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Dedico estas memórias e reflexões para todas       
aquelas pessoas que tem dentro de si o desejo         
de experimentar bastante. 
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RESUMO 

Em 2015 nasce o Festival de Chorume. Evento criado por mim e mais alguns colegas               

com o intuito de colocar em circulação e dar visibilidade a obras de cunho              

experimental-amador. Por experimental-amador podemos considerar obras que são        

feitas despretensiosamente, sem objetivos mercadológicos que existem e resistem pela          

pura e simples curiosidade de experimentar com essa linguagem. Muitas questões nos            

foram proporcionadas através da realização deste evento. De onde vêm essas imagens            

que recebemos através das inscrições? O que as possibilita? Quais são as formas de              

consumir estas obras? Como se dá um espaço de exibição que dialogue com suas              

formas de produção? Quais são os resultados provenientes destas? Estas e algumas            

outras questões serão discutidas neste memorial reflexivo, onde procuro traçar um           

panorama do festival e analisar todo seu contexto e consequências geradas pela            

exibição destas obras no âmbito da experimentação amadora no audiovisual. 

 

Palavras-chave: festival de cinema - experimentalismo - amadorismo - filmes de           

crianças 
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Introdução 

Desde de que eu tinha nove anos de idade que resolvi fazer cinema. Fazia meus               

filmes ainda criança utilizando recursos como Paint e Power Point (onde cada slide             

seria algo como um frame ou uma cena e os personagens e objetos eram tirados de                

imagens da internet ou desenhados de forma tosca). Fui desenvolvendo minhas           

habilidades de montagem desta forma. Anos depois, em São José dos Campos (SP),             

me juntei com meu vizinho para gravar nosso primeiro live action que se chamava He               

and The Communists (2004) - uma história em que dois comunistas viajavam de             

jatinho para o inferno com o propósito de desapropriar o diabo de suas terras para que                

assim pudessem construir uma fábrica de ioiôs - e montamos essa história toda no              

programa de edição Movie Maker que vinha no pacote da Microsoft. Nós dois não              
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sabíamos como exportar o material editado e nem tampouco renderizar os efeitos da             

edição (exibimos o filme para nossos amigos e familiares na própria timeline do             

editor) e infelizmente acabamos perdendo o filme pra todo sempre.  

Em 2013, entrei para o Bacharelado de Cinema e Audiovisual na Universidade            

Federal Fluminense (UFF). Logo desejei mais que tudo a começar o mais breve             

possível a ‘brincar de cinema’, a realizar minhas obras. Porém o modelo de produção              

cinematográfica engessada que me foi apresentado logo no começo da faculdade           

dificultava isso. Era um sentimento geral em sala de aula que fazer uma obra              

audiovisual parecia muito mais complicado do que imaginávamos. Tínhamos que          

arranjar uma equipe completa com todas suas funções técnicas e hierarquias, conseguir            

orçamento, produzir roteiro e storyboard, planejar cronograma, contactar assistentes,         

loggers etc. No final das contas, ninguém nunca tinha experimentado fazer nada e já se               

fixava em uma função específica. Tudo feito daquela exata forma sem que ninguém             

pudesse sair ou interferir nos outros papéis técnicos da produção.  

É extremamente recorrente entre os alunos o comentário de que fazer set é uma              

experiência desagradável, onde brigar com seus colegas é quase uma regra e tudo é um               

grande estresse. Esses fatores me provocavam grande afastamento. Em minha          

concepção de arte, o processo é um fator extremamente importante, talvez mais que o              

produto em si. E no universo da faculdade sinto que o ‘fator produto’ pesa muito mais                

do que o processo em si,  até mesmo entre os alunos. 

Creio que o âmbito mercadológico e seu modo de produção é importante de ser              

apresentado em sala de aula, mas não só. Cinema não se resume em simples              

mercadoria, é também uma forma de arte e expressão, mas infelizmente os moldes de              

produções clássicas dependem de um esquema industrial e de uma verba considerável            

(e não muito acessível) para ser concebido e distribuído. Porém existem filmes feitos             

com pouco ou nenhum orçamento, filmes que contornam as dificuldades técnicas e            

transformam a precariedade em uma arma poderosa, reinventando a estética e a            

linguagem de maneiras muito inteligentes. Esses filmes mais “precários” e          
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experimentais muitas vezes são deixados de lado em sala de aula, o que é uma pena                

pois são ricos em forma e conteúdo e por vezes acabam nos ensinando muito mais do                

que os clássicos que já foram mastigados a exaustão pela academia. 

Em 2014, conheci Caique Valário (Sofócles Bolówsckziick ou Urutau), que era           

da minha turma, porém não frequentava exatamente as mesmas aulas. Em tal ponto da              

vida fomos morar juntos num pequeno apartamento próximo ao Instituto de Artes e             

Comunicação Social (IACS) da UFF. Formamos a famigerada república DST que era            

ao mesmo tempo casa, estúdio, ateliê, instalação e cenário de várias de nossas futuras              

obras cinematográficas. 

Em nossas confabulações chegamos a este ponto incômodo da dificuldade e           

demora que era fazer um filme nos moldes do pensamento cinematográfico acadêmico            

e mercadológico. Na impulsividade total juntamente com uma pitada de revolta e            

sarcasmo, resolvemos então gravar o pior filme do mundo (se na faculdade é ensinado              

que para se fazer um filme bom precisa de muita coisas, então o pior filme do mundo                 

não precisaria de nada pra ser feito).  

Peguei uma câmera que meu pai havia me dado de presente e instantaneamente             

começamos a filmar. Sem roteiro, sem planejamento, sem iluminação, sem          

absolutamente nada; só dois caras, uma câmera e improvisação pura. Gravamos assim            

nosso primeiro filme que chamamos de O que está acontecendo com você cara?             

(2014) e montamos este curta-metragem no Movie Maker logo em seguida. 

Em menos de duas horas já tínhamos um filme pronto em mãos. O processo              

havia sido muito divertido e como resultado tivemos um filme de três minutos             

extremamente tosco mas que nos ensinou muito sobre fotografia e montagem           

principalmente. Nós chamamos na época esse tipo de proposta de realização como            

‘Cinema Chorume’, o suco do lixo. Escolhemos esse nome exatamente como uma            

referência direta ao que seria um subproduto do cinema trash (lixo). “Um produto             

pode ser considerado trash por seu amadorismo ou pelo fato de ser considerado             

“horrível”, o que passa por um julgamento estético. Normalmente, tornam-se          
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engraçados por causa de uma peculiaridade, amiúde associada à má qualidade técnica            

ou à discrepância das normas de “bom gosto” (CASTELLANO, 2011. p.55) 

No dia seguinte resolvemos gravar outro filme, sob os mesmos moldes da            

produção anterior. Nascia assim O homem que não podia baldar e A depressão de              

um homem-cadeira. Dois filmes com o mesmo material, porém com montagens           

diferentes. Depois disso, entramos num frenesi produtivo e fizemos mais alguns filmes            

como Sete chás de trombeta do Apocalipse (2014), Ecos do escorbuto (2014) e Jaiz              

(gravado em 2014 e montado posteriormente, em 2017 por Clara Chroma). Neste            

ponto começamos a querer mostrar nossas produções para nossos amigos, colegas e            

para o mundo também, mas não sabíamos que tipo de circuito de exibição aceitaria              

nossas obras. Até tentamos mandar para festivais mas não obtivemos sucesso. Então            

resolvemos o seguinte: se não havia espaço de exibição para nossos filmes, nós             

mesmos criaríamos tal espaço.  

Tudo começou quando resolvemos fazer uma estréia para Ecos do escorbuto           

em um evento que chamamos de ‘Exibição de Chorume’ no dia 14 de outubro de 2014                

em nossa própria casa com outros filmes nossos e de outras pessoas (neste caso              

fizemos uma curadoria adicional com filmes do YouTube que dialogavam com nossa            

forma de produção e alguns de nossos filmes). Entre os escolhidos estava o filme              

Perdidos na selva (2014) de Carol Silva, realizado por crianças entre 8 e 14 anos e                

que será analisado mais para frente neste trabalho. Estes filmes feitos por crianças             

foram algo que logo se tornaram minha grande paixão de dedicação e pesquisa, visto              

que dialoga diretamente com minha própria trajetória que também se inicia quando            

ainda era muito jovem. Não à toa é que parte desta monografia é dedicada à análise de                 

filmes feitos por crianças. 

Voltando ao Chorume, os primeiros filmes realizados por minha pessoa no           

curso de cinema podem ser considerados um embrião de questões e inquietações que             

futuramente influenciaram na criação do Festival de Chorume. Percebendo que muitas           

outras pessoas e coletivos produziam desta forma caseira, tosca e descompromissada,           
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pensamos então que seria ideal viabilizar e criar este espaço de exibição e de troca               

entre esses realizadores. 

Muitas reflexões surgiram deste ponto em diante com a realização e a expansão             

do Festival de Chorume. Essas discussões realizei nesta monografia no primeiro           

capítulo com a memória do Festival de Chorume em todas as suas edições até 2018               

bem como a repercussão do evento nas cidades brasileiras onde foram realizadas            

outras edições. No segundo capítulo, vamos tratar sobre formas de espectatorialidade e            

o experimentalismo amador, como aspectos importantes que atravessam tanto a          

curadoria como a realização do Festival do Chorume. No terceiro capítulo, selecionei            

um grupo de obras audiovisuais feitas por crianças que participaram da história do             

Chorume e que confirmam o experimentalismo amador de forma genuína na infância.            

É bom deixar claro que esta monografia é constituída por memórias subjetivas de um              

processo coletivo e que muitas dessas memórias já se esvaíram ao acaso. Bem             

provável que depois de finalizado, eu pegue este trabalho para uma releitura e perceba              

que  estão faltando partes de suma importância.  

 

 

 

1. Festival Chorume e suas sequelas 

Neste capítulo, iremos traçar a memória do Festival do Chorume entre 2015 e             

2018. Além da descrição dos eventos (local, data, público e parcerias), a ideia é              

destacar fatores importantes de cada edição. Buscam-se identificar características         

comuns entre os eventos e também entender o contexto, a repercussão e as             

consequências desse festival por onde ele passou. Outro aspecto importante diz           

respeito à adesão do público ao festival e compreender como se dá esta participação              

dos espectadores com os filmes apresentados bem como a relação com o próprio             

festival com suas obras/atrações. 

