




METROPOLIS

Neste mês de março despedimo-nos de António-Pedro Vasconcelos, cineasta 

mentor do cinema novo e que durante meio século �lmou várias obras populares 

como «O Lugar do Morto», «Jaime» e «Call Girl».  Além de realizador, desempenhou 

um papel cívico em diversos momentos da vida portuguesa, defendendo as suas 

posições com elegante e clara frontalidade. Também não esquecemos A-PV como 

autor de programas televisivos culturais, editor de suplementos de imprensa, 

jornalista e crítico de cinema.  Em meio século de democracia ele foi um grande e 

empenhado defensor de um cinema português maior!

O # 104 da METROPOLIS é editado num mês em que a temporada de prémios 

atingiu o clímax com a cerimónia de entrega dos Óscares, onde assistimos à 

consagração de «Oppenheimer», um dos sucessos de bilheteira do ano passado, 

e da mestria do cineasta Christopher Nolan. Esta edição dos Óscares foi das menos 

surpreendentes dos anos recentes como se con�rmou através do sucesso de 

«Oppenheimer» que recebeu 7 prémios em 13 nomeações – desde há 15 anos com 

«Quem Quer Ser Bilionário?» que o �lme mais nomeado não recebia tantos prémios. 

De um modo geral podemos concluir que foi uma temporada de prémios foi muito 

previsível considerando que «Anatomia de Uma Queda», premiado com a Palma de 

Ouro no Festival de Cannes também recolheu as principais estatuetas dos Césares 

e da Academia Europeia de Cinema, e que «Pobres Criaturas» além do Leão de 

Ouro, no festival de Veneza, foi o segundo �lme mais bem distinguido nos óscares. 
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ERRO 404

CAÇA-FANTASMAS: O IMPÉRIO DO GELO

AMOR EM SANGUE

A METROPOLIS levanta o véu sobre a grande aventura dos ghostbusters no seu regresso a Nova 

Iorque.

A muito apreciada criadora Patrícia Sequeira conversou com a METROPOLIS sobre o seu último 

projecto que tem Inês Aires Pereira como protagonista.   

A realizadora Rose Glass e as estrelas do �lme Kristen Stewart e Anna Baryshnikov explicam a química 

por detrás de um �lme alucinante.  

MCKENNA GRACE, GIL KENAN, LOGAN KIM
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Será que o novo e muito 
aguardado «Megalopolis», 
de Francis Ford Coppola, 
vai ser um dos títulos 
emblemáticos da edição de 
2024 do Festival de Cannes 
(14/25 maio)? A expectativa 
é tanto maior quanto a 

última longa-metragem de Coppola que chegou 
ao circuito comercial, «Twixt»/«A Ilusão», tem 
data de 2011. Sem esquecer, claro, que a sua 
performance na Côte d’Azur está longe de ser 
banal, tendo ganho duas Palmas de Ouro: a 
primeira em 1974 com “O Vigilante”; a segunda 
em 1979, com “Apocalypse Now” (ex-aequo 
com «O Tambor», de Volker Schlöndorff). 

A memória de «O Vigilante» é, neste momento, 
particularmente sugestiva — e não apenas 
porque o filme está a completar 50 anos; 
também porque nele encontramos sinais 
de uma evolução tecnológica cujos efeitos 
muito reais persistem nas nossas sociedades. 

Em termos esquemáticos, «O Vigilante» (título 
original: «�e Conversation») centra-se na 
actividade de Harry Caul, especialista em 
dispositivos sonoros de vigilância, personagem 
eminentemente trágica que surge, além do mais, 
através de uma das mais notáveis composições 
de Gene Hackman. Acontece que Harry está 

contratado para escutar as relações (as conversas, 
precisamente) de um casal, trabalho que aceita 
sem ter qualquer informação esclarecedora sobre 
as razões que movem aqueles que o contrataram. 
À medida que os dias passam, começa a 
suspeitar que as suas gravações podem ser uma 
matéria que interessa a uma rede criminosa 
apostada em assassinar o casal escutado... 

Meio século depois, escusado será sublinhar 
que os poderes perversos da tecnologia não 
desapareceram do nosso quotidiano e, mais do 
que isso, das convulsões políticas, económicas e 
bélicas do nosso mundo. Da invasão da privacidade 
até às possibilidades, umas fascinantes, outras 
inquietantes, da Inteligência Artificial, sabemos 
(ou não sabemos) que há sofisticados circuitos 
tecnológicos capazes de influenciar, ou até mesmo 
manipular, os recantos mais íntimos das nossas 
existências.
 
A modernidade do filme de Coppola é tanto mais 
intensa e perturbante quanto «O Vigilante» não 
se apresenta como uma tese abstracta, antes 
uma observação metódica de um um mundo 
cujo realismo não exclui o assombramento dos 
fantasmas. São assim os filmes que deixam marcas 
indeléveis na história do cinema: a sua energia 
integra as marcas do tempo em que nasceram, 
persistindo no futuro, agora presente, em que os 
podemos descobrir.

A MODERNIDADE DE FRANCIS FORD 
COPPOLA

OPINIÃO
JOÃO LOPES
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Uma geografia diferente 
dos muitos relevos que o 
Brasil já expôs em telas 
estrangeiras se prepara para 
ganhar mundo à boleia na 
potência estética de «Filho 
do Mangue», da cineasta 
Eliana Caffé. A sua obra se 

debruça sobre os recantos mais profundos do 
seu país. Basta ver as joias da sua carreira, como 
«Kenoma» (laureado em Biarritz, na França, em 
1998) e «Narradores de Javé» [Narradores de Javé] 
(indicado ao troféu Tigre do Festival de Roterdão, 
na Holanda em 2003), para entender o seu modo 
de olhar o real. A sua nova longa-metragem é 
produzida por Fernando Muniz e Beto Rodrigues 
e foi rodada no Rio Grande do Norte, na região de 
Barra do Cunhaú. Em «Filho do Mangue», o ator 
Felipe Camargo é um dos sóis de uma constelação 
de talentos: Roney Villela, Titina Medeiros, 
Jeneffer Setti, �iago Justino, Genilda Maria, 
Luana Cavalcante. O guião é assinado pelo eterno 
colaborador de Eliane – o dramaturgo Luís Alberto 
de Abreu, autor de «Lima Barreto - Ao Terceiro 
Dia». A sua escrita conversa com a literatura 
de Sérgio Prado, no romance “O Capitão”, para 
extrair um lirismo peculiar ao universo de Caffé. 

A realizadora reservou importantes participações 
para os moradores do Cunhaú e para população 
indígena Potiguara Katu. Vão estar em cena 
ainda membros da Associação dos Ostreicultores 
de Canguaretama e a comunidade do Porto 
Cooperativa. Atrizes e atores profissionais do Rio 
Grande do Norte estão no projeto, mas há uma 
aposta essencial ao cinema de Eliane em vivências 
de intérpretes não profissionais, vide «Era o 
Hotel Cambridge» [�e Cambridge Squatter], 
que foi ovacionado no Festival de San Sebastián, 
em 2016. «Filho do Mangue» tem como eixo um 
pescador, Pedro Chão (Felipe Camargo), homem 
de mau caráter, individualista e desregrado, que 
aparece ferido e sem memória na sua comunidade 
ribeirinha. O povo acusa-o de roubo e tenta, 
em vão, que ele recupere a memória e devolva o 
dinheiro. Num julgamento popular, vem à tona 
uma trama que envolve desvio de uma verba 
pública, violência doméstica e tráfego sexual 
de jovens locais. Condenado ao isolamento, ele 
perambula pela comunidade em busca do seu 
lugar. Um novo sentido de vida renasce quando, 
através da construção de uma engenhoca 
inusitada, ele encontra algo fundamental na 
força da coletividade. É um filme que contesta 
invisibilidades.

MANGUE VÍVIDO 

CINEMA BRASILEIRO
RODRIGO FONSECA
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Um dos realizadores mais 
destacados da sua geração, 
Christopher Nolan conseguiu 
arrecadar dois Óscares após 
cinco nomeações em que 
bateu na “trave”. A primeira 
aconteceu bem cedo, graças 
ao argumento de «Memento» 

(2000), escrito com o irmão Jonathan Nolan, 
recebendo depois indicações duplas da Academia 
por «A Origem» (2010) e «Dunquerque» (2017).
 
Quando citamos filmes do cineasta, poucos, 
provavelmente, se vão lembrar de «Following» 
(1998), a sua primeira longa-metragem. A custo, 
Nolan gravou sobretudo ao fim de semana, já 
que grande parte da equipa e dos atores tinham 
outros trabalhos. Não obstante, foi este filme, 
humilde à imagem de tantos outros, que lhe 
permitiu abrir as portas a «Memento» (2000), já 
com outra capacidade de investimento. O resto é 
história.
 
O seu «Oppenheimer» (2023) foi um dos grandes 
protagonistas dos Óscares 2024, ao vencer sete 
estatuetas. Nolan leva para casa as de Melhor 
Realização e Melhor Filme, perdendo a de 
Argumento Adaptado para «American Fiction» 
(2023). Reconhecido pela crítica e pelo público, 
é ainda o realizador que tem mais filmes no 

Top 250 do IMDb, com oito filmes. «Cavaleiro 
das Trevas» (2008) continua a ser o mais bem 
colocado, na terceira posição, sendo que só perde 
para «Os Condenados de Shawshank» (1994) e 
«O Padrinho» (1972).
 
Inspirado pelo film noir e por argumentos 
mais elaboradas, muitas vezes com recurso a 
twists totalmente inesperados, foi premiado 
por um dos seus filmes mais “sérios”. O seu 
sentido estético, a par do equilíbrio entre o 
argumento e a realização, são sinal do seu 
perfecionismo e da qualidade dos seus filmes, 
em que o espectador é totalmente envolvido 
pela narrativa. A sua participação constante 
em todos os processos desde cedo é sem dúvida 
uma mais-valia, que garante a sua assinatura 
como elemento diferenciador do “seu” cinema. 

Curiosamente, se este fosse um multiverso, 
qual blockbuster da Marvel, em certos universos 
o meu filme favorito, «Memento» (2000), não 
existiria. Quantos cineastas desistem, por falta 
de verba ou de oportunidade, de seguir a carreira 
dos seus sonhos? Numa altura em que Nolan é 
apontado como uma referência na realização, e 
até nos filmes de super-heróis pela sua trilogia 
do Batman, seria possível imaginar o cinema sem 
ele? Possível seria, mas não seria, certamente, a 
mesma coisa.

CHRISTOPHER NOLAN, FINALMENTE 
CHEGOU O SEU MEMENTO

CINEDOQUE
SARA QUELHAS
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e viria a dar início a uma saga. 

A obra misturava o sobrenatu-
ral, ficção científica e a comédia, 
através da história de cientistas 
que decidem abrir o seu negócio 
de caça-fantasmas quando um 
portal para outra dimensão é ab-
erto em Nova Iorque. A realização 
estava a cargo de Ivan Reitman, 
com argumento de Dan Aykroyd, 

“If there's something strange/
In your neighborhood/Who you 
gonna call? Ghostbusters!”. Assim 
começava a música interpretada 
por Ray Parker Jr., uma música 
marcante do Cinema e também da 
década de 1980. O tema, nomea-
do para o Óscar de Melhor Músi-
ca, acompanhava as aventuras de 
«Os Caça-Fantasmas»(1984), que 
conquistou fãs em todo o mundo 

HISTÓRIA

A família Spengler regressa ao 

quartel de bombeiros em Nova 

Iorque e junta-se aos caça-

fantasmas originais que estão 

dedicados, num laboratório 

secreto, a a�nar a tecnologia de 

destruição de fantasmas.

Quando a descoberta de um 

antigo artefato liberta uma força 

maligna, as duas gerações de 

Caça-Fantasmas precisam de se 

unir para salvar o mundo de uma 

segunda Era do Gelo.

caça  
fantasmas 

o império 

do gelo

Os Caça-Fantasmas estão de 

volta para mais uma aventura 

que junta diferentes gerações 

da saga. Conheça, neste especial 

da METROPOLIS, alguns dos 

detalhes de «Caça-Fantasmas: O 

Império do Gelo». 

TATIANA HENRIQUES

A SAGA FANTASMAGÓRICA
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Harold Ramis e Rick Moranis. Os 
papéis principais foram entreg-
ues a Bill Murray, Ernie Hudson, 
Sigourney Weaver, bem como 
Aykroyd e Ramis. O filme recebeu 
duas nomeações aos Óscares - 
também na categoria de Melhores 
Efeitos Visuais - e arrecadou mais 
de 290 milhões de dólares nas bil-
heteiras mundiais, num sucesso 
que garantiu a produção da seque-

la, lançada em 1989, mantendo 
o realizador e elenco principal. 

Décadas depois, chegou às salas 
um reboot no feminino, realizado 
por Paul Feig e protagonizado por 
Melissa McCarthy, Kristen Wiig, 
Kate McKinnon e Leslie Jones, 
além da participação especial de 
Chris Hemsworth. O filme, que 
não foi tão bem recebido como 

obras anteriores, não faz par-
te do arco original, ao contrário 
de «Caça-Fantasmas: O Legado»  
(2021), que segue os acontecimen-
tos de «Os Caça-Fantasmas II». 
 
O filme lançado em 2021 apre-
sentou um novo elenco, compos-
to por Paul Rudd (protagonista 
de várias comédias e intérprete 
do Homem-Formiga no Univer-
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ança quando estreou «Os Caça-Fan-
tasmas». Agora, enquanto ar-
gumentista e produtor, volta ao 
universo que notabilizou a carreira 
de Ivan Reitman, que faleceu pou-
cos meses depois do lançamento de 
«Caça-Fantasmas: O Legado». “Uma 
das grandes experiências da minha 
vida foi fazer esse filme com o meu 
pai”, diz Jason Reitman, que revela 
que ainda contou ao pai a ideia para 
«Caça-Fantasmas: O Império do 
Gelo»: “foi a última história que con-
tei ao meu pai - a história de Frozen 
Empire, uma nova aventura para 

«Caça-Fantasmas: O Império do 
Gelo» vai estreitar, ainda mais, a con-
exão entre passado e presente. Na 
história, a família Spengler regressa 
ao local onde tudo começou, o quar-
tel de bombeiros em Nova Iorque. 
Lá, vai juntar-se à equipa original 
dos Caça-Fantasmas. Juntos, terão 
de unir forças para proteger o mun-
do de um temível vilão que leva as 
suas vítimas a ficarem completa-
mente congeladas até se desfazer-
em em pequenas partículas de gelo. 

Jason Reitman ainda era uma cri-

REGRESSO A NOVA IORQUE

so Cinematográfico da Marvel), 
Carrie Coon (nomeada ao Emmy 
pela série «Fargo»), Finn Wolf-
hard (estrela da série «Stranger 
Things») e Mckenna Grace (que 
se destacou na série «A História 
de Uma Serva» [«The Hand-
maid's Tale»]). A obra, realizada 
por Jason Reitman (filho de Ivan 
Reitman), fazia a ligação com a 
história original, contando com 
os atores da primeira obra e a pro-
dução de Ivan. O argumento foi 
assinado por Jason Reitman e Gil 
Kenan.
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os caça-fantasmas em Manhattan”. 

Para a nova obra, há lugar para um 
novo realizador, Gil Kenan, que 
também assina o argumento e que 
conta, no seu currículo, com no-
meação ao Óscar de Melhor Filme 
de Animação por «A Casa Fantas-
ma» (2006). O cineasta considera 
que a saga “colocou a fasquia muito 
alta. Todos os filmes que vieram an-
tes têm momentos cinematográfi-
cos indeléveis. Estamos todos a ten-
tar criar um filme digno do logótipo 
dos Caça-Fantasmas”. Tal como ac-

ontece com os vários filmes da saga, 
o objetivo é cativar a atenção mes-
mo do público que não tenha visto 
nenhuma das obras anteriores, mas, 
claro, com momentos que pretend-
em agradar os fãs de longa data. 

O produtor Jason Blumenfeld 
revela que o novo filme retoma a 
história após os acontecimentos da 
obra anterior, em que “os Caça-Fan-
tasmas estão a aprender a tornar-se 
numa família. Fizeram do quartel 
dos bombeiros a sua casa, a sua 
oficina, o seu laboratório”. Kenan 

assinala que “parte da tensão é a 
interação entre a vida e o trabalho, 
encontrar o equilíbrio. Os postes 
de fogo vão dos quartos para a coz-
inha, depois para os cacifos onde 
vestem os fatos de voo e colocam 
as mochilas de protões; o carro fica 
no rés do chão. Essa tensão natural 
entre o que somos como família e o 
que somos como Caça-Fantasmas 
está no centro desta história”.

WILLIAM ATHERTON, ERNIE HUDSON, MCKENNA GRACE, CARRIE COON, PAUL RUDD, FINN WOLFHARD
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Como não poderia deixar de ser, 
estão de regresso, para este novo 
filme, criaturas muito especiais 
que têm marcado a saga, como 
os fantasmas, mas também al-
guns monstros. Aliás, alguns dos 
momentos mais marcantes das 
obras são, justamente, protago-
nizadas por estes sobrenaturais, 
como o Stay-Puft de marshmal-

low em forma gigante, a figura 
de ectoplasma Slimer ou Gozer.  

Desde «Caça-Fantasmas: O Lega-
do» que Kenan e Reitman tinham 
como objetivo que o aspeto visual 
dos fantasmas fosse consistente 
com os filmes de 1984 e 1989, 
sendo este um aspeto crucial num 

filme Caça-Fantasmas e que en-
volve vários aspetos da produção, 
em particular da simbiose entre 
dois departamentos: Efeitos Espe-
ciais e Efeitos Visuais. O primeiro 
constrói e opera qualquer efeito 
captado fisicamente, como nev-
oeiro ou explosões, enquanto o 
segundo passa por imagens com-
putorizadas, num trabalho de 
pós-produção baseado na com-
posição ou animação - tudo o que 
é conseguido na pós-produção 
através de composição ou ani-
mação. “O melhor de dois mun-
dos pode ser encontrado quando 
se tem efeitos visuais a apoiar 
efeitos físicos. As coisas parecem 
mais realistas quando as podemos 

filmar - e, muitas vezes, os efeitos 
físicos podem ir muito longe, mas 
podem precisar de uma pequena 
ajuda. Se pudermos filmar algo e 
ajudar pintando um fio ou escon-
dendo um marionetista, o público 
vê algo que parece fotografica-
mente real, mesmo que seja im-
possível”, assinala Eric Brevig, re-
sponsável pelo departamento de 
Efeitos Visuais. 
 
«Caça-Fantasmas: O Império do 
Gelo» vai aumentar o leque de 
criaturas a partir da influência 
da série animada «Os Caça-Fan-
tasmas». Estas são algumas das 
participações monstruosas da 
obra: Sewer Dragon (um fantas-

ADORÁVEIS CRIATURAS
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ma azul cintilante do tamanho de 
um autocarro e com uma longa 
cauda); Slimer (como não chegou 
a ser apanhado pelos Caça-Fan-
tasmas em 1994, continua em 
Nova-Iorque); minipufts (as cri-
aturas de marshmallow estão de 
volta, mas agora multiplicar-
am-se); Phosphor (fantasma ul-
travioleta que parece flutuar, com 
tentáculos ondulantes); Garra-
ka (o líder dos mortos), que tem 
mais importância na história. 

O poder de Garraka é o “frio da 
morte”, já que congela, literal-
mente, as pessoas de medo. Aliás, 
não apenas as pessoas, mas a Ter-
ra e todos os que nela habitam. 

A sua entrada na história surge 
através de Nadeem, que vende 
alguns objetos da sua falecida 
avó para sobreviver, entre os 
quais se inclui um velho globo de 
latão que julga ser o ideal para o 
Caça-Fantasmas Ray Stantz ana-
lisar. Contudo, quando tal acon-
tece, descobre-se que o globo é, 
na verdade, uma antiga prisão 
que contém o demónio Garraka.  

O papel de Nadeem é interpre-
tado por Kumail Nanjiani, muito 
ligado à comédia, tendo sido no-
meado para o Óscar de Melhor 
Argumento Original por «Amor 
de Improviso» (2017), mas 
também habituado a filmes de 

ação - foi um dos protagonistas 
de «Eternals (Eternos)» (2021). 
O ator descreve a sua person-
agem: “O que é ótimo no Nadeem 
é que ele engloba o que torna os 
Caça-Fantasmas especiais. É um 
preguiçoso e é completamente 
ignorado por todos à sua volta. 
E é o único que pode enfrentar 
este grande e aterrador demónio 
que pode assustar as pessoas até 
à morte só de olhar para elas. É 
isso que eu adoro - ele é uma per-
sonagem normal, com os pés bem 
assentes na terra... Alguns podem 
chamar-lhe falhado e ele não gos-
ta disso, mas não o pode negar. E, 
de repente, tem de derrotar um 
enorme demónio”.
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peter venkman
Bill Murray tem já uma carreira 
longa, marcada por sucessos como 
«O Feitiço do Tempo» (1993), 
«O Amor É um Lugar Estranho» 
(2003) - pelo qual foi nomeado para 
o Óscar de Melhor Ator Principal 
- e, claro, a saga Caça-Fantasmas, 
em que interpreta Peter Venkman. 
 

Murray revela que gosta particu-
larmente de voltar à saga não só 
pela personagem e pela comédia, 
mas também pelas pessoas com 
quem tem oportunidade de tra-
balhar. “A família, para mim, não é 
o que eu pensava que era quando 
tinha oito anos. Agora, tem um sig-
nificado completamente diferente. 

GALERIA DE PERSONAGENS

Quando estamos a tentar livrar o 
mundo destes fantasmas que nos 
perturbam a todos nas nossas vi-
das, é isso que estamos a fazer 
quando brincamos juntos, quando 
trabalhamos juntos”, destaca.

 
winston zeddemore
Um dos papéis mais famosos do 
ator norte-americano Ernie Hud-
son é Winston Zeddemore, um dos 
originais quatro Caça-Fantasmas. 
Participou também em séries, 
como «Grace and Frankie», e em 
filmes, como «Miss Detective» 
(2000). 
Em «Caça-Fantasmas: O Império 
do Gelo», o ator volta a interpretar 
o papel que lhe deu fama. “O que 

é mesmo fixe é estarmos com uma 
nova geração. Adoro esse aspeto, 
porque o filme original éramos só 
nós - mas agora é um grupo maior, 
40 anos no futuro”, salienta.

ray stantz
Além de dar vida a Ray Stantz, Dan 
Aykroyd é também produtor-exec-
utivo da obra. A participação na 
saga é um dos momentos que lhe 
renderam mais notoriedade, além 
de contar com uma nomeação 
ao Óscar de Melhor Ator Se-
cundário por «Miss Daisy»  (1989).  
Sobre a sua personagem neste 
novo filme, Aykroyd diz que “nes-
ta altura da vida, Ray está a ser 
sustentado financeiramente por E
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Winston. Ainda tem a sua livraria, 
embora a renda seja paga pelo seu 
velho amigo, e anseia muito por 
voltar ao volante do Caddy para 
poder voltar a matar alguns fan-
tasmas, mas isso não está no seu 
destino. Ele é um pouco melancóli-
co e agridoce em relação a isso”.

gary grooberson
Paul Rudd é um dos atores mais 
carismáticos de Hollywood e conta 
já com um longo percurso enquanto 
ator, com papéis marcantes como 
na série «Friends»  ou em filmes 
«Nem Contigo... Nem Sem Ti!» 
(2007), «És o Maior, Meu!» (2009), 
«Aguenta-te aos 40!» (2012), 
mas também no Universo Cine-

matográfico Marvel, dando vida 
ao super-herói Homem-Formiga.  

A sua estreia na saga Caça-Fantas-
mas, como o professor Gary Groo-
berson, aconteceu em «Caça-Fan-
tasmas: O Legado». Depois dos 
muitos desafios nesse filme, Gary 
agora vive com Callie e dois ad-
olescentes, o que traz questões 
adjacentes: “O seu instinto é ser 
amigo dos miúdos, mas, às vezes, é 
preciso ser pai e impor a lei. No en-
tanto, o problema é este - ele não 
é um pai. Só os conhece há dois 
anos. Gosta muito deles e ama-os, 
mas é tudo um pouco indefinido, e 
isso é algo que lhe pesa na cabeça, 
porque sente realmente que esta é 
a sua casa.”

callie
O percurso de Carrie Coon já passou 
pelo teatro, cinema e televisão, sen-
do que faz parte da série «�e Gilded 
Age» e tem já presença confirma-
da na terceira temporada da série 
de grande sucesso «�e White Lo-
tus». No Cinema, o primeiro papel 
de destaque foi no filme «Em Parte 
Incerta» (2014), tendo participado 
também em «Viúvas» (2018) ou «O 
Ninho» (2020).
 
Interpretou Callie pela primeira vez 
em «Caça-Fantasmas: O Legado» 
e volta, agora, a dar vida à mesma 
personagem, mas com contornos 
diferentes. A atriz conta que “tem-
aticamente, o cerne da história 
continua a ser a família, mas não é 

DAN AYKROYD, PATTON OSWALT, LOGAN KIM, MCKENNA GRACE
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o comportamento habitual de uma 
mãe de cinema. Callie está numa 
fase muito boa da sua vida. Tem 
um objetivo, que estava a lutar para 
encontrar. Tomou conta do negócio 
da família e tem muito orgulho nis-
so, e a sua família está a funcionar 
melhor do que nunca. Além disso, 
encontrou em Gary Grooberson 
um parceiro igual e solidário que 
também se juntou ao negócio da 
família e pode pilotar a armadilha 
para drones.” 

 
trevor
Finn Wolfhard tem apenas 21 anos, 
mas a fama há muito que já o al-
cançou. O ator é um dos protago-
nistas da série «Stranger �ings», 
uma das mais sonantes dos últimos 
anos, que se traduziu num dos prin-
cipais sucessos da Netflix e em 15 
prémios Emmy, entre outras estat-

uetas. Wolfhard é também músico 
e, no Cinema, participou em filmes 
como «It» (2017), «O Pintassilgo» 
(2019) e «When You Finish Sav-
ing the World» (2022). Além dis-
so, já realizou a curta-metragem 
«Night Shifts» (2020) e a lon-
ga-metragem «Hell of a Summer» 
(2023), que também protagonizou.  
O ator regressa à saga Caça-Fantas-
mas e fala sobre a sua personagem, 
Trevor: “Está a tentar ser um adulto 
e encontrar o seu lugar na grande 
cidade. Está muito entusiasmado 
por estar longe de Oklahoma”. “Ser 
esmagado pelo Slimer podia ter 
sido muito pior. O departamento 
de efeitos especiais fez um equipa-
mento porreiro que disparou baba 
para fora da minha camisa e para 
toda a minha cara. Até lhe puseram 
um pouco de menta para lhe dar al-
gum sabor. Não foi assim tão mau 
- até foi bastante divertido”, con-

ta sobre uma das cenas do filme. 

phoebe
Mckenna Grace começou por 
chamar a atenção em «Mente Bril-
hante» (2017, ao lado de Chris Ev-
ans, tendo participado também 
em «Eu, Tonya» (2017), «Cap-
tain Marvel (Capitão Marvel)»  
(2019) e na série «A História de 
Uma Serva», que lhe rendeu a no-
meação para um prémio Emmy. 

A jovem volta a interpretar o papel 
de Phoebe em «Caça-Fantasmas: 
O Império do Gelo». Sobre a nova 
obra, a atriz diz que “não só podem-
os ver toda a família a trabalhar em 
conjunto, como é radical a forma 
como o fazem - é super informal. 
Dá para perceber que eles já fazem 
isto há algum tempo e que esta é 
a sua praia. Eles são muito bons a 
apanhar fantasmas". 

ERNIE HUDSON, BILL MURRAY
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emergente que co-escreveu o argu-
mento com Weronika Tofilska. A 
peça que se segue da A24 conta com 
os testemunhos das actrizes e da re-
alizadora abordando a relação cen-
tral de «Amor em Sangue» mas há 
muito mais para ser descoberto pelo 
grande público na estreia do filme 
nas salas de cinema…

Os casais do crime no cinema têm-
se apresentado sob muitas for-
mas, desde desde «Bonnie e Clyde» 
(1967) e «Noivos Sangrentos» 
[«Badlands»] (1973) até «�elma 

A METROPOLIS destaca a dupla a 
Lou e a Daisy [foto] e esperamos 
que faça um grande furor nas salas 
de cinema. E acreditamos que o 
filme vá perdurar durante muitos 
anos na memória dos espectadores. 
«Amor em Sangue» é um filme dia-
bólico e também assente no show 
de interpretação de duas actrizes 
no topo das suas performances. A 
meteórica Kristen Stewart (Lou) e 
a desconhecida Anna Baryshnikov 
(Daisy) que coloca o seu nome no 
radar. O filme foi realizado Rose 
Glass («Saint Maud»), outro talento 

HISTÓRIA

Da realizadora Rose Glass chega 

uma nova e eléctrica história 

de amor A solitária gerente 

de ginásio Lou apaixona-se 

perdidamente por Jackie, uma 

ambiciosa bodybuilder que 

atravessa a cidade em direção a 

Las Vegas em busca do seu sonho.  

Mas o seu amor provoca 

violência, levando-as a 

mergulhar na teia criminosa da 

família Lou.
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& Louise» (1991), «Arizona Jun-
ior» (1987) e «Assassinos Natos» 
(1994). Mas nunca houve um par 
como Lou e Jackie -Lou com o seu 
cabelo cortado, t-shirts de corte, 
segredos profundos e energia intro-
vertida e engarrafada, e Jackie com 
os seus biquínis brilhantes, múscu-
los curvilíneos e o seu instinto de as-
sassina doce e ingénua. Elas podem 
ser um par explosivo, mas também 
se deixam levar pela paixão com o 
facto de estarem loucamente apaix-
onadas. "Apesar de toda a escuridão 
e estranheza destas personagens, o 

que eu adoro é o facto da Kristen e a 
Katy conferirem destaque à doçura, 
ternura e calor na relação de Lou e 
Jackie", afirma Rose Glass.
 
Mesmo quando ela e [a argumen-
tista] Weronika Tofilska estavam a 
escrever o guião, Glass tinha Stew-
art, e apenas Stewart, na sua mente 
como Lou. "Kristen foi a única única 
pessoa a quem oferecemos o papel 
e, felizmente, ela tinha visto «Saint 
Maud» e gostou", recorda Glass. 

Stewart alcançou a fama como Bella 

Swan na popularíssima série popu-
lar série Twilight. Mas a sua carreira, 
desde então, tem seguido uma série 
de direcções notavelmente variadas, 
destacando tanto a sua versatilidade 
como a sua abordagem perspicaz a 
personagens complexas. O seu retra-
to da Princesa Diana em «Spencer», 
de Pablo Larrain, foi nomeada para 
um Óscar e recebeu os prémios �e 
National Film Society de Críticos de 
Cinema e do Círculo de Críticos de 
Cinema de Nova Iorque pelo drama 
psicológico de Olivier Assayas «As 
Nuvens de Sils Maria».
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Nos primeiros dias, Glass preocu-
pou-se com a possibilidade de se 
sentir intimidada no seu segundo 
projeto cinematográfico a trabalhar 
com uma estrela tão grande como 
Stewart. Em vez disso, rapidamente 
encontraram uma sensibilidade e 
sentido de humor partilhados de 
humor. "Kristen é incrivelmente 
realista. Lembro-me de falar com 
ela desde o início e ela disse-me: 'às 
vezes oferecem-nos papéis que pen-
samos, 'Oh, não sei se consigo fazer 
isto. Não sei se o conseguirei con-
cretizar, mas quando li o teu guião, 
pensei, 'bem, quem mais é que vai 
fazer este papel?'"
 
O efeito sísmico que Jackie tem so-

bre a solidão silenciosa de Lou agar-
rou imediatamente Stewart. "Estas 
duas personagens têm uma dinâmi-
ca que nunca tinha visto num filme 
antes", comenta. "Nunca tinha visto 
uma força imparável encontrar uma 
rocha estagnada e a estilhaçar. Não 
é frequente ter este tipo de opor-
tunidade para realmente contrariar 
a ideia de como as mulheres podem 
vencer. Neste filme, ganhamos de 
forma suja, e nem sempre é fácil de 
ver, mas sei que vai fazer vibrar mui-
tas mulheres em todo o universo". 

