integrales Canarias, 27.450 €.

	Alegrías Riojanas, de Euskadi Movie A.I.E., 27.450 €.

	Anoche conquisté Tebas, de Subwoofer Team S.L., 14.182,20 €.

	Can Gardell, de Cornelius Films S.L., 25.925 €.

	Carne, de Abano Produccions S.L., 22.410 €.

	Carnívoro, de Amania Films S.L., 16.497 €.

	Caronte, de Manuel Agustín Muñoz Rivas, 24.400 €.

	Cocorico, de Tourmalet Films S.L., 27.450 €.

	Corre, de Potenza Producciones S.L., 21.671,36 €.

	El médico cura, de Apellániz and De Sosa S.L., 19.588,25 €.

	Está amaneciendo, de Cristina Hergueta Garde, Guillermo Benet Pérez, Rafael Alberola Rubio, 2.378,36 €, 642,80 € y 192,84 €, respectivamente.

	Farruca, de Vayolet Films, 24.300 €.

	Homeless Home, de Uniko Estudio Creativo S.L., 19.000 €.

	Homo erectus, de Mr. Miyagi Films S.L., 23.587,50 €.

	Jo Ta Ke, de Aitziber Olaskoaga Ajuria, 4.186 €.

	La pared, de Caduco Films S.L., 25.925 €.

	Los conspiradores, de Estela Films S.L., Estela Producciones cinematográficas S.L., 5.702,53 € y 3.801,69 €, respectivamente.

	Mi vida al principio, de White Leaf Producciones S.L., Ana Puentas Margarito, 15.120 € y 6.480 €.

	Mujer bajo la lluvia, de Alba Sotorra S.L., 1.686 €.

	No podrás volver nunca, de Mónica Mateo Fernández, 14.796 €.

	Ofrenda, de Alexis Delgado Burdalo, 16.863 €.

	Or vermell, de Sanmor Desarrollo empresarial S.L., 14.666,91 €.

	Paraíso en llamas, de Proyectos Audiovisuales Arqueológicos y Multimedia MLK S.L., 13.608,92 €.

	Pez volador, de Rinoceronte Films S.L., 10.800 €.

	Por donde pasa el silencio, de Mammut Films S.L., 93 metros S.L., 16.650 €.

	Sine Die, de Inicia Films S.L., 16.650 €.

	Snowball (antes Barbican), de Tourmalet Films S.L., 23.332,50 €.

	Soy vertical pero me gustaría ser horizontal, de Subwoofer Team S.L., 15.383,30 €.

	The Monkeys, de Lightbox Animation Studios S.L., 24.400 €.

	Yo, de Ferdydurke Films S.L., 21.320 €.




Ayudas a cortometraje realizado



	Ane, de Amania Films S.L., 2.702,96 €.

	Anónimo, de Cabo a Rabo S.l., 5.916,69 €.

	Benidorm 2017, de Escac Films S.L., 3.000 €.

	Best Seller, de Alhena Production S.L., 6.440 €.

	Black Bass, de Rohit Bhagwan Narwani, 13.437,15 €.

	Cerraduras, de Plan Secreto S.L., 5.600 €.

	De repente, la noche, de Cristina Bodelon Maceiras, de 5.209,01 €.

	Donde nos lleve el viento, de Making Doc Producciones S.L., 7.428,66 €.

	Flora, de Jon Fernández Calleja, 8.960 €.

	Homomaquia, de Abano Produccions S.L., El gatoverde Producciones S.L., 6.754,50 € y 355,50 €, respectivamente.

	L'Ombra, de El Dedo en el Ojo S.L., 4.800 €.

	La comulgante, de Ignacio Lasierra Pinto, 8.720 €.

	Le higuera, de Cornelius Films S.L., 17.564,89 €.

	León y Morgana, de Enrique Antonio Leal Leal, 12.937,40 €.

	Leyenda dorada, de Apellaniz and De Sosa, 7.000 €.

	Los espacios confinados, de Shira Ukrainitz, Tourmalet Films Sl:l, Omar Al Abdul Razzak Martínez, 4.683,77 €, 2.341,89 €, 780,63 €, respectivamente.

	Madrid-Atocha, de Jorge Dayas Lozano, 11.200 €.

	Malpartida, de Altamira Entertaiment S.L., 14.670,08 €.

	Martinica, de El inquilino Producciones S.L., 2.619,63 €.

	Miedos, de Eye Slice Pictures SL., 2.369,40 €.

	Miss Mbulu, de Jaibo Films S.N.L.E., 15.083.89 €.

	Mohcine, de Smiz and Pixel S.L., 1.990,63 €.

	Mujer sin hijo, de Kabiria Films S.L., 3.795,85 €.

	Next, de Cristina Bodelon Maceiras, 1.939,59 €.

	Omar, de Films de L'Orient S.L., 6.511,52 €.

	Ráfagas de vida salvaje, de Mammut Films S.L., 9.184,42 €.

	Rarotonga, de Voodoo Productions S.L., 2.293,71 €.

	Sancho, de Hugo Camacho de la Riva, 4.000 €.

	Snorkel, de Caballo Films S.L., 10.230,08 €.

	Soy una tumba, de Uniko Estudio Creativo S.L., 13.050 €.

	Suc de síndria, de Distinto Fims S.L.U., 10.648 €.

	Tahrib, de Escac Films S.L., 4.608 €.

	Taro, de Pacific Media S.L, 14.000 €.

	Te busco en todos, de Escac Films S.L., 2.496,37 € y 832,13 €, respectivamente.

	Tempestad, de Polar Star Films S.L., 16.152,30 €.

	Todos mis padres, de Talycual Producciones S.L., 15.030,64 €.

	Vaca, de Josep Oriol Ruiz Llovera, 11.436,19 €.

	Volver a ver la noche, de El Dedo en el Ojo S.L., 9.840 €.

	Vida modelo, de Calabaza Films S.L., Prospekt Mira S.L., 2.496,37 € y 832,13 €, respectivamente.




Comunidades autónomas


Uno de los pilares fundamentales en los que se apoya la producción del cortometraje se relaciona directamente con las ayudas públicas. Además de las que se ofrecen en el seno del ICAA, también las comunidades autónomas convocan estas subvenciones al encontrar en el corto una potencial herramienta para la promoción de las regiones, la mejora de la industria y la economía. Pero también por genuina defensa institucional de la cultura, por insuficiente que pueda seguir siendo: se mantiene la creencia de que el corto es un generador de talento, una manera de introducirse en la industria audiovisual por parte de las nuevas generaciones y, más allá de estas consideraciones, también un valor artístico en sí mismo. La comunidades autónomas han continuado fomentando este formato a través de la financiación pública: un respaldo que, en realidad, ha sido muy desigual en las distintas comunidades, aunque prácticamente todas ellas comparten una vocación común de promoción cultural que no solo se ciñe a lo estrictamente cinematográfico. Un claro ejemplo de esto último está en los requisitos y los criterios de valoración que, en algunas comunidades, condicionan la recepción de las ayudas a ser obras realizadas en la lengua propia de la región.

Como ya se ha mencionado, y al igual que sucedía en la década anterior, hay diferencias notables entre las comunidades autónomas, muchas de las cuales disponen de distintos organismos o secciones para la promoción cultural. En algunas de ellas existen departamentos específicos para el audiovisual e incluso instituciones especializadas, como es el caso de las ‘Film Comissions’ que se han creado en varias regiones, como encargadas de la promoción y difusión cinematográfica de cada territorio. Además, cada comunidad concreta las líneas de acción según sus propios criterios, con planes estratégicos respecto a estas ayudas que abarcan más de un año y aseguran, por tanto, el apoyo durante más tiempo. La variabilidad de los apoyos se debe a los diversos enfoques que se aplican en cada territorio, que responden a su vez a una política cultural mucho más amplia (no solo relativa a la industria cinematográfica) y, como particularidad de esta década, a los recortes que en materia de cultura se han producido durante estos años. Así, algunas de las comunidades han mantenido las ayudas dentro de sus presupuestos aunque reducidos drásticamente, en otras no se han publicado las convocatorias todos los años e incluso algunas han cesado de hacerlo por completo, mientras que en unos pocos casos han regularizado las subvenciones y se han mantenido constantes y comprometidas con el formato.

El siguiente repaso por las distintas comunidades ofrece un análisis detallado del tipo de ayudas a la producción que ha otorgado cada una de ellas durante los últimos diez años, los criterios y requisitos establecidos en las convocatorias, las cuantías concedidas y una relación de los proyectos beneficiarios en cada una de ellas. Un acercamiento que pretende hacer visibles las ayudas a la producción del corto por todo el territorio español, que evidencia las limitaciones pero también las posibilidades que se le ofrecen al formato; una situación tan estimulante como desalentadora que no termina de fijar una tendencia igualitaria para toda España.



Andalucía6


La Secretaría General de Cultura diseña las estrategias y recursos en materia cinematográfica y de artes audiovisuales a través del Decreto 213/2015 sobre la estructura orgánica de la Consejería de Cultura. Este decreto, que hace referencia a la Ley 1/2011 de 17 de febrero de ordenación del Sector Público de Andalucía, atribuye a la Secretaría General de la Agencia Andaluza de Instituciones Culturales entre sus finalidades la facultad de tramitar y convocar subvenciones. De esta manera, la Consejería de Cultura favorece el desarrollo de aquellas actividades encaminadas al enriquecimiento cultural y también económico  a través del fomento de las ayudas al sector del audiovisual, al formar parte esencial de la sociedad. Estos objetivos se concretan en distintas actividades impulsadas desde la propia Consejería, como son el fomento de la creación de obras cinematográficas y audiovisuales y la incorporación de las nuevas generaciones de profesionales al sector de la producción audiovisual.

En 2017 se publica la orden por la que se establecen las bases reguladoras de la concesión de subvenciones, en régimen de concurrencia competitiva, a la producción de cortometrajes. Esto es, la Orden del 19 de mayo de 2017, surgida a raíz de la Orden de julio de 2011, es la que regulaba de manera conjunta las ayudas a proyectos de producción de audiovisuales, entre los que figuran los cortometrajes. Atendiendo a los cambios y necesidades surgidos en los últimos años dentro del sector audiovisual (a los que la misma orden se refiere como un aumento de las producciones, la diversificación de los productos y la proliferación de nuevas empresas de producción), se deduce la necesidad de adecuar las cuantías a esa realidad de mercado y, sobre todo, a agilizar el proceso de concesión y gestión de las ayudas, por lo que se terminarán regulando de manera independiente las distintas líneas de proyecto.

Esta nueva orden expone que las solicitudes están supeditadas a factores como la necesidad de que las personas que integran el órgano de valoración dispongan del guion del cortometraje a efectos de poder valorar criterios como la calidad y valor artístico y técnico del mismo. Se hace imprescindible aportar documentos como el presupuesto o el plan de financiación y documentación acreditativa de los mismos: otras ayudas, subvenciones, contratos o cartas de compromiso de inversiones privadas, importes de las capitalizaciones que se comprometen a asumir personas físicas o jurídicas con las que las personas o entidades productoras del cortometraje para el que se solicite la ayuda hayan suscrito algún contrato de trabajo... En definitiva, conocer los detalles de los distintos contratos y compromisos para establecer una mejor adecuación y coherencia con el presupuesto de la actividad.

Uno de los aspectos que favorece la nueva legislación es la facilidad para la presentación en diferentes convocatorias y a distintos tipos de ayudas, aunando la documentación que se solicita. Desde 2007, se introduce una mejora para avanzar en la igualdad de género, otorgando mayor puntuación en función del mayor porcentaje de participación de mujeres en el equipo técnico de la producción. Por el contrario, quedan fuera de los criterios el compromiso medioambiental, la ponderación del impacto en la salud y la seguridad laboral y la valoración de los empleos estables creados, así como las condiciones de discapacidad.

Entre los criterios que deben reunir las obras presentadas se encuentra la limitación de la duración del cortometraje (que se establece en 30 minutos). Los proyectos también deben cumplir al menos dos de los siguientes requisitos:


* Que el contenido de la obra audiovisual permita un mejor conocimiento de la diversidad cultural, social y política de Andalucía, Europa o a nivel universal.

* Que el contenido de la obra promueva la integración social andaluza, europea y universal.

* Que la obra audiovisual promueva el conocimiento de hechos y personales históricos o actuales.

* Que el contenido haga referencia a un acontecimiento de significación universal o de interés, sea ficticio o real.

* Que el contenido esté relacionado con asuntos o temáticas que forman parte de la realidad social, cultural o política andaluza, europea y universal, o con incidencia sobre ellos.

* Que la obra sea audiovisual y se dirija específicamente a un público infantil o juvenil.


Establecen las bases reguladoras que será subvencionable el conjunto de operaciones necesarias durante la preproducción, el rodaje, la posproducción, así como para la promoción del corto. Se establece una cuantía máxima de 20.000 € por cortometraje, a excepción de las películas de animación, cuyo límite se establece en 30.000 €, y en cualquier caso no pudiendo superar el 60% del presupuesto total del cortometraje.

Para la valoración de los trabajos se atiende fundamentalmente a la calidad y el valor artístico y técnico del guion, la generación de actividad económica en Andalucía (proyectos que supongan un gasto e inversión en territorio andaluz), el desarrollo del corto en la comunidad, el interés cultural del proyecto, la fidelidad con el plan de financiación acreditado, así como al presupuesto diseñado, la experiencia y trayectoria del equipo profesional del cortometraje además de, como se ha señalado anteriormente, la participación de mujeres en el equipo técnico.

En la siguiente tabla se puede observar la evolución de las cuantías y número de trabajos que han sido subvencionados durante la presente década:



 
  	Año
  	Ayudas sobre proyecto
  	Ayudas a corto realizado
  	Presupuesto concedido
 

 
  	2010
  	7
  	2 (50.000€)
  	126.000€
 

 
  	2011
  	11
  	-
  	101.729€
 

 
  	2012
  	4
  	3 (20.000€)
  	68.969,91€
 

 
  	2013
  	No se destina ninguna subvención en este año
 

 
  	2014
  	11
  	0
  	109.557,13 €
 

 
  	2015
  	7
  	0
  	72.353,57 €
 

 
  	2016
  	No se destina ninguna subvención en este año
 

 
  	2017
  	7
  	0
  	79.998,37 €
 

 
  	2018
  	4
  	0
  	44.512 €
 

 
  	2019
  	9
  	0
  	84.999,99€
 

 
  	TOTAL
  	4.970.628,22
  	2.426
  	400
 





A la luz de los datos, resulta complicado estimar la evolución que sufrirán las ayudas en un futuro, ni siquiera inmediato. Hay, ante todo, una inestabilidad y falta de seguridad a la hora de financiar los cortometrajes, siendo muy variable la cantidad de proyectos que han recibido ayudas a lo largo de la década. En dos ocasiones (2013 y 2016) ni siquiera se otorgaron subvenciones y, a excepción de 2010 y 2012, tampoco se han financiado cortometrajes realizados, algo que se venía haciendo regularmente en la comunidad desde 2005. Pero, sin duda, el dato más relevante surge al comparar el número total de cortometrajes y proyectos subvencionados a lo largo de la década con las cifras manejadas en la década anterior. Así, mientras que de 2000 a 2009 se otorgaron ayudas a un total de 131 cortometrajes, con un presupuesto concedido de 1.947.065 €, en esta década tan sólo se han subvencionado 65 proyectos con una inversión total de 728.119,97 €. Una cifra sustancialmente inferior a la concedida en la década pasada y que manifiesta una apuesta muy inferior a la demostrada en otros tiempos por este tipo de obras audiovisuales. A pesar de la legislación y de las políticas públicas aprobadas durante estos años, la realidad evidencia que el compromiso manifestado por ciertas autonomías por el cortometraje ha empezado a decaer e incluso a poner en peligro su propia supervivencia.

A continuación se adjunta el título de los cortos beneficiados en cada una de las convocatorias7:






Año 2010



	Bitseller, Genoma Imagen Digital S.L., 40.000 €.

	El ingenio, 29 Letras, S.L.L, 20.000 €.

	Hambre, Producciones Doñana S.L.L., 10.000 €.

	La dama de sal, Producciones La Relojería S.L., 22.000 €.

	La dama y la muerte, Kandor Graphics, S.L. 30.000 € (a cortometraje realizado).

	Penumbra 3D: el desafortunado reencuentro de Larry Bird, Áralan Films S.L., 10.000 €.

	Room, Fernando Franco García, 10.000 €.

	Tosferina, Letra M Producciones, S.L., 20.000 € (a cortometraje realizado).

	Triadas, Bernabé Bulnes Gómez, 14.000 €.








Año 2011



	¿Has oído esa flauta?, Híbrida S.L., 19.542 €.

	70 M2, La Mirada Oblicua, 5.000 €.

	El defensor, La Claqueta PC, S.L., 4.365 €.

	El dibujo del tiempo, Azhar Media S.L., 8.465 €.

	La media vuelta, Fernando Franco, 10.610 €.

	Puñetera y pelotero, Marcos Busatori, 4.707 €.

	Subterráneo, La Mirada Oblicua, 24.000 €.

	Tchang, Doscatorce, 4.548 €.

	Tin y Tina, Producciones Doñana S.L.L., 4.267 €.

	Tres, La Balanza, 4.279 €.

	Voice Over, Encanta Films, 15.796 €.








Año 2012



	Culpable hasta la muerte, Busatori Montesinos Marcos, 6.628,35 € (a cortometraje realizado).

	Postales desde la luna, Medina Bellver José Francisco, 6.168,58 € (a cortometraje realizado).

	No tiene gracia, La Balanza Producciones S.L., 20.733,86 €.

	Celebraciones, Azhar Media S.L., 12.736,05 €.

	Ánima, Acheron Films S.L., 10.000 €.

	Caen piedras del cielo, Fatal Tormento Films S.L.N.E., 25.500 €.

	Penumbra 3D: el desafortunado reencuentro de Larry Bird, Áralan Films S.L., 7.203,07 € (a cortometraje realizado).








Año 2014



	¿Jaque mate?, Pixeltoon S.L., 10.355,55 €.

	6 abuelos en busca de autor, Azhar Media S.L., 7.673,40 €.

	Alleycats, Blow Studio S.L., 9.795 €.

	Bolingo, el bosque del amor, La Maleta Creación Cultural S.L.,14.171,47 €.

	El juego del escondite, Híbrida S.L., 6.276,13 €.

	El marido era fumigador de campos, Ana María Ruiz López, 15.372,90 €.

	El sastre de Shackleton, Acróbata Producciones Audiovisuales S.L., 12.042,63 €.

	Las ratas, la viga y el soldadito de plomo, La Maleta Creación Cultural S.L., 7.169,85 €.

	Not The End, Producciones Transatlánticas S.L., 9.039,60 €.

	Show Me Now!, Yolaperdono S.L., 8.191,82 €.

	Triple cuelgue, Mundoficción Producciones S.L., 9.468,81 €.








Año 2015



	Conversaciones ajenas, Yolaperdono S.L., 3.783,44 €.

	El secreto de las cinco hojas, Rafael Vera Jiménez, 17.293,89 €.

	Extranjero, Labalanza Producciones S:L., 19.182,54 €.

	Joselito, 700 G Films, S.L., 13.817,44 €.

	Normal, José María, 7.261,63 €.

	Supertivolino, Puraenvidia S.L., 3.062, 04 €.

	Un billete a Nunca Jamás, El Mandaito Producciones S.L., 7.952,59 €.








Año 2017



	El álbum, La Dimensión Absurda S.L., 11.536,45 €.

	El país de los cimerios, La Maleta Creación Cultural S.L.L., 8.520,79 €.

	El prenauta, Enciende Televisión S.L., 16.064 €.

	Llamando al cielo, Sarao Films, S.L., 8.087,22 €.

	Palmera seca, Magnetika Producciones S.L., 15.296 €.

	Paraíso en llamas, Proyectos Audiovisuales Arqueológicos Aultimedia MLK S.L., 5.310,58 €.

	Samsa, Marila Films S.L., 15.183,33 €.








Año 2018



	Black Bass, Narwani Rohit Bhagwan, 8.512 €.

	Contigo (toda una vida), La Claqueta PC, S.L., 20.000 €.

	El sueño de los perros, El Medano Producciones S.L., 7.000 €.

	La cicatriz, Cristina Serena Seguí, 9.000 €.








Año 2019



	A ninguna parte, Malas Compañías PC, S.L., 12.422,10 €.

	BLVMPER, Etera Films S.L., 5.199,95 €.

	Las alturas, La Maleta Films S.L.L., 4.394,37 €.

	Los ojos de Erebo, Pecado Films S.L., 4.490,15 €.

	Los ojos de Erebo, Sergio Llastarry García, 4.490,15 €.

	Pompita, Enciende Televisión S.L., 10.752 €.

	Segundas oportunidades, Lovetheframe S.L., 20.064 €.

	Xun, Tarkemoto S.L., 15.904 €.

	Yo, Ferdydurke Films S.L., 7.263,27 €.




Aragón8


Las ayudas a la producción audiovisual por parte del Gobierno de Aragón se convocan desde la Consejería de Educación, Cultura y Deporte (más concretamente desde la Dirección General de Cultura), según el Decreto 18/2009 de 10 de febrero, del Gobierno de Aragón, que es quien habilita a la Consejería de Educación, Cultura y Deporte en su artículo 2.2 a establecer las bases reguladoras de concesión de subvenciones en la materia que le atañe. Con ello se pretende impulsar el desarrollo y la consolidación de la producción audiovisual en todo el territorio aragonés, subvencionando las producciones audiovisuales en las modalidades de cortometraje de ficción, documentales, videocreaciones o creaciones audiovisuales. Pueden optar a estas ayudas las personas físicas nacidas o residentes en Aragón y las asociaciones creadoras de audiovisuales que desarrollen su actividad en las provincias de Aragón. Se establece una duración máxima de 30 minutos para los cortometrajes.

Entre los criterios para la adjudicación de las ayudas se atiende a la calidad, el valor artístico y la originalidad del proyecto; el presupuesto y la adecuación a su desglose de producción; la aportación al Patrimonio Cultural Audiovisual de Aragón; el plan de explotación y su viabilidad; la cualificación del equipo técnico, equipo de producción y artístico; el currículum del realizador; y la contribución al fomento del empleo en el sector, sobre todo atendiendo a la composición de los equipos y la presencia de técnicos y otros profesionales aragoneses.

A partir de la convocatoria de 2017, publicada mediante la Orden ECD/217/2016, de 24 de febrero, por la que se establecen las bases reguladoras para la concesión de subvenciones en materia de cultura y patrimonio cultural y modificada, posteriormente, por la Orden ECD/763/2017, de 31 de mayo, se establece la siguiente distinción referida a los cortometrajes:

- La realización de cortos con una duración máxima de 30 minutos, que sean la primera producción audiovisual realizada por un director novel (empresario individual) o por una empresa productora con menos de dos años de antigüedad, pero con domicilio en Aragón. Para poder ser considerada primera producción audiovisual, se establece que aquellos que solicitan la concesión no tengan registrada ninguna producción audiovisual en ningún depósito legal.

- La realización de cortometrajes con una duración máxima de 30 minutos por empresas del sector audiovisual (también con domicilio en Aragón) que hayan registrado en cualquier depósito legal una producción audiovisual con anterioridad a la publicación de la convocatoria.

La convocatoria de 2017 concreta que la subvención del proyecto será completa. En las convocatorias de los años posteriores se ha mantenido esta distinción entre las producciones noveles y producciones consolidadas, una garantía para promocionar el talento y dar oportunidad a las nuevas generaciones al contar con una cuantía para estos primeros cortometrajes.

El siguiente cuadro recoge el resumen de las partidas presupuestarias concedidas por año y el número de cortometrajes subvencionado:



 
  	Año
  	Cortometrajes subvencionados9
  	Presupuesto total concedido10
 

 
  	2010
  	16
  	61.000 €
 

 
  	2011
  	7
  	30.000 €
 

 
  	2012
  	9
  	37.500 €
 

 
  	2013
  	5
  	20.500 €
 

 
  	2014
  	6
  	28.950 €
 

 
  	2015
  	5
  	15.000 €
 

 
  	2016
  	4 (2/2)
  	32.737,50 € (9.937,5 € / 22.800 €)
 

 
  	2017
  	7 (3/4)
  	48.868 € (17.568 € / 31.300 €)
 

 
  	2018
  	4
  	26.806 €
 

 
  	2019
  	8 (3/5)
  	49.887,5 € (14.887,5 € / 35.000 €)
 

 
  	TOTAL
  	66
  	351.249 €
 









Año 2010



	Crece, 3.000 €.

	El gran vals, 4.000 €.

	El robánimas. El romancero en la noche, 3.500 €.

	El último aragonés vivo 2, 3.500 €.

	Figura, 3.000 €.

	Herencias, 3.000 €.

	La culpa aprieta más gatillos, 4.000 €.

	La granja, 4.000 €.

	La nave, 4.500 €.

	Los aromas de Irene, 4.000 €.

	Manolo García Maya (Desde el otro lado de la barra), 3.000 €.

	Noche de lobos, 5.000 €.

	Sucumbíos, tierras sin mal, 3.000 €.

	Sueños colectivos, 2.000 €.

	Un Dios que ya no ampara, 7.000 €.

	Voces, 4.500 €.








Año 2011



	Abstenerse agencias, 6.000 €.

	Camping, 6.000 €.

	Chan chan, 4.000 €.

	Cosetas d’adentro, 2.000 €.

	Los caballos salvajes, 4.000 €.

	Sobre la misma tierra, 5.000 €.

	Tic tac, 3.000 €.








Año 2012



	¿Qué ves?, 4.500 €.

	Canfranc, la estación espía, 4.000 €.

	El cormorán, 5.000 €.

	El repartidor de alegrías, 5.000 €.

	Francostein, 1.000 €.

	La asfixia, 5.000 €.

	La luz en el espejo, 5.000 €.

	Marcelino, no te vayas, 4.000 €.

	Yasuni, el buen vivir, 4.000 €.








Año 2013



	¿Cuántos cocodrilos caben en un mes?, 3.400 €.

	¿Por qué escribo?, 5.500 €.

	Aragón. El río que llegó al mar, 4.200 €.

	Te escucho, 4.000 €.

	Tierraseca, 3.400 €.








Año 2014



	Análisis de sangre azul, 7.920 €.

	Brueghel oculto, 3.000 €.

	Descubriendo a Mosen Bruno, 4.000 €.

	Poetas de Cierzo y del Ebro, 4.200 €.

	Trasmoz. Leyendas del Moncayo, 3.800 €.

	Tres retratos, 6.030 €.








Año 2015



	Anhelos en piedra, 2.410 €.

	El encuentro, 2.900 €.

	Milkshake Express, 3.050 €.

	Rewind, 3.400 €.

	Santos, 3.500 €.








Año 2016 (distingue entre noveles y consolidados)



	Cuarenta días de niebla, 14.800 €.

	Dos segundos de silencio, 5.156,25 €.

	El color de la sed, 4.781,25 €.

	La tierra muerta, 8.000 €.







Año 2017 (distingue entre noveles y consolidados)



	Cerezas, 5.450 €.

	El astronauta, 8.000 €.

	Habitación 110, 5.118 €.

	Help, 8.000 €.

	Inmortal, 7.000 €.

	Mi querido balón, 9.400 €.

	Monasterio de Santa María de Sigena, 5.900 €.








Año 2018 (sólo consolidados)



	Gastos incluidos, 7.648 €.

	Imaginaria, 8.100 €.

	La comulgante, 8.808 €.

	Yo confieso, 2.250 €.








Año 2019 (distingue entre noveles y consolidados)



	Cardelinas, 5.687,5 €.

	En racha, 8.100 €.

	La primera comida, 7.800 €.

	La sombra del pescador, 3.200 €.

	Mujeres al atardecer, 2.500 €.

	Sí quiero, 6.000 €.

	Solo, 8.450 €.




Uno de los cambios más destacados de la década se produce en sus primeros años, dado que de 2010 a 2011 el presupuesto se reduce a algo menos de la mitad, pasando de 61.000 € a 30.000 €. Esta bajada se debe a dos factores: el recorte presupuestario (debido, fundamentalmente, a la crisis económica) y por otro el apoyo al largometraje, al que se impulsa destinando  más  presupuesto.

Pero lo más significativo se encuentra en esa modificación que introducen las convocatorias a partir de 2016, las dos modalidades para directores o productoras noveles y otra para consolidados, una forma de blindar la financiación y que ambas no tengan que competir entre ellas y garantizando, por tanto, el acceso a las ayudas al nuevo talento, que de otra manera se vería en clara desventaja.

Otro de los datos que resalta del cómputo general es el importe tan bajo que se entregó en 2018, que no es tanto una reducción presupuestaria como un retraso en la publicación de la convocatoria, lo que provocó la concesión de un importe menor y, por tanto, de menos concurrencia.



Principado de Asturias11


Durante la pasada década, la Comunidad Autónoma del Principado de Asturias convocaba ayudas entre las que se encontraba el impulso de las actividades cinematográficas y de vídeo para fomentar la cultura en todos sus ámbitos. Estos últimos diez años la convocatoria apenas ha sufrido modificaciones. La Resolución de 3 de febrero de 2010, de la Consejería de Cultura y Turismo, aprueba la convocatoria de subvenciones a empresas para la realización de actividades culturales de interés regional, para dotar de una infraestructura empresarial sólida para la promoción y difusión de la cultura. Por esta razón, se priorizan estas subvenciones entre las que se encuentran las actividades cinematográficas, siempre dentro del ámbito regional. Es por ello que la convocatoria se circunscribe a programas o actividades culturales empadronados en el Principado de Asturias.

De todas las convocatorias consultadas, tan solo en dos ocasiones han sido subvencionados cortometrajes: en 2016 y 2018.

En el resto de las convocatorias (2010, 2011, 2012, 2013, 2014, 2015 y 2019) figuran otro tipo de actividades subvencionadas: festivales de teatro, producción de largometraje, ferias de arte, ediciones de revistas y libros, producciones teatrales, exposiciones y ferias de arte, talleres de danza y teatro, edición de catálogos cinematográficos... entre otros.

Frente a los 87 cortometrajes subvencionados en la década anterior, tan solo tres han recibido ayudas en el período 2010-2019, un claro síntoma de la poca relevancia que el formato ha tenido en los últimos diez años, con cuantías muy inferiores a las invertidas anteriormente.


Estos son los cortos recogidos en las convocatorias publicadas:




Año 2016



	La búsqueda, Pablo Campillo Ordax, con 880 €.

	Sin plomo, Pablo Campillo Ordax, con 440 €.






Año 2016



	Puedes correr conmigo, Diego Llorente Díaz, con 3.840 €.




Desde 2006 la Film  Commission ‘Asturias Paraíso Cultural’ ha apoyado y colaborado con proyectos cinematográficos. Se trata de una institución gestionada por una sociedad pública que tiene como objetivo fomentar el audiovisual en la región. Entre los trabajos en los que se ha involucrado (documentales y largometrajes fundamentalmente) tampoco hay cortos, un indicio más de la falta de interés por este formato, un menosprecio que se consolida a nivel institucional, cuya falta de impulso económico condena al olvido estas ayudas en el futuro inmediato.



Illes Balears12


La concesión de ayudas ha sido muy irregular durante toda la década, sin una convocatoria específica para los cortometrajes, por lo que las ayudas a este formato se encuentran dentro de las destinadas a la producción de audiovisuales. Es por ello que en la primera mitad de la década apenas se encuentran cortos dentro de las resoluciones con las cuantías concedidas. Entre 2010 y 2015, se han subvencionado 4 cortos, uno en 2010 con 1.635,50 €, dos en 2012 con dos cantidades muy variables (8.890,63 € para el corto L'efect aleatori y 31.359 € para Mallorca souvenir), y un cortometraje en 2015 con 1.494 € de subvención.

No mejora la situación en los años venideros ya que no se encuentran concesiones en 2016 y 2017, aunque sí en los últimos años de la década que cuentan con un mayor número de trabajos subvencionados con cuantías también sustancialmente elevadas.

En 2018, la Consejería de Cultura, Participación y Deportes resuelve la concesión de ayudas para la producción y coproducción de obras audiovisuales de contenido cultural balear para los años 2018 y 2019. Estas ayudas son concedidas a través del Instituto de Estudios Baleáricos (IEB), institución pública adscrita a la Consejería y que ostenta las competencias para el fomento de la producción cinematográfica y audiovisual. Enmarcado dentro de un Plan Estratégico de Subvenciones de la Comunidad Autónoma de las Islas Baleares (para el periodo 2018-2020), las ayudas tienen como objetivo impulsar la producción audiovisual, potenciar y consolidar la industria cinematográfica, mejorar la infraestructura del sector audiovisual que favorezca la divulgación de la cultura de las  Islas Baleares dentro y fuera del territorio así como en el ámbito internacional.

La finalidad de dichas ayudas se encuentra en consonancia con los principios que impulsan el plan estratégico como son el fomento de la cultura balear a través del sector audiovisual; consolidar las industrias audiovisuales y sus posibilidades de exportación, mejorar la rentabilidad económica y social de la cultura balear; y la búsqueda de excelencia en productos culturales baleares.  Entre las modalidades que componen la convocatoria se encuentran los largometrajes de ficción, los que promueven la cultura balear y las producciones y coproducciones de animación; los largometrajes documentales; los cortometrajes de ficción, animación y documentales con una duración máxima de 30 minutos; y las producciones destinadas para ser emitidas en televisión.

Entre las cuantías que detalla la convocatoria se reservan para la modalidad de cortometraje 100.000 € subdivididos según el género: 34.000 € para ficción, 33.000 € para animación y 33.000 € para documental. El importe máximo de las ayudas no podrá superar el 40 % del presupuesto de producción de la obra. Para la baremación de las obras se atiende a los siguientes requisitos: la calidad e interés de la propuesta (originalidad y creatividad de la idea central) y el grado de elaboración y desarrollo del proyecto; la contribución cultural (que ponga en valor el talento artístico balear o tenga como referente una obra literaria balear o escrita en lengua catalana); el impulso de la cinematografía que promueve la cultura de las Islas Baleares y del sector audiovisual; y la viabilidad del proyecto (coherencia entre presupuesto y proyecto y acreditar el 20% de financiación).

La siguiente tabla resume las cuantías concedidas por año así como el número de cortometrajes subvencionados anualmente.



 
  	Año
  	Cortometrajes subvencionados
  	Presupuesto total concedido
 

 
  	2010
  	1
  	1.635,50 €
 

 
  	2012
  	2
  	1.494 €
 

 
  	2015
  	1
  	37.500 €
 

 
  	2018
  	8
  	118.918,32 €
 

 
  	2019
  	4
  	16.000 €
 

 
  	TOTAL
  	16
  	178.297,45 €
 





A continuación, un listado con los trabajos que han recibido financiación pública en esta comunidad autónoma:




Año 2010



	Trumpet, de Anna Petrus Pons, con 1.635,50 €.







Año 2012



	L'efecte aleatori, Nofre Moyà Sureda, con 8.890,63 €.

	Mallorca souvenir, Cinètica Produccions, con 31.359 €.







Año 2015



	Palma 1980, Luis Ortas Pau, con 1.494 €.







Año 2018



	A-106, Nova Televisió S.A., con 13.000 €.

	El castillo de mi madre, Rolando Loewenstein Helguero, con 10.200 €.

	Hostal Orion, Centro de Estudios Fotográficos S.L., con 4.800 €.

	Llengua amb tàperes, Centro de Estudios Fotográficos S.L., con 10.746,67 €.

	Ni remotament Max, La Perifèrica Produccions S.L., con 60.089,23 €.

	Por, Cinètica Produccions S.L., con 2.800,332 €.

	Sergi i Irina, Singular Audiovisual S.L., con 13.000 €.

	Silenci còmplice, Babieka Films S.L., con 4.282,09 €.







Año 2019



	Dona, Margarita Meliá Rigo, con 4.000 €.

	La Kelly, Espaitemps Comunicació S.L., con 4.000 €.

	Sergi i Irina, Singular Audiovisual S.L., con 4.000 €.

	Vamps, CEF Produccions, con 4.000 €.




La tendencia durante las dos últimas décadas en lo relativo al cortometraje en Baleares apunta hacia una falta de impulso económico casi de manera constante: la década anterior se dieron ayudas a un total de 63 cortometrajes con un presupuesto total (real) de 367.925 €, una cifra muy superior a la de este último decenio (178.297 €). Sin embargo, en 2018 se concede a la modalidad del cortometraje un presupuesto muy superior al que se le ha otorgado en veinte años, en un momento en que se amplía el número de ayudas en el sector audiovisual balear, contando con una dotación total de 1,6 millones de euros en el ámbito de cultura. Aunque la cantidad concedida a los cortometrajes resulta algo menor en 201913, la tendencia al final de la década parecía ser creciente; un pronóstico, quizá, de la mejora que estos datos pueden suponer en el futuro para la industria del cortometraje.

Sin embargo, en 2020, el Departament de Cultura, Patrimonio i Política Lingüística del Consell de Mallorca publica la convocatoria de ayudas de minimis para apoyar la realización de proyectos cinematográficos o audiovisuales y la organización de festivales, muestras o ciclos de cine. El texto concreta distintas líneas de ayuda, entre las que se encuentra la producción de cortometrajes tanto de ficción como animados, para lo que se destinan 16.000 € de los 300.000 € totales de la convocatoria. Se trata, por tanto, de la misma cantidad otorgada en 2019, bastante inferior a la concedida en 2018 y de nuevo, una pista que deshace los buenos presagios que podían aventurarse tras la cantidad otorgada dos años atrás.


Canarias


Canarias ha sido una de las comunidades más afectadas por los recortes en materia de cultura, lo que se tradujo en un parón en la concesión de ayudas desde 2012 a 2016 (ambos inclusive), es decir, la mitad del período analizado. La década anterior cerraba con datos alentadores: durante sus tres últimos años, las cuantías para las ayudas al cortometraje rondaban los 120.000 €, incluyendo las destinadas a postproducción. Antes del cese presupuestario, las ayudas también sufrieron una ligera bajada en 2010 y 2011, más drástica en el primer año al reducirse en un 40%.

Algunos años después de la convocatoria publicada en 2011, la Orden de 31 de marzo de 2017, regulada por la 234/2016 de 28 de diciembre, que aprueba las bases reguladoras que rigen la concesión de ayudas para la producción, desarrollo y finalización de obras audiovisuales canarias, establece la concesión de ayudas para la producción de obras audiovisuales, a las que se destina un total de 3.000.000 de euros distribuidos en dos años presupuestarios (2017 y 2018). La publicación de dichas ayudas se realiza a través de la Consejería de Economía, Industria y Comercio del Gobierno canario, coincidiendo con el Acuerdo del Consejo de Gobierno que distribuye los recursos del Fondo de Desarrollo de Canarias que dotaba de contenido económico a esta estrategia audiovisual. Sorprende, no obstante, que dicha partida presupuestaria no provenga del departamento de Cultura, a pesar de la presión ejercida por asociaciones de cineastas de la región, que consideran que son necesarios una intervención y un mayor compromiso del gobierno en materia de cultura.

Para los cortometrajes se establece como cuantía máxima 20.000 € por proyecto. Las ayudas se establecen en tres líneas: desarrollo de proyectos audiovisuales; producción de largometrajes de ficción, animación, series de televisión y cortometrajes; y finalización de obra audiovisual.

La siguiente tabla contiene los datos de los cortometrajes subvencionados y el presupuesto concedido en esta década.

	

 
  	Año
  	Cortometrajes subvencionados
  	Presupuesto concedido
 

 
  	2010
  	6
  	77.000 €
 

 
  	2011
  	7
  	90.000 €
 

 
  	2012-2016
  	No se destina ninguna subvención en este año
 

 
  	2017-2018
  	11 (+2 que rechazan la ayuda)
  	159.515 € (+40.000 €)
 

 
  	2019
  	8
  	137.500 €
 

 
  	TOTAL
  	32
  	464.015 €
 





Un total de 32 cortos y un presupuesto de 464.015 € dan cuenta de la amplia reducción de las ayudas en materia audiovisual. En la década pasada se destinaron 862.711 €, un 50% más que, en definitiva, no hace sino reflejar la inexistencia de ayudas durante los cinco años referidos.

A continuación, se detallan los títulos de cortometrajes subvencionados en la región canaria.

 




Año 2010


	Important Things, Plasma Infografía S.L., con 21.250 €.

	Las vacaciones, Domingo de Luis, El ladrido films, con 9.730,75 €.

	Nogod, Marcos Perdomo, Alventio Films, con 12.701,25 €.

	Ridícula, Jairo Jesús López Pérez (Digital 104), con 12.318 €.

	Sombra, Guillermo Carnero Rosell, con 10.500 €.

	Turismo, Muak Canarias S.L.U, con 10.500 €.







Año 2012



	Voice Over, Volcano Films S.L., con 20.000 €.

	El perro se murió de viejo, Trova Films S.L.N.E., con 18.000 €.

	La rosa del desierto, Skyline Films S.L., con 12.000 €.

	Otro otoño, Rinoceronte Films S.L., con 10.000 €.

	La trompeta, La casa animada S.L., con 10.000 €.

	Nouvelle cuisine, Oasis Europkíkara S.L., con 10.000 €.

	Catharsis, José Sabina Illana, con 10.000 €.







Año 2017-2018



	300 (todo incluido), Juan Pablo Fajardo, con 15.000 €.

	A la orilla del juego, Ignacio Bello Moreno, con 2.500 €.

	Affiche, Oasis Europkíkara S.L., 12.600 €.

	Insight, Imaco89, con 11.415 €.

	La historia de Lila, La casa animada S.L., con 20.000 €.

	La muñeca rota, La Botica Audiovisual S.L.U, con 20.000 €.

	La vida lenta, Miguel Ángel García Morales, con 14.000 €.

	Las otras camas, Digital 104 S.L., con 20.000 €.

	Luchadoras, Ana Inés Moreno Hernández, con 4.000 €.

	Proyecto amigo, Israel Hernández Cabrera, con 20.000 €.

	Tiempo de clones, Oasis Europkíkara S.L., con 20.000 €.







Año 2018-2019



	Amores arcanos, La gaveta producciones, con 13.790 €.

	Atentado, Roberto Pérez Gómez, con 17.389 €.

	Circe, Tinglado Film, con 18.000 €.

	Cocorico, Tourmalet Films, con 20.000 €.

	El mirador de Martín, Jugoplastika, con 16.500 €.

	En la orilla, Luis Fernando Castellano Reyes, con 11.821,50 €.

	Sed, Insularia Craedores, con 20.000 €.

	Yo soy tierra, Chukumi Studio, con 19.999,50 €.




Cantabria14


Desde 2006 se vienen convocando las subvenciones a la producción y edición audiovisual para profesionales a través de la Consejería de Cultura, Turismo y Deporte del Gobierno de Cantabria. Durante la década presente, se mantiene lo establecido en el artículo 24.18 del Estatuto de Autonomía, donde se recoge que la cultura es competencia exclusiva de la Comunidad Autónoma de Cantabria. Sigue vigente el objetivo de la Consejería de Educación, Cultura y Deporte de Cantabria de apoyar la cultura a través del impulso de la creación de obras audiovisuales en la región y respaldar de esta manera el sector de producción y edición audiovisual. 


 A través de las distintas convocatorias se conceden ayudas en las especialidades de cortometraje y videoarte para obras que cumplan los siguientes requisitos:


* Tener una duración mínima de cinco minutos y máxima de treinta.

* Ser original (inédito).

* No haber sido difundido por otro medio de comunicación masivo.


Las subvenciones no podrán superar el 65% del coste de la actividad para la que se solicita la ayuda, ni tampoco la cantidad total de 9.000 €. Además, la cuantía asignada será proporcional a la puntuación obtenida según los criterios establecidos para la valoración.

La Dirección General de Cultura ha concedido ayudas para proyectos audiovisuales y de música durante toda la década a excepción de 2011, año en el que, aunque sí figuran subvenciones para actividades de edición musical, desaparecen puntualmente las destinadas a cortometrajes.

A continuación se recogen las ayudas y el número de cortometrajes que han sido subvencionados durante los últimos diez años en la comunidad cántabra.



 
  	Año
  	Cortometrajes subvencionados
  	Presupuesto concedido
 

 
  	2010
  	1
  	6.611 €
 

 
  	2011
  	0
  	0
 

 
  	2012
  	9
  	54.610 €
 

 
  	2013
  	9
  	40.044 €
 

 
  	2014
  	17
  	42.495 €
 

 
  	2015
  	10
  	54.714,6 €
 

 
  	2016
  	8
  	32.380 €
 

 
  	2017
  	11
  	56.436 €
 

 
  	2018
  	11
  	30.656 €
 

 
  	2019
  	13
  	44.309 €
 

 
  	TOTAL
  	89
  	362.256 €
 





Los datos facilitados por Cantabria Film Commission diferencian entre las ayudas para profesionales y aficionados casi durante toda la década. En 2010 y 2011, las convocatorias se destinan a la grabación y edición musical fundamentalmente, razón por la que en estos años, como se ha visto, tan solo hay un proyecto financiado en la categoría de cortometraje. A partir de 2012 se distingue entre ayudas para profesionales de la edición audiovisual, especialidad cortometraje y videoarte, y las ayudas para aficionados para la producción y edición musical y audiovisual.

Se incluyen, a continuación, los títulos15 de los cortometrajes financiados durante los últimos diez años en la Comunidad Autónoma de Cantabria.






Año 2010



	Filis a Demofoonte, Si Acaso Producciones S.L.U., con 6.611 €.








Año 2012



	Azul/rosa, Luis Bourgon Zubieta, con 3.500 €.

	Bobo frituras, Felipe Gómez-Ullate Fuente (Frunfo Films), con 5.000 €.

	El show de Puck, Crecertia Comunicación y Desarrollo, con 9.000 €.

	El teatro según Mig, Ignacio Gutiérrez-Solana Aizpurua, con 8.200 €.

	En los brazos de la luz, Marcos Fernández Aldaco, con 5.000 €.

	Mujeres de la mar, Burbuja Films, con 5.460 €.

	Peep Show, Mª José García Polanco, con 5.000 €.

	Segunda oportunidad, Ignacio Gutiérrez-Solana Aizpurua, con 5.000 €.

	Selkirk, Burbuja Films, con 8.450 €.








Año 2013



	7, María Castillo Herrero, con 3.186 €.

	Año jubilar lebaniego 2017-500 años de peregrinaje, Jacmedia S.L.U., con 3.560 €.

	El hombre y el mar, Edigrafica Arte y Diseño, con 4.679 €.

	José Ramón Sánchez, desde..., Felipe Gómez-Ullate Fuente, con 2.349 €.

	Los carabelas, en sus propiedades, Felipe Gómez-Ullate Fuente, con 2.565 €.

	Montes de Pas, Burbuja Films, con 7.608 €.

	Mr. Trance, el cortometraje, Valeriano Veneras Ruiz, con 8.976 €.

	Tiro porque me toca, Edigrafica Arte y Diseño, con 2.742 €.

	TLP, María Castillo Herrero, con 4.379 €.








Año 2014



	Ángela, Fernando Sánchez del Río, con 1.547 €.

	Byron y la pulga, El recreo Studio S.L., con 5.846 €.

	Camping, Jaime Martín Gómez, con 4.645 €.

	Chicas con chandal, Yolanda Díaz Casado, con 1.346 €.

	Crisis de fe, Pablo Amodia de la Riva, con 1.510 €.

	La alfombra mágica, Álvaro Oliva de la Riva, con 1.086 €.

	La jaula, Ignacio Gutiérrez-Solana Aizpurúa, con 4.405 €.

	La moneda, Rubén Puente Gutiérrez, con 1.842 €.

	La puerta abierta, Carlos Mora Fuentes, con 2.517 €.

	La torre silenciosa, Miguel Rodríguez Cervera, con 761 €.

	Nones 1, Ignacio Pérez Pardo, con 905 €.

	Nones 2, Ignacio Pérez Pardo, con 905 €.

	Orujo, el sabor de la tierra, Jacmedia S.L., con 3.841 €.

	Piedra de agua, María Asunción Velarde González, con 576 €.

	Siempre oso, Jacmedia S.L., con 3.952 €.

	Susurro, Marcos Fernández Aldaco, con 1.220 €.

	Uno por delante, Carlos Trueba García, con 6.406 €.








Año 2015



	¡Racing! Fuerza y honor, Palamont Pictures S.L., con 12.000 €.

	Diciembre del 41: el misterio..., Felipe Manuel Gómez-Ullate Fuente, con 1.696,75 €.

	Dragones en la montaña, Burbuja Films, con 5.846,53 €.

	Homónimos anónimos, José Luis Santos Pérez, con 753 €.

	La dolce vita del surf rueda, Champoonet International S.L.U., con 5.318,81 €.

	Los ojos a los ojos, Andrea Elegido Arriola, con 2.991 €.

	Pasajero, Ignacio Gutiérrez-Solana Aizpurúa, con 11.801,09 €.

	Poliphonia Cántabra de la mística, Schola Ars Poliphonica de Santander, con 1.367,76 €.

	Quesucos, Jacmedia S.L., con 6.432,43 €.

	Tudancas, Jacmedia S.L., con 6.507,23 €.








Año 2016



	Alone, Carlos Trueba García, con 4.518 €.

	El doble, El Recreo Studio S.L., con 12.000 €.

	Flechas de rayo, Luis Bourgon Zubieta, con 895 €.

	G.U.A.P.A ¿Me adoptas?, Grupo Expression, con 1.889 €.

	La música de los días 2.0, Schola Ars Poliphonica de Santander, con 1.517 €.

	La teoría de los cuerdos, Carlos Rodríguez Guerras, con 2.435 €.

	Pasiegos siglo XXI, Jacmedia S.L., con 8.814 €.

	Redención, Marcos Sastre Pozo, con 312 €.








Año 2017



	Abuelo, Carlos Trueba García, con 2.953 €.

	Barreda, un siglo de balompié, María Castillo Herrero, con 3.805 €.

	Buenos días Manhattan, Juan Trueba García, con 4.447 €.

	Escalada, Ignacio Gutiérrez-Solana Aizpurúa, con 6.150 €.

	La danza del dragón, El recreo Studio S.L., con 12.000 €.

	Las tres reinas magas, Grupo Expression, con 1.584 €.

	Le vivre ensemble, José Luis Santos Pérez, con 1.514 €.

	Peregrino Lebaniego VR360, José Manuel Martínez Fernández, con 7.252 €.

	Reunión de damas, Si Acaso Audiovisuales S.L., con 9.489 €.

	Revivigo, María Castillo Herrero, con 2.338 €.

	Todas tus cosas, Juan Trueba García, con 4.904 €.








Año 2018



	Caerán nuestros santos, Trueba and Trueba Producciones S.L., con 4.811 €.

	Davo and Cantabria, Grupo Expression, con 1.930 €.

	Desaliento, Joaquín Alonso Bedia, con 2.176 €.

	Doce hombres contando a Piedad, Juan Miguel Alonso Hoyos, con 1.194 €.

	La cara B, Trueba and Trueba Producciones S.L., con 2.361 €.

	La hora del té, El recreo Studio S.L., con 7.535 €.

	LIMO (triste-feliz), María Castillo Herrero, con 2.192 €.

	No supliques, Víctor Alútiz Ruisánchez, con 875 €.

	Réplica, Burbuja Films, con 4.557 €.

	Trastos inútiles, Juan Miguel Alonso Hoyos, con 1.621 €.

	Vida de mierda, María Álvarez Laínz, con 1.404 €.








Año 2019



	Ecos, Ignacio Gutiérrez-Solana Aizpurúa, con 3.912 €.

	HG2 Compuestos inestables, Eduardo Fernández García, con 3.198 €.

	Ion, pasión y rebeldía, María Castillo Herrero, con 4.003 €.

	La (des)memoria de las Piedras..., Sergio Garay Hormazabal, con 4.603 €.

	La muda pasiega, Burbuja Films, con 2.943 €.

	Litio, Sergio Garay Hormazabal, con 3.679 €.

	Malena, Ismael Barrera San Emeterio, con 1.771 €.

	Ourboros, Schola Ars Poliphonica de Santander, con 2.460 €.

	Siempre, Burbuja Films, con 2.449 €.

	Solución poética, El recreo studio S.L., con 6.403 €.

	Un segundo es suficiente, Víctor Alutiz Ruisánchez, con 1.222 €.

	Volveremos, Trueba and Trueba Producciones S.L., con 4.496 €.

	Wondering, María Castillo Herrero, con 3.170 €.




Al comparar las cifras aquí recogidas con las que manejaba Jara Yáñez en su análisis de la década anterior16, se concluye que en este período hay un mayor compromiso con la producción del cortometraje si se atiende al número de proyectos que han sido subvencionados: 89 cortometrajes subvencionados en esta década, frente a los 29 subvencionados entre 2006-2009 (fechas que se recogen en el libro). Aunque hay una distancia muy grande entre ambas cantidades, la diferencia en las cuantías totales concedidas no resulta tan significativa, ya que el presupuesto total de la década anterior es de 221.176 € frente a los 362.256 € de 2010-2019. Por tanto, la media del importe concedido en esta década por cortometraje es de 4.070 € frente a los 7.626 € de diez años atrás, que suponían una inversión mayor a pesar del escaso número de cortometrajes financiados.



Castilla y León


La Orden CYT/206/2009, de 5 de febrero, por la que se establecen las bases reguladoras para la concesión de subvenciones destinadas a financiar la producción y distribución de cortometrajes cinematográficos, debía marcar la tendencia de una comunidad autónoma que en la década anterior había subvencionado 66 cortometrajes. Esta orden tiene un carácter cultural y también industrial, al entender la actividad cinematográfica como una manifestación creativa y artística y a la vez un medio de mejora de la industria. Es por ello que se provee de programas de subvenciones para mejorar las condiciones económicas de estas actividades tanto en lo relativo a la distribución como a la producción.

A pesar de la escasez de las ayudas que se han materializado para el cortometraje durante toda la década, esta normativa establece las bases para la concesión de subvenciones, donde se indica que no se podrá conceder una cifra superior al 100% del presupuesto total de la producción cinematográfica y con un límite de 24.000 € por beneficiario. La encargada de otorgar estas ayudas es la Dirección General competente en materias de promoción e instituciones culturales.

Durante toda la década, la Junta de Castilla y León se propone renovar sus esfuerzos para impulsar la actividad audiovisual en la región, en parte debido a la creciente relevancia del sector cinematográfico como manifestación artística pero también como estrategia para promover la lengua española. Además, se favorece de esta forma la generación de riqueza y la promoción turística de la comunidad autónoma. En este panorama de impulso y promoción de la cinematografía, se ha apostado fundamentalmente por otros formatos y no tanto por el cortometraje. Por ello, en varias convocatorias solamente se han subvencionado largometrajes sin publicarse líneas de ayuda a las modalidades de cortometraje. En 2017 se publica la convocatoria con la incorporación de la financiación de cortometrajes, bajo la convicción de estar apoyando a los jóvenes creadores por ser este el formato que les permite iniciar sus carreras profesionales. De 2017 a 2018 se incrementa el presupuesto en más de un 4%, pasando de 275.000 € a 286.980 € de cuantía total, pudiendo ser subvencionado cada proyecto hasta un máximo de 50.000 € y el 50% del total de su presupuesto. En los últimos tres años de la década, por tanto, se concede ayuda a un total de ocho cortometrajes.

Para la concesión de ayudas a cortos se atiende al interés cultural y creativo del proyecto presentado (especificando, eso sí, que dicho interés se entiende en términos de lenguaje audiovisual), a la viabilidad económica y técnico-artística de la obra y al grado de vinculación real con Castilla y León (analizando para este punto la temática, las localizaciones utilizadas, los días de rodaje previstos en el territorio, la relación de gastos y el currículum del equipo que demuestre dicha relación con la comunidad).

Estos son los títulos que, según se ha podido contrastar, han recibido ayudas a lo largo de esta década en Castilla y León:






Año 2017



	La herencia, Stendhal Producciones S.L., con con 7.547,28 €.

	Martinica, El inquilino producciones, con 3.031,58 €.









Año 2018



	Cerraduras de seguridad, Plan Secreto, con 6.588,24 €.

	La música de los rebaños, Azul Media Services 2016 S.L., con 38.900 € (mediometraje).

	Salvo el crepúsculo, Estrategias para el arte y la cultura S.L., con 10.609,29 €.








Año 2019



	El canto del cisne, marino García Fernández, con 3.241,032 €.

	La partida, Sthendhal Producciones S.L., con 18.095,90 €.

	Umbral, Visual Creative Producción Audiovisual S.L., con 3.653,46 €.




Además, Castilla y León ha puesto en marcha distintas iniciativas a través de la Consejería de Cultura y Turismo con el fin de promover el desarrollo de las industrias culturales de la región, entre las que se encuentran las actividades cinematográficas, una industria que sustenta un gran número de puestos de trabajo y que influye a su vez en otros sectores (la hostelería, el turismo, los transportes o la publicidad). Es por ello que se busca respaldar proyectos que impulsen la realización de rodajes en el territorio castellano-leonés a través de la iniciativa creada por la Consejería de Cultura y Turismo, la Castilla y León Film Commission, que proporciona ayuda y asesoramiento para la realización de rodajes en toda la comunidad.

Otro tipo de financiación para la producción de cortometrajes se deriva de las ayudas a festivales. El programa 'Quercus' de apoyo a cortometrajes, impulsado por la Filmoteca de Castilla y León, es una iniciativa de la Consejería que se encamina en esta línea de financiación.

Además, en el último año se han publicado subvenciones para el asociacionismo profesional en el sector cultural, una iniciativa que persigue una transformación de la industria que mejore las condiciones de producción. Estas ayudas están destinadas al apoyo de proyectos realizados por asociaciones profesionales y otras entidades sin ánimo de lucro del territorio autonómico que defiendan los valores culturales.


Castilla-La Mancha17


El impacto de la crisis afectó fuertemente a la subvenciones destinadas al cortometraje en Castilla-La Mancha, una comunidad que durante la década anterior desarrolló un Plan Estratégico de Cultura para los años 1995-2005 que contemplaba de manera específica el fomento del formato corto.

A pesar de la continuidad durante los años siguientes a la finalización del Plan Estratégico, y de que en 2009 se ampliara una línea de apoyo dedicada a la producción de cortometraje, 2010 es el último año en que se conceden este tipo de ayudas. La Consejería de Cultura, Turismo y Artesanía establece las ayudas para el fomento del cortometraje en 2010, que mantienen las tres submodalidades de apoyo: Desarrollo de Cortometraje, Producción de Cortometraje y Postproducción de Cortometraje.

El número total de cortometrajes que han recibido ayudas es de 31, con una dotación económica de 97.892,50 € para la producción, 43.000 € para desarrollo y 6.000 € para la modalidad de postproducción (categoría que tan solo premia dos trabajos).

A continuación se reproduce un listado con los cortometrajes subvencionados en cada una de las modalidades de este año, los únicos facilitados por la Viceconsejería de Cultura y momento tras el cual cesó toda ayuda al sector audiovisual en la comunidad.






Año 2010


Submodalidad Producción de Cortometrajes


 
	Amor público, La Fragua Audiovisual, S.L, con  8.000 €.

	Ancianas, Asociación Cultural Arte en corto, con 6.000 €.

	Camino de vuelta, Asociación Cultural, con 3.000 €.

	Character, Potenza Producciones, S.L., con 6.892,50 €.

	Cruzados, Enrique González Gandarillas, con 8.000 €.

	Desconcierto, Juan Francisco Sánchez Hurtado, con 6.000 €.

	La mujer del hatillo gris, Rocinante Films, con 6.000 €.

	La necesidad, Daniel Sánchez Chamorro, con 6.000 €.

	Lines, Daniel Sánchez Chamorro, con 8.000 €.

	Lobo solitario, Producciones Audiovisuales Luca Films, S.L., con 6.000 €.

	Matar a un niño, Solita Films, S.L., con 5.000 €.

	Neru, neru, Asociación Cultural 3 en Una, con 3.000 €.

	Padres, María Luz Lobato Cepeda, con 6.000 €.

	Pequeño diablo, Asociación Cultural Nouba, con3.000 €.

	Pinta tu tierra Castilla-La Mancha, Asociación Cultural Mattalli Producciones, con 3.000 €.

	Por Michael Jackson, La Cantera Producciones, S.L., con 8.000 €.

	Una buena esposa, Asociación Arte de Birubirloque, con 6.000 €.




Submodalidad Desarrollo de Cortometrajes



	Alcázar Annie, Senfilms, S.L., con 3.000 €.

	Alonso Ojeda, primer viaje al mundo, Tomás Fernández Ruiz, con 3.000 €.

	Almadén, Asociación Cultural Audiovisual Cámara en mano, con 3.000 €.

	Avenida sin nombre, Arauca Media, S.L., con 4.000 €.

	Cercanías, Carlos Gómez-Trigo Baldominos, con 3.000 €.

	El abrazo bronco del sol, Jesús Fernández García, con 4.000 €.

	En los ojos de Najah, Arauca Media, S.L., 3.000 €.

	Encuentro en Almagro, Mediamancha, S.L., con 3.000 €.

	La bicicleta, Matsuda Digital Films, S.L., con 4.000 €.

	La ilusión, Senfilms, S.L., con 5.000 €.

	Lágrimas de Chechenia, Enrique González Gandarillas, con 3.000 €.

	Momentum, Daniel Sánchez Chamorro, con 5.000 €.

	Padre polvo, Asociación Libre de Ideas, con 4.000 €.




Submodalidad Posproducción de Cortometrajes



	The Way Macondo, Asociación Cultural Audiovisual Cámara en mano, con 3.000 €.

	El orden de las cosas, Solita Films, S.L., con 3.000 €.




Tras el impulso que comenzó en la década anterior y que afectó a todas las ayudas destinadas al cine y el audiovisual, desde 2015 se restablecen las ayudas al cortometraje a través del certamen "Hecho en Castilla-La Mancha". La dotación económica del certamen (que asciende a un total de 25.000 €), se concreta en tres primeros premios de 6.000 €, dos accésit de 2.000 € y otros dos de 1.500 €. La Consejería de Educación, Cultura y Deportes activa las ayudas como apoyo al cortometraje, y con el objetivo de consolidar así la industria cinematográfica y audiovisual favoreciendo la producción y difusión de las creaciones audiovisuales.

Estos son los cortometrajes premiados en el certamen Hecho en Castilla-La Mancha durante esta década (que contempla un parón entre los años 2012 y 2015). En las dos últimas convocatorias, se incluye también la cuantía de cada premio.






Convocatoria 2009-2010



	Chupertópico, Pablo Álvarez.

	El mejor día de mi vida, Carlos Grau.

	Gens, Carlos Peña.

	Pichis, Marta Aledo.

	Pulso a la realidad, Javier Perea.

	Rober y Pedrín, Luis Ángel Ramírez.

	The Way To Macondo, Chico Pereira.








Convocatoria 2010-2011



	Anibal Ad Portas, Quique Gandarillas y Christos Theodorou.

	Bruxa, Pedro Solís.

	El patio de Peter Pan, Jesús Urda.

	Interiorismo, Hernán Talavera, Chema G. Araque.

	Las piedras no aburren, Marta Parreño.

	Qué divertido, Natalia Mateo.

	The Art of War, José Antonio Olivares.









Convocatoria 2011-2012



	Error 0036, Raúl Fernández Rincón.

	Ilusión, Carlos Gómez-Trigo.

	La bicicleta, Twiggy Hirota.

	La promesa, Javier Perea.

	Lines, Daniel Chamorro.

	Padres, Liz Lobato.

	Por Michael Jackson entre otros, Pablo Álvarez López.








Convocatoria 2015-2016



	Cuatro postales a Marta, Hernán Talavera.

	Gertrudis, Medardo Amor y Ángel Almazán.

	Los huesos del frío, Enrique Leal.

	Paco, vas por mal camino, Pablo Valiente.

	Página 52, Raúl Fernández Rincón.

	Señora, Alberto Carpintero y Santiago De Lucas.








Convocatoria 2017-2018



	Allen y Tom, Rafael Álvarez Armesto, 2.000€.

	Andrómeda, Luis Fernández Reneo, 2.000€.

	Campeón, Hugo Camacho de la Riva, 6.000€.

	Horror vacui, Daniel Sánchez Chamorro, 6.000€.

	Identidad, Juan Carlevaris García, 6.000€.

	La silla de la vida, Carlos Valle Casas, 1.500€.

	Maelstrom, Carlos Gómez Trigo, 1.500€.








Convocatoria 2018-2019



	Ágape, Sergio de Mingo Paris, 1.500 €.

	De sol a sol, Jaime Villena Ferrer, 6.000 €.

	El emisario, Ignacio Oliva Mompeán, 6.000 €.

	El viento detenido, Gonzalo Recio Fernández, 2.000 €.

	León y Morgana, Enrique Leal Leal, 2.000 €.

	On My Land, Corinna Salerno, 6.000 €.

	Pulse 0, Raquel Gómez Troyano, 1.500 €.





En 2018 se reactivan las subvenciones por parte del Gobierno a través del programa "Ayudas al cine", destinado a largometrajes y cortometrajes de ficción y animación, además de películas para la televisión y documentales. Se destina un 20% del presupuesto al corto, a partir de un total de 50.000 €. En 2019 se incrementa en un 50% el presupuesto para la financiación de proyectos audiovisuales, un total de 75.000  € que mantiene las ayudas a las cuatro categorías contempladas en el año anterior.

Resulta esperanzadora la tendencia ascendente en cuanto a la financiación de proyectos audiovisuales que, después de cesar totalmente durante varios años, incrementa el presupuesto de manera significativa en los últimos años de la década.



Cataluña18


Toda la década queda marcada por la Ley 20/2010, de 7 de julio, del cine, promulgada por el presidente de la Generalitat de Catalunya y con la que se establece el marco normativo para regir la industria cinematográfica y audiovisual en relación a la producción, distribución, comercialización y exhibición de obras cinematográficas y audiovisuales, además de relacionarse con el fomento, la preservación y la difusión del patrimonio cinematográfico y promover la oferta cinematográfica original, doblada o subtitulada en lengua catalana.

Hasta este momento, la normativa que regía la cinematografía de la región se contemplaba en la Ley 22/2005, de 29 de diciembre, de la comunicación audiovisual de Cataluña que regulaba el fomento de la industria audiovisual y el artículo 28 de la Ley 1/1998, de 7 de enero, de política lingüística que obliga al Gobierno a fomentar el catalán a través del cine.

La Ley del Cine catalana, por tanto, se sustenta en dos pilares: el marco competencial que aprueba el estatuto de autonomía y la necesidad de regular la actividad cinematográfica y audiovisual de manera coordinada y que se desarrolla en Cataluña. Así, el Estatuto de autonomía especifica las competencias de la Generalitat en materia cinematográfica (y en cultura en general), mientras que se considera la cinematografía y el audiovisual como sector estratégico en lo relacionado con lo cultural, así como en lo económico y social. Además, contempla el texto la importancia de la actividad cinematográfica como un complemento para crear riqueza y puestos de trabajo.

Entre los objetivos que recoge la ley se enmarca la preservación de la libertad artística y creativa así como el respeto a la propiedad intelectual, la conservación y la difusión del patrimonio audiovisual, y garantizar así la diversidad cultural y lingüística además de tener en cuenta la perspectiva de género. La ley apuntala ciertos aspectos que son relevantes en el momento en que se promulga al tiempo que busca subsanar otros que en materia de cultura son considerados un déficit. En este sentido, se busca garantizar las obras en la lengua propia de Cataluña, mayoritariamente hablada en el territorio y de escasa presencia en sectores culturales y medios de comunicación entre los que se encuentra el audiovisual. También se persigue mejorar la presencia de obras internacionales en el territorio, la diversidad cultural del cine producido en todo el mundo y que no se distribuye de manera accesible. Además, resulta clave en la presente ley la conservación y difusión del patrimonio audiovisual, así como la historia de un cine propio.

De las definiciones que aporta la presente normativa, se entiende por cortometraje la obra cinematográfica que tiene una duración inferior a sesenta minutos, salvo aquellas en formato de setenta milímetros, que tendrán la consideración de largometraje siempre que su duración sea superior a 45 minutos.

La concesión de ayudas para la producción de cortometrajes queda, por tanto, regulada por las distintas convocatorias anuales que se rigen fundamentalmente por esta ley que, si bien abarca cualquier obra audiovisual y cinematográfica, también perfila una dirección que la comunidad mantiene durante toda la década. Así, el Instituto Catalán de Empresas Culturales es quien publica las distintas convocatorias en régimen de concurrencia.

Las distintas bases tienen por objeto la concesión de subvenciones para la producción de cortometrajes, quedando excluidos los proyectos de naturaleza académica realizados por empresas con una vinculación directa a centro de formación audiovisual (que reciben otras ayudas del Instituto Catalán de Empresas Culturales). Los destinatarios de las subvenciones serán empresas independientes de producción audiovisual (inscritas en el Registro de empresas audiovisuales de Cataluña o en el ICAA). Entre los requisitos que se establecen se encuentra el no haber comenzado el rodaje de la obra en el momento de la presentación de la solicitud (en el caso de los cortos animados, se puntualiza que el inicio del rodaje será la fecha de inicio del movimiento en los dibujos, y el fin del rodaje el momento en que finaliza la producción y posproducción de la imagen antes del proceso de mezclas). Del resto de condiciones y requisitos resultan muy relevantes dos especificaciones: por un lado, que el cortometraje sea destinado a ser difundido en salas comerciales o a participar en festivales, premios o muestras cinematográficas; y, por otro, que el formato digital incluya como mínimo la versión doblada o subtitulada al catalán. De esta forma se busca la difusión de las obras, que tengan el máximo recorrido posible, favoreciendo cada una de las etapas de su recorrido industrial y no únicamente la producción, además de garantizar uno de los principios en los que se basa la ley del cine: fomentar y salvaguardar la lengua catalana a través de la cultura.

Hasta 2018, el coste subvencionable es del 50% del presupuesto total del proyecto, concretándose en hasta 10.000 € para cortos en versión original catalana y hasta 6.000 € para cortometrajes cuya versión original sea una lengua distinta a aquella. En la convocatoria de 2019 se modifican las cuantías: hasta 12.000 € para los primeros y un máximo de 8.000 € para los segundos. La cantidad se establece por proyecto según un orden de puntuación hasta que se agote la dotación que establezca la convocatoria.

Entre los criterios de valoración se encuentran: el historial de la empresa que solicita la ayuda; la participación técnica catalana en el proyecto (que se distingue según se trate de cortos de ficción, animación y documentales); la inversión de recursos en Cataluña por parte del solicitante; el interés del corto, la calidad del guion y su nivel técnico y artístico; la originalidad del argumento y capacidad de innovación del lenguaje cinematográfico; y el plan estratégico de difusión nacional e internacional. Hasta 2018, es imprescindible obtener un mínimo de 40 puntos para poder optar a las distintas ayudas, mientras que en 2019 este baremo asciendie a los 56 puntos. En dicha convocatoria se incluye además como criterio de valoración el fomento de la igualdad de género, que se concreta en puntuación para los proyectos liderados por mujeres en cargos de dirección, producción y guion.

La siguiente tabla recoge los datos de los últimos cinco datos con el número de cortometrajes subvencionados y el presupuesto concedido:



 
  	Año
  	Cortometrajes subvencionados
  	Presupuesto total concedido
 

 
  	2015
  	26
  	200.000 €
 

 
  	2016
  	19
  	127.000 €
 

 
  	2017
  	29
  	225.000€
 

 
  	2018
  	21
  	154.000€
 

 
  	2019
  	18
  	160.000€
 

 
  	TOTAL
  	113
  	866.000€
 





A continuación se detallan los títulos de los cortometrajes que han recibido ayudas en la Comunidad Autónoma de Cataluña de 2015 a 2019:






 Año 2015



	72%, Euphoria Productions S.L., 10.000 €.

	Ara, De-De-Ema Visual S.L., 10.000 €.

	Cavalls Morts, Innovació Més Gestió Empresarial S.L., 10.000 €.

	Cop de Lluna, Inicia Films S.L., con10.000 €.

	El mag, De Verité Produccions S.L., 10.000 €.

	Extraños en la carretera, Cornelius Films S.L., 6.000 €.

	Hasta mañana, Tàndem Entertainment S.L., 6.000 €.

	Horror vacui, Bcn Visiona Tv S.L., 6.000 €.

	L'último café, Turkana Films de Aragonés Media Consulting S.L., 10.000 €.

	La inútil, Miss Wasabi Lab S.L., 6.000 €.

	La línia de temps i Sinestèssia, Marimón Padrosa S.L., 10.000 €.

	La Parada, Claqueta y Acción, 6.000 €.

	Les bones nenes, Lastro Media, 10.000 €.

	Liberty Park, Cicely Films S.L., 6.000 €.

	Mamaguerra, RAW LAB JC20 S.L., 6.000 €.

	Marcianos de Marte, Caduco Films S.L., 6.000 €.

	Mi maleta, Batabat SCCL, 6.000 €.

	Morning Cowboy, Travelogue Studio SCP, 10.000 €.

	Non solum, Nanouk Films S.L., 6.000 €.

	Polaris, STICAKI S.L., 9.446,50 €.

	Resistencia, Teixidor Coloma, Pau, 6.000 €.

	RIP, Alhena Production S.L., 6.000 €.

	Romeria, Inicia Films S.L., 4.790 €.

	Rutina 104, GUSANOFILMS SCP, 10.000 €.

	Travessant un món, Arpa Film, 7.763,50 €.

	Tres tristes tigres, About Happiness Productions S.L.U., 6.000 €.








 Año 2016



	Alicia, Lacima Producciones S.L, 10.000 €.

	Bajo control, Fuera de Campo Producciones, 6.000 €.

	Compatible, Pau Bacardit Gallego, 5.000 €.

	El círculo, Playtime Movies S.L., 6.000 €.

	Els desheredats, Inicia Films S.L., 3.462,90 €.

	Els sis graus de libertat, Colibri Studio Societat Civil, 7.800 €.

	Grey Key, Inicia Films, 10.000 €.

	IP-IS (Qui paga, mana), Films de l'Orient S.L., 5.000 €.

	Jazz (Título provisional), Elisabeth Produccions SCP, 10.000 €.

	Kafka's Doll, Desarrollos Mediáticos Internacionales S.L., 10.000 €.

	La mala fe, Alhena Production S.L., 6.000 €.

	La rebel.lió dels esperits, Nanouk Films S.L., 10.000 €.

	Los honores, Caduco Films S.L., 3.000 €.

	Mientras sueñas, Fuera de Campo Producciones S.L., 3.200 €.

	Nomeolvides, Amorós Producciones SLU, 5.950 €.

	Poena, Nuria Aguado Roig, 3.587,10 €.

	Solstice, Mago Audiovisual Production S.L., 6.000 €.

	TESLA_3327, Dream Team Concept S.L., 6.000 €.

	Xisca, Benecé Produccions S.L., 10.000 €.








 Año 2017



	C-302, El Dedo en el Ojo S.L., 3.508,80 €.

	Cent U, Minimal Films S.L., 10.000 €.

	Daura Aka Negr De Merda, Un Capricho de Producciones S.L., 9.875,20 €.

	El cocodril no em fa por, Innovació més Gestió Empresarial S.L., 6.227,50 €.

	El Relloteg, Alesa produccions S.L., 10.000 €.

	Els ulls del bosc, Ringo Media S.L., 10.000 €.

	Emmy, gooRoo i les Estrelles, Tomavision S.L., 10.000 €.

	Flocky, Juan Carlos Concha Riveros, 6.000 €.

	Imatge Eterna, El Dedo en el Ojo S.L., 9.000 €.

	La dignitat, Cornelius Films S.L., 10.000 €.

	La higuera, Cornelius Films S.L., 6.000 €.

	La lección, Miss Wasabi Lab S.L., 5.952,45 €.

	La primera nit, Nanouk Films S.L., 10.000 €.

	M, Fuera de Campo Producciones S.L., 6.000 €.

	Matarlas callando, Fuera de Campo Producciones S.L. 6.000 €.

	Me, A Monster, Most Wanted Studio S.L., 3.500 €.

	Mustapha, Films de l'Orient, S.L., 6.000 €.

	Panteres, Antivaho Cinematográfico S.L., 10.000 €.

	Restos de cosas, Nanouk Films S.L., 6.000 €.

	Retorn, Miss Wasabi Lab, S.L., 4.936,05 €.

	Rutina 104, Gusanofilms SCP, 6.000 €.

	Rutina, Lamalanga Produccions Audiovisuals S.L., 10.000 €.

	Sobre gel prim, Polar Star Films S.L., 10.000 €.

	Suc de síndria, Distinto Films SLU, 10.000 €.

	Tanto como siempre, Fuera de Campo Producciones S.L., 6.000 €.

	Tara and The Blue, Turkana Films S.L., 10.000 €.

	Toloriu, Inicia Films S.L., 10.000 €.

	Vera, Tàndem Entertainment S.L., 10.000 €.

	Yo no fui, Promarfi Futuro 2010 S.L., 4.000 €.








 Año 2018



	Ascenso, Nadir Films S.L., 6.000 €.

	Caçador de Mitjanit, Lacima Producciones S.L., 10.000 €.

	Can Gardell, Cornelius Films, 10.000 €.

	Candela, Innovació Més Gestió Empresarial S.L., 6.000 €.

	Daucus Carota, Nanouk Films S.L., 6.000 €.

	El bus de la cárcel, Jaume Fargas Coll, 6.000 €.

	El lazo de la verdad, Promarfi Futuro 2010 S.L., 6.000 €.

	El màrtir, Travelogue Studio S.L., 10.000 €.

	El pas de Sant Joan, Fosca Films S.L., 3.700 €.

	El rei del falafel, El Dedo en el Ojo S.L., com 10.000 €.

	Els que callen, Batabat SCCL., 8.626,37 €.

	Gigi 33, Euphoria Productions S.L., 6.000 €.

	Homo erectus, Zentropa International, 6.000 €.

	Jo tenía una bessona, Estudi Puche S.L., 1.673,63 €.

	L'estrany, Fractal 7 S.C.P., 10.000 €.

	L'intrús, Boogaloo Films S.L., 10.000 €.

	Las infantas, Amor y Lujo S.L., 6.000 €.

	Lunes, Alhena Production S.L., 6.000 €.

	Maria, Tàndem Entertainment S.L., 10.000 €.

	Sintra III, Caduco Films, 10.000 €.

	Una casa en el campo, Coming Soon Films S.L., 6.000 €.








 Año 2019



	Aida, Cornelius Films S.L., 8.000 €.

	El desvío, Coming Soon Films S.L., 8.000 €.

	El Gesto, Trueday Films S.L., 8.000 €.

	Facunda, Allegra Films S.L., 8.000 €.

	Fils trencats, Josep Oller Baldrich, 12.000 €.

	Forastera, Distinto Films S.L.U., 8.000 €.

	Harta, Mayoproduccions S.L., 6.000 €.

	L'extraordinaària història de la Bruna, Innovació Més Gestió Empresarial S.L., 12.000 €.

	La pared, Caduco Films S.L., 8.000 €.

	La vida sin confitura, Ralda World S.L., 8.000 €.

	Les altres coses que ens separen, Alba Sotorra S.L., 10.000 €.

	Mestral, Gadea Productions S.L., con 12.000 €.

	MOM, Alhena Production S.L., 8.000 €.

	Mortis Causa, Alhena Production S.L., 8.000 €.

	Psicario, Rodar y Rodar Cine S.L., 8.000 €.

	Ruina, Mr Miyagi Films S.L., 8.000 €.

	Sine die, Inicia Films S.L., 8.000 €.

	Welcome Tahiya, Josep Oriol Ruiz Llovera, 12.000 €.




Un total de 113 cortometrajes subvencionados en la mitad de la década da cuenta de la relevancia del formato en el territorio catalán. El menor número de cortos subvencionado se encuentra en el último año, que tan solo concede ayudas a 18 trabajos; una cifra que, a pesar de todo, no se aleja de otras convocatorias, y solo hay una diferencia notoria respecto de las de 2015 (con 26 obras subvencionadas) y 2017 (donde se concedieron ayudas a 29 cortometrajes). Estas cantidades oscilan de unos años a otros, aunque las convocatorias mantienen constantes las cuantías de 10.000 € y 6.000 € según sean proyectos en versión original catalana o en otros idiomas (a excepción del último año que, como se ha mencionado anteriormente, ambas cantidades aumentan en 2.000 €). El listado permite distinguir el tipo de cortometraje que se ha subvencionado sin que sea significativa ninguna cifra, resultando bastante equitativo el reparto de las cuantías entre los cortometrajes en catalán y aquellos cuya versión original es otra lengua.


Comunidad Valenciana19


En lo referente a las ayudas a la producción en materia audiovisual, el Estatuto de Autonomía de la Comunitat Valenciana, que fue aprobado por la Ley Orgánica 5/1982, de 1 de julio y, posteriormente, modificado por la Ley Orgánica 1/2006, de 10 de abril establecía  que este respaldo económico era competencia exclusiva de la Generalitat en lo relativo a cultura. Las competencias en materia de promoción cultural  son asignadas a la Consellería de Educación y Cultura y Deporte según establece el Decreto 141/2014, de 12 de junio. Es el Decreto 141/2014, de 5 de septiembre, relativo al funcionamiento y organización de CulturArts Generalitat, el que le atribuye entre sus funciones la convocatoria y gestión de subvenciones, ayudas y también incentivos en materia cultural. Por tanto, el fin de este tipo de convocatorias, es impulsar la creación de obras audiovisuales estableciendo ayudas para apoyar al sector, estimular la creación en obras audiovisuales, difundir la creatividad, fomentar la cultura y el idioma valenciano.

En las convocatorias anuales de ayudas públicas en régimen de concurrencia competitiva el cortometraje es uno de los proyectos objeto de dichas convocatorias. El formato se define según su normativa, que no contraviene la Ley Orgánica, como película cinematográfica que tenga una duración inferior a sesenta minutos. El corto se añade así a otras categorías como largometraje, proyectos multiplataforma, series, TV-movies, miniseries y pilotos de serie, todas ellas distinguidas en tres categorías: animación, ficción y documental. Se fija una cuantía máxima de 4.550.000 € como importe máximo del conjunto de las subvenciones que podrán asignarse en las distintas convocatorias. Entre los aspectos que caracterizan la concesión de ayudas a la producción audiovisual se encuentra el apoyo al sector audiovisual, la producción audiovisual de creación y de contenido artístico y cultural, además de la utilización del valenciano en las distintas obras y la incorporación de nuevas tecnologías. La ayuda concedida no puede exceder el 50%  de los costes subvencionables, y se impone la norma de entregar una copia de la obra finalizada en valenciano y en versión original.

Resulta fundamental apuntar que en 2016 se define un Plan Estratégico de subvenciones 2016-2019 de la Conselleria de Educación, Investigación, Cultura y Deporte. Aprobado por la Resolución de 30 de agosto de 2016, el documento define como objetivo el fomento de la producción y difusión de las diferentes manifestaciones artísticas, bajo competencia de CulturArts. Se fija una cuantía dentro del Plan de 5.000.000 € que se distribuye en los distintos años de la siguiente manera: 1.685.725 € en 2017; 1.657.138 € en 2018; 1.657.137 € en 2019; siempre con la posibilidad de incrementar el importe si se pudiera plantear dentro de los presupuestos anuales.

Desde que se inició la década, se han publicado distintas resoluciones y órdenes con las convocatorias que fijaban la cuantía, el tipo de proyectos subvencionables y sus condiciones y requisitos como estrategia para fomentar e incentivar el sector cultural. Pero es a partir de 2016, una vez superado el período de crisis económica, cuando la creación de un plan estratégico que abarca un periodo amplio (2016-2019 es casi la mitad de la década) demuestra el compromiso de la comunidad por mantener en activo estas ayudas además de favorecer la disparidad y la creación al no ceñirse únicamente al largometraje, ni siquiera al cortometraje, sino abarcando también otro tipo de obras más inclasificables y que parecen más acordes a la sociedad tecnológica, multipantalla y marcadamente audiovisual de los últimos tiempos.

La siguiente tabla muestra la evolución de las cuantías y número de trabajos que han sido subvencionados durante la presente década:



 
  	Año
  	Cortometrajes subvencionados
  	Presupuesto concedido
 

 
  	2010
  	12
  	152.000 €
 

 
  	2011
  	11
  	184.630 €
 

 
  	2012
  	15
  	210.000 €
 

 
  	2013
  	9
  	110.787,70 €
 

 
  	2014
  	19
  	285.072,10 €
 

 
  	2015
  	21
  	340.962 €
 

 
  	2016
  	12
  	268.878 €
 

 
  	2017
  	18
  	430.089,79
 

 
  	2018
  	21
  	506.295,08 €
 

 
  	2019
  	20
  	579.215,10 €
 

 
  	TOTAL
  	158
  	3.067.929,77€
 





A continuación se detallan los proyectos subvencionados y sus respectivas cuantías:






 Año 2010



	Babyface, Carolina Miralles Bernabé, 15.000 €.

	El abrigo rojo, Avelina Prat GArcía, 10.000 €.

	El corto de mi vida, Oscar del Caz, 15.000 €.

	Fuego de deseo, Alberto González Lorente, 12.000 €.

	La Quarantamaula, Taller de Creació Audiovisual S.L., 15.000 €.

	Leo Creciente, Beniwood Producciones, 15.000 €.

	Molecular Zombi, Pablo Llorens Serrano, 15.000 €.

	Olga Galicia Poliakoff, la mujer que nació en bata, Endora Producciones S.L., 15.000 €.

	Protopartículas, Chema García Ibarra, 8.000 €.

	Terra 101, Alberto González Lorente, 10.000 €.

	Tres dies al paradís, Gaia Audiovisuals S.L., 10.000 €.

	Vanuato o la felicidad, Mª José Miguel Quilis, 12.000 €.








 Año 2011



	¿Conocen a Eva Miller?, Talulah Producciones, 10.000 €.

	Blink, Diego Latorre Relancia, 25.000 €.

	El edén de Kiko, Lluna Films, 25.000 €.

	Fallas '37. El arte en guerra, Xerea Films S.L., 10.000 €.

	Graffiti, Cristian Guijarro Ramos, 15.000 €.

	Greta I Els Vegefantàstics, Jorge Belver Varela, 25.000 €.

	Habitantes, El estómago de la vaca,  9.360 €.

	La primera golondrina, Claroscuro Producciones, 15.000 €.

	Lucas, Alex Montoya Melià, 15.000 €.

	Mi hermana pequeña, Miguel Marcos Cambrils, 10.000 €.

	The End, Hampa Studio, 25.000 €.








 Año 2012



	Acabo de tener un sueño, Javier Navarro Arroyo, 15.000 €.

	Alta costura, Miguel Marcos Cambrils, 15.000 €.

	Bikini, Nakamura Films S.L., 15.000 €.

	Dragonet: Primus, Fernando Arroyo Muñoz, 15.000 €.

	El ladrón de caras, Carlos Escutia CB, 20.000 €.

	Europa en 8 bits, Javier Polo Gandía, 10.000 €.

	Honorio, Lluna Films, 20.000 €.

	La fábrica de luz, Avelina Prat García, 10.000 €.

	La noche del ascensor, Cine Gestión S.L., 10.000 €.

	La ropavieja, Ryu Media S.L., 15.000 €.

	Las razones de Elena, Silence P and D S.L., 11.000 €.

	Mur, Talulah Producciones, 10.000 €.

	Tagomago, Aire de Cinema S.L., 9.000 €.

	The Shadowmonsters, Hampa Studio, 20.000 €.

	Valentina, Proyecta Films S.L., 15.000 €.








 Año 2013



	3/105, Avelina Prat García, 4.000 €.

	El joven Ribera, Estrela Audiovisual S.L.U, 10.041,10 €.

	El Passejant (90 minutos), Tarannà Films S.L., 10.041,10 €.

	Ezequiel y la galga María, TV ON S.L., 10.041,10 €.

	Gea, Carlos Escutia CB, 17.541,10 €.

	Last Christmas I Gave you my Heart, Publicine Valencia S.L., 9.000 €.

	Órbitas, Carlos Escutia CB, 22.541,10 €.

	Sorolla, el triunfo de la luz, Docu Producciones S.L., 7.541,10 €.

	Un dios llamado Baco, Endora Producciones S.L., 20.041,10 €.









 Año 2014



	Amigas, Digital Cine Media, 10.054,69 €.

	Cocote: historia de un perro, Odessa Films S.L., 9.261,59 €.

	Dent de lleó, Jorge Bellver Varela, 35.000 €.

	El criptozoólogo, TV ON S.L., 40.000 €.

	El invernadero, Bígaro Films S.L., 33.000 €.

	El lento caminar de las orugas, Tarannà Films S.L., 8.000 €.

	El sueño de Marina, Clara Trénor Colomer, 8.506,21 €.

	En clave de Ortifus, Xerea Films S.L., 8.243,47 €.

	Günter, Lluna Films, 35.000 €.

	La Caixa negra, Onair Comunicaci´p I produccion, 6.929,77 €.

	La Nit de L'Oceà, Enrique Millán Almenar, 14.276 €.

	La tercera ley de Clarke, Legua Editorial S.L., 7.389,56 €.

	Natalia, Bígaro Films S.L., 7.488,09 €.

	No vas a sacar un duro, César Pérez Sabater, 8.834,63 €.

	Ser o no ser, Antonio Ozores, Irma Producciones, 10.016,96 €.

	Triste España sin ventura, Clara Trénor Colomer, 16.000 €.

	Un millón, Lorena Lluch Leal, 8.736,11 €.

	Una expedición a la eternidad, Rodaje Films S.L., 9.934,86 €.

	Zomvips, Hampa Studio, 33.400 €.








 Año 2015



	2000 maníacos: 25 años de serie B, Joana Chilet Martínez, 10.000 €.

	Apolo 81, Nakamura Films S.L., 15.000 €.

	Apropiación indebida, Bígaro Films S.L., 22.772 €.

	Arco de choque, Javier Díez Botet, 15.000 €.

	Bienvenido a casa, Miguel Marcos Cambrils, 22.000 €.

	El món de babú, Teatre la Estrella S.L., 16.600 €.

	El primer vuelo, Vision 10 S.L., 15.000 €.

	El somni de la seua vida, Francisco Moral Remón, 13.000 €.

	L'art de la fusta, Galaxia Televisión S.L., 9.500 €.

	La carga, Producciones el Vincle S.L., 15.000 €.

	Las voces pequeñas, Lina Badenes García, 10.961 €.

	Lucrecia, Quatre Films S.L., 5.000 €.

	Muna, Lina Badenes García, 10.000 €.

	Náufragos, Cine Gestión S.L., 25.000 €.

	Nigrino el Edetano, Endora Producciones S.L., 38.774 €.

	Piso franco, Rodaje Films S.L., 18.000 €.

	Portal de Somnis, Lluna Films, 33.000 €.

	Sé lo que quieras, Proyecta Films S.L., 12.000 €.

	The Neverending Wall, Silvia Carpizo Diego, 25.000 €.

	Vampiro, Raw Pictures, 14.169 €.

	Yogur y chocolate, Asución Gonzalvo Fernández, 8.000 €.








 Año 2016



	Brexit, Francisco Moral Remón, 15.490 €.

	Castelló Rock City, Pascual Ibáñez Fernández, 40.000 €.

	Colps de Puny, Buenpaso Films S.L., 40.000 €.

	Confía en mí, Javier Navarro Arroyo, 20.000 €.

	El viatge, Beniwood Producciones, 20.000 €.

	Filoxenia. El rapto de Europa, Stanbrook S.L.U., 40.000 €.

	La casca, Ambra Llibres S.L., 14.099 €.

	Portuaris, José Ángel Montiel Rico, 36.230 €.

	Primeros días, Luis E. Pérez Cuevas, 15.2890 €.

	Rodolfo Llopis. La conduta del Mestre, Onair Comunicació I Produccion, 25.000 €.

	Rosenwohl, The Fly Hunter, 12.769 €.

	Scratch, David Valero Simón, 15.000 €.








 Año 2017



	Apache, Calibrando Producciones S.L., 32.000 €.

	Cant al ras. La nuit del poble, Josep Pitarch Garrido, 9.274 €.

	Cielo e infierno, Diego Loreiros Castillo, 13.282,50 €.

	Cinema I Utopia, José Serrador Villanueva, 32.000 €.

	Cuzco, Turanga Films, 29.980 €.

