
Organizado por | Organized by

Associação Cultural Janela Indiscreta 
Apartado 30036, EC Necessidades 
1351-901 Lisboa 
Portugal 
Mobile: + (351) 91 843 35 36
info@queerlisboa.pt  
janelaindiscreta@queerlisboa.pt 
www.myspace.com/queerlisboa
www.youtube.com/queerlisboa
www.twitter.com/queerlisboa 
Facebook Fan Page
www.queerlisboa.blogspot.com
www.queerlisboa.pt 

QUEER LISBOA 
Festival de Cinema Gay e Lésbico de Lisboa

Director Artístico | Artistic Director
João Ferreira

Gestão Financeira | Financial Management 
Cláudia Craveiro

Direcção de Produção | Production 
Management
Ana David

Programadores | Programmers
João Ferreira, Nuno Galopim, Ricke Merighi, 
Luís Assis

Programação do Espaço da Memória 
Queer Memory Programmer
Luís Assis

Programador Convidado  
Guest Programmer
Celso Junior

Consultoria | Consultancy
António Fernando Cascais

Fundador do Festival | Festival Founder
Celso Junior

Coordenação de Cópias e Assistência de 
Direcção  
Print Traffic and Direction Assistant
Miriam Faria

Coordenação de Convidados e 
Hospitalidade  
Guest Coordination and Hospitality
Joana Sousa

Assistência ao Júri 
Jury Assistance 
Joana Sousa

FICHA TÉCNICA
CREDITS

Gabinete de Imprensa e Promoção  
Press Office and Promotion
Pedro Augusto

Coordenação do Prémio do Público  
Audience Award Coordination
Óscar Urbano

Tradução | Translation
Paola Guardini, Daniel Carapau

Queer Market
Ana Capítulo

Voluntários | Volunteers
Óscar Urbano (Coordenação / Coordination); 
Ana Filipa Andrade, André Verde,  
Ângela Fernandes, Bernardo Vaz de Castro, 
Bernardo Sousa de Macedo, Catarina Pereira, 
Cláudia Freitas, David Teixeira, Filipe Bicho, 
Helena Bento, Joana Santos, João Paulo 
Campelos, Júlia Pereira, Lourenço Abecasis, 
Mafalda Duarte, Nelson Trindade,  
Patrícia Gonçalves, Simone Kessler,  
Vanessa Marcos, Violeta Pereira, Virgílio Barata

Design Gráfico e Homepage 
Graphic Design and Homepage
Ivo Valadares

Web Hosting 
Edgar Rosa (Miaki)

Coordenação de Redes Sociais Internet  
Internet Social Networks Coordinator
Óscar Urbano

Trailer e Multimédia  
Festival Trailer and Multimedia 
Paulo Barata

Música Trailer | Trailer Soundtrack
Pantha du Prince

Fotógrafo | Photographer
Francisco Belard

Troféu do Festival | Festival Trophy
Domingos Oliveira

CATÁLOGO | CATALOGUE

Coordenação | Coordination
João Ferreira

Textos | Texts
Albino Cunha, António Fernando Cascais, Celso 
Junior, Doris Senn, Eduardo Pitta, João Ferreira, 
Luís Assis, Mariana Docampo, Nuno Galopim, 
Perfecto E. Cuadrado, Ricke Merighi

Tradução e Revisão  
Translation and Editing 
Luís Assis, Daniel Carapau, Miriam Faria,  
João Ferreira, Paola Guardini

Spot Publicitário | TV Spot
Raquel Freire

ASSOCIAÇÃO CULTURAL JANELA 
INDISCRETA

Presidente | President
Albino Cunha

Vice-Presidente | Vice-President
João Ferreira

Tesoureiro | Treasurer
Daniel Carapau

Secretário | Secretary
Luís Assis

Vogal | Voting Member
António Fernando Cascais

Vogal | Voting Member
Cláudia Craveiro

Mesa da Assembleia-Geral  
General Assembly Committee
Jorge Barroso Dias, Miriam Faria, Valentín Cózar

Conselho Fiscal | Financial Council
Paola Guardini, Óscar Urbano, Cassilda Pascoal

Contabilidade – T.O.C. | Accounting
Ana Paula Falcão – Fiducial, Cascais 

Os direitos sobre as imagens são responsabilidade dos realizadores, 
produtoras e distribuidores.  
Todo o conteúdo textual é da responsabilidade dos seus autores, 
realizadores, produtoras e distribuidores. O Festival não é responsável 
por erros ou informação enganosa. 
Programa sujeito a alterações. Informação actualizada a última vez a 16 
de Agosto de 2010. 

All images copyright with filmmakers, production companies and 
distributors. All written contents are of the responsibility of its authors, 
filmmakers, production companies and distributors. The Festival is not 
responsible for mistakes or misinformation.
Programme subject to changes. Information as of the 16th August 2010.

1





Mensagem de Sua Excelência o Director do Instituto  
do Cinema e do Audiovisual 
Opening Message from His Excellency the Director  
of the Instituto do Cinema e do Audiovisual 5

Mensagem do Director Artístico do Festival | João Ferreira  
Message from the Festival’s Artistic Director | João Ferreira 8

Mensagem do Presidente da  
Associação Cultural Janela Indiscreta | Albino Cunha  
Message from the President of the  
Associação Cultural Janela Indiscreta | Albino Cunha  10

Mensagem do Fundador do Festival | Celso Junior   
Message from the Festival Founder | Celso Junior  13

Mensagem do Programador do Espaço da Memória | Luís Assis  
Message from the Queer Memory Programmer | Luís Assis  14

Júri da Secção Competitiva para a Melhor Longa-Metragem    
Jury of the Competition Section for Best Feature Film  16
 
Júri da Secção Competitiva para o Melhor Documentário   
Jury of the Competition Section for Best Documentary  19

Filme da Noite de Abertura     
Opening Night Film  20

Sessão Especial    
Centrefold Screening  22

Secção Competitiva para a Melhor Longa-Metragem de Ficção   
Competition Section for Best Feature Film  25
 Filme da Noite de Encerramento 
 Closing Night Film                                            38

Secção Competitiva para o Melhor Documentário   
Competition Section for Best Documentary  47

Secção Competitiva para a Melhor Curta-Metragem  
de Ficção e Documental | Prémio do Público
Competition Section for Best Short Fiction  
and Documentary | Audience Award 69
 Programas de Curtas
 Shorts Programmes   87

Panorama Longas-Metragens     
Feature Film Panorama  89
 Mesa Redonda: Gil de Biedma, o poeta que queria ser poema  
 Debate: Gil de Biedma, the poet who wanted to be a poem   90
 Longas-Metragens
 Feature Films  91

Os Fazedores de Suíços – Programa de Cinema Queer Suíço
The Swiss Makers - Swiss Queer Film Programme 95
 “Os Fazedores de Suíços – Programa de Cinema Queer Suíço”
 “The Swiss Makers – Swiss Queer Film Programme”
  de / by Doris Senn  97
 Longas-Metragens | Feature Films                    98
 Curtas-Metragens | Short Films  105

Queer Art  107
Corpos Performativos, Géneros Performativos:  
Do feminismo sexo-positivo à pós-pornografia queer  
 “Performing Bodies, Performing Genders: From sex-positive 
 feminism to queer post-pornography” de / by Ricke Merighi  108
 Documentários | Documentaries  109

Queer Art 
Performance e Arte Vídeo
 “Performance and Video Art” de / by João Ferreira 112
 Longas-Metragens | Feature Films              113
 Curtas-Metragens | Short Films  115

Sessão Especial RTP 2
RTP 2 Special Screening  123
Documentário | Documentary 125

Queer Pop  127
 “Entre dois ícones” 
 “Between two icons” de / by Nuno Galopim  128
 Documentário | Documentary  129
 Queer Pop 1 – Panorama 2009/2010: Pop e arredores /  
 Pop and beyond   130
 Queer Pop 2 – Festival da Canção: Portugal na Eurovisão /  
 Portugal in the Eurovision 131
 Queer Pop 3 – Lady Gaga: Nasce uma estrela /  
 A Star is Born  132

Noites Hard | Hard Nights  133
 “Abrir os horizontes” | “Opening horizons” de / by Luís Assis  134
 Programa | Programme  136

Espaço da Memória / Queer Memory 2010  149
 Desafio ao Público: Histórias de Preconceito 
 Challenging the Audience: Stories of Prejudice  151
 “O preconceito”  
 “Prejudice” de / by António Fernando Cascais  152
 Palavras Queer: Lorca por Luís Miguel Cintra 
 Queer Words: Lorca by Luís Miguel Cintra  154
 As nossas Divas: Marlene Dietrich  
 Our Divas: Marlene Dietrich  158
 “Romper com as convenções”  
 “Breaking with convention” de / by Luís Assis  161
 Sounds Queer: Anunamanta  162
 Clássicos Comentados: Cabaret 
 Commenting the Classics: Cabaret  163
 “Cabaret Isherwood” de / by Eduardo Pitta  166
 Showcase: ele & yo  168
 “Tango Queer Buenos Aires” de / by Mariana Docampo 169
 Eu Conheci… Mário Cesariny   
 I Once Knew… Mário Cesariny  172
 “Mário” de / by Perfecto E. Cuadrado  176

Palmarés 2009
2009 Festival Awards  180

Agradecimentos   
Acknowledgments  182

Lista de Contactos Profissionais
Professional Source List  184

Índice Remissivo por Países
Country of Origin Index  188

Índice Remissivo de Realizadores
Directors Index  189

Índice Remissivo de Filmes
Film Index  190

Informações Gerais
General Information  192

Calendário de Sessões
Screening Timetable  193

ÍNDICE
TABLE OF CONTENTS

3





Num ano marcado por um grande passo no sentido do aprofundamento e 
alicerçamento da igualdade e do respeito do Estado Português pelos direitos 
dos gays e lésbicas, é com especial satisfação que o ICA, uma vez mais, se 
congratula com a 14ª Edição do Queer Lisboa.

Desde a sua primeira edição, há 14 anos atrás, que nos associámos à 
organização do então “Festival Internacional de Cinema Gay e Lésbico de 
Lisboa”, com a certeza de que se tratava de um evento que, não só pela 
temática que aborda, como pelas ideias e ideais que representa e defende, 
traria algo de novo, algo que enriqueceria o panorama dos festivais de cinema 
em Portugal. 

Ao longo destes 14 anos temos vindo a confirmar a certeza desta nossa 
aposta, acompanhando o crescimento, evolução e amadurecimento deste 
Festival, que não se limita a ter uma programação de temática gay, lésbica, 
trans e bissexual, mas que desenvolve também toda uma série de actividades 
e eventos com vista a uma maior consciencialização por parte do público em 
geral para a questão dos direitos das minorias e defesa dos direitos humanos.

Em todas as edições do Queer Lisboa, é manifesto o esforço e empenho em 
trazer ao público português filmes que, de alguma forma, se destacam em 
festivais internacionais ou que, por outro lado, representam a originalidade e 
vanguardismo da linguagem cinematográfica no seu todo.

Congratulamo-nos com mais uma edição do Queer Lisboa, na esperança 
de que, uma vez mais, esta seja coroada com o sucesso e reconhecimento 
que lhe é devido, fazendo jus à qualidade da sua programação tanto 
cinematográfica como formativa.

*Director do ICA – Instituto do Cinema e do Audiovisual

In a year in which a huge step forward was given, from part of the 
Portuguese Government, towards the deepening and foundation of equality 
and respect for gays and lesbians, it is with foremost satisfaction that ICA, 
once again, congratulates the 14th edition of Queer Lisboa. 

Since its first edition, 14 years ago, we have been associated to the 
production of the then called “Lisbon Gay and Lesbian International Film 
Festival”, secure that this was an event which, not only for its theme, but 
because of the ideas and ideals it represents and stands for, would bring us 
something new, something that would enrich the Portuguese film festival 
panorama. 

Throughout these 14 years we have proved the certainty of our bet, by 
accompanying the development, evolution and maturity of the Festival, 
which does not limit itself to gay, lesbian, trans or bisexual themes, but also 
develops a series of activities and events aiming a wider awareness of its 
audiences to both human rights and social minority issues. 

In every edition of Queer Lisboa, it is clear the effort and commitment in 
presenting to the Portuguese audience films which, in one way or the other, 
are brought to light at international festivals or, on the other hand, represent 
the originality and avant-garde of film language in its whole. 

We therefore congratulate another edition of Queer Lisboa, in the hope that, 
once again, it will be crowned with the success and recognition it deserves, 
and in that way acknowledging the quality of both its film and formative 
programme.

*Director of the ICA – Instituto do Cinema e do Audiovisual

José Pedro Ribeiro*
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As Queer Lisboa celebrates its 14th birthday, I celebrate my seventh year 
as its director. I began working with what was then known as the Lisbon 
Gay and Lesbian Film Festival (FCGLL) in 2000, during its fourth edition, 
liaising with foreign journalists. The following year, among other things,  
I was responsible for the Festival’s ticket office. I then understood that two 
weeks was the limit of my ability (i.e., patience) to count stubs. In 2003, 
following several funding cuts, a difficult period in our existence began. 
That was our last year at Fórum Lisboa. We were made homeless.  
In 2004, Celso Junior, then director of the Festival, had to travel to Brazil 
for personal reasons two months before the opening of the 8th FCGLL. 
It was then that, although formally still in a transitional year, I became  
the Festival’s director. At the time, I fully understood the responsibilities 
and commitment that involved. As his legacy, I began to learn with Celso 
how to programme (a job that entails constant learning and updating),  
and I realized that financing – public, private, and from individual 
supporters – was no mere source of income. These organizations and 
people are (committed) partners who we welcome into the Festival.  
I still believe this strongly. The Festival must be a network of partnerships.
Socorama / Castello Lopes welcomed us into the historical Cinema 
Quarteto, where we stayed for three years. Quarteto became an 
arena to experiment with the project and ambitions I had for the Film 
Festival. We had four screens at our disposal, which made it possible 
to programme more titles, create sections, and think deeper about a 
programming policy. Our Competitive Section began at Quarteto, 
and we have included a list of jurors amongst us every year since. That 
first year, in the 9th FCGLL (our second year at Quarteto), Carla 
Despineux, Margarida Cardoso, Cosimo Santoro, and Brian Robinson 
performed the herculean task of awarding the Best Feature Film, Best 
Documentary, and Best Short Film prizes. The following year, alerted 
to the almost terroristic act we’d performed (and, to be truthful, finally 
with a budget for it), we opted for two separate juries, for best feature and 
best documentary. Audiences would award the prize for the best short 
film. Many have since accepted to be part of the Festival juries, greatly 
increasing our standing. Over the years, I have also had the opportunity 
to come into contact with two individuals who did much for cinema in 
Portugal, both of whom have regrettably already passed on: Pedro Bandeira 
Freire and João Bénard da Costa. I spoke for a long time with the former 
about Quarteto and what would become of it (today, we are all aware of its 
fate…); while I fondly remember an (amusing) discussion with the latter on 
exhibition formats. I now understand and agree…
I remember the Quarteto as my “playground”, where we managed so much 
with so little. I’m not sure I would still have the same courage or sense 
of humour to face f looded projection booths (with the film rolling) or a 
projector taped down to a stool, itself taped to the f loor, in the middle of a 
hallway. Or maybe I would… 
In our third year at Quarteto, we began our collaboration with EGEAC, 
who invited us to open and close that edition at Cinema São Jorge. We did. 
The following year, and ever since, this Cinema in the heart of Lisbon has 
been our home. At the time, moving from the small theatres at Quarteto to 
the São Jorge felt like a leap in the dark. It wasn’t.