A mistura de dureza, indiferença, 
exaustão de Lou com o seu pai 
protetor e louco por poder, e a 
disponibilidade para o amor total, 

deram a Stewart muito em que se 
agarrar. "Lou tem este exterior ex-
tremamente feroz, construído pela 
educação criminosa que teve com o 
pai, que acredito que no fundo ela 
admira porque ele tem tanto con-
trolo", diz Stewart. "Acho que a Lou 
quer mesmo ser uma boa pessoa. 
Ela está sempre a fazer coisas para 
limpar a porcaria dos outros. No 
entanto, ela também sabe do que 
é capaz e, quando chega a hora do 
aperto, ela vai proteger o que ama."
 
Em Jackie, Lou encontra uma saída 
para expressar tudo o que tem rep-
rimido. "A Jackie está ligada à cor-
rente", ri-se Stewart. "Ela é aberta, 
porosa, reactiva e viva. Lou fica im-E
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DAVE FRANCO

pressionada com a sua fisicalidade, 
claro, mas ainda mais com a sua 
energia. É tão saliente enquanto 
tudo na Lou é côncavo. Elas sim-
plesmente encaixam-se. Lou ten-
tou tornar-se alguém que ninguém 
notasse e Jackie é um imparável 
unicórnio cintilante".
 
O caminho para encontrar o ator 
para interpretar Jackie foi menos 
suave. Desde cedo, Glass teve a 
noção de que queria uma body-
builder que fosse novata na repre-
sentação e que o público pudesse 
descobrir juntamente com Lou. 
Glass explica: "O objetivo de ter uma 
personagem que uma bodybuilder 
é que isso é inegável, não há nada 

para esconder. Só há uma maneira 
de chegar a esse aspeto e é através 
de anos de trabalho consistente." 

Mas como uma complexa co-líder 
com Kristen Stewart, o papel exi-
giria algumas sérias capacidades de 
representação. Os directores de cast-

ing da Betty Mae decidiram lançar a 
rede para encontrar um novo e ex-
citante talento e vasculharam o país 
à procura de centenas de cassetes. 
"Vimos bodybuilders, pugilistas, lu-
tadores, halterofilistas, pessoas que 
nunca tinham actuado antes, bem 
como muitos actorizes emergentes 
que tinham antecedentes despor-
tivos e que possivelmente poderiam 
ficar em forma" observa Glass. "Vi-

mos muitas actrizes interessantes, 
mas encontrar alguém que pudesse 
encarnar tudo o que precisávamos, 
em termos físicos e de desempen-
ho, começou a parecer impossível." 
À medida que a procura se arrastava 
e as datas das filmagens se aprox-
imavam, os nervos aumentavam 
até que uma nova cara apareceu nas 
cassetes, Katy O'Brian. 
 
"A Katy era tão intrigante", diz 
Glass, "e tinha uma presença mar-
avilhosa no ecrã. Ela realmente se 
destacou quando a pedimos para 
fazer uma leitura química com Kris-
ten. Finalmente olhámos todos uns 
para os outros e pensámos 'graças a 
Deus, acho que a encontrámos'."

 25



«Amor em Sangue» marca o primei-
ro grande papel de Katy M. O'Bri-
an, embora ela tenha sido vista em 
filmes inseridos em sagas como 
«Homem-Formiga e a Vespa: Quan-
tumania» e «�e Mandalorian». 
 
Katy O'Brian diz que não foi fácil 
aceitar tudo isso. "Quando li o 
guião, fiquei aterrorizada, hones-
tamente", confessa. "Sabia que ia 
ser a coisa mais difícil que tinha 
feito na minha carreira. Senti-me 
intimidada e profundamente de-
safiada. Mas apaixonei-me com-
pletamente pela Jackie e sen-
ti que tinha de a interpretar." 

O que mais a apaixonou foi a de-
terminação de Jackie... e a sua 
ferocidade. "Jackie é uma pessoa 
aventureira e cheia de energia", diz 
O'Brian. "Ela vem de um passado 
difícil, mas é motivada pela busca 
da excelência e pelo desejo de ser 
valorizada, amada e vista, como ac-
ontece com muitas pessoas. A sua 
principal motivação é ganhar esta 
grande competição de culturismo. 
Mas quando ela conhece Lou, isso 
dá-lhe uma reviravolta. O drama 
familiar de Lou começa a fazer com 
que ela descarrile. Jackie é como o 
fogo e Lou é como a água. Lou faz a 
mesma coisa todos os dias e Jackie 

é este turbilhão que traz o caos".
 
Artista marcial de carreira, O'Brian 
competiu em tempos no fisicultur-
ismo e ainda faz levantamentos de 
pesos nos seus treinos. Mas não 
estava nem perto do pico da for-
ma competitiva, que é um estado 
de curta duração de máxima mus-
culatura e baixa gordura corporal, 
que não se destina a ser mantido. 
Ela mergulhou de cabeça num pro-
grama de treino intensivo e numa 
dieta rigorosa para continuar a 
construir e aperfeiçoar o físico de 
Jackie. "Trabalhei com o treinador 
Steve Zim, que me deu uma valente E
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ED HARRIS

tareia e me pôs em forma mais 
depressa do que eu imaginava ser 
possível", explica O'Brian. "Eram 
três horas de exercício por dia, mais 
uma dieta e depois um ciclo de de-
sidratação à medida que nos aprox-
imávamos das filmagens. Adorei ter 
a oportunidade de fazer uma rotina 
completa de poses de musculação 
no filme. De certa forma, senti-me 
como se fosse a Jackie, a treinar 
para esta competição, e fi-lo."
 
Ao mesmo tempo, O'Brian que-
ria mergulhar mais fundo na pele 
oleada de Jackie. "Queria que as 
pessoas vissem Jackie como uma 

pessoa e que dessem uma person-
alidade completa a alguém que tem 
uma ambição que não é comum na 
sociedade. Queria que as pessoas 
vissem que não há nada de estran-
ho ou vergonhoso no facto de uma 
mulher ganhar músculo. Pode ha-
ver uma verdadeira beleza nisso".
 
Quando Jackie começa a injetar es-
teróides, no universo do filme, as 
drogas são mais como um feitiço 
encantado, transformando-a in-
stantaneamente numa personagem 
agressiva, temível e semelhante 
ao Incrível Hulk. Ou serão os es-
teróides? "Talvez seja o amor de Lou 

que a está a transformar, da mesma 
forma que o amor pode trazer ao de 
cima algo de sombrio em nós", pen-
sa Glass.
 
Stewart admite ter ficado espanta-
da com o desempenho destemido 
de O'Brian. "Katy está tão disponív-
el, tão presente e tão deslumbrante 
como Jackie. Ela tem aquela capaci-
dade rara de se transformar, e a sua 
transformação deixou-me pasmada 
todos os dias. Ela é poderosa não 
por ser musculada e forte, mas por 
causa da sua vibração. Estou muito 
comovida com a sua presença no 
filme".
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Conversámos com Tiago Guedes 
depois de uma viagem à Lituânia, 
onde está a desenvolver um dos 
seus projetos e sobre o qual mais 
nada diremos (até porque não 
sabemos). Mas sabemos que no 
último ano e meio, o realizador 
esteve ligado a «Diálogos Depois 
do Fim», um filme e uma série 
que se revelaram uma viagem 
verdadeiramente transformadora 
e impactante, durante um período 
de luto particularmente doloroso. 
SARA AFONSO

Sem precisar os anos que 
passaram, Tiago Guedes começa 
por recordar os tempos em que leu 
pela primeira vez o livro de Cesare 
Pavese, «Diálogos com Leucò», 
que dá o tema a este projeto e que 
decorreu de um convite de Paulo 
Branco para uma leitura encenada 
no Teatro D. Maria II, durante o 
LEFFEST – Lisboa Film Festival.  

Não se tendo efetivado esse 
momento, as palavras de Cesare 
Pavese ficaram na memória de 

DIÁLOGOS DEPOIS 
DO FIM

ENTREVISTA

TIAGO 

GUEDES  

REALIZADOR
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Tiago Guedes durante alguns 
anos e só em 2022 voltaram 
a ganhar espaço e forma para 
uma série. “Sempre achei que a 
dimensão do livro precisava de 
um fôlego grande, porque são 27 
contos e eu interessei-me por 19 
e não era fácil fazer apenas um 
filme”, começa por contextualizar. 
Seguiu-se uma conversa com o 
canal RTP2, que “alinhou” no 
projeto e, invertendo a ordem 
natural das séries que geralmente 
se seguem a filmes, primeiro 

surgiu a série e só depois o filme. 
 
O processo de seleção dos 19 
contos para a série não foi difícil, 
pois dos 27 que compõem a 
obra do autor italiano nascido 
em 1908, eram os que mais lhe 
interessavam. No entanto, para 
o filme, a seleção acabaria por se 
tornar muito orgânica e em total 
sintonia com o estado de espírito 
do realizador, revelando-se uma 
grande viagem e uma natural 
ferramenta de cura para esse 

período. “Para o filme, escolhi os 
contos já depois de filmados e teve 
a ver com o momento da vida que 
eu estava a atravessar. Estava a 
viver um luto grande e agarrei-me 
aos contos do Pavese que mais me 
ligavam a essa pessoa. Consegui, 
assim, construir uma espécie 
de percurso pois, para mim, os 
contos ligam-se, apesar de não ser 
uma narrativa comum. A seleção 
surgiu, na verdade, por uma 
questão de temas e eco interno 
que eu tinha da minha relação 
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com cada conto”, partilha Tiago 
Guedes.
 
Definia-se assim “Diálogos 
Depois do Fim”, uma “viagem” 
que vai tocando várias áreas da 
nossa vida. Amor, morte, sexo, 
estar presente no agora, aceitar 
o destino…Temas que sugerem 
alguma urgência de serem 
pensados, numa altura em que o 
mundo se encontra tão disperso. 
“Tem muito a ver com a forma e 
não só com o conteúdo, pois isso 
já está nos textos do Pavese, mas 
a forma como eu quis captar e 
registar tudo está relacionado 
com essa reivindicação de um 
tempo para nós, porque hoje em 

dia a sociedade não te permite 
isso. Estás sempre a dispersar-te 
para qualquer lado. Por isso, fiquei 
muito feliz quando os episódios da 
série e não só o filme passaram em 
cinema – durante o IFFR Festival 
Internacional de Cinema de 
Roterdão – porque a experiência 
da imersão na sala de cinema é 
muito aliada deste objecto. Sem 
essa imersão é mais difícil ter 
essa conexão com as frases que 
ficam a ecoar, com os sentimentos, 
com a viagem que cada um de 
nós constrói, que é o que eu gosto 
mais nestes objetos. A pessoa 
participa de uma forma muito 
ativa, pois é convidada a construir 
toda uma narrativa interna e 

não está apenas a assistir a uma 
história; está, antes, a viver uma 
experiência”, partilha o realizador, 
acrescentando que “tal imersão 
deve-se à escrita do Pavese, mas 
também à forma como os atores 
se apropriaram e entregaram as 
falas, e a forma como a Natureza 
os envolveu e como tudo contribui, 
de certa maneira, para esse tempo, 
um tempo que nos estão a tirar e 
do qual precisamos muito”. 

processo dos atores
Isabel Abreu, Albano Jerónimo, 
Adriano Luz, Joana Ribeiro, 
Miguel Borges, Rita Cabaço, João 
Pedro Mamede ou Luís Araújo 
são apenas alguns dos atores que 
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fazem parte do projeto «Diálogos 
Depois do Fim”. Em cada episódio 
para a série, a abordagem é um 
pouco diferente da do filme, 
havendo uma “antecâmara” de 
cada conto, em que os atores 
falam das suas personagens e 
da abordagem que fizeram às 
mesmas. “Gosto muito do formato 
série porque nos permite uma 
ligação mais rápida ao universo 
do Pavese, exatamente por causa 
dessa conversa que temos com 
eles antes e que nos ajudam a 
enquadrar não só os personagens, 
mas também os vários temas que 
percorrem cada conto, e isso é 
muito útil para quem vai assistir 
ao conto a seguir”, afirma.

Ao todo, e para os 19 contos, são 
39 atores em cena. Num mergulho 
tão profundo como os textos de 
Pavese, o realizador considerou 
importante trazer para primeiro 
plano a força do trabalho criativo 
dos atores. “O ator é uma força de 
colaboração numa criação e aqui 
quis trazer um lado que muitas 
vezes fica invisível e que é a forma 
como cada um aborda e agarra a 
personagem e o texto, e tudo isso é 
muito interessante para mim, até 
como expectador.” 

Para a construção das 
personagens contribuiu não só 
esta aproximação dos atores, mas 
também as conversas com Tiago 

Guedes e João Pedro Vaz, ator 
e coargumentista de «Diálogos 
Depois do Fim», e os colegas de 
conto. “Foi um trabalho quase 
teatral, de dramaturgia, em que 
discutimos o texto de uma ponta 
à outra, ao contrário de um filme 
em que geralmente se discutem e 
ensaiam cenas. Aqui, cada dupla 
trabalha o seu conto como se fosse 
uma mini peça de teatro. De tal 
forma que, durante a rodagem, 
em cada plano/enquadramento, 
os atores faziam o texto todo. São 
sempre 12 minutos de cada plano”, 
complementa.
  
desafios naturais 
Num projeto que demorou mais 



de um ano a filmar, com diversos 
locais e horas de rodagem, muitos 
foram os desafios, nomeadamente 
as mudanças climatéricas. A 
solução foi deixar a Natureza fazer 
parte do filme, na sua mais pura 
essência, principalmente quando 
se filma nos Açores. Rodado nas 
ilhas Faial e Pico – além de Lisboa, 
Setúbal, Guarda, etc –, um dos 
primeiros desafios prendeu-se 
com as condições atmosféricas 
das ilhas plantadas à beira do 
Atlântico. “Quando estamos a 
fazer filmes em continuidade como 
é que o podemos fazer nos Açores 
e no Inverno? Como manter as 
condições meteorológicas? Como 
colar cenas com condições a 

mudarem de um momento para 
o outro?”, questionava-se Tiago 
Guedes.  
 
A resposta veio com a decisão 
de assumir e jogar com essas 
mesmas condições e usar todas 
essas adversidades para fazerem 
parte do projeto. “Aconteceu-nos 
de tudo, desde decórs debaixo 
de água, a mudanças de locais 
em pouco tempo, à urgência de 
filmar um conto inteiro em duas 
horas… Enfim, foi uma grande 
aventura, mas também foi muito 
especial por isso mesmo. Foi muito 
importante para o objeto pois, de 
alguma forma, isso fica impresso”, 
relembra. 

Uma pequena equipa, mas muito 
coesa, foi a chave para vencer 
estas adversidades, a par do 
trabalho de entrega e dedicação 
dos atores. “Há contos em que os 
atores conseguem dizer o texto 
do início ao fim, a levar com 
chuva na cara, vento e frio por 
todo o lado, sem pararem. Isso foi 
muito determinante para o que 
aconteceu e muito bonito de se 
ver”, partilha. 

uma viagem ao som da 
música… e da vida
Outro elemento determinante 
em todo o projeto, foi a banda 
sonora, que teve a participação 
de Hildur Guðnadóttir (não, não 
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tente pronunciar), violoncelista e 
compositora islandesa que ficou 
ainda mais conhecida depois de 
vencer o Óscar pela Banda Sonora 
Original do filme «Joker». Tiago 
Guedes era um grande apreciador 
do seu trabalho e desde o 
seu filme «A Herdade» que o 
realizador aposta em bandas 
sonoras que não cumprem o papel 
normal da música nos filmes. “É 
uma música meio desfeita, umas 
notas que não condicionam e não 
conduzem, e queria essa sensação 
desolada que encontrei nesta 
música do primeiro trabalho 
a solo da Hildur, que sempre 
gostei muito. Trouxe-o para a 
montagem, mesmo sem saber se 

o podíamos usar, mas a nossa 
produtora Ana Pinhão Moura 
conseguiu que a pudéssemos 
utilizar e fiquei muito contente 
porque está muito na génese do 
que pensei. Na verdade, usei esta 
música na preparação daquele 
universo”, admite. 
 
Nos planos de futuro de Tiago 
Guedes, está para breve a 
preparação do “grande projeto 
que tenho em mãos e que é a 
adaptação das obras da trilogia 
[“A infância de Jesus”, “Jesus 
na escola” e “A Morte de Jesus”] 
de J. M. Coetzee, escritor 
sul-africano, laureado com o 
Nobel da Literatura em 2003, 

e que estou a fazer com o Paulo 
Branco. Estamos em fase de 
financiamento e preparação. 
Chama-se «Aqui».”
 
O «Diálogos Depois do Fim» foi 
um projeto duro e cansativo, 
mas é algo que o realizador vai 
guardar como muito positivo. 
“Fez-me bem e ajudou-me num 
período muito difícil. O facto 
de viver esse período a rodar 
esses textos foi muito útil para 
mim. Toda esta experiência foi 
realmente transformadora e 
fez-me mudar em várias coisas. 
Aprendi muito com o processo 
e vou guardá-la para sempre. A 
viagem foi muito boa”, conclui. 



Preparado para filmar «A Farewell to 

Arms», de Ernest Hemingway, com Tom 

Blyth, o inglês Michael Winterbottom 

teve uma produção prolífica, desde a 

sua estreia como realizador (na TV), em 

1989, repetindo a fé na máxima de que 

a qualidade pode (sim) vir na quanti-

dade ao se voltar para o cinema. Es-

treou na televisão dirigindo um docu-

mentário sobre Ingmar Bergman e foi 

imprimir independência e ousadia no 

cinema a partir de 1995, com o thriller 

de tom queer «Butterfly Kiss». Ainda na 

primeira e bem-sucedida fase da sua 

obra, entre os anos 1990 e 2011 (data 

de «Trishna», o seu último hit), ele con-

correu à Palma de Ouro por três vezes. 

Foi disputar a láurea consagrada da 

Croisette com «Benvindo a Sarajevo» 

[«Welcome to Sarajevo»] (1997), «Won-

derland» (1999) e «24 Hour Party Peo-

ple» (2001). Ganhou o Urso de Ouro na 

Berlinale com «Neste Mundo» [«In This 

World»], um amálgama de documen-
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tário e ficção nada ortodoxo. Pouco 

depois, viria ao circuito arthouse com 

um achado: «Nine Songs» (2004), a mis-

turar rock’n’roll e sexo quase explícito.

Chegou a se aproximar dos Óscares 

ao arrancar uma atuação seminal de 

Angelina Jolie em «Um Coração Po-

deroso» [«A Mighty Heart»], produzi-

do por Brad Pitt, em 2007. Três anos 

depois, realizou um “filme escândalo” 

ao adaptar (com requintes de brutali-

dade) «O Assassino em Mim» [«A Killer 

Inside Me»], de Jim Thompson. Na cas-

ta dos grandes diretores provocativos 

da Inglaterra, ele assemelha-se muito 

a Stephen Frears, que tem uma obra 

respeitável, mas não chega a ser reco-

nhecido pela sua autoralidade. Se há 

algo que se reitera em Winterbottom é 

sua capacidade de elevar a geopolítica 

à enésima potência estética, sempre 

tratando de temas atualíssimos de de-

formações sociais.   rodrigo fonseca



O cinema teve sempre a 
capacidade de entreter, mas 
também de nos apresentar 
retratos e históricas verídicas 
que se tornam pertinentes na 
actualidade. «A Terra Prometida» 
teve um grande trabalho de 
pesquisa histórica que ladeiam 
um romance proibido num 
cenário de resistência e conflito na 
Palestina e envolto numa trama 
de espionagem e acção. É um filme 
que os espectadores não querer 
perder.
 
A Inglaterra ficou entre 1920 e 
1948 com um mandato para o 
controlo na região da Palestina 
face aos acordos do pós-Primeira 
Guerra Mundial. O mandato 
inglês ficou marcado por uma falta 

«A Terra Prometida», realizado 
pelo prestigiado Michael 

Winterbottom chegou às salas 
de cinema a 14 de Março. 

Um lançamento de grande 
importância ao ser baseado em 
factos verídicos desenrolados 
na antecâmara da criação do 

estado de Israel. 

JORGE PINTO

de estratégia inglesa e a violência 
no território. Um papel ingrato 
para os ingleses na mediação 
de um conflito entre judeus e 
palestinianos ao mesmo tempo 
que se tentava manter a ordem no 
território e evitar uma escalada 
da violência. As forças britânicas 
tornaram-se o alvo da ira dos 
judeus mais radicais que queriam 
os ingleses fora da Palestina e o 
estabelecimento de uma pátria 
para os judeus. 
 
O thriller no centro desta história 
corre sobre este pano de fundo 
na paixão entre Shoshana 
(Irina Starshenbaum) e �omas 
Wilkin (Douglas Booth). Ela uma 
jornalista judia e a filha de um dos 
fundadores do sionismo socialista 

A TERRA PROMETIDA
MICHAEL WINTERBOTTOM
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e ele um investigador da polícia 
inglesa. A relação de Shoshana 
e �omas irá provocar reações 
inflamadas face a essa ligação e 
à lealdade de ambos perante as 
causas que representam e testando 
o seu amor. Há igualmente uma 
subtrama relacionada com a 
captura e o desmantelamento de 
um grupo paramilitar sionista 
liderado por Avraham Stern (Aury 
Alby) que provocavam atentados 
contra alvos palestinianos. «A 
Terra Prometida» é baseado 
em factos verídicos e importa 
sublinhar a coesão e a riqueza 
desta manta narrativa. 

«A Terra Prometida» foi realizado 
por Michael Winterbottom, um 
autor que há quase trinta anos está 

sempre em cima do acontecimento 
ao apresentar histórias que tecem 
o real com a ficção em cenários que 
marcaram o mundo (Madchester, 
Guerra nos Balcãs, Guantánamo, 
Guerra do Iraque, Pandemia 
Covid-19 em Inglaterra). Portanto 
não nos surpreende a criação deste 
importante filme que estreou 
no último Festival de Cinema de 
Veneza de 2023 (evento realizado 
antes da escalada de violência em 
Israel e nos territórios ocupados 
da Palestina) mas que de facto é 
uma obra representativa de um 
conflito com pelo menos 100 anos 
de existência.
 
A METROPOLIS teve a 
oportunidade única de falar com 
Michael Winterbottom. Foi uma 

longa conversa com um realizador 
que admiro bastante e onde 
procuramos descobrir tudo sobre 
«A Terra Prometida» e ainda houve 
tempo para falar da sua magnifica 
carreira. 

Como surgiu a ideia de seguir a 
carreira de cineasta?
Michael Winterbottom: Em 
criança, eu costumava de ver 
televisão a toda a hora. Naquela 
altura, a televisão mostrava 
ocasionalmente alguns filmes 
interessantes. E depois, suponho 
que quando tinha 13 ou 14 anos, 
comecei a ir ao cinema sozinho 
para tentar encontrar filmes que 
me parecessem interessantes. 
Depois, quando tinha cerca de 14 
ou 15 anos, havia um cineclube 
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na biblioteca da minha cidade e 
estava a passar uma temporada 
do novo cinema alemão. Estava 
a passar Fassbender, Herzog e o 
projetor da sala era de 16 MM. 
E tinha de se mudar a bobine. O 
projetor estava na sala connosco. 
Tínhamos de mudar a bobine 
quando a bobine acabava. E não 
tenho a certeza. Pensei, oh, eu 
podia fazer filmes. Mas acho que 
foi a primeira vez que comecei a 
ver os filmes pensando mais na 
forma como são feitos. Em vez 
de ficar ali sentado a vê-los e a 
apreciá-los. 

Poderia descrever a génese de 
«A Terra Prometida»?
Michael Winterbottom: Sim, 
para ser sincero, o ponto de 
partida foi há muito, quando fui ao 
Festival de Cinema de Jerusalém. 
Tinham dado um prémio a «Um 

Coração Poderoso». E estavam a 
passar alguns filmes que eu tinha 
feito. Normalmente, quando se 
vai a um festival de cinema como 
realizador, entra-se, mostra-se 
o filme e vai-se embora. É uma 
experiência um pouco má, porque 
se vai rapidamente. Como estavam 
a passar alguns filmes, estive lá 
mais tempo e li um livro de Tom 
Segev, um historiador israelita, 
sobre o Mandato Britânico na 
Palestina. Na verdade, a partir da 
Primeira Guerra Mundial, quando 
a Grã-Bretanha estava a governar 
a Palestina como força de ocupação 
e, na altura, o ponto de partida era 
que parecia haver muitos paralelos 
entre a Grã-Bretanha na Palestina 
na década de 1930 e a América e a 
Grã-Bretanha no Iraque em 2008-
2010, ou sempre que a ocupação 
parecia ter entrado como uma 
potência ocupante, sem saber 

realmente o que estávamos a fazer. 
Ficámos lá como uma espécie 
de força policial, sem qualquer 
política, sem qualquer estratégia, 
e criámos uma espécie de caos. 
Foi esse o ponto de partida para o 
filme.

Como foi o processo de 
pesquisa histórica para esta 
obra?
Michael Winterbottom: O ponto 
de partida foi a investigação. 
Lemos o livro, tivemos um 
investigador a trabalhar para nós 
em Israel que depois foi pesquisar 
muitas histórias. Há muitos 
relatos em primeira mão do lado 
britânico, de administradores 
britânicos, etc., da polícia local. 
Há também muitos relatos em 
primeira mão de pessoas dos 
diferentes grupos clandestinos 
judeus, da Hagana, do Irugun, etc. 

HARRY MELLING
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Assim, a primeira e longa fase foi 
a pesquisa, e a segunda fase foi a 
pesquisa em arquivos de filmes. 
Por isso, eu e o Josh [produtor], 
fomos ver muitos arquivos de 
filmes. Há muitos da época e, 
obviamente, há muitos arquivos de 
filmes britânicos porque éramos 
a potência ocupante. Também há 
arquivos de filmes em Israel, e 
depois construímos uma espécie 
de versão de arquivo das coisas que 
ligam a nossa história. Penso que 
essa foi a primeira fase. E depois, 
quando tivemos a história de 
Shoshana e Tom Wilkin, e não me 
lembro, para ser sincero, em que 
fase da investigação encontrámos 
essa história. Mas depois de 
termos essa história, para ser 
sincero, foi um pouco linear.
E a colaboração com os 
argumentistas Laurence Coriat 
e Paul Viragh?
Michael Winterbottom: A 

primeira coisa que fizemos foi 
trabalhar em conjunto com 
o Laurence [Coriat] e depois, 
separadamente, trabalhar com o 
Paul [Viragh]. Por isso, apesar de 
sermos os três, não foi realmente 
uma colaboração a três, foram 
duas colaborações separadas a 
dois. Mas, para ser sincero, uma 
vez que tínhamos a história da 
Shoshana e Tom Wilkin, essa 
história pareceu-me bastante 
simples. O que era atrativo nessa 
história era que parecia que, só por 
contar a história deles, podíamos 
envolver-nos com as forças sociais 
maiores, podíamos envolver-nos 
com a paisagem política, podíamos 
envolver-nos com a violência 
através da história deles. Por isso, 
para mim, não se tratava muito de 
criar uma tapeçaria de histórias 
diferentes. É como se esta fosse 
a sua história central, mas para 
compreender a sua história, temos 

de saber o que se está a passar 
com Geoffrey Morton ou Avraham 
Stern, porque a sua história é 
determinada por isso. A relação 
deles, no final, está sob a pressão 
dessas outras histórias.
 
Reparei que em termos de 
imagens de arquivo além 
da Pathé também temos 
imagens retiradas da fundação 
Steven Spielberg [USC Shoah 
Foundation]?
Michael Winterbottom: Há 
um arquivo do Steven Spielberg 
em Israel, há outro arquivo que 
também visitamos, penso eu. 
Depois há o arquivo Pathé aqui 
[em Inglaterra], e ainda houve 
outro arquivo. Penso que também 
há duas fontes diferentes de 
newsreel [curtas noticiosas], mas 
ambas britânicas. E uma das 
coisas que pesquisámos foram 
duas séries de documentários. 

AURY ALBY
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Uma que é britânica, que foi feita 
pela �ames Television há muito 
tempo, a outra foi feita em Israel 
há muito tempo. Mas eles têm 
uma grande parte do arquivo. Por 
isso, vimos o máximo de arquivos 
que pudemos. Vimos tudo o que 
havia para ver. E depois, no final, 
o que usámos foi sobretudo as 
newsreel, que são sobretudo as 
fontes do Reino Unido.

A escolha dos actores foi mais 
uma vez muito feliz, como foi 
a decisão em torno da escolha 
de Douglas Booth e Geoffrey 
Morton?
Michael Winterbottom: 
Tivemos sorte, penso eu, em 
conseguir Douglas [Booth] e Harry 
Melling, que faz de Geoffrey 
Morton. Quero dizer, já conhecia 

o trabalho de ambos. Eles são 
bastante conhecidos no Reino 
Unido. Eu queria ter actores 
jovens. Um aspeto da história 
em Tel Aviv é que a maioria das 
pessoas era judaica e por isso 
muitos dos judeus eram jovens. 
Muitas pessoas tinham chegado 
ainda adolescentes, mas também 
muitos dos administradores 
britânicos eram jovens. Assim, 
os verdadeiros �omas Wilkin 
e Geoffrey Morton, embora 
fossem figuras de topo na força 
policial, tinham cerca de 29 ou 
30 anos. E eu queria ter a certeza 
que tínhamos esse elemento no 
nosso filme. Eram jovens a fazer 
estes trabalhos, jovens a viver 
esta vida. Acho que são ambos 
óptimos actores, por coincidência, 
o que eu não tinha percebido 

quando os escolhi inicialmente, 
mas na verdade são ambos velhos 
amigos. Andaram juntos na escola 
de teatro. Nem sequer na escola 
de teatro. Acho que foram como 
crianças, estiveram juntos numa 
coisa de representação infantil, por 
isso conheciam-se muito bem, o 
que foi bom. Isso não foi essencial 
para a dinâmica entre eles, porque 
obviamente não são os melhores 
amigos no filme, mas facilitou o 
processo de trabalhar com eles.
 
Irina Starshenbaum é uma 
revelação, como foi que a 
descobriu e o impacto dela no 
filme?
Michael Winterbottom: Sim, 
ela é óptima.. Ainda bem que 
gostaste dela. Ela foi fantástica. 
E, obviamente, esse é um papel 
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absolutamente fundamental e, 
obviamente, a relação também, 
na dinâmica entre Douglas e a 
Irina. E acho que desde o início 
senti que a Shoshana devia ser 
forte. De certa forma, a atração 
de Tom por Shoshana tem 
tanto a ver com a sua energia, 
intelecto, força e política. Quase 
tanto como o facto de ele estar 
apaixonado por ela, que se sente 
atraído por todo aquele mundo 
de Telavive, aquele mundo de 
cafés e discussões e um sentido 
de pessoas que se juntam para ter 
uma espécie de objetivo político 
que estão a tentar alcançar. Por 
isso, queria uma mulher que fosse 
forte. E tinha visto um filme da 
Irina. Depois vi mais alguns, mas 
tinha visto um filme da Irina 
que esteve em Cannes há uns 

anos, acho que provavelmente 
em 2018, algo do género. Uns 
anos antes de começarmos, que 
se chamava Verão, que é um 
filme russo, estávamos à procura 
de alguém, obviamente, os pais 
da personagem eram russos. 
Era suposto ela falar russo, era 
suposto ser judia. Eu não vi isso. 
Contactámo-la com o agente dela 
na Rússia e depois conheci-a por 
Zoom.
Fizemos dois ou três zooms, 
e ela leu o papel, e depois leu 
muito mais coisas. Falou sobre a 
personagem. Achei que ela parecia 
óptima. E ela veio para Itália mais 
cedo e trabalhou bastante antes de 
começarmos a filmar. E achei que 
foi fantástico trabalhar com ela. E 
acho que ela também está óptima 
no filme.