	Domótica, Buenpaso Films S.L., 40.000 €.

	El relojero, Somnia Cinema S.L., 35.000 €.

	El último mensaje, Óscar Montón Hueso, 28.484,25 €.

	Les Set Llums, Beniwood Producciones, 15.539,74 €.

	Los galgos, José Ignacio Sánchez Arrieta, 12.356 €.

	Metamorphosis, Bígaro Films S.L., 32.000 €.

	Present (No producido), Ricard Salom, 10.418 €.

	Redención, The Fly Hunter, 20.000 €.

	Regino mas: L'art del foc, Ferran I Ximo Produccions TV, 33.600 €.

	Stanbrook, Nakamura Films S.L., 36.000 €.

	Sushi-Paella, Paella Producciones S.L., 18.501,55 €.

	Taro, Pacific Media S.L., 29.138,46 €.

	Umbrellas, Bígaro Films S.L., 32.000 €.








 Año 2018



	Batega!, TV ON SL, 32.500 €.

	Casa, Beniwood Prroducciones, 19.988,65 €.

	Confeti, Arcom and Wicker Group S.L., 25.000 €.

	El olvido, Horizonte seis quince S.L., 14.000 €.

	Embocall (Envoltorio), Emilio Oviedo Capilla, 19.001,35 €.

	Good Night Spa, Gallego Bros S.L., 31.800 €.

	Herejes (Heretges), Tarannà Films S.L., 34.000 €.

	Heurtebise, Calibrando producciones S.L., 32.000 €.

	Ilustradores, Trencar L'oblit, Amaltea Producciones Audiovisuales, 30.000 €.

	La casa de coto, Quatre Films S.L., 15.000 €.

	La desbanda, Barret Cooperativa Valenciana, 32.000 €.

	La guapa, Qubit Solvest S.L., 18.000 €.

	Linda Baker, la mujer de hierro, Alberto Gonzalez PC, 30.000 €.

	Los que desean, Elena López Riera 10.093,98 €.

	LOVF, Tarannà Films S.L., 34.000 €.

	Mai Oblides, Mediterráneo Media Entertaiment, 30.000 €.

	On Estaves tu?, Onair Comunicació I Produccion, 40.000 €.

	Orquesta Los bengalas, David Valero Simón, 18.000 €.

	Peus I Corps (pies y corazón), Jaibo Films S.L., 23.760 €.

	R31, Beatriz Martínez López, 8.000 €.

	Rutina: la prohibición, Hampa Studio, 31.750 €.








 Año 2019



	¿Estás ahí?, Bígaro Films S.L., 22.786 €.

	Citerea, Mrcedes Peris, 40.000 €.

	Como en casa, Bígaro Films S.L., 32.000 €.

	Dana, Lucía Forner Segarra, 30.000 €.

	El deseado, Nakamura Films S.L., 32.000 €.

	El estado del cielo, Emilio Oviedo Capilla, 40.000 €.

	El maestrat Filmat. La memoria rescatada, Los sueños de la hormiga roja, 32.000 €.

	El malaurat, cavaller martín u soler, Amaltea Produccionses, 25.000 €.

	Esfinge urbana, Enrique Millán Almenar, 11.228 €.

	Focs de Canvi, Wasalia Dreams, 30.000 €.

	José Gumgau. La dignitat d L'art social, Amaltea Producciones audiovisuales, 25.000 €.

	La Processó, Francisco Moral Remón, 32.000 €.

	Marcos, José Ignacio Sánchez Arrieta, 10.201,10 €.

	Mascarada, Bígaro Films S.L., 34.000 €.

	Natalio KM. 10, Moncorvo Films, 30.000 €.

	Outside is Free, The Fly Hunter, 35.000 €.

	Pérez Arroyo, Ánima D'animador, TV ON S.L., 35.200 €.

	Soc vertical, pero m’àgradaría ser horizontal, Subwofer Team, S.L., 5.800 €.

	Spyglass, Francisco Moral Remón, 32.000 €.

	Ulises, Silence PandD S.L., 30.000 €.




De estos cortometrajes destaca de manera especial la subvención no solo a productoras sino también a directores que han autofinanciado sus creaciones, como en el caso de Elena López Riera (Los que desean), Óscar Montón (El último mensaje), o Avelina Prat García (El abrigo rojo, La fábrica de luz, 3/105). Algunas productoras muestran una actividad constante durante la década, como Talulah Producciones, ahora extinguida, Tarannà Films, Bígaro Films (sobre todo en la segunda mitad de este período) o Beniwood Producciones.

Las ayudas proporcionadas por el IVAC durante esta década han triplicado a las concedidas durante el período 2000-2009, ya que de 1.366.768,36 € que sumaban las ayudas entonces, desde 2010 a 2019 se han otorgado un total de 3.067.929,77 €. Una cifra muy superior, como se puede constatar también en las partidas desglosadas por año: en las últimas convocatorias, estas son muy superiores (en torno a los 500.000 € desde 2017), mientras que en el periodo anterior, las cifras no superaban en ningún caso los 160.000 € al año). Se trata, por tanto de un notable incremento que, además, contrasta con las tendencias oscilantes o directamente decrecientes de muchas de las comunidades autónomas restantes.

La aprobación del plan estratégico y la paulatina recuperación de la economía son algunas de las causas que han favorecido la mejora de la situación del cortometraje en la Comunidad Valenciana. El impulso de la cultura por parte del IVAC se refleja directamente en las ayudas, en el desarrollo de planes que favorecen el desarrollo de las creaciones audiovisuales… en un respaldo, en definitiva, que convierte a la comunidad en una de las que más apuesta por este formato en todo el territorio español.


Extremadura


El artículo 9.1.49 del Estatuto de Autonomía de Extremadura concreta la Ley Orgánica 1/2011, de 28 de enero, donde se recoge que es competencia exclusiva de la comunidad de Extremadura el fomento, la protección y la promoción de las producciones y creaciones tanto artísticas como literarias en cualquier manifestación y soporte, entre las que se cuentan, por supuesto, las producciones audiovisuales y cinematográficas.

Consciente de la importancia del sector cinematográfico como fenómeno cultural, social y económico (y al considerar a las artes cinematográficas como bienes culturales que repercuten en el desarrollo intelectual y creativo de los ciudadanos), el Gobierno de Extremadura comenzó en 2000 a impulsar políticas que favorecieran la producción audiovisual, y ese mismo año aprobó el Decreto 160/2000, de 17 de junio, por el que se regulan las ayudas a la producción cinematográfica y audiovisual de la Comunidad Autónoma de Extremadura, que más tarde se modificaría a través del Decreto 122/2005, de 10 de mayo. Con este programa de ayudas, se apoya al sector audiovisual extremeño facilitando su desarrollo y su expansión, con el objetivo de conseguir la máxima rentabilidad cultural, la potenciación de las industrias culturales extremeñas, el incremento de la tasa de empleo y, por tanto, de la riqueza de la región.

Las modalidades de ayuda se dividen en dos categorías, largometraje y cortometraje. Entre los gastos subvencionables se excluyen los intereses deudores de las cuentas bancarias, intereses, recargos, sanciones administrativas y penales, los gastos de procedimientos judiciales y los impuestos indirectos cuando sean susceptibles de recuperación o compensación así como los impuestos personales sobre la renta. La cuantía máxima subvencionada por parte de la Consejería es de un 50% del presupuesto total del proyecto.

Entre los criterios de valoración para optar a estas ayudas se encuentran: la participación de personas residentes en Extremadura en los proyectos, así como empresas con domicilio social en la región; el número de días de rodaje en el territorio en relación al número total de días previstos en el plan de rodaje; el nivel de autofinanciación o financiación privada; la idoneidad del presupuesto y el plan de financiación. Además, se tendrá en cuenta el interés del proyecto y la calidad artística, así como la contribución a los valores culturales de Extremadura o de sus ciudadanos.

El siguiente cuadro detalla las ayudas y el número de cortometrajes beneficiarios de las mismas:



 
  	Año
  	Cortometrajes subvencionados
  	Presupuesto concedido
 

 
  	2010
  	9
  	138.672 €
 

 
  	2011
  	No se destina ninguna subvención en este año
 

 
  	2012
  	3
  	79.710 €
 

 
  	2013
  	6
  	83.112,78 €
 

 
  	2014
  	6
  	78.869 €
 

 
  	2015
  	6
  	79.852 €
 

 
  	2016
  	6
  	79.969 €
 

 
  	2017
  	6
  	80.000 €
 

 
  	2018
  	4
  	68.058 €
 

 
  	2019
  	6
  	79.996 €
 

 
  	TOTAL
  	50
  	768.238,78 €
 





Se recoge, a continuación, el listado con los títulos subvencionados durante estos diez años en la Comunidad de Extremadura:






 Año 2010



	90 días, El negrito S.L, con 17.999 €.

	Anónimos del Cine, Grupo Ros, con 12.551 €.

	Buscando el clown, Gestor.ex, con 8.892 €.

	Jackpot, Tragaluz S.L., con 29.970 €.

	La fábrica de los sueños, Extra, Extremadura de Audiovisuales S.A., con 12.065 €.

	Peste B.09, El rincón de los sueños, con 14.400 €.

	Tomates, Grupo Ros, con 10.553 €.

	Twilight Clouds, Martín García Chamorro, con 14.400 €.

	Un hombre ideal, Trovideo S.A., con 17.842 €.








 Año 2011


Este año no hay convocatoria.






 Año 2012



	Bobina dos, Tragaluz S.L., con 29.000 €.

	Nunca habla, Ros Multimedia S.L., con 13.469 €.

	La genti di muerti, Glow Animation S.L.U., con 28.695 €.

	Tin y Tina, Rubén Moraleda Marcos, con 8.546 €.








 Año 2013



	13 segundos, Dosde Extremadura S.L., con 24.613 €.

	El chófer, Trovideo S.A., con 28.718,78 €.

	El nacimiento del espaguetti, Tragaluz S.L., con 29.781 €.








 Año 2014



	Amigas íntimas, Irene Cardona Bacas, con 11.597 €.

	Cefalea, Zagal Animación S.L., con 6.574 €.

	Epitafios, Estela Films S.L., con 7.948 €.

	Herencia, La Claqueta PC S.L., con 20.000 €.

	Jingle, Agencia Audiovisual Freak S.L., con 20.000 €.

	You Will Fall Again, Sanmor Desarrollo Empresarial S.L., con 12.750 €.








 Año 2015



	Buñuel en el laberinto de las tortugas, Glow Animation S.L.U., con 19.110 €.

	Cuando truena en abril, Irene Cardona Bacas, con 10.194 €.

	Hurto, Jerónimo García Castelo (Destino Producciones), con 6.712 €.

	Mañana volvemos, Libre Producciones Audiovisuales S.L., con 16.415 €.

	Un trabajo de verdad, Making Doc Producciones S.L., con 16.164 €.

	Venidos del cielo, Carlos Pérez Romero, con 11.257 €.








 Año 2016



	5106. Historias de una fuga de Mauthasen, Dosde Extremadura Amedia S.L., con 19.117 €.

	Dehesa, Carlos Pérez Romero, con 20.000 €.

	El viaje a alguna parte, Juan Carlos Navia García, con 7.595 €.

	La pulga, Alejandro López Riego, con 9.500 €.

	La sonata del diablo, Tragaluz Artes Escénicas S.L., con 20.000 €.

	Ventanas, Outcast Filmmakers S.L., con 3.757 €.








 Año 2017



	Adiós muchachos, Outcast Filmmakers, S.L., con 8.017 €.

	Bailaora, Rubén Moraleda Marcos, con 8.687 €.

	Fuerza, Ros Multimedia S.L., con 18.861 €.

	La teoría del sueño, Overview Studio S.L., con 18.435 €.

	Salvajes, Carlos Pérez Romero, con 20.000 €.

	Un buen hombre, Héctor Ramos García, con 6.000 €.








 Año 2018



	Hijos de Saliega, Carlos Pérez Romero, con 20.000 €.

	La higuera, Cornelius Films S.L., con 14.034 €.

	La importancia de ser duro, Libre Producciones S.L., con 14.024 €.

	Últimos días en Granadilla, Ícaro Comunicaciones S.L., con 20.000 €.








 Año 2019



	A ninguna parte, Kabiria Films S.L., con 5.132 €.

	El sueño de Astarté, Dosde Extremadura Media S.L., con 18.542 €.

	Influencer, Rubén González Barbosa, con 15.357 €.

	La nacencia, Nacidos niños S.L., con 15.378 €.

	Touched, Jerónimo García Castela, con 10.619 €.

	TQ, María Sánchez Testón, con 14.968 €.




Hay un descenso notorio de las ayudas concedidas a los cortometrajes en este período en comparación con la década anterior: frente a los 111 cortos que recibieron subvención entre 2000 y 2009, hay tan solo 50 obras subvencionadas en los últimos diez años. El presupuesto concedido resulta, por tanto, también inferior: 1.800.000 € frente a los 768.000 € concedidos en la última década. Ambos datos permiten destacar que incluso la cuantía media por cortometraje es también inferior: si antes, el promedio por cortometraje era de 16.216 €, en la década actual, desciende hasta los 15.360 €.


Galicia20


A partir de 2006, la Axencia Audiovisual Galega es la encargada de gestionar las ayudas a la producción audiovisual. Entre las funciones y objetivos que recoge la Ley 4/2008, de 23 de mayo, de creación de la Agencia Gallega de las Industrias Culturales, se encuentra la fijación de las bases para regular las subvenciones establecidas por la AGADIC para el fomento de las obras audiovisuales tanto con carácter artístico como cultural, así como la escritura de guiones, el desarrollo de largometrajes y la realización de cortometrajes.

Las distintas resoluciones publicadas durante la década contemplan las siguientes modalidades de financiación: 


* La modalidad A: que subvenciona la escritura individual de guion en gallego, destinada a proyectos de guiones de obras originales o adaptaciones de obras literarias fundamentalmente para largometrajes cinematográficos. La cuantía de esta modalidad se fija en 5.000 € para cada proyecto.

* La modalidad B: se subvenciona la realización de proyectos de cortometraje en versión original gallega con una duración inferior a 30 minutos. En este caso se establece una cuantía de 6.000 € por proyecto.

* La modalidad C: destinada a proyectos de largometrajes cinematográficos en versión original gallega con duración igual o superior a 60 minutos y cuya realización sea a cargo de una persona que ya haya dirigido o codirigido al menos dos largometrajes (exhibidos comercialmente). Las cuantías en esta modalidad se establecen en 30.000 € por proyecto.

La resolución de 1 de marzo de 2011 concede ayudas a la producción de cortometrajes en cuatro modalidades, distinguiendo: los filmados en soporte cinematográfico, los de animación en soporte cinematográfico, los realizados en soporte digital y, como cuarto formato, los videoclips. El total de presupuesto concedido se divide en dos períodos. Se detallan a continuación los proyectos subvencionados en 2011 y que abarca también el año posterior (concediéndose la cuantía en dos pagos distintos).



	La zanja, Producciones Vigo S.L., con 2.064,35 € en 2011 y 4.816,81 € en 2012.

	Morti, Continental Producciones S.L., con 7.500 € en 2011 y 17.500 € en 2012.

	Cousas de Meigas, Firmist Animación S.L., con 6.829,23 € en 2011 y 15.934,86 € en 2012.

	O Xigante, Abano Producions S.L., con 6.855,83 € en 2011 y 15.996,93 € en 2012.

	Eixos, Fungo S. Coop. Galega, con 1.333,95 € en 2011 y 3.112,55 € en 2012.

	Insula, Filmika Galaika, S.L., con 3.600 € en 2011 y 8.400 € en 2012.

	Rip Rip Hurra, Hachedevisual S.L., con 3.000 € en 2011 y 7.000 € en 2012.




Así, el total de presupuesto concedido en las distintas modalidades para cortometrajes en 2011 y 2012 asciende a 103.944,50 (31.183,36 € en 2011 y 72.761,14 € en 2012).

En 2013 y 2014 vuelven a concederse ayudas a la creación audiovisual para el desenvolvimiento y promoción del talento audiovisual gallego, con una cuantía de 6.000 € por proyecto y un total de 6 trabajos financiados en 2013 y 5 en 2014.

Estos son los cortometrajes subvencionados en estos años:






 Año 2013



	Artistiña, María Belén Montero Rodríguez, con 6.000 €.

	Jet Lag, Eloy Domínguez Serén, con 6.000 €.

	Kaufland, mercado de oportunidades, Olaia Sendón Ogando, con 6.000 €.

	Kitty Genovese, Pablo Millán Pérez, con 6.000 €.

	Ser e voltar, Xacio Rodríguez Baño, con 6.000 €.

	Une historie seule, Xurxo González Rodríguez, con 6.000 €.








 Año 2014



	Nenos Labregos 3.0, Sabela Pernas Soto, con 6.000 €.

	O Descubrimiento de Américo, Miguel Mariño Lamas, con 6.000 €.

	Restart, Olga Osorio Iglesias, con 6.000 €.

	Vai Chover, Santiago Diéguez Risco, con 6.000 €.

	Volonté, Marcos Flórez García, con 6.000 €.




Desde 2015 se conceden las subvenciones de creación audiovisual para el desarrollo y promoción del talento audiovisual gallego, que se centran, ante todo, en la escritura y producción de proyectos en versión gallega y que distinguen entre los cortometrajes de ficción, animación o documental con autoría gallega y grabados en versión original gallega, cuya duración máxima sea de 30 minutos.

Una de las particularidades que se aprecia a partir de 2015 es la subvención de coproducciones audiovisuales de contenidos culturales gallegos además de las partidas destinadas a la realización de proyectos de cortometrajes realizados en versión original gallega. Esta adjudicación a la coproducción se mantiene hasta final de la década en todas las convocatorias con cuantías elevadas, algo que pone de manifiesto la intención de la comunidad de favorecer este modelo de producción.

A continuación, se incluye un listado con las coproducciones subvencionadas en este período: 






 Año 2015



	Peixes, Juan Carlos Pena Babío, con un importe adjudicado de 11.877 €.








 Año 2016



	Mouras, Juan Ramón Galiñanes, con 10.832 €.

	Stalk. El muerto, Matriuska Producciones, S.L., con 15.000 €.

	The Neverending Wall, Abano Producións, S.L., con 15.000 €.








 Año 2017



	The Monkey, Xosé Manuel Zapata Pérez, con 15.000 €.








 Año 2018



	Homomaquia, Abano Producións, S.L., con 15.000 €.

	Os prexuízos da auga, Miramemira, S.L., con 15.000 €.








 Año 2019



	16 de decembro, Sombriza Films, SL, con 15.000 €.

	Lolo da Illa, Alfonso Vázquez Cortizo, con 15.000 €.

	Non me espera ninguén, Ladybug Films, SL, con 15.000 €.

	Rompente, Zeitun Films, SL, con 15.000 €.




En la siguiente tabla se reproducen los datos referidos a los cortometrajes beneficiarios de estas ayudas a coproducción en la comunidad durante los últimos cinco años de la década:



 
  	Año
  	Cortometrajes subvencionados
  	Presupuesto concedido
 

 
  	2015
  	1
  	11.877 €
 

 
  	2016
  	3
  	40.832 €
 

 
  	2017
  	1
  	15.000 €
 

 
  	2018
  	2
  	30.000 €
 

 
  	2019
  	4
  	60.000 €
 

 
  	TOTAL
  	1
  	157.709 €
 





De los datos que aquí se recogen, se extrae la conclusión de que las ayudas ofrecidas a coproducciones crecen. Por un lado, aumenta el número de trabajos financiados, que de 2018 a 2019 duplica (de dos a cuatro) los proyectos subvencionados. Sin embargo, conviene tener en cuenta, a la hora de analizar esta última cifra, que el escaso número de proyectos respaldados hace difícil aventurar una tendencia firme. Pero se pueden observar también dos cifras más fiables que permiten ver esta evolución ascendente: la cuantía media por cortometraje, con una media de 15.000 € desde 2017, y el importe total adjudicado, que alcanza en 2019 un máximo con 60.000 € de presupuesto total.

A continuación se detallan los cortometrajes subvencionados a través de las partidas para el desarrollo y fomento del talento gallego, así como las subvenciones a la realización de proyectos de cortometrajes grabados en versión original gallega  (y con una duración de 30 minutos como máximo):






 Año 2015



	A liña política, Santos Díaz Antón, con 6.000 €.

	A última batea, Xisela Franco Costas, con 6.000 €.

	As vacas de Wisconsin, Sara Traba Rotea, con 6.000 €.

	Ons, Santiago Diéguez Risco, con 6.000 €.

	Terra mollada, Eloy Domínguez Serén, con 6.000 €.








 Año 2016



	Cráneo de sonos, Antonio García Mejuto, con 6.000 €.

	Fisterra, carne de safari, Olaia Sendón Ogando, con 6.000 €.

	Gravidade e luz, Carla Fernández Andrade, con 6.000 €.

	Non durmas máis, Álvaro Fernández Fernández, con 6.000 €.

	Nova Galicia, Iván Díaz Nespereira, con 6.000 €.








 Año 2017



	Acarta xeométrica, Miguel Mariño Lamas, con 6.000 €.

	Exhalación, Alberto Díaz López, con 6.000 €.

	Matria, Álvaro Gago Díaz, con 6.000 €.

	Sendeiro, Lucía Estévez González, con 6.000 €.

	Tódalas mulleres que coñezo, Xiana Gómez Díaz, con 6.000 €.








 Año 2018



	Augas abisais, Xacio Rodríguez Baño, con 6.000 €.

	Bailaretada de amor. "De fartos e adoecidos", Iria Ares Campo, con 6.000 €.

	Mother, Giovana Lopalco, con 6.000 €.

	Un verán en Ruovesi, Andrea Girau Zapata, con 6.000 €.

	Xoves de comadres, Noemí Chatada Puíme, con 6.000 €.








 Año 2019



	A miña terra, Santiago Diéguez Risco, con 6.000 €.

	Hai unha virx alí arriba, Brandán Cerviño Abeledo, con 6.000 €.

	Mércores de cinza, Nuria Mosqueira Varela, con 6.000 €.

	Monte Bravo, Noelia María Muíño González, con 6.000 €.

	Unha noite marabillosa, Iván Torres Hernández, con 6.000 €.

	Unidade veciñal, Antonio García Mejuto, con 6.000 €.




A excepción de 2019, se han financiado 5 proyectos en cada convocatoria, con una cuantía fija de 6.000 € por proyecto, lo que supone un total de 30.000 € por año. En 2019, en cambio, se conceden seis ayudas (un proyecto más, y por tanto un incremento de 6.000 € del presupuesto anual), una pequeña subida que podría no ser significativa, pero que, atendiendo a la subida producida en la otra partida destinada a los proyectos de cortometraje, podría ser un indicativo que permita aventurar la tendencia de AGADIC para la siguiente década. La institución, inaugurada a finales de la década anterior (y que sustituye al Instituto Galego das Artes Escénicas), ha consolidado su funcionamiento y su objetivo, fomentando el talento gallego así como manteniendo activas y estables las ayudas para el cortometraje durante todo el período analizado.

Tanto en la primera mitad de la década como en la segunda, se mantiene estable el presupuesto destinado a la realización de cortometrajes, unas cuantías que oscilan siempre en torno a los 30.000 €.

 
Comunidad de Madrid21


El Decreto 113/2012, de 18 de octubre, de la Consejería de Gobierno de Madrid establece la estructura de la Consejería de Empleo, Turismo y Cultura y atribuye a la Dirección General de Artes Escénicas, Música y Audiovisual la competencia de fomentar las artes cinematográficas. Las actividades cinematográficas se entienden como parte del patrimonio cultural, elementos básicos presentes en toda sociedad que contribuyen al desarrollo tecnológico y económico de las comunidades. Por esta razón, la Comunidad de Madrid favorece el desarrollo de estas actividades y apoya a los nuevos creadores adoptando medidas para fomentar y difundir la cultura a través de la realización de obras cinematográficas de nueva creación. Las ayudas a la producción de cortometrajes no han cesado durante la presente década, y han sido reguladas con las distintas convocatorias anuales y publicadas en el Boletín Oficial de la Comunidad de Madrid. 

Una de las condiciones que se venían estableciendo en todas las convocatorias previas es que las películas deben tener un soporte cinematográfico de 35 milímetros; desde 2011, se establece como alternativa la posibilidad de estar terminadas en máster DCP 2K en disco duro. Se limita la convocatoria a duraciones de entre 5 y 30 minutos. A la hora de valorar los proyectos, se tienen en cuenta distintos criterios entre los que se encuentra el interés cultural de las obras, la viabilidad del proyecto, la trayectoria profesional del equipo de producción, la formación cinematográfica del director y guionista así como del equipo técnico y artístico, y como el número de desempleados que se contratan para el proyecto. Estas condiciones y criterios se han ido manteniendo estables a lo largo de toda la década. El importe que se adjudica no puede ser superior al 50% del presupuesto total de proyecto. Además, las ayudas serán compatibles con cualquier otra procedente de entidades públicas o privadas, siempre que el total de las subvenciones sumando cantidades concedidas por la Comunidad de Madrid no exceda del 100% del coste de presupuesto del proyecto presentado.

La Comisión Sectorial de Cine y Audiovisual del Consejo de Cultura de la Comunidad de Madrid es la que forma parte de la propuesta de resolución, siendo la Dirección General de Artes Escénicas, Música y Audiovisual quien eleva la resolución a la Consejería de Empleo, Turismo y Cultura. Podrán solicitar las ayudas personas físicas o jurídicas privadas, titulares de empresas de producción cinematográfica que tengan por objetivo la realización de proyectos audiovisuales, con menos de cincuenta personas y un volumen de negocio anual o balance que no supere los diez millones de euros.

A continuación se muestra un cuadro con las cifras totales de cortometrajes subvencionados y el presupuesto concedido durante los últimos diez años:



 
  	Año
  	Cortometrajes subvencionados
  	Presupuesto concedido
 

 
  	2010
  	39
  	290.000 €
 

 
  	2011
  	28
  	198.000 €
 

 
  	2012
  	29
  	162.000 €
 

 
  	2013
  	31
  	190.000 €
 

 
  	2014
  	39
  	232.750 €
 

 
  	2015
  	42
  	244.500 €
 

 
  	2016
  	30
  	176.250 €
 

 
  	2017
  	41
  	230.943,85 €
 

 
  	2018
  	42
  	284.500 €
 

 
  	2019
  	44
  	273.500 €
 

 
  	TOTAL
  	365
  	2.282.444 €
 





Las cifras que aparecen en el cuadro muestran una tendencia al alza que, sin ser notable, sí parece apuntar en una dirección esperanzadora para el corto madrileño. Los años que menos trabajos recibieron ayuda (2011 y 2012) coinciden con los momentos de mayor recesión económica, con una cuantía muy inferior a la otorgada a final de la década. Pero es la comparativa global entre esta década y la precedente el indicador que permite apreciar la evolución de la situación del corto durante los últimos años en la región: de los 3.872.393 € concedidos entre 2000 y 2009, en esta última década esa cifra ha caído hasta los 2.282.444 €. Más de un millón y medio de diferencia que se justifica por las sucesivas reducciones de la cuantía anual. Mientras que en la década anterior el presupuesto oscilaba entre 330.000 € (en la primera mitad de dicho período) y los 400.000 € (en los últimos años de la misma), en el último decenio se puede establecer una media por año de 228.244 €, lo que supone una drástica bajada de las cantidades totales. No obstante, la media de presupuesto concedido por corto no resulta tan distinta en ambas décadas; al contrario, en este aspecto se experimenta una notable subida (1.500 € más que en los años anteriores), lo que se explica atendiendo al número de cortos subvencionados, mucho menor en esta década.

Se incluye a continuación un listado con los cortos subvencionados desde 2010 en la Comunidad de Madrid:






 Año 2010



	Aurelia, la película, 14 Pies Audiovisual S.L., 7.000 €.

	Blue and Malone, detectives imaginarios, El Viaje Imposible PC S.L., 8.000 €.

	De caballeros, Pantalla Partida, 7.000 €.

	Dicen, Encanta Films S.L., 7.000 €.

	Dos Tristes Tres, Carpe Diem Producciones S.L., 7.000 €.

	Dulce, Aniur Creativos Audiovisuales S.L., 7.000 €.

	El centro de mi guion, Lavision Soluciones Audiovisuales, 7.000€.

	El extraño caso, The Story Workshop S.L., 7.000 €.

	El premio, Common Films S.L., 8.000 €.

	Fumar, matar, morir, Pedro Pérez Jiménez, 8.000 €.

	Granvía. Una calle. Cuatro estaciones, Arsénico Producciones Cinematográficas, 7.000 €.

	Help Me, Tiempo de Rodas S.L., 7.000 €.

	Joselyn, Susana Bejar Castells, 7.000 €.

	Jumping, Descalzos Producciones S.L., 7.000 €.

	La broma infinita, Híbrida S.L., 8.000 €.

	La cosa en la esquina, La bestia produce S.L., 7.000 €.

	La última secuencia, The Legal Company Abogados S.L., 8.000 €.

	Lines, Daniel Sánchez Chamorro, 7.000 €.

	Lone-Illnes, Pequeño Produce PC S.L., 8.000 €.

	Los ojos despiertos, Aline María Barbosa Esteves, 7.000 €.

	Matar a un niño, Solita Films S.L., 9.000 €.

	Meine Liebe, Foro Sonoro Producciones S.L.U., 8.000 €.

	Muertos y vivientes, Iñaki San Román Castanerna, 8.000 €.

	Nadie tiene la culpa, Producciones Africanuan S.L., 8.000 €.

	No muerto, Pablo Sánchez Blasco, 7.000 €.

	Padres, María Luz Lobato Cepeda, 7.000 €.

	Penfield, Enigma Films S.L., 7.000 €.

	Pornobrujas, Smiz and Pixel S.L., 8.000 €.

	Retorno, Think Mol S.L., 8.000 €.

	Room, Fernando Franco García, 7.000 €.

	Skye, Mariela Artiles Merino, 7.000 €.

	Slides, Tach Producciones S.L., 9.000 €.

	Someone Like You, Azotea Films S.L., 7.000 €.

	Turno de noche, Giovanni Maccelli, 8.000 €.

	Ukemi, Ronroneo Films S.L., 7.000 €.

	Unfarwell, Pablo Erusalimsky, 7.000 €.

	Vado permanente, Daniel Bernal Hernández, 7.000 €.

	Ventura, Jesús León Solana, 7.000 €.

	Yaku, Esdip Escuela de Arte S.L., 8.000 €.








 Año 2011



	.Sub (antes Versión original), Paramotion Films S.R.L., 7.000 €.

	5ºB Escalera derecha, Me voy contigo films S.L., 7.000 €.

	Abstenerse Agencias, Imval Madrid S.L., 7.000 €.

	Aquel no era yo, Producciones Africanauan S.L., 8.000 €.

	Cerrado por vacaciones, Carlos Medina de la Maza, 7.000 €.

	Despierta, Corleone Films S.L., 7.000 €.

	Dinosaurios en 3D, Giovanni Maccelli, 7.000 €.

	El nacimiento, Xavier Sala Camarena, 7.000 €.

	Fracaso escolar, Nephilim Producciones S.L., 7.000 €.

	Free Kick, Talycual Producciones S.L., 7.000 €.

	Juan y Teresa, López-Li Films S.L., 7.000 €.

	La acróbata, Dynamite Films S.L., 7.000 €.

	La bicicleta, Hirota Producciones S.L., 7.000 €.

	La boda, Teatro Meridional S.L., 7.000 €.

	La media pena, Argucia S.L.N.E., Lamia Prod.Audiovisuales S.L., 7.000 €.

	Life Vest Under Your Seat, La Flaka Films S.L., 7.000 €.

	Maldito Lunes, Central Europea de Guiones S.L., 7.000 €.

	Muchacha con paisaje, Marta Gila Ahijon, 7.000 €.

	Ojos que no ven, Avalon Productora Cinematográfica, 7.000 €.

	Our Of, Tach Producciones S.L., 7.000 €.

	Postales desde la luna, Juan Francisco Parrilla Viruega, José Francisco Medina Bellver, Factor 78 Producciones Audiovisuales, 7.000 €.

	Prisionero cara rana (antes Audacia), José Miguel Fernández Fernández-Lomana, 7.000 €.

	Prólogo, Mr. Monkey Creatividad Publicitaria, 8.000 €.

	Sin línea, Teatro del duende S.L., 7.000 €.

	Sombras de futuro, Luciano Berriatua Martín, La Bestia Produce S.L., 7.000 €.

	Un cineasta en La codorniz, Creta Producciones S.L., 7.000 €.

	Una historia para los Modlin, Dok Films S.L., 7.000 €.

	Zombi, David Moreno Pérez, 7.000 €.









 Año 2012



	Bad Land, Dynamite Films S.L., 6.000 €.

	Buenos Aires, The Legal Company Abogados S.L., 4.000 €.

	Buenos días resistencia, New Folder Studio S.L., 6.000 €.

	Character, Potenza Producciones S.L., 5.000 €.

	Chicas Day, Susana Béjar Castells, 5.000 €.

	Cicatrices, Felichi Producciones S.L., 4.000 €.

	Cristales, Estirpe Producciones Cinematográfica S.L., 8.000 €.

	Das Kind, Instituto del Cine de Madrid S.L., 6.000 €.

	De noche y de pronto, TVTEC Servicios Audiovisuales S.L., 5.000 €.

	Derecho a la felicidad, Tus ojos S.L., 4.000 €.

	Don Enrique de Guzmán, Tiempo de Rodar S.L., 6.000 €.

	Efímera, Philantiq S.L., 7.000 €.

	El hombre equivocado, Roberto Goñi Iriarte, 3.000 €.

	El otro, Roxbury Pictures S.L., 5.000 €.

	El paraguas de colores, Eduardo Cardoso de Aymerich, 7.000 €.

	El ruido del mundo, Jorge Miguel Rioboó Cortés, 8.000 €.

	El último plano, La Bestia Produce S.L., 5.000 €.

	Gañán, Pluto Entertainment S.L., 7.000 €.

	Helsinki, Giovanni Maccelli, 5.000 €.

	Intertial Love, Solita Films S.L., 5.000 €.

	La constante, Corleone Films S.L., 7.000 €.

	La media vuelta, Fernando Franco García, 9.000 €.

	Lo sé, Manuela Burlo Moreno, 7.000 €.

	Mighty Boy, Espiral Producciones S.A., 6.000 €.

	Moviendo el boliche, Creta Producciones S.L., 3.000 €.

	No mires ahí, Kamel Films S.L., 5.000 €.

	Otra cosa, Alfonso de la Puente Vaquero, 3.000 €.

	Pulse, Malvalanda S.L., 7.000 €.

	Retrato de Aída, Mare Films S.L., 4.000 €.









 Año 2013



	Con buenas intenciones, Virginia Romero Pérez, 6.000 €.

	Cordelias, The Cherrywood Company S.L., 6.000 €.

	Cow Boys, Talycual Cinema S.L., 8.000 €.

	Diambulo, Pantalla Partida S.L., 6.000 €.

	El adivino, La Fiesta PC S.A., 8.000 €.

	El banjo, Cristóbal García Ortiz, 7.000 €.

	El casco de Júpiter, Diego Pérez González, 6.000 €.

	El marginado, La bestia produce, S.L., 5.000 €.

	Eladio y la puerta interdimensional, con La Flaka Films S.L., 6.000 €.

	Elena Asins - Génesis, Malvalanda S.L., 7.000 €.

	Ficción, Producciones Africanauan S.L., 8.000 €.

	Fired On Call, The Magicfly, S.L., 6.000 €.

	Garand, Paramnesia Films S.L., 7.000 €.

	Juan y la nube, Giovanni Maccelli, 8.000 €.

	La quinta dimensión, Rosa María Cañamero Gallego, 7.000 €.

	La visita, Global Timaia S.L., 5.000 €.

	Los cachorros, Guillermo Magariños Martínez, 5.000 €.

	Los comediantes, Elamedia S.L., 6.000 €.

	Los invencibles, Artika Producciones Audiovisuales S.L.U., 5.000 €.

	Lucky Fares, Aristócratas del Lumpen S.L., 6.000 €.

	Meeting With Sarah Jessica, Maneiro Media A.L., 5.000 €.

	Nena, Encanta Films S.L., 6.000 €.

	Notas sobre la crisis 2: todo un futuro juntos, Tourmalet Films S.L., 5.000 €.

	Pase privado, Lamia Producciones Audiovisuales S.L., 6.000 €.

	Pelucas, Creta Producciones S.L., 5.000 €.

	Por qué escribo, Gaizka Urresti Fernández de Valderrama, 6.000 €.

	Safari, Dynamite Films S.L., 7.000 €.

	Solsticio, Juan Francisco Parrilla Viruega, 5.000 €.

	Soy tan feliz, Smiz and Pixel S.L., 7.000 €.

	Time After Time, Pampinopla Films S.L., 5.000 €.

	Verano 13, Eduardo Cardoso de Aymerich, 5.000 €.









 Año 2014



	Al Pelae, Artiles Creativos Audiovisuales S.L., 5.500 €.

	Algo que decir, Pantalla Partida S.L., 6.250 €.

	Anywhere, Gonzalo Visedo Núñez, 5.500 €.

	Caminando por el diablo, Rec Films S.L., 5.000 €.

	Cocote (historia de un perro), Odessa Films S.L., 7.000 €.

	Cuentas y cuentos, Dexiderius P.A. S.L., 5.500 €.

	Disney, Primero Izquierda S.L., 5.500 €.

	Domingo, el amanecer, Juan Manuel Romero Garriz, 6.250 €.

	El aspirante, Smiz and Pixel S.L., 5.500 €.

	El día más feliz, Gaizka Urresti Fez. Valderrama, 5.500 €.

	El jardín de las delicias, Milciclos PC S.L., 5.500 €.

	El juego del escondite, Híbrida S.L., 5.500 €.

	El vidente, 11 T' Al Creaciones S.L., 6.250 €.

	El viejo y el polvo, La Bestia Produce S.L., 5.500 €.

	En el museo, La huella del gato S.L., 6.250 €.

	Escala en Valencia, Oasis PC S.L., 6.250 €.

	Gertrudis, Zeta Films S.L., 5.500 €.

	Jingle, Nephilm Producciones S.L., 5.500 €.

	La pequeña familia española, Tus ojos S.L., 4.000 €.

	La propina, Producciones Africanuan S.L., 6.250 €.

	Mañana será otro día, Lolita PC S.L., 6.250 €.

	Mi padre lanzador de peso en la RDA, Elamedia S.L., 6.250 €.

	Nadie Baila, Tourlamet Films S.L., 7.000 €.

	No digas nada, Lanube Películas S.L., 6.250 €.

	Not the End, Solita Films S.L., 6.250 €.

	Ojalá, Me lo creo S.L.U., 6.250 €.

	Óscar, David Moreno Pérez, 7.000 €.

	Primavera rosa en el Kremlin, Creta Producciones S.L., 5.500 €.

	Stela, Almatwins Productions S.L., 7.000 €.

	Teatro, Aniur Creativos Audiovisuales S.L., 6.250 €.

	The End, Lavoragine PC S.L., 6.250 €.

	The Fisherman, Estirpe PC S.L., 7.750 €.

	Todo lo demás, Encanta Films S.L., 6.000 €.

	Todos mis padres, Talycual Producciones S.L., 6.250 €.

	Ulises ya no vive aquí, J. Carlos García-Sampedro Ferrero, 6.250 €.

	Una vez, Cajón de Ideas Producciones S.L., 4.750 €.

	Vainilla, Giovanni Maccelli, 5.000 €.

	Vida en Marte, The Legal Company Abogados S.L., 5.500 €.

	Yo, presidenta, TVTEC Servicios Audiovisuales S.L., 7.000 €.








 Año 2015



	¿Sabes quién es Cruz Novillo?, Llanero Films S.L., 5.500 €.

	23 de mayo, Lolita PC S.L., 5.500 €.

	Adam Peiper, Lasdelcine P.A:, S.L., 5.500 €.

	Amén, Producciones Come y Calla S.L., 7.750 €.

	Andrómeda, Altamira Entertainment S.L.U., 5.500 €.

	Aurora, Milciclos Producciones Cinematográficas, 5.500 €.

	Australia, White Leaf Producciones S.L., 6.250 €.

	Cabezas habladoras, Juan Vicente Córdoba Navalpotro, 5.500 €.

	Corazón, Zerkalo Ilms, 6.000 €.

	Desde las sombras, La parte contratante S.L., 5.500 €.

	El mundo imaginario de Mao, Salón Indien Films S.L., 4.750 €.

	El trastero, Gaizka Urresti Fernández de Valderrama, 6.250 €.

	El último bus, TVTEC Servicios Audiovisuales S.L., 5.500 €.

	Hasta luego, cariño, Giovanni Maccelli, 4.750 €.

	Horror vacui, Daniel Sánchez Chamorro, 5.500 €.

	Hostal Edén, Películas Pendelton S.A., 6.250 €.

	Intimísimas, Producciones Coraca S.L., 5.500 €.

	Ixtab, María Salgado Gispert, 7.000 €.

	Just The Beginning, Esdip Escuela de Arte, 6.250 €.

	La decisión, José Miguel Fernández Fernández-Lomana, 7.750 €.

	La invitación, Avalon Producciones Cinematográfica, 6.250 €.

	Las rubias, Pantalla Partida S.L., 6.250 €.

	Los invitados siempre vuelven, Diego Maximiliano Sabanés, 5.500 €.

	Luna, Aristócratas del Lumpen S.L., 5.500 €.

	Made in Spain, Jorge Miguel Rioboó Cortés, 6.250 €.

	Meseta, Tourmalet Films S.L., 6.250 €.

	Mi guitarra es mi todo, Atila Films P.A., S.L., 4.750 €.

	Nini, David Moreno Pérez, 6.250 €.

	Palabras de caramelo, Making Doc Producciones S.L., 7.000 €.

	Periodo de prueba, Menudo Tinglao S.L., 5.500 €.

	Primavera rosa en México, Creta Producciones, 4.750 €.

	Pulpa, lechuza, culebra, Pocapena Producciones S.L., 4.750 €.

	Redes, Primero Izquirda, 6.250 €.

	Salsa, Sergio Muñoz Cano, 4.750 €.

	Sí, quiero, Potenza Producciones S.L., 7.000 €.

	Sin sueño, Solita Films S.L., 4.750 €.

	Soy, Uribarri y Sánchez S.L., 6.250 €.

	The Darkness Keeper (El guardián de la oscuridad), 7.750 €.

	The Same Life, César Antonio Roldán López, 5.500 €.

	Vampir, Raw Pictures S.L., 4.750 €.

	Vida en Marte, The Legal Company Abogados S.L., 4.750 €.

	Yelow Cab 267, Patricia Venti, 5.000 €.








 Año 2016



	16 semanas, Raquel Pedreira Núñez, 4.000 €.

	Acogida, Gaizka Urresti Fernández, 6.250 €.

	Adivina, Películas Pendelton S.A:, 7.750 €.

	Alicia, Lacima Producciones S.L., 7.000 €.

	Australia, White Leaf Producciones S.L., 7.000 €.

	D-Funcionario, La bestia produce S.L., 5.500 €.

	Distrito Paraíso, Edu Cardoso, de Aymerich, 4.000 €.

	El fracaso, Tourmalet Films S.L., 7.750 €.

	El hombrecillo de papel, Giovanni Maccelli, 7.750 €.

	El traje de Superman, Pasajes invisibles, 4.000 €.

	Ensayo de vida, Juan V. Córdoba Navalpotro, 6.250 €.

	Funky Lola, Julio Mas Alcaraz, 7.000 €.

	II, Belén Herrera de la Osa, 6.250 €.

	La invitada, Prospekt Mira S.L., 6.250 €.

	La madre, Caballo Films S.L., 7.000 €.

	Las amantes de la página par, Antonello Novellino de Rosa, 7.000 €.

	Les vimos reír y creímos que era de felicidad, Vermut Films S.L., 4.000 €.

	Los invitados siempre vuelven, Diego Maximiliano Sabanés, 4.000 €.

	Madres de luna, Mordisco Films S.L., 4.000 €.

	Mis Wamba, Cajón de ideas Producciones, 7.000 €.

	Nevada, Jon Fernández Calleja, 5.500 €.

	Ni con el pétalo de una rosa, Tus ojos S.L., 4.000 €.

	Ni un sola línea, Nadia Mata Portillo, 4.000 €.

	Pensamientos, El Medano Producciones, 7.000 €.

	Primavera rosa en Brasil, Creta Producciones, 4.000 €.

	Sísifo, Mosolov-P, S.L., 4.750 €.

	Tabib, Potenza Producciones, 7.000 €.

	Vacío, Zerkalo Films, 7.000 €.

	Vampiro, Raw Pictures S.L., 6.250 €.

	Vida y muerte de Jennifer Rockwe, Estela Films S.L., 7.000 €.









 Año 2017



	Alan, Apnea Films S.L., 6.250 €.

	Alimezher, Rosa María Cañamero Gallego, 6.250 €.

	Ato San Nen, Pedro Collantes de Teran Bayona, 4.000 €.

	Ato Sen Nen, Rosa Gutiérrez Cobo, 2.943,85 €.

	Background, Arturo Ruiz Serrano, 5.500 €.

	Barracón, Mordisco Films S.L., 4.000 €.

	Buscándote, José López Molero, 4.750 €.

	Cazatalentos, 12 pingüinos S.L., 7.000 €.

	Cerdita, IMVAL Madrid S.L., 7.000 €.

	Conmigo vienen bailando, Tus ojos S.L., 5.500 €.

	Derbi, White Leaf Producciones S.L., 5.500 €.

	Domesticado, Juan Francisco Parrilla Viruega, 5.500 €.

	Dueto para tres voces, Miguel Ángel Rolland Jiménez, 4.750 €.

	El nadador, Dexiderius Produc. Audiovisuales, S.L., 6.250 €.

	El niño que quería volar, Jaime Bartolomé Rodríguez, 5.500 €.

	El silencio en las floras, Julio Mas Alcaraz, 4.750 €.

	Fronteras, María Salgado Gispert, 7.000 €.

	Gotas, Adrián Rodrigo Decimavilla García, 5.500 €.

	Goteras, Helsinki Films S.L., 5.500 €.

	La luz azul, Alfonso Segura Ballesteros, 5.500 €.

	Las Vegas, Giovanni Maccelli, 5.500 €.

	Los inocentes, Vermut Films, S.L., 6.250 €.

	Mad in Xpain, Jorge Miguel Rioboó Cortés, 7.750 €.

	Magic Town, Pablo Montejo García, 6.250 €.

	Marina y la música, María Justina Rodríguez Olivares, 6.000 €.

	Matilde Mía, Odessa Films S.L., 6.250 €.

	Nuestra vida como niños refugiados en Europa, Making Doc. Producciones S.L., 6.250 €.

	Pablo Pérez Mínguez. Divertirse es un arte, Endora Producciones S.L., 4.000 €.

	Primavera rosa en España, Creta Producciones S.L., 4.750 €.

	Que el fin del mundo te pille bailando, Calabaza Films S.L., 4.750 €.

	Saturno a través del telescopio, El Médano Producciones S.L., 5.500 €.

	Seattle, Solita Films S.L., 6.250 €.

	Sí, quiero, Potenza Producciones S.L., 7.000 €.

	Space Mountain, Ismael Olivares García, 4.000 €.

	Sushi, Mammut Films S.L., 6.250 €.

	Tercera edad, Octavio Lasheras Ruiz, 5.500 €.

	Triple Room, FTFCAM S.L., 7.000 €.

	Un cuento familiar, Aquí y allí Films S.L., 6.250 €.

	Vinieorn del cielo, Iskra S.L.U., 5.500 €.

	Wan Xía, la última luz del atardecer, Silvia Rey Canudo, 4.750 €.

	Zombie Time, Paramotion Films S.L., 6.250 €.








 Año 2018



	¿Bailas, papá?, Miguel Monteagudo López, 6.250 €.

	Abuelita Granny, La bestia produce S.L.U., 6.000 €.

	Acróbatas en el iglú, Antonello Novellino, 7.000 €.

	Amandine, The Other Side Films S.L., 7.750 €.

	Anónimo, De cabo a rabo S.L., 6.250 €.

	Arenal, Vermut Films S.L., 7.000 €.

	Best Seller, Alhena Production S.L., 7.000 €.

	Blue y Malone: casos imposibles, Esdip Escuela de arte S.L., 10.000 €.

	Cerraduras, Plan Secreto S.L., 6.250 €.

	De repente, la noche, Cristina Bodelón Maceiras, 7.000 €.

	Donde nos lleve el viento, Making Doc Producciones S.L., 7.750 €.

	El experimento, Brúclin Madrid, Potenza Producciones S.L., 6.250 €.

	El síndrome del ártico, IMVAL Madrid S.L., 6.250 €.

	Flora, Jon Fernández Calleja, 6.250 €.

	Habana me mata, José María Martínez Moya, 8.500 €.

	Karma, Armando del Río Guillén, 7.000 €.

	La aventura del joven Félix, Dibulitoon Studio S.L., 9.250 €.

	La eminencia, Giovanni Maccelli, 7.000 €.

	La tercera parte, Mordisco Films S.L., 6.250 €.

	La tristeza, Miguel Francisco Javier Alonso Ruiz, 6.250 €.

	Let's Go Antartica!, Películas Pendelton S.A., 5.500 €.

	Leyenda dorada, Apellaniz y De Sosa, S.L., 6.250 €.

	Lo que se espera de mí, María Salgado Gispert, 7.750 €.

	Los hijos de Errol Flyn, Paisajes invisibles S.L., 5.500 €.

	Malpartida, Altamira Entertainment S.L., 7.750 €.

	Mi hermano Juan, Lasdelcine Prod. Audiovisuales S.L., 5.500 €.

	Moscas, David Moreno Pérez, 4.750 €.

	Muedra, Pedro Collantes de Terán, 6.000 €.

	Muero por volver, White Leaf Producciones S.L., 7.750 €.

	Mujer sin hijo, Kabiria Films S.L., 6.250 €.

	No es coma, Banatu Filmak S.L., 5.500 €.

	Nuestra calle, Stop and Play Europa S.L.U., 4.750 €.

	Ráfagas de vida salvaje, Mammut Films S.L., 7.750 €.

	Snorkel, Caballo Films S.L., 7.000 €.

	Territorio humano, Tus ojos S.L., 6.250 €.

	Todos mis padres, Talycual Producciones S.L., 7.750 €.

	Tu día de suerte, Prod. Alternativa Contemporánea, 5.500 €.

	Un país extraño, Foro Sonoro Producciones S.L., 7.750 €.

	Vida modelo, Cañabaza Films S.L., 7.750 €.

	Why Are We Here, Salón Indien Films S.L., 7.000 €.

	Yo siempre puedo dormir, pero hoy no puedo, Jur Jur Productions S.L., 7.000 €.

	Zapatos de tacón cubano, Julio Mas Alcaraz, 6.250 €.








 Año 2019



	16, 39 Escalones Films S.L., 7.000 €.

	7 grados, Florentino Fernando Fernández Río, 5.500 €.

	A la cara, Javier Pascual Marco Rico, 7.000 €.

	Acto reflejo, Alfonso Díaz Sánchez-Archidona, 4.750 €.

	All I Need Is a Ball, Implícate S.L., 5.500 €.

	Amador, Carlos Polo Araujo, 5.500 €.

	Bockhous 13, David Varela Álvarez, 6.250 €.

	Cantando en chino, María Caballero Baeza, 6.250 €.

	Chica, Sara Escudero Rodríguez, 6.250 €.

	Click, Altamira Entertainmet S.L., 7.000 €.

	Colibrí, Salon Indien Films S.L., 5.500 €.

	Conversaciones con un mono, Prospek Mira S.L., 6.250 €.

	Cosplay: más que disfrazarse, Spain Trendy Ikenoya S.L., 4.750 €.

	Distancias, Susana Béjar Castells, 7.000 €.

	El chico del tren, Diego Maximiliano Sabanés, 7.000 €.

	Está amaneciendo, Cristina Hergueta Garde, 5.500 €.

	Familias, Helsinki Films S.L., 5.500 €.

	Fernández Pratsch, 2Iguales Films S.L., 6.250 €.

	Ferrotipos, Huaorani Films S.L., 7.000 €.

	Homless Home, Uniko Estudio Creativo S.L., 7.000 €.

	Innermost, Antonello Novellino, 7.000 €.

	Interior Taxi Noche, Silvia Rey Canudo, 7.000 €.

	Iván el travieso, Claudia Hernández Blas, 4.000 €.

	Lo efímero, Jaime Bartolomé Rodríguez, 7.000 €.

	Loca, María Salgado Gispert, 7.000 €.

	Mad in Xpain, Jorge Miguel Rioboó Cortés, 7.000 €.

	Mates aplicadas, Jetrimafilms Producciones Audiovisuales y escénicas, 5.500 €.

	No podrás volver nunca, Mónica Mateo Fernández, 7.750 €.

	Otra vida, Smiz and Pixel S.L., Mariela Artiles Merino, 8.000 €.

	Paisajes para después de una guerra, Artistic Films S.C., 7.000 €.

	Pentimento, Malvalanda S.L., 4.750 €.

	Piccolino. Una aventura en la ciudad, Zampano Producciones S.L., 7.750 €.

	Por donde pasa el silencio, 93 Metros S.L., 7.750 €.

	Pozo, Eye Slice Pictures S.L., 6.250 €.

	Reflejo, The Cathedral Media Productions S.L., 7.750 €.

	Stanbrook, Nephilim Producciones S.L., 7.000 €.

	Te jodes y bailas, Kabiria Films S.L., 6.250 €.

	Un viaje inesperado, David Torres Vázquez, 5.500 €.

	Vive, baila, posa, Creta Producciones S.L., 4.750 €.

	Vivir en paz, Gonzalo Visedo Núñez, 7.000 €.

	Vuela, Thinkwild Studios S.L., 7.750 €.

	Yo, Ferdydurke Films S.L., 7.000 €.




Como se ha mencionado anteriormente, las subvenciones a la producción de cortometrajes de la Comunidad de Madrid son compatibles con otras ayudas procedentes de entidades públicas o privadas. Es por ello que esta resulta una fuente de financiación esencial para los cortometrajes, ya que gracias a esta compatibilidad la cantidad subvencionada puede suponer un porcentaje elevado del coste total, garantizando la realización y compleción de los proyectos. 


Comunidad Foral de Navarra22


En 2016, el Gobierno de Navarra subvencionó un total de diez proyectos audiovisuales con una partida presupuestaria de 145.000 €, aprobadas en las dos convocatorias reguladas por: la Orden 33E/2016, de 12 de julio de 2016, para las ayudas a la producción de largometrajes y la Orden 34E/2016, de 22 de agosto de 2016, para las ayudas a la producción de cortometrajes y mediometrajes en 2016 y 2017, por parte de la Consejería de Cultura, Deporte y Juventud. Los cortometrajes fueron seleccionados atendiendo a la calidad artística, la calidad del guion y otros requisitos publicados en la convocatoria, entre los que se encuentra la presentación de la memoria y el equipo técnico, dirección y producción de los proyectos. La viabilidad del proyecto y la coherencia económica del presupuesto presentado es otro de los criterios que se han tenido en cuenta, así como el plan de financiación previsto.

Como en muchos de los casos analizados, también se tiene en cuenta la presencia de la propia comunidad en el proyecto: porcentaje de rodaje en la región, recursos humanos de Navarra y medios profesionales y técnicos navarros. Al menos el 50% de la obra debe rodarse en la región (si se trata de una cinta de animación, se establece en la mitad el porcentaje de recursos técnicos y humanos que sean de Navarra).

En 2018, el Departamento de Cultura, Deporte y Juventud concedió 520.000 € para la producción audiovisual, repartidos entre largometrajes, cortometrajes y desarrollo de proyectos de largometrajes. La modalidad B es la destinada a cortometrajesy para ella se establece  un presupuesto total de 90.000 € entre los años 2018 y 2019. 

En la siguiente tabla se registran las cifras de cortos subvencionados y las cuantías concedidas durante esta década en la Comunidad Foral de Navarra: 



 
  	Año
  	Cortometrajes subvencionados
  	Presupuesto concedido
 

 
  	2010
  	6
  	60.000 €
 

 
  	2011
  	6
  	50.000 €
 

 
  	2012
  	8
  	117.250 €
 

 
  	2013
  	0
  	0 €
 

 
  	2014
  	6
  	100.000 €
 

 
  	2015
  	6
  	70.000 €
 

 
  	2016
  	4
  	69.000 €
 

 
  	2017
  	5
  	65.291 €
 

 
  	2018
  	5
  	90.000 €
 

 
  	2019
  	5
  	79.666,10 €
 

 
  	TOTAL
  	51
  	701.207,10 €
 





Se listan, a continuación, los cortometrajes que han recibido ayudas durante los últimos diez años, las cantidades concedidas a cada uno y el solicitante:






 Año 2010



	Basajaun y las lindes de los bosques, Sergio Morillo Echávarri, con 15.000 €.

	De camino a…, Ion Iraizoz Alonso, con 3.000 €.

	El hombre equivocado, Roberto Goñi Iiriarte, con 6.000 €.

	En la oscuridad, Ainara Vera Esparza, con 5.000 €.

	Muertos y vivientes, Iñaki San Román, Iosu Díaz, con 25.000 €.

	Thin King China, David Aguilar Íñigo, con 6.000 €.








 Año 2011



	Clara, Itsaso Iribarren Muñoz, con 5.00 €.

	Fin, Miguel Campión Larumbe, con 13.500 €.

	La leonera, Estíbaliz Burgaleta Felipe, con 10.000 €.

	Oírse, David Arratibel Aranburo, con 10.000 €.

	Sabicas, Pablo Calatayud del Amo, con 8.500 €.

	Txiki, Sergio San Martín Cerezo, con 3.000 €.








 Año 2012



	Camino cortado, Donald D. Navas, con 1.700 €.

	Ciento volando, Mikel Subiza, con 10.000 €.

	El lenguaje de los objetos, Julia Juániz, con 17.600 €.

	Gernika, Ángel Sandimas, con 8.000 €.

	Los años dirán, Andrea Jurrieta, con 15.000 €.

	Martina, Urko Mauduit, con 4.950 €.

	Navazonia, Francisco Úriz, con 30.000 €.

	Proyecto X, Visual Comunicación, con 30.000 €.








 Año 2013


No se concedieron ayudas en este año.






 Año 2014



	180º Rumbo a la luz, Simetría Producciones  S.L., con 19.000 €.

	Cenizo, Ion Mikel Caballero Lorea, con 15.000 €.

	Converso, David Arratibel Aramburo, con 14.000 €.

	Las pelotaris, Daniel Burgui Igúzquiza, con 14.337 €.

	Lobito bueno, bruja hermosa, Maruxiña Film Company S.L., con 2.663 €.

	Ya sé dónde está el dinero, mami, Navarra de Cine S.L., con 35.000 €.








 Año 2015



	Benditas infancias, 1, Ralda World S.L., con 30.108,01 €.

	Cuestión de suerte, Axier González Narváez, con 3.090,50 €.

	Infiltrados, Escorzo Films S.L., con 6.000 €.

	Motxila21, en vivo, zuzEneAn, !Live!, Joaquín Ignacio Alforja Sagone, con 15.000 €.

	Nunca pasa nada, Ibon Belandia Juaristi, con 2.381,49 €.

	Persona, Mikel Belascoain Calatayud, con 13.420 €.








 Año 2016



	Cuerdas, Marga Gutiérrez, con 27.000 €.

	Duerme negrita, Ainara Porrón, con 23.232 €.

	Flamenco on Fire, Joaquín Calderón, con 5.269 €.

	Pez volador, hermanos Berrués, Acrónica Producciones, con 13.498 €.








 Año 2017



	Born in Gambia, Ignacio Leuza Fernández, con 12.758,40 €.

	Los últimos de la Mejana, Ultreia Films S.L.U., con 20.000 €.

	Penitencia, María Pilar Múgica Urrutia, con 7.997,60  €.

	Second Life, En Buen Sitio Producciones S.L., con 10.500 €.

	Urpean, Lurra, Maddi Barber Gutiérrez, con 14.035 €.








 Año 2018



	918 Gau, Hiruki Filmak, con 12.065 €.

	Eki-librio. El valle de las piedras, En Buen Sitios Producciones, con 25.000 €.

	Herri Kirolak, The Bungalow Studio, con 17.703 €.

	Living Room, Arena Comunicación, con 21.900 €.

	Raíces perdidas, Tripulante Produce, con 13.332 €.








 Año 2019



	Amanece la noche más larga, Arquetipo Comunicación S.L., New Gravity Laws S.L., con 18.628,80 €.

	Before I Die, Pimu y Ruiz A. Visual C, con 15.677,30 €.

	Chigas prepago, Isabel Sáez Pérez, con 8.764 €.

	Iris, The Visible Man S.L., con 25.000 €.

	Mendiak-1976, Luis Arrieta Etxeberria, con 11.596 €.




La comparativa de las cifras con la década anterior permite concluir que apenas se han producido cambios en lo relativo a la subvención para la producción de cortometrajes en esta comunidad autónoma. De los 53 cortos de la década pasada a los 51 que han recibido ayudas en este último período, tan solo hay dos títulos de diferencia, lo que no tiene por qué suponer una tendencia descendente real; más significativa resulta la cifra del total del presupuesto concedido, que aumenta en cien mil euros en estos últimos años. Pero, de nuevo, podría tratarse de un aumento natural y parejo a las fluctuaciones del valor del dinero y el IPC, por lo que es difícil aventurar tendencias. En cualquier caso, como mínimo se aprecia una estabilidad en el respaldo económico de la comunidad hacia el corto, lo que ya supone, en sí, una excelente noticia en un contexto nacional de disminución generalizada de las ayudas.


País Vasco23


Las subvenciones concedidas al sector audiovisual en el País Vasco, convocadas por la Dirección de Promoción de Cultura y resueltas por la Viceconsejería de Cultura, Juventud y Deporte, atienden a la producción y desarrollo de largometraje pero únicamente a la producción en lo relativo a cortometrajes, sin incluir ayudas para otro tipo de procesos. Las ayudas se han ido publicando en el BOPV anualmente y se concretan en las siguientes modalidades: ayudas al desarrollo de proyectos, a la producción de largometrajes de ficción, a la producción de largometrajes de animación, a la producción de documentales de creación y, por último, ayudas a la producción de cortometrajes.

En lo relativo a estas últimas, se consideran cortometrajes todas aquellas películas cuya duración sea inferior a los 60 minutos. La cuantía que se concede será porcentual (en función de los requisitos y la valoración resultante en el proceso de selección). Entre las condiciones que establece la normativa, se impone el requisito de obtener una puntuación mínima del 50% en la fase de valoración del proyecto y según los criterios fijados por cada convocatoria; algunos de ellos relativos a límites presupuestarios (un límite de 30.000 € o el 50% del presupuesto para desarrollo del proyecto, que a su vez no puede exceder del 20% del total de la producción). Un 20% del importe recibido debe destinarse al desarrollo del guion. 

La cuantía destinada a la producción de cortometrajes se establece en torno a los 120.000 €. El total concedido no puede superar el 60% del presupuesto total de la película ni el importe máximo de 20.000 €. Se incluye una cláusula relativa a las ayudas públicas que especifica que la suma de todas ellas no pueden suponer más del 90% del costo real del cortometraje. Cuando el proyecto seleccionado no cuenta con ninguna otra subvención, la cantidad mínima que se le concede es de 10.000 €, o la que corresponda según los límites establecidos en los requisitos de la cuantía concedida.

La siguiente tabla recoge las cifras de cortometrajes subvencionados y el presupuesto concedido por la Comunidad Autónoma del País Vasco durante la última década.



 
  	Año
  	Cortometrajes subvencionados
  	Presupuesto concedido
 

 
  	2010
  	14
  	60.000 €
 

 
  	2011
  	14
  	180.604 €
 

 
  	2012
  	8
  	120.000 €
 

 
  	2013
  	10
  	120.000 €
 

 
  	2014
  	11
  	120.000 €
 

 
  	2015
  	11
  	120.000 €
 

 
  	2016
  	13
  	120.000 €
 

 
  	2017
  	16
  	160.000 €
 

 
  	2018
  	13
  	160.000 €
 

 
  	2019
  	11
  	160.000 €
 

 
  	TOTAL
  	121
  	1.460.604 €
 





Reciben ayudas un total de 121 cortometrajes repartidos a lo largo de la década de manera estable (únicamente en 2012 hay un descenso por debajo de los 10 títulos). Es una cifra muy similar (y levísimamente superior) al número de cortos que recibieron ayudas públicas en Euskadi en la década pasada (112). Tampoco resulta significativa la diferencia entre el presupuesto total otorgado en esta década (1.460.604 €) y la anterior (1.381.407,86 €). Constantes y estables, los datos muestran una tendencia en curva que va de más a menos para luego volver a subir, y que coincide con los años de recesión y posterior mejora económica del país.

Se refiere, a continuación, el listado de los títulos que en estos diez años han recibido ayudas en el País Vasco:






 Año 2010



	Agujero, Bitart New Media S.L., 13.500 €.

	Albeitre, Zinea Sortzen S.L., 16.200 €.

	Birdboy, Abrakam, Estudio S.L., 12.800 €.

	Deus et Machina, Tintxua Films S.L., 19.500 €.

	Ella perdió el control, Morituri S.L., 12.500 €.

	Evolución, Bitart New Media S.L., 12.300 €.

	Gernika, TTakun S.L., 18.500 €.

	Hamaiketakoa, Tintxua Films S.L., 19.500 €.

	Khartoum, Altube Filmeak, 11.500 €.

	Khorosho, Kinoskopik S.L.L., 9.000 €.

	La media pena, Lamia Producciones S.L., 11.500 €.

	Por los camareros, Bitart New Media S.L., 12.000 €.

	Qwerty, Asier Urbieta San Martín, 12.500 €.

	Txistu Magikoa Edo Leon Apaizaren Eskar, Bitart New Media S.L., 18.700 €.








 Año 2011



	Abuztua, Pelo Gutiérrez Peñalba, 7.500 €.

	Bajo la almohada, Isabel Herguera García, 14.500 €.

	Cólera, Araitz Moreno Pérez, 14.300 €.

	Decisiones, Uniko Estudio Creativo S.L., 14.200 €.

	Hombre blanco, hombre negro, Javier Alonso Arroyo, 14.100 €.

	Innocente, Silverspace Animation Studios S.L., 8.110 €.

	Lagun Mina, Moriarti Produkzioak S.L., 12.881 €.

	Loco con ballesta, Banatu Filmak S.L., 12.920 €.

	Minerita, Kanaki Film S.L., 15.300 €.

	Prohibido arrojar cadáveres a la basura, Zinemako Astoa S.L., 10.000 €.

	Sangre de unicornio, Abrakan Estudio S.L., 16.100 €.

	Soroa, Txintxua Film S.L., 19.893 €.

	The Night Stalker, Bitart New Media S.L., 13.000 €.

	Y ahora qué, Banatu Filmak S.L., 7.800 €.








 Año 2012



	Agua!, Baleuko S.L., 8.200 €.

	Homing, Ignacio Sagastumo Miqueleiz, 9.310 €.

	Hor Dago, Urko Villasante Gómez, 6.990 €.

	Hubert Le Blon-en Azken Egaldia, Txintxua Films S.L., 20.000 €.

	Koloreak, Asier Urbieta San Martín, 18.000 €.

	Otsoko, Banatu Filmak S.L., 17.500 €.

	Rodar hasta el fin, Basque Film Servicies S.L., 20.000 €.

	Tempo inverso, Gregorio Muro Arriet, 20.000 €.








 Año 2013



	Anómalo, Morituri S.L., 11.000 €.

	Arutzen Erosi Zuen, Moriarti Produkzioak S.L., 10.100 €.

	Atxuriko Milagrua, José María Camacho de Miguel, 15.000 €.

	Elena Asins-Génesis, Kinoskopik S.L., 11.200 €.

	Pase Privado, Lamia Producciones Audiovisuales S.L., 9.700 €.

	Petter Pan, Sonora Estudios S.L., 9.700 €.

	The Black Forest, Paul Urkijo Alijo, 15.000 €.

	Todos los animales se mueren siempre, Naniano S.L., 15.000 €.

	Untzi Phantasma, Txintxua Films S.L., 14.400 €.

	Viaje a pies, Úniko Estudio Creativo S.L., 8.900 €.








 Año 2014



	A Serious Comedy, Lander Camarero Llamosas, 11.340 €.

	Amore d'inverno, Isabel Herguera García, 6.160 €.

	Cure For Pain, David Aguliar Iñigo, on 14.300 €.

	Duelo a las 12 en punto, Unai Guerra Buenechea, 9.900 €.

	El trastero, Altube Filmeak S.L., 13.840 €.

	Guerra, Sonia Pacios Álvarez, 14.000 €.

	Hiedra, Binahi 2006 S.L., 14.100 €.

	Hileta, Sonia Pacios Álvarez, 13.220 €.

	Homenaje a Jane (Tarzán no era tan guay), Eduardo Elosegui Erdocia, 8.200 €.

	La Sra. Jesusmari, Banatu Filmak S.L., 9.480 €.

	Malas vibraciones, Amania Films S.L.U., 5.460 €.








 Año 2015



	A Revenge Story, Larder Camarero Llamosas, 9.300 €.

	Decorado, Uniko Estudio Creativo S.L., 7.420 €.

	Ihesa, Señor y señora S.L., 11.900 €.

	Los invitados, Altube Filmeak S.L., 14.050 €.

	Lursaguak. Escenas de vida bajo tierra, Izibene Oñederra Aramendi, 16.600 €.

	Night Shift, Izar Films Europe, S.L., 3.880 €.

	Nunca pasa nada, Ibon Belandia Juaristi, 9.780 €.

	Sagai, Producciones Audiovisuales Laboratorio 2046, 15.800 €.

	Sirena eta Sagarra, Gregorio Muro Arriet, 14.200 €.

	Ulises, Morituri S.L., 14.800 €.

	Zea... Bingo!, Izar Films Europe, S.L., 2.270 €.









 Año 2016



	Ainhoa, Bantu Filmak S.L., 12.000 €.

	Cirilo, Karmele Barandiaran Arrieta, 3.070 €.

	Contrario a nacer, Aitor Oñederra Aguirre, 6.920 €.

	El almacén de la memoria, Signo Digital S.L., 6.340 €.

	El tercer hombre, Binahi 2006 S.L., 6.970 €.

	For The Good Times, Binahi 2006 S.L., 15.750 €.

	Ikusleak, Jesús María Palacios López, 9.090 €.

	Jokoaren Arauak, Demetrio Elorz Lazcanotegui, 13.620 €.

	June, Izar Films Europe S.L., 4.050 €.

	Lisbeth, Ander Iriarte Álvarez, 2.060 €.

	Mateoren Ama, Moriarti Produkzioak S.L., 14.770 €.

	Nuestro viejo (y el mar), Gorka Zalacain Bengoa, 14.220 €.

	Zain, Peio Gutiérrez Peñalba, 10.140 €.








 Año 2017



	¿Quieres que hoy te bese?, Miriam Ortega Domínguez, 12.160 €.

	Amargo era el postre, Diego Kataryniuk Di Costanzo, 12.750 €.

	Areka, Lekuk Kultur Eljartea, 4.080 €.

	Cactus, Binahi 2006 S.L., 12.050 €.

	Cosplay, Basque Film Service S.L., 11.375 €.

	Egunkari Ezkutuak, Komiki Films S.L., 11.310 €.

	El cuerpo de la mujer sin sombra, Tamara García Iglesias, 7.030 €.

	El dorado, Debolex Films S.L., 14.350 €.

	El fin de todas las cosas, Norma Vila Freaza, 12.090 €.

	El infierno, Kanaki Films S.L., 10.930 €.

	Emarri, Mirokutana Kooperatiba Elktea, 4.690 €.

	Khuruf, Kuttuna Filmak S.L., 13.000 €.

	La noche, Uniko Estudio Creativo S.L., 5.880 €.

	Lekitxoko Etxea, Jasone Urgoitia Urrutia, 12.430 €.

	Leyenda dorada, Apellaniz y De Sosa S.L., 12.650 €.

	Soy una tumba, Uniko Estudio Creativo S.L., 3.225 €.








 Año 2018



	365 hijos de sonoridad, Producción de Imagen Sincro S.L., 12.000 €.

	Anti, Adabaki Ekoizpenak Koop. Elk. Txikia, 16.500 €.

	Echezarra, Jesús María Palacios López, 7.200 €.

	Erlojua Eta Kukua, Al borde films Soc. Coop. Pequeña, 13.083 €.

	Haizearen Egia, Zinea Sortzen S.L., 18.000 €.

	Itzal - Eremua, Txintxua Films S.L., 13.920 €.

	Jo Ta Ke, Aitziber Olaskoaga Ajuria, 18.654 €.

	Miraila, Lekuk Kultur Elkartea, 6.000 €.

	Mirokutana, Mirokutana Koop. Elk. Txikia, 12.500 €.

	Regina, Galapan Productiones S.L., 20.000 €.

	Robarte una noche, Fernando Vera Moreno, 7.098 €.

	Txalaka, Hirukuna S.L., 12.300 €.

	Zubiye, Íñigo Jiménez Bohoyo, 2.745 €.








 Año 2019



	Dar dar, Ikusgarri Films S.L., 16.000 €.

	Ehiza, Lekuk Kultur Elkartea, 6.000 €.

	El médico cura, Apellaniz and De Sosa S.L., 14.665 €.

	Heltzear, Irusoin S.A., 20.000 €.

	Homeless Home, Uniko Estudio Creativo S.L., 18.000 €.

	Muere un bañista, Íñigo Cobo Martín, 11.000 €.

	Ni Nuk Lehena, Zazpi T'erdi Koop. Elk. Txikia, 20.000 €.

	Nigandik, Korima Films S.L., 10.000 €.

	Polvo somos, Sirimiri Films S.L., 18.500 €.

	Puzzleak, Komiki Films S.L., 20.000 €.

	Subandilla, Adabaki Ekoizpenak Koo. Elk. Txikia, 5.835 €.




Algunas conclusiones generales


A lo largo de la década, y a pesar del impacto que la crisis económica supuso en el sector cultural y que afectó durante los primeros años de este período, se observa un afianzamiento de las ayudas por parte de las comunidades (en líneas generales), una implicación que los distintos gobiernos han sabido mantener a pesar de los recortes. En muchas ocasiones, se trata de un esfuerzo económico que responde al compromiso con el talento y con el arte, que presupone que es más fácil continuar con las ayudas que volver a imponerlas tras su desaparición. Además de las convocatorias anuales, surgen en las comunidades otros proyectos e iniciativas encaminados a mejorar la situación de la industria, y en concreto la del cortometraje, en lo relativo a la producción: festivales con dotación económica para los procesos de producción, concursos regionales (muchos de ellos desarrollados por concejalías de juventud o turismo) y la creación de organismos de fomento del sector cinematográfico como las distintas Film Commissions. 

Una de las mayores complejidades que surgen al estudiar los datos de las ayudas invertidas en la producción del cortometraje es la falta de sistematización y registro de las obras beneficiarias. Aunque muchas de las convocatorias tienen unas condiciones similares (las variaciones son, en última instancia, más puntualizaciones que diferencias notables), las principales diferencias proceden de variables como la dependencia de departamentos distintos, los cambios de gobierno de las comunidades y sus correspondientes modificaciones de organigrama y estructura, así como la cantidad presupuestaria a otorgar (que inevitablemente condiciona la cifra de obras presupuestadas) hace difícil, si no imposible, no solo trazar un análisis plenamente fiable de evoluciones de presente y futuro, sino también confiar en la estabilidad a corto y medio plazo de cualquier tendencia, ya sea favorable o desfavorable. 

Uno de los aspectos más desalentadores es la desaparición de las ayudas en algunas comunidades. Este es el caso de la Región de Murcia, que a final de la década pasada (en 2008) publicó una convocatoria para la promoción cultural que incluía la producción de cortometrajes y que volvió a concederse en 2009. Un total de 60.000 € para diecisiete cortometrajes que auguraban los comienzos de una apuesta por el formato que no se ha materializado por el momento.

En una situación similar se encuentra la Comunidad Autónoma de La Rioja, que si bien en el período anterior no contemplaba una política sólida en la producción de cortometrajes, había concedido ayudas puntuales en forma de iniciativas aisladas. Aunque sigue sin existir una línea de subvención específica para cortos, en aplicación a la Orden 5/2017, de 9 de Octubre, de la Consejería de Desarrollo Económico e Innovación, por la que se aprueban las bases reguladoras de la concesión de ayudas a la producción artística de industrias escénicas, se concede en 2019 una subvención para la realización de un único cortometraje24. La perspectiva es algo más alentadora en esta comunidad: a partir de 2020, desde La Rioja Film Commission se introduce una línea de ayudas para la realización de cortometrajes25.

El siguiente cuadro26 recoge, a modo de compendio, el total de cortometrajes subvencionados durante la década en cada comunidad autónoma, el presupuesto concedido y una columna con la cuantía media por corto en cada una de ellas. Es preciso atender a las distintas variables para poder estimar de manera más adecuada la situación del cortometraje en cada región: hay comunidades que tienen una media por corto mucho mayor que otras regiones que, sin embargo, invierten en un mayor número de obras. 



 
 
  	Comunidad autónoma
  	Cortos subvencionados
  	Presupuesto concedido
  	Media por corto
 

 
  	Andalucía
  	65
  	728.119,97 €
  	11.201,85 €
 

 
  	Aragón
  	66
  	351.249 €
  	5.322 €
 

 
  	Principado de Asturias
  	3
  	-
  	-
 

 
  	Baleares
  	16
  	178.297,45 €
  	11.143 €
 

 
  	Canarias
  	32
  	464.015 €
  	14.500 €
 

 
  	Cantabria
  	89
  	362.256 €
  	4.070,29 €
 

 
  	Castilla La Mancha
  	41
  	-
  	-
 

 
  	Castilla y León
  	8
  	91.666,79 €
  	11.458 €
 

 
  	Cataluña (media década)
  	113
  	866.000 €
  	
 

 
  	Extremadura
  	50
  	768.238,78 €
  	15.364 €
 

 
  	Galicia (media década)
  	11
  	157.709 €
  	14.337 €
 

 
  	Madrid
  	365
  	2.282.444 €
  	6.253,27 €
 

 
  	Navarra
  	51
  	701.207,10 €
  	13.749 €
 

 
  	País Vasco
  	121
  	1.460.604 €
  	12.071,10 €
 

 
  	Valencia
  	158
  	3.067.929,77 €
  	19.417,28 €
 





En conclusión, una variabilidad muy amplia que oscila entre los 4.070 € y los 19.417, cuantías fijadas en las convocatorias y que están sujetas a particularidades que van desde el género del film (ficción, documental y animación), hasta la realización de la obra en la lengua de la región o incluso a la experiencia de sus responsables o equipos (como es el caso de Aragón y la distinción entre obras de autores noveles o consolidados). En definitiva, un panorama difícil de homogeneizar y a la vez con una gran riqueza de matices que pone en valor el formato del cortometraje. Una apuesta con las que las comunidades, de forma desigual, mantiene en activo el sector y confían en sus múltiples posibilidades como promotor cultural y fuente de talento artístico.


Productoras especializadas


No es un elemento novedoso de esta década el empuje que las productoras han supuesto para la producción de los cortometrajes. Empresas que arriesgan e invierten su capital en financiar proyectos cuyos márgenes de rentabilidad, si los hay, son ajustados, por lo que necesitan invertir paralelamente en otro tipo de iniciativas que permitan asumir este tipo de riesgos. A lo largo de estos últimos años, algunas de las empresas que más apostaban por el cortometraje han desaparecido, como es el caso de Prosopopeya (productora nacida en torno a la publicidad y actividades de posproducción), que durante la década anterior llegó a producir tres cortos en el mismo año. Poco ha variado el modelo de financiación de estas compañías con respecto al período anterior: desde su implicación más personal en este tipo de  proyectos en algunos casos, como otras que hacen del cortometraje algo anecdótico en sus catálogos, produciendo un corto al año de forma puntual y desarrollando su actividad casi de forma exclusiva en el ámbito del largometraje. En el caso de este segundo modelo, habitualmente prima la búsqueda de talento por encima de la rentabilidad del proyecto en sí. 

Hay un aspecto fundamental a tener en cuenta en el modelo de producción de esta última década, y que repercute fundamentalmente en la financiación por parte de las compañías especializadas. Así, la digitalización ha transformado los parámetros de las empresas además de favorecer un incremento del número de trabajos en los que invertir, como expresa María del Puy Alvarado, directora de la productora Malvalanda: "Cada vez se producen más cortometrajes porque el acceso a la tecnología es más accesible. Ni siquiera la crisis económica pudo parar el aumento de la producción de cortometrajes. En el año 2008 se produjeron 210 cortos y en 2012, en plena crisis económica, 228". Pero a pesar de la situación de bonanza que describen sus palabras, Alvarado también señala que resulta casi imposible que una productora pueda subsistir dedicándose en exclusiva al corto: "Es muy difícil, por no decir casi imposible, vivir del cortometraje. Malvalanda nunca ha vivido de hacer cortos. Algunos son rentables, si por rentable entendemos que dan algún beneficio. Pero una empresa necesita más ingresos para sobrevivir. Es necesario tener otra vía de financiación empresarial, sea largometrajes, series, publicidad, trabajos comerciales...".  Malvalanda, que nace en 2006 con la producción del cortometraje Luminaria (Álvaro Giménez Sarmiento), es una de las empresas más consolidadas dentro del sector, con trabajos premiados en numerosos festivales, que ha sabido diversificar su actividad así como rentabilizar el talento de los profesionales con los que trabaja. Desde el 2010 ha producido trece cortometrajes, entre los que destacan Sexo explícito (José Manuel Carrasco, 2013), Primavera Rosa en México (Mario de la Torre, 2016), Pentimento (José Manuel Carrasco, 2020) y Madre (Rodrigo Sorogoyen, 2017). La peculiaridad de este último pasa por el hecho de que su director procede del largometraje: tras alcanzar el éxito con títulos como Stockholm (2013) o Que Dios nos perdone (2016), Sorogoyen vuelve al cortometraje, y lo hace obteniendo un rotundo éxito (con nominación a los Oscars incluida), para terminar de nuevo, y a partir de esta pieza breve, en el largometraje (Madre, 2019). Una maniobra que desde el punto de vista empresarial resulta de los más rentable además de enriquecedora tal y como reflejan las declaraciones de su productora: "Madre ha sido un proyecto increíble. Rodrigo Sorogoyen y yo nos encontramos en el Foro de Proyectos del Jameson Nodofilmfest en 2016. Me encantó el guión y decidimos coproducir el corto. Desde el primer momento la idea del largometraje estuvo encima de la mesa. Era evidente que se podía seguir contando la historia de Elena. Después del éxito del corto decidimos seguir adelante y lanzarnos con la película. El viaje de Madre, del corto al largo, ambas experiencias, es algo que nos ha marcado para siempre al núcleo central del proyecto".

Tal y como Jara Yáñez recogía en La medida de los tiempos, una de las empresas más importantes en la producción de cortometrajes de la década pasada fue Avalon, surgida a partir de un corto. Empresa que se ha consolidado en el sector y cuyo "nombre y trayectoria abren de manera automática determinadas puertas que aseguran una financiación más segura a priori y una cierta garantía de amortización a posteriori". 27 La compañía dirigida por María Zamora cuenta con un catálogo de más de doscientos largometrajes (de ficción y documentales), además de una importante labor en el terreno de la distribución (nacional e internacional) y exhibición a través de Internet. Resulta menor el número de cortos producidos en comparación al resto de contenido audiovisual, aunque Avalon sigue manteniendo su compromiso con el formato sin renuncia a participar en estos proyectos. Entre los cortos producidos a lo largo de la década se encuentran Subir y bajar (David Planell, 2010), los películas de Natalia Mateo Qué divertido (2010), Ojos que no ven (2012), Vuelta al mundo  (Leticia Dolera, 2016) y Después también (Carla Simón, 2019), siendo este último un trabajo promocional para CESIDA (Coordinadora Estatal de VIH y SIDA) con el objetivo de combatir la desinformación en torno al VIH. 

Algunas de las productoras especializadas que nacieron a finales de la década anterior, siguen siendo referentes dentro de la industria, consolidadas y consagradas con el cortometraje. Este es el caso de El Dedo en el Ojo, creada en 2007, que ya ha producido más de un centenar de cortometrajes, un extenso catálogo que se puede consultar en su página web28 y entre los que destacan Jauría (Gemma Blasco, 2018), Jezebel's Spring Rolls (Joan-Pol Argenter, 2018) o Las vacas de Wisconsin (Sara Traba, 2016). En 2006, la productora Amorós Producciones nace con el objetivo de crear películas de calidad, entre las que se cuentan algunos cortometrajes como Radio Taxi (Jordi Bueno, 2010), Luisa no está en casa (Celia Rico, 2012) o Nomeolvides y La orquídea, de Ferrán Navarro-Beltrán (2016). Un año antes, en 2006, había nacido la productora Inicia Films de la mano de Valérie Delpierre, poniendo especial interés en las coproducciones internacionales y en fomentar nuevos talentos. Un objetivo que ha cumplido gracias, sobre todo, a la apuesta por el trabajo de mujeres cineastas como Carla Simón, cuya cinta Verano 1993 la ha consagrado de manera fulgurante como una de las directoras más relevantes del panorama español. Con anterioridad, Inicia Films ya había producido uno de sus cortometrajes en 2014, Las pequeñas cosas. Pero sin duda ha sido Los desheredados, de Laura Ferrés (2017), el proyecto más rentable en formato corto para la empresa, con un currículum en el que se cuentan premios en el Festival de Cannes o el Goya a Mejor Cortometraje de Ficción.

Otras compañías, sin embargo, han optado por abandonar el cortometraje y dejar de invertir capital (y reducir con ello el margen de riesgo) en este tipo de producciones. Este es el caso de Morena Films, que tan solo cuenta con dos cortometrajes registrados en el ICAA (recuérdese: la única fuente contrastable que se está utilizando para la elaboración de este libro y que supone, de por sí, un dato fiable en el análisis de datos): Esperanza (Álvaro Fernández-Longoria, 2016), nominado a los Goya al mejor corto documental, y 14 años y un día (Lucía Alemany, 2017), coproducido junto a Contracamp. Es importante considerar el éxito que la compañía está obteniendo en el desarrollo de otros proyectos, entre los que destacan los largometrajes de ficción, los documentales y las coproducciones internacionales con los que está cosechando numerosos premios en distintos certámenes, así como la apuesta por la producción de series televisivas en español de alcance global (entre las que se encuentran, ya fuera del período analizado, la reciente Relatos con-fin-a-dos, para Amazon Prime, Diarios de cuarentena, de RTVE y Diablero, para Netflix). Una muestra de lo poco rentable que resulta el cortometraje incluso para una productora tan firmemente asentada en la industria audiovisual, y que no encuentra los motivos o intereses de continuar con los proyectos del pequeño formato. 

En el terreno de la producción independiente, la apuesta por el corto responde a intereses no tanto económicos como creativos, exhibiendo un claro compromiso cinematográfico con los autores. Entre estas productoras se enmarcan aquellas que buscan, sobre todo, la autoproducción, como es el caso de VERMUT Films, fundada en 2013 por Guillermo Benet y Rafa Alberola. Kisses (2013), Los vimos reír y creímos que era de felicidad (2016) o Los inocentes (trabajo de 2018 que ahora prepara su adaptación al largometraje) son algunos de los cortos dirigidos por Benet, mientras que, por su parte, Alberola dirige Septiembre (2014) y Arenal (2019). Pero aquí la implicación resulta más amplia, ya que los miembros del colectivo, además de producir los trabajos que dirigen, participan como guionistas en otras películas que son producidas por VERMUT Films: el ejemplo más notorio es el del corto Pueblo, dirigido por Elena López Riera y cuyo guion está coescrito con Alberola, quien también forma parte del reparto.

Otra de las empresas que surge para la autoproducción de proyectos propios y personales es Miss Wasabi, el sello nacido a finales de la década anterior con una clara vocación de promover el talento femenino. Además de la producción de los largometrajes, la compañía se ha involucrado desde su origen en otras actividades dentro del sector, como pueden ser la publicidad y los vídeos musicales, además de contar con una línea de acción que se aleja del audiovisual para centrarse en otras iniciativas culturales como las exposiciones y la publicación de libros. En lo relativo al cortometraje, se encuentran las producciones de Belén Funes Sara a la fuga (2015) y La inútil (2016), así como las piezas breves de Isabel Coixet Normal (2016) y No es tan fría Siberia (2017).

Una vez superada la crisis económica y el impacto que esta tuvo en el sector del audiovisual, la industria del cortometraje ha sabido reinventarse gracias a la revolución tecnológica y de Internet. Podría hablarse, como señala Jara Yáñez, de "un 'nuevo orden' (...), un nuevo sistema de industria en el que hay elementos que, favorecidos precisamente por las limitaciones económicas de la crisis, llegaron para quedarse".29 Esta situación ha favorecido la apuesta por un formato que ha visto la mejora de sus condiciones de producción y la profesionalización del sector. No obstante, el futuro resulta ahora incierto, tal y como vaticina María del Puy Alvarado: "Se ha producido cierta recuperación en la producción de cortometrajes, las ayudas, incluso los festivales consolidados han ido volviéndose a levantar poco a poco. Aunque toda crisis económica deja grandes pérdidas que cuesta años o décadas volver a conseguir o igualar. Este año [2020] que estamos viviendo, atípico totalmente, no sé hacia dónde nos llevará. ¿Qué pasará después de la pandemia? ¿Se producirá un cambio en el modelo de festivales y exhibición? A la producción a medio plazo es posible que le afecte si nos metemos en otra gran crisis económica".


El sector publicitario


Una de las nuevas formas de producción impulsadas por el sector de la publicidad es la que involucra al cortometraje en el ámbito del marketing, convirtiéndolo en el mecanismo adecuado para la concienciación (sobre todo cuando se trata de compañías con un impacto directo en el medioambiente) y para la promoción de sus productos. Grandes compañías han hecho de los cineastas los perfectos mediadores para acercar sus marcas al público, aprovechando el talento y la creatividad con la que los cineastas afrontan sus encargos publicitarios; además, estas empresas se posicionan así como defensoras de la cultura. Dentro de estas iniciativas se encuentra ‘Cinergía’, el proyecto de Gas Natural Fenosa cuyo objetivo busca concienciar sobre la eficiencia energética a través del cine. En colaboración con el departamento de branded content de El Terrat, han producido una serie de cortometrajes (también algún largo) contando con la presencia de personalidades de referencia del cine español. Dentro de la edición llamada ‘Proyecto tiempo’, Isabel Coixet dirigió los cortometrajes La llave (2017), La cura (2017), El juego (2017) y Brainstart (2018), además de un largometraje con el mismo nombre: todos ellos con un marcado carácter didáctico que promueve el consumo responsable. Otras ediciones han mantenido el mismo patrón: el uso de lo fílmico como pedagogía, la presencia de reconocidas personalidades de la industria y el recorrido por relevantes festivales cinematográficos (Sitges o San Sebastián entre otros), resaltando así las cuestiones artísticas y creativas con que se abordan estos proyectos. Gracias a este tipo de iniciativa, los beneficios para la marca son múltiples: se distancia de la competencia, tiene un alcance mayor en lo que a público se refiere (más joven, más generalista, más concienciado), mejora su popularidad y aprobación. Se trata de un nuevo modelo de comunicación en sintonía con las transformaciones que la digitalización ha provocado en la sociedad. El audiovisual forma parte de lo cotidiano: la inmediatez y fugacidad son un valor y un condicionante de cualquier tipo de contenido que tenga que ser consumido de manera instantánea. En este panorama se hace necesario el empleo de unos códigos que no se agoten en seguida, sino que permanezcan en sintonía con el target. 