No ano em que o Queer Lisboa cumpre 14 anos, eu cumpro sete a dirigir 
este Festival de Cinema. Comecei a colaborar no então Festival de 
Cinema Gay e Lésbico de Lisboa (FCGLL) na sua 4ª edição, em 2000, no 
acolhimento à imprensa estrangeira. No ano seguinte, entre outras funções, 
fiz a bilheteira do Festival. Fiquei a conhecer os rostos de todos os nossos 
espectadores (e quem facilitava mais os trocos). Percebi que duas semanas 
eram o limite da minha capacidade (leia-se, paciência) para contar canhotos. 
Em 2003, começou um período complicado da nossa existência, com cortes 
nos apoios. Foi esse o último ano no Fórum Lisboa. Ficámos sem casa.  
Em 2004, o então director do Festival, Celso Junior, por motivos pessoais, 
teve que se ausentar para o Brasil, dois meses antes da abertura do 8º 
FCGLL. Nesse momento, ainda formalmente em ano de transição, assumi 
as funções de direcção do Festival. Na altura percebi a responsabilidade e  
o compromisso que isso significava. Como legado, comecei a aprender com 
o Celso a programar (uma profissão que é uma aprendizagem e actualização 
constantes), e compreendi que os apoios – públicos, privados e apoiantes 
individuais –, não são meras fontes de receita. São parceiros (implicados) 
que acolhemos para dentro do Festival. Ainda hoje acredito profundamente 
nisso. O Festival deve ser uma rede de cumplicidades.   
A Socorama / Castello Lopes acolheu-nos no histórico Cinema Quarteto, 
onde ficámos durante três anos. O Quarteto acabou por ser um espaço de 
experimentação para o projecto e ambições que tinha para o Festival de 
Cinema. Ter quatro salas à disposição, permitiu-nos alargar a programação, 
criar secções, pensar mais profundamente uma política de programação. 
Começou no Quarteto a Secção Competitiva e passámos a contar com um 
elenco de júri todos os anos. Nesse primeiro ano, no 9º FCGLL (2º ano no 
Quarteto), Carla Despineux, Margarida Cardoso, Cosimo Santoro e Brian 
Robinson, elegeram a Melhor Longa-Metragem, o Melhor Documentário 
e a Melhor Curta-Metragem, uma tarefa hercúlea. No ano seguinte, 
cientes do acto quase terrorista por nós cometido (e é verdade, já com 
orçamento para tal), chegámos ao modelo de dois júris distintos para 
as longas e os documentários. As curtas passaram a prémio do público. 
Desde então, foram muitos os que aceitaram integrar o júri do Festival e 
que muito contribuíram para o nosso prestígio. Nesses anos tive também 
a oportunidade de contactar com duas personalidades que muito fizeram 
pelo cinema em Portugal, infelizmente já desaparecidas: Pedro Bandeira 
Freire e João Bénard da Costa. Com o primeiro, falámos longamente sobre 
o Quarteto e o que lhe sucederia (hoje sabemos o seu destino…), com o 
segundo, guardo na memória uma (divertida) discussão sobre formatos  
de exibição. Agora percebo e concordo…
Recordo o Quarteto como o meu “recreio”, de como, com muito pouco, 
conseguimos fazer tanto. Hoje não sei se teria a mesma bravura ou sentido 
de humor para enfrentar cabines de projecção inundadas (com o filme a 
rolar, entenda-se) ou projectores colados a fita-cola num banco, por sua  
vez colado ao chão, no meio do corredor. Talvez tivesse…
No terceiro ano no Quarteto, já trabalhámos com a EGEAC, que nos 
convidou a fazer a abertura e encerramento dessa edição no Cinema São 
Jorge. Assim foi. E no ano seguinte, em 2007, e desde então, estamos em 
exclusivo neste Cinema no centro de Lisboa. Passar das pequenas salas do 
Quarteto para o São Jorge, pareceu-me na altura um salto no escuro.  
Não foi. 

MENSAGEM DE ABERTURA 
OPENING MESSAGE

João Ferreira*

8



Nestes 11 anos, e particularmente nos últimos sete, conheci centenas 
de pessoas, algumas delas mudaram a minha vida significativamente. Os 
agradecimentos e reconhecimentos são muitos. Inimizades, muito poucas. 
Estranhamente. Pronto, uma ou outra… Mas esta história do Festival é para 
ser contada com mais tempo e espaço. E as histórias, essas, são muitas. 
Sete anos depois de ter assumido a direcção do Festival, esta não é uma carta 
de despedida. Nem é uma apologia do meu trabalho aqui feito. Sei que fiz 
coisas boas – não vou ser falsamente modesto –, da mesma forma que assumo 
ter tomado algumas más decisões. Fica para a História as contar. 
Esta não é uma carta de despedida, mas cumpre-se aqui um segundo 
ciclo de sete anos, que achei importante assinalar. Não é uma crise, como 
supostamente acontece nos casamentos por esta altura, mas a consciência, 
lúcida, de que um evento cultural, para seguir em frente tem de acolher 
sangue novo, tem de ir ao encontro dos (e de) novos espectadores, tem de 
estar aberto a novas ideias.
Assino, a partir deste ano, como Director Artístico do Festival. Esta 
decisão tem por motivação garantir que o principal objectivo do Festival se 
mantenha: o de uma programação cada vez melhor. O lugar a que o Queer 
Lisboa chegou requer uma crescente especialização de uma equipa, uma 
equipa ao serviço do cinema. 
Foi a nossa programação que nos fez chegar até à 14ª edição e foi ela que nos 
projectou além fronteiras. Não sei se tenho ainda a distância para explicar 
por que é que, ano após ano, são cada vez mais os filmes que nos chegam 
para submissão, são cada vez mais os realizadores e profissionais que nos 
vêm visitar, somos cada vez mais conhecidos e reconhecidos no mercado 
internacional, somos cada vez mais bem acolhidos na nossa cidade. Tenho 
um palpite: também percebi cedo na minha entrada no Festival que ele se 
constituía como uma família; e que essa família estava aberta a todos os 
convidados, visitantes e patrocinadores. Por isso, até hoje, me recuso a 
pensar a estrutura do Festival como uma máquina, como uma empresa. Essa 
“alma” existe desde a origem do Festival e espero ter sabido preservá-la. 
Em 14 anos, o Queer Lisboa cresceu muito. Isto implica uma adaptação 
do Festival, de forma a dar resposta ao crescente volume de trabalho e a 
um orçamento que, infelizmente, não cresce na mesma proporção. Não é 
tarefa fácil, mas vai ser feito. E bem. O Festival não se vai transformar numa 
máquina, mas vai ter uma necessária reestruturação de funções e entrada de 
gente nova para a direcção.
Mas nada melhor que passar no Cinema São Jorge e vir ao cinema e a todas 
as outras actividades programadas no Queer Lisboa 14. Vir conhecer-nos e 
partilhar connosco a experiência deste Festival de Cinema. Sejam bem-
vindos. 

*Director Artístico do Queer Lisboa

During these 11 years, and especially over the past seven, I have met 
hundreds of people, some of whom brought significant changes to my life. 
Thanks and acknowledgments are owed. Enmities, there are few. Strangely 
enough. Well, maybe one or two… But this history of the Festival requires 
far more time and space. And there are many, many stories to tell.
Seven years after becoming the Festival’s director, I am definitely not 
writing a goodbye letter. Or an apology of my work so far, for that  
matter. I know I have done good things – I am not going to be falsely  
modest – and I also admit having taken some bad decisions. It is for  
History to recount them.
This is not a letter of goodbye, but it does signal the closure of a second 
seven-year cycle, which I felt should be marked. It is not a crisis, as 
supposedly happens in marriages around this time, but a manifestation 
of the clear awareness that a cultural event, in order to go forward, must 
receive new blood, must reach out to its audiences and seek new ones;  
it needs to be open to new ideas.
Beginning this year, I am taking on the task of Artistic Director of the 
Festival. I have decided to do so in order to make sure that the main 
objective of the Festival is guaranteed: an ever better programming.  
The current stage of development of Queer Lisboa requires an increasing 
specialization of its team, a team at the service of cinema.
It has been our programming that has enabled us to reach our 14th edition, 
and that has projected us beyond our national borders. I am not sure 
I currently have the distance needed to explain why, year after year, 
submitted films have increased; why an ever greater number of directors 
and professionals come pay us a visit; why we are ever more known and 
appreciated on the international market; why we are increasingly welcomed 
in our own city. I have a hunch though: something else I quickly understood 
when I joined the Festival was that it worked as a family; and that the family 
was open to all guests, visitors, and sponsors. This is why I still refuse to 
think of the Festival framework as a machine, or as a business. This “soul” 
has existed since the Festival’s inception, and I hope I have been able to 
safeguard it.
Over these 14 years, Queer Lisboa has grown much. And this means that 
the Festival needs to adapt in order to account for a rising volume of work, 
and a budget which unfortunately has a different growth rhythm. This is  
not easy, but it will get done. And done well. The Festival will not become  
a machine, but its organizational structure will undergo some changes,  
and new individuals will take on direction.
But all said and done there is nothing better than coming by Cinema  
São Jorge to see a film and take part in all the other activities programmed 
within Queer Lisboa 14. Then coming to meet us and share with us the 
experience of this Film Festival. You are all welcome.

*Queer Lisboa Artistic Director
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Born on December 21st of the year 2000, the Associação Cultural Janela 
Indiscreta / ACJI marks in 2010 ten years of existence. Replacing 
ILGA - Portugal, which organized the first 4 editions of the Festival, as 
the organizer of the then-called Lisbon Gay and Lesbian Film Festival 
(FCGLL), now Queer Lisboa, and also assuming a path of its own 
that the circumstances called for, ACJI made a goal of “The social and 
communitarian integration of the homosexual, bisexual and transsexual 
population through the promotion of events with a cultural theme, 
mainly the Lisbon Gay and Lesbian Film Festival.” Because time passes, 
this social goal, just like ACJI, is going through a process of updating 
and renewal.
It is precisely with this desire of youth and renewal that we wish to 
mark the 10 years of ACJI. For us, at least to some degree, this wish has 
been turning into reality since it is obvious that a younger audience has 
been joining this Festival in recent years. And this is very important! 
Especially because we have made a goal, and we still do, of enlightening 
mentalities and contributing to their positive evolution – through Film. 
If we can say that homosexuality is still a reason for doubts and fears, 
despite important improvements, we want to show that sexualities – 
whichever they are – are built through a mutual look, giving importance 
to what can simply contribute to happiness. This Film Festival has been 
“working” for that goal.
Since its first edition this Film Festival has shown the diversity and the 
quality of its programme. Even with some, sometimes many, difficulties, 
since always longing for more consistent support, the team of our 
Festival has given their best to present in each year a Festival that can 
include a large range of sensibilities – and there are many of them! 
Therefore, take a look at the program of the 14th Queer Lisboa!
Just like in previous years, we would like to thank the institutional 
support, public and private, the media and logistical partners, and the 
support of individuals. 
To the Ministry of Culture (MC) and the Instituto do Cinema e do 
Audiovisual (ICA), in the persons of the Minister of Culture Gabriela 
Canavilhas, to whom we thank the cultural trust, and the President of 
ICA José Pedro Ribeiro, to whom we will always praise his cinematic 
recognition of this Film Festival;
To the Lisbon City Hall, in the persons of its President, António Costa, 
and the Secretary of Culture, Catarina Vaz Pinto, to whom we thank 
not only the financial support, but foremost the cultural support, which 
requires the first, and also our special gratitude to the Secretary of 
Culture for her written statement for this edition of Queer Lisboa;
to EGEAC, for its relevant co-production and strategic partnership; to 
the Cinema São Jorge our gratitude for letting us leave our mark in this 
noble Lisbon venue yet another year;
To Lisbon Tourism Office for a collaboration that celebrates the union 
between Film and Tourism; 
To the Israeli, Swiss and Norwegian Embassies, and the Cervantes, 
Franco-Portugais and Goethe Cultural Institutes for the excellence of 
the cultural support;
To RTP/Portuguese Public Television Service our sincere 
acknowledgement for being the Official Television of Queer Lisboa 14, 
and to RTP2 for sponsoring the Award for Best Documentary; 

Criada em 21 de Dezembro de 2000, a Associação Cultural Janela 
Indiscreta/ACJI faz, neste ano de 2010, dez anos de existência. 
Revezando a associação ILGA-Portugal (que organizou as quatro 
primeiras edições) na concepção do então Festival de Cinema Gay e 
Lésbico de Lisboa/FCGLL, hoje Queer Lisboa, e na prossecução de 
reforçar um caminho próprio que as circunstâncias exigiam, a ACJI tem 
definido nos seus estatutos como objecto social: “A integração social e 
comunitária da população homossexual, bissexual e transsexual através 
da promoção de eventos de índole eminentemente cultural, mormente 
o Festival de Cinema Gay e Lésbico de Lisboa.” Porque o tempo passa, 
este objecto social, tal como a ACJI, encontra-se num processo de 
actualização e de rejuvenescimento. 
É precisamente com este desejo de rejuvenescimento, de juventude, 
que a Associação quer marcar os seus 10 anos. Para nós, em parte, esse 
desejo tem vindo a concretizar-se porque tem sido cada vez mais notória 
a adesão de um público jovem a este Festival. O que é muito importante! 
Sobretudo porque temos apostado, e apostamos, através do cinema para 
o esclarecimento e a evolução das mentalidades. Se podemos dizer que a 
homossexualidade, apesar de relevantes avanços, ainda suscita dúvidas e 
receios, queremos mostrar que as sexualidades, sejam elas quais forem, 
constroem-se olhando-se mutuamente, valorizando o que pode contribuir 
simplesmente para a felicidade. Este Festival de Cinema, há 14 anos que 
tem “trabalhado” nesse sentido.
É também desde a sua primeira edição que este Festival de Cinema 
tem mostrado a diversidade e a riqueza da sua programação. Mesmo 
com alguns/muitos constrangimentos, porque sempre ávidos de mais e 
consistentes apoios, a equipa do nosso Festival de Cinema tem dado o seu 
melhor para apresentar em cada edição um Festival que possa abranger as 
mais variadas sensibilidades (e são muitas!). Lancem, por isso, um olhar 
para a programação desta edição 14 do Queer Lisboa!
Como todos os anos, queremos agradecer todos os apoios institucionais, 
públicos e privados, os parceiros de divulgação e logísticos, e os apoios 
pessoais. 
Ao Ministério da Cultura (MC) e ao Instituto do Cinema e do 
Audiovisual (ICA), em particular nas pessoas da Sra. Ministra da Cultura, 
Gabriela Canavilhas, e do Presidente do ICA, José Pedro Ribeiro, a quem 
saberemos sempre enaltecer o seu reconhecimento cinematográfico por 
este Festival de Cinema;
À Câmara Municipal de Lisboa nas pessoas do seu Presidente, 
António Costa e da Vereadora da Cultura, Catarina Vaz Pinto, a quem 
agradecemos o apoio não só financeiro mas sobretudo cultural porque 
força do primeiro, e, por isso, a nossa especial gratidão à Vereadora da 
Cultura pelo testemunho escrito para esta edição 14 do Queer Lisboa;
à EGEAC, pela relevante parceria estratégica e co-produção; ao Cinema 
São Jorge, a nossa gratidão por podermos deixar, mais um ano, a nossa 
marca neste tão ilustre espaço da cidade de Lisboa;
Ao Turismo de Lisboa, por uma colaboração que celebra a união entre o 
cinema e o turismo;
Às Embaixadas de Israel, da Suíça e da Noruega, e aos Institutos Culturais 
– Instituto Cervantes, Institut Franco-Portugais e Goethe Institut –, pela 
excelência do apoio cultural;

MARCAR 10 ANOS DA ASSOCIAÇÃO COM JUVENTUDE,  
E MUITO CINEMA…

CELEBRATING 10 YEARS OF AN ASSOCIATION WITH YOUTH,  
AND MANY MOVIES... 