1.1 Chorume na UFF 
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Em 2015, o então estudante de Licenciatura em Cinema e Audiovisual, Rafael             

Romão apareceu com uma proposta de parceria para fazermos um festival de cinema             

‘tosco’, com muitas atrações e diversidades temáticas. Contamos sobre a experiência           

prévia da Mostra de Chorume (citada na introdução deste trabalho). Concordamos com            

o nome Festival de Chorume, sempre com algum subtítulo que identificasse cada            

edição. Então marcamos uma reunião para acertar todos os detalhes, desde como seria             

a organização até a estética do evento. 

Convidamos vários amigos que se interessavam pela proposta. Decidimos que           

a curadoria seria aberta (a intenção era criar chamadas públicas para quem tivesse o              

interesse de se juntar ao corpo da equipe de curadoria) e não-seletiva (com exceção de               1

filmes preconceituosos e desrespeitosos ). Nosso papel seria apenas de formar e           2

organizar blocos de filmes com a mesma temática ou que dialogassem entre si. Outro              

ponto que foi acordado seria que o evento deveria ser obrigatoriamente gratuito em             

todas suas edições. Cerca de um mês antes da data marcada para o Festival, criamos               

um evento no Facebook e abrimos as inscrições para filmes, shows, performances,            

oficinas, bazar e etc. O Festival do Chorume não seria restrito à exibição de filmes e                

procuraria trazer outras atrações para o público, pois acreditávamos que o processo            

experimental se dá em todas as formas de arte.  

Teasers experimentais e cartazes individuais feitos à mão foram espalhadas           

pela internet e pelas paredes de Niterói - o próprio processo da feitura deste material               

1 A possibilidade de ter um certo tipo de visibilidade em espaços hegemônicos de circulação audiovisual                
como grandes festivais de cinema muitas vezes impossibilita que a criação assuma uma postura mais               
livre, o receio de que as obras não se encaixem no viés e nas linguagens desses espaços dificultam um                   
maior grau de criatividade por parte dos realizadores. Por esse motivo a curadoria não seletiva de obras                 
é importante para o Festival de Chorume, pois o que mais prezamos aqui é exatamente a total liberdade                  
de criação e experimentação. 
2 Essa sempre foi uma questão para a curadoria do Festival de Chorume. Filmes que são                
preconceituosos e desrespeitosos não deixam de existir quando não são exibidos, porém a sua pura e                
simples exibição é um desserviço que faz apenas com que esses filmes ganhem mais visibilidade sem                
serem discutidos. Nossa vontade sempre foi exibir sim esses filmes, criando um espaço para debater e                
problematizar tais obras, porém com o pequeno número de pessoas que compõe a organização do               
Festival, o alto volume de tarefas e a programação abarrotada, simplesmente não haveria como gerar               
tais encontros, optando assim, até o momento, por simplesmente excluir esses filmes da programação 
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sempre foi extremamente enriquecedor, onde experimentamos com tudo e qualquer          

material que se possa imaginar (um dos cartazes que fizemos era fétido e composto por               

lixo orgânico que apodreceria conforme os dias de exposição do cartaz fossem            

passando, por exemplo). 

 
Figura 1: Foto dos cartazes artesanais do Festival de Chorume. (Acervo do Chorume) 

 

O contexto sócio-político dessa época foi marcada pela grande greve de 2015,             

gerada pelos cortes orçamentários e reivindicação de reajuste salarial de professores e            

funcionários no governo Dilma Roussef. Havia especulações de que a greve seria            

longa e a sensação de impotência era bem grande entre os alunos e professores. Foi aí                

que surgiu a ideia de inaugurar a greve com o Festival de Chorume, um evento               

cultural que poderia não só ocupar o espaço do IACS como também unir as pessoas               

neste momento complicado e complexo. Adiamos a data do evento do 1o Festiv4u             

Chorumístico das Galáxias!!! para 28 de maio daquele ano (1º dia de greve) e fomos               
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até a Assembléia de Greve dos alunos da UFF para propor um piquete cultural. 

Marcamos o evento para ocorrer no Diretório Acadêmico (D.A.) do Instituto           

de Artes e Comunicação Social (IACS). Conseguimos projetor e algumas caixas de            

som emprestadas, alguns da própria faculdade e outros de amigos. Com programações            

ao longo de todo o dia, compareceram ao evento cerca de 100 pessoas de forma               

rotativa. Acontecimentos paralelos e performances ocorreram na praia do IACS (uma           

espécie de anfiteatro) enquanto as sessões foram exibidas na sala do diretório            

acadêmico. Haviam pausas também para os informes da greve, onde uma roda se             

formava e as pessoas discutiam as situações e possibilidades de ação. 

 
Figura 2: Fotos da 1ª Edição do Festival de Chorume (Acervo do Festival) 

Ao abrir as inscrições, não sabíamos ao certo que tipo de material chegariam             

em nossas mãos (nem ao menos tínhamos certeza de que a proposta do evento teria               

qualquer tipo de adesão). Foi positivamente surpreendente e muito interessante ver a            

diversidade e o nível de experimentação dos filmes inscritos, a proposta do Chorume             

sempre foi muito aberta e por isso poderia ser interpretada de maneiras sempre muito              

distintas. 
 
 
“Mas peraí, vc não sabe que é chorumeeeee? Nós tbm não, mas é mais ou               

menos assim: chorume é aquela obra prima sincera, sem firulas, gravemente           
carente de orçamento, um viral sem sucesso, um jaizinho caseiro, uma brincadeira            
gostosa, um experimentalismo amador com muito amor sem nenhuma pretenção          
mercadocrentegenica ~o festival visa colocar em foco e debate essas produções q            
por muitas vezes são marginalizadas, não consideradas como cinema, ou q           
simplesmente ainda nem saíram da gaveta de nossos computadres pq desprezamos           
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tal desgraça.” (Texto que compõe a maioria dos cabeçalhos dos eventos do Festival             
de Chorume no Facebook).  3

 

Recebemos cerca de 40 filmes que dividimos entre 7 sessões, e entre elas             

tivemos trabalhos de escola, projetos de faculdade, experimentações visuais, paródias          

com filmes de grande circulação, videoclipes, filmes carta/poema, falsas propagandas          

de produtos absurdos, vídeos de performances, filmes-brincadeiras feitos por crianças;          

etc…(as publicações originais das programações de todas as edições do Festival de            

Chorume  estão no Anexo 1 que se encontra no final desta monografia) 

Neste mesmo dia da primeira edição do festival, os próprios alunos da            

universidade e espectadores do Chorume resolveram que iriam ocupar o IACS por            

pelo menos uma noite. Mesmo os alunos mais antigos não faziam ideia de quanto              

tempo tinha se passado desde que ocorreu uma atividade no IACS em que os alunos               

tivessem permanecido no recinto após as 22 horas e, talvez nunca antes da história (até               

onde a memória e vivência dos que ali estudavam pudesse recordar), os alunos haviam              

pernoitado na faculdade. Esse pernoite em seguida do Festival de Chorume gerou            

ótimos frutos. A comunhão entre as pessoas e a vontade de continuar num ambiente              

produtivo e enriquecedor durante a greve acabaram por dar luz a um movimento             

chamado DisCentra de Artes da UFF (30 de maio de 2015) .  4

3Disponível em  https://www.facebook.com/festivaldechorume/. Acessado em 05/06/2019 
4 “Ao dia 29 de maio de 2015 às 19h56 o grupo de estudantes que construiu o Piquete Cultural no                     
IACS-UFF ao dia 28 de maio de 2015 às 6h30 decidiu por re-organizar e limpar o Instituto e encerrar a                    
barreira física de entrada ao Casarão de Aulas (blocos B e C). Tendo em vista que na sexta-feira 28                   
nenhum professorx tentou furar o bloqueio no dia 29, tal ato se justifica para reorientar nossos Atos em                  
torno de uma ocupação Humana e Cultural prevista para a próxima semana. Por Humana conclamamos               
à comunidade estudantil a estar presente ao Instituto para dialogar com os que pretendem furar a greve;                 
por Cultural conclamamos à realização de diferentes atividades que abram o Instituto às comunidades              
interna e externa para realizar sua verdadeira vocação Pública e Extensionista por meio da instauração               
de um Centro Alternativo de Artes da UFF no IACS-UFF para organização e divulgação das atividades                
de greve realizadas no Instituto e por seus membros.Cabe ressaltar que o Centro Alternativo de Artes da                 
UFF tem vocação pública e democrático-participativa e sua programação e funcionamento serão            
discutidos através de Assembleias públicas e abertas, o que difere da política cultural vigente na               
Universidade Federal Fluminense. A primeira ocorrerá após uma proposta primeira Assembleia           
Unificada de Greve do IACS-UFF que ocorrerá na segunda-feira, 01 de junho de 2015 às 18h na Praia                  
do IACS”. (Informe da Assembléia de Estudantes do Piquete Cultural IACS-UFF) 
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1.2. Ampliação da proposta do festival e adesão de novos parceiros na UFF 

A programação do DisCentra de Artes foi vasta e variada, com participação não             

só de alunos e professores mas também da comunidade niteroiense. Muitas aulas            

abertas foram propostas por docentes e muitas oficinas foram dadas pelos próprios            

alunos. Foi um grande movimento que dava continuidade à programação cultural da            

greve ao mesmo tempo em que transformava, transcendia e horizontalizava o espaço            

acadêmico e criava uma união entre os cursos do IACS, algo que dificilmente             

acontecia antes. 

Dando continuidade ao primeiro Festival do Chorume, no dia 3 de dezembro            

de 2015 fizemos uma segunda edição, ainda estabelecendo a estética e as propostas do              

evento e adicionando novas atrações como bazar, gastronomias e alguns shows           

convidados/propostos. Nesta edição, o público basicamente dobrou e a dimensão do           

Festival foi ampliada, ganhando muito mais alcance e instigando produções amadoras           

a serem produzidas quase que com o intuito exclusivo de serem exibidos e estreados              

no Festival. 