Sin embargo, en este panorama empresarial, se impone el trabajo de los cineastas como autores que no renuncian a sus señas de identidad, reconociendo las posibilidades que el sector les ofrece. Así lo expresa el realizador Daniel Sánchez Arévalo: "mi experiencia con la publicidad es muy positiva. Es una vía de ingresos económicos bastante importante, y los cineastas siempre necesitamos otras fuentes de ingresos (si ruedas una película cada tres años ya te tienes que considerar muy afortunado). Yo he encontrado en la publicidad un sitio donde seguir ejerciendo mi profesión". A pesar de los condicionantes que acompañan a este tipo de producciones, hay también un reverso positivo en lo relativo a la autoría: “me gusta ponerme al servicio de otras historias”, reflexiona Sánchez Arévalo, “historias que no parten de mí, sino de formatos, duraciones y premisas muy concretos; siento que eso me ha hecho mejor cineasta. Intentar darle forma a la idea de otras personas y al guion que ha escrito otro en una duración muy determinada, es algo que te hace coger herramientas y mantener muy vivo el músculo de la dirección". El cineasta encuentra en el branded content una oportunidad para seguir desarrollando su profesión, su vocación, y también poniendo a prueba su capacidad de adaptación a la hora de contar historias: “en el branded content hay más espacio para poder desarrollarte, mejorar como cineasta, director y como escritor. Aprendes a domar el ego porque te das cuenta de que para triunfar, que todo vaya  bien y no sufrir mucho tienes que dejar tu ego en un cajón. Este tipo de prácticas te normaliza, te hace sentirte más un artesano que un artista. Luego vuelves a retomar tus propias historias, y en ese momento yo me siento más armado, con más herramientas, con más libertad. Ahora estoy volando libre y eso intensifica la experiencia de hacer cine, de contar tus propias historias, lo hace aún más especial”.

Otro de los fenómenos más populares de branded content durante esta década es el de los cortometrajes impulsados desde 2009 por Estrella Damm, una campaña publicitaria anual durante la época estival que busca promocionar su producto asociándolo a los valores con los que se identifica… Al menos la mayoría de ellos, ya que en 2019 dio un giro a su propuesta acercándose más a la concienciación sobre la protección del medio ambiente. Al igual que en la iniciativa de Gas Natural Fenosa, la campaña, que se organiza como un evento cinematográfico con tráilers y teasers previos, cuenta con personalidades de referencia de distintos ámbitos culturales, nacionales e internacionales, así como de la industria del cine para dirigir y protagonizar los cortometrajes. 

“El branded content está empezando, las marcas comerciales todavía pueden dar pasos de gigante y hacer proyectos más de autor donde el cineasta al que acudan tenga más libertad y que, de ese modo, en cierta manera las marcas se conviertan en una plataforma”. Sánchez Arévalo es uno de los cineastas con más trayectoria dentro del mundo de la publicidad, además de un veterano cortometrajista que también sigue realizando largometrajes y que conoce desde dentro este panorama: “En los BC hay menos dinero que en una publicidad convencional, tienes que hacer mucho más con mucho menos. Pero los que nos hemos forjado en el cortometraje sabemos sacar provecho del poco dinero que tenemos. Por otro lado, en momento que ha habido de crisis, es una manera de mantener viva la industria y dar trabajo y eso es muy importante. No podemos vivir solo de hacer películas. Probablemente casi ningún técnico o actor pueda vivir solo de hacer películas. Entonces, todo lo que ayude a generar industria. Es algo que nos mantiene en marcha, en movimiento y no solo es una cuestión económica. Es una cuestión de vocación, de la necesidad de contar historias, y hoy día cada vez está más complicado. Esta es otra vía más dentro de esta obsesión mía por hacerme mejor en el oficio de contar historias y en lo que entiendo como un oficio multidisciplinar: me gusta contar historias, ya sea escribirlas, guionizarlas, rodarlas o ponerlas encima de un escenario”.


Coproducciones


Tal y como se recogía en el libro dedicado a la década anterior, el capítulo VII del Real Decreto 2062/2008 de 12 de diciembre, que desarrollaba la Ley 55/2007 de 28 de diciembre, del Cine, aludía a la posibilidad de acceso a las ayudas otorgadas por el ICAA a todas aquellas coproducciones con empresas extranjeras que tuvieran la consideración de película española, cuando el proyecto hubiera sido aprobado previamente por el ICAA o la comunidad competente, siempre de manera proporcional a la participación del coproductor español o con domicilio establecido en España. Durante la década presente, la legislación ha ido concretando más esta posibilidad atendiendo a una realidad creciente que, de manera imparable, sigue siendo una importante fuente de financiación en el medio audiovisual, y más concretamente en el ámbito del cortometraje.

El Real Decreto 1084/2015 de 4 de diciembre, que deroga el R.D 2062/2008 12 de diciembre, hará aportaciones en este campo que seguirán en la misma línea que el decreto de 2008, pero sin duda será, ya cumplida la década, la Orden CUD/582/2020 de 26 de junio, la que mejor recoja el dinamismo en el que se encuentra inmerso el sector del audiovisual. Así, dicha orden pone de manifiesto “la necesidad de ajustar determinados aspectos para potenciar la importancia de los autores, para otorgar un mayor apoyo a películas de interés cultural con dificultades a la hora de encontrar financiación, para promover determinados proyectos en régimen de coproducción con empresas extranjeras en los que la participación española es minoritaria pero con un claro interés cultural”. Es por ello que entre los principios que se establecen en el artículo 3, se concreta el tipo de ayudas a las que pueden acceder las coproducciones con empresas extranjeras, así como los requisitos para ello: por un lado, tener nacionalidad española; por otro, el acceso a las ayudas solo para la parte de producción española, para lo que resulta imprescindible esclarecer el porcentaje de participación de las distintas empresas en las producciones.

A efectos de las ayudas públicas, las coproducciones regidas por los convenios internacionales (y consideradas nacionales) pueden optar a las subvenciones del ICAA entre las que se encuentran las ayudas para la producción. Entre los requisitos para coproducciones en España se especifican las siguientes:


* Que los proyectos sean considerados nacionales para poder beneficiarse de las ventajas concedidas conforme a sus legislaciones vigentes.

* Que estén realizados por personal creativo, técnico y empresas de servicios con la nacionalidad de los países que coproducen (aunque se admite hasta un 10% de personal creativo de otras nacionalidades).

* Que la participación de los países coproductores oscile entre el 20% y el 80% del presupuesto de la película (nunca menor al 10% en coproducciones multipartitas ni superior al 70% del presupuesto total del proyecto).

La variación en el terreno normativo es casi nula en lo tocante a coproducción, ya que todos los intentos por promover este modelo de financiación parecen afectar de forma principal al largometraje y, aunque a nivel legal no hay distinción específica con el cortometraje, tampoco se aprecia un interés o una necesidad por impulsar este tipo de medidas. 

Según los datos que publica el ICAA, las coproducciones van imponiéndose en todo el sector. Estamos ante un modelo de financiación que se rige por convenios internacionales y que, según las cifras que se manejan, en efecto es bastante más habitual en el largometraje (entre 2005 y 2015 se calculan alrededor de 560 coproducciones de largometrajes con países extranjeros), al menos en términos cuantitativos brutos. Sin embargo, los modelos de producción no son equiparables entre el corto y el largo, algo que se refleja en la coproducción internacional, mucho más minoritaria en el ámbito del cortometraje. Según los  datos registrados en el ICAA, en la década anterior la media de coproducciones internacionales era de 4,5 proyectos en el período de 2000 a 2007, algo que varió sustancialmente en 2008 y 2009, con 15 y 13 coproducciones respectivamente. A pesar de esa subida anómala, estas últimas cifras no supusieron una reversión de la tendencia de este modelo de producción. Por el contrario, durante la presente década el promedio de coproducciones internacionales se ha situado en la exigua cifra de 2,2 proyectos anuales. 

La siguiente tabla muestra los cortometrajes coproducidos internacionalmente durante esta década y que han sido registrados en el ICAA, que una vez más se presenta como la única fuente oficial fiable para poder extraer estos datos.



 
  	Año
  	Coproducciones internacionales
 

 
  	2010
  	0
 

 
  	2011
  	1
 

 
  	2012
  	3
 

 
  	2013
  	2
 

 
  	2014
  	3
 

 
  	2015
  	5
 

 
  	2016
  	2
 

 
  	2017
  	3
 

 
  	2018
  	1
 

 
  	2019
  	2
 

 
  	Total
  	22
 





Lo más relevante se encuentra, por tanto, en la diferencia entre el total de coproducciones registradas en esta década y la pasada: si entre 2000 y 2009 se registraron un total de 64 trabajos, aquí se contabilizan únicamente 22 cortometrajes inscritos como coproducciones. Dicho de otro modo: todo parecía apuntar a que la coproducción internacional se acabaría asentando como uno de los mecanismos de financiación más prometedores en la industria del cortometraje, pero dicha previsión, a la vista de los datos, no se llegó a concretar. 

Al respecto de las coproducciones internacionales en el sector del cortometraje, Valerie Delpierre, fundadora y directora de Inicia Films, comenta: “suelen hacerse por cuestiones de creatividad y también de financiación. En nuestro caso, los pocos proyectos de cortometraje que hemos desarrollado con colaboración extranjera no han requerido de un acuerdo de coproducción aunque hubiese participación de talento y técnico de otro territorio. Por ejemplo, en el caso de los cortometrajes de Alex Lora, muchos de los cuales los ha desarrollado desde Estados Unidos. También el cortometraje Cop de lluna de Manel Raga, que se rodó entre España y Bosnia pero fue financiado con ICAA e ICEC. O Toloriu de Patricia Ordaz, que tiene ayuda a escritura de IMCINE, México, pero que desde la productora hemos financiado gracias a ICAA, ICEC e EURIMAGES. O también nuestro último cortometraje Sine die de Camila Moreiras, que ha recibido ayudas a escritura desde Estados Unidos pero que hemos financiado de nuevo con ICAA, ICEC y Eurimages. En esos casos la internacionalización viene de la parte creativa, pero no conlleva coproducción”. Se trata, por tanto, de poner en valor el talento por encima del factor económico, supeditando la producción a cuestiones creativas: “Buscamos financiación en función de las historias que desarrollan los autores y si no se prestan a la coproducción, no nos lo planteamos”, continúa Delpierre. “En animación sí se hace este tipo de coproducción, y tiene sentido porque seguramente hay más tradición en Francia (por ejemplo) de financiar estas obras, incluso con participación de canales de televisión”.

Por su parte, la coproducción a nivel nacional es una práctica mucho más habitual, una estrategia que busca multiplicar las posibilidades de financiación además de poder beneficiarse de distintos tipos de ayudas públicas o privadas: las comunidades autónomas no restringen las ayudas (obtener subvención en una comunidad no exime de poder acceder a ayudas en otra distinta), pero sí las limitan de modo que al menos una de las productoras pertenezca al territorio en el que se solicitan. Por tanto, un proyecto respaldado por varias empresas de distintas comunidades podrá optar a más ayudas.

Se recogen a continuación los cortometrajes registrados en el ICAA coproducidos a nivel nacional:




 
  	Año
  	Coproducciones nacionales
  	Total cortos registrados en el ICAA
 

 
  	2010
  	30
  	240
 

 
  	2011
  	25
  	249
 

 
  	2012
  	24
  	288
 

 
  	2013
  	13
  	237
 

 
  	2014
  	23
  	246
 

 
  	2015
  	21
  	233
 

 
  	2016
  	25
  	272
 

 
  	2017
  	31
  	296
 

 
  	2018
  	44
  	359
 

 
  	2019
  	70
  	405
 

 
  	Total
  	306
  	2825
 





Resulta complicado trazar una tendencia fiable a la luz de unos datos ciertamente fluctuantes, aunque sí se puede constatar que la evolución cuantitativa, es algo ascendente hacia el final de la década. Sin embargo, conviene atender a dos factores que matizan esa imagen ilusoria. Por un lado está el hecho de que el número total de coproducciones nacionales prácticamente no varía entre la pasada década (307) y la presente (306). Por otro, para entender esta aparente subida es necesario atender al número total de cortometrajes registrados en el ICAA, también bastante superior en estos dos últimos años. Así, aunque las cifras de 2018 (44 coproducciones registradas) puedan parecer inusualmente altas, en realidad suponen tan solo un 12,25% sobre el total de cortos registrados, prácticamente el mismo porcentaje que las 30 coproducciones de 2010 (12,5%). De hecho, entre 2012 y 2016 la tasa de coproducción se sitúa por debajo del 10%, y solo las cifras de 2019 (70 coproducciones sobre un total de 405 cortometrajes, lo que supone un 17,28% del total) recogen un verdadero aumento porcentual. Pero, como sucedía al final de la década anterior, esta última cifra bien podría ser una anomalía estadística puntual, por lo que solo el análisis que arrojen los datos de los años próximos permitirá evaluarla en su justa medida.

A continuación se recogen los cortometrajes registrado como coproducciones en el ICAA durante esta década:




 
 Año 2010



	Adiós papá, adiós mamá, de Luis Soravilla.

	Aire, de Javier González Chillón.

	Andrés y Javier, de Juan Manuel Díaz Lima.

	Arena, de Juan Miguel Moreno Herranz.

	Checkout, de Iker García Santander y Salvador Rubio García.

	Cuando corres, de Mikel Rueda.

	El orden de las cosas, de César Esteban Rodríguez y Jose Esteban Rodríguez.

	El pabellón alemán, de Juan Miguel Millares Alonso.

	El premio, de León Siminiani.

	Emetreinta, de Gonzalo de Pedro y Javier García Martínez.

	Get Stuffed, de Alex Villagrasa.

	Hello Lucy, de Demian Sabini.

	Il Mondo Mio, de Javier Estella Rabal y José Manuel Villanueva Fandos.

	La culpa, de David Victori Blaya.

	La posibilidad de vivir, de Agustín Martínez Gómez.

	La recolectora, de Sara Mazkiaran.

	Lastrain, de Antonio López Serrano y David Sanz Ortega.

	Los amores difíciles, de Isabel Lucina Gil Márquez.

	Mi amigo invisible, de Pablo Larcuen.

	Mr. Trance. Un día en el ministerio, de Valerio Veneras.

	Mujeres en Rumanía, de Benet Roman.

	Pequeña gran aventura, de Juan Carlos Abraldes Rendo.

	Picnic, de Gerardo Herrero Pereda.

	Radio Taxi, de Jordi Bueno Puig.

	Señales, de José Ángel Lázaro.

	Tchang, de Daniel Strombeck.

	Un dios que ya no ampara, de Gaizka Urresti y Miguel Mena Hierro.

	Viaje mágico a África. Versión reducida, de Jordi Llompart Mallorques.

	Viejos perdedores, de Rubén Ordieres.

	Zumo de limón, de Miguel Romero Grayson.








 Año 2011

 

	11-M Cuando la calle habló, de Stephane M Grueso.

	Amor público, de Yolanda Barrasa.

	AoB, de Leticia Dolera Enríquez.

	Cábala, el lenguaje secreto de Dios, de Miguel Valls.

	Combatidos, de Javier San Román.

	Copiad Malditos!, de Stephane M Grueso.

	Desde Ruisa... con dolor, de José Antonio Fernández.

	El color del voto, de Koen Suidgeet.

	El escondite, de Pablo Fernández-Clemente y Andrés Curbelo.

	Entre fogones, de Patrick Bencomo.

	Éxodo de los Rohingyas, de Javier Gómez y Naymuzzaman Khan.

	Hibernando, de David Pantaleón Rodríguez.

	Ibn'arabi: el esplendor del Al-Andalus, de Miguel Valls.

	Joselyn, de Susan Bejar.

	La casa del lago, de Galder Gaztelu-Urrutia Munitxa.

	La hégira, de José Manuel del Rio.

	Leyenda, de Pau Teixidor.

	Módulo 8, de Stephane M. Grueso.

	Morarte. Historia de un encuentro, de Ander Duque.

	Muy cerca, de Iván Caso Lafuente.

	Oriente y occidente. La cara en el espejo, de Miguel Valls.

	Papá insecto, de Jorge Carrasco González.

	Parece que fue ayer, de José Ramón Zabaleta.

	Suerte, de Jonahthan Montañés.

	Toro y torero, de Carles Porta.






 
 Año 2012



	A Is for Apocalypse, de Nacho Vigalondo.

	Abstenerse agencias, de Gaizka Urresti.

	Adivina quién viene a comer mañana, de José Saenz Jordana.

	Agua!, de Mikel Rueda.

	Alfred y Anna, de Juan Manuel Suárez García.

	Audacia, de Hatem Khraiche Ruiz.

	Beige, de Carmen Triana.

	Colgados de un sueño, de Antonio Pérez Molero.

	Despoblados, de José Antonio Fernández.

	El aprovechamiento industrial de los cadáveres, de Antonio Gómez Rufo.

	El vagabundo, de Jorge Andrés Blas.

	Héroes de los dos bandos, de Fernando González.

	La historia del hombre que caminaba hacia atrás, de Laia Bosch.

	Mi papá es director de cine, de Álvaro Germán Roda.

	Morti, de Carlos Fernández.

	Muchacha con paisaje, de Rodrigo Atienzar.

	Out Of, de Gabriela Marti.

	Papá te quiere mucho, de Lucía Valverde.

	Postales desde la luna, de Juan Francisco Viruega.

	Reflexiones de un picaporte, de Carlos Crespo.

	Sombras de futuro, de Wiro Berriatúa.

	Trumpet, de Ana María Petrus.

	Veins, de Ricard Reguant.

	Voice Over, de Juan Pablo Martín Rosete.







 Año 2013

 

	A través del espejo, de Iván Mena.

	Blanca Doble, de Georgina Cisquella.

	Cólera, de Aritz Moreno.

	El amargo de Chavela (Dreaming Chavela), de Jesús Rafael García.

	El fabuloso sabicas, de Pablo Calatayud.

	Hombre que estaba allí, de Daniel Suberviola y Luis Felipe Torrente.

	Horizonte, de Aitor Uribarri.

	Jaisalmer, de Irene Zoe Alameda.

	Los perfeccionistas, de David Tucker Davila Wood.

	Malpais, de Samuel Martín Delgado.

	Pulse, de Álvaro Giménez.

	Sexo explícito, de José Manuel Carrasco.

	Tin and Tina, de Rubén Moraleda.







 Año 2014

 

	¿Quién soy yo?, de Sergio Muñoz Cano.

	A Lonely Sun Story, de Enriqye Fernández Guzmán.

	Anómalo, de Aitor Gutiérrez Salinero.

	Antonio, de Paco León Barrios.

	Change Your Mind, de Carlos Elvira Sánchez.

	Clarke's Third Law, de Javier Valenzuela Alamán.

	Cowboys, de Bernabé Rico Herrera.

	Diambulo, de Javier García Martínez.

	El Tram Final, de Óscar Pérez Ramínez.

	Elena Asins-Génesis, de Álvaro Giménez Sarmiento.

	Epitafios, de María Ballesteros.

	Hacia una primavera rosa, de Mario de la Torre Espinosa.

	Karuna, de Ángel MArtínez Amorós.

	La quinta dimensión, de José Manuel del Río.

	Las razones de Elena, de Almudena Verdes Dura.

	Lo que dejamos atrás, de David Matamoros.

	Los Cárpatos, de Daniel Remón Magaña.

	Madre Quentina, de José Ramón da Cruz.

	Not The End, de José Esteban Rodríguez alensa.

	Pitahaya, de Albert Espinosa.

	Primavera rosa en el Kremlin, de Mario de la Torre Espinosa.

	Stela, de Ainhoa Menéndez Goyoaga.

	Todo lo demás, de Federico Unterman.







 Año 2015



	10 Elefantes, de Hernan Rodrigo Zin.

	9 días en Haití, de Juan Antonio García Bayona.

	Adam Peiper, de Mónica Mateo Fernández.

	Alike, de Daniel Martínez Lara.

	Anywhere, de Gonzalo Visedo Núñez.

	Bienvenido a casa, de Miguel Marcos Cambrils.

	El cerdo, de Pau Dura Peiro.

	El discurso de navidad, de Cristina Bodelon Maceiras.

	El trastero, de Gaizka Urresti.

	Fin, de Leire Apellaniz.

	La noche de todas las cosas, de Pilar Palomero Delgado.

	Last Memory, de Juan Luis Moreno Some.

	Lo cantaba Nina Simone, de Mireia Llinas Ventura.

	Mi padre, lanzador de peso de la R.D.A., de Diego Postigo Breedveld.

	No me quites, de Laura Jou.

	Pequeño, de Beatriz Martínez Calleja.

	Pura realidad, de Jorge Levi Cienfuegos de Caso.

	Ramón Gaya. La pintura como destino, de José Luis López-Linares.

	Soledad, de Francisco José Martín Moreno.

	Un trabajo de verdad, de Manuel Ramos.

	Una vez, de María Fe Guerra Villadangos.







 Año 2016



	Australia, de Lino Escalera.

	Behind, de Ángel Gómez Hernández.

	Cambio, de Daniel Romero Bueno.

	Candela, de David F. Torrica.

	Dantzaruak-Baularines, de Axier Salazar García.

	Desde las sombras, de Jorge Calvo González.

	Donde caen las hojas, de Alicia Albares Martínez.

	Dummies, de Daniel Pérez Álava.

	El centinela, de Bernat Gual Reynes y Aitor Iturriza.

	El invernadero, de Ramón Alos Sánchez.

	El testamento de Rosa, de Agustí Villaronga Riutort.

	Extraños en la carretera, de Carlos Máximo Solano Pérez.

	Graffiti, de Lluís Quílez Sala.

	Hamburgo, de Sergio David Álvarez Tejero.

	Mi hermano, de Miguel Lafuente Benimeli.

	Norte, de Javier García Garrido.

	Primavera rosa en México, de Mario de la Torre Espinosa.

	Sin descanso-Cannot Rest (The Resurrection Club), de Guillermo Abril y Álvaro Corcuera.

	Supertivolino, de Isabel Sánchez Castro.

	The Idea Thief, de Daniel Pérez Álava.

	Un cuento de amor, de Pascual Ibáñez Fernández y Cristian Font Soriano.

	Un cuento de fútbol, de Pascual Ibáñez Fernández y Cristian Font Soriano.

	Un cuento de romanos, de Pascual Ibáñez Fernández y Cristian Font Soriano.

	Vida en Marte, de José Manuel Carrasco.

	Visión de futuro, de Omar Al Abdul Razzak Martínez.








 Año 2017



	16 semanas, de Carlota Coronado Ruiz.

	Aficionados, de Raúl Peña Arauzo.

	Ahora seremos felices, de Borja Soler Gil.

	Ángeles, de César Borregón Baquero.

	Ato San Nen, de Pedro Collantes.

	Bombón helado, de Sadrak Zmork.

	Colección de retratos, de Félix Andrés Vázquez Rodríguez.

	Cunetas, de Pau Teixidor Coloma.

	El atraco, de Alfonso Díaz Sánchez-Archidona.

	El beso, de David Priego Salido.

	El traje de Superman, de Juan Manuel Díaz Lima.

	El último verano, de Mariona Guiu.

	El último vuelo de Sunbreeze, de José Luis Capel Campanario.

	For The Good Times, de Andrés Daniel Sáinz Hernando.

	Greykey, de Enric Ribes Reig.

	Isleños, A Root of America, de Eduardo Cubillo.

	La sombra de Ararat, un retrato de la diáspora Armenia, de Miguel Ángel Nieto Solís.

	La transición silenciada, de Miguel Ángel Nieto Solís.

	Lo cotidiano, de David Lara Hernández.

	Los invitados siempre vuelven, de Diego Sabanés.

	Madre, de Rodrigo Sorogoyen.

	Madres de luna, de Alicia Albares Martínez.

	Muna, de Santiago Zannou.

	Plus Ultra, de Samuel Martín Delgado y Helena Girón.

	Primavera rosa en Brasil, de Mario de la Torre.

	Red Son, de Joaquín Pinedo Muñiz.

	Scratch, de David Valero Simón.

	Somos los ríos de Cádiz, de Francisco Ortiz Pérez de León.

	The App, de Julián Merino Díaz.

	Ventanas, de David Yáñez.

	Zarpazo, de Nerea Castro Andreu.







 Año 2018



	Agua y jabón, de Francesco Cocco.

	Ane, de David Pérez Sañudo.

	Antonio Ramos Espejo, el amanecer del cine en China, de Rafael Nieto Jiménez e Ignacio del Toro.

	Background, de Antonio Bestard Rossello.

	Caligrafía, de Diego García Hojas.

	Congénita, de Carlos Polo Menárguez.

	Cruzar la línea, de Tonia Trujillo.

	El nadador, de Pablo Barce.

	El niño que quería volar, de Jorge Muriel Mencia.

	El olvido, de Ksenia Fetisova y Cristina Vaello.

	El sueño, de Guillermo Galdeano.

	Exhalación, de Alberto Díaz López.

	Hostal Orión, de Jaume Carrio Artigues.

	Kyoko, de Marcos Cabota Samper y Juan Bover Raurell.

	La bomba, de Manuel Pons Forcén.

	La elección, de Hugo Gómez Ruiz.

	La musa, de Laura del Río.

	La pantalla en la calle, de Juan Manuel Martínez Avellán y César de Nicolás.

	La teoría del sueño, de Rubén González Barbosa.

	La tierra muerta, de Sergio Duce Maestro.

	Matria, de Álvaro Gago Díaz.

	Miedos, de Germán Sancho Celestino.

	Nada toca el suelo, de Tonia Trujillo.

	Náufragos de la evolución, de Antonio Escandell Salom.

	No me dejes, de Marina Díaz-Caneja Alepuz.

	Nuestra calle, de Clara Santaolaya Cesteros.

	Pepa, de Juan Moyano.

	Primavera rosa en España, de Mario de la Torre.

	Ranchera, de Joaquín Gómez Manresa.

	Rodolfo Llopis, la conducta del maestro, de Francesc M. Pico Esteve.

	Rosenwohl, de Miguel Llorens Cano.

	Saturno a través del telescopio, de Didac Gimeno.

	Siempre, de Christian Soren Calvete.

	Smurf Movie, de María del Carmen Muñoz Carrillo.

	Speechless, de Guillermo Fernández Flores.

	This is not a Love Story, de Guillermo Fernández Flores, Héctor Muniente Sariñena y Álvaro Guzmán Bastida.

	Todos mis padres, de Bernabé Rico Herrera.

	Toloriu, de Patricia Ordaz.

	Un, dos, tres... Pollito inglés "un juego incosciente", De Tonia Trujillo.

	Una humilde propuesta, de Miguel Ángel Calvo Buttini.

	Visibles, de Enrique Rey Monzón.

	Viudas, de María Fe Guerra Villadangos.

	Why Are We Here, de Pablo de la Chica Blanco.

	Zero, de David Macián Montesino.








 Año 2019



	¿Por qué miente la gente?, de Didac Cervera.

	(M)otherhood, de Inés Peris Mestre y Laura García Andreu.

	16 de diciembre, de Álvaro Gago Díaz.

	A ninguna parte, de Manuel Martínez Manrique.

	A-1606, de Ricard Peitx Tosca.

	Allan Ellen, de Juan Antonio Ruiz Ros.

	Amandine, de Juan Carlos Mostaza Antolín.

	Amargo era el postre, de Diego Hernán Kataryniuk Di Costanzo.

	Amor siempre, de Maider Fernández Iriarte.

	Antxoni, de Rubén Sáinz Romero.

	Beautiful Boy, de Francisco José Rodríguez Ordóñez.

	Bienvenus, de Ana Puentes Margarito.

	Blue and Malone: casos imposibles, de Abraham López Guerrero.

	Candela, de Lorena Machado Torres.

	Carros de Foc en Burning Man, de Alejandro Ibáñez Nauta.

	Castelló Rock City, de Pascual Ibáñez Fernández y Cristian Font Soriano.

	Chica seria y responsable, de David Macián Montesinos.

	Cielo con diamantes, de Alejandro Ibáñez Nauta.

	Cinema i Utopia, de Pablo Peris López y José Serrador Villanueva.

	Ciudad de los muertos, de Miguel Eek Quesada.

	Cosiendo futuros, de Enrique Rey Monzón.

	Cuzco, de Víctor Sánchez Rodríguez.

	Despachado, de Elena Marcelo Novillo-Trevell.

	Eco, de Aitor de Miguel Gutiérrez.

	El camello de Kabul, de Andrés García García.

	El cuento, de Ángel Torres Pérez y Lucas Paulino Huertas.

	El cumple, de Pablo Alén Varela y Breixo Corral Campos.

	El perro, de Daniel Cortázar Frías.

	El proceso, de Juan Vicente Chulia Aylagas.

	El Rellotger, de Maximiliano Valera Cantero.

	Els Llebrers, de José Ignacio Sánchez Arrieta.

	Euterpe en Black Rock City, de Alejandro Ibáñez Nauta.

	Habana me matas, de Patricia Bocanegra Hurtado.

	Homomaquia, de David Fidalgo Omil.

	Iván, el travieso, de Rosa María Blas Traisac.

	Jack Taylor, testigo del fantástico, de Diego López Fernández.

	Karma, de Armando del Río Guillén.

	La ballena y la gambita, de Andrés García García.

	La diosa que hay en mí, de Francisco González Prada.

	La guapa, de Paolo Cammarano.

	La habitación blanca, de Carlos Moriana Fernández.

	La menstruación, de Alejandro Cervantes Bueno.

	La prueba, de Joaquín Villalonga Malpica.

	La tercera parte, de Francisco Cavero Rubio y Alicia Albares Martínez.

	Larguiruchos y redondo, de Marta Ferreras Viruete.

	Las islas que a Charles Darwin le hubiera gustado conocer, Islas Baleares, de Antonio Escandell Salom.

	Lo que se espera de mí, de María Salgado Gispert.

	Lo siento, mi amor, de Eduardo Reina Valdehita.

	Los espacios confinados, de Omar al Abdul Razzak Martínez y Shira Ukrainitz.

	Los hijos de Errol Flynn, de Juan Vicente Castillejo Navarro.

	Los hijos, de Ion de Sosa Solíns.

	Maldita, de Suso Imbernon Rodríguez-Flores y Juan José Moscardo Rius.

	María, de Francisco Ruiz Giménez.

	Moda, de Imanol Ortiz López.

	Nulíparas, de Fabia Castro Hernández.

	Nunca nos dijeron la verdad, de Rosa María Blas Trisac.

	Obsolescence, de Jesús Martínez Tormo.

	Redempció, de Miguel Llorens Cano.

	Regina, de Lander Ibarretxe.

	Sadig: mi amigo saharaui, de Pablo Martín Requejo y Miguel Serrano Ruiz.

	Snorkel, de Borja Soler Gil.

	Tierras solares, de Laura Hojman López.

	Tututú, de Rosa Gertrudis Peris Medina.

	Un coche cualquiera, de David Pérez Sañudo.

	Una mujer completa, de Lorena Machado Torres.

	Vida modelo, de Eduardo Giménez Rojo.

	Vida y muerte de un arquitecto, de Miguel Eek Quesada.

	Wifi, de Javier González Prada.

	Yo también quiero te, de Javier Valenzuela Alaman.




Festivales y concursos como promotores de la producción


Además de su labor en la difusión del cortometraje, los festivales siguen siendo una fuente fundamental de financiación para el corto en España. A lo largo de esta década, y como consecuencia de la crisis iniciada en la anterior, algunos certámenes han ido cesando o limitando su actividad (como se verá con más detalle en el capítulo correspondiente a la exhibición), mientras que otros se han visto consolidados e incluso fortalecidos. Pero lo más significativo quizá se encuentre en la cantidad de iniciativas que desde las distintas autonomías (y ayuntamientos) han impulsado la creación de festivales y concursos dedicados al cortometraje que, además de difundir las obras ya existentes, favorecen la propia creación audiovisual, muchas veces con propuestas dirigidas al sector más joven de la población.

Algunas de esas iniciativas surgidas en el marco de los festivales son los concursos de cortometrajes en fase de creación. Se trata de certámenes que favorecen el desarrollo de proyectos a través de distintos mecanismos, ya sea mediante dotación económica, asesoramiento durante los diferentes pasos del proceso creativo (incluido el propio rodaje) y también durante el desarrollo del plan de financiación, facilitando espacios o equipamiento técnico, proporcionando facilidades en la distribución o exhibición de las obras... Estos concursos se organizan desde entidades públicas, muchas de ellas con una finalidad promocional y turística respecto a las regiones en que se convocan. Pero también hay certámenes promovidos por entidades privadas, convocatorias con un marcado carácter didáctico (pedagógico), de acción y compromiso social, y también como herramienta publicitaria. Dada la importancia de los festivales y los concursos como agentes de financiación, a continuación se destacan algunos de ellos que vienen a servir como muestrario representativo del panorama actual de este subsector, además de mencionar algunos casos surgidos durante los últimos años y que han sabido mantener su continuidad, así como otros que tras un par de ediciones han pausado su actividad; en muchos de estos últimos, por el momento actual de emergencia sanitaria que atraviesa el país, es difícil aventurar las verdaderas causas de dicho cese y si este será definitivo o transitorio.

Entre los festivales más destacados que contemplan la entrega de una dotación económica para la producción de cortometrajes se encuentran algunas de las citas cinematográficas más relevantes del país. Este es el caso del Festival de Málaga que, además de contar desde 1998 con secciones competitivas dedicadas al cortometraje, ofrece dos tipos de ayudas para producción. Por un lado, las ayudas a la creación audiovisual dirigidas a proyectos tanto de acción, animación o documental con una duración máxima de 30 minutos. La cantidad máxima por proyecto es de 6.000 €, contando con un total de 50.000 € dentro del presupuesto del festival. Por otro lado, dentro del MaF (Málaga Festival de Cine), que se celebra como antesala del Festival de Málaga, se convoca el Festival de Cortos Joven, un programa que depende del área de Juventud del Ayuntamiento y que proporciona material audiovisual y espacios a jóvenes de entre 15 y 35 años. Este programa de ayudas oferta no solo los espacios, sino también una serie de actividades formativas encaminadas a la creación de un proyecto audiovisual, acciones de difusión y promoción de los trabajos desarrollados, así como distribución en festivales o muestras.

Dentro del marco del Festival Internacional de cine de Albacete (Abycine), se encuentran varios concursos que, a través de la Abycine Short Academy, buscan vincular la industria del cortometraje al mercado audiovisual, además de favorecer la financiación de proyectos: el Abycine Cortos, para cortometrajes españoles en coproducción o realizados por directores de nacionalidad española y con una dotación de 2.000 €; el Concurso Audiovisual AB, con mayor libertad creativa al centrarse en piezas audiovisuales en cualquier formato, pero destinado únicamente a autores albaceteños o productoras de la región (la cuantía aquí es bastante inferior, con un primer premio de 200 €); el concurso de Audiovisuales ‘Amnistía Internacional –Abycine’, destinado a cortometrajes cuya temática gire en torno a los Derechos Humanos, y cuya cuantía puede llegar hasta los 5.000 €; y el concurso ‘Hecho en Castilla La Mancha’, para aquellos realizadores y productores de la comunidad, con un premio de 1.500 €. Un amplio abanico de propuestas para impulsar un tipo igualmente diverso de obras audiovisuales breves.

También en el marco de los festivales surgen algunas de las iniciativas más interesantes no tanto por lo económico sino por su carácter didáctico. Iniciativas que apelan a la concienciación, a la visibilidad de la problemática actual dentro de la sociedad desde el medio audiovisual. Este es el caso del concurso ‘Rueda por el cambio’, impulsado por el Antoher Way Film Film Festival, que acoge a proyectos relacionados con el progreso sostenible, la innovación, la reutilización de materiales y el compromiso con el medio ambiente. A veces la dotación económica de este tipo festivales resulta bastante anecdótica, sobre todo si se buscan como fuente de financiación única o prioritaria. Algunos tienen una temática muy amplia y un palmarés muy ambicioso, que reparte la cuantía en un gran número de categorías a premiar. Este es el caso del Festival Internacional de Cortometrajes Riurau Film Festival, entre cuyos premios se encuentran: el Mejor Cortometraje de Ficción,  Mejor Cortometraje LGTBI, Mejor Cortometraje de Ficción Social, Mejor Cortometraje ‘Medioambiente y el Mar’, Mejor Film de Danza y el Mejor Cortometraje de Ficción Valenciano-Catalán.

Por su parte, alrededor de la Seminci y en colaboración con la Valladolid Film Office (VAFO), la plataforma del Audiovisual de Castilla y León y el Ayuntamiento de Valladolid, se convoca desde 2017 el concurso de producción de cortometrajes ‘Seminci Factory’, una iniciativa que busca la promoción y el apoyo de los cineastas de la región. La convocatoria, que ofrece la financiación de los proyectos ganadores, cuenta con una dotación de 9.000 € (a repartir en dos premios), el asesoramiento de la Valladolid Film Office durante la producción (siempre y cuando esta se desarrolle en la provincia, como forma de promocionar el turismo) y la presentación de los trabajos resultantes durante la Seminci. Como requisito, y condición casi exclusiva de muchos festivales que buscan favorecer las producciones locales y la promoción turística como objetivos secundarios dentro de sus iniciativas, la inscripción también debe ser realizada por personas físicas y jurídicas con domicilio en la provincia de Valladolid.

Es, precisamente, la promoción provincial el objetivo que persigue el Festival Internacional de Cine de Almería, antes llamado ‘Almería en corto’. Entre sus diferentes galardones se encuentra el Premio al Mejor Proyecto de Producción, dotado con 7.000 €, y que según sus bases “tiene por finalidad impulsar el trabajo de creación de una película que se ruede en la provincia de Almería, como obra de interés cultural y artístico, contribuyendo al incremento del patrimonio cultural almeriense”. También con este matiz de promoción turística se encuentra la iniciativa ‘Navarra tierra de cine’, que nace en 2013 con el objetivo de publicitar la región como lugar de rodaje. En el marco de este encuentro se realizan anualmente un total de 10 cortometrajes de ficción, seleccionados a partir de una primera fase consistente en el envío de guiones. La segunda fase implica el envío de los diez títulos seleccionados, ya como cortometrajes finalizados. Estos compiten por varios galardones con dotación económica, encabezados por el Primer Premio (2.500 €) y el Segundo Premio (1.000 €), a los que se suman otras categorías dotadas con 500 €  cada una. Son muchas las iniciativas de este tipo que a lo largo de la geografía española se han mantenido vigentes durante toda la década, concursos que, aun sin ofrecer ayudas específicas a la producción, promueven el desarrollo audiovisual al tiempo que promocionan una región como localización de rodaje o cantera de talentos. Es el caso del Concurso Corto-Joven Ciudad de Toledo, que en 2020 alcanzó su XII edición y que cuenta con premios al mejor cortometraje de Castilla La Mancha, para empadronados en nacidos en la región (con una cuantía de 1.000 €) y al mejor cortometraje de Toledo (con la misma cantidad y el requisito de estar empadronado o haber nacido en la provincia).

Algunos de los festivales que ofrecen ayudas económicas a la producción tienen un acuerdo de colaboración con MOVISTAR+ dentro de su Proyecto Corto Movistar Plus; aunque volveremos sobre ello con más detalle en el apartado dedicado a la televisión como fuente de financiación, cabe mencionar aquí que se trata del Festival de Medina del Campo, Cinema Jove y el Festival de Gijón.

Entre las iniciativas de carácter privado, se encuentran aquellas que premian el guion como primer paso para el desarrollo del proyecto y posterior rodaje. Este es el caso del Concurso Internacional de Guion de Cortometraje Abcguionistas, cuya finalidad es la de promover la creación de guiones cinematográficos y la visibilidad de sus autores. Además de la cuantía que se otorga, existen otro tipo de incentivos más encaminados al asesoramiento de la puesta en marcha del proyecto, apoyo técnico y de instalaciones para el rodaje de los guiones presentados, e incluso la posibilidad de formación especializada. El Centro Internacional de Fotografía (EFTI) también cuenta con un certamen de guion de cortometrajes cuyo premio consiste en la producción audiovisual del proyecto ganador por parte de la productora Trampoline, además de favorecer su distribución a otros premios y concursos. También centrado en favorecer las posibilidades de los profesionales del sector se encuentra  el concurso impulsado por la Asociación Mediterrània Audiovisual, que dentro del Certamen Proyecta incluye un concurso de cortometrajes (muy reciente) para estudiantes de Comunicación Audiovisual, estudiantes de Escuelas de cine, de animación y de FP de imagen y sonido. Una de las aportaciones más interesantes del certamen se encuentra en su vocación por vincular el talento dentro de nuestro país, además de favorecer el asociacionismo dentro del sector como fortaleza dentro de la industria, convirtiéndose en un punto de encuentro entre el medio educativo y el sector audiovisual.

Estas son algunas muestras representativas del panorama actual, una selección que permite evidenciar el estimulante estado de la cuestión a lo largo de estos años. Resultaría imposible recoger en estas páginas la totalidad de iniciativas que han ido apareciendo a lo largo de los años por todo el territorio nacional, habida cuenta de que en muchas ocasiones estas son de tipo local, promovidas desde los ayuntamientos o instituciones sociales y culturales, muchas de ellas en localidades pequeñas. Puede que este sea uno de los signos más sintomáticos del cortometraje en nuestros días, una herramienta versátil y dinámica cuyas posibilidades lo convierten en el medio más adaptado a la era digital. Desde el ámbito privado, las empresas han sabido aprovechar todo el potencial de este formato, clave en la publicidad y en marketing, pero también en las actividades de reivindicación y pedagogía positiva. Una situación que desde el punto de vista del cortometrajista ha posibilitado, en muchas ocasiones, una oportunidad de visibilidad para autores y creadores. Un momento para seguir trabajando en el desarrollo de proyectos propios que sitúan sus nombres en el panorama audiovisual.


Televisiones


En las últimas décadas, gracias a la legislación vigente que obliga a las televisiones a invertir en producción cinematográfica, la industria del largometraje en España no puede entenderse sin la participación de las cadenas televisivas. Sin embargo, con el cortometraje no sucede así. Muy al contrario, la intervención de las cadenas de televisión puede considerarse casi anecdótica dentro de los modelos de financiación del corto; esto es algo que no se circunscribe sólo a esta década, ni siquiera a la anterior, sino que se remonta mucho más atrás, ya a los años noventa. A nivel general, puede afirmarse con rotundidad que no hay una apuesta firme por el corto, ni una implicación en el desarrollo de este tipo de proyectos… a excepción, eso sí, de la iniciativa emprendida en 1997 por Canal+ que se ha mantenido en activo todos estos años, y que surge a raíz de la nominación al Oscar del corto español Esposados, de Juan Carlos Fresnadillo. Así lo expresa Guadalupe Arensburg, responsable de adquisición de cortometrajes de Movistar+: "Desde Movistar+ siempre se ha intentado apoyar la industria del corto español, obviamente porque entendemos que a la audiencia le interesa ver qué se hace en el propio país, pero también porque somos conscientes del impulso que el apoyo de Movistar+ a través de las coproducciones ha significado para la industria de nuestro país. Hemos coproducido 173 cortometrajes a través del Proyecto Corto hasta el momento". El Proyecto Corto Movistar+ (anteriormente conocido como el Proyecto Corto Canal+, y que cambió su nombre tras la fusión y reconfiguración de ambas empresas) es un concurso de proyectos de cortometraje que concede seis ayudas al año por valor de 9.000 € cada una, subvenciones que son compatibles con otras ayudas y que tienen la condición de adelanto por la compra anticipada de los derechos de emisión de los cortos finalizados. Movistar+ adquiere estos derechos durante dos años, el primero de ellos en exclusividad.

La convocatoria del concurso Proyecto Corto permanece abierta durante todo el año para dos de las seis vacantes, por lo que en esos dos casos no hay un plazo fijo para la valoración de las obras presentadas. Este modo de proceder, casi ininterrumpido en el tiempo, evidencia la implicación con el descubrimiento de nuevos talentos, o al menos así se deduce de las palabras de Arensburg: "[una vez seleccionados los cortometrajes] les pedimos otros trabajos que hayan realizado y constatamos en la medida de lo posible que el proyecto tiene una evidente viabilidad, es decir, que más allá de nuestra ayuda, exista un verdadero interés por llevarlo a cabo, ya que evidentemente con 9.000 € no es posible afrontar la producción final de un cortometraje". Para los cuatro proyectos restantes sí se fija una fecha, ya que forman parte del marco de diferentes festivales: El de Medina del Campo en abril (la ayuda total es de 9.000 €: 4.500 aportados por Movistar+ y 4.500 por el propio festival), el Cinema Jove de Valencia en junio, el Weird (antiguo 3D Wire) en octubre para proyectos de animación y el Festival de Cine de Gijón en noviembre. Este sistema obliga a que los proyectos estén terminados a la hora de presentarlos a estas convocatorias, y se estrenarán en la siguiente edición del festival.

A pesar de lo aislada que resulta esta iniciativa, su supervivencia a lo largo de los años la convierte en un punto de referencia dentro del sector, en un tiempo en el que las ayudas se han ido recortando y han ido desapareciendo proyectos y empresas que no consiguieron superar la crisis económica. Proyecto Corto ha sabido entender el carácter tan particular y excepcional que siempre ha tenido el cortometraje: “Desde Movistar+ apostamos por proyectos innovadores a nivel estético y narrativo e historias que junto con sus temáticas tengan impacto visual en la audiencia”, explica Arensburg, “proyectos sólidos tanto a nivel de imagen como en el fondo de sus historias y cortometrajes capaces de poder llegar a cualquier espectador en cualquier parte del mundo al expresar temáticas universales y profundas”.


Otras (¿nuevas?) fuentes de financiación


Crowdfunding y micromecenazgo


Terminaba la década pasada con la creencia de que el crowdfunding sería una de las principales fuentes de financiación en los años venideros, debido a los cambios tecnológicos que se habían empezado a producir y que impactaron directamente en la revolución que supuso Internet. Este mecanismo de financiación colectiva y voluntaria  permite la búsqueda de ‘mecenas’ que quieran invertir en un proyecto, aportando dinero (a partir de una mínima cantidad) según sus posibilidades, y pudiendo aparecer en los títulos de crédito como productores de la obra finalizada. Una participación que busca los apoyos económicos de los (micro)inversores, pero no tanto su implicación activa dentro del proyecto. En otras palabras, el papel de estos mecenas se limita (y no es poco) a posibilitar a nivel monetario la realización de las películas, sin tener participación creativa en el proceso posterior.

En efecto, en los últimos años han surgido algunas grandes plataformas dedicadas por entero al crowdfunding no solo de proyectos audiovisuales, sino en el espectro más amplio imaginable: entre las iniciativas que se acogen a este método de búsqueda de dinero se pueden encontrar desde edición de obras literarias a la creación y fabricación de juegos de mesa. Lo que sí es cierto es que, debido al elevado coste que (aun a pesar de la implantación de los formatos y tecnologías digitales) supone la realización de un proyecto cinematográfico, es muy frecuente que los cineastas opten por este camino para buscar la viabilidad de sus películas, largas o breves. En todo caso, la mayoría de las veces el crowdfunding no es la única fuente de financiación de la obra, sino más bien un complemento a las vías más tradicionales (subvenciones, inversión propia, etc.) que, sin embargo, en no pocas ocasiones puede suponer el espaldarazo definitivo para la consecución y realización de la película.

Verkami y Kickstarter son dos de las plataformas más importantes de crowdfunding y las que financian más proyectos de cortometraje en España. Según los datos que proporciona la primera (empresa pionera en Europa), a través de su proyecto se han financiado 729 cortometrajes desde 2010. Muy inferior, pero en absoluto desdeñable, es la cifra que publica Kickstarter, con un total de 78 cortos.


Pitching


De entre los modelos surgidos o puestos de moda durante esta última década, el pitch es uno de los que más fuerza ha cogido en el terreno del audiovisual. Se trata de una forma estructurada de discurso con el que presentar un proyecto (un guion, una idea, un esbozo) ante sus posibles inversores, para buscar la financiación con que poder sacarlo adelante. Discursos breves, concisos, atractivos, que sean capaces de sintetizar al máximo la esencia del proyecto, y donde resulta fundamental la expresión corporal y el soporte audiovisual que se elija para acompañarlo. Se trata de un modelo de ‘venta de proyecto’ con una larga trayectoria en el ámbito audiovisual de carácter más industrial, sobre todo en los mercados anglosajones, y que está a la orden del día en las productoras de cine y televisión. Sin embargo, la popularidad de su aplicación en el sector del corto es mucho más reciente.

A lo largo de estos años, el pitch se ha convertido en el formato elegido por algunos festivales para otorgar ayudas a la producción o la distribución de los cortometrajes. Es el caso del Notodofilmfest Weekend, que en alguna de sus convocatorias incluyó la llamada Zona Pitching, un espacio para la exposición pública de un proyecto audiovisual con la posibilidad de conseguir hasta 1.200 € para la producción de un cortometraje, y de contar además con la tutela de María del Puy Alvarado, directora de Malvalanda. En el marco de esta iniciativa Alvarado ofrece una formación sobre la preparación de estos pitchings, su contenido y elementos imprescindibles para llevar la presentación a buen puerto. 

La incorporación de estos talleres, así como la apuesta por el pitching en el seno de varios festivales, ha cambiado la forma en que los proyectos de los cortometrajistas llegan a las productoras. La propia Alvarado lo expresa de la siguiente manera: “Ahora hay más foros de proyectos, y los proyectos llegan mejor presentados en líneas generales”. En Malvalanda apuestan por formar en este ámbito dado que favorece y facilita la selección de los proyectos por los que apostar. “El acercamiento de Malvalanda a la formación tiene que ver con mi propia trayectoria”, reflexiona Alvarado, “pero también llevábamos años colaborando en esta línea de eventos como La Semana del Cortometraje de la Comunidad de Madrid”. Desde 2017, la Semana incluye un Foro Profesional del Cortometraje que acoge distintas iniciativas para reunir a profesionales del sector, entre las que se encuentra el pitching de proyectos tanto para la producción como para la distribución. 

También dentro del marco de un festival, en el MECAL (Festival Internacional de Cortometrajes y Animación de Barcelona) se organiza un ‘coaching de pitching de cortometrajes’, una actividad de asesoría que nace para dar respuesta al interés de las productoras por las sesiones de pitching como sustituto de la más tradicional lectura de guiones. Más reciente resulta la iniciativa de DAMA, la entidad encargada de la gestión y defensa de los derechos de autor de carácter audiovisual, que en 2019 lanzó la primera edición de ‘DAMA Cortos’, un concurso de guiones para la producción de cortometrajes en colaboración, de nuevo, con la productora Malvalanda. Sus bases estipulan que, de entre todos los trabajos seleccionados, ocho de ellos participarán en una sesión de pitching, aunque finalmente habrá un proyecto ganador cuya ayuda consistirá en la dotación de un presupuesto estimado de 25.000 € para la realización del film, que será producido por la misma Malvalanda y estrenado en el festival  Cortogenia. 

También de aparición relativamente reciente es el Skyline Benidorm Film Festival, certamen de cortometrajes en activo desde 2017, organizado por la productora Paella Productions y que cuenta con el apoyo del Ayuntamiento de Benidorm, el Institut Valenciá de Cultura y patrocinadores privados. Desde su tercera edición cuenta con #SHORTPITCH, “una forma de crear industria audiovisual fuera de las grandes capitales” como explica Beatriz Hernández, directora del festival.  A través de este concurso se busca apoyar la producción de cortometrajes ofreciendo un premio de 13.000 € para la realización del proyecto ganador. Aunque el ‘Short Pitch’ forma parte del festival, funciona de manera independiente. “Tiene sus propias actividades: mesa redonda dirigida expresamente a los participantes del concurso, aunque está abierta a todo el público, y la jornada de pitching”, explica Hernández. “Existe un comité de selección, independiente del que tenemos para el concurso de cortometrajes tanto de sección oficial como de las secciones paralelas; este comité es el que se encarga de estudiar cada proyecto recibido y decidir si estará entre los diez finalistas. Una vez decididos los proyectos finalistas, un representante de cada uno de ellos es el encargado de exponerlo y defenderlo públicamente frente al jurado, formado por profesionales del sector, que más tarde se reunirán de forma privada y debatirán sobre qué proyecto es merecedor el premio”.
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13 Hay que precisar el hecho de que algunas de las obras subvencionadas en 2019 están catalogadas como documentales sin clarificar si se trata de largometrajes o cortometrajes.

14 Los datos aquí recogidos han sido facilitados por Víctor Lamadrid, coordinador de Cantabria Film Commission.

15 Se ha optado por no diferenciar en la lista los cortometrajes aficionados y los profesionales, ya que en los datos obtenidos no siempre recogen esta condición y, por tanto, resulta más coherente y uniforme esta exposición.
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  La revolución permanente: Evolución y cambios en los sistemas de distribución


Ismael Martín y Jara Yáñez


Introducción


La distribución de cortometrajes en España, durante estos últimos nueve años, no solo se ha desarrollado de manera exponencial sino que se ha transformado y ha evolucionado en muchos y variados sentidos. Y quizá el primero y más esencial es el de formar parte de manera definitivamente asentada del plan de financiación de cualquier corto. Casi nadie piensa hoy en producir un corto sin tener en cuenta la necesidad de planificar para él una estrategia de distribución que supone, como es obvio, una partida considerable dentro del presupuesto general del film.

La definitiva democratización de los procesos de producción (con la ya asimilada y superada digitalización de los medios de rodaje y posproducción) hace que, de hecho, en no pocas ocasiones los gastos de distribución sean equiparables (o incluso superiores) a los de producción. En este proceso uno de los elementos clave, que sin duda ha marcado la evolución de este sector durante esta década, es el de la aparición y consolidación durante estos años de las tasas de inscripción de los festivales, algo que será foco de atención específico a lo largo de este capítulo.

En este periodo hemos asistido al crecimiento y madurez del mercado de las plataformas de inscripción. Siendo uno de los procesos que más ha cambiado la manera de distribuir cortometrajes, este mercado se encuentra en la base del desarrollo exponencial de la distribución online. Asociado a ello se produce otro gran fenómeno y es, en cierto modo, la ruptura de las fronteras y una cierta internacionalización del sector de la distribución española. De este modo, para entender bien determinados fenómenos y su implicación en la industria del cortometraje en nuestro país, es necesario analizar las evoluciones del sector a nivel mundial como bien se demuestra en este capítulo.

Podemos afirmar que la distribución de cortometrajes en la actualidad no se entiende sin las plataformas, las tasas de inscripción e Internet como un canal alternativo, o más bien complementario, al de los festivales tradicionales.


La Evolución de las plataformas de distribución


Aunque en activo desde 2000, la evolución que han sufrido las plataformas de distribución en el mundo durante esta segunda década del siglo puede ser considerado como uno de los acontecimientos más importantes y complejos en lo que a distribución en festivales se refiere, siendo los festivales de cortometrajes fundamentales en el desarrollo de estas plataformas.

Las plataformas de inscripción se han desarrollado especialmente en la pasada década, se basan en un concepto muy sencillo, pero muy eficaz: crear un ficha única para cada película de manera que ésta pueda ser inscrita a varios festivales a la vez sin necesidad de cumplimentar una ficha para cada certamen. De esta manera, el realizador, productor, o distribuidor solo rellena una ficha, puede enviar el video a través de la plataforma (muchas de ellas utilizan Vimeo), gestionar la inscripción en el festival y también los pagos de tasas de inscripción. Los festivales, por su parte, tienen todos los datos que necesitan sobre cada trabajo perfectamente organizados.

Hay que tener en cuenta sin embargo que, salvo algunas excepciones, las plataformas trabajan tanto con festivales de cortometraje como de largometraje, por lo que no son herramientas exclusivas de la distribución de cortos. Sin embargo, es gracias a que la producción de cortos es mucho más numerosa que la de los largos, que se han desarrollado y han crecido tanto como lo han hecho en esta década.

El sector de las plataformas de inscripción ha llegado a su madurez en los últimos años de esta década. A una primera fase de crecimiento acelerado, con la aparición de gran número de nuevas plataformas, le ha seguido un proceso de reajuste que ha supuesto el cierre de algunas de ellas en poco tiempo. Estos cierres han reforzado la presencia de las plataformas que mejor han entendido el mercado y a día de hoy dos de ellas, Filmfreeway y Festhome, agrupan la mayor parte de los festivales que trabajan con plataformas en todo el mundo.

En el desarrollo de las plataformas hay una clara diferencia entre el modelo norteamericano y el europeo que se basa esencialmente en la política de precios. Mientras en las plataformas americanas los costes son gratuitos, en el modelo europeo, son de pago, lo que puede parecer contradictorio.

Las dos plataformas norteamericanas, la desaparecida Withoutabox (EEUU) y Filmfreeway (Canadá), basan su modelo de negocio en cobrar un porcentaje por las tasas de inscripción de los festivales, por tanto la inscripción a un festival sin tasa suele ser gratuita. Pues bien, donde estas dos plataformas no cobran, las europeas sí, donde se ha impuesto el llamado modelo reelport, desarrollado precisamente por la plataforma del mismo nombre (hoy desaparecida) y que fue la primera en ponerle precio a la inscripción aunque el festival no cobrara tasa. Y esta es una de las claves para entender las diferencias entre ambos modelos: cuando nacen las plataformas americanas los festivales ya tenían tasas de inscripción. En Europa, sin embargo, las tasas han llegado después de la aparición de las plataformas, por lo que han podido contribuir a su desarrollo.

Pero si profundizamos en el  modelo de pago europeo nos encontramos varios matices, que dan como resultado hasta tres modalidades diferentes:



  	El modelo reelport puro, creado por Reelport. Consiste en cobrar por la inscripción a cada festival aunque el festival no tenga tasas de inscripción. Este modelo lo siguen plataformas como Shortfilmdepot, FilmFestivalLife y Clickforfestivals. Estas plataformas suelen tener bonos que permiten reducir considerablemente el precio por inscripción.

  	El modelo de alta en festival, que pone en marcha la española Movibeta, supone un pequeño cambio respecto al modelo anterior. En este caso, el pago se realiza la primera vez que se inscribe en un festival y los envíos sucesivos al mismo festival se hacen sin coste. Cuenta también con bonos y se trata de un modelo que no solo beneficia a las distribuidoras, sino también a cualquier director con dos cortos que puede inscribirlos por el mismo precio. Este modelo lo ha seguido la francesa Filmfestplatform, aunque en este caso el alta tiene el límite de nueve inscripciones más, mientras que Movibeta no tiene.

  	El modelo tarifa plana: esta opción la pone en marcha Festhome y consiste en hacer un solo pago al año donde se incluyen todos los envíos a festivales. Con este modelo ya no se paga por inscripción y tampoco hay bonos: ahora con un solo pago al año se puede hacer la inscripción a todos los festivales que se quiera. Este modelo es el que sigue también la alemana FilmFestivalLife, que a su vez ha creado nuevas modalidades de pago basados en la tarifa plana, pero con límite de tiempo.




A día de hoy y después de varios reajustes, cierres y nuevas incorporaciones, estas son las plataformas que se encuentran activas a finales de la década de 2010 a 2019:


Filmfreeway


Se lanzó en 2014 en Canadá con una potente estrategia comercial que la llevó en muy poco tiempo a convertirse en la plataforma de inscripción más popular del mercado. A finales de 2019 ya roza los 10.000 festivales, con 9.677 festivales en su base de datos. Tiene un diseño y una usabilidad muy cuidada, adaptadas a las nuevas tendencias de diseño web y permite los enlaces de Vimeo desde el principio.

Su principal característica es la gratuidad para los cineastas ya que no hay que pagar por las inscripciones como sí ocurre en el modelo europeo. Su modelo de negocio se basa sobre todo en cobrar un porcentaje de las tasas de los festivales y en herramientas de promoción y marketing. Por ejemplo, cobra a los festivales por la posición que éstos ocupan en la web y a los cineastas por hacer más visible su proyecto para los festivales, dentro de la propia plataforma.

Ha sido la gran beneficiada por el cierre de Withoutabox, ya que se han incorporado a su base de datos grandes festivales como Sundance o Tribeca. A finales de 2019 domina el mercado anglosajón.


Festhome


Creada originalmente en el año 2013 como una plataforma de origen español (y fundada por españoles), su sede se establece en Londres. A finales de la década cuenta con un equipo distribuido internacionalmente y trasladan su sede a Estados Unidos. Su lanzamiento fue anterior a Filmfreeway, con un crecimiento más lento en un principio, pero finalmente ha sido la única plataforma que ha conseguido hacer frente a su crecimiento.

En 2019  cuenta con los festivales españoles más destacados que no tienen un formulario propio, y va cobrando cada vez más importancia en festivales latinoamericanos.

A pesar de tener su sede en Estados Unidos, adopta un modelo de pago más propio de las plataformas europeas y comenzó a trabajar con festivales en España. Festhome cobra a los cineastas por las inscripciones y no un porcentaje de las tasas de festivales. La diferencia de Festhome con el resto de plataformas europeas radica en el modelo de suscripción, que permite inscripciones sin límite por unos 40 € al año. Si bien no es gratuita, este modelo funciona muy bien y al final se ha convertido en una suscripción obligada para todo cineasta que comienza a distribuir su película.


Shortfilmdepot


Shortfilmdepot es la plataforma pionera en Europa junto con Reelport, ya desaparecida, y nació en el año 2005 en Francia, creada por el Festival de Clermont-Ferrand. Se posicionó muy bien desde el principio entre los festivales de cortometrajes más importantes.

Durante los primeros años solo cobraba a los festivales por el servicio de inscripción y en el año 2013 lanzó la segunda versión de su página web a través de la cual se pueden subir videos sin necesidad de enviar DVD. A partir de estos cambios comenzó a cobrar a los cineastas por las inscripciones a un precio que oscila entre los 1,50 € y los 3 €, en función de la cantidad de películas que se inscribían.

En los últimos años de la década aumenta su número de festivales asociados, pero continúa con una cifra estable, y sobre todo mantiene su especialización en festivales de cortometrajes.


Filmfestplatform


Es una plataforma francesa creada por el portal lecourt.com y dedicada en exclusiva a los festivales franceses. Tal y como ha ocurrido con Shortfilmdepot, comenzó siendo una plataforma sin subida de videos, opción que sí ha implantado, sin embargo, en su nueva versión. Con este cambio pasa a cobrar por las inscripciones unos 2,50 €, con bonos a través de los que este precio se ve rebajado.

Tampoco permite un enlace de Vimeo, y los videos deben ser subidos a su propio servidor, una característica que parece ser  común a las plataformas francesas. A finales de la década se convierte en la plataforma fundamental para la distribución de cortometrajes en Francia.


Movibeta


Movibeta es la plataforma pionera en España. Se crea en 2009 y nace como un servicio para enviar archivos de videos para agencias de publicidad, productoras, etc…, pero pronto se adapta a la distribución de cortometrajes en festivales. Esto genera varias actualizaciones desde su creación, siendo una de las plataformas que más cambios ha tenido en estos años.

Tiene en su haber muchos festivales españoles, italianos, y también latinoamericanos, aunque en los últimos años de la década pierde un amplio porcentaje de festivales de peso.

Su pauta de precios se ajusta al modelo europeo con un coste de inscripción que parte desde los 4,84 €, pero con la opción también de la compra de bonos que reduce sustancialmente el precio.


Clickforfestivals


Fue la cuarta plataforma creada en España (lo que nos convirtió, durante los primeros años de la pasada década, en el país con mayor número de plataformas), de la mano de la distribuidora Promofest, especializada en cortometrajes. Continúa el modelo que ya hemos visto en las anteriores, pero en este caso los euros se llaman clicks (oscilan entre 1,5 € y los 3 € en función de los bonos) y cada inscripción a un festival es un click.

Aunque tiene muchos certámenes asociados, carece de festivales importantes y la mayoría de los cortometrajes se dan de alta en otras plataformas, por lo que su crecimiento se frena  en estos últimos años de la década.


Filmfestivallife


Con base en Alemania, esta plataforma se creó en 2010 confirmando el gran momento en la aparición de plataformas que se vivió al comienzo de la pasada década. Aunque comenzó teniendo un coste de 3 € por inscripción, a finales de la década sigue el modelo de suscripción de Festhome, pero con más opciones de pago.

En un principio se diferenciaba del resto de plataformas por una orientación más “social” y unas mejores herramientas para la planificación de la distribución, pero la realidad es que evoluciona muy poco en estos años y cuenta con pocos festivales en exclusividad a finales de la década.


Filmfestivals4u


Filmfestival4u es una pequeña plataforma alemana que crea, en 2008, la Federación Alemana de Cine Clubs para Niños y Jóvenes (después de Reelport y antes del auge de las plataformas). Está dedicada en exclusiva a festivales para jóvenes directores con menos de 27 años y se ha mantenido prácticamente sin cambios desde su creación. Es gratuita y a finales de la década no permite la subida de videos.


Docfilmdepot


Esta plataforma se lanzó en 2016 pensada en exclusiva para el cine documental. Fue creada por la Asociación Ardèche Images, dedicada durante treinta años a la promoción y formación de cine documental en Francia y que organiza cada año el festival États Généraux Du Film Documentaire en la localidad francesa de Lussas. Se trata de un proyecto muy interesante ya que representa una importante novedad: es la primera plataforma en segmentar por género. A pesar de ello, la tendencia de plataformas basadas en la segmentación no tiene, al final de la década, la continuidad esperada.

Para la puesta en marcha de este proyecto se cuenta con la colaboración de Shortfilmdepot, de la que toma su nombre y su modelo de negocio ya que cobra por las inscripciones una media de 3,50 € a los directores y productores (ambas tienen el mismo precio). Tampoco permite el uso de enlaces de Vimeo, obligando a la subida del vídeo a su propio servidor.


Plataformas que han cerrado en esta década


Además de las plataformas que continúan en activo, habría que hacer una mención especial a aquellas que han desaparecido. Como decíamos antes, si el principio de la década supuso el nacimiento de la mayoría de las plataformas, en la segunda parte de la década se asiste al cierre de algunas de ellas.

La primera fue la española Uptofest en 2017, que llegó a tener unos 200 festivales activos.

El caso más destacado, sin embargo, ha sido el cierre de Withoutabox, la plataforma pionera en todo el mundo, que se creó en 2000 y que fue adquirida por Amazon años después por unos tres millones de dólares. Amazon la integró en IMDB y empezó a vender servicios de VOD y ventas de DVD desde la propia plataforma. Ha sido cuestionada por festivales y cineastas por el monopolio que ha ejercido en el mercado norteamericano. Algunos cineastas, descontentos por la manera de funcionar de esta plataforma, crearon una página de Facebook llamada ‘Filmmakers and Festivals Against Withoutabox’ que llegó a tener más de 7.000 seguidores. Amazon la cerró en octubre de 2019.

Ese mismo año Reelport anuncia su cierre. Se trata, curiosamente, de la plataforma pionera en Europa (el proyecto se origina desde el Internationale Kurzfilmtage Oberhausen y crea tambien la plataforma Ava library), y la primera en crear el modelo de pago por inscripción que han seguido el resto de plataformas europeas. Si bien Withoutabox generó muchas noticias a partir de su cierre, Reelport ya carecía de importancia en el mercado cuando lo hizo y prácticamente no contaba con ningún festival importante en su agenda. Su cierre no ha tenido prácticamente repercusión alguna.


La cuestión de las tasas de inscripción


Asociado al proceso de proliferación y reajuste de las plataformas se produce, en torno a 2015-2016, un cambio esencial que revoluciona el sector y que puede ser considerado como uno de los grandes hitos de la década en lo que al universo de la distribución del cortometraje se refiere. Se trata de la cada vez más extendida instauración de las tasas de inscripción por parte de los festivales.

En Estados Unidos las tasas son una de la vías más importantes para la financiación de un festival, ya que, en muchos casos, son organizaciones sin ánimo de lucro. El cobro de tasas permite generar ingresos de manera directa y en función del número de inscripciones. Los precios varían además según la cercanía de la fecha límite de inscripción, el deadline, de manera que podemos encontrar distintas tipologías de precios: early deadline, regular deadline, late deadline y en algunos casos, extended deadline. Según estas categorías, pueden sufrir una diferencia de  hasta un 50% entre el early y el late, mientras algunos certámenes incluyen entre sus opciones el deadline gratuito o los precios únicos. En ciertas circunstancias, incluso, los festivales pueden invitar directamente a un determinado cineasta y hacer una excepción del pago, en inglés "«waiver»", o bien pueden hacer descuentos. Estos pagos provocan que la distribución en Estados Unidos sea muy cara, ya que a los gastos habituales de envío (que con el tiempo van desapareciendo o se limitan al pago de las plataformas de inscripción) hay que añadir estas tasas. 

Y sin embargo, el modelo empieza a implantarse en Europa (y más lentamente, pero también en España), a partir de 2015, convirtiéndose en poco tiempo en uno de los cambios más importantes y polémicos en lo que a la distribución de cortos en festivales se refiere, de la pasada década. El caso europeo más paradigmático de esta evolución, que puede servir de ejemplo, ha sido el Curtas Vila do Conde, un certamen que siempre fue gratuito, pero que en 2018 cambia de sistema. El esquema que aplica a partir de entonces es muy parecido al americano, pero con cambios en los precios. De este modo, el early deadline, por ejemplo, que se aplica durante el mes de enero supone un desembolso de 7 €, frente a los 12 € de marzo, cuando se produce el cierre de la inscripción.

En todo caso, es esencial distinguir de manera muy clara  la diferencia entre las tasas de inscripción –creadas por los propios festivales– y los gastos de inscripción de las plataformas –que se refieren a los costes asociados al modelo ‘Reelport’ ya explicado–. La tendencia al alza de este sistema en España es ya imparable e irreversible. Si en 2013 solo cinco o seis festivales contaban con tasas de inscripción, en 2014 se dobla el número y en 2017 se produce el mayor aumento de festivales que implantan este sistema al contabilizarse hasta 82 certámenes que exigen las tasas. Estas cifras, que se refieren tanto a festivales grandes como a pequeños (y que incluyen una variabilidad de precios tremenda, que va de 1 € a los 70 € que exige el Festival de San Sebastián), hacen que a día de hoy sea imposible elaborar una estrategia de distribución que prescinda del pago de tasas.

La situación  genera además una duplicidad en los pagos: el de las tasas del festival por un lado, y el de la inscripción en la plataforma, por el otro. Además se dan también casos contradictorios como los de algunos festivales gratuitos (sin tasa) que solo trabajan, sin embargo, con plataformas de pago, lo que los convierte,  de facto, en festivales de pago aunque el destino de estos cobros no vaya al festival, sino a la plataforma.

La polémica está servida: el pago de tasas encarece el proceso de inscripción y hay muchos festivales que no son partidarios de aplicarlas. Es el caso, por ejemplo, de ALCINE, que hace ya algunos años tomó la decisión de no cobrar ninguna tasa y no obligar a los cortos a pasar por una plataforma y tener que hacer un desembolso por ello. Se trata sin duda de una vía alternativa que busca por un lado favorecer la inscripción y no poner un obstáculo, y por otro, ser coherentes con un evento de financiación fundamentalmente pública. Tan solo se pide rellenar una ficha escueta (solo si el cortometraje es finalmente seleccionado deberá completar una ficha más amplia) y un enlace para poder ver la película. Aunque en la mayor parte de los casos la plataforma más utilizada es Vimeo, pueden estar alojados en cualquier plataforma o nube que permita el visionado en streaming. A pesar de estas excepciones, la implantación de las tasas de inscripción en nuestro país es una tendencia siempre al alza que se acrecienta de manera exponencial durante los últimos años de la década:



  	Los ingresos están vinculados de manera directa con el número de inscripciones, por lo que se convierte en una importante fuente de financiación. Permiten, en muchas ocasiones, invertir este dinero en la contratación de programadores (cuando no simplemente en la posibilidad de retribuir su trabajo).


  	Se limita el número de inscripciones, ya que obliga a planificar mejor la estrategia de festivales y estudiar si la película tiene opciones de entrar en competición en según qué festivales.


  	Ofrece una mayor libertad de organización y de programación: al conseguir ingresos derivados de la propia actividad del festival, se reduce la dependencia del mismo a las ayudas públicas y permite mantener el festival en base a los criterios del equipo que lo gestiona.





El desarrollo de las tasas de inscripción en España se ha utilizado sobre todo como un método para reducir el número de inscripciones, y que éstas se ajusten mejor a los requerimientos del festival, pero poco a poco cobran más importancia para la financiación de los certámenes, sobre todo cuando los recursos públicos y de patrocinadores se ven reducidos.

Pero las tasas de inscripción suponen también el desarrollo de un nuevo mercado en sí mismo con cifras nada desdeñables. Proponemos un cálculo rápido como ejemplo y en un rango bajo: con unos 120 festivales que implanten el sistema de tasas, y calculando que lleguen a tener cada uno una media de 500 inscripciones, estaríamos hablando de unas 60.000 inscripciones con coste. Aplicando una media de 5 € de tasas por cada una, supondría un movimiento de 300.000 € en su rango más bajo. Un aumento a 200 festivales supondría un aumento de la cantidad a 500.000 € y si el precio medio de la tasa se duplica (algo que sin duda será la tónica de los próximos años), estaríamos hablando ya de un mercado que genera un millón de euros, solo en España, y solo teniendo en cuenta que se inscribieran una media de 500 cortos en cada uno en los 200 festivales de este ejemplo.

En España se celebran más de 900 festivales y se distribuyen al año más de 1.000 cortometrajes, por lo que podríamos encontrarnos ante la verdadera revolución del sector en nuestro país durante los próximos años. Nos encontramos, de hecho, ante un mercado con un potencial de crecimiento enorme, que podría servir para profesionalizar la gestión de festivales tal y como ocurre en otros países con mayor tradición en el cobro de tasas. A nivel internacional el mercado de las tasas de inscripción mueve millones de dólares, con festivales como Sundance que reciben unas 12.000 películas y tiene una media de tasas que oscila entre los 30 $ y los 60 $.

Una vez que un festival crea una tasa de inscripción que le permite controlar el flujo de inscripciones y obtener una fuente de ingresos propia e independiente, es muy difícil que la elimine en el futuro. Por lo que estamos viviendo un cambio radical en el circuito de festivales, que ya no tiene marcha atrás. El crecimiento de los festivales con tasas de inscripción en España, con poco desarrollo hasta ahora, solo puede crecer en este nueva década.


El crecimiento de la distribución online


Además del desarrollo de las plataformas y de las tasas de inscripción es necesario destacar también el enorme impulso que Internet ha supuesto para la distribución de cortometrajes durante la última década.

En una primera fase la distribución online se limitaba a la publicación en abierto (en YouTube o Vimeo) de los cortometrajes. Algo que hacía que  muchos festivales no admitieran después esas películas en sus secciones a concurso.

Si bien esto continúa ocurriendo durante toda la década, hacia 2019 publicar un corto online en abierto mientras se está distribuyendo deja de ser un gran problema a la hora de ser seleccionado. A excepción de los festivales de clase A y aquellos que requieren el estreno internacional o nacional, hay muchos otros certámenes que optan por incluir estas películas en sus selecciones a pesar de todo. Los paradigmas evolucionan a gran velocidad y a finales de la década, la enorme producción de cortometrajes que se puede encontrar en Internet provoca, de hecho, el desarrollo de proyectos basados en la selección y promoción de cortometrajes que se encuentran precisamente en la red. La posibilidad de rentabilizar mejor un cortometraje publicado en Internet de manera gratuita, que a través de pagos por visionado y de VOD, supone el replanteamiento global de un concepto comercial que se regenera y pone sobre la mesa nuevos y enriquecedores retos para esta industria de cara al futuro. En ello trabajan ya a finales de la década proyectos como el canal de Vimeo ‘Staff Picks’, donde un equipo de programación selecciona los videos que formarán parte de su propuesta con un concepto muy alejado de los algoritmos de recomendaciones propios de YouTube y de otras plataformas. Numerosas agencias y productoras siguen Staff Picks en busca de nuevos talentos: un cortometraje seleccionado en este canal puede llegar a conseguir más de 200.000 visionados. Además, la estrategia de recomendación se mejora y completa con los años a través de serie de sellos o labels como el Staff Picks Premiere, lanzado en octubre de 2016, que ofrece estrenos online en exclusiva y apoyados por el equipo de Vimeo tanto en promoción como en marketing, a través de blogs y de campañas en redes sociales. Cada mes se elige el mejor cortometraje bajo el sello Best of Month y entre todos ellos se selecciona cada año el Best of the Year. Si el mero hecho de formar parte de Staff Picks puede hacer aumentar las visitas y el reconocimiento, ser elegido el mejor del mes o del año puede ser incluso más importante que algunos premios en festivales  para la trayectoria de un realizador.

En esta línea funcionan también proyectos como Director's Notes, creado en 2006 y donde además de publicar cortometrajes online se hacen entrevistas con los directores de los cortometrajes, o Short of the Week, que nació un año después y se basa en publicar un cortometraje online cada semana. Para ello tiene un funcionamiento muy similar al de cualquier festival ya que cuenta con un equipo de programadores que seleccionan los mejores cortos, pero sin premios ni proyecciones presenciales.

Cabe destacar que estos dos proyectos cuentan con un proceso de selección para el cual es necesario pagar una tasa de inscripción y, aunque ambos disponen de formularios de inscripción propios, es posible hacer la inscripción también a través de Filmfreeway.

En España han surgido proyectos similares, como cortosdemetraje, creado en 2016, que publica cortometrajes agrupados en categorías y canales, con muchos seguidores y sin ánimo de lucro. Pero además de estos proyectos de publicación gratuita en  Internet, hay que tener en cuenta los festivales de cine online, como el Festival de Cortometrajes FIBABC, que permite el visionado de una selección de cortometrajes durante un tiempo limitado, y otros festivales con secciones online, como Elche o Daroca.

Además de estos proyectos se han puesto en marcha plataformas de pago como Feelmakers para la distribución online bajo suscripción, que se mantiene parado en los últimos años de la década y sin mucho crecimiento. Este caso cuestiona el modelo VOD para cortometrajes y demuestra el buen funcionamiento de  plataformas de visionado gratuito en Internet. Otra opción en esta línea, disponible también desde hace ya un tiempo a través de Amazon Prime es shorts.tvu, una plataforma con opción de cuota mensual o anual, también especializada en el corto.

Podemos concluir por tanto afirmando la necesidad cada vez más evidente de programar  una estrategia de publicación online, combinando las plataformas como Vimeo, YouTube e incluso Facebook, con otras plataformas y con los festivales. Y de este modo, la estrategia de distribución de cortometrajes ya no se limita solo a los festivales y a conseguir algunas ventas, sino que cada vez tiene que incluir otras ventanas, valorando las nuevas formas de visionado y de compartir el contenido en Internet.

A finales de la década además crecen de manera cada vez más significativa la secciones online de festivales, un proceso que si bien lleva años en proceso de desarrollo, se ve impulsado de manera determinante como consecuencia de la crisis provocada por la pandemia de la COVID-19 en 2020. Muchos festivales, en el intento de salvar sus ediciones, lanzan opciones de programación híbrida (combinando presencialidad y visionados online), en plataformas como Festhome TV o Filmin, las dos que de manera más clara se han posicionado como herramientas esenciales para activar esta nueva alternativa de difusión del corto. Un acontecimiento que sin duda va a marcar la distribución de cortometrajes y la gestión de festivales en la próxima década.


El desarrollo de los festivales falsos


La aparición de los festivales falsos o ‘pseudo-festivales’ se ha potenciado en esta última década al amparo de las plataformas de inscripción y la facilidad para recibir películas. Antes de comenzar con el análisis habría que definir qué es un festival falso, frente a otros que, pareciéndolo, no tendrían esta consideración. Para ello vamos a diferenciar dos grandes grupos de festivales:



  	Festivales falsos puros, que cobran tasas de inscripción y no existen. Son un fraude en toda regla.

  	Otros ‘festivales’ que, manteniendo muchas de las características de los anteriores, sí parece que hagan algún acto o proyección para justificar su existencia, pero nada más. En este grupo estarían festivales como el Madrid International Film Festival, un evento que nadie conoce en la ciudad, organizado por una empresa extranjera (que se dedica a organizar festivales de este tipo en otras ciudades) y que, según su página web, se celebra en un hotel de Madrid.




Suele ser difícil diferenciar entre un tipo de festival y otro. En cualquier caso, tratan de confundir al director o productor para hacerle pagar una tasa de inscripción que además suele ser elevada.

Con respecto a los festivales del  primer grupo, aquellos que son totalmente falsos, no existen y son un fraude. Veamos un caso paradigmático para analizar sus características: los European Independent Film Awards (que sirve además como  base para detectar casos similares).



  	Para empezar, el nombre ya provoca confusión. Estos premios se autodenominan The EIFA, curiosamente muy parecido a los Premios de la EFA, que son los premios oficiales de la Academia Europea de Cine (los ‘Oscar europeos’).

  	Tienen unas bases muy escuetas, tanto en su web como en la ficha de inscripción de Filmfreeway. Parece que admiten películas de cualquier parte del mundo y afirman contar con un jurado formado por quince ‘profesionales’ de diferentes países europeos sobre los que no figura ningún tipo de información.

  	Los datos de contacto se limitan a un Twitter, una dirección de Gmail, y un formulario de contacto. Además hay un mapa con la localización de Riva St. Kilda en Melbourne ¿Premios Europeos en Australia?.

  	En Filmfreeway figura como si fuera  el primer año de celebración: es una característica muy habitual de este tipo de ‘festivales’ que suelen carecer de ediciones anteriores.

  	Son festivales creados para cobrar tasas de inscripción, por lo que suelen ser caras. En el caso de estos ‘premios’ cobran por todas las secciones y tienen fechas límite de inscripción muy amplias, que están abiertas durante todo el año. La gestión de pagos se hace también a través de Filmfreeway.

  	Hay tasas para la categoría de Mejor Película, Mejor Cortometraje, Mejor Montaje, Mejor Banda Sonora... En total existen doce categorías de inscripción con diez opciones de deadlines asociadas (en total 120 posibilidades de pago diferentes).




A partir de este caso extraemos las siguientes claves que nos permiten identificar festivales falsos:



	Los nombres suelen incluir la ciudad, país o continente.

	No hay información de otras ediciones ni de patrocinadores conocidos.

	Las bases son muy escuetas y admiten muchos tipos de películas.

	No cuentan con proyecciones públicas.

	Las oficinas y los datos de contacto no se encuentran en la misma ciudad, país o continente donde supuestamente se celebra el festival.

	Los periodos de inscripción son amplios y siempre hay varias opciones de pago.

	Las tasas de inscripción tienden a ser altas.




Y sin embargo, puede ser difícil identificar bien los festivales falsos, ya que se pueden confundir con pseudo-festivales o con proyectos que están aún en una fase inicial. En este sentido hay plataformas que están trabajando duramente para intentar servir de filtros y evitar la proliferación de estos festivales. En este sentido, uno de los primeros intentos sólidos que tuvieron lugar durante la pasada década para frenar estos festivales fue la creación, por parte de algunas plataformas como Festhome, FilmFestivalLife, Reelport, Shortfilmdepot y Uptofest, un código ético para las inscripciones denominado "Fair submissions". Este proyecto sin embargo quedó finalmente interrumpido (hay que tener en cuenta que dos de las plataformas fundadoras ya han desaparecido).

A finales de la década  son las propias plataformas las que tienen que buscar los mecanismos que les permitan aplicar diferentes procesos de control para evitar a estos festivales. La mayoría de los festivales falsos se encuentran sin embargo en Filmfreeway, pero hay que tener cuidado y evitar identificar esta plataforma solo con festivales falsos ya que también trabaja con algunos de los festivales más importantes y que califican para los Oscars. En el caso de Festhome se establecen unos protocolos de validación de festivales que han llegado a alcanzar una cifra de hasta 1000 eventos al año. “Uno de cada cuatro festivales es una estafa”, afirman Víctor Manuel Muñoz y Moisés Tuñón, cofundadores y responsables de la plataforma.

La única medida efectiva para evitar esta nueva, compleja y negativa tendencia es un sólido conocimiento de los festivales por parte de cineastas y de distribuidoras para poder identificarlos y no malgastar el presupuesto de tasas de inscripción en festivales que no son tales.


Las nuevas tendencias en bases de datos para la distribución


Si bien hemos asistido al cierre de plataformas de inscripción, al final de la pasada década también se han generado nuevos proyectos de bases de datos de festivales para ayudar a directores y productoras a distribuir sus propios trabajos. Sobre todo a partir de 2018 se empieza a dibujar una nueva generación de bases de datos de festivales.

Las bases de datos de festivales son una de las herramientas principales que cualquier cineasta va a necesitar para empezar a distribuir su película, durante años ha habido proyectos que han intentado clasificar y registrar los festivales con más o menos acierto. Han evolucionado mucho, desde un carácter estático hacia listados más adaptados a las características de cada película, pasando por las plataformas de inscripción que se han convertido en una fuente de información cada vez más importante.

Los nuevos proyectos tienen un origen muy diferente, pero todos suponen una evolución sobre el esquema más clásico, con nuevos conceptos y funcionalidades. Para entender bien de qué manera funcionan y cómo han evolucionado estos nuevos proyectos es posible establecer tres grandes grupos de bases de datos:


Bases de datos de festivales

 
En el primer grupo estarían las bases de datos más antiguas y con un carácter más estático. Es decir, listados en los que cada festival tiene una ficha propia con los datos principales: fechas de celebración, contacto con email y teléfono, web, tasas de inscripción y deadline. Estos listados cuentan con filtros y criterios de búsquedas muy básicos para encontrar festivales y entre ellos se encuentran:


Filmfestivals


Nació en 1995 y es uno de los proyectos más antiguos. Cuenta con una base de datos de unos 5.000 festivales y con una web cuyo diseño no ha cambiado en todos estos años.


British Council Film Festivals Directory

 
Está muy bien estructurada, cuenta con más de 1.200 festivales y se puede ordenar por título, país, y deadline. Además cuenta con un buscador general.

 
Film Festivals’ Deadlines

 
Es el proyecto más reciente dentro de esta tipología de bases de datos y solo muestra por defecto los festivales que cierran convocatoria en los próximos treinta días. Para poder acceder a más festivales y al buscador hay que registrarse. Cuenta con el mayor número de festivales de todos los proyectos anteriores.


Bases de datos de las plataformas de inscripción


Aunque las plataformas de inscripción nacieron como herramientas para facilitar la inscripción de una película a muchos festivales, sin necesidad de rellenar una ficha por cada uno de ellos, con el paso de los años han ido creciendo hasta convertirse en grandes bases de datos de festivales. Presentan, sin embargo, una limitación, y es que solo aparecen referenciados los festivales que han llegado a acuerdos con ellas. Hay algunas que han trabajado en mejorar la gestión de la base de datos de festivales a través de buscadores cada vez más avanzados. En esta línea hay tres plataformas que añadieron mejoras a finales de la década convirtiéndose así en una fuente actualizada de información:

 
Festhome

 
Cuenta con una base de datos con más de 2.500 festivales y con un potente buscador. Para acceder a la base de datos hay que estar registrado, pero solo hay coste para las inscripciones. Ha puesto en marcha una nueva herramienta llamada Asistente de envíos para crear listados personalizadas según el género y la categoría de cada película, en una clara evolución hacia la nueva tendencia de las bases de datos.

 
Filmfreeway

 
Tiene uno de los mejores buscadores de carácter dinámico para filtrar festivales por varios criterios: categoría, tasas, duración y deadline. Han desarrollado una nueva herramienta para valorar los festivales y que los usuarios puedan hacer comentarios. Además de la base de datos hay listados predefinidos con los festivales calificadores de los Oscars, los mencionados por la revista MovieMaker, los más valorados, documentales, etc. Para acceder a la base de datos de festivales no hace falta estar suscrito, el acceso es directo desde la propia web.

 
Filmfestivallife

 
También cuenta con una base de datos con criterios de búsqueda definidos, siendo una de las primeras plataformas en crear listados de festivales ya preconfigurados según varias temáticas. Aunque ha evolucionado poco en los últimos años, desde su creación ya se intentó favorecer la estrategia personalizada de películas. Al igual que Festhome requiere estar suscrito a la web para acceder a su base.

 
Movibeta

 
Esta plataforma también ha mejorado la herramienta de búsqueda añadiendo nuevos criterios, entre ellos género y temática, mejorando la gestión de la base de datos. El acceso a los datos de los festivales es libre, no siendo necesario estar suscritos.


La nueva generación de bases de datos de festivales


Este grupo de bases de datos de festivales nace en los últimos años de la década y recoge elementos que han ido apareciendo en los dos grupos anteriores. Por un lado son bases de datos de festivales pero con buscadores avanzados, herramientas para generar listados personalizados y con la información de las plataformas necesarias para hacer la inscripción. El principal objetivo de estas bases de datos es poner orden entre tantas plataformas y, sobre todo, automatizar la estrategia de festivales. Algo realmente complicado teniendo en cuenta la diversidad de festivales. También se alejan del concepto de plataforma de inscripción, ya que no se pueden hacer inscripciones en estas plataformas, e intentan abarcar el mayor número de festivales posibles sin tener en cuenta la gestión de las inscripciones.

Estos son los tres proyectos que se han desarrollado en los últimos años:

 
Film Fest Finder

 
Tiene una base de datos con más de 7.000 festivales. En cada uno de los registros aparecen ya las plataformas de inscripción, con la posibilidad de hacer filtros por cada una de ellas. Se puede hacer una estrategia teniendo en cuenta estas plataformas y, como en el caso de Filmfreeway, se pueden valorar los festivales con review, siendo una de las principales secciones de la web. Aunque el acceso a la base de datos es libre, para poder utilizar todas las herramientas hay que estar suscrito.

 
Cut-up Hub

 
Anteriormente conocida como Festival Whizz, es el único proyecto de pago, con precios que van desde los 18 CHF a los 20 CHF (francos suizos). Intenta ser una plataforma para preparar la estrategia de festivales mediante un algoritmo de manera automatizada. Al igual que ocurre con Film Festivals' Deadlines el listado se actualiza cada mes, pero con la particularidad de estar filtrado por las características de cada proyecto. Para poder acceder hay que estar suscrito y pagar uno de los planes de precio con los que cuenta.

 
Film Fest Friend

 
La alternativa española a esta nueva evolución de las bases de datos. Ha tenido dos años de desarrollo y es posible acceder a la base de datos de festivales sin necesidad de estar suscrito. Al igual que Film Fest Finder la suscripción es necesaria para utilizar las herramientas avanzadas. La base de datos recuerda un poco al esquema de Filmfreeway, pero con muchos más criterios para organizar los festivales por categoría, tema, características del director, premios, tasas de inscripción, etc. La novedad de esta plataforma, en la línea con los dos proyectos anteriores, es la posibilidad de hacer estrategias personalizadas de distribución para cada película, pudiendo llevar un control de las inscripciones que se van realizando a festivales, independientemente de la plataformas que se hayan usado. Además, se pueden valorar los festivales, como ocurre en Filmfreeway y Film Fest Finder, para que en el futuro se convierta también en un criterio a través del cual establecer la estrategia de festivales.


Distribuidoras privadas


Por todo lo analizado hasta aquí, podemos afirmar contundentemente que el trabajo de las distribuidoras de cortometrajes en España (y también en el resto del mundo) ha cambiado de manera sustancial en estos diez últimos años. Si bien antes la tarea esencial de una distribuidora era gestionar el envío de las copias en DVD y, en la mayor parte de los casos, organizar una estrategia para orientar en la selección de los certámenes que más y mejor se adaptaban a las características de cada corto, a partir del surgimiento de las plataformas la cosa cambia de manera considerable.

Es llamativo sin embargo comprobar como se ha producido una muy significativa proliferación de empresas dedicadas en exclusiva a –o cuya principal actividad es– la distribución de cortometrajes, aunque muchas de ellas también distribuyen largometrajes en festivales. Desde hace años estas empresas buscan llegar cada vez a un mayor número de festivales y hacerlo, además, de la mejor y más efectiva forma posible (estableciendo calendarios, festivales y eventos prioritarios, minimizando costes…). En este sentido y en pocos años, unos y otros han llegado a un nivel de profesionalización nada desdeñable que ha favorecido de manera determinante a la notoriedad y el prestigio que sigue alcanzando el corto español en los últimos años.