Albino Cunha*
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To Absolut Vodka, for sponsoring the Award for Best Feature;
To Manhunt, for sponsoring the Award for Best Short Film;
To Cinemateca Portuguesa for an always welcomed collaboration;
To David Costa, for the constant support of Hotel Florida;
To In Events/ “2ª edição do Projecto Conceito Urbano - Programa da 
Oikos, Pobreza Zero” for the mutual solidarity in the European Year 
against Poverty and Social Exclusion;
To our media, print, audiovisual, and digital partners for their attention 
and communication work about Queer Lisboa.
In this particularly difficult year for Cultural activities in Portugal, I 
want to mention my admiration and gratitude for the work of Queer 
Lisboa’s Director, João Ferreira; also to the new programmer of 
Queer Lisboa, Ricke Merighi, a «grazie mille»; to Nuno Galopim I 
thank his special relationship with this Festival; thank you Luís Assis 
for reminding us with the Espaço da Memória / Queer Memory that 
without the past we cannot make the present; thank you Celso Junior 
(eternal bond to this Festival) for curating the Swiss Queer Film 
Programme “The Swiss Makers”. 
To all the other members of the Festival team, which includes Miriam 
Faria, Cláudia Craveiro, Ana David, Ivo Valadares, António Fernando 
Cascais, Óscar Urbano, Paola Guardini, Daniel Carapau, Edgar Rosa, 
Pedro Augusto, Joana Sousa, Ana Capítulo and Paulo Barata, and to 
all the volunteers, a big Thank You (always) for your work in the more 
diverse areas of this Festival!
To the director Raquel Freire, thank you for the idea and production  
of the TV spot for Queer Lisboa 14; to Domingos Oliveira, thank you 
once again for our Duck Award.
To the members of the International Juries of the Competition  
for Best Feature and Best Documentary, we are humbled by having  
you sharing this adventure of Queer Lisboa 14 with us.
And to all the artists and guests, Portuguese and foreign, welcome to 
Queer Lisboa 14!
To all the members of Associação Cultural Janela Indiscreta, thank you 
for the last 10 years! 
And to all the Portuguese LGBT Organizations, we wish to thank you, 
even if our participation is sometimes modest, we wish to revisit one 
of the objectives in the Manifesto of the 11th Lisbon Pride of 2010: 
“To occupy the public space with the diversity of gender identities and 
sexual orientations that characterize us as human beings, since we are 
luckily all very different between us, and identities, human relations  
and affections do not follow foreign, arbitrary or unjust rules”. 

To the Audience, a very warm Thank You! 

Enjoy the films!

*President, Associação Cultural Janela Indiscreta

2010 –International Youth Year – United Nations (begins August 12, 2010).

À RTP, o nosso sincero reconhecimento por se associar como Televisão 
Oficial ao Queer Lisboa 14, e à RTP2, por atribuir o Prémio da 
Competição para o Melhor Documentário;
À Absolut Vodka, por assumir o Prémio da Competição para a Melhor 
Longa-Metragem;
À Manhunt, pelo Prémio da Competição para a Melhor Curta-Metragem;
À Cinemateca Portuguesa, por uma colaboração sempre bem-vinda;
Ao David Costa, pelo renovado apoio do Hotel Florida;
À In Events/2ª edição do Projecto Conceito Urbano – Programa da Oikos, 
Pobreza Zero, por uma solidariedade mútua neste Ano Europeu de Luta 
contra a Pobreza e a Exclusão Social;
Aos parceiros média, escrita, audiovisual e digital, pelo interesse e trabalho 
de informação e divulgação do Queer Lisboa.
Num ano particularmente difícil para a Cultura em Portugal, deixo com 
humildade a minha admiração e gratidão ao trabalho profissional do João 
Ferreira; à nova programadora do Queer Lisboa, Ricke Merighi, «grazie 
mille»; ao Nuno Galopim, agradecemos a sua especial relação com este 
festival de cinema; ao Luís Assis por nos relembrar que, no Espaço da 
Memória, sem o passado não se faz o presente; ao Celso Junior (numa 
ligação eterna ao Festival), pela curadoria do Ciclo de Cinema Queer Suíço: 
Os Fazedores de Suíços.
Ao resto da equipa do Festival, nomeadamente à Miriam Faria, Cláudia 
Craveiro, Ana David, Ivo Valadares, António Fernando Cascais, Óscar 
Urbano, Paola Guardini, Daniel Carapau, Edgar Rosa, Pedro Augusto, 
Joana Sousa, Ana Capítulo e Paulo Barata, e a todos os voluntários, um 
(sempre) Obrigado pelo vosso trabalho nas mais diversas áreas do Festival! 
À realizadora Raquel Freire, um bem-haja por idealizar e conceber o spot 
publicitário do Queer Lisboa 14; ao Domingos Oliveira, deixamos o nosso 
renovado agradecimento pelo estimado Troféu do Pato. 
Aos membros dos Júris Internacionais para as secções competitivas para a 
Melhor Longa-Metragem e para o Melhor Documentário, ficamos honrados 
por participarem connosco nesta aventura do Queer Lisboa 14.
A todos os artistas e convidados, nacionais e estrangeiros, bem-vindos ao 
Queer Lisboa 14!
A todos os membros da Associação Cultural Janela Indiscreta, um 
Obrigado por estes 10 anos! 
E a todas as associações/movimentos LGBT portugueses, deixamos o nosso 
agradecimento, mesmo que por vezes a nossa colaboração seja discreta, 
retomando um dos objectivos do Manifesto da 11ª Marcha do Orgulho de 
Lisboa 2010: «Ocupar o espaço público com a diversidade de identidades 
de género e de orientações sexuais que nos caracteriza enquanto seres 
humanos porque, felizmente, somos todos/as muito diferentes entre nós 
e as identidades, as relações humanas e os afectos não obedecem a regras 
alheias, arbitrárias e injustas.»

Ao Público, um Caloroso Agradecimento!

Bom Cinema!

*Presidente da Associação Cultural Janela Indiscreta

2010 – Ano Internacional da Juventude – ONU (com início a 12 de Agosto de 2010).
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O comportamento humano fascina-me, ainda, não só pelas suas diferenças, 
mas pelas suas contradições e seus paradoxos: Um indivíduo ou uma 
sociedade que discrimina pelo medo da diferença, onde quer que ela se 
manifeste, dificilmente percebe que o que realmente os amedronta é a 
proximidade, a semelhança e o receio profundo de que o Todo fique igual ao 
Diferente; ou seja, que face a livres escolhas as pessoas mudem em massa.  

Sabemos muito bem o que o EU é capaz de fazer ao OUTRO. Sabemos ser 
terríveis e assustadores, somos, queiramos ou não, a nossa melhor e mais 
fidedigna referência:
Orientação sexual, raça, religião, pobreza e muitas outras razões levam, 
mesmo aos que são diferentes, a discriminar e, nessa acção, revelam a nossa 
condição humana, os nossos limites e deficiências.
 
Ao programar este ciclo de cinema Suíço, num festival queer, quis, ao mesmo 
tempo que me regozijo em partilhar e mostrar este cinema de contrastes, tão 
distante de rótulos de neutralidade, mergulhar na imensidão da diversidade 
deste país. Partilhar sua cultura e a maneira como este povo a produz, vive e 
a usufrui. 
Devo confessar entretanto que, com certa ironia, desejei também partilhar 
um sentimento: penso/sei que é muito mais fácil ser gay na Suíça, do que 
estrangeiro. Este foi o ponto de partida, afinal a Diferença, como o Belo, 
sempre está no olhar do espectador.
 
Entre outros, quero destacar alguns dos títulos deste programa. É com 
imenso prazer que mostro Die blaue Stunde, de Marcel Gisler e Katzenball, 
de Veronika Minder; também feliz por tê-los presentes em Lisboa. 
Reprogramei um dos melhores filmes de animação já mostrados neste 
Festival: la différence, de Rita Küng.
Daniel Schmid – le chat qui pense, de Benny Jaberg e Pascal Hofmann, é um 
documentário que nos dá a descobrir o fascinante universo deste cineasta, 
contemporâneo de Fassbinder e Werner Schroeter, e dando a mostrar o seu 
trabalho programei Beresina.
E para fechar este ciclo: Die Schweizermacher, de Rolf Lyssy, um filme que 
partindo dos pressupostos de uma comum comédia é genial nos detalhes,  
na subtileza, com um humor que nos leva aos limites do pudor e mostra  
um retrato que vai para além do estereotipo deste povo. Uma pérola do 
cinema suíço a não perder. 
 
Divirtam-se.

*Fundador do Festival de Cinema Gay e Lésbico de Lisboa
Programador Convidado

Human behaviour still fascinates me, not only for its differences, but for its 
contradictions and paradoxes: An individual or a society which discriminates 
out of fear of difference, wherever it manifests itself, hardly understands 
that what really scares them is closeness, resemblance, and a deep fear that 
Everything will turn out to be Different; that is, that given the possibility of 
free choice, people will change en masse. 

We all know very well what the SELF can do to the OTHER. We know how 
to be dreadful and frightening; we are, want it or not, our best and most 
trustworthy reference: 
Sexual orientation, race, religion, poverty, and an array of other reasons 
lead – even those who are different -, to discriminate; revealing through that 
action our human condition, our limits and faults. 

By programming this Swiss film cycle for a queer festival, alongside the 
satisfaction in sharing and showcasing this cinema of contrasts, so far away 
from any neutrality labels, I wanted to immerse myself in the immensity 
of diversity of this country. I wanted to share its culture and the means by 
which these individuals produce, live, and use that culture. 
I must confess that in the meantime, not without irony, I wanted to share a 
feeling: I think / know that it’s much easier to be gay in Switzerland, than 
foreign. This was the starting point; after all, Difference, just like Beauty, is 
in the eye of the beholder.

Among others, I’d like to highlight some of the titles of this programme. It’s 
with immense pleasure that I screen Die blaue Stunde, by Marcel Gisler, and 
Katzenball, by Veronika Minder; I am also thrilled to have them in Lisbon.
I reprogrammed one of the best short animations ever screened at this 
Festival: la différence, by Rita Küng.
Daniel Schmid – le chat qui pense, by Benny Jaberg and Pascal Hofmann is a 
documentary which reveals the fascinating universe of this filmmaker, who 
is a contemporary to Fassbinder and Werner Schroeter; and to show his own 
work I programmed Beresina.
And to close this cycle: Die Schweizermacher, by Rolf Lyssy. Playing with the 
givens of a common comedy, this feature is genius in its details, subtlety, 
with a humour that transports us out of our comfort zones and draws a 
portrait of the Swiss which goes beyond stereotypes. A Swiss cinema gem, 
not to be missed.

Have fun.

*Founder of the Lisbon Gay and Lesbian Film Festival
Guest Programmer

Celso Junior*
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Portugal é um país culturalmente deficiente. Sei que a afirmação pode 
parecer intempestiva e exagerada. Garanto-vos, no entanto, que a escrevo 
não só de consciência tranquila, como sob a experiência de vinte anos de 
trabalho na área cultural (e em vertentes tão distintas como a criação, a 
produção e a programação).
Dar um passo, pequeno que seja, para fazer nascer um qualquer 
gesto cultural é tarefa monstruosa. Quando tentamos fazê-lo na área 
específica em que a Associação Cultural Janela Indiscreta tem trabalhado 
preferencialmente (leia-se queer ou LGBT, se preferirem), então a 
monstruosidade revela contornos assustadoramente titânicos. 
Confesso também que o meu limite de paciência começa a esgotar-se 
sempre que ouço aquelas bem-intencionadas defesas de que chegará um 
dia em que já não seja preciso realizar festivais de cinema gay e lésbico 
ou marchas do orgulho. Como se tudo isto fosse um mal necessário e 
provisório, apenas até “as pessoas nos aceitarem”, em vez da expressão 
natural de uma identidade que tem direito a ter voz, sem censuras 
ou – o que a mim, definitivamente, me irrita mais – paternalismos 
condescendentes.
Pois sim, acho muito bem. Mas, já agora, vamos acabar também com o 1.º 
de Maio e o 25 de Abril? Para quê celebrar publicamente uma democracia 
que é um dado adquirido? E aproveitemos o balanço e acabemos também 
com os outros festivais de cinema temáticos. Porque há-de haver festivais 
de cinema de terror ou fantástico ou de animação? Para quê festivais só 
de curtas ou de documentários ou só de um determinado país? E não nos 
fiquemos por aí: que os festivais não sejam só de cinema ou teatro ou música 
mas sim de todas as artes, sem segregação de qualquer espécie. Está bem 
assim?
A verdade é que não ouvi até hoje ninguém pôr em causa a existência de 
outras manifestações culturais que se dediquem a um “género” específico… 
a não ser no nosso caso. E parece incrível que, nos dias de hoje (até parece 
que já nos podemos casar), se continue a ouvir este tipo de argumentos, 
digo-o uma vez mais, bem-intencionados. Mas eu ouço-os. Não todos os 
dias, mas quase. E definitivamente com bastante mais frequência do que 
seria saudável para o nosso comportamento enquanto cidadãos esclarecidos. 
Diria mesmo, civilizados.
Dir-se-ia que até agora falei de duas coisas distintas: a deficiência cultural 
portuguesa e os obstáculos que ainda se erguem às manifestações – culturais 
ou outras – queer. Talvez porque o Espaço da Memória / Queer Memory 
(EM/QM) acabe por tentar debelar estas duas condicionantes. Para já, 
trata-se de um espaço de preservação, reflexão e documentação da memória 
queer (com uma preocupação permanente com o que a isso diz respeito em 
termos nacionais). Depois, porque se trata de um evento multidisciplinar 
que, ao longo de sete dias, proporciona uma variada oferta cultural 
absolutamente gratuita. Gratuita para o público, entenda-se. Porque para 
uma estrutura de programação custa sempre dinheiro. E, no nosso caso, 
nem todo ele facilmente “contabilizável”, se considerarmos que a quase 
totalidade da equipa trabalha em regime de voluntariado, sem qualquer tipo 
de remuneração (eu incluído).
No que diz respeito ao EM/QM, creio que estamos a desenvolver um 
trabalho pioneiro. Depois da tímida primeira experiência em 2009, 
regressamos este ano com uma programação mais ambiciosa e exigente: 
uma performance teatral, um concerto de música, uma performance 
de dança, quatro exibições cinematográficas (que incluem dois clássicos 
maiores da história do cinema), a criação de uma vídeo-instalação, uma 