Cresci a ver os seus filmes, um 
dos aspetos que acho que é só 
seu, é a habilidade única para 
filmar o romance com tanto 
fervor. O amor é palpável. 
Como foi preparar estas cenas 
com o Douglas Booth e a Irina?
Michael Winterbottom: Bem, 
fico contente. Acho que, como 
realizador, dependemos dos 
nossos actores. O maior elemento 
é a escolha dos actores, e temos de 
esperar escolher bem os actores, 
porque, no final, estamos a filmá-
los. No final, especialmente para 
mim, quando filmamos, é como 
se, de certa forma, estivéssemos 
a documentar o que os actores 
estão a fazer. Estamos a tentar 
observar o que os actores 
estão a fazer, a tentar captar 
as coisas que se passam entre 

IRINA STARSHENBAUM
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eles. Como realizador, estamos 
completamente dependentes dos 
actores. É um pouco como ser 
um treinador de futebol na linha 
lateral, a observar os jogadores. 
Esperamos escolher a equipa 
certa, mas no final, são eles que 
jogam o jogo, não somos nós que o 
jogamos.

Na sua carreira há inúmeros 
filmes que parece que 
está sempre em cima do 
acontecimento real. E agora 
novamente com «Shoshana». 
Qual é o seu segredo?
Michael Winterbottom: É uma 
boa pergunta. Acho que, para mim, 
como realizador, é como procurar 
um conhecimento que pareça 
interessante. Procuramos uma 
história que pareça interessante e 

depois desenvolvemo-la durante 
um longo período de tempo. 
Portanto, no caso do filme, 
durante um período de tempo 
muito longo. Mas em qualquer 
filme, temos a ideia e depois é 
preciso um processo bastante 
longo até chegarmos ao ponto de 
a realizar. E, por vezes, esse ponto 
de partida é como um livro ou 
algo aleatório ou algo totalmente 
ficcional ou uma relação, ou pode 
ser com acontecimentos. Para 
mim, acho que fazer filmes é um 
pouco como ser um jornalista a 
fazer filmes. Tentamos envolver-
nos com algo, tentamos envolver-
nos com o mundo, e às vezes 
isso é puramente ficcional, 
outras vezes são histórias 
reais. E é verdade que muitas 
vezes fizemos muitos filmes 

baseados em acontecimentos 
reais que remontam a Sarajevo e 
à guerra nos Balcãs [«Benvindo a 
Sarajevo»]. Ou Mariane Pearl [«Um 
Coração Poderoso»], cujo marido 
foi decapitado por extremistas 
islâmicos, ou três tipos que 
acabaram em Guantánamo [A 
Caminho de Guantánamo»].
Suponho que é esse o caminho. 
A forma mais simples de nos 
envolvermos com o mundo é 
retirar dele algo real. Mas não 
é uma estratégia. Não é que a 
minha estratégia seja encontrar 
um acontecimento real e fazer 
um filme sobre ele. É mais o quê. 
Essas são as histórias que me 
interessam. E acontece que tem 
sido mais para atrair. Tenho-
me sentido mais atraído por 
histórias reais. E para ser sincero, 
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estranhamente, quando comecei, 
costumava ler muito, e costumava 
ler muita ficção, e agora dou 
por mim a ler muito mais livros 
factuais do que de ficção. Acho 
que talvez um pouco à medida que 
envelhecemos, prefiro envolver-me 
com algo que está lá. Quando nos 
envolvemos com algo que é algo 
que aconteceu, em oposição a algo 
que estamos apenas a imaginar, 
talvez à medida que envelhecemos 
isso nos pareça mais fácil ou mais 
relevante ou, de alguma forma, 
mais concreto do que coisas que 
são ficcionais.

Vai adaptar “A Farewell to 
Arms” de Hemingway e depois 
a história do ex-executivo da 
Nissan Carlos Gosh com Tony 
Shaloub

Michael Winterbottom: Sim, 
bem, o projecto sobre Carlos 
Ghosn [«Fall of the God of Cars»] 
será para a televisão, penso eu. 
Esperamos fazer o «A Farewell to 
Arms» este ano com o Tom Blythe, 
que esteve no Hunger Games. É 
uma óptima história sobre o amor. 
Há muitas coisas que tenho, uma 
grande história de amor, mas 
também uma grande história 
anti-guerra, se preferirem. E 
reparei recentemente, na Grã-
Bretanha, neste momento, 
estamos a receber muitas histórias 
de pessoas diferentes a dizer 
que estamos prestes a ter uma 
guerra, comandantes do exército 
a dizer que vamos ter uma guerra 
e políticos a dizer que vamos ter 
uma guerra. É do género: prepara-
te, precisamos de mais soldados. 

Por isso, parece que agora seria 
uma boa altura para fazer um 
filme contra a guerra.

Poderia falar sobre a 
importância de « Shoshana - 
A Terra Prometida» junto do 
público no contexto de Israel e 
a Palestina.
Michael Winterbottom: De certa 
forma, a história central do filme, 
o mundo do filme é realmente 
a relação entre os britânicos, 
enquanto força de ocupação na 
Palestina e a população judaica de 
Telavive, e especificamente, como 
é óbvio, entre Tom e Shoshana. 
Há obviamente outros elementos. 
Mas suponho que o que senti foi 
que, quando chegámos a uma 
determinada altura, a história 
deles mostrava a forma como 
as forças políticas, como as 
discussões políticas, a violência 
política, afectavam a sua relação, 
pressionavam a sua relação, 
os afastavam gradualmente, 
pressionavam a sua relação 
e, obviamente, acabavam por 
destruir a sua relação. E penso 
que isso é relevante para muitas 
situações. Há muitos sítios no 
mundo onde há violência política, 
obviamente, há muitos sítios 
onde há guerras civis, muitos 
sítios onde há conflitos entre dois 
grupos. E penso que, de certa 
forma, para as pessoas que estão 
no fim da violência, que recebem 
a violência, que são vítimas da 
violência, se preferir, qualquer que 
seja o argumento, a experiência 
continua a ser a mesma.
Bem, quaisquer que sejam os 
diferentes argumentos em torno 
da violência, a experiência 
continua a ser a mesma, claro, 
o que está a acontecer agora em 
Israel e Gaza, por exemplo. E esse 
conflito está a decorrer. Mas não 
creio que o filme seja sobre isso. 
Penso que o filme é mais sobre 
a forma como a violência em 
geral afecta as pessoas que são 
apanhadas nesse mundo.
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Envergonhada por anos a fio pela sua 

participação como atriz em «O Padri-

nho III», Sofia Coppola deu indícios 

que viria a seguir (muito bem) o cami-

nho do seu pai, Francis Ford, ao rodar 

a curta «Lick The Star». Nessa película 

seca de 1998, a jovem Kate (Christina 

Turley) está ausente do colégio há 

uma semana devido a um pé partido. 

Ao retornar, ela descobre que o seu 

grupo de amigas elaborou um plano 

secreto com arsénico, com o nome 

de código “Lamba a estrela”, para en-

fraquecer os rapazes. O tema levou a 

realizadora a «As Virgens Suicidas», de 

1999. Daí em diante, entre videoclipes 

e comerciais de luxo (para a Dior), o 

seu caminho cinematográfico foi só 

consagração, com sazonais filmes cul-

tos. Ganhou o Óscar de Melhor Guião 

Original graças a um duo de firme es-

trutura e finos diálogos no argumen-

to de «O Amor É um Lugar Estranho» 

(2003). Mais à frente, ganhou a láurea 

de Melhor Direção de Cannes com «O 

Estranho Que Nós Amamos» [The Be-

guiled]. Mas não refreou jamais o seu 

instinto de inovar e de provocar, vide 

«Priscilla».   

 

Com base no livro “Elvis and Me”, de 

Sandra Harmon e da própria persona-S
O

F
IA

 C
O

P
P

O
L

A

 44 METROPOLIS MARÇO 2024



gem real (Priscilla Presley em pessoa), 

a vencedora do Leão de Ouro de 2010 

(pelo esquecido, porém, precioso) 

«Somewhere - Algures» constrói um 

argumento sinuoso, no qual dilemas 

afetivos e opressões familiares lapi-

dam a psique de uma jovem que se 

apaixona por um titã cedo demais. 

Cailee Spaeny foi coroada com a Copa 

Volpi, em Veneza, pelo seu desempe-

nho. É uma atuação discreta, repleta 

de conflitos internos, a fim de traduzir 

as inquietações de uma adolescente 

que se torna objeto no olhar de um 

sol, o astro rei do rock’n’roll. A partir 

da história conflituosa dela, Sofa pro-

move uma vertiginosa reflexão sobre 

modos de mobilização das mulheres, 

pintando um retrato da masculinida-

de a partir da sua esfera mais imatura. 

Philippe Le Sourd, o seu diretor de fo-

tografia, tem se mostrado um parcei-

ro fiel da escrita fílmica da cineasta, a 

se julgar pela química (de combustão 

feroz) de ambos no divertido «On The 

Rocks» (2020). Com ele ou com ou-

tras parcerias, Sofia se afirma entre as 

mais inquietantes artistas do cinema 

internacional na atualidade, capaz de 

fazer dos sentimentos matéria para 

narrativas avessas à obviedade. Pri-

ma pela exuberância formal acima de 

tudo e mantém em sua trupe central 

alianças como Kirsten Dunst e Bill 

Murray. A sua linha de autoralidade: 

é comum na sua filmografia a opção 

por conexões afetivas familiares, que 

vedam brechas deixadas pela solidão.

Fala-se pouco do seu «A Very Mur-

ray Christmas», feito para o Netflix 

em 2015, mas ali, naquela comédia 

delirante, de corpo mutante, expe-

rimental, está a proveta para o que 

ela alcança plasticamente na busca 

por enquadramentos com Philippe Le 

Sourd. rodrigo fonseca



Sofia Coppola apresenta uma visão 
do tempo de Priscilla com Elvis a 
partir de um interior misterioso. 
A história desenrola-se como uma 
memória íntima a partir de um 
ponto de vista infantil, sonhador, 
mas eventualmente alargado, 
à medida que Priscilla vive 
uma fantasia simultaneamente 
tentadora, sufocante e 
transformadora, e experimenta 
um coming of age singularmente 
americano. A sua história estende-
se desde os 14 anos - quando 
conhece Elvis pela primeira vez, 
como um adolescente entediado e 
solitário na Força Aérea e a viver 
na Alemanha - até aos 24 anos, 

quando deixa a terra dos sonhos 
coloridos de Graceland como uma 
jovem mãe ansiosa por explorar 
o seu próprio futuro não escrito. 
Na década que se segue, Coppola 
cria uma existência imersiva e 
deliciosamente glamorosa, mas 
também uma visão delicada e 
próxima de uma jovem mulher que 
clama por se definir num mundo 
onde é constantemente definida 
pelos outros.
 
Coppola tem uma visão 
radicalmente inversa da biografia. 
Ela encara o filme biográfico 
como tudo menos uma cronologia 
exacta; em vez disso, trata-se de 

uma captura visceral do estado de 
espírito, do estilo e de sentimentos 
profundamente entranhados: a 
biografia não é uma desconstrução 
da personalidade, mas uma 
evocação da criação da identidade. 
O seu «Marie Antoinette» 
(2006) era tão irreverente do 
ponto de vista histórico como 
assumidamente saturado de 
juventude, lançando um novo olhar 
sobre a indulgência de Versalhes 
através dos olhos de uma criança 
ingénua empurrada para um 
reino de poder no qual tinha de 
encontrar o seu próprio consolo. 

Priscilla também é levada, 

PRISCILLA
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enquanto adolescente, para 
uma vida de realeza, embora de 
uma variedade particularmente 
americana. E embora a atmosfera 
e os acessórios (para não falar 
das drogas e do rock and roll) da 
Memphis dos anos 60 constituam 
um mundo muito diferente de 
Versalhes, o foco de Coppola é 
novamente distinto. As ondas 
de choque culturais e sexuais 
da revolução do rock e as 
complexidades do magnetismo 
de Elvis são aqui vistas através 
do filtro de um adolescente 
que persegue um ténue sonho 
romântico. Ao evocar com toda 
a franqueza a ascensão e queda 

do seu namoro - a proximidade, a 
paixão, o encanto, a estranheza, a 
claustrofobia e a vontade crescente 
de se libertar - Coppola dá a 
Priscilla o controlo da sua história.
 
Segundo Coppola, "Ao ler a 
história de Priscilla pela primeira 
vez, fiquei impressionada com 
o facto da sua história ser tão 
identificável, mesmo num cenário 
tão invulgar, e com o facto de 
a vermos como uma figura tão 
marcante ao lado de Elvis, mas 
que não era vista para além disso. 
Priscilla foi vista principalmente 
no mundo dos tablóides de 
entretenimento como "a noiva 

criança de Elvis", mas senti que 
havia uma história muito mais 
interessante para contar - sobre 
um desejo de menina que se 
tornou realidade, mas que não 
era o que ela imaginava, sobre o 
amadurecimento dentro de uma 
fama incrível e de uma grande 
solidão, sobre como as pessoas 
aprendem a viver dentro de bolhas 
e também sentem a necessidade 
de as rebentar, sobre a força que 
foi necessária para ela perceber 
que, por muito que amasse Elvis, 
tinha de partir. Elvis foi uma 
parte tão vital da história cultural 
americana, mas a vida de Priscilla 
é igualmente parte dessa história."
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Coppola prossegue, "Priscilla 
tem sido historicamente uma 
personagem menor na história de 
Elvis, mas ela via toda a história 
através de uma lente fascinante e 
completamente diferente. Estava 
interessada em explorar o que era 
ser uma adolescente em Graceland, 
crescer dentro desta atmosfera 
extremamente amplificada, num 
casamento complicado, e como foi 
extraordinário afastar-se desse 
mundo para seguir a sua própria 
vida."
 
Para o enquadramento do 
argumento, Coppola inspirou-
se principalmente no bestseller 
de Presley, "Elvis and Me", de 
1985, um livro de memórias 
profundamente sincero, mas ainda 
assim apaixonado, que captou 
a imaginação de Coppola. Ela 
explica, "Achei que era uma espécie 
de Alice no País das Maravilhas, 

a viagem de uma rapariga a uma 
fantasia inimaginável e como ela 
sai do outro lado a ver as coisas 
com mais clareza. Havia algo de 
tão fascinante e comovente para 
mim na história dela. Como é que 
seria entrar em Graceland em 
criança e sair em adulto? Comecei 
a pensar como é que se poderia 
ilustrar isso como uma memória 
impressionista".
 
Foi no livro de memórias que 
Coppola encontrou a estrutura do 
filme, evocando todas as nuances 
da memória de uma rapariga, 
mas também a forma como 
essas memórias são mais tarde 
assombradas pela saudade, pela 
compaixão pelas escolhas de cada 
um e pelas falhas do amor.
 
Além disso, Coppola teve 
extensas conversas pessoais 
com Priscilla no aqui e agora, a 

partir das quais recolheu mais 
da perspetiva de Priscilla - e, 
como acontece frequentemente 
com as perspectivas, esta 
mudou um pouco em relação à 
altura em que escreveu o livro. 
Admiradora de longa data da 
filmografia de Coppola, Priscilla 
mostrou-se disponível para 
a cineasta e as duas falaram 
tanto de emoções e impressões 
como de acontecimentos. Desde 
o início, Coppola optou por 
suspender até mesmo a menor 
noção de julgamento em favor de 
permanecer fiel às reminiscências 
às vezes surpreendentes de 
Priscilla.
 
"A história dela levanta muitas 
questões porque ela era tão jovem 
e perguntamo-nos como é que 
os pais dela a deixaram sair da 
Alemanha para viver ao lado de 
Elvis quando ela ainda estava no 
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liceu," diz Coppola. "Mas eu queria 
ser muito aberta e empática, e 
ouvir realmente dela como foi 
a sua experiência, e refletir isso 
honestamente. Para mim, é uma 
experiência extrema do que era ser 
uma mulher naquela época - mas 
também do crescimento em geral."
 
Estávamos em 1959 quando 
Priscilla conheceu Elvis pela 
primeira vez. O seu padrasto 
estava destacado na Alemanha 
como Capitão da Força Aérea dos 
Estados Unidos e Elvis, já então 
o progenitor do mega-estrelato 
moderno, com milhões de fãs em 
todo o mundo, tinha-se alistado 
como soldado regular no Exército. 
Convidada para uma festa com a 
estrela de rock, Priscilla recorda 
o seu choque ao deparar-se com 
um Elvis desajeitado e nervoso, 
um lado dele que nunca tinha 
imaginado. Para a sua maior 

perplexidade, ele começou a 
confiar nela, partilhando a sua 
dor pela sua mãe recentemente 
falecida. Apesar do profundo 
receio dos pais em relação à 
aproximação de um homem mais 
velho, que estava no centro de 
uma máquina de boatos, Elvis 
conseguiu continuar a acalmar 
os seus piores receios. Priscilla e 
Elvis continuaram a aproximar-
se mesmo depois de ele ter 
regressado aos Estados Unidos em 
1960. Em 1963, os pais de Priscilla 
deram o seu consentimento 
para que Priscilla, de 17 anos, se 
juntasse a Elvis em Memphis - 
onde ela frequentou a Immaculate 
Conception High School, uma 
escola católica só para raparigas, 
enquanto vivia em Graceland.
 
Apesar de terem dormido na 
mesma cama aquando da sua 
chegada a Graceland, Priscilla 

disse que, por insistência dele, ela 
e Elvis evitaram o sexo durante 
os mais de sete anos de namoro, 
até à noite de núpcias em 1967. 
Exatamente nove meses depois, 
nasceu Lisa Marie Presley, a sua 
única filha. Cinco anos depois, 
com ambos envolvidos em casos, 
Priscilla tomou a decisão de deixar 
Elvis. Divorciaram-se em 1973, 
mas foram vistos de mãos dadas 
a sair do tribunal - e Priscilla 
contou que Elvis lhe cantou "I Will 
Always Love You" de Dolly Parton 
enquanto se afastava.
 
Para Coppola, a passagem de 
Priscilla do encantamento para o 
isolamento e para a descoberta de 
si própria fora do mito de Elvis, é 
amplamente identificável, mesmo 
que as suas circunstâncias com 
Elvis não o sejam de todo. Uma 
das primeiras ideias que a cativou 
foi a de Priscilla a frequentar 
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uma escola católica tradicional 
durante o dia e a divertir-se com 
a comitiva de Elvis em Graceland 
durante a noite.
 
"Imagina que estás acordada toda 
a noite a festejar com o Elvis, 
a escolher que pistola combina 
com que vestido, e depois vais 
para o décimo segundo ano de 
manhã, com todos os teus colegas 
de turma a sussurrar sobre ti", 
reflete Coppola. "Comecei a ver 
a viagem dela como uma versão 
exótica e muito exaltada das 
experiências de muitas raparigas 
que crescem e se tornam 
mulheres - separando-se dos pais, 
tornando-se mães e encontrando 
as suas verdadeiras identidades 
pelo caminho." 

A fantasia de Priscilla sobre a 
vida com Elvis depressa colidiu 
com as convenções sociais da 
época. "Priscilla descobriu que 
era suposto ela ficar em casa 
porque era isso que as esposas 
faziam. Mesmo depois de ter 
terminado a escola, Elvis ia para 
Hollywood sem ela e era suposto 
ela sentar-se e esperar por ele. 
Não podia ter um emprego, 
havia rumores constantes 
dos seus casos e ela sentia-se 
incrivelmente só no meio de todo 
o glamour de Graceland", observa 
Coppola. "Quando engravidou, 
esperava que pudessem passar 
mais tempo juntos, mas foi o 
princípio do fim. Elvis adorava 
a filha, mas acho que ele não 
gostava de partilhar a realidade 

de criar uma criança e Priscilla já 
não podia ser a sua companheira 
de diversão porque todo o seu 
foco mudou enquanto mãe."
 
Coppola criou especificamente 
a versão do seu filme de Elvis - 
normalmente a força motriz de 
qualquer narrativa, como ela 
diz - "como uma personagem 
secundária na história de 
Priscilla". Isto inverte o guião, 
revelando os efeitos pessoais da 
diferença de poder em Priscilla. 
Ao mesmo tempo, Coppola queria 
ser fiel à natureza de amigos 
que sussurram no escuro da sua 
relação, a parte que manteve 
Priscilla tão encantada.

Coppola diz sobre a sua visão 
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da biografia: "O que sempre 
gostei mais nos filmes é a 
sensação que temos quando 
estamos completamente imersos 
no mundo de outra pessoa - 
vendo as coisas com que nos 
identificamos no nosso próprio 
mundo, e também coisas que nos 
surpreendem ou perturbam. São 
estes os filmes que me apetece 
fazer. Por isso, queria que o 
público se sentisse a 100% no 
lugar da Priscilla. Ao mesmo 
tempo, queria ser sensível ao 
que todas as personagens estão 
a passar - por exemplo, os pais 
dela, que se sentiram divididos 
entre a necessidade de proteger a 
filha e permitir que ela seguisse 
o seu coração. Mas era vital 
que a história nunca saísse da 

perspetiva da Priscilla".

Esse enquadramento também 
transformou a história numa 
variante do filme "um estranho 
numa casa estranha", uma vez 
que passa a ser menos sobre Elvis 
e mais sobre uma adolescente 
que luta com a sua identidade 
enquanto é puxada para um 
mundo belo e fechado que ameaça 
engoli-la. "Muitas raparigas 
adolescentes têm paixões 
fantasiosas por homens famosos 
e mais velhos, mas esta tornou-se 
uma realidade", diz Coppola. "O 
que me interessou foi explorar 
não só a forma como isso se 
desenrolou, mas também como as 
coisas que Priscilla queria mudar 
à medida que ela crescia dentro de 

Graceland."

À medida que Priscilla é arrastada 
para o vórtice de Graceland, a 
acutilância das cores vibrantes e o 
design opulento do filme também 
puxam o espetador para o seu 
mundo de sonho instável. Há uma 
sensação de crescente inquietação 
e isolamento, mas também de um 
amor que não pode ser expresso.
 
Independentemente de como 
Priscilla achou necessário deixar 
Graceland, Coppola observa 
que uma coisa é perfeitamente 
clara sobre como Priscilla vê a 
história: "Priscilla e Elvis sempre 
sentiram uma ligação profunda 
e significativa que durou toda a 
vida dele e continua na dela."
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Poucos dias antes da estreia 
de «Erro 404» na RTP1, a 
METROPOLIS esteve à conversa 
com a Patrícia Sequeira, a “mente” 
por detrás da série protagonizada 
por Inês Aires Pereira. Apesar da 
ação ter uma app no centro dos 
acontecimentos, a autora garante 
que não se trata de uma narrativa 
com foco tecnológico: esta é uma 
história sobre a felicidade… dos 
outros. SARA QUELHAS 

 
Como é que surgiu a ideia para 
este «Erro 404»?
Patrícia Sequeira: A ideia surge 
ao olhar para o mundo. Esta 

forma tão estranha como nós 
lidamos hoje com as redes sociais 
e com aquela busca incessante 
pela felicidade, ao olharmos 
para os outros e acharmos que 
são mais felizes do que nós. A 
inspiração vem do dia a dia, 
daquilo que está a acontecer no 
mundo… Na base desta história 
está uma coisa muito séria, pois 
o humor depois é um veículo, 
ou um instrumento, muito útil 
para chegar às pessoas, mas a 
base até começa por ser algo 
bastante filosófico. Hoje, ao ver 
a série, está tão lá em baixo, tem 
tantas camadas, que não se vê 
logo. A sátira social, acho que as 

ERRO 404

ENTREVISTA

PATRÍCIA 
SEQUEIRA

CRIADORA
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pessoas algumas vão perceber, 
espero eu, e outras vão apenas 
divertir-se; algumas podem sentir 
identificação, também, espero. 
Mas a ideia surge deste olhar 
para o mundo e de percebermos 
como andamos todos às vezes 
tão insatisfeitos a querer outras 
coisas… e se calhar estamos bem.

Aproveito o facto de ter falado 
da sátira social para começar 
por aí. Há coisas muito subtis, 
detalhes tão simples como 
a questão do marketing 
intensivo das aplicações, ou 
o facto das pessoas não lerem 
algo tão básico como os termos 

e condições de uma aplicação e 
aceitarem tudo sem pensar. De 
certa forma, a sociedade está 
menos crítica e aceita tudo 
mais facilmente?
Patrícia Sequeira: Sim, 
completamente. Não interessa 
ler as letras pequeninas, essas 
letras dão trabalho a ler, interessa 
é a satisfação rápida e tem de 
ser tudo muito rápido. Tanto é 
que essa aplicação, como diz, 
tem aquelas típicas frases de 
“não perca a oportunidade”, 
está sempre um bocadinho a 
picar-nos e, naturalmente, isso 
de aceitarmos, quem nunca fez? 
Vamos lá pôr isso para a frente e 

aceitar logo que é para despachar.
Gostava de abordar o tema 
do luto. Foi desafiante 
desenvolver esta questão, que 
é sempre atual e difícil, desta 
forma? Ou seja, com toda 
esta parte da modernidade, 
com todas estas linhas 
narrativas...
Patrícia Sequeira: Foi muito 
desafiante, porque, primeiro, 
estamos a lidar com uma 
protagonista que as pessoas 
reconhecem como alguém que 
vem da comédia e é isso que 
esperam ver. Não só as pessoas 
como talvez o canal, a RTP. 
O que esperam ver é a Inês 
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Aires Pereira feliz, cómica, 
não numa situação de alguma 
tristeza e vulnerabilidade. Mas 
é exatamente nesse terreno que 
interessava plantar, semear esta 
aplicação. Ou seja, ela é uma presa 
mais fácil, porque está numa 
situação de profunda dor, de fuga, 
e também há um bocadinho o não 
saber lidar com a tristeza. Isso 
acontece muito hoje, não é? Estou 
triste e penso “tenho de sair 
daqui, não posso estar assim”. 
Tudo à nossa volta a dizer-nos 
isso, a dar esses sinais. Então a 
aplicação também funciona aqui 
como uma fuga a nós próprios; e a 
tal ideia de encontrar a felicidade 
na vida dos outros não vai 
funcionar, à partida está dentro 
de nós.

Falando da Inês Aires Pereira, 
a Inês conseguiu concretizar o 
que tinham pensado no papel, 
ou se alteraram algo durante 
os ensaios?
Patrícia Sequeira: A Inês teve 
insights e o processo de ensaios 
foi muito interessante também, 
porque a Inês fazia todos os 
papéis: as vidas eram feitas 
pela Inês e depois o outro ator 
replicava. No fundo, era trabalho 
de imitação. A Inês foi uma ótima 
escolha, porque tem o equilíbrio 
perfeito entre aquilo que pode ser 
a comédia e a tragédia, mas sem 
nunca cair, quanto a mim, no lado 
lamechas. Gosto que, no meio 
de uma cena quase emocional, 
triste, de repente possa haver 
uma graça, ou uma expressão, ou 

algo que nos faça rir, e a Inês tem 
esse equilíbrio perfeito. E, para 
além de ter isso em si, também 
trabalhou muito para se encaixar 
nesta personagem. Estou muito 
satisfeita, claro. Além de que é 
uma pessoa extraordinária para 
se trabalhar e, pronto, essa parte 
as pessoas não veem, mas...

Torna tudo mais fácil.
Patrícia Sequeira: É incrível, 
é uma pessoa incrível. Eu não 
a conhecia, fui completamente 
arrebatada! Claro que sabia que 
ela precisava de muita ajuda, dei o 
mais possível, mas esse equilíbrio 
ela fê-lo muito bem.

Falámos do digital e da 
questão social, mas também 

 54 METROPOLIS MARÇO 2024



há o lado da consciência, que 
se problematiza cada vez 
mais, do levar o digital ao 
extremo. Na ficção, temos 
exemplos internacionais 
muito complexos e muito 
populares como «Black 
Mirror». Estas apostas foram 
também uma inspiração, ou 
foi algo mais isolado?
Patrícia Sequeira: A ideia 
nasce-me em 2018. A minha 
inspiração terá vindo de vários 
lados, naturalmente, para ter a 
ideia, mas não queria nada muito 
tecnológico, contrariamente 
ao que parece. Gosto muito de 
«Black Mirror», sou fã. Mas 
eu queria uma coisa bastante 
emocional e que nos diz respeito 
a todos, que tocasse a todos e 

tive sempre medo de que esse 
digital, esse outro mundo, 
pudesse aqui ofuscar aquilo que 
me interessava contar. Acho que 
a inspiração vem de todo o lado, 
de tudo o que se vê, mas, como 
lhe disse no início, o que me 
inspira é olhar para o mundo, e 
é esta sátira social que está por 
detrás desta série que parece, 
aparentemente, cómica.

No fundo, a ideia resultaria 
mesmo sem uma aplicação, 
é apenas um veículo. 
Temos uma aplicação como 
poderíamos ter outra coisa, 
desde que a protagonista 
vivesse a vida dos outros.
Patrícia Sequeira: Sim. Lá 
está, a aplicação é uma via, mas 

haveria, como diz, muitas outras 
hipóteses, porque o essencial na 
série é a ideia, e eu espero que 
passe, que os outros são mais 
felizes que eu, só que não (risos).

Os outros estão sempre 
melhor…
Patrícia Sequeira: Quando nós 
de facto vamos viver… Porque 
é muito fácil fabricar a vida 
perfeita e feliz; quem nunca viu 
aquelas imagens incríveis de 
alguém que está de férias e a 
ideia é "esta pessoa está sempre 
de férias, eu estou sempre a 
trabalhar". Essa comparação 
constante leva a uma frustração 
muito grande e é essa a base 
de tudo isto, que é maior, 
parece-me, do que a aplicação 
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e este mecanismo. Depois, a 
aplicação e o mecanismo são 
muito apetecíveis, porque hoje 
o que parece distópico, quem 
sabe pode vir a não ser e pode 
acontecer. Há tanta experiência 
que nós podemos quase vivenciar 
sem estarmos lá, mas acho que 
a ideia do digital, a ideia deste 
submundo está presente, só que 
não é, para mim, o foco.

Quase conseguimos aqui 
um paralelismo com aquela 
canção do Miguel Araújo, em 
que “Os Maridos das Outras” 
estavam sempre melhor do 
que ele.
Patrícia Sequeira: Tudo é 
melhor que a nossa vida (risos). 
E, em particular, na vida de 
Rita, que é a personagem da 
Inês Aires Pereira. De facto, ela 

está num momento mau e, num 
momento mau e de dor, é mais 
fácil morder o isco. Nesta ideia 
da armadilha invisível que é a 
felicidade, agarrei-me um bocado 
ao conceito antigo e filosófico, 
mas em que nós caímos, em 
algum momento vamos lá cair. E 
esta aplicação faz esse papel.

Qual foi, na sua opinião, o 
maior desafio na execução 
desta ideia? Até porque 
estamos a falar de uma ideia 
que surgiu, como disse, há 
cerca de seis anos…
Patrícia Sequeira: Bem, se não 
dissesse executar, diria que o 
maior desafio é concretizar, é 
fazer com que uma ideia passe 
para o papel e que, depois, 
seja efetivamente possível de 
realizar. E, depois, sempre 

ajustar a ideia a um orçamento. 
Às vezes, pensamos como é que 
é possível fazermos uma série 
inteira com o orçamento que lá 
fora se tem para um episódio. 
Na execução, o que me parece ter 
sido o maior desafio, e era essa 
a minha preocupação, era, sem 
recurso a grande mecanismo de 
efeitos, de after effects, e sem 
recurso a um estilo de grafismo 
ou algo que seja, conseguir 
que a Rita passasse para a vida 
de outra pessoa. E que nós 
acreditássemos que a Rita estava 
no outro corpo, mas que era a 
Rita. Essa contagem decrescente 
que acabei por criar dava muito a 
ideia de passagem, mas, depois, o 
desafio maior era fazer com que 
conseguíssemos ver a Rita, a Inês 
Aires Pereira, na interpretação 
daqueles atores e sem arranjar 

 56 METROPOLIS MARÇO 2024



grandes bengalas ou tiques, ou 
o que seja, porque isso era fácil. 
Era ter uma atitude no acting 
em que estamos a ver outro 
corpo, mas a Rita é que está ali; 
e nós reconhecemos que aquela 
é a Rita no olhar, nalgumas 
expressões, porque ela ocupa a 
vida de alguém, não tem os seus 
skills, portanto, naturalmente, 
esse é um desafio. E não ter 
aquele recurso fácil, que era um 
efeito a distorcer a imagem ou 
qualquer coisa que facilitasse, 
mas não queria ir para uma ideia 
muito tecnológica, queria ir para 
a ideia de viver a vida dos outros 
naquilo que é mais simples.

