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Daniel Poeira

Quando decidi estudar cine-
ma seriamente, há alguns anos 
atrás, não tinha a menor idéia 
da confusão em que estava me 
metendo. Sempre gostei de 
ver filmes, e por isso pensei 
que seria divertido estudá-los 
com mais profundidade.

Eu não estava preparado para 
o que estava por vir. Mesmo 
sem estudar medicina, eu 
sempre soube como é comple-
xa essa profissão: suas impli-
cações morais, o nível de espe-
cialização técnica necessário, a 
enorme pressão causada pelos 
valores humanos envolvidos. 
Mas ninguém nunca tinha me 
mostrado o quanto o assunto 
Cinema era complicado.

A parte técnica de se fazer um 
filme é quase tão complicada 
quanto a de mandar uma pes-
soa até a Lua. O número de 
pessoas envolvidas no proces-
so é enorme: atores, programa-
dores, psicólogos, contadores, 
produtores, maquiadores... 
Sem contar as profissões es-
pecíficas, como operador de 
moviola, operador de micro-
fone de fundo, designer de 
cartazes... 

O que dizer então do cinema 
de animação, que além disso 
tudo ainda tem outras coisas 
mais complicadas ainda? A 
variedade de técnicas disponí-
veis, os softwares sempre mu-
dando, a falta de bibliografia e 
escolas sobre o assunto, as in-
finitas possibilidades estéticas 
- tudo isso podem ser vanta-
gens ou desvantagens para o 
produtor de filmes de anima-
ção. A quantidade de coisas 
diferentes que precisam ser 
levadas em consideração por 

um cineasta animador pode 
deixar qualquer um maluco.

Acredito que isso ainda não 
aconteceu comigo, mas às ve-
zes chego a pensar que estou 
muito perto. Se não bastassem 
as questões psicológicas, esté-
ticas e tecnológicas envolvi-
das na produção de um filme, 
também fazem parte da equa-
ção os problemas econômicos 
e jurídicos. Definir o design de 
um personagem é muito difí-
cil, mas conseguir patrocínio 
para um filme não é nenhum 
passeio no parque. Especial-
mente no Brasil, país notório 
por pagar mal aos seus ar-
tistas, que morre de orgulho 
quando um jogador brasileiro 
faz um gol no campeonato ita-
liano de futebol, ou que acha 
o máximo ver os músicos bra-
sileiros fazendo shows nos Es-
tados Unidos. Enquanto isso, 
basta uma rápida olhada no 
jornal do dia para ver o que é 
feito com o dinheiro dos nos-
sos impostos. É um paradoxo 
complicado e que desanima 
muita gente.

Nos últimos anos, o cinema 
brasileiro vive uma boa fase. O 
número de produções está au-
mentando, e o público idem. 
Mas será que as coisas mu-
daram tanto assim? A maio-
ria dos sucessos de bilheteria 
de filmes brasileiros nos últi-
mos anos foi produzida por 
um canal de televisão. Quase 
todos os filmes dessa “renas-
cença” foram financiados pelo 
governo federal, através de 
empresas estatais ou leis de 
incentivo. Os grandes talentos 
do cinema brasileiro continu-
am indo trabalhar no exterior, 
como acontece com os joga-
dores de futebol. Enquanto os 
realizadores brasileiros lutam 

por um cinema melhor, mais 
bem feito, que se pague, o 
público e a imprensa sonham 
com um Oscar.

Existe uma diferença muito 
grande entre gostar de uma 
coisa e trabalhar com ela. 
Quem gosta de futebol sem-
pre sonha em ser jogador, 
fazer belos gols... mas quem 
quer ser um zagueiro eficien-
te? Pior ainda: quem quer ser 
o contador do time? Quem vai 
procurar patrocinadores para 
os uniformes, fretar o ônibus, 
cortar a grama?

Com o cinema não é diferen-
te. Muita gente sonha em ser 
diretor, ator, ou até mesmo 
roteirista. Pegar uma câmera 
e sair filmando um curta auto-
biográfico. Instalar um Flash 
pirata no computador e fazer 
um desenho animado. Mas 
quem quer ler livros sobre 
codificação de imagens digi-
tais, linguagem cinematográ-
fica, semiótica do movimento, 
mitologia, anatomia do olho 
humano, teoria das cores, o 
método Stanislavsky, manuais 
de câmeras, óptica, fotoquími-
ca, teatro grego? Tudo isso, e 
muito mais, são os alicerces 
que sustentam o Cinema.

Quando me pediram para ser 
o editor dessa edição do Le-
tras do Café, aceitei o desafio 
com muito gosto. Nunca pas-
sou pela minha cabeça tentar 
fazer uma edição que contem-
plasse todos os temas e assun-
tos relacionados ao cinema. 
Poderíamos passar a vida in-
teira coletando artigos e ainda 
o assunto não iria terminar. 
O resultado final seria uma 
enorme enciclopédia, e mes-
mo assim não seria suficiente 
para esgotar o tema.

Pedi a cada um dos colabora-
dores que falasse sobre o que 
quisesse, e o resultado foi exa-
tamente o que eu esperava: 
opiniões diversas, abordagens 
diferentes, um caleidoscópio 
de temas. A invasão dos de-
senhos japoneses, a realização 
de um festival de cinema inde-
pendente, a dor e a delícia da 
produção de um filme anima-
do, o rito de passagem do ví-
deo digital, as trilhas sonoras, 
poemas épicos do século VIII, 
pipocas, DVDs piratas: tudo 
isso é cinema, e mesmo assim 

não é nem o começo. Cada um 
nos deu um pedacinho de seu 
cinema, que podemos juntar 
com os outros que já temos 
e ter uma idéia mais clara do 
que realmente é o Cinema.

Acho que a única coisa que 
eu queria dizer com essa edi-
ção era isso: cinema é tudo, e 
muito mais; é mais real do que 
a verdade, e através dele po-
demos viver muitas e muitas 
vezes.

Divirtam-se.

O cinema de cada um



Todo mês a experiência se re-
pete: decidir o tema, buscar o 
editor convidado, receber o ma-
terial, montar o Letras. É como 
contar uma mesma história de 
formas diferentes. Mais ou me-
nos também como o Cinema, 
o tema desta edição, que relê o 
mundo sob infinitos pontos de 
vista - e no fim das contas, o que 
queremos mesmo no final é que 
tudo dê certo. Até agora tudo 
bem! Boa leitura!

Carla Marin

Lugar comum seria dizer que o 
cinema está presente no nosso 
dia-a-dia, dentro de nosso ima-
ginário. Mas é impossível fugir 
a este clichê ao lermos os textos 
presentes nesta edição do Letras 
do Café dedicado à sétima arte e 
percebermos que independente 
do tipo de manifestação cinema-
tográfica, todas as modalidades 
aqui descritas – e muitas outras 
que ficaram de fora – são extre-
mamente acessíveis e palatáveis 
a todos nós.

Outra característica que fica cla-
ra ao se degustar estes textos, é 
que todos os realizadores, exibi-
dores e demais envolvidos com 

a sétima arte, o fazem por amor. 
Chego a dizer que até mesmo na 
grande indústria cinematográfi-
ca do mundo – Hollywood – é 
impossível se dedicar a este “de-
ver” sem um pouco de paixão. 
Como bem disse Daniel Poeira 
em seu brilhante texto, para se 
trabalhar com cinema é preciso 
uma dedicação ímpar, compará-
vel à dedicação que um médico 
tem para com sua profissão. Por 
mais estranha que possa ser esta 
afirmação, quem milita na área 
sabe que é assim. Quem não mi-
lita e apenas comparece à sala 
escura para apreciar as obras 
acaba por não ter a menor idéia 
do que acontece por trás das câ-
meras.

Como um amante desta arte 
de se produzir sonhos (inclu-
sive já tendo experimentado o 
outro lado: a produção de pe-
ças audiovisuais), foi extrema-
mente prazeroso para mim ler 
estes textos e constatar que esta 
apaixonante arte ainda motiva 
muitos destes sonhadores a rea-
lizarem seus sonhos. Espero que 
você, leitor, se delicie com este 
material e seja instigado por ele. 
Seja bem-vindo!

Rodrigo James
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Fred Guimarães

Pipoca

Quando a minha querida edito-
ra me falou sobre o tema desse 
mês do Letras, pedi a ela a edi-
ção inteira! Afinal, eu amo cine-
ma - eu e mais a metade da hu-
manidade viva nesse momento. 
Cinema é para mim diversão de 
primeira.

Tá certo que muitos que forem 
ler esse arrazoado vão dizer que 
cinema não é só entretenimen-
to, é mais do que isso, é arte, é 
expressão de criatividade hu-
mana e todos os demais adjeti-
vos e definições que uma obra 
de arte deva ter. Concordo, mas 
somente em parte.

Já faz um tempo que tento con-
ceituar para mim o que seja ci-
nema. Cheguei a algumas con-
clusões, de que certamente você 
pode discordar, o que penso ser 
legal, afinal a unanimidade é 
burra!