Aunque el ICAA contiene en su base de datos oficial  un listado de empresas distribuidoras en activo a finales de la década (consultable online), se ofrece aquí una actualización más completa del mismo:



	Agencia Freak (cortometrajes y largometrajes documentales)

	Artis Video (cortometrajes)

	Banatu Filmak (cortometrajes)

	Digital 104 (cortometrajes y largometrajes)

	Distribution with Glasses (cortometrajes y largometrajes)

	Films on the Road (cortometrajes y largometrajes)

	Infocortos (cortometrajes)

	In and Out Distribución (cortometrajes)

	Jóvenes Realizadores (cortometrajes, videoclips y largometrajes)

	Line Up Shorts (cortometrajes y largometrajes)

	Mailuki (cortometrajes)

	Marvin and Wayne (cortometrajes)

	MMs Distribución de cortometrajes (cortometrajes)

	Playtime Audiovisuales (cortometrajes y largometrajes)

	Promofest (cortometrajes y largometrajes)

	Quechua Films (cortometrajes y largometrajes)

	Selected Films (cortometrajes y largometrajes)

	Shorts Distribution (cortometrajes de nuevos directores)

	Some Like it Short (cortometrajes)

	The House of Films (cortometrajes)

	Vicalvaro (cortometrajes)

	YAQ Distribución (cortometrajes y largometrajes)




Los cambios sufridos por el sector durante estos diez años provocaron  la rápida disolución de muchas empresas pequeñas, mientras otras nuevas repoblaban el sistema. Después de una década, la primera del nuevo milenio, en la que parecía que el corto había sido capaz de generar nuevos mecanismos industriales y una mayor repercusión y desarrollo a todos los niveles, de nuevo entra en juego en este punto la llegada de la crisis que supuso una especie de tabula rasa sobre la que los años que van de 2015 a 2018 suponen tan solo el inicio de una posible reconstrucción que pasará, indudablemente, por una renovación necesaria en los años siguientes.

Es pronto, por tanto, para dilucidar los caminos hacia los que derivará en el futuro esta pequeña, seguramente aún incipiente, pero considerable sin duda, línea de desarrollo industrial para la que la principal fuente de actividad sigue siendo la distribución en festivales (de nuevo también en crecimiento y expansión después de los años de crisis), pero para la que se buscan siempre –y en ocasiones incluso se inventan– mecanismos de distribución comercial.

Eliminada en la práctica –al menos de momento– la opción de una exhibición comercial en salas y mientras la televisión sigue siendo aún una ventana muy reducida de explotación (a través esencialmente de programas como Versión Española y su Concurso Iberoamericano de Cortometrajes, que no ha dejado nunca de comprar cortos para su emisión), estas empresas de distribución empiezan a acudir a la venta de sus productos a las aún incipientes y pequeñas plataformas de VOD (video on demand). Sin embargo, este sigue siendo, como ya hemos visto, un camino complicado y sin demasiadas perspectivas de futuro.


Catálogos regionales


Ya hablábamos hace una década de la gran revolución que supuso la proliferación de los catálogos de distribución pública en España. Un sistema que arrancaba en 1998 con la puesta en marcha del catálogo promocional del gobierno vasco Kimuak (según el modelo de Unifrance y la New Zeland Film Commission, pioneros en el sistema) y que en muy pocos años (sobre todo a partir de 2004) sumó otros similares en prácticamente todas las comunidades. Estos catálogos, que recogen una selección de los mejores trabajos producidos por cada comunidad autónoma (o por miembros de la misma) en cada año para ponerlos a disposición de programadores de festivales, agentes de ventas, prensa, instituciones y profesionales del sector audiovisual, permiten además la agilización de los trámites, del abaratamiento de los costes y del aumento de la capacidad de difusión. Con el tiempo y el buen hacer muchos de ellos se han convertido en una marca reconocible tanto a nivel nacional como internacional que permite promocionar y favorecer la distribución de sus cortos con un sello de calidad que los avala. Ejerciendo primero como filtro y después como lanzadera, estos catálogos fueron responsables de un impulso esencial de la difusión del cortometraje español de calidad durante la primera década de este siglo y aún hoy, la mayoría de ellos funcionan como garantía para festivales, mercados y programadores.

 Sin embargo, y si bien el modelo sigue funcionando, los cambios que han afectado al sector de la distribución (y que hemos ido viendo hasta ahora) conciernen también a estos catálogos que se enfrentan a varios retos de futuro.

Según los datos ofrecidos por el portal web del ICAA en 2019, se contabilizan doce programas distintos en activo. El último en implantarse, ‘Cantabria en corto’ lo hace en 2018 lo que podría hacernos pensar en la actualidad del modelo.



  
  	Comunidad
  	Programa
  	Entidad Promotora
  	Año de Inicio/Final
  

  
  	País Vasco
  	Kimuak
  	Filmoteca vasca e Instituto vasco
  	1998
  

  
  	Galicia
  	De Galicia
  	Consorcio audiovisual de Galicia
  	2004/2009
  

  
  	Comunidad de Madrid
  	Madrid en corto
  	Comunidad de Madrid
  	2004
  

  
  	Castilla-La Mancha
  	Hecho en Castilla-La Mancha
  	Junta de Castilla-La Mancha
  	2004
  

  
  	Extremadura
  	Jara
  	Gobierno de Extremadura, Filmoteca
  	2004
  

  
  	Canarias
  	Canarias en corto
  	Gobierno de canarias
  	2005
  

  
  	Cataluña
  	ShortCat
  	Catalan Films and TV
  	2008
  

  
  	Comunitat Valenciana
  	Curts
  	CulturartsIvac, Generalitat Valenciana
  	2008
  

  
  	Castilla y León
  	Quercus
  	Coordinadora Festivales de Castilla y León (FECCYL) y Junta de Castilla y León
  	2013
  

  
  	Aragón
  	Film.ar
  	Gobierno de Aragón. Departamento de Educación, Cultura y Deporte
  	2013
  

  
  	Cantabria
  	Cantabria en Corto
  	Cantabria Film Commission
  	2015
  

  
  	Principado de Asturias
  	Laboral Cineteca
  	Consejería de Educación y Cultura, a través de la Sociedad Pública de Gestión y Promoción Turística y Cultural del Principado de Asturias
  	2016
  

  
  	Andalucía
  	Cortometrajes Andaluces
  	Agencia Andaluza de Instituciones culturales
  	2017
  

  




Sin embargo, no todos los catálogos funcionan de la misma manera. Se pueden establecer, de hecho, tres modelos distintos de gestión según el modo en que cada uno de ellos  se organiza y también el tipo de objetivos que busca.


A- Catálogos que hacen distribución en festivales de cine con una marca reconocida y con página web propia (aunque la gestión la lleven a cabo otras instituciones o empresas). Aquí se encuentran:



  	Kimuak (País Vasco).

  	Madrid en Corto (Comunidad de Madrid).

  	Jara (Extremadura).

  	Canarias en Corto.

  	Curts (Valencia).

  	Quercus (Castilla y León).

  	Laboral Cineteca (Principado de Asturias).




B- Catálogos que tienen como finalidad los mercados, pero no hacen distribución en festivales. Son:



  	ShorCut (Cataluña), que edita un DVD dirigido a los mercados, pero no distribuye en festivales.

  	Shorts from Galicia (antes Curtas), que aunque los primeros años hacían distribución por festivales, se limitan ahora a mover su catálogo en mercados.





C- Catálogos que derivan la distribución a otras empresas o instituciones sin el paraguas de la marca del catálogo. Se trata de los siguientes catálogos:



  	film.ar (Aragón), que disponen de una web donde se permite el visionado privado a programadores de festivales, pero no se inscriben en festivales bajo la marca del catálogo.

  	Catálogo de Cortometrajes Cántabros, que son inscritos en festivales a través de una página web pero no tienen una marca como catálogo.




Repasamos a continuación la trayectoria de estos catálogos en los últimos diez años. 


Kimuak (País Vasco – 1998)


Kimuak nació en un momento en el que no existían distribuidoras de cortometrajes, rodar era muy caro y una vez finalizado el proceso de creación, muchos realizadores y productores no se planteaban asignar un presupuesto a llegar al circuito comercial y de festivales. Desde su fundación Kimuak aseguró que la fértil producción vasca de la época tuviese un público dentro y fuera de nuestras fronteras y desde entonces ha posibilitado la consolidación de una identidad cinematográfica, a la vez que ha servido como apoyo y catapulta de las carreras de sus autores mientras acompañaba en el proceso de consolidación de un tejido industrial cada vez más fuerte y abierto.

Gestionado por Txema Muñoz, junto a Esther Cabero en los últimos cinco años, Kimuak cumplió 22 ediciones en 2019 con un total de 158 cortometrajes distribuidos y un prestigio que lo ha convertido en referente a nivel tanto nacional como internacional. Entre sus éxitos se encuentran dos nominaciones consecutivas a los Premios Oscars y desde 2001 a 2019 (periodo en el que se sistematiza un registro efectivo de participaciones y premios) el programa acumula un total de 13.875 selecciones en festivales nacionales e internacionales y un total de 2.380 premios y menciones.

El catálogo cuenta con el apoyo del Departamento de Cultura del Gobierno Vasco a través de Etxepare Euskal Institua-Instituto Vasco y de Euskadiko Filmategia-Filmoteca Vasca y el principal criterio de selección de los cortometrajes es la calidad del trabajo, así como su posible comprensión por parte de un amplio público. Asimismo, se valoran la originalidad y el riesgo de la propuesta, el hecho de estar rodado en euskera y la participación de técnicos y actores vascos. El catálogo se remite cada año a los principales festivales de cine y eventos audiovisuales para que la nueva selección de cortometrajes esté al alcance del público internacional.

No hay un número cerrado de cortometrajes distribuidos cada año ya que se deja esa decisión libre para el jurado de cada edición. La media ha variado entre los nueve y los seis cortos de manera que en diez ediciones se han seleccionado siete cortos; en cinco ediciones, seis cortos; en otras cinco ediciones, ocho cortos, y en dos ocasiones, nueve obras. Sin embargo, desde 2012 se mantiene un número estable de siete cortometrajes por catálogo lo que permite gestionar los recursos de forma más eficiente.

El listado completo de los títulos que este catálogo ha distribuido durante esta década es el siguiente:




2010


	Ámár. Isabel Herguera.

	Artalde. Asier Altuna.

	Daisy Cutter. Enrique García y Rubén Salazar.

	El premio. León Siminiani.

	Exhibition 19. Alaitz Arenzana y María Ibarretxe.

	Khorosho (Todo bien). Miguel Ángel Jiménez.

	La gran carrera. Kote Camacho.

	Ondar ahoak. Angel Aldarondo.

	Un novio de mierda. Borja Cobeaga.






2011


	Bucle. Aritz Moreno.

	Coptos. Álvaro Sau.

	La calma. David González Rudíez.

	La casa del lago. Galder Gaztelu-Urrutia.

	La media pena. Sergio Barrejón.

	Lagun mina. Jose Mari Goenaga.

	Muy cerca. Iván Caso.

	She’s Lost Control. Haritz Zubillaga.

	Zeinek gehiago iraun. Gregorio Muro.






2012


	Agua!. Mikel Rueda.

	Bajo la almohada. Isabel Herguera.

	Beerbug. Ander Mendia.

	Casa vacía. Jesús Mª Palacios.

	Deus et machina. Koldo Almandoz.

	Monsters do not exist. Paul Urkijo.

	Voice over. Martín Rosete.






2013


	A political story. Lander Camarero

	Cólera. Aritz Moreno.

	Democracia. Borja Cobeaga.

	Hotzanak. For your own safety. Izibene Oñederra.

	Minerita. Raúl de la Fuente.

	Una hora, un paso. Aitor Iturriza y Bernat Gual.

	Zęla trovkę. Asier Altuna.






2014


	A serious comedy. Lander Camarero.

	Anómalo. Aitor Gutiérrez.

	Don Miguel. Kote Camacho.

	Hubert Le Blonen azken hegaldia. Koldo Almandoz.

	Sailor’s Grave. Creación colectiva.

	Soroa. Asier Altuna.

	Zarautzen erosi zuen. Aitor Arregi.






2015


	5 segundos. David González Rudíez.

	A revenge story. Lander Camarero.

	Duellum. Tucker Dávila Wood.

	Foxes. Tucker Dávila Wood.

	I Said I Would Never Talk about Politics. Aitor Oñederra.

	Lost village. George Todria.

	Luz a la deriva. Iñigo Salaberria.






2016


	Beti bezperako koplak. Ageda Kopla Taldea.

	Caminan. Mikel Rueda.

	False flag. Asier Urbieta.

	Gure hormek. Maria Elorza y Maider Fernández Iriarte.

	Hileta. Kepa Sojo.

	Ihesa. Alejandro Díaz Castaño.

	Renovable. Jon Garaño y Jose Mari Goenaga.






2017


	Ab alio. Iñigo Royo y Iñigo Fernández Ostolaza.

	Aprieta pero raramente ahoga. David P. Sañudo.

	Areka. Atxur Animazio Taldea.

	Euritan. Irati Gorostidi y Arantza Santesteban.

	For the good Times. Andrés Daniel Sáinz.

	La fiebre del oro. Raúl de la Fuente.

	Plágan. Koldo Almandoz.






2018


  	592 metroz goiti. Maddi Barber.

  	Ama. Josu Martínez.

  	Ancora lucciole. Maria Elorza.

  	Espedizio handia. Iban del Campo.

  	Kafenio Kastello. Miguel Ángel Jiménez.

  	No me despertéis. Sara Fantova.

  	Zain. Pello Gutiérrez.






2019


  	Artiko. Josu Venero y Jesus Mari Lazkano.

  	El infierno. Raúl de la Fuente.

  	Labo. Jesús Mª Palacios.

  	Leyenda dorada. Chema García Ibarra e Ion de Sosa.

  	Lursaguak. Escenas de vida. Izibene Oñederra.

  	Mateoren ama. Jon Garaño
 y Jose Mari Goenaga.

  	Medvedek. Ainhoa Gutiérrez del Pozo.





Desde el propio catálogo nos explican su estrategia de distribución que prioriza el arranque de los cortos a un nivel nacional. La presentación oficial del nuevo catálogo se realiza siempre a mediados de septiembre en el Festival de San Sebastián, en un pase privado. A partir de aquí se procura que las primeras selecciones sean en los festivales más importantes del otoño: el mismo Donostia Zinemaldia (que ahora admite cortos en su sección Zabaltegi), ZINEBI de Bilbao, ALCINE de Alcalá de Henares, la Seminci de Valladolid, Sitges, Gijón, Abycine de Albacete, Soria, Aguilar de Campoo… A nivel internacional, como no hay demasiados festivales importantes en otoño, se priorizan el Rome Independent Film Festival, Winterthur (Suiza) o Tirana (Albania). Y a partir de enero se apuesta por los festivales más importantes (Rotterdam, Clermont-Ferrand…). No se busca, en definitiva, el estreno en los festivales más importantes de cada país, sino que se busca estar presentes en el mayor número posible de eventos.

En referencia a los mercados, la cita obligada de todos los años es Clermont-Ferrand, donde Kimuak se presenta bajo el paraguas de Shorts from Spain, coordinada y financiada en su mayor parte por el ICAA. Aunque los mercados han sufrido también una importante transformación debido a la revolución digital, este encuentro físico sigue siendo de gran importancia. Después existen otros mercados de diverso tamaño y repercusión vinculados a otros festivales, pero quizás cabría señalar dos que sí tienen cada vez más peso: el Short Film Corner de Cannes y el Torino Film Market de Turín, pero ambos están enfocados a los profesionales privados y están orientados a las ventas; el objetivo de Kimuak es otro.

Desde Kimuak además se elaboran los archivos de proyección en diversos formatos (DCP, Blu-ray, ProRes, H264…), siguiendo los estándares más altos.

Por otra parte, y de nuevo según las propias palabras de los coordinadores del catálogo, solo existe un elemento que es decisivo a la hora de enviar o no los cortos a un festival: la cuota de inscripción. Kimuak no asume este tipo de costes en ningún caso, en parte por la capacidad de gestión, ya que Kimuak está formado por solo dos personas y abarcar un mayor número de festivales superaría sus capacidades estructurales. Pero las razones fundamentales de esta negativa son de índole filosófica, derivadas de la propia naturaleza pública del programa. Para los coordinadores del programa es muy discutible que los cortometrajistas tengan que pagar por inscribir su corto cuando ya están cediendo sus derechos para que el festival se pueda celebrar. Por otra parte, pagar a unos festivales y a otros no supone hacer una diferenciación entre festivales y entre cortometrajes que desde el ámbito público plantea controversia. Como la gran cantidad de cortos presentados a los festivales está haciendo que muchos de ellos adopten la política de cobrar una cuota de inscripción que sirva de ‘muro de contención’, Kimuak se enfrenta a un nuevo reto de futuro que se materializa en la reducción del número de festivales a los que el catálogo envía sus cortos. A día de hoy, sin embargo, el número aproximado de festivales que reciben el catálogo está entre los 600 y los 700.

La evolución de los formatos durante estos últimos años ha marcado, por otra parte, un buen número de cambios y adaptaciones que el catálogo ha debido ir asimilando y asumiendo. De lo analógico se ha pasado a lo digital y si hasta 2014 se editaba un DVD multisubtitulado, entre 2015 y 2017 se pasó a editar una carpeta y un DVD sin autoría, que era copiado manualmente con los subtítulos que correspondiesen (euskera, español, inglés, francés, italiano, alemán o portugués). Pero el DVD ha dejado de ser el estándar de visionado para ser sustituido por enlaces y archivos digitales y desde 2018 Kimuak no edita ningún tipo de material físico, y en las escasísimas ocasiones en que se solicita se hacen copias manuales. La distribución se materializa hoy a través de plataformas de inscripción (como Festhome, Shortfilmdepot, DocFilmDepot, Film Fest Platform, FilmFreeway, Movibeta y Click for Festivals) y de enlaces no públicos de Vimeo. El abaratamiento en los costes de creación y de envío de copias de proyección que todo esto supone ha permitido destinar un mayor presupuesto a la promoción y visibilización de las obras del catálogo.


Madrid en corto (Comunidad de Madrid – 2005)


En el 2005 nació el primer catálogo de Madrid en corto y durante las quince ediciones que se han lanzado hasta 2019 se han distribuido un total de 124 cortometrajes (ocho por año y edición). En total han recibido 10.240 selecciones en festivales y acumula un total de 2.170 premios.


El listado de cortometrajes distribuidos en esta década es el siguiente:




2010


	Cíclope. Carlos Morett.

	Cuando corres. Mikel Rueda.

	El orden de las cosas. César Esteban Alenda y José Esteban Alenda.

	El vendedor del año. Coté Soler.

	Fábrica de muñecas. Ainhoa Menéndez.

	La playa de Berlín. Cannon Beach. Manuel Calvo.

	La rubia de Pinos Puente. Vicente Villanueva.

	Mi otra mitad. Beatriz Sanchís.






2011


	Dicen. Alauda Ruiz de Azúa.

	Joselyn. Susan Béjar.

	La cosa en la esquina. Zoe Berriatúa.

	La última secuencia. Arturo Ruiz Serrano.

	Matar a un niño. César Esteban Alenda y José Esteban Alenda.

	Nadie tiene la culpa. Esteban Crespo.

	Room. Fernando Franco.

	Slides. David Ilundain, Eugenia Poseck, Luis Arribas, Paul Severn, César Urrutia, Javier San Román, Jesús Liedo y Paco Ortega.







2012


	Una historia para los Modlin. Sergio Oksman.

	Aquel no era yo. Esteban Crespo.

	El nacimiento. Xavi Sala.

	La boda. Marina Seresesky.

	Ojos que no ven. Natalia Mateo.

	Prólogo. Lucas Figueroa.

	Sub. Jossie Malis Álvarez.

	Zombi. David Moreno.






2013


	Buenos Aires. Daniel Gil Suarez.

	Buenos días resistencia. Adrian Orr.

	Efímera. Diego Modino.

	El otro. Jorge Dorado.

	El ruido del mundo. Coke Riobóo.

	Inertial Love. César Esteban Alenda y José Esteban Alenda.

	La media vuelta. Fernando Franco.

	Pulse. Álvaro Giménez Sarmiento.






2014


	Elena Asins – Génesis. Álvaro Giménez Sarmiento.

	Ficción. Miguel Angel Cárcano.

	Juan y la nube. Giovanni Maccelli.

	Los invencibles. Javier Barbero y Martin Guerra.

	Pase privado. Natxo López.

	Safari. Gerardo Herrero.

	Soy tan feliz. Juan Gautier.

	Todo por un futuro juntos. Pablo Remón.






2015


	Al pelae. Óscar de Julián.

	El aspirante. Juan Gautier.

	El pescador. Alejandro Suárez Lozano.

	La propina. Esteban Crespo.

	Mañana no es otro día. David Martín de los Santos.

	Not the End. César Esteban Alenda y José Esteban Alenda.

	Óscar desafinado. Mikel Alvariño.

	Todo lo demás. Federico Untermann.






2016


	23 de mayo. David Martín de los Santos.

	Corazón. Sergio Martínez.

	La invitación. Susana Casares.

	Las rubias. Carlota Pereda.

	Made in Spain. Coke Riobóo.

	Nini. David Moreno.

	Palabras de caramelo. Juan Antonio Moreno Amador.

	Vida en Marte. José Manuel Carrasco.






2017


	Australia. Lino Escalera.

	El fracaso. Daniel Remón.

	Los invitados siempre vuelven. Diego Sabanés.

	Madre. Rodrigo Sorogoyen.

	Miss Wamba. Estefanía Cortés.

	Ni una sola línea. Víctor E.D. Somoza.

	Primavera rosa en Brasil. Mario de la Torre.

	Vida y muerte de Jennifer Rockwell. Javier Roldán.






2018


	Ato san nen. Pedro Collantes.

	Cerdita. Carlota Pereda.

	Domesticado. Juan Francisco Viruega.

	El nadador. Pablo Barce.

	Invierno en Europa. Polo Menárguez.

	Los inocentes. Guillermo Benet.

	Seattle. Marta Aledo.

	Wan Xia, la última luz del atardecer. Silvia Rey Canudo.






2019


	De repente, la noche. Cristina Bodelón y Ignacio de Vicente.

	Flora. Javier Kühn.

	Günst ul vándrafoo / Ráfagas de vida salvaje. Jorge Cantos.

	Mi hermano Juan. Cristina Martin Barcelona y Maria José Martin Barcelona.

	Muedra. Cesar Díaz Meléndez.

	Muero por volver. Javier Marco.

	Mujer sin hijo. Eva Saiz López.

	Zapatos de tacón cubano. Julio Mas Alcaraz.




En lo que respecta a la estrategia de distribución Madrid en Corto contempla todos los festivales, pero en diferentes fases, además de la asistencia al mercado de Clermont-Ferrand. Los cortometrajes del catálogo han tenido hasta 2019 su estreno nacional en la Semana del Cortometraje de la Comunidad de Madrid, y eso obliga a descartar festivales de estreno en España que se suple, sin embargo, intentando abarcar el mayor número de festivales nacionales posible mientras cuidan asimismo la posibilidad de estreno internacional. A partir de ahí se tiene en cuenta el estreno nacional por países, sobre todo en aquellos festivales que se encuentran en el listado de los Oscars. De este modo manejan una media que oscila entre los 300 y 600 festivales a los que se inscribe cada corto, aunque siempre hay casos que superan esta cifra. A día de hoy además, la distribución online supone el 95% de los envíos y utilizan diversas plataformas en función de los festivales. Con relación al futuro su estrategia prevé desde hace ya algunos años un modelo de distribución cada vez más personalizado y específico.


Jara (Extremadura - 2005)


La Comunidad Autónoma de Extremadura, como una parte más de su competencia en el ámbito de la cultura y, concretamente, en el desarrollo de un sector audiovisual, comenzó en el año 2005 a elaborar el catálogo denominado Jara en el que se incluyen los trabajos más representativos de los autores extremeños de cada año, con el objetivo de difundirlos en festivales nacionales e internacionales, en mercados diversos y en aquellas instituciones donde pudieran tener algún eco.

Tras quince años y con doce catálogos realizados, se puede confirmar que el proyecto ha ayudado a dinamizar la creatividad de los jóvenes cineastas extremeños, a profesionalizar las primeras fases del sector audiovisual y a poner en el mercado algunos nombres ya relevantes. Y esta percepción no sólo contribuye a consolidar la apuesta por la iniciativa, sino también a impulsarla notablemente en un futuro cercano. En este sentido han creado un nuevo espacio online donde se enlazan las últimas noticias relativas al mundo del cortometraje, así como al recorrido de aquellos cortometrajes que hayan formado parte de los catálogos anteriores. También se puede visualizar gratuitamente todos los cortometrajes incluidos en dichos catálogos.

Los cortometrajes que han formado parte del catálogo en estos años son los siguientes:





 Año 2010



	Chocolate frío. Pedro Loro Avis.

	El tango del cóndor. Juan Raigada Fernández.

	Regeneración. Rubén Prieto.

	Vité (Ma non tropo). Jesús Mesas Silva.

	Zumo de limón. Jorge Muriel y Miguel Romero.








 Año 2011-2012



	Ai guant tu bilif. Daniel Valencia Ibáñez.

	Dos tristes tres. Antonio Quiroga.

	El acertijo de Adele. Rubén González Barbosa.

	El hombre ideal. Rubén Prieto.

	El sueño del pez cebra. Diego González y Antonio Morcillo.








 Año 2012-2013



	Hondo mojave. Diego Cabezas.

	Laboral. Rubén García.

	Presence Required. María Gordillo.

	Robin and Robin. María Pérez y Hugo Amoedo.








 Año 2014



	Cracks. Alex Pachón.

	El chófer. Rubén Prieto.

	Epitafios. María Ballesteros.

	The Snatcher. María Gordillo.

	Walls. Miguel López Beraza.








 Año 2015



	Cafalea. María Sánchez Testón.

	Amigas íntimas. Irene Cardona.

	Genti di muerti. Rubén González Barbosa.

	Herencia. Daniel Holguín.

	Los Cárpatos. Daniel Remón.

	Pata negra. Martín Menacho Alberto.

	Yo Will Fall Again. Álex Pachón.








 Año 2016



	Cuadernos de cineasta. David Yáñez.

	Ejercicio 2: ficción. María Pérez.

	Hurto. Jerónimo García Castela.

	Las reglas del subjuntivo. Leticia Torres.

	Un trabajo de verdad. Juan Antonio Moreno y Manuel De.








 Año 2017-2018



	5105, historia de una fuga de Mauthausen. Diego González.

	El camino de Santiago. Mario Monzó.

	Nerón. Rubin Stein.

	Routine. David García Ferreiro.

	Vieja era de horcajo, lugar de memoria y danza. Carlos Alberto Rodríguez.








 Año 2019



	El invitado. Pedro Díaz.

	El útlimo. David G. Ferreiro.

	Fuerza. Carla Alonso.

	La higuera. Mikel Mas Bilbao.

	Nuestra vida como niños refugiados en Europa. Silvia Venegas.




Canarias en Corto (Canarias - 2005)


En activo durante catorce años, el catálogo de Canarias en Corto distribuye un máximo de siete cortometrajes por edición y acumula un total de 96 películas distribuidas desde su nacimiento.

Los títulos incluidos en esta última década son los siguientes:







 Año 2009-2010



	Anniversary. Nayra y Javier Sanz Fuentes.

	Belanglos. David Pantaleón.

	Como siempre. Jairo López.

	En el insomnio. José A. Alayón.

	El extraño. Víctor Moreno.

	Palabras. Emilio Alonso.

	Peliculeros. José Lobillo.








 Año 2010-2011



	Cama blanca. Diego Betancor.

	Cosas en común. Nayra Sanz Fuentes.

	Dirty friday. Adrián M. Delgado y Tenesor Cruz.

	El Chola. Guillermo Ríos.

	Hibernando. David Pantaleón.

	La bombilla. Aarón J. Melián.

	Paseando por un cielo sin estrella. Emilio Alonso.








 Año 2011-2012



	Cosas que olvidamos. Iván López.

	El círculo. María Eugenia Arteaga.

	En un momento…. Vasni Ramos.

	La caja de Medea. Samuel Alarcón y José Cabrera.

	La vida en las manos. Mercedes Afonso.

	Una historia de amor. Chedey Reyes.

	Velando a los muertos. Sebastián Álvarez.








 Año 2012-2013



	A lo oscuro más seguro. David Pantaleón.

	Democracia Real. Chedey Reyes.

	La máquina de los rusos. Octavio Guerra.

	La producción. Nuria Machado Siemes y Germán Pérez Tavío.

	Malpaís. Samuel Martín Delgado.

	Modou Modou. Virginia Manchado Hernández.

	Souvenir. Gerardo Carreras.








 Año 2013-2014



	Caballo de mar. Fernando Alcántara e Iñaki Gaztañaga.

	El tipo del fondo. José Medina.

	Golosinas. Iván López.

	La trompeta. Andrés Nieves.

	Progreso al pasado. Edgar García.

	Plástico reciclable. Pablo R. Montenegro.

	Un día cualquiera. Nayra Sanz Fuentes.








 Año 2014-2015



	En el banco. Iñigo Franco.

	El canto del monstruo. Armando Ravelo.

	La talega. Beatriz Fariña.

	Las tormentas son para el verano. Iván López.

	Melodrama. Cayetana H. Cuyás y Cris Noda.

	Nadie. Daniel León Lacave.

	Nice song. Lamberto Guerra.








 Año 2017



	Amanecer. Daniel León Lacave.

	Corporation: Earth. David Xarach Falcón.

	Desayuno con pastillas. José Víctor Fuentes.

	El viaje del libro. Daniel Millán.

	Náufragos. Iván López.

	Popoff. Domingo de Luis.

	Redemption. Vasni Ramos.








 Año 2018



	29 de febrero. Ángel Valiente.

	El mar inmóvil. Macu Machín.

	El gigante y la sirena. Roberto Chinet.

	La muñeca rota. Daniel León Lacave.

	Los colores de la nieve. Cris Noda.

	Osito. Coré Ruiz.

	Smoking break. Iván López.








 Año 2019



  	20 años sí es mucho. Daniel Mendoza.

  	300, todo incluido. Pablo Fajardo.

  	Soju. Rafael Navarro Miñón.

  	Tariq. Ersin Cilesiz.

  



Durante estos años acumulan más de 1000 selecciones en festivales (una media que oscila entre los 70 y los 100 al año) y acumulan más de 200 premios. 

Con respecto a la estrategia particular del catálogo, desde la institución pública (Canarias Cultura en Red SA, Gobierno de Canarias) han adjudicado la tarea de selección, distribución y promoción de los cortos a diversas empresas externas que, durante estos diez años, han sido Promofest, Freak y Digital 104. Entre los planes específicos se establece, eso sí, la asistencia habitual del catálogo en el mercado de Clermont-Ferrand y desde 2018 empiezan a trabajar de forma coordinada con otras regiones y con la Red de Catálogos de Cortometrajes Autonómicos de España, lo que les ha posibilitado su presencia en festivales como el de Cine Europeo de  Sevilla, Cinema Jove, Abycine, o Madrid en Corto… Y así, cada corto se inscribe como mínimo en 250 festivales que pueden acceder a los filmes a través de la página web:  www.canariasencorto2020.com o de la sala de visionado en Vimeo para profesionales (con contraseña). Se edita además un flyer en papel, con código QR (pensado principalmente para eventos como las presentaciones del catálogo en Clermont-Ferrand y en las islas) y aún se siguen lanzando cien unidades de DVD.

El catálogo ha sufrido en esta década una crisis asociada a los años en los que se paralizaron las subvenciones a la producción (de 2012 a 2017) y la producción local sufrió un parón. En los últimos años la mejora económica va reactivando también la creación local de cortometrajes. Para el futuro se plantean grandes retos asociados a la proliferación de los festivales online, las plataformas de autodistribución, de VOD, que obligan a un replanteamiento general del sentido del catálogo y el modo en que se distribuye.


Curts (Comunitat Valenciana- 2008)


Después de trece ediciones (y una media de entre seis y nueve cortometrajes por catálogo) se han distribuido un total de 96 cortometrajes.

Durante esta última década, los títulos seleccionados cada nueva edición por Curts, han sido los siguientes:






 Año 2010



	Adelanto. Hwidar Abdelatif.

	Duelo en torno a una piruleta. Vicente Navarro Abad.

	Exlibris.. María Trénor.

	La vespra. Lluís Rivera.

	La flor carnívora. María Lorenzo coord.

	Protopartículas. Chema García Ibarra.

	Puerta 6. Avelina Prat.

	Turno de noche. Víctor Palacios.









 Año 2011



	Algo queda. Ana Lorenz.

	Convergentes. Alejandro Portaz Collado.

	Camerun, breu història d'un embaràs. Doménec Boronat Casanova.

	Desanimado. Emilio Martí López.

	El abrigo rojo. Avelina Prat.

	Historia d'Este. Pascual Pérez Porcar.

	Libidinis. Rosa Peris y Mercedes Peris.

	La victoria de Úrsula. Julio Martí y Nacho Ruipérez.

	Maquillaje. Álex Montoya.








 Año 2012



	Au revoir. Toni Barrena.

	Claudia a través del cristal. Raúl Lorite.

	Desayuno con diadema. Oscar Bernàcer.

	El gato baila con su sombra. María Lorenzo coord.

	Friendsheep. Jaime Maestro.

	Hidrólisis. Sergi Miralles.








 Año 2013



	Cuando todo pase. Suso Imbernón.

	Espartero. Òscar G. Romà, Paco Barredas.

	La fábrica de luz. Avelina Prat.

	Lucas. Álex Montoya.

	Misterio. Chema García Ibarra.

	The day I killed  my best friend. Antonio J. Busto.

	Vía tango. Adriana Navarro.








 Año 2014



	3/105. Diego Opazo y Avelina Prat.

	Bine aţi venit în casa mea. Alberto Gutiérrez y Jaume Quiles.

	Bikini. Óscar Bernàcer.

	El ladrón de caras. Jaime Maestro.

	La Ropavejera. Nacho Ruipérez.

	Onemoretime. Vualá! de Animaciones.

	Vida salvaje. Álvaro Yebra.








 Año 2015



	Casitas. Javier Marco.

	Clarke's Third Law. Javier Valenzuela.

	El último abrazo. Sergi Pitarch.

	Katakroken. Jaime Maestro y Aitor Herrero.

	La buena fe. Begoña Soler.

	La nit de l'oceà. María Lorenzo.

	Minas del Horcajo (El testimonio de las piedras). Alberto Gutiérrez.

	Piva. Jaume Quiles.

	Una Gallina - A Hen. Alejandra Arboleda.








 Año 2016



	Aburrimiento. Gabriel Ochoa.

	Apolo 81. Óscar Bernàcer.

	Bottle Battle. María Pulido.

	Cabeza de orquídea. Violeta Blasco / Germán Andrés López / Carlotta Napolitano / Angélica Sánchez Martínez / Claudia Zegarra P.

	Dent de lleó. Jorge Bellver.

	Graffitti. Lluís Quílez.

	I.S.S. Alberto Gutiérrez.

	Lucrecia. Eva Marín.

	The Right Way. Emilio Yebra.

	Tras los números. Christian Feijóo, Mariola Ponce.








 Año 2017



	Bienvenido a casa. Miguel León Marcos.

	El invernadero. Ramón Alòs.

	El vestido. Javier Marco.

	Life in Boxes. Alexander Lemus.

	Marhaba (Hola!). Emilio Martí.

	Primeros días. Luis E. Pérez Cuevas.

	The Fourth Kingdom. Adán Aliaga, Àlex Lora.

	The Neverending Wall. Silvia Carpizo.

	The stunt manual. Ben Fernández.








 Año 2018



	Dry Fly. Rut Juan.

	Los pasos. José Andrés Sáiz.

	Nuestro amor. Mario Fernández Alonso.

	Patchwork. María Manero.

	Pesticidas. Jaume Quiles.

	Rosenwolh. Miguel Llorens.








 Año 2019



	Echoes. Diana Acién.

	El infierno y tal. Enrique Buleo.

	Madrid – Estocolmo. Antonio Ledesma y Carmen Kaltchev.

	Makun (No llores). Dibujos en un CIE. Emilio Martí.

	RIP. Renaix i palpita. Rafael Giner.



 
La fecha de estreno de Curts, a finales de junio en Cinema Jove marca el calendario de inscripciones en festivales y aspiran a debutar en los festivales que piden estreno mundial. Para ello configuran las inscripciones mes a mes según las características de cada título (teniendo en cuenta la línea editorial de los principales festivales) y buscando siempre que sea compatible con la promoción del conjunto del catálogo. Para ello es necesario conocer la línea editorial de los principales festivales. Una vez estrenado un corto, según cómo vayan los primeros meses, se va adaptando la previsión de inscripciones posteriores. De este modo el número de festivales a los que el catálogo accede ha ido incrementando con los años. La superación de las dificultades y el coste que suponía enviar el DVD, un soporte hoy obsoleto, ha supuesto pasar de la media de 80-100 inscripciones de 2010 a las actuales 200-250. Curts está editando sin embargo algunos ejemplares de DVD para archivos, bibliotecas y centros de documentación que lo siguen solicitando. Pero el catálogo valenciano se encuentra ya plenamente adaptado al sistema de plataformas buscando al mismo tiempo las inscripciones a los festivales que prescinden de ellas y admiten directamente enlace de visionado con clave. Los cortos se suben a casi todas las plataformas nacionales e internacionales, lo que supone bastante trabajo al comienzo de la promoción pero una gran facilidad los meses siguientes. Y sin embargo, entre los grandes retos de futuro señalan, como una de las líneas esenciales de evolución del sector, el encarecimiento acelerado de las inscripciones al ir aumentando año a año el número de festivales que exigen cuota de inscripción (o fee). Como institución pública no pueden priorizar unos cortos sobre otros en un mismo catálogo, y el presupuesto para el pago de fees es limitado. Además, y debido esencialmente a la escasez de medios humanos y económicos de que disponen, el catálogo tiene una gestión mixta en la que se externaliza la distribución mientras se mantiene un seguimiento cercano que se responsabiliza de las decisiones esenciales.

El objetivo en cualquier caso es ir asentando una marca que colabore a dar a conocer el sector del cortometraje de la Comunitat Valenciana llegando allí donde no pueden hacerlo los productores y/o directores por sí mismos. Siempre con espíritu de superación y mejora el equipo del catálogo Curts busca cada año nuevas líneas estratégicas no solo en el ámbito de los festivales y mercados, sino también a nivel nacional e internacional. Un ejemplo de ello es el grupo de trabajo que se creó en Cinema Jove 2017, en el que se reunieron todas las comunidades autónomas que tienen catálogo y donde no solo se compartieron dudas y dificultades sino que se marcaron además algunos objetivos generales con la intención de potenciar la fuerza de los catálogos como interlocutores ante el ICAA, ante las distribuidoras privadas, los festivales, etc. Desde Curts consideran este encuentro como un antes y un después en la historia de los catálogos.

El cambio de distribución de DVD a streaming, si bien ha supuesto una liberación con respecto a la carga de trabajo ha supuesto varios retos importantes. El primero que, al facilitarse los trámites y aumentar el número de cortometrajes que recibe cada festival, cada vez es más difícil obtener selecciones. La implantación del sistema de tasas o fees, siendo el catálogo dependiente de una institución pública, hace en muchos casos incompatible su pago con los procedimientos administrativos. En este caso trabajan siempre por conseguir tarifas reducidas, descuentos, o directamente dispensas de pago, lo que no siempre se consigue.

Con respecto al futuro, desde Curts están convencidos de que la forma de seleccionar los cortos en los festivales y la forma de programarlos está ya en proceso de cambio y transformación. A partir de 2020 se proponen además publicar dos convocatorias anuales (una en marzo y otra en noviembre) para poder incluir lo más novedoso y promocionar mejor los cortos recién estrenados. De este modo, es posible que el formato ‘catálogo’ tal y como ha funcionado los últimos veinte años acabe derivando en una promoción del cortometraje valenciano más diversificada en diferentes programas o proyectos específicos para dar cabida a más títulos. Se seguirá apostando por una selección de obras de estreno para los festivales y mercados más importantes, y al mismo tiempo se apoyará otro tipo de promoción para cortos que pueden tener otra vida, otros públicos y otras ventanas.

Además de Curts, trabajan en varias vías abiertas de promoción como La Festa del Curt (una colección de cortometrajes para los centros educativos de la Comunitat Valenciana), el Circuit Cultural Valencià (que incluye artes escénicas, musicales y audiovisuales y que incluye unos setenta títulos además de los del catálogo). Puntualmente además se apoya la promoción de los cortometrajes en su carrera hacia premios como los Goya o los Oscar.


Proyecto Quercus (Castilla y León, 2013)


El catálogo de distribución y promoción de cortometrajes de Castilla y León funciona también como selección anual, se distribuye por los principales festivales y mercados cinematográficos nacionales e internacionales y pertenece al programa Castilla y León en Corto que organiza la Coordinadora de Festivales de Cine de Castilla y León (FECCYL) con la colaboración de la Junta de Castilla y León. La selección se realiza a través de un comité compuesto por miembros de los festivales pertenecientes a la Coordinadora y la suscripción al catálogo se formaliza a través de Festhome.

En su blog van actualizando noticias, selecciones y premios de los distintos trabajos de cada edición.

Desde su inicio, en 2013 ha distribuido los siguientes cortos: 






 Año 2013



	3665. Miguel A. Refoyo.

	Ancestral delicatessen. Gabriel Folgado.

	Avec le temps. Iván Diaz Barriuso.

	Rara avis. Javier Díez.

	The Acrobat. Gerardo Herrero.








 Año 2014



	A2042. David Castro.

	Estocolmo. Álvaro Martín.

	Ensayo fílmico sobre el padre Bernardo. Alberto Taibo.

	La parada. Lino Varela.

	The After Time. Miguel Campo, Ana Rujas y Juan Trueba.








 Año 2015



	Presión, depresión, expresión. Isabel Medarde.

	Rupestre. Enrique Diego.

	Sold Out. Almudena Caminero.

	Tras bambalinas. Beatriz Gutiérrez.

	Yo, presidenta. Arantxa Echevarría.








 Año 2016



	La trampa. Isaac Berrocal.

	Leni K. Alberto Taibo.

	Mario. Carlos G. Velasco.

	Sexteen. Santiago Samaniego.

	Viento. David Argüelles.








 Año 2017



	Ainhoa. Iván Sáizn-Pardo.

	Cambio. Daniel Romero.

	Dichoso aquel…. María Guerra.

	Extraños en la carretera. Carlos Solano.

	Ronda de poniente. Kepa Sojo y Sonia Pacios.








 Año 2018



	Amancio, vampiro de pueblo. Alejo.

	La proeza. Isaac Berrocal.

	Supreme. Pablo Conde.

	Vacío. Juan Pedro Merino.

	Volcánica. Alberto Velasco.








 Año 2019



	Bestseller. Max Lemcke.

	Espero. Adrián Díaz y Loreto Saiz.

	La santa. Vega Halen.

	Sicreo. Milo Jiménez.

	Viudas. María Guerra.




Cortometrajes Laboral Cinemateca (Principado de Asturias, 2014)


Cortometrajes Laboral Cinemateca lleva en activo desde 2016 en un modelo de catálogo que no es anual, sino que incorpora dos veces al año cortometrajes a la iniciativa de distribución (normalmente en abril/mayo y en noviembre/diciembre). Llevan cinco años y han realizado ocho convocatorias (una en 2016, dos en 2017, 2018 y 2019 y en 2020 solo la de noviembre). Además, no existe un número determinado de cortos distribuidos cada año, sino que entran a formar parte del catálogo los cortometrajes que el comité de selección estima oportuno. Por norma general se han incorporado entre tres y cuatro cortos en cada convocatoria semestral y hasta 2019 se habían distribuido un total de 24 películas.

El listado de títulos incluidos durante estos años en el catálogo es el siguiente:






 Año 2016



	Agostu. Diego Llorente.

	Negrea. Juan Luis Ruiz.

	No Jungle!. Carmen Menéndez.








 Año 2017



	Marcus. Fernando Lorenzana.

	Y Nadia más que tú. Pablo Vijande.

	Palabras cruzadas. Mar Moreno.








 Año 2018



	Ane. David P. Sañudo.

	Caída y auge de Rodolfo Cuétara. Celsa Díaz.

	El Diañu. Samuel Fernandi.

	La sele construcción de la memoria. Pablo Casanueva.

	La sonrisa de los maniquís. Asur Fuente.

	Moda. Imanol Ortiz.

	Sunken Plum/Ciruela de agua dulce. Roberto F. Canuto, Xu Xiaoxi.

	Sin pausa. José Cachón.

	The Art of Saying Goodbye. Erika Sanz.








 Año 2019



	Beyond the Glacier. David Rodríguez Muñiz.

	DIYSEX. Juno Álvarez, Yaiza de Lamo, María Lorente, Mariona Vazquez.

	Gniele baila. Ana Izarzugaza.

	Hay dos mil imágenes pendientes de ser almacenadas en mi memoria y no hay hueco. Álvaro de Vicente Blanco.

	Plan Eva. Asur Fuente.

	Un fantasma recorre [...]. Tito Montero.

	Un coche cualquiera. David P. Sañudo.




En estos años el programa cuenta con más de 300 selecciones en festivales y más de treinta premios acumulados. Todos los años los responsables del programa viajan al Festival de Clermont-Ferrand para mantener reuniones con otros festivales y programadores. También asisten al Festival de Cannes y se envían folletos al Festival de Berlín, al stand español, como mecanismo de promoción y difusión.

Para mejorar la estrategia tienen un buen mapeado de festivales nacionales e internacionales, que se va mejorando cada año, especialmente en lo que respecta  los festivales o competiciones temáticos (animación, LGTBI, Cine y Mujer, fantástico...) en función también de los cortos que se incorporan al catálogo de distribución. Se elabora un plan concreto para cada corto buscando todo caso un estreno para cada corto adecuado a su potencial y características, para después tratar de ir completando los territorios con otros festivales. Se procura buscar un estreno en un festival de nivel, repercusión o representativo dentro de una temática concreta en cada país y se atiende primero a los festivales que exigen premiere, siempre y cuando se considere que el film tiene posibilidades de ser seleccionado. Sin embargo, no se dejan tampoco de lado festivales más pequeños y se trata siempre de recuperar en el segundo año aquellos que, por una u otra razón, no se pudieron tener en cuenta durante el primero.

Algunos de los festivales que están en su radar son: Clermont-Ferrand, Venecia, Berlín, Rottederdam, Vila do Conde, Regard, Bogoshorts, Interfilm, Krakow, Sedicicorto, Brest, Visions du Reel, Cinema du Reel, IDFA, CPH:DOC, Winterthur, Tampere, ViS Viena, Dresde, Glasgow Short Film Festival, Toronto, Encounters/Bristol, Annecy, Short Shorts, Busan… Como es lógico, también se presta mucha atención a los festivales asturianos: FICX, Avilés Acción, FEC Ribadedeva, CineSan… Como se trabaja durante dos años con cada corto se suelen producir varios centenares de inscripciones para cada uno. A finales de la década se prioriza al distribución en streaming pero también se imprime el catálogo.

En cinco años de trayectoria el proyecto de Laboral Cinemateca ha ido madurando y ampliando su rango de difusión, sobre todo en lo que se refiere a la agenda de contactos que crece año tras año. El proyecto está bien aceptado por la comunidad de cineastas asturianos y cada vez son más los cortos que se presentan para formar parte del catálogo. Aumenta asimismo año a año el número de selecciones de los cortos, cuyo mérito corresponde fundamentalmente a la calidad de las obras, pero también al crecimiento de la red que se va tejiendo y a la confianza en la marca Cortometrajes Laboral Cinemateca.

Con respecto a las plataformas, aunque reconocen que facilitan mucho el trabajo, que ponen al alcance de la mano muchos festivales internacionales que antes apenas se conocían, y abaratan los costes con respecto al envío de las copias en soportes físicos, han encontrado también algunas dificultades ante ellas. Por un lado, el número de festivales es enorme y es necesario emplear más tiempo para identificarlos, incluirlos en el mapeado, la agenda y el orden de tareas. Y las plataformas contribuyen a la proliferación de los fake festivals (aquellos que cobran por las inscripciones y cuya finalidad es ganar dinero) que dificultan aún más la tarea.

El catálogo afronta el futuro de manera esperanzada. Las acciones que se han emprendido en los últimos años de cara a la internacionalización y promoción del cortometraje, impulsadas tanto por el ICAA como por la red de catálogos autonómicos, y las promovidas también por las asociaciones del sector, han contribuido a dar un paso más en la profesionalización y el la proyección del corto español en todos los niveles y eso favorece su labor. Es necesario sin embargo, seguir dando pasos en esta senda que permita extraer todo el potencial que tiene el sector del corto en nuestro país. Una iniciativa imprescindible en esta dirección sería la creación de un Centro del Cortometraje en España, que impulsará aún más estas líneas de trabajo y coordinase las acciones de todos sus agentes.


ShortCat (Cataluña, 2008).


Shortcat es el programa de promoción internacional del cortometraje catalán que coordina Catalan Films and TV desde 2008. Se trata de una selección anual de siete u ocho cortos, escogidos por un jurado profesional con proyección internacional y se distribuye en mercados y festivales tanto nacionales como internacionales, promueve su visionado entre programadores de festivales, agentes de ventas, prensa, instituciones y otros profesionales de sector y vela por su promoción y posicionamiento. Desde el 2015, Catalan Films ofrece el servicio de distribución de los cortometrajes seleccionados. Entre 2015-2019 se producen más de 900 selecciones en más 230 festivales internacionales distintos como Berlin, Cannes, Toronto, Locarno, Venécia, Sundance, Sitges, Mar de Plata, Clermont Ferrand, Karlovy Vary, Visions du Réel o Idfa, entre otros.

 




 Año 2010



	Casual. Aitor Echeverría.

	Los años del silencio. Marcel Leal.

	Pijamas. Elena Trapé.

	Pin-up. Tania Verduzco.

	Recuerdos a Wifly. Albert Oliver.

	Rodilla. Juanjo Giménez.

	Runners. Marc Reixach.








 Año 2011



	Get Stuffed. Alex Villagrasa.

	La historia de siempre. José Luis Montesinos.

	Las gemelas de la calle Poniente. Anna Solanas y Marc Riba.

	Pablo. Nely Reguera.

	Padre modelo. Alejandro Marzoa.

	Todo queda en familia. Luis Fabra.








 Año 2012



	Ahora no puedo. Roser Aguilar.

	Alto Sauce. Fernando Pomares.

	El barco pirata. Fernando Trullols.

	La gota. Daniel Piera y Beatriz Escolar.

	Pleamar. Joan Carles Martorell.








 Año 2013



	Distopía. Jeffrey Frígula.

	División azul. Sergi Martí.

	El crimen desorganizado. Stephan Hofmann.

	El fin del mundo será en Brasil. Sergi Portabella.

	El olivo. Frederic Menchón.

	Intereses mundanos Bar Mut. Christian Molina y Ramsés Albiñana.

	Rifirrafe. Álex Brendemühl.

	Tú eres un terrorista. Antoni Solé.








 Año 2014



	Adri. Estíbaliz Urresola.

	Canis. Anna Solanas y Marc Riba.

	Godka Cirka, un agujero en el cielo. Álex Lora y Antonio Tibaldi.

	La gallina. Manel Raga.

	Si yo tuviera una vaca. Norma Nebot.

	Y otro año, perdices. Marta Díaz de Lope Díaz.








 Año 2015



	Café para llevar. Patricia Font.

	Con la boca cerrada. Anna Farré Añó.

	H. Lluis Galter.

	Interior. Familia. Gerard Quinto, Esteve Soler y David Torras.

	La gran invención. Fernando Trias de Bes.

	Nada S.A.. Caye Casas y Alberto Pintó.

	Puño y metal. Víctor Alonso Berbel.

	Wut. Sergi Martí.








 Año 2016



	El Adiós. Clara Roquet.

	En la azotea. Damiá Serra Cuachetiez.

	Escudella. Lluís Miñarro.

	Mater Savatoris. Marc Barceló.

	Mi padre es Björn Borg. Elisabet Rodríguez.

	No me quites. Laura Jou.

	Notes from Sometimes, Later, Maybe. Dani Resines y Roger Gómez.

	Zero. David Victori.








 Año 2017



	Caballos muertos. Anna Solanas y Marc Riba.

	Cucli. Xavier Marrades.

	Les bones nenes. Clara Roquet.

	Morning Cowboy. Fernando Pomares y Elena Pomares.

	Ringo. Adriá Pagès.

	Timecode. Juanjo Giménez.

	Waste (desechos). Alejo Levis y Laura Sisteró Carmona.








 Año 2018



	Compatible. Pau Bacardit.

	La ciudad interior. Iso Luengo, Jorge Moneo Quintana, Andrea Ballesteros i Beato.

	Los desheredados. Laura Ferrés.

	Nobody is Perfect. Beatriz Pérez.

	RIP. Caye Casas y Albert Pintó.

	Rocco. Gerard Nogueira.

	Santa Ana. César Pesquera.








 Año 2019



	AMA. Júlia de Paz.

	Entre raíles. Delfina Spratt y Álex Puig Ros.

	Misericórdia. Xavier Marrades.

	Rarotonga. Álex Brendemühl.

	Suc de síndira. Irene Moray.

	Tahrib. Gerard Vidal Cortés.

	Vaca. Marta Bayarri.



 
En cuanto a la estrategia, se procura dimensionar bien los títulos a distribuir y plantear una distribución acorde con sus características artísticas, técnicas y contextuales para poder maximizar el potencial de cada uno. Se priorizan premieres internacionales potentes: Berlin, Cannes, Semaine, Quinzaine, Venecia, Locarno, Toronto, Tribeca, Sundance, Idfa, etc. Así como premieres nacionales en los principales festivales: Málaga, Gijón, Seminci, Zinebi… Si los principales festivales tanto nacionales como internacionales no seleccionan los cortos la segunda fase apuesta por otro tipo de festival igual de interesante, pero con menor dimensión: Clermont-Ferrand, Winterthur, Raindance, Chicago, Vancouver, Bogotá, Vila do Conde, Fid Marseille etc. y en términos nacionales: D’A, Abycine, ALCINE, etc.

Los cortos que selecciona Shortcat tienen que tener vocación internacional y se prima en la estrategia de festivales que sean calificadores de premios de las distintas academias de cine (catalana, española, europea, Oscars qualifying etc.). En cuanto a mercados, el Shortcat se presenta en el Mercado del corto de Clermont-Ferrand y de ahí se promueve en los mercados de EFM, Marché du Film, Annecy, Sunny Side, etc. Haciendo especial énfasis en el Short Film Corner del Marché du Film de Cannes. Cada corto se inscribe de este modo en unos 100-120 festivales en total. Desde Shortcat se elabora un catálogo en papel con un enlace online y los cortos se alojan en distintas plataformas de inscripción: Festhome, FilmFreeway, Shortfilmdepot, Movibeta, Eventival, etc. Además tienen una página Shortcat en Vimeo.pro.

 
Si bien Shortcat en sus primeros años nace para dar visibilidad a los mejores cortos del momento que ya habían tenido recorrido en festivales y servía a modo de termómetro de lo que estaba sucediendo en el paisaje del corto catalán, a partir de 2015, cuando se inicia formalmente la distribución de los cortos, el catálogo toma una nueva dimensión y se convierte en una herramienta imprescindible para detectar cortometrajes que todavía no han iniciado su carrera por festivales, así como para descubrir nuevo talento y ofrecer tanto a los cineastas emergentes como a consagrados una vía de explotación y promoción de calidad para sus trabajos. Anteriormente se editaban los cortos en DVD y desde hace tres ediciones ya únicamente se dispone de un canal online en streaming que se acompaña de una publicación física, en formato postal o formato libro, donde se destaca la figura de los directores y directoras de los cortos seleccionados. A lo largo de estos años el catálogo ha sido capaz de posicionar su marca y dar salida al talento y las empresas catalanas del cortometraje. Desde Catalan Films defienden el cortometraje como un género en sí mismo, donde directores noveles y profesionales con experiencia trabajan con las formas y el lenguaje.

 
Shorts From Galicia (antes Curtas) – 2004.


El caso de Galicia es similar a Cataluña y el catálogo con el DVD se edita sobre todo para mercados. Aunque en los primeros años sí hacían distribución en festivales. Está coordinado por la Axencia Galega das Industrias Culturais AGADIC / Xunta de Galicia y su objetivo es impulsar, promover y difundir las producciones realizadas por cineastas de Galicia y mantienen activa una web donde se publicitan unicamente los cortometrajes en distribución en el año. No existe un archivo donde figuren los cortometrajes seleccionados a lo largo de la década.

 
film.ar – Aragón – 2013.


En este caso el catálogo se integra en la web de la Aragon Film Commission donde se permite el visionado privado a programadores de festivales, pero no se inscriben en festivales bajo la marca del catálogo.


Catálogo de Cortometrajes Cántabros (2014).

 
En activo desde 2015, llevan seis ediciones a sus espaldas con una media de cinco cortos distribuidos en cada catálogo (lo que supone un total de 29 cortometrajes distribuidos).

Este es el listado de los títulos por ediciones:






 Año 2015



	Mujeres de la mar. Marta Solano.

	Namnala. Nacho Solana.

	Objetos perdidos. Álvaro Oliva.

	Tu p… banco. José Luis Santos.








 Año 2016



	A childhood ambition. Juan Ángel Ruiz.

	Homónimos anónimos. José Luis Santos.

	La tarta. Fernando Sánchez.

	One Step Ahead. Caque Trueba.

	Sentinel. Álvaro de la Hoz.








 Año 2017



	30 minutos con Laura. Juanjo Haro.

	Basura. Alberto Macasoli.

	Couchsurfing. Juan Trueba.

	Eco de invierno. Carlos Ibáñez.

	La Jaula. Nacho Solana.








 Año 2018



	Bruno. Alberto Macasoli.

	Carnality. Gerardo Revilla.

	Hostia con hache. María Álvarez.

	Supercut. Jesús Choya Zatarain.

	Urbanización San José. Álvaro Oliva.








 Año 2019



	Abuelo. Juan y Caque Trueba.

	Escalada. Nacho Solana.

	Desaliento. Pinky Alonso.

	Gotelé. Javier Rogelio Sastre.

	Mis dos mitades. Marta Solano.



 
El catálogo ha tenido más de cuatrocientas selecciones en festivales a lo largo de los años y rondan los 25 premios en total. Como estrategia específica buscan una distribución personalizada y realista, de forma que se adapte a cada cortometraje tanto a nivel nacional como internacional. Cada corto se inscribe por año, como media, en unos 200 festivales y el proceso se elabora a través de la contratación de una empresa de distribución que se encarga de la gestión. Además se elabora un tríptico con un código QR para dar mayor difusión al catálogo. Realizan asimismo actividades paralelas (proyecciones por la región, intercambios con otras comunidades…) de tal manera que estar dentro del catálogo suponga algo más que un año de distribución gratuita.


La exhibición del cortometraje en España (2010-2019)


Juanma Ruiz


Como no podía ser de otra forma, la exhibición del cortometraje en nuestro país también sufrió duramente las consecuencias de la crisis económica iniciada a finales de la década anterior. Un golpe particularmente duro para un subsector que ya se encontraba en una situación más que precaria. Desaparecieron partidas presupuestarias consagradas al corto (partidas, no lo olvidemos, que ya eran una anomalía en el panorama cinematográfico y televisivo español), se redujo el respaldo institucional a los festivales y también la inversión privada. Sin embargo, y aunque la crisis es el gran suceso que marca el comienzo de la década, no es el único que afecta de manera notable al sector. La llegada del digital, el auge de Internet (con la implantación de más y mejores conexiones de ADSL y, posteriormente, fibra óptica en los hogares), la obsolescencia de los formatos físicos y, finalmente, una nueva crisis, derivada de la pandemia del coronavirus de 2019, marcan con igual fuerza el desarrollo de estos últimos diez años.


Salas de cine


Cuando se habla de exhibición de largometrajes, el ámbito de la sala de cine es indiscutiblemente (al menos todavía, y a pesar de la pujanza de las plataformas de streaming) el verdadero puntal irrenunciable del sector. Sin embargo, al hablar de cortos parece casi una tarea absurda detenerse a repasar su presencia en salas siguiendo un canal de exhibición comercial tradicional (es decir, alejada de los festivales, que suponen un paréntesis en las carteleras al margen de la programación habitual de los cines). El cortometraje en las salas comerciales directamente no existe, salvo como absoluta anomalía en casos extremadamente puntuales.

No siempre ha sido así. Como señalaba Jara Yáñez diez años atrás, “Hace ya tres décadas [ahora cuatro], desde el Real Decreto 1257/1986, de 13 de junio, que no existe ninguna obligación de cuota de pantalla con respecto al corto para salas comerciales. Se pasó entonces de la obligatoriedad de diez minutos de proyección de corto en cada sesión (y por cada día de proyección de cortos extranjeros, tres españoles), a la eliminación total de cualquier compromiso por parte de los exhibidores. Desde entonces sigue existiendo cierta polémica entre los que abogan por la sala de cine como espacio óptimo y necesario para la exhibición del cortometraje y los que defienden la búsqueda de un circuito paralelo que abandone aquella lucha por innecesaria e improductiva”1. Esa lucha, en 2020, prácticamente ya ni siquiera existe. Tan solo quedan algunas iniciativas dispersas y muy aisladas, como la de Cortogenia y su formato a caballo entre el festival y la proyección comercial (se trata de una actividad con una larga trayectoria, surgida en 1999 y de la que ya daba cuenta Yáñez en su análisis de la década pasada); o las proyecciones de la iniciativa ‘Los lunes son cortos’, de la Cineteca madrileña en colaboración con la productora Malvalanda, que permiten al público acceder gratuitamente a sesiones de cortometrajes.

Más extraño aún es el caso de cortos que se estrenen de manera individual y en pie de igualdad con los largometrajes en las carteleras. En los últimos años solo se han dado casos (y ya resulta sorprendente su propia existencia) cuando las piezas han venido avaladas por una trayectoria internacional que sirviera como gancho para el público: fue lo que ocurrió con Los desheredados, de Laura Ferrés, que tras ganar el Premio Descubrimiento Leica Cine de la Semana de la Crítica en el Festival de Cannes, tuvo su pequeño recorrido en salas estrenándose el 15 de diciembre de 2017.

Aunque sin duda merece una mención en estas líneas (a pesar de quedar, en sentido estricto, fuera del período de nuestro análisis), tampoco puede considerarse sintomático el estreno en más de cien salas nacionales (y a precio reducido) de La voz humana en octubre de 2020: en primer lugar, este film se pudo estrenar porque se trata de una pieza dirigida por Pedro Almodóvar, lo que ya garantiza una viabilidad a la que difícilmente podría aspirar ningún otro cineasta español. En segundo lugar, porque su desembarco en las salas tuvo lugar en los meses inmediatamente posteriores a la reapertura de los cines tras el primer confinamiento de la emergencia sanitaria, en medio de una gran escasez de estrenos y, por tanto, con una ventana de oportunidad única.


Festivales y mercados


Con la práctica inexistencia de proyecciones comerciales de cortos en las salas de cine, los festivales siguen siendo, como ya lo eran en las últimas décadas, el pilar fundamental de exhibición para el cine de formato breve. Sin embargo, en los últimos años han sufrido numerosas mutaciones en su idiosincrasia y en su manera de funcionar. Mutaciones de muy diversa índole y de consecuencias a menudo opuestas: sin ir más lejos, mientras la mencionada crisis económica ponía en jaque a gran cantidad de festivales, la popularización de las nuevas tecnologías y la simplificación logística que estas conllevan permitía en muchos casos que esos mismos eventos siguieran siendo viables a pesar de los recortes presupuestarios y de personal.

Durante el período 2000–2009, coincidiendo con la implantación del formato digital en la producción (y el consiguiente aumento del número de cortos producidos al año) se había producido un importante aumento del número de festivales de cortos, o con categorías de cortometraje. Sin embargo, la llegada de la crisis económica supuso un golpe durísimo para una gran mayoría de estas citas, dependientes inevitablemente de financiación externa pública o privada. Las ayudas y subvenciones se resintieron, así como los patrocinios, y aunque muchos certámenes pudieron adaptarse a esta nueva coyuntura (reduciendo su duración, eliminando secciones o actividades paralelas…), muchos otros desaparecieron bajo el tsunami de la recesión.

El Ministerio de Cultura y Deporte computa actualmente en su web 139 festivales nacionales2. Sin embargo, las alarmas saltan rápidamente ante esa cifra. Al fin y al cabo, en 2017, Juan Antonio Moreno Rodríguez listaba en El cortometraje en España como “festivales de interés” un total de 219 citas en todo el territorio español3; por su parte, la Comunidad de Madrid ofrecía en mayo de 2019 un listado4 con 132 certámenes y muestras solo en el territorio madrileño, de los cuales una gran mayoría incorporan el corto de una forma u otra; la web del IVAC ofrece un listado similar de 77 festivales en la Comunidad Valenciana5. La comparación entre estas cifras, claramente incompatibles entre sí, da una medida de la imposibilidad de censar con precisión el número de festivales españoles, en un panorama en el que comunidades, ayuntamientos, asociaciones e incluso empresas privadas impulsan sus propias citas cinematográficas, ya sean estas ‘grandes’ o ‘pequeñas’. La única solución para obtener una estadística mínimamente fiable sobre la evolución del número de festivales en el territorio nacional pasa inevitablemente por resignarse a su limitación y carencias, igual que ocurre con los propios cortometrajes producidos durante la época. Así pues, la mejor perspectiva sobre dicha evolución la ofrece el Anuario de estadísticas culturales elaborado por el Ministerio de Cultura desde 2005. A lo largo de sus distintas ediciones, podemos ver cómo el número de festivales españoles (de corto y largometraje) promovidos con participación del ICAA se ha reducido de forma drástica desde 2009.


Festivales españoles de cine promovidos con las participación del ICAA por comunidad autónoma6:



  
  	Año
  	Nº de Festivales
  

  
  	2009
  	240
  

  
  	2010
  	158
  

  
  	2011
  	80
  

  
  	2012
  	36
  

  
  	2013
  	44
  

  
  	2014
  	43
  

  
  	2015
  	45
  

  
  	2016
  	37
  

  
  	2017
  	36
  

  
  	2018
  	30
  





En efecto, la caída desde los 240 certámenes respaldados por el ICAA en 2009 hasta los 30 solo puede calificarse como catastrófica. Por fortuna, el advenimiento del digital e Internet han abaratado también muchos costes de producción, lo que ha permitido la supervivencia de algunas cabeceras que, pese a su precariedad, han sabido adaptarse a los tiempos de recortes culturales. Sin embargo, y a pesar de la ya constatada imposibilidad de realizar un censo completo y exhaustivo de festivales de cortometrajes, se puede ver cómo una gran cantidad de ellos han desaparecido (trágicamente) en estos años.7


La crisis


A Jorge Rivero, actual director de programación de Aguilar de Campoo y Gijón, la crisis le pilló al frente del festival Cortomieres. “En nuestro caso, hubo un gran desbarajuste económico y político que nos forzó a dejar de hacer el festival. Fue un período horrible, en el que los presupuestos se reducían y explotaba la deuda en todos los ámbitos. Y, aunque en general la cultura no era responsable de esa deuda, a la hora de tener que realizar los ajustes fue quien primero pagó las consecuencias”. Cortomieres fue solo una de las muchas citas que acabaron por ser inviables. “Muchos festivales que habían ido surgiendo en la última mitad de la década desaparecieron y muchos otros sufrieron severos recortes”, cuenta Rivero. “Pero a base de ilusión y de resistencia se sobrevivió y poco a poco se fue recomponiendo el mapa de festivales”. En la misma línea reflexiona Emiliano Allende, director del Festival de Medina del Campo, una de las grandes citas veteranas del circuito: “La crisis se ha llevado festivales, pero ha traído otros muchos nuevos, de pequeño recorrido”. Pero su visión de este cambio no es precisamente optimista: “Mi impresión es que muchos de ellos no cumplen los mínimos de calidad exigidos en un festival. Son muestras hechas en lugares pequeños que no deben confundirse con los festivales asentados”. Mientras tanto, reconoce que en estos últimos han aumentado las dificultades económicas, aunque Medina ha sido afortunado y se ha mantenido más o menos estable. “Unos patrocinadores se han ido y han llegado otros”. Paradójicamente, en algunos casos los festivales más pequeños, con menores necesidades económicas y organizativas, sufrieron menos que los grandes, y algunos incluso se libraron por completo de la oleada de recortes. Así lo atestigua Paula G. Terrones, directora de Requena y… ¡Acción!, un evento de dimensión local que no ha dejado de contar con el apoyo del Ayuntamiento: “Siempre ha habido una partida específica para apoyar el festival y que este siguiera adelante, y esa partida siempre ha ido creciendo o, al menos, no bajando (que ya es mucho)”.

Peor suerte corrieron grandes cabeceras nacionales como ALCINE, ya desde los primeros años de la crisis. “Nuestro presupuesto se redujo a la mitad en dos años, en buena medida por el estado de las cuentas de las administraciones local y autonómica, de las que depende en mayor medida el festival, y en parte también por la profunda crisis del sector y de los patrocinadores habituales”, cuenta Luis Mariano González. Casos como el de Medina, en ese sentido, fueron más la excepción que la norma. En líneas generales, junto a la drástica disminución en el número de certámenes fruto de esta caída de apoyos institucionales y privados, las citas grandes y consolidadas tuvieron que reaccionar y adaptarse a un nuevo panorama donde los presupuestos eran mucho más exiguos. Esto supuso, en muchos casos, modificaciones sustanciales de sus planteamientos. “En el caso de ALCINE fue dramático, pero no definitivo”, comenta González. “Hubo que reinventar el festival, renunciar a determinadas cosas (en nuestro caso, a las publicaciones, que habían sido parte importante de nuestra identidad, al mercado del corto Shortlatino, y también a varias actividades y secciones del festival). Mantuvimos la esencia, lo que creíamos que era irrenunciable para no pasar a ser otra cosa: los certámenes de cortometrajes y las secciones competitivas de largos”. Esa pareció ser la apuesta general de los eventos: mantener la esencia podando sus ramificaciones en forma de secciones secundarias y actividades paralelas. Así lo atestigua Rubén Moreno, director del Festival Internacional de Cine de Huesca, que explica que “como en toda crisis hay una oportunidad, esta sirvió para que, tras un proceso en el que el festival soltó lastre (a veces deseado y en ocasiones por no quedar más remedio), finalmente se centrara en la columna vertebral de lo que siempre había sido el Festival de Huesca: su concurso de cortometrajes”. Pero Moreno especifica que, en el caso de Huesca, el certamen sufrió “una doble crisis, ya que a la gran depresión económica se sumó la desaparición del que había sido mentor, principal figura y creador del festival, nuestro director Pepe Escriche”, lo que forzó a replantearse “la esencia de la cita oscense”. Lo sucedido en Huesca, lejos de ser una anécdota aislada, pone de manifiesto otro de los problemas relacionados con la evolución de los certámenes: su necesidad de renovación, tanto en su forma y contenido como en sus equipos humanos. Luis Mariano González achaca esta cuestión a problemáticas de estructura, organización y operatividad de los festivales, sobre todo de los que dependen de los Ayuntamientos, “porque están atrapados en una maraña administrativa que frena, impide o convierte en una proeza cualquier tipo de avance, desde la renovación de equipos de proyección a la contratación de colaboradores. Terminan (terminamos) en una red llena de obstáculos donde cada acción conlleva trámites complejos y lentos. Y esas estructuras débiles y complejas dependen a menudo de una o dos personas, de la voluntad e implicación de este equipo mínimo, combinado con la sintonía e implicación que tiene esa persona con cada equipo de gobierno, que suele cambiar en parte o totalmente cada cuatro años. En algunos casos, esos festivales terminan dependiendo de esa persona, se terminan identificando con ella y el relevo generacional, imprescindible para eventos que tienen que evolucionar a la velocidad a la que evoluciona la tecnología y el cine (más si cabe si hablamos de cortometraje), no se produce o se produce tarde.”


Los mercados del cortometraje


Como ya se ha anticipado más arriba, una de las bajas más generalizadas fue la de los mercados del corto. La más bien breve historia de este tipo de eventos ligados a los festivales es curiosa, por cuanto su proliferación y su extinción última tienen que ver con el mismo fenómeno: la implantación del modelo digital. Al final de la pasada década los mercados estaban de moda, con encuentros de distinta envergadura en ALCINE, Curtocircuito o Cinema Jove: el crecimiento desmedido en términos cuantitativos en la producción de cortos, fruto del consabido abaratamiento de los medios de producción a partir de la llegada del digital, hacía que este tipo de iniciativas se presentaran como el punto de encuentro óptimo entre las obras y sus posibles compradores. Eran un lugar donde cribar y seleccionar cuidadosamente, pero sobre todo eran un lugar donde acceder libremente y de manera masiva al visionado de los cortos; en muchos casos, esto significaba la posibilidad de localizar piezas que, de otro modo, había que rastrear a partir de su notoriedad en los palmareses o algunas otras (escasas) vías que diesen a conocer su existencia. Pero fue el mismo avance de la digitalización el que, con la aparición de las plataformas web (desde MoviBeta o FestHome hasta YouTube y, especialmente en los últimos años, Vimeo), dejó obsoleto este modelo. Los mercados del corto en España han desaparecido como secciones “activas” (con charlas, mesas redondas y otro tipo de actividades), y solo queda, en el mejor de los casos, la posibilidad para potenciales compradores de visionar las piezas inscritas, independientemente de su selección. Una posibilidad que mantienen festivales como ALCINE o Huesca. Y aun así, cada vez se revela como menos necesaria: en un momento en que se pueden ver los cortos online, ya no tiene sentido que un programador se desplace por toda la geografía española (o incluso internacional) a la caza de cortometrajes nuevos. Así, por ejemplo, en ALCINE, el mercado Shortlatino, que nació como una iniciativa con amplias posibilidades, se reveló como prescindible y cayó rápidamente en medio de la ola de recortes.

“Los mercados del corto necesitan una infraestructura y eso conlleva un coste que en los últimos años ha sido imposible asumir”, se lamenta Allende. “Es una pena. Nosotros seguimos intentando abrir esa posibilidad. En esta edición hemos comenzado con un acercamiento al mercado iberoamericano del cortometraje, pero es evidente que a nivel europeo Clermont-Ferrand es el poderoso punto de encuentro y a día de hoy no veo posibilidades de que vayan a surgir otros mercados”. En efecto, actualmente el monopolio casi exclusivo de la actividad de mercado le corresponde al festival de Clermont-Ferrand, que se ha convertido casi en el único encuentro de estas características. “Hay otros especializados en animación, por ejemplo, que también son importantes, pero solo para una parte del sector” explica González. Para Jorge Rivero, sin embargo, la desaparición de los mercados en realidad no ha sido tal, por cuanto sus actividades se han integrado de otra forma en los certámenes: un mercado, explica, “no se trata solo de poner al alcance de los asistentes profesionales unas cabinas de visionado a la carta, sino de articular un programa integral que facilite la promoción y la difusión de las obras, y que estimule los encuentros, los contactos y las relaciones profesionales. Esta última parte se ha venido desarrollando de forma más natural en la propia dinámica de los festivales, y creo que la incorporación progresiva de actividades profesionales y de industria, así como la generación de espacios de networking y encuentro, han supuesto una evolución dentro de la noción de mercado, mucho más adaptada a las necesidades actuales”. En efecto, estas actividades profesionales o ‘de industria’ que antes eran un puntal fundamental de los mercados del cortometraje son cada vez más frecuentes en festivales grandes y pequeños. Es solo la otra vertiente de los mercados, la dedicada al visionado masivo de obras, la que ha perdido su razón de ser, “ya que los mercados más grandes y las plataformas de festivales, además de las redes de contactos tejidas por cada profesional, han venido a suplir la necesidad de organizar en España algo en la línea del mercado de Clermont-Ferrand”, explica Rivero.


Cambios logísticos


Para Rubén Moreno, todos los cambios que la digitalización ha traído a los festivales han sido positivos y, en líneas generales, beneficiosos en términos de viabilidad económica: mientras la crisis obligaba a los recortes presupuestarios, los gastos asociados a la organización y coordinación de proyecciones y actividades se reducían en apartados clave como el transporte de copias. El digital, explica, “ha facilitado visionados y proyecciones digitales, sin sustituir el acceso a las salas, tan importante para nosotros. Y la repercusión más directa y tangible para los festivales es un ahorro del gasto que suponían los envíos en las distintas empresas de transporte”. El proceso se ha simplificado y, como apunta Jorge Rivero, no solo en lo económico: “Hace veinte e incluso diez años, los festivales recibíamos las películas en formatos físicos (VHS y DVD) que eran enviadas por correo postal y con las fichas de inscripción impresas, lo que era muy costoso tanto para el cineasta como para el festival. Todo el proceso era muy farragoso por ambas partes. Ahora se trabaja con plataformas, links de visionado, formularios y documentos online, emails… Todo es más barato, más sencillo y más fácil de organizar y coordinar para el equipo de un festival”. Por no hablar de los problemas y dificultades que comportaban las copias en 35 mm para la exhibición: “Antes el número de copias era muy limitado, y las latas viajaban de festival en festival. Si un corto tenía éxito, la copia casi nunca se devolvía al cineasta mientras circulaba por los festivales, sino que un certamen lo enviaba al siguiente. Esto a veces era bastante complicado, pues las copias te llegaban a veces el mismo día de proyección y no había tiempo para probarlas. Además, las copias se rayaban y después de un tiempo presentaban bastantes erosiones. Ahora todo se realiza con archivos digitales y es más sencillo. Sobre todo porque la mayor parte de los festivales no disponen de DCP, y se utilizan copias de proyección en archivos más pequeños que se envían a cualquier parte del mundo por la red”.

Las simplificaciones, pues, han sido múltiples y de muy diversa índole. Mientras los cortometrajistas veían de pronto que filmar una pieza con suficiente calidad técnica ya no era una tarea prohibitiva, el sistema de inscripción se simplificaba también enormemente con las plataformas tipo Movibeta o Festhome, con sus particulares terremotos asociados, como el auge de las cuotas de inscripción o el surgimiento de ‘festivales fantasma’ [véase el capítulo correspondiente a la distribución en estas mismas páginas]. Y por su parte, los festivales conseguían gracias al digital unos estándares de proyección mejores y más sencillos de gestionar. En toda esta vorágine transformadora, sin duda ha sido esa simplificación y reducción de costes la que ha permitido que, a pesar de la crisis y de la enorme disminución en el número de certámenes, hayan surgido contra viento y marea festivales nuevos dentro del territorio español. Es el caso del Benidorm Skyline Festival, que nace en 2017 tras una fase de sondeo por parte de sus organizadores: “Antes de poner en marcha el festival realizamos diferentes muestras de cortometrajes en Benidorm y vimos un interés real por parte del público que nos impulsó a la creación del festival” cuenta su directora Beatriz Hernández. Pero, ¿no parece una empresa suicida en un panorama como el que hemos visto, de disminución de apoyos institucionales? “Desde el primer momento tuvimos muy claro que queríamos sacar adelante este proyecto y buscamos que fuera viable, complementando la financiación de instituciones públicas con financiación de diferentes empresas privadas de la comarca que acogieron muy bien esta iniciativa”.

Dentro de la mecánica del Benidorm Skyline Festival aparece uno de los puntos candentes del debate interno de los festivales en los últimos años. Ya en la década anterior, Jara Yáñez confrontaba en estas páginas las diferentes posturas acerca del llamado ‘pago por selección’, con el que algunos festivales reparten su dotación económica entre todos los cortometrajes que son escogidos para su sección oficial, dejando así los premios en algo simbólico. Una iniciativa abanderada por Aguilar de Campoo, y a la que otros certámenes se resisten por considerar que desvirtúa el palmarés resultante. En el caso de Benidorm, se ha optado por un modelo intermedio: “desde la primera edición instauramos un pago por proyección a todas las películas que se proyectan dentro de la sección oficial”, explica Hernández. “Este pago por proyección es una forma de dar valor al cortometraje y apoyar a los creadores, sin perder por ello el formato competitivo del festival, ya que dentro de cada sección también se otorgan premios económicos a las mejores películas”. El debate continúa abierto, pero esta ‘tercera vía’ se presenta como una posibilidad conciliadora entre las distintas posturas. Hasta el momento, sin embargo, el pago por selección sigue siendo una opción minoritaria dentro del panorama nacional de festivales, si bien ya no se considera, como hace diez años, una completa anomalía.

Lo que está claro, como se puede ver ya en estas páginas, es que si hay un elemento novedoso que ha venido a remodelar el paisaje de los festivales, sus dinámicas, su funcionamiento interno y externo y hasta a cuestionar su propia razón de ser, ha sido el advenimiento de los nuevos medios de comunicación. Más allá de la difusión e implantación total del cine digital, los usos y aplicaciones de Internet se han multiplicado al mismo ritmo exponencial en que lo hacía la velocidad de su ancho de banda, y la transmisión de datos a razón de varios megabytes por segundo rápidamente puso de manifiesto una posibilidad que hoy damos por sentada, pero que hace tan solo unos años parecía aún un futuro lejano: la de ver cine online de manera síncrona, esto es, sin necesidad de un largo proceso previo de descarga.


El festival en Internet


La llegada del streaming supuso primero una revolución para los distribuidores (véase el capítulo correspondiente de este libro), y luego para los mercados, pero en última instancia acabó por hacer tambalear los cimientos del propio concepto de festival, al abrir las puertas a la celebración de eventos enteramente en línea. Una ‘virtualidad’ que, en España, ya venía siendo la seña de identidad del Notodofilmfest desde el año 2001, gracias principalmente a la estricta limitación de tiempo establecida en sus bases. Los tres minutos y medio de duración máxima de los cortos del ‘Notodo’ siempre han condicionado, para bien y para mal, la idiosincrasia de este festival: por un lado, manteniendo fuera de su terreno a la gran mayoría de la producción anual de cortos ‘relevante’ (es decir, a aquellos que alcanzan notoriedad en el circuito de festivales nacionales o internacionales). Por otro, conformando una suerte de comunidad propia de cortometrajistas que se dan cita año tras año en este festival, creando piezas breves concebidas expresamente para tener cabida en sus bases. Y, por último, haciendo viable un festival online ya desde unos años en que las limitaciones de la banda ancha lo hacían imposible para certámenes que dieran cabida a películas más largas (recordemos que, por un lado, legalmente el Ministerio de Cultura pone el límite de la duración de un cortometraje en los sesenta minutos, mientras que la duración máxima más habitual en las bases de los festivales es de treinta). Pero, aparte del pionero Notodofilm, ha sido ya en esta última década cuando la celebración online de los festivales se ha convertido realmente en algo factible. Y aunque no han faltado voces de alerta al respecto, lo cierto es que, como tantas veces ha ocurrido con los anuncios sobre las mil y una muertes del cine, las predicciones más apocalípticas no han llegado a cumplirse, al menos hasta ahora. “El cambio espectacular en la transmisión y el acceso inmediato a las películas no va a acabar con las proyecciones presenciales”, cree firmemente Emiliano Allende. “Y aquí son precisamente los festivales los que van a mantener el cine, aunque es verdad que cada vez con más dificultades. Por eso es completamente necesario que los festivales con una trayectoria nos mantengamos unidos para proteger y defender el cine en las salas, continuando la periodicidad y programando ciclos a lo largo del año”.

Así, del mismo modo que el vídeo no acabó por matar a las estrellas de la radio, lo que se ha vivido en los últimos años en los festivales ha sido una convivencia entre lo presencial y lo virtual. No solo, y esto es importante resaltarlo, entre eventos enteramente presenciales y puramente virtuales, sino también dando luz a modelos híbridos, donde un mismo certamen mantiene intactas sus proyecciones en salas y a la vez deriva una parte de su programación a la red. Así, aunque más adelante en este mismo capítulo dedicaremos nuestra atención al catálogo ‘estable’ de cortos de Filmin, al hablar de festivales es imposible obviar que la plataforma de streaming lleva varios años acogiendo diversas cabeceras que, sin renunciar a la presencialidad, han establecido una cierta presencia online: citas tan consolidadas como Mecal, ALCINE, Skyline Fest y Curtocircuito. Mecal y ALCINE, concretamente, llevan ya cinco años con este modelo mixto entre lo presencial y lo virtual. La plataforma también incluye otros certámenes que, sin ser exclusivamente de cortos, sí los incorporan en sus distintas secciones, como es el caso de Fire LGBTI, D’A, DocsBarcelona, el Festival de Cine Alemán de Madrid, la Mostra de Films de Dones o el Festival LECYT.

Sin embargo, si la década se abría con una crisis (la económica), se cerraba inesperadamente con otra, en esta ocasión sanitaria, cuyas consecuencias para todo lo que concierne a la exhibición cinematográfica aún son, siendo benévolos, inciertos. Aunque probablemente no es este el lugar (ni todavía el momento) de teorizar sobre los efectos que dejará a su paso la pandemia de la COVID-19, no podemos ignorar algunas señales que ya se han producido, y tienen que ver precisamente con la celebración de festivales online. En los meses de 2020 que correspondieron al confinamiento estricto de todo el territorio español, las salas cinematográficas permanecieron cerradas y los eventos sociales de todo tipo se suspendieron. Desde marzo de 2020, y ante la total imposibilidad (primero) y la incertidumbre (después), muchos certámenes cinematográficos optaron por mover sus fechas, o directamente suprimir su edición, “saltándose” un año entero. Pero algunos adoptaron una estrategia que habría sido impensable una década atrás: celebrarse de forma íntegra en la red. Fue el caso de los barceloneses D’A y DocsBarcelona, que trasladaron su programación completa a Filmin con excelentes datos de audiencia. Rápidamente hubo quien lanzó las campanas al vuelo, porque los números parecían respaldar este trasvase; romper la barrera física y geográfica abre, indudablemente, los festivales a una cantidad de público mucho mayor. Incluso, al levantarse los primeros confinamientos, hubo quien apostó por hacer del defecto virtud, y buscar nuevas fórmulas que aprovecharan al máximo las posibilidades del distanciamiento físico impuesto por las medidas de seguridad. “Huesca ha recuperado un formato como el autocine, ha realizado sus entregas de premios a homenajeados en formato de conversación online con otros invitados…”, cuenta Rubén Moreno.

A pesar de experiencias puntuales, en general las novedades introducidas a raíz de la pandemia se han recibido con una sensata cautela: lo que sirve para un momento insólito como una crisis sanitaria mundial no tiene por qué ser lo más adecuado en una situación de normalidad, y lo que funciona para un certamen con una infraestructura grande y sólida puede ser una herida mortal para un evento más pequeño y localista. Paula G. Terrones, directora de Requena y… ¡Acción! (cuya edición 2020 finalmente se suprimió), lo expresa en estos términos: “Uno de los escenarios posibles que se planteó con la pandemia fue si, primero, merecía la pena realizar el festival online y, segundo, si teníamos esa capacidad, es decir, poder de convocatoria para empezar y una plataforma que lo soportara para continuar. La respuesta fue que no. Creo que en muchos aspectos el online conlleva un gran avance, sobre todo en la apertura de puertas y de conocimiento a gente que no pueda asistir al acto y que plataformas como Filmin han hecho una gran labor en este sentido; sin embargo también entiendo que así se crea una nueva barrera, esta vez quizá más insondable, que separa los festivales grandes de los pequeños, aquellos que pueden permitirse (por muchos factores) sacar sus contenidos en la web y otros que no”.

Incluso en los festivales grandes, hay cautelas. Para Luis Mariano González, en el debate sobre el certamen online “no se habla demasiado de algo que es determinante en cada festival. Casi todos llevan el nombre de una ciudad, están ligados a un entorno físico, son parte de la promoción turística de un lugar, un escaparate para mostrar y vender una ciudad, no sólo un evento cultural y comercial. La parte física, presencial, es fundamental para todos estos festivales y renunciar a esa parte supondría la pérdida de sentido y, por qué no decirlo, de apoyo de una ciudad que financia en buena medida el evento”. Emiliano Allende es aún más categórico: “Para nosotros los festivales son imprescindibles y deben ser presenciales. Los encuentros, debates, intercambios, etc. son fundamentales. Los festivales online no son festivales. Un festival es de alguna manera una fiesta, un punto de encuentro fructífero que mantiene vivo el motor del cine”. “Un festival tiene algo de convención social, de festividad si se me permite la redundancia”, secunda Rubén Moreno; “no puede vivir de espaldas a otros sectores u otros ciudadanos del territorio al que se circunscribe”. En efecto, esa condición de ‘punto de encuentro’ sigue siendo un valor indiscutible de los certámenes de cortometrajes. “La magia del festival radica en crear un diálogo con el público”, añade Beatriz Hernández, “y para ello es fundamental que los directores y/o productores de las obras estén presentes físicamente durante las proyecciones. Por ello, una parte importante del presupuesto del festival va destinado a cubrir los viajes y estancia de los creadores”. El festival es, para ella, “un espacio donde se comparte la pasión por el cine, un lugar de intercambio libre de ideas y creación de nuevas sinergias entre creadores”. De manera similar piensa Pela del Álamo, director de Curtocircuito, para quien el encuentro directo entre público y cineastas es esencial. Pero no solo el público se beneficia de la presencialidad. “Además, los festivales son el principal punto de encuentro del sector. En ellos se tejen las redes profesionales esenciales para el desarrollo de proyectos y de estructuras empresariales, tan necesarias para la estabilidad laboral”, indica Del Álamo.

Sea como sea, con los sucesivos confinamientos sanitarios, lo que hasta ahora parecía una saludable proliferación de ese modelo mixto presencial y virtual podría precipitarse hacia un cambio de paradigma que ponga en jaque la presencialidad. ¿O quizá, por el contrario (aunque esto parece más improbable), tras el período de distanciamiento social se revalorizará la experiencia comunal de la sala de cine? Jorge Rivero no duda en poner en valor esa dimensión física: “Tras los meses de suspensión de festivales y las primeras experiencias online que hemos vivido este año, creo que el regreso a la actividad presencial ha venido a demostrar esta función de un festival como punto de encuentro. Desde siempre los festivales han servido para aprender y comunicarnos, para conocer gente, descubrir afinidades y encontrar oportunidades. Un festival es casi el único lugar donde en un momento dado pueden concurrir los creadores, la industria, las administraciones públicas y el espectador. Solo por constituir esa intersección ya justificaría su existencia, porque de esa interacción surgen cambios. Sin ella las relaciones del sector serían más individualizadas, y eso nos abocaría a una perpetuación de los modelos y a un estancamiento generalizado. Derivaría en un conservadurismo que amenazaría con lastrar la renovación creativa y abocaría probablemente al aburrimiento del público”. Todo eso sin mencionar a aquellos festivales pequeños que, como se mencionaba antes, no tienen capacidad logística para ‘mudarse’ a Internet. En esos casos, la propia existencia del certamen podría verse amenazada, como ya sucediera con la crisis económica de 2008: “Una de las cosas que ha confirmado la crisis sanitaria a la que nos enfrentamos es precisamente la debilidad de muchos de nuestros festivales”, indica García Terrones, de Requena y… ¡Acción!: “Hace poco, nos contactaron de la Generalitat Valenciana, a través del Institut Valencià de Cultura, para comprobar y actualizar la situación de los festivales en la Comunitat, y una de las primeras preguntas era si todavía estábamos en activo, si seguíamos vivos. La Generalitat tiene un listado en el que se registran 73 festivales de cine. Me pregunté entonces cuántos festivales seguirían en esa lista cuando la publicaran de nuevo, y espero estar equivocada pero creo que la respuesta va a ser un poco sombría”.

Así pues, ¿qué panorama dejará a su paso la devastadora epidemia de la COVID-19? Tras un 2020 tan anómalo, en los festivales “hemos aprendido en el proceso y hemos perdido algunas cosas que esperamos recuperar”, reflexiona Rubén Moreno. Eso sí, prefiere no especular sobre la huella que quedará de todo esto en los años próximos. “Las reflexiones profundas y futuribles se las dejamos a los teóricos. Nuestra idiosincrasia independiente no nos permite preocuparnos por una evolución que no controlamos, más allá de nuestra capacidad de adaptación para lo que venga”. Ciertamente, aunque son muchos los interrogantes que se abren ante esta enésima mutación del panorama de los festivales, son preguntas sobre las que corresponderá volver dentro de otros diez años, cuando la polvareda de la pandemia se haya asentado y nos permita cartografiar ese paisaje nuevo, quién sabe si mejor o peor que el actual.