De que é que este «Erro 404» 
se distingue dos seus projetos 
anteriores, ou se aproxima?
Patrícia Sequeira: Acho que os 

meus projetos, e eu também faço 
por isso, são sempre diferentes 
uns dos outros. Tenho algumas 
preocupações que são comuns, 
lá está, esta é uma sátira social 
e os meus projetos têm sempre, 
eu tento, ou procuro, que 
tenham alguma pertinência. 
Diria que este não se parece com 
nenhum dos outros… Fiz uma 
sátira política chamada «Prisão 
Domiciliária», que talvez tenha 
mais possibilidades de ter aqui 
mais alguma ligação, porque tem 
também crítica por baixo, esta 
acho que está mais subtil, mas 
ela está lá. Sinto que é diferente 
de todos os outros, felizmente. 
Mas talvez haja aqui este humor 
que eu procuro, que não é para 
rir às gargalhadas a toda a hora, 
é para volta e meia rir bastante 
com alguma situação, mas 

poder sempre acompanhar um 
personagem e, nesse sentido, 
sou muito apaixonada por estas 
histórias em cima de uma pessoa.

Já tem outros projetos em 
desenvolvimento ou em vista?
Patrícia Sequeira: A nova 
temporada de «Rabo Peixe», é 
nisso que eu estou a trabalhar 
agora. E estou na parte de 
desenvolvimento de um 
projeto, portanto não consigo 
falar de nenhum deles. Isto 
porque às vezes acho que vou 
fazê-los rapidamente e depois 
fico à espera cinco anos e por 
aí fora (risos). Estou na fase 
de desenvolvimento, estou à 
espera também de resultados da 
candidatura, mas o que me está a 
ocupar os dias é, de facto, «Rabo 
de Peixe».



Houve um ano mágico em edições re-

centes da Berlinale, o de 2017, quando 

o Urso de Ouro foi para a húngara Ildkó 

Enyedi e seu «Corpo e Alma», no qual 

todas as ambições estéticas de um even-

to cinematográ�co de competições e 

premières pop funcionou na perfeição. 

Teve desde um concorrente posterior-

mente nomeado ao Óscar («Uma Mulher 

Fantástica», de Sebastián Lelio) até a pré-

-estreia Marvel («Logan», de James Man-

gold), além de palestra de James Came-

ron. Pois não é que a edição 2024 do 

Festival de Berlim foi por esse mesmo – e 

inesquecível – caminho de conciliações 

e ambições. O culto em torno de «Amor 

em Sangue», com Kristen Stewart, é um 

indício desse acerto coletivo.

Pelo segundo ano consecutivo, a Ber-

linale encerra as suas atividades com a 

entrega do Urso de Ouro a uma narra-

tiva documental: «Dahomey», da fran-

co-senegalesa Mati Diop. Sob a bênção 

dos orixás e demais vetores da ances-

tralidade africana, a longa-metragem 

da diretora de «Atlantique» (2019) re-

gistra o regresso de relíquias roubadas 

por colonizadores ao Benim, o seu país 

de origem. Uma dessas peças, chama-

da de N° 26, narra a trama na primeira 

pessoa, numa prosopopeia que evoca o 

culto aos exus. Em 2023, nesse namoro 

do evento com a não �cção, a vitória �-

cou com «Sobre L'Adamant», de Nicolas 

Philibert, um estudo sobre uma clínica 

�uvial que navega pelo rio Sena ofere-

cendo atendimento (e acolhimento) a 

pacientes com problemas psiquiátricos. 

Este ano o próprio realizador retornou 

ao tema – e ao evento - com «Averroès 

& Rosa Parks».

Mas o garimpo berlinense de precio-

sidades não se limitou a expressões 

documentais, a destacar-se o drama 

brasileiro «Cidade; Campo», que rendeu 

o Prémio de Melhor Direção da Mostra 

Encounters para a paulista Juliana Rojas. 

É um painel de amores e de resiliências, 

assuntos recorrentes no Berlinale Palast. 

Essa recorrência teve um perfume de 

adeus, pois foi o ano de despedida da 

gestão curatorial desenhada por Marie-

tte Rissenbeek e Carlo Chatrian a partir 

de 2020. Agora, Tricia Tuttle, que vem 

do BFI London Film Festival, vai assumir 

as futuras escolhas da maratona ciné-

�la germânica. O solo que ela tem para 

arar foi fértil em 2024, com direito a um 

Adam Sandler cosmonauta em «Space-

man».

 

Potencialize, entre os competidores do 
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Urso de Ouro deste ano, «A Di�erent Man» [Foto], de Aaron Schimberg 

(EUA). Pela primeira vez, em quatro anos, o prémio de Melhor Interpre-

tação de Berlim é dado a um homem, e logo um ator que é adorado 

por Hollywood: Sebastian Stan, o Soldado Invernal da Marvel. A vitória 

dele, merecidíssima, coroa um tipo de narrativa bizarra, entre o thriller 

e a comédia, de que Berlim gosta um bocado. Stan interpreta um ator 

que tem uma deformidade facial adquirida por tumor na pele. É sempre 

escolhido para papéis exóticos até passar por um tratamento incomum 

que transforma a sua aparência, mas liberta o que existe de mais an-

gustiado nele. A extraordinária Renate Reinsve interpreta a vizinha que 

atiça seus sentimentos.

Noutras latitudes, merece aplausos «The Stranger’s Case», de Brandt 

Andersen. Um dos últimos títulos a ser exibido, este drama coral lem-

bra «Babel» (2006), uma vez que o con�ito de um segmento afeta o 

outro. Ganhou o Prémio da Amnistia Internacional pela forma feroz 

com que expõe a batalha de um grupo de pessoas para escapar da 

violência na Síria, incluindo uma médica e um soldado �lho de um 

herói local. Um mercenário interpretado magistralmente por Omar Sy 

(de «Lupin») vai cruzar o caminho de todos, com o seu caráter nada 

louvável. rodrigo fonseca
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RODRIGO FONSECA

 
SONS

GUSTAV MÖELLER

Um dos últimos títulos, entre os 20 
concorrentes ao Urso de Ouro de 
2024 a ser exibido na grade da Ber-
linale, o thriller prisional escandi-
navo «Sons» (”Vogter”) garantiu à 
maratona cinéfila alemã o seu me-
lhor trabalho de interpretação, entre 
tudo o que se viu desde a abertura do 
Festival. A dinamarquesa Sidse Ba-
bett Knudsen (de «150 Miligramas») 
eleva o padrão europeu de atuação – 
sobretudo no trato com o silêncio – a 
outro patamar à frente do novo filme 
do sueco Gustav Möller (do cultuado 
«O Culpado»). Sidse encarna uma 
agente prisional que entra num con-
flito existencial e profissional com 
a chegada de um jovem presidiário 
condenado pela morte de um colega 
de cela à facada. A brutalidade com 
que ela passa a tratar o rapaz, asso-
ciada a uma série de atos suspeitos, 
sugere uma estranha ligação dela 
com o preso. O clima de suspense da 
longa é desconcertante. 



Uma Berlinale sem grandes trutas em 

competição mas sempre possível de en-

contrar surpresas. Ficam três exemplos 

de �lmes que vão chegar aos ecrãs em 

Portugal. rui pedro tendinha

Eis o OVNI do Festival, mostrado na 

secção Panoram. «Sasquatch Sunset», 

dos manos Zellner, não tem diálogos e 

mostra como uma família destas cria-

turas tenta sobreviver às diversas esta-

ções do ano numa paisagem de �oresta 

com perigos diversos: desde animais 

predadores, quedas de troncos, frutos 

indigestos, etc. Pelo caminho, há uma 

gravidez e sinais que eles próprios não 

compreendem. Aos poucos, quer as per-

sonagens, quer o público, percebe que 

eles podem não estar sozinhos. Com 

atores completamente irreconhecíveis 

como Riley Keough e Jesse Eisenberg 

no literal fato-de-macaco, «Sasquatch 

Sunset» talvez consiga ser o novo «A 

Guerra do Fogo» (o saudoso �lme de 

Annaud de 1981), apesar de mandar às 

urtigas as regras da bom senso: tem hu-

mor em cenas de sexo explícito, abusa 

sem vergonha de vómitos e gazes mas 

consegue sempre um equilíbrio entre a 

profundidade espiritual de uma existên-

cia humana no limite com um sentido 

de puro entretenimento de cinema de 

aventuras. Uma enormíssima experiên-

cia de desconforto sem medo de nada. 

A Alambique Filmes apanhou-o para 

bem dos espectadores portugueses. 

Após alguns tiros ao lado, Bruno Du-

mont deu-nos um pedido de desculpas 

chamado «O Império», delírio metafísico 

provocador e ideias de �cção-cientí�ca 

ancoradas na piada do cliché, o exercí-

cio de farsa faz-se primeiro descrevendo 

a povoação costeira de Nord-Pas-de-Ca-

lais, local costeiro onde a calma parece 

reinar, sobretudo entre a comunidade 

piscatória. Mas a chegada de uma jovem 

mulher sexy da cidade parece mostrar 

como a realidade esconde um segredo 

espacial. Extraterrestres lutam pelo futu-

ro do nosso planeta e o nascimento de 

uma criança pode ser o sinal de controle 

de uma luta que envolve batalhas entre 

frotas de naves com o feitio de catedrais. 
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Enquanto isso, os corpos jovens dos seres alienígenas dentro dos cor-

pos humanos não parecem resistir à atração sexual, nem mesmo quan-

do estão dos lados distintos da contenda. De um lado, o Bem, do outro 

o Mal. Joaquim Sapinho é um dos produtores.

Prémio inato de �lme mais simpático da competição foi «O Meu Bolo 

Favorito», de Maryam Moghaddam & Behtash Sanaeeha, a picar a quo-

ta do �lme iraniano. Oportunidade para conhecer uma senhora de 70 

anos, viúva e avó, que ao sentir-se sozinha convida um senhor taxista 

da sua idade para ir conhecer a sua casa. A dada altura, percebemos 

que estamos a ver uma espécie de espartano manguito à polícia de mo-

ral iraniana, repensando o estrangulamento da mulher iraniana nestes 

dias. A fórmula é a da comédia romântica “fofa”, mas a simpatia do �lme 

não anula o seu corajoso ato de denúncia e talvez por isso a ovação 

de pé tão demorada no Berlinale Palast fosse pela ausência forçada do 

casal dos realizadores: as autoridades iranianas não permitiram a vinda 

dos autores e os seus passaportes foram retidos. Ficou estranhamente 

fora do palmarés.
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RUI PEDRO TENDINHA 

A DIFFERENT 
MAN 

AARON SCHIMBERG

Venceu apenas o prémio de interpre-
tação, para Sebastian Stan. Comédia 
negra, mesmo escura, sobre um ho-
mem de rosto desfigurado que tem a 
possibilidade de ter um rosto atraen-
te. A partir daí a sua vida muda e tudo 
não volta a ser o que era. Mas o que era 
para ser uma revolução torna-se numa 
frustração. Aaron Schimberg é um ci-
neasta que fala na primeira pessoa do 
seu rosto disforme mas que sabe cons-
truir com angústia um humor quase 
novo, muitas vezes paredes-meia com 
a sátira mais áspera. Abordar-se o cul-
to da beleza instituída e o oportunis-
mo pseudo-intelectual. É sobretudo 
muito, muito divertido. De certeza que 
o marketing da A24 o vai lançar para 
o estatuto de filme de culto nos EUA...



Tem sido um bom ano para os 

seriólicos. Apesar de grandes 

sucessos terem visto a sua 

estreia adiada na sequência 

da greve dos argumentistas, 

há boas surpresas à espreita 

no streaming e na televisão. 

De «Erro 404», uma aposta 

portuguesa, a «The Regime», 

uma série protagonizada 

pela excecional Kate Winslet, 

são muitas as sugestões 

da  METROPOLIS para as 

próximas semanas. Espreite as 

nossas reviews e descubra as 

séries do momento.

SARA QUELHAS

SÉRIES





SHOGUN

A METROPOLIS teve a possibi-
lidade de ver a série completa e 
está rendida perante o sublime e 
o impressionante sentido de es-
cala para televisão. Em termos de 
recriação histórica de época na 
televisão não nos recordamos de 
alguma vez ter visto algo seme-
lhante ou próximo de «Shogun». 
Já estamos a ver a série pela se-
gunda vez – é impossível capturar 
todo o esplendor e os detalhes de 
cada episódio em apenas um vi-
sionamento. A produção não se 
poupou a esforços na recriação 
do Japão Medieval na elabora-
ção de uma atmosfera intrincada 

e profundamente enraizada na 
cultura japonesa. Uma das pala-
vras-chave desta obra é a auten-
ticidade, desde a linguagem, aos 
figurinos, aos cenários e todo o 
cuidado em termos de encenação 
que ao respeitar os rituais pro-
voca um sentimento de constan-
te deslumbramento. É uma série 
única e a produção mais dispen-
diosa da história do canal FX (que 
faz parte do império Disney). 

«Shogun» foi criada para televisão 
por Rachel Kondo e Justin Marks 
a partir do livro homónimo de 
James Clavell. O mesmo já tinha 

«Shogun», da Disney+, 
é uma obra-prima. É 
um épico de guerra 

centrado nos jogos de 
poder no Japão Feudal, 
um romance sedutor e 

uma viagem da alma num 
mundo desconhecido.

JORGE PINTO
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IMPÉRIO DO SOL NASCENTE
DISNEY+

sido adaptado para televisão e 
ainda são alguns os espectadores 
que têm na memória a popular 
mini-série dos anos 1980 da NBC.  

«Shogun» tem várias figuras cen-
trais, a começar por John Bla-
ckthorne (Cosmo Jarvis, numa 
performance estóica). É um es-
tranho num mundo desconhe-
cido, um navegador inglês num 
navio encarregue de destruir as 
feitorias comerciais portuguesas 
e espanholas no Oriente. A pós 
cruzar o Estreito de Magalhães, 
a embarcação é apanhada numa 
tempestade, anda à deriva e é ata-

cada pela fome e pelas doenças, 
tudo na sua busca pelo Japão. A 
chegada de John Blackthorne, 
considerado um bárbaro pelos 
japoneses, traz um prenúncio de 
grandes mudanças no território. 
O seu desígnio mercantil é o de 
acabar com os portugueses na re-
gião e abrir o comércio a Este ao 
reino inglês (ressabiado pelo Tra-
tado de Tordesilhas). Junta-se à 
ambição o ódio religioso entre os 
católicos portugueses e os protes-
tantes ingleses. Os portugueses 
através dos Jesuítas têm a região 
na sua mão e têm uma agenda es-
tratégica que conta com o apoio 

de alguns lordes feudais japone-
ses da corte. Esta é uma subtrama 
muito interessante que nos ajuda 
a compreender como a religião 
serviu também de porta de entra-
da para as grandes riquezas gera-
das através das trocas comerciais.   

Outro vértice desta série é Yoshii 
Toranaga, interpretado por Hi-
royuki Sanada («O Último Sa-
murai», «John Wick: Capítulo 4», 
«Westworld»), um poderoso se-
nhor da guerra. Antes de morrer, 
o Imperador decretou que cinco 
regentes governariam o Reino 
até que o seu herdeiro chegasse 
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aos 16 anos. Foi uma forma para 
os regentes não se eliminarem 
mutuamente numa guerra civil, 
e assim se criou um impasse até 
ao crescimento do herdeiro. Um 
dos aspectos deliciosos desta sé-
rie são os jogos de estratégia e 
poder que são ardilosos e carre-
gados de dissimulação, enganam 
e seduzem os próprios espectado-
res. Yoshii Toranaga pensa usar 
John Blackthorne que, entretan-
to, inicia um processo de assimi-
lação dos costumes japoneses. O 
navegador britânico percebe que 
a sua vida está em jogo (quando 
se cruza no carcere com um per-
sonagem interpretado pelo nosso 
Joaquim de Almeida) e deve criar 

aliados se deseja sobreviver. Tora-
naga, que era confidente do Impe-
rador mas não deseja poder, tenta 
criar discórdia no conselho prote-
gendo John e a si mesmo. Torana-
ga cria assim incerteza na corte 
entre os regentes que o desejam 
eliminar invocando sentimentos 
de divisão face à influência es-
trangeira dos jesuítas. Estabele-
ce-se um jogo pela sobrevivência 
e controlo da corte. Yoshii Tora-
naga, apesar da riqueza e o pode-
rio militar do seu clã, não deseja 
o título de Shogun (que conside-
ra ser uma relíquia do passado). 
Ele faz isto para não gerar uma 
guerra da qual ele, possivelmen-
te, sairia perdedor face aos outros 

quatro regentes que desejam des-
tituí-lo para eliminar o seu poder. 

O destino junta as pessoas e John 
Blackthorne vai ter um papel fun-
damental neste grande período de 
convulsão e Toda Mariko (Anna 
Sawai), a filha de um antigo alia-
do de Yoshii Toranaga vai ser a sua 
tradutora. Ela terá o papel de cui-
dar directamente de John como 
sua tradutora. Deste modo, pro-
tege-o e impede a adulteração das 
palavras de John pelos jesuítas 
portugueses que se sentem amea-
çados pela sua presença na corte. 
A relação entre Mariko e John é 
o coração desta série. Destaque 
para Anna Sawai, uma estrela 
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em ascensão, com um papel mag-
nífico na representação de uma 
mulher que deseja ser lutadora e 
independente no Japão feudal. 

O elenco é maioritariamente ja-
ponês e há muitas mais narra-
tivas nesta complexa trama. O 
facto de termos os actores japo-
neses a falarem japonês fez toda 
a diferença. Na versão original 
temos as legendas em inglês, o 
que provoca precisamente essa 
assimetria e os devidos contras-
tes que se pretendia criar neste 
confronto de culturas. Um fac-
tor se torna mais aprofundado 
quando se começa a explorar as 
mil e uma nuances muito além da 

comunicação. Mais uma vez, os 
criadores geraram uma atmosfera 
verosímil para os actores e espe-
cialmente a audiência. Os actores 
japoneses e os extras treinaram 
não só a língua japonesa daquela 
Era como também os movimen-
tos que são dignos de um baila-
do visual para os nossos olhos. 

«Shogun» tem outra vertente 
muito interessante além da lin-
guagem e dos trejeitos, é a apre-
sentação de um estado mental 
face ao mundo. John vai apren-
der com Mariko uma autêntica 
filosofia de vida, um manual de 
sobrevivência num mundo injus-
to onde se escondem os verdeiros 

sentimentos, a dor e os desejos. 

É evidente que a série, ao se de-
senrolar no Japão feudal, mas 
ao lidar com sentimentos uni-
versais, traz a obra para uma 
dimensão contemporânea e emo-
cionalmente palpável. «Shogun», 
da Disney+, é daquelas séries 
que valem uma assinatura. Fun-
ciona como um extraordinário 
momento de Televisão – aliás, o 
lançamento na plataforma strea-
ming segue o modelo clássico da 
caixinha mágica, com os lança-
mentos semanais de cada episó-
dio, um verdadeiro ritual para os 
apaixonados por esta monumen-
tal série.
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THE REGIME

Na senda de outras séries sobre 
distopias políticas, «�e Regime» 
retrata a realidade de um país euro-
peu, onde a líder é a Chanceler Ele-
na Vernham (Kate Winslet). Com 
uma postura rígida e autoritária, a 
mulher decide os destinos do país 
com base na força e nos desígnios 
dos conselheiros que a rodeiam. Tal 
leva a que, nomeadamente a nível 
da política externa, se vergue aos 
interesses de forças mundiais como 
os Estados Unidos. No entanto, a 
aparente estabilidade é destruída 
quando, certa noite, Elena vê a sua 

segurança ameaçada e fica ainda 
mais paranoica.

Herbert Zubak (Matthias Schoe-
naerts) é um destacado militar, 
visivelmente instável, que é con-
tratado para cumprir uma tarefa 
bastante peculiar. Seguir Elena e 
indicar os níveis de humidade no 
ar, à medida que a Chanceler se des-
loca para novos espaços. Perante a 
pressão do alto preço a pagar por 
errar, o homem vive em constan-
te terror, até ao momento em que 
tem um erro de análise que parece 

Kate Winslet é a MVP 
na mais recente aposta 

da HBO Max, «�e 
Regime». A série ilustra 

a tensa realidade de 
um país fictício, da 
Europa central, que 

vive em ditadura. Esta 
é uma criação de Will 

Tracy, que já venceu seis 
Emmys (três deles com 

«Succession»).

SARA QUELHAS
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KATE WINSLET E A DITADURA DOS OUTROS
HBO MAX

anunciar a sua desgraça. Mas, ines-
peradamente, a sua sorte muda…

Zubak torna-se o principal conse-
lheiro da Chanceler, tendo um pa-
pel ativo na sombra da ditadora. 
Cada vez mais frágil e assustada 
com tudo, a líder torna-se pratica-
mente inútil e, embora inicialmen-
te se tenha mostrado indestrutível, 
a verdade é que a sua fraqueza se 
revela quase infantil. Uma aborda-
gem crítica, ativa e cómica da figu-
ra da autoridade que, com todo o 
poder à sua mercê, não sabe o que 

fazer com ele. É uma verdadeira 
performance da imbecilidade, em 
que o jogo de poder vira um teatro 
de marionetas quando ocorre uma 
jogada imprevista e alguém surge 
das sombras para assumir o con-
trolo.

O maior trunfo é mesmo Kate 
Winslet, que se volta a assumir 
como uma intérprete versátil e com 
uma considerável amplitude de 
emoções, o que facilita a leitura da 
audiência relativamente à sua per-
sonagem. Com um elenco de luxo, 

onde se incluem ainda nomes como 
Andrea Riseborough, Guillaume 
Gallienne, Hugh Grant e Martha 
Plimpton, entre outros, «�e Regi-
me» é uma série que resulta na sua 
teoria e na sua execução. Apresenta 
um argumento bem sustentado e 
uma realização sóbria (de Stephen 
Frears e Jessica Hobbs), que cria 
um ambiente tenso e opressor, ao 
mesmo tempo que o desconstrói 
com recurso ao humor e à carica-
tura da líder toda poderosa para o 
exterior mas que, aos olhos do es-
pectador, se revela inútil.
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MARY & GEORGE

Mary Villiers (Julianne Moore) 
pode ter sido uma das figuras me-
nos queridas e populares da sua 
época, mas a verdade é que a sua 
vertente estratega tem tanto de 
obsceno como de admirável. Isto 
porque, numa sociedade construí-
da à imagem dos homens e do po-
der monárquico, Mary conseguiu 
ascender, enriquecer e manipular o 
rei James (Tony Curran), tornando 
a sua família a mais importante e 
influente do seu tempo. Para tal, 
usou o seu filho George (Nicholas 
Galitzine) sem qualquer pudor e 
não poupou chantagens, ameaças e 
jogos de poder.

«Mary & George», que estreou 
recentemente na SkyShowtime 

Portugal, retrata, com recurso ao 
humor e à intriga, a história da 
família Villiers. Mary Beaumont 
casou com George Villiers quando 
não tinha grandes posses mone-
tárias e, após a morte do marido, 
corre o risco de voltar a viver uma 
vida humilde e sem recursos. Para 
escapar a tal destino só tem uma 
opção: casar outra vez. No entanto, 
a mulher quer mais e a oportuni-
dade surge quando descobre os ví-
cios e obsessões do rei James I, que 
envolvem, na sua maioria, jovens 
bonitos. A solução vem de França: 
o seu filho George.

À imagem de séries como «�e 
Great», «Mary & George» conta a 
história da realeza e da corte atra-

O que acontece quando 
o rei de Inglaterra 

vira o bobo da corte e 
é manipulado por uma 

família em ruína? «Mary 
& George» inspira-se 

numa bizarra história 
verídica para, com 

recurso ao humor, criar 
um drama histórico 
cativante. Julianne 

Moore lidera o elenco.

SARA QUELHAS
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A SEDUÇÃO COMO PODER NO SÉCULO XVII
SKYSHOWTIME

vés do absurdo, do estereótipo e do 
humor. Os líderes de outro tempo 
viram autênticos bobos da corte, 
facilmente manipuláveis e, como 
consequência, levam vivas de luxo 
– que também permitem a pessoas 
muito específicas –, enquanto o 
resto do povo passa por grandes 
dificuldades. A ascensão social não 
acontece pelo mérito, mas sim gra-
ças ao estatuto da família e à cor-
rupção ou sedução de elementos do 
poder. Uma intensa teia de intriga 
e estratégia, centrada sobretudo na 
personagem de Julianne Moore.

Da mesma forma que Mary e Geor-
ge influenciam as preferências do 
rei, também os anteriores favoritos 
se sentem revoltados e tentam agir. 

Assim como os aliados que querem 
tirar poder ao rei ou a outros con-
selheiros, conspiram a favor da du-
pla. Tal contribui para um drama 
intenso e constante, onde não há 
heróis nem santos.

Ao mesmo tempo, a série da 
SkyShowtime também recria uma 
família problemática, instável e o 
desconforto da relação complicada 
entre Mary e George. Estará o filho 
disposto a cumprir todos os desíg-
nios da mãe? Se sim, até quando? 
Figuras poderosas mas poupo po-
pulares no século XVII, os Villiers 
voltam a ser protagonistas e a con-
trariar um destino de aparente ruí-
na. Esta é uma criação do britânico 
D.C. Moore.
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ERRO 404

Toda a gente sabe que os outros es-
tão sempre melhor e mais felizes… 
Já cantava Miguel Araújo que to-
dos os homens eram maus, menos 
os maridos das amigas: “Porque os 
maridos das outras são / O arqué-
tipo da perfeição / O pináculo da 
criação / Dóceis criaturas, de outra 
espécie qualquer“. Em «Erro 404», 
uma ideia original de Patrícia Se-
queira (que divide o argumento 
com Tota Alves e Guilherme Vital), 
também Rita (Inês Aires Pereira) 
acredita que as respostas para to-
dos os seus problemas residem na 
vida dos outros. São vidas melho-
res, mais livres e têm uma grande 

vantagem: não são a sua.

Quando Rita perde alguém muito 
importante – e a sua casa parece, de 
repente, grande demais –, cai num 
desgosto profundo que se alastra a 
todos os momentos da sua vida. Na 
agência onde é copywriter, mostra 
uma incapacidade incontornável 
de produzir e, no dia a dia, demons-
tra muita apatia e tristeza. É nes-
ses momentos que uma misteriosa 
aplicação de telemóvel, a Appy, a 
vai tentando com a oportunidade 
única de experimentar novas sen-
sações. A certa altura, sem nada a 
perder, Rita não resiste e, à boa tra-

Em momentos de dor, não 
há nada mais tentador 
do que viver uma vida 
que não é a nossa. Que 
o diga a “Rita” de Inês 
Aires Pereira. A atriz, 
mais conhecida pela 

comédia e pelas tropelias 
no «Taskmaster», é, 
pela primeira vez, 

protagonista, e logo com 
um papel dramático. 
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ALGORITMOS COMANDAM A VIDA
RTP PLAY

dição de uma sociedade apressada 
e acrítica, acede à app sem sequer 
ler com atenção os “termos e condi-
ções”. É o algoritmo a funcionar… 
e a tentação das soluções fáceis a 
vencer.

Ao entrar na aplicação, Rita é trans-
portada para o corpo de um mulher 
a entrar em trabalho de parto. Per-
dida e confusa, é a primeira vez que 
a protagonista se consegue desligar 
da sua mágoa permanente. Como 
se, ao clicar num botão, todos os 
seus problemas desaparecessem… 
até voltarem de novo. Apesar de a 
Appy ser o centro de tudo, o que 

poderá aproximar a série de outras 
apostas mais tecnológicas, como 
«Black Mirror», a verdade é que a 
aplicação é apenas um veículo para 
concretizar o conceito de Patrícia 
Sequeira.

Uma das estratégias de execução 
que beneficia, e muito, a série, é o 
facto de os atores que interpretam 
as personagens que Rita incorpora 
imitarem Inês Aires Pereira. Além 
de muito divertido, torna-se, as-
sim, mais credível para o especta-
dor o truque a que está a assistir. 
Também a personagem de Valerie 
Braddell, a avó de Rita, funciona 

um pouco como “paraquedas” da 
protagonista, trazendo-a de volta à 
realidade, de uma forma muito hu-
mana; sem ter medo, ainda assim, 
de testar os limites da previsibili-
dade.

Com uma intensa crítica social, 
«Erro 404» ilustra uma sociedade 
adormecida, frágil e facilmente 
manipulável, sendo também uma 
alegoria do sofrimento, que coloca 
em perspetiva a forma como o ser 
humano tenta adormecer a dor e 
qualquer sentimento negativo. A 
série, de oito episódios, é complexa 
na sua aparente simplicidade e vai 
adicionando camadas à sua histó-
ria base, seja através de diálogos, 
seja através de momentos determi-
nantes (alguns bastante caricatos). 
A atenção ao detalhe ajudará o pú-
blico a antecipar algumas surpre-
sas.

A nova série da RTP1 conta no 
elenco, além dos nomes já mencio-
nados, com Rui Maria Pêgo, Dinar-
te de Freitas, Tomás Taborda, Már-
cia Breia, Ana Padrão e Rodrigo 
Tomás, entre outros.  Participam 
ainda Marisa Liz e Dino D’Santia-
go, que fazem deles próprios.
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RAINHA VERMELHA

Há mais uma série espanhola 
a pedir maratona no streaming. 
«Rainha Vermelha», baseada no 
best-seller de Juan Gómez-Jura-
do, apresenta a história de Anto-
nia Scott (Vicky Luengo), a pessoa 
mais inteligente do mundo. Com 
um QI bem acima de qualquer 
média, a mulher é uma mais-va-
lia incrível para quem a tiver do 
seu lado, já que consegue des-
construir qualquer mistério. No 
entanto, a forma como a prota-
gonista é apresentada à audiência 
nada tem de glamourosa.

Destruída e deprimida, Antonia 
pensa em várias formas de suicí-
dio logo no arranque da trama. A 
introdução procura contextuali-
zar o sofrimento dela, silencioso, 
mas claro e evidente quando te-
mos acesso aos seus pensamentos. 
Este momento é travado por Jon 
Gutiérrez (Hovik Keuchkerian), 
que coloca a ação em movimen-
to. Com um breve f lashback para 
percebermos as motivações do 
polícia, estão posicionados todos 
os dados para entendermos o jogo 
que envolve a «Rainha Vermelha». 

A mulher mais 
inteligente do mundo 

é posta à prova em 
«Rainha Vermelha». A 
série já está disponível 
no catálogo do Amazon 

Prime Video.
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DOM OU MALDIÇÃO?
AMAZON PRIME

No passado, as suas capacidades 
valeram-lhe a inclusão num pro-
jeto secreto e experimental, em 
colaboração com a polícia. Mas 
aquilo que se apresentava como 
um dom acabou por se revelar um 
pesadelo, ao detonar toda a sua 
realidade. Puxada de novo para 
esse círculo, Antonia reencontra 
o Mentor (Alex Brendemühl) e, 
com isso, os altos e baixos da sua 
inclusão na esfera criminal. A tra-
tar mistérios relacionados com 
famílias ricas e bem posicionadas 
socialmente, terá Antonia a capa-

cidade de não se deixar afundar 
novamente?

Um drama intenso e bem escri-
to, «Rainha Vermelha» cria uma 
narrativa consistente de ação e 
suspense, onde a tensão é uma 
constante. A mente da protago-
nista torna-se visual, assim como 
os seus fantasmas e receios, o que 
torna tudo mais real para a au-
diência, que tem um acesso pouco 
comum à mente da personagem. 
Um aproveitamento coerente do 
material literário que serve de 

base à história e contribui para 
uma descrição mais pormenori-
zada do universal mental de An-
tonia. Até onde irá a conspiração?

Esta é uma criação de Amaya 
Muruzabal e conta no elenco com 
atores como José Ángel Egido, 
Andrea Trepat, Vicenta N’Dongo, 
Urko Olazabal, Pere Brasó, Fer-
nando Guallar, Emma Suárez, Jo-
nathan D. Mellor e Eduardo No-
riega, entre outros.
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OBITUARY

Elvira Clancy (Siobhán Cullen) 
teve uma infância peculiar. Criada 
pelo pai, Ward (Michael Smiley), 
sempre contactou com a tragédia 
e, em momentos sangrentos, en-
controu muitas vezes a tranquili-
dade que lhe faltava. No flashback 
inicial, em que conhecemos a per-
sonagem principal, é dado a co-
nhecer à audiência, na perspetiva 
de Elvira, como a morte lhe deu 
conforto e como a primeira vez 
que assassinou um animal expe-
rienciou um dos momentos mais 
felizes da sua vida. Já na escrita, 

a criatividade sempre viveu, lado a 
lado, com o macabro.