Sem querer 
adentrar numa 
seara teórica, 
até porque não 
tenho formação 
cientifica nem 
técnica para 
isso, cinema não 
pode ser encara-
do apenas como 
um meio de ma-
nifestação artís-
tica puramente. 
Cinema é feito para nos divertir, 
é feito para sonhar, é feito para 
sorrir, para chorar, para colocar 
em um estado de suspensão, 
ainda que momentâneo, é para 
domingo ou segunda à noite, 
é para assistir sozinho, a dois, 
ou mais (com limites, senão 
vira festa, hehehe). Depois dis-
so tudo, é que se pode encarar 
o cinema como uma expressão 
ou a impressão que se tem do 
mundo, dos homens e tudo 
mais... (aqui lembrei-me de O 
Mochileiro das Galáxias!).

Cinema é a imagem que prende 
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os olhos. A esse momento regis-
trado em poucos segundos se 
aliam aquela perfeita música, 
à atuação do ator, a um roteiro 
bem costurado, a uma direção 
de arte impecável. E essa seqü-
ência de imagens vai se forman-
do e nos colocando no estado 
maravilhoso da emoção, seja de 
que tipo for.

Assim, para mim seria difícil 
encarar o cinema como um veí-
culo artístico que venha fazer o 
espectador pensar sobre algo, 
como se fosse necessariamen-
te um libelo ou meio para que 
você possa refletir sobre a situ-
ação posta no roteiro. Não! Isto 
para mim é matar a idéia dos 
irmãos Lumière que queriam 
divertir as pessoas com aquela 
impressionante invenção que 
mostra o movimento. 

Cinema é para ser visto e curti-
do, não pode merecer ser levado 
a uma análise extrema daqueles 
que possam ser “pseudo-en-
tendidos”. É para ser curtido, 
comentado, lembrado, revisto 
como um momento que você 
achou muito bom e pode te le-
var para um outro mundo que 
não é esse. Cinema é prazer! 

Tá, depois disso podem analisar 
o tanto que se quiserem, mas 
não deixe a razão vir primeiro, 
como se aquele filme tivesse a 
intenção de refletir sobre algo. 
Aqui, me lembro de uma fra-
se de um articulista do New 
Yorker que numa entrevista à 
Bravo bem disse que cinema 
não foi feito para pensar, foi fei-
to para ajudar a vender pipoca. 
Acho que encontrei a minha de-
finição da sétima arte!

Fred Guimarães é um dos imortais do 
Café com Letras!
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assunto por encerrado.

Ironicamente, esses DVDs não 
vieram de longe. Foram compra-
dos ali, em um camelô, próximo 
à entrada do Pátio Savassi. Lado 
a lado, a maneira mais cara e a 
mais barata de se assistir a um 
mesmo filme. 

Com uma simples volta pelo 
Shopping Oi – provavelmen-
te o shopping que mais cresce 
na cidade – você percebe que o 
mercado é muito maior. Nos úl-
timos anos, três mercados estão 
passando pelas mesmas trans-
formações: música, filmes e jo-
gos eletrônicos.

Lembro que há mais de uma 
década atrás, para eu poder 
comprar jogos piratas de vide-
ogame era necessário descobrir 
onde essas lojas se escondiam. 
A maior parte delas funcionava 
sem placa ou qualquer outro 
tipo identificação. 
Estavam sempre 
prontas para fe-
char de um dia 
para o outro, caso 
alguma rara fisca-
lização resolvesse 
aparecer. Hoje 
elas parecem te-
rem sido oficiali-
zadas – ou aceitas 
– e são facilmente 
encontradas em 
qualquer canto 
de BH.

A indústria cine-
matográfica – a 
norte-americana, 
principalmente 
– tem uma van-
tagem em relação 
às outras: já viu 
toda essa história 
acontecer com 
a outra, a fono-
gráfica. Ela tem 
alguns anos para 
perceber que, no 
caso da primeira, 

o marketing do medo e o de-
senvolvimento de mecanismos 
de bloqueio só criaram mais ini-
mizade com o público. Sabem 
bem disso o Metallica e a Marisa 
Monte. Alguns anos após o iní-
cio da batalha contra o Napster, 
o baterista Lars Ulrich chegou a 
dizer algo como “se eu soubesse 
no que ia dar, eu não teria inicia-
do essa briga”. Pagou o preço: se 
queimou com os fãs e não con-
seguiu impedir absolutamente 
ninguém de continuar “quei-
mando” discos. A RIAA fracas-
sou. Agora é a vez da MPAA.

Antes do cinema, a música e os 
jogos eletrônicos eram os princi-
pais alvos da “pirataria” on-line 
(termo que a MPAA faz ques-
tão de reforçar). Música cada 
vez mais sendo comercializada 
como um serviço. O mesmo ca-
minho está sendo seguido pelos 
jogos on-line. Você pode baixar o 
World of Warcraft no site oficial. 

Sergio Rosa

No meio da dédaca de 80, o meu 
pai comprou um vídeo cassete 
G9 da Panasonic, de então avan-
çadas 3 cabeças. Foi quando 
entramos na época do cinema 
em casa. As sessões aconteciam 
religiosamente todo domingo à 
noite. Lembro que ele não deixa-
va nem eu e nem meus irmãos 
comandarem o videocassete 
com o controle remoto. Aquela 
tecnologia era para manuseio 
adulto. O controle remoto devi-
damente plastificado ficava no 
alto da estante. Fora de alcance.

Naquele tempo de locadoras que 
ainda surgiam, os únicos filmes 
disponíveis no mercado eram 
as fitas copiadas e pirateadas. 
Os chamados filmes “selados” 
eram simplesmente poucos de-
mais para dar conta da deman-
da. Os títulos eram, obviamente, 
todo o cardápio de sucessos de 
bilheteria norte-americana.

Pausa.

Fast Foward: Computadores 
pessoais. Internet. Troca de ar-
quivos. Gravadores de DVD. 
Banda larga. 

Play.

Duas décadas depois não mu-
dou muita coisa. Nem aqui em 
casa e nem no mundo lá fora. 
Na semana passada meu pai en-
trou em casa com seus dois pri-
meiros DVDs pirateados.

Já há algum tempo que uma 
compra como essa é algo banal 
para a maioria de nós. Mas, para 
mim, ver meu pai chegar em 
casa com dois DVDs piratas foi 
como se um círculo se fechasse. 
“Agora não falta mais nada”, foi 
o que eu pensei. Pai e mãe dis-
cutiam sobre a legalidade da 
compra, até que o argumento 
do preço falou mais alto e deu o 

Não é preciso comprá-lo na loja. 
O que você paga é o serviço on-
line que a empresa criou: jogar 
em rede com outros jogadores.

E a indústria cinematográfica, 
o que fará? Processar quem faz 
download de filmes é ir contra 
o motor da evolução.  Não há 
na história nenhum caso de um 
novo modelo de negócio que te-
nha sido barrado por estratégias 
de repressão. A revolução que 
está em curso deve ser enxer-
gada para além dos parâmetros 
econômicos. A tecnologia, indo-
mável, é constantemente criada 
a recriada, e pertence cada vez 
menos ao mundo dos adultos. 
Ela cria novos mercados para 
os grandes conglomerados, mas 
também ajuda a sociedade a 
destruí-los.

Já há tecnologia pronta para ser 
colocada no mercado dentro de 
18 meses que é capaz de trans-

“Não importa o quanto você se esforce, você não pode nos deter agora”. A profecia de Afrika Bambaataa pode ser o hino da nova era 
da mídia digital, onde música e cinema circulam gratuitamente, cada vez mais rápido e com mais qualidade. Onde tudo isso vai parar?

Tempos modernos: nós na fita
mitir o conteúdo de um dvd de 
média qualidade, cerca de 4.6 
gigabytes, em cinco segundos. 
A Internet2, um consórcio entre 
cientistas americanos e euro-
peus, já envia cerca de 7 giga-
bytes em 1 minuto. 

A capacidade de armazenamen-
to dos computadores dobra a 
cada ano. A banda larga já dei-
xou de ser um luxo para se tor-
nar uma necessidade. Qualquer 
coisa passível de ser digitalizada 
será colocada na internet e em 
algum momento cairá nas redes 
de troca de arquivos. Isso tudo 
tem a ver com uma questão 
simples: acesso à informação e 
conhecimento. Com a populari-
zação e o barateamento das tec-
nologias, não há como impedir 
que a sociedade busque ampliar 
cada vez mais o seu horizonte 
de informações.

Sérgio Rosa baixa filmes na internet
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Pixelumière
Bernardo Krivochein

Tradição dominical, os vídeos 
de indivíduos e animais incau-
tos se acidentando interrom-
pem o apresentador. Como 
transmissões de outro planeta, 
os vídeos foram, em sua maio-
ria, captados em suporte ana-
lógico, alguns há duas décadas 
atrás. Estão desgastados pelas 
inúmeras reprises e não fazem 
mais questão de esconder sua 
faixa de áudio que antes corria 
discreta na parte inferior da 
tela. Desbotados pela ação do 
tempo, os rostos agora são ver-
des ou violetas e todos os tons 
da natureza concordaram num 
pálido comum. 