Recebemos uma variedade muito maior de filmes de diversas partes do Brasil            

(inclusive alguns da França, com legendas em português feitas pela realizadora           

exclusivamente para o Festival de Chorume) e uma quantidade muito maior também,            

ao ponto de não conseguirmos exibir tudo. Os filmes que não passaram nessa edição              

ficaram para a próxima edição que ocorreu junto com um festival de artes proposto por               

outros alunos do IACS, chamada de Pororoka :: ~Festival de Artes do D.A. + 2a Parte                

da 2ª Edição do 1º Festival de Chorume das Galáxias! 

Esta edição que ocorreu no dia 16 de março de 2016 e foi uma coisa bem                

diferente das demais. Foi feita em parceria com os alunos do curso de Artes do IACS                

que queriam incorporar o Festival de Chorume ao Festival de Artes que eles estavam              

já planejando tinha um tempo. Foram três dias de evento, o foco não eram tanto os                

filmes mas sim as propostas artísticas diversas e principalmente musicais (infinitas           

jams e experimentações ao vivo). O volume de filmes inscritos foi bem baixo em              
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relação às outras edições (os filmes “inéditos” compuseram apenas duas sessões de            

cerca de uma hora cada), mas isso foi algo conveniente visto que a proposta era outra. 

O Festival de Chorume na Era da Reconscientização Anal (pós-chikungunya /           

pré-Anos 3000) - (23 de junho de 2016). Foram exibidos cerca de 50 filmes,              

ampliando e muito a proporção de obras vindas de outros estados do Brasil, alguns              

filmes estrangeiros também foram inscritos (Canadá). Durante o dia cerca de 300            

pessoas circularam pelo evento, sendo um recorde absoluto em relação a outras            

edições. Querendo expandir nossos horizontes para além do audiovisual que até então            

tinha sido nosso principal foco, incentivamos muito a inscrição de bandas iniciantes e             

outras formas de expressão artística.  

Uma apresentação em especial chamou muito a atenção, formada por alunos do            

curso de cinema, a banda Transalgumacoisa (Yuvita, Tulio, Clara Chroma, Kelvin           

de Kéko) surgiu exatamente para se apresentar nesta edição do Festival. O            

envolvimento com o público foi impressionante e a sonoridade e a química desses             

amigos foram tão grandes que eles permanecem juntos até o presente momento em             

que essa monografia está sendo escrita (com certas mudanças na formação original),            

já tendo se apresentado em várias localidades do estado do Rio de Janeiro. Uma outra               

coisa muito interessante sobre esta edição foi que a grande maioria dos filmes que              

compunham a programação eram de realizadoras mulheres 

O Festival De Chorume 2000: Tsunami Guanabara foi realizado no dia 6 de             

Outubro de 2016 e criado para inaugurar a segunda etapa das ocupações dos prédios              

do IACS (que agora migrava do “Novo IACS” para o “Velho IACS”). Esse evento              

teve uma duração de 24 horas e foi bem atípico, com programação feita pelos              

próprios residentes da ocupação e composta por filmes de todas as edições prévias do              

Chorume, contendo pouquíssimos filmes novos.  
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Figura 3: Fotos do Festival de Chorume Pela Balbdução Fetal Contra o Limite do Horizonte Vertical na                 

Reforma Gástrica (Acervo do Festival) 

Seguindo o crescimento e a expansão destas edições anteriores, somando          

muitos aprendizados e realizando os eventos de forma mais organizada e precisa,            

mais uma edição ocorreu em solo UFFiano ainda sob nossa tutela. Comemorando os             

dois anos de existência do festival, no dia 8 de Junho de 2017 lançamos a edição                

Festival de Chorume Pela Balbdução Fetal Contra o Limite do Horizonte Vertical na             

Reforma Gástrica (ou o contrário), uma das maiores edições feitas até então. Com             

recordes de público e inscrições de filmes e obras (foram mais de 400 pessoas que               

passaram pelo evento e mais de 100 filmes inscritos), com o maior número de              

apresentações e bandas, além de ter integrado uma festa proposta pelos participantes            

da Rádio OCUPAsom na própria praia do IACS.  

Ainda duas outras edições voltaram a ocorrer nos arredores do IACS. O            

FEsTiVaL D& cHoRuMi ToTaL fLéX nO gAsoLsTìCio dE iNvErNo-vErâO +          

cOmBo dE bAtAtA aDiTiVadA pOr $5,99 foi realizado no dia 21 de Junho de 2018               

por amigues, parceires e amantes das edições passadas do festival, sendo a primeira             

edição carioca que não foi organizada por seus membros fundadores. 

1.3. Ultrapassando os portões da Universidade 
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Figura 4: Fotos do Festival de Chorume Edissaum Gourmetynha (Acervo do Festival) 

O Festival De Chorume Edissaum Gourmetynha (23 e 25 de setembro de            

2016) foi com certeza uma das edições mais marcantes de toda a história do              

Chorume. Isso porque ela foi realizada na sala de cinema do Cine Arte UFF (sala de                

cinema com 344 lugares e equipamentos com tecnologia de ponta). Depois de cerca             

de um ano de negociações e muita insistência com o pessoal do Cine Arte UFF,               

finalmente conseguimos marcar as datas de exibição. Ela ocorreu em três dias, sendo             

os dois primeiros compostos por duas sessões cada uma com repescagem de alguns             

dos filmes do acervo do Festival, enquanto no último ocupou a programação do dia              

todo e foi composto exclusivamente por filmes novos inscritos. 

O choque foi óbvio. Transportado da sala do diretório acadêmico onde quase            

tudo é permitido (fumar, beber, dançar, fazer barulho). Os primeiros dois dias foram             

mais tranquilos, compostos por um público majoritariamente branco de idade mais           

avançada, típicos moradores do bairro de Icaraí (bairro de classe média alta em             

Niterói onde o Cine Arte UFF está localizado). O terceiro dia, que por conter as obras                

novas foi o mais aguardado e de longe com o maior público dos três dias da edição                 

Gourmetynha. A reação por parte do público foi surpreendente visto que tinha uma             

vontade implícita de ocupar aquele espaço de uma maneira diferente do que sempre             

foi usada. Esta edição ocorreu bem na época em que ocupações se espalharam de              

maneira abrupta pelo Brasil, inclusive a grande maioria do público desta edição veio             

de ocupações - principalmente a do novo IACS no campus Gragoatá - em que nós               

organizadores do Chorume também habitamos por cerca de três meses. Então           

podemos dizer que algumas vontades provenientes de ideias e protestos da ocupação            

foram incluídas por parte do público durante as sessões do dia 25 de setembro. 

Gritos, danças, nudismo, performances entre outras formas de expressão         

ocorreram durante a exibição dos filmes, isso já é um fator comum dentro do Festival               

de Chorume - vide as “novas formas de espectatorialidade” que irei discorrer mais a              

frente neste trabalho - mas essas formas de expressão por parte do público geraram              
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um choque absurdo dentro da história do Cine Arte UFF. Seguranças a mais foram              

convocados de última hora pois “alguns alunos se excederam”, apesar de tudo estar             

fluindo na mais perfeita harmonia. E foi desta forma que fomos banidos pela             

eternidade de apresentar qualquer proposta futura para este espaço, sendo um grande            

trauma para a administração do Centro de Artes da UFF. 

1.4. Chorume na cidade 

Figura 5: Fotos do Festival de Chorume em Sorocaba (dir) e em Vitória (esq) (Foto de Rafael Romão 
Extintor Coletivo) 

Um outro fato importante foi a edição do Chorume que ocorreu em Vitória             

(ES), organizado pelo Extintor Coletivo. Durante a produção do primeiro Festival de            

Chorume fui para a Semana Universitária do Audiovisual em Campinas (SP) onde            

assisti ao filme Hidden Agenda (2016) de Renato Miranda da Universidade Federal            

do Espírito Santo (UFES) com seus amigos e colegas de Vitória. Este filme me              

despertou muito interesse, principalmente pela fala de Renato no debate pós-sessão           

que explicou o processo da qual imediatamente me identifiquei. 

 Foi um dos primeiros filmes que convidei a fazer parte da programação (outros             

filmes foram convidados ao longo da história do Festival). Esse convite fez com que              

Renato Miranda não só tomasse conhecimento sobre o Festival de Chorume como            

também despertou seu interesse quanto ao modelo, estética e proposta que nós criamos             

de filmes voltados ao experimentalismo amador com curadoria não seletiva e aberta.            

Junto com seu coletivo (Extintor Coletivo), Renato propôs de exportar o modelo do             

Festival para Vitória e realizar lá uma edição independente, recebendo não só novos             

filmes como também importando os filmes que estavam na programação do I Festival             
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de Chorume em Niterói. No dia 10 de Dezembro de 2015 foi realizada essa edição,               

com apenas uma semana de distância da 2o edição do Festival realizada por nós. 

A 105o Srocabinhas Festivola de Chorumices (24 de julho de 2016) foi            

organizado por Rafael Romão e seus colegas em Sorocaba, sendo assim a primeira a              

ser realizada no estado de São Paulo. Contou com sessões especiais focadas em             

coletivos e artistas que consideramos “chorumísticos” como a Anarca Filmes e           

Gurcius Gewdner, este último acabou se tornando um grande parceiro do Festival. 

 
Em 2017, me mudei para Fortaleza junto com Caíque para cursar Cinema na             

Universidade Federal do Ceará (UFC) através do programa de mobilidade. A idéia do             

Festival de Chorume já havia percorrido as cabecinhas Cearenses, visto que uma            

amiga nossa (Verônica Vilela) que esteve na concepção da primeira edição do            

Festival fez o mesmo programa de mobilidade alguns anos antes. Ela e alguns amigos              

de Fortaleza elaboraram uma proposta para inscrever o Festival em um edital mas a              

coisa não foi pra frente. O trabalho do Chorume e a fama do Festival já estava bem                 

consolidada entre algumas pessoas (principalmente do círculo do cinema) quando me           

mudei. A “cobrança” por uma edição do Festival no Ceará era constante e             

inevitavelmente iria acontecer, visto que Fortaleza sempre se mostrou um polo de arte             

e cultura muito forte e bem voltada para esse aspecto do experimentalismo amador             

que sempre foi o âmago do chorume. 