Chegamos ao presente com o mote 
para a desgraça. Ward está doente 
e é alcoólico, além de viciado em 
jogo, estourando todo o dinheiro 
sem qualquer cuidado. Por sua vez, 
Elvira sofre para conseguir pagar 
as contas e garantir a sobrevivên-
cia dos dois, quando o jornal onde 
trabalha a escrever obituários 
começa a fazer cortes. Em vez de 
ter um salário certo, o pagamento 
passa a ser à “peça”, o que, numa 

O canal AMC Portugal 
estreou a série 

«Obituary». Quando a 
subsistência de Elvira 

Clancy depende de 
quantos obituários 

escreve, e as mortes são 
escassas, a protagonista 

desta história decide 
passar das palavras à 

ação…
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QUANDO A MORTE ESTÁ ESCRITA…
AMC

localidade onde não há muitas 
mortes, vira pesadelo. No entanto, 
Elvira não tarda a ter uma ideia: e 
se “apressar” alguns falecimentos? 
E se provocar a morte de alguém 
que já iria morrer de qualquer for-
ma?

O que, teoricamente, se apresenta 
como menos moralmente questio-
nável não dura muito, já que os cri-
térios da protagonista se tornam 
cada vez mais amplos. «Obituary» 
é uma tragicomédia, com humor 
negro, disruptiva, que desafia a 

moral e bons costumes de uma 
sociedade supostamente estável, 
ainda que, aos poucos, nos sejam 
dados a conhecer casos menos cla-
ros e mistérios por resolver. Tam-
bém Emerson Stafford (Ronan 
Raftery) é uma personagem nada 
linear, algo duvidosa, que acarreta 
outra linha de interesse para uma 
narrativa já de si peculiar.

O argumento é complexo e com 
uma comédia negra apurada, mui-
to centrada em Elvira e na sua 
falta de empatia para com quem 

a rodeia. Uma protagonista inte-
ressante, fora do padrão, ainda 
que nos lembre, levemente, outros 
serial killers televisivos. Só que os 
motivos de Elvira são, inicialmen-
te, tão supérfluos, que a sua histó-
ria de origem se torna particular-
mente bizarra.

Esta é uma criação do irlandês 
Ray Lawlor, contanto ainda no 
elenco com Danielle Galligan, Da-
vid Ganly, Michael Hough, Noni 
Stapleton e Conan Sweeny, entre 
outros.
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«�e Good Doctor» do canal AXN 
começa a sua última temporada 
nas nuvens. A chegada do bebé 
Steve, o filho de Sean (Freddie 
Highmore) e Lea (Paige Spara), 
trazem os acontecimentos 
para o humor e uma dinâmica 
mais ternurenta que acaba por 
contagiar os episódios. Mesmo 
para quem nunca viu um episódio 
de «�e Good Doctor» no AXN, 
podemos dizer que a última 
temporada é um óptimo cartão de 
visita. Os dois primeiros episódios, 
que a imprensa teve acesso, 
atestam o valor da série, a estreia 
consegue resumir em 45 minutos 
os principais elementos e o porquê 
de «�e Good Doctor» alcançar 
uma sétima temporada: a tensão 
entre a vida e a morte, as relações 

pessoais que se cruzam com as 
profissionais, as escolhas que 
determinam uma vida, a colisão 
de personalidades mas também o 
amor, a compreensão, a amizade 
e a chegada de uma criança que 
vai mudar completamente a vida 
de um casal. O primeiro episódio 
é puro charme, é também um 
momento em que conseguimos 
observar todo o crescimento do 
herói desta série: o Dr. Shaun 
Murphy, o cirurgião autista 
que cresceu como médico mas 
sobretudo como ser humano 
perante os nossos olhos. A 
narrativa que arranca no segundo 
episódio é digna de alguém ter 
tirado um coelho da cartola com 
a chegada de dois estagiários ao 
Hospital. A estagiária Charlie 

ENTREVISTA 

FREDDIE 
HIGHMORE

ACTOR

THE GOOD DOCTOR
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é autista e vai ser interessante 
observar a convivência desta com 
Sean. É evidente que a série não 
se resume apenas a Sean, Leia e 
o bebé Steve e outras subtramas 
continuam a fluir vigorosamente. 
Neste género de séries, temos 
quase sempre os casos da semana 
onde os actores convidados têm 
imensa qualidade e acrescentam 
ainda mais energia aos episódios 
com as suas performances em 
personagens que combinam 
histórias pessoais e a situação 
clínica. 
  
A série foi desenvolvida por David 
Shore, um escritor aclamado 
pela ultra popular «House». 
Mesmo que os números norte-
americanos tenham vindo a 

decrescer a popularidade de «�e 
Good Doctor» é global e continua 
a crescer internacionalmente. A 
METROPOLIS teve oportunidade 
de falar com Freddie Highmore, a 
estrela da série. O actor estava em 
rodagem em Vancouver a filmar 
os últimos episódios desta série. 
Freddie Highmore tem apenas 
32 anos mas possui uma longa 
carreira nos ecrãs. Ele começou a 
actuar com 7 anos na televisão, o 
seu primeiro sucesso foi com 12 
anos em «À Procura da Terra do 
Nunca» (2004). O actor britânico 
é muito profissional e simpático, 
a sua dedicação é notória no ecrã 
e na qualidade das suas respostas 
em torno da temporada de 
despedida. A chegada do bebé, o 
impacto da série, o autismo e o 

balanço de oito anos a trabalhar 
neste projecto foram alguns 
dos temas abordados. Foi um 
enorme prazer falar com Freddie 
Highmore e assistir às suas 
respostas cheias de humanidade e 
dignas desta bela série.  
jorge pinto 
 
É impossível falar consigo 
sem falar do bebé, como foi 
a mudança de dinâmica para 
si em termos do seu papel. E 
os realizadores dizem que é 
difícil trabalhar com bebés 
nas filmagens, como é que foi a 
rodagem?
Freddie Highmore: Sim, há 
muito para desvendar. Quero 
dizer, acho que a primeira coisa 
é, do ponto de vista do Sean. Ao 
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olhar para esta temporada será, 
claro, sobre o facto de ele ser 
pai. As suas relações vão mudar 
radicalmente por causa disso. A 
sua relação com o trabalho vai 
mudar por causa disso. E é esta 
coisa maravilhosa e mágica que 
ele e Leah vão viver juntos, mas 
que vai mudar quem eles são 
como pessoas, como indivíduos e 
coletivamente. Penso que também 
vai mudar a forma como ele vê a 
sua própria figura paternal, o Dr. 
Glassman. E acho que eles vão 
atingir uma nova profundidade na 
sua relação por causa disso.  

Em termos de trabalhar com bebés 
no cenário, para ser sincero, tem 
sido mágico. Acho que é difícil de 
descrever, mas se imaginarmos 
qualquer ambiente de trabalho e, 
de repente, um bebé relativamente 
recém-nascido é trazido, há 
uma mudança de tom que todos 

sentem que é maravilhosa. E 
esperamos que isso se traduza no 
ecrã. Mas os bebés que tivemos 
foram maravilhosos. E, sim, há 
vários bebés que são usados, 
em parte porque a velocidade a 
que filmamos não corresponde 
à velocidade a que a história é 
contada.
 
A realidade significa que o bebé 
que nasceu do Sean e da Leah e 
que foi usado para representar o 
Steve no final da sexta temporada 
já deve estar a andar e a falar e, 
três semanas depois [na narrativa 
da série], esperemos que ninguém 
dê por isso. Mas o segredo é que, 
claro, vai haver um novo bebé a 
representar o bebé Steve.
 
Sabemos que têm consultores 
que fornecem excelentes 
detalhes sobre como ser 
pai dentro do espetro, mas, 

para além disso, fez alguma 
pesquisa pessoal para ajudar a 
navegar esta nova fase da vida 
do Sean?
Freddie Highmore: Sim, 
absolutamente. E essa pesquisa 
tem feito parte da série, como 
estava a aludir desde o início, 
desde antes de começarmos a 
filmar o episódio-piloto, temos o 
mesmo consultor a tempo inteiro 
que lê todos os guiões e está 
sempre presente para nos dar 
conselhos e oferecer uma visão 
que nos possa faltar. E acho que 
sempre me inspirei não só nisso, 
mas também em documentários, 
na literatura e também em pessoas 
da minha vida que conheço e 
que foram parte da razão pela 
qual quis fazer esta série. Por 
isso, penso que o processo de 
aprendizagem e de investigação é 
absolutamente contínuo e sempre 
o foi. E acho que tens razão. É 
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especialmente importante agora 
que o Sean é pai. E esse é o tipo 
de questões que também vamos 
abordar este ano.
 
Que parte da vida de Sean 
vamos conhecer nestes novos 
capítulos que ainda não vimos 
no ecrã?
Freddie Highmore: Esta 
temporada vai ter, sem 
dúvida, algumas surpresas 
que, esperamos, sejam muito 
interessantes. A melhor forma 
de o dizer é que as pessoas vão 
querer, mesmo que não saibam 
necessariamente que isso está 
a acontecer. Em termos do 
Sean, acho que é uma mudança 
fundamental numa pessoa. 
Eu próprio não sou pai, mas 
posso imaginar ter um filho e 
ter um bebé e a forma como o 
Sean se vai comportar este ano, 
especialmente em relação a 

estes dois novos estudantes de 
medicina que vão entrar, que ele 
está a supervisionar e a ensinar 
e a aprender. E penso que ser pai 
vai mudar a forma como ele vê 
toda a gente, mas especialmente 
as pessoas com quem está a tentar 
aprender e encorajar e com quem 
está a fomentar uma relação 
dessa forma. Por isso, também 
estou entusiasmado com isso 
nesta temporada. E para além do 
Sean, acho que uma das coisas 
mais bonitas de saber que esta 
temporada será a última é poder 
resumir a história de todos de uma 
forma satisfatória, conclusiva e 
genuína, e poder escrever para 
um fim, penso eu, é incrivelmente 
valioso. 

Qual foi o factor mais 
emocionante de interpretar 
Sean nesta nova era da sua 
vida?

Freddie Highmore: Quer dizer, 
ainda estamos a meio, e acho que 
é algo a que o Sean e a Leah ainda 
se estão a habituar. Na verdade, 
estou no escritório de produção 
neste momento e acho que temos 
uma cena com o nosso bebé ainda 
hoje, mas sim. E acho que a série 
sempre casou o tipo de grandes 
questões e coisas da vida, quer seja 
um caso médico impressionante 
ou um grande acontecimento, 
como ter um bebé, com pequenos 
momentos da vida e fatias da vida, 
explorando essas grandes coisas 
através dos pequenos momentos. 
Por exemplo, como estávamos a 
dizer, o Sean a abraçar a Glassman 
no final da primeira temporada, 
parece tão importante, apesar de 
ser um momento tão pequeno, tão 
pequeno, potencialmente pequeno. 
E vamos continuar a fazer isso 
este ano. Saber, contar e explorar 
Sean como pai, não se trata 
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apenas da maravilha inicial e do 
espanto com este acontecimento 
que muda a vida, mas da forma 
como pequenas coisas na 
vida e pequenas coisas na sua 
relação com Leah vão mudar 
fundamentalmente e como essas 
coisas são igualmente importantes 
em termos de representação dessa 
viagem.
 
Acha que a sua personagem 
ajudou a aumentar a 
sensibilização e a inclusão em 
questões relacionadas com o 
autismo?
Freddie Highmore: O David 
Shore e eu, desde o início do 
programa, queríamos que este 
fosse mais do que um simples 
programa de televisão, que 

tivesse um significado e uma 
importância mais vasta para além 
da bolha do próprio programa. 
E, certamente, se de uma forma 
pequena, minúscula, o programa 
foi capaz de desafiar estereótipos 
ou aumentar a consciencialização 
em termos de autismo, então 
isso seria aquilo de que mais me 
orgulho, de toda esta experiência 
e faria com que se sentisse como 
sempre esperámos que fosse, 
mais do que apenas uma série de 
televisão. 

Ao longo da história, cresceu 
como ator, mas também se 
tornou um dos argumentistas 
e produtores desta série. Como 
é que se sente em relação a esse 
processo?

Freddie Highmore: Sempre 
adorei fazer parte de um processo 
mais alargado. Acho que numa 
série como esta, em que passamos 
nove meses do ano a filmar a 
grande maioria das temporadas, 
fizemos 20 episódios e, por isso, 
tudo se torna absorvente. Afecta 
toda a nossa vida, e acho que 
gostei muito de poder aprofundar 
ainda mais o assunto. E estou 
muito grata por ter sido produtor 
da série desde o início e por estar 
envolvido no processo mais 
alargado. Parece uma extensão 
natural das coisas que tenho 
querido fazer em termos de contar 
histórias. E agora que a série 
está a chegar ao fim, gostaria de 
continuar a fazê-lo, tanto em 
termos de ajudar outras pessoas a 
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contar as suas histórias, como de 
fazer coisas como dirigir noutras 
séries e dirigir coisas em que não 
esteja necessariamente a atuar. 
Gostaria muito de o fazer.
 
Que reflexões retirou de todos 
estes anos? O que aprendeu 
não só como ator, mas também 
como pessoa?
Freddie Highmore: Sim. São sete 
anos da vida de uma pessoa, o que 
obviamente é importante tanto a 
nível profissional como pessoal.  
A analogia que tenho usado para 
descrever o sentimento é que 
é um pouco como a graduação. 
Olhamos para trás e, no final 
deste período incrivelmente 
especial com um grupo fantástico 
de pessoas, tanto do elenco como 

da equipa, esta pequena bolha 
torna-nos nostálgicos, reflexivos, 
agradecidos por todo o tempo que 
passámos juntos, mas também, 
tal como na graduação, penso 
que entusiasmados com o futuro 
e com novas oportunidades. E 
há um reconhecimento de que se 
deve seguir em frente e de que é 
preciso seguir em frente. Que é 
provavelmente uma coisa saudável 
sair para o mundo mais amplo e 
fazer outras coisas. Mas penso que 
seremos sempre assim. Tenho a 
certeza de que acontece o mesmo 
em todos as séries, mas penso 
que teremos sempre uma ligação 
especial nesta série, devido à 
forma como o mundo tem estado 
nos últimos anos e como passámos 
por isso todos juntos. Filmar com 

as condições da COVID parece 
distante agora, mas lembro-
me de voltar quando a maioria 
das pessoas ainda trabalhava 
a partir de casa e de estar com 
aquela pequena bolha de pessoas 
no cenário todos os dias em 
Vancouver, foi muito louco e acho 
que nos vai sempre unir.
E sinto-me muito sortudo por, 
nos últimos anos, de ter tido 
essa estabilidade, a par de tanta 
incerteza e trauma no mundo em 
geral. Ter esta série para a qual 
regressar e este maravilhoso grupo 
de pessoas para o qual regressar 
constantemente tem sido muito 
significativo.

«�e Good Doctor» estreia a 8 
de Maio no AXN.   
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THE GENTLEMEN (SÉRIE)

Eddie Horniman (�eo James) é 
um militar deslocado, que tem de 
regressar a casa quando o pai está 
prestes a falecer. A viagem, que de-
veria ser breve e sem grande apa-
rato na sua rotina, revela-se um 
verdadeiro terramoto: ao contrário 
do esperado, é ele o principal her-
deiro… mas há heranças com que 
ninguém contava. Na sua extensa 
propriedade, a família Horniman 
tem a estação principal de um gru-
po reputado de traficantes, que 
querem manter o “arrendamento” 
e fortalecer o negócio com Eddie. 
Entre a espada e a parede, devido 
aos gastos absurdos do seu irmão 
Freddy (Daniel Ings), Eddie fica 
sem alternativas.

O estilo de «�e Gentlemen» é mui-
to parecido com o do filme, ainda 
que a sua ligação aconteça à super-
fície. Há personagens idênticas, 
referências comuns e a linha nar-
rativa acaba por ter muitos pontos 
de encontro. No entanto, a série 
vive de forma independente e cria 
a sua própria rede dramática, que 
tem como figura central a perso-
nagem de �eo James. Um jovem 
aparentemente incorruptível que, 
perante os acontecimentos com 
que se depara, tem de fazer esco-
lhas complicadas e toma decisões, 
à partida, inesperadas. Ainda as-
sim, tal contribui para o enrique-
cimento da personagem e para a 
quebra com a previsibilidade do 

Depois do filme «�e 
Gentlemen: Senhores 
do Crime» (2019), Guy 

Ritchie desenvolve 
uma história no mesmo 

universo na série da 
Netflix. À frente de um 

império inesperado, 
Eddie Horniman é o novo 
herói que vira “vilão” no 

streaming.

SARA QUELHAS
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SE NÃO CONSEGUES VENCÊ-LOS, JUNTA-TE A ELES
NETFLIX

herói e dos grandes gestos nobres. 

Bem ao seu estilo, Guy Ritchie de-
senvolve uma série dinâmica, onde 
a ação, o humor e o mistério se en-
volvem de forma quase permanen-
te, destruindo a suposta ordem das 
coisas. O caos em que se transfor-
ma a vida de Eddie e companhia, 
à boleia da assertividade de Susie 
Glass (Kaya Scodelario), resulta 
numa série divertida e sempre em 
busca da mudança e da surpresa. 
De igual forma, o lado engraçado 
de «�e Gentlemen» não distrai a 
audiência do enigma central, onde 
a enigmática personagem interpre-
tada por Giancarlo Esposito vai as-
sumindo cada vez mais importân-

cia, ao mesmo tempo que surgem 
novos intervenientes.

«�e Gentlemen» é uma aposta 
bem conseguida e equilibrada, 
que alia um argumento que já deu 
provas de resultar a uma estética 
competente. Colorida, dinâmica e 
interessante, a narrativa da nova 
série da Netflix convida a uma ma-
ratona que apresente rapidamente 
um desfecho e traga respostas há 
muito esperadas. No elenco, além 
dos nomes já mencionados, encon-
tramos Joely Richardson, Vinnie 
Jones, Harry Goodwins, Stephane 
Fichet, Chanel Cresswell, Alexis 
Rodney e Ray Winstone, entre ou-
tros.
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AVATAR: THE LAST AIRBENDER

Poucos meses depois da estreia 
de outro sucesso do anime, «One 
Piece», a Netflix lança mais um 
live action derivado da animação 
japonesa, desta feita «Avatar: The 
Last Airbender». Depois do de-
sastre que foi o filme «O Último 
Airbender» (2010), a série foi an-
tecipada com um misto de curio-
sidade e receio, já que a história 
original foi um sucesso mundial, 
mas o franchise não voltou a en-
contrar a fórmula certa. Embora 
longe da execução do anime, a 
verdade é que a aposta do strea-

ming também está longe de ser o 

desastre que foi a longa-metra-
gem. O que a trama perde em en-
redo, ganha em efeitos especiais 
bem conseguidos.

Vamos à história. Aang (Gordon 
Cormier) é o último Airbender e o 
Avatar, capaz de dominar os qua-
tro elementos e a esperança derra-
deira de uma realidade dominada 
pela guerra e o terror do Fogo. Na 
sequência de um ataque, Aang fi-
cou no limbo e “aterra” muito tem-
po depois no completo desconhe-
cido, sendo acolhido por Katara 
(Kiawentiio) e Sokka (Ian Ousley). 

A Netflix estreou, em 
fevereiro, uma versão 
live action de «Avatar: 
�e Last Airbender». 

A aposta em universos 
com muitos fãs veio 

para ficar no streaming, 
nomeadamente 

adaptações do mundo do 
anime.

SARA QUELHAS
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A GUERRA DOS ELEMENTOS 
NETFLIX 

Dois jovens que, tal como ele, tam-
bém tiveram de crescer demasiado 
depressa para garantirem a sua 
sobrevivência. Um ser estranho e 
fora de contexto, acaba por ser a 
melhor arma para um povo apa-
rentemente indefeso perante a ga-
nância dos seus adversários.

Entre as principais fraquezas de 
«Avatar: �e Last Airbender» está, 
sobretudo, a sua pressa. A tentati-
va de agarrar a audiência pela ação 
e pela tensão levam a que persona-
gens como Aang não sejam apro-
fundadas, e o seu conhecimento 

passe muito pela análise do espec-
tador e pelas suposições das per-
sonagens. Ou frases soltas que, em 
certos momentos, dão informação 
relativamente a quem é Aang e 
qual o papel para ele destinado. Só 
que isso não resolve o lado pessoal 
do protagonista, potenciado na 
relação express com o seu mentor, 
mas sem profundidade ou capaci-
dade de explorar o desafio que é 
para uma criança ser o Avatar. É 
como se um bebé, mal nascesse, 
começasse logo a andar, sem todo 
o processo de aprendizagem e evo-
lução de competências.

As storylines crescem sobretudo 
através do conflito e das motiva-
ções dos seus promotores (alguns 
de segunda linha), como Zuko 
(Dallas Liu), um líder obcecado 
por agradar ao pai, mas sobretu-
do o Fire Lord Ozai (Daniel Dae 
Kim), um dos vilões mais impac-
tantes de toda a saga. Com um 
elenco jovem um pouco “verde”, a 
série faz-se valer de atores como 
Daniel Dae Kim («Hawaii Five-
0»), Ken Leung («Lost»), Utkarsh 
Ambudkar, Danny Pudi, A Mar-
tinez, Tamlyn Tomita e George 
Takei.
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TED

Dizem que não devemos voltar 
onde fomos felizes, mas Seth Ma-
cFarlane decidiu regressar a uma 
história que lhe trouxe bastante 
felicidade. Ted (voz de MacFar-
lane) lança-se no pequeno ecrã, 
após um filme, «Ted» (2012), e 
conta novas aventuras com o seu 
melhor amigo, então adolescente, 
John Bennett (Max Burkholder). 
Nos anos 90, com uma sociedade 
mais conservadora e regras fami-
liares rígidas, a dupla de compin-
chas está pronta para quebrar re-

gras, ideias preconcebidas e boas 
risadas.

Apesar de ser uma péssima in-
fluência para John, a verdade 
é que o urso de peluche Ted é 
mesmo o seu maior parceiro de 
aventuras. No entanto, tudo tem 
limites e Matty Bennett (Scott 
Grimes) consegue ser bem severo 
e decidido. Como tal, entre casti-
gos, regras exigentes e mudanças, 
a dupla vai vivendo novas expe-
riências e também riscos, mais 

O Sky Showtime estreou, 
em Portugal, a série 
«Ted», uma prequela 
do filme de sucesso, 

protagonizado por Mark 
Wahlberg. Estamos 

em 1993 e um urso de 
peluche nunca fez tantos 

estragos!

SARA QUELHAS
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A GÉNESE DA AMIZADE
SKYSHOWTIME

ou menos “criminosos”. O núcleo 
central fica completo com a mãe, 
Susan Bennett (Alanna Ubach) e 
a prima Blaire Bennett (Giorgia 
Whigham), que também marca 
pela sua imprevisibilidade.

Sem surpresas nem aparato, a 
prequela cumpre aquilo que pro-
mete. É divertida, despreocupada 
e, sobretudo, tem a assinatura e o 
humor próprio de Seth MacFarla-
ne, pelo que a audiência sabe ao 
que vai. Ao mesmo tempo, a tra-

ma retrata os anos 1990 nos Esta-
dos Unidos, com a emergência de 
novos ideais, mas também muita 
crítica social, parte dela ainda 
atual, e storylines verdadeiramen-
te surreais. A título de curiosida-
de, Penny Johnson Jerald inter-
preta a diretora da escola e tem 
um currículo à altura: está habi-
tuada a “infantilidades” a traves-
suras desde que “chefiou” Castle 
[na série com o mesmo nome].
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A Primavera chegou à TVCine e 
desabrocham �lmes para todos os 
gostos. Os inéditos TVCine trazem 
aos ecrãs �lmes de África, Europa e 
Estados Unidos. O cinema indepen-
dente americano tem uma presença 
forte com «No Future», com Cathe-
rine Keener; a história verídica de 
«O Assassinato De Kenneth Cham-
berlain»; e «Harka», um drama com 
conotações políticas e sociais sobre 
a desilusão da Primavera Árabe. O 
cinema francês apresenta duas pro-
postas muito interessantes, «Maes-
tro(s)», com um elenco de luxo, e « 
Herói de Sangue», com a estrela glo-
bal Omar Sy.

INÉDITOS  
TVCINE





INÉDITOS TVCINE 
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Após várias tentativas para trazer o popular clássico 
YA [Young Adult] de “Are You �ere God? It's Me, Mar-
garet.”, o filme chegou finalmente aos ecrãs em 2023. 
E teve a sua estreia nacional nos ecrãs da TVCine. A 
produção é do mítico James L. Brooks (criador de «Os 
Simpsons» [�e Simpsons] e realizador de «Melhor é 
Impossível» [As Good as It Gets] e «Edição Especial» 
[Broadcast News]). O elenco conta com a jovem revela-
ção Abby Ryder Fortson que encarna Margaret Simon, 
a heroína desta história coming of age. Esta comédia 
de crescimento lida com a exploração de terrenos “si-
nuosos” na passagem da infância para a adolescência. 
A puberdade pode ser um lugar “diabólico” e misterio-
samente divertido, feito de ajustes físicos, sociais, a 
chegada do período, os namorados e o primeiro sutiã. 
Em cima destas alterações sísmicas em Margaret, que se 

mudou da Big Apple para os subúrbios de Nova Jersey, 
ainda temos as novas amigas do sexto ano e a descober-
ta da religião, assuntos que completam este ternurento 
retrato existencial. As relações são honestas e sentimos 
que estamos dentro de um filme caloroso e próximo do 
espectador num relato bem familiar para milhões de 
pessoas. A química entre Abby Ryder Fortson e Rachel 
McAdams é perfeita. Rachel McAdams interpreta a 
compreensiva mãe de Margaret num momento em que 
a própria está a lidar com a teenager dentro de si, ten-
tando descobrir-se a si própria. A completar este retrato 
está a avó, interpretada com graciosidade por Kathy Ba-
tes em modo vintage. Uma nota final para Kelly Fremon 
Craig que realizou, adaptou e compreendeu o espírito do 
livro para criar um filme memorável para todos.
JORGE PINTO

ARE YOU THERE GOD? IT'S ME, MARGARET.
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MAESTRO(S) 

Denis Dumar (Yvan Attal) é um maestro amado, res-
peitado e premiado. Ele tem uma relação disfuncional 
com o seu pai, François Dumar (Pierre Arditi), que 
partilha a mesma profissão mas que foi caindo no es-
quecimento. A situação não melhora quando o pai é 
convidado para realizar o seu sonho de 40 anos: ser o 
maestro do La Scala de Milão, a sala mítica de Teatro 
de Ópera, reverenciada pelos grandes maestros. Fran-
çois parece ganhar vida com este convite, mas Denis 
descobre que houve um engano e será ele o maestro 
Dumar escolhido para o La Scala. A obra tem como 
pano de fundo a música clássica e a direcção de orques-
tra – tudo está requintado nesse processo –, mas é nas 
relações pessoais e no confronto das mesmas que o 
filme ganha outro fulgor, onde se encontra a verdade 
dos personagens. As boas interpretações de um elen-
co de luxo são aliadas a uma realização em modo glis-
sando onde tudo flui de uma sequência para a outra.  

«Maestro(s)», de Bruno Chiche, foi inspirado na produ-
ção israelita «Footnote» (2011), de Joseph Cedar. Em-
bora os filmes sejam divergentes no seu pano de fundo 
(um sobre a música clássica e o outro sobre a teologia), 
a estrutura principal de ambos é idêntica na relação/
rivalidade e descoberta do amor entre pai e filho. 
«Maestro(s)» é uma história de relações filiais, trata 
não só a relação de Denis com François, mas também 
a ligação entre Denis e o seu próprio filho (Nils Othe-
nin-Girard), com quem tenta cultivar um sincero amor 
paternal. Há também o polvilhar do romance na relação 
de Denis com a namorada (Caroline Anglade) e violi-
nista da sua orquestra – algo que não surge como uma 
distração narrativa, mas antes amplia a própria história 
e a dimensão do personagem Denis. A finalizar, real-
ce para a participação da veterana e a muito apreciada 
Miou-Miou, que surge como a companheira de François 
e mediadora dos conflitos entre pai e filho. JP

©
 J

U
L

IE
N

 P
A

N
IÉ

_
2

0
2

2
 V

E
N

D
Ô

M
E

 F
IL

M
S

 –
 O

R
A

N
G

E
 S

T
U

D
IO

 –
 A

P
O

L
L

O
 F

IL
M

S

 93METROPOLIS MARÇO 2024



INÉDITOS TVCINE 

NO FUTURE

«No Future» é um filme independente que conta com 
uma grande interpretação de Catherine Keener («Que-
res Ser John Malkovich?», «Capote»). É uma espécie 
de masterclass da actriz sobre a encruzilhada de viver 
com a solidão e a dor de perder um filho após uma over-
dose. A história envolve essencialmente a ligação de 
Claire (Catherine Keener) com Will (Charlie Heaton), o 
melhor amigo do seu filho. Will é a outra figura central 
desta obra, um ex-toxicodependente que se sente per-
dido e culpado pela morte do amigo. Ele tenta a todo 
custo colocar a sua vida nos eixos com a relação com a 
sua namorada (Rosa Salazar) mas acaba por se envol-
ver romanticamente com Claire. Os sentimentos são 
fortes e muito bem representados por todos os actores. 