Portugal is culturally handicapped. I know this might sound ill-
tempered and exaggerated. However, I guarantee you that I write 
it quite consciously, and with an experience of twenty years in the 
cultural area to support it – working in as different fields as artistic 
creation, production and programming. 
To risk a step, as small as it may be, to bring a cultural gesture to life is 
a monstrous task. And when we try to do it in the field in which Janela 
Indiscreta Cultural Association works preferentially – meaning the 
queer or LGBT field, if you prefer – then the monstrosity becomes a 
titanic feat.
And I admit that my patience is starting to run out each time I hear 
those well intentioned speeches about how one day we will not need 
gay and lesbian film festivals or pride parades. As if all of them were 
a necessary and transient evil, just until “people accept us”, instead of 
being a natural expression of identities that have a right to their own 
voices, uncensored and – which definitely irritates me the most – 
without condescending paternalisms. 
Very well, I am all for it. But, in that case, let us cancel the May 1st 
and April 25th celebrations as well? Why should we have national 
celebrations of a democracy which we already take for granted? 
And, since we are at it, let us also end other thematic film festivals. 
Why should there be Horror, Fantasy or Animation festivals? Why 
shorts-only or documentary-only festivals? Or even showcasing a 
single country? And let’s not stop there: may all festivals not restrict 
themselves to film, theatre or music, but instead include all the arts, 
without any kind of segregation. Is that okay?
The truth is I have never heard until today anybody questioning the 
existence of other cultural events that dedicate themselves to a specific 
“genre”… except for our case. And it seems unbelievable that still 
today (it seems like we can even get married now) we keep hearing this 
type of arguments, I say it again, well intentioned. But I hear them.  
Not every single day, but almost. And definitely much more often  
than would be reasonable for our attitude as enlightened citizens.  
I would even say civilized. 
You can say that I have been talking about two different things: the 
Portuguese cultural handicaps and also the obstacles that still exist 
to queer expressions – cultural or others. Maybe I talk about this 
because Espaço da Memória / Queer Memory (EM/QM) is intent 
on overcoming these difficulties. First of all, it is a space for the 
preservation, discussion and documenting of queer memory (with 
a permanent focus on what it implicates in terms of our country). 
Secondly, because it is a multidisciplinary event that, in the course of 
a week, presents a large diversity of cultural offers, which are all for 
free. Free for the audience of course. For the organizers it always has 
a cost. And in our case, not all of that is accounted for, since nearly 
all the members of the team work as volunteers, without any type of 
remuneration (me included).
In what concerns EM/QM, I believe that we are doing a pioneer 
work. After a first shy attempt in 2009, we return this year with a 
more ambitious and demanding program: a theatre performance, a 
music concert, a dance performance, four film screenings (including 
two major classics in the History of Cinema), the creation of a video 
installation, an exhibit and also several gatherings between our guests 
and the audience regarding the different activities. And I repeat: all 

SEND IN THE CLOWNS… 

Luís Assis*
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exposição e vários encontros dos nossos convidados com o público a 
propósito das várias actividades. E, repito, todas elas de acesso gratuito para 
quem nos visitar durante os sete dias em que decorre o EM/QM.
Mas o projecto para este ano era, de início, ainda mais ambicioso: desde a 
publicação de um catálogo/revista independente com artigos de fundo e 
textos de reflexão até espectáculos com artistas internacionais convidados.
Por isso mesmo, decidimos submeter uma candidatura aos apoios pontuais da 
Direcção-Geral das Artes, que abriram a 13 de Janeiro de 2010. Para nossa 
surpresa, no entanto, a candidatura foi liminarmente excluída da apreciação, 
não chegando sequer a ser avaliada e pontuada pelo júri, uma vez que o nosso 
projecto se destinava ao segundo semestre de 2010.
Justificava-se essa não apreciação com a legislação vigente, embora nela 
não exista qualquer especificação de que as candidaturas devem contemplar 
o semestre imediatamente a seguir ao fim do prazo de abertura dos 
procedimentos para a atribuição de apoios (mas apenas que os projectos 
devem ter uma duração máxima de seis meses).
Mais, o próprio regulamento do concurso diz que: “O objecto dos contratos 
deve ser integralmente executado no decurso do ano civil de atribuição do 
apoio financeiro […]”. Ou seja, não é possível defender que estes apoios 
só podem ser considerados para o primeiro semestre, quando a própria 
legislação defende que os projectos apoiados podem ser desenvolvidos até ao 
final do ano civil em causa.
Além disso, não existiu uma única referência acerca do período de execução 
das candidaturas em toda a informação disponibilizada no sítio da Direcção-
Geral das Artes.
Chamaram-nos a atenção para o facto de que essa condicionante se 
encontrava explicitada nos esclarecimentos de “perguntas frequentes”. 
Adianto eu: único sítio onde essa condicionante se encontrava explicitada e 
apenas depois de 27 de Janeiro, altura em que o documento (um PDF que 
não é de consulta obrigatória, nem tem carácter de regulamento ou lei) foi 
rectificado com esse esclarecimento, 14 dias depois de aberto o prazo para a 
apresentação das candidaturas e a uns meros 6 dias do fecho do mesmo.
Importa ainda acrescentar que os procedimentos para a atribuição de 
apoios, que deveriam ter sido abertos entre Outubro e Dezembro de 2009, 
tiveram o seu aviso de abertura a 8 de Janeiro de 2010, estipulando o Prazo 
de apresentação das candidaturas de 13 de Janeiro a 2 de Fevereiro. Tendo 
em conta os procedimentos obrigatórios subsequentes, esta situação fazia 
prever a comunicação das propostas de decisão para meados de Março, altura 
em que já estaria inutilizada metade do referido semestre que estes apoios 
pretendiam contemplar.
Mas a situação torna-se ainda mais grave quando o prazo de 30 dias úteis 
para a apreciação e avaliação das candidaturas é afinal prorrogado por 
aproximadamente mais outros 30 dias úteis, comunicando a Direcção-Geral 
das Artes as propostas de decisão apenas em finais de Abril. 
O mais irónico de tudo isto é que, tendo em conta o período de consulta 
a que a lei obriga (e que, uma vez mais, foi prorrogado para além do prazo 
legal), os resultados finais foram tornados públicos e oficiais apenas a 30 
de Junho. A considerar que os projectos contemplados precisem de facto 
do dinheiro do Estado para serem executados, então eles só poderão ser 
desenvolvidos durante o segundo semestre de 2010 (razão da nossa exclusão 
da apreciação).
Há qualquer coisa de inevitavelmente circense em tudo isto (eu diria mesmo 
de quase clownesco).
Confesso que não consigo deixar de ver a edição deste ano do EM/QM 
como um pequeno milagre. Conseguir apresentar a programação que temos 
para vos oferecer, sem qualquer tipo de orçamento real (e que, por ser 
gratuita, não nos dará qualquer retorno financeiro), só é possível graças 
à generosidade e cumplicidade de algumas pessoas e instituições que se 
disponibilizaram a colaborar connosco.
E não posso deixar de manifestar o imenso orgulho que sinto por poder 
contar com colaborações cúmplices como as de Luís Miguel Cintra (um dos 
mais prestigiados encenadores e actores portugueses, e que tenho o prazer 
de considerar um dos meus mais queridos amigos), Lia Gama (brilhante 
actriz, por quem nutro a mais sincera admiração desde há longos anos) ou 
Perfecto E. Cuadrado (um dos mais notáveis defensores e preservadores da 
memória de Cesariny e do Surrealismo Português).
A eles e a todos os outros, obrigado. Algumas deficiências resolvem-se assim.

*Programador

of these are free for whoever decides to visit us during the seven days that 
EM/QM spans through. 
But this year’s project was even more ambitious in the beginning: from 
publishing an independent catalogue/magazine with special articles and 
critical texts, as well as shows with international guest artists. 
For that reason, we decided to submit an application to the first of the two 
subvention programs for isolated projects of the Direcção-Geral das Artes 
/ DGA (Government department for the Arts), which opened on January 
13th, 2010. To our surprise, our application was immediately excluded 
from the contest, without ever being evaluated by the jury, since our 
project was meant to take place in the second semester of 2010.
This exclusion was justified with the current legislation, even if it does 
not contain any specification whether the applications must refer to the 
semester immediately following the deadline of the call for applications – 
but only that the projects cannot last more than six months.
Moreover, the legislation says: “The object of the contracts must take place 
in its entirety in the course of the civil year in which the financial support 
is given […]”. Meaning that it is not possible to defend that these grants 
only refer to the first semester when the rules themselves say that they can 
be developed until the end of each year.
Besides that, there was not a single reference to the time of execution of 
the projects in the entire information available in the DGA website.
We were told that this specification in particular was explained in the 
FAQs section of the website. I can add that it was the only place where this 
rule was mentioned, and only after January 27th, day when the document 
(a PDF file which is not of mandatory consultation and has no character of 
law) was changed with this specification, 14 days after the opening of the 
call, and only 6 days before its deadline.
I should also add that the procedures for application, which should have 
opened between October and December of 2009, had their opening 
announcement on January 8th 2010, stipulating that the applications could 
be submitted between January 13th and February 2nd. Taking into account 
the necessary procedures that always follow, the decision proposals would 
not be communicated until mid-March, meaning that half of the semester 
that the activities referred to would have passed already by then.
But the situation got even worse when the period of 30 business days for 
the evaluation of the applications was extended for roughly another 30 
business days, delaying the communication of the decision proposals to  
the end of April.
The most ironic about all this is that if we account for the consultation 
period mandated by law (which once again was extended beyond the legal 
period), the final results were made public only by June 30th. Considering 
that the projects that were awarded support from the Government really 
need that support to take place, they will necessarily happen during the 
second semester of 2010 – which was the reason for our proposal to be 
excluded. 
There is something inevitably circus-like in all of this (I would even say 
clown-like).
I admit that I cannot stop seeing this year’s edition of EM/QM as a small 
miracle. To be able to present the program we have to offer without any 
real budget (and which being free for the audience, means we will not have 
any profits from it) is only possible due to the generosity and complicity of 
a few individuals and institutions that accepted to collaborate with us. 
I cannot avoid showing my deepest pride for being able to count on 
collaborations such as that of Luís Miguel Cintra (one of the most 
respected stage directors and actors in Portugal, and who I have the 
pleasure of considering one of my most cherished friends), Lia Gama 
(brilliant actress for whom I have nurtured the most sincere admiration 
for many years), and Perfecto E. Cuadrado (one of the most remarkable 
defenders of the memory of Mário Cesariny and of the Portuguese 
Surrealism).   
To them and to all the others, thank you. Some handicaps are solved  
this way. 

*Programmer
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JÚRI 
DA SECÇÃO COMPETITIVA PARA A MELHOR LONGA-METRAGEM

BEST FEATURE FILM COMPETITION SECTION  
JURY

Rita Blanco

Rita Blanco nasceu em Lisboa em 1963. Terminou o 
Curso de Formação de Actores do Conservatório Nacional 
em 1985. Divide a sua actividade entre o teatro, o cinema 
e a televisão. No teatro, trabalhou com os encenadores 
Luís Miguel Cintra, João Canijo, Miguel Guilherme, 
António Pires, José Nascimento, Adriano Luz, Ana 
Támen, José Pedro Gomes e Fernando Gomes. Em 
1991, foi nomeada para o Prémio Garrett para a Melhor 
Interpretação Feminina na peça Nunca Nada de Ninguém, 
de Luísa Costa Gomes. Em cinema, trabalhou com João 
Canijo, João Botelho, Markus Heltschl, João Mário 
Grilo, José Nascimento, Manoel de Oliveira, Patrícia 
Mazoui, João César Monteiro, Patrícia Plattner, Jorge 
Silva Melo e Claude D’Anna. Em 2002, recebeu o Globo 
de Ouro na Categoria de Melhor Actriz de Cinema, com 
o filme Ganhar a Vida, de João Canijo. A sua participação 
em séries televisivas ficou marcada pelas suas actuações 
em Médico de Família, A Minha Sogra é uma Bruxa, Querido 
Professor e Conta-me como Foi. Participou ainda na Noite da 
Má Língua e em vários projectos de Herman José. 

José Luís Peixoto

José Luís Peixoto nasceu em 1974 em Galveias, distrito 
de Portalegre. Licenciou-se em Línguas e Literaturas 
Modernas, na variante de Inglês e Alemão, na 
Universidade Nova de Lisboa. É autor de romances, livros 
de poemas, peças de teatro e colaborações artísticas nas 
áreas da dança, música, artes plásticas, fotografia, etc. 
Em 2000, estreou-se com a ficção Morreste-me, publicada 
em edição de autor. Nesse mesmo ano, publicou o 
romance Nenhum Olhar (Prémio José Saramago 2001). 
Publicou ainda A Criança em Ruínas (poesia, 2001), Uma 
Casa na Escuridão (romance, 2002), A Casa, a Escuridão 
(poesia, 2002), Antídoto (prosa, 2003), Cemitério de 
Pianos (prosa, 2006) e Cal (2007), que reúne poesia, 
contos e uma peça de teatro. Tem textos publicados em 
inúmeras revistas portuguesas e estrangeiras. Assina 
colunas regulares em várias publicações portuguesas 
e estrangeiras. A sua obra literária recebeu diversos 
prémios e encontra-se traduzida em vinte idiomas.