Porém havia algumas questões, principalmente voltadas ao espaço. Estávamos         

querendo sair do circuito universitário e nos expandir para a cidade, o desejo era que               

acontecesse algo no centro de Fortaleza. 

Muito tempo se passou, visto que se mudar para uma cidade tão distante e              

diferente como Fortaleza fez com que dedicássemos muito tempo nos adaptando, nos            

estabilizando, conhecendo as pessoas e os “rolês”. 

Foi só em setembro de 2018 que tivemos nossa primeira data marcada para o              

Festival em terras Cearense, e tínhamos um desejo megalomaníaco de fazer desta            
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edição, a maior de todas. 

 

 
Figura 6: Fotos do  1º Festival De Chorume Cearense Das Galáxia (fotos de Barbara Bentes Fotografia) 

 

Conseguimos fechar um acordo com dois estabelecimentos próximos um do          

outro no centro de Fortaleza, para fazer um Festival multi-ambientado chamado 1º            

Festival De Chorume Cearense Das Galáxia. A primeira foi o Salão das Ilusões, uma              

casa que já tem como tradição acolher diversos eventos, grandes e pequenos de             

artistas locais e de fora. O segundo espaço foi o Bar Lions, localizado na praça dos                

Leões, que tem como costume fechar parceria com festas e eventos locais mais             

direcionados a músicas e atrações dançantes diversas (já funcionou muitas vezes           

também como set de filmagem). O acordo com os dois estabelecimentos seria de que              

não se cobraria a entrada nem o aluguel pelo espaço, desde que pudessem vender seus               

consumíveis e ficar com 100% da receita gerada. 

Ao abrir as inscrições recebemos muitas inscrições. Só o cineasta Petter           

Baiestorf (grande expoente do cinema Trash dos anos 1990 até a atualidade)            

inscreveu cerca de 10 horas de material com longas e curtas que permearam toda sua               

trajetória no cinema (fizemos uma sessão especial em homenagem a este diretor que             

ficou passando em uma televisão no banheiro do evento, do lado de uma privada).              

Inúmeras proposições artísticas, instalações, oficinas, performances e bandas também         

foram inscritas. Com toda a certeza foi o maior número de inscrições que já              

recebemos em uma única edição, 122 filmes e cerca de 30 propostas artísticas (entre              
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elas bandas, oficinas, instalações e performances). 

Dividimos a programação entre esses dois espaços. Começando pelo Salão das           

Ilusões onde os filmes se concentraram, algumas pequenas bandas e projetos musicais            

se apresentaram e instalações e oficinas foram feitas. O bar Lions começou mais tarde              

e ficou com o cargo de receber em sua grande maioria as atrações musicais, da qual                

no interior do bar ficavam os DJ’s convidados e do lado de fora as bandas. 

A repercussão desta edição foi de tamanha magnitude que estampamos a capa            

do caderno de cultura do jornal “O POVO” (anexo 2), principal veículo de             

informações da cidade, com direito a entrevista com nós organizadores e com as             

atrações confirmadas. Este fato fez com que o evento ficasse ainda mais conhecido,             

nos obrigando a ter que conseguir alvarás da prefeitura pois a estimativa de público              

ultrapassou mil pessoas, o que realmente se concretizou. 

Logicamente, devido ao tamanho colossal desta edição e sendo realizada pelo           

mesmo número reduzido de pessoas (nesta edição foram cinco pessoas participando           

ativamente da produção), alguns contratempos ocorreram e algumas sessões e          

atrações não foram viabilizadas dentro do tempo. Por esse motivo uma edição            

spin-off teve que ocorrer para fazer justiça e não passar em branco as propostas não               

realizadas. No dia 14 de outubro de 2018 foi realizada a REBORDOSA            

CHORUMÍSTICA! 2ª parte do 1º Festivau de Chorume Cearense, em um conhecido            

bar LGBTQ+ chamado The Lights no bairro Benfica em Fortaleza.  

1.5. Festival De Chorume Na Mostra Do Filme Livre 

Quando tomei conhecimento da Mostra do Filme Livre e nela inscrevi cinco            

filmes meus, quatro foram selecionados. Os produtores do festival ficaram muito           

interessados no meu trabalho, me convidaram para mesas de debate e para exibir             

filmes nas sessão de encerramento. Nós viramos amigos e deixei clara a existência do              

Festival de Chorume, pois a MFL dialogava com nosso trabalho de certa forma.  

No ano seguinte, além de ter outros filmes meus selecionados, fui convidado            

como curador para fazer uma sessão com alguns dos filmes que compunham o acervo              
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do Festival de Chorume. Eu e Caique montamos uma sessão com cerca de uma hora               

de duração e ela foi exibida no tour da MFL pelo Brasil, passando por Rio de Janeiro,                 

Brasília, Belo Horizonte e São Paulo. Na edição carioca, pudemos fazer um debate             

mediado por minha pessoa e convidando xs realizadorxs chorumísticxs (Lua          

Guerreiro, Sophia Saphira, Clara Chroma, Marina Fibig, Lucas Slater e Pedro de            

Chirico) a participar e falar sobre o processo de suas obras. Foi um evento muito               

proveitoso e maravilhoso, sendo uma das sessões de maior audiência da Mostra em             

SP e RJ. 

 

 
Figura 7: Fotos do  Festival de Chorume na Mostra do Filme Livre (fotos cedidas pelo acervo da MFL) 

 

Ao longo de três anos, o Festival do Chorume ultrapassou o âmbito            

universitário e conseguiu montar um volumoso repertório de filmes. Sempre tivemos           

a preocupação de preservar todo o acervo do Chorume, por isso sempre os             

protegemos em diversos HD’s e além disso colocamos todos os filmes (autorizados)            

online para quem quisesse ver ou rever as obras das edições realizadas. 

Outro aspecto importante após a realização de muitos eventos Chorume, foi           

perceber que o público interage de uma forma diferente com as obras. Ao invés de               

assistir passivamente aos filmes, a audiência interage com os mesmos e as sessões se              

tornam verdadeiros happenings em que o espectador pode se expressar de forma mais             

livre. E é por isso que desembocarei todo esse memorial do Festival de Chorume em               
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questões que permeiam toda a essência deste evento, discutindo novas formas de            

espectatorialidade e fazendo uma reflexão sobre a evolução da acessibilidade          

tecnológica dentro do meios de produção experimental-amadora.  

 

 

 

 

 

 

 

 

 

2. Questões a partir da reflexão do Festival de Chorume 

A partir da memória do Festival do Chorume, dois aspectos chamam a            

atenção e merecem ser tratados neste trabalho. O primeiro deles é a interação dos              

frequentadores do Chorume com os filmes exibidos. As sessões eram feitas em            

espaços alternativos e, de forma geral, em um evento maior que reunia outras             

expressões artísticas, o que estimulava a participação do público de formas mais livre.             

Chamo aqui de nova forma de espectatorialidade. O outro aspecto comentado neste            

capítulo é sobre os modos de produção predominantes nos filmes do Festival de             

Chorume. Trata-se do experimentalismo amador que alia tanto a invenção quanto           

certa falta de rigor técnico tradicional nos trabalhos.  

2.1 Novas formas de espectatorialidade  

Muito se discute sobre formas de espectatorialidade, mas geralmente voltada a           

questões do espectador “passivo” ou “ativo”. Por passivo entende-se que o espectador            

está sujeito a simplesmente receber e aceitar os códigos dispostos numa obra qualquer,             

enquanto o espectador ativo participa, atualiza e interpreta os sentidos desta e leva             
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estes elementos adiante, para além do momento de exposição, transportando-as para           

discussões e dissecações que não só envolvem a obra em si mas como todo um               

contexto global em que a obra está inserida.  

Novas formas de espectatorialidade são criadas quando se permite que          

manifestações diversas por parte do público aconteçam de modo livre. Formas           

convencionais de se portar diante a exibição de obras audiovisuais merecem ser            

repensadas. O padrão ‘sente-se, fique quieto e assista’ de maneira comportada tem lá             

sua importância para certas obras no sentido de imersão do espectador e atenção aos              

detalhes da obra; mas no Festival de Chorume resolvemos fugir desse padrão de             

espectatorialidade exatamente para experimentar essas novas formas do sentir. O          

público grita, gargalha alto, fazem comentários, aplaudem, dançam, começam         

rodinhas punks, cantam, etc. e isso muda muito a percepção sensível sobre os filmes e               

de certa forma eles ficam mais intensos. Tem filmes que já nascem permitindo esse              

extravasamento por parte do espectador, contando com suas reações e ações durante o             

momento da exibição. Mas devemos levar em conta também que este tipo de             

comportamento só acontece porque os ambientes em que eles ocorrem permitem isso.            

Salas de cinema convencionais não tolerem pessoas dançando durante a sessão, por            

exemplo. 

Algumas obras que tensionam este lugar do público em relação a           

espectatorialidade no audiovisual provém em grande parte do cinema expandido. Este           

tipo de cinema tem seus primórdios por volta de 1960, ganhando força nos anos 1990,               

quando as projeções foram repensadas para galerias e vídeo-instalações,         

experimentando com a arquitetura do espaço e em suas várias técnicas de reprodução.             

O espectador então não se encontraria mais imóvel e calado numa sala escura, mas              

sim em movimento, dedicando sua atenção com a temporalidade desejada e podendo            

expressar-se / experimentar de forma mais livre diante delas.  
 Mais do que o significado, busca-se a sensação; a sensorialidade          
contra o sentido; prevalece a adulação dos sentidos, mais do que a            
complexidade dramatúrgica, que dificilmente se realiza quando o corpo do          
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espectador está em movimento, não cativo em uma poltrona.” (PAINI,          
2008, p. 29)  
 

Lembro-me de uma edição do Festival de Tiradentes em que Paula           

Gáitan tinha uma obra em cartaz chamada Noite (2015), da qual a proposta era ser um                

filme com uma sessão dançante. Boatos diziam que o desejo da realizadora era que              

todas as cadeiras fossem removidas da sala para que o público pudesse dançar durante              

a exibição. Porém houve um impedimento desta proposta por parte do Festival e o              

filme teve que ser visto da maneira convencional, com todos sentados e quietos. Creio              

que desta forma o filme perdia sua potência, e assim até deixava toda a narrativa ali                

insossa. Alguns dos espectadores, sabendo da proposta da Paula, se levantaram de            

seus lugares e começaram a dançar na sessão. Não demorou muito para que os              

seguranças viessem retirar os “baderneiros”. Com isso, muitas pessoas desistiram de           

terminar de ver o filme. 