Ainda sublinhamos a participação Jackie Earle Haley 
(«Pecados Íntimos», 2007), outro belíssimo actor que, 
apesar de ter um papel mais modesto, demonstra toda 
a sua valia na visão de um personagem que é mais um 
problema do que uma solução. A temática desta obra 
é por si só gigantesca em termos emocionais, tornan-
do-se um buraco negro para os indivíduos e as suas 
famílias. Os vários personagens tentam enquadrar as 
diferentes visões afectivas no seio deste problema. As 
conexões são frágeis numa luta contra forças atávicas 
onde más escolhas se afirmam como um verdadeiro 
abismo. «No Future» é uma obra essencialmente assen-
te na qualidade dos seus actores, com uma narrativa 
que fala sobre viver num limbo. JP
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«Herói de Sangue» é uma história sobre dois homens 
senegaleses que combateram na Primeira Guerra 
Mundial integrados no exército francês. O título ori-
ginal do filme é «Tirailleurs», que era um termo que 
servia para definir os nativos recrutados dos antigos 
territórios ultramarinos de França (Argélia, Tunísia, 
Marrocos, Senegal, etc.). Omar Sy interpreta Bakary 
Diallo, um pai senegalês que cuida da sua quinta e que 
se voluntaria para acompanhar o filho, �ierno Diallo 
(Alassane Diong), após o recrutamento forçado deste 
para combater na Europa pela potência colonial. A ac-
ção transita para a batalha onde observamos o sentido 
de perda da identidade destes soldados, a sanguinária 
guerra de trincheiras e as escaramuças de �ierno, que 
prova ser um corajoso soldado e vai subindo na hie-
rarquia militar. Os acontecimentos fazem-se sempre 
com o pai à espreita, a tentar proteger a vida do filho 

e encontrar um plano de fuga do massacre no campo 
de batalha. A realização de Mathieu Vadepied conse-
guiu contextualizar e expressar todo o choque cultural 
numa guerra traumática. Omar Sy tem um desem-
penho dramático fisicamente expressivo e todo feito 
em dialecto senegalês. É uma performance verosímil 
– não é um papel de “acção” – e contracena lindamente 
com Alassane Diong. 
O filme abriu o Festival de Cannes em 2022 e, sem ser 
crítico, reavivou as feridas da colonização francesa. 
Tem uma dimensão pedagógica ao retratar a realida-
de e o sacrifício deste corpo expedicionário de homens 
africanos na 1.ª Grande Guerra. «Herói de Sangue» é 
uma justa homenagem sem clichés ou paternalismos 
na partilha de uma história comum e de uma memória 
verdadeira que importa também às próximas gerações.
JP

HERÓI DE SANGUE 
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INÉDITOS TVCINE 

HARKA

«Harka» foi escrito e realizado pelo norte-america-
no Lotfy Nathan. As suas origens egípcias terão tido 
pouca influência na criação desta obra. O autor vem 
do cinema documental (recebeu o prémio de artista 
emergente da HBO por «12 O'Clock Boys») e estreou-
-se com «Harka» na ficção. A obra é um retrato pessoal 
que descreve um cenário mais abrangente da vida na 
Tunísia vários anos após a chamada Primavera Árabe 
(2011-2012). O filme inicialmente iria se centrar na 
figura de Mohamed Bouazizi, o tunisino que se julga 
ter despoletado a Primavera Árabe após o seu ato de 
auto-imolação. O filme estreou em Cannes em 2022 
na secção Un Certain Regard. 
«Harka» conta a história de Ali Hamdi (Adam Bessa), 
ele vende ilegalmente gasolina à beira da estrada, 
vive num esqueleto de um prédio abandonado e junta 
dinheiro para atravessar o Mediterrâneo para fugir a 

um país miserável e corrupto. Tudo muda quando o 
seu pai morre e Ali se vê forçado a tomar conta das 
suas irmãs. Adam Bessa está excelente, esperamos 
que esta grande interpretação seja a sua rampa de 
lançamento para outros voos.  «Harka» não quer dar 
lições de moral, mas não deixa de ser uma penetran-
te observação de uma geração Árabe que lutou e se 
sacrificou para derrubar ditadores, mas que continua 
a viver na miséria e na desilusão. O realizador, Lot-
fy Nathan, empresta à ficção um olhar quase docu-
mental, com grandes doses de realismo e desespero. 
Há um contraste entre a desolação em circunstâncias 
desesperantes, a burocracia e inépcia das instituições 
e a beleza de um país destituído de pessoas capazes 
de gerar um futuro para todos. Mesmo num retrato 
geracional temos a visão transversal da sociedade e o 
porquê da migração em massa para a Europa. JP
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«O Assassinato De Kenneth Chamberlain» é uma obra 
baseada em factos verídicos. Uma produção com um 
orçamento modesto, mas sentimentos poderosos. O 
público é brindado com uma interpretação vinda do 
fundo do poço de Frankie Faison, no papel de Kenne-
th Chamberlain – não deve ter sido fácil –, explorando 
o terror e a tragédia real. A realização e a escrita per-
tenceram a David Midell. Após a conclusão do filme, 
Morgan Freeman juntou-se ao projecto como produtor 
executivo para conseguir que a obra tivesse distribui-
ção nos EUA. 
O filme foca os últimos 90 minutos da vida de Kenne-
th Chamberlain, um homem negro de 68 anos, vetera-
no dos Marines. Em 2011, em Nova Iorque, Kenneth 
aciona acidentalmente o seu alarme de emergência 
médica. A polícia é chamada ao local para constatar 
se Kenneth estava bem de saúde. Ele não deseja abrir 

a porta, com receio da polícia, e a situação fica des-
controlada. A narrativa é frenética e com os nervos à 
flor da pele perante uma encenação realista e de câ-
mara ao ombro entre o stress dos agentes, a pertur-
bação mental de uma pessoa doente e a indiferença 
perante a lógica.
Os agentes são preconceituosos e não têm a formação 
adequada para lidar com uma situação de um homem 
com um historial de problemas mentais. O filme des-
creve o acontecimento e acelera as pulsações do espec-
tador quando uma pessoa que devia ser tratada como 
um doente é tratado como um suspeito. A situação 
não era um crime até a polícia provocar o crime. «O 
Assassinato De Kenneth Chamberlain» é uma excelen-
te obra para compreender a génese discriminatória de 
um historial trágico de atos de violência policial nos 
Estados Unidos contra os cidadãos negros. JP

O ASSASSINATO DE KENNETH CHAMBERLAIN

 97METROPOLIS MARÇO 2024



FILMES

CRÍ
TI

CA
S

CRÍ
TI
CA
S

CRÍ
TI
CA
S

CRÍ
TI
CA
S

CRÍ
TI
CA

S

CRÍ
TI
CA
S

 98 METROPOLIS MARÇO 2024



HOW TO HAVE 
SEX - 
A PRIMEIRA VEZ

TÍTULO ORIGINAL

How to Have Sex

REALIZAÇÃO

Molly Manning Walker

ELENCO

Mia McKenna-Bruce 

Lara Peake 

Anna Antoniades 

ORIGEM

Reino Unido, Grécia

DURAÇÃO

91 min.

ANO

2023

 

Depois de ver «How to Have Sex» fica-se com a 
certeza de que o inferno existe e fica em Mália, 
cidade costeira da ilha de Creta, na Grécia. É para 
este destino que rumam todos os anos milhares de 
adolescentes excitados com a perspectiva de festas 
épicas, com direito a muito sol, mergulhos no mar, 
música alta, comas alcoólicos e jogos muito giros em 
que menores de idade são chamados a ter sexo oral 
num palco para que todos possam ver e filmar! Ou 
seja, muita diversão!

Ao longo das últimas décadas, as chamadas “viagens 
de finalistas” (que, entretanto, já chegaram ao 1.º 
Ciclo), tornaram-se quase uma obrigação e, muito 
à boleia de uma estética americanizada à la Spring 

break, são sinónimo de todo o tipo de excessos. Vistas 
por alguns como uma espécie de “ritual de passagem”, 
nestas viagens muitos jovens acabam por ter a sua 
primeira experiência sexual. É isso que acontece com 
Tara (Mia McKenna-Bruce), a protagonista de «How 
to Have Sex». Influenciada pelas suas duas melhores 
amigas, Skye (Lara Peake) e Em (Anna Antoniades), 

que a acompanham nesta viagem, Tara, supostamente 
com 16 anos, acaba por ceder ao contexto e à pressão, 
perdendo a virgindade com um rapaz por quem não se 
sente especialmente atraída.

Vencedor do Grande Prémio Un Certain Regard, 
no Festival de Cannes 2023, «How to Have Sex» 
foi ovacionado de pé durante 8 minutos. Terá 
impressionado o júri, o público e até boa parte da 
crítica pela forma como trouxe para debate questões 
tão importantes como a noção escorregadia de 
“consentimento”. Se é verdade que os jovens têm hoje 
acesso a mais e melhor informação sobre este e outros 
temas relacionados com a sexualidade, continua a ser 
fundamental olhar para questões como a celebração 
do consumo excessivo de álcool e a validação entre 
pares assente na performance sexual de cada um. 
É evidente que o cinema não é catequese, não tem 
que servir para educar, mas, uma vez que vem sendo 
mostrado em escolas no Reino Unido, talvez valha a 
pena reflectir sobre toda esta representação da “ideia 
de juventude”. CATARINA MAIA
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2024 

 

«Amor em Sangue» tem laivos de clássico instantâneo. 
Sangue, suor e paixão ao rubro são ingredientes 
poderosos num thriller a mil. Depois de «Saint Maud» 
(2019), a realização de Rose Glass revela-se mais uma 
vez um acto de pura sedução. A realizadora britânica 
mudou-se de armas e bagagens para o Novo México 
para filmar um romance tão fervoroso e radiante 
quanto o próprio sol. A solidão tem papel central nesta 
trama e o amor é uma tábua de salvação, mas nem 
tudo é linear, pois temos alguns corpos pelo meio… 

A história de amor, armas e músculos orbita em torno 
dos papéis centrais de Lou (Kristen Stewart) e Jackie 
(Katy O’Brian). A acção desenrola-se numa pequena 
cidade do Novo México, no final dos anos 1980. Lou 
parece querer deixar algo para trás, sobrevive entre 
os seus one night stands, as cassetes de auto-ajuda 
(para deixar de fumar) e gere um ginásio manhoso 
na cidade. Jackie saiu de casa, no Oklahoma, faz pela 
vida e dorme debaixo dos viadutos na sua travessia 
à boleia até Las Vegas onde sonha ganhar um título 
de culturismo, o seu bilhete para mudar de vida e 
comprar uma casa à beira-mar. O mundo de ambas vai 

mudar radicalmente – uma espécie de fusão nuclear 
– quando Jackie entra no ginásio de Lou. O romance 
surge instintivamente como se fosse um gigantesco 
chuto de adrenalina, mas esse sentimento não vem 
só… 

A trama abre o livro e aparecem as complicações da 
família de Lou e o início das alucinações dos esteroides 
que Jackie injecta para ter vantagem na corrida ao 
ambicionado título de culturismo. Este é um romance 
cor de sangue. O pai de Lou (Ed Harris) é um psicopata 
violento. Colecionador de insectos, ele é o maior 
parasita de todos. Controla mais do que um clube de 
tiro da cidade e Jackie começa a trabalhar no local 
sem saber que Lou Sr. é um traficante de armas… A 
violência neste filme é contundente, tudo muito seco e 
arrasador. 

Jena Malone interpreta Beth, a irmã de Lou, um saco 
de pancada do marido (Dave Franco), que trabalha 
para Lou Sr. Beth anda sempre com a cara desfeita pela 
violência. É neste cenário de gente desmiolada, white 

trash e mullets (o foleiro corte de cabelo tainha) que o 
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romance de Lou e Jackie vai evoluindo em sequências 
intensas, sensuais e muitíssimo bem filmadas.   
Kristen Stewart assenta que nem uma luva neste 
rebuscado desempenho. Doseia a melancolia, o 
intelecto e o amor numa personagem que, quando 
arrastada pelas areias movediças de um mundo 
violento, tenta esquecer o passado, mostrar a sua 
verdadeira face. Katy O'Brian é uma revelação. 
Este é o primeiro grande papel da sua carreira, 
num desempenho que combinou o lado ultra-físico 
com a paixão crua e a raiva adormecida. As drogas 
transformam a personagem numa espécie de rolo 
compressor em formato Hulk. 
 
Além desta bombástica dupla, esta odisseia conta 
com papéis secundários que foram soberbamente 
destilados por actores, muito mais do que cromos 
de serviço, são figuras complexas como os casos 
de: Ed Harris, a ser viperino, dando forma a um 
calculismo assassino, ambição e prepotência e 
um desequilibrado afecto paternal; Dave Franco a 
interpretar um monstro que é um cobarde; Jena 
Malone como a representação das contrariedades do 

amor que ultrapassam o entendimento racional; e 
Anna Baryshnikov, que está intoxicada por Lou e pelas 
drogas.  
 
O romance, a violência e a procura de uma sensibilidade 
com os corpos, o amor numa forma orgânica que abre 
a existência de um lado onírico no filme em sequências 
fantasiosas que levam a imaginação para outros 
lugares. É um trabalho com mérito total e absoluto 
da visão de Rose Glass (e a sua equipa) a partir de 
um argumento original que escreveu com a sua co-
argumentista Weronika Tofilska. E porque estamos a 
falar de um lado que também procura o etéreo, vale 
a pena destacar a orquestração de Clint Mansel e a 
direcção de fotografia de Ben Fordesman que adicionam 
mais camadas sensitivas em «Amor em Sangue», uma 
fascinante experiência cinematográfica. A estreia faz-se 
nos cinemas e acreditamos que é um daqueles filmes 
que vai marcar os espectadores por muitos e bons anos 
trazendo à memória filmes memoráveis como «Amor 
à Queima Roupa» [«True Romance»] (1993) ou «Um 
Coração Selvagem» [«Wild at Heart»] (1990).
JORGE PINTO
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Desde que o seu nome surgiu no mercado de 
distribuição português em 2018, através do 
portentoso drama «Happy Hour: Hora Feliz», Ryûsuke 
Hamaguchi veio adquirindo uma certa notoriedade 
internacional, enquanto nova promessa do cinema 
japonês – um caso de fama justificadíssima, ao 
contrário de alguns fenómenos contemporâneos, 
como seja Ruben Östlund. E a verdade é que ele 
não deixou de confirmar esse estatuto nos filmes 
seguintes. Se «Roda da Fortuna e da Fantasia» venceu 
o Grande Prémio do Júri no Festival de Berlim, «Drive 
My Car», produção do mesmo ano (2021), fez o seu 
caminho até ao Óscar de Melhor Filme Internacional... 
aumentando a fasquia para a obra seguinte. 

«Evil Does Not Exist – O Mal Não Está Aqui» 
(Grande Prémio do Júri em Veneza) é então o filme 
que tem o “encargo” de nos informar se Hamaguchi 
sobreviveu ao deslumbre do efeito-Óscar. E, mais do 
que sobreviver, alegra-me certificar que o realizador 
mantém uma frescura autoral digna de nota: filmando 
fora da área urbana, que é motivo recorrente nos 
seus filmes anteriores, ele experimenta agora sentir 
a pulsação, ou as entranhas, da Natureza através 
de uma criança que encerra o mistério de um conto 
amplamente interpretado como ecológico. Em traços 

largos, a história anda à volta dessa menina e do 
seu pai, habitantes de uma aldeia perto de Tóquio, 
que levam uma vida simples e em sintonia com o 
mundo natural nas imediações. Um dia, este pai, e 
toda aquela pequena comunidade, são confrontados 
com um projeto de construção de um parque de 
glamping (campismo de luxo), que deverá interferir 
no abastecimento de água e desestabilizar os modos 
de vida local. O que é que se segue? Bem, algo que o 
espectador habituado ao nervo “deste tipo de filmes” 
achará, no mínimo, inexplicável... 

Ao cinema de Ryûsuke Hamaguchi interessa a verdade 
que as suas personagens/atores vão revelando em 
interações extremamente cuidadas, onde cada palavra, 
cada gesto está à procura do âmago da situação. É 
um processo magnífico, que define o seu trabalho. 
Mas neste caso há também um desejo de preservar o 
enigma. E a Natureza permite-o, com a ajuda da banda 
sonora de Eiko Ishibashi, compositora que colaborara 
com Hamaguchi em «Drive My Car» e que, no fundo, 
foi o motor do novo projeto. Haverá quem não se 
contente com a falta de explicações no final, mas isso 
não diminui em nada o poder subtil de «Evil Does 
Not Exist», título que fica a pairar como um fantasma 
dentro da nossa cabeça. INÊS N. LOURENÇO
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João Salaviza, há muito debatido como um dos 
mais promissores nomes do cinema português do 
século XXI («Arena», «A Montanha»), distanciou-se 
do seu previsível percurso. Juntamente com a sua 
companheira Renée Nader Messora, partiram para 
o Brasil, terra dos “krahô”, para iniciar uma nova 
jornada cinematográfica. Desse empreendimento 
nasceu «Chuva é Cantoria na Aldeia dos Mortos», 
um cruzamento de três dimensões: o ficcional, o 
documental e também o espiritual, que anteviam um 
país que cuspira na cara das suas ancestralidades. 
Representada na história de um indígena da sua 
mencionada tribo que embarca numa crise existencial, 
oscilando na sua floresta espectral e na “terra dos 
brancos”, esta última “invadida” de brilharetes a um 
futuro ultraconservador e demarcada em diferentes, 
mas unidos, poderes (religioso, agronegócio, bala). 
Em suma, perdemos um cineasta enraizado no 
nosso biotipo, ganhamos com isso uma dupla 
determinada em desvendar um mundo para além 
da nossa compreensão e narrativa. Aconteceu em 
2018, nessa altura, João Salaviza já expressava a 
sua intenção de permanecer com os “krahôs” por 
tempo indeterminado, complementando fascínio na 
representação do indígena, fora do símbolo místico 
e do “selvagem primitivo”, ainda perpetuado em 

muitas plataformas artísticas, prometendo um filme 
ainda mais vocal na sua integridade (e poderá não 
o último). Desta ambição nasceu «A Flor do Buriti», 
escrito em colaboração com a tribo e filmada em 
16mm no território, acompanhando a ascensão de 
um cinema indígena com o seu grau de urgência e 
de discurso político-social, além da preservação da 
memória encontrada em relatos soltos ou recordações 
coletivas. Um filme de “krahô”, com “krahôs” para 
o Mundo, uma acessibilidade inventada e sem a 
infantilização e das pessoas que representam e que 
escutam. A dupla Salaviza e Messora conseguiu com 
isto um feito: continuar a chuva e a cantoria, invocar 
os mortos e convidar espíritos para uma dança ora 
festiva à sua ameaçada identidade ou fúnebre perante 
a eventual extinção naquilo que os “brancos” apelidam 
de modernidade. Contudo, o mundo é ligado de uma 
ponta à outra, o cinema faz disso as suas pontes e «A 
Flor de Buriti» vem beber de um naturalismo à sua 
sobrenaturalidade, é um Apichatpong’ (se dermos asas 
a comparações equacionais) emigrado para fronteiras 
selvagens de outros dialetos e de outras povoações 
espectrais. Agora, resta-nos a questão: Salaviza 
continuará a sua jornada espiritual ou retornará 
“sebastiano” ao país cinematográfico que tanto anseia 
pela sua presença? HUGO GOMES
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«The Truth vs. Alex Jones» ["A Verdade vs. Alex 
Jones"], da HBO Max, é um dos mais importantes 
e urgentes documentários de 2024. E não apenas 
por focar a tragédia de Sandy Hook mas sobretudo 
por apresentar um modo operandis do nosso 
mundo que foi tomado de assalto pela mentira e 
a desinformação que colocam em causa (de forma 
maníaca) a razão e a verdade dos factos. 

A obra de Dan Reed segue a tradição de excelência 
da HBO no seu trabalho documental, algo que faz 
parte da genética desta grande marca. O filme tem 
como ponto de partida a negação de um massacre 
ocorrido na escola primária de Sandy Hook, em 
2012, onde morreram 26 pessoas: seis adultos 
(professores e assistentes) e vinte crianças dos seis 
aos sete anos. O filme descreve detalhadamente o 
que se passou e o impacto da perda de inocentes.

Cerca de dois dias após o massacre, o apresentador 
americano Alex Jones começou a afirmar à sua 
audiência que tudo foi encenado. Este comentador 
de extrema-direita construiu o seu império, nos 

EUA, a disseminar teorias absurdas. A realidade 
alternativa criada por Alex Jones deixa-nos 
estupefactos, mas provocou um consequente 
assédio, humilhações e dor para os pais que 
perderam os filhos. As teorias são apresentadas 
no filme a partir dos trechos do programa de Alex 
Jones onde se afirma o incoerente, inclusive que os 
pais das crianças mortas eram actores. 
 
A negação de Alex Jones termina no Tribunal onde 
percebemos as motivações deste para propagar 
conspirações. A Juíza do primeiro caso adverte-o 
que não é uma questão do que Alex Jones acha, 
porque aquilo que ele acha não quer dizer que seja 
verdade… As investigações dos advogados dos pais 
conclui, com as provas fornecidas pela empresa de 
Jones, que ao mesmo tempo que as emissões do 
programa ocorriam havia um negócio paralelo, de 
milhões de dólares, onde se vendiam suplementos 
alimentares e outros produtos no site do programa 
de Alex Jones. Os picos de visualização eram 
traduzidos em picos de facturação nos dias onde as 
histórias eram mais irreais. O apresentador antes 
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de chegar a Tribunal acabou por ser condenado 
por “defeito”. Os júris dos dois casos de difamação 
“apenas” tiveram de determinar o valor da 
indemnização.
 
Em vez de se debater a saúde mental ou o controlo 
de armas na América, o centro do debate sobre 
Sandy Hook baseou-se em torno de propagar/
repelir uma teoria absurda e nociva. Segundo este 
documentário, houve um período em que cinco 
das seis pesquisas na internet sobre o massacre 
colocavam em causa a tragédia ocorrida.  
 
«The Truth vs. Alex Jones» será lembrado por 
focar um dos episódios mais loucos da ascensão 
da extrema-direita americana e de indivíduos 
que ganharam protagonismo mediático e político 
disseminando a mentira e a discórdia. Estes 
baseiam-se num discurso de lavagem cerebral que 
provocou a abstração da realidade propagando o 
ódio. Os números causados pelo negacionista são 
impressionantes, foi apresentado em tribunal (e 
documentado no filme) que 24% dos americanos 

(cerca de 70 milhões de pessoas) não acredita 
que tenha ocorrido um massacre nesta escola 
primária em 2012. Talvez não seja coincidência 
que praticamente o mesmo número de americanos 
considere que os resultados das Presidenciais de 
2020 nos EUA foram adulterados, ou que os ataques 
ao Capitólio não existiram ou tiveram justificação.
 
Esta obra permite descortinar o estado de 
insanidade que seguem estes vendedores de banha 
da cobra, quanto maior é o absurdo, maior é a 
audiência e a facturação. Alex Jones em vez de ter 
uma carroça (como no velho Oeste) tem um canal na 
internet. É também notória a força que Alex Jones 
(e companhia) exerce nas redes sociais e não faltam 
pessoas ignorantes prontas a abraçar o extremismo 
e o ódio (surgem exemplos no filme). Uma das 
maiores virtudes de «The Truth vs. Alex Jones» para 
a América e o mundo não é ser apenas um conto 
de advertência é sobretudo um vislumbre do que 
estamos a viver com a fomentação deste tipo de 
retórica falsa e divisiva que tende a criar profundas 
clivagens nas nossas sociedades. JORGE PINTO
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DIÁLOGOS 
DEPOIS DO FIM

TÍTULO ORIGINAL

Diálogos Depois do Fim

REALIZAÇÃO

Tiago Guedes

ELENCO

João Pedro Mamede 

Maria do Céu Ribeiro 

Isabel Abreu 

ORIGEM

Portugal

DURAÇÃO

100 min.

ANO

2023

Não deixemos de sentir, em «Diálogos Depois do Fim», 
uma sensação de filme de encomenda, mesmo com a 
percepção de que Tiago Guedes tem oscilado entre o 
realismo («Os Restos do Vento»), o romantismo («A 
Herdade») e a teatralidade («A Tristeza e Alegria da 
Vida das Girafas»). Nesta adaptação da obra predileta 
de Cesare Pavese, "Diálogos com Leucó", tudo se 
presta a uma instalação que ecoa pela tela e funciona 
como um exercício da sua execução, mais do que 
propriamente o seu resultado cinematográfico. Porém, 
mencionar "cinematográfico" neste caso soa-nos 
cínico perante as intenções declaradas deste projeto: 
a transcrição dos 27 diálogos paveseanos numa série 
televisiva. O filme, apresentado, resolve-se numa 
construção frankensteiniana dessas mesmas partes, 
dando a ideia, e mais do que interessante, de que nos 
deparamos com um filme geométrico cujas peças são 
descartáveis e adaptáveis. Por outras palavras, é a 
construção lúdica que transforma "Diálogos Depois 
do Fim" num filme que pode ser construído numa 
outra estrutura do que a originalmente concebida 
(se é que possui tal espinha dorsal?), sendo algo 
distinto mas preservando a sua essência. Cada um 
faz o seu filme, como parece ter sido o mote, visto 
que na sua apresentação no Festival de Roterdão, o 
próprio festival selecionou os episódios e idealizou a 

sua metragem dialogante, já a versão que nos chega 
às salas de cinema é outra. Portanto, o projeto dialoga 
com as suas partes, o total será exibido em pequena 
tela, a tal instalação transmutadora. A esta altura, o 
leitor questiona-se do que realmente se trata deste 
novo trabalho de Tiago Guedes, e possivelmente, 
desconhecendo a obra de Cesare Pavese, olhará para 
tudo isto como um capricho performativo, onde um 
conjunto de atores [39 atores no total] e uma equipa 
partem para os Açores para encenar os diferentes 
“diálogos”, a extração de entidades mitológicas, 
heróis e poetas, deuses e mortais, que se debatem 
entre si sobre temas que tanto fascinaram o escritor 
neorrealista. Entre a existência humana, morte e vida, 
crime e castigo, consciência e moralidade, tertúlias 
e o esmiuçar nas paisagens das tais ilhas vulcânicas, 
tal como indicado, proporcionam uma sensação de 
eternidade, o mito, esse, aqui desconstruído e com 
essa forma desmontada e montada novamente, 
nunca negando a sua natureza enquanto tal, o mito, 
porque é no desconhecimento que renasce. É através 
deles que encontramos as respostas encriptadas 
daquilo que nos paira e que não compreendemos de 
todo. Quanto ao filme, «Diálogos Depois do Fim» é 
um eloquente exercício de interpretação de texto. 
HUGO GOMES
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CULPADO - 
INOCENTE - 
MONSTRO

TÍTULO ORIGINAL

Monster

REALIZAÇÃO

Kore-eda Hirokazu

ELENCO

Sakura Andô 

Eita Nagayama 

Soya Kurokawa 

ORIGEM

Japão

DURAÇÃO

127 min.

ANO

2023

Seguindo uma longa tradição de escolhas duvidosas 
na tradução de títulos, o último filme de Hirokazu 
Kore-eda, «Kaibutsu» (que significa “monstro”), 
chegou até nós como «Culpado - Inocente - Monstro». 
A opção por destacar esta tríade reflecte já sobre a 
estratégia narrativa do filme que, à semelhança do 
clássico japonês «Rashomon - Às Portas do Inferno» 
(1950), explora diferentes perspectivas acerca do 
mesmo evento, cada uma delas oferecendo visões 
muito distintas, por vezes mesmo contraditórias 
entre si. A mestria de Kore-eda em navegar por este 
labirinto não é propriamente uma novidade. Ao longo 
da sua carreira, ele foi sempre mostrando enorme 
sensibilidade no tratamento das diversas camadas 
da experiência humana, elevando o desempenho dos 
seus actores, entre eles crianças, a um nível realmente 
muito elevado – lembramos o estrondoso «Shoplifters: 
Uma Família de Pequenos Ladrões», vencedor da Palma 
de Ouro, em Cannes, 2018. 
Depois da sua passagem por França («A Verdade», 
2019) e pela Coreia do Sul («Broker – Intermediários», 
2022), Kore-eda regressa agora a casa com um 
filme que se debruça sobre temas, de certa forma, 
universais, como as dificuldades de criar um filho 
sozinha, ou os problemas de adaptação na escola, 
mas «Culpado - Inocente - Monstro» fala-nos também 
de algumas especificidades da cultura japonesa 
que nem sempre são fáceis de assimilar. A primeira 

parte do filme debruça-se sobre Saori (Sakura Andô), 
uma jovem viúva, que começa a notar algumas 
mudanças estranhas no comportamento do seu filho, 
Minato (Soya Kurokawa). Rapidamente, as suspeitas 
recaem sobre o novo professor, Michitoshi Hori 
(Eita Nagayama), mas quando Saori expõe as suas 
preocupações ao conselho directivo da escola é recebida 
com uma barreira de silêncio, apatia e longas vénias 
que a vão deixar tudo menos descansada. Decidida 
a proteger o seu filho, Saori tentará por todos os 
meios confrontar directamente o professor e expor 
publicamente toda a situação, chegando aos jornais 
e acabando por ditar o despedimento de Hori. Aqui 
a perspectiva estilhaça-se e começamos a duvidar 
daquilo que antes nos parecia absolutamente evidente.
Funcionando como um puzzle, onde nem todas as 
peças encaixam à primeira, o argumento de «Culpado - 
Inocente - Monstro», da autoria de Yūji Sakamoto, vai-
nos permitindo conhecer cada uma das personagens, 
os seus pensamentos e as suas dúvidas, os segredos, 
desejos e frustrações. Quando achamos que já 
percebemos tudo, somos novamente surpreendidos. 
Não nos sentimos, porém, manipulados. Há uma 
dimensão formal e lúdica neste jogo de enganos que 
não sacrifica a subtileza delicada das emoções. O 
trabalho de Kore-eda é sobretudo sobre a força das 
emoções, essa matéria estranha que, a par dos sonhos, 
faz de nós humanos. CATARINA MAIA
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MATARAM O 
PIANISTA 

TÍTULO ORIGINAL

They Shot the Piano Player 

REALIZAÇÃO

Javier Mariscal 

Fernando Trueba

VOZES 

Je� Goldblum 

Tony Ramos 

Abel Ayala

ORIGEM

Espanha

DURAÇÃO

103 min.

ANO

2023

 

Quase 50 anos depois do seu desaparecimento, 
Francisco Tenório Júnior protagoniza a história de 
«Mataram o Pianista» (2023), um documentário 
animado que, através de um jornalista fictício, recria 
os últimos passos do músico. Com uma animação 
colorida e expressiva, os autores viajam entre 
continentes, tempos e sensações, apresentando o 
protagonista da sua história – e a música brasileira – 
através das vozes de figuras como Gilberto Gil, Chico 
Buarque, Vinicius de Moraes, Milton Nascimento, 
Caetano Veloso e Toquinho, entre outros. 

Na trama, Jeff Harris (voz de Jeff Goldblum), uma 
espécie de alter-ego de Trueba, é desafiado a conhecer 
melhor a origem da bossa nova, a fim de publicar 
um livro, pelo que viaja até ao Brasil para falar com 
algumas das suas figuras mais proeminentes. Mas este 
objetivo tão simples parece difícil de alcançar quando 
se deixa encantar por um pianista e descobre que 
terá morrido, de forma misteriosa, em Buenos Aires. 
Desfocado da proposta inicial, Jeff fica cada vez mais 
envolvido no mistério e com sede de respostas.
Na figura de um narrador que conta as suas aventuras, 
ouvimos os detalhes por detrás das conversas e 
encontros no Brasil, com a contribuição de João (voz 
de Tony Ramos). Ao mesmo tempo, o pensamento 

é preenchido com imagens desenhadas desses 
acontecimentos e também com figuras familiares da 
audiência, facilmente reconhecíveis quando aparecem.
 
«Mataram o Pianista» (2023) tem ainda uma forte 
componente política, retratando o período ditatorial 
tumultuoso vivido pela Argentina e pelo Brasil no 
século passado. A perseguição, os sequestros e o 
julgamento, que muitas vezes culminava na morte 
de pessoas inocentes, são analisados, questionados 
e recordados, tendo a figura de Tenório como 
testemunha. É certo que o desfecho não é totalmente 
conhecido, mas a viagem de descoberta ajuda a 
conhecer melhor a época, enquanto conhecemos a 
música de Tenório e os artistas que o inspiraram, e que 
ele inspirou. 

Visualmente cativante, «Mataram o Pianista» (2023) 
peca, talvez, pela incapacidade de a cadência do 
argumento acompanhar a vibração que a imagem 
respira. A história acontece tranquilamente, de 
forma explicativa e sem deslizes. Apesar do seu lado 
aventureiro e curioso, Jeff Harris fica preso no ponto 
de partida (de onde conta a história) e a narrativa 
tarda a entrar no ritmo quente e complexo que o filme 
transmite na sua representação. SARA QUELHAS
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O FARAÓ NEGRO, 
O SELVAGEM E A 
PRINCESA

TÍTULO ORIGINAL

Le pharaon, le sauvage et la 

princeses  

REALIZAÇÃO

Michel Ocelot 

VOZES

Serge Bagdassarian 

Thissa d'Avila Bensalah 

Olivier Claverie 

ORIGEM

França, Bélgica

DURAÇÃO

83 min.

ANO

2022 

Com cerca de 20 filmes e algumas séries num 
currículo inaugurado em 1976, Michel Ocelot fez 
da animação um parque temático artesanal da 
antropologia. A partir da sua curta de formação 
como cineasta autoral («Les 3 Inventeurs», 
de 1980), idealizada após uma passagem pela 
televisão, de 1976 a 1979, ele apostou na 
etnografia como argamassa de uma obra que 
namorada com a fantasia e com a geografia. Muito 
similar às «1001 Noites», de Pier Paolo Pasolini, 
a sua longa animada mais recente, «O Faraó 
Negro, o Selvagem e a Princesa», é uma espécie de 
triagem de oralidades. Épocas distintas – o Egito 
da construção das pirâmides, a Idade Média e o 
século XVIII – servem de instância de pesquisa 
para o seu olhar curioso.
 
As escolhas temáticas de Ocelot partem da 
dignidade que uma cultura distinta da francesa 
requer... e merece. Por isso, sua filmografia, com 
destaque para a franquia “Kirikou”, observa o 
mundo como uma grande loja de doces. O seu 
desejo é se deliciar de cada guloseima, desfrutando 
do sabor de cada uma, numa degustação que não 
tem hierarquia. A Terra é muito vasta e diversa. 
É preciso saber aproveitar essa multiplicidade. 

Mas é preciso que esse degustar seja orgânico e 
mútuo. Precisa ser dele, o realizador, e precisa ser 
da plateia, tratando especificidades culturais com 
respeito. O caminho inicial para isso é uma direção 
de arte que converse com uma farta pesquisa 
pictórica do passado.  