José Luís Peixoto

(Foto: Carlos Ferreira)

Rita Blanco

Rita Blanco

Rita Blanco was born in 1963 in Lisbon, Portugal. She 
graduated as an Actress at the National Conservatory in 
1985. She splits her activity between theatre, film, and 
television. In theatre, she worked with stage directors Luís 
Miguel Cintra, João Canijo, Miguel Guilherme, António 
Pires, José Nascimento, Adriano Luz, Ana Támen, José 
Pedro Gomes, and Fernando Gomes. In 1991, she was 
nominated for the Garrett Award for Best Actress, in 
the play Nunca Nada de Ninguém, by Luísa Costa Gomes. 
In cinema, she worked with directors João Canijo, 
João Botelho, Markus Heltschl, João Mário Grilo, José 
Nascimento, Manoel de Oliveira, Patrícia Mazoui, João 
César Monteiro, Patrícia Plattner, Jorge Silva Melo, and 
Claude D’Anna. In 2002, she was awarded a Portuguese 
Golden Globe for Best Actress, in the film Ganhar a Vida, 
by João Canijo. Some of her most notable participations 
in television series are Médico de Família, A Minha Sogra é 
uma Bruxa, Querido Professor, and Conta-me como Foi. She also 
participated in Noite da Má Língua, and in several projects 
by Portuguese comedian Herman José.

José Luís Peixoto

José Luís Peixoto was born in 1974 in Galveias, Portalegre 
district, in Portugal. He graduated in Modern Languages 
and Literature, specializing in English and German, 
at Universidade Nova de Lisboa. He is the author of 
novels, poetry, theatre, and has collaborated in dance, 
music, visual arts, and photography projects. In 2000 he 
published by his own means, Morreste-me. In that same 
year, he published the novel Nenhum Olhar (2001 José 
Saramago Award). Since then he published A Criança 
em Ruínas (poetry, 2001), Uma Casa na Escuridão (novel, 
2002), A Casa, a Escuridão (poetry, 2002), Antídoto (prose, 
2003), Cemitério de Pianos (prose, 2006), and Cal (2007), a 
compilation of poetry, short stories, and a theatre play. He 
has published articles in numerous Portuguese and foreign 
magazines. He is also a regular columnist in several 
Portuguese and foreign publications. His literary work has 
been awarded several prizes and is translated into twenty 
languages.
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Thomas Abeltshauser

Thomas Abeltshauser nasceu em 1974 e vive em Berlim. 
É Jornalista e Crítico de Cinema freelancer, escrevendo 
para vários jornais e revistas alemãs, incluindo as revistas 
mensais de temática gay Männer, Sissy – Homosexual’s 
Film Quarterly, e também para as edições holandesa e 
internacional da revista Winq, para a qual entrevistou um 
número alargado de realizadores queer, desde Almodóvar 
a John Waters. Estudou Cinema e Jornalismo na Freie 
Universität de Berlim, e fez tese de licenciatura sobre 
o star system dos filmes de John Waters. É também o 
editor online do site dos Prémios de Cinema Europeu 
(europeanfilmawards.eu), e escreve sobre cinema, 
televisão, cultura pop, sociedade e viagens para  
publicações como a Vanity Fair, Neon, Ray e o jornal 
alemão Die Welt. O seu trabalho pode ser acompanhado 
em www.filmjournalist.de.

Gorka Cornejo

Gorka Cornejo nasceu em San Sebastián, Espanha,  
em 1979. Licenciado em História, Gorka orienta a  
sua actividade profissional para o Cinema, trabalhando 
inicialmente como Jornalista e Escritor. Combinando  
a sua formação e os seus interesses pessoais, é Professor 
em diversos centros, leccionando História do Cinema e 
Música para Cinema, uma das suas grandes paixões. É 
autor da obra Historia general de la Música de Cine, assim 
como de outros estudos e artigos publicados em revistas 
da especialidade nas quais colabora. Paralelamente à sua 
carreira como Realizador e Guionista, trabalha na área 
do Cinema e da Televisão como Assistente de Realização 
e de Guião. Com a sua primeira curta-metragem como 
realizador, Yo sólo miro, participou em mais de 80 festivais 
internacionais, entre eles o Queer Lisboa 13, em 2009, 
no qual ganhou o Prémio do Público para Melhor Curta-
Metragem. Actualmente dedica-se aos últimos preparativos 
para realizar a sua segunda curta-metragem.

Thomas Abeltshauser

Gorka Cornejo

Thomas Abeltshauser

Thomas Abeltshauser was born in 1974. He is a Berlin 
based freelance Journalist and Film Critic writing for 
various German newspapers and magazines including gay 
monthly Männer, Sissy – Homosexual’s Film Quarterly and both 
the international and Dutch edition of Winq for which he 
interviewed numerous queer filmmakers from Almodóvar 
to John Waters. He studied Film and Journalism at Freie 
Universität Berlin and majored with a thesis on John Waters’ 
star system. He is also the online editor of the European 
Film Awards website (europeanfilmawards.eu) and writes 
about film, television, pop culture, society and travel for 
magazines like Vanity Fair, Neon, Ray and national newspaper 
Die Welt. You can follow his work at: www.filmjournalist.de.

Gorka Cornejo

Gorka Cornejo was born in San Sebastián, Spain, in 1979. 
Graduating in History, Gorka directed his professional 
activity towards Cinema, working initially as a Journalist 
and Writer. Bringing together both his academic degree 
and personal interests, he is a Professor in several schools, 
teaching Cinema History and Music for Cinema, one of his 
great passions. He is the author of the book Historia general 
de la Música de Cine, and numerous essays and articles in 
speciality magazines with which he collaborates. Alongside 
his career as a Film Director and Scriptwriter, he works 
for Cinema and Television as Director and Script Assistant. 
His first short film Yo sólo miro, was selected for over 80 
international festivals, among them Queer Lisboa 13, in 
2009, where it won the Audience Award for Best Short 
Film. He is currently preparing his second short film. 

Michèle Philibert

Directora Artística e Programadora de Cinema, há 22 
anos que Michèle Philibert desenvolve o seu trabalho 
no sudeste de França promovendo projectos artísticos e 
culturais pluridisciplinares. Em 1998 criou em Marselha 
a Associação MPPM (Projectos em Movimento) que 
desenvolve criações nas áreas da música contemporânea, 
cinema, fotografia, artes plásticas, performance e poesia. 
Organiza ainda, ao serviço de instituições, manifestações 
como “Mulheres e Globalização”, que teve lugar na cidade 
de Marselha em 1999. Em 2002 cria, com Florence 
Fradelizi, o Festival de Cinema REFLETS (Reflexos 
dos filmes de hoje para pensar o amanhã) de temática 
LGBT, cujo um dos principais eixos é o destaque dado ao 
público jovem e adolescente. Organizado pela MPPM, o 
Festival apresenta ainda, paralelamente aos filmes, uma 
programação que traduz as restantes áreas artísticas de 
trabalho da Associação. A nona edição do REFLETS está 
prevista para Maio de 2011.

Michèle Philibert

Michèle Philibert

Artistic Director and Film Programmer, Michèle Philibert 
develops her works in the southeast of France by promoting 
artistic and cultural multidisciplinary projects. In 1998 she 
created the MPPM (Projects in Movement) in Marseille;  
it develops projects in the areas of contemporary music, 
film, photography, fine arts, performance and poetry.  
It also organizes events for third parties, such as “Women 
and Globalization”, which took place in Marseille in 1999. 
In 2002 she created with Florence Fradelizi the Film 
Festival REFLETS (Reflections of movies from today to 
think about tomorrow), with a focus on LGBT themes, 
as well as an emphasis on young and teenage audiences. 
Organized by MPPM, the Festival presents not only movies 
but also a program that includes other artistic areas that the 
Association works on. The ninth edition of REFLETS will 
take place in May of 2011.
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Veronika Minder 

Curadora, Realizadora e mulher de cultura, Veronika 
Minder nasceu em 1948. Actualmente reside e trabalha em 
Berna, na Suíça. Está envolvida em vários eventos culturais, 
e tem sido uma das principais influências na cena cultural 
de Berna nos últimos 40 anos. Durante os seus estudos – 
História da Arte, Arqueologia e Edição Literária– participou 
(sob a influência dos movimentos hippie e do flower-power da 
altura) na eleição para Conselheiro Municipal de 1971, com 
o lema: “Um coração vermelho para uma Berna verde”. Após 
terminar a Licenciatura no final dos anos 1970, trabalhou 
numa loja de discos, organizou eventos, desfiles de moda 
e concertos. A partir de 1988 esteve envolvida na cena 
cinematográfica de Berna durante 12 anos. Como Directora 
do Kellerkino e, mais tarde, do Kino Cosmos, foi uma das 
principais instigadoras de Festivais e retrospectivas, como 
por exemplo o FrauenFilmTage Schweiz (Festival de Cinema 
de Mulheres que se chama agora NouVelles), o Queersicht 
(Festival de Cinema Gay e Lésbico) e o Zauberlaterne Bern 
(filmes para crianças). Desde 2001 tem trabalhado como 
Consultora Cultural e Curadora em Museus, Produções de 
Música e Teatro, e Festivais na Suíça e Alemanha. Em 2001 
iniciou a pesquisa para o seu documentário Katzenball, o qual 
estreou em 2005 com grande sucesso, tanto a nível nacional 
como internacional. O filme recebeu vários prémios, entre 
os quais o Teddy Award do Festival de Cinema de Berlim, e o 
prémio Zürcher and Berner. Em 2007 foi uma das Curadoras 
do Transformer Festival em Biel, e foi curadora da exposição 
“Sexar beit” (“Sex Work”), no Forum Kornhaus em Berna.

Rui Pedro Tendinha

Jornalista de Cinema desde 1993, já foi consultor dos canais 
Telecine e fez programas de Cinema para a SIC Comédia, 
RTP, SIC Radical e SIC Mulher. É neste momento o 
especialista de Cinema do programa Mundo das Mulheres, na 
SIC Mulher. Desde a primeira edição do Estoril Film Festival 
que é um dos responsáveis da programação. Recentemente, 
terminou o seu segundo documentário, ACREDITADOS, 
um olhar sobre o interior de um Festival de Cinema. Vive 
em Lisboa e integra a Direcção da FIPRESCI, a Federação 
Internacional de Críticos de Cinema, como Chefe de 
Departamento.

Adília Godinho

Adília Godinho é Jornalista na RTP desde 1992. Realizou 
várias reportagens premiadas na área da saúde. Foi repórter 
em vários cenários de conflito como Bósnia e Herzegovina 
(1996), Guiné-Bissau (1998) e Timor-Leste (2001). 
É coordenadora de informação, tendo coordenado os 
Noticiários na RTPN, Jornal 2 e Telejornal. Foi editora da 
Sociedade, e é desde 2003 a editora de Artes da RTP.

Rui Pedro Tendinha

Film Journalist since 1993, he was consultant for the 
Telecine cable channels and was responsible for film TV 
programmes for SIC Comédia, RTP, SIC Radical, and SIC 
Mulher. Currently, he is Film Critic for Mundo das Mulheres 
TV show on SIC Mulher. He has been a programmer for 
the Estoril Film Festival since its first edition. He recently 
completed his second documentary, ACREDITADOS, a look 
upon the inside of a Film Festival. He lives in Lisbon and 
is Head of Department as part of the Directors Board of 
FIPRESCI, the International Federation of Film Critics. 

Adília Godinho

Adília Godinho is a Journalist for RTP Public Television 
since 1992. She directed several award-winning reportages 
on health issues. She was a reporter in several conflict 
scenarios, such as Bosnia and Herzegovina (1996), Guinea-
Bissau (1998), and East Timor. She is a news coordinator, 
having directed the News Broadcasts for RTPN, Jornal 2, 
and Telejornal. She was Society editor and, since 2003, has 
been Arts editor for RTP. 

Veronika Minder 

Rui Pedro Tendinha

Adília Godinho

Veronika Minder 

Curator, Filmmaker and woman of culture, Veronika 
Minder was born in 1948, and lives and works in Bern, 
Switzerland. She is involved in many different cultural 
events and has been one of the main influences on the Bern 
cultural landscape for over 40 years. During her studies - 
History of Art, Archeology, and Publishing - she took part 
(under the influence of the Flower-Power and the Hippie 
movements at the time) in the election for City Council in 
1971 with a program called: “A red heart for a green Bern”. 
After her graduation in the end of the 1970s she worked in 
a co-op record shop, organized events, fashion shows, and 
concerts. From 1988 on she was for 12 years deeply involved 
in the Bern cinema scene. As the managing director of the 
Kellerkino, and later the Kino Cosmos, she is one of the 
main instigators of many festivals and retrospectives, as 
for example the FrauenFilmTage Schweiz (a Women Film 
Festival later called NouVelles), Queersicht (a Gay and 
Lesbian Film Festival) and the Zauberlaterne Bern (films for 
children). Since 2001 she has worked as Cultural Adviser 
and Curator for Museums, Music and Theater Productions, 
and Festivals in Switzerland and Germany. In 2001 she 
started the research for her documentary Katzenball (Le Bal 
des Chattes Sauvages) which was released in 2005 with big 
success, both nationwide and internationally. The movie 
was awarded several prizes, such as the Teddy Award of the 
Berlinale, and the Zür cher and Berner movie award. In 2007 
she was one of the curators of the Transformer Festi val in 
Biel and curated several rooms and the support program 
for the exhibition “Sexar beit” (“Sex Work”), at the Forum 
Kornhaus in Bern.

JÚRI 
DA SECÇÃO COMPETITIVA PARA O MELHOR DOCUMENTÁRIO

BEST DOCUMENTARY COMPETITION SECTION  
JURY
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DO COMEÇO AO FIM 
FROM BEGINNING TO END

FILME DA NOITE DE ABERTURA
OPENING NIGHT FILM

DO COMEÇO AO FIM 
FROM BEGINNING TO END

Realização  
Director

Aluizio Abranches

Brasil / Brazil

2009 

96’

Longa-Metragem de Ficção
Feature Film

Cor / Colour

35mm

v. o. portuguesa legendada em 
inglês

Guião 
Screenplay

Aluizio Abranches

Montagem  
Editing

Fábio S. Limma

Fotografia 
Photography

Ueli Steiger

Produção 
Production

Fernando Libonati,  
Aluizio Abranches, Marco Nanini

Direcção de Produção 
Production Management

Cindy Duarte,  
Samantha Mytrano

Cenografia 
Set Design

Bruno Schmidt,  
Lulu Continentino

Música 
Music

André Abujamra

Som  
Sound

Pedro Sá

Intérpretes 
Cast

Julia Lemertz, Fábio Assunção, 
Jean Pierre Noher, João Gabriel 
Vasconcelos, Rafael Cardoso

www.widemanagement.com

www.docomecoaofim.com.br

Uma história de amor incondicional, passada entre o Rio de 
Janeiro e Buenos Aires, entre Francisco e Thomas, meios-
irmãos. O filme aborda toda a sua infância num ambiente 
familiar acolhedor, o seu crescimento e adolescência, quando 
eles se apercebem da verdadeira natureza que os liga…

An unconditional love story between Francisco and 
Thomas, half brothers. Set in Rio de Janeiro and Buenos 
Aires, the film covers their childhood in a loving family 
environment and their coming of age, when they realize the 
true affection that bonds them…

Sexta-feira Friday 17 · Sala 1, 21h00 Sábado Saturday 18 · Sala 1, 17h00

20



Aluizio Abranches

BIOFILMOGRAFIA

Aluizio Abranches estudou Economia antes de se licenciar em 
Estudos de Cinema na Escola de Cinema de Londres durante os 
anos 1980, onde realizou as suas primeiras curtas-metragens. 
Viveu em Paris e Los Angeles, produziu dois documentários e uma 
longa-metragem chamada Carlota Joaquina, Princesa do Brasil (1995), 
realizada por Carla Camurati. A sua primeira longa-metragem como 
realizador foi uma obra experimental chamada Um Copo de Colera 
(1998). Em 2002, realizou a sua segunda longa-metragem, As Três 
Marias, que foi seleccionada para a secção Panorama da Berlinale, 
Festival de Cinema de Berlim. Do Começo ao Fim (2009) é a sua 
terceira longa-metragem. 