É natural que o vídeo, ima-
gem eletrônica (ainda que 
analógica) seja vítima do “vi-
nagre” que ameaça a película, 
o mesmo formato que visava 
um dia substituir. Geralmente 
relacionado com a estética te-
levisiva, o vídeo serviu como 
plataforma de experimentação 
em novos âmbitos artísticos 
(a videoperformance, a vi-
deoarte) e suas possibilidades 
de montagem exploradas em 
prol de uma nova linguagem 
audiovisual, mas havia pouco 
que relacionasse vídeo e cine-
ma além do fato que o último 
se fazia disponível no primei-
ro, devidamente reformatado 

e, nos casos de fitas de alta ro-
tatividade, intensamente mas-
tigado.

Os “vídeos engraçados” são 
uma expressão genuína de 
uma linguagem cinematográfi-
ca emergente, mas esterilizada 
pelo progresso tecnológico. Se 
o equivalente videográfico da 
“chegada do trem à estação” é 
algo a ser determinado (a ima-
gem cinematográfica causava a 
histeria em massa pela grande 
escala, a imagem videográfica 
pela amplitude de seu sinal e 
simultaneidade de sua recep-
ção), mais fácil é enxergar onde 
o vídeo tem  suas cine-varieda-
des, seus travelogues e, prin-
cipalmente, o seu “L’Arroseur 
arrosé”. Os referidos gêneros 
são como fases essenciais, um 
“rito de passagem” para qual-
quer tecnologia audiovisual 
que busca afirmar-se, tanto por 
permitir avaliar as possibili-
dades dos equipamentos com 
descompromisso o bastante 
quanto por ser a melhor manei-
ra de familiarizar o espectador 
com sua textura: em pílulas.

No caso dos irmãos Lumière, 
a brevidade das piadas situa-
cionais era determinada pelas 
limitações técnicas; para o con-
sumidor de eletroeletrônicos 
das décadas de 1980-90 (quan-
do filmadoras  destinadas ao 

consumo caseiro tornaram-se 
acessíveis), era determinada 
pelo plano selecionado, único 
dentre as muitas horas grava-
das. Sempre haverá um públi-
co disposto a ver um bom chu-
te nos testículos.

A aplicação da linguagem cine-
matográfica no formato digital 
pode ser considerada precoce. 
O vídeo digital era uma tec-
nologia nascente, inexplorada 
e de difícil acesso (isto é, para 
terceiromundistas e eu não 
poderia escrever de qualquer 
outro ângulo) quando seus pri-
meiros longa-metragens surgi-
ram e se popularizaram. O es-
tranhamento foi muito maior 
do que o previsto: para muitos 
(inclusive para os diretores), o 
digital não passava de um des-
dobramento do vídeo analógi-
co, logo o seu “rito de passa-
gem” já teria sido cumprido e 
o longa-metragem era somente 
a próxima e óbvia escala. Não 
suspeitavam que lidavam com 
um suporte original. O vídeo 
analógico jamais chegou ao 
ponto de onde o suporte digi-
tal já partia. Em contrapartida, 
o suporte digital não tinha as 
fundações do formato analó-
gico.

Olhando agora, não houve um 
“salto” evolutivo, uma negli-
gência ao “rito” obrigatório; 

ele foi apenas atrasado, aguar-
dando o meio ideal para disse-
minar-se. Foi na Internet que 
o vídeo digital o encontrou. É 
preciso encarar o vídeo digital 
virtual como disseminado, e 
não distribuído (a questão da 
distribuição digital sendo a 
mais essencial para o mercado 
distribuidor cinematográfico 
atualmente), daí justificando 
o termo “vídeo viral”: aquele 
cuja notoriedade estende-se 
indiscriminadamente. Livre de 
penosos minutos aguardando 
a transferência completa do 
arquivo, o usuário explora o 
universo audiovisual que se 
faz disponível com descom-
promisso, assim como encara 
a facilidade tecnológica como 
um convite à participação ativa 
– por bem ou por mal. Se en-
contramos agora incontáveis 
vídeos-minuto da mais variada 
sorte, tenha certeza de que os 
mais populares remetem aos 
primórdios do cinema de pelí-
cula: os acidentes, os compor-
tamentos animais, as armações 
entre amigos. O imediatismo 
faz com que o usuário privi-
legie a praticidade ao invés da 
qualidade, uma questão preo-
cupante. 

É nessa imaterialidade da ima-
gem digital que o formato en-
contra sua força, um suporte 
adaptável de baixo custo para 

quaisquer que sejam os meios 
de disseminação/distribuição. 
A questão aqui é outra: pode-
ríamos dar o ciclo básico da 
linguagem audiovisual digital 
finalmente como encerrado? 
Quais seriam as conseqüências 
da inversão no processo de ex-
ploração do formato, haja visto 
que os filmes mais populares 
do formato pré-rito de passa-
gem era mais radicais do que 
os que sucedem a fase dos ví-
deos virais?*

Se saímos das crises da socie-
dade dinamarquesa para o 
chimpanzé cheirando o pró-
prio dedo, foi uma questão de 
oportunidade e não de dege-
neração dos critérios. 

Pois é justamente nos “vídeos 
engraçados” que a imagem 
audiovisual digital ganha sua 
legitimidade. O vídeo digital 
enquanto cinema, porém au-
tônomo, e não mera virgem 
no qual o convencional possa 
reencarnar. 

* Os esforços dos cineastas expe-
rimentais não foram ignorados 
– daí a ênfase na expressão “mais 
populares”, exatamente porque o 
digital foi adotado por uma série 
de longa-metragens de linguagem 
e estética seguras, certinhas, que 
acabam representando o formato 
aos olhos do público e mídia.

Bernardo Krivochein analisa o 
passado, presente e futuro dos vídeos 
amadores, do VHS ao YouTube

Café com pipocA

Lance o seu Livro no café com Letras
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Francesca Azzi

Era 1999 quando pensamos 
pela primeira vez em criar uma 
mostra internacional de cine-
ma em Belo Horizonte. INDIE 
é a palavra certa para o que 
pretendíamos. Em meados do 
anos 1990, uma grande produ-
ção independente eclodiu pelo 
mundo afora. Queríamos falar 
deste cinema. Ver, sentir, respi-
rar novas atmosferas cinemato-
gráficas.

Mas minha vontade de fazer um 
festival de cinema, na minha ci-
dade, estava impulsionada pelo 
desejo de ver filmes. Daqueles 
filmes que você pega o ônibus, 
anda quilômetros, toma chuva, 
sente fome, gasta uma grana, 
mente pros seus pais, enrola o 
namorado, leva o melhor ami-
go, simplesmente porque você 
não pode perder a sensação de 
ver o que ainda ninguém viu 
ou porque você quer muito ver 
o último filme daquele 
diretor da Malásia que 
descobriu no ano pas-
sado. 

Filmes de festivais.

O cinema impulsiona, 
e para ele marchamos 
em busca dos fantas-
mas que preenchem os 
requisitos de nossa ale-
gria. Incômodo e alegria 
são sentimentos que se 
colam na experiência de 
estar no cinema. 

E mesmo que esta ale-
gria tenha a ver com a 
dor, da violência das 
histórias dramáticas... 
mesmo quando tem a 
ver com o terror ou o 
desespero do real que 
bate a porta nesta cla-
rividência que é ver ci-
nema.

Mas para fazer um fes-
tival como o INDIE, 
além desta vontade de 

ver filmes, eram necessárias ou-
tras coisas, não-muito-poéticas, 
que travaram nossa existência, 
e o INDIE só conseguiu se re-
alizar em 2001. O primeiro foi 
pequeno, esperávamos poucas 
pessoas, não tínhamos ingres-
sos. Pensávamos: quem, nesta 
cidade, vai querer ver estes fil-
mes difíceis? Quem vai querer 
ver filmes de novos diretores 
desconhecidos? Estávamos tão 
enganados... o INDIE lotou! 

Ver filmes em um festival tem 
um gosto bem diferente. Os fes-
tivais são festas coletivas, que 
reúnem comunidades em torno 
de uma mesma comemoração. 
Estar em um festival é fazer 
parte desta comunidade não-
virtual, é trocar experiências e 
melhorar a sua respiração, seu 
olhar, seu modo de encarar a 
vida.

Quando você organiza um fes-
tival assim, que tem filmes de 

várias partes do mundo e não 
cobra ingresso, você precisa ser 
muito determinado, ter muita 
persistência e acreditar no seu 
projeto mesmo quando está 
sem dinheiro.

Fico pensando em Belo 
Horizonte, esta cidade em que 
cresci, que conheço assim como 
a palma da minha mão, e penso 
por que aqui não tem um mon-
te de festivais como o INDIE? 
De música, de dança, de artes 
gráficas, cênicas, street-art? Por 
que é tão difícil fazer um festi-
val aqui e mantê-lo vivo?

Esta última pergunta tem se re-
petido na minha mente, porque 
para que um festival como o 
INDIE aconteça, a cidade pre-
cisa desejar isto. Não só as pes-
soas que freqüentam o festival 
assiduamente, mas isto envolve 
outras questões que dizem res-
peito à mentalidade empresa-
rial, ao hábito de se estar envol-

vido com eventos culturais e de 
valorizá-los como algo impor-
tante para a vida da cidade. 