E é por isso que nós, ao organizarmos o Festival de Chorume, temos interesse              

em criar esse novos espaços de não só ver e escutar um filme, mas também de sentir                 

com o corpo e deixar outros tipos de emoções/sensações extravasar, colocar os filmes             

num patamar que se assemelhe à experiência de se assistir a show ou um espetáculo,               

porque não?  

Boa parte do público que participa presencialmente do Festival de Chorume           

são os próprios realizadores que enviaram seus filmes (mesmo recebendo filmes de            

diversas partes do país, a maioria das inscrições normalmente é feita por realizadores             

que se situam na cidade onde o evento está sendo realizado) e seus amigos/convidados              

que estão entusiasmados com a obra de seus conhecidos sendo exibido e apreciado             

publicamente.  

É bastante comum na produção dessas obras amadoras-experimentais que as          

pessoas que atuam nos filmes sejam amigas ou colegas dos realizadores, criando            

assim uma enorme empatia quando esses aparecem em cena. Esse fato cria momentos             

de êxtase por parte do público, gerando aplausos acalorados e gritos entusiasmados. 
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Outro exemplo é de quando se trata de algumas obras mais musicais e             

dançantes (muitas vezes no formato de videoclipe), na experiência do Chorume é            

quase que a imediata a reação por parte do público de se levantar e começar a dançar.                 

Também baseada nessa experiência do Festival, alguns realizadores criaram suas          

obras com a intenção de que a trilha sonora fosse feita ao vivo pelo público presente,                

assim no momento da exibição alguns instrumentos e objetos sonoros foram           

distribuídos e se propôs ali um momento de improviso musical junto com as imagens              

projetadas.  

Novas formas de espectatorialidade são também uma       

experiência/experimentalismo, e com certeza uma das coisas que mais prezamos ao           

fazer o festival, tanto nas formas de exibição quanto na construção processual das             

obras em si. E é exatamente pensando nesse material que nós tanto gostamos de exibir               

e assistir que algumas reflexões sobre fatores que fazem parte do processo de criação              

desse material voltado a experimentação amadora, devem ser consideradas. 

 
2.2. O experimentalismo amador e a tecnologia no audiovisual 

Segundo o Dicionário Priberam da Língua Portuguesa (2019), a palavra          

amador é definido da seguinte maneira: “1)Que ou o que ama; que ou o que gosta                

muito de algo ou de alguém. = AMANTE, APRECIADOR; 2) Que ou aquele que,              

por gosto e não por profissão, exerce qualquer ofício ou arte; 3) Que ou o que revela                 

inexperiência em algum assunto ou .atividade”. Enquanto a palavra Experimental é           

definida desta forma: “1. De experiência ou a ela relativo. 2. Fundado na experiência.              

3. Que pertence à vanguarda e desafia convenções e métodos (ex.: cinema            

experimental, música experimental, poesia experimental)”. 

 

 

A experimentação é um ato de liberdade criativa. É testar os limites do material              

podendo ressignificar, expandir e moldar o seu conteúdo de formas infinitas e sob             
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diferentes métodos processuais. O experimentalismo é um ato completamente         

subjetivo, visto que é muito improvável que o mesmo material na mão de duas              

pessoas diferentes sejam sentidas e experimentadas de forma similar. 

 
“O experimental em nosso cinema se apóia na arte como tradução /            

tradição / transluciferação. Utiliza-se de todos os recursos existentes e os           
transfigura em novas formas para novas ideias, novos processos narrativos          
para novas percepções que conduzam ao inesperado, explorando novas         
áreas da consciência, revelando novos horizontes do improvável”.        
(FERREIRA, 1986, p. 27)  

 
“Ambos os termos experimentação e experimentalismo derivam da        

palavra experiência, porém, como os próprios sufixos sinalizam, seus         
significados são diferentes, sendo experimentação, um substantivo       
originado da ação de experimentar e experimentalismo um substantivo que          
nomeia um conceito, uma tendência e/ou uma ideologia.” (Experimentação         
por Maria Estela Magalhães Reis / retirado do site         
https://cinescontemporaneos.wordpress.com/2017/11/14/experimentacao/) 

 
Pode-se dizer que o experimentalismo no cinema atravessou gerações,         

linguagens e formas de produção completamente distintas, sendo que muitos dessas           

experimentações chegaram a se tornar cânones e moldaram para sempre questões           

estéticas e conteudistas em obras futuras de grande circulação e adequadas ao            

mercado.  

Exemplo disto se encontram em obras ditas clássicas que fizeram parte do            

expressionismo alemão como os filmes do diretor Fritz Lang. Passando pelo           

surrealismo espanhol com os curtas de Luis Buñuel e Salvador Dali. Na antiga União              

Soviética, a experimentação se deu principalmente voltado a termos de linguagem da            

edição e montagem nos filmes de Dziga Vertov e Serguei Eisenstein. Na América do              

Norte, vemos muitos trabalhos que buscam experimentar aspectos visuais e estéticos           

como nas obras de realizadores como Stan Brakhage, Jonas Mekas, Andy Warhol,            

Ken Jacobs e Martin Arnold. Na Nouvelle Vague francesa nomes como Truffaut e             

Godard foram responsáveis por uma revolução narrativa e estética no cinema. No            

Brasil, tivemos o Cinema Novo, Cinema Marginal, Udigrudi, Trash, Terrir entre           
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tantos outros experimentalistas com suas diversas formas de produzir e experimentar. 

Mesmo sabendo que fui muito superficial nesse breve resumo sobre a história            

do experimental, o foco deste trabalho se dá num âmbito amador, caseiro e um pouco               

mais artesanal em relação ao aspecto de produção destas obras audiovisuais. 

A origem deste material a ser explorado difere muito entre as formas de arte.              

Nas artes cênicas por exemplo, o próprio corpo do ator é sua ferramenta e seu material                

de exploração artística, enquanto nas artes plásticas o material se dá em elementos             

físicos como tela, pincel, tinta, plástico, etc… 

No audiovisual, o processo da experimentação material está atrelado a um           

universo tecnológico e industrial, fazendo com que muitos fatores como a           

acessibilidade de preço e a simplicidade de manuseio sejam importantes na produção            

do cinema amador.  

2.2.1. Acessibilidade tecnológica enquanto fator fundamental na expansão do         

experimentalismo-amador 

Nos primórdios do cinema, as câmeras eram extremamente caras e por isso            

destinadas ao uso profissional em estúdios, dificilmente uma pessoa poderia adquirir           

uma dessas para trabalhar em seus projetos pessoais. E isso é apenas um dos fatores               

que dificultavam a produção amadora no audiovisual, os rolos de filme além de caros              

eram de perigoso manuseio devido ao nitrato de prata das películas em 35mm, que são               

extremamente inflamáveis e foram proibidos de serem transportados e armazenados          

sem que houvesse o devido cuidado. 

Foi só por volta de 1920 que a indústria de câmeras começou a tornar um               

pouco mais acessíveis seus produtos para o público (o preço do equipamento            

completo quase se equiparava ao valor de um carro popular nos EUA na época. O               

equipamento cinematográfico custava cerca de 350 dólares enquanto um modelo          

básico dos carros da Ford chegavam a 550 dólares), criando filmadoras de 16mm que              

capturavam imagens em rolos de câmera de 16mm a base de diacetato (e             

posteriormente triacetato), que é um componente bem mais seguro do que o nitrato de              
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prata. 

A partir daí, a produção de equipamentos destinados ao Home Movie se            

desenvolveram cada vez mais, buscando uma maior acessibilidade, portabilidade e          

facilidade de manuseio por parte dos consumidores. O ápice desse desenvolvimento           

das câmeras analógicas se deu com a Super 8mm e a Single 8, que por seu preço bem                  

mais barato (algo em torno de 50 dólares em 1965) se tornaram uma febre nos anos                

conseguintes. 

Essa evolução da acessibilidade das câmeras permaneceu em constante         

mutação, o advento das câmeras digitais nos anos 90 e posteriormente a adoção dessa              

tecnologia em aparelhos celulares geraram uma tremenda revolução no campo do           

audiovisual. 

Hoje (...) há uma grande diferença no sentido de como fenômenos           
do cotidiano, situações banais, pequenos acontecimentos vem sendo        
capturados, registrados e documentados, contribuindo para a mudança de         
nossa percepção acerca da própria realidade que vivemos. Esta condição          
vem mudando radicalmente de quadros nas duas últimas décadas (a partir           
de 1995). Dois fatores principais são responsável por esta mudança: a           
popularização e proliferação das câmeras digitais, e a difusão e          
democratização do acesso À internet.(...) A democratização tecnológica        
tem descentralizado os canais de informação, sendo que, qualquer pessoa,          
agora, pode produzir e divulgar publicamente informações de toda sorte.          
Em posse destes recursos digitais, mas despidos de objetividade científica,          
os chamados “cidadãos ordinários”, vem produzindo e disponibilizando        
fatos sobre sua vida, situações banais do cotidiano, entre as quais, se            
encontram, algumas vezes, exemplos de improvisações utilitárias.       
(BOUFLER,2010, p.11) 

2.2.2. Câmeras, plataformas de distribuição e softwares de edição 

Neste trabalho, irei delimitar três fatores fundamentais para a concretização de tal            

democratização do audiovisual. Primeiramente, o mais óbvio é o barateamento da           

tecnologia de câmeras digitais ao ponto que a maioria dos celulares hoje são munidos              

de uma câmera; boa parte deles com câmeras de alta resolução.  