BIOFILMOGRAPHY

Aluizio Abranches studied Economics before taking up Film Studies 
at the London Film School in the 1980s, where his first short films 
were made. He lived in Paris and Los Angeles and produced two 
documentaries and one feature, Carlota Joaquina, Princesa do 
Brasil (1995) directed by Carla Camurati. His first feature film was 
an experimental piece called Um Copo de Colera (1998). In 2002 
he directed his second feature film As Três Marias, selected for 
the Panorama section of the Berlinale, Berlin Film Festival. From 
Beginning To End (2009) is his third feature.

2009

Do Começo ao Fim 
Longa-Metragem de Ficção 
Feature Film

2002

As Três Marias 
Longa-Metragem de Ficção 
Feature Film

1998

Um Copo de Colera
Longa-Metragem de Ficção 
Feature Film
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PLEIN SUD 
GOING SOUTH

PLEIN SUD 
GOING SOUTH

Realização 
Director
Sébastien Lifshitz

França 
France

2009 

90’

Longa-Metragem de Ficção 
Feature Film 

Cor / Colour

35 mm

v. o. francesa legendada  
em inglês

Guião 
Screenplay

Stéphane Bouquet,  
Vincent Poymiro,  
Sébastien Lifshitz

Montagem 
Editing

Stéphanie Mahet

Fotografia 
Photography

Claire Mathon

Produção 
Production

Alexandra Henochsberg,  
Judith Nora

Direcção de Produção 
Production Management

Benjamin Lanlard

Música Original 
Original Music

John Parish, Marie Modiano, 
Jocelyn Pook 

Intérpretes 
Cast

Yannick Renier, Léa Seydoux, 
Nicole Garcia, Théo Frilet,  
Pierre Perrier

www.advitamdistribution.com

www.mk2.com 

Num Verão, Sam, de 27 anos, faz uma viagem de carro para 
o sul no seu Ford. Na estrada, o acaso leva-o a encontrar 
Mathieu e a sua irmã, Léa. Léa é linda, voluptuosa e  
feminina. Ela gosta de homens, e Mathieu também.  
Na sua viagem até Espanha, mais longa por evitarem  
as auto-estradas, vão ter oportunidade de se conhecer,  
discutir e amar. Mas Sam tem um segredo, uma ferida  
antiga que provoca uma distância entre ele e os outros.  
Para ele, esta viagem tem um único objectivo: encontrar  
a sua mãe, de quem foi separado ainda em criança.

During a summer, 27 year old Sam takes a road trip to the 
south in his Ford. On the road, by chance, he meets Mathieu 
and his sister Léa. Léa is beautiful, voluptuous and feminine 
to the bone. She loves men, as does Mathieu. On this long 
journey to Spain, staying far away from highways, they will 
get to know, confront and love each other. But Sam has a 
secret, an old scar which puts a distance between him and the 
others. For him this journey has one purpose only: finding 
his mother, from whom he was separated as a child.

Sábado Saturday 18 · Sala 1, 22h00

SESSÃO ESPECIAL
CENTREFOLD SCREENING

Com o apoio 
Sponsored by

O realizador Sébastien Lifshitz estará presente nesta sessão 
Director Sébastien Lifshitz will attend this screening 
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Sébastien Lifshitz

BIOFILMOGRAFIA

Sébastien Lifshitz nasceu em 1968 em Paris. Entre 1987 e 1993 estuda 
História da Arte na École du Louvre e na Universidade de Paris I. 
Em 1990 foi Assistente de Bernard Blistène, conservador de Arte 
Contemporânea do Centre Pompidou para exposições de Richard 
Artschwager, Edward Ruscha e Andy Warhol. Em 1992 foi Assistente 
da Fotógrafa Suzanne Lafont. Em 1994 realizou a sua primeira curta-
metragem, Il Faut que Je l’aime. Em 2000 realiza a longa-metragem 
Presque Rien, que foi seleccionada para mais de 50 Festivais 
Internacionais. Wild Side (2004), venceu o Teddy Award para Melhor 
Longa-Metragem de Ficção. 

BIOFILMOGRAPHY

Sébastien Lifshitz was born in Paris in 1968. From 1987 to 1993 he 
studied Art History at the École du Louvre and at Paris University I.  
In 1990 he was Assistant to Bernard Blistène, Curator for 
Contemporary Art at the Centre Pompidou of Modern Art in Paris, 
including shows of Richard Artschwager, Edward Ruscha, and Andy 
Warhol. In 1992 he became Assistant to Photographer Suzanne 
Lafont. In 1994 he directed his first short film Il Faut que Je l’aime. 
In 2000 he directed his first feature Presque Rien, which was selected 
to over 50 International Film Festivals. Wild Side (2004) won the 
Teddy Award of the Berlinale for Best Fiction Feature. 

2009

Plein Sud 
Longa-Metragem de Ficção 
Feature Film

2008

Mon Faible Cœur 
Longa-Metragem de Ficção 
Feature Film

2007

Jour et Nuit
Curta-Metragem de Ficção 
Short Fiction

2004

Wild Side
Longa-Metragem de Ficção 
Feature Film

2002

La Traversée 
Longa-Metragem de Ficção 
Feature Film

2000

Presque Rien
Longa-Metragem de Ficção 
Feature Film

1999

Les Terres Froides
Longa-Metragem de Ficção 
Feature Film

1998

Les Corps Ouverts
Longa-Metragem de Ficção 
Feature Film

1995

Claire Denis, la Vagabonde
Documentário 
Documentary

1994

Il Faut que Je l’aime
Curta-Metragem de Ficção 
Short Fiction

23





SECÇÃO COMPETITIVA PARA A MELHOR  
LONGA-METRAGEM DE FICÇÃO 
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BOY

BOY

Realização 
Director

Auraeus Solito

Filipinas  
Philippines

2009

85’

Longa-Metragem de Ficção 
Feature Film 

Cor / Colour

Digibeta Pal

v. o. tagalog legendada em inglês

Guião 
Screenplay

Arturo Calo, Jimmy Flores 

Montagem  
Editing

Lawrence Fajardo, Keith Sicat

Fotografia 
Photography

Luis Quirino

Produção 
Production

Endi Balbuena, Auraeus Solito

Direcção de Produção 
Production Management

Endi Balbuena

Produção Executiva 
Executive Production

Jong de Castro, F. Del Castillo, 
Carlos Dequina, Mig Gomez,  
Jude Socrates

Direcção Artística 
Art Direction

Endi Balbuena

Música Original 
Original Music

Isha

Som 
Sound

Jobin Ballesteros

Intérpretes 
Cast

Aeious Asin, Noni Buencamino, 
Madeleine Nicolas, Aries Pena, 
Danton Remoto

www.wolfereleasing.com

www.boythemovie.com

Segunda-feira Monday 20 · Sala 1, 22h00 Sexta-feira Friday 24 · Sala 1, 17h00

Um jovem e promissor poeta observa alguns drag-queens e 
dançarinos de aluguer num bar gay local. Sentindo-se atraído 
por Aries – oriundo de uma parte desfavorecida da cidade –, 
decide vender a sua colecção de livros de banda-desenhada e 
de figuras de heróis para conseguir alugá-lo por uma noite. 
Consegue levá-lo para casa na noite de véspera de ano novo. 
Iniciam assim uma ligação frágil que nenhum dos dois tem 
a certeza se irá durar. Este é um filme romântico sobre 
os primeiros passos no amor de um rapaz sensível que vai 
aprendendo a ganhar confiança na sua sexualidade.

A young budding poet observes drag-queens and dancing 
rent-boys in a local gay bar one evening and finds himself 
attracted to Aries, who comes from a poorer part of town. 
Selling his action heroes and comic books so as to be able 
to afford Aries for one night, he buys Aries at the bar and 
brings him home for the New Year. The boys forge a fragile 
connection that neither of them is certain will last. This is a 
romantic tale of a sensitive boy who arrives at his first lesson 
about love and who learns to grow confidently into his own 
sexuality.
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Auraeus Solito

BIOFILMOGRAFIA

Um homem de dois mundos, oriundo de uma antiga linhagem de 
xamãs da ilha de Palawan e tendo crescido no coração de Manila, 
nos bairros de lata, o Cinema de Auraeus Solito reflecte estes 
diversos aspectos da sua identidade e meio envolvente. O seu 
primeiro documentário longo, Basal Banar – Sacred Ritual of Truth 
(2002), é uma redescoberta pessoal das suas raízes indígenas do 
sul de Palawan. A sua primeira longa-metragem de ficção,  
Ang Pagdadalaga ni Maximo Oliveros – The Blossoming of Maximo 
Oliveros (2005), explora os espaços do seu bairro de Sampaloc, 
como uma ode às ruas onde cresceu, através da história de um 
rapaz gay. As suas duas longas-metragens seguintes, Tuli (2005) e 
Pisay – Philippine Science (2007), fazem a ponte entre os universos da 
Magia, da Religião / Tradição e da Modernidade; e entre os mundos 
da Ciência, da Arte / Juventude e da Política.

BIOFILMOGRAPHY

A man of two worlds, coming from a lineage of the ancient 
Palawanon shamans and growing up in the heart of Manila, amidst 
the slums, Auraeus Solito’s films reflect these diverse aspects of 
his being and environment. His first feature documentary Basal 
Banar - Sacred Ritual of Truth (2002), is a personal rediscovery of his 
indigenous roots in Southern Palawan. His first fiction feature  
Ang Pagdadalaga ni Maximo Oliveros - The Blossoming of Maximo 
Oliveros (2005), explores the spaces of his neighbourhood; almost 
like an ode to the streets where he grew up in - the slums of 
Sampaloc -, amidst a story of a gay boy. His next two features Tuli 
(2005), and Pisay - Philippine Science (2007), bridge the worlds of 
Magic and Religion / Tradition and Modernity; Science and Art/ 
Youth and Politics.

2009 

BoY 
Longa-Metragem de Ficção 
Feature Film

2007

Pisay 
Longa-Metragem de Ficção  
Feature Film

2005

Tuli 
Longa-Metragem de Ficção  
Feature Film

2005

Ang Pagdadalaga ni Maximo 
Oliveros 
Longa-Metragem de Ficção  
Feature Film

2002

Basal Banar
Documentário  
Documentary

1998

Impeng Negro 
Curta-Metragem de Ficção  
Short Fiction

1995

Ang Maikiling Buhay ng Apoy, 
Act 2, Scene 2: Suring at ang 
Kuk-ok 
Curta-Metragem de Ficção  
Short Fiction

O rapaz raro

Há poucos anos, com o filme The Blossoming of Maximo 
Oliveros (que o Queer Lisboa apresentou em 2007), o 
realizador Auraeus Solito foi, juntamente com Brillante 
Mendoza (que então conseguia com The Masseur semelhante 
projecção internacional), um dos primeiros embaixadores 
de uma importante geração de cineastas que, entretanto, 
colocaram o novo cinema independente filipino no mapa 
das atenções dos cinéfilos de todo o mundo. As suas 
narrativas, centradas em figuras e lugares do quotidiano 
filipino, encontravam nas novas possibilidades da era 
digital as ferramentas certas para transformar pequenas 
grandes ideias em feitos concretos.
Quatro anos depois do filme de estreia que levou o seu 
nome a festivais de cinema queer por todo o mundo, 
Auraeus Solito revela em BoY sinais de claro progresso 
sem perder em nada a essência de uma linguagem pessoal 
nem o foco numa lógica de realismo que assim sustenta 
a verosimilhança destas figuras de ficção cuja história de 
vida passa por espaços do mundo real.
BoY é uma história de descoberta no que, a princípio, 
pode parecer o lado errado da noite. Um rapaz (o “boy” 
de que se fala no título), que aspira a ser poeta, descobre 
primeiro a atracção física e, depois, o amor, na figura de 
um dançarino que conhece, e contrata por uma noite, 
num clube gay (um macho dancer, como se lhes chama nas 
Filipinas). 
Auraeus Solito celebra através do olhar da sua câmara não 
apenas a cor, a luz, o som e um certo glamour decadente 
da noite filipina, mas também a figura (profissional e 
humana) dos dançarinos. Como que a mostrar que há mais 
que ver quando se sabe ir além do simples voyeurismo. 
Mais de 20 anos depois do histórico Macho Dancer de 
Lino Brocka, o mundo (nem sempre olhado nos olhos) do 
macho dancer filipino volta a conhecer em BoY um título de 
referência. N.G. 

The odd boy

Just a few years ago, with his The Blossoming of Maximo 
Oliveros (screened at Queer Lisboa 2007), director 
Auraeus Solito became, alongside Brillante Mendoza (who 
gained similar international audiences with The Masseur), 
one of the first ambassadors of the notable generation 
of filmmakers which has in the meantime placed new 
independent Filipino cinema on the map for film lovers the 
world over. His narratives, based upon common Filipino 
people and places, have found in the new instruments of 
the digital era the right tools to see small but great ideas 
bear fruit.
Four years after his debut film, which made his a familiar 
name at queer festivals all over the world, Auraeus Solito 
reveals in BoY the signs of a marked progress, while 
retaining the essence of a personal language and his focus 
upon a logic of realism, which strengthens the credibility 
of these fictional characters passing through the real world.
BoY is a story of the discovery of what, at first sight, 
appears to be the wrong side of the night. A young man 
(the “boy” of the title), an aspiring poet, discovers physical 
attraction, and later love, in a dancer whom he meets and 
hires for a night in a gay club (a macho dancer, as they are 
known in the Philippines).
Auraeus Solito celebrates, through the viewfinder of 
his camera, more than the colour, light, sounds, and a 
certain decadent glamour of the Filipino night scene: he 
also upholds the professional and human character of the 
dancers, as though he wishes to show that there is more 
than meets the eye when one is willing to step beyond 
simple voyeurism. Over 20 years after Lino Brocka’s 
historic Macho Dancer, the world of the Filipino macho dancer 
(one that is rarely looked in the eye) takes centre stage 
again, in BoY. N.G. 