Asociaciones


No podemos finalizar este apartado sin hacernos eco de una de las novedades que han surgido en los últimos años en el panorama de los certámenes: las asociaciones de festivales. Un fenómeno que surge en realidad en la década anterior,  y cuya efectividad e implantación ha sido, como tantas otras cosas en el ámbito del corto, fluctuante. Así, en 2016, Rosana Vivar Navas, en su tesis doctoral8 señalaba “el continuo fracaso por construir una coordinadora que regule los festivales a nivel nacional, así como la desaparición progresiva de plataformas que a principios de los dos mil nacían con esa intención como FILMAD en Madrid o Plataforma en Barcelona”. Y, sin embargo, la necesidad de este tipo de asociaciones hace que, tras la desaparición de FILMAD y Plataforma, otras entidades como MATRIZ o Catalunya Film Festivals hayan tomado el relevo, mientras que en otras regiones del territorio español surgen iniciativas similares, como es el caso de Proxecta en Galicia (2018) o Fescinex, que aparece en 2020 en Extremadura. Y, sobre todo, esa organización a nivel nacional que reclamaba Vivar Navas cobra finalmente forma (también ya en 2020) en Pantalla, Federación Estatal de Coordinadores de Festivales de Cine.

En el momento de escribir estas líneas, Pantalla aglutina a siete coordinadoras y 149 festivales españoles. En palabras de Pela del Álamo, director de Curtocircuito y uno de los máximos responsables de esta nueva federación, “Pantalla nace para articular, a través de las coordinadoras territoriales, un sector que estaba absolutamente atomizado y disgregado. La voluntad es clara: ser una voz para todo el conjunto de festivales de cine españoles y que vaya creciendo en miembros y representados”. Del Álamo destaca “el fuerte compromiso de todas las personas implicadas, reflejado en el esfuerzo que se ha hecho para constituir las coordinadoras territoriales hasta el momento inexistentes con el fin de dar vía a Pantalla cuanto antes”. De hecho, iniciativas como las mencionadas MATRIZ o Fescinex nacen como paso intermedio o condición de posibilidad directa para el surgimiento de Pantalla: otro tanto ocurre con Illes Balears Film Festivals (Baleares) o LaMesta (Castilla y León, Cantabria y Navarra). La idea detrás de todas ellas es, en palabras de Del Álamo, “articular, defender y promover las muestras y festivales de cine españoles, que abarcan una diversidad tangible de formatos, temáticas, públicos y territorios, llevando el cine allí donde los circuitos de exhibición no llegan y aportando un elemento diferencial: el encuentro directo entre público y cineastas”. Pero, si se han constituido esas coordinadoras regionales, ¿qué aporta Pantalla a todas ellas? Fundamentalmente, una línea de acción coordinada de cara al futuro inmediato, y que Del Álamo sintetiza en seis vías: identificación y realización de un censo, estudio de impacto, análisis de públicos, profesionalización, formación y asesoramiento jurídico permanente.

La primera y más inmediata función será la del censo: “Se identificará a los festivales muestras audiovisuales de toda España. Es necesario conocer, así como cuantificar la diversidad de festivales, su ubicación, temporalidad, temática, formatos, proyección y misión. De ahí sacaremos una serie de indicadores muy relevantes”, apunta Del Álamo. “Dicho censo es imprescindible para poder plantear acciones conjuntas de cara a fortalecer y profesionalizar el ecosistema de festivales y muestras audiovisuales”. Se solventaría así el gran hándicap con el que abríamos este apartado: la imposibilidad práctica de realizar una estadística exhaustiva que permita conocer con exactitud la evolución cuantitativa de los festivales en nuestro país. Queda, pues, para la próxima década la tarea de mirar atrás y ver si se ha conseguido este importante y necesario logro.


Televisiones


En 2010 podíamos constatar que Televisión Española era una de las grandes valedoras del cortometraje en cuanto a su presencia televisiva, gracias a dos espacios: Versión española y Metrópolis. Aunque ambas cabeceras siguen emitiéndose y gozan de buena salud, lo cierto es que ambas sufren las consecuencias de la crisis económica a lo largo de la última década, y mientras que la primera mantiene casi intacta su apuesta por el corto (a pesar de algunas reducciones presupuestarias que especificaremos más adelante), la segunda se ve forzada a reinventarse modificando su aproximación al cine de formato breve.

Desde 1999, el contenedor cinematográfico Versión española de La 2 mantiene como una de las piezas clave de su maquinaria el Concurso Iberoamericano de Cortometrajes Versión Española-SGAE, una convocatoria ya plenamente consolidada (su última edición ha sido la número XVIII) que, aunque no ha tenido una periodicidad anual estricta, en sus siete ediciones de la última década ha acogido algunas de las obras más destacadas y estimulantes del panorama cortometrajístico español e iberoamericano. Su funcionamiento no ha sufrido grandes cambios a lo largo de su trayectoria: el comité organizador, integrado por representantes del programa y de la SGAE, realiza una primera selección de trabajos a los que se otorga la categoría de ‘finalistas’, y que son emitidos por el programa. Después, un jurado formado por profesionales del cine español y las entidades organizadoras elige los tres premios principales, con una sustanciosa dotación económica. Es en este último punto donde se pueden constatar las consecuencias de la crisis mencionadas anteriormente: si en 2009 la cuantía de los tres premios era de 20.000, 14.000 y 8.000 € respectivamente, en 2019 esta cantidad se ha reducido a menos de la mitad, a 8.000, 4.000 y 2.000 €.

Se especifican a continuación los tres cortometrajes que, durante la década 2010-2019, han sido premiados por este concurso:


Cortometrajes premiados en el concurso de Versión Española (2010-2019)


Edición XII 2010/11:


  	Primer premio: Límites, primera persona, de Elías León Siminiani.

  	Segundo premio: Morir cada día, de Aitor Echeverría.

  	Tercer premio: Vídeojuego, de Dominga Sotomayor.




Edición XIII 2011/12:


  	Primer premio: El mundo de Raúl, de Jessica Rodríguez y Zoe García Miranda.


  	Segundo premio: Muy cerca, de Iván Caso.

  	Tercer premio: Nadie tiene la culpa, de Esteban Crespo.




Edición XIV 2012/13:


  	Primer premio: Una historia para los Modlin, de Sergio Oskman.

  	Segundo premio: Rodri, de Franco Lolli.

  	Tercer premio: Dicen, de Alauda Ruiz de Azúa.




Edición XV 2013/14:


  	Primer premio: Todo un futuro juntos, de Pablo Remón.

  	Segundo premio: Inocente, de Álvaro Pastor.

  	Tercer premio: The World, de Daniel Remón.




Edición XVI 2016/17:


  	Primer premio: El vestit, de David González.

  	Segundo premio: Timecode, de Juanjo Giménez Peña.

  	Tercer premio: Un minutito, de Javier Macipe.




Edición XVII 2017/18:


  	Primer premio: La última virgen, de Bàrbara Farré.

  	Segundo premio: L’accident, de Marta Font Pascual.

  	Tercer premio: Marilyn Monroe quiere hablar con Warhol, de Christian Flores.




Edición XVIII 2019/20:





Tanto la emisión como el anuncio de los cortometrajes vencedores de esta edición se vieron aplazados por la crisis sanitaria del COVID-19, y en el momento de escribir estas líneas aún no se ha hecho público el fallo del jurado. Estos son los títulos seleccionados:



	Ailín en la luna, de Claudia Marcela Ruiz.

	Carne, de Camila Kater.

	El infierno y tal, de Enrique Buleo.

	Game Over, de Ilune Díaz.

	Gastos incluidos, de Javier Macipe.

	Happy Marriage, de Antonio Zagal.

	La visita, de Oriol Gispert.

	Las llamas del sol, de Pepe Sapena.

	Loca, de María Salgado Gispert.

	Media hora, de Sebastián Rodríguez.

	Muedra, de César Díaz Meléndez.

	Nulíparas, de Fabia.

	Places, de Claudia Barral Magaz.

	Suc de síndria, de Irene Moray.




A pesar de la reducción en la cuantía de los premios, y de manera similar a la que se puede percibir en casi cualquier festival de cortos, los títulos presentados se han ido incrementando exponencialmente a lo largo de los últimos años. “En términos cuantitativos el número de cortometrajes presentados al concurso no ha dejado de crecer”, cuenta Félix Piñuela, director del programa. “Si hace diez años evaluábamos en torno a 150 trabajos, en esta última edición hemos visto 950. La accesibilidad de los nuevos medios técnicos y el surgimiento de las plataformas de distribución online han tenido mucho que ver en esta abrumadora abundancia”. Como tantos otros concursos, Versión española ha habilitado en los últimos años la inscripción a través de la plataforma Festhome.

En el período 2010-2019, el número de cortos seleccionados para la fase final del Concurso Versión española/SGAE ha oscilado entre quince y veinte títulos por temporada. Cada corto seleccionado recibe 1.200 € en concepto de derechos de emisión por un pase en el programa (dos, en el caso de ser premiado) y, según sus propias bases, “los derechos no exclusivos de comunicación pública del cortometraje con el fin de que RTVE pueda emitir, (bajo la modalidad catch-up, geo-bloqueado, durante los 7 días siguientes a su emisión por TVE), el cortometraje vía Internet, a través de los medios interactivos de RTVE”. No se exige ni estreno ni exclusividad: valga el ejemplo de Suc de síndria (Irene Moray, 2019), cuya emisión forma parte de la temporada 2020-21 tras circular por festivales y estando disponible de manera simultánea en el catálogo de Filmin. La vigencia de los derechos es de seis meses.

Un apunte necesario: Versión española no se limita únicamente a emitir los cortometrajes seleccionados en el concurso, aunque lo cierto es que es muy infrecuente ver otros títulos en su programación. “Contamos con espacio para los cortometrajes sólo durante los meses de emisión del concurso. En muy contadas ocasiones hemos programado algún cortometraje, fuera del concurso y de sus plazos, por su especial relevancia (repercusión internacional, por ejemplo) o pertinencia (una temática ad hoc con el coloquio planteado). En esta década hemos tenido la suerte de contar con algunos colaboradores que han ensanchado felizmente el programa. Fruto de esas colaboraciones es la serie Cine Low Cost, creada por Raúl Cimas9”. Emitida entre abril de 2015 y diciembre de 2016, Cine Low Cost se componía de una serie de cortos humorísticos sobre el cine y la cinefilia.

Pero, ¿a cuánto público llegan los cortos emitidos bajo el paraguas de Versión española? Si echamos un vistazo a la XVII edición del concurso, emitida entre octubre y diciembre de 2018, podemos ver que las audiencias oscilaron entre los 87.000 espectadores (Cerdita, de Carlota Pereda, emitido el 25 de noviembre de 2018) y los 206.000 (Alma, de Santiago León Cuéllar, emitido el 16 de diciembre), aunque los datos suelen estar más cerca de los cien mil televidentes. “Las cifras varían mucho en función de varios factores, principalmente el horario de emisión (que depende de la duración del largometraje y el coloquio que los precede) y la audiencia que arrastre la película de cada semana”, comenta Piñuela. Ciertamente, la ubicación de los cortos, hacia el final del espacio contenedor y ya en la franja de late night, no beneficia al número bruto de espectadores que puedan congregar frente al televisor. Para ejemplificarlo, Piñuela nos remite al programa que clausuró aquella misma edición del concurso, que contó con la re emisión de los cortos premiados a partir de las 22:30h (unas dos horas antes de lo habitual). En esa ocasión, la audiencia se triplicó, situándose alrededor de los trescientos mil espectadores, y alcanzando los 411.000 en el caso de la emisión de Seattle, de Marta Aledo.

En un panorama, el de las audiencias televisivas, en el que los grandes éxitos se miden por millones de espectadores, estas cifras pueden parecer desalentadoras. Pero conviene poner las cosas en perspectiva. Incluso si nos fijamos únicamente en los datos de audiencia del horario habitual en late night, podemos constatar que, al menos en España, cien mil espectadores es una cifra estratosférica para un formato cuya medida de audiencia se sitúa en el aforo de las salas de los festivales. Como señala Piñuela, “Los cortometrajistas siempre nos comentan que en nuestro caso el premio es estar en la selección final, más allá del palmarés. Se refieren, claro, a la repercusión y la visibilidad que les puede aportar la emisión en abierto en nuestro espacio. Hace falta llenar muchas salas de cine para que tu corto lo vean cien mil personas”.

La crisis golpea con fuerza a uno de los (escasísimos) programas emblemáticos del corto en la televisión nacional: Metrópolis, de TVE. Si en el período 2000-2010 se contabilizaban un total de “74 programas dedicados en exclusiva al cortometraje”, y la contundente cifra de unos 250 cortos emitidos10, la cosa cambia casi por completo en los años posteriores. Bien es cierto que, al comienzo de la década, Metrópolis es esencialmente continuista con su línea anterior. Se emiten aún espacios con programas de cortometrajes, como el titulado ‘Estrenos amorosos’ (junio de 2011), que aglutinaba las piezas Cinco contra uno, de Jorge Naranjo, La Lupe i en Bruno, de Marc Riba y Anna Solanas, La noche pintaba bien, de Juan Carrascal-Ynigo y Cómo conocí a vuestro padre, de Alex Montoya. También videoclips (como el monográfico ‘Animación musical’, emitido el 26 de diciembre de 2010), videoarte y una especial atención a la creatividad publicitaria. Pero una de las emisiones de Metrópolis, el 23 de mayo de 2010, ya anunciaba el terremoto que estaba por venir. Se trata del programa ‘La crisis en corto’, que ofrecía una mirada al modo en que el cortometraje del momento se estaba haciendo eco de la fuerte recesión económica que, desde 2008, azotaba a buena parte del planeta. Esa misma crisis es la que hundiría sus dientes en la veterana cabecera de TVE que, si bien hoy sigue gozando de buena salud, en 2012 vio cambiar radicalmente sus políticas de compra de derechos y emisión de cortos. A partir de ese año se dejaron de emitir cortometrajes íntegros en el programa. “Con la llegada de la crisis, se hacen recortes en muchas áreas, y esa fue una de ellas. Se eliminó de nuestro presupuesto la partida dedicada a la compra de derechos”, explica María Pallier, directora del programa. A pesar de este cambio radical en un espacio que venía siendo uno de los principales valedores del corto en la pequeña pantalla, Metrópolis sigue defendiendo el formato de otro modo: en los últimos años, se han dedicado reportajes monográficos a figuras como Andrés Duque, Los Hijos, María Cañas, Lluís Escartín o Chus Domínguez. “Nos centramos más en artistas visuales”, cuenta Pallier. “Como únicamente emitimos fragmentos de sus obras, no es tan fácil poner un trozo de un cortometraje de ficción, que suelen ser narrativos”.

Por su parte, uno de los grandes puntos de referencia de la exhibición televisiva de cortometrajes había sido, tradicionalmente, Canal +. Por fortuna, la transformación de la cadena y su integración en Movistar + no acabó con la política del canal de pago respecto al corto, sino que la incorporó a la nueva plataforma desde el primer momento. Actualmente, y como promedio, Movistar adquiere anualmente entre 100 y 120 cortometrajes, tanto de animación como de imagen real. “Hay dos formas de programar los cortos”, cuenta Guadalupe Arensburg, responsable de adquisición de cortometrajes de la plataforma: “como complemento de la rejilla de programación (para rellenar huecos entre programas) o dentro de nuestro programa semanal Historias mínimas, de una hora, donde mostramos un compactado de cinco o seis cortos”.

La oferta multicanal de Movistar, eso sí, diversificó las ventanas y posibilidades de exhibición. Actualmente, Historias mínimas se emite habitualmente en cuatro canales distintos de la plataforma (CineDoc&Roll, Movistar Drama, Movistar Comedia, Movistar Series) y de forma esporádica en un quinto (Seriesmanía), multiplicando así su difusión. Los cortos individuales, por su parte, se emiten en todos los canales ‘premium’ de cine y series. Además, todas las obras están disponibles en la plataforma de video on demand por suscripción.

No se trata solo de cortos españoles, pero aproximadamente, el producto nacional asciende a un muy respetable 35% del total de piezas adquiridas por la cadena. Y tampoco hay unos parámetros concretos ni a nivel temático, ni de género ni de duración. Para Arensburg, los factores que entran en juego a la hora de seleccionar las piezas son “la experiencia previa, lo que tiene aceptación de público y crítica y, por supuesto, la línea editorial” del canal. “En nuestro caso encaja muy bien la comedia y el entretenimiento, lo friki y lo bizarro, y no solemos comprar cortos documentales. La duración máxima para comprar cortos es de veinte minutos, y la ideal entre siete y doce minutos, que son los huecos que suele haber entre programas”. La variedad de públicos es también un factor: “Compramos entre ocho y diez cortos para niños, y dos o tres especiales de media hora para público familiar que se programan durante los períodos de vacaciones escolares, en Navidad y verano”.

Pero, por supuesto, para ese proceso de selección influye de manera decisiva la trayectoria de cada corto en festivales. Un cortometraje que haya cosechado premios importantes dentro y fuera de nuestras fronteras será un firme candidato a ser comprado y emitido en Movistar +. En general, la labor de selección sigue un proceso tan sencillo como laborioso. Se visionan cortos en festivales, muestras, escuelas… “Para nosotros son importantes los cortos de escuela: detectamos el talento a partir de los trabajos de graduación, esperamos el siguiente trabajo, ya con una productora, y hacemos seguimiento”. En varios festivales por toda la geografía nacional, Movistar + cuenta con un premio consistente en la compra de derechos del corto ganador. Y fuera de ese circuito, el procedimiento no es menos directo: “cuando nos gusta un corto mandamos una oferta de compra”, cuenta Arensburg. Y así se inicia el proceso (legal, jurídico, logístico…) que desemboca en la emisión. La cadena paga 150 € por minuto de metraje, la misma tarifa que estaba vigente hace una década en Canal +, y pide exclusividad y estreno en televisión (“no en festivales, que siempre es una buena promoción para nosotros”). Los derechos de los cortos españoles se adquieren por seis meses (frente al año de los cortometrajes extranjeros), con pases ilimitados.

Más accidentado ha sido el camino del corto en las televisiones autonómicas y locales, donde sus espacios han ido reduciéndose, en parte por la crisis, en parte por la reestructuración de todo el panorama televisivo con la llegada sucesiva de la TDT y, posteriormente, de las grandes plataformas de pago. Sirva como ejemplo el programa Onda curta, que TVG dedicaba al corto y que desapareció de su parrilla a partir de 2010, dentro de una eliminación conjunta de espacios culturales por parte de la cadena autonómica gallega11. Idéntica suerte corrieron otros espacios de los que se hacía eco Jara Yáñez diez años atrás, como Fila 6 En Corto o Cuéntalo en Corto, de Onda 6 TV y Aragón, cadenas que cesaron su actividad por completo ya en la pasada década o a finales de ella. Otro tanto sucedió en 2009 con Localia TV, que antaño había acogido en su rejilla el espacio Locos por el corto.

Pero, en lo que se refiere a la presencia del corto en las pantallas domésticas, quizá no se trate tanto de una pérdida de presencia como de algo más sencillo y menos catastrofista: una reconversión. Al fin y al cabo, el cine, de forma general, ha ido perdiendo el peso específico que una vez tuvo en las parrillas de televisión, para desplazarse primero desde las cadenas generalistas a los canales temáticos (Paramount, La Sexta 3…) y, posteriormente, ceder también ese terreno para reubicarse en las plataformas de streaming. Las televisiones (con honrosas excepciones, algunas de ellas señaladas anteriormente) cada vez emiten menos cine, en franjas de audiencia menos privilegiadas y nutriéndose de una selección de telefilmes de bajo coste con escaso valor artístico y vocación de relleno de programación. El espectador cinéfilo acude a las plataformas en busca de contenido, y estas, o al menos algunas de ellas, han respondido incluyendo también al corto en sus catálogos.


Las plataformas


Cerraba Jara Yáñez su reflexión de hace una década con las siguientes palabras: “Internet se advierte también como una de las vías de comercialización para el futuro a desarrollar. Aún por definir, los hay que confían y abogan por la creación de páginas especializadas, con una oferta seleccionada de cortos, que cobren muy pequeñas cantidades por visionado (y con la esperanza de generar muchas visitas) según el modelo de portales como Filmin o Filmotech las cuales, por otra parte, cuentan ya con una pequeña selección de cortos”. Pues bien, ¿qué ha sido de todo aquello? De forma inevitable, muchas iniciativas han fracasado (Filmotech, dependiente de EGEDA, cesó su actividad en febrero de 2019), pero otras se han consolidado de formas que parecían casi impensables diez años atrás. Es el caso incuestionable de Filmin, que, junto con Movistar+, se configura actualmente como la más sólida alternativa de exhibición del corto en el mercado doméstico.

Desde 2009, el número de cortos (tanto españoles como extranjeros) disponibles en el catálogo de Filmin ha oscilado entre los trescientos y los cuatrocientos títulos, y actualmente alcanza los 443. A la hora de localizar y seleccionar las películas para su incorporación, Filmin trabaja con festivales y distribuidoras como Marvin & Wayne, Some Like it Short, Feelsales o LineUp Shorts. A diferencia de Movistar + o de otras televisiones, la compra de derechos no se realiza por minuto de metraje, sino que se plantea un reparto de ingresos por un período no exclusivo de doce meses.

“Cortos como Timeline, Madre o Suc de Síndria han sido grandes éxitos de visionado en la plataforma”, cuenta Jaume Ripoll, director de Filmin. “No hay duda que ellos sí han visto cuánto puede contribuir una ventana como esta en su retorno económico. Las plataformas pueden contribuir a dar visibilidad al corto y especialmente a sus creadores.” ¿Ayuda esta “nueva” forma de visionado a diluir las fronteras entre el corto y el largo? En la sala de cine, e incluso en las cadenas de televisión, esa frontera está muy marcada, y en ese sentido también el público de cortos y largos tiende a ser muy distinto. ¿En una plataforma como Filmin, se facilita que el corto llegue a un tipo de espectadores que, de otro modo, no habrían acudido a la sala a verlo, pero que en un catálogo de vídeo a la carta sí pueden inclinarse por estos títulos? Aunque los datos correspondientes al número de visionados son confidenciales, parece claro que la distribución de un corto a través de este canal supone una notable amplificación de su alcance.  “La tarifa plana facilita el ‘descubrimiento’ a los suscriptores”, explica Ripoll. “El hecho que un espectador pueda aventurarse a ver contenidos de los que no haya oído hablar beneficia sin duda a los cortos”. Como también parece clara, a la vista de todas estas consideraciones, la apuesta de Filmin por el formato.

También han surgido en estos años un cierto número de páginas web especializadas en cortometraje que ofrecen acceso a multitud de obras, ya sea de forma gratuita o de pago. Algunas, como Feelmakers siguen el modelo habitual de una plataforma de streaming al uso: con una cuota mensual de seis euros mensuales o con un modelo de pago por visión (con un precio que suele oscilar entre uno y dos euros por película). Parecido modelo sigue Márgenes, otra plataforma especializada en cine español y latinoamericano con un sistema de alquiler on demand, y asociada a la distribuidora y al festival del mismo nombre. Aunque en un primer vistazo parece más centrada en el largometraje, abundan también en su catálogo las piezas breves: en Márgenes se alojan, por ejemplo, las filmografías incompletas de León Siminiani, Andrés Duque o Fernando Franco, entre otros. Otras webs, como PLAT, impulsada por Beatriz Navas y Víctor Berlín, ofrecen una nada despreciable colección de obras fílmicas de forma gratuita. En PLAT conviven cortos y largometrajes, con una línea de ‘programación’ que pone el acento en contenidos y cineastas con vocación de experimentadores del audiovisual, desde Pablo Llorca al colectivo Los Hijos, pasando por Lluís Escartín, Manuel Bartual o Sergio Candel. Y, por último, existen también iniciativas como la página Cortos de metraje que son más bien agregadores de títulos alojados en otras plataformas, desde YouTube a, incluso, Facebook, y que permite por tanto concentrar y catalogar en un mismo sitio una gran cantidad de obras dispersas por la red.

Un carácter algo distinto tiene la iniciativa de Cortosfera, que nace con el cambio de década para asentarse en los años posteriores. La web se presenta como un lugar donde las propias obras convivan con el ejercicio crítico, analítico y reflexivo sobre el corto. Y es que este es un ámbito (el de la crítica cinematográfica aplicada al cine de duración breve) donde aún queda mucho por caminar. “De alguna manera, Cortosfera es un reflejo de los cambios que se producen en el sector a nivel global en la pasada década: mayor número de producciones, mayor capacidad de difusión, aumento de los festivales, cambios estéticos y narrativos, nuevas tendencias, nuevos públicos, nuevas ventanas de acceso, transformación en los hábitos de consumo...” , explica Jorge Rivero, uno de sus fundadores. Su objetivo es ser “una revista de información integral sobre el cortometraje, independiente y con un nivel de análisis profundo (pero asequible) en español”. Pero, como decimos, la página también permite acceder al visionado de una amplia selección de cortos alojados en Vimeo: “Más que punto de encuentro en sí mismo, Cortosfera busca la visibilidad y la puesta en valor”, explica Rivero. “Ayudar a que el cortometraje tenga más espectadores y las obras alcancen un mayor reconocimiento”.

Sea como opción de pago o gratuita, mediante cuotas mensuales o alquileres individuales, lo que es evidente es que diez años después de aquellos primeros interrogantes la exhibición de cortos en streaming ya no es solo una promesa de futuro, sino un categórico presente.

DVD – Blu-ray

A lo largo de estos años, el mercado de las ediciones físicas de obras cinematográficas ha ido cediendo terreno, dicho sea esto de forma nada metafórica: las grandes superficies comerciales (incluso las especializadas como Fnac) cada vez dedican menos espacio al cine en DVD o Blu-ray, y algunas de ellas lo han eliminado por completo de su oferta. Los sellos editores tienden a comercializar menos títulos ‘en disco’ ante el auge del streaming, y mientras tanto los nuevos formatos (el 3D, el 4K) pugnan por implantarse, con desigual éxito. El corto no ha sido ajeno a este proceso, y si en la década anterior podía hacerse el recuento de un buen puñado de lanzamientos, e incluso se podía hablar de ‘series’ o ‘colecciones’ de DVDs de cadencia más o menos regular, el período 2010-2019 permite constatar la casi total desaparición de este tipo de iniciativas.

Sin embargo, no todo son malas noticias en este panorama de transformación constante. Del mismo modo que ha ocurrido en el caso de las ediciones domésticas de largometrajes, las ediciones de cortos en formato físico son (mucho) menos numerosas, pero a menudo ofrecen un producto de mayor calidad. La omnipresencia de las plataformas de video on demand, o de gigantes como YouTube o Vimeo, y las enormes posibilidades de Internet en general… Todo ello ha supuesto para muchos consumidores una pérdida del valor intrínseco del disco, de la hard copy de las películas (ya sean cortas o largas): cuando el cinéfilo puede acceder con un simple clic al visionado de una obra, muchas veces con una excelente calidad de imagen y sonido, ¿qué sentido tiene gastar dinero en adquirirla físicamente? La respuesta es muy sencilla, y no necesariamente negativa: el valor del formato físico vendrá dado por un exquisito cuidado por parte del editor, que se convierte así en una suerte de ‘comisario’ artístico. Un cofre con una colección de cortometrajes que ofrezca, digamos, un recorrido sólido y coherente por una cinematografía concreta, por la trayectoria de un autor… una apuesta de ese tipo ofrece un valor añadido a la mera película sostenida en el vacío. Bajo ese prisma, dos editoras se han perfilado en estos años como las grandes impulsoras de ese tipo de ediciones: Cameo e Intermedio. Y entre ambas suman un puñado de iniciativas de notable interés.

Es el caso del cofre ‘Del trazo al píxel: un recorrido por la animación española’, que Cameo puso en circulación en 2015, con producción del barcelonés CCCB y Acción Cultural Española. Este pack se compone de tres DVD: los dos primeros configuran un recorrido por los cortos animados de nuestro país desde 1943 hasta 2015, mientras que el tercer DVD recoge el primer largometraje español de animación para adultos, Historias de amor y masacre  (1979): dirigido por Jordi Amorós ‘Ja’, el film está compuesto a su vez por piezas breves ideadas por algunos de los humoristas gráficos más relevantes del país, tales como Chumy Chúmez, Gila o El Perich. La confección de ‘Del trazo al píxel’ supuso además la recuperación y digitalización de algunas piezas que se encontraban en un estado precario. El valor de una edición de este tipo es, pues, triple: accesibilidad, divulgación y conservación.

Otra propuesta videográfica similar fue el pack ‘Apología/Antología: recorridos por el vídeo en el contexto español’ (2016), que se presentaba como “la primera revisión antológica que aglutina cincuenta años de creación audiovisual en el contexto español”. Impulsada por la distribuidora de videoarte HAMACA y la comisaria independiente Anna Manubens, la iniciativa acabó sumando a diversas instituciones como Tabakalera, la Universidad del País Vasco, Acción Cultural Española y, una vez más, la editora Cameo. El cofre incluye cinco DVDs, que incorporan, organizadas en otros tantos ‘recorridos’, la nada despreciable cantidad de 87 piezas breves de vídeo de los últimos cincuenta años. Pero la ambición del proyecto va mucho más allá, con una web de libre acceso Apologiantología que recoge más de 250 obras. La mirada libre, heterogénea e inclusiva de sus distintos comisarios permite que convivan en ‘Apología/Antología’ creadores como Kikol Grau, Los hijos o Paulino Viota, yuxtaponiendo obras como la sugerente Les Variations Dielman, de Fernando Franco (2010) y el inclasificable magazine surrealista Go, Ibiza, Go! nº 1, de Carlo Padial (2010).

Pero, volviendo a la reflexión sobre la pertinencia del formato físico en esta última década: si existe esa web donde se pueden ver los contenidos de forma gratuita, ¿por qué editar el pack de discos, a un precio de venta de 42 €? En su propio texto de presentación, sus impulsores lo explican así: “El proyecto Apología/Antología se presenta en formato DVD para facilitar su acceso a instituciones y centros educativos”. Ciertamente, la existencia física de esta selección parece conferir, aún en la segunda década del siglo XXI, mayor peso específico a una empresa de tal envergadura.

En una línea parecida, pero de envergadura muchísimo más modesta, Tema distribuciones había editado en 2012 ‘Avantgarde Spanish Cinema’, con trece cortometrajes dirigidos por siete realizadores (David Muñoz, Iván Ruiz, Jordi O. Romero, Dani Moreno, Ciro Altabás, Sergio Colmenar y Zoe Berriatúa). El disco se presentaba en su momento como el primero de un nuevo sello destinado a acoger piezas españolas más o menos recientes “de calidad que, por imposiciones del mercado, no gozan de la merecida difusión”. Sin embargo, el sello nunca se consolidó, y hasta la fecha no ha llegado a aparecer un segundo volumen del mismo. Por su parte, en 2014, Cameo editó el DVD ‘Vengamonjas, directed by…’, un conjunto de siete cortos creados para la ocasión, dirigidos por artistas cercanos al grupo cómico Vengamonjas. Entre ellos, cineastas como Carlos Vermut, Isaki Lacuesta o Carlo Padial.

Más allá de este tipo de ediciones ‘transversales’, durante la década han visto la luz valiosísimos packs que rescatan filmografías completas (o, a veces, casi completas) de cineastas imprescindibles. Es el caso del pionero Segundo de Chomón, en un integral editado por Cameo y la Filmoteca de Catalunya en 2010; pero también de Jacinto Esteva (Cameo, 2017), Paulino Viota (Intermedio, 2014), Albert Serra (Cameo, 2019), Adolpho Arrietta (Intermedio, 2014) o Llorenç Llobet-Gràcia (Intermedio, 2018). Aunque en ocasiones estas recopilaciones incluyen largometrajes (es insoslayable la importancia de la recuperación de Vida en sombras, de Llobet-Gràcia, o de los Contactos de Paulino Viota, por poner dos ejemplos), todas ellas colocan al corto en el lugar de importancia que merece, sin relegarlo a una mera posición anecdótica.

Si, como parece, lo que justifica la compra (y, por tanto, la edición) de títulos en formato físico es esa idea de ‘valor añadido’, es lógico que ocasionalmente se pueda encontrar al corto como complemento en los DVDs o Blu-rays de largometrajes. Ha sido el caso de algunos títulos de cineastas muy puntuales: Las pequeñas cosas y Llacunes, de Carla Simón, aparecieron como extras en el disco consagrado a Verano 1993, tras el arrollador éxito de esta última, mientras que Lo siento te quiero, A o B y Habitantes, de Leticia Dolera, se incluyeron en la edición de su primer largo Requisitos para ser una persona normal. Por su parte, la muy necesaria recuperación en DVD de Vampir Cuadecuc, de Pere Portabella, vino acompañada de dos de sus trabajos breves, La tempesta y No al no.

Menos habitual (casi insólito, de hecho) es encontrar cortometrajes como extras de otro cortometraje, lo que en primer lugar presupone que un corto se erija por méritos propios como merecedor (y protagonista) de una edición en DVD. En 2017, a raíz del éxito de Timecode de Juanjo Giménez (que, además de ganar el Goya, el Gaudí y el Premio de Cine Europeo, se alzó con la Palma de Oro en Cannes, y fue nominado al Óscar), Cameo editó el cortometraje en DVD, acompañándolo de otras piezas del director: Rodilla, Nitbus y el díptico formado por las ‘comedias futbolísticas’ Libre indirecto y Máxima pena.

Ciertamente, solo cabe desear que esta práctica se extienda en el mercado doméstico, puesto que los contenidos adicionales son una oportunidad idónea, quizá única, para poner en circulación ciertos trabajos que, de otro modo, serían de muy difícil acceso para el público.

Pero, ¿qué ha sucedido, entonces, con esas ediciones sencillas de DVD que recopilaban, sin más, un puñado de títulos con el único nexo común de haber cosechado éxitos en un mismo festival, o de su buen resultado general en el circuito de los certámenes de cortometraje? Como avanzábamos más arriba, este tipo de iniciativas han tendido a la más absoluta escasez, al menos respecto a los años anteriores. Y, sin embargo, se pueden encontrar algunos intentos esporádicos de continuar por aquella senda. Cuestión distinta es el éxito de estas iniciativas, sobre todo, en cuanto a su vocación de perseverar en el tiempo.

Sirvan en este sentido algunos ejemplos: en 2009, Versus Entertainment y Cameo habían editado el DVD ‘Digital Short Film Festival - Edición 1’, con once de las obras presentadas a concurso en la primera edición del DSFF, de cortometrajes íntegramente rodados en formato digital. La iniciativa (al igual que el festival) no tuvo continuidad en la década siguiente, quedando como una isla singular en el mercado.

Una suerte ligeramente mejor corrió el Festival Mecal. En la pasada década, Cameo había editado ‘Mecal, décimo aniversario’, con una selección de cortos de las diez primeras ediciones del festival barcelonés. Sin embargo, dado el carácter interacional del certamen, la única pieza española que se incluía en ese disco es De buena mañana, de Isak Férriz. En 2012, sin embargo, aparecía ‘Festival Mecal: edición especial sexo y terror’, con algunos de los mejores cortometrajes de las últimas ediciones del certamen alrededor de ambas temáticas. En esta ocasión, de los doce filmes que se incluyeron, cinco eran cortometrajes españoles. Desde entonces, el certamen no ha comercializado nuevas recopilaciones. Por su parte, Tema distribuciones editó, en enero y agosto de 2014, sendos DVDs con cortometrajes españoles presentes en las dos primeras ediciones del festival Nocturna.

En marzo de 2011, Fnac, que había puesto en circulación varios DVD durante la década anterior, probó suerte en el formato de alta definición con ‘Filmoteca cortos, vol. 1’, un Blu-ray con diez cortometrajes españoles de diversa índole, que en general compartían el denominador común de su buen funcionamiento en festivales y premios (cuatro de ellos se habían alzado con el Goya en sus correspondientes años). Como tantas otras iniciativas de este tipo, nunca llegó a ver la luz un segundo volumen, dejando esta experiencia insólita de cortos en formato de alta definición como una anomalía absoluta. Sí salieron, unos años más tarde (en 2015 y 2016, respectivamente), otros dos DVDs de cortometrajes de Fnac, con el título de ‘El mejor cine en corto’ (volumen 1 y 2). Cada uno de ellos, de nuevo, contenía diez títulos recientes e igualmente multipremiados.

Pero no siempre la confección de DVDs de cortometrajes ha tenido una vocación comercial, o de difusión mayoritaria, sobre todo en el caso de los impulsados por festivales concretos. En ocasiones, los certámenes han apostado por recoger en disco algunos de los filmes premiados en sus distintas ediciones, sin ánimo de comercializarlos, sencillamente como una vía para promocionar tanto el propio festival como las obras ganadoras. Las estrategias en este sentido han sido también diversas. Por ejemplo, Medina del Campo confeccionó en 2017 una recopilación de los cortometrajes ganadores en los Certámenes de Proyectos de los últimos diez años, filmados en la localidad. Era el segundo disco de estas características que editaba; una década antes el festival había hecho lo propio con motivo de su vigésima edición. Es pronto, pues, para saber si 2027 traerá una tercera entrega de esta colección oficiosa, aunque la intención inicial está ahí: “La idea de editar DVD es mantener una tradición”, cuenta Emiliano Allende, aunque reconoce que el panorama no está claro: “No sé si en el futuro seguiremos con ese formato, porque los reproductores van a desaparecer con el tiempo. Los distribuidores tienen claro que van a mostrar, lo están haciendo ya, sus películas directamente con enlaces. Los costes son menores y la rapidez de difusión es mayor”. Por su parte, ALCINE había optado por la edición de su palmarés de manera anual hasta la 44ª edición, momento en el cual dejó de elaborar estos DVDs. Al fin y al cabo, como señala Luis Mariano González, “desde hace años, lo importante no es la copia, sino el acceso a un catálogo inacabable y en constante crecimiento. A los que hemos sido acumuladores de cultura nos ha costado más entenderlo, pero lo cierto es que no puedes comparar una filmoteca casera, limitada, costosa en términos de dinero y de espacio, con un catálogo como el que pueda ofrecer Filmin (por no hablar de las grandes plataformas internacionales). Habrá quien sienta nostalgia por fetichismo o apego al objeto, y siempre habrá coleccionistas, pero no dejará de ser algo residual y minoritario. Aunque en el terreno del corto, a pesar del esfuerzo de Movistar o Filmin, y de que están empezando a surgir algunas plataformas internacionales especializadas en el corto y el documental, siguiendo un modelo de suscripción, todavía hay mucho margen de mejora y las ausencias y lagunas en estos catálogos son infinitas.”.

“Ciertamente la edición de DVD ha quedado en desuso”, secunda Félix Piñuela. En 2009, Versión española había editado un DVD con algunos de los cortos emitidos, conmemorando los diez años del concurso Versión española/SGAE. Sin embargo, no parece que vaya a ocurrir lo mismo en el vigésimo aniversario. “Le damos vueltas a otras posibles formas de resumir y ofrecer lo más destacado de la década. También queremos festejar el vigésimo aniversario del concurso, que ya está a la vuelta de la esquina. Proyecciones en sala, emisión de un programa especial recopilatorio, libro conmemorativo…, muchas ideas revoloteando". Lo que parece claro es que el corto continúa buscando su sitio en el mercado doméstico, probando distintos caminos y variantes, tratando de aprovechar al máximo las ventajas de las ediciones físicas y sorteando las sempiternas dificultades derivadas de la siempre cuestionada viabilidad económica del formato.
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  TERRITORIOS DEL CORTOMETRAJE


Unión en la diversidad. El trabajo de las asociaciones en el sector del cortometraje español



Pilar García Elegido


"Si quieres llegar rápido, ve solo. Si quieres llegar lejos, ve acompañado".

Proverbio africano




El cortometraje español ha conseguido hitos importantes en la última década: nominaciones al Oscar, premios en Cannes, Venecia o Sundance. Estos logros no han alcanzado la promoción que hubiesen merecido, como tampoco el cortometraje parece terminar de encontrar el lugar que merece en el sector del cine y del audiovisual. A pesar de ello, sin duda se han producido avances en los últimos años. Una parte de esas mejoras tiene que ver con el trabajo de las asociaciones españolas vinculadas con el cortometraje. Trazaremos a continuación, de forma breve, un recorrido por el papel de las asociaciones en esta última década.


Una mirada internacional


Pero antes, una reflexión. Al empezar a escribir este artículo, recuerdo el Festival Internacional de Cortometrajes de Clermont-Ferrand, una referencia mundial, toda una apuesta creada en 1981 por la asociación Sauve qui peut le court métrage, que edición a edición ha conseguido hacer crecer este gran evento del cortometraje, hasta convertirlo en un referente.

En paralelo al festival, en Clermont-Ferrand se organiza el Mercado Internacional de Cortometrajes, donde todos los años hay una representación internacional muy destacada (más de 3.700 profesionales en su última edición, según datos de la propia organización). Allí se pueden observar las diversas formas de producción, promoción y distribución del cortometraje a nivel mundial y comprobar el papel de las asociaciones en países de todo el mundo. La orientación de su trabajo, la relación con las instituciones estatales y la financiación tienen puntos en común, pero difieren en cada lugar. Aquí entramos en un tema fundamental que enmarca el papel de las asociaciones y toda la cadena de trabajo de los cineastas del cortometraje: la importancia, en cualquier país, de la puesta en marcha de una estructura, un modelo de gestión del sector que articule, entre otras muchas cuestiones, la relación entre las instituciones públicas y las asociaciones que trabajan para mejorarlo. A lo largo de la historia reciente encontramos, internacionalmente y también en nuestro propio país, una gestión regida en ocasiones por la situación del momento. Pero hay excepciones.

Francia cuenta con una estructura bien definida, articulada a través de tres entidades:

– Centre National du Cinéma et de l’Image Animée (CNC). El organismo responsable del cine francés. Las ayudas y el control de la producción de cortometrajes son su función principal.

– Unifrance, que se encarga de la difusión internacional del cortometraje francés.

– L’Agence Du Court Métrage.La agencia del cortometraje más antigua y la más relevante. A diferencia de los dos organismos anteriores, públicos,esta es una asociación que se encarga desde el año 1983 de la gestión del cortometraje en Francia. Cuentan con un equipo de treinta personas trabajando y un fondo de más de 10.000 cortometrajes.Distribución de cortometrajes en salas de cine, programas educativos y organización de eventos son sus principales actividades.

En Francia esta estructura se ha creado y consolidado a lo largo de décadas de trabajo. Es necesario tiempo, y también es preciso ir construyendo un modelo de gestión sin dar pasos atrás (en este sentido, en España los cambios políticos suponen en ocasiones el replanteamiento o a veces la desaparición de programas o actividades, en lugar de realizarse un progreso continuado con modificaciones) que hacen más difícil el trabajo de las asociaciones, empresas y cineastas. Cada país debe diseñar su estructura dependiendo de numerosas variables: el número y características de las productoras, tipos de producción, financiación o articulación territorial, entre otras. Un análisis previo es importante, pero sin duda a la hora de plantear acciones concretas hay ejemplos de gestión a seguir, realizando las adaptaciones correspondientes. En cualquier esquema organizativo, uno de los puntos a determinar claramente es el trabajo de la administración en referencia al cortometraje y, directamente en relación, el papel de las asociaciones y los distintos agentes del sector. En España queda camino por andar en este tema, aunque durante esta década se han dado pasos.


El inicio


Para situarnos en la trayectoria de las asociaciones vinculadas al cortometraje en España en los últimos diez años conviene revisar de forma muy breve su historia, relativamente reciente. La atomización es una característica del mundo de la producción de cortometrajes y las asociaciones también parecen observar esa tendencia.

En 1989, directores, productores y técnicos de cortometrajes y primeros largometrajes fundan la Plataforma Nuevos Realizadores (PNR). La formación audiovisual, la promoción y defensa de los cineastas noveles y la difusión de las obras de sus socios son sus principales objetivos. Enseguida comienzan a mantener reuniones con el Ministerio de Cultura respecto a la creación de una línea de ayudas al cortometraje. Comienza así la relación entre la administración y la primera asociación española que se ocupa del cortometraje, la veterana.

En 2003 nace la Agencia del Cortometraje Español (ACE), una asociación que tiene como principales objetivos el fomento de la cultura del cortometraje y la preservación de su memoria, así como el apoyo y asesoramiento a cineastas, principalmente noveles. En 2015 cesa su actividad y la retoma en 2017 como Nueva Agencia del Cortometraje Español. La Foto del Cortometraje o el Encuentro de Networking de Cineastas son algunas de sus actividades.

En 2007 se produce el movimiento Indignados, cuando la Academia de Cine propone retirar de su gala principal los premios a cortometrajes. Después de cuatro mil firmas y de reuniones con representantes de este movimiento, la Academia cambia de decisión. Surge entonces la posibilidad de aunar la energía reunida en defensa del cortometraje en una nueva entidad que aglutine a todos los sectores implicados en el mundo del cortometraje (asociaciones, empresas, festivales, directores, técnicos, etc.). Nace así la Coordinadora del Cortometraje Español, con el propósito principal de situar el cortometraje en el lugar que le corresponde dentro de la industria cinematográfica.

Entrando ya en la última década, en 2013 nace la Academia del Cortometraje, impulsada por los creadores del festival Cortópolis (celebrado hasta 2014), cuyo objetivo primordial era conseguir para el cortometraje un reconocimiento equiparable a cualquier otra obra artística audiovisual. Uno de sus fines primordiales era organizar una gala de entrega de premios dedicada al cortometraje, pero la Academia parece cesar su actividad y en 2017 el festival itinerante CortoEspaña crea los premios Fugaz, retomando de alguna manera el testigo de organizar unos premios para galardonar lo más destacado del cortometraje español.

También en 2013 nace la Asociación de la Industria del Cortometraje (AIC) con el objetivo de reunir a las empresas y los autónomos dedicados profesionalmente a la producción/distribución de cortometrajes, para defender los intereses de la industria del corto ante cualquier institución pública, en negociaciones con televisiones, en mercados internacionales, y cualquier organismo ante el que las empresas dedicadas al cortometraje necesiten estar representadas.

Como vemos, en 2013 coinciden todas las asociaciones, con muchos objetivos comunes. Al ser el cortometraje un sector muy atomizado al que se incorporan constantemente nuevos cineastas, parece crearse un momento de cierta confusión respecto a las actividades y objetivos de las distintas asociaciones, especialmente para quienes dan sus primeros pasos en el cortometraje en esa época y buscan referencias.


Relación con las instituciones


Un tema fundamental para las asociaciones vinculadas al cortometraje, y al cine y al audiovisual en general, es el modo en que estas se relacionan con las instituciones.

El Ministerio de Cultura y Deporte, a través del Instituto de la Cinematografía y de las Artes Audiovisuales (ICAA), es el principal interlocutor institucional. La relación comienza a partir de la creación de la PNR, pero durante la última década hay un momento en que se intensifica ese vínculo. Se trata de la presentación, en 2013 y en el marco del Festival de San Sebastián, de la Coordinadora del Cortometraje, de la Asociación de la Industria del Cortometraje y de El día más corto, una interesante propuesta de promoción del cortometraje que realiza ese año su primera edición en España. En la presentación participa la directora del ICAA en aquel momento, Susana de la Sierra, que introduce un decálogo de trabajo en torno al cortometraje  elaborado en colaboración con las asociaciones en fechas precedentes. Crear una ventanilla única del corto en el ICAA, estudiar posibles ayudas distintas a las subvenciones, revisar las ayudas a la distribución, la educación audiovisual, estudiar la financiación a través de exenciones fiscales o el tratamiento específico del corto en la Ley del Mecenazgo son algunas de las medidas incluidas en ese decálogo.

La Coordinadora del Cortometraje, PNR y AIC proponen, a partir de la presentación de 2013, que el Festival de San Sebastián sea un punto de encuentro anual para valorar avances y presentar las acciones concretas realizadas. Se promueve una relación continua con el ICAA de avance en el decálogo muy importante para poder progresar en el establecimiento del modelo que mencionábamos al inicio. De aquí nacen iniciativas como Shorts from Spain o Aula Corto, de interés para la promoción y educación audiovisual, de las que hablaremos más adelante. Pero, sobre todo, las asociaciones aparecen ante las administraciones e instituciones como un grupo unido y pasan a tener una relación continua de consulta y colaboración. De ahí la importancia de que sean capaces de trasladar una visión de conjunto del sector y dar voz a diferentes puntos de vista en torno a los principales temas del sector del cortometraje.

En alguna de las reuniones de años posteriores en San Sebastián se trata de la posibilidad de crear un organismo ‘autónomo y competente’ que centralice todo lo relativo a la producción, promoción, conservación, distribución, formación, comunicación e innovación del corto. El entonces director general del ICAA, Oscar Graefenhein, opinó que la figura jurídica podría ser una fundación, que podría conseguir desgravaciones. Este camino parece haberse detenido. Aunque en un plazo corto o medio no pueda ponerse en marcha una entidad dedicada al cortometraje, el ICAA siempre puede seguir avanzando en el refuerzo de personal y medios destinados al cortometraje dentro del propio Instituto, algo por lo que las asociaciones están trabajando. Como también están participando en la negociación de ayudas y normativas esenciales para el sector. Por ejemplo, en 2019 las asociaciones han tenido reuniones con el ICAA con motivo de las resoluciones de ayudas a cortometrajes sobre proyecto y a cortometrajes realizados. Se han llevado a cabo propuestas de modificación, especialmente respecto a la baremación (ampliando los criterios objetivos), que han sido incluidas en las convocatorias de 2020. La producción es el eje a partir del que se construye el sector. Resulta esencial que el ICAA y las asociaciones trabajen conjuntamente para favorecer líneas de ayudas que vayan renovándose de acuerdo con los cambios del sector y favoreciendo que el cortometraje tenga su lugar en la industria.

Las asociaciones también han establecido cauces de colaboración con los departamentos responsables del corto en las Comunidades Autónomas que, junto a la administración nacional, son fundamentales para la financiación del cortometraje a través de sus propias convocatorias de ayudas a la producción. También realizan acciones relevantes de promoción. Aunque por la brevedad del texto no podemos entrar en el detalle del trabajo de las asociaciones con cada comunidad autónoma, desde la experiencia que tenemos respecto a la Comunidad de Madrid, PNR, AIC y Coordinadora del Cortometraje han participado siempre de forma muy activa en las múltiples propuestas en torno al cortometraje. Han estado siempre atentos a todos los temas vinculados a las líneas de ayudas y mantienen una colaboración continua en eventos, actividades y festivales como la Semana del Cortometraje, en la que AIC coordina el Foro de Coproducción y PNR y Coordinadora del Cortometraje organizan actividades y participan en el Foro Profesional.


Cortometraje y educación


Vivimos rodeados de un permanente bombardeo de imágenes. El cine y el audiovisual son elementos clave de la cultura contemporánea. Sin embargo, no existe una asignatura en el sistema educativo actual español que dote a los alumnos de conocimientos básicos de gramática audiovisual, o les muestre las grandes obras y los grandes maestros del cine mundial. Asociaciones y cineastas han lanzado diferentes propuestas de interés en los últimos años respecto a esta materia, absolutamente clave en el desarrollo de niños, niñas y jóvenes y también para el futuro del sector cinematográfico.

El cortometraje es un formato de una duración muy apropiada para la educación audiovisual en el aula y como herramienta de apoyo a diferentes asignaturas. Destacaremos aquí la creación en 2016 de la plataforma Aula Corto, impulsada por el Ministerio de Cultura y Deporte en colaboración con PNR, AIC y Coordinadora del Cortometraje, con el objetivo principal de ofrecer a la comunidad educativa el cortometraje como herramienta para el aula de una forma legal.

El portal Aula Corto cuenta con cortometrajes que tratan diversos temas interesantes para trabajar la educación audiovisual, la formación en valores y el entretenimiento. Cada cortometraje va acompañado de una guía didáctica que ayuda al docente planteando técnicas, procedimientos y estrategias que apoyan el proceso de aprendizaje. Su uso y acceso es gratuito para profesores de Enseñanza Primaria, Secundaria, Bachillerato y Formación Profesional.

Un proyecto interesante, nacido del trabajo conjunto de las asociaciones y la administración estatal, que ojalá pueda ampliar sus contenidos y su promoción. También, quizás, impulsar la colaboración o la convergencia con alguno de los programas de educación audiovisual que están impulsando otras entidades. Un paso interesante en el largo camino que nos queda por recorrer en España en el terreno de la educación audiovisual.


Festivales, eventos y proyecciones


Siendo los festivales la principal ventana del cortometraje, tiene todo el sentido que las asociaciones del cortometraje trabajen en la organización de festivales y eventos de promoción y también en la elaboración de propuestas para mejorarlos.

La Plataforma Nuevos Realizadores cuenta con un festival de organización propia. En 1991 creó su 1ª Muestra Nacional de Cortometrajes, germen del Festival de Cine de Madrid FCM-PNR, que se ha convertido en un evento propio de la ciudad de Madrid, siendo el certamen cinematográfico independiente más antiguo de la capital, además de un escaparate de producciones emergentes. En 2020 celebra su 29ª edición de forma presencial y también online a causa de la pandemia de la COVID-19. Además, desde 2008 durante todo el año organizan proyecciones de obras de sus socios y socias, con el fin de abrir nuevas ventanas para los cortometrajes, a través de acuerdos con distintas entidades, como Filmoteca Española o SGAE. En los últimos años, este circuito de exhibición se ha ampliado celebrando sesiones de cine fuera de la capital gracias a la muestra ‘Mujer y Cine PNR’ y a iniciativas con otras asociaciones del sector o festivales. Recientemente, a raíz de la pandemia, se ha lanzado la iniciativa Short Boxing PNR, reinventado las proyecciones de manera online.

Con el objetivo de promover la profesionalización de los festivales, AIC lanzó en 2013 el Código de buenas prácticas en festivales de cortometrajes. Realizado por un grupo de trabajo formado por todas las distribuidoras de AIC y algunos productores, el código propone un marco de recomendaciones a festivales sobre temas como la estandarización de sus bases, el pago de premios (un tema generador de cierta controversia estos años ha sido el pago por selección), la calidad de proyección, las cesiones de derechos o las proyecciones paralelas, entre otros aspectos. Para la discusión de los puntos iniciales se convocó a más de doscientos festivales de todo el territorio nacional y, desde entonces, se han venido realizando debates en diferentes ciudades y eventos. A continuación, en 2016, AIC puso en marcha el Certificado AIC de Calidad para Festivales de Cortometraje, una distinción anual para destacar a los festivales que realizan de forma adecuada la difusión, protección y profesionalización del cine y su industria, y en especial del cortometraje.

De una iniciativa de carácter industrial pasamos a un evento que tiene que ver con la promoción del cortometraje a un público general, pero que también tiene el interés de enlazar el cortometraje español con el internacional, ya que ‘El día más corto’ es un evento que se desarrolla en diversos países del mundo el día 21 de diciembre, la jornada más breve del año. En España se empieza a celebrar en 2016, con el impulso y la organización de la Coordinadora del Cortometraje. El objetivo es dar a conocer el cortometraje español a través de proyecciones gratuitas en todo tipo de espacios, por lo que la Coordinadora establece relación con entidades públicas y privadas para aumentar la participación y promocionar el evento. Una propuesta muy interesante que, con los medios necesarios, puede actuar como una gran campaña promocional del cortometraje y de los valores del cine. Este tipo de eventos resultan necesarios para acercar el formato a nuevos públicos.


Promoción exterior


En un mundo globalizado, en el que, además, el cortometraje español cuenta con el prestigio de importantes premios y selecciones en festivales internacionales, las asociaciones promueven la difusión internacional del cortometraje, coincidiendo en este punto con los objetivos de promoción del cine español y de los nuevos valores del mismo. Por otra parte, esta promoción resulta a la larga un elemento importante para contribuir a la recuperación económica de la inversión de los cortometrajes –siempre difícil– vía premios, venta a canales internacionales, etc.

Las asociaciones impulsaron el regreso del ICAA al Mercado Internacional de Cortometrajes de Clermont Ferrand, al que había dejado de asistir durante algunas ediciones a partir de la crisis económica de 2008. Se volvió a organizar el stand Shorts from Spain, donde participan también las comunidades autónomas. Esto supuso un paso para el encuentro con las instituciones regionales y el punto de inicio del establecimiento de reuniones periódicas de coordinación.

Otra iniciativa que nace del trabajo de colaboración en promoción exterior entre asociaciones e ICAA es el catálogo Shorts From Spain, una herramienta para difundir el cortometraje español en mercados, eventos y festivales, que cada año recopila la difícil selección de diez cortometrajes destacados. En un principio se seleccionaban obras relevantes del año anterior, pero no resultaba eficaz para los mercados, que buscan novedades, por lo que acabó modificándose ese criterio.

Hay muchas vías indirectas de promoción internacional. La coproducción no es  promoción, pero impulsa a esta entre los países coproductores de los cortometrajes. PNR, AIC y Coordinadora del Cortometraje llevan años participando en la comisión española de selección de proyectos de Euroconnection, el programa de coproducción de cortometrajes del Mercado de Clermont-Ferrand, al que ya han accedido varios proyectos españoles.

Hay tanto por hacer en promoción internacional que resulta imprescindible valorar muy bien los recursos y analizar cómo pueden tener más rendimiento. También es importante tener en cuenta el impacto que las tecnologías van a tener en los mercados y eventos presenciales en los próximos años, porque está claro que  se avecinan muchos cambios.


Relación con otras asociaciones


En este apartado es importante destacar la creación, en los últimos años, de una comisión permanente para los asuntos del cortometraje en la Academia de Cine, una iniciativa promovida por las asociaciones del cortometraje que contribuye a crear un terreno de diálogo respecto al tema en la entidad asociativa más destacada del país.

La diversidad de asociaciones dedicadas al cine y el audiovisual en España hace necesaria su unión para el trabajo en temas comunes, tanto respecto a la administración como en relación con otras entidades y acciones. En este sentido es interesante el movimiento de unión de asociaciones a partir de la crisis provocada por la COVID-19. En concreto, PNR participa en la Alianza del Audiovisual, que reúne a más de una decena de asociaciones. Suponemos que puede ampliarse este movimiento de agrupación en el futuro próximo, ya que se pueden establecer objetivos comunes y, de cara a la interlocución con la administración o con cualquier entidad, resulta difícil establecer un diálogo individual con cada uno de los agentes del sector.


Preparar el futuro


Hasta aquí un breve recorrido por algunas de las principales propuestas de las asociaciones del cortometraje en la última década. De cara al futuro quizás haya que tener en cuenta algunas cuestiones:

– Importancia de dar pasos hacia una estructura de gestión del cortometraje adaptada a las circunstancias españolas, en la que las funciones de los programas y de los diferentes agentes –entre ellos, las asociaciones– cuenten con objetivos y recursos definidos, donde las propuestas que haya –sean las que sean, cuantitativa y cualitativamente– se interrelacionen en el cumplimiento de esos propósitos. Ese modelo debería tener entre sus principales objetivos la profesionalización del sector y el trabajo por ampliar sus fuentes de financiación y mejorar sus condiciones de producción, de distribución y exhibición, cuestiones por las que las asociaciones llevan años trabajando.

– En relación con el punto anterior, establecer programas y eventos con objetivos comunes. Los programas y eventos tienen sentido por sí mismos, pero aumentarán sus logros si se encuadran en una estructura en la que se establezcan claros objetivos en los distintos epígrafes de producción, promoción, distribución, eventos, etc., y también a través de la interrelación de los distintos agentes.

– Integrar intereses y sensibilidades. Las asociaciones del cortometraje trabajan en un sector atomizado al que se incorporan constantemente nuevos profesionales. Tienen el reto de atraer más asociados e incorporar esas nuevas voces, de forma que sus propuestas sean altavoz real de la opinión y el estado del sector.

– Una mirada atenta hacia tendencias futuras. Las fronteras tradicionales en la duración de los formatos, respecto a las ventanas y otros muchos aspectos van a seguir cambiando al ritmo de la tecnología y la evolución global del sector del cine y del audiovisual. Esto implica la necesidad de tener la mirada muy abierta a las tendencias futuras y, si puede ser, adelantarse a ellas.

Casi nada es imposible. Nada es fácil y nada es perfecto, tampoco. Todo requiere tiempo y estrategia. Los primeros pasos del camino están trazados. Hay que agradecer a cada una de las personas que durante esta década han aportado su trabajo en favor del cortometraje a través de las asociaciones y animar a todos a continuar el camino apasionante de mejorar el sector. Paso a paso.


Fuentes:
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El cortometraje en las escuelas de cine


Javier Rueda


La producción nacional de cortometrajes continúa encontrando un impulso renovador en las escuelas de cine, las cuales equilibran un creciente volumen de obras firmadas por sus matriculados, con una significativa visibilidad de estos trabajos en festivales, certámenes y reconocimientos académicos. En un intento por tomar el pulso de los cambios y tendencias experimentadas en algunas de estas escuelas del territorio nacional durante esta última década, se puede detectar un sano inconformismo y espíritu de innovación permanente.


ESCAC


Fundada en 1993, la Escola Superior de Cinema i Audiovisuals de Catalunya (ESCAC) ha experimentado esta última década algunas transformaciones en los mecanismos de producción artística para canalizar las películas que continúan saliendo de sus aulas. La ESCAC desarrolla en la actualidad un Grado de 240 créditos, que implican cuatro cursos académicos. Los dos primeros proporcionan a los estudiantes una formación común y polivalente basada en cuatro ejes: prácticas de narración audiovisual, estudios fílmicos, tecnología audiovisual e introducción a los oficios audiovisuales. En los dos últimos años, los estudiantes reciben formación propia ya de la especialidad escogida: dirección, dirección de arte, dirección de fotografía, documental, guion, montaje, producción, producción digital y sonido. El coste ha ido variando a lo largo de los años hasta llegar a los 9.900 € por curso.

Jaume Macià, director de estudios dentro del área de pedagogía de la escuela, explica así la incorporación de los alumnos en las prácticas: “Se introducen [las prácticas] en primero y se mantienen durante los cuatro cursos. En primero y segundo, se forman grupos reducidos, de cuatro o cinco alumnos. Cada alumno dirige entre cuatro y seis prácticas en primero y el mismo número en segundo, además de participar en las prácticas de sus compañeros de grupo. En tercer curso, con los alumnos ya en sus especialidades, se forman grupos más grandes, de unas ocho personas, normalmente de especialidades diferentes. Cada uno de estos grupos lleva a cabo ese año entre ocho y diez cortometrajes, en los que los estudiantes suelen llevar ya a cabo las funciones propias de su especialidad. Las prácticas de cuarto son los proyectos finales o trabajos de fin de grado. Se trabajan los guiones durante el primer semestre, se presentan a un tribunal que escoge los que se van a producir (unas doce ficciones y unos seis documentales por curso) y, una vez dictada la resolución por parte de tribunal, empieza el proceso de preproducción”.

En todos estos trabajos, los futuros cineastas son guiados por el profesorado de la escuela: “En los tres primeros cursos, el responsable del acompañamiento de los alumnos es el profesor de prácticas, que suele tener un perfil de dirección y es capaz de tutelar a los estudiantes en todas las fases del proyecto (guion, producción, montaje...). Los trabajos de final de grado se realizan bajo la tutela de la productora de la escuela, ESCAC Films. Los tutores son ya profesionales específicos para cada una de las fases del proyecto (un montador asesora a los alumnos en la fase de montaje; un sonidista, en la de sonido, etc.)”.

En el primer ciclo la teoría corresponde aproximadamente a un tercio de los créditos, mientras que el resto se dedican a asignaturas prácticas y teórico prácticas. En segundo ciclo, toda la formación es eminentemente práctica. Macià resalta la importancia que tiene el cortometraje dentro de los planes de estudio de la escuela: “El cortometraje es un elemento clave en la formación. Todas las asignaturas de prácticas de lenguaje audiovisual, desde primer a cuarto curso, tienen en su base el corto, y los Trabajos de Final de Grado son cortometrajes. Un alumno de la ESCAC puede haber participado, al final de su formación, en más de cincuenta cortometrajes”.

En esta última década, Escándalo Films, que era el sello que producía largometrajes y cortometrajes para alumnos de la escuela, da paso a una nueva entidad, ESCAC Films, mientras que la marca Escándalo Films queda como productora para segundos trabajos de los (ex)alumnos. Lita Roig, directora de ESCAC Films, explica los motivos que impulsaron este cambio y los mecanismos actuales de esta nueva plataforma.

“En 2012 ESCAC decide crear su propia productora, ESCAC Films, que, recogiendo el testigo y la experiencia de Escándalo Films, nace con dos claros objetivos: por una parte, profesionalizar la metodología de trabajo de las producciones académicas y, por otra, vehicular toda la producción académica desde la fase de desarrollo hasta la promoción. El reto de ESCAC Films es el de asentar las bases y afianzar un tipo de producción que posibilite la promoción y la incorporación de los jóvenes talentos formados en la ESCAC a la industria del cine y del audiovisual, destacando su excelencia y capacidad de innovación. ESCAC Films gestiona y coordina la presentación de sus producciones en festivales, tanto a nivel estatal como internacional, y paralelamente da soporte a los alumnos en todo aquello relativo a la distribución y explotación de las producciones”.

Entre los muchos cortos producidos en la escuela y con una saludable trayectoria en festivales, destacan títulos como En la azotea, de Damià Serra (nominado a Mejor Cortometraje de Ficción en los XXXI Premios Goya y en los IX Premios Gaudí, Primer Premio en la SEMINCI y presente en la Berlinale, entre otras distinciones). También nominado a los Goya y los Gaudí resultó, más recientemente, Tahrib, de Gerard Vidal. Pero la lista de piezas reseñables es amplia: cortos como Víctor XX, de Ian Garrido (Tercer Premio de la Cinéfondation en el Festival de Cannes), Con la boca cerrada, de Anna Farré (Mejor Dirección en la Semana de Cine de Medina del Campo en 2015), La cueva sagrada, de Aleix Massot (Mejor Cortometraje en el Los Angeles Independent Film Festival), Lina, de Nur Casadevall (Mejor Dirección en Málaga, y Young Directors Award en el Silver Screen Short Film Europe, en 2017)...Como puede verse, el recorrido de las obras no se limita al territorio nacional. Así, Adalamadrina, de Carlota Oms participó en la Sección Oficial del Festival de Sundance en 2019; El camino de Santiago, de Mario Monzó resultó ganador en los Sundance TV Shorts de 2018; por su parte, No me despertéis, de Sara Fantova, participó en la Sección Oficial del Festival de Rotterdam en 2019.

En el ámbito del documental, la escuela también cuenta con un nutrido currículum, del que podríamos resaltar Sasha, de Félix Colomer (presente en la SEMINCI y nominado a los Gaudí), Histories de l’arrabassada, de Ferrán Romeu (Mejor Documental en la sección Premier Pas del festival Visions du Réel en Suiza), o Mikele, de Ehkiñe Etxeberria (Mejor Mediometraje en Alcances y Mención Especial del Jurado en Documenta Madrid).
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    Sasha (Félix Colomer, 2016).

  




Estos son los cortometrajes producidos en el seno de la escuela durante la década:



  	Curso 2010-11





	A perro flaco, Laura Ferrés.

	Anniversari, Anna Petrus.

	Bajo el párpado, Anna Casals.

	Camilo, José Sierra.

	Cuando estalle la mañana, Pablo Suárez.

	Dios por el cuello, José Trigueiros.

	Eslabón, Miguel Velilla.

	Esperando a Zeto y Besho, Alexandra Rozas.

	La llorona y el secreto del indio, Albert Martínez.

	Le cordon, Cecile Juan.

	Lunático, Edu Sola Documental.

	Megazoe, Marc Oller.

	Mi hermana pequeña, Víctor Morcillo.

	Mi primer beso, Albert Manich.

	Nadador, Dani de la Orden.

	Por hacer mi poesía, Sergi Cameron.

	Tándem, Marc Viñas.

	Trigo, Guy Pérez.





  	Curso 2011-12





	Adri, Estibaliz Urresola. 

	Alex, Laura García.

	Alianza, Camilla Mantovani.

	Buscando a Lior, Edu Roerich.

	Cuerpos celestes, Ivonne Vásquez.

	Dinosaurio, Miguel Sanmartín.

	Echevarriatik, Etxeberriara, Ander Iriarte.

	El ritmo en sus venas, Juan Poveda.

	Engranatges, Marina Estaña.

	Hogar hogar, Carlos Alonso.

	Huellas de ausencia, Anna Monras.

	Kayak, Marc Pujol.

	La otra cena, Albert Blanch.

	La senyora que feia senyors, Carmen Sánchez.

	Murmuros, Ursula Gallemí.

	O’60mg, Gerard Martí.

	Quiero, Bernat Gual.

	Solitarios, Rubén Montero.

	Timothy, Marc Martínez.

	Última voluntad, Albert Camps.

	Un día especial, Dani Padró.

	Una hora, un paso, Bernat Gual.

	Y otro año perdices, Marta Díaz de Lope Díaz.





  	Curso 2012-13





	10 Miles to Bisbee, Oriol Rigata.

	Aún hay tiempo, Albert Pintó.

	Burbujitas, Lucía Alemany.

	Bus Story, Jorge Yúdice.

	Café para llevar, Patricia Font.

	Campanadas, Simon Garcia-Miñaur.

	Canguro, Pau Cabarrocas.

	Casting, Daniel Mena.

	Con la boca cerrada, Anna Farré.

	Eclipse, María Sosa.

	Ed, Albert Mallol.

	Ford Escort, Estel Díaz.

	Hay que ver, Pere Sala.

	Historia de la rabassada, Ferrán Romeu.

	La cabaña, Maria Abenia.

	La mala llet, Mireia Fontanals.

	Mama Tunza, Blanca Latorre.

	Mar de fons, Bruno López.

	Mirror, Joan Tomàs.

	Permanent Together, Antonio Marco Marenco.

	Poor Sailor, Victor Carrey.

	Pulsión sangrienta, Gerard Tusquellas.

	Recuerdo que he vivido, Anna Sitjà.

	Sagnant, Tati Dunyó.

	Somos amigos, Carlos Solano.

	Taxi, Miki Díaz.

	Tetas para el rey, Aitor Iturriza.

	VHS, Pere Sala.





  	Curso 2013-14





	Álex y Eric para siempre, Leandro Adef.

	Ausente, Jaime Herrero.

	Camises cap al cel, Jordi Ferré.

	Cartes al meu fill, Nina Solà.

	Delta, Joan Fuentelsaz.

	Distancia, Victoria Marhuenda.

	En la azotea, Damià Serra.

	Fracturas, David David.

	La cueva sagrada, Aleix Massot.

	Lejano, David Beltrán.

	Lina, Nur Casedevall.

	Mater Salvatoris, Marc Barceló.

	Milagros, Jordi Prieto.

	Només els valents, Blanca Vendrell.

	Queer, Ian Garrido.

	Setiembre, Jorge Castrillo.

	Si vis pacem, Monika M. Bysina.

	Tándem, Leandro Alastuey.

	Todo lo que callas, Ana Ferron.

	Transitant l’impás, Pol Picas y David Galindo.

	Trece días de octubre, Alvar Andrés.

	Trío, Alex Mañas.

	Víctor XX, Ian Garrido.

	Zeit, Dennis Siemon.





  	Curso 2014-15





	¿Y ahora qué?, Marc Chica.

	Amo. Alex Gargot.

	Cal fer el cor fort. Marc Caballero.

	Casa. Cristina Sánchez.

	Cenizas. Cristina Juliana.

	El andar del borracho, Pol Armegol.

	Entre la ola y la roca, Manuel López.

	Et toca a tu, Pol Bassa.

	Hubo un lugar, Irene Garcés.

	L’home llop, Lluís Sellarés.

	La redacción, Alba Tejero.

	Limboland, Jim Sorribas.

	Natularleza muerta, Gal.la Hernández.

	Néboa, Claudia Costafreda.

	Pilotos, Pep Santiago.

	Puc dir una cosa?, Félix Colomer.

	Quédate conmigo, Bruna Garcés.

	Ringo, Adrià Pagès.

	Terapia, Sergio Hernández.

	Verano del 78, Serapi Soler.

	Wasp, Frank Lucas.





  	Curso 2015-16





	Coplillas por Bombay, Jaume Miranda.

	Duelo, Mael Santiago.

	El camino de Santiago,Mario Monzó.

	El escarabajo al final de la calle, Joan Vives.

	El pa no é t’als egues, Marc Vivancos.

	Friendship, Marta Busqueta.

	Insidia, Paco Ruiz.

	Isla baldía, Anna Meléndez.

	La estación, Javier Chacártegui.

	La poesía solo muere cuando termina, Adelaida Lamas.

	La rosa, Anna Novell.

	La última virgen, Bárbara Ferrer.

	Mi lápiz azul, Víctor Cruz.

	Mikele, Ekhiñe Etxeberria.

	Nómada, Daniel Olmos.

	Rocco, Gerard Nogueira.

	Sin escrúpulos, Héctor Prieto.

	Thanatos, Axel Sánchez.

	The Times and Tales of Waddah Faris, Teymur Faris.

	Varadero, Bruna González.

	We Are Going Live, Santiago Semino.





  	Curso 2016-17





	Adalamarina, Carlota Oms.

	Alma, Ana Millán.

	Ama, Julia de Paz.

	Benidorm 2017, Claudia Costafreda.

	Caronte, Pol Vidal.

	Catapulta, David Heredia.

	Confort Tv, Iván Valencia.

	Devalar, Mar García.

	Empathy, Pepe Gay.

	Gusanos de seda, Carlos Villafaina.

	Los Bermejo, José Fernandez-Ark.

	Moros en la costa, Damià Serra.

	Motivos personales, Brian Hermida.

	Nacho no conduce, Alejandro Marín.

	No me despertéis, Sara Fantova.

	Rewinding Quim, Carles Tamayo.

	Rígido, Pablo Miralles i Fernando López.

	Sin pausa, José Martínez.

	Sobre las cabezas, Carlos Batlló.

	Tahrib, Gerard Vidal.

	Tàndem, Alba Salmeron.

	Te busco en todos, Celia Giraldo.

	Tens talent, Enric Vilageliu.

	Uncoloured Girl, Charlie García.






  	Curso 2017-18





	A ver si me lo puedo perdonar, Águeda Sánchez.

	Atópica, Julia García.

	Bristol, Sergi Merchan.

	Calvario, Lluís Margarit.

	Denise, Guillermo Rivera.

	Desletargia, Pep Salvador.

	Diary of a Railway Man, Maria Riera.

	Feroz, Nina Amat.

	Flora, Ana Mateu.

	Grietas, Alberto Gross.

	Home fèrtil, Pere Sastre.

	Instante de dos, Ran Shao.

	Judoka, Daniel Belenguer.

	La sombra del cerezo, Anna Puiggalí.

	Los apaches, Asier Ramos.

	Los páramos, Jaime Puertas.

	Marleni, no Marlen, Carmen Aumedes.

	Moderna, Jesús Zambrana.

	Ni oblit ni perdó, Jordi Boquet.

	Nuestro valle, Jordi Prieto.

	Outsiders, Jaume Bernabeu.

	Preludi, Adrià Guxens.

	Solsticio de verano, Carlota González-Adrio.

	Un brindis, Marcos Igual.

	Un paso más, Hajar Boutjar.

	Viva la capital, Cayetano López i Tomàs Bayo.

	Who Is She, Greta Díaz.





  	Curso 2018-19





	A Spot in the World, Carlos Robisco.

	Acariciar un gato, Fabio Pereztol.

	Amunt la vall, Júlia Roigé.

	Club silencio, Irene Albanell.

	Comunión, Víctor Mejías.

	Con vistas al mar, Marc Luguera.

	Cuenta atrás, Julia Marcos.

	El octavo arte, Pau Vidal.

	El pantano, Enrique Perales.

	El saber perder, Marc Puig.

	Gigi y las ciudades, Samuel van den Heuvel.

	Hacerse el muerto, David Bustos.

	Herència, Eudald Corominas.

	Kamba!, Carolina Kozeluk.

	La caída del vencejo, Gonzalo Quincoces.

	Libro de lectura inicial, Diego Cepeda.

	Llet salvatge, María Besora.

	Malamar, Claudia Turró.

	Nido, María Cánovas.

	Personaje, personaje, Renata Rezende y Begoña Izquierdo.

	Peter Dollar, Luis Franze.

	Plantas, monstruos y Rock and Roll, Edu Marín.

	Si amanece nos vamos, Alvaro Feldman i Laura Obradors.

	Tardor, Helena Oller.

	Todas mis avispas, Daria Molteni.

	Traslado, Marius Intente y Rebeca Saavedra.





  	Curso 2019-20





	Álex fuera del agua, Lluc Lobez.

	Aurora, Nil Manrique.

	Como agua de mayo, Iris Irish.

	Domo o la luz mágica, Javier Calvo.

	Entreterrestres, Lucas Parra.

	Frío polar, Albert Perdic.

	Golondrinas, Maria Vilaseca.

	L’altra banda, Sonia Buj.

	La blanca doncella, Max Torres.

	La meva sang, Claudia Romeu.

	La perrera, Emilio López.

	La quimera de Yemayá, Irene Sesé.

	Luciérnagas, Christian Punzano.

	Manual de utopía para la vida moderna, Fernando Sánchez.

	Nadia, Sofia Farré.

	Piensa en regresar, Eduardo González.

	Son pardos, Carlos Llaó.

	Te llevo en la piel, Marta Fuentes.

	The Fading Faces, Dhanraj Barkote.




ECAM


La Escuela de Cinematografía y del Audiovisual de la Comunidad de Madrid (ECAM) experimenta también transformaciones y nuevos retos en torno a la producción de cortometrajes en sus graduados. María Pardo, del departamento de comunicación de la ECAM, traza así el perfil de sus alumnos ya graduados, a partir de ese momento ‘alumni’:

“Actualmente el alumni de la ECAM tiene una edad media de 23 años al iniciar sus estudios. Durante esta década el género de los alumnos se ha encontrado bastante equilibrado, con una media de un 60% de hombres y 40% de mujeres. El 50% de los estudiantes españoles son de la Comunidad de Madrid, con una amplia representación del resto de comunidades autónomas. Hay una tendencia al alza en el número de alumnos extranjeros que eligen nuestra escuela para realizar sus estudios, principalmente latinoamericanos pero también europeos”. Hay una gran cantidad de solicitantes, y solo una pequeña parte de ellos consigue entrar a la escuela. “En los últimos años, solo un 20% de los solicitantes son admitidos. El proceso de selección parte del envío de una carta de motivación junto al CV, una entrevista y una prueba de análisis cinematográfico”.

El profesorado de la ECAM se compone casi exclusivamente de profesionales del sector en activo, salvo algunos expertos en materias colaterales. Cada año más de cuatrocientos profesionales en activo del cine, la televisión y la publicidad pasan por sus aulas, platós y salas de postproducción para transmitir su conocimiento a las nuevas generaciones de profesionales. 

La escuela forma a sus alumni en la narrativa específica que conlleva el cortometraje con la asignatura de Narrativa del Cortometraje, que forma parte del plan de estudios en las diplomaturas de Guion y Dirección. En cuanto a la práctica, es un aspecto fundamental de la formación de la ECAM, contando el primer curso común con tantas prácticas como número de alumnos matriculados. En el segundo curso se realizan veinte rodajes de cortometraje, con mucha formación orientada, y en tercero se realizan siete cortometrajes financiados por la escuela. En la diplomatura de Documental, se realizan tantas prácticas como alumnos matriculados en segundo curso, y en tercero tienen la opción de realizar un corto, medio o largometraje, individual o colectivamente.

Los cortos o prácticas de la escuela durante el curso son en torno a 145 anuales. 102 ejercicios de primero, que no alcanzan el calificativo de cortometrajes (aunque, en puridad, lo sean) por ser planteados para que todos los alumnos roten entre los distintos puestos de una obra audiovisual, pero que sí son el germen de los que realizan posteriormente. Posteriormente se realizan veinte de ficción y catorce de documental en segundo; y siete cortos de ficción y tres cortos (o medios o largos) de documental en tercero.

Adicionalmente, la ECAM apoya a todos sus alumni mediante la iniciativa ‘Open ECAM’, mediante la cual la escuela pone a su disposición los medios de los que dispone; muchos de ellos hacen uso de esta iniciativa para sus primeros proyectos de cortometrajes profesionales. Para alumnos en proyectos académicos se realizan tutorías (tanto conjuntas como divididas por especialidad) durante el desarrollo de los proyectos, además de clases específicas sobre el mundo del corto. La escuela aporta también el dinero de los presupuestos de estos trabajos, así como todos los medios materiales: platós, estudios de montaje de imagen, estudios de montaje de sonido, sala de mezclas, sala de cine, salas de reuniones, equipamiento...

María Pardo apunta que los siguientes retos de la ECAM para el futuro son “todos los que marca la transformación del sector audiovisual actual. Para nosotros el verdadero reto es entender hacia dónde va el cine, la narrativa cinematográfica, e intentar mantener la enseñanza de la tradición unida a las distintas corrientes contemporáneas para intentar formar a cineastas lo más completos posibles, que además de encontrar su propia voz tengan los recursos que da el conocimiento profundo de las distintas cinematografías que han existido y que existen. El cortometraje, además de ser un formato y un medio de expresión extraordinario, es sin duda el mejor aprendizaje para nuestros alumnos. Para nosotros los cortos son tanto un medio de aprendizaje como un lugar de expresión, y como tal debe estar abierto a todas las evoluciones del lenguaje y el arte cinematográficos”.

Durante la última década, la presencia de la escuela tanto en certámenes nacionales como internacionales ha sido muy importante, logrando, además, numerosos reconocimientos. El departamento de distribución de la escuela se encarga de gestionar el viaje por festivales de los cortometrajes resultantes del último año de diplomatura, que se consideran sus óperas primas. El objetivo del departamento es promocionar dichas obras y acompañarlos en su primera incursión en el mundo audiovisual.

En los últimos diez años el departamento se ha encargado de la distribución por festivales de un total de 90 cortometrajes, con un total de 2.966 selecciones y 350 premios.

Cabe destacar la incorporación a dicha promoción, en estos tres últimos años, de la distribución de las obras documentales (que pueden ser corto, medio o largometraje). Destacan títulos como Los pilares, de Javier Cástor Moreno Biurrun, Claudia Negro García, Lucía Touceda y Raúl Vallejo; Eres niño como yo, de Iria Montes Librero, Magdalena Orellana y Roberto Pérez Morán y Yu Gang, dirigido por Luis Pagliery, Carolina Arancha Nery y Paco Nicolás.

Cuando hablamos de reconocimiento debemos recordar que son películas de escuela, teniendo en cuenta la competencia exterior a la que se enfrentan. Por este motivo podemos hablar de dos recorridos o estrategias. Por un lado, los festivales específicos de cortometrajes de escuelas, en los que puedan participar únicamente obras producidas dentro del marco educativo; por el otro, festivales generalistas, donde la competencia aumenta, ya que los nuevos cineastas se enfrentan a directores y productores que tienen más años de experiencia.

En esta década cabe destacar la trayectoria de Estocolmo (2010), de Juan Francisco Viruega, premiado en la categoría de estudiante en los festivales de Beirut y Taipei. También la de Sin palabras (2011), de Bel Armenteros, que gana el premio del público en el festival de Vila-Real y que también es galardonado en Leiden y San Juan de Alicante. O Los galgos (2012), de Gabriel Azorín, premiado en el certamen de cortos del programa Versión Española de TVE y en los festivales de Lille y Cinema Jove. Igualmente destaca Shoot for the Moon (2012), de Casandra Macías Gago, con presencia en Estados Unidos en RiverRun International Film Festival, Casablanca FIFE y Camerimage en Polonia entre otros.

Otros cortos a señalar son La noche de las Ponchongas (2014) de Roberto Bueso, premiado en Aguilar de Campoó y ALCINE; Oscillation (2015,) de Didac Gimeno, mejor pieza en el festival Student de Sydney y, finalmente, Take Away (2016), de Jorge Cantos, presente en la sección Escuelas de San Sebastian, Tel Aviv Student Festival de Israel y premiado en FICUNAM, en México, como mejor cortometraje. Destaca igualmente Cachorro (2017), de Jesús Rivera, con 51 selecciones (Festival de Medina, Festival de Escuelas de Uruguay, Black Canvas en Mexico y Festival de Sevilla entre otros) y obteniendo galardones en Almería y Málaga.

En los últimos tres años las tasas de inscripción han entrado con más fuerza, teniendo los distribuidores que replantearse ciertas estrategias. De este período podemos señalar cortometrajes como El sol de Ipanema (2018), de Víctor Villavicencio, con participación en el Concurso de Versión Española, Go Short - Short Film Festival Nijmegen en Holanda y la PNR y Adosados (2018), de Borja Álvarez Hérnandez, con presencia en FilmSchoolFest Munich, Alemania. En 2019 sobresalen títulos como Una habitación propia de Sandra Romero, seleccionado en el Festival de Cine Europeo de Sevilla, Panorama Andaluz y en la Semana del Corto Comunidad de Madrid – Escuelas y también Das neue Leben, de Ignacio Vuelta. Y, como hemos señalado, el documental se ha incorporado en la distribución y, en este sentido, destaca Los pilares, con un gran recorrido en festivales como Sevilla, ALCINE, D´A y Alcances (obteniendo el premio como mejor mediometraje en este último). Tampoco debemos olvidarnos de Ella muerta de frío, yo calada hasta los huesos (2019), dirigido por Elena Tara y presente en Sant Joan d'Alacant, Festival de Huesca y Tetuán International Film School Festival. Ya en 2020 (y, por tanto, fuera del período aquí analizado) aparecen títulos como Salir de aquí (2020), documental presente en el festival de Málaga, y La gallinita ciega (2020), con una reciente selección en Flickers Rhode Island Film Festival.



  
    [image: Estocolmo_foto]
    Estocolmo (Juan Francisco Viruega, 2010).

  




A continuación se incluye una relación de los títulos de fin de estudios producidos en la escuela y promocionados por esta durante el período 2010-20201:



  	2010





	Androides, María Pérez.

	Atasco, Anna Peris Lluch.

	Dentro del bosque, Luis Caballero.

	Estocolmo, Juan Francisco Viruega.

	Formol, Noelia Rodríguez Deza.

	La nadadora, Gemma Vidal.

	Limbo, Álvaro Elías.

	Los planes de Cecilia, Belén Gómez Sanz.

	Tanatorios, Miguel Méndez.






  	2011





	A tiempo, Guillermo Magariños.

	Dogballs, Ernesto Felipe Díaz, Hugo Llanas Lumbierres.

	El vampirito, Pablo Navarro-Rubio.

	Eso te pasa por barroco, Pablo Serrano Rosillo.

	Fase terminal, Marta Génova.

	Interés variable, Felipe Pardo.

	La broma, Luis Arenas López.

	La familia de mi novia, Guillermo Chapa.

	La lavadora, Ana Aurora Rodríguez, Andrea Correa Quiroz.

	Sin palabras, Bel Armenteros.

	Zurdo, Demetrio Elorz Lazkanotegi.





  	2012





	Agua pasada, Agnès Guilbault.

	El secreto del circo, Leyla Daruis Luis.

	In memoriam, Carmen Bellas.

	Los galgos, Gabriel Azorín.

	Ojos que no duermen, Leonardo Santana Zubieta.

	Piedra angular, Mariola Lledó.

	Shoot for the Moon, Casandra Macías Gago.

	Son dos días, Andrés Lopetegui Santos.





  	2013





	El bosón de Higgs, Cristina G. Molina.

	Irrompibles, Luis Grajera.

	La cicatriz, José Manuel Cacereño.

	La niña más guapa de Aguilón, Arrate Etxebarria, Paula García, David Romera.

	La tercera historia, Amanda Rodríguez.

	Los demonios, Miguel Azurmendi.

	Project K-9, Francisco J. Cabrera, Alicia Esteban, Elsa Esteban, Juan E. Forero, Victoria González, Adrián Parra, Iria Salgado, Pablo Serrano Rosillo, Huijun Shen.

	T’adhib, Raquel Bedia Berodia.

	Terapia, Beatriu Vallès Jimeno.

	Wade in the Water, Stefano Ridolfi.





  	2014





	Cañón corto, Alejo Serra Sánchez.

	Desportistas, Iván Ramírez Díaz, Juan Carlos Arniz, Ana Rodríguez Fernández.

	Firme usted aquí, Rodrigo Zarza Rioja.

	La noche de las pochongas, Roberto Bueso.

	Los intrusos, Jorge Juárez López, Bárbara Mora.

	No Place, Nina S., F. Engel.

	Sin título, Adriana Adeva, Mar Corrales Barrera.

	Teratoma, Óscar Díaz Cruz.





  	2015





	Bárbara, Santiago Esperón.

	Despertar, Marta Medina del Valle.

	Martes y sombras, Sergio Díez.

	Niña, Nacho A. Villar.

	Oscillation, Dídac Gimeno.

	Pueblo, María Pardo.

	Réplica, Lucien Burckel de Tell.





  	2016





	Bruno, Marina Siero.

	El hombre de hojalata, Adrián Climent.

	Sin tu latido, María Posada y Adrián Iglesias.

	Stalingrado, Anyora Sánchez.

	Take Away, Geórg Cantos.

	Tolerancia cero, Arturo Salmerón.

	Yo no he sido, Ángel Ripalda.





  	2017





	72 vírgenes, Max Lusson.

	Argentina, Joaquín Hermo.

	Cachorro, Jesús Rivera.

	Causa noble, David Oeo.

	Conversaciones, Magdalena Orellana.

	Espacio con memoria, Luz Arnao, Berta Rico de Torres.

	Hombre negro sin identificar, Javier Extremera Rodríguez.

	Ladrones de cuerpos, Orencio Carvajal.

	Lenda negra, Óscar Vincentelli, Elisa Celda, Claudia Gracia, Mario Sanz.

	Martina, ay Martina, Fátima Martín.

	Nada que ver, Manuel Manrique.

	Ni Bret ni Knat Wurst, Alejandro Renedo.

	Orgullo nacional, Víctor Ruiz Junquera.

	Servicio de habitaciones, Saúl Gallego.

	Yu Gang, Luis Pagliery, Carolina Aranha Nery, Paco Nicolás (largometraje 63 min.).





  	2018





	24:37, Belén Kruppa Robelo, Alberto Fernández Tiemblo, David Miranda.

	Adosados, Borja Álvarez.

	Anabel, Joaquín Pérez Ordóñez.

	Cuarteto, Alejandro Renedo.

	El sol de Ipanema, Victor Vicente Villavicencio.

	Eres niño como yo, Iria Montes Librero, Roberto Pérez Morán, Magdalena Orellana.

	La araña, Emiliano Granada Ortega.

	Mundos, Max Lusson.

	No odies al jugador, Héctor Herce Sánchez.

	Un verano en Madrid, Juan Andrés Cuéllar Moncada, Joaquin Hermo, Javier Extremera.





  	2019





	A la deriva, Juan Pablo Polanco.

	Colette, Telmo Basterretxea Seijo, Elena Saura Castaño, María López Torres, Jaime Baselga Agustí.

	Das neue Leben, Ignacio Vuelta.

	Ella muerta de frío, yo calada hasta los huesos, Elena Tara.

	Fjalbö, David Goñi y Alberto Larraya.

	Güestia, Laura Toledo.

	Habitación propia, Sandra Romero.

	Los pilares, Javier Cástor Moreno Biurrun, Claudia Negro García, Lucía Touceda, Raúl Vallejo.

	Retrato de un joven artista, Darío Rizzo, Julia Duato Stanton, Gerardo Pastor Gómez, Carolina Rodríguez Domínguez.

	Una orquesta vacía, Héctor Lázaro.





  	2020





	Carmen dormida, Carmen despierta, Antonio Llamas.

	Cuento chino, Rodrigo Bazzano.

	El país del extranjero, Pablo Centeno.

	La gallinita ciega, Víctor Luiz Riona.

	Las llamas del sol, Pepe Sapena.

	Próxima Centauri II, Zuhaitz Silva García, Pedro Muñoz-Calero Franco, Blanca Martín Secades, Jaime Sánchez Camacho.

	Salir de aquí, Paolo Aguilar Boschetti, Juan Manuel Ruiz Jiménez, Daniel Vidal Toche, Alejandro pérez Castellanos.

	Savasana, Jesús Díaz Morcillo.

	Un mal menor, Francisco Pérez Uscocovich.

	Yo soy la otra, Francesca Tremolada Silva, Carlos Enrique Fenoll Zajac, Abril Vila Truyol, Miriam Guerrero Sampayo.