Temos visto a cada ano mais 
e mais pessoas freqüentando 
o INDIE, lotando as salas e 
querendo que a experiência 
se repita a cada ano. O núme-
ro de espectadores já passa de 
100.000. Por incrível que pare-
ça, isto não garante a continui-
dade do projeto.

Insistiremos com a idéia de ser 
INDIE. Hoje somos mais madu-
ros, mas o INDIE ainda é uma 
criança, faz 7 anos este ano, e 
não gosto nem de pensar na 
idéia de festival “consagrado”. 
Temos uma preocupação cons-
tante com o que somos, com 
nossa impermanência.
 
Não queremos fazer um festi-
val que seja cópia de ninguém. 
Não queremos seguir nenhuma 
“receita de bolo” de festivais e 

nem cumprir a risca uma sé-
rie de condições “inventadas” 
por outros para sermos um 
festival. Talvez por isso muitos 
estranhem nosso modo de ser 
INDIE. Mas ele existe e estamos 
criando algumas regras e pen-
samentos livres para sermos 
um festival único. Sério, inde-
pendente e livre!

Talvez você ache que a palavra 
“livre” não queira dizer mais 
nada hoje em dia. Para o INDIE, 
é tudo.

Ser INDIE significa fazer um 
festival de idéias, e não de apa-
rências. Ser INDIE significa 
não ter que agradar, nem fazer 
favores, nem puxar o saco de 
ninguém. Ser INDIE é colocar 
o cinema no centro dos pensa-
mentos que norteiam as esco-
lhas de uma programação. Ser 
INDIE é cumprir as metas que 
foram traçadas, respeitando seu 
público, seus patrocinadores, e 

a comunidade.

Tenho um desejo in-
tenso de que cada 
um que freqüenta o 
INDIE se sinta plena-
mente envolvido com 
os filmes que viu e 
com os que ainda verá 
em sua vida, e que 
contamine todos a sua 
volta com este prazer 
tão secreto, íntimo, e 
ao mesmo tempo co-
letivo de ir a um festi-
val de cinema.

Francesca Azzi é direto-
ra da Zeta Filmes em Belo 
Horizonte.  É coordenado-
ra do INDIE desde 2001 
e do FLUXUS - Festival 
Internacional de Cinema 
na Internet. É jornalista 
especializada em cinema e 
novas mídias, mestre em 
Comunicação e Semiótica 
pela PUC-SP e curado-
ra na área audiovisual. 
Atualmente mora em São 
Paulo.

Café com pipocA

Uma ou duas conversas sobre ser indie
Francesca Azzi, diretora do  INDIE - Mostra de Cinema Mundial, faz uma reflexão sobre cinema, festivais e Belo Horizonte
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Bruno Golgher

No dia 5 de maio, sábado, Rui 
Rothe-Neves e Georg Wink lan-
çam o volume “entre a guerra e 
o muro”. Cinco poetas alemães 
do pós-guerra, nunca antes edi-
tados por aqui, foram seleciona-
dos e  traduzidos pelos autores, 
que ainda contribuíram com 
notas explicativas. 

Realmente é data para se co-
memorar. Foram mais de 10 
anos entre o início do pro-
jeto e a efetiva publicação. 
Kurt Bartsch, Volker Braun, 
Hans-Curt Flemming, Helmut 
Heissenbüttel e Reiner Kunze 
são apresentados nessa co-edi-
ção da Tessitura Editora e da 
FALE/UFMG.

Esse volume é uma contribui-
ção importante para a divulga-
ção no Brasil da poesia alemã 
do pós-guerra, ainda escassa-
mente editada. 

Tango Berlin
Für Katharina Thalbach

Wir laden ein zum Tanz auf dem Vulkan.
Der rote Schein, den Sie am Himmel sahn

Das war das gute alte Abendrot
Doch bald danach fängt etwas anderes an.

Berlin, dein Tänzer ist der Tod.

Es tanzt ein Mann mit einer schönen Frau.
Die Strasse still, das Licht der Frühe grau

Indes im Fernen schon der Himmel loht
Von Feuer, Blut, man weiss es nicht genau.

Berlin, dein Tänzer ist der Tod.

Es tanzen alle, Vater Mutter Sohn
Nach Dunkler Trommel und Sirenenton

Der uns seit Stunden von den Dächern droht
Es sterben alle, Vater Mutter Sohn.

Berlin, dein Tänzer ist der Tod.

Kurt Bartsch

Tango Berlin
Para Katharina Thalbach

Venham para a dança em cima do vulcão
O que viram no céu, o vermelho clarão

Era o bom e velho fim de tarde
Mas o que vem a seguir não é isso, não

Berlim, teu dançarino é a morte

Dança um homem com uma bela dama
A rua calma, de manhã a luz é cinza

na medida em que ao longe o céu se enche
de fogo, sangue, não há quem saiba

Berlim, teu dançarino é a morte 

Dançam todos, o pai a mãe e o filho
ao rufo turvo e às sirenes, o canto

que há horas dos telhados avisa: má sorte
Morrem todos, o pai e mãe e o filho

Berlim, teu dançarino é a morte 

Kurt Bartsch

Das Eigentum

Da bin ich noch: mein Land geht in den Westen.
KRIEG DEN HÜTTEN FRIEDE DEN PALÄSTEN.

Ich selber habe ihm den Tritt versetzt.
Es wirft sich weg and seine magre Zierde.

Dem Winter folgt der Sommer der Begierde.
Und ich kann bleiben wo der Pfeffer wächst.
Und unverständlich wird mein ganzer Text.
Was ich niemals besass, wird mir entrissen.
Was ich nicht lebte, wird ich ewig missen.
Dir Hoffnung lag im Weg wie eine Falle.

Mein Eigentum, jetzt habt ihrs auf der Kralle.
Wann sagte ich wieder mein und meine alle.

Volker Braun

A propriedade

Ainda estou aqui: meu país vai pro Oeste.
GUERRA AOS BARRACOS PAZ AOS PALACETES

Fui eu mesmo que lhe dei uns chutes.
Vai pro lixo com pouca jóia postiça.
Ao inverno segue o verão da cobiça.

E eu posso partir pros quintos do inferno.
E não se entende nada do meu texto todo.

Arrancam-me o que nunca possuí.
Sentirei saudades do que não vivi.

A esperança jazia no caminho, uma cilada.
Minha propriedade, vocês a têm na garra.
Quand’usar de novo minha dizendo toda.

Volker Braun

ein zettel an meiner tür:

ich bin
auf der suche nach

mir
daher bin ich

vorübergehend nicht 
anzutreffen

bis dahin ist
was aussieht wie ich
nur die verpackung 

Hans-Curt Flemming

 

um bilhete na minha 
porta:

estou 
em busca de

mim
daí que não

me encontrem por enquanto

até lá
o que se parece comigo é

só a embalagem

Hans-Curt Flemming

Letras em pautA
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Letras do Café: Por que tradu-
zir Beowulf?
Erick Ramalho: Toda pessoa 
que trabalha com literatura, 
quer como pesquisador/pro-
fessor, quer como autor, tem 
como objeto de estudo os tex-
tos primários, isto é, os textos 
literários propriamente ditos. 
É sobre esses textos primários 
que se lançam os textos secun-
dários, que são os textos teó-
ricos que buscam interpretar 
e explicar os primeiros. Para 
quem se dedica, como eu, à li-
teratura medieval e à literatura 
renascentista, trabalhar com 
os textos primários (também 
chamados, nesse caso, de do-
cumentos) é fundamental. É 
preciso estabelecer as formas 
mais confiáveis dos textos, 
sua recepção pelos séculos 
posteriores e suas interpreta-
ções. Traduzir um texto como 
Beowulf, escrito em inglês an-
tigo, uma língua falada séculos 
antes de Shakespeare, é uma 
forma de fazer este trabalho de 
estabelecimento de texto, de 
atividade crítica (pois as notas 
e a introdução dão conta dos 
problemas de interpretação e 
de recepção do poema), além 
de divulgar o poema para um 
público maior (alguns medie-
valistas brasileiros que não 
lêem em inglês antigo já vi-
nham me pedindo esta tradu-
ção há algum tempo). Assim, 
traduzir Beowulf é, ao mesmo 
tempo, um exercício literário 
(já que se trata de uma tradu-
ção em versos) e de pesquisa 
que justifica a minha relação 
com a literatura. Além disso, 
a tradução nasce, como toda 
tradução artística, do prazer 
sublime de lidar com o texto 
literário em sua essência. No 
caso de Beowulf, a dificuldade 
da língua, a complexidade do 
texto, a quantidade de pesqui-
sa que exige constituem um 

enorme desafio; é isto que de-
seja um tradutor literário.

LC: Quais foram os maiores de-
safios para a tradução?
ER: A própria língua em que o 
poema foi escrito (um registro 
formal e específico de um dos 
dialetos do inglês antigo que 
era falado na Inglaterra do iní-
cio da Idade Média) e a riqueza 
dos recursos literários do po-
ema. O inglês antigo, mesmo 
na Inglaterra, é estudado como 
idioma estrangeiro e por um 
número reduzido de pessoas 
que se concentra sobretudo em 
Oxford e Cambridge. No po-
ema, aparece uma linguagem 
formal e repleta de recursos 
literários e retóricos que muito 
dificulta sua tradução. Mas são 
estas dificuldades que moti-
vam e enobrecem o trabalho de 
tradução. Sem isso, a tradução 
literária seria tarefa insípida, 
sistemática e de tendências à 
burocratização, e, portanto, eu 
não seria tradutor nem literato.