Em complemento / In complement:
Masala Mama (Singapura / Singapore, 2009, 8’), de / by Michael Kam
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Em complemento / In complement:
Covered (Canadá / Canada, 2009, 14’), de / by John Greyson

CELLAR

Cellar é um tríptico, que segue as vidas de três imigrantes: 
Wael, Libanês; Luz, Colombiana; e Syl, de Harlem, Nova 
Iorque. Eles trabalham na crescente indústria terciária. 
Wael é profissional da hotelaria; Luz, uma técnica de 
manicura; e Syd é um engenheiro de manutenção de 
edifícios sustentados. Eles são invisíveis no cada vez mais 
exclusivo bairro de Hell’s Kitchen de Nova Iorque. A Nona 
Avenida flui como um rio pelo filme e Wael, Luz e Syl 
remam contracorrente com a sua pesada bagagem às costas: 
mulheres, ex-maridos, filhas e um amante morto deixado 
para trás no Campo Marlboro de Sadr City. O peso das suas 
bagagens pode, ou afundá-los, ou servir de bote de salvação. 
Relutantemente, eles flutuam: Luz conhece um consultor 
de arte, ele leva-a a jantar fora e droga-lhe a bebida; Wael 
resgata-a da rua e prepara-lhe o pequeno-almoço. Syl, 
que sofre de stress pós-traumático, é preso; e Wael está 
preocupado com a sua mulher e filha, em Beirute, que está  
de novo a ser bombardeada pelos israelitas. Syl é libertado 
com a ajuda da sua assistente social, e encontra-se com Wael 
e Pueblo, o companheiro de copos de Wael, numa tasca. 
Eles bebem e caminham pelas ruas nocturnas desta cidade 
das oportunidades, onde Wael prova a sua invisibilidade. 
Luz, uma vez mais assediada pelo consultor de arte frente 
à loja onde trabalha, é salva por Wael e Pueblo. Luz e 
Wael dão um passeio, onde ela propõe um jantar. Eles não 
precisam de muito, mas a vida dá-lhes ainda menos. Eles 
forjam uma identidade comum, arrancada às texturas do 
alcatrão rachado e aos reflexos das vazias torres de vidro. 

Cellar is a triptych; it follows the lives of three immigrants: 
Wael, Lebanese; Luz, Columbian; and Syl, from Harlem, 
New York. They work in the growth service industry.  
Wael, a short order cook / server; Luz, a manicure 
technician; and Syl, a green building maintenance engineer. 
They are invisible in the fabric of a rapidly gentrifying  
Hell’s Kitchen. Ninth Avenue flows like a river through  
the film and Wael, Luz and Syl all wade in carrying baggage 
- Wives, ex-husbands, daughters and a dead lover left  
in Camp Marlboro in Sadr City. Their baggage is heavy;  
it could either sink them or serve as a flotation device.  
They reluctantly start to float: Luz meets an Arts Investment 
Advisor, he takes her to dinner and drugs her drink; 
Wael rescues her from the street, he cooks her breakfast. 
Syl, suffering from post traumatic stress syndrome, gets 
arrested; and Wael is preoccupied with Beirut where his 
wife and daughter are, as the Israelis’ bomb his city again. 
Syl gets out of jail with the aid of her counsellor, and meets 
Wael and Pueblo, Wael’s drinking buddy, in a bodega. They 
drink and walk through the night streets of this privileged 
city, where Wael proves their invisibility. Luz, harassed 
again by her Arts Investment Advisor in front of the nail 
salon is saved by both Wael and Pueblo. Luz and Wael go 
for a walk, she proposes a dinner party. They don’t need 
much, they’re given even less, but a communal identity is 
forged, hammered out of the textures of broken asphalt and 
shimmering empty glass towers.

CELLAR

Realização 
Director

Steve Staso

EUA 
USA

2009

84’

Longa-Metragem de Ficção 
Feature Film 

Cor / Colour

Digibeta NTSC

v. o. inglesa s/ legendas

Guião 
Screenplay

Steve Staso

Montagem  
Editing

Dalton Lai

Fotografia 
Photography

Wael Nourreddine, Danny Foxx

Produção 
Production

Steve Staso

Co-Produção 
Co-Production

Jai Mitchell 

Produção Executiva  
Executive Production

Christine Choy

Cenografia  
Production Design

Aileen Diana

Compositor 
Composer

Gustavo Andrade

Edição de Som 
Sound Editing

Todd Dayton, Arnold Finkelstein, 
Sebastien Fruit

Intérpretes 
Cast

Courtney Webster, Daisy Payero, 
Wael Noureddine

www.bonefilm.com 

www.cellar-film.com

Terça-feira Tuesday 21 · Sala 1, 22h00
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Em complemento / In complement:
Covered (Canadá / Canada, 2009, 14’), de / by John Greyson

Steve Staso
(Foto: Lauren Hind)

BIOFILMOGRAFIA

Steve Staso chega ao Cinema vindo das Artes Visuais. O seu filme 
Celluloid # 1 (2007) estreou no Festival de Cinema Cinequest, em 
2007. A sua mais recente longa-metragem, Cellar (2009) surgiu da 
observação do crescente enobrecimento do seu bairro nova-iorquino, 
Hell’s Kitchen. O filme foi rapidamente produzido enquanto Wall 
Street entrava em colapso à sua volta e os israelitas bombardeavam 
os cidadãos da Faixa de Gaza. Entretanto, Staso deixou a sua 
casa de Hell’s Kitchen e trabalha actualmente no seu novo filme 
Communiqués 1 – 10.

BIOFILMOGRAPHY

Steve Staso comes to Film from a background in the Visual Arts.  
His film Celluloid # 1 (2007), premiered at the Cinequest Film Festival 
in 2007. His new work Cellar (2009) came about after observing the 
gentrification of his neighbourhood, Hell’s Kitchen. The film was 
rapidly put together as Wall Street crumbled around the production 
and the Israelis relentlessly bombed the citizens of Gaza. Staso 
has since left Hell’s Kitchen and is currently working on a new film, 
Communiqués 1- 10.

2009

Cellar
Longa-Metragem de Ficção 
Feature Film

2007
Celluloid # 1 
Longa-Metragem de Ficção 
Feature Film

Nova Iorque, o Mundo

Se por um lado, as décadas de 1970 e 1980 foram anos em 
que os índices de criminalidade violenta em Nova Iorque 
bateram recordes históricos, estes foram também os anos 
de maior pujança artística, tornando a cidade no centro por 
excelência das vanguardas performativas, das artes plásticas, 
mas também do cinema experimental. Com as austeras 
políticas de Rudolph Giuliani, nos anos 1990, à frente da 
cidade, se é factor positivo o decréscimo acentuado do crime 
violento, é também verdade que muitos foram os artistas que 
dela emigraram, não conseguindo mais suportar o elevado 
custo de vida. Também a forma como Nova Iorque passa 
a ser representada no cinema – agora cenário frequente 
das comédias românticas –, reflecte esta nova imagem de 
uma cidade limpa e orientada para o sucesso económico. 
Com um brilhante guião, tão intrincado quanto a própria 
História desta metrópole e das muitas vidas de quem por lá 
passa, Cellar é um novo hino às subculturas e às linguagens 
de vanguarda. Na era do HD, a longa-metragem de Steve 
Staso cheira a Cinema. Um Cinema cru, sem artifícios, da 
cor, textura e cheiro da cidade e dos seus habitantes. Cellar 
é um hino aos marginais que ainda por lá andam, a tentar 
sobreviver numa metrópole vendida às multinacionais e 
ao falso dinheiro. O libanês Wael, a colombiana Luz e 
Syl, originário do Harlem – o bairro que é estrangeiro à 
própria Manhattan –, protagonizam a resistência de um 
multiculturalismo que é a essência de Nova Iorque, à procura 
de uma esperança, apenas possível através da construção de 
um sentido de comunidade. As vidas que fizeram a cidade 
de Nova Iorque, ainda por lá andam. Num olhar subversivo 
a partir das margens, Staso recupera a cidade a quem de 
direito, ao mesmo tempo em que abre caminho a uma nova 
linguagem que pode trazer a cidade de volta à linha da frente 
das vanguardas artísticas. J.F. 

New York, the World

If on the one hand the 1970s and 80s were record-breaking 
times – in the worse sense – for violent crimes in New 
York City, those were also the years of an explosion of art 
movements, making the city a world center of avant-garde 
in the performance arts, fine arts, and also experimental 
film. In the 1990s, with Rudolph Giuliani as Mayor, there 
was a drastic drop in violent crime, but at the same time 
many artists had to leave the city since they could no longer 
afford to live there. Also the way that New York City started 
being shown in film – now a frequent setting for romantic 
comedies – reflected this image of a clean, success oriented 
city. With a brilliant script, as complex as the History of 
this metropolis, and of its inhabitants and passers-by, Cellar 
is a new ode to the subcultures and avant-garde languages. 
In the HD era, Steve Staso’s feature smells of Cinema. A 
raw Cinema, without effects, made of the colors, textures 
and smells of the city and its inhabitants. Cellar is an ode to 
the outsiders that still live there, trying to survive in a city 
that was sold to multinationals and virtual money. Wael, a 
Lebanese, Luz, from Colombia, and Syl, who was born in 
Harlem – a neighbourhood that feels foreign to Manhattan 
– are the faces of a multicultural resistance which is the 
essence of New York, looking for hope that is possible only 
by building a sense of community. The lives that made New 
York City still hang around town. Through a subversive look 
from the margins of society, Staso gives the city back to those 
who deserve it, while at the same time paving the way for a 
new language that may put the city back on the frontline of a 
renewed avant-garde. J.F. 
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CHILDREN OF GOD

Tendo como pano de fundo um país em que abundam os 
crimes homofóbicos violentos, e oferecendo um exame 
detalhado sobre o ódio para com os homossexuais que é 
comum nas sociedades das Caraíbas, a primeira longa-
metragem de Kareem Mortimer, original das Bahamas, 
conta-nos a história de três indivíduos: Lena, a conservadora 
e religiosa esposa de um pastor gay no armário; Romeo,  
um bonito jovem negro que esconde a sua sexualidade da  
sua família, na qual todos são muito próximos; e Jonny,  
um artista branco com um problema de inspiração. Todos 
os três dirigem-se até à tranquila ilha de Eleuthera, de uma 
beleza invulgar, cada um com uma razão diferente para 
escapar às suas circunstâncias do momento. Em pouco  
tempo os seus mundos separados colidem de modo 
inesperado e perturbador. Este retrato original do amor,  
da solidão, da tolerância, dos segredos e da auto-aceitação 
leva os espectadores a uma viagem com várias perspectivas, 
que mostra coragem e nos inquieta, além de nos chocar  
com a sua conclusão surpreendente.

Set against the backdrop of a nation grappling with violent 
homophobic crime and offering a scathing examination of the 
underlying hatred for gays rampant in Caribbean societies, 
Bahamian Kareem Mortimer’s debut narrative feature tells 
the stories of three very different individuals: Lena, the 
conservative, deeply religious wife of a secretly gay firebrand 
pastor; Romeo, a handsome young black man hiding his 
sexuality from his close-knit and loving family; and Jonny, 
the conflicted and creatively-blocked white artist in search 
of himself. All three head for the spectacularly beautiful and 
tranquil island of Eleuthera, each with a different reason 
for escaping current circumstances. Soon, their disparate 
worlds collide in unexpected and affecting ways. This 
uncommon portrayal of love, loneliness, tolerance, secrets 
and self-acceptance takes viewers on a poignant multifaceted 
journey that is enlightening, courageous, and disquieting all 
at the same time, and which shocks to the very core with its 
startling conclusion. 

CHILDREN OF GOD

Realização 
Director

Kareem Mortimer

Bahamas 
Bahamas

2009

103’

Longa-Metragem de Ficção 
Feature Film 

Cor / Colour

Digibeta PAL

v. o. inglesa s/ legendas

Guião 
Screenplay

Kareem Mortimer

Montagem  
Editing

Maria Cataldo

Fotografia 
Photography

Ian Bloom

Produção 
Production

Trevite A. Willis, Richard LeMay

Produção Executiva 
Executive Production

Jay Gotlieb

Cenografia 
Production Design

Margot Bethel

Figurinos 
Costume Design

Jamillah Moss

Música Original 
Original Music

Nathan Matthew David 

Som 
Sound

Tim Korn

Mistura de Som 
Sound Mixing

Jesse Ehredt

Intérpretes 
Cast

Johnny Ferro,  
Stephen T. Williams,  
Margaret Laurena Kemp,  
Mark Richard Ford, Van Brown, 
Leslie Vanderpool,  
William Craig Pinder

www.thefilmcollaborative.org

Sexta-feira Friday 24 · Sala 1, 22h00
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Kareem Mortimer

BIOFILMOGRAFIA

Kareem Mortimer nasceu em 1980 em Nassau, nas Bahamas, mas 
considera-se filho de Eleuthera, Long Island, Inagua, as ilhas Turcas 
e Trinidade. Iniciou a sua carreira no mundo do Cinema quando 
escreveu e trabalhou como Produtor no documentário Bahamas 
Games em 1998 com apenas 17 anos. Desde então, Kareem fez 
vários documentários sobre música para o programa da NBC Hip 
Hop Nation: Notes from the Underground (2001); produziu o filme 
Varmint Day (2004); foi Produtor e Editor da curta-metragem Chance 
(2002); produziu e realizou The Eleutheran Adventure (2006), que 
ganhou o Prémio do Público de Melhor Documentário no Festival 
Internacional de Cinema das Bahamas de 2006; e escreveu e 
realizou a curta-metragem Float (2007), que recebeu cinco prémios 
internacionais e teve distribuição na América do Norte, Alemanha 
e Áustria. Mais recentemente completou os documentários I Am 
Not a Dummy (2008) e SHE, que teve distribuição em 2009. Children 
of God (2009) é a sua primeira longa-metragem de ficção. Kareem 
está actualmente a produzir a sua segunda longa-metragem 
Windjammers, e tem três outras em desenvolvimento, as quais 
produzirá com a sua equipa durante os próximos cinco anos.

BIOFILMOGRAPHY

Kareem Mortimer was born in 1980, in Nassau, Bahamas, but 
considers himself as an Eleuthera, Long Island, Inagua, and 
Turks island, Trinidadian boy. He first started his career in the 
film industry when he wrote and served as one of the producers 
for the 1998 Bahamas Games documentary at the age of 17. Since 
then, Kareem has made short music documentaries for the NBC 
show Hip Hop Nation: Notes from the Underground (2001); produced 
the film Varmint Day (2004); served as a producer and edited 
the short narrative, Chance (2002); produced and directed The 
Eleutheran Adventure (2006), winner of the 2006 Audience Award 
for Best Documentary at the Bahamas International Film Festival; 
and has written and directed the short narrative film Float (2007) 
that has won five international awards and distribution in North 
America, Germany, and Austria. Most recently he has completed 
the documentary I Am Not a Dummy (2008), and completed the 
documentary SHE which screened in 2009. Children of God (2009) 
is his narrative feature debut. Kareem is in production of his 
second feature Windjammers and has three feature films in 
development that he will produce with his team over the next  
five years.