Podemos tomar como exemplo o filme Tangerine (2015) de Sean          

Baker, de grande circulação comercial que foi filmado inteiramente em um iPhone 5S.             
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Tangerine usa a grande capacidade de resolução do iPhone 5S com lentes externas             

adaptáveis e auxílio de iluminação artificial para criar um filme com uma qualidade             

que atinge os padrões aceitáveis do circuito de exibição. Ou seja, hoje filmar em              

celular não é mais necessariamente sinônimo de precariedade. Não podemos ignorar, é            

claro, que um iPhone 5S ou qualquer outro celular que tenha as mesmas             

especificações técnicas não é acessível a todos, definitivamente não está na mão de             

qualquer um. Mas ainda assim, muitos celulares menos custosos possuem uma boa            

qualidade de imagem e de som.  

Tão importante quanto o barateamento das câmeras digitais foi a segunda           

revolução para a democratização do audiovisual seria a expansão do acesso às redes             

de banda larga e das plataformas de vídeos na internet como YouTube (acima de              

todos na questão da popularidade), mas também Vimeo, Instagram, Snapchat, Vine e            

tantos outros – incluindo a própria plataforma de upload de vídeos no próprio             

Facebook. Aí temos uma subversão total da lógica criada pelo parque exibidor            

cinematográfico. Se nos seus primeiros respiros o cinema era um Cinema de Atrações,             

onde seus espectadores iam aos parques exibidores para realmente ver as tais imagens             

em movimento e isso por si só já era a fonte de entretenimento e diversão, hoje somos                 

bombardeados por todos os lados de material audiovisual. Nunca houve na história            

algo como o YouTube quanto ao volume de material audiovisual. E com a             

possibilidade oferecidas por essas plataformas as pessoas passam a não depender de            

um agente exibidor, e passam elas mesmas a serem os agentes exibidores de suas              

próprias obras. 

Enquanto símbolo, o YouTube tem assinalado a inclusão de um número mais            
vasto de percursos, práticas e concretizações no âmbito do que se entende como             
cinema, inclusivamente algumas daquelas possibilidades que, tendo sido ensaiadas         
desde a sua génese, foram sempre observadas como marginais e frequentemente           
esquecidas pelo modelo principal. Nesta aceção, a passagem da anterior entidade           
para a nova, significaria uma ruptura com o cânone e o desbravar de novos              
territórios.” (ALVES, ANO, p. 29) 
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Porém não podemos deixar passar despercebido que essas plataformas, apesar de           

fazerem um grande serviço em relação à distribuição de conteúdos audiovisuais por            

parte de um público-realizador amador, ainda sim é um meio centralizador e que             

possui suas próprias regras, não permitindo certos tipos de conteúdos e censurando            

muitos outros, não sendo assim um ambiente completamente ideal para liberdade           

criativa e experimentação. 

Um outro fator importante a ser considerado, porém não tão necessário quanto os             

outros dois anteriores citados em relação à democratização da produção audiovisual, é            

a facilitação de acesso à montagem gerado pelos softwares de edição de vídeo. Cortes,              

edição de som, transições, efeitos especiais, trilha sonora, cartelas, tudo concentrado           

numa interface simplificada e intuitiva possibilitou uma experimentação mais livre          

com o material ao passo que, na edição analógica, o processo era muito mais              

complicado e dispendioso. Programas como Windows Movie Maker que já vem           

instalado de fábrica na maioria dos computadores cumprem muito bem esse papel e             

até criam um certo tipo de estética devido aos recursos “únicos” que oferece. Nos              

próprios celulares esses programas estão há alguns anos já vindo incluídos nas            

funções da câmera ou no mínimo de fácil acesso e gratuito.  

Como consequência dessa popularização e democratização de aparatos        

de produção audiovisual, temos assim um grande número de “cidadãos ordinários”           

realizando suas próprias obras, muitas vezes descompromissadamente e como forma          

de pura e simples diversão ou curiosidade, sem pretensões mercadológicas envolvidas.           

Esse fato por si só já pode ser considerado o experimentalismo-amador que tanto é              

citado neste trabalho, visto que há inevitavelmente uma exploração e experimentação           

não só dos objetos tecnológicos mas como dos meios de realização em si.  

Por este motivo, o próximo capítulo, relatarei e analisarei alguns filmes           

produzidos sob esse viés da experimentação amadora que chegaram em nossas mãos            

através das inscrições do Festival de Chorume. Procurei selecionar alguns filmes que            

foram feitos por crianças entre 8 e 14 anos, para que se faça evidente o grau de                 
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criatividade que se tem quando são colocados esses aparelhos de fácil acessibilidade e             

manuseio tecnológico nas mãos de seres tão imaginativos e desprovidos de pudores. 

 
 

 

 

3. Choruminho kids 

Já foram realizadas 12 edições do Festival de Chorume, nas quais recebemos            

mais de 400 obras de cunho audiovisual através das inscrições. Posso dizer com             

segurança que enquanto curador, nunca vi conteúdos tão originais e criativos como            

estes. Mas dentre todas essas obras maravilhosas, as que mais me despertaram paixão             

e alegria de assistir e conhecer foram filmes realizados por crianças. 

Isso porque a inventividade, o improviso e a experimentação se dão de forma             

evidente e com enorme potência. Realmente o mais óbvio é que ao juntarmos as              

brincadeiras de faz-de-conta com a tecnologia do vídeo digital e das câmeras de             

celular, nós teremos crianças fazendo filmes. Embora se perceba claramente as           

referências às produções televisivas e gêneros cinematográficos, os vídeos das          

crianças trazem uma originalidade ímpar, seja pelas escolhas estéticas instintivas e           

fora do padrão, relações inovadoras no aspecto da edição com seu material e também              

na tentativa de reproduzir efeitos visuais das grandes produções através da gambiarra. 

Primeiramente, analisarei brevemente o canal de Youtube de Carol Silva, uma           

jovem realizadora baiana que junto com seus amigos e familiares tiveram suas            

produções originais viralizadas nas redes sociais. Logo em seguida irei analisar           

alguns filmes selecionados do acervo do Festival de Chorume, tentando construir um            

panorama da diversidade de criação e dos modos de produção dessas obras feitas por              

crianças. 

3.1 Experimentação amadora na infância 

3.1.1. Retorno da maldita (2014) e Perdidos na Selva (2014) de Carol Silva (BA)  
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Figura 8: Frames do filme Retorno da Maldita  de Carol Silva. 

 

Pensando na questão das câmeras de celular e nas plataformas de exibição na             

internet tomamos para análise primeiro um canal no YouTube de Carol Silva, que             

começou a produzir ainda menina por volta de seus 13 anos de idade; seu primeiro               

vídeo é um filme chamado O retorno da maldita . É um curta de quase cinco               5

minutos com uma narrativa inspirada em códigos do cinema de horror/trash, repleto            

de violência gráfica; feito por um grupo de crianças periféricas de Camaçari (BA).             

Vemos o filme ser realizado com a mesma leveza de um desenrolar de uma              

brincadeira de faz de conta entre crianças no quintal de suas casas. A obra é um plano                 

sequência do começo ao fim, onde logo no início presenciamos uma cena de             

assassinato (no qual uma boneca assume o papel da vítima) e que se desenrolará em               

uma história de vingança sobrenatural com muito sangue, violência e gritaria.  

Existe uma construção imagética muito criativa vindo das obras deste canal. A            

atriz também é a fotógrafa do filme simultaneamente, assim fazendo com que muitas             

cenas em que sua personagem aparece sejam gravadas em formato de selfie. Por             

serem todos em plano-sequência, o chicote da câmara adquire múltiplas funções,           

propondo plano e contra plano, elipses temporais e assumindo pontos de vista 

No canal da Carol Silva, encontramos ainda mais três filmes em formato muito             

semelhante: Perdidos na selva, Annakelly e Curral maldito. Assim como O retorno            

da maldita, todos foram filmados sem nenhuma edição, (deixando de fora aqui a             

questão dos softwares de edição de vídeo digital) podendo sugerir que provavelmente            

5 Ver em https://www.youtube.com/watch?v=lS6lJcD_HWk. Com 10.360 visualizações. 5 Acessdo em 
4 de julho de 2019. 
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as crianças jogaram o arquivo de vídeo produzido pelo celular diretamente no            

YouTube.  

 
Figura 8: Frames de Perdidos na selva de Carol Silva. 

 

Perdidos na selva é um filme muito inspirado nos códigos das novelas de             

televisão, utilizando-se de muitos elementos como diálogos dramáticos, segredos         

guardados, múltiplas traições, brigas, escândalos, gritaria e plot-twists quase o tempo           

todo. Tudo isso dentro do pretexto narrativo de que o carro desse grupo de pessoas               

quebrou no meio da selva e agora eles precisam juntos lidar com a situação e voltar                

para a cidade, mesmo com todos os tramas e dramas envolvidos em sua complexa              

rede de relacionamentos. Este é o filme de maior sucesso da Carol Silva; teve até o                

momento 45 mil visualizações no YouTube, além de uma enorme circulação no            

Facebook, com mais de 1 milhão de acessos. Por isso não podemos nos esquecer da               

revolução que as plataformas de divulgação de mídia audiovisual trazem para o            

cinema amador; antigamente, um filme gravado por um grupo de crianças teria            

praticamente chance nenhuma de atingir milhares de pessoas, enquanto hoje isso não            

para de acontecer o tempo todo.  

3.1.2 A vingança dos galhos amaldiçoados (2009) de Lua Guerreiro e seus primxs             

(RJ) 
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Figura 9: Frames de ‘A vingança dos galhos amaldiçoados’ de Lua Guerreiro. 

Agora, dentro do acervo de filmes do Festival de Chorume, analisarei algumas            

outras obras feitas por crianças. Começando por A vingança dos galhos           

amaldiçoados filme de 2009 feito por Lua Guerreiro e seus primxs (todxs crianças na              

época). Esta obra é um fenômeno contemporâneo que atinge através da gambiarra e da              

experimentação, técnicas cinematográficas consagradas que foram responsáveis por        

revolucionar a linguagem do audiovisual há mais de 100 anos como as trucagens de              

Georges Méliès.  