LC: É correto considerar 
Beowulf o marco zero da lite-
ratura inglesa e, com efeito, da 
própria língua inglesa?
ER: É difícil, se não impossível, 
determinar uma origem especí-
fica para a literatura inglesa, as-
sim como para qualquer outra 
literatura. Qual seria, por exem-
plo, o ‘marco zero’ da literatu-
ra brasileira? Em geral, diz-se 
que Cædmon, um poeta ante-
rior ao Beowulf, seria ‘o pai da 
Literatura Inglesa’, o que, em si, 
não faz muito sentido. Beowulf 
é, entretanto, a forma mais signi-
ficativa de expressão literária da 
primeira fase da língua inglesa, 
o primeiro título do cânone in-
glês, conquanto discutível seja 
a noção de cânone. Já a língua 
inglesa tem registros escritos 
mais antigos, ainda em alfabeto 
rúnico, que são bem anteriores 

ao Beowulf. Digamos, portan-
to, que Beowulf se encontre nas 
origens da expressão literária 
inglesa.

LC: O Sr. traduziu Beowulf e 
Shakespeare. São pelo menos 
600 anos entre o primeiro e o 
segundo. Como avaliar a trans-
formação da língua e da litera-
tura inglesas nesse período?
ER: O que mais fascina nas 
línguas é que elas são vivas, ja-
mais estáticas. Neste momento 
em que conversamos, a língua 
portuguesa e a língua inglesa 
estão a passar por transforma-
ções. Entre o inglês de Beowulf 
(o inglês antigo) e o inglês de 
Shakespeare (o inglês do início 
da modernidade) existiu a fase 
do inglês médio (o inglês fala-
do por Geoffrey Chaucer, por 
exemplo) que é indicativo das 
transformações mais importan-
tes. O inglês antigo é essencial-
mente germânico, muito pare-
cido com o alemão moderno, e 
com as línguas da Escandinávia, 
sobretudo o islandês. As vogais 
do inglês antigo têm sons conti-
nentais, ou seja, /a/ com som de 
/a/, /e/ com som de /e/, o que se 
modificou com o Great Vowel 
Shift, a grande mudança vocá-
lica que, consolidada na época 
de Shakespeare, deu ao inglês 
os sons que apresenta hoje. 
Além disso, o inglês médio 
trouxe ao inglês, com a invasão 
dos Normandos, vocábulos la-
tinos e gregos por via do fran-
cês. O inglês de Shakespeare já 
é muito próximo do inglês que 
falamos hoje, com um vocabu-
lário em grande parte latino 
e com os sons das vogais que 
não seguem, digamos, regras 
muito rígidas que não aquela, 
instintiva, do ‘it sounds good’ 
(soa bem, então está correto). 
Existem características comuns, 
que também não são poucas. 
Tanto em inglês antigo quanto 

no inglês de Shakespeare, por 
exemplo, o /r/ era bem pronun-
ciado (talvez até vibrante, como 
ainda se escuta em alguns dia-
letos da Escócia) em palavras 
como car  e art, contrariamente 
à norma culta do inglês britâ-
nico contemporâneo, em que o 
/r/, nesses casos, serve apenas 
para alongar a vogal /a/.

LC: Quem já traduziu 
Shakespeare no Brasil? Como o 
Sr. avalia as traduções?
ER: Vários são os tradutores de 
Shakespeare no Brasil. Oscar 
Mendes, Carlos Alberto Nunes 
e Bárbara Heliodora estão entre 
os mais conhecidos e citados. As 
traduções variam em qualidade 
e em problemas. O maior deles 
é a falta de uma linguagem que 
seja ao mesmo tempo poética e 
que funcione no palco. As peças 
de Shakespeare pertencem ao 
palco e não se pode traduzi-las 
como se fossem textos para se-
rem lidos em silêncio. Como bem 
sabe Aimara 
R e s e n d e , 
que também 
é tradutora 
shakespearia-
na, o inglês de 
Shakespeare é 
belíssimo, mas, 
na maioria das 
vezes, simples, 
isto é, direto e 
sem laivos de 
pseudo-erudi-
ção. O tradutor 
não pode, por-
tanto, querer 
tornar o texto 
de Shakespeare 
um reduto de 
formalismos e 
palavras raras. 
Tem que obter 
um texto que 
flua bem na 
boca dos ato-
res, que tenha 

possibilidades cênicas, pois só 
assim é shakespeariano. Um 
outro problema grave da maio-
ria das traduções é o desconhe-
cimento das gírias e dos duplos 
sentidos do inglês da época de 
Shakespeare. Nas comédias, so-
bretudo, as palavras são utiliza-
das com duplos sentidos e, se o 
tradutor desconhece o sentido, 
em geral pejorativo, desses ter-
mos, o texto em português deixa 
de ser cômico. Por exemplo, a 
palavra ‘stones’ não quer dizer 
simplesmente ‘pedras’, mas é 
também uma gíria da época 
para ‘testículos’, e Shakespeare 
vale-se desse duplo sentido em 
Sonho de Uma Noite de Verão, 
o que naturalmente tem que 
aparecer, também, na tradução.

LC: O Sr. já tem novos projetos 
de tradução?
  Sim. Dedico-me no momento 
a poemas escritos em latim e 
em grego por poetas ingleses 

Continua na próxima página
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Rodrigo James

O termo audiovisual sempre 
me intrigou. De uns tempos 
para cá, toda e qualquer peça 
artística que trabalha com al-
gum tipo de imagem em mo-
vimento passou a ser cataloga-
da como parte de um mundo 
audiovisual. Nada contra esta 
classificação. Todavia, por 
mais que isto pareça comum 
aos nossos ouvidos, o termo 
acaba por juntar dois tipos de 
manifestações artísticas dis-
tintas em uma: imagem e som. 
Audição e visão trabalhando 
juntas e separadas, ao mesmo 
tempo.

Trocando o simples pelo com-
plexo, em que momento da 
história o ser humano perce-
beu que a imagem em movi-
mento necessitava de um algo 
mais que aguçasse os ouvidos 
para completar o processo? 
Em “O Cantor de Jazz”, filme 
de 1927 em que pela primeira 
vez o público pode ouvir na 
telona a voz de um ator (no 
caso, Al Jolson)? Pode até ser 
que as primeiras experiências 
do tipo tenham acontecido an-
tes disto, mas foi a partir daí 
que os olhos dos espectadores 
se encheram de lágrimas ao 
perceberem que era mais do 
que necessário os dois senti-
dos caminharem juntos.

Não é exagero dizer que a par-
tir daí o mundo das imagens 
em movimento se tornou mais 
audiovisual, na acepção do 
termo. Para se chegar na era 
dos musicais hollywoodianos 
foi um pulo nem tão exten-
so assim. Gente como Busby 
Berkeley, Gene Kelly, Stanley 
Donen e toda a era de ouro 
da grande fábrica de sonhos 
cinematográficos da história 
transformou a música em um 
elemento tão importante nes-
te processo, que ela passou a 
protagonizar películas ao lado 
dos atores. Ou alguém conse-

gue enxergar aquele que tal-
vez seja o clássico maior desta 
era – “Cantando na Chuva” 
– sem ouvi-lo?

Som e imagem se tornaram 
tão intimamente ligados que 
deram origem a outras formas 
de expressão artísticas que não 
mais poderiam ser chamados 
de cinema, de imagem filma-
da com som ou de qualquer 
definição simplista. Ao mes-
mo tempo em que os figurões 
da indústria cinematográfica 
perceberam que tinham uma 
galinha dos ovos de ouro nas 
mãos, seus correspondentes 
na indústria fonográfica tam-
bém arregalaram seus olhos e 
ouvidos para isto, mas demo-
raram ainda algumas décadas 
até chegarem à conclusão que 
era necessário inverterem a si-
tuação e criaram o videoclipe. 
A princípio concebido para ser 
apenas uma peça promocional 
de alguma canção, o formato 
acabou por revolucionar o 
próprio meio audiovisual e 
deu um nó definitivo nas duas 
expressões artísticas.

A partir daí, tudo se misturou: 
linguagem, estética, técnica e 
tudo mais que se relacionava 
com o mundo das imagens em 
movimento sofreram influên-
cia dos videoclipes e influen-
ciaram de volta. O resultado 
disto tudo é um emaranhado 
de referências tão novas quan-

to antigas, que confundem e 
trazem prazer aos espectado-
res/ouvintes ao mesmo tempo, 
criando novos paradigmas. 
Ou você conseguiria dizer a 
diferença em termos estilísti-
cos entre a abertura do filme 
“Closer”, com a chapante can-
ção “The Blower´s Daughter”, 
de Damien Rice do videoclipe 
“The Scientist”, do Coldplay, 
para ficarmos em apenas uma 
citação?