Máster en Documental Creativo (UAB)


Otro foco relevante del contexto académico en el desarrollo del cortometraje se encuentra dentro del Máster en Documental Creativo, que se desarrolla en la Universidad Autónoma de Barcelona. Su coordinador general es Jorge Tur Moltó, director de un buen número de cintas de no ficción con amplio recorrido en el circuito de festivales de cortometraje. Tur apunta a una constante revisión de su programación teórica, así como de una búsqueda de nuevos caminos e innovaciones en el formato del corto documental: “En 2011 no existían los festivales de Documental Web”, señala. En 2012 surge dentro del máster el primer corto documental que busca la interacción con el espectador, un ‘webdoc’ pensado para ser visualizado, no desde una pantalla cualquiera, sino desde Internet: Seat. Las sombras del progreso (David Moya, Ferran Andrés, Cristina González, Marina Thomé y Sabrina Grajales). Y, desde ese momento, festivales como DocsBarcelona empiezan a interesarse por las posibilidades del documental interactivo. Do it your sex! DIYSEX (2019), dirigido por las cineastas Yaiza de Lamo, Juno Álvarez, Maria Lorente y Mariona Vázquez, sería el más reciente eslabón de esa fructífera creación innovadora del cortometraje creativo.

Desde la asignatura que imparte, el profesor Josep María Catalá defiende las posibilidades del ‘documental expandido’ o documental 360 VR. Algunas de sus clases están subidas a la web por la propia universidad2. Desde este modelo de documental, que se despliega dialogando con otras ramas y disciplinas, el marco teórico ofrece un heterogéneo y amplio abanico de perspectivas del ‘documentary across university’, tales como las que se recogen en las clases temáticas Performatividad en el cine de no ficción: Teatro y otras influencias, Métodos y estrategias del cine etnográfico, Humor y el cine de lo real en el documental y Cine documental y post-memorias, entre otros enfoques.

Dentro de las inquietudes del alumnado, Jorge Tur identifica temáticas sociales y reflejos de la realidad más cercana característicos del género del cine de lo real. A nivel práctico, y como sucede también con los proyectos de la ESCAC y la ECAM, el Máster, en estrecha colaboración con el alumnado, trabaja para que los documentales circulen por festivales nacionales e internacionales.

A continuación se detalla una selección de los títulos producidos bajo el paraguas del Máster:



  	2010





	El jardín de las razones perdidas. Daniel B. Farré, Eva Ariño, Marta Faúndez, Cristian Vázquez, Pere Esteve, Javier Losua.

	La cámara oscura. Cristiana Pecci, Deborah Chacón, Oriol Gracià, Sorur Amighi, Adrianna Requena, Sarah Garrahan.

	La máquina il·luminada. Jonás R. G., Ana Mª Reyes, Paloma Quesada, Zilia Garavito, Rafael Hernández, Dylan López.

	Me llamo Peng. Jahel Guerra, Victoria Molina, Consuelo Ábalos, Ian Ramos, Carlota Montero.





  	2011





	Aunque no sea cierto. Tate Arnau, Francisca Sepúlveda, Daniela Linares, Sebastián Lazo, Nicolás María, Natalia Solórzano.

	Bestiario urbano. Ester Angrill, Rebeca Cervantes, Jorge Corral, Neus Escoda, Enrique López, Silvia Pére.

	Hijos de Sansón. Lisa Andracke, Víctor Barberà Aranda, Joan Cuevas, Eloy Domínguez, Luís Rodríguez.

	Palabras armadas. Saruyi Matsuyama.

	Shahada. Anna Carolina Negri, Daniela Pintão, Giselle M. Avilés-Maldonadonado, Lidia García, María Iserte, Patricia Carballo.





  	2012





	Des de baix. Christina Pitouli, Miquel Hilari, Hugo Sales, Víctor Palacios.

	Fora de página. David J. Moya, Elena Macián, Mercedes Mangrané, Guillermo Aguilar.

	La ciutat tipográfica. Igone Arreitunandia, Aitor Gametxo, Sabrina Grajales, Marina Thomé.





  	2013





	El diari de Mónica. Priscilla Aguirre, Alejandra Zolezzi, Paulina Gutiérrez, Diana María González, Stefano Cipressi.

	Joventut solitud. Jesus Boyero, Iris Domato, Teresa Mata, Eloi Teixidor, Nihan Yildiz.





  	2014





	Out. Joan Antúnez, Diana Montenegro, Mariana Bastos, Mikel Blasco.

	V.O.S.E. (documental interactivo). Rosario González, Laura Rodríguez, Cristóbal Serrá, Marina Herrera, Sophie Graber.





  	2015





  	Campanya. Andrés Alonso, Catarina Brites Soares, Alejandro Cabrera, Lara Curto, Damián Depetris.

  	Ciutat meridiana. María Antonia Duque, Maite Redondo, Graziana Saccente, Bally Valdivieso, Alazne Vázquez.





  	2016





	Área de descanso. Pilar Borrajo, Alejandra Cabello, Maria Bea, Andriev Mechowski.

	Cabeza de orquídea. Violeta Blasco, Germán López, Carlotta Napolitano, Angélica Sánchez, Claudia Zegarra.





  	2017





	Buenos días, España. Sara Pisos, Irati Cano, Carlos Reyes, María Barceló.

	Galatée a l’infini. Julia Maura, Mariangela Pluchino, Maria Chatzi, Ambra Reijnen, Fátima Flores, Julien Mérienne.

	La ciutat interior. Iso Luengo, Jorge Moneo Quintana, Andrea Ballesteros.

	La fuga de los 45. Cristina Caamaño, Carlos Fernández, Eduardo Ortiz, Arturo Aguilar, Javier Málaga.

	Nosotros, los negros. María Fernanda Borregales, Adrià Rodríguez, Ana Román, Juan Manuel Ruales, Marina Siero, Sebastián Tapia.





  	2018





	Entre raíles. Delfina Spratt, Àlex Puig Ros, Sarai Rua, Daniella González.

	Qué tal Pascual. Bárbara Brailovsky, Gustavo A. Mejía, Rosalie Timmermans, Romina Noel Campanelli.





1 Películas ECAM (último acceso 29 de noviembre de 2020).

2 Josep Maria Català - Documental expandido. Estética del pensamiento complejo (I).




Cine en curso. Aulas que filman



Javier Rueda


Después de explorar el cine que surge de las escuelas, sería interesante preguntarse por un movimiento de carácter más recíproco: ¿Cuál es la presencia de la educación cinematográfica en los planes de estudio actuales? Para responder a dicha cuestión nos vemos abocados a transitar un árido y despoblado desierto, que no es otro que la ausencia de los contenidos cinematográficos en los currículos de la educación obligatoria, actualmente regulados por el estado español dentro del ordenamiento de la LOMCE (Ley Orgánica 8/2013, de 9 de diciembre, para la mejora de la calidad educativa), a pesar de varios intentos de derogación permanece aún vigente. Si bien algunos contenidos artísticos, como la educación plástica o las artes teatrales han asomado como materias troncales u optativas en las aulas, las imágenes en movimiento del cine han sido las grandes olvidadas de la formación integral del alumnado.

La educación actual ha ido favoreciendo progresivamente en los menores la reproducción del contenido frente a la creación, arrinconando las capacidades menos objetivables dentro de este desalentador paisaje. En este contexto surgen algunos proyectos innovadores, que resuenan por impulsar líneas pedagógicas audaces que transitan caminos no explorados y que demuestran que otra educación es posible. Por su calidad, osadía y proyección destaca entre ellos Cine en curso, un programa que posibilita espacios de interconexión entre cineastas, docentes y alumnos dentro de la mastodóntica estructura educativa, y donde los estudiantes no solo aprenden a ver y pensar el cine, sino también a crearlo, realizando sus propios cortometrajes. Recorremos con sus fundadoras, Núria Aidelman y Laia Colell, el proceso de puesta en marcha y desarrollo de un proyecto que sigue vigente en la actualidad y con una amplia existencia de más de quince años, y cuyos alumnos han creado en ese tiempo más de quinientos cortos.


¿Recordáis el momento fundacional de Cine en curso?


El proyecto surge fundamentalmente desde el deseo de compartir el cine. Lo impulsamos desde A Bao A Qu, asociación cultural dedicada a proyectos que vinculan de forma estructural la educación y la creación desde una triple perspectiva: artística, educativa y social. Cuando definimos brevemente Cine en curso decimos que es un programa de pedagogía ‘del cine y con el cine’ en escuelas e institutos públicos. Lo iniciamos en Cataluña en 2005 y actualmente se desarrolla en Galicia, Madrid, Euskadi, Andalucía, y también en Alemania y Chile. En las quince primeras ediciones del proyecto han participado ya más de 30.000 chicos y chicas y quinientos docentes.


Frente a modelos educativos de transmisión del conocimiento más lineales, vosotras apostáis por una metodología marcadamente activa…


Nos mueve la voluntad y la urgencia de generar un descubrimiento activo y profundo, por parte de niños/as y jóvenes, del cine como arte y creación; nace de la voluntad y necesidad de despertar el interés por un cine al que muy raramente tienen acceso, del que la mayoría apenas tendría noticia (como no la tienen tampoco la mayoría de adultos) si el encuentro no se diese en la escuela. Un cine desconocido, pero a menudo cargado con prejuicios que llevan a muchas personas (jóvenes y adultas) a creerlo alejado de sus intereses, cuando en realidad puede ser, precisamente, el más cercano, el que nos toca más íntima y profundamente, el que a menudo nos interpela, nos hace reflexionar sobre nosotros mismos, nos revela nuestras propias emociones, nos permite descubrir otros mundos y otras visiones del mundo. Cineastas como Chantal Akerman, Johan Van der Keuken, Hou Hsiao-Hsien o Isaki Lacuesta resultan fascinantes, reveladores y transformadores, porque hacen que nuestro mundo se amplíe, sea más rico y profundo. Queríamos compartir la aproximación al cine como arte, como modo de conocimiento del mundo y como modo de relación con nuestro entorno y con las personas.


El cine se cuela en la educación ordinaria muchas veces como recurso de apoyo a la clase magistral. Desde Cine en curso le otorgáis un papel más protagónico.


Desde el inicio tuvimos la convicción de que la creación cinematográfica podía enriquecer mucho los aprendizajes y la vida de los alumnos y las alumnas. Veíamos o intuíamos en el cine un enorme valor pedagógico (el trabajo en equipo, la reflexión sobre las emociones, el vínculo con el entorno…) pero fueron los docentes, especialmente aquellos con quienes iniciamos el proyecto, quienes supieron ver, ampliar e impulsar las múltiples potencias del cine en la escuela: la atención, la reflexión personal y colectiva, unos tiempos que introducen un modo de trabajo diferente al que el ritmo habitual impone, la asunción de responsabilidades, la ilusión y las expectativas como motores del trabajo individual y de grupo, la posibilidad de que cada alumno brille en su singularidad y de que todos y todas encuentren un lugar importante e irremplazable, la oportunidad de chicos y chicas menos afines a las disciplinas académicas ganen autoestima y se redescubran a sí mismos, otros modos de relación dentro del grupo y también entre alumnos y docentes, y un largo etcétera.


¿Cuál es el papel de los docentes en este proceso?


Una de las premisas con las que iniciamos el proyecto se confirmó: la reflexión compartida por parte de cineastas y docentes tenía que ocupar un lugar central en el proyecto. Teníamos que propiciar espacios para el diálogo, el pensamiento, la elaboración compartida de propuestas, la detección de necesidades. Ese espacio, que de algún modo concebimos como un laboratorio de investigación aplicada, es el que año tras año enriquece las metodologías y propuestas a las que damos forma desde el equipo organizador. Por lo demás, los docentes del equipo no solo supieron detectar ese potencial, sino que supieron encontrar las grietas en el sistema educativo para abrir un espacio amplio y luminoso a la creación cinematográfica. Desde hace unos años, ha empezado a hablarse en España de la importancia de las artes en la educación, pero en 2005 era prácticamente inaudito (y para mucha gente casi impensable) que la creación cinematográfica tuviera un lugar central en la vida de las escuelas y que cineastas externos al sistema pudieran formar parte de esa vida. ¡Hemos tenido la enorme fortuna y el privilegio de trabajar con docentes extraordinarios!


¿En qué etapas del sistema educativo intervenís y cómo se integra el proyecto dentro de un esquema tan amplio y a veces tan rígido?


Se desarrolla en el marco de la Educación Primaria y Secundaria, dentro del horario lectivo, a lo largo de todo el año y con la implicación de docentes y cineastas que trabajan conjuntamente. Inscribirse en el sistema educativo supone fricciones y complejidades, y a la vez abre grandes posibilidades: permite trabajar y construir el proyecto con las y los docentes, dar al cine un lugar central en las escuelas e institutos, y desarrollar ampliamente su extraordinario potencial pedagógico. De hecho, cuando decimos que es un programa de pedagogía del cine y con el cine es porque las propuestas y metodologías que desarrollamos responden a un compromiso doble: con el cine entendido como arte y como creación, esto es, como elemento que no puede ser instrumentalizado; y con los procesos de aprendizaje y crecimiento de los chicos y las chicas con quienes trabajamos. En Cine en curso la transmisión del cine pasa por procesos y metodologías que articulan un modo de ver y hacer cine que forma, transforma, hace crecer y nos hace mejores (no solo a los alumnos).


¿Cómo habéis visto el progresivo crecimiento de este programa y su proyección a realidades tan diversas?


Un principio importante cuando pusimos en marcha ‘Cine en curso’ era la diversidad de los grupos participantes en cuanto a edad y en cuanto a contexto geográfico y socioeconómico. De ahí que trabajáramos desde los inicios en primarias y secundarias, en escuelas rurales y en institutos de Barcelona y de barrios periféricos. A lo largo de los años, hemos incorporado también el trabajo con grupos de necesidades educativas especiales, o de grupos diversos como aulas de enlace o de incorporación tardía al sistema educativo. 

Fue el deseo de varias personas y organizaciones lo que impulsó que iniciáramos el proyecto en los territorios donde se está desarrollando. En 2013, la cineasta Teresa Arredondo llevó el proyecto a Argentina, donde por diferentes circunstancias no ha podido seguir desarrollándose. Aquel mismo año el CGAI de A Coruña, con Mónica García a la cabeza, puso en marcha el proyecto en Galicia. También fue en el curso 2013-2014 cuando el Museo Nacional Centro de Arte Reina Sofía y Berta Sureda (por entonces Directora de Actividades Públicas) acogieron el inicio del proyecto en Madrid, desde entonces impulsado allí por Jonás Trueba. Poco tiempo después las asociaciones Gaticine en Chile y Kijufi en Alemania pusieron en marcha también Cine en curso en estos países.

Y desde hace ya tres años trabajamos conjuntamente, con la Zine Eskola de Elías Querejeta y Tabakalera en ‘Zinema (h)abian’, Cine en curso en Euskadi. Tras una primera experiencia hace dos años, este curso se está proyectando la puesta en marcha en Andalucía de la mano de la asociación Kinodetour. También hemos iniciado colaboraciones en otros territorios (dentro y fuera del estado) donde esperamos que el proyecto siga creciendo.


Pero crecer implica también responder a una mayor complejidad organizativa…


Desarrollar Cine en curso en otros territorios ha sido un enorme reto y al mismo tiempo ha supuesto una gran riqueza para el propio proyecto y para todas las personas que formamos parte de él: organización, docentes, cineastas, alumnos y alumnas… Un reto porque a lo largo de los años hemos dado forma a un conjunto de metodologías y modos de desarrollo de los procesos que son esenciales en nuestro modo de concepción de la transmisión del cine. Por lo tanto, para el proyecto era fundamental ser capaces de compartir esas metodologías, los modos de aproximación. Es algo profundo, fundamental y al mismo tiempo sutil, que se imbrica en los procesos siempre únicos, singulares, abiertos, inciertos que son los procesos de creación y también los procesos de aprendizaje.

No es suficiente, por lo tanto, con hacer unas formaciones o compartir un conjunto de documentos. Requiere de muchas conversaciones y, también, claro, de unas afinidades previas y de unas convicciones compartidas. Hay que tener en cuenta, además, la necesidad de cada territorio. Al tiempo que el proyecto sigue siendo fiel a sus principios y modos de transmisión, se armoniza también con las características del lugar, con los diversos sistemas educativos y también con la idiosincrasia de cada territorio. De ahí también la importancia de que en cada territorio haya un equipo de coordinación, que lo conoce en profundidad y que puede vivir y acompañar el día a día del proyecto.


¿Podéis citarnos algunos ejemplos de esta riqueza de latitudes y pluralidad de contextos?


Como ocurre con toda verdadera transmisión, los aprendizajes se producen en todos los implicados. Ha sido una oportunidad extraordinaria como proyecto y también ha supuesto momentos y aprendizajes maravillosos para todas las personas que formamos parte de Cine en curso. Podemos citar algunos momentos o procesos concretos, pero han sido muchos. En Alemania empezamos trabajando en 2016-2017 específicamente con grupos de jóvenes refugiados (era el momento de mayor acogida). Aquí habíamos trabajado ya con muchos grupos de aulas de enlace (grupos formados por chicos y chicas recién llegados al país) y el ministerio de Educación de Brandenburgo vio en el proyecto una oportunidad para articular los aprendizajes relativos a la lengua y motivar el descubrimiento y la vinculación con el entorno. Fue muy rico para todos, y también para los alumnos del estado, compartir con estos grupos sus procesos de aprendizaje, ver sus creaciones y películas…

Otro proyecto especialmente significativo en cuanto al intercambio ha sido la película Desde nuestros barrios / Des dels nostres barris (2015), una correspondencia de 29 minutos filmada entre estudiantes de ESO del barrio de Orcasitas, en Madrid, y estudiantes de Bellvitge, en Barcelona, acompañados por Jonás Trueba y Jordi Morató respectivamente. Se trata de dos barrios nacidos en los años sesenta fruto de las migraciones masivas de gentes del campo a las grandes ciudades. Son, pues, barrios con historias y luchas similares. El proyecto se desarrolló en un momento de enorme tensión política entre Cataluña y España, y abrir ese espacio de conocimiento y reconocimiento mutuo fue precioso no solo para los directamente implicados sino también para todos los demás grupos de alumnos/as.


¿Dónde se pueden ver los cortometrajes creados por los escolares?


La película Desde nuestros barrios / Des dels nostres barris (2015), así como los más de quinientos cortometrajes realizados en estos quince años de Cine en curso, pueden verse en la web de Cinema en curs. Más allá de estos ejemplos concretos, un momento siempre precioso es el de estreno de las películas en la Filmoteca de Catalunya, la Cineteca de Madrid, Tabakalera y CGAI. Se reúnen en estas jornadas grupos de diferentes lugares del estado y así, más allá de ser una gran celebración del cine, las proyecciones son también un lugar donde conocerse, donde escuchar todas las lenguas del estado, donde compartir y descubrirse unos a otros.


¿Cuál ha sido vuestra experiencia con los cineastas que han colaborado con vosotras?


Una de las apuestas esenciales desde los inicios fue articular el proyecto a partir del trabajo y la reflexión compartidos por docentes y cineastas. En este sentido, a lo largo de los años ha sido crucial la implicación de un equipo de cineastas enormemente comprometidos con el proyecto y atravesados por el cine y por su transmisión. La dedicación de los cineastas al proyecto es muy grande: entre veinticinco y treinta sesiones a lo largo de todo el curso. Su presencia continuada y regular es sin duda una de las grandes riquezas de Cine en curso. En el equipo de cineastas del proyecto están, entre otras personas: Pep Garrido, Meritxell Colell, Jonás Trueba, Celia Rico, Carla Simón, Ángel Santos, Xacio Baño, Ana Serret, Maider Oleaga, Mikel Gurrea…


Desarrolláis y exploráis destrezas que van más allá de lo técnico.


Cuando iniciamos el proyecto, lo hicimos con la convicción de que para transmitir el arte y el oficio que es el cine no podía haber nadie mejor que las personas que se dedican a él. De la mano de los cineastas, chicos y chicas descubren una manera de trabajar y una manera de mirar, un modo de relacionarse con el entorno, una relación personal con el arte cinematográfico: una forma de concebirlo y de quererlo. Por eso su diálogo con los alumnos puede constituir una ocasión privilegiada para afinar las sensibilidades: mucho más allá de enseñar a utilizar la cámara, el equipo de sonido y el programa de montaje, los cineastas pueden propiciar el descubrimiento de una sensibilidad más amplia y aguda hacia las materias con las que trabaja, que no son otras que las materias de la realidad que nos rodea: la luz, los colores, los sonidos, movimientos…


Desde este marco, los cineastas contribuyen a desarrollar la inteligencia emocional en los alumnos…


De hecho, su tarea es acompañar el proceso de descubrimiento del cine, tanto cuando miramos fragmentos de películas (o películas en su integridad) como cuando los alumnos y alumnas crean su propio cine. Se trata de preguntar, de generar atención, de abrir nuevas posibilidades, de agudizar la sensibilidad y la capacidad de percibir, poner en valor lo que al principio puede parecer irrelevante o pasar desapercibido, señalar la importancia de las decisiones cinematográficas, trazar relaciones entre fragmentos. También, de manera natural, los cineastas generan un modo de trabajo, un determinado ambiente: la atención al grupo y a todas las personas que lo conforman, el respeto entre las diferentes personas de este equipo, la pausa, la escucha, la mirada atenta, los tiempos para pensar y decidir, las dudas o incertidumbres propias de todo proceso creativo, la apertura, la exigencia y las grandes expectativas.

Trabajando juntos, haciendo la película, siempre nos situamos en un lugar que ya no tiene que ver con lo escolar: nos situamos en el corazón de la creación cinematográfica. Y para ello, esa actitud y ese modo de estar es fundamental. Se transmite. Igual que se transmite la pasión, la maravilla de ver cine, el amor y la admiración hacia las películas y sus autores, la emoción. Esta es también una misión de los y las cineastas que hacen Cine en curso. En relación con el equipo de cineastas del proyecto es bonito señalar que con los años se han convertido también, de algún modo, en una comunidad o un colectivo de autores comprometidos con un modo de concebir el cine como arte, como modo de vida. Y comprometidos también con la dimensión transformadora, y por lo tanto política, que puede tener.


¿En qué consiste la formación de los profesores?

 
Otro eje importante del proyecto es la formación de docentes con el objetivo de que ellos mismos puedan transmitir el cine como arte y creación, que tengan metodologías para poder comentar fragmentos y películas, desarrollar procesos de creación cinematográfica, vincular el cine con otras áreas de conocimiento desde un punto de vista transversal y globalizado, desarrollar el potencial pedagógico del cine. La formación es fundamental no solo para el buen desarrollo de los talleres, sino que tiene un gran valor porque resulta exponencial. Si el cine entra a formar parte de su práctica docente, ¡llegará a miles de chicos y chicas!


¿Cómo se desarrolla esta horizontalidad?


En las formaciones todos tenemos un papel activo: nos formamos, por decirlo de algún modo, juntos, compartiendo conocimientos, dudas, anhelos…Todos aprendemos de los demás. Las formaciones son sobre todo un espacio para el trabajo en equipo entre cineastas y docentes. Se trata de trasladar y compartir metodologías y recursos para la transmisión del cine como arte y creación, y para explorar las potencialidades pedagógicas del cine y aprovechar su transversalidad. Docentes, cineastas y organizadoras formamos un equipo que permanentemente revisa, piensa y repiensa el cine, porque permanentemente buscamos las formas que nos parecen más ricas para transmitir el cine como arte y para que el cine ayude a crecer a los chicos y las chicas personalmente y como grupo.

La incidencia del proyecto en centros públicos también refleja vuestro compromiso. ¿A cuántos docentes habéis llegado?
Realizamos una formación muy extensa y profundizada con los y las docentes que están trabajando en los talleres con los cineastas: cada curso organizamos sesenta horas de encuentros a las que deben añadirse, claro, los aprendizajes junto a los alumnos y alumnas y los cineastas en el transcurrir de los talleres. Y también hacemos formaciones para docentes que no participan directamente en Cine en curso. Esta dimensión formativa tiene que ver con la vocación pública del proyecto, que no solo se traduce en el hecho de que se desarrolla en centros educativos públicos, sino también en hacer público el conocimiento generado en el marco del proyecto, compartirlo para que pueda ser útil para otros centros. En estos años hemos impartido cursos y talleres a más de 2.500 docentes.

Todas las formaciones que realizamos están específicamente pensadas para el trabajo con el alumnado, por lo que combinan tres elementos: aprender a mirar las películas desde el punto de vista de la creación cinematográfica; hacer experiencia de la creación cinematográfica; reflexionar sobre las metodologías de transmisión del cine en el contexto educativo y sobre sus potencias pedagógicas.


Los cortometrajes que ruedan los alumnos son colectivos. No tiene que ser fácil desarrollar estas metodologías cooperativas.


Después de realizar algunas prácticas con teléfonos móviles durante los primeros meses de curso, a partir de diciembre o enero empezamos a trabajar en los cortometrajes, que pueden ser de ficción o documentales. El film del grupo supone la culminación de los aprendizajes, tiene una dimensión muy especial –es ‘la’ obra del grupo– y hay que aprovecharla. Los filmes de Cine en curso son colectivos, requieren la participación, la implicación, el compromiso y la creatividad de todas y cada una de las personas que forman el grupo. A diferencia de lo que ocurre en el cine profesional, en la escuela tenemos que lograr que la película sea verdaderamente de todos, que sea la obra de un ‘autor-grupo’. Para reforzar esta dimensión colectiva, trabajamos el guion entre todos, tomando las decisiones siempre mediante procesos de consenso y no resolviendo la toma de decisiones mediante votaciones como se hace habitualmente. Eso supone muchas veces una gran revolución en la escuela: no se trata de que ‘gane’ la idea que apoya la mayoría, sino que como grupo, escuchándonos, aportando ideas, enriqueciendo las de otros, cediendo, repensando, seamos capaces de llegar a una película que todos sintamos nuestra y que ninguno de nosotros podría haber hecho solo o sola.


¿Cómo organizáis los rodajes?


Esta dimensión colectiva se refuerza también en el rodaje, donde los cargos son rotativos: todos los alumnos desempeñan todos los cargos (dirección, cámara, sonido, script…). También todos realizan el montaje, que se organiza por secuencias y alternando el trabajo en grupos pequeños con el diálogo en gran grupo. Realizamos cortometrajes de ficción y documentales, y partimos de unas premisas o marcos conceptuales que a lo largo de los años hemos aprendido que facilitan que los procesos sean enormemente valiosos tanto desde el punto de vista cinematográfico como pedagógicamente.


¿Qué historias o géneros son los más habituales?


En el caso de la ficción, trabajamos de forma profundizada en torno al personaje y a sus emociones. Nos alejamos de las historias fantásticas, del cine de género y de los personajes y situaciones estereotipados; partimos, por el contrario, de la necesidad de contar historias cercanas, que sucedan a chicos y chicas como los que están realizando el film, en el entorno que conocen. En el caso del documental, las películas parten del deseo de retratar un espacio, una persona, un barrio, un oficio, una historia. Y trabajamos siempre desde el interés por descubrir y la responsabilidad de dar a ver, pensando los retratos cinematográficos como un modo de poner en valor y de compartir con el mundo algo que como grupo consideramos importante.


¿Las decisiones de puesta en escena también son consensuadas por los alumnos?


Una premisa fundamental del cine que hacemos en Cine en curso es que todos y cada uno de los planos son el resultado de un proceso de elección de todos los elementos que intervienen: encuadre, luz, enfoque, movimiento, color, etc. Prestamos una atención extrema a cada plano. En los cortometrajes de los alumnos todos los planos son importantes y todos son el resultado de una reflexión seria –lo cual, dicho sea de paso, es algo bastante excepcional en el cine que acostumbramos a ver–. Detrás de cada plano se siente una gran intensidad cinematográfica, una gran atención al cine y al mundo, y un gran deseo cinematográfico. En el rodaje, todo el grupo está completamente concentrado en lo que está pasando, ojos atentos y miradas abiertas, pendiente del mundo.


Habéis conseguido que en las aulas no solo se vean filmaciones, sino que las aulas filmen, creen y se expresen a través del cine. ¿Cómo experimentáis esta importante conquista?


Es, de hecho, un estado al que debe aspirar toda práctica creativa: el momento de la creación debe preservarse como algo excepcional, maravilloso. La atención que los alumnos dedican a los planos, al mundo filmado o escuchado, a cómo sus compañeros desarrollan una acción, genera un vínculo muy particular con el cine, con la realidad y con los compañeros. Es un vínculo nuevo y diferente. Y es que la creación artística, cuando verdaderamente lo es –con sus momentos fuertes y sus necesarias esperas; sus anhelos, decepciones, sorpresas y deseos– abre a otra experiencia, a una vida más intensamente vivida.


Caminos de ida y vuelta. Del cortometraje al largometraje


Pilar García Elegido


Septiembre de 2020. Pedro Almodóvar presenta su cortometraje La voz humana en la 77ª edición del Festival Internacional de Cine de Venecia. Una obra destacada por los críticos que posteriormente se va a estrenar en cines, señalando un camino. Poco antes, en julio, la plataforma Filmin estrena en España la serie El colapso, ocho episodios de veinte minutos cada uno, filmados en plano secuencia y firmados por el colectivo Les Parasites, sobre un supuesto final de la civilización. Las duraciones y sus límites parecen iniciar procesos de cambio. Nuevas formas de acercarse a las obras cinematográficas por parte de los espectadores y el avance tecnológico de los últimos años están en la base de esos procesos. Posiblemente la pandemia sirva de acelerador de algunos temas. Está claro que el cine y el audiovisual viven un proceso de cambio acelerado, pero en los últimos diez años, como en décadas anteriores, el paso del corto al largometraje ha seguido siendo relevante en la trayectoria de muchos cineastas.

Agosto de 2020. Carlos Marqués Marcet recibe el Premio Talent del Festival de Málaga, tras realizar tres películas que han recibido numerosos premios, entre ellos dos Biznagas de Oro del propio certamen. Esteban Crespo participa en sección oficial con su segundo largometraje, Black Beach, tras realizar Amar en 2017. Previamente había estado nominado al Oscar al Mejor Cortometraje con Aquel no era yo (2012). Las niñas, primer largometraje de Pilar Palomero, obtiene la Biznaga de Oro a la mejor película. Estos tres cineastas tienen algo en común: todos han realizado sus primeros largometrajes en la última década y han realizado cortos previamente.

Al empezar a pensar en este artículo sobre los directores y directoras que han dado el paso del cortometraje al largometraje entre 2010 y 2019, la primera cuestión que surgió fue: ¿quiénes son? Inicié una relación con nombres que recordaba. Enseguida se convirtió en una extensa lista que decidí sistematizar, con la idea de interrelacionar datos del cortometraje y del largometraje.

La compilación de datos se ha realizado tomando como referencia principal el Catálogo de películas calificadas del ICAA, revisando todas las películas calificadas entre 2010 y 2019, buscando los directores/as que cumpliesen dos condiciones: su primer largometraje debía haber sido calificado por el Ministerio en este intervalo y debían haber realizado al menos un cortometraje antes de esa calificación. A partir de ahí se realiza una relación en la que se incluye el nombre del director/a, los largometrajes realizados en la década, hasta 2019 (incluido), y los cortometrajes realizados en cualquier época de los que se ha encontrado referencia en la propia base del ICAA o, en el caso de cortometrajes no calificados, en otras fuentes de información como IMDB, Filmaffinity o Filmin, entre otras, o en la propia web del director, cuando existe.

Este viaje alrededor de las relaciones cruzadas entre cortometraje y largometraje ha resultado apasionante. En un anexo al final de este volumen incluimos la tabla realizada, que podría ser quizás de interés para extraer datos de cara a muy distintos análisis y acciones, o una pequeña herramienta para programadores o investigadores del cine. Los números hablan de la gran diversidad y potencia que ha supuesto el cortometraje para el sector cinematográfico en esta época. 
Las cifras resultantes son sorprendentes. Puesto que es imposible realizar un análisis pormenorizado del anexo en pocas páginas, desarrollaremos un breve comentario dividido en puntos, pinceladas que indican algunos aspectos relevantes, en las que, lamentablemente, solo podremos mencionar a algunos de los directores/as y sus películas.


La relevancia de las cifras


Empezaremos con datos de largometrajes dirigidos por directores noveles entre 2010 y 2019 que previamente han realizado cortometrajes.








  	Largometrajes calificados realizados por directores noveles
  	605
  

  
  	Largometrajes no calificados realizados por directores noveles
  	56
  

  
  	Total de largometrajes realizados por directores noveles que previamente han dirigido cortometrajes
  	661
  

  
  	Total de largometrajes españoles calificados
  	2.292
  






661 largometrajes. La cifra sorprende. También sorprende el alto número de largometrajes no calificados realizados. Probablemente tiene que ver con obras de bajo presupuesto y, en muchos casos, con modos de producción cercanos al mundo del cortometraje. 

¿Cuántos directores y directoras han realizado esos largometrajes? 



  



  	
  	Número
  	Porcentaje
  

  
  	Directoras
  	99
  	21,4%
  

  
  	Directores
  	363
  	78,6%
  

  
  	Total cineastas
  	462
  	-
  






462 directores y directoras han pasado del cortometraje al largometraje entre 2010 y 2019. Una cifra que supera, en mucho, el número que podíamos considerar probable. 

Recordamos la propuesta visual, de una difícil naturalidad, casi cercana al documental, de Carla Simón en Verano 1993. La arriesgada adaptación de Lorca realizada por Paula Ortiz en La novia. La originalidad en el acercamiento al mundo de Basilio Martín Patino de Virginia García del Pino en La décima carta. Estas tres cineastas forman parte de las 99 directoras que han realizado sus primeros largometrajes en esta década, frente a 363 directores. Las cifras dejan claro que existe aún un largo camino por recorrer para llegar a cierto equilibrio y la necesidad de realizar un análisis profundo por parte del sector.

¿Cuántos cortometrajes han dirigido anteriormente a la realización de su primer largometraje estos directores y directoras?



  

  	Nº cortos dirigidos
  	Directoras (%)
  	Directores (%)
  	total (%)


  
  	1
  	21 (4,5)
  	74 (16)
  	20,5


  
  	2
  	20 (4,3)
  	84 (18,2)
  	22,5


  
  	3
  	18 (3,9)
  	60 (13)
  	16,9


  
  	4 o más
  	39 (8,4)
  	145 (31,4)
  	39,8
  





Hay que subrayar que el porcentaje más alto del cuadro corresponde a los directores y directoras que han realizado cuatro o más cortometrajes. En este sentido, es impresionante comprobar la extensa filmografía de cortometrajes con la que cuentan cineastas como Albert Ponte, Roberto Pérez Toledo, Inés de León o los hermanos Prada.

Evidentemente la realización de cortometrajes no implica un resultado determinado al pasar a la dirección de un largometraje, pero asegura práctica en la dirección y en la búsqueda de una mirada propia. Los festivales han supuesto un incentivo importante a la hora de impulsar la realización de cortometrajes. Certámenes como Notodofilmfest han sido el punto de partida de muchos cineastas que, a partir de ahí, han pasado habitualmente a cortometrajes de duración más larga y mejores medios técnicos y, posteriormente, al largometraje.


Las propuestas de los nuevos directores y directoras


Aproximación a los largometrajes realizados por género



  

  	Género
  	Directoras
  	Directores


  
  	Ficción
  	54
  	300


  
  	Drama
  	35
  	138


  
  	Comedia
  	13
  	76


  
  	Triller
  	1
  	46


  
  	Terror
  	3
  	14


  
  	Ciencia Ficción
  	0
  	3


  
  	Fantasía
  	0
  	4


  
  	Tragicomedia
  	2
  	5


  
  	Acción
  	0
  	3


  
  	Bélico
  	0
  	1


  
  	Suspense
  	0
  	4


  
  	Aventuras
  	0
  	3


  
  	Road Movie
  	0
  	2


  
  	Histórica
  	0
  	1


  
  	Documental
  	87
  	199


  
  	Animación
  	1
  	20


  
  	TOTAL
  	142
  	519






*Nota: esta tabla sigue la denominación de los géneros que se realiza en el Catálogo de Películas Calificadas del Ministerio de Cultura.

Este cuadro permite ver a grandes rasgos la clasificación por géneros de las películas que han realizado los 462 directores/as que nos ocupan. Destaca el elevado número de documentales. También la diversidad de la ficción, aunque tres epígrafes concentran el mayor número de películas: drama, comedia y thriller. La animación cuenta con un número reducido de directores y tan solo con una directora, Virginia Curiá, que codirige un largometraje.


El crecimiento del documental


Las películas que se sitúan en el ámbito de lo real alcanzan unas cifras muy elevadas: 286. En los datos correspondientes a las directoras supone un porcentaje más elevado que el sumatorio del resto de los géneros (87 documentales). No hay que olvidar que el documental habitualmente cuenta con un presupuesto menor que la ficción, un elemento crucial a la hora de poner en marcha un primer largometraje.

Hay largometrajes documentales que parten directamente de cortometrajes precedentes; es el caso de Niñato de Adrián Orr o de Otra noche en la tierra de David Muñoz. Aunque siempre, en cualquier género, la mirada precedente tiene influencia en cada obra posterior. Si analizamos, por ejemplo, los dos largometrajes realizados por Elías León Siminiani, Mapa y Apuntes para una película de atracos, se evidencian las estrategias narrativas y formales de sus cortometrajes precedentes como Límites: primera persona.

Hay miradas que se dirigen hacia la realidad que nos rodea: Una cámara explorando el fin del mundo, la Costa de la Muerte y la vida de pescadores y trabajadores que habitan ahí (Costa da morte, de Lois Patiño, 2013). Un viaje al Madrid subterráneo con tintes de película de ciencia ficción (La ciudad oculta de Víctor Moreno, 2018). O la despoblación rural a través del seguimiento de una serie de personajes en paisajes hipnóticos de la sierra de Orense (Trinta lumes de Diana Toucedo, 2017). Otras miradas se trasladan a entornos lejanos y nos hacen llegar historias necesarias: Las experiencias extremas de un grupo de guerrilleras de la resistencia kurda (Comandante Arián de Alba Sotorra, 2018) o de los refugiados en las fronteras de Hungría (Invierno en Europa de Polo Menárguez, 2017, que también hizo un cortometraje sobre el tema).

En el terreno fronterizo entre la experimentación formal y el registro documental se encuentran muchos directores.

Una carretera se sumerge en el agua. Una figura ante un paisaje estático. Así comienza Los materiales (2010), dirigido por el colectivo Los Hijos (formado por Javier Fernández Vázquez, Natalia Marín Sancho y Luis López Carrasco), que utiliza materiales brutos sin apenas procesar para indagar en la forma fílmica. El film sigue la línea de cortometrajes realizados anteriormente como El sol en el sol del membrillo (2008).

Hay miradas que se centran en lo más cercano, la familia, y lo hacen desde un humor capaz de llegar a un público mayoritario (Muchos hijos, un mono y un castillo de Gustavo Salmerón, 2017). Otras que vuelven la vista atrás a nuestra historia reciente (Las maestras de la República de Pilar Pérez Solano, 2013). Otros documentales buscan en el arte una manera de salvar la vida (Tan antiguo como el mundo de Nayra Sanz y Alberto García Alix, 2012; La línea de sombra de Nicolas Combarri, 2017). O indagan en la obra y la biografía de algunos artistas (Auterretrato, de Gaizka Urresti, 2019; Ara Malikian. Una vida entre las cuerdas, de Natalia Moreno, 2019).

A través del documental (quizás fuese más correcto emplear el término de ‘no ficción’ en algunos casos) los nuevos directores nos han ofrecido películas reseñables, con una amplia mirada temática y con una diversidad formal que abarca desde caminos tradicionales hasta búsquedas cercanas a la experimentación.


La diversidad de la ficción


Barbara Lennie, Marián Álvarez y Greta Fernández. Tres actrices que han destacado en películas de esta década. Un ejemplo de cómo los nuevos valores de la dirección aportan en muchas ocasiones el descubrimiento para el cine de talentos de la interpretación o dan oportunidad a la realización de trabajos muy distintos a los precedentes a intérpretes ya consolidados.

En 2014 Magical Girl de Carlos Vermut ganaba la Concha de Oro y también la de Plata como Mejor Director. Una película que juega con los géneros, en la que Bárbara Lennie interpreta a un personaje difícil, tan lleno de matices como la propia historia, un estupendo rompecabezas. Recordemos que su primera película, Diamond Flash (2011), de bajo presupuesto, se estrenó directamente online y que su corto Maquetas (2009), que ganó Notodofilmfest, ya avanzaba un universo propio. Un año antes, en 2013, La herida de Fernando Franco había conseguido el Premio Especial del Jurado del Festival de San Sebastián. En ella, Marián Álvarez realiza una interpretación destacada encarnando a una mujer devastada por los cambios de una enfermedad mental. Cortometrajes como Room (2010) o La media vuelta (2012) construyeron el camino del director hasta esta película. En 2020, Belén Funes obtiene el Goya a la mejor dirección novel por La hija de un ladrón. Greta Fernández transmite, en una interpretación sobresaliente, la pesadumbre vital de la protagonista. El largometraje continúa la historia que la directora había presentado en su cortometraje Sara a la fuga (2015).



  
    [image: Sara_a_la_fuga]
    Sara a la fuga (Belén Funes, 2015).

  




El drama ocupa las cifras más altas de la ficción realizada por nuevos directores/as, proponiendo 173 historias de gran diversidad.

El drama de amor de dos mujeres gitanas: Arantxa Echevarría, realiza Carmen y Lola (2019) y gana el Goya a la mejor dirección novel, después de haber dirigido cortometrajes de muy distintos géneros como De noche y de pronto (2014) o Yo, presidenta (2015). Una mujer que huye de sí misma: No sé decir adiós de Lino Escalera, que profundiza en la psicología del personaje central, como también lo había hecho en su cortometraje Elena quiere. Un viaje de localizaciones a Pontevedra que se convierte en un complejo viaje interior: Las altas presiones (2014), de Ángel Santos, que probablemente tiene que ver con la forma de acercarse a las historias de sus cortometrajes (como Septiembre: los amores jóvenes, 2014).

En el drama encontramos obras que aportan nuevas voces como las de Lucía Alemany (La inocencia, 2019), Lara Izaguirre (Un otoño sin Berlín, 2015), Anxos Fazáns (La estación violenta, 2018) o Celia Rico (Viaje al cuarto de una madre, 2017), entre otras muchas. Entre los directores, algunos nombres de gran trayectoria en el cortometraje como Isabel de Ocampo (Evelyn, 2011), Arturo Ruiz Serrano (El destierro, 2015), los hermanos Alenda (Sin fin, 2018, basado en un cortometraje precedente), Zoe Berriatúa (Los héroes del mal, 2015), Yayo Herrero (Maus, 2017), David Ilundain (Uno para todos, 2019), Koldo Almandoz (Oreina, 2018), Marina Seresesky (La puerta abierta, 2016), entre otros muchos.


Comedia y otros géneros


Un guionista que intenta insuflar ilusión al país haciendo un musical sobre los pactos de la Moncloa. Es la historia de Ilusión de Daniel Castro, una original comedia que bien puede servir para ilustrar la diversidad que hay en las 89 películas del género realizadas por directores noveles esta década. Un número elevado para uno de los géneros más difíciles, que no ha contado habitualmente con demasiada presencia en el cortometraje. Aunque recordamos títulos como El futuro está en el porno (2005), uno de los cortometrajes de Vicente Villanueva, Pipas (2013), de Manuela Burló Moreno o La media pena (2011), de Sergio Barrejón. Estos tres directores han iniciado su camino en la comedia de largometraje en esta década, como también lo han hecho Daniel de la Orden y Carlos Therón, dirigiendo algunas de las comedias que más promoción y público han captado.



  
    [image: pipas]
    Pipas (Manuela Burló Moreno, 2013).

  




En todos los géneros encontramos cineastas noveles que habitualmente trabajan en alguno de los oficios del cine, incluyendo la interpretación. En el terreno de la comedia, el actor Alfonso Sánchez ha dirigido en 2012, con pocos medios, una comedia ágil que narra la historia de un atraco muy singular, El mundo es nuestro, con el cortometraje Esto ya no es lo que era (2009) como precedente. Mencionaremos también a otra actriz, Leticia Dolera, que ha dirigido una comedia romántica, Requisitos para ser una persona normal (2015) tras la realización de varios cortometrajes, entre ellos Lo siento, te quiero (2009). Otro actor, Raúl Arévalo, dirige en 2016 Tarde para la ira, un estupendo thriller, tras realizar el cortometraje Un amor (2008). Tras la comedia, este es el género que cuenta con el número de películas más elevado, 47 thrillers de los cuales solamente uno ha sido dirigido por una mujer: Paradise Hills (2018), de Alice Waddington.

Los datos del resto de los géneros (terror, fantasía, acción, etc.) son bajos. Pero en estas categorías encontramos a algún director clásico del mundo del cortometraje. En el género fantástico se sitúa Eduardo Chapero-Jackson con Verbo (2011), su primer largometraje, cuya acogida consiguió llevar a salas de cine su trilogía de cortos A contraluz, compuesta por tres piezas breves que habían cosechado más de un centenar de galardones: Contracuerpo (2006), Alumbramiento (2007, Premio Mejor Cortometraje de la Academia de Cine Europeo) y The End (2009). Como muchos directores (Jorge Dorado, Alberto Ruiz Rojo o David Pinillos), Chapero-Jackson ha trabajado estos años en algunas series. Resultaría muy interesante realizar una correlación entre cortometrajes y series televisivas, donde también ha habido numerosas incorporaciones de cortometrajistas.

En ciencia ficción solamente encontramos tres largometrajes de nuevos directores/as, entre ellos El cosmonauta (2013), de Nicolás Alcalá, que atrajo mucha atención en su momento antes de su producción por abrir a sistemas de micromecenazgo gran parte de la financiación. El director participó en charlas y debates numerosos sobre esta película y las fórmulas propuestas.


Animación


La producción anual de largometrajes de animación es baja. Los presupuestos son muy elevados y la industria se focaliza en series y en otros productos. Esto explica el escaso número de cineastas que se incorporan a este género.

En 2004, un personaje cómico creado a la sombra de Indiana Jones protagoniza un cortometraje, Tadeo Jones. En 2007 repite en Tadeo Jones y el sótano maldito. Ambos ganan el Goya al Mejor Cortometraje de Animación en sus respectivos años. Enrique Gato, su director, prueba en estos cortometrajes las técnicas de animación y la viabilidad de su personaje con el propósito de realizar un largometraje: Las aventuras de Tadeo Jones (2012), que tendrá continuación con Tadeo Jones. El secreto del Rey Midas (2017). En el intervalo entre ambos largometrajes dirigirá Atrapa la bandera. Enrique Gato quizás sea uno de los ejemplos más emblemáticos de paso del corto al largo de toda la década. Los largometrajes de Tadeo, que también ganaron los premios Goya al Mejor Largometraje de Animación en sus respectivas ediciones, han recorrido el mundo y han sido grandes éxitos de taquilla. Deep (2017) de Julio Soto es otro ejemplo de largometraje de animación que llega a un público amplio. Los cortometrajes realizados anteriormente por su director son de ficción, experimental y documental. Este caso sirve para ilustrar que no hay un sentido único, una parte de los directores va cambiando su forma de acercarse a la creación y al cine.

Los cortometrajes de animación en plastilina de Virginia Curiá y Tomás Conde han recorrido los festivales del mundo y, en esta década, realizan su primer largometraje, Brujerías (2012). Los cortos de Samuel Ortí también han tenido un buen recorrido (recordamos especialmente Encarna, 2003). En esta década salta al largometraje con Pos eso (2015), rodado en stop motion. Terminaremos nombrando a los directores de tres películas muy premiadas de esta década: Fernando Cortizo, director de O Apóstolo (2013), otro largometraje realizado en stop motion. Basándose en un cómic de Paco Roca, Ignacio Ferreras dirige Arrugas (2011), mientras que Luis Buñuel es protagonista de la cinta de Salvador Simó Buñuel en el laberinto de las tortugas (2018).


Nuevas miradas


En octubre de 2020 se hacen públicas las películas propuestas por la Academia de Cine para los Oscar. Lo que arde, de Oliver Laxe, La trinchera infinita, de Jon Garaño y Aitor Arregi y El hoyo, de Galder Gaztelu-Urrutia son las tres películas preseleccionadas. Los directores de todas ellas han realizado su primer largometraje en la última década. Son ejemplos de la diversidad formal y temática que aportan los nuevos directores.   Oliver Laxe rodó varios cortometrajes y puso en marcha el taller Dao Byed para niños en Tánger. De ahí surge su primer largometraje, Todos vós sodes capitáns (2010), que obtuvo el premio Fipresci en el Festival de Cannes. Mimosas (2016), su siguiente película, obtuvo el Gran Premio de la Semana de la Crítica de Cannes. Por su parte, Jon Garaño y Aitor Arregi dirigieron conjuntamente Handia (2017) y antes trabajaron en Loreak (como director y guionista, respectivamente), películas que han tenido un estupendo recorrido y que muestran su habilidad en la creación de atmósferas. Han tenido entrenamiento en el cortometraje con títulos como On the Line (2008) o Despedida (2001). Y La casa del lago (2011) es un cortometraje de Galder Gaztelu-Urrutia que anuncia el interés por el suspense y el terror que mostrará en la fábula claustrofóbica El hoyo. Tres miradas distintas que son una pequeña muestra de la diversidad de acercamientos al cine de los 461 directores/as que han pasado del corto al largo en esta década.


Algunas conclusiones


Cuando la información es tan amplia, es necesario un análisis detallado para poder establecer conclusiones finales. Pero, en el punto en el que nos encontramos de conocimiento de los datos, podemos avanzar algunas cuestiones:



  	La importancia del estudio cruzado de datos. Habitualmente se dispone de datos sectoriales, pero el trabajo de interrelación de información facilita conocer el funcionamiento dinámico de los diferentes agentes que se pongan en relación. Esto es importante para el establecimiento de medidas por parte de administraciones públicas o como información de utilidad para el sector.

  	Incluso en un simple vistazo al anexo que incluye todos los datos, queda clara la diversidad temática y de géneros que aportan los nuevos directores. También una enorme diversidad formal. Es importante la renovación, pero también es necesario que las distintas generaciones de cineastas coincidan y trabajen en colaboración en el largometraje y en el sector.

  	461 es una cifra elevada de cineastas, aunque estamos hablando de toda una década. Como hemos visto, algunos tienen un presente brillante en el largometraje. Muchos trabajan en series, en publicidad, en televisión, el cine no es su principal actividad. Algunos están más cercanos al mundo del arte, de la fotografía. Es probable que bastantes tarden en dirigir nuevos largometrajes. También que algunos no vuelvan a dirigirlos y sigan con su actividad en otras áreas del audiovisual, o en otros sectores.

  	Resulta complejo explicar hasta qué punto los cortometrajes realizados por los directores que se han incorporado al largometraje en esta década han sido relevantes, y en qué aspectos, en el desarrollo de sus historias largas. Esto solo se podría deducir caso a caso realizando un análisis detallado de la filmografía de cada director. Lo que queda totalmente claro a partir de la realización de esta interrelación es la importancia cuantitativa.

  	La conclusión principal es que hay un potencial enorme de creadores en el mundo del cortometraje. Los cortometrajes de estos directores y directoras han contribuido a la formación de su mirada, serán parte de su trayectoria y de la historia del cine y del audiovisual de este país.

  	Las ayudas y programas que los organismos públicos dedican al cortometraje son una inversión en la industria del presente y del futuro. Cualquier apoyo al cortometraje debería contemplarse con una mirada amplia, conociendo el trasvase de directores, productores, guionistas, técnicos e intérpretes que se produce entre el cortometraje y otros formatos del sector audiovisual.




Las pautas tradicionales del mundo audiovisual están cambiando y los límites de duración están dentro de esos cambios. Quizás en un futuro próximo hablemos simplemente de ‘películas’ y los directores/as no se categorizarán por la duración de sus obras, sino por su talento al llevar sus historias a la pantalla.


Hay diversidad. Hay talento. Reconozcamos y cuidemos ese talento y caminemos hacia las películas del futuro.




1 Para realizar la compilación de datos se ha utilizado como fuente principal el Catálogo de películas calificadas de Cine Español del Ministerio de Cultura y Deporte, comprobándose los títulos de largometrajes que han obtenido la calificación en el período 2010-2019. También se han recogido datos de otras bases de datos y fuentes de información (IMDB, Filmaffinity, Filmin, webs de los propios directores, entre otras).

2 Respecto a los títulos de los cortometrajes, resulta compleja la búsqueda de la filmografía de un autor cuando sus cortometrajes no han obtenido la calificación del Ministerio. Por esta razón ha sido esencial la consulta de otras fuentes. Sería importante establecer algún tipo de registro oficial de este ‘otro cine corto’ que se está realizando en España, del que pasado el tiempo a veces es difícil encontrar huella.





En aguas internacionales. El corto español en el extranjero


Óscar de Julián


Como podrá comprobar el lector, a medida que profundizamos en el objeto de estudio de este artículo, nuestra impresión sobre el panorama global del cortometraje español de la última década a escala internacional se va modificando de manera progresiva. Un primer vistazo parece indicar un notable aumento de la expansión mundial del corto español, pero, si bien este es un hecho indudable, al ahondar en el fenómeno van surgiendo carencias donde al principio parecía haber esplendor, sorpresas donde antes parecía no haber nada, e incluso algún que otro enigma irresoluble. En cualquier caso, creemos conveniente valorar esa primera impresión, bastante positiva en líneas generales. Eso sí, acto seguido apuntaremos las principales fallas, revelaciones y aspectos intrigantes que han ido apareciendo a lo largo del camino, con objeto de formular, finalmente, preguntas e inquietudes de cara al futuro inmediato.

La red (o revoltijo) de títulos, cineastas y festivales se antoja poco menos que infinita. Por eso centraremos nuestra atención únicamente en lo más significativo, que ya de por sí parece innumerable: así, hemos consultado los datos de casi sesenta certámenes internacionales repartidos por todo el mundo, que consideramos imprescindibles para llegar a una conclusión más o menos sólida1 (y, de manera mucho más restrictiva, algunos festivales españoles de peso internacional). El resultado de esta criba sigue pareciéndose a infinito más uno, y no podemos obviar que Internet no es infalible y de vez en cuando se producen serias calvas de información.

Una última consideración previa. Este artículo es consciente de ser no solo un capítulo más del presente libro sino, digámoslo así, parte de una serie: el ‘episodio 2’ de una nueva temporada que comenzó en el artículo ‘El corto español más allá de nuestras fronteras’ de Alicia Albaladejo, contenido en La medida de los tiempos: el cortometraje español en la década de los 2000. Por tanto, debe leerse como la continuación natural de aquel texto, al que nos referiremos con inevitable pero placentera frecuencia, ya que proporciona numerosas claves para desenmarañar los hilos de esta historia tan intrincada como fascinante.


Primeras impresiones


Pues sí, hay un claro aumento de la presencia del corto español en el panorama internacional, no espectacular pero sí considerable. Cuestión distinta es si ese aumento ha sido cualitativo o únicamente cuantitativo, pero a la vista de los datos no cabe duda de que la superioridad numérica respecto a la década anterior parece manifiesta. Sin embargo algo ha cambiado, y bastante, en estos últimos años. Con buen criterio, Albaladejo se negaba a establecer un patrón de cortometraje español con proyección internacional en el panorama de esos años, ya que este era demasiado disperso como para aventurar un modelo definido. Sin embargo, cierto tipo de cortometraje nacional del período 2011-2020 parece seguir, de cara al interior y al exterior, una orientación concreta. Pero ya llegaremos a eso.

A esta primera impresión le sigue otra aún más llamativa. El corto español 2011-2020, tanto en España como en su reflejo en el extranjero, es un sendero que se bifurca en dos: por un lado, el cortometraje que se ha dado en llamar 'generalista' sigue moviéndose con unas pautas similares a las practicadas en la década anterior; por otro, el corto 'alternativo' ha irrumpido con una fuerza inusitada2.

El caso es que ambas etiquetas han ido perdiendo sentido a medida que la década avanzaba, hasta el punto de que las dos tendencias continúan, pero los papeles prácticamente se han invertido. Y para defender tan tajante afirmación pasamos a presentar a los protagonistas de nuestra historia. Títulos que han sido los pilares indiscutibles de la presencia del corto español en el panorama mundial: Aquel no era yo, Madre, Timecode, Una historia para los Modlin, Decorado, Misterio... Así como algunos nombres propios de primera línea. A partir de estos nombres y títulos irá surgiendo un árbol de innumerables ramas.


Los ineludibles


El corto español continúa obsesionado con los Oscars de Hollywood. No es para menos, ya que sigue siendo uno de los escasísimos focos para que el cortometraje patrio traspase los límites del mundillo. Y aunque la promoción que proporcionan sigue siendo tan potente como efímera, y no se traduce en un mayor reconocimiento del corto por parte de la industria, el público y el mercado internacional, al menos sirve para recordar que seguimos existiendo, para que no se olviden del todo de nosotros. Nada crece, pero al menos se mantiene en la misma (minúscula) proporción.

El caso es que, durante el período 2011-2020, tres cortometrajes españoles han disfrutado de una nominación gloriosa, todos ellos en la categoría de ficción: Aquel no era yo (2012) de Esteban Crespo; Timecode (2016) de Juanjo Giménez Peña y Madre (2017) de Rodrigo Sorogoyen. No ha habido especiales sorpresas en la selección de los títulos. Timecode venía fuertemente respaldado por el favor conjunto del público y los festivales de primera línea, si bien no encajaba del todo en el modelo de pieza nominable al Oscar. En cambio, Aquel no era yo y Madre se ajustaban a la perfección: ambos iban precedidos de una lista envidiable de premios y selecciones, y ambos abordaban un tema, el de la infancia desprotegida, que suele hacer las delicias de los académicos, apelando también a la empatía básica de todo tipo de espectadores.

La repercusión de Aquel no era yo y Madre a nivel individual y nacional no admite discusión. Pero cabría preguntarse si la nominación al Oscar es un claro indicativo de que estos títulos han desarrollado una carrera internacional a la altura de tales expectativas. Comencemos con Aquel no era yo. Según la página web de Madrid en Corto3, distribuidora de ambos filmes, la obra de Crespo obtuvo la friolera de 185 selecciones y 86 premios en toda su trayectoria4. De ellos, unas noventa selecciones y unos veinte premios fueron de festivales extranjeros. En principio, unas cifras excelentes. Ahora bien: Oscars aparte, Aquel no era yo no fue seleccionado en ningún festival considerado de primera línea (tipo Cannes, Sundance o Toronto), ni tampoco en ningún certamen más o menos importante de largometrajes con sección competitiva de cortos. Su territorio era, claramente, el de los festivales extranjeros de cortometraje. Y aquí sí, Aquel no era yo aparece seleccionado en al menos cinco certámenes que podríamos considerar notables: Flickerfest, Brest, Sedicicorto, Palm Springs e Interfilm Berlin; y obtiene premio en este último. En conjunto, no está nada mal5.

Siempre según Madrid en Corto6, Madre obtuvo unas cifras astronómicas, probablemente no superadas por ningún corto español de la década: nada menos que 219 selecciones y 107 premios. Respecto a festivales extranjeros, las cifras son similares a las de Aquel no era yo: unas ochenta selecciones y unos veinte premios. Sigamos: Madre fue seleccionado en un certamen de primera línea, Toronto, y asimismo en un festival importante de largometraje con sección competitiva de cortos (Miami, donde además fue premiado). En cuanto a los festivales extranjeros de cortometraje, Madre aparece seleccionado en al menos tres citas de renombre: CineSpaña Toulouse, Regard (Québec) y Brest. Y hay que tener en cuenta el elevado número de selecciones del corto de Sorogoyen en un país como Estados Unidos, cuyo mercado, seamos honestos, sigue siendo un perfecto desconocido en España. Así que, en conjunto, está francamente bien.

Pero Timecode arrasa con todo lo anterior. Podría argumentarse simplemente con una cuestión de cifras, sin duda abrumadoras7. Pero aquí no se trata de una cuestión numérica, sino de peso específico. A Timecode le basta con haber conquistado los tres auténticos colosos, prácticamente los únicos con suficiente poder mediático como para trascender el mundo del cortometraje y acceder a las portadas de los principales medios y redes sociales: la nominación al Oscar, la Palma de Oro de Cannes y, en menor medida, el Premio al Mejor Cortometraje Europeo de la European Film Academy (EFA).

En principio podría pensarse que la consecución de la Palma de Oro dejó el camino expedito para la nominación al Oscar, pero es poco probable: Timecode es la única Palma de Oro que ha sido nominada al Oscar en toda la década. Su éxito parece haber radicado, más bien, en su extraordinaria capacidad para seducir a públicos de todas las latitudes. Y aquí es donde se produce una extraña paradoja, casi un contrasentido: el mayor y mejor embajador del cortometraje español durante los últimos diez años, aquel que nos ha representado en todo el mundo, resulta ser una obra más bien poco representativa de nuestro corto. Más adelante volveremos sobre Timecode: hay más que decir sobre él, casi todo lo que le rodea es un puro interrogante.


La ficción narrativa clásica


Para ir aclarando el panorama, es necesario remontarse a la década anterior. Por entonces aún reinaba el modelo de festival generalista, y por 'generalista' debe entenderse un cierto concepto de 'de todo un poco': la selección oficial debía estar compuesta de ficción, animación, documental y hasta unas gotitas de experimental, que de todo hay que ver en esta vida, pero siempre con la aplastante supremacía de la ficción narrativa tradicional. Claro está que todos los géneros y estilos tenían sus propios festivales especializados, pero el modelo comandado por la ficción generalista era el rey.

Sin duda ese modelo ha pervivido en la última década. Así que tal vez sea el momento de atender a los logros internacionales del género más comúnmente instituido: la ficción narrativa tradicional, que tan bien representan Aquel no era yo o Madre. Y en efecto, hay títulos que han llamado poderosamente la atención: la década se abre con el éxito meteórico de una fábula sobre la diferencia, They Say (Dicen), de Alauda Ruiz de Azúa; la coproducción Sequence de Carles Torrens (EEUU, 2013)8 se erige en uno de los relatos fantásticos más reconocidos del período, e incluso consigue participar en certámenes muy poco afines al cine de género, como Varsovia o BAFICI; Safari (2014) de Gerardo Herrero supone un hito al ser incluida en la Semana de la Crítica de Cannes (hecho sorprendente al tratarse de una ficción clásica, en cualquier caso impecablemente realizada); otra coproducción, Cadoul de craciun (Rumanía, 2018), de Bogdan Muresanu, cosecha un éxito apabullante, y entre otros consigue en Tampere el Premio a la Mejor Ficción, el Premio del Público y la Nominación a la EFA, o el Mejor Cortometraje en Palm Springs... La lista esencial podría continuar durante unas cuantas líneas: La boda (2012), de Marina Seresesky; El corredor (2014), de José Luis Montesinos; Graffiti (2016), de Lluís Quílez...
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    Graffiti (Lluís Quílez, 2016).

  




Desde luego, las propuestas son de lo más variado. Como ya apuntaba Albaladejo en su estudio de la década anterior, sigue sin poder establecerse un patrón en este sentido. Como mucho podría hablarse de un claro predominio del drama social o cotidiano, predominio que se hace más patente a medida que va avanzando la década, hasta el punto de que el cine de género, la comedia o, directamente, la ligereza quedan progresivamente desterrados de las filas del prestigio internacional.

Sin embargo, y a la vista de los resultados globales, no puede decirse que la ficción narrativa clásica haya sido la punta de lanza del corto español en el extranjero en la última década. Ha dejado constancia, eso sí, de la solidez industrial que presenta el corto español medio, aunque esta había quedado más que certificada en la anterior década, y desde luego no se ha perdido. Ahora bien, puede comprobarse que la lista de ficciones más exitosas está compuesta fundamentalmente de títulos, no de autores. Muchos de los cineastas antes citados han desarrollado una trayectoria notable en el ámbito nacional, pero no tanto en el internacional. Su éxito en el extranjero, casi siempre puntual, les ha servido para proyectarse más dentro que fuera. Algo que no ha ocurrido en otros géneros y estilos.

No creemos que sea un problema de ámbito nacional (al menos no exclusivamente), ya que probablemente ocurre lo mismo en otros muchos países. Pero sí nos parece que lo expuesto es un claro síntoma de que el modelo de festival generalista, cuyo estandarte siempre ha sido la ficción clásica, sigue resintiéndose de un problema central, endémico: en él no existe una red realmente orgánica, una adecuada interconexión entre países, festivales, entidades. Ni a nivel nacional ni, mucho menos, internacional.

Con una ilustre excepción: el eterno espaldarazo que proporciona Clermont-Ferrand. Aunque se trata de una excepción bastante relativa.


Clermont-Ferrand, la (más o menos) feliz continuidad


Albaladejo dejaba constancia de que, en la pasada década, nuestro punto de referencia inexcusable del cortometraje internacional (ya fuera generalista, alternativo o alérgico a las etiquetas) era, seguía siendo, el Festival de Clermont-Ferrand9. Y ahí continúan, como punto de encuentro ineludible, sus tres Competiciones Oficiales (Internacional, Nacional y Labo), sus retrospectivas y, por supuesto, su mercado.

Comencemos con este último. Allá por 2010 era vox populi que la presencia española en el mercado de Clermont-Ferrand era tan notable como desconcertante: en el stand español concurrían no solo directores, productores o televisiones como Canal+ (hoy Movistar+), sino también los representantes de las diversas distribuidoras privadas de cortometraje y de los catálogos de numerosas comunidades autónomas del país. Y la sensación general es que cada uno iba por su lado.

Diez años después cabe preguntarse si las cosas están cambiando, si en todos estos años ha surgido alguna iniciativa que permita apuntar los intereses de todos en una misma dirección. Y parece que sí, que algo se ha llevado a cabo, sobre todo en los últimos dos años: desde entonces se ha producido un notable esfuerzo de cohesión protagonizado por los catálogos de las comunidades autónomas en colaboración con el ICAA, al que se han sumado las distribuidoras privadas, lo cual ha fructificado en acciones integradoras y cada vez más operativas como, por ejemplo, el catálogo ‘Just Spainted Shorts’. Acciones que, por supuesto, se han extendido o tienen intención de extenderse a otros mercados: Short Film Corner, Berlinale, Annecy... Una feliz actitud que aún está dando sus primeros pasos.

En cuanto a las Competiciones Oficiales, parece que Clermont-Ferrand continúa en la misma línea: la Competición Internacional sigue apostando por la diversidad territorial y admite todo tipo de temas, géneros y estilos, a excepción del cine más vanguardista, que mantiene su terreno en el Labo. Pues bien, si consideramos a Clermont-Ferrand como un reflejo más o menos fiable de la repercusión del corto español en el extranjero, los resultados son esperanzadores: en comparación con la pasada década, España ha redoblado su presencia no ya en número de selecciones sino también en el Palmarés.

Valgan unos pocos ejemplos de muestra: en la primera década del siglo XXI, Clermont seleccionó 30 títulos con producción española, total o parcial; los seleccionados por año no solían pasar de dos títulos en Internacional y uno o dos en Labo; en total se premiaron cuatro títulos españoles, y los premios más importantes fueron el Premio de la Juventud Internacional 2004 para 7:35 de la mañana (2003) de Nacho Vigalondo y el Premio Especial del Jurado Labo 2007 para Máquina (2006) de Gabe Ibáñez.

Ahora contrastemos con los datos de 2011-2020: 46 selecciones de títulos con producción española; los seleccionados por año suelen alcanzar y hasta rebasar los cuatro títulos, y en 2014 concursan en Clermont-Ferrand nada menos que siete cortos en la Internacional (cuatro de ellos coproducciones, y ya se sabe que las coproducciones suelen ser señal de buena salud creativa e industrial) y dos en Labo; y no solo la cifra de títulos premiados a lo largo de la década aumenta hasta siete, sino que en bastantes casos se trata de premios mayores.

La buena racha comienza en Clermont-Ferrand 2013 con Una historia para los Modlin (2012), de Sergio Oksman, que arrasa con un doblete de oro en el Labo: Gran Premio del Jurado y Premio del Público; prosigue con Sequence (2013), de Carles Torrens y Montaña en sombra (2012), de Lois Patiño (respectivamente, Premio Canal+ Internacional y Premio Especial del Jurado en Labo en 2014), Ser e voltar (2014), de Xacio Baño (Premio Canal+ y Mención Especial Labo en 2015), Como yo te amo (2016), de Fernando García-Ruiz Rubio (Premio del Público Internacional 2017); y, en 2020, como en un espejo, nuevo doblete en el Labo: Günst ul vándrafoo / Ráfagas de vida salvaje (2019), de Jorge Cantos conquista el Gran Premio, y El infierno y tal (2019), de Enrique Buleo, la Mención Especial.

A partir de tales datos cabría concluir que Clermont-Ferrand ha otorgado su voto de confianza al corto español en todos los ámbitos pero, sobre todo, en el Labo. De momento solo es un apunte. En los próximos capítulos se revelará como una evidencia.

En cualquier caso ser seleccionado y, por supuesto, premiado en Clermont-Ferrand sigue siendo garantía de una difusión internacional a gran escala. A partir de Clermont-Ferrand se despliega una red invisible pero implacable, que extiende sus tentáculos por todo el mundo. Pero persiste un problema heredado de décadas anteriores: el circuito de Clermont no es especialmente dinámico. Es cierto que existe una clara comunicación entre dos polos, Clermont-Ferrand y el resto de festivales, pero no una intercomunicación entre estos últimos. Se trata pues de una red semiorgánica: un conjunto de certámenes numeroso pero más o menos disperso, que siguen tomando a Clermont como punto de referencia unilateral.

Y hay más. Sería imprudente sacar conclusiones tajantes sobre la proyección internacional del corto español a partir de la programación de Clermont-Ferrand. Porque, en efecto, algo ha cambiado profundamente. En 2010, Clermont era 'la' referencia. En este momento es 'una' referencia. Muy importante, sí, pero una. La hegemonía del gigante francés ha quedado en entredicho.


La vuelta de tuerca


Aunque no es un fenómeno ni mucho menos nuevo, en la última década se ha intensificado poderosamente la influencia de los festivales considerados de primera línea en el formato breve. Los grandes como Cannes, Berlín y, en menor medida, Venecia, claros defensores de un cine alternativo, han irrumpido con fuerza y han impuesto líneas y tendencias. Ahora más que nunca, todo el mundo quiere participar en la Sección Oficial de Cannes, en su Quincena de Realizadores o en la Semana de la Crítica, o bien en la Berlinale; cabezas de cartel de un nuevo circuito que transcurre paralelo al de Clermont-Ferrand.

Pero en este caso no se trata de un punto de referencia unilateral en el que desemboca un cúmulo de festivales dispersos, sino que se ha logrado instaurar, aquí sí, una clara intercomunicación entre ellos. No es de extrañar, ya que el cine alternativo se mueve en un mercado a priori más minoritario. Y ese carácter minoritario le ha permitido establecer un contacto más estrecho entre sus componentes, un intercambio incesante de iniciativas, actividades, títulos, autores, jurados, selecciones y premios. Algunos hablan de endogamia: si es así, se trata de una endogamia involuntaria, inevitable. Y en cualquier caso ha permitido constituir una nueva red de naturaleza transnacional y, esta sí, orgánica. Así, Cannes o Berlín son esenciales, pero en absoluto son la única puerta de entrada.

Dicha red se apoya en la solidez estructural que proporcionan diversos festivales europeos de categoría indiscutible: Cannes, Berlín, Locarno, Varsovia, Karlovy-Vary...; se expande por otros notables certámenes europeos de largometraje que incluyen competición de cortos o, simplemente, certámenes de cortometraje, muchos de los cuales ya andaban en ello: Visions du Réel, Sarajevo, Indie Lisboa, Doc Lisboa, Vila do Conde, Winterthur, Rotterdam, Oberhausen...; y muy pronto su influjo se impone en buena parte de Latinoamérica: Mar del Plata, FICCI Cartagena de Indias, BAFICI, Valdivia, Belo Horizonte...; y en otras latitudes como Toronto. Pero no nos equivoquemos: la gran novedad no es tanto la expansión, que ya existía, como la intercomunicación.

Se ha producido una vuelta de tuerca. El desarrollo de la nueva red y su proyección transnacional han sido tales que han desbancado al imperio generalista, un tanto desperdigado. Y centrándonos ya en el cortometraje: casi podría decirse que el corto alternativo es ahora el generalista, y el antiguo generalista el alternativo. Se trata, sin duda, de una exageración retórica: el corto generalista siempre tendrá más salidas profesionales, un mercado audiovisual mucho más amplio en el que desarrollar sus propuestas. Pero en lo referente al cortometraje, el modelo alternativo ha conseguido establecer un mercado más sólido. Todo lo minoritario que se quiera, pero mercado.

Y lo cierto es que España ha sabido entrar con buen pie en ese mercado. Basta con citar algunos nombres: San Sebastián, Gijón, DocumentaMadrid, Curtocircuito, ZINEBI, L'Alternativa, ALCINE, Filmadrid, Márgenes, instituciones como CCCB, Tabakalera o Cineteca, universidades como la Pompeu Fabra, la UAB, la UPV, y hasta certámenes cien por cien nacionales como Alcances... Todo esto, insistimos, ya se estaba fraguando en la década anterior. Pero en este último decenio ha cristalizado. Y aunque los ejemplos son incontables, un título representa inmejorablemente el punto de inflexión, el antes y el después.

    
La revolución de Varsovia


Ocurrió en 2012, cuando el documental Una historia para los Modlin, de Sergio Oksman obtuvo el Gran Premio en el Festival de Varsovia. Probablemente la noticia no hubiera tenido tanto eco si no fuera porque el propio Oksman ya había ganado tres años antes en el mismo festival, con el espléndido Notes on the Other (2009). Un Gran Premio en un gran festival es algo estupendo; dos, y en el mismo lugar, causa sensación. Pero además Una historia para los Modlin gozaba de un carisma indudable. Sin dejar de poseer su propia personalidad, tenía suficientes puntos en común con el corto alternativo del momento para que este se sintiera, o pudiera sentirse, reflejado en él. Muy poco después la historia de la familia Modlin fue presentada ante la sociedad española en DocumentaMadrid, y la obra de Oksman no solo estuvo a la altura de las expectativas, sino que se alzó con el Primer Premio de la edición.

Acto seguido, Una historia para los Modlin no pulverizó todos los récords, pero sí todas las fronteras. Europa del Este se rindió a sus pies: Karlovy-Vary, Tallinn, Sarajevo, donde fue nominado a la EFA. En el Labo de Clermont-Ferrand conquistó, ya lo hemos dicho, el Gran Premio del Jurado y el Premio del Público. Parecía como si ningún festival de prestigio, internacional o nacional, quisiera privarse de incluirlo en su competición (los Modlin viajaron por Sundance, IDFA Amsterdam, Winterthur, BAFICI, Belo Horizonte, Valdivia, o L'Alternativa, ALCINE, ZINEBI...) o directamente concederle su máximo galardón, como ocurrió con Vila do Conde. Incluso los festivales generalistas se rindieron a su poderío mediático, y hasta David Trueba publicó un artículo laudatorio en El País10.

Una historia para los Modlin, insistimos, no fue el principio de nada, pero sí supuso el pistoletazo que necesitaba el cortometraje alternativo español: a partir de él se originó una atmósfera de euforia, y su envidiable carrera dibujó, de algún modo, la línea de puntos que mostraba ante todos el mapa de la nueva red. Si además era el momento en el que se estaba conformando el Otro Cine Español, y en el que diversas comunidades autónomas (Cataluña, País Vasco, Galicia, Canarias...) apostaban por los nuevos cines, el estallido no podía tardar.

Muy pronto, los resultados salieron a la luz. No solo la presencia del documental de creación se multiplicó de manera casi exponencial en la nueva red, tanto europea como latinoamericana, sino que se consolidó un fenómeno que dio cuenta de su excelente salud: aquí no se trataba solo de títulos, sino también de autores. Diversos documentalistas no solo veían cómo sus obras llamaban la atención en el extranjero, sino que, en bastantes casos, recibían un reconocimiento continuo que se mantenía a lo largo de toda la década.

No aburriremos al lector con largas enumeraciones de selecciones y premios, pero algunos de estos cineastas son de cita obligada. Xacio Baño ha podido ver buena parte de su obra ampliamente reconocida en el extranjero, con Ser e voltar (2014) o Eco (2015)...; el frecuentadísimo Álex Lora, con Odysseus' Gambit (EEUU, 2011), Godka cirka (Somalia, EEUU, codirigida con Antonio Tibaldi, 2012), The Fourth Kingdom (codirigida con Adán Aliaga, 2017)... Elena López Riera con Pueblo (2015), Las vísceras (2016), Los que desean (Suiza, 2018)... Sin olvidar algunos hitos imprescindibles, como Buenos días resistencia (2013) de Adrián Orr, Gran Premio Documental en Vila do Conde; el emocionante Cucli (2017), de Xavier Marrades, Primer Premio en FICCI Cartagena de Indias; o el delicioso Los desheredados (2017), de Laura Ferrés, Premio Illy de la Semana de la Crítica de Cannes.

Y aquí sí que ya podría hablarse, con toda la cautela que exigen este tipo de etiquetas reduccionistas, de un cierto patrón de cortometraje documental pensado directamente para la red alternativa, difícil de describir, fácil de reconocer: un corto de inquietud formalista, basado por lo común en el cine trascendental, observacional o found-footage; y como no todo iban a ser parabienes, a menudo con un tono único y grave, a veces un tanto impostado.

El caso es que, sea más o menos definido el patrón, este funciona. Muy pronto la euforia que atravesaba el documental de creación contagió a otros géneros, que poco a poco iban adaptándose al nuevo lenguaje. Sin salirnos aún del documental, veamos un par de casos esclarecedores: a principios de la década Roger Gómez y Dani Resines arrasan internacionalmente con un encantador documental absolutamente clásico sobre un equipo de niños que nunca ha ganado un partido, Lequip petit (2011). Es muy probable que su periplo por el mundo con L'equip petit haya abierto los ojos a sus directores sobre las nuevas posibilidades del género: estos se pasan progresivamente al documental de creación, hasta el punto de que su Notes from Sometime, Later, Maybe (2016) concursa y gana premio en Vila do Conde o L'Alternativa. Por otro lado, el celebrado David Muñoz va radicalizando su lenguaje a medida que avanza la década: es el trayecto que va de La broma infinita (2010) a El juego del escondite (2015).

Ese influjo llega también hasta la ficción, que se impregna de la capacidad de observación y los métodos de trabajo propios del documental. En este sentido el punto álgido es Matria (2017) de Álvaro Gago, que entre numerosos reconocimientos ostenta el Gran Premio en el mismísimo Sundance, otro de los galardones que casi traspasó las fronteras del cortometraje. Pero hay muchos más títulos, sobre todo en lo que respecta al drama cotidiano y social y al realizado por y/o sobre mujeres.
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    Matria (Álvaro Gago, 2017).

  




El lector podría pensar que consideramos este nuevo territorio un logro irreprochable. Tal vez sí, pero con matices. Todo tiene su reverso.


Territorios autónomos


Es evidente que el cortometraje experimental y de vanguardia es un territorio lo suficientemente autónomo como para que su supervivencia y desarrollo no dependa de otros. Pero lo cierto es que la expansión de la nueva red alternativa lo beneficia en gran medida ya que, en muchas ocasiones, los radios de acción del documental, el experimental y el arte contemporáneo se integran y confunden perfectamente. Sin olvidar el papel decisivo que juegan las políticas audiovisuales de algunas comunidades autónomas, especialmente en el norte de España: Galicia, País Vasco, Cataluña y Canarias lideran la repercusión internacional de este tipo de cine.

Así, del mismo modo que ocurre con el documental, el corto experimental y de vanguardia español alcanza tal difusión que podemos hablar no ya de títulos, sino de autores ampliamente reconocidos más allá de nuestras fronteras. Muchos son los nombres que se repiten a lo largo de la década, pero de todos ellos hay tres (cuatro, ya que uno es una pareja) cuya mención resulta imprescindible.

De inmediato surge el nombre del gallego Lois Patiño. Sus propuestas, que equilibran un virtuoso tratamiento del color con contenidos a menudo sociales y políticos, no han dejado de deslumbrar: su presencia es constante a lo largo de toda la década en Rotterdam, Oberhausen, Valdivia, Locarno...  Y prácticamente toda su obra corta ha sido ampliamente galardonada, desde el magnífico Montaña en sombra (2012) hasta Noite sem distancia (Portugal, 2015) o Fajr (Marruecos, 2016). Y no solo su obra, también él: ya en 2013, BAFICI le dedicó una retrospectiva.

De modo menos vistoso, pero con resultados igual o incluso más sobresalientes, emerge la pareja formada por la gallega Helena Girón y el canario Samuel M. Delgado. Su cine de texturas irreales se revela como una de las propuestas más apasionantes de todo el período, y aunque no hace tanto ruido como el de Patiño, su reconocimiento es enorme: piezas maestras como Sin Dios ni Santa María (2015) o Montañas ardientes que vomitan fuego (2016) cautivan a los espectadores de Karlovy-Vary, Mar del Plata, Valdivia y hasta Toronto.

Por último, está el caso de la vasca Laida Lertxundi. Aunque ha desarrollado la mayoría de su carrera en EEUU, estamos hablando de una figura capital de la vanguardia española. Probablemente no hay un solo festival alternativo que se haya privado de programar alguno de sus trabajos, verdaderas sinfonías de luz, sonido y juego de materiales, aunque hay un festival que parece rendirle auténtica pleitesía: Rotterdam. Allí ha participado con Cry when It Happens (2010), The Room Called Heaven (2012), We Had the Experience but Missed the Meaning (2014), Vivir para vivir (2015), 025 Sunset Red (2016) o Words, Planets (2018). Una obra esencial que también ha podido verse en, por ejemplo, Oberhausen o Toronto.

La animación del período traspasa las fronteras de cualquier tipo de circuito de festivales, tanto generalistas como alternativos. Es uno de los pocos beneficios que tiene: son tales las carencias estructurales del sector que todos entienden que, dentro de las posibilidades de cada cual, es un ámbito que hay que apoyar y defender. Tiene sus límites, claro: resulta imposible encontrar una animación claramente generalista como La noria (2018), de Carlos Baena en certámenes como Vila do Conde (aunque, por ejemplo, fue elegida Mejor Animación en Shanghai 2019), pero en general puede afirmarse que todo tipo de certámenes adopta una actitud más abierta de lo habitual ante este género tan necesitado.

Carencias estructurales, no creativas. El corto español de animación continúa aportando personalidades de lo más singular, aunque los mayores avances vuelven a aparecer en las mismas comunidades: Galicia, País Vasco, Cataluña, Madrid... ya que en ellas están radicadas las productoras de mayor solvencia y proyección internacional. Y en este sentido el mayor triunfo de la animación breve española llega de la productora vasca Uniko, y particularmente de su feliz entendimiento con una productora y distribuidora francesa, la todopoderosa Autour de Minuit. La entente vascofrancesa ha supuesto la consagración del que es no ya el rey, sino el emperador de la animación española de la década: el gallego Alberto Vázquez. El fascinante universo sarcástico y sombrío, heredado del cómic salvaje, de Birdboy (2010) o Sangre de unicornio (2013), ambas co-dirigidas con Pedro Rivero, ha cosechado los mayores elogios allá donde se ha proyectado. Aunque tal vez su éxito más incontestable sea Decorado (ya en solitario, 2016), estrenado en la Quincena de Realizadores de Cannes y Mejor Animación y Premio del Público en Vila do Conde. Por supuesto, Annecy adora a Vázquez: tanto Birdboy como Decorado han competido en él, y en el momento de escribir estas líneas su última obra, Homeless Home (2020), acaba de obtener el Premio del Jurado en el certamen francés.

Annecy sigue siendo el mejor indicativo para dar cuenta de la salud creativa del corto español de animación, más que nada porque el gigante francés es más competitivo que nunca, y la sola selección en cualquiera de sus secciones supone todo un privilegio. Refiriéndonos únicamente a pesos pesados del sector: las animadoras vascas Izibene Oñederra e Isabel Herguera concursaron con Kutxa beltza (2016), e Isabel Herguera presentó fuera de concurso Amore d'inverno (2015); Khris Cembe, también ligado a Uniko, participó con Viaje a pies (2015); y César Díaz Meléndez hizo lo propio con el estremecedor Zepo (2014); y no podemos dejar de citar Astigmatismo (2013), de Nicolai Troshinsky, una de las animaciones más exitosas de la década. Y para que se vea la dificultad: en esta década el brillante dúo catalán formado por Marc Riba y Anna Solanas solo pudo acceder a la sección 'Público joven', con I'm Not Scared of the Crocodile (2018). Por cierto, junto con Homeless Home, el único galardón obtenido en Annecy por un corto español en todo el período fue con un trabajo de graduación, el muy divertido Friendsheep (2011), de Jaime Maestro Sellés.
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    Kutxa beltza (Izibene Oñederra e Isabel Herguera, 2016).

  




Ahora bien, cuando fijamos la mirada en los festivales internacionales que admiten todo tipo de géneros, entre ellos animación, surge un problema: descubrimos que muchas de las animaciones que han destacado poderosamente en el panorama nacional (algunas de ellas de los autores ya citados) aparecen seleccionadas en el extranjero con menos frecuencia de lo esperable... y premiadas con bastante menos frecuencia11. Aunque solo es una hipótesis, creemos que esta falla no es achacable tanto a una falta de calidad de nuestra animación como a una carencia a nivel global: la animación continúa recibiendo, en todo el mundo, una consideración inferior a la de otros géneros.

Pero finalicemos con un dato prometedor. En 2020 España está presente en Annecy con nada menos que cuatro obras en la Sección Oficial: la mencionada Homeless Home, Lursaguak (escenas de vida) (2019), de Izibene Oñederra, el soberbio Yo (2020), de Begoña Arostegui y una auténtica sorpresa surgida en los últimos tiempos, la coproducción con Brasil Carne (Camila Kater, 2019), cuya participación española procede de la empresa gallega Abano, de Chelo Loureiro. Este documental de animación de corte abiertamente feminista ha, sencillamente, arrasado. A los hechos nos remitimos: nominado a la EFA por SEMINCI y seleccionado en certámenes tan dispares como Locarno, Curta Cinema Rio de Janeiro, BogoShorts, Toronto, Tampere o IDFA Amsterdam.

Carne sirve de perfecto eslabón para abordar el territorio, cada vez más fructífero, de corto y mujer. Es un hecho que el cortometraje de cariz feminista ha acabado imponiéndose con fuerza en el circuito internacional, pero lo cierto es que, en lo que respecta a España, su estallido ha sido más tardío de lo que parece. A lo largo de toda la década no han faltado las muestras sobresalientes de cortometraje realizado por mujeres y sobre mujeres, pero hasta hace muy poco su reconocimiento exterior ha sido, creemos, inferior a sus merecimientos, sobre todo en el campo de la ficción: se echa de menos mayor proyección internacional de títulos de gran valía como, por ejemplo, Sara a la fuga (2015) y La inútil (2017), de Belén Funes; y mientras Clara Roquet obtiene la Espiga de Oro en SEMINCI y participa en Toronto con El adiós (2015), su siguiente y estupendo trabajo, Les bones nenes (2017), no recibe fuera un reconocimiento similar.

No ha sido hasta los últimos años que el cortometraje español de inquietud feminista ha sido abiertamente reconocido en el extranjero, y en este sentido Cataluña sigue llevándose la parte del león. Así, recientemente han descollado ficciones como Suc de síndria (2019), de Irene Moray, Sección Oficial en Berlín con nominación incluida para la EFA, y participación en Toronto, Indie Lisboa, Brest... o, presumiblemente, Forastera (2020), de Lucía Aleñar Iglesias, seleccionada en la última Semana de la Crítica de Cannes. Repercusión más que relevante que alcanza a todos los ámbitos: ahí están Los que desean o Carne para atestiguarlo. Y eso solo hablando de premios mayores.


Anomalías


Hay casos que, afortunadamente, escapan a cualquier clasificación. Y el más notorio no solo existe desde la década anterior, sino que continúa gozando de una salud envidiable. Se trata de un territorio que podríamos llamar 'ciencia ficción barata' (lo de 'barato' es más un concepto estético que una cuestión de presupuesto), y que engloba a cineastas con tanta personalidad propia como puntos comunes: una mirada de extrañeza hacia la realidad cotidiana; un juego constante con el tiempo, el mito, la fantasía; y un sentido del humor que, a veces, da la impresión de ser el único que está dispuesto a admitir el corto español alternativo12. La ciencia ficción barata abrió fuego en 2002 con Código 7, de Nacho Vigalondo, y muy pronto dos de sus practicantes se significaron poderosamente: Velasco Broca y, sobre todo, Chema García Ibarra.

La imaginación plástica y conceptual del vasco Velasco Broca, y su notable capacidad para evocar un mundo atávico, gobernado por la magia, no tienen prácticamente parangón en nuestro cortometraje. Velasco Broca es algo así como nuestro David Lynch particular. Consecuentemente, en la red alternativa española vence y convence. Pero lo que aquí es excepcional, en Europa no lo es tanto: afuera existen varios, bastantes cineastas con universos tan ricos como el de Broca. Aún así, Nuestra amiga la Luna (2016) ha obtenido reconocimientos de gran valía, como la selección en Locarno y BAFICI. En este último certamen la ciencia ficción barata obtiene uno de sus mayores triunfos: en 2017, Nuestra amiga la Luna obtiene el Premio Vanguardia y Género ex-aequo con La disco resplandece (2016), de su compañero de andanzas García Ibarra.

El caso del valenciano Chema García Ibarra es aún más particular. Su cine, que es algo así como cine rural filmado por un venusiano, gusta a todos: los generalistas, los alternativos y los que pueda haber en medio o a los lados. Tanto aquí como allá: no parece haber límites para el universo García Ibarra, ni espaciales ni temporales. En lo que respecta al extranjero, García Ibarra comenzó su era de gloria cuando El ataque de los robots de Nebulosa-5 (2008) fue seleccionado, entre otros, en Sundance. Solo dos años después Sundance volvió a apostar por su nuevo trabajo, Protopartículas (2010), y el cineasta se llevó la Mención de Honor. Pero lo mejor estaba por llegar.

Sundance era y sigue siendo la referencia del cine 'indie', y por tanto sus preferencias están más cerca de un cine popular. Pero muy pronto la nueva pieza de García Ibarra resquebraja, definitivamente, cualquier límite: la formidable Misterio (2013) es seleccionada en Berlín y obtiene la nominación a la EFA. A partir de entonces no hay terreno que se le resista: Misterio participa en certámenes tan dispares como Karlovy-Vary, Sarajevo, Cork, BAFICI, Winterthur, Concorto, Regard o Valdivia, y gana en Tallinn, Praga o Brest. La repercusión es tal que su siguiente corto es una coproducción con Turquía, y el estallido vuelve a producirse: La disco resplandece (2016) se estrena en Zabaltegi de San Sebastián, la primera vez que la sección admite todo tipo de metrajes, y gana la Mención Especial; a continuación es seleccionado en diferentes latitudes, y entre otros premios obtiene el mentado ex-aequo con Nuestra amiga la luna en BAFICI. Su último corto hasta el momento, Leyenda dorada (codirigido con Ion de Sosa, 2019), no obtiene tanto eco como los anteriores, pero inicia su andadura, nuevamente, en la Sección Oficial de Berlín.

Aunque, para misterio, Timecode.  Este peculiar musical sin música a lo Jacques Demy es, sin duda, una ficción narrativa con personalidad, pero su narración es tan inspirada como orgullosamente clásica. ¿Cómo es posible que una pieza de corte más o menos tradicional haya sido seleccionada en Cannes, templo del cine de autor con aspiraciones de trascendencia? ¿Y cómo es posible que, además, haya ganado la Palma de Oro (y a la vista de la competición de ese año, con merecimiento)? Palmas de Oro como Waves'98 (Líbano, 2015), de Ely Dagher o A Gentle Night (China, 2017), de Qiu Yang encajan a la perfección en el perfil que vende Cannes. Timecode, ni por asomo. Una condición de 'rara avis' que no le resta el más mínimo mérito a la obra de Juanjo Giménez Peña.