O filme mistura dentro de si, códigos do cinema de horror blockbuster, ação e              

super-heróis, começando com um personagem que veste uma máscara monstruosa          

saindo do meio de um amontoado de galhos e prometendo se vingar. Logo depois              

somos apresentados a uma personagem feminina que liga de seu celular para sua             

amiga relatando que está acampando na floresta com seu namorado. Com um            

surpreendente efeito de trucagem, de repente o ser mascarado surge de trás da             

personagem armado de seus galhos e rapta a menina ao som de uma trilha sonora de                

suspense retirada dos filmes de Alfred Hitchcock. A amiga, que estava do outro lado              

da linha, rapidamente se dá conta de que algo está errado e prontamente veste sua               

máscara amarela de super-heroína e promete salvar sua colega. Voltamos ao local            

onde se encontra o ser mascarado, que amarrou sua vítima em uma árvore com cordas               

invisíveis. A vítima desesperada, clama por piedade enquanto o ser mascarado se            

aproxima para executá-la, porém momentos antes sua ação é interrompida por nossa            

super-heroína. A partir desse ponto se desenrola uma sequência com muita troca de             

porrada, ação, conjuração e luta de espadas e a consequente vitória de nossa heroína              

sobre o vilão ali presente. A heroína desamarra sua amiga da corda invisivel, retira sua               

espada cravada no peito de seu adversário, limpa o sangue da lâmina e o filme é                

finalizado com uma música da Miley Cyrus e cartelas com o escrito The End. 

O grande destaque deste vídeo é sem dúvida o uso de efeitos visuais. As              

crianças realizadoras desta obra empregam através da gambiarra, instintivamente,         

 

 
  
 
 
 

37 



 

técnicas e trucagens consolidadas por Meliés e outros experimentalistas do começo           

do século vinte, como por exemplo o truque da ‘parada e substituição’, onde a câmera               

era desligada durante determinada ação enquanto o ator ficava parado num mesmo            

lugar e algum objeto era substituído por outro, ou movido de lugar, e se iniciava a                

câmera, criando assim uma ilusão ótica.  

Outro aspecto inventivo da obra de Lua Guerreiro se dá quando o personagem             

do mal é atirado para longe com um empurrão da super-heroína e o ator utiliza-se de                

uma corda amarrada na árvore logo acima deles que magicamente se materializa em             

suas mãos para que através de seu balanço possa ser arremessado por uma grande              

distância pelo ar. 

 
Queira-se ou não, a gambiarra, ao engajar na criação, reinvenção, ou           

modificação de produtos ou máquinas e outros meios de produção, é sem            
dúvida uma prática política. Tal política pode se dar não apenas enquanto            
ativismo (ou ferramenta de suporte para ele), mas por que a própria prática             
da gambiarra implica uma afirmação política. E, consciente ou não, em           
muitos momentos a gambiarra pode negar a lógica produtiva capitalista,          
sanar uma falta, uma deficiência, uma precariedade, reinventar a produção,          
utopicamente vislumbrar um novo mundo, uma revolução, ou simplesmente         
tentar curar certas feridas abertas do sistema, trazer conforto ou uma voz a             
quem é negado. A gambiarra é ela mesma uma voz, um grito, de liberdade,              
de protesto, ou simplesmente, de existência, de afirmação de uma          
criatividade inata.” (ROSAS, 2007, p. 60)  

 

Outra coisa interessante de se notar na construção desse filme é o fato dele ter               

sido todo gravado numa mesma locação: o quintal da casa de alguma dessas crianças.              

Através de escolhas precisas de construção imagética, como ângulos de câmera e            

abertura da imagem, o filme nos passa a impressão de que a história ocorre em               

lugares distintos. Além disto, a construção no campo da imaginação que se dá ao              

redor da cena quando a personagem informa sua amiga de que está acampando na              

floresta, reconfigura todo o ambiente, transformando o cenário de forma lúdica           

através dos atos e falas dos personagens.  

Jerzy Grotowski, diretor de teatro polaco e figura central no teatro do século             
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XX, principalmente no teatro experimental e de vanguarda, em seu trabalho Em            

busca de um teatro pobre (1968) reflete sobre um teatro praticamente sem            

figurinos, baseado no trabalho psicofísico do ator e que, mesmo sem saber, essas             

crianças acabam se utilizando e esbarrando nessas técnicas e aplicando tais           

pensamentos.  Grotowski diz: 

 
A eliminação dos elementos plásticos que possuem vida própria (isto é, que             
representam algo independente da ação do ator) conduziu à criação pelo           
ator dos objetos mais elementares e mais óbvios. Pelo emprego controlado           
do gesto, o ator transforma o chão em mar, uma mesa em confessionário,             
um pedaço de ferro em ser animado, etc. - (p. 18.) 

 
A falta de recursos no caso desses filmes amadores-experimentais não tira a            

potência narrativa da obra, mas pelo contrário, adiciona ainda mais força na            

construção do filme devido sua linguagem simples, extremamente acessível e          

composta por uma complexa rede de soluções criativas que ganham brilho quando            

utilizam-se da tentativa de reprodução dos efeitos especiais adaptados dos cinemas           

que os autores consomem.  

Vemos uma experimentação e ressignificação da linguagem proporcionada        

pelo acesso facilitado à tecnologia nos dias atuais. Brincando com forma de fazer e              

não levando em conta qualquer falta de recurso ou material, crianças munidas de seus              

celulares com câmeras atingem efeitos especiais e narrativos de excelência, criando           

um filme que recicla padrões estéticos clássicos do cinema e que nos faz refletir sobre               

o modo de produção vigente nos dias atuais, tornando-se uma arma poderosa contra             

as imposições de toda uma indústria cinematográfica capitalista e totalitária. 

Lua descreve-nos um pouco o processo de criação da obra:  
 

[...] foi um processo bem orgânico e divertido. Eu e meus primxs            
sempre fazíamos esse tipo de coisas pra passar o tempo e sair um pouco de               
dentro de casa e dos vídeo games. A história foi meio que se desenvolvendo              
sozinha, só pensamos no principal: vilão caracterizado pela máscara de          
carnaval e os galhos que tinham sido cortados, a heroína que usaria a outra              
máscara de carnaval mais glamurosa e a mocinha que usaria roupas           
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normais. A gravação ocorreu no quintal dos fundos da casa onde moramos e             
gravamos com a câmera do Nokia 5200, meu celular na época. A gente             
tinha acabado de descobrir a função de pausa no vídeo e por isso             
exploramos bastante esse recurso como “efeitos especiais”; e toda edição          
foi feita no movie maker.” (Lua Guerreiro em entrevista via Facebook,           
2017). 
 
 

3.2 Filmes de escola  

Agora irei analisar dois filmes que representam uma “categoria” muito          

específica e que já se fizeram bastante presentes nas sessões do Festival de Chorume,              

que são os filmes “trabalho de escola”. Muito dos primeiros contatos que as crianças              

têm com o produzir audiovisual vem de tarefas de escola da qual o objetivo é               

produzir um video, normalmente educativo e com algum tema relacionado a aula em             

questão. Escolherei dois filmes para representar essa categoria, são eles o           

ESCROTONE 2 e The Mutant Pen. 

 

 

3.2.1. Escrotone 2 (2010) de Lucas Slater e colegas (SP) e Mutant pen de Leticia  

 
Figura 10: Frames de Escrotone 2  de Lucas Slater. 

 

O Escrotone 2 é uma primazia em efeitos didáticos e críticas político-sociais,            

sendo ele uma sátira de programas de culinária, em que o personagem sem nome              

atuado pelo próprio Lucas, nos ensina uma receita que é uma homenagem aos então              

456 anos da cidade de São Paulo.  
A ideia surgiu muito por conta do prazo, mas também por uma            

vontade adolescente de fugir da proposta. Um movimento arriscado,         
contudo, o trabalho tirou A, nota máxima. Ele foi filmado e editado da noite              
da véspera até a manhã do dia da entrega, aproximadamente 10 horas, um             
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pouco menos. Foi filmado com uma Sony Cyber Shot e editado no MS             
Windows Movie Maker. (Lucas Slater em entrevista via Faceook, 2019) 

 

No decorrer do filme este personagem nos ensina uma receita chamada           

escrotone, uma espécie de bolo/panetone cujo os ingredientes principais são          

características da própria cidade de São Paulo, como uma quantidade exorbitante de            

automóveis, várias gramas de repressão policial, uma pitadinha de cultura e uma boa             

dose de entorpecentes que são para “dar uma liga na massa”.  

Os planos desta obra são majoritariamente fixos e abertos, muito se           

assemelham a estética dos próprios programas televisivos (e hoje em dia vlogs). Ele é              

todo gravado no interior do apartamento de Lucas, começando na sala com o             

apresentador sentado numa poltrona à meia luz explicando sobre a receita que será             

feira no programa, e logo mudando para a cozinha onde a maior parte do filme se                

passa. O resultado final da obra possui poucos cortes, deixando com que os             

improvisos do apresentador ganhem um papel de importância. Alguns inserts de           

vídeos de curtíssima duração são feitos entre os blocos do programa, criando uma             

quebra de expectativa de teor cômico. 

Se utilizando de códigos clássicos de programas de culinária misturado com           

uma certa arrogância no tom de voz do apresentador, esse filme é uma explosão de               

críticas sociais completamente irônicas com uma potência estrondosa feito por          

crianças no ensino fundamental. 
(...) o Escrotone nasceu de uma proposta inserida no planejamento          

pedagógico do ensino do colégio Equipe já há alguns anos: o estudo da             
cidade de São Paulo por meio de trajetos. Como professor proponente, já            
imaginei algumas formalizações possíveis para este processo, e o áudio          
visual é uma delas, daí a apropriação deste tipo de narrativa pelo Escrotone,             
num mix cheio de sabor entre o programa culinário e a sátira televisiva. (...)              
(Prof. Gilberto Mariotti, professor de artes, entre outras, do colégio Equipe           
em entrevista via Facebook, 2019) 

 

3.2.2. The Mutant Pen (2008) de Letícia Medina e suas colegas (CE) 
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Figura 11: Frames de The Mutant Pen de Leticia Medina. 