Assim como os seus anteriores exercícios autorais, 
«O Faraó Negro, o Selvagem e a Princesa» é 
visualmente exuberante em sua trança de contos 
do Sudão, da Turquia e de uma Eurásia que se 
caracterizava pelos processos de unificação. Os 
seus personagens são nobres assolados pelas 
restrições dos seus pais, os seus suseranos, as suas 
mães, as suas governantes. A partir dessas figuras, 
com o seu modo artesanal de animar, avesso a 
facilidades digitais, Ocelot defende que existe uma 
liturgia estética, no mundo real, sob perigo de ser 
encerrada. Uma missa de uma religião poética, 
que consiste em se arrumar para ir a uma sala de 
exibição, dar o dinheiro do ingresso à bilheteira, 
sentar numa plateia, com um saco de pipocas na 
mão para imergir na experiência da tela grande. 
O seu «O Faraó Negro, o Selvagem e a Princesa» é 
uma prece pela manutenção desse sacramento. 
RODRIGO FONSECA
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UMA VIDA 
SINGULAR
 

TÍTULO ORIGINAL

One Life 

REALIZAÇÃO

James Hawes   

ELENCO

Anthony Hopkins 

Johnny Flynn 

Helena Bonham Carter

ORIGEM

Reino Unido

DURAÇÃO

110 min.

ANO

2023 

«Uma Vida Singular» é inspirado na história 
verídica de Sir Nicholas Winton, o homem que 
ajudou a salvar a vida de mais de 600 crianças 
(669, mais concretamente), meses antes da 
eclosão da Segunda Guerra Mundial. Em 1938, 
Hitler ocupou a Áustria e exige uma região da 
Checoslováquia, Sudetenland. Para evitar a guerra, 
o Reino Unido, França e Itália concordam, mas no 
dia seguinte o líder nazi invade o país, levando a 
que milhares de famílias se refugiem em Praga. 

Nicholas Winton (Johnny Flynn), um jovem 
corretor da bolsa londrina decide ir até Praga em 
dezembro de 1938 e encontra famílias que fugiram 
do domínio e terror nazi a viver em condições 
desumanas, sem abrigo e comida. Nesse momento, 
decide juntar-se ao Comité Britânico para os 
Refugiados na Checoslováquia, e, inspirado no 
provérbio hebraico ‘quem salva uma vida salva o 

mundo inteiro’, entra numa jornada que vai fazer a 
diferença na vida de milhares de pessoas.

Cinquenta anos depois, em 1988, Nicky (Anthony 
Hopkins) ainda vive assombrado pelo destino 
das crianças que não conseguiu fazer chegar a 
Inglaterra, nomeadamente as 250 que estavam 
no último comboio antes de os nazis invadirem 
Praga. Quando o programa de televisão da BBC 
‘That's Life!’ descobre a história e o surpreende 
apresentando-lhe algumas das crianças 
sobreviventes já adultas, Nicky reconcilia-se com a 
dor que carregou durante cinco décadas.

O filme realizado por James Hawes é adaptado 
do livro homónimo assinado por Barbara Winton, 
filha de Nicky Winton – conhecido como o 
“Schindler britânico” –, que morreu durante as 
filmagens deste filme e seis anos depois de o seu 
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pai ter falecido aos 106 anos de idade. Ao delegar 
os direitos do livro para cinema, Barbara tinha 
apenas uma exigência: que o papel do seu pai fosse 
interpretado por Anthony Hopkins. Ainda bem que 
a produção conseguiu cativar o ator de 85 anos, 
pois apesar da presença, competência e eficiência 
de Johnny Flynn, Helen Bonham Carter ou Lena 
Olin, Hopkins é a alma e a inspiração de «Uma 
Vida Singular».  

Do argumento de uma vida, será certamente 
desafiante selecionar os momentos mais 
impactantes, principalmente com um intervalo de 
50 anos, e embora o resgate de 669 crianças seja o 
mais importante, a verdade é que a construção das 
personagens é pouco profunda e muitas perguntas 
ficam sem resposta. Além disso, momentos 
realmente impactantes perdem a sua força 
dramática e surgem desmaiados no storytelling, 

como quando Nicky se reencontra com alguns dos 
refugiados que salvou, na plateia de um programa 
de televisão.  Em certos momentos, precisávamos 
mais tempo para sentir… No entanto, as lágrimas 
vão cair. 

«Uma Vida Singular» cumpre o propósito de trazer 
até nós uma história tão importante como a de 
Nicky Winton, que chegou a ser nomeado cavaleiro 
pela Rainha Elizabeth II, em 2003. Mas, acima de 
tudo, relembra-nos a injustiça absurda de qualquer 
guerra que envolva crianças. Nicky Winton salvou, 
através das 669 crianças, mais de 6000 pessoas, 
numa guerra que matou milhões de inocentes. 
Histórias como a de Nicky Winton restauram a 
nossa fé na humanidade, numa altura em que 
muitas crianças estão a passar pelo mesmo e numa 
era em que o mundo mais precisa destes heróis. 
Obrigada, Nicky! SARA AFONSO
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LEVANTE

TÍTULO ORIGINAL

Levante

REALIZAÇÃO

Lillah Halla

ELENCO

Ayomi Domenica

Loro Bardot

Grace Passô 

ORIGEM

Brasil, França, Uruguai

DURAÇÃO

99 min.

ANO

2023

"Neste filme tudo é político", declara a realizadora 
Lillah Halla («Menarca»), não deixando margem 
para dúvidas de que «Levante», a sua primeira 
longa-metragem, é uma obra politizada desde 
o seu frame génese até ao derradeiro. Não há 
engano, mesmo nos momentos de afetos, onde a 
pele acastanhada de Ayomi Domenica se constrata 
com o branco como de floco de Loro Bardot, entre 
amassos e abraços, carícias e beijos, sob suspiros 
de prazer e risinhos de intimidade, são também 
eles objetos de um ativismo fílmico, pontuado num 
filme com apetite para tudo e concentrado numa 
só vontade: delinear uma fronteira, geográfica, 
moral e praticável quanto ao tema do aborto, da 
sua descriminalização e da intolerância pró-vida 
perante essa mesma determinação. «Levante» 
não foge aos quadrantes da estética queer, mas 
prepara-se para oferecer mais do que o efeito de 
inclusão e representatividade; há um aprumo, 
acima de tudo visual, e um simbolismo rodopiante 
que proclama Lillah Halla como calculista, 
delicada e igualmente combativa. Portanto, 
esta história de uma equipa de voleibol primada 
na sua diversidade, e cuja sua "estrela", Sofia 
(Ayomi Domenica), poderá contar com um futuro 
risonho conforme é ditado pelas premonições dos 

olheiros. Uma bolsa à espera, só que nesse preciso 
momento, descobre uma gravidez indesejada. 
Sofia aventura-se na clandestinidade, na fronteira 
uruguaia, tentando com isto preservar o seu 
percurso acima de uma "prisão doméstica", 
mesmo desafiando forças evangelizadas que a 
ameaçam constantemente. Com Bolsonaro fora, o 
cinema brasileiro prepara um novo desafio, que é 
lentamente emancipar-se do "cinema resistência", 
não só complementado com o grito de protesto 
da produtora Sara Silveira no Festival de Berlim 
de 2020, mas também a oposição a um governo 
que tinha como missão secar e condicionar 
o audiovisual nacional. «Levante», com um 
desenvolvimento de oito anos, atravessou épocas e 
extraiu resquícios desse regime, chegando até nós 
com um certo atraso quanto à sua agressividade 
temática, mas exibindo um devaneio estético e a 
subversão de alguns clichés entranhados que este 
cinema de pontes perpetua, neste caso oferecendo-
nos o "pai aliado" interpretado por Rômulo Braga, 
ator viril que tem desconstruído essa imagem 
ao longo da sua carreira («Elon não Acredita na 
Morte», «O Rio do Desejo»). Lillah Halla poderá 
marcar com "Levante" a fronteira para com o 
cinema pós-Bolsonaro. HUGO GOMES
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O ASTRONAUTA

TÍTULO ORIGINAL

Spaceman

REALIZAÇÃO

Johan Renck 

ELENCO

Adam Sandler 

Carey Mulligan 

Paul Dano  

ORIGEM

República Checa, EUA

DURAÇÃO

107 min.

ANO

2024

A década de 1990 chegava aos seus passos finais 
quando a milionáriafacturação comercial de um 
filme de humor - quase B – chamado «O 'Águas'» 
(1998) fez o nova-iorquino de Brooklyn Adam 
Richard Sandler se tornar o comediante de maior 
rentabilidade nas bilheteiras dos EUA – e de boa 
parte do mundo. Até «Jack and Jill» (2011), ele foi 
sinónimo de sala cheia nos multiplexes. Quando a 
sua rentabilidade derrapou, ele mudou de terreno e 
migrou para o streaming. Encontrou na Netflix um 
mar para desovar a sua forma autoralíssima de fazer 
rir, na persona do homem comum (de ascendência 
judaica) que explode quando é sufocado por pressões 
afetivas. Ele inverte a estrutura cómica clássica do 
patético fraco e se mostra um Diabo da Tasmânia 
em formas humanas, estourando em insegurança ou 
raiva. Uma vez ou outra ele leva esse desenho para o 
drama. Em « Embriagado de Amor » (2002), ele vai à 
seara romântica, na pele de um apaixonado explosivo, 
numa interpretação que ajudou Paul �omas 
Anderson a consagrar-se como um dos maiores 
diretores de atores de nosso tempo. Depois vieram 
«Em Nome da Amizade» (2007) e «Homens, Mulheres 
e Crianças» (2014), numa linha melodramática, que 
deu lugar ao thriller em «Diamante Bruto». Segundo 
a Cahiers du Cinéma, foi um dos dez melhores filmes 

de 2019. Pode se passar um pódio igual com «O 
Astronauta», que abriu sua carreira na Berlinale. É um 
sci-fi checo-americano.
A sua fonte de inspiração é o romance “Spaceman 
of Bohemia”, de Jaroslav Kalfar. A direção é do 
sueco Johan Renck («Chernobyl») que usa a palavra 
como sua espinha dorsal, mas provoca Sandler, a 
cada segundo, para extrair de seu olhar angústias e 
doçuras, de um jeito que o ator nunca fez.
Plasticamente refinado pela fotografia de Jakob Ihre 
e pela música de Max Richter, o doído «Spaceman» 
põe os clichés de Sandler de lado e expande as 
suas potências de atuação para dar o ónus vívido à 
construção tridimensional do cosmonauta Jakub 
Procházka. Ele vem de uma família de criadores de 
porcos da República Tcheca, e virou um herói para 
a Ciência no seu país. A meio de uma missão nas 
estrelas para estudar uma nuvem radioativa, ele 
entra em parafuso pela culpa que sente de ter deixado 
a sua mulher, Lenka (Carey Mulligan), na Terra. À 
sombra do isolamento, numa exasperante sensação 
de desterro, ele passa a ver uma criatura na sua 
nave, uma aranha gigante (com a voz de Paul Dano), 
que funciona como o Grilo Falante de Pinóquio: o 
bicho dá a Jakub a medida moral de suas escolhas.
RODRIGO FONSECA
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A TERRA 
PROMETIDA

TÍTULO ORIGINAL

Bastarden

REALIZAÇÃO

Nikolaj Arcel 

ELENCO

Mads Mikkelsen 

Amanda Collin 

Simon Bennebjerg  

ORIGEM

Dinamarca, Suécia, Noruega 

DURAÇÃO

127 min.

ANO

2023

«A Terra Prometida» marcou o reencontro de Mads 
Mikkelsen com o realizador Nikolaj Arcel após o 
sucesso de «Um Caso Real» (2012). Nikolaj Arcel 
também escreveu o thriller de acção «Cavaleiros 
da Justiça» (2020) que tinha Mikkelsen no papel 
central.

«A Terra Prometida» baseia-se no romance “The 
Captain and Ann Barbara” escrito por Ida Jessen 
em 2020 e inspirado em duas figuras verídicas 
na Dinamarca. Este filme situa-se em 1755, uma 
época próxima dos acontecimentos de «Um Caso 
Real» mas esta história apresenta uma dimensão 
fora da corte. Foi uma época muito importante na 
Dinamarca (e no mundo) com grandes mudanças 
(e revoluções) na forma de pensar, viver e os 
primórdios da construção de uma nova ordem social 
onde as pessoas começavam a sonhar em outro tipo 
de aspirações. 

Ludvig Kahlen (Mads Mikkelsen) é um capitão do 

exército dinamarquês que se reforma após 25 anos 
de serviço, apesar das suas origens humildes ele 
lutou para alcançar a sua patente. Após a reforma 
deseja provar ao Rei que é possível colonizar e gerar 
a produção de alimentos nas terras inóspitas na 
Jutlândia e instala-se numa charneca que é cobiçada 
por um cruel latifundiário, o nobre Frederik De 
Schinkel (Simon Bennebjerg). 

«A Terra Prometida» é um relato de persistência do 
homem contra a natureza, Ludvig Kahlen é uma 
figura teimosa que acaba por definir o seu próprio 
destino. É a imagem da brutalidade da vida quando 
não se tem nada e deseja-se sobreviver com a força 
do trabalho e a crença interior. Ludvig Kahlen 
tenta domar o lado imprevisível da terra e do 
mundo natural. Ao mesmo tempo está em rota de 
colisão com forças ainda mais impressíveis e além 
do seu controlo que destilam cobiça e a maldade 
dos homens. A presença de Mads Mikkelsen é 
impressionante na forma como tem de expressar 
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a afirmação do seu personagem sobretudo em 
contenção emocional nos seus actos, é lacónico e 
categórico nas palavras.

A obra também apresenta um homem que procura 
a riqueza e o reconhecimento mas que acaba por 
descobrir nesse processo (de sacrifício) o amor 
e a família. Ann Barbara é uma personagem que 
foge com o seu marido da herdade de Frederik De 
Schinkel e encontra trabalho nos terrenos de Ludvig 
Kahlen. É interpretada pela dinamarquesa Amanda 
Collin que chamou a atenção do mundo em «Raised 
by Wolves», a série produzida por Ridley Scott. Ann 
Barbara está inicialmente impercetível e lentamente 
vai assumindo o protagonismo na obra. As 
principais figuras femininas do filme, Ann e Edel (a 
prima De Schinkel) invertem os papéis sobre aquilo 
que se pretendia/esperava que fosse o lugar da 
mulher na sociedade e demonstram o seu intelecto. 
Também observamos a discriminação racial para o 
caso da criança cigana que Ludvig e Ann recebem 

no seu lar. Melina Hagberg tem uma interpretação 
muito generosa. 

A forma como a obra termina coloca em perspetiva 
toda esta jornada épica de Ludvig Kahlen e o que 
realmente é importante na vida, o seu final é uma 
declaração.

Este filme dinamarquês de época foi assente 
em bases firmes em torno dos personagens e a 
qualidade da produção, sentimos as paisagens 
naturais e humanas. O figurino foi inspirado em 
pinturas dinamarquesas do período. O trabalho 
de fotografia de Rasmus Videbæké é magnifico e 
pouco usual no cinema moderno na forma como 
trabalhou a profundidade do campo visual. «A Terra 
Prometida» tem sentido de escala e intimidade. 
JORGE PINTO
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O regresso de Sofia Coppola com «Priscilla» foi 
anunciado há dois anos quando Baz Luhrmann 
estreava «Elvis» nos cinemas mundiais. Prometia 
revelar a outra face do rei do rock baseado no 
livro de memórias da viúva de Presley, “Elvis and 
Me: The True Story of the Love Between Priscilla 
Presley and the King of Rock n’Roll”, escrito em 
1985.

As memórias de Priscilla, publicadas anos depois 
da morte trágica do artista, baseiam-se nas suas 
recordações, impressões da vida do casal. É esse 
o pano de fundo. A dependência de comprimidos 
de Elvis partilhada com a jovem adolescente 
e a intimidade do casal revelada – o músico 
garantia que só consumariam a sua relação após 
o casamento. Para além disso, os inúmeros casos 
com atrizes com as quais contracenava, fonte 
de ciúmes e discussões no seio do casal e as 
dificuldades criativas durante a década de 1960. 
Tudo começa numa base norte-americana em solo 
alemão, o ano é 1959. Elvis obrigado a cumprir 
serviço militar no estrangeiro por decisão do 
governo norte-americano. Piscilla é uma miúda 

de 15 anos, sem amigos e alegria, até ao dia em 
que é convidada dum serão na casa da estrela. 
A vida dela não será mais a mesma. É sobre isso 
que o filme de Coppola versa, não sobre a carreira 
do músico. Do primeiro beijo, a primeira saída 
a dois – nem por acaso uma ida ao cinema, ver 
um clássico com Bogart, as primeiras cartas e a 
primeira separação, com a viagem de regresso do 
músico aos EUA. 

O trabalho da realizadora de «O Amor é um Lugar 
Estranho» (2003) sugere o lado negro do rei do 
rock, manipulador e egocêntrico, em contraponto 
à ingenuidade e inocência da adolescente texana. 
É um retrato melancólico. Se no filme de Baz 
Luhrmann, Elvis aparecia como uma vítima do 
seu agente, neste a vítima é Priscilla, jovem 
apaixonada, entregue à sua sorte na mansão 
icónica, Graceland. Com uma banda sonora 
ilustrativa - sem as canções de Elvis - um ritmo 
intenso, e uma dupla de jovens protagonistas, o 
filme percorre os anos do namoro e do casamento 
falhado, culminando no nascimento da filha Lise 
Marie Presley. SÉRGIO ALVES

 116 METROPOLIS MARÇO 2024



 

O LIVRO DAS 
SOLUÇÕES

TÍTULO ORIGINAL

Le livre des solutions 

REALIZAÇÃO
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2023

É inebriante o perfume de autobiografia que rodeia 
«O Livro Das Soluções» («Le Livre Des Solutions»), 
ainda que o seu realizador autor, o francês Michel 
Gondry, negue-se a assumir as semelhanças. Quase 
20 anos se passaram desde que «O Despertar da 
Mente» [«Eternal Sunshine of the Spotless Mind»] 
(2004) reinventou a amálgama da memória com o 
querer. O seu realizador, um mito dos videoclipes, 
regressou às telas em maio do ano passado, na 
Quinzena de Cannes, com o desejo de expor as 
vísceras da sua profissão. Para isso, foi narrar as 
peripécias de Marc, cineasta bipolar interpretado por 
Pierre Niney. Ninguém na classe cinematográfica o 
entende. Gondry sabe o que é isso, pois passou por 
um flop com «L'écume des jours» [Spray of the Days], 
de Boris Vian. A sua versão para o grande ecrã, «A 
Espuma dos Dias» [«Mood Indigo»] (2013), gastou 
aos tubos e não faturou o que e o quanto esperavam. 
Mas ele seguiu em campo. A lépida trilha sonora de 
Étienne Charry e a direção de fotografia dionisíaca 
fotografia de Laurent Brunet escudam bem seu 

retorno aos écrans em «O Livro Das Soluções».

Envolvido faz pouco com a série «Kidding», com Jim 
Carrey, Gondry faz de Marc um tipo que não perderia 
tempo com narrativas serializadas por se achar 
kubrickiano demais para isso. A sua empáfia é seu 
ponto fraco, mas é dela que vem a ideia de criar uma 
espécie de Dogma que o ampara.

Ao contrário de Gondry - que chegou a filmar a 
adaptação do seriado “Green Hornet”, sobre o 
super-herói Besouro Verde -, Marc dá as costas para 
Hollywood... e para os Césares... e para quem possa 
financiá-lo. A ameaça da bancarrota alimenta a sua 
criação. Os personagens que o cercam precisavam 
de mais confecção na forma. Mas o desempenho 
de Niney é capaz de surpreender. Igualmente 
surpreendente é Charlotte, parceira de Marc 
interpretada por uma (sempre) inspirada Blanche 
Gardin. RODRIGO FONSECA
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O coreógrafo Benjamin Millepied, actor e responsável 
pelas coreografias de «Cisne Negro», filme durante 
o qual conheceu a sua mulher Natalie Portman, 
apresenta a sua primeira longa-metragem: «Carmen». 
Inspirado na lendária ópera "Carmen", esta adaptação 
moderna acompanha Carmen (Melissa Barrera), 
uma jovem mexicana que, ao tentar atravessar a 
fronteira entre o México e Estados Unidos, se depara 
com uma patrulha americana. Aidan (Paul Mescal), 
um jovem ex-fuzileiro, salva-lhe a vida, matando 
um dos colegas que pretende terminar com a vida de 
Carmen. Ligados para sempre por essa noite trágica 
e perseguidos desde então pelas autoridades, os dois 
fogem para a Cidade dos Anjos, onde se encontram 
com Masilda (Rossy de Palma), tia de Carmen, no 
Sombra Poderosa, um clube de música e dança. 
Nas suas notas de intenções, Millepied assume não 
pretender criar apenas mais uma versão ou adaptação 
da ópera "Carmen", mas sim conceber um projeto 
artístico e inovador. «Carmen», o seu primeiro grande 
filme, é, assim, inspirado numa história de amor 
intensa, que não tem tempo ou espaço e que se faz 
acompanhar de uma incrível banda sonora e de uma 
cenografia pensada ao detalhe. 
Benjamin Millepied não desenvolve, no entanto, um 
argumento robusto sem falhas. Muitas questões e 
mistérios ficam no ar, mas a certo ponto, os sentidos 

são tão despertados pelas cores, pelas roupas, pela 
qualidade da banda sonora e pelos momentos de 
dança, que apenas queremos deixar-nos ir, de forma 
fluída, sem pensar em mais nada. Queremos apenas 
ver e sentir. Existe uma mística, uns apontamentos 
extrassensoriais que vão aparecendo, como se o 
onírico se quisesse juntar ao terreno, mas não se 
obtêm respostas. Talvez a intenção seja mesmo essa. 
Como coreógrafo e bailarino, Benjamin Millepied 
não deixa a música em mãos alheias e escolheu o 
premiado Nicholas Britell ( «Moonlight») para uma 
banda sonora marcante. Do lado dos atores, Paul 
Mescal mostra, mais uma vez, que já não tem provas 
a dar, mesmo num papel que parece simples. Para a 
protagonista, Carmen, o realizador queria uma atriz 
mexicana que soubesse cantar e Melissa Barrera 
correspondia ao pretendido, e embora não tivesse 
um curso de dança, o realizador viu-a no show 
“Achas que Sabes Dançar” e imediatamente percebeu 
que Barrera parece ter nascido para dançar, cantar e 
encantar.
O convite é para o espectador se embrenhar numa 
dança de sentidos, embalado numa banda sonora 
sem arquétipos, e navegar numa viagem sem GPS. O 
mapa de «Carmen» é para fazer sem limite de tempo 
e sem querer chegar a um destino. É abrir o coração e 
deixar-se levar… SARA AFONSO
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Com uma voz doce e plena de harmonia, Gal Costa é 
mais do que uma das maiores cantoras brasileiras - é a 
História da Cultura Brasileira. «Meu Nome é Gal» conta 
parte da sua história, da menina tímida chamada 
Maria da Graça que se mudou da Baía para o Rio de 
Janeiro e que ganhou um nome que viria a ser eterno. 
A obra foca-se nos primeiros anos da carreira da 
artista, do seu crescimento enquanto cantora e como se 
encontra, na sua música, no palco e consigo mesma.
Tudo isto é contado, de uma forma quiçá demasiado 
acelerada, em «Meu Nome é Gal», assinado por 
Dandara Ferreira e Lô Politi. Essa é uma das lacunas 
da obra, devido à rapidez com que os acontecimentos 
são narrados e o abuso do recurso visual que alude 
às produções Super-8 acabam por distrair do arco 
principal. A obra consegue, no entanto, mostrar uma 
parte da carreira da artista que talvez nem sempre 
associamos a Gal.
Ora, em 1977, Portugal, recém-saído de uma ditadura 
de mais de 40 anos, parou para ver a ousadia da 
telenovela “Gabriela, Cravo e Canela”, num sucesso 
que até levou à suspensão de sessões na Assembleia 
Nacional para que os deputados pudessem assistir 
aos episódios. A voz do tema do genérico era, claro 
está, de Gal Costa, numa das músicas mais icónicas da 
sua carreira. Mas, antes disso, foi uma das principais 
vozes do Tropicalismo, movimento cultural brasileiro 

da segunda metade da década de 1960, que refletia, 
através da arte, o inconformismo perante a situação 
vivida no país (o Brasil viveu, de 1964 a 1985, uma 
ditadura militar). 
No elenco, destaque para a interpretação de Sophie 
Charlotte, que carrega a obra com segurança e que 
viaja entre os diferentes momentos da vida da artista, 
transparecendo as suas várias nuances. A atriz é 
também bem-sucedida nos momentos musicais, 
interpretando até alguns trechos. O filme mistura 
as duas vozes, contudo, por vezes, denota-se alguma 
falta de sincronização entre o movimento labial e a 
música.
«Meu Nome é Gal» não é, de todo, um biopic perdido, 
mas é pouco aproveitado, ficando uns furos abaixo, 
por exemplo, de um retrato biográfico recente de outra 
cantora brasileira marcante: «Elis» (2016). Alguns 
dos ingredientes estão lá: uma história de vida de 
ampla magnitude, uma atriz assertiva e, claro, uma 
encantadora e poderosa banda-sonora - aliás, o título 
do filme alude ao título de um dos temas musicais 
do seu álbum “Gal”, lançado em 1969. Todavia, 
no final da obra, a impressão que fica é de que não 
chegamos perto de conhecer, verdadeiramente, a 
essência de Gal, a artista a quem João Gilberto, o pai 
da bossa nova, chamou “a maior cantora do Brasil”. 
TATIANA HENRIQUES
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REALIZAÇÃO
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ORIGEM
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«Dune - Duna: Parte Dois» oferece-nos uma 
incrível experiência sensorial raramente sentida 
numa sala de cinema. O chão e o coração 
estremecem perante o arrojo visual e criativo de 
Denis Villeneuve. É o lançamento mais aguardado 
dos últimos anos. Mas valeu a pena esperar, o 
filme não desilude do ponto de vista visual. 
 
A obra pega o fio à meada após a queda da Casa 
Atreides em Arrakis, um planeta explorado até à 
desolação pelo Império. O chefe do clã Atreides 
acreditava que o destino seria o entendimento com 
os Fremen (a população indígena de Arrakis) numa 
exploração equilibrada dos recursos naturais. Mas 
Arrakis tornar-se-ia um presente envenenado do 
Imperador a um clã que o regente considerava 
uma ameaça ao seu poder. Um novo personagem 
interpretado por Christopher Walken surge no 
papel de Imperador Shaddam IV e expande a trama 
e as intrigas de poder nesta saga. 
 
O controlo da especiaria existente nas areias do 
deserto do planeta – a matéria-prima mais valiosa 
do universo – é a chave para o domínio absoluto. 

A “Parte Dois” centra-se na afirmação de Paul 
Atreides (Timothée Chalamet), um herdeiro dado 
como morto e elevado a Messias pelos Fremen. 
Estes acreditam no consumar de uma profecia 
que irá salvar o seu planeta.  Paul é considerado 
pela sua mãe, Lady Jessica (Rebecca Ferguson), e 
por vários Fremen como o Tal, o salvador que irá 
mudar o curso da história. Paul procura uma nova 
ordem no universo perante aqueles que traíram e 
assassinaram o seu pai, o chefe da Casa Atreides. 
Inicia-se uma luta de guerrilha, a partir do deserto, 
face à Casa Harkonnen, os opressores de Arrakis e 
responsáveis pelo massacre da Casa Atreides. 

O filme é a síntese da afirmação de um guerreiro e 
ascensão de uma mãe que é uma figura religiosa e 
uma temível estratega nas engrenagens do poder. 
A obra também se debruça nas difíceis escolhas 
do amor perante a crueldade e o calculismo dos 
homens. A mensagem mais ecológica do primeiro 
filme (inspirado no clássico homónimo de Frank 
Herbert) perde-se na “Parte Dois”. A luta neste 
filme é contra a opressão imperialista, a tirania 
e a brutalidade dos poderosos. Os oprimidos 
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encontram no seu espírito, a coragem e a força 
para se elevarem, para realizarem o impossível ao 
serem comandados pela voz do mundo exterior.
 
Um dos raros dissabores desta obra é sermos 
presenteados por um elenco de luxo, mas a história 
focar-se essencialmente em três personagens 
deixando os restantes com uma caracterização 
superficial. Em «Dune Duna: Parte Um» havia 
muito mais storytelling nas várias relações entre os 
personagens. A relação central entre Paul e Chani 
(Zendaya) evolui, mas acaba lentamente por ser 
engolida pelos desígnios da narrativa. Timothée 
Chalamet e Zendaya são dois actores completos 
e talentosos, a poesia desaparece na relação dos 
seus personagens perante a vertente mais bélica da 
obra.
 
O filme é sublime até ao último terço, mas, 
após a fuga para Sul, a narrativa torna-se 
demasiadamente apressada, episódica e menos 
contemplativa na conclusão da sua história. 
Faltando precisamente o ritmo dramático de mãos 
dadas com o lado operático que marcou o final do 

primeiro filme. Não me admiraria que surgisse um 
dia um director’s cut deste segundo tomo. 
 
Importa sublinhar o trabalho de outra galáxia 
de Denis Villeneuve e a sua superlativa equipa 
artística, os efeitos especiais, o som, o design, 
o figurino e a música. A própria rodagem com 
câmaras IMAX transforma as imagens em 
momentos esplendorosos –  sejam as paisagens do 
deserto (voltamos a sentir o calor no interior da 
sala), as batalhas coreografadas, a arena em Giedi 
Prime, as cenas mais íntimas e (claro!) os vermes 
gigantes do deserto, tudo sequências que nos 
esmagam perante a beleza em estado puro. É uma 
daquelas obras que não tem o mesmo efeito num 
ecrã de televisão… o filme parece só fazer sentido 
numa sala de cinema, ganhando uma expressão 
superlativa no grande ecrã. 
 