Tornou-se impossível para 
cada um de nós separar qual-
quer uma destas manifesta-
ções artísticas de outras. Hoje, 
se vamos ao cinema e nos 
emocionamos com as histó-
rias e performances ali apre-
sentadas, a culpa é em grande 
parte de sua trilha sonora que 
não sai de nossa cabeça e que 
depois é consumida em CDs, 
DVDs, shows ao vivo dos 
artistas, videoclipes promo-
cionais do filme e da canção. 
Todos nós temos em nossos 
sub-conscientes as trilhas so-
noras de nossas vidas, retratos 
do nosso cotidiano, que ascen-
deram a esta categoria porque 
a indústria nos acostumou a 
pensar assim. Se neste mundo 
moderno, os formatos e lin-
guagens nos confundem e não 
nos deixam mais pensar line-
armente, nossos sentidos, no 
final das contas, filtram tudo 
e transformam em música e 
imagem. Simples assim...

renascentistas. Estou a tradu-
zir, do latim para o inglês, uma 
elegia de Thomas Campion. 
Planejo traduzir alguns desses 
poemas também para a língua 
portuguesa. Um projeto antigo, 
que ainda quero realizar, é tra-
duzir para o inglês um poema 
de Sousândrade intitulado ‘Dá 
Meia-Noite’, cujos versos ro-
mânticos têm, em si, uma índo-
le inglesa bem curiosa.

LC: Quais escritores ingleses 
contemporâneos chamam a sua 
atenção? Por quê?
 Cliff Forshaw (que recente-
mente publicou The Pterodactyl 
Wing), um antigo professor 
meu, exerce uma influência es-
sencial sobre mim, que é clara 
na minha escrita, no meu so-
taque e nas minhas aulas. Ele 
é um poeta de Liverpool que 
fez mestrado em Cambridge e 
doutorado em Oxford. Também 

traduziu alguns poemas de 
Fernando Pessoa para o inglês. 
A especialidade dele também é 
literatura renascentista e, além 
de erudito, é um exímio poeta. 
Dos mais conhecidos, chamam 
minha atenção Angela Carter 
(sobretudo Nights at the Circus), 
Ted Hughes (não exatamen-
te Birthday Letters) e Salman 
Rushdie, que não é exatamente 
inglês, mas que faz literatura 
inglesa, por uma dessas idios-
sincrasias essenciais às contra-
dições que dão vida à Inglaterra. 
Também o Seamus Heaney, poe-
ta irlandês que traduziu Beowulf 
para o inglês moderno, é exímio 
em sua arte. Alguns outros me 
chamam a atenção de forma 
negativa, pois são tomados de 
um certo comportamento politi-
camente correto e ipso facto por 
uma ausência de provocação e 
humor que não condizem com 
as letras inglesas.
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Belo Horizonte, maio de 2007

Letras do Café: Quem criou o 
Cineclube, e quando foi isso? 
Quem são as pessoas envolvi-
das? 
Theo Duarte: O Cineclube foi 
criado em maio de 2005 por 
mim, Rogério Brittes, Ruth 
Beirigo e Pedro Kalil. Outros 
amigos ajudaram depois de 
alguns meses, enquanto os 
integrantes originais foram 
saindo por razões diversas. 
Em Dezembro do ano passa-
do o Cineclube teve que parar 
por falta de colaboradores. 
Mas logo em seguida algumas 
pessoas se dispuseram a aju-
dar, o que tornou possível a 
nossa volta no próximo dia 11 
de maio. De envolvidos desde 
o início, só eu mesmo.

LC: Onde fica o Cineclube, 
quando são as sessões, e quan-
to custa?
TD: O Cineclube aconte-
ce no Centro de Cultura de 
Belo Horizonte, na Rua da 
Bahia 1149, na esquina com a 
Augusto de Lima. As sessões 
ocorrem às sextas, agora em 
novo horário: 19:30. E é de 
graça, e sempre será!

LC: Qual é o critério de seleção 
dos filmes e da escolha dos te-
mas para as mostras?
TD: O principal critério que 
seguimos é o de que os filmes 
a serem exibidos não podem 
ser encontrados em formato 
DVD ou VHS no Brasil. Por 
causa disso temos a tendência 
de escolher filmes raros que, 
talvez por sua radicalidade 
estética, temática, política, ou 
simplesmente pela ineficiência 
das distribuidoras nacionais, 
não foram lançados no Brasil. 
Outro critério é o de que as le-
gendas dos filmes possam ser 
traduzidas para o português. 
A escolha dos temas é bem li-
vre, já que o número de filmes 

que seguem os critérios acima 
descrito é enorme. Partimos 
em geral de um filme que que-
remos muito exibir e a partir 
disso pensamos em outros fil-
mes que possam formar uma 
mostra coerente. 

LC: Como vocês conseguem 
filmes tão raros e com legen-
das em português?
TD: Os filmes vêm do exterior, 
em formato de vídeo, e as le-
gendas são traduzidas e acres-
centadas pela própria equipe 
do Cineclube.

LC: Quais foram as mostras 
mais marcantes até hoje?
TD: É difícil escolher algu-
mas dentre as mais de 20... 
Acho que as mostras mais 
marcantes para mim foram 
as do diretor francês Robert 
Bresson e uma outra de filmes 
da Nouvelle Vague Japonesa. 
Mesmo com filmes tão obs-
curos e, em alguns casos, bas-
tante herméticos, o público 
chegou até a crescer durante 
o mês destas mostras, o que 
nos indicou que as pesso-
as gostaram do que viram e 
recomendaram, já que não 
houve praticamente nenhu-
ma divulgação. As sessões de 
“Faces”, de John Cassavete, e 
“O Enforcamento”, de Nagisa 
Oshima, também foram mar-
cantes para mim, já que eu 
só pude ter contato com estas 
obras-primas (em tela gran-
de!) através destas mostras. 

LC: Como é a relação com o 
público? Vocês sentem que 
está se consolidando? Que 
frutos o Cineclube rende além 
da exibição dos filmes?
TD: A relação com o público 
é bem próxima na medida 
em que nós, organizadores, 
estamos em todas as sessões, 
abertos a sugestões, críticas, 

recomendações de filmes, 
mostras, etc. Sem puxa-sa-
quismo, mas é o mínimo que 
poderíamos oferecer a um 
público tão respeitoso. Não 
lembro de alguma sessão nes-
tes dois anos em que pessoas 
conversavam alto atrapalhan-
do a exibição do filme ou con-
versavam alegremente pelo 
telefone celular. Ao longo da 
história do Cineclube tam-
bém já se formou um público 
cativo que comparece a pra-
ticamente todas as sessões, o 
que nos parece um indício da 
nossa consolidação no mun-
do da cinefilia de BH.

LC: Existem outros projetos 
relacionados ao Cineclube? 
(site, festas, oficinas, etc)
TD: Há um site bem desatuali-
zado (www.subterraneos.cjb.
net) e outro com a lista com-
pleta de todos os filmes que já 
foram exibidos (http://refra-
tor.wikia.com/wiki/Filmes). O 
nosso interesse é só o cineclu-
be mesmo, não temos outros 
projetos relacionados.

LC: Como os interessados po-
dem entrar em contato e ficar 
sabendo da programação do 
Cineclube?
TD: Para receber a programa-
ção semanal do cineclube é só 
mandar um e-mail para cine-
sub@gmail.com

LC: Quais são as próximas 
mostras agendadas?
TD: A mostra do mês de Maio 
será dedicada ao diretor espa-
nhol Victor Erice, e a de Junho 
aos filmes “marginais” japo-
neses da década de 1970.

LC: Theo, muito obrigado pela 
entrevista, e muito obrigado 
pelo ótimo trabalho que você 
e sua equipe vêm realizando.
TD: Obrigado digo eu!

Há 2 anos na ativa, o Cineclube Subterrâneos exibe filmes raros e 
desconhecidos, gratuitamente, com o apoio da PBH. Theo Duarte, 
diretor do Cineclube, nos conta um pouco mais sobre essa experiência

Próximas atrações
O mês de maio no Cineclube Subterrâneos é dedicado 

ao diretor espanhol Victor Erice

11.05 “O Espírito da Colméia”, de Victor Erice
  (“El Espíritu de la Colmena”, Espanha, 1973). 97 
min. Direção e roteiro: Victor Erice. Com: Ana Torrent, 
Fernando Gómez, Teresa Gimpera e Isabel Tellería
 Total: 1h 37 min

18.05  “O Sul”, de Victor Erice
 (“El Sur”, Espanha/França, 1983). 95 min. Direção 
e roteiro: Victor Erice. Com: Icíar Bollaín, Omero Anto-
nutti, Lola Cardona, Rafaela Aparicio e Aurore Clément
 • “Regreso al Sur – Entrevista a Victor Erice” (Espa-
nha, 2003). 21 min. TV Española.
 Total: 1h 56 min

25.05 “O Sol do Marmeleiro”, de Victor Erice
 (“El Sol del Membrillo”, Espanha, 1982). 133 min. 
Direção e roteiro: Victor Erice. Com: Antonio López 
Garcia, Marina Moreno, Enrique Gran, Maria López e 
Carmen López
 Total: 2h13 min

Abaixo do radar
Café com pipocA
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Mário Corrêa

Com uma produção de cinema 
de animação que, por diversos 
motivos, não consegue alcan-
çar as massas, o Brasil sempre 
importou desenhos animados. 
Notadamente, as animações 
da Disney e da Hanna-Barbera 
dominaram o gosto e o merca-
do nacional por décadas.