 

O filme The Mutant Pen, de Leticia Medina e suas colegas de classe, guarda              

muitas semelhanças em relação ao Escrotone 2. Este filme também é um trabalho de              

escola, bem provavelmente da disciplina de inglês (ele é todo falado nesta língua), em              

que as meninas apresentam um programa de televisão muito similar aos que eram             

exibidos nos canais de venda da Polishop. O produto em questão que está sendo              

vendido é uma caneta especial (The Mutant Pen, ou A Caneta Mutante) que tem o               

poder melhorar as notas de qualquer um nas avaliações da escola. 

O filme se utiliza de todos os efeitos de linguagem exagerados desses            

comerciais e programas de venda da televisão com dramatizações, apelações,          

comparações do antes e depois da aquisição do produto, entre outros. É muito             

interessante ver a consciência das crianças em relação aos códigos de linguagem            

utilizados dentro de grandes mídias (principalmente a televisiva/comercial nesses         

casos) e de como elas se re-utilizam e satirizam estas, criando receitas de panetones              

metafóricos e vendendo produtos impossíveis. 
 

3.3. Filmes poéticos e filosóficos nonsense 

Serão analisados aqui três que filmes fazem parte de uma série de obras de um               

coletivo chamado Diarréia Football Club , formado por dois irmãos (Kaique e           6

Kyara). São filmes com menos de dois minutos de duração com uma linguagem             

poética e narrativa muito interessante, que flertam com o nonsense e propõe reflexões             

existenciais, momentos de puro drama e jogos de palavras.  

6 https://vimeo.com/diarreiafootballclub 
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Figura 12: Frames dos filmes do coletivo Diarréia Footbal Club. 

 

3.3.1. Ovo ao contrário eh ovo (2018)  

Ovo ao contrário é ovo é extremamente soturno; acompanhamos o          

personagem de Kaique por um bosque escuro, onde ele reflexiona sobre palíndromos            

- palavras ou frases que podem ser lidas da esquerda para a direita ou da direita para a                  

esquerda mantendo o mesmo sentido. Alguns exemplos usados no filme são “morram            

após a sopa marrom”, “a torre da derrota” e “o pó de cocaína mata o maníaco cedo                 

pô”. Numa conversa informal que tive com Kyara na edição cearense do Festival             

onde foi exibido este filme, ela me descreveu que seu irmão surge com as ideias das                

obras e ela o acompanha nas filmagens e o auxilia na edição. Me foi relatado também                

que neste filme em especial, Kaique fez questão de que tudo fosse filmado nesse              

bosque que é conhecido na região como um ponto de desova de cadáveres.  

3.3.2. Fiff or faff (2018)  

“Fiff or Faff” é uma discussão filosófica nonsense entre Kaique e um golfinho             

de plástico que retrata uma reflexão filosófica sobre uma dúvida da qual o menino              

possui “desde os tempos de Shakespeare”. Essa duvida se dá na indecisão da escolha              

entre “Fiff” ou “Faff”, duas palavras inventadas das quais em nenhum momento do             

filme nos é esclarecido sobre seus significados. O golfinho e o menino ficam se              

rebatendo, cada um dizendo alguma dessas palavras repetidas vezes, até que uma            

senhora aparece em cena e finaliza a discussão: “Fófi”. 

3.3.3. A morte de Fup (2018)  

A morte de Fup talvez seja a obra mais dramática e existencialista entre as              
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citadas deste coletivo. O filme se passa todo no plano ponto de vista de uma               

personagem feminina, ela dá descarga, sai do banheiro e entra no quarto do menino,              

então diz: “Ei Fiff, eu preciso te contar uma coisa (...) o Fup morreu.”. Nesse               

momento o menino começa a se debulhar em lágrimas, gritando, agonizando,           

abraçando o travesseiro e rolando por sua cama em uma triste e dramática cena de               

luto. Há um corte abrupto no meio de todo esse drama e vemos Fiff recomposto, com                

olhar fixo no teto de seu quarto, então ele conclui: “Fup não existe, você não existe,                

ninguém existe.” 

Estes três filmes são um exemplo maravilhoso de obras compactas e           

impactantes, que inovam em sua linguagem e experimentam com questões poéticas e            

existenciais que atravessam a vivência dos irmãos. 

 

3.4. Filme de fritação 

Eu considero como filmes de fritação, obras que tem como principal objetivo            

explorar a estrutura do material imagético ou sonoro através de tensionamentos           

linguísticos proporcionados por um intenso trabalho de montagem e aplicação de           

efeitos visuais e/ou sonoros. 

3.4.1. A Invasão dos Mortos (2006 /2016) de Urutau e seus amigos (SP)  

 

 
Figura 13: Frames do filmes ‘A invasão dos Mortos’ de Urutau 

  

A Invasão dos Mortos é um filme feito por Urutau, seus amigos e familiares              7

e possui em sua feitura um fator peculiar que as difere das outras obras previamente               

7 https://www.youtube.com/watch?v=YJ_DKLiktG0 
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citadas. Isto porque ela foi filmada em 2006 e foi editada uma década depois em               

2016. Todas as obras anteriores nesse texto, bem provavelmente foram realizadas e            

finalizadas quase que simultaneamente, num processo único e contínuo. O filme de            

Urutau adquire uma outra perspectiva, com o realizador aplicando conhecimentos que           

adquiriu ao longo dos anos sobre processos de manipulação experimental de imagem            

e som em um material que foi produzido em sua infância, reciclando seus             

significados e transportando toda a narrativa para uma nova dimensão em relação ao             

seu conteúdo original. 

O filme tem como temática central a invasão de zumbis no planeta terra.             

Vemos os amigos correndo dos infectados, ficando encurralados, sendo mordidos e           

transformando uns aos outros em zumbis. A construção se baseia em alguns signos             

clássicos de obras deste gênero, com um certo teor gore e muitas cenas de ação e                

suspense. 

O conteúdo imagético e narrativo do material bruto é bem simples, porém é em              

sua montagem e nas experimentações sonoras que o filme adquire uma camada bem             

interessante e particular. Sua montagem brinca com dilatações temporais e quebras           

espaciais, deslocando a cronologia factual da narrativa para um outro patamar,           

gerando assim um enorme desconforto sensorial no espectador.  

A montagem sonora potencializa esse efeito com linhas de áudio de diálogos            

dos personagens sendo repetidas em loop exaustivamente do começo ao fim, algumas            

delas sendo adicionadas em camadas conforme o filme transcorre. A principal linha            

de áudio que está presente ao longo da obra e com mais destaque que as outras tem os                  

dizeres “a terra foi invadida por zumbis”, essa frase repetida à exaustão vai invadindo              

a percepção do espectador e assim acrescenta um teor de suspense e perigo iminente              

o tempo todo, mesmo quando as imagens assim não a expressam, gerando uma tensão              

verborrágica que está ocupando o lugar tradicional das trilhas sonoras musicais.  
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Conclusão 

Procurei neste trabalho, constituir uma memória do que foi o Festival de            

Chorume; não só enquanto um breve registro de grande parte de suas edições como              

também uma série de reflexões que a realização deste evento me trouxeram. Passando             

pelo nosso modo experimental de construir e conceber o Festival e sobre as próprias              

obras que o constituíram, em seus modelos de produção e suas espectatorialidades            

diferenciadas. 

Pode-se dizer que o que chamamos de Chorume são essas obras de cunho             

amador-experimental, que se diferem dos experimentalismos de vanguarda        

propriamente ditos por toda uma questão de improviso instintivo, realizados por seres            

mágicos que não necessariamente se propõe a reflexionar sobre o modelo de            

produção num primeiro momento mas que o fazem pela pura aplicação destes de             

modo natural, fazendo com o que tem na mão no momento e utilizando-se de              

referências próprias e assumindo estas como uma característica marcantes em suas           

obras, reciclando sua estética e criando assim uma linguagem singular que ganha            

brilho devido a sua simplicidade.  

A originalidade proveniente da rede de soluções propostas nas obras          

evidenciam a potencialidade proporcionada pelo fácil acesso e simplificado manuseio          

tecnológico que foi se amplificando ao longo do tempo, fato este que resultou com              

que esses modos de produção pudessem ser inclusive operados por crianças que nos             

presenteiam com um repertório vasto e criativo de obras despretensiosas em seu            
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modo de fazer, porém extremamente brilhantes em sua existência.  

Alguns novos modos de espectatorialidade também surgem originados nesses         

tipos de processos, que experimentam desde seu modo de produção e linguagem até             

chegarem nas lentes dos projetores, e a experiência que se tem a partir delas,              

permitindo que num ambiente de liberdade estas obras sejam sentidas de formas            

diversas e sob múltiplas intensidades.  

Diante de um cinema industrial cada vez mais insosso, que por perder sua             

essência hoje em dia só investe em continuações, adaptações ou refilmagens, é de             

extrema necessidade que se discuta novas experiências sensoriais e novas          

reconfigurações espaciais em relação ao cinema possível fora desse moldes e           

linguagens hegemônicas, para que o brilho da inovação não se perca junto do cinema              

do capitalismo totalitário. 
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1º FESTIV4U CHORUMÌsTICO DAS GALÁXIAS 

 

 

 

SEGUNDA EDIÇÃO DO 1º FESTIV4U CHORUMÌsTICO DAS GALÁXIAS!!! 
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POROROKA :: ~FESTIVAL DE ARTES do D.A. + 2ª PARTE DA 2ª EDIÇÃO DO              

1º FESTIVAL DE CHORUME DAS GALÁXIAS! 

 

 

 
  
 
 
 

51 



 

MOSTRA de CHORUME na    

SUA-REGIONAL[SUDESTE]::. 
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Festival de Chorume na Era da Reconscientização Anal (pós-chikungunya /          

pré-Anos 3000) 
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105° Sorocabinhas Festivola de Chorumices 
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Festival De Chorume Edissaum Gourmetynha 
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Festival De Chorume 2000: Tsunami Guanabara 
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Ixixi Festival de Chorume xixI 
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Festival De Chorume Na Mostra Do Filme Livre 
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☼ FEsTiVaL D& cHoRuMi ToTaL fLéX nO gAsoLsTìCio ☻ 
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1º 

Festival De Chorume Cearense Das Galáxia 
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Anexo 2 
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