El caso es que Cannes santificó a Timecode, y era de esperar que la red alternativa, casi siempre obediente a los designios de los grandes, lo recibiera consecuentemente con los brazos abiertos. No ocurrió así: Timecode arrasó, sí, pero mucho más en el circuito generalista que en el alternativo, que en buena medida le dio la espalda. No solo en el ámbito internacional, sino, sorpresa, en el nacional con proyección internacional: solo algunos certámenes afines a la red alternativa lo incluyeron en sus filas, como ALCINE (y en su Competición Nacional), Tenerife Shorts o ZINEBI. De acuerdo que sería ridículo esperar que Timecode participara en festivales como Márgenes, y desde luego cualquier certamen está en su derecho de elegir los cortos que quiera. Pero cuando los hechos parecen indicar una actitud y un sentimiento colectivos, la distancia de la red alternativa respecto a Timecode empieza a ser sospechosa.

Está claro que Timecode desconcertó. Y no es de extrañar porque, en realidad, no se parecía a nada de lo que se estaba haciendo. Ni era una obra que pudiera llamarse propiamente tradicional, ni tenía mucho que ver con el lenguaje alternativo. Más bien era una muestra tardía de un tipo de cortometraje que se había forjado en la década anterior, caracterizado por el juego con la narrativa clásica sin salirse del todo de ella, y a la que Giménez Peña ya había contribuido con piezas tan notables como Nitbus (2007) y, sobre todo, Rodilla (2009). Dichos juegos narrativos constituían una especie de terreno intermedio, de punto de intersección entre los dos mundos estudiados. Títulos como La huida (2011) de Víctor Carrey o Voice Over (2012), de Martín Rosete aún obtenían una notable repercusión internacional a principios de la década. Pero a medida que esta avanzaba el terreno se fue perdiendo: cada vez eran más escasas propuestas como Timecode o, por ejemplo, Foley Artist (2013), de Toni Bestard; en cuanto a otros cineastas difíciles de catalogar que lograban desarrollar una trayectoria internacional, como el Pedro Collantes de Serori (Japón, Países Bajos, 2014), podían contarse con los dedos de las manos.

Involuntariamente, Timecode dejó al descubierto la principal falla de la red alternativa: su creciente rigidez. La red se mostraba tan orgánica como incapaz de abrirse a otras posibilidades expresivas que las estrictamente marcadas en el mapa trazado, posibilidades que Timecode representaba y que eran rechazadas de manera tan educada como tajante. Así, en los últimos años parece estar produciéndose una situación indeseada: el cortometrajista español tiene que elegir entre dos mundos a priori irreconciliables. O se mueve en los códigos de la red generalista o en los de la red alternativa (esta última ya tan codificada como la primera). Dejando a un lado los territorios autónomos y las excepciones ya mencionadas, casi no hay otras opciones.

Afortunadamente podemos hablar de 'casi'. Hay certámenes que se esfuerzan por vencer esta preocupante bipolaridad y adoptar una actitud a la vez rigurosa e integradora: en el extranjero, podríamos hablar de la EFA, Toronto, Tampere, Curta Cinema Rio de Janeiro, BogoShorts y, siempre, Clermont-Ferrand. En España cabe señalar políticas de programación como las de Tenerife Shorts, MECAL, el nuevo Cinema Jove o el mismo ALCINE, que aunque está plenamente integrado en la red alternativa, en todo momento ha procurado darle espacio a todo tipo de manifestaciones a la hora de seleccionar los muy contados cortos españoles que participan en su Certamen Europeo.

                           
Asignaturas pendientes


Primero, las nuestras. Muchos temas han tenido que quedarse en el tintero: el papel de las coproducciones y de los españoles afincados en el extranjero; la incidencia de las escuelas; la cada vez mayor importancia de los contenidos online y de sus certámenes (imprescindible mencionar la nominación de Voice Over y Cucli en Vimeo Best of the Year); la decisiva labor de las distribuidoras; la proyección exterior de los festivales internacionales españoles... Esperamos que el lector disculpe los límites de nuestro espacio, y confiamos en que encuentre las respuestas adecuadas en los restantes artículos de este libro.

Y por último, las del corto español en el extranjero. Concluimos que el corto español se ha movido entre dos aguas, dos mercados internacionales: el generalista, disperso pero variado, con posibilidad de evolucionar; y el alternativo, orgánico pero rígido, cada vez más propenso al inmovilismo. Ambos mundos, hoy por hoy igualmente codificados, están destinados a entenderse en algún momento. Lo cual nos lleva, paradójicamente, a volver la vista hacia el modelo representado por Clermont-Ferrand, que siempre ha apostado por la coexistencia de todo tipo de cortometrajes, evitando prejuicios y bipolaridades, sin dejar por ello de respetar las características de cada género o mercado. El problema de Clermont-Ferrand, ya se ha visto, es su carácter semiorgánico, unilateral.

Por ello es deseable un modelo que integre lo mejor de cada casa: la solidez orgánica del mercado alternativo, la variedad y dinamismo del mercado generalista, la política de coexistencia de Clermont-Ferrand. Sin duda tal pretensión excede las responsabilidades del cortometraje español, pero este puede contribuir a ello poniendo en marcha iniciativas nacionales realmente integradoras, en las que todos los géneros, códigos, lenguajes, comunidades autónomas, profesionales, productoras, instituciones, distribuidoras, catálogos... relacionados de un modo u otro con el corto nacional se sientan representados, sin perder por ello su peso específico, su terreno propio. A estas alturas el paso siguiente no puede estar más claro, y se resume en cinco palabras: el Centro del Cortometraje Español.




1 Nuestro corpus de partida ha sido el siguiente:



  	Nominaciones al Oscar.

  	Nominaciones y premios European Film Academy (EFA).

  	Festivales considerados de primera línea: Cannes, Berlín, Venecia, Toronto, Sundance, Locarno, Moscú, Shanghai, Karlovy Vary, el desaparecido Montreal, Varsovia, Tokyo, Tallinn, El Cairo, India-Goa, Mar del Plata.

  	Otros festivales extranjeros de largometraje que incluyen importantes secciones competitivas, o muestras significativas, de cortometraje: Annecy, IDFA Amsterdam, FID Marseille, Krakow, Sarajevo, Cork, Indie Lisboa, Doc Lisboa, Visions du Réel, Nouveau Cinéma de Montreal, Rotterdam, FICCI Cartagena de Indias, BAFICI, Guadalajara, Miami.

  	Festivales extranjeros dedicados exclusiva o principalmente al cortometraje: Clermont-Ferrand, Vila do Conde, Tampere, Interfilm Berlín, Dresden, Winterthur, Oberhausen, Encounters Bristol, Uppsala, Praga, Brest, Concorto, Sedicicorto, Busan, Regard (Québec), Palm Springs, Flickerfest, Belo Horizonte, Curta Cinema Rio de Janeiro, BogoShorts, Shorts Mexico, Valdivia, Vimeo Best of the Year, Cinespaña Toulouse.




2 Sí, 'generalista' y 'alternativo' son dos palabras horribles e inevitablemente reduccionistas, pero por desgracia son las más utilizadas, y para ordenar un poco las ideas no nos queda otra opción que remitirnos a ellas.

3 Fuente:  Madrid en Corto. Último acceso: 13 de junio de 2020.

4 Entendemos por 'premio' el reconocimiento global alcanzado por un corto en un solo festival. Es decir, una obra puede tener variospremios (Mejor Corto, Premio del Público...) en un festival. Pero nosotros lo computaremos como si fuera un solo premio.

5 Pero cuidado, no basta con exponer los datos, hay que interpretarlos. Los festivales de largometraje suelen ser excluyentes, ya sea porque exigen estreno mundial o al menos internacional, o porque renuncian a seleccionar títulos ya estrenados en otro festival que consideran importante. También hay que tener en cuenta que un número considerable de certámenes quedaría excluido del recuento, ya que está dedicado a géneros distintos de la ficción. Y por supuesto, no hay que olvidar que nuestra percepción de lo que es un festival importante puede ser razonable, pero también inevitablemente subjetiva: así, hay otros festivales en los que participó Aquel no era yo que podían haber sido incluidos en el cómputo (Helsinki, Shnit...), si bien el número total de certámenes significativos que, en principio, podrían añadirse no alteraría demasiado las conclusiones. Todos estos aspectos pueden y deben aplicarse al resto de los cortos estudiados.

6 Fuente: Madrid en Corto. Último acceso: 13 de junio de 2020.

7 En total, 191 selecciones y unos ochenta premios. Respecto a festivales extranjeros, 110 selecciones y ¡unos cuarenta premios! Aparte de los tres grandes galardones mencionados en el texto principal, Timecode participa en al menos otros tres festivales importantes de largometraje con sección competitiva de cortos: Sarajevo, CineSpaña Toulouse y FICCI Cartagena de Indias, y aparece seleccionado en, como mínimo, diez festivales extranjeros de cortometraje de categoría: Uppsala, Concorto, Sedicicorto, Curta Cinema Rio de Janeiro, Brest, Interfilm Berlín, Flickerfest, Praga, Regard y Busan, obteniendo premio en Uppsala, Curta Cinema, Brest y Flickerfest. Tampoco hay que olvidar que ha sido programado en prácticamente todos los festivales de cine español del mundo. Toda la información puede extrapolarse a partir de la propia web del cortometraje: Time Code Short Film. Último acceso: 13 de junio de 2020.

8 Cuando se citan otros países entre paréntesis, nos estamos refiriendo a coproducciones. En este caso, Sequence sería
una coproducción entre España y EEUU.

9 Eso sí, hay que entender que 'internacional' se refiere, fundamentalmente, a Europa, Extremo Oriente, Israel, Canadá y buena parte de Latinoamérica. Aún tenemos serias carencias para conocer la industria del corto producido en Estados Unidos, África, Oceanía y buena parte de Asia, con India a la cabeza.

10 Trueba, David. "Traseras". El País, 14 de noviembre de 2012. Último acceso: 19 de junio de 2020.

11 Otra afirmación que, como muchas otras, tiene sus matices. Por ejemplo Cuerdas (2013) de Pedro Solís es una animación multiseleccionada y multipremiada sobre todo en España, pero su impacto en el exterior no es ni de lejos despreciable, sobre todo a nivel de selecciones: México, EEUU, Italia, Bielorrusia...

12 Con egregias excepciones, como María Cañas y Luis E. Parés, claro está.




ESTÉTICAS DEL CORTOMETRAJE


Los cortos de la(s) crisis


Eduardo Vega


Introducción


La paradoja de analizar los cortos españoles que, producidos entre 2010 y 2020, reflejen de algún modo la crisis económica es que antes debemos viajar a otra década, concretamente a 2007-2008 y a otro país, a Estados Unidos de América. La crisis de las hipotecas subprime, que ya se había iniciado en agosto de 2007, terminaba su proceso de maduración el 15 de septiembre de 2008 con la quiebra de Lehman Brothers, una compañía de servicios financieros estadounidense. La compañía no soportó la pérdida de su valor bursátil del 95% ni las inversiones en las ya citadas hipotecas subprime, que se convirtieron en un producto de inversión y especulación altamente tóxico y, a la larga, perjudicial no solo para la economía del país de las barras y las estrellas sino para el resto del mundo. Esta crisis se internacionalizó y no tardó en cruzar el Atlántico, afectando a todos los países, incluyendo España, cuya estructura económica previa tenía todos los mimbres para convertirse en una de las grandes perjudicadas por este crack económico.

Curiosamente, una de las narrativas audiovisuales sobre la crisis que mejor conectó con el público generalista fue la desarrollada por Aleix Salò, historietista catalán que publicó un cómic llamado Españistán: Este país se va a la mierda (Ediciones Glénat, 2011). Para la promoción del mismo, Salò realizó además un cortometraje de animación promocional donde explicaba de manera amena y accesible las políticas económicas que desde 2011 se veían como válidas, para contextualizar la gran recesión en la que el país estaba inmerso. Salò señalaba la Ley del Suelo de 1998, promovida por el Gobierno de José María Aznar, que provocó una inflación del precio de la vivienda y la futura burbuja inmobiliaria que estallaría en los años posteriores a 2008. Señalaba también la Reforma Laboral de 2002, que redujo el paro gracias a la bajada de derechos laborales de trabajadores y trabajadoras pero potenció un modelo económico de escaso valor añadido, el famoso ladrillo y turismo de sol y playa. La pieza del historietista devenido en cortometrajista se convirtió en un fenómeno mediático con un total de seis millones y medio de visitas en la plataforma YouTube, lo que lo convierte, posiblemente, en el cortometraje más visto de la crisis.

Lo cierto es que la crisis golpeó duro y durante muchos años a amplias capas poblacionales del país, que entró de lleno en las conocidas como ‘políticas de austeridad’, basadas en recortes en partidas presupuestarias de corte social, reformas laborales (2010 y 2012), rescate financiero a la banca, desahucios de cientos de miles de personas ante la imposibilidad de hacer frente al alquiler de la vivienda o a la hipoteca, crecimiento de la Deuda Pública y un largo etc…

Como es obvio, las repercusiones no se hicieron esperar en la industria del audiovisual español en general y del corto en particular. La crisis afectó al mundo del corto desde el punto de vista industrial, tal y como señala Yáñez (2019) “a nivel institucional (en lo que a ayudas y subvenciones se refiere) y empresarial (respecto a las pequeñas empresas que habían asumido un cierto sentido de la producción profesional también para el corto)”1, pero también desde una perspectiva puramente narrativa. Desde 2008 se realizaron más de 200 cortometrajes cuyas temáticas giran alrededor de narrativas relacionadas directamente con la crisis económica. Esta cifra, en cualquier caso, es aproximada debido a las dificultades de cuantificar de manera más certera el número total de cortos y es el resultado de cruzar el trabajo de campo del Profesor Doctor de la Universidad de Ratisbona, Ralf Junkerjürgen2 y un listado de elaboración propia. El mundo del cortometraje ha de abordar de manera crítica este hecho, fundamentalmente los criterios de catalogación del ICAA3, que dejan cientos de producciones al margen de la oficialidad que la institución pública brinda. Y sin embargo se debe hacer autocrítica también por parte de los distribuidores y los festivales, que no hacen el necesario hincapié en el trabajo archivístico ni muestran compromiso alguno a la hora de mantener la memoria del cortometraje recibido-(no)seleccionado-(no)proyectado. Una revisión en la política de las bases de datos de los festivales, que bien podrían ser mancomunadas con el propio ICAA, ayudaría no solo a estudiar de manera sistemática y pormenorizada la industria del cortometraje sino a poner en valor nuestras propias producciones.

En cualquier caso, esta reducción del entramado industrial del sector del cortometraje, ya sea a través de los recortes de ayudas o en lo que a reducción y desaparición de productoras se refiere, no solo no disminuyó el volumen de producciones de cortometrajes, que estaba asistiendo a la mutación del formato digital, sino que lo incrementó. El corto cambiaba la muda del soporte analógico por el digital y lo hacía a un ritmo vertiginoso que dejó soportes como el DVD y el Blu-ray obsoletos en menos de una década. En los circuitos de festivales, plataformas como Vimeo, Festhome, Shortfilmdepot o, en menor medida, YouTube, han agilizado, abaratado y por lo tanto multiplicado las inscripciones de las películas. A excepción de las bajadas de los años 2012, 2013 y 2015, la producción de cortometrajes siempre ha aumentado respecto al año anterior; incluso en los años de disminución, esta ha sido menor en comparación con el aumento en perspectiva que se produjo desde 2007 hasta la actualidad.

Esta tendencia alcista, en un contexto de contracción generalizada en lo económico y productivo, tiene consecuencias negativas y positivas. Respecto a las positivas, es evidente que el mundo del corto, si bien es dependiente de ayudas y subvenciones públicas, ha demostrado ser capaz de seguir una senda de autogestión que, cuanto menos, ha resistido el envite de la crisis pasada (y quizás esto sirva para las que estén por venir). Por otro lado, el factor negativo más evidente de este modelo es la precarización generalizada del sector. Si bien el amateurismo puede llegar a ser un valor añadido para una obra por multitud de factores, a la larga se convierte en un peligroso callejón sin salida que pone en peligro la existencia misma de la industria audiovisual.

Todo este pequeño análisis contextual de la producción de cortometrajes en este período concreto quizás ayude a responder a la pregunta inicial de si el cortometraje español fue influenciado por la crisis de 2008, ya no tanto por el volumen de cortometrajes producidos, sino por la amplitud de temas que atravesaron los modos de narrar de este período. Como veremos a continuación, nuestros cortometrajistas trataron las temáticas sociales que estaban en la calle, permearon los puntos de vista y las narrativas críticas y no les tembló el pulso a la hora de encuadrar algunas de las situaciones más duras vividas por la ciudadanía: los desahucios, la estafa de las preferentes o la falta de perspectivas vitales de la juventud de la generación millennial fueron temas esenciales para multitud de trabajos.

De hecho, esta porosidad entre los y las cortometrajistas y la realidad que les rodeaba se refleja a la perfección en la influencia que el 15-M tiene sobre las narraciones posteriores a este movimiento, que se inició aquel ya histórico 15 de mayo de 2011. Más allá de sus reivindicaciones y de sus numerosas propuestas (que, por la idiosincrasia del propio movimiento, tendieron a ser generales, pero también deslocalizadas y específicas de cada localidad con asamblea propia), el 15-M fue un movimiento sumamente pedagógico y no precisamente desde una perspectiva ingenua. Nos referimos a una pedagogía política que nos ayudó a pensar en común y a hacer análisis críticos de la realidad que nos rodeaba. El 15-M ayudó a generar un relato colectivo crítico sobre los motivos y motivadores de la crisis, sobre sus causas y sus consecuencias. Desde ahí pensamos nuestra realidad, desde ahí se generaron sugerentes narrativas que dieran sentido a lo que estábamos pasando. La mayor parte de los cortometrajes producidos a partir de entonces toman como coordenadas esenciales lo que el 15-M ayudó a tejer.

Tal y como veremos más adelante, cuando analicemos las distintas categorías narrativas en las que es posible encuadrar los cortometrajes que reflexionan sobre este período, veremos cómo una de ellas, ‘Migraciones, expatriados, exiliados’, es la que posiblemente más haya reflejado la influencia del 15-M. Y en concreto, se percibe el peso de la asociación Juventud sin Futuro, que estuvo detrás de la convocatoria de la manifestación y que lanzaría, en abril de 2013, la campaña No nos vamos, nos echan, a través de la que se visibilizó el proceso de expatriación o ‘exilio’ (según el propio vocabulario del colectivo) al que los jóvenes estaban condenados desde el inicio de la crisis. Se destacan en este sentido cortometrajes como Exilios (Joan Álvarez Lladós, 2015), que ya desde su título asume el relato del 15-M sobre esta problemática específica; o Lugares comunes (Delia Márquez y Pablo Díaz, 2014), donde se reafirma la categoría ‘exilio’ para referirse al fenómeno migratorio de inicios del siglo XXI al equipararse con el vivido por las generaciones previas en la segunda mitad del siglo XX durante la dictadura franquista.

Más allá de este tema específico, el discurso del 15-M está representado en otras categorías narrativas que tienen que ver con la crisis. En todas, de hecho, se refleja el descrédito del mundo de la política entre la ciudadanía y alegóricamente resuena con fuerza aquel ‘no nos representan’ en cortos como Sinceridad (Andrea Casaseca, 2013) o I Said I Would Never Talk About Politics (Aitor Oñederra, 2015). El cortometraje de ficción Todo un futuro juntos (Pablo Remón, 2014), por su parte, recrea una conversación real entre dos empleados de banca ante los escraches que sufre uno de ellos (alto cargo) por parte de manifestantes afectados por preferentes o ejecuciones hipotecarias.


Modelos de narrativas


Los cortometrajes analizados para este capítulo podrían ser categorizados de distintos modos, pero hacerlo a partir de las temáticas nos sirve para seguir ahondando en dos ideas fundamentales: que los cortos de ficción en la crisis estaban conectados con situaciones muy concretas de los males sociales compartidos durante esta etapa y que estas narrativas estaban profundamente mediadas, como ya hemos dicho, por las perspectivas y los análisis críticos del 15-M. Se diferencian a continuación un total de seis ejes temáticos:


Banca, preferentes y otros productos financieros


Sin duda la banca y sus productos financieros fueron una de las grandes preocupaciones sociales que atravesaron el período. Al estar en el epicentro de las motivaciones de la crisis, también lo estuvieron en las críticas y, por lo tanto, en los relatos de muchos de los cortometrajes que se produjeron en estos años. El abordaje de esta temática fue muy crítico e incluso visceral en casos como Sin respuesta (Miguel Parra, 2014), donde una mujer teleoperadora de un banco se expone a la vergüenza pública de trabajar para un empleador que presiona a morosos con el pago de las deudas de crédito contraídas por los clientes. En una de sus llamadas, en la que la mujer reclama el dinero adeudado, la persona al otro lado del teléfono se suicida mientras la protagonista descubre que su pareja mantiene en secreto una deuda con otro banco. Del corto se extrae una paradoja bastante recurrente: los personajes de los empleados de banca, que son quienes dan la cara ante los desmanes de sus empleadores, se encuentran atrapados en un trabajo señalado socialmente, pero del que siguen dependiendo porque sin él estarían en la misma situación que las personas al otro lado del mostrador.

Es posible además establecer varias subcategorías a partir de esta temática general. Una de las más importantes es la que tiene que ver con los robos o venganzas a entidades bancarias. Una categoría que responde a la necesidad de canalizar toda la frustración social. Aquello que la realidad no parecía ofrecer (justicia con los culpables de la crisis), la ficción lo posibilitaba en forma de atracos y a través de argumentos abiertamente críticos e interconectados con su contexto de producción. Es el caso de películas como Crimen desorganizado (Stephan Hofmann, 2012), Interés variable (Felipe Pardo, 2011) o el más reciente El atraco (Alfonso Díaz, 2017). Los cortometrajes que mejor reflejan esta especie de ‘sed de venganza’ popular podrían ser asimismo Trato preferente (Carlos Polo, 2015), en el que Paquita, una anciana víctima de una estafa bancaria, sueña con vengarse de su empleado de banca torturándole con los regalos que los bancos le han ido haciendo durante los últimos años; y también Absolutamente personal (Julián Merino, 2013), la historia de una mujer que se venga de un injusto despido asesinando al responsable.


Migraciones, expatriados, exiliados


De esta tipología ya mencionamos sus particulares conexiones con el 15-M. Lo cierto es que no son pocos los cortometrajes que han mostrado el éxodo juvenil al que hemos asistido durante estos años y cuya sangría no ha parado ni parece que se vaya a detener en un futuro cercano. Según estimaciones del Injuve para 2014: “El dato final estimado de españoles emigrados a Europa en el periodo contemplado (2009- 2013) ha sido de 263.231”. (p.74) Las piezas que reflexionan sobre este hecho se caracterizan por ofrecer narraciones donde la dimensión familiar juega una baza importante, tratando de trasladar al espectador el shock que supone en el hogar la noticia de la decisión de marcharse a otro país a buscarse la vida.

Mientras cierto relato oficial presentó a la juventud expatriada como ‘jóvenes aventureros’, disfrazando la realidad bajo eufemismos tales como ‘movilidad exterior’ o ‘una experiencia única en la vida’, lo cierto es que los cortometrajes más significativos alrededor de esta cuestión huían de ese manido retrato. Uno de los más destacados fue Qué suerte (Daniel Natoli, 2016), que relataba la experiencia del propio director en el exilio; un viaje que le llevó hasta Finlandia junto con su pareja, ambos arquitectos de profesión. La película construye un relato sólido a partir del contraste entre las horas de luz de la Málaga natal del cineasta y la lúgubre Helsinki. El tono de diario-memoria audiovisual con la voz en off de Natoli de fondo ahonda en la falta de perspectiva de futuro según van pasando los días. El invierno se recrudece, las sombras se alargan y perpetúan y Natoli no es capaz de estabilizarse en ningún trabajo. Curiosamente, la forma en la que el director malagueño cuenta su vivencia es bastante común –aunque no única– a la hora de narrar las emigraciones forzosas. Los cortometrajes grabados cámara en mano y la voz del director/a de fondo explicando su experiencia podrían ser considerados casi como un subgénero dentro de esta tipología o, al menos, como una herramienta narrativa propia de este género.

Se encuentran en este bloque trabajos como el ya mencionado Lugares comunes o Shituation (Olga Alamán, 2016), donde la directora-actriz explica su experiencia en Londres y da voz a otros españoles e italianos como ella. También Fracasados por el mundo (Gonzalo Gurrea Ysasi, 2013) ironiza, en tono satírico y burlón, con la idealización que el programa de televisión Españoles en el mundo (TVE, 2009) realizaba de este fenómeno a partir de una maniquea selección de españoles de distintos perfiles trabajando en numerosos lugares del planeta.


Vivienda, desahucios


Otro eje de vital importancia en nuestro análisis es quizá uno de los temas más desgraciadamente populares de la crisis: los desahucios. Según la Plataforma de Afectados por la Hipoteca (PAH, movimiento social surgido en Barcelona en 2009), a partir de datos del Consejo General del Poder Judicial, 171.110 desalojos forzosos fueron realizados solo entre 2008 y 2012. Entre 2012 y 2015, según el Banco de España, las ejecuciones aumentaron hasta las 177.900, la mayor parte de ellas de vivienda habitual.

Esta tipología engloba además cortometrajes de ficción y de no-ficción. Sobre los segundos hemos de destacar en primer lugar los que surgieron al calor del 15-M con el objetivo de visibilizar la tarea que realizó la PAH durante esos años. Son filmes como Sí se puede. Set dies a PAH Barcelona (Pau Faus, 2014), que ofrece un recorrido de una semana por los entresijos de esta organización y en el que se descubre la compleja red de apoyo material, psicológico y legal de los y las integrantes de la plataforma a las personas afectadas por los desahucios. En palabras de la propia portavoz de la PAH, Ada Colau, el objetivo de la plataforma es no estar solo y generar una red de apoyo para tratar que la persona que acude a la plataforma no se quede sin opciones. Argumenta, literalmente: “o forzaremos al banco a negociar, o forzaremos a la administración a garantizar un realojo o, en última instancia, a través de la desobediencia civil, recuperaremos viviendas vacías, pero nadie se queda en la calle si viene a la PAH”. En cualquier caso, los protagonistas de este cortometraje son las personas afectadas y las asambleas donde se tomas las decisiones. Otro de los cortometrajes más reseñables en esta línea, aunque con unas coordenadas estéticas completamente diferentes, es Casas para todos (Gereon Wetzel, 2012). En su primera parte, Wetzel se centra en analizar los motivos que propiciaron la burbuja inmobiliaria que desembocaría, entre otras cosas, en el drama de los desahucios. El director se desplaza a algunos de los ‘templos’ de la especulación inmobiliaria, santo y seña de la burbuja, tales como Valdeluz, Valdebebas, Polaris World o Marina D’Or Golf, señalando la megalomanía de los proyectos, muchos de ellos a medio construir, abandonados o directamente en ruinas. Mientras, en forma de sonidos espectrales, escuchamos anuncios promocionales o intervenciones de políticos hablando de estos proyectos. En una segunda parte, aparecerá en el film el reverso humano y la ruina material del modelo económico de aquellos años a través de la experiencia de la Corrala Utopía que la PAH de Sevilla organizó para dar solución habitacional a los afectados de la zona.

La característica fundamental de los cortometrajes de ficción que se engloban en este bloque es precisamente su hibridación con la no-ficción a partir, por ejemplo, de narraciones basadas en hechos reales. Así ocurre en La condena (Marc Nadal, 2015), donde un matrimonio de 65 años se suicida a las puertas de su propio desahucio. Es también el caso de otras piezas donde se ficcionalizan sucesos totalmente verosímiles y de factura hiperrealista, como A New Way of Life (Mikel Mas Bilbao, 2012), en el que asistimos al proceso de pauperización de M., una persona sin hogar que vive de una renta mínima de inserción, pero para quien las políticas públicas de recortes o aumento de precios de servicios públicos del Ayuntamiento de Barcelona (como los gimnasios o el servicio público de alquiler de bicicletas) precarizan aún más su vida hasta dejar de tener acceso al transporte o a la higiene personal.
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    A New Way of Life (Mikel Mas Bilbao, 2012).

  




Mundo laboral: trabajo, paro, precariedad


Quizás por la amplitud temática de la categoría (o porque de verdad fue una de las grandes preocupaciones de este período), lo cierto es que esta tipología narrativa es la más amplia. Uno de cada cuatro cortos analizados para este artículo encajan en este perfil. Y no es para menos, ya que estas ficciones atañen directamente a las condiciones materiales de vida de la ciudadanía durante la crisis. Son un reflejo, por tanto, de cómo el mercado laboral fue degenerando en un proceso que de alguna manera sigue y seguirá abierto durante años. De hecho, una característica fundamental dentro de esta tipología es la de una cierta atemporalidad de los cortometrajes, cuyo acercamiento al mundo laboral, sus mutaciones y consecuencias no parece verse alterado por el paso de los años y la evolución de la crisis. Existe un hilo narrativo y temporal que une propuestas tan distantes y de factura tan diferentes como Al otro lado (Neftalí Vela, 2012), Gran futuro (Sergio Patón, 2012), El penalti (Alonso Valbuena, 2018) o Pueblo (Elena López Riera, 2015), donde se reflejan los problemas de los jóvenes para enfrentarse a su futuro en particular y al mundo laboral en general, ya sea en el contexto del final de lo estudios universitarios, de llevar currículums por distintos locales de restauración madrileños o de haber vuelto al pueblo natal tras un período fuera del mismo. Estos tres ejemplos, que también funcionan como subcategoría específica, señalan la precariedad y el paro juvenil durante estos años, coinciden en sus puntos de partida y abarcan un período de tiempo-crisis de seis años. Otros ejemplos como Clarividencia (Luis María Ferrández, 2010), Una caja de botones (María Reyes Arias, 2010), El cerdo (Pau Durà, 2015) o El barco pirata (Fernando Trullols, 2012), no solo podrían funcionar también para describir esta idea de atemporalidad en el abordaje de la precariedad sino que, además, constituyen una nueva subcategoría narrativa que se centra en los padres y madres tratando de ocultar a los niños y niñas el empobrecimiento y la consiguiente pérdida de poder adquisitivo familiar.

Destacan por último dos de las propuestas más interesantes, que no por casualidad, llegaron en los últimos años de la década. Por un lado, Los desheredados (Laura Ferrés, 2017), un cortometraje que narra el cierre de la empresa de autocares del padre de la directora; por otro, La crisis (Pedro Aguilera y Juan Sardà, 2019), retrato de un joven en apuros económicos que en 2013 debe poner su propia casa en alquiler vacacional para poder pagar facturas atrasadas, lo que le supone entrar en un agónico círculo vicioso. Que estas películas hayan llegado en el tramo final de la década es significativo, como decíamos, porque ambas están conjugadas en pretérito y viajan a un pasado más o menos inmediato mientras añaden también cuestiones presentes. Ferrés muestra el cierre de la empresa del padre sobre una decisión que él mismo llevaba tratando de evitar un tiempo (la escena en el que el personaje repasa el calendario de trabajos con un puñado de citas canceladas ahonda en esta idea), pero el espacio de narración es el presente. Por su parte, Aguilera y Sardá conjugan pasado y presente mezclando el grueso de la narración en unas coordenadas narrativas clásicas de la crisis de 2008, pero introduciendo la temática de la gentrificación y los pisos de alquiler turístico en el centro de las grandes ciudades (Madrid en este caso), lo que si bien guarda relación con la crisis, tiene la suficiente autonomía como para no ser considerado como una característica exclusiva del período que nos ocupa.

Lo que estos cortos señalan independientemente del motivo narrativo que desarrollen es que, si bien es cierto que algunos de los indicadores macroeconómicos daban la crisis por resuelta en 2014, la realidad cotidiana, la escala micro, aún tiene problemas directamente relacionados o derivados de la recesión, que se arrastran desde 2008.
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La crisis (Pedro Aguilera y Juan Sardà, 2019).

  




Corrupción y recortes


Llegamos a la última categoría narrativa detectada en nuestro estudio y se trata, curiosamente, de la menos elaborada, desde un punto de vista meramente numérico, en base al muestreo realizado. Corrupción y recortes aparecen de manera periférica en no pocos de los cortos analizados (algunos de ellos ya mencionados), pero lo cierto es que no tienden a ser el motor narrativo principal y el tema aparece como subsidiario de otros. Además, la mayor incidencia de esta temática se produce en películas de no-ficción, y aquí debemos mirar de nuevo al 15-M como movimiento que generó una elevada producción de este tipo de cortometrajes.

El movimiento de los ‘Indignados’ encontró en la base de sus protestas el llamado ‘austericidio’ (las políticas de austeridad dictadas desde las instituciones políticas y económicas europeas), cuya base eran los recortes de partidas presupuestarias de corte social. Rápidamente se tendió a ver la corrupción como una de las causas de estos recortes, y más cuando algunas entidades bancarias, rescatadas con dinero público, repartían cuantiosas plusvalías entre sus altos cargos. Los casos de corrupción política de los dos partidos mayoritarios en España desde 1978 (Partido Popular y Partido Socialista) copaban las portadas de periódicos y noticiarios. Lo cierto es que el 15-M, desde su perspectiva militante como movimiento político que era, trató de explicar sus motivaciones y propuestas, entre otros canales, a partir de ciertos cortometrajes de no ficción. Algunos ejemplos tempranos de esta estrategia fueron Inside 15-M: 48 horas con l@s indignad@s, La clave está en Sol o Ensayo de una Revolución (todos de 2011 y todos creados de manera colectiva). Aunque quizás el ejemplo más significativo del cortometraje de no ficción surgido como respuesta directa del 15-M sea 15-M: En nombre de la democracia (2012 VVAA), filmado en la conmemoración del primer año del movimiento, coincidiendo con la movilización ‘Toma la calle’ del 12 de mayo de 2012, en la que cuatro columnas marcharon hacia la madrileña Puerta del Sol desde los cuatro puntos cardinales del país. El film se estructura a partir de dos pulsiones, la de explicar los motivos que llevaban al 15-M a existir (y donde los recortes y la corrupción juegan un papel fundamental) y la de volver a ‘tomar la calle’ para reivindicar que el movimiento seguía vivo y activo, una vez las acampadas se habían desmontado. Previamente, no pocos nodos del 15-M.


Conclusión


Como hemos podido comprobar, los cortometrajistas españoles que se lanzaron a la producción de sus obras desde 2008 hasta la actualidad han sido completamente porosos a su contexto de producción y han tendido a ficcionar, mayoritariamente desde una perspectiva crítica y comprometida, los numerosos daños, a todos los niveles, que la crisis ha dejado. Sobre todo las producciones de los últimos años de la década se centran además en las consecuencias a largo plazo de esta(s) crisis, que se narra(n) entonces desde una perspectiva más centrada en hablar de la pervivencia de sus efectos. Aunque precarizado, el sector ha sobrevivido al duro golpe gracias al impulso creador y a la necesidad urgente de transmitir el duro impacto social y emocional que la crisis ha supuesto a muchos niveles.

Por su parte, las diferentes organizaciones y movimientos sociales que surgieron como reacción a las políticas económicas que se desarrollaron a partir de la crisis generaron un imaginario colectivo que estableció un tipo de narrativa general a la que nuestros creadores de cortometrajes no permanecieron ajenos. La inclusión de esos puntos de vista, de esos significantes y significados, pero también de la capacidad de esos movimientos para filmar digitalmente el día a día de su militancia en diversos espacios de protesta, nos ayudan a entender hoy las coordenadas por las que se movió (y movilizó) el mundo del cortometraje durante aquellos agitados años.

Desde la perspectiva que da el paso del tiempo, ya en 2020, y tras la más que posible crisis mundial provocada por el SARS-COV-2, no nos vendría mal repensar nuestro sector y afrontar lo que esté por venir desde lo aprendido durante estos años. ¿Será demasiado aventurado preguntarse cómo serán las futuras narraciones de la crisis del COVID-19? Quizás en diez años estemos escribiendo sobre nuevas narrativas de crisis. Quizás en este mismo soporte. Quizás.



1Yáñez, Jara (2019). “Los Cortometrajes” en Heredero, Carlos F.: “Industria del cine y el audiovisual en España. Estado de la cuestión 2015-2018”. (pp.115-150), Málaga, España. Festival de Cine de Málaga.

2Junkerjürgen, Ralf (2016). "El Cortometraje sobre la crisis: Compromiso y espectáculo" en Junkerjürgen, Ralf; Scholz, Annette; Álvarez Olañeta, Pedro: "El cortometraje español (2000-2015). Tendencias y ejemplos" (pp.155-174). Madrid, España. Iberoamericana Vervuert.

3Yáñez, Jara. Op. Cit. (Pp.115-150).







Otra vuelta de tuerca. El cortometraje de animación 2010-2019, un viaje de ida y vuelta


Aitor Oñederra y Emilio de la Rosa


Para hablar de la situación presente del cortometraje de animación en el Estado español  es necesario primero conocer su historia, y saber que no se puede simplemente hacer un recuento de los cortometrajes que se han hecho entre los años 2010 y 2019 (de los cuales en la base de datos de ALCINE figuran cerca de 350) sin hablar de los problemas que siempre ha acarreado este medio.

En 2015, el festival de Annecy (Francia), el más importante del cine animado del mundo, tuvo como país invitado a España, y Carolina López, la comisaria de la retrospectiva, construyó un programa titulado Del trazo al píxel1, después convertido en una muestra itinerante por festivales nacionales e internacionales, por museos y filmotecas, en el que se recuperaron algunos títulos tristemente olvidados y desconocidos incluso para muchas personas del mundo de la animación. En ese momento se ‘descubría’ que el cine de animación en el Estado había existido ya desde hacía cien años, siempre sufriendo el abandono, el olvido y las agresiones por parte de las instituciones, de la industria cinematográfica,  de las políticas culturales, de la crítica y de la historia oficial del cine español.

Aunque actualmente algunas cosas hayan cambiado y se hable de profesionalización2 del corto, de industria y de futuro, e incluso aunque la revista de la Academia sacara un semi-monográfico sobre los cien años del cine de animación en España3, en esta segunda década del siglo XXI los problemas de la animación en el Estado siguen ahí, y sus males endémicos continúan escondidos tras los oropeles de las efemérides.

De la misma manera que sucede con el corto en general, los autores y autoras actuales de películas animadas siguen necesitando autoproducirse para sacar adelante sus proyectos, lo que supone un esfuerzo mayor si cabe en el caso de la animación, pues ellos mismos son quienes llevan a cabo las imágenes y el resto de procesos de producción. Muchos creadores consiguen llevar a cabos sus proyectos sin ninguna ayuda, y otros solamente gracias a las denostadas subvenciones públicas, sin las cuales el número de cortometrajes independientes sería actualmente tan raquítico como lo ha sido durante el siglo pasado, cuando a toda aquella producción sumergida se la adjetivaba despectivamente como ‘subformato’. Pues bien, también aquellas producciones son parte de la historia de nuestro cine animado, porque ¿cuántos de nuestros autores han hecho sus piezas en total precariedad? ¿Cuántos de ellos han abandonado, sumidos en el desencanto? ¿A cuántos más les sucederá los mismo en esta década?  Parece que actualmente, como se realiza y produce con herramientas digitales, se podría hablar de cierto nivel de producción, pero mientras no exista la posibilidad de que los autores puedan vivir de esta profesión, muchos de ellos seguirán desistiendo de  acometer un segundo y tercer trabajo.

Así como en el cine de imagen real existe cierta relación entre la industria y los cortometrajistas independientes, podemos constatar que, tal y como ha sucedido a lo largo de la historia del corto de animación, rara vez algún productor de largometrajes se ha fijado en los autores de cortos animados. Tampoco los animadores han hecho movimientos de aproximación, quizás porque ellos no tienen la mirada puesta en la futura realización de un largo. Sea como fuere, el resultado es que no ha habido contacto alguno entre las dos partes y se mantiene un gran desconocimiento entre ambas. Capítulo aparte merece, dentro de esta realidad, el campo de la experimentación animada, que en países como Francia, Alemania o Gran Bretaña goza de la atención de los productores, que siempre tienen su mirada puesta en las nuevas generaciones de creadores para renovar los contenidos de una industria que allí sí promueve la creatividad.

A pesar de la situación que describimos, se ha empezado a construir una pequeña industria alrededor de una serie de cortometrajistas, si bien ha sucedido de forma muy puntual y solo durante la última década. Es en el caso de Enrique Gato, creador de los cortometrajes de Tadeo Jones, que se ha lanzado a la dirección de  largometrajes con un enfoque claramente comercial; o de Alberto Vázquez, de muy distinto perfil al anterior, que ha generado una modélica producción de corto y largometraje bajo el paraguas de la productora UniKo, a la que pertenecen también creadores como Khris Cembe, Martín Romero, Alessandro Novelli e Iván Miñambres entre otros. Desde postulados claramente independientes y de forma interrelacionada con la producción francesa, sin duda este es el ejemplo claro de una propuesta de ‘profesionalización’ (palabra que no termina de convencer a quienes escribimos estas líneas) desde un prisma de la industria que tiende puentes a la producción de cortometrajes de animación, porque nace de ella. Algo parecido está sucediendo con la producción del primer largometraje de Isabel Herguera, otra de las más reconocidas autoras del cine animado del Estado. Aún en fase de preproducción, su proyecto El sueño de la Sultana cuenta con nombres como María Manero, Izibene Oñederra o Eduardo Elosegi (entre otros) para producir un trabajo que nace desde la experimentación y busca caminos diferentes a los de la industria más comercial.
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    Ámar (Isabel Herguera, 2010).

  




Aunque pudiera parecer  paradójico en la era de Internet, poco ha cambiado en la última década en el terreno de la distribución de cortos en cuanto a la posibilidad real de mostrarlos al público. Es cierto que la red ha ayudado a que un mayor número de personas vea los cortometrajes, ya que muchos trabajos de animación se pueden encontrar  online de forma gratuita o por un módico precio. Sin embargo, esta forma de difusión de las obras se ve como un desatino desde los parámetros industriales y, lejos de  recibirla como un acceso a la cultura abierta y popular, se considera un ataque directo a los intereses económicos de la producción, lo que ahonda aún más en las diferencias ideológicas que separan a la industria de los cortometrajistas.

Por otra parte, en esta década han ido desapareciendo, por motivos económicos o políticos, algunos de los festivales de animación de nuestro país como Animadrid, Animacor, AnimaBasauri o Anirmau, y ello ha supuesto para los animadores una gran pérdida de espacios de distribución, que también funcionaban como foros de encuentro, discusión e intercambio de ideas con otros animadores nacionales o internacionales. Es curioso que ahora, en los que quedan (salvo en Animac o Animadeba), los cortometrajes sean arrinconados a salas secundarias por el peso de la industria más comercial de la animación.

Después de esta enumeración de los problemas que han acompañado a la animación en España, ¿cuáles son las características que la definen y diferencian en esta última década?


Nuevas herramientas


La consolidación del paso a las herramientas digitales y, por tanto, a la socialización y democratización de la animación (aunque este sea un fenómeno que proviene de décadas anteriores), ha supuesto el cambio más importante de los últimos años, pues ha contribuido a la desaparición de la diferencia entre formatos de producción, que convertía en profesionales a los que usaban el celuloide de 35 mm y en amateurs a los que trabajaban con los sistemas caseros. Pero esta homogeneización de las etiquetas es solo cierta a nivel físico, pues el concepto de casero sigue estando ahí, solo que ahora las herramientas digitales hacen que los resultados sean en cierto modo similares a los supuestos ‘pro’. Hace ya unos años, la mujer de un animador ‘amateur’ reflexionaba sobre una verdad de esas que llaman incuestionables: "Los amateurs empiezan a hacer ficción con los amigos; cuando riñen hacen documentales con la familia; cuando tampoco esta les aguanta, se encierran solos y hacen animación". Parece que así seguimos, aunque ahora los artistas comiencen directamente produciendo cine de animación. Las películas son el fruto de su entusiasmo, de su amor al medio, de su esperanza de que el público vea su obra.

Con este panorama, ¿Se puede hablar de profesionalización al hablar del cortometraje animado independiente o experimental? Desde nuestro punto de vista, no. Es necesario crear otros medios de financiación, de producción y de exhibición,  teniendo en cuenta por fin la propia idiosincrasia del medio. Cuestiones como que muchos de los cortometrajes de animación ni siquiera están hechos exclusivamente para las salas de cine, las televisiones o los festivales, sino que cada vez más a menudo son obras que se exhiben en museos, galerías de arte o directamente en Internet, como piezas de la cultura en todas sus vertientes. También se han de tener en cuenta fenómenos que han cambiado los modos de producción como el crowdfunding, o el Creative Commons en la exhibición, que directamente cambian el paradigma cinematográfico anterior desde una perspectiva que se distancia claramente de los viejos procesos productivos de la industria como única vía económica posible.


Diversificación de técnicas


Otro rasgo común es el empleo de técnicas cada vez mas variadas. Es imposible reseñar aquí todos los cortos que nos han gustado en esa década, ni siquiera nos es posible mencionar los más importantes, y es por ello que la pequeña selección que hacemos a continuación responde a otras premisas, como la novedad de la propuesta estética, el buen funcionamiento frente al público o el que se trate de un autor o autora novel que promete.

El dibujo con tintas, el digital, la arena y la plastilina, los recortables o el 3D… todas estas técnicas aparecen una y otra vez en la obra de autores ya reconocibles en su estilo, como los ya mencionados Isabel Herguera en Ámar (2010), emocionante reflexión sobre el amor, y Kutxa Beltza (2016, junto a Izibene Oñederra); Khris Cembe con Soy una tumba (2018), que refleja el universo del contrabando en la Galicia de los años setenta; Alberto Vázquez con Birdboy (2011, junto con Pedro Rivero), Sangre de unicornio (2013) o Decorado (2016), su trabajo más contundente, un mosaico del desarraigo, de la soledad, a golpe de humor negro y con la estética del grabado muy presente; Izibene Oñederra con Hotzanak (For Your Own Safety, 2013) o su reciente Lursaguak (Escenas de vida, 2019); y Anna Solanas y Marc Riba con Cannis (2013), un cuento de terror de muñecos en blanco y negro; Aaran (2015), un corto social en 3D de Jorge Dayas; José Corral en su  Down by Love (2016), un thriller para adultos con su técnica mixta de 3D  y decorados en cartón; o Fernando Pomares en Morning Cowboy (2017), un hermoso trabajo en dibujos animados de línea negra en fondos blancos acerca de los sueños.

Si miramos el listado de cortos, también encontramos una serie de realizadores con una larga andadura en el cine de animación, dentro de la industria o cerca de ella, y con experiencia laboral como animadores en prestigiosas productoras extranjeras. Así, Pascual Pérez se atreve a realizar, después de trabajar como animador para Aardman, su primera producción propia, Història d´Este (Historia de Este, 2011), una pieza fallera en plastilina, sencilla, divertida y eficaz  sobre Este, un personaje como usted o como yo; Nicolaï Troshinsky, también de largo currículum en diversos trabajos de animación, realiza la interesantísima Astigmatismo (2013), un ejercicio óptico que pone a prueba nuestra propia visión. Nacho Rodríguez, un autor inclasificable y ajeno a los circuitos más comerciales, realiza A Lifestory (2013) y Mercedes Marro, productora y directora con una prolífica andadura, dirige Camino de agua para un pez (2015), de bella realización en dibujo coloreado.

Aunque hay numerosos cortometrajes que consiguen importantes premios en festivales internacionales, hay un par de ellos que merecen mencionarse por el éxito que han encontrado también entre el público. Es el caso de los cortos realizados en 3D Alike (2015), de Daniel Martínez y Rafa Cano, y La noria (2018), de Carlos Baena. Es interesante subrayar el gran recorrido que ha tenido esta técnica  en nuestro país en estos años, mejorando en calidad y en cantidad de una manera notable.

En esta década hay una serie de autores que han probado técnicas nuevas para ellos. Es el caso de Coke Riobóo, que utilizó la plastilina plana para El ruido del mundo (2013), o César Díaz Meléndez, uno de los autores más interesantes del panorama nacional (además de animador en algunos de los largometrajes de muñecos más sobresalientes a nivel internacional, desde Frankenweenie, de Tim Burton, a Isla de perros, de Wes Anderson), que juega con materiales como la plastilina o la arena en piezas como Zepo (2014), Vivir (2016) o Muedra (2019). Por su parte, Marcos Andavert se atrevió en un solo año (2014) a experimentar con la pixilación en Evolución, la plastilina en Transition y el recortable en Hiline. Ben Fernández se inventó una técnica propia, que enmascara tras el Photoshop la animación de fotografías, la pixilación y otras rarezas en trabajos como The Stunt Manual (Manual del especialista; 2016) o Miss Mbulu (2018), mientras que María Lorenzo utiliza la ciudad, sus espacios y sus elementos como materia animable en Esfinge urbana (2019).
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    Muedra (César Díaz Meléndez, 2019).

  




Son diez años en los que aparecen también nuevas propuestas y autores como son Aitor Oñederra y la pareja de directores Paulo Mosca y Abel Sánchez, con sus muy diferentes pero ambas impactantes e irreverentes I Said I´d Never Talk About Politics (2015) del primero y Amor de mono (2015), del segundo. María Manero realizó en 2018 su hermosa Patchwork, una película autobiográfica que bien podría considerarse documental y que emociona hilo a hilo como un delicioso bordado. Por su parte, el Colectivo Hauazkena ha llevado a cabo varios cortos de gran carga social como son Beti bezperako koplak (Coplas de una noche sin mañana, 2016) y Areka (Cuneta, 2017), animados con técnicas muy diversas.


Documentales animados


En estos años, los festivales de animación internacionales se han visto sorprendidos por un repunte de los llamados documentales animados, una simbiosis entre dos vías narrativas distintas, pero que se fusionan de forma claramente atractiva. Hasta tal punto ha sido importante la presencia de estos documentales que se han creado programas especiales para su producción, festivales especializados o categorías específicas dentro de otros certámenes. En nuestro país también los directores han utilizado esta simbiosis para plantear una serie de obras en las que realidad y animación han buscado fusionarse: Miguel Gallardo en El viaje de María (2010), una pequeña excursión al mundo interior de una adolescente con autismo; Isabel Herguera en Bajo la almohada (2012), realizado a partir de la voces y dibujos de niños residentes en una clínica en la India; Mario Torrecilla en Si no soy, no puedo ser (2017), que también utiliza dibujos y voces de niños kurdos y sirios en el campo de refugiados de Cherso, Grecia; Diego Agudo Pinilla, que tras más de una década vuelve a dirigir en 2018 con Irujo, sobre el pelotari Juan Martínez de Irujo; la ya mencionada Las del diente (2018), sobre tres mujeres poliquísticas que hablan de la presión social de tener hijos; Silvia Carpizo en The Neverending Wall (2017), sobre los 102 grafitis de artistas de todo el mundo pintados en el muro de Berlín; el Colectivo Hauazkena con En la luna (Ilargian, 2018), que reinterpreta lo que queda en la memoria del artista José Antonio Sistiaga  de su corto perdido, De la luna a Euskadi (1968); o el documental realizado para TCM 2001 destellos en la oscuridad (2018), de Pedro González Bermúdez, sobre la mítica película de Kubrick 2001: Una odisea del espacio (1968).


Realizadoras


Nos gustaría mencionar aquí un hecho que no podemos obviar y sobre el que tenemos que incidir cada vez que tenemos ocasión, y es la presencia cada vez mayor de las mujeres en el cine de animación de nuestro país. A lo largo de la historia de la animación española, apenas habían existido directoras hasta los años setenta del siglo pasado, pero desde entonces y de forma progresiva las realizadoras han ocupado el sitio que se les negó durante décadas y ahora mismo son el colectivo más importante de la animación en nuestro país. De norte a sur, de este a oeste, las mujeres han revolucionado nuestro cine animado, con sus propuestas narrativas y estéticas, con su visión de la vida no patriarcal, desde postulados políticos, sexuales, sociales o meramente personales.

Al estudiar esta década de nuestro cine de animación encontramos realizadoras que continúan produciendo, como Anna Solanas (siempre en el tándem formado junto a Marc Riba), Isabel Herguera, Izibene Oñederra, María Lorenzo o Virginia Curiá; realizadoras que aparecen por primera vez, como María Manero, Silvia Carpizo, Ana Pérez, María Álvarez y Elisa Moráis, de Sois de traca o Rocío Álvarez, y también realizadoras que reaparecen como Bego Vicario, que en esta década y tras muchos años apartada de la realización vuelve con la misma fuerza. Seguro que hay realizadoras que se nos olvidan, pero que están ahí con la ventana abierta para que se vayan los viejos mohos que quedaron y quedan del franquismo social, del machismo ancestral. Y para que no se olviden más, ahí está el texto de la propia Vicario4.


Las escuelas y la animación colaborativa


Sin duda el germen de la animación en cualquier país deben ser las escuelas. En nuestro país hay que establecer una clara diferencia entre las escuelas privadas y las públicas, entre las que hay que incluir las universidades, sobre todo las facultades de Bellas Artes.

En algunas de las escuelas privadas se ha seguido un nuevo rumbo en cuanto a la producción, abandonando la idea de educar para formar creadores en favor de formar mano de obra en tareas como animación, intercalación, diseño de personajes o modelado o, en todo caso, para ejercer de codirectores junto a sus tutores.

Muy diferente es el modelo de las escuelas públicas, universidades o facultades de Bellas Artes, que consideran la animación como una disciplina artística y por lo tanto su propuesta es formar creadores, al mismo nivel que en otras actividades como la pintura, la escultura, etc.

El impacto de las escuelas y facultades universitarias donde se imparte animación ha sido importantísimo en esta década, y siendo (de nuevo) imposible mencionar todos los trabajos que merecerían estar aquí, elegimos tan solo unos pocos, como son El señor del abrigo interminable (2014) de Victoria Sahores, en animación de muñecos, y I Wish... (2018) de Víctor Lorenzo Pinel, ambos de la escuela de animación ESDIP. Desde la Facultad de Bellas Artes de Valencia llegó entre otras muchas piezas Simbiosis carnal (2017), bellísima pieza, sensual y explícita, de Rocío Álvarez, así como la ya mencionada Patchwork de María Manero, mientras que desde la UPV en Bilbao se apoya el trabajo del colectivo de animación Hauazkena.
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    Simbiosis carnal (Rocío Álvarez, 2017).

  




Enraizado en las nuevas herramientas de producción y creación, este grupo surgió en el País Vasco a mediados de esta década, constituido por un grupo de personas (variable según los proyectos) que desde entonces ha realizado cinco cortometrajes con una propuesta colectiva cercana a otros procesos artísticos y nacidos desde el mundo de la Universidad como forma de expresión. Sin duda, esta es la aportación más novedosa tanto a nivel formal como narrativo de esta década al cortometraje. El hecho de que los artistas animadores se organicen como grupo y no como empresa y trabajen conjuntamente en proyectos que no les aportan ningún rendimiento económico es indicativo de su realidad laboral y, entre las cosas buenas, quiere decir que están deseando crear proyectos no industriales, trabajar en grupo, encontrarse... y entre las cosas malas, que están acostumbrados a no cobrar, a trabajar sin horario ni marco laboral alguno, pues en el mundo laboral el trabajo creativo se ha convertido en un modelo de autoexplotación, en el que el principal problema del trabajador creativo no es tanto estar bien o mal pagado como poder disfrutar del trabajo.

Tras dos nombres distintos en sus primeras películas, el grupo ha adoptado el nombre definitivo de Hauazkena, que quiere decir ‘Esta, la última en la que me pilláis...’ en referencia a una frase que se suele oír en sus encuentros cuando empiezan a estar muy cansados. Hauazkena se caracteriza por hacer una animación con contenido marcadamente social y político, realizada con muy diversas técnicas, tanto digitales como analógicas, y por juntar entre sus filas a tres generaciones, pues las edades de sus miembros van desde los veinte hasta los sesenta años. El denominador común de todos los artistas es el haber cursado estudios en la Facultad de Bellas Artes de Bilbao, lo cual les ha dejado un poso común en cuanto a la iconografía que manejan. Esta facultad, de donde surgieron y a la que reivindican en sus créditos, les sigue dando su apoyo en tanto en cuanto les ofrece plena disponibilidad de materiales y espacios.

La organización de la colaboración en cada proyecto es, en el mejor sentido de la palabra, totalmente anárquica, sin liderazgos. Como que lo que les une es el deseo de llevar a cabo un trabajo, cuando este deseo desparece o se ve sobrepasado por otros acontecimientos mas perentorios en la vida de los artistas, estos son libres de abandonarlo y retomarlo de nuevo mas adelante. Se plantean los encuentros como una oportunidad de aprender unos de otros, compartiendo espacio de trabajo, espacio de ocio y espacio de sueño ya que dan inicio a los proyectos con una estancia-taller en la facultad, donde incluso pernoctan durante esos días. En palabras de Bego Vicario, hacen “real la pesadilla del texto 24/7 El capitalismo al asalto del sueño de Jonathan Crary5, solo que en nuestro caso, se enraíza por desgracia en la idea trasnochada del artista bohemio que trabaja por amor al arte”.

Para ellos no es tan importante llevar a cabo el proyecto como vivir el momento de aprender y crear conjuntamente, y esta falta de expectativa o agenda respecto al fin de la producción ha sido, probablemente, lo que ha hecho que el grupo se mantenga vivo y actualmente realizando su sexto cortometraje: “Solo podemos entender esos resultados en forma de cortometraje mediante el eco que nos devuelve la sociedad al presentarlos en festivales en donde ellos mismos encuentran su público. En ese momento, constatamos que este formato de creación potencia la divulgación social del conocimiento, la transferencia, que contribuye al enriquecimiento de la cultura, que tiene una repercusión real en la comunidad y que trabaja por el procomún.

Para nosotras es fundamental considerar indicadores basados en el beneficio social colectivo, en la construcción de comunidad o en el desarrollo de capacidad crítica y que tienen que ver con la generación de capital simbólico. Entendemos la cultura y las humanidades como hechos antropológicos, como la sociedad del conocimiento y la información a la que se refería Alvin Toffler6”.


Epílogo


Al comienzo de este artículo considerábamos necesario recordar una vez más los problemas ya endémicos del cine de animación de autor en nuestro país. Hemos podido constatar que, en cuanto a los avances en el terreno de la animación, diez años no son nada y que se han repetido en esta década los mismos errores y naufragios que en las anteriores. La evolución toma forma de bucle.



1 Del trazo al pixel: Más de 100 años de animación española.

2 Navarro Álvarez, Adriana. "La profesionalización del cortometraje de animación en España. Situación actual", en Con A de Animación, [S.l.], n. 9, p. 158-172, mar. 2019. ISSN 21733511. Último acceso: 27 de julio de 2020.

3 Academia. Revista de Cine Español. "La Animación española".

4  Vicario, Begoña, 2018. ‘El cortometraje de animación realizado por mujeres en el Estado Español’ en Annette Scholz y Marta Álvarez (eds.), 2018. Cineastas emergentes. Mujeres en el cine del siglo XXI, Iberoamericana-Vervuert Madrid: Aproximaciones a las culturas Hispánicas Vol 4, pp. 111-126. ISBN: 978-84-9192-008-3

5  "24/7. Late Capitalism and the Ends of Sleep". Contenido Extra

6 Toffler, Alvin. El cambio del poder. Barcelona: Plaza Janés Editores 1990




Por incontables campos florece la no ficción



Lola Mayo


El año 2020 nos ha colocado ante un precipicio físico y moral: nadie sabe qué pasará. Debajo del precipicio, el río corre revuelto. Desconocemos si llegaremos a aguas más calmadas y sabemos que solo tenemos nuestras manos para remar. Constato esta zozobra y el deseo de remontarla en las palabras de los directores que han respondido a una serie de reflexiones que les he planteado en relación a las inquietudes, temas, formas y deseos del reciente documental español. Sus respuestas caminan casi todas hacia la necesidad de libertad creativa y cultural, a la ruptura de la norma, y a la renovación de los vínculos con la ‘humanidad’ del mundo en un momento en que muchas certezas se agrietan. Ante el enorme reto, los cineastas constatamos el mundo, lo recreamos o lo disfrazamos. Los curiosos no esquivan los desafíos. “Prefiero pensar en el vasto y estimulante panorama del audiovisual actual, que se encuentra en un estado impresionante de hibridación, mestizaje y exuberancia creativa. Explorar la zona de libertad que existe entre ese otro cine y todas las proteicas formas que favorece nuestra cultura digital”. Son palabras de María Cañas. Ese ‘otro cine’ que nombra es el que ya en la década anterior habitaba entre nosotros, risueño y al mismo tiempo entregado a eso que llamamos la realidad.

Es nuestra individualidad la que define nuestra ‘perspectiva sobre la realidad’. La cineasta Nayra Sanz sostiene en este sentido: “Si la palabra en sí [documental] se refiere a ‘documentar’ una circunstancia en concreto, siempre se debe tener en cuenta quién lo ha llevado a cabo, cómo lo ha realizado y con qué fin, para no incurrir en el error de que eso que vemos ‘es/fue verdad o una cierta verdad’, sino que se pueda debatir sumado a estas otras cuestiones. Como ya señaló Jean Vigo, para dirigir es necesario un ‘punto de vista documentado’, que introduce un elemento subjetivo en la observación. Como cineasta, me interesa indagar con propuestas híbridas que permiten investigar con las diferentes formas de expresión y las herramientas del cine. Creo que un ejemplo de ello es el conjunto de mis últimos cortometrajes que englobo bajo el término Distopías alcanzadas, conformado por Sub Terrae (2017), En esas tierras (2018), Selfie (2019), Derivas (2020) y Pez volador (en postproducción). En este sentido, la definición sobre cómo crear una película con la que me siento más vinculada, ya que considero que trata de ser fiel a la propia naturaleza del arte –como es la permisión de una libertad siempre controvertida–, es con la que definió Alain Bergala sobre el ‘cine-ensayo’: ‘Una película libre en el sentido de que debe inventar, cada vez, su propia forma’.

Quisiera empezar este capítulo-recuento por el final de la década, representando esta cosecha nada humilde de la década con una película casi recién terminada. La agitación social, económica y emocional de nuestro cuerpo humano hoy enfermo queda recogida en un corto documental estrenado en la última edición de ZINEBI: Κλεισαμε(Cerrado). Su autora, Sol Prado, es argentina, vive en España, su corto se rodó en Grecia, con producción española, mientras ella desarrolla una residencia artística en Hangar, centro de experimentación en Barcelona. Sol es artista, ha sido emigrante irregular, performer y videocreadora. Como tantos directores de la última década, es mujer, crea en España pero no nació aquí, no habla de cine sino de artes visuales, se inspira en la cultura pop y la cuestiona; asume y desprecia el hecho de que el deseo occidental domina el mundo, nos pone delante de los ojos un futuro marcado por el consumismo, la dispersión, las múltiples drogas para el cuerpo y para el alma y adelanta el grave dolor psíquico que causa la falta de propósito. Su documental recorre la isla de Leros, destino turístico de lujo y puerto donde conviven los que buscan placer con refugiados y todo tipo de descastados y excluidos. Algunas de las imágenes y sonidos de Κλεισαμε han sido filmados por la directora. Algunos otros no. En ello conecta con la necesidad y el gesto activista de muchos nuevos directores: el mundo de las pantallas es un inmenso archivo puesto a disposición de los investigadores y cineastas. Apenas constatamos la necesidad de una imagen, esa imagen es posible localizarla en la caja profunda, compleja y traicionera de Internet. Tomar el control de esas imágenes, o asumir su control durante cierto tiempo y después dejarlas ir es el mandato de cineastas como María Cañas, que lleva tres décadas revolviendo en el almacén de YouTube.
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“En mi caso personal, el apropiacionismo crítico de la videoguerrilla es un proceso colaborativo reflexivo y humorístico, de justicia poética, de liberar las imágenes de sus cadenas, y mostrar cómo ante tal superávit audiovisual, en la era digital, hemos perdido la soberanía de las imágenes que fluyen mutantes por el ciberespacio y nuestras vidas. La esencia de mi trabajo es revivificar y compartir lo que encuentro y me conmueve para activar e inspirar a otros. Centro mi producción artística en la apropiación y resignificación, remezclando imágenes que otros han creado previamente, fiel a la línea guerrillera e irónica que he ido desarrollando a lo largo de casi tres décadas de activismo comprometido con la idea de cultura como construcción colectiva”, afirma Cañas.

En esta última década María Cañas ha enfrentado cuestionamientos sin fin, arriesgando la piel literalmente (ella misma habla de las agresiones recibidas en las calles de Sevilla, donde vive y crea). Sus cortos de reensamblaje cultural quieren provocar respuestas desmitificadoras de los discursos dominantes y alienantes. Así lo hemos visto en una lista larga de golpes de risa y conciencia en Sé villana (2012), La mano que trina (2015), Expo Lio 92 (2017) o La cosa vuestra (2018). Mucha de su obra ha sido concebida como videoinstalación.

Es la línea que dibuja también Natalia Marín, que viene desarrollando una carrera cuestionadora de formas y artificios desde el colectivo Los Hijos, integrado por ella junto a Javier Fernández Vázquez y Luis López Carrasco. Su largo colectivo Los materiales (2009) se ha configurado como faro y marcapáginas de un itinerario generacional de reflexión sobre los soportes del audiovisual, el desmontaje de mitos del imaginario documental contemporáneo y la reflexión sobre el concepto de autoría. Dos piezas de Natalia Marín han ido turnando su exhibición en el territorio de la caja blanca (museos y galerías) y la caja negra (eso que aún sigue siendo la sala de cine): New Madrid (2016) y La casa de Julio Iglesias (2018). Mientras, como muchos cineastas del entorno de la no ficción, Natalia Marín forma parte de colectivos educativos de la mirada y programas de formación de nuevos cineastas.

Los miembros del colectivo Los Hijos han dado al corto documental otra obra fundamental de nuestra década. Luis López Carrasco que ha estrenado en el 2020 su largo documental El año del descubrimiento, explora de nuevo el soporte cinematográfico (en este caso a partir de una entrevista grabada en cintas de vídeo analógico) y hace memoria del pasado más reciente, esa fiesta interminable y devoradora que fueron los ochenta, en Aliens (2017). Allí rescata a un personaje de profunda entraña poética y narrativa, una musa que devino escombro de la movida madrileña, renacida y vivificada por una película que nos cuenta que nada está muerto y que las personas son más grandes que los mitos.

Silvia Rey nace, como Luis López Carrasco, en Murcia, y comienza allí una carrera documental que parece recorrer un camino inverso, del largo al corto. Dios sabe (2012) se acerca a la historia íntima del terremoto de Lorca. Tres años después regresa para hacer nuevo recuento de víctimas en El puerto no (2015), y en 2016 presenta Saldremos de la crisis, crónica poética de una generación desaparecida. Su película más reciente, Wan Xia, acompaña a un grupo de ancianos chinos en Madrid en una historia que explora el camino que la ficción puede hacer dentro de un documental. “Yo personalmente trabajo sobre la realidad, sobre cosas que veo y gente que conozco, pero desde el primer momento empiezo a crear un relato en mi cabeza. Y hasta el final voy cambiándolo con la tensión de los regalos inesperados que me va ofreciendo la realidad. Creo que el cine es relato, porque para que pudiese ser la realidad, tendríamos que mostrar veinticuatro horas al día de nuestros protagonistas, con diferentes cámaras ocultas, durante un periodo largo de tiempo. Como no es posible tenemos que seleccionar, (un plano, un personaje, un momento) y ahí ya estamos creando un relato, algo subjetivo, y por ello hablar de realidad como objetivo no tiene sentido en cine. El cine documental, como todo arte, aspira a abrir nuestra percepción sobre el mundo y sobre el ser humano. Si los actores cobran o no, no importa. Además siempre que hay una cámara y alguien consciente de que le están grabando, hay una ficción”, afirma Silvia Rey.

Sobre el uso de materiales que ya no son palpables, que se evaporan ante la mirada y tienen que buscar su consistencia, reflexiona Andrea Morán (autora de Espina (historia de un regalo fallido), de 2013 y Yo siempre puedo dormir pero hoy no puedo, de 2019): “Justo hoy veía el documental Don’t Blink–Robert Frank (Laura Israel, 2017), que está repleto de material de archivo (fotografías, negativos, postales, cartas, objetos que puedes tocar, filmar, mostrar), y me daba por pensar cómo serán los documentales del futuro que hablen de las grandes figuras artísticas de nuestro tiempo… No se tratará de rebuscar en cajas ni en álbumes, sino en la nube, en sus bandejas de entrada, en sus carpetas y copias de seguridad de Dropbox… Es interesante preguntarse si el documental del futuro también podrá extraer una carga de romanticismo o de nostalgia de esos no-objetos, como ahora nos pasa con las cartas amarilleadas, por ejemplo…”.

Estas palabras resuenan con fuerza en un ecosistema documental en el que ha estallado la autobiografía, el cine autorreferencial, el diario, la autoficción y el álbum familiar, esas fuentes que nunca se agotan. El documental autorreferencial se sigue enfrentando a la mirada por encima del hombro de quienes cuestionan el inquietante interés de la vida de los directores, sus cuestionamientos vitales o sus decepciones de amor. Nada más errado que considerar que el otro no nos toca, que el otro no se nos parece. Y nada más errado que considerar que el ‘filmador filmado’ pretende el protagonismo fácil. Hemos de considerar como una aventura cinematográfica especialmente difícil y resbaladiza aquella que trabaja con la cámara vuelta hacia el director. Las dudas, la autocrítica, el duro cuestionamiento del propio ‘derecho a contar’ complican mucho el trabajo del documentalista autorreferencial, que siempre, y a cada paso, se sentirá trabajando en falso. Hasta que se dé cuenta de que no hay nada más construido que el recuerdo y nada menos directo que el documental.

Serían innumerables los trabajos que pueden nombrarse en esta tradición siempre revisitada de la búsqueda del yo. En un profundo ensayo sobre este asunto de la búsqueda siempre más profunda y más dificultosa, el protagonista del documental de Emilio Moreno The I mine / Minería del yo (2017) se preguntaba: “¿es el yo una piedra preciosa enterrada bajo capas de escritura?" Esas capas son las que cuidadosamente explora María Elorza en Ancora Lucciole (2017) y ella misma junto a Maider Fernández Iriarte en Agosto sin ti (2015); Laura Ferrés (uno de los más hermosos e irónicos Premios Goya recientes, con Los desheredados, en 2017), Eco de Xacio Baño (2015) o el Mensaje a los cabreros (2015) del cortometrajista de culto Javier Rebollo.

Carlota Bujosa va casi apartando estratos de tierra con las manos en su primer documental, Bubota (2019). ‘Bubota’ significa fantasma en catalán, ese fantasma que alimenta y trunca nuestros recuerdos. Su padre adoptivo le cuenta un día que tuvo otro padre, el biológico. Y ahí el mundo se da la vuelta. “No sé qué es la realidad. De repente la palabra me abruma, me suena enorme, incierta, grandilocuente, incluso pretenciosa. Trato de pensar qué signiﬁca ‘realidad’ en realidad y me doy cuenta de que solamente sé deﬁnirla enfrentándola a conceptos tan bonitos como ilusión, ﬁcción o fantasía; no sé prácticamente explicarla por sí misma. ¡Y así, tontamente, me da una cierta tristeza pensar que esa pobre ‘realidad’ tenga necesariamente que vivir tan solitaria! Si decidimos entender la realidad con afán de objetividad, poniéndola de la mano de la verdad, me parece que creativa y cinematográﬁcamente nos hacemos un ﬂaco favor. Si además pretendemos o permitimos que el espectador vea una película, por catalogarse como documental, como una especie de canal divino transmisor de realidades inmaculadas, entonces todas las que nos queramos salir de esa línea estaremos traicionando un pacto tácito y heredado ligado a esa convención. ¡Quizás el término ‘documental’ tiene ya demasiado peso por sí mismo! Es verdad que me interesa la realidad, la mía, la que ven mis ojos y con la que palpito. Me encanta la idea de que el cine nos permita acercarnos al mundo que nos rodea o a un mundo interior con ojos curiosos, abiertos a compartir y al encuentro. No necesariamente veo para ello la realidad o la verdad como un destino al que el cine tenga que aspirar, ni siquiera creo que pueda hacerlo sin perder la poesía”.

Es necesario buscar y ver, pues ha tenido una visibilidad escasa En lugar de nada, de Brenda Boyer (2018). La directora revisa con una luz nada aduladora, con nula autocomplacencia, el abandono de sus padres y la necesidad de colocar algo en ese espacio vacío. En lugar de nada, algo, siquiera sea en precario. Su película, formalmente desafiante, representa el esfuerzo de esas legiones de hijos que, inermes ante los dolores recibidos en su infancia y adolescencia, colocan sus películas en el lugar de los diarios, los primeros poemas, los álbumes de fotografías y las canciones pop. En décadas pasadas montábamos un grupo de música garaje o escribíamos una novela. Hoy le lanzamos al mundo, con leve pudor, con tristeza, pero con valentía, nuestra película sobre nosotros mismos.

Continúa Andrea Morán: “Me gusta mucho en el cine documental sentir al creador que está tras la película. No necesariamente expresado en primera persona, pero salir de ese utópico punto de vista omnisciente y notar que hay alguien tras la cámara. Como cineasta, también voy en esa dirección: cada vez valoro más que el espectador sienta lo que me importa esa película, y que esta sea un lugar habitable (sin que eso signifique caer en la complacencia)… Si pensamos en los medios y los recursos, ahora mismo es relativamente fácil hacer una película, es sencillo conseguir una cámara, plantarla ahí y le das al Rec. Pero en mi opinión hay que hacerla porque importa, no solo porque existe la posibilidad de hacerla”.

La autorreferencialidad es cuestionada incluso por aquellos que se han acercado a ella, aun de forma irónica. Laura Ferrés (Los desheredados) afirma: “Como espectadora y como cineasta me interesa menos la narrativa autorreferencial y valoro más retratar al otro, ya sea en ficción o en documental. Creo que hablamos demasiado de nosotros mismos y no somos más interesantes que el mundo que nos rodea. No creo que la realidad tenga que ser necesariamente estilizada para incorporarse al flujo visual, pero lo que se conoce como ‘ser realista’ no deja de ser una convención. Como no puedo alterar demasiado mi día a día, quiero aprovechar para hacerlo cuando filmo. Me gusta trabajar con elementos reales pero disponerlos a mi antojo, utilizando estrategias de la ficción para crear una nueva verdad”.

En esa mirada al otro que se cuestiona el por qué y el cómo de la elección del sujeto mirado se aposenta Miguel Lopez Beraza con dos películas ‘de personaje’ movidas por la curiosidad, pero también por el deseo de mostrar desde la cámara la calidez del contacto humano. Walls, ganadora del Goya al Mejor Cortometraje Documental en 2015 y Con todas nuestras cámaras (2016), retrato de un vendedor de cámaras en Budapest y mirada al interior del cineasta incapaz de agotar sus preguntas ni su deseo de presencia junto al protagonista. La entrega y la delicadeza de ese vendedor húngaro resulta inolvidable y nos recuerda el abandono infinito de tantos ‘personajes’ ante nuestras cámaras indagadoras y tantas veces traidoras.

Laura Herrero Garvín se coloca también en ese lugar de la escucha. Hace un año presentaba dos propuestas en DocumentaMadrid, su corto ¿Me vas a gritar? (2018) y su largo La mami (2019). Buena parte de su obra ha estado vinculada a México y precisa de la pausa y la inteligencia para posicionarse frente a una persona que no es ella. “Es muy importante para mí el proceso de escucha, sin juzgar, entendiendo zonas grises de la otra o el otro. Y es ahí donde esa línea difusa entre el documental y la ficción se marca más, en el proceso de creación y no tanto en el resultado final. Yo no decido conscientemente ‘ser realista’ filmando lo que tengo delante, sino mi relación con lo que tengo delante. De ahí surgirán las decisiones formales, los ambientes, el ritmo, sonidos, color… que más ‘realistas’ o menos, tienen que estar ligados a mi relación con lo que retrato. Y en el proceso de construir esa ‘realidad’ a veces hay que jugar con ‘la verdad y la mentira’. Me gustan las películas que no acaban en puntos y finales sino en puntos suspensivos, la narración no se cierra, no se llega a una conclusión. Ahí ‘la verdad’ se vuelve inestable, y tenemos que decidir creer en ella o no. Y ahora sí, cierro recordando esta frase de Wiseman que tanto me gusta: El cine (y por tanto su ‘verdad’) es aquello que sucede entre la pantalla y el espectador en un espacio intermedio que nadie puede controlar”.

La necesaria hibridación, esa dulce tentación de lo documental dentro de la ficción y de la ficción dentro del documental, lleva a estos autores del yo a preguntarse hasta qué punto lo propio puede dar una vuelta más sobre sí mismo y autointerpretarse o incluso autotraicionarse con esa intención de salir de la pureza que nos vuelve aún más puros en la valentía. Lo personal en relación con el arte y la literatura, y la necesidad de la amistad, del amor y de sus sucedáneos sostiene esa película de rostros y palabras que es Yo siempre puedo dormir pero hoy no puedo (2019) de Andrea Morán y Fernando Vílchez. “Es cierto que me interesa mucho la narración en primera persona (de forma más directa o más velada)”, señala Morán,  “pero también es cierto que últimamente me siento atraída por un cierto tipo de artificio, por esa posibilidad más obvia que te da la ficción de ‘construir’. La puesta en escena de Yo siempre… va por ese lado. Tanto a Fernando como a mí nos apetecía mucho contar con actores que no lo fueran, es decir, contar con amigos y conocidos que fueran ellos mismos, pero a los que pudiéramos dirigir, aunque fueran instrucciones muy básicas: ‘ponte aquí’, ‘lee más despacio’, ‘mejor lleva esta ropa’, ‘vamos a hacerlo a esta hora del día’… ¡Incluso nos atraía la idea de hacer un casting! A nuestra manera, porque no hubo pruebas como tal, pero sí hicimos un casting mental para ir componiendo qué personas iban a aparecer…”.

Claudia Negro y sus compañeros de la ECAM Javier Cástor Moreno, Lucía Touceda y Raúl Vallejo levantaron en 2018 un documental de cincuenta minutos con las cintas grabadas durante décadas por un padre de familia en su chalet de Las Rozas, vecino de una de las directoras. Los pilares es el título del documental y el nombre de la villa en una zona bien de Madrid. Los pilares ve cómo se derrite el soporte vital y caen los capiteles de todas las columnas: la de la familia, la de la amistad, la del lujo, la de la posición social. Las relaciones humanas tristemente se pudren, pero siguen ahí, no se van. Guillermo G. Peydró dirigía El año pasado en Montréal y nos devolvía los rostros extraviados e imaginados del amor y el desamor, en el mismo año, 2012, en que componía Las variaciones Guernica, ese cine sobre arte en el que Peydró es un experto incontestable y sostenedor de un generoso diálogo.

Una vuelta más allá del trabajo con materiales familiares propios se presenta en películas como El deseo de la civilización: notas para El gran vuelo (2014), de Carolina Astudillo, que se apropia de filmaciones familiares de décadas pasadas como sustento a un documental que cuestiona el aprendizaje de roles sobre la feminidad. Es el abordaje de María Zafra en Memorias, norias y fábricas de lejía (2011), donde la autora subraya durante el metraje que las imágenes no corresponden a la protagonista que recuerda su vida.

Elena Oroz señala esta opacidad de las imágenes en el cortometraje “porque aunque en las películas familiares todas las familias podrían ser una sola, no todas están invitadas a representarse”. La recuperación y resignificación de películas de aficionados en la Transición es la materia de la película de material encontrado (antes buscado) que dirige la propia Elena Oroz junto a Xose Prieto, Vestigios en super 8, una crónica amateur de los años del cambio (2018), un tejido de las historias mínimas de un tiempo de transformación que había quedado fuera del imaginario fílmico.

Una historia para los Modlin (2012) puede ser uno de los cortos más vistos y más discutidos de la década. El título posiciona a su director, Sergio Oksman, deliberadamente en el espacio de la no verdad, o en la no necesidad de la verdad, o en la multiplicidad de verdades. Esta obra inicia o reconoce el camino de todas esas piezas que van más allá del fake. Todo documental es un fake de otro. A veces existe el fake y a veces existe el ‘otro’. Sergio Oksman explora los disfraces y las mentiras, se presenta como demiurgo de un mundo declaradamente inventado o manipulado a las claras. Yo soy el director, y, a partir de elementos reales, invento mi mundo. Los Modlin son un síntoma de lo posible, y auguran nuestra enfermedad, nuestra obsesión y nuestro encierro.
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    Una historia para los Modlin (Sergio Oksman, 2012).

  




En el año 2013, pocos meses antes de morir, el director brasileño Eduardo Coutinho fue homenajeado por el festival Punto de Vista de Navarra y por el museo Reina Sofía de Madrid. En esos días se encontró con Sergio Oksman en la ECAM y reflexionaron de forma rica y juguetona sobre tantos cineastas ‘guardianes de la verdad’. “En tus películas hay algo muy auténtico y a la vez muy teatral. Tu cámara cataliza eso”, decía Oksman. Y respondía Coutinho: “Al contrario de lo que a veces se piensa, los personajes son mucho mejores cuando hay delante de ellos un equipo grande y una cámara inmensa. Entonces esa señora se convierte en un ser esplendoroso, porque hay una persona a su disposición que la escucha y que la mira”.

Cuando la cámara está ahí, uno nunca sabe si lo que dice el otro es verdadero o falso, y no importa, porque esa persona lo cree profundamente, porque la memoria es falsa, es una memoria del presente que se reconstruye día a día, en presente, con el tipo que te escucha. Si miente, no miente para la cámara, miente para ella, está recreando su vida. Y lo vemos en su mirada, en esa sensación de que las ideas llegan a sus ojos antes de que aparezcan las palabras.

Hablando de la ‘autoría’ y del sujeto documental, Sergio Oksman le explicaba, refiriéndose a Una historia para los Modlin: “Tu sabes que mi última película parte de un material que se encontró en la basura. Los tres guionistas lo que hicimos fue crear una posible historia para la familia que aparecía en las fotos. Pero el fotógrafo que encontró esas fotos en la basura no entiende que no sea el autor de esta película. Está convencido de que él es el autor, y nosotros le decimos que las fotos que aparecen en la basura no son una película, son trozos de papel que se pueden o no convertir en película. El tema de esta familia no es realmente interesante. Cualquiera puede hacer una película sobre ese mismo material, y será otra película. Los Modlin no son nada, una gente que vivió su vida. Cada uno articulará y contará la historia como quiera. El tema me importa un carajo. Perdón que lo diga así, pero es una cosa que me enfada mucho, eso de los temas”.

Sería completamente imposible reducir a ‘temas’ los trabajos de autores como Samuel Martín Delgado y Helena Girón, constructores de esas piezas que se resisten a entrar en ninguna cuadrícula. Mientras ambos trabajan en proyectos de otros directores, mientras animan películas de alumnos de cine en escuelas como Lens, el Instituto de Cine de Madrid o la Elías Querejeta Zineskola, iluminan ese cine experimental, fantasmagórico y constructor de mitologías que hemos visto en cortometrajes como Plus Ultra (2017), Montañas ardientes que vomitan fuego (2016) o Sin Dios ni Santa María (2015).

Sobre la cuestión de los géneros reflexiona Núria Giménez Lorang: “Teniendo en cuenta muchas piezas audiovisuales de las últimas décadas, que no pertenecen solo a una o a otra categoría, creo que la distinción entre documental y ficción ha dejado de tener sentido. Creo que la realidad a menudo solo aparenta verdad y que tiene una estructura mucho más compleja con varias grietas por donde se cuela la mentira. También pienso que se puede expresar una verdad a través de una ficción y que algunos documentales pueden presentar una realidad falseada con aspecto de verdad. Por último, me parece que la verdad está más en el lugar desde el que habla la persona que crea y en lo que expresa, no tanto en lo que retrata”. Giménez Lorang estrenó en 2019 su largo documental My Mexican Bretzel que fue una revelación en el Festival de Cinema D’Autor de Barcelona, una delicada mezcla de ficción y documental a partir de las filmaciones que realizaron sus abuelos. La película se apoya sobre unos supuestos diarios, creando un bello e inquietante diálogo entre el fondo y la forma. Antes, la directora había reflexionado sobre el que filma y lo filmado en el corto Kafeneio (2017), rodado en un café en Atenas entre hombres que desconocían las intenciones de la directora, que nunca entendió sus palabras.

Un año después el documentalista Miguel Ángel Jiménez entraba también en uno de aquellos tradicionales cafés griegos en Kafenio Kastello (2018), donde un grupo de hombres se reúnen a tomar café y aguardiente dejando fuera la crisis y la angustia de un país en mitad del abandono moral y social. Uno de sus personajes a la deriva, reconcentrados sobre sí mismos, pero aún capaz de sostener un vínculo de fraternidad, dice: “En los cafés la historia se escribe con la historia de los abuelos y la última huella de la cara”. Es la resistencia ante un país en caída libre.

Galatee a l’infini (2017) fue el proyecto de graduación de un grupo de estudiantes del Máster de Documental Creativo de la Universidad Autónoma de Barcelona: Julia Maura, Mariangela Pluchino, Ambra Reijnen, Maria Chatzi, Fátima Flores. Recién graduadas, ganaron los dos premios grandes en ZINEBI. Este documental–ensayo nos presenta uno de los rostros de ese cine complejo dirigido por mujeres que se esfuerza en desmontar el peso de lo patriarcal y de una aplastante tradición de años de descomposición y quiebre del cuerpo femenino, denunciando el control y despolitización de lo más profundo, que es la piel. Pensado como collage de imágenes incómodas, dolorosas y destructoras de mitos, la película cuestiona el monopolio masculino del cuerpo femenino como imaginario y de los cuerpos femeninos individuales.

En Desertorxs (2017), Quiela Nuc coloca su cuerpo y el de Andrea Beade para emprender una búsqueda de relaciones entre la postdictadura chilena y la transición española, que a la vez es una puesta en juego de las relaciones de poder y de la vinculación del poder con lo masculino y lo exitoso. Ambas directoras, creadoras del cuerpo–colectivo nucbeade realizan en Una dedicatoria a lo bestia (2019) otro desenterramiento, el de los objetos que pertenecieron a las mujeres enviadas a una ‘cárcel de conducta sexual’ por el Patronato de Protección a la Mujer en San Fernando de Henares. “Detrás de cada uno de mis proyectos hay una investigación muy extensa sobre aquello que quiero abordar y, generalmente, ésta es la fase más larga y complicada de todo el proceso. De manera que sí, hay una observación y una interacción muy consciente con todas las realidades posibles que cruzan el tema o momento a tratar. Si ser ‘realista’ es ser honesta con mi realidad (en la que, por cierto, la especulación y la disidencia ocupan un lugar bastante importante) y con todas aquellas otras realidades que me circundan, supongo que me planteo ser ‘realista’. En mi opinión, el corto documental en el contexto español es uno de los géneros más libres y con mayores posibilidades para acercarse y analizar aquello que sea ‘lo real’. Como cineasta y espectadora, me atraen enormemente las narrativas y estéticas híbridas, tanto en forma como en contenido. Todas aquellas propuestas que desafían los cánones clásicos y que, después de verlas, no sabríamos categorizar. Un documental que aúne escenas propias del musical, el diario y la ficción es muy probable que me fascine y sería todo un reto poder llegar a hacerlo. Me parece que no existe una realidad unívoca, un tótem de lo real. Bueno, existe para aquellos que conciben la Historia desde el privilegio de la heteronorma y la blanquitud. Una Historia con mayúscula opresora, lineal y colonial”. Quiela Nuc es una de las muchas directoras surgidas de un entorno de investigación y juego privilegiado, Masterlav, espacio de aprendizaje de cine coordinado por el cineasta Pablo Useros.

2017 es el año en el que se gradúa en Cuba una generación de documentalistas a los que, recién salidos de la escuela, el festival Documenta Madrid agrupa en una muestra/homenaje. Entre ellos, un español, Alejandro Pérez que con El espectáculo (2017) gana el premio a la mejor fotografía y el mejor sonido en el festival de Alcalá de Henares de 2018. Alejándose del costumbrismo y el fácil reportaje sobre las vicisitudes de un grupo de artistas de circo, el director hace una disección delicada y luminosa de la mirada sobre los otros, presentando una galería de personajes sin nombre que erigen su cuerpo digno y poderoso frente a la cámara, envoltorio de múltiples significados y lejos de la colonizadora mirada europea sobre los mundos exóticos de allá afuera.

Ese acompañamiento-descubrimiento-curiosidad es el sostén de la obra de Claudia Claremi, cineasta española formada igualmente en Cuba y poseedora de un álbum de miradas sobre el cuerpo y el rostro de los cubanos presentado como materia de la propia película en Murciélago (2018). La escuela de cine de San Antonio de los Baños emprendió ya hace una década un proceso de renovación de la formación de documentalistas que siembra en estos cineastas (cada año al menos un documentalista español regresa desde allí) la semilla de lo híbrido, lo heterodoxo, y el cuestionamiento de los materiales que han configurado el cine etnográfico por décadas. Tras tanto cine militante que no lograba evitar lo pornográfico de la miseria, películas como las suyas entablan un diálogo cotidiano, compañero y vitalizador de los cuerpos de ninguna manera y nunca míseros. “Existe una tendencia en el documental a estilizar la realidad, y es mi tendencia también. Pero siempre pienso en Andrés Duque, que dice ‘no estoy en contra de las imágenes bellas pero solo unas pocas son libres’. Para mí no tiene mucho sentido la distinción entre documental y ficción, pero pienso que sí podemos hacer una distinción a partir de las maneras de hacer. Isaki Lacuesta una vez habló de ‘películas más controladas y películas menos controladas’ con un equipo que va por delante (y sabe lo que va a pasar) o que va por atrás. El concepto de verdad (y además ‘única’) y el de realidad, muy presentes en la filosofía, la teología y la ciencia, son construcciones del pensamiento occidental y por eso para mi son palabras difíciles de usar y escuchar sin pensar en que son parte de una (y no única) manera de entender el mundo”, explica Claremi.

En este entorno del cine documental donde los formatos van y vienen y todos nos sirven, es refrescante ver cineastas que también van y vienen desde el corto al largo y del largo de nuevo al corto. Es una alegría ver las películas largas tan esperadas de Virginia García del Pino (La décima carta (2014) junto a Basilio Martín Patino) y asistir más tarde al corto Improvisaciones de una ardilla (2017), entendido como desenmascaramiento de las estrategias del poder, con las palabras del filósofo Josep María Esquirol (‘esquirol’ significa ardilla en catalán) desnudan las palabras vacías de los políticos, como respuesta a unos ciudadanos vaciados también de preguntas.

La alternancia de formatos es también el territorio de Jorge Tur Moltó (Dime quién era Sanchicorrota, 2013), Ricardo Íscar (El foso, 2012) Lluis Escartín (Hasta que las nubes nos unan, Guardiola Diola, 2019), Adrián Orr (Niñato, 2018), Lois Patiño (Costa da Morte, 2013), David Pantaleón (Hombres de leche, 2020), Àlex Lora y Adán Aliaga (The Fourth kingdom, 2017), Samuel Alarcón (Oscuro y Lucientes, 2018), Guillermo G. Peydró (La ciudad del trabajo, 2015), Diana Toucedo (Trinta lumes, 2019), María Antón Cabot (3, 2018)…

María Antón Cabot, que formó hace ya diez años un colectivo ‘urgente’ de cineastas llamado lacasinegra, trabaja en este largo casi cortometraje o corto casi largo (63 minutos) de nuevo a partir de la urgencia, la velocidad, lo concreto y lo difuso que es el amor y el deseo cuando uno tiene dieciocho años y se pierde por un parque. “Mi primer acercamiento a hacer cine fue buscando a gente que amara el cine como yo, así formé con un grupo de amigos un colectivo de cineastas, empezamos a replantearnos el cine desde la amistad, entendiendo el cine como un reflejo de la experiencia vivida, un lugar para la reflexión, para replantearnos los nuevos modos de ver. El cine como proceso, como tránsito, más que un fin en sí mismo, como un modo de vida que nos hace trastocar los órdenes simbólicos establecidos. Mis dos largometrajes tanto en colectivo como en solitario, parten de la misma idea sensorial de acercamiento a la realidad, encuentros afectivos y sensoriales, mi trabajo como cineasta, envuelve siempre mi propia experiencia, metiéndome en las conversaciones, transformando a los filmados en colaboradores, ‘hablando con’ en vez de ‘hablar por’, cada uno de nosotros puede aprender de la experiencia compartida explorando e identificándose”.