«Dune - Duna: Parte Dois» em vários momentos 
faz-nos acreditar cegamente que o cinema é uma 
religião, com Denis Villeneuve a elevar este credo 
aos quatro cantos do Planeta Terra.
JORGE PINTO
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«Máquina Fantástica» é um documentário 
realizado por Axel Danielson e Maximilien 
Van Aertryck e tem entre os produtores 
Ruben Östlund («O Quadrado», «Triângulo 
da Tristeza»). O filme oferece-nos uma 
desconcertante observação que desafia o 
pensamento sobre o poder da imagem e a 
capacidade de aproveitamento e adulteração para 
a manipulação das massas. O intuito da obra é 
desafiar o espectador ao verdadeiro ato de olhar 
e ref letir sobre a natureza da imagem (fixa ou 
em movimento) e a falta de perspectiva sobre a 
mesma. Inicia-se um processo de desconstrução 
dos contornos por detrás da sua origem de algo 
tão simples quanto os bastidores de um vídeo de 
recrutamento do estado islâmico – um momento 

digno dos Monty Python – até à ascensão dos 
regimes autocráticos no século XX e XXI. Veja-
se o trabalho de Leni Riefenstahl, em 1934, na 
visão de Hitler em contraste com a libertação 
dos campos de extermínio onde a imagem é real, 
“filmar o que aconteceu”, perante a negação da 
existência dos campos. O documentário passa 
pela introdução da televisão e o potenciar da 
publicidade directamente dirigida ao consumidor 
e encerra com “chave de ouro” com a explosão das 
imagens na internet no século XXI. Neste trecho, 
o documentário explora a palavra de ordem 
que reside na monetização dos conteúdos, a 
estupidez e a insanidade humana no conceito de 
produzir, entreter e experienciar novas formas 
de realidade. jorge pinto

MÁQUINA FANTÁSTICA 

FILMIN

TÍTULO ORIGINAL

And the King Said, What a 

Fantastic Machine   

REALIZAÇÃO

Axel Danielson

Maximilien Van Aertryck 

DOCUMENTÁRIO
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«American Fiction» venceu o Óscar de Melhor 
Argumento Adaptado graças à força de um argumento 
criativo, perspicaz e provocador. O enredo foca 
os dilemas de um académico afro-americano que 
escreve romances pouco reconhecidos e que são 
incompreendidos pelos leitores. A coisa mais “negra” 
dos seus romances é a tinta que pinta as páginas dos 
livros, no entanto, ele (por ser negro) é percecionado 
por alguns como alguém que só escreve sobre assuntos 
afro-americanos. �elonious 'Monk' Ellison (Jeffrey 
Wright) tem um péssimo feitio, e, farto de escutar 
chavões sobre os afro-americanos, nos livros de uma 
popular escritora negra, decide criar um alter-ego 
e escrever um livro repleto de clichés sobre como a 
América vê os negros. O que começou por ser um 
manuscrito pouco subtil, em forma de piada de mau 

gosto, torna-se um potencial best-seller, agitando ainda 
mais a vida de Monk… 
«American Fiction» combina o humor cáustico com 
o drama. É um filme que, apesar da brilhante sátira 
social, mantém um realismo sóbrio perante a vida. Esta 
narrativa vive a paredes meias com uma observação 
acutilante da relação de Monk com a sua família 
disfuncional que é atingida pela tragédia, a separação 
e os problemas de saúde mental da mãe. É uma família 
que no fundo vive de problemas reais e o drama evolui 
dentro dessas coordenadas. A jornada de Monk e a 
consumação de quem ele é torna-se um dos percursos 
narrativos desta obra… O filme está recheado de bons 
desempenhos, mas o grande destaque vai inteiramente 
para a performance de Jeffrey Wright no desempenho 
de um personagem complexo e tridimensional.JP

AMERICAN FICTION  

AMAZON PRIME

TÍTULO ORIGINAL

American Fiction   

REALIZAÇÃO

Cord Je�erson  

ELENCO

Je�rey Wright 

Tracee Ellis Ross 

John Ortiz
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Duque (Adrián Suar) é um agente retirado que 
decidiu desaparecer do mapa, mas é encontrado por 
Joana, a sua sobrinha. Esta não é a única a descobri-
lo e acaba por ser raptada. O sucedido leva-nos a 
descobrir a morte do pai de Joana, as ligações de 
Duque a uma agência de espiões internacionais e 
os seus companheiros que são ainda mais loucos do 
que ele. Molo é um perito em bombas que não pode 
passar sem detonações, Maggie é uma mestre do 
disfarce e Iair é um expert em informática. Juntos 
vão resgatar Joana e deslindar o mistério da morte 
do seu antigo parceiro. É um filme com imensa 
acção e a mesma dose de risos numa execução que 
faz inveja a superproduções de Hollywood com 

orçamentos astronómicos. O argumento e os 
actores criam um divertido e despretensioso filme 
pipoca. «Checkmate» vem da Argentina, que nos 
últimos anos tem provado dar cartas no domínio 
do entretenimento mainstream com comédias, 
thrillers ou cinema de “acção”. «Checkmate» é 
uma comédia de acção, mas mesmo quando tem 
de esgrimir o suspense, romance ou drama, 
o filme não coloca o pé em ramo verde. É um 
daqueles casos onde não conta tanto a lógica da 
sua premissa, mas a satisfação de ver actores com 
interpretações agradáveis (sobretudo a química 
entre eles) ao serviço da narrativa, pensada para a 
diversão. JP

CHECKMATE

AMAZON PRIME

TÍTULO ORIGINAL

Jaque Mate  

REALIZAÇÃO

Jorge Nisco 

ELENCO

Adrián Suar 

Maggie Civantos 

José Eduardo Derbez
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Peter Farrelly, juntamente com o seu irmão Bobby, 
realizou algumas das comédias mais populares 
dos anos 1990, como «Doidos por Mary» (1998) 
e «Doidos à Solta» (1994). As suas comédias têm 
habitualmente elementos genéticos comuns que 
unem estas obras e que se repetem em «Ricky 
Stanicky», como o humor escatológico, a estupidez 
humana, o romance e a amizade. Dean, JT e Wes 
decidem criar em miúdos uma figura imaginária 
chamada Ricky Stanicky. A moda pegou e durante 
anos sempre que eles faziam alguma tropelia a 
culpa era de Ricky… Em idade adulta eles estão 
prestes a ser desmascarados pelas suas caras-
metades e decidem contratar um actor falhado 
(John Cena) para personificar o Ricky Stanicky que 
ao longo dos anos se transformou num mito como 

defensor da natureza e das causas humanitárias. 
Eles preparam-se para a desgraça, mas o actor leva 
a peito a interpretação de Ricky e assumindo a sua 
personalidade por inteiro, surpreendendo todos 
com o seu charme, encantando familiares, amigos 
e até o patrão de Dean e JT. É uma história em 
que a solução se torna um problema e depois uma 
libertação da mentira na valorização da amizade. 
É também um percurso de redenção. Além dos 
momentos absurdos de comédia (uns melhores do 
que outros), o percurso de Ricky, a amizade com 
Dean (Zac Efron) e a empatia entre os personagens 
faz com que o filme provoque muitas gargalhadas. 
Este filme bem se podia chamar o “John Cena Show”, 
é um exercício de afirmação do actor que é um caso 
sério na comédia. JP

RICKY STANICKY 

AMAZON PRIME

TÍTULO ORIGINAL

Ricky Stanicky

REALIZAÇÃO

Peter Farrelly    

ELENCO

Zac Efron 

John Cena 

Andrew Santino
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«Mario vs. Donkey Kong» para 
a Nintendo Switch foi lançado 
originalmente em 2004 para o 
Game Boy Advance. Comparar os 
lançamentos de ambos é como comparar 
a idade da pedra com a actualidade. O salto 
tecnológico é impressionante e a diversão não 
fica atrás. O universo de Super Mario continua 
intocável no que diz respeito aos jogos de 
plataformas, nenhuma consola se aproxima desta 
qualidade neste género. É algo que faz parte da 
genética da Nintendo. Os personagens coloridos, 
o humor e a inteligência fazem o resto. Tendo a 
tecnologia para fazer evoluir os clássicos é meio 
caminho andando para recriar sucessos de outrora 
para a Nintendo Switch. 

«Mario vs. Donkey Kong» é um lançamento 
luminoso, com uma simplicidade que é abraçada 

pelos jogadores. A história 
envolve o vilão Donkey Kong 

que decide fazer as suas tropelias, 
enquanto despacha o seu stock de 

bananas dá-lhe cabeça assaltar a fábrica de 
brinquedos de Mario e rouba as miniaturas do 
nosso herói. Inicia-se uma viagem em diferentes 
cenários para Mario não perder o rasto a Donkey 
Kong e ir recuperando as suas miniaturas. 
 
«Mario vs. Donkey Kong» é um jogo de 
plataformas com uma mecânica de puzzles, a 
jogabilidade corre que nem uma brisa e podemos 
jogar em modo casual pois não quero problemas 
com gorilas… Os vários cenários estão cheios 
de truques que vamos descobrindo para o nosso 
prazer e provocando invariavelmente um sorriso 
rasgado no rosto dos jogadores. Entre outros 
exemplos: temos flores que servem de ventoinhas 

MARIO 
VS. 

DONKEY 
KONG
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e levitam Mario por cima dos obstáculos; os 
trampolins ambulantes que permitem voar mais 
alto; as caixas mágicas de teleporte que são como 
truques de magia; e os brinquedos explosivos 
para derrubar paredes… É tudo muito engenhoso 
e feito com muito humor. A mecânica de Mario 
também ajuda à festa, por exemplo, podemos 
defletir objectos se ficarmos de pernas para o ar 
e até ganhamos mais impulso para saltar entre 
plataformas. 
   
Os níveis fazem os nossos olhos brilharem – só 
de pensar apetece voltar ao jogo – cada mundo é 
constituído por seis níveis regulares e dois níveis 
finais. Os primeiros seis níveis de cada mundo 
dividem-se sempre em duas partes: na primeira 
parte encontramos uma chave e um presente que 
nos dá acesso à segunda metade do nível onde 
concluímos ao apanharmos mais dois presentes 

e resgatarmos um mini Mario. No final dos seis 
níveis de cada mundo temos a cereja em cima do 
bolo com os dois níveis finais: primeiro levamos 
os nossos Mini Marios para dentro do baú e 
depois, confrontamos Donkey Kong. 
 
E se acham que 64 níveis de divertimento é 
pouco, o jogo não fica por aqui… Ao terminarmos 
a primeira volta temos 66 níveis adicionais com 
grau de dificuldade acrescida denominada World+, 
temos os níveis Expert para os especialistas na 
matéria que devem ter uma série de pressupostos 
para serem aberto e concluímos a experiência com 
os níveis regulares em contra-relógio.
 
«Mario vs. Donkey Kong» é mais um genial 
remake da Nintendo Switch para o universo 
Super Mario e a sua gigantesca legião de fãs.
JORGE PINTO



A METROPOLIS não esperava que 
um mês após a criação da nova 
secção de banda desenhada nesta 
revista estivesse perante um blo-

ckbuster em formato BD. Estamos 
a falar, é claro, do imprescindível 
“Quentin por Tarantino” (Edições 
Asa), uma novela grá�ca que nin-
guém – especialmente os nossos 
leitores e os amantes deste realiza-
dor de culto –, vai querer perder. Re-
lembramos que «Era Uma Vez em…
Hollywood» (2019) foi eleito o �lme 
número um do Top 100 desta revista. 

Após fazer várias vénias a esta edi-
ção, podemos a�rmar que a novela 
grá�ca “Quentin por Tarantino” é 

uma bíblia de 225 páginas (!), ple-
na de entusiasmo sobre a carreira 
e a vida de Tarantino. É um mergu-
lho de pura originalidade contendo 
uma narrativa e desenho bastante 
ecléticos. A criação pertenceu ao 
francês Amazing Améziane que mis-
tura (tal qual o mestre realizador) 
diferentes variações de narrativa e 
gra�smo para percorrer a carreira 
de QT como se estivéssemos numa 
montanha-russa. A travessia não é li-
near (obviamente!) porque estamos 
a falar de Tarantino – o mestre deste 
dispositivo –, os veios narrativos in-
cluem muitas histórias e vários des-
vios em considerações, diria, pérolas 
de conhecimento cinematográ�co, 
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como se estivéssemos numa aula de 
cinema com as referências a �lmes 
clássicos e de culto. A abordagem 
narrativa de Amazing Améziane tem 
um modelo de entrevista que na rea-
lidade é uma espécie de derrubar da 
quarta parede com a �gura de QT em 
discurso directo com a sua audiência, 
analisando a sua infância que mode-
lou a sua vida adulta, especialmente 
o período em que trabalhou no clu-
be de vídeo (em Los Angeles) e o seu 
lançamento no mundo do cinema. 
A partir daí entramos em capítulos 
que olham para as suas obras e re-
cheados com muitos pormenores 
deliciosos sobre o processo de cria-
ção. Além dessa divisão temos temas 

que são transversais à sua carreira 
como a admiração pela mãe, o pro-
fundo apreço e o distanciamento da 
actriz Uma Thurman, o poder ne-
gocial dos tubarões Weinstein (em 
Especial Harvey), o trabalho com o 
seu (brother from another mother) 
“irmão” Robert Rodriguez (até nes-
te processo temos um interessante 
desvio sobre Danny Trejo, um dos 
actores fetiches das criações RR). 
E também se aborda o fantástico 
universo TCU (Tarantino Cinematic 
Universe) – pensavam que era só 
a Marvel que tinha universo cine-
matográ�co? – entre muitas outras 
inúmeras informações preciosas 
para qualquer fã de cinema e espe-

cialmente dos mundos criados por 
Tarantino.
O que me surpreendeu foi precisa-
mente a agilidade da banda dese-
nhada aliada ao ritmo frenético da 
narrativa com a cultura pop, o cine-
ma e o humor de QT e, não poderia 
faltar, o praguejar (a origem deste 
traço, nos �lmes e na personalidade 
de QT, também é explicada). Os lon-
gos diálogos também continuam a 
ser de eleição neste mesmo livro. No 
caso dos fãs, não se trata de saber se 
têm ou não “Quentin Por Tarantino” 
em casa, é mais a questão de saber 
qual foi a edição que conseguiram 
apanhar nas livrarias…É um must!
jorge pinto

INO 



Imerso num projeto chamado “Sr. 
Agora”, ainda em desenvolvimento, 
Luciano Cunha tem deslumbrado 
todos os assinantes das suas redes 
sociais com desenhos estonteantes 
de personagens icónicos, revisitou 
Odorico Paraguaçu de “O Bem Ama-
do”, o Homem-Aranha, Professor 
Pardal e o Mandrake. Fora isso, as 
BDs da Alta Geek, gestadas no Brasil 
mas adquiríveis em Lisboa e arredo-
res, via Amazon, trazem a assinatura 
dele na concepção editorial. Ele le-
vou gigantes como Garth Ennis, San-
fored Greene e Chuck Brown para as 
livrarias do Brasil. É lá que hoje que 
acaba de ser celebrado o aniversário 
dos dez anos de criação do persona-

gem mais famoso desse artista que 
já encarou as mais violentas patru-
lhas ideológicas no seu país: o vigi-
lante nomeado Doutrinador. 
 
Doutrinador

O personagem Doutrinador sur-
giu no auge das manifestações de 
2013. Sob a sua máscara está Miguel 
Montesanti, um policial de elite in-
conformado com a falta de ética e 
o desrespeito à Lei. Incapaz de dar 
conta legalmente dos delitos de sua 
pátria, ele age na clandestinidade. É 
possível conhecer as suas aventuras 
por meio de um álbum grá�co novo: 
“O Vírus Vermelho”. Nele, o Doutri-
nador precisa conter uma ameaça 

OS VINGADORES DE LUC

 134 METROPOLIS MARÇO 2024



vinda da China que pode colocar o 
planeta em xeque. Existe ainda uma 
coletânea das suas bandas desenha-
das originais, de 2013 a 2018, que 
também pode ser encomendada 
online. Adaptado para o audiovisual 
em 2018, em �lme e seriado, o Dou-
trinador inspirou ainda uma série de 
produtos. Há action �gures de sua 
imagem e cadernos. Para transpor 
o Doutrinador para o grande ecrã e 
para a TV foi formado um esquadrão 
de argumentistas, incluindo o pró-
prio Luciano e Gabriel Wainer (ideali-
zadores do projeto), ao lado de Mirna 
Nogueira, L.G. Bayão, Rodrigo Lages, 
Guilherme Siman e Denis Nielsen. A 
longa-metragem, da Paris-Down-

town Filmes, e a série (do canal a 
cabo Space), nasceu como um pro-
jeto pilotado pelo cineasta Gustavo 
Bonafé e codirigido por Fábio Men-
donça. O ator Kiko Pissolato é quem 
deu vida às ideias de Cunha, sob o 
uniforme do Doutrinador.  

a origem de garra cinzenta – 

o personagem

Lex Luthor ainda nem pensava em 
usar kryptonite para destruir o Su-
perman quando este génio do cri-
me, digno dos algozes de 007, já 
aterrorizava o mundo, pelo menos o 
dos comics. De 1937 a 1939, o cien-
tista diabólico disfarçado sob uma 
máscara de caveira mobilizou os 

leitores do jornal de São Paulo “A 
Gazeta”, em tiras (strips) nas quais 
destilava a sua maldade numa nar-
rativa com ecos do pulp noir ame-
ricano, em desenhos assinados por 
Renato Silva e roteiros escritos por 
uma �gura misteriosa, Francisco Ar-
mand. A real identidade de Armand 
já foi alvo de muita especulação. 
Antes do Homem de Aço e do Ho-
mem-Morcego estetizarem a noção 
do cruzado de capa, o vilão nascido 
na indústria grá�ca de SP inaugurou 
soluções narrativas que as artes se-
quenciais, mesmo pós “Dick Tracy” 
(detetive criado em 1931, por Ches-
ter Gould), desconheciam, sendo 
publicado no México, em França e 
na Bélgica – onde chamava-se “La 
Gri�e Grise”. Este Diabolik latino ins-
pirou umas cem páginas desenha-
das, que integraram o “Almanaque 
Gibi”, da Rio Grá�ca Editora, numa 
republicação de 1977, e viraram 
um encadernado celebrativo edi-
tado em 2011 pela editora Conrad. 

garra cinzenta – a novela 

gráfica de luciano cunha

Ao longo da pandemia, Luciano 
Cunha lançou “Destro” e embarcou 
em um novo projeto, já ao alcance 
do público: o Garra Cinzenta. A no-
vela grá�ca está cercada de con-
trovérsia (e de excelência no traço), 
pilotada por Cunha, deu uma nova 
chance ao lendário personagem 
Garra Cinzenta, feita em parceria 
com os quadrinistas Sergio Marto-
relli, Eder Messias e Lunyo Costa. 
Versado nas artimanhas mais insa-
lubres da Química, o Garra Cinzenta 
atormentava um mundo decalcado 
da Nova York dos anos 1930, usando 
artifícios da ciência pra cometer cri-
mes es escapar de seus inimigos, os 
inspetores Higgins e Miller. Que ve-
nham novas experiências de Lucia-
no Cunha por aí.rodrigo fonseca

UCIANO CUNHA



“Farsa de Inês Pereira” é o segundo 
volume da coleção Clássicos da Li-
teratura Portuguesa em BD da Le-
voir e da RTP. O livro de Gil Vicente 
faz parte das leituras obrigatórias 
do 10.º ano de escolaridade em Por-
tugal. 

A história é muito curiosa e por incrí-
vel que pareça, se retirarmos os ele-
mentos de época, observamos que a 
espinha dorsal da narrativa deste li-
vro não é assim tão estranha quanto 
isso na actualidade. Nesta colisão de 
mentalidades e valores, uma jovem 
deseja se emancipar e criar distân-
cia para com a sua mãe. Não escuta 
os seus conselhos e entre um rol de 
pretendentes escolhe um homem 
vistoso e cheio de falinhas mansas. 
O marido prova ser um indivíduo 
possessivo, mas o infortúnio deste 
abre as portas para Inês encontrar 
um pretendente tosco e desajeita-
do, mas com dinheiro. Mas para a 
jovem não há problema porque ra-
pidamente a protagonista torna-se 
prática e trai o seu segundo marido 
para alcançar a almejada felicidade. 
As obras de Gil Vicente são marcadas 
pela sátira da sociedade portuguesa 
no século XVI. Além do humor cor-
rosivo face aos vícios sociais, o leitor 

encontra uma série de personagens-
-tipo nesta obra.

O livro tem uma encadernação de 
luxo, da capa às páginas interiores. 
Dá prazer ter este livro na mão. A 
adaptação livre de André F. Morga-
do faz maravilhas pelo texto e injec-
ta actualidade na linguagem desta 
história. A narrativa é acompanhada 
pelo desenho de Je�erson Costa. 
A edição fecha com um dossier de 
José Augusto Cardoso Bernardes 
que esmiúça a �gura, a obra e a im-
portância de Gil Vicente, a época 
deste autor e a peça de 1523 “Farsa 
de Inês Pereira”. 

A coleção Clássicos da Literatura 
Portuguesa em BD é uma referên-
cia pela sua importância literária 
na divulgação dos grandes autores 
portugueses com estes clássicos no 
formato original e criativo da banda 
desenhada. JP
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A personagem Mafalda é um ícone 
da banda desenhada que leva 60 
anos a maravilhar milhões de leito-
res em todo o mundo. Se 2023 foi 
o ano de Barbie, 2024 pertence a 
Mafalda! O aniversário dos 60 anos 
da sua criação é a oportunidade per-
feita para celebrar uma personagem 
incisiva e acutilante, se quisermos 
falar de feminismo temos de falar 
deste diabrete de palmo e meio que 
derruba todas as barreiras com o seu 
humor. As tiras do argentino Quino 
(pseudónimo de Joaquim Salvador 

Lavado) são subversivas, através de 
uma criança ele desmontou e inter-
rogou convenções estabelecidas. 

Em “Mafalda: Feminino Singular” 
(Editora Iguana) temos um espelho 
da sua condição feminina aliada à 
sua “boca no trombone” que dis-
para em todos sentidos ajudando a 
repensar o papel da mulher numa 
sociedade profundamente patriar-
cal. Inicialmente temos o dispositivo 
nas interações com os pais e espe-
cialmente o “folclore materno”, mas 
os foguetes começam a rebentar 
quando surge o seu pólo oposto na 
�gura de Susanita, uma amiga obce-
cada por ser uma dona de casa tra-
dicional, quando crescer ela sonha 
apenas ter marido e �lhos. Susanita 
é a representação do conformismo e 
tudo aquilo que a nossa heroína não 
deseja ser. Mafalda quer ser traduto-
ra na ONU e resolver con�itos inter-
nacionais ao traduzir paz em vez de 
con�ito. Ela odeia o antro da rotina e 
almeja ser uma mulher independen-
te – porque não dizer – ser dona do 

seu próprio destino, num subtexto 
de luta pelos direitos das mulheres. 
“Hoje, além de mãe, a mulher deve 
contribuir para o progresso, fazer 
coisas importantes!” a�rma Mafalda 
a Susanita.   

É claro que Mafalda sem farpas po-
líticas, sociais e económicas não é 
a mesma coisa e o disfuncionalis-
mo político e a�ns parece ser algo 
milenar e transversal a todo globo. E 
são estes grandes temas que trans-
formam a personagem numa �gura 
universal e que todos querem ter por 
perto quando os tempos se tornam 
mais cinzentos. Mafalda continua a 
ser a melhor prescrição para a estag-
nação e a imbecilidade humana que 
cada vez mais (nos anos 2020) insiste 
em estar assente em ideias absolu-
tas. Mafalda é uma menina de seis 
anos que coloca de pernas para o ar 
as ideias bacocas. A brincar faz-nos 
rir desalmadamente na sua procura 
de beleza no mundo. Toca a ler e a 
celebrar “Mafalda: Feminino Singu-
lar”! JP



A METROPOLIS  entrevistou Jorge 
Pinto, o autor de “Tempo – Em Busca 
da Felicidade Perdida” lançado pela 
editora Iguana. A novela grá�ca foi 
uma bela e inesperada surpresa não 
só pela história, mas também pelo 
arrojo narrativo e visual do criador, 
Jorge Pinto, e os ilustradores Evan-
dro Renan e Talita Nozomi. JP

Não é todos os dias que conversar-
mos com um nosso homónimo e a 
expectativa era muito elevada após 
a leitura atenta de “Tempo”, um livro 
que foge às normas do género e do 
típico storytelling. “Tempo” é uma 

obra sobre a humanidade onde o 
pensamento é fundido na poesia 
de um autor e no desenho que nos 
transporta para outras dimensões. 
É uma viagem única através da ima-
gem e da palavra. Uma história sobre 
a mágoa, a solidão e a ausência do 
ser na tentativa a todo o custo de um 
regresso à felicidade. O papel central 
recai num ex-alcoólico acolhido por 
um casal e com um passado tortuo-
so. Ao longo do livro descobrimos o 
seu passado, a dor dos pensamentos 
em interlúdios visuais e narrativos – 
um trecho existencial – que nos leva 
a re�etir sobre as nossas próprias co-

TEMPO DE JORGE PINTO
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nexões com o mundo. 

Marcavam 14h quando o telefone 
começou a chamar. Do outro lado, a 
voz simpática do autor Jorge Pinto (a 
meio do almoço). Por norma, quando 
entrevisto um autor/realizador gosto 
sempre de perguntar sobre qual o 
rastilho que o levou ao presente mo-
mento da sua carreira. No caso des-
te autor, o seu interesse pela banda 
desenhada começou na Bélgica…“a 
verdadeira paixão surgiu quando eu 
fui viver para Bruxelas, em 2010. Até 
então a minha ideia de banda dese-
nhada era bastante limitada. Muito 

ligada àquilo que são os grandes 
clássicos, a Disney e os comics nor-
te-americanos.” E sobre essa desco-
berta Jorge Pinto ainda acrescentou 
“havia todo um mundo para desco-
brir e um mundo muito mais adulto, 
muito mais complexo e que me fez 
perceber que há uma maneira mui-
to diferente de contar histórias atra-
vés da banda desenhada.”

O tempo é um factor decisivo na 
mecânica desta obra, a génese des-
ta novela grá�ca remonta à infância 
do escritor. “A inspiração surgiu há 
30 anos, devia ter cinco, seis anos, 

fui ver um calendário (feito com ar-
bustos), e que já não existe no Par-
que Florestal de Amarante, onde os 
cuidadores enterravam e voltavam a 
desenterrar os arbustos e assim to-
dos os dias a data era actualizada.” 
A curiosidade infantil e uma inter-
rogação foi o ponto de partida da 
mecânica por detrás desta história. 
“Sempre me perguntei, o que seria 
se algum dia alguém pusesse uma 
data errada.” A história deste livro 
foi criada em torno de personagens 
que não são nomeados e havia um 
motivo por detrás desta decisão: 
“Estes não são nomeados precisa-

TO



mente porque quisemos, eu e os 
ilustradores, que estes persona-
gens fossem o mais universais pos-
sível. Porque temos o calendário e 
uma certa viagem no tempo e em 
volta do sonho e da memória, por 
isso quisemos que os personagens 
fossem universais e �cassem sem 
nome.”

Jorge Pinto é formado em Engenha-
ria do Ambiente e doutor em Filoso-
�a Social e Política e, de facto, “Tem-
po” combina uma grande dose de 
poesia, os elementos da natureza 
e ilações existenciais. Funde com 
grande agilidade o mundo natural, 
a linha da vida e da memória. So-
bre a combinação e a originalidade 

entre a banda desenhada e o lado 
mais introspectivo da obra, o autor 
a�rmou: “Quando os leitores lerem 
o livro irão veri�car que ele tem dois 
formatos que são muito distintos, 
mas ilustrados de maneira clássi-
ca. Além disso, temos uma série de 
“devaneios”, que estão num registo 
completamente diferente, comple-
tamente distinto de um clássico da 
BD. Esses “devaneios” são no fundo 
uma re�exão do personagem prin-
cipal. É uma maneira de entrarmos 
na cabeça do personagem e perce-
ber o motivo por que ele está a agir 
dessa forma, ou seja, entramos na 
abstração do sonho e vamos para o 
mais profundo.” Ao lermos a banda 
desenhada somos brindados com 

vários graus e formatos de leitura. 
Os tais devaneios são uma espécie 
de interlúdios ao enredo presente 
e uma viagem ao interior do pensa-
mento. Sobre isto o autor acrescen-
ta: “A história faz quase uma espécie 
de antecipação daquilo que aconte-
ce, ao que os personagens estão a 
reagir e o modo como reagem.”

Ao lado de Jorge Pinto trabalharam 
dois ilustradores, Talita Nozomi e 
Evandro Renan, tentámos perceber 
de onde surgiu a cumplicidade na 
criação desta obra. A relação com 
Talita e a admiração do seu talen-
to já vinha de algum tempo, “Eu 
já conhecia a Talita [Nozomi] há 
muitos anos. Ela é companheira de 
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um amigo meu de longa data e a 
Talita é uma excelente ilustradora. 
Ela já teve duas vezes no Festival 
de Bolonha, que é o maior e me-
lhor festival de ilustração infan-
til do mundo e sempre quisemos 
fazer algum trabalho juntos.” Um 
projecto entre ambos em torno de 
questões políticas foi �cando no 
ar e nunca se concretizou. Foi num 
jantar que conheceu o terceiro ele-
mento que completou a alquimia 
para um modelo diferente, “um dia 
jantámos juntos e também estava 
o Evandro [Renan] à mesa. E foi aí 
que começámos a falar. Eu já tinha 
um argumento mais ou menos ali-
nhavado e enviei-o. E logo desde 
as primeiríssimas provas de de-

sign percebemos que iria resultar.” 

A combinação entre o elemen-
to literário e a banda desenhada: 
este livro possui trechos apenas de 
prosa, outros de banda desenha-
da mais clássica e outros de rasgos 
criativos, mesclando o desenho e 
a palavra. Nesta fusão, quisemos 
entender como Jorge Pinto per-
cepciona a banda desenhada: “Eu 
adoro o suporte visual para passar 
mensagens. O meu livro anterior é 
também um livro ilustrado. Acho 
que a componente visual acrescen-
ta sempre uma leitura diferente e 
complementar. As imagens per-
mitem muitas vezes detalhes que 
podem facilmente enriquecer os 

textos. Acho que nós tentamos pas-
sar muitas mensagens de forma in-
direta através das imagens. Porque 
quando escrevi o argumento, tudo 
isto já lá estava precisamente para 
poder ser traduzido não em pala-
vras, mas em imagens.” Sendo a 
METROPOLIS  uma revista de cine-
ma e por concluirmos que “Tempo” 
possui um formato bastante cine-
matográ�co, não resistimos a per-
guntar se um dia poderemos vê-lo 
no cinema. O autor conclui: “A ideia 
não me passou pela cabeça, mas 
concordo, acho que o livro se apro-
xima muito desse formato de �lme”.  

Apetece mesmo dizer: Jorge Pinto, 
muito obrigado pelo seu “Tempo”!



“A Universidade das Cabras” de 
Christian Lax (edição Arte de Au-
tor) é um livro extraordinário. Um 
romance apaixonante em formato 
de banda desenhada onde per-
corremos um mundo de cortar a 
respiração entre as cores, as for-
mas e as paisagens de Christian 
Lax. É uma obra que abre os ho-
rizontes aos leitores e leva-nos 
dos Alpes franceses até à Amé-
rica passando pelo Afeganistão.  

A história cruza gerações de uma 
família que deixa a sua marca no 
mundo através da transmissão do 
conhecimento por via da edução 
e da palavra. É uma história enge-
nhosa que se inicia com Fortuné 
Chabert, um professor itinerante 
de 17 anos que percorre em 1833 
as aldeias nos Alpes franceses. O 

seu chapéu (ao contrário da maioria 
dos seus colegas) tem três penas de 
ganso que atestam o seu saber em 
números, escrita e leitura. Fortuné 
enfrenta constantemente a igno-
rância de alguns, mas o carinho e 
abraço de um mar de crianças que 
dão ao professor itinerante o sen-
tido da vida. A reorganização do 
ensino em França e o �m da itine-
rância leva Fortuné Chabert a sair 
do país. Ele cruza oceanos e procu-
ra a sua fortuna na Califórnia onde 
se depara com a cobiça e a vilania 
dos garimpeiros na corrida ao ouro. 
Fortuné apanha o trilho dos pionei-
ros no Arizona onde volta ao ensino 
com os miúdos das caravanas que 
seguem para Oeste. Um desvio, 
leva-o a instalar-se com uma tribo 
India onde cria família e estabelece 
a sua escola baptizada de “A Uni-
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versidade das Cabras”. Na primeira 
parte do livro encontramos a into-
lerância face ao ensino e a oposição 
entre o “não ensino” que preserva 
conhecimento e identidade e a es-
cola “institucional”. Isto tudo num 
cenário de aventura e um western. 

Saltamos algumas gerações para 
o século XXI e encontramos Ari-
zona Flores, a descendente de 
Fortuné. Ao invés do seu antepas-
sado, Arizona utiliza o jornalismo 
como ferramenta de abertura de 
mentes. A obra demonstra a sua 
perspicácia ao criar uma história 
de pais e filhos e mais tarde uma 
conexão romântica. É também 
uma observação atenta à América 
de Trump e ao flagelo da violên-
cia das armas na escola. Esse tre-

cho da obra aborda igualmente o 
racismo, a censura no jornalismo 
e a substituição dessa indepen-
dência editorial pela internet.  

Em 2018, o destino leva Arizona 
Flores até ao Afeganistão para 
uma reportagem sobre o corajoso 
trabalho de mulheres destemidas 
que vivem num país à sombra dos 
talibãs. Nesta incursão por terras 
afegãs surge o personagem que 
faz a ligação com o significado de 
Fortuné Chabert: Sanjar é um jo-
vem professor itinerante que se 
torna guia e a paixão de Arizona 
no Afeganistão. Sanjar arrisca a sua 
vida para levar o ensino às aldeias 
remotas das províncias afegãs, o 
ensino às meninas está proscrito 
pelos talibãs.  A obra termina com 

um soco no estômago, um desfe-
cho arrepiante que conecta todos 
os pontos estabelecendo um para-
lelismo entre dois países distantes, 
mas que estranhamente andam 
de mãos dadas com a violência 
e onde a escola é insolitamente 
um palco de guerras ancestrais 
e culturais em pleno século XXI.  

“A Universidade das Cabras” é uma 
ode à figura dos professores e da 
importância do ensino e da cul-
tura. É igualmente um tributo de 
Christian Lax a todos professores 
e jornalistas que lutam para cons-
truir um mundo melhor, um lugar 
onde se pretende a igualdade e a 
harmonia com o ensino como fer-
ramenta de emancipação face à in-
tolerância e ao ódio. JP
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