No entanto, os últimos anos 
foram marcados pelo que é 
considerado por muitos uma 
verdadeira invasão. A entra-
da definitiva da animação ja-
ponesa – chamada de anime 
pelos os iniciados – no mer-
cado nacional, com dúzias de 
lançamentos todo ano, é tanto 
aclamada pelos fãs do gênero 
quanto repudiada por aqueles 
que vêem com maus olhos a 
maneira com que o desenho 
nipônico tem se imposto fren-
te às outras opções.

Hoje, a TV paga já conta com 
um canal totalmente dedicado 
ao anime, e nos outros canais 

especializados em animação a 
presença do gênero é cada vez 
maior. Os que fazem mais su-
cesso, logo passam a ser trans-
mitidos pelos canais abertos, e 
o conhecido Dragon Ball Z já 
ganhou o “horário nobre” da 
manhã da Rede Globo, sendo 
o último desenho a ser exibido 
antes dos jornais do meio-dia.

E não é só no Brasil que os ani-
mes se candidatam ao título de 
invasores. Alemanha, França e 
até mesmo os Estados Unidos 
também consomem cada vez 
mais a animação japonesa, 
que passa a ser copiada pelos 
produtores dos próprios paí-
ses invadidos. No entanto, nos 
países que possuíam uma pro-
dução local expressiva, que 
aos poucos dá lugar a cópias 
baratas do trabalho japonês, a 
crítica à invasão faz sentido. 

Já no Brasil, o que detratores 
do gênero percebem é que es-
tamos apenas trocando o for-
çoso domínio exercido pela 
animação americana no nos-

so mercado de animação por 
uma influência cultural que 
está presente em solo brasilei-
ro há pelo menos meio século: 
os japoneses.

Atualmente, a população ja-
ponesa do Brasil está estima-
da em um milhão e quinhen-
tas mil pessoas, sendo a maior 
população nipônica fora do 
Japão. A miscigenação, evita-
da pelos primeiros imigran-
tes, que sonhavam em voltar 
ao Japão após enriquecerem 
no Brasil, hoje é comum até 
dentro das comunidades já 
instaladas aqui.

No início do século passado, o 
Japão, um país pequeno, vivia 
uma explosão demográfica 
sem precedentes, enquanto o 
Brasil, de proporções conti-
nentais, precisava de mão-de-
obra para a plantação de café, 
força motriz de nossa econo-
mia na época. Logo os dois go-
vernos fecharam um acordo, e 
em 1908 chegava no porto de 
Santos o navio Kasato Maru, 

com 165 fa-
mílias japone-
sas que iriam 
trabalhar nas 
plantações no 
interior de São 
Paulo.

Com o início 
da Primeira 
G u e r r a 
Mundial, em 
1914, a imi-
gração nipô-
nica explodiu. 
Após o gover-
no estaduni-
dense proibir 
a entrada de 
mão-de-obra 
japonesa no 
país, e países 
como Canadá 

e Austrália imporem sérias 
restrições à entrada de orien-
tais durante os anos 1920, o 
Brasil tornou-se o principal 
destino daquele povo. Na dé-
cada seguinte, o Brasil já abri-
gava a maior colônia japonesa 
fora daquele país. Entre 1917 e 
1940, vieram 164 mil japoneses 
para o Brasil, a maioria deles 
indo para São Paulo e dando 
corpo à enorme colônia nipô-
nica que hoje existe no estado.

Naquela época, a “invasão” 
japonesa já não era vista com 
bons olhos, especialmen-
te pelo governo, que prefe-
ria a mão-de-obra européia. 
Durante o governo Getúlio 
Vargas, a imigração chegou a 
ser proibida, e manifestações 
da cultura japonesa eram con-
sideradas crime, uma vez que 
o Japão foi um dos países que 
compuseram o Eixo durante 
a Segunda Guerra Mundial, 
enquanto o Brasil apoiava os 
Aliados.

Além da forte presença dos 
trabalhadores vindos do ou-
tro lado do mundo, as rela-
ções comerciais entre os dois 
países também se estreitaram 
após a Segunda Guerra. Os in-
vestimentos japoneses foram 
essenciais para impulsionar a 
siderúrgica Usiminas na dé-
cada de 50. Atualmente, a em-
presa é líder nacional da fabri-
cação de aços planos e possui 
a Nippon Steel como uma de 
suas maiores acionistas. Ainda 
em Minas Gerais, a Cenibra 
(Celulose Nipo-Brasileira), 
fundada na década de 70, é 
outro exemplo da presença ni-
pônica em nossa economia.

Voltando ao campo da anima-
ção, poucos podem se lembrar, 
mas Speed Racer e O Oitavo 
Homem foram transmitidos 

pela TV brasileira no final dos 
anos 1960 e início dos 1970. A 
animação do intrépido pilo-
to de corrida arregimenta fãs 
até hoje, tanto os mais velhos 
quanto a nova geração, que 
ainda pode ver o desenho na 
TV paga.

Os anos 1990 foram decisivos 
para o crescimento do anime no 
Brasil. Cavaleiros do Zodíaco, 
Shurato, Yu Yu Hakusho, den-
tre outros, ganharam as telas 
da extinta Rede Manchete e 
do SBT. No ano 2000 a Rede 
Bandeirantes e a Rede Globo 
se renderam ao fenômeno e 
começaram a transmitir os po-
pulares Dragon Ball Z, Slayers 
e outros desenhos de olhos 
grandes.

Os cinemas brasileiros sempre 
foram dominados pelas ani-
mações da Warner Bros., da 
Fox, da Pixar e de uma dúzia 
de estúdios norte-america-
nos. Até 2003. Naquele ano, A 
Viagem de Chihiro, de um dos 
grandes mestres da animação 
japonesa, Hayao Miyazaki, 
ganhou o Oscar de melhor 
animação, após concorrer com 
quatro longas estadunidenses. 
O prêmio consagrou o anime 
internacionalmente, levando, 
pela primeira vez no Brasil, a 
uma grande distribuição de 
um longa animado japonês 
nos cinemas.

A força que os desenhos japo-
neses ganham no Brasil repre-
senta uma aproximação tardia 
de sociedades que já cami-
nham juntas há um século. Ao 
percebermos a ligação históri-
ca entre as culturas dos dois 
países, devemos nos questio-
nar se estamos realmente sen-
do invadidos pelo Japão, ou 
apenas sendo libertados dos 
Estados Unidos.

Café com pipocA

Adeus, Mickey! Olá, Totoro!
O jornalista Mário Corrêa analisa a “invasão” dos desenhos japoneses no Brasil. Seria 
uma nova onda de imperialismo cultural, ou apenas um retorno às nossas origens?



Café com pipocA

Letras do Café: Vamos às apre-
sentações...
Antônio Fialho: Meu nome é 
Antônio Fialho, sou animador 
de personagens e professor 
de Cinema de Animação da 
Escola de Belas Artes (EBA) 
da UFMG. Lá me graduei em 
Cinema de Animação e concluí 
o Mestrado em Artes Visuais, 
embora não tivesse ingressa-
do na escola com o objetivo de 
aprender animação (eu nem 
sabia que existia essa habilita-
ção na UFMG). Fiquei fascina-
do com a possibilidade de dar 

vida a um personagem, crian-
do uma seqüência de desenhos 
no papel. Depois de me formar 
e trabalhar com animação pu-
blicitária em BH, cursei uma 
Pós-Graduação em Animação 
Clássica no Canadá, onde re-
alizei meu primeiro curta, 
“Monolitre”, em 1998. Essa 
experiência possibilitou minha 
participação em produções 
para o mercado internacional, 
como os filmes “Spirit, o Corcel 
Indomável”, e “Asterix e os 
Vikings”. Depois disso voltei 
ao Brasil, e consegui realizar 

meu segundo curta-metragem, 
“Bandeira”, que foi concluído 
no final do ano passado.

LC: Qual era a idéia inicial do 
“Bandeira”, e como vocês arti-
cularam o visual do filme com 
o tema?
AF: Esse projeto foi fruto de 
uma troca de idéias com a ro-
teirista e produtora do filme, 
Ana Lúcia Andrade. Pensamos 
em usar a animação para falar 
sobre as tensões das relações 
humanas no espaço urbano. 
Para isso, fizemos analogias, 

relacionando animais em ex-
tinção com os excluídos da 
sociedade, e animais domésti-
cos representando os cidadãos 
comuns. Essa analogia surgiu 
do princípio de que a preocu-
pação que se tem com a pre-
servação de espécies animais 
deveria também ser refletida 
à questão humana – como se 
alguns valores humanísticos 
estivessem se extingüindo.