Diana Toucedo ha sido una de las protagonistas de la década. Ella dice de sí misma en el texto que abre su página web: “El documental ha sido siempre ese lugar desde el que mi relación con el cine ha experimentado grandes momentos de revelación, emoción, alegría, conocimiento, pasión y gracia”. Toucedo ha editado ya veinte largometrajes de ficción y documental, y lleva toda la década escribiendo y dirigiendo cortos documentales (Imágenes secretas, Homes) hasta llegar a su primer largometraje (Trinta lumes) que está recorriendo festivales sin pausa. También da clases sin parar. Por eso responde a mis preguntas en un largo y cuidadoso mensaje de voz, mientras se prepara para impartir un taller. “La ficción y el documental son una especie de binomio eterno. Pero yo trabajo y pienso sin usar esa distinción. Sí es cierto que cuando hacemos documental partimos de ese material sensible y moldeable, que es distinto de los mecanismos de ficción, pero siempre en cualquier película alteramos el espacio para construir nuestra historia. Intento entender que el cine es un espacio mayor, cargado de elementos con los que trabajo indistintamente. Yo no trabajo desde una observación consciente sino intuitiva, sigo la percepción que tengo en mi cuerpo y en mi espíritu. A veces las cosas te hacen emocionarte o explotar de alegría o de excitación. Me gusta relacionarme con ellas desde el cuerpo, desde la epidermis, pero también desde el interior, para buscar algo que al final componga la historia que yo quiero contar. Es el momento en que mi interior se alinea con el exterior. Lo consciente y lo racional no juega tanto, lo intuitivo y lo sensorial se coloca en primer término”.

Fue la década del todo es posible, de la ruptura definitiva con la norma y la jerarquía, del impulso colectivo frente a la crisis que no se marcha, del error como posibilidad. Caben aquí las palabras de la cineasta y teórica Elena Arroyo Serrano, que escribía en el catálogo de Una casa: cuarto festival de cine en primera persona, un texto titulado ‘En defensa de los brutos’: “Para el/la artista contemporáneo/a la animalidad es la potencia en estado puro. Una potencia que abre el mundo a todas las posibilidades. Él o ella no se queda con una opción, conclusa y relamida –totalitaria– sino que, incapaz o tal vez indiferente a poner punto y final, dar forma o elegir, se ejercita en señalar direcciones. Además las señala bailando para que no parezca que tiene predilección por aquella surgida del azar de la detención. ¡Es realmente informal este/a artista! No busca resultados, no realiza cálculos racionales, no asume como propia ninguna disciplina discursiva, ningún objetivo ni ordenado ni cabal, ni un atisbo de forma. Su forma también es lo informe. La artisto contemporánea es una bruta. Es igual a su material. Material bruto donde puede apreciarse el gesto del artista en estado puro. La duda, la indecisión, el bloqueo, la determinación, el ensañamiento, la delicadeza, la falta o el exceso de escrúpulos, la inventiva, el error y también la medida del azar... En definitiva, la tensión de quien hace frente a lo que hay. Y lo que hay es perfectamente imperfecto, menos mal”.

Me cabe solo listar un grupo de nombres para quien quiera buscar piezas heterodoxas, ricas, brutales, irónicas: Carlos Rivero, Pablo Teijón, Jorge Suárez Quiñones, Ana Esteve, Ilán Serruya, Alexis Roitman, Mayra Morán, Carmen Main, Luis Lechosa, Mar Reykjavik, Judith Adataberna, Alonso Balbuena, Marisabel Arias, Martín Baus, Rocío Montaño, Miguel Rodríguez, Víctor Villavicencio, Pedro Kanblue, Daniel Alegrete, Rocío Morato, Valeria Hoffman, Victoria Oliver, Acacia Ojea, Fede Coll, Felipe Elgueta y, para no perderse, Rafael Guijarro.


Poéticas de lo real. Las cineastas del cortometraje español


Cristina Aparicio


Entre las conclusiones del II Encuentro de Mujeres Cineastas, convocado conjuntamente por la Semana Internacional de Cine de Valladolid y la revista Caimán Cuadernos de cine, que tuvo lugar en 2019, se establecía la necesidad de defender “la pluralidad de voces, propuestas estéticas, géneros, intereses y aproximaciones para entender que el cine hecho por mujeres es un cine diverso hecho de muy diferentes modos”. Se señalaba así la importancia de poner en valor la necesidad de seguir posibilitando el cine realizado por mujeres, y  favorecer la existencia de referentes femeninos fuera y dentro de la pantalla que permitan proyectar futuros posibles dentro de la industria cinematográfica.

Reivindicar este cine dirigido por mujeres es, ante todo, visibilizar una realidad imparable. Así, a través de este repaso del cortometraje español de la última década, que evidencia la creciente cantidad de producciones dirigidas por realizadoras, resultaba inconcebible no atender a esta cuestión desde una postura casi activista al reivindicar desde la crítica el espacio de las mujeres dentro del cine, de la cultura. No se trata, por tanto, de atender al cine de mujeres como un subgénero, sino, en palabras de Andrea Morán Ferrés y Jara Yáñez, “de introducir el prisma de lo femenino para preguntarnos por las formas y los modos con los que las directoras están abordando esas cuestiones temáticas o esas formas de entender el cine”1.

Al realizar una aproximación a la creciente presencia de directoras de los últimos diez años en el sector, destaca la diversidad de enfoques, posturas formales y temáticas con que las cineastas han abordado sus trabajos. No obstante, en este contexto de expresión personal y marcada subjetividad también pueden hallarse puntos de encuentro entre algunas de las directoras más relevantes de la década, al compartir ciertas narrativas ya sea porque sus obras surgen en una misma realidad concreta (un contexto social y económico común) o por enmarcarse dentro de preocupaciones más cercanas a una reflexión de corte feminista (la construcción de la identidad femenina, la representación del cuerpo o, incluso, la subversión de los modelos de representación y los estereotipos de género).

Partir de una realidad tan heterogénea como inabarcable dificulta la tarea de ofrecer una panorámica significativa de los cortometrajes hechos por mujeres si no se encuentra una vía que permita establecer algún punto en común que facilite su análisis. Por ello, al configurar este capítulo se ha buscado una serie de elementos formales (estilísticos), y no tanto narrativos, para estudiar el trabajo de las distintas cineastas: desde el manejo de los encuadres a la relación de la cámara con el cuerpo o el uso de los espacios fílmicos. En definitiva, un enfoque que pretende ser un ejercicio de coherencia con la tesis fundamental a la que se circunscriben estas líneas: la pluralidad estética de las mujeres detrás de la cámara.


Encuadrar la soledad


Al igual que en el cine de los hermanos Dardenne, una de las señas de identidad del cine de Belén Funes es el acercamiento al rostro de sus protagonistas. Cámara en mano, la directora apuesta por un registro casi documental donde prima, ante todo, el realismo de sus imágenes. En su cortometraje La inútil (2016), la joven protagonista, Merche, está en el centro de la imagen prácticamente en la totalidad del metraje. La cámara persigue su rostro dentro de la escena con distintos mecanismos (mediante zooms y panorámicas o desenfocando el fondo) que permiten reencuadrarlo dentro del plano, imponiéndose al resto de elementos que apenas tienen entidad dentro de la composición. Así, a partir de este punto de fuga, la cineasta consigue hacer visible un sentimiento, y no tanto una historia (ni tan siquiera un relato), al filmar con precisión y de manera muy detallada sus movimientos corporales, sus torpes interacciones, las forzadas conversaciones y la dirección de su mirada. Esta es, quizá, la más elocuente de las formas de comunicación de esta joven: una mirada en la que se intuye su impotencia y su cansancio. Funes encuadra la soledad, un ejercicio que también necesita del montaje y el fuera de campo, como muestra en una de las últimas secuencias del film: mientras dos amigas hablan de algo casi intrascendente que acaba de sucederles, un corte de montaje pasa a un primer plano de Merche mientras escucha la conversación, quedando ellas ahora fuera de campo. De esta forma, la directora parece posicionarse del lado de la protagonista primero (al mostrar lo que ve con una perspectiva subjetiva) para terminar en un plano que delata la situación que emocionalmente experimenta el personaje mientras oye a las otras hablar de ella como si no estuviera.
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    La inútil (Belén Funes, 2016).

  




En su cortometraje anterior, Sara a la fuga (2015), Funes mantiene una misma estética de vocación realista. De nuevo la protagonista es una joven, esta vez una adolescente de un centro de menores que tiene tendencia a escaparse. Con algo más de contexto, la historia del pasado de Sara se convierte en una valiosa fuente de información para entender, en cierto sentido, la actitud escapista que termina mostrando. Una historia que no termina de completarse, y en la que la cineasta escoge no recrearse para dejar en el centro del relato el aspecto emocional. Para ello, Funes vuelve a apoyarse en la gestualidad de su protagonista, cuyo reflejo se distingue en la ventana de su cuarto y en los espejos en los que se mira en varias ocasiones a lo largo del corto, lo que refuerza la idea de aislamiento o de no poder contar más que con una misma. Pero, sin duda, la escena más interesante es la conversación telefónica con su padre: con el manos libres, Sara (acompañada de su educadora social) se comunica con él a través de un teléfono, a la vez que el espectador puede escuchar lo que ambos se dicen. Se trata de la ausencia total de contacto, de cariño, de ternura, una prueba visual y sonora de la relación entre ambos, de lo artificial que resulta el vínculo que comparten; y a su vez, de lo trascendente que es en la vida de Sara esa figura paterna. A partir de la planificación de la escena, queda diseccionada la relación paternofilial.

Si Funes emplea un mecanismo de imágenes y sonidos para encuadrar ese complicado sentir emocional, en 14 años y un día (2015) Lucía Alemany se sirve de la pista de sonido para crear esta complicada experiencia sensorial (sinestésica casi) que permite al espectador empatizar con un aspecto no tangible de la imagen. Hacia el final del cortometraje, Arantxa (una joven cansada del trato violento que recibe de su madre) se pelea con otra chica en mitad de las fiestas de su pueblo. Durante el breve intercambio físico se escucha vivamente la música de verbena (es decir, una música que forma parte de la diégesis), pero justo en el instante en que Arantxa se separa de su contrincante, a quien le ha arrancado un mechón de pelo, la melodía cesa y el bullicio que se ha formado alrededor de la pelea pasa a un segundo plano, sin llegar a extinguirse, pero quedando tan solo en un eco lejano, hasta que se escucha la voz de su madre, que acaba de aparecer para reprocharle su actitud. En el plano visual, la escena se resuelve con un desenfoque que muestra a los vecinos atentos a la pelea, para pasar a mostrar el rostro de Arantxa. Se trata, por tanto, de un encuadre auditivo. Aquí, el peso de la tradición, del conservadurismo propio del lugar (el pueblo también es el escenario donde transcurre La inocencia, el largometraje posterior de Alemany), donde impera la moral de las apariencias como normas de conducta.

Por su parte, la cineasta Carla Simón ha explorado la soledad en su último trabajo, Después también (2019), a partir de una estructura circular donde la repetición de planos y encuadres resulta fundamental para afianzar el aspecto sensorial de la cinta. Al igual que Funes, Simón sigue a sus personajes muy de cerca, con una cámara en mano que filma desde detrás el recorrido que hacen sus protagonistas nada más comenzar el corto. En la escena, un hombre camina por una calle y entra en un bar, y sigue caminando hasta que encuentra a la persona que busca. No importa la conversación, tan solo esa llegada y ese encuentro. Al final de la cinta, este mismo recorrido es el que hará el joven al que se buscaba al principio, en una escena de planificación muy similar. Simón construye toda una analogía de la transmisión sexual a partir de la estructura circular del relato (con un inicio y un final en paralelo, y en el resto de la narración un proceso de aceptación de un joven que no deja de moverse), a la vez que deja espacio para hacer visible la soledad con que se afronta dicha situación.


El elemento centro: desafiando la hegemonía del relato


“En los momentos finales, los objetos dejan el transfondo y se adelantan al primer plano de la experiencia. Allí es donde parecen depositarse nuestros afectos más profundos, las memorias cargadas de emoción y aquello que da sentido y significado a las vidas”2. En su ensayo Espacios de intimidad y cultura material, Fernando Broncano incide en la importancia de los objetos, de toda aquella materia que rodea al ser humano, cargada de un significado que excede, en mucho, su función utilitaria. Así, la identidad de cada uno queda cristalizada en un inventario de cosas (receptores de sentimientos y recuerdos) que forman parte de lo cotidiano pero también de lo excepcional. En este contexto de significados y significantes se enmarcan algunos cortometrajes cuyas tramas parecen girar en torno a un elemento que, de formas muy distintas, oculta el verdadero centro del relato, y que tiene más que ver con el sentir emocional de sus protagonistas.

En Ford Escort (2014), Estel Díaz sitúa en un primer plano el coche que Judith espera heredar tras la muerte de su padre. Lo que podría ser un mero trámite legal se convierte aquí en una confrontación vital para la protagonista: recuperar el automóvil es enfrentarse al pasado de un padre que la abandonó tiempo atrás. Hay una fuerte carga simbólica en el Ford, en la idea de recuperar algo que perteneció a esa figura ausente y saldar así una deuda paternofilial. No será hasta el final del corto cuando el coche aparezca en escena, un momento que trasciende la realidad material (a lo que contribuye la cinta de cassette que suena en la radio con la voz del padre) para situarse en el plano de lo afectivo. Estar en ese coche es estar con su padre, es revivir sus recuerdos y sobre todo es aceptar el duelo, un dolor muy profundo que no terminaba de exteriorizarse. Por su parte, Laura Ferrés realiza una operación similar en A perro flaco (2014). En este caso el detonante de la catarsis es una mascota, a quien Leo, una joven en una precaria situación personal y profesional, tiene que cuidar al marcharse su madre unos días. Ferrés establece un paralelismo narrativo entre cuidar de Jana (la perra) y de uno mismo: Leo no es capaz de cubrir sus necesidades básicas, del mismo modo que no consigue hacerse cargo del animal, lo que provoca en ella una serie de resentimientos y reproches que le harán replantearse su situación.

También resulta sugerente el cortometraje de Celia Rico Luisa no está en casa (2012), una historia de revelación silenciosa que subvierte el rol de género asignado a un objeto. Al romperse la lavadora, Luisa tiene que ir a la lavandería para poder cumplir con sus tareas domésticas. Rico construye la puesta en escena en torno a la dicotomía de espacio público y privado. Al salir de su casa, Luisa rompe con ese lugar (el espacio doméstico) al que ha sido relegada, un entorno asfixiante, de puertas y ventanas cerradas. Todo lo contrario que en el lavadero, donde se hace evidente el contraste entre ambos lugares a partir de la fuerte y clara iluminación, el bullicio que provocan las máquinas y la conversación de la gente. Un relato tremendamente elocuente que prescinde casi de las palabras para armar un discurso de empoderamiento y rebelión e incluso resignificar los espacios y los objetos.

Otras cineastas se han valido de instrumentos que permiten escribir para, a partir de distintas metáforas visuales, construir historias donde, precisamente, existen problemas de comunicación. Es el caso de Mar Coll, que en La inquilina (2015) se sirve de las redes sociales para evidenciar las dificultades de su protagonista ante sus interacciones sociales. Así, una herramienta a priori pensada para facilitar la conexión se convierte aquí en un espejo de los problemas que esta mujer parece arrastrar. Por su parte, Andrea Jaurrieta dibuja con una tiza los sueños de una joven pareja en Los años dirán (2013). Mientras pasean por el edificio en construcción, los recién hipotecados señalan en las paredes los distintos espacios de su futuro hogar. Todas las dudas e inseguridades que experimenta la pareja se identifican con este material efímero, fácil de borrar, que evidencia la equivocada creencia de que ciertas decisiones parecen irreversibles.

En Un país extraño (2018), Laura Pousa explora las posibilidades catárticas de un texto interpretado por una joven actriz (Vicky Luengo) a la que contempla una mujer (Rosa María Mateo) que huye y se esconde de su presente. Hay una conexión entre ambas que se origina a partir de estas palabras, una pulsión que desde lo simbólico responde a dos necesidades vitales que, en el fondo, tienen mucho en común. Durante la conversación que las dos protagonistas mantienen después de la función teatral, la cámara se desliza de una a otra en una suerte de plano-contraplano que prescinde de los cortes, un sutil movimiento con que Pousa establece esta preciosa relación de intercambio, de cesión generacional.

Un regalo no entregado es el centro del cortometraje de Andrea Morán Espina. Historia de un regalo fallido (2013), un intencionado punto de fuga de un relato construido en torno a la presencia de este objeto: una cuenta atrás (los días que quedan hasta que sea imposible devolver su contenido en la tienda), una incógnita (lo que se esconde tras el envoltorio) y una voz en off (la de la cineasta) que confiesa la trascendencia de ese elemento, del recuerdo que en ella provoca y a la vez la historia posible que no se ha vivido. A partir de este trabajo, la directora no solo explora sus propias emociones, también propone una reflexión metanarrativa sobre la capacidad del cine de otorgar alma a lo inerte (una teoría que alude directamente a René Clair, a quien cita de forma explícita). Esta idea es explorada en el corto a través de lo formal: desde la composición del plano, que mantiene el regalo en primera instancia, para quedar ella continuamente en un fondo desenfocado, hasta la fragmentación del montaje, rápido y entrecortado, donde el elemento centro es también un ancla al que parece estar fijada la cámara.


El rostro del placer


Resulta imposible no atender a la carga poética con que Irene Moray filma Suc de síndria. No es solo una cuestión de encuadres, ni tan siquiera de planificación. Es aquella esencia de la que ya Epstein se hizo eco en 1921 al escribir en Buenos días, cine que “el primer plano es el alma del cine”3. La cinta de Moray trata del placer y de todo aquello que ocupa su lugar cuando este se le arrebata a alguien. A pesar de la triste premisa, hay una fuerte luminosidad en el film, una luz intensa que baña los momentos que pasa una joven pareja en el dormitorio, y también aquellos que comparten en medio de la naturaleza por la que pasean. La claridad es, por tanto, uno de los pilares de la puesta en escena de un cortometraje que quiere señalar, ante todo, aquello que en sociedad tiende a ocultarse. No hay lugar para la vergüenza, ni tampoco nada que censurar: la luz, los primeros planos, los cuerpos desnudos, las sábanas destapadas... todo se muestra con naturalidad, dejando que un proceso que es personal y propio fluya y pueda evolucionar en el mejor de los espacios posibles. Es en el preciso instante en que Moray ancla su cámara al rostro de Bárbara (Elena Martín) cuando el placer no es únicamente una cuestión física, sino un aspecto que trasciende lo material, llegando a mostrar que incluso las heridas que tardan en sanar también cicatrizan, y que algún día dejarán de definir identidades.

Con un tono diametralmente opuesto, Moray iniciaba su cortometraje previo, Bad Lesbian, retratándose a sí misma con un plano cenital, mientras se masturba en la cama. Aquí también hay un abundante luz blanca mientras se muestra únicamente el rostro de la joven en su placentera actividad. No será la única escena de carácter sexual de este cortometraje que vertebra la narración a partir de los tropiezos de su protagonista, quien, además, instrumentaliza en cierta forma al otro en su búsqueda del placer. En este caso, la libertad con que se expresa, o su incapacidad para ejercer cierto control sobre su vida, no son más que indiferentes situaciones que Moray resuelve desde el humor y la inercia. Quizá esa primera secuencia no sea más que un prólogo que advierte de lo despreocupada e insólita que resulta esta mujer tan sincera como insolente, que tiene pleno control sobre su cuerpo. O tal vez se trate de una declaración de intenciones: esa búsqueda del placer como brújula vital.
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    Bad Lesbian (Irene Moray, 2018).

  




Si en los trabajos de Moray se aprecia una voluntad por mostrar no solo el placer sino también el deseo, y hacerlo desde una perspectiva que no victimiza esa persecución, otros muestran la sexualidad como parte de un proceso de maduración que responde más a intereses sociales que identitarios. Es el caso de La última virgen (Bàrbara Farré, 2017), donde un plano secuencia muestra el momento en que Sara, una niña de trece años, pierde la virginidad en los baños de una discoteca. Sin cortes, la cámara se mantiene al lado de Sara, en su rostro: desde el breve encuentro en los lavabos (el encuadre siempre a la altura de sus ojos), mientras se observa en el espejo, al salir de la discoteca y cuando, ya en la calle, se encuentra con sus amigas. Hay una cierta conexión entre el principio y el final del plano secuencia y lo que en ellos sucede: una joven que, sin mucho convencimiento, termina haciendo lo que se espera de ella.


Autoficción/autorretrato


En el minucioso y exhaustivo repaso realizado por Lola Mayo en este mismo volumen, queda recogida la aportación que las cineastas han cultivado en el terreno documental en la última década. Una aproximación a la obra de algunas de las realizadoras más destacadas de los últimos años donde ellas mismas se expresan y exponen parte del discurso que sostiene su particular visión del género. Mayo, que apuesta por la cita como gesto de honestidad y respeto, detecta una de las principales señas de identidad del corto documental en el que las cineastas han encontrado la forma de trasladar a la pantalla sus inquietudes: “un ecosistema documental en el que ha estallado la autobiografía, el cine autorreferencial, el diario, la autoficción y el álbum familiar”. Lo que la autora califica de “aventura cinematográfica” al trabajar con la cámara  vuelta hacia el director. Es precisamente esta vertiente de autorretrato lo que congrega a algunas de las cortometrajistas más interesantes de la década, algunas ya mencionadas en el texto de Mayo.

La autobiografía es la materia prima sobre la que edifican estos relatos de experiencias individuales y búsqueda de la identidad, donde a la vez se siente un profundo sentimiento de comunidad. La vinculación con el otro está presente en trabajos como Ancora Lucciole (2018) de María Elorza, quien recoge el testimonio de su abuela rememorando las luces de aquellas criaturas que iluminaban la noche. Un relato poético que se inserta dentro de un discurso de hermosas imágenes donde la nostalgia se hace evidente en las palabras, en las metáforas visuales que suplen a las ya casi extintas luciérnagas y en la necesidad de mantener viva la tradición del relato oral. 

En Yo siempre puedo dormir pero hoy no puedo (2019), de Andrea Morán y Fernando Vílchez, un intercambio de confidencias es el principal hilo conductor de un relato que asume esta experiencia privada como una íntima muestra de confianza. También aquí se acude a la fuerza de las palabras, esta vez prestadas de distintas fuentes que, leídas a cámara por personas cercanas a los realizadores, toman prestadas sus ideas, sus más profundos sentimientos para componer un hermoso retrato de lo fragmentado (y cohesionado) que puede ser un grupo humano. Esta comunicación entre dos personas que sostiene el relato de Morán y Vílchez no solo está presente en Correspondencia, de Carla Simón y Dominga Sotomayor (2020), sino que incluso condiciona toda la estructura formal del cortometraje. Un intercambio epistolar en formato audiovisual que favorece el intercambio de inquietudes entre ambas cineastas y donde impera, ante todo, la vocación de cada una con absoluta libertad creativa. Testimonios personales, imágenes de archivo, contextos familiares... Una exposición honesta que se sustenta en el lenguaje cinematográfico y en la idea del material encontrado para atesorar los recuerdos que comparten.

En Agenda 1958 (con anotaciones de 1960 y 1965) (2019), Pilar Palomero se reencuentra con la memoria de su abuela al hallar unas palabras escritas por ella a las que intenta dar un significado. Así, con décadas mediante y buscando la complicidad de su madre para resolver el enigma, Palomero indaga en la memoria, en el recuerdo que ambas tienen de la misma persona y cómo este puede transformarse con el tiempo y la distancia. Un cortometraje de claroscuros, confesional, pero también de complicidad donde queda al descubierto el artificio. Esta necesidad de filmar, de hacer de su vocación el centro del relato está también presente en Ansiedad y la cámara (2018), un frenético y vertiginoso registro de la cotidianidad de su realizadora Rocío Montaños. Las imágenes, producto de una obsesión particular, son a su vez el síntoma de una generación hiperconectada e hiperexpuesta que necesita testimoniar sus vivencias. Más cerca de la ficción se encuentra la cinta de Laura Ferrés Los desheredados: un cortometraje sobre la ausencia, sobre las consecuencias de la crisis en el entorno familiar y la resignación que acompaña a las transformaciones sociales cuando estas se producen, precisamente, en condiciones de crisis. El protagonista, el padre de la cineasta, asume la situación económica a la que tiene que hacer frente mientras recorre los espacios en los que desarrolla su ejercicio profesional, lugares donde impera el silencio, el vacío y la soledad.
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    Los desheredados (Laura Ferrés, 2017).

  




Otra línea que se abre en este terreno es el de la autoficción, obras que parten de una realidad personal para ficcionar a partir de ella, híbridos donde quedan desdibujadas las fronteras entre lo documental y lo real, convirtiéndose en relatos sugerentes, innovadores y, en muchos casos, metanarrativos. En L'accident (2017), Marta Font compone una historia de suspense a partir del montaje de videos caseros de su infancia, un ejercicio de manipulación donde el hecho real deviene en hecho fílmico. En la reciente, Ya no duermo (2020), Marina Palacio hace de la preparación del rodaje de una película de vampiros la primera escena de un cortometraje que termina transformándose en lo que sus personajes planean filmar. Una propuesta donde conviven lo lúdico, lo onírico y una meditada reflexión acerca del lenguaje cinematográfico donde realidad y ficción se hibridan. Por su parte, Laida Lertxundi experimenta en Autoficción (2020) con aquellas imágenes y sonidos que forman parte de su experiencia en los Estados Unidos para crear una serie de estampas visuales en las que reside una profunda preocupación por el impacto que ejerce sobre los cuerpos el entorno y sus circunstancias políticas y sociales. Vídeos filmados en manifestaciones y actos civiles, momentos de encuentro donde algunas mujeres desvelan confidencias ante cámara, performances de mujeres que, inmóviles, son arrastradas por el suelo… son algunas de las secuencias que se suceden de manera orgánica y fluida creando distintas capas de la realidad que recoge la cineasta. Una realidad que conoce, que comparte y que alberga sentimientos, ideas y experiencias que no son solo suyas; al contrario, la autoficción procede en realidad de la suma de vidas y relatos de muchas mujeres.


El cuerpo trazado


Una de las cuestiones centrales abordadas por la Teoría Fílmica Feminista se relaciona con la representación de la mujer en el cine, el estudio y la propuesta de nuevos modelos de representación que no relegaran a las mujeres a posiciones de subordinación narrativa o formal. El cuerpo filmado sería así uno de los focos de interés por parte de las cineastas que, de manera más activa, buscan romper con un statu quo fílmico donde sus figuras físicas han sido cosificadas o relegadas a posiciones de subordinación en pantalla. Resulta, por tanto, especialmente relevante atender a la representación del cuerpo por parte de estas creadoras que, en ocasiones incluso sin necesidad de responder a postulados o exigencias feministas, subvierten tal representación a partir del lenguaje de la animación.

A lo largo de la década, hay toda una serie de cortometrajes dirigidos por mujeres donde el cuerpo se erige como piedra angular de narrativas muy personales, ya sea para mostrar la relación que ellas mismas establecen con su propio físico o como forma de expresión del complejo mundo exterior de sus personajes. Así, la animación ha posibilitado entre otras cosas una mayor libertad creativa con que construir metáforas visuales de imponente belleza, pero también desarrollar un discurso contundente e íntimo con estéticas muy personales y romper con los modelos de representación imperantes, huyendo así de la hipersexualización o el fetiche.

Entre estos trabajos destaca el cortometraje de María Manero Patchwork (2018), la historia de una mujer a quien un trasplante de hígado le salvó la vida. Manero emplea distintas técnicas de animación (stop motion, animación tradición y recortables) para, por un lado, hacer visible la relación entre Loly y su cuerpo y, por otro, mostrar aquello que se encuentra bajo la piel. Hay cierta poética en la forma en que se convierten en dibujo órganos y procesos vitales, poniendo el acento en aquello que resulta de capital importancia. En esta misma línea, la cinta de Rocío Álvarez Simbiosis Carnal (2018) también se apoya en este lenguaje para visibilizar las dinámicas de poder y su componente erótico-sexual; dinámicas que están íntimamente relacionadas con el cuerpo. Una explosión de acuarela, que hace de la dualidad de colores (azul y rosa) la expresión de dos géneros en continua interacción, permite dibujar un recorrido por la evolución histórica de la sexualidad humana para aterrizar en la actual era de hipersexualización y culto al cuerpo. Una caligrafía de trazos suaves y tonos pastel que se apoya en una delicada puesta en escena donde las manchas de pintura adoptan distintas formas sin perdurar demasiado en el tiempo.

Esa falta de definición del color que Álvarez encierra dentro de líneas, que le permiten perfilar las figuras, Isabel Herguera la sustituye en Ámár (2010) por sólidos cuerpos formados sin contornos gracias a los contrastes entre el blanco del fondo y el negro con que diseña a sus personajes. Una decisión que remite a la propia identidad, destacando a las personas de sus entornos y sacando del olvido a aquellos que forman parte de un recuerdo, una masa, o incluso un contexto al que no pertenecen y en el que se sienten extraños. También en el terreno de lo conceptual se sitúa la obra de Izibene Oñederra, que en su atrevida Lursaguak (Escenas de vida) (2019) compone un perturbador retrato de lo cotidiano donde la fuerza y firmeza del trazo perfila los rasgos más significativos de sus personajes, un principio que responde a la caricatura pero eludiendo la sátira. Los fuertes contrastes y la viveza del rojo (simbólicamente privilegiado en el plano) saturan una imagen compleja que mira frontalmente al espectador y a su escabrosa rutina.

Más abstracta resulta la cinta Jane, Tarzan ez zen horren guay (2016), donde  Begoña Vicario descompone los cuerpos en un ejercicio de abstracción que enfatiza la complicidad de Jane y Tarzán (el corto recompone una escena censurada de la película de Cedric Gibbson de 1934 donde la pareja nadaba bajo el agua), y esencializa la belleza a través de las formas y la combinación de colores. Muy similar resulta Deep (2016), donde Marta Lafuente prescinde del color y apuesta por el contraste de sombras que ofrece el carboncillo. La figura de un hombre sumergido que nada hacia la superficie es poco más que un boceto, con líneas suaves, poco definidas, rodeado de una mancha que parece ser el rastro que él mismo va dejando al estar en contacto con el agua. A pesar de las similitudes (el agua, el movimiento de sus personajes marcando el ritmo del relato), hay una gran distancia en el tono de estos dos filmes, y que se aprecia en el trazo de los cuerpos: mientras Vicario marca con fuerza el contorno de sus personajes, ya sea con la pintura o vaciando el espacio que ocupan en el encuadre, en una escena lúdica, de celebración e incluso de reivindicación (por lo que supone reescribir una escena censurada), Lafuente traza con suavidad y firmeza la deriva y el esfuerzo de un hombre enamorado, de forma mucho más melancólica.


Subvirtiendo los roles de género


En su último cortometraje, Carlota Pereda se sirve de los códigos propios del cine de terror para subvertir un discurso que no es únicamente de naturaleza fílmica. There Will Be Monsters aborda las violaciones en grupo desde un hecho concreto cuyo referente (el protagonizado por la ‘manada’ en los Sanfermines de 2016) impactó a la opinión pública y destapó la indefensión social, institucional y legal que aún hoy padecen las víctimas de agresiones sexuales. Pereda se ciñe a la recreación de unos hechos sin aludir directamente a ellos, y tan solo muestra lo que ya está en el imaginario colectivo: un grupo de chicos empieza a hostigar a una joven sentada en un banco (con síntomas de estar ebria), para terminar forzándola a entrar en un portal a tantas horas de la noche. Fuera de campo queda lo que sucede allí dentro, una información que podría completarse con los datos que han ido surgiendo a lo largo de los años a través de la prensa y de  los distintos medios de comunicación. Es en ese instante cuando se desvela la verdadera naturaleza de la cinta: un cambio en las dinámicas de poder que rompe con el arquetipo de mujer desvalida, a la vez que pretende otorgar una ilusión de justa venganza que solo tiene cabida dentro de la ficción.

El uso de la ficción como herramienta para redefinir roles de género ya estaba presente en Cerdita (2018), el cortometraje anterior de Pereda. También allí el rol de víctima se invertía en un acto de extraña justicia que solo resulta éticamente admisible en el plano de la fabulación. Como protagonista absoluta se encuentra esta joven a la que Pereda no pierde de vista, llegando incluso a hacer uso de la cámara subjetiva para reforzar la identificación con la humillación y el miedo que siente el personaje. Pero lo más interesante de ambos trabajos reside en su punto de partida, ya que los dos nacen de una realidad muy concreta perfectamente reconocible y que desenmascara ciertas problemáticas relacionadas con el cuerpo (la violencia sexual y la imposición de cánones de belleza) a la que aún hoy tienen que enfrentarse las mujeres.

Aquí también cabría regresar al anteriormente mencionado Bad Lesbian de Irene Moray, por cuanto el film se sirve de la comedia para desestabilizar determinados discursos. A pesar de su tono de humor desinhibido y descarnado, hay una sólida reflexión acerca de la deriva existencial, la soledad y la indiferencia crónica. Esta temática de insatisfacción personal se evidencia, sobre todo, en la forma en que la directora filma el encuentro sexual con un desconocido: desprovista de toda elegancia, la naturalidad prima por encima de la estilización o el romanticismo. En una línea diferente, pero compartiendo carácter reivindicativo, se encuentra el corto de Eva Saiz Mujer sin hijo (2018), un pieza de corte intimista que explora la identidad femenina sin complejos ni tabúes. La maternidad no queda circunscrita a la biología, del mismo modo que la edad tampoco determina el punto vital de esta mujer que hace del espacio doméstico una fortaleza personal.

Hay ocasiones en que la subversión forma parte de la trama. Ese es el caso de El adiós de Clara Roquet (2015), un ejercicio de contención donde impera el silencio en mitad de una desgarradora tragedia. El verdadero drama de la película es el que encarna su protagonista Rosana, una empleada doméstica inmersa en los preparativos del funeral de su señora. Con absoluta coherencia con el punto de vista elegido, ninguna emoción llega a exteriorizarse, del mismo modo que nada le está permitido mostrar a esta mujer que vive en un hogar que no le pertenece: con una sombría iluminación y sin apenas movimientos de cámara, todo parece congelado e inerte, incluso su protagonista. Será al final del film cuando Rosana encuentre la fuerza para liberarse y romper con ese destino impuesto en el que no tiene voz, y que en términos de puesta en escena hace de la salida de la casa una simbólica despedida que es, ante todo, un comienzo. Roser Aguilar en Ahora no puedo (2011), también propone un comienzo que surge de poner punto y final a lo que se convierte en impedimento para avanzar. A partir de una improvisación durante un casting, Sara (Cristina Blanco) va desnudando sus emociones mientras afloran resentimientos pasados y va siendo consciente del punto personal y profesional en el que se encuentra. La honestidad del momento queda filmada en una prueba de cámara, que a su vez se convierte en un hermoso homenaje a la labor de la actuación. De nuevo, una historia de superación donde la vocación queda por encima de las limitaciones impuestas socialmente (como el amor o la maternidad).


Espacios de vulneración. La reconquista.


Aunque son muchos los cortometrajes de esta última década que, en el ámbito de la ficción, han reflexionado sobre la consecuencias de la reclusión en el espacio doméstico para las mujeres (como los mencionados Luisa no está en casa, Mujer sin hijo o La inquilina), también en el apartado documental las cineastas abordan esta cuestión desde posturas muy personales. Así sucede con Gure hormek (2016), un testimonio visual donde las paredes de una casa cuentan la historia privada de sus inquilinas. María Elorza y Maider Fernández realizan un recorrido que cuenta con el relato oral de sus progenitoras, quienes comparten ante la cámara secretos y vivencias, dotando de significado a las marcas que se han mantenido presentes en los muros con el paso de los años y a las distintas imágenes de archivo (fotografías y vídeos caseros) que van apareciendo en pantalla. Gracias al lenguaje cinematográfico, las historias que hay detrás de esos tabiques se transforman en memoria compartida, en un manifiesto de la intimidad como espacio de realización personal que puede trascender su dimensión física.

En Horta (2017), Pilar Palomero también hace alusión a las marcas de las paredes, a la impronta que las personas dejan en los lugares que habitan. Su película, estructurada en tres partes, muestra el pueblo de su infancia en dos momentos distintos (cinco años pasan entre el primer bloque, filmado en blanco y negro, y el segundo, en color). En ambos, los planos se repiten utilizando idénticos encuadres para mostrar las mismas localizaciones. Mientras los edificios parecen intactos (quizá algo envejecidos pero ocupando el mismo sitio, provocando el mismo recuerdo), no todo se ha mantenido estable o inmutable. La pérdida de su padre y la presencia de la joven sobrina que ahora veranea también en la casa familiar son el signo visible del paso del tiempo. Palomero hace un inventario de recuerdos en un recorrido que va de fuera hacia dentro: desde la panorámica del pueblo, pasando por calles y lugares significativos en su biografía familiar, hasta llegar a la casa de su familia donde reside una parte importante de su memoria. Tan íntimo y honesto como Horta resulta Llacunes (2015), donde Carla Simón se embarca en una búsqueda personal que la lleva a recorrer los lugares en los que tiempo atrás estuvo su madre. La directora yuxtapone la lectura de las cartas que su madre escribió en esas localizaciones mientras registra con su cámara esas ciudades para cartografiar un vida que no presenció. Filmar esos espacios es crear un vínculo con su madre ausente. El pasado y el presente quedan unidos en el tiempo y el espacio fílmicos, fabricando un recuerdo compartido que jamás existió. Simón conquista el espacio fílmico, al igual que Diana Toucedo en Imágenes secretas (2013). Toucedo comparte con el trabajo de la directora de Verano 1993 el reencuentro con su padre a través de la apropiación de los espacios que filma. Mientras la cineasta registra su viaje en barco a la Patagonia (el mismo itinerario que su padre ha realizado casi toda su vida), unos subtítulos acompañan las imágenes desvelando las emociones que la ausencia de su padre provocaba en ella. A partir de las palabras escritas (y nunca pronunciadas), la realizadora consigue evocar el pasado sobre la imagen de un presente de silencios aún persistentes.

En Variaciones de Winterreise (2018), Inés García se aleja de estas propuestas que parten de la experiencia personal para trascender la temporalidad desde la música. Así, la cineasta establece un diálogo con el compositor Franz Schubert al trasformar visualmente un hermoso y gélido paisaje nevado en un sobreexpuesto blanco y negro. En el terreno del ensayo experimental destaca la figura de Natalia Marín, quien explora la relación con el espacio como un aspecto crucial de las sociedades contemporáneas a partir del concepto de simulacro. Con un lenguaje propio de la arquitectura (diseños gráficos, planos, alzadas…), Marín recrea en New Madrid (2017) los diseños de las casas que conformarían las ocho ciudades llamadas ‘Madrid’ que hay en Estados Unidos, a la vez que muestra imágenes en negativo de dichas ciudades. Una ‘simulación del simulacro’ que deja patente el fracaso que surge cuando no hay coherencia entre habitante y habitáculo. Esa misma estética de formas geométricas vectorizadas es la que emplea en su siguiente cortometraje, La casa de Julio Iglesias (2018). De nuevo, un suceso real inspira este proyecto que prescinde de imágenes reales confiando en la fuerza de sus referentes.  Marín trasciende lo individual a partir de su concepción del espacio (ya sea geográfico, arquitectónico, gráfico o fílmico) para evidenciar su implicación en la construcción de identidades.
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    La casa de Julio Iglesias (Natalia Marín, 2018).

  




Por su parte, Elena López Riera aborda lo colectivo desde una perspectiva muy personal que atiende a las tradiciones, donde lo geográfico es determinante, también, en la construcción de la identidad. En Los que desean (2018), la cineasta confronta visual y auditivamente lo tradicional con el presente (superponiendo una voz en off que enumera los artículos que rigen la colombicultura con imágenes de su práctica en Orihuela). Surge así un discurso sobre lo masculino que se vincula directamente con el espacio, con su papel en la creación de subjetividades. Una tesis que la cineasta explora en sus otros trabajos Pueblo (2014) y Las vísceras (2016), cintas que profundizan en la relevancia de las raíces, los ritos y las costumbres en la identidad; el retorno como parte fundamental del crecimiento y la procedencia de la mirada (del interior o el exterior del microcosmos que se filma) como condicionante de la objetividad que se retrata.

En el terreno de la ficción, Leticia Dolera elabora un ejercicio catártico en Habitantes (2013), un film lleno de planos estáticos donde la acción parece estar congelada, mientras que el sonido desmiente a la imagen: los gritos de sus vecinos se cuelan en la escena y se convierten en la banda sonora de un hombre desquiciado. En el encuadre hay muchas cosas por medio, no hay aire, todo es asfixia y angustia. El mal humor, la furia, momentos violentos in crescendo, desenfocado él y mientras, en un primer plano, la violencia, la vejación. Por su parte, Marta Aledo elige en Seattle (2018) la habitación de hotel como único espacio en el que, con el paso de los años, se desarrolla el romance entre Iván, un piloto comercial, y Amanda, una azafata de vuelo. Aunque la geografía cambia, el escenario en que se encuentran los amantes siempre es el mismo, un lugar donde solo importa el tiempo y la intimidad que se genera. Aledo utiliza el fuera de campo para no-filmar lo que sucede entre ellos; los sonidos de los encuentros sexuales, de las discusiones, de las confidencias, dan cuenta de todo aquello que llena esos cuartos vacíos de vida, ahora poblados por una historia de la que solo las paredes son testigos. La realizadora transforma un no-lugar en un hogar, el único espacio que habita el plano de realidad que comparten y que queda escondido de sus verdaderas vidas.


A modo de conclusión


Tanto en su cine como en sus ensayos, la cineasta Maya Deren buscó un lenguaje propio con el que explorar la realidad, una reivindicación del medio cinematográfico como inagotable fuente de experimentación artística que necesita de las subjetividades para su existencia: “Las cámaras no hacen películas; los cineastas hacen películas. Mejora tus películas, no añadiendo más equipamiento y más personal, sino usando lo que tienes al máximo de sus capacidades. La parte más importante de tu equipamiento eres tú mismo, tu cuerpo móvil, tu mente imaginativa, y tu libertad para usar ambos”4. Es precisamente esta esencia libre, heterogénea y creativa la que configura estéticas muy personales tan difícilmente categorizables. Poéticas de una realidad cada vez más cinematografiada, cada vez más compartida, cada vez más visibilizada.



1 Morán Ferrés, Andrea, y Yáñez, Jara (eds.), Femenino plural. Mujeres cineastas del siglo XXI, Caimán CdC / Seminci, 2017 (pág. 12).

2 Broncano, Fernando, Espacios de intimidad y cultura material, Cátedra, 2020 (pág. 12) .

3 Epstein, Jean, Buenos días, cine, Intermedio, 2015 (pág. 104).

4 Deren, Maya, ‘Amateur versus profesional’ (1959), en El universo dereniano, Artea / Universidad de Castilla La-Mancha, 2015 (pág. 178).





¿Sueñan los cineastas con ovejas eléctricas? El corto español en el mundo de las redes sociales y las nuevas tecnologías



Jonay Armas


En el momento en el que se escriben estas líneas, la red social TikTok ha terminado por imponer recientemente su hegemonía en el mundo de las apps y las comunicaciones online. Traducida a más de cuarenta lenguas, tendríamos que hablar de ella como la red por excelencia tras pensar que era imposible que MySpace bajase del trono hace casi quince años, o que Facebook fuese desbancado como el escaparate definitivo del mundo hasta que Instagram le robó ese protagonismo, en cuanto la imagen de postal comenzó a arrasar frente a cualquier intento de desarrollo discursivo.

Digamos que TikTok es, de algún modo, lo mismo que ofrecía la aplicación Vine pero repensada para todos los públicos. Vine estaba concebida también como red social, aún de forma primigenia y sin apenas herramientas de edición, en la que el único contenido posible era compartir vídeos de unos diez segundos, cuando Instagram aún no los permitía. Aquello se transformó en un verdadero festival del humor: todo usuario con unas mínimas dotes para la narración y para construir un sencillo gag audiovisual acabó convertido en influencer cuando aún no nos había dado tiempo de inventar aquella palabra. Algunos de los humoristas del panorama nacional que todavía se pasean por las carteleras del presente se dieron a conocer allí.

Pues bien, TikTok nace con la vocación de ser la reencarnación del extinto Vine, pero con una pléyade de asistentes y efectos digitales que casi convierten la construcción de la pieza audiovisual en una cuestión basada en el automatismo. Un Vine para torpes, por así decirlo. Pero sus opciones no terminan en el entretenimiento, sino que la app también proporciona tal gestión de contenidos, y tan bien catalogados, que la red ha ido virando hacia una especie de enciclopedia digital en constante expansión y renovación. Casi cualquier tema de la actualidad, especialmente todo lo que influye al sector más joven (verdadero pilar de la red), se encuentra representado con un millar de vídeos como referencia. Una videoteca digital infinita, un concepto que hasta hace muy poco solo podía pertenecer a los terrenos de la ciencia ficción.

El alcance y el ritmo de consumo diario en torno a TikTok ha generado que incluso los hits musicales del momento partan de su éxito en esta red, en el momento en que el uso de una canción se torna viral para sus usuarios. No nos debería extrañar que ya sea condición indispensable para los productores y compositores de la actualidad la idea de concebir una canción en función de su potencial éxito en esta aplicación, adaptándose a sus implicaciones y particularidades. Dicho esto, no sería acertado hablar de TikTok como la reina de las redes sociales de su momento, sino que habría que considerar también su impacto estético, ya sea en la manera de producir música, en la forma de pensar el audiovisual del presente y, quizá en última instancia, en la manera de hacer cine a partir de entonces. Ya lo anunciaba Xavier Dolan, destacado representante de esta generación millennial en el panorama cinematográfico: que el formato de imagen ya no es una decisión de estilo en esta época, sino un disfraz que puede cambiar en cada momento, del mismo modo caprichoso y anodino que el vestuario de sus actores, y que los cuatro tercios u otros tamaños de imagen cercanos al aspect ratio cuadrado ya no expresan un inequívoco encierro de los personajes sino que son una herramienta más dentro de la aplicación cine.

Pero tal vez, la cuestión más importante sobre la que hablar (y que nos llevaría, posiblemente, más de un capítulo del libro) es el hecho de que, definitivamente, el uso diario de aplicaciones de vídeos ‘con fecha de caducidad’, esto es, Snapchat, luego Instagram y ahora la mencionada TikTok ha terminado imponiendo la normalidad de filmar con el móvil de manera vertical o, dicho de otro modo, la normalidad de filmar en un formato inaudito que ya había sido descartado por su inutilidad en los primeros tiempos en que la población empezó a andar las calles con una cámara en el bolsillo. Y nos hemos detenido muy poco a pensar en las implicaciones de todo esto.

De repente alguien decidió que girar el móvil para ver la imagen apaisada era un gesto demasiado fatigoso y que, por tanto, había que empezar a filmar con el teléfono también colocado de manera vertical. A esto se une también un concepto cuya normalización también resulta pavorosa: la idea de que una ‘historia’ subida a las redes apenas dura veinticuatro horas, y una vez pasado ese lapso la grabación desaparece. ¿Qué hacer cuando al fin hemos conseguido dispositivos digitales capaces de almacenarlo todo en la nube de manera casi infinita? Regresar a los tiempos de la no-historia, plantear un universo de la inmediatez, proponer un presente en el que no hay memoria. Este planteamiento de los vídeos fugaces ha sido fundamental para que se termine imponiendo el formato vertical: en un mundo en el que los vídeos no van a ser duraderos, ¿qué importa acaso la composición del plano, o la calidad de la grabación? No están destinados a perdurar y por lo tanto pueden ser filmados de cualquier manera. Esto podría ser algo así como una democratización del cine mal entendida: creíamos que con la llegada del digital todos podríamos filmar; lo que no nos dijeron es que lo único que nos otorgaría la nueva tecnología era la potestad para filmar mal. ¿Cómo íbamos a filmar bien, si hemos renunciado a nuestra memoria?.

Esta nueva cultura audiovisual plantea un salto inasumible para los que hemos intentado hacer archivo de aquello a lo que una vez llamamos cine: el hábito de ‘ver’ se ha transformado. La cotidianidad plantea que el audiovisual es, en esencia, un vídeo vertical de quince segundos, y que su sentido pasa por estar apilado junto a otros muchos, creados por diferentes usuarios en una cadena infinita. Entonces, ¿en qué situación deja eso al acto de ser un espectador del universo cinematográfico? ¿Cómo prestar atención al mismo contenido durante noventa minutos, si la costumbre es consumir vídeos de unos pocos segundos que, además, me ofrecen la oportunidad de saltarlos cuando su propuesta no atrapa de inmediato? De ahí que estemos en un momento crucial porque la historia del cine ha dado paso a otra cosa y aún es difícil nombrarla; más difícil aún es hacer historia de esta nueva cosa. No puede haber una historia de eso, porque tampoco hay archivo. Las piezas desaparecen a la misma velocidad con la que se crean.

Este nuevo hábito de consumo del audiovisual ha creado, por tanto, un universo encerrado en sí mismo. Por eso resultaría de lo más infructuoso buscar relatos en el mundo del cortometraje que se apoyen en el universo de las redes sociales, porque estas han creado su propio lenguaje, uno cada vez más alejado de lo que, hasta hoy, conocíamos como cine. Podríamos mencionar argumentos cuya premisa dramática incluya a las redes, porque forman parte de la vida cotidiana y es imposible que no se cuelen en el imaginario colectivo al tratar de hablar de la vida de un personaje, de la forma en la que se comunica con sus amigos o de la manera en la que interactúa con el mundo. Pero es importante tener en cuenta ese salto, ese abismo casi impracticable, en el que acceder a las redes sociales en el universo cinematográfico quizá sea también renunciar a lo cinematográfico en sí y entrar en los terrenos de un lenguaje diferente. Lo intentó Jaime Rosales en su largometraje Hermosa juventud (2014), y la película se partía entonces en dos: la intención consistía en mostrar el paso del tiempo, una elipsis gigantesca, a través de las imágenes que habían quedado guardadas en el almacenamiento de un teléfono móvil a lo largo de ese período. No se trataba de un plano que mostrase el dispositivo y la mano de su usuario avanzando a través del archivo fotográfico, sino de una captura directa de la pantalla, un nuevo universo estético, un mundo diferente. Durante unos segundos, era difícil situar la acción de la película, descifrar qué eran esas imágenes que circulaban con velocidad por la pantalla. Era necesario incluir el revelador sonido que genera el teléfono a la hora de teclear en él, para reconocer que la imagen se había tornado pantalla de dispositivo.

El salto era inasumible, como si para citar el texto de un libro el cineasta hubiese escaneado las páginas originales de la publicación y las proyectase, una a una, a lo largo y ancho de la pantalla. No son universos equivalentes, y por eso la narración se partía en dos, porque hacía evidente el hecho de que con estas interfaces nos encontramos inmersos en otro lenguaje. La propuesta más socorrida ha sido hablar de ello utilizando las herramientas de siempre: en el corto ¿Quieres ser mi amiga?, de Sergio Sánchez (2010), dos jóvenes representan a viva voz lo que sería su comunicación a través de mensajes privados de la (aún entonces reciente en España) red social Facebook, que empezaba a instaurarse en todo el mundo como el mecanismo de comunicación por Internet más extendido. Los jóvenes tenían la mirada perdida al frente, no se miraban, pero recitaban en voz alta lo que en realidad se estaban escribiendo el uno al otro, como si mostrar los textos en la red fuese aún una suerte de tabú, y aún siguiéramos presos del lenguaje verbal y de las herramientas acostumbradas para poder hablar de aquel nuevo elemento desde entonces fundamental en nuestras vidas.

En ese gesto se puede encontrar algo parecido a una resistencia: hablar de las nuevas herramientas de comunicación utilizando solo las ya conocidas tiene siempre algo de cuestionamiento de lo nuevo, de crisis ante la llegada de lo desconocido. Durante una década el programa Messenger, de Microsoft, ayudó a normalizar las conversaciones de chat entre usuarios de a pie pero no fue hasta la llegada de Facebook y más tarde de WhatsApp que se extendió lo suficiente como para entrar a formar parte irremplazable de nuestra cotidianidad. El mundo ya nunca volvería a ser el mismo. Cortometrajes como ¿Quieres ser mi amiga? se sitúan justo en ese momento de cambio, cuando escribir en tiempo real sin poder ver la cara de tu interlocutor aún planteaba un supuesto debate ético. La llegada del chat a la rutina diaria convirtió en piezas del pasado, de manera inmediata, a los relatos apoyados en una llamada telefónica. Esos cortos se convirtieron en piezas de museo con la misma rapidez con la que lo hicieron las cabinas telefónicas cuando los móviles se hicieron con nuestras vidas. El premiado corto Anónimos (Félix Llorente, 2011), pieza posible gracias a la Film Comission de Venecia, planteaba a dos personajes, hombre y mujer, que se buscan continuamente por las calles de la ciudad de los mil canales mientras mantienen una conversación telefónica por el móvil con la que poder encontrarse. En la pieza hay una suerte de anacronismo: dos personas que usan la llamada de manera casi romántica, renunciando a la comodidad de los mensajes de chat y renunciando también a la inefable guía de Google Maps. Solo dos voces que señalan lo que ven para tratar de orientarse, como si se negasen a vivir en el presente que les ha tocado habitar. La pieza ya tenía un sentido añejo desde el mismo momento de su concepción.
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    Anónimos (Félix Llorente, 2011).

  




En cuanto a la presencia de la red, hasta ahora nos hemos contentado con que la cámara se acerque a las manos de alguien que sostiene otra pantallita y ese acercamiento permita asomarnos, tímidamente, a ese otro universo visual. Otra solución, muy socorrida en estos últimos tiempos, ha sido colocar las burbujas de diálogo generadas por una aplicación de chat en el propio plano, como en Akelarre (Elisa Cano, 2019), para poder mostrar al mismo tiempo al personaje reaccionando a los diálogos y la propia conversación que está teniendo y que ya no sucede de forma verbal ante nosotros. Pero ante el abismo del lenguaje, la propuesta suele ser verbalizar el medio, no mostrarlo, como ocurría en Doble Check (Paco Caballero, 2012), en aquellos tiempos en los que se empezaba a instaurar WhatsApp como la gran aplicación de chat utilizada por el grueso de los usuarios, y se inauguraba la idiosincrasia de las dos pequeñas marcas que confirman la recepción de los mensajes como motivo de celos, discusiones y desconfianza. En el caso de Doble Check, todo ocurre fuera de campo, el conflicto es verbalizado entre una pareja que discute bajo la forma más convencional del plano-contraplano. WhatsApp es solo un motivo de discusión como podría serlo cualquier otro, solo que, en ese momento, mencionar los pecados de una herramienta recién aprendida resulta gracioso para el público, que se debe sentir profundamente representado. Pero incluso ese cortometraje termina introduciendo un último chiste final insertando una burbuja de diálogo en la pantalla para descubrir qué está leyendo el personaje.

El inserto genera siempre una suerte de extrañamiento ante la imagen: la realidad objetiva, captada por la cámara, se enfrenta a un mundo de emoticonos divertidos, de animaciones y de abreviaturas de texto que tienen que ver con herramientas que, en nuestra mente, ayudan a hacernos el mundo más fácil, pero que contrapuestas al mundo real se sienten del mismo modo que filmar una guardería junto a una ciudad universitaria. Dos mundos que miran las cosas desde puntos de vista que se dirían casi irreconciliables. Uno de los cineastas españoles más interesantes de esta década, Fernando Franco, intenta conciliar ambos mundos en Room (2011). Un plano fijo, de lo que podría ser perfectamente la cámara web situada en el ordenador de una adolescente, es acompañado del texto del chat que mantiene con otras personas. Pronto descubriremos que el planteamiento consiste en reproducir los últimos momentos de vida de Abraham K. Biggs, un joven de Florida que, en 2008, decidió retransmitir su propio suicidio a través de un servicio de streaming mientras permanecían allí conectadas más de cien personas, asistiendo a la muerte del joven. Con el mismo ascetismo que continuará utilizando el cineasta en sus piezas posteriores, la sobriedad del plano recoge con acierto la frialdad de la relación entre personas en este medio, del que aún se desconoce su potencial. La distancia a la que se coloca Franco es muy interesante: es un plano fijo, no hay subrayados, no hay gesto emocional desde la cámara, no hay acercamiento y, sin embargo, la imagen representa la cámara de la chica. No se podría estar más cerca de ella en esos momentos. Es uno de los primeros documentos en lengua castellana en los que, al fin, se habla de un nuevo lenguaje a partir de los elementos que proporciona ese mismo lenguaje. Se habla de un nuevo universo partiendo de las reglas de ese universo. Se utilizan sus mismas herramientas, para bien y para mal. Antes de plantear un juicio sobre el nuevo mundo, que es lo que ocurriría al hablar de él desde las bases de lo antiguo, parece fundamental plantear qué posibilidades está dejando ese mundo. Hacer crítica desde dentro, como un caballo de Troya que, en silencio, quiere agitar la conciencia implosionándola de manera velada, una virtud que ha sido siempre el motor de Fernando Franco para narrar historias.
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    Room (Fernando Franco, 2011).

  




Quizás lo más socorrido en esta época, donde ya reconocemos que la era de las comunicaciones puede traer consigo una tercera revolución industrial, es descubrir y trabajar con la idea de que esa supuesta era ha traído también consigo un estadio superior de incomunicación para el individuo. Tenemos más herramientas que nunca con las que comunicarnos, más posibilidades que nunca para hacer llegar nuestras expresiones a los seres amados. Pero, ¿qué expresar? ¿Cómo procesar los sentimientos y enviarlos con esa eficacia que brindan estos nuevos artefactos? A eso no nos pueden ayudar las nuevas tecnologías. Flatmate 3.0, de Andrés Sanz (2012), incidía en esta cuestión al tiempo que muchos otros. Y no solo ocurre con los relatos concebidos en esta primera época de la revolución: toda la década ha estado marcada por esta fisura evidente entre las herramientas de comunicación y nuestra capacidad real para descifrar nuestros sentimientos, cada vez más ahogados en ese flujo constante de información que plantea el gigante virtual. Pero es, de nuevo, una manera irreconciliable de hablar de algo que forma parte de otro universo estético. Las historias de siempre señalan ahora a un teléfono móvil como origen del mal, pero los problemas continúan descansando en el personaje, que no sabe escapar de sí mismo.

La reflexión que hace Nata Moreno en Selfie (2015) consiste en colocar a las redes sociales en el corazón de los conflictos interpersonales a través, nuevamente, de un plano frontal ante las dos actrices. Cuando una de ellas señala la importancia de expresar ciertas cosas de viva voz, frente a la otra persona, y no a través de las redes, el plano cambia, su rostro es más cercano que nunca, la urgencia de sus palabras es mayor que antes. Una vez más, el viejo mundo que choca con el antiguo, que lo cuestiona, que rechaza sus nuevos modos, que denuncia todo aquello que se pierde en el camino. El impacto de las redes en el proceso de comunicación entre personas queda en evidencia, del mismo modo que ocurre en La mano que trina (María Cañas, 2015), que se centra también en el lado negativo que plantean estas nuevas tecnologías y una manera de usarlas que nadie nos ha venido a enseñar.

Otra interesante cuestión, siempre puesta en tela de juicio, es la de partir hacia un nuevo concepto de privacidad generado por Internet. ¿Cuáles son los nuevos límites? ¿Qué puede compartirse en redes y qué alcance es capaz de tener realmente? ¿Cuáles son los peligros y desafíos de esta nueva herramienta? Cineastas como Mar Coll, en su pieza La inquilina (2015), parecen bucear en esos planteamientos como una manera de denunciar la absoluta indefensión ante la que se encuentran los usuarios de la red. Pero, en realidad, la directora se acerca al problema de un modo cercano al que lo hacía en su largometraje Todos queremos lo mejor para ella (2013), en el sentido de que los problemas que ocurren alrededor de los personajes es solo un pretexto para poder mostrar la soledad de sus creaciones y la imposibilidad de llegar a ellos, de conocerlos del todo. El cine de Mar Coll es un manifiesto en torno a cómo la otredad va a ser siempre desconocida, inexpugnable, impenetrable, y que la imposibilidad de conocer al otro va a suponer también el fracaso de conocerse a uno mismo.
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    La inquilina (Mar Coll, 2015).

  




Una de las grandes consecuencias a las que llegan los cineastas, desde luego, es esa idea ya mencionada de la incomunicación. Como en Desencuentro (Marina González, 2019), donde los personajes no se hablan pero interactúan con sus dispositivos. Una de las frases que más han circulado por las redes en estos años ha sido: "Temo el día en que la tecnología sobrepase nuestra humanidad. El mundo sólo tendrá una generación de idiotas". Una frase siempre atribuida a Albert Einstein y que el científico alemán probablemente nunca dijo: habría que hablar también, en algún momento, sobre este fenómeno de las falsas atribuciones y las fake news y de los graves problemas que ha ocasionado el hecho de que tener acceso a toda la información de nuestra historia no nos ha hecho más sabios. La inmediatez de nuestro ritmo de vida y esta cultura de la desmemoria ya relatada nos han convertido en seres muy vulnerables a la proliferación de falsas verdades que inundan la web. De ahí que buena parte de la producción de cortometrajes de la década se base en este problema, en el conflicto que genera estar pendiente de la información del teléfono móvil y de cómo eso hace que nunca estemos presentes en el momento actual, siempre dispersos, nunca conectados con el instante real. Por eso la pieza de Marina González es tan representativa de este terrible fenómeno. Igual que Clara, de Alba Pino, que denuncia a su manera la forma en la que las relaciones a través de Internet han terminado por moldear nuestro comportamiento y adecuarlo a nuevos hábitos y comportamientos que todavía conviene poner en duda.

Y finalmente, quizás como resumen de esta época y también como advertencia de la nueva era que está por llegar y que aún desconocemos, podríamos hablar de Selfie, de Nayra Sanz (2019). Al comienzo de la pieza, la cámara se sitúa sobre una superficie no identificada. No hay un alma alrededor, y las únicas voces que se escuchan parecen partir de máquinas que replican la voz humana. Cuando los humanos aparecen en el plano, progresivamente, es demasiado tarde como para no regirse por todas las leyes impuestas por este nuevo ente que ocupa el centro de la imagen: la cineasta intenta ofrecer el rostro (que, irónicamente, nos ofrece nuestro propio reflejo) de todos esos elementos de control que nos envuelven a diario y a los que somos incapaces de poner cara. Una fábula propia del universo de George Orwell pero contada con las herramientas que ha proporcionado este presente, en el que la multipantalla y el control mediático se han vuelto monedas de cambio demasiado habituales. Una multipantalla que se traduce en la pieza como una multiplicidad de amenazas: este control se sitúa ya en todas partes y en ninguna.

Somos incapaces de identificarlo porque todo es control, que es una forma de que nada lo parezca. Las redes entendidas como forma de manipulación de la realidad, como espacio sin lugar para identificar rostros culpables, como artefacto colocado en un nivel tal vez incluso superior al de los mortales que le dieron vida. De repente la amenaza de la inteligencia artificial también se encuentra ahí, de forma velada. La audacia de la cineasta se encuentra en hablar de aquello que no muestra porque, en realidad, está filmado como si lo concibiese ese propio mecanismo, es decir, como si el cortometraje que vemos hubiese sido grabado también por una inteligencia artificial. Por eso este trabajo supone, a la vez, un último estadio de toda esta cuestión sobre los peligros de Internet que los cineastas han ido abordando en la última década, pero también una nueva forma de comenzar a plantearnos este universo, tan peligroso como fascinante. Un cortometraje que se lanza a filmar el futuro para advertirnos sobre los problemas del presente. La abstracción que alcanza el Selfie de Nayra Sanz nos recuerda que todo está aún por hacer.


Cine experimental español (2010-2019)


Javier H. Estrada


A diferencia de otras cinematografías actuales, al menos en su vertiente comercial, industrial, o incluso en el marco independiente, la española no se articula en torno a un sentido de comunidad. Los autores españoles crean caminos propios, raramente colaboran unos con otros. Como en el resto de cuestiones de la vida contemporánea, se trata de una generación individualista que afronta la creación encontrando conexiones más allá de las fronteras, siguiendo el signo de los vínculos en la era de la globalización.

Sin embargo, ese paradigma se rompe cuando nos referimos al cine experimental. Encontramos un pequeño pero robusto universo en la joven hornada, conexiones artísticas y también personales, afinidades profundas que sin duda han favorecido la eclosión de una importante nómina de cineastas. La proyección de las películas de esos talentos incipientes en festivales como Super 8 en Coruña, Curtocircuito en Santiago o FILMADRID en la capital, o en centros artísticos como CA2M, La Casa Encendida, y Tabakalera (Donosti), entre otros muchos, dio lugar al descubrimiento mutuo, la percepción de que la vanguardia fílmica española se componía de una plétora de miradas, absolutamente diferentes en lo formal y temático, pero en las que podía encontrarse una sensibilidad e inquietud por la búsqueda de nuevos horizontes estéticos como no se veía en décadas.

Se señala en numerosas ocasiones la dificultad que tiene el largometraje español actual para entrar en los certámenes de mayor prestigio del mundo. En el campo del corto experimental de la última década, la situación ha sido más luminosa. La nueva generación es apreciada por la crítica y la cinefilia, sus obras dialogan con las cimas de la vanguardia contemporánea global, porque forman parte esencial de ella. Y todo surge de una inextinguible necesidad por abrir los límites del audiovisual por parte de espíritus curiosos que se interrogan constantemente por la posibilidad de generar imágenes y sonidos inéditos, reformulando los paisajes y las presencias a su alrededor.


Bilbao-Los Ángeles-Bilbao 


Figura clave del experimental español, Laida Lertxundi (Bilbao, 1981) se formó en el prestigioso CalArts (California Institute of the Arts), siendo alumna de maestros incontestables como Peter Hutton, James Benning y Thom Andersen. El paisaje californiano será el hogar de obras fundacionales como Footnotes to a House of Love (2007) o My Tears Are Dry (2009), alumbramientos primigenios de una artista única cuya carrera se ha expandido sin cesar. Lertxundi sigue el legado de los grandes exponentes del experimental, aplicando una íntima, personal y sensible mirada hacia el mundo que le rodea, rodando en 16 mm y reflejando una luminosidad existencial insólita, captando como pocos cineastas los sonidos existenciales del territorio habitado y las pulsiones internas más viscerales.

Cry When it Happens / Llora Cuando Te Pase (2010) emprende una cálida y serena traslación entre los conceptos de presencia y ausencia. De los jóvenes que pueblan la pantalla en el inicio (dos chicas tumbadas en un sofá primero, dos chicos en un motel después) se pasa a una exploración expansiva de los diferentes paisajes de Los Ángeles. La película contiene la imagen que se ha convertido en icono prematuro de la obra de su autora: el televisor frente a la montaña, un objeto transmisor de la memoria habitando en un espacio natural inolvidable, se trata de un enérgico y extremadamente peculiar ejemplo de cine dentro del cine. En las creaciones de Lertxundi el azul del cielo sigue resplandeciendo y la música (en este caso la generadora de vitalidad y dinamismo Little Baby, de The Blue Rondos) continúa sonando incluso al caer la noche. En A Lax Riddle Unit (2011) suena Love Attack, el apasionado soul de James Carr, en mitad del atardecer. A continuación la cámara recorre en un único plano el apartamento de una joven que ensaya una canción en su teclado, para después lanzarse a su cama, aparentemente abatida. Anochece en la ciudad. Se trata de una película de estructura cíclica, aunque sus emociones no se repiten. Suponemos que la chica está sufriendo por la soledad o el desamor, y justo entonces se gira hacia nosotros sonriendo, obligándonos a reconsiderar nuestra hipótesis. En realidad, todas las obras de Lertxundi representan sentimientos imposibles de reducir. Incluso en un trabajo que se concentra estrictamente en una experiencia íntima, de aspecto melancólico, no podemos obviar el carácter lúdico de su cine. Sin ir más lejos, el título del film es un anagrama de su propio nombre.

Culminación de la primera etapa creativa de Lertxundi, The Room Called Heaven (2012) es una nítida y efectiva reflexión sobre la amplitud de la imagen fílmica. Mediante el uso del plano americano y de la profundidad del cuadro, se cuestiona el límite de nuestra mirada y se reivindica la experiencia colectiva. Cada toma recoge varios estímulos, situados uno detrás de otro o entremezclados, como en la parte final. Elementos recurrentes en el cine de Lertxundi, como las puertas abiertas, el mar y el cielo, aparecen superpuestos, se funden evocando sensaciones que trascienden la existencia terrenal. Al mismo tiempo, se trata de un elogio de la labor artesanal y del componente material del acto creativo. Esta idea se concreta en la propia duración del film: su metraje corresponde exactamente al de un rollo de 16 mm. Con Utskor: Either/Or (2013) el cine de Laida Lertxundi sale por vez primera de California para ubicarse –al menos fugazmente– en Nordland, región situada al norte de Noruega. La juventud también parece dejar paso a otras presencias: una madre con dos hijos pequeños, un rebaño de ovejas. Si hasta ahora la relación de la cineasta con el pasado había sido más sensorial que tangible, aquí encontramos referencias explícitas, cargadas además de connotaciones políticas inequívocas y contrapuestas: la voz de Tejero durante el Golpe de Estado del 23-F y la lectura del tratado escrito por Friedrich Engels El origen de la familia, la propiedad privada y el Estado. Utskor: Either/Or es una película en búsqueda constante. Lertxundi conquista nuevos paisajes, nuevos cielos, considerablemente diferentes a los angelinos, pero los recoge con el mismo aliento vitalista.

La fuente de inspiración primordial de We Had the Experience But Missed the Meaning (2014), primera incursión de la directora en el territorio de la instalación, es el relato del escritor argentino Adolfo Bioy Casares Todos los hombres son iguales. A su vez, el título procede del poema The Dry Salvages de T.S. Eliot. En este nuevo camino, la cineasta adjudica un papel esencial a la palabra. Dos pantallas enfrentadas, el espectador debe elegir, realizar un giro completo para ver una u otra. El diálogo que se genera entre ellas nunca es el mismo, se renueva continuamente (cada una de las dos películas tiene una duración diferente). De ahí que cada visita a la instalación suponga una vivencia única. We Had the Experience But Missed the Meaning es además un viaje en coche por el sur de California. El género road movie observado con la intransferible sensibilidad de Lertxundi.

En Vivir para vivir / Live to Live (2015) el paisaje encontraba una intensa relación con el cuerpo. La cámara gira, escuchamos ronquidos, vemos el electrocardiograma de Lertxundi, se observa cómo se disipa la niebla. Esas funciones corporales encuentran un poderoso sentido estético, se convierten en herramientas formales abriéndose a una forma de abstracción con la que paradójicamente resulta imposible no identificarse. Lúcida interacción de lo político y lo personal, 025 Sunset Red (2016) es un rotundo paso al frente, probablemente la cima de su filmografía, y una introspección salvaje en la que el presente de la cineasta se funde con fotografías de sus padres en los tiempos en los que luchaban por la democracia en una España y una Euskadi que vivían su particular terremoto. Pocas veces una película ha reflejado la propia vulnerabilidad de una forma tan luminosa, como si se tratase de una celebración.


Materia y estructura


Pieza tan importante como inusual del panorama español, Alberto Cabrera Bernal (Madrid, 1976) es el gran exponente del estructuralismo, rama que apenas prolifera en nuestro país. La visita a su estudio se convierte en un tour por metros de celuloide, latas de 16 mm con materiales insospechados (de anuncios a clásicos del cine, pasando por películas de serie B) que compró años atrás a precio de saldo y que en sus manos toman ritmos y significados insólitos. Sus piezas más destacadas son verdaderas piezas de orfebrería fílmica, reformulaciones de esas obras a los que dota de métricas concretas, concienzudamente estudiadas. Sobresale en su filmografía Las variaciones Schwitters, cumbre de ese estilo de procedimiento matemático que culmina en un abrumador torrente de sensaciones. Un desafío que se adentra en la psique del espectador jugando con su capacidad de percepción y apelando a su subconsciente. Un cine concienzudo, exacto, exótico en su precisión, heredada de las bases de la vanguardia norteamericana. Su último trabajo, Linear Song for L (2017) es un remontaje de My Tears Are Dry de Lertxundi. La materia fílmica, profundamente sensible y arrebatada de la cineasta vasca, se transforma según Cabrera Bernal en “una estructura matemática que no solo altera su orden original, sino que también anula cualquier nota emotiva de la película, volviéndola al mismo tiempo racional y corpórea”. A partir de esta reelaboración, el autor de Las variaciones Schwitters lleva al extremo su concepción de la plasticidad y el ritmo cinematográficos, siendo además un elogio apasionado de la obra de Lertxundi. Cabrera Bernal afirma que la proyección de Linear Song for L deberá ir siempre precedida de My Tears are Dry. Su virtuosa partitura audiovisual materializa así la filiación inmortal de dos de las figuras clave del experimental contemporáneo.

Además de profesor en diversas instituciones, Cabrera Bernal es el coeditor de Angular, colección de DVD consagrado a visibilizar nuevas figuras del cine experimental internacional en nuestro país. Su cómplice en esta labor es Albert Alcoz (Barcelona, 1979), brillante teórico –es autor de libros como Radicales libres. 50 películas esenciales del cine experimental (2019)– y también cineasta, destacando con películas como el exquisito ejercicio de artesanía Espectro cromático (2015).


Galicia, eje de la revolución


El nacimiento del Novo Cinema Galego puede considerarse como uno de los acontecimientos clave de la década en el contexto fílmico español. El mismo año que Oliver Laxe debutaba en el largo con Todos vós sodes capitáns (2010) llegaron cortometrajes esenciales para comprender los motivos estéticos y temáticos del movimiento. Entrando en el territorio del ensayo fílmico, Fantasmas #1, de Ángel Santos, era una reflexión sobre el pasado y la familia a partir de unas viejas grabaciones y un álbum fotográfico. Una lucha contra el olvido, la búsqueda de un fantasma que es el propio cineasta. Pasado y familia son convocados también por Alberte Pagán en Faustino 1936, otro excelente ensayo que se articula sobre una fotografía en la que el protagonista es el ausente, un emigrante gallego que se desplazó hasta Argentina tras el estallido de la Guerra Civil. Se trata de una indagación silente y visualmente esencial en los conceptos de desaparición, amnesia y vacío. Con Manuscritos pompeyanos Marcos Nine retrocedía hasta el año 70 a.C. para emprender a continuación un viaje por el presente de varias megaurbes con el propósito de iluminar la palabra escrita en los muros, un reflejo de las eternas derivas del ser humano hacia el deseo, el consumismo, el odio y el amor. En O proceso de Artaud, Ramiro Ledo compone una de las obras más geniales de los últimos años. El cineasta toma los fragmentos de La pasión de Juana de Arco de Dreyer en las que aparece Antonin Artaud e incluye unos intertítulos que reproducen las discusiones de la asamblea surrealista del 23 de noviembre de 1926, en la que el hombre de teatro fue excluido del grupo vanguardista. Artaud se convierte en mártir y André Breton y sus compañeros en ejecutores fundamentalistas. El film de Ledo es uno de los ejemplos más inteligentes de apropiación de un clásico de la historia del cine. Dos años más tarde llegaría Lupita, donde Xurxo Chirro retorna a las grabaciones de Vikingland (2011) empleando esta vez un material que descartó para su largometraje, y que nos descubre uno de los misterios de aquella película: la verdadera motivación sentimental de su protagonista, el marinero que grabó las imágenes.

La visión más clarividente y sólida dentro del marco experimental gallego ha sido plasmada por Lois Patiño (Vigo, 1983), hijo de los pintores abstractos Antón Patiño y Menchu Lamas, cuya trayectoria se mueve con comodidad entre la creación monocanal para la sala de cine y la instalación. Sus creaciones proponen experiencias plásticas envolventes, llevando al espectador a una inmersión absoluta en los espacios representados. Pese a ser conocido ante todo por sus largos Costa da Morte (2013) y Lúa vermella (2020), Patiño ha alcanzado sus más altas cotas expresivas con trabajos breves. Ejemplo de ello son Na vibración (2012) y, especialmente, Montaña en sombra (2013), que marca ya una de las bases de su cine: el lugar y la dimensión del hombre ante la inmensidad del paisaje. Mediante un blanco y negro extremadamente contrastado se muestran las montañas nevadas pobladas por esquiadores que aparecen como siluetas anónimas, viajeros fugaces sin identidad. La idea de lo eterno (la naturaleza) y lo efímero (el ser humano) se da cita en todos sus cortometrajes.

Las presencias adquieren un rol más significativo en Noite sem distância (2015), primer acercamiento a la ficción del autor, centrada en un grupo de contrabandistas que esperan la señal para actuar en la frontera entre Galicia y Portugal. Al revertir el color y presentar la película en negativo, Patiño visualiza la fantasmagoría de un lugar envuelto en una nebulosa literal y ética. A lo largo de su metraje vemos transitar a los traficantes en la profundidad de la noche, recreando un clima espectral en el que las palabras son un mero eco silenciado por los sonidos de la naturaleza. Otro trabajo que abrió nuevas perspectivas, demostrando su carácter imperturbablemente innovador fue el arrebatador Fajr (2016), que expandía la geografía de sus exploraciones de la figura humana en el paisaje hasta el desierto de Marruecos y fundiéndolo con el mar. Tomando el adhan (la llamada a la oración en el islam) como elemento sonoro y espiritual, Patiño reflexiona sobre la inmovilidad de los cuerpos y la oscilación del alma más allá del espacio físico. Antes de ser proyectada en el Festival de Rotterdam compitiendo por el Tiger Award al mejor cortometraje, Fajr se exhibió como instalación multipantalla bajo el nombre de Tiempo vertical. Esa dualidad, la capacidad para reubicar las imágenes en diferentes contextos –conveniente y reflexivamente estructuradas en cada uno de ellos– es absolutamente coherente con uno de los creadores que con más originalidad está repensando el concepto del espacio.
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    Fajr (Lois Patiño, 2016).

  




Antigua colaboradora de Patiño y emprendedora de deslumbrantes indagaciones en paisajes de naturaleza arrebatadora, Carla Andrade (Vigo, 1983) ocupa un rol destacado en el audiovisual gallego actual. Su trabajo Bocanoite (2013) concebía la noche a través del agua como una dimension insondable y enigmática. Listen to Me (2016) tomaba la elegancia y la fuerza poética del mar como elemento primordial, subvirtiendo el rol al que tradicionalmente se ha visto abocada la mujer. De objeto observado a sujeto que con su mirada abre los ojos a realidades olvidadas. Imágenes que al fundirse reflejan un mundo cuya sensibilidad está mutando. Escenas de un tono onírico cercano al surrealismo para plasmar el nuevo orden de las cosas. En El paisaje está vacío y el vacío es paisaje (2017), Andrade se desplaza hasta el desierto de Atacama para introducir en su obra aspectos de la fenomenología andina, fundiendo lo mítico con lo natural.

Podemos identificar a Adrián Canoura (Burela, Lugo, 1991) como el más reciente talento iconoclasta surgido de Galicia. Su film más importante hasta la fecha es Caerán lóstregos do ceo, valorado por la indispensable crítica y teórica Nicole Brenez como una de las mejores obras de 2018. Tomando como punto de partida la Santa Compaña y poemas de Rosalía de Castro, Canoura configura una atmósfera compuesta por espectros, fuego y abstracción, un regreso a las raíces que arrastra hasta límites inadvertidos, incidiendo en la atemporalidad de la tradición. A continuación realizó Rexistros (2019), trayecto sensorial a través de las aldeas del concello de San Sadurniño. La cámara devela un caleidoscopio de contornos, pliegues y cromatismos en el que se aprecian los ecos de Stan Brakhage. Disc-jockey además de cineasta, Canoura refuerza las enigmáticas resonancias de sus imágenes con bandas sonoras de poderosa sugestión, inyectando un tono heterodoxo a cada uno de sus planos.


La permanencia del mito


Helena Girón (Santiago de Compostela, 1988) y Samuel M. Delgado (Tenerife, 1987) forman un binomio imprescindible del experimental español contemporáneo. Sus películas Sin Dios ni Santa María (2015), Montañas ardientes que vomitan fuego (2016) y Plus Ultra (2017) agitaron el panorama actual con interpretaciones de mitos y vestigios locales que conducían a las profundidades más recónditas de la tierra: la más absoluta universalidad. Sin Dios ni Santa María fue rodada en Ye, localidad de la isla de Lanzarote, empleando película caducada de 16 mm revelada artesanalmente. Esas estampas rugosas, orgánicas y furiosas se mezclan con la voz de Luis Diego Cuscoy, registrada  entre 1965 y 1967 en Tenerife. Sus relatos sobre brujas y viajes alcanzan un aura eterna, contrastada con los rostros de mujeres ancianas. El tiempo se expande, lo viejo ya no es caduco, sino que se convierte en inmortal. Los cineastas abrazan lo concreto y lo trascendente partiendo de la humildad del material, de las presencias retratadas. Montañas ardientes que vomitan fuego se sitúa en superficie volcánica, terreno inhóspito al que se asoman Girón y Delgado en lo que parece una exploración primigenia de las entrañas de la tierra. La imagen incendiada no genera inquietud ni pavor, sino la emoción de sumergirse en la esencia del mundo, en un cine construido en base al latido esencial de nuestro planeta, ese que apenas hemos escuchado con semejante proximidad, pero al que sin duda pertenecemos.

Historia y leyenda se funden en Plus Ultra, probablemente la película más accesible de la pareja hasta el momento, que mantiene la pulsión visceral de sus trabajos precedentes. Esta vez, el lema del Estado español que señala el título sirve como germen para evocar los tiempos de la colonización de América, la osadía de los navegantes que desafiaban los límites del ser humano para abrazar una falsa concepción de grandiosidad que, pese a lo que suponían, les alejaría de Dios hasta conducirles a la más condenable miseria ética. Lo mítico, la fantasmagoría, la trascendencia del cuerpo ante el paisaje y la sangre son motivos recurrentes en los cineastas experimentales españoles contemporáneos. Una generación excepcionalmente audaz y con multitud de exponentes. Tampoco podemos olvidar a Ander Parody (Bilbao, 1986), quien antes de debutar en el largo con la excelente Entzungor (2017) adelantó su capacidad visionaria en el cortometraje Inausketa (2015), ensayo basado en la única obra escrita por el poeta gallego Xosé María Díaz Castro, Nimbos, y más concretamente en el poema A Cerna. El armónico movimiento circular de la cámara en el inicio da lugar a un frenesí visual basado en violentos contrastes, de la sangre a lo impoluto, lo sublime y lo terrible, la agresividad y la calma. Un film marcado por una colorimetría tan esencial como intensa, en la que sobresalen los rojos profundos y la oscuridad de las siluetas. Y si hablamos de tonalidades, debemos destacar a Bruno Delgado Ramo (Sevilla, 1991), quien en Una película en color (2019) ofrece una de las experiencias sensoriales más densas y vehementes de los últimos tiempos. Una obra que nos reconcilia con las partículas elementales del cine, evidenciando que la gran conquista de la vanguardia es mantener el espíritu pionero y deslumbrante de los orígenes.
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    Una película en color (Bruno Delgado Ramo, 2019).

  




El videoensayo en España (2010-2019)


Javier H. Estrada


La llegada del siglo XXI dio lugar a una de las más importantes revoluciones de la crítica cinematográfica: el videoensayo. La palabra escrita dejó de tener el protagonismo absoluto, dando paso a las imágenes en movimiento como herramienta para desentrañar y ampliar el sentido del cine del pasado y el presente, ofreciendo perspectivas directas, sutiles y extremadamente atractivas. 

Fue en gran medida el auge de Internet y las posibilidades que este ofrecía para descargar películas en excelente calidad lo que motivó el nacimiento y auge del videoensayo, disciplina ligada a la teoría, que encuentra su sentido en el análisis de la historia del cine y de la imagen en su vertiente más amplia, llegando donde la escritura encuentra sus límites. Entre sus pioneros se encuentran figuras clave de la crítica y la investigación, y sus plataformas principales son hoy influyentes webs de análisis fílmico y festivales de prestigio, evidenciando el carácter global de este fenómeno cuyas posibilidades parecen ilimitadas. El objetivo de un videoensayo es reflexionar sobre obras ya existentes, creando vínculos entre trabajos de uno o varios autores, de una determinada generación o cinematografía, pero su alcance puede llegar también a la televisión o Internet. El actual panorama audiovisual, heterodoxo hasta el extremo, compuesto por una ingente amalgama de texturas y formatos, reclamaba con urgencia otra manera de pensar las obras audiovisuales. 

Una de las pioneras en entender la naturaleza del cambio fue la española Cristina Álvarez López, quien junto al prestigioso crítico australiano Adrian Martin ha cimentado el que posiblemente sea el corpus más vigoroso, original y audaz del género hasta la fecha. Su pieza [De Palma’s] VISION (2014) puede verse como un trabajo canónico que demostraba la eficacia de esta disciplina a la hora de diseccionar elementos fundamentales de filmografías extensas y reputadas, en este caso sobre el concepto de la mirada en Brian de Palma. Pero Álvarez López y Martin, además de formular una tesis robusta mostrando escenas cardinales para entender ese rasgo específico del cineasta norteamericano, articularon un montaje creativo, asociativo y dinámico que superaba lo puramente didáctico para convertirse en un objeto fascinante. La pareja dio un paso más allá en Shapes of Rage (2015), diálogo entre Los pájaros y Cromosoma tres que, además de indicar la influencia que Hitchcock había ejercido en Cronenberg, generaba una narrativa propia provocando una estimulante lectura sobre el miedo intrínseco al ser humano y el lado más turbio de la maternidad. En su ya extensa trayectoria encontramos también cautivadores trabajos que capturan con luminosidad aspectos clave de maestros del cine, como All Tomorrow's Parties (2014), sobre el componente emocional del baile en la obra de Philippe Garrel, o The Melville Variations (2013), elegante y conciso compendio de las máximas del autor de El samurai. Álvarez López y Martin demuestran que, para ser fiel al espíritu de los autores sobre los que diserta, el pensamiento fílmico no puede quedarse al margen de sus rasgos más vitalistas y celebratorios, algo que la crítica escrita ha tenido dificultades para comprender, también por toparse con obvias limitaciones expresivas y logísticas. Expresado de otra manera: podemos emplear párrafos y párrafos intentando transmitir las bases formales y estados de ánimo generados por Melville, Garrel o Hitchcock, pero quizás sea más efectivo evidenciarlos mediante sus propias escenas, siempre con un minucioso trabajo de selección y edición, emprendiendo un proceso de mímesis con los estilos de esos directores y manifestando al mismo tiempo una firma propia como videoensayistas.
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    The Melville Variations (Philippe Garrel, 2013).

  




Andrea Morán comprendió también esa especificidad, la opción de identificar los arcos emocionales –tan complejos de plasmar en negro sobre blanco– desplegados por los cineastas. Así, en Jean Eustache. Apuntes visuales y sonoros (2012), yuxtapone secuencias de La maman et la putain y Mes petites amoureuses para sumergirse en la profundidad sentimental, los contrastes entre los monólogos sin fin y la irrupción del silencio, y el descubrimiento del arrebato amoroso en Eustache. En Te querré siempre. Reproducciones de una pareja (2014), Morán elaboró uno de los más acertados ejercicios de detección de las huellas del pasado, hallando las confluencias exactas entre el film de Rosellini (1954) y Copia certificada (2010) de Kiarostami, logrando un viaje de bifurcaciones por las pasiones del alma. 

En los últimos años, el videoensayo ha consolidado definitivamente su papel como instrumento clave, siendo acogido por festivales tan prestigiosos como Berlín o la Viennale, otorgándole la relevancia que llevaba tiempo reclamando. Desde entonces, certámenes como Rotterdam han incluido obras de esta naturaleza en sus programas, y otros como FILMADRID han creado incluso una sección específica. El hecho de proyectar en la pantalla grande obras pensadas para existir en Internet demuestra su papel como herramienta básica para repensar la imagen pasada y presente. Los principales canales para la difusión de estos trabajos han sido páginas web como MUBI Notebook, Fandor y Transit. Otro síntoma inequívoco de su rol como vertiente imprescindible de la crítica es la lista que cada año elabora la revista británica Sight and Sound con los mejores videoensayos, al igual que hace con largometrajes para sala de cine.

La juventud del dispositivo implica que queda un enrome margen para la innovación. De esta forma, en los últimos tiempos han surgido valiosas pesquisas sobre estilos tan particulares como el que despliega 永遠の処女 – The Eternal Virgin (2017), de Jorge Suárez-Quiñones (quien es a su vez director de cine, destacando con el mediometraje Amijima de 2016), profundo y emotivo homenaje a la figura de Setsuko Hara en el cine de Ozu. La disociación entre imagen y sonido da lugar a hallazgos sorprendentes como el conseguido por Paco Casado en News from Taxi Driver (2019), inquietante retrato de Nueva York que nos lleva los abismos de la era Trump fusionando secuencias de News From Home de Chantal Akerman (1975) con la voz y la banda sonora de la obra maestra de Scorsese.

La búsqueda y la ocultación del centro de atención de la primera secuencia de La conversación (Francis Ford Coppola, 1974) sirven a Victoria Oliver en Peripheral Attention (2019) para pensar en la información que el cineasta suministra al espectador y en la posible multiplicidad de puntos de vista sobre una misma imagen. La nitidez y la mutabilidad de la mirada es de nuevo capital en Solar Quadrant (Luis Lechosa, 2018), montaje que superpone las imágenes teniendo como eje central el sol en películas de Mekas, Kawase o Benning. Por su arrojo, innovación y apertura al abismo de la abstracción, la obra de Lechosa podría verse como una intersección entre el videoensayo y el cine experimental. Esa tendencia se intensifica cada vez más, como demuestran piezas como Hollis (2018), del realizador Miguel Rodríguez (conocido por largometrajes como La isla y Big Big Big), que examina las similitudes visuales y referencias oblicuas de la filmografía de Hollis Frampton. Otro brillante ejemplo es Correct Machine (Eva Elcano Fuentes, 2019), que se interroga sobre nuestra manera de percibir la tecnología. Su tesis defiende que, aunque la extrañeza ante esta siempre está presente, el ser humano precisa alejarse del miedo y comenzar a tratar de entender la estructura interna de la máquina. Una máquina que no está libre de errores hasta el día de hoy, como tampoco lo está la humana. Ambas partes están condicionadas por ‘lo correcto’. Para desplegar este discurso, Elcano Fuentes, toma exponentes del cine independiente y de las vanguardias, evitando a toda costa optar por el enfoque que hubiera sido más evidente: la ciencia ficción. 

La práctica totalidad de videoensayistas mencionados pertenecen a la nueva generación, reafirmando la imparable renovación de la crítica cinematográfica en nuestro país, y demostrando que ya avanzado el siglo XXI son necesarias otras técnicas y perspectivas para pensar los sonidos y las imágenes. Además de funcionar como un fructífero dispositivo pedagógico y teórico, el videoensayo se conjuga hoy como un organismo de creatividad resplandeciente, un necesario influjo de energía y originalidad para el audiovisual.


  ANEXO: LISTADO DE CORTOMETRAJISTAS QUE HAN REALIZADO SU PRIMER LARGOMETRAJE A LO LARGO DE LA ÚLTIMA DÉCADA


La compilación de datos se ha realizado tomando como referencia principal el Catálogo de películas calificadas del ICAA, revisando todas las películas calificadas entre 2010 y 2019, buscando los directores/as que cumpliesen dos condiciones: su primer largometraje debía haber sido calificado por el Ministerio en este intervalo y debían haber realizado al menos un cortometraje antes de esa  calificación. A partir de ahí se realiza una relación en la que se incluye el nombre del director/a, los largometrajes realizados en la década, hasta 2019 (incluido), y los cortometrajes realizados en cualquier época de los que se ha encontrado referencia en la propia base del ICAA o, en el caso de cortometrajes no calificados, en otras fuentes de información como IMDB, Filmaffinity o Filmin, entre otras, o en la propia web del director, cuando existe. En algunos casos no aparecen todos los cortos realizados por los directores/as.
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