LC: Qual foi a técnica de ani-
mação utilizada no filme?
AF: “Bandeira” foi realizado 

com o tradicional desenho so-
bre papel, acrescido de uma 
finalização em computador 
que explicita os traços a lá-
pis, ao contrário dos desenhos 
animados feitos para cinema 
que limpam estes traços an-
tes de colorir os personagens. 
Praticamente tudo que não era 
personagem foi animado por 
computador (objetos e efeitos 
especiais), o que liberou os 
animadores de tarefas mui-
to mecânicas. O computador 
acelerou e facilitou o demo-
rado e dispendioso processo 
de realização de um filme em 
desenho animado, mas ainda 
cabe ao artista/animador a es-
colha da mídia que mais lhe 
apetece na hora de executar 
determinada cena.

LC: E como foi o processo de 
produção?
AF: O projeto foi selecionado 
em um concurso do Ministério 
da Cultura. A concepção vi-
sual elaborada para o filme 
exigiu, além do meu trabalho 
como diretor e animador, a 
contratação de uma equipe ar-
tística especializada que foi se 
ampliando durante os 5 meses 
de produção. Inicialmente a 
equipe tinha um animador, um 
diretor de arte, dois coloristas 
digitais, um editor e um músi-
co; no final do projeto, a equi-
pe tinha seis animadores de 
personagens, três animadores 
assistentes, e dois animado-
res de efeitos visuais. Coube 
a mim a animação do perso-
nagem principal, a supervisão 
artística da equipe, o desenho 
dos cenários e o planejamento 
das cenas. É importante res-
saltar que essa equipe artística 
foi formada somente por alu-
nos e ex-alunos da Escola de 
Belas Artes da UFMG, além 
da participação da professora 
Ana Lúcia.

LC: Belo Horizonte tem a úni-
ca escola de graduação em ci-
nema de animação do Brasil e 
pouca gente sabe disso. Fale 

Continua na próxima página

Uma arte laboriosa, mas apaixonante
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Programação de Maio
 Letras do Café

Lançamento da edição de maio, 
dedicada ao Cinema. Editor 
convidado: Daniel Poeira
Sexta-feira, 04.05, 20:00

 Salão de Fotografia
Abertura da Exposição de 
Fotografias de Márcia Renó 
Macedo. Curadoria Maria Clara 
Valente
Terça-feira, 08.05, 16:00

 Café TV
Projeção de Fotografias de Márcia 
Renó Macedo. Curadoria Maria 
Clara Valente.
Terça-feira, 08.05, 20:00

 Lançamento de livros
• entre a guerra e o muro: cinco 
poetas alemães, seleção, tradução e
notas de Rui Rothe-Neves & Georg 
Wink, Tessitura Editora
• Beowulf, tradução, introdução 
e notas Erick Ramalho, Tessitura 
Editora
Sábado, 05.05, 11:00

 Jazz com Todas as Letras
• Enéias Xavier e Írio Júnior
Domingo, 06.05, 19:30
• Olívia Trio
Domingo, 13.05, 19:30
• Quarteto Agú
Domingo, 20.05, 19:30
• Juarez Moreira
Domingo, 27.05, 19:30

 DJs no Café
• 01.05 DJ Corisco
• 03.05 DJ Bio Pepper
• 04.05 DJs Carlinha e Danelectro
• 05.05 DJ El Cabrón
• 10.05 DJ Seu Muniz
• 11.05 DJ Fred Pessoa
• 12.05 DJ Penélope
• 17.05 DJ Bitt
• 18.05 DJ Matatas
• 19.05 Discotecário Chanceler
• 24.05 DJ Rebequinha
• 25.05 DJ Fausto
• 26.05 DJ Alex C.

Café com pipocA
um pouco sobre a história da 
escola, a atual situação dela, e 
os planos futuros.
Na década de 1980, a Escola de 
Belas Artes criou um núcleo de 
animação no Departamento 
de Fotografia e Cinema, re-
sultado de uma parceria do 
governo brasileiro com algu-
mas universidades brasileiras 
e um importante instituto de 
producao do governo cana-
dense, o National Film Board. 
A habilitação em Cinema de 
Animação teve sua grade cur-
ricular reestruturada há pouco 
tempo, com um aumento ex-
pressivo de sua carga teórica 
e, principalmente, na realiza-
ção dos filmes de graduação. 
O novo curso de Artes Visuais 
da escola pretende estender 
o ensino fundamental da ani-
mação, incorporando as téc-
nicas digitais com suas novas 
mídias.

LC: As leis de incentivo são 
uma boa forma de financiar 
filmes de animação no Brasil? 
Existem leis específicas para 
animação?
AF: Embora sejam um impor-
tante trabalho para incentivo 
daqueles que desejam se tor-
nar animadores profissionais, 
as políticas culturais precisam 
abarcar programas de susten-
tação para a produção efetiva 
de projetos de animação em 
escala serial. Um bom exem-
plo seriam leis para propiciar 
uma reserva de mercado para 

a área, tal qual em paises como 
Canadá e Franca. Parece ser a 
única solução vislumbrada no 
momento para se estabelecer a 
producao de series animadas 
genuinamente nacionais.

LC: Recentemente a Disney 
abandonou seu departamen-
to de desenhos animados e 
comprou a Pixar para ser seu 
departamento de animação. 
Enquanto isso, George Lucas 
contratou Gendy Tartakowsky 
(Meninas Superpoderosas, 
Samurai Jack) para dirigir o 
departamento de animação 
da Lucasarts, com animação 
2D. Como você enxerga essa 
guerra das técnicas de anima-
ção, e como isso afeta a manei-
ra como o público absorve os 
filmes? O roteiro ainda vence 
no final?
AF: Acredito que seja sempre 
saudável que a linguagem 
dessa arte contemple a diver-
sificação técnica para buscar 
novos rumos artísticos, já que 
a riqueza de possibilidades 
artísticas propiciadas pela 
animação parece ser ilimita-
da. A busca de expressividade 
técnico-artistica pode atá con-
seguir um deslumbramento 
visual sobre o publico, mas 
não consegue sustentar uma 
história sem um roteiro bem 
estruturado e coerente com o 
tema escolhido. Nesse senti-
do, o deslumbramento com 
a ousadia técnica computa-
dorizada de empresas bem 

sucedidas, como a Pixar, por 
exemplo, poderiam até mas-
carar um enredo mal elabora-
do. Mas ocorre  exatamente o 
contrario: a empresa vem se 
sustentando como a líder no 
segmento de animação para 
cinema exatamente porque 
sempre pesquisou temas ins-
tigantes.

LC: Depois de toda essa luta, 
baixos orçamentos, trabalho 
duro, ainda vale a pena fazer 
animação?
AF: Animação vai sempre ser 
fruto de um trabalho laborio-
so, qualquer que seja o orça-
mento disponível para a reali-
zação de um filme. Por detrás 
dessa conjunção de habilida-
des artísticas de que se consti-
tui o cinema de animação, es-
conde-se a árdua tarefa de se 
criar um conjunto de imagens 
seqüenciais, minuciosamente 
articuladas para emular o rit-
mo com que um personagem 
caminha ou expressa seus 
sentimentos. Muitos talentos 
desistem dessa atividade pro-
fissional quando se deparam 
com a pouca valorização do 
mercado. No entanto, esque-
cem que a natureza dessa arte 
reside exatamente na articula-
ção entre as imagens criadas 
pelo animador. Imagens que 
não apenas sugerem movi-
mento, mas emulam a própria 
vida. Claro, o desenho anima-
do é uma arte extremamente 
laboriosa, mas apaixonante.

Acústica CD
Tel.: (31) 3281 6720

Arquivo Público Mineiro (APM)
Tel.: (31) 3269 1167

Art Vídeo
Tel.: (31) 3221 4778

Biblioteca Pública Estadual Luiz 
de Bessa
Tel.: (31) 3269 1166

Casa do Baile
Tel.: (31) 3277 7443
 
Café com Letras
Tel.: (31) 3225 9973

Celma Albuquerque Galeria 
de Arte
Tel.: (31) 3227 6494
 
Central do Estudante
Tel.: (31) 3282 1868

Centro de Cultura Belo 
Horizonte
Tel.: (31) 3277 4607
 
DiscoMania
Tel.: (31) 3227 6696

Espaço Vivo
Tel.: (31) 3261 8171

Fundação Clóvis Salgado
Tel.: (31) 3237 7399

Fund. de Arte de Ouro Preto 
(FAOP)
Tel.: (31) 3551 2014

Fundação Municipal de 
Cultura
Tel.: (31) 3277 4620

Guitar Shop
Tel.: (31) 3261 4595

Hard Core Body Piercing e 
Tatuagem
Tel.: (31) 3282 4411
        (31) 3264 5757

Museu de Arte da Pampulha
Tel.: (31) 3277 7946

Museu Histórico Abílio Barreto
Tel.: (31) 3277 8573

Museu Mineiro
Tel.: (31) 3269 1168

Rádio Inconfidência
Tel.: (31) 3203 0300

Rede Minas
Tel.: (31) 3289 9000

Royal Savassi Apart Hotel
Tel.: (31) 3247 6999

Teatro Francisco Nunes
Tel.: (31) 3277 6325

Teatro Marília
Tel.: (31) 3277 6319

Universidade Fumec
Tel.: (31) 3228 3000

Usina
Tel.: (31) 3261 3368

Saiba onde encontrar 
seu exemplar gratuito 

do ‘Letras do Café’