Que a beleza viva sempre nesta casa

A religião e a homofobia de mãos dadas mancham a 
vermelho o idílico cenário das Bahamas, tal como são 
expostas em Children of God, de Kareem Mortimer. A 
professora de pintura de Jonny oferece-lhe a chave da 
sua casa na vizinha ilha de Eleuthera. Após a boa notícia, 
prenúncio de uma temporada sabática para se dedicar 
aos seus quadros, Jonny, branco, é vítima de um ataque 
racista e homofóbico. A chave que tem na mão é agora 
uma oportunidade de fuga. Na viagem de barco, conhece 
Romeo, jovem negro, que pouco depois acaba por o ajudar 
com um problema no carro, acabando mais tarde debaixo 
dos seus lençóis. É esta relação que desencadeia um olhar 
às muitas vidas desta ilha, que inevitavelmente se cruzam. 
Mortimer trabalha o guião em torno do segredo, dos 
vícios privados e públicas virtudes de figuras como as do 
reverendo (escondidamente gay) ou do próprio Romeo, 
que como no drama shakespeariano desencadeia toda 
a tragédia. Central é também a personagem de Lena, a 
mulher do reverendo, uma Anita Bryant em versão das 
Caraíbas, numa cruzada para salvar as crianças dos vícios 
da sodomia e veículo para uma clara agenda política que 
o filme defende, ao denunciar aos olhos do espectador a 
hipocrisia do meio que a envolve e do seu próprio discurso. 
Usando elementos do melodrama, embora de forma sóbria e 
tirando partido das potencialidades do cenário envolvente, 
com um cuidado trabalho de fotografia, Children of God 
é uma segura e auspiciosa estreia no formato de longa-
metragem de Mortimer, que tira o máximo proveito do uso 
do espaço exterior e interior enquanto metáforas de conduta 
e revelação, e onde a água parece ser o recurso último: 
o elemento que enclausura esta ilha, é também onde se 
aprende a flutuar, a ser-se livre. J.F.

May beauty always live in this house

Religion and homophobia, hand in hand, leave a red stain 
upon the idyllic backdrop of the Bahamas Islands as told in 
Children of God, by Kareem Mortimer. Jonny’s art teacher 
offers him the keys to her house in the nearby isle of 
Eleuthera. After the good news, prelude to a well-deserved 
sabbatical to devote himself to his paintings, Jonny, a white 
man, is the victim of a racist and homophobic attack. The 
key in his hand now turns into the chance to flee. On the 
boat trip, Jonny meets Romeo, a young black man, who 
soon thereafter helps him fix a problem with his car, then 
ends up between the sheets with him. The relationship 
between the two is the springboard for an investigation into 
the many lives that populate the island, which inevitably 
crisscross. The director centres the script around secrets, 
and the private vices and public virtues of characters such as 
the reverend (a closeted gay man), or Romeo himself who 
– as in Shakespearian drama – is the cause of all tragedy. 
Another central character is Lena, the reverend’s wife, a 
Caribbean version of Anita Bryant, on her own crusade 
to save the children from the vices of sodomy, and the 
vehicle for a clear political agenda which the film upholds 
in denouncing the hypocrisy of those who surround her and 
of her own discourse. Children of God uses melodramatic 
elements sparingly and makes the most of the scenery in 
its well-thought photography, thus marking Mortimer’s 
auspicious and assured debut in feature-length films. The 
director fully explores internal and external spaces as 
metaphors of behaviour and revelation, and shows water as 
the ultimate resource, the element which both encloses the 
island and teaches how to float and be free. J.F.

2009 

Children of God
Longa-Metragem de Ficção 
Feature Film

2009

SHE
Documentário 
Documentary

2008

I Am Not a Dummy
Documentário 
Documentary

2008

Not Gay 
Curta-Metragem de Ficção  
Short Fiction

2007

Chartered Course:  
The Life of Sir Durward Knowles
Documentário 
Documentary

2007

Float 
Curta-Metragem de Ficção  
Short Fiction

2006

Eleutheran Adventure 
Documentário  
Documentary
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JE TE MANGERAIS
YOU WILL BE MINE

Marie deixa a sua família e muda-se para Lyon para estudar 
piano no Conservatório. Por razões económicas, partilha o 
apartamento com Emma, uma amiga de infância, que vive só 
desde a morte do pai e abandono da mãe. Marie sujeita-se às 
regras e imposições da sua colega de quarto que se tornam 
crescentemente opressivas. Emma fascina, domina e devasta 
Marie, que luta entre o seu desejo por Emma e a vontade de 
fugir. Esta obsessão consome toda a sua energia, acabando 
por perder a capacidade de se concentrar na sua música.

Marie leaves her family and moves to Lyon to study piano 
at the Conservatory. For economic reasons, she shares an 
apartment with Emma, a childhood friend, who has lived 
alone since the death of her father and the desertion of her 
mother. Marie submits to the rules and regulations imposed 
by her roommate which become ever more oppressive. 
Emma fascinates, dominates and devastates Marie who 
struggles between her desire for Emma and the urge to 
escape. The obsession drains her energy, and she can no 
longer concentrate on her music.

JE TE MANGERAIS

YOU WILL BE MINE

Realização 
Director

Sophie Laloy

França 
France

2009

96’

Longa-Metragem de Ficção 
Feature Film 

Cor / Colour

35mm

v. o. francesa legendada  
em inglês

Guião 
Screenplay

Sophie Laloy (com a colaboração 
de / with the collaboration of 
Jean-Luc Gaget, Eric Veniard)

Montagem  
Editing

Agathe Cauvin

Fotografia 
Photography

Marc Tévanian

Produção 
Production

Louis Becker

Produção Executiva 
Executive Production

Michel Gilabert

Cenografia 
Set Design

Marie-Hélène Sulmoni

Figurinos 
Costumes

Alice Laloy

Edição de Som 
Sound Editing

Jacques Pibarot,  
Claire-Anne Largeron,  
Nathalie Vidal

Intérpretes 
Cast

Judith Davis, Isild Le Besco, 
Johan Libereau, Edith Scob,  
Marc Chapiteau, Fabienne Babe

www.docandfilm.com

Terça-feira Tuesday 21 · Sala 1, 19h30
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Sophie Laloy

BIOFILMOGRAFIA

Sophie Laloy passou parte da sua infância em Aurillac, França, 
onde aprendeu Piano e Dança Clássica. Abandonou a sua 
terra natal para ingressar no Conservatório de Música de Lyon, 
para estudar Musicologia. Em 1992, entrou para um curso do 
Departamento de Som da Femis – École Nationale Supérieure 
des Métiers de L’image et du Son. Trabalhou depois como 
Perchista e Engenheira de Som em filmes para televisão, ficção 
cinematográfica (L’ennui, de Cédric Kahn, Léo en jouant dans la 
compagnie des hommes, de Arnaud Depleschin), e documentários 
(Nos traces silencieuses, de Sophie Bredier). Paralelamente, inicia 
as primeiras experiências na realização através de um “diário 
visual” dos seus familiares e amigos. Esta experiência encorajou-a 
a escrever a sua primeira curta-metragem D’amour et d’eau fraîche 
(2000). Je te Mangerais (2009) é a sua primeira longa-metragem.

BIOFILMOGRAPHY

Sophie Laloy spent part of her childhood in Aurillac, France, where 
she learned Piano and Classical Dance. She left her hometown to 
enter the Conservatory of Music in Lyon, to study Musicology. In 
1992, she started a course at the Sound Department of the Femis 
– École Nationale Supérieure des Métiers de L’image et du Son. 
She then worked as a Boom Operator and Sound Engineer on TV 
movies, feature films (Cédric Kahn’s L’ennui, Arnaud Depleschin’s 
Léo en jouant dans la compagnie des hommes), and documentaries 
(Sophie Bredier’s Nos traces silencieuses). At the same time, she 
took steps toward directing by filming her friends and family in an 
intimate “video journal”. This inspired her to write her first short film 
D’amour et d’eau fraîche (2000). You Will Be Mine (2009), is her first 
feature film.

2009 

Je te Mangerais
Longa-Metragem de Ficção 
Feature Film

2000 

D’amour et d’eau fraîche  
Curta-Metragem de Ficção  
Short Fiction

A cor das emoções

Sophie Laloy joga muito bem as suas cartas na sua estreia 
em longa-metragem, Je te Mangerais.
Na história de Marie, uma jovem que pela primeira vez 
deixa a casa dos pais para estudar piano no conservatório de 
Lyon, convergem dois interesses da realizadora: imagens e 
música, cinema e piano.
Por razões inicialmente só económicas, Marie fica alojada 
em casa de Emma, uma amiga de infância um pouco mais 
velha. Será o início de uma viagem obscura à descoberta de 
si, da vida, do sexo e do amor.
Uma história simples, num certo sentido um arquétipo 
clássico, o da amizade que se torna numa relação obsessiva, 
que se devora a si própria num crescendo patológico, no 
qual vítima e carrasco se confundem; mas toda relida pela 
lente de outra paixão “perigosa”, pois o caminho para se 
tornar pianista também passa pelo sacrifício da própria 
liberdade e juventude.
E assim Marie tenta desajeitadamente fugir das duas 
carcereiras da sua vida, de um lado a música e do outro 
Emma, que a deseja com a intensidade da loucura e que 
gostaria de a isolar do mundo. 
As duas actrizes protagonistas revelam-se escolhas 
particularmente acertadas para enfrentar temas já 
conhecidos, e por isso ainda mais difíceis de interpretar 
com sinceridade e originalidade. Com as suas presenças 
físicas muito diferentes, mas igualmente intensas e 
perturbadoras, as duas trazem ao ecrã o arrebatador 
surgimento do desejo sexual feminino e as intercambiáveis 
dinâmicas de poder e violência nas relações amorosas.
Fotografado com uma atenção quase obsessiva pelas cores, 
como se definissem as temperaturas da alma e das suas 
paixões, o filme também se desenrola numa estrutura 
musical na qual as composições estudadas pela jovem Marie 
adquirem co-protagonismo na história, Schumann e Ravel 
sobre todos os outros. R.M.

The colour of emotions

Sophie Laloy plays her cards masterfully in her feature film 
debut, You Will be Mine.
She introduces two of her main interests, music and images, 
cinema and piano, in the story of Marie, a young woman 
who for the first time leaves her family home to study at the 
Lyon conservatory.
For reasons that at the beginning are merely monetary, 
Marie stays with a slightly older childhood friend, Emma. 
This will mark the beginning of a dark journey of discovery 
of herself, life, sex, and love.
The story is simple, somehow a classic archetype, that of 
friendship which becomes an obsessive relationship, self-
devouring in a pathological crescendo where victim and 
persecutor become indistinguishable. However, it is reread 
through the lens of another, “dangerous” passion, because 
the path towards becoming a concert pianist winds through 
the sacrifice of one’s freedom and youth. 
Thus Marie awkwardly attempts to escape the two jailors of 
her life: music, and Emma, whose desire has the intensity 
of madness and who would like to isolate Marie from the 
world.
The two actresses who play Marie and Emma were 
particularly well cast to depict themes that are not 
particularly new, and therefore even more difficult to 
perform with freshness and authenticity. The very different 
but equally intense and troubling physical presence of the 
two translate onto the screen the irresistible crescendo of 
female sexual desire, and the interchangeable dynamics of 
power and violence in relationships.
Photographed with an almost obsessive attention to colour, 
as if to signal the temperatures of the soul and its passions, 
the film also follows a musical structure, whereby the 
compositions studied by young Marie share centre stage in 
the story, especially Schumann and Ravel. R.M. 

Em complemento / In complement:
Pizmon LaYakinton – Hyacinthus Lullaby (Israel / Israel, 2009, 23’), de / by Na’ama Landau
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OPEN

Quando a jovem hermafrodita Cynthia conhece Gen e 
Jay, um casal em recuperação de uma cirurgia plástica, ela 
aprende o que é a “Pandrogenia”, segundo a qual duas pessoas 
fundem as feições faciais uma da outra de forma a reflectir a 
evolução desde duas identidades diferentes até uma entidade 
única. Inspirada por este feito, Cynthia abandona o seu 
marido e a vida nos subúrbios, embarcando numa viagem 
com Gen através dos destroços da América do século XX. 
Ao mesmo tempo, um jovem trans, Syd, conhece Nick, um 
jovem punk. Depois de fazerem sexo, Syd e Nick apaixonam-
se, vivendo um amor que os obriga a confrontarem-se com a 
forma como os tratamentos hormonais para sempre alteraram 
as relações amorosas e sexuais. O primeiro filme dos EUA 
a alguma vez ganhar o Prémio do Júri do Teddy, Open reúne 
um elenco de verdadeiros hermafroditas, “pandróginos” 
e homens e mulheres trans, de forma a criar um olhar 
revelador sobre os pioneiros da nova experiência humana  
e sobre as emergentes possibilidades disponíveis à 
humanidade no amanhecer de um novo milénio.

When the young hermaphrodite Cynthia meets Gen and 
Jay, a couple recovering from plastic surgery, she learns of 
Pandrogony, in which two people merge their facial features 
in order to reflect their evolution from separate identities 
into one unified entity. Inspired by this, Cynthia abandons 
her husband and suburban life to embark on a road trip 
with Gen through the remnants of 20th century America. 
Simultaneously, a young transman, Syd, meets a young punk 
man, Nick. After having sex with one another, Syd and Nick 
find themselves falling into love, a love that forces them to 
confront how hormone treatments have forever changed sex 
and relationships. The first American film to ever be awarded 
the Teddy Jury Prize, Open brings together a cast of real 
hermaphroditic, pandrogynous, and transpeople to create a 
revealing look at the pioneers of the new human experience, 
and the emerging possibilities for humanity at the dawn of a 
new millennium.

OPEN

Realização 
Director

Jake Yuzna

EUA 
USA

2009

88’

Longa-Metragem de Ficção 
Feature Film 

Cor / Colour

DVCam NTSC

v. o. inglesa s/ legendas

Guião 
Screenplay

Jake Yuzna

Montagem  
Editing

Jake Yuzna

Fotografia 
Photography

Adam Olson, Mathew Carlson

Produção 
Production

Kelly Gilpatrick, Jake Yuzna

Música Original 
Original Music

Adam Lee Miller, Nicola Kuperus 

Intérpretes 
Cast

Gaea Gaddy, Tempest Crane, 
Morty Diamond, Daniel Luedtke, 
Jendeen Forberg

www.jakeyuzna.com

Quinta-feira Thursday 23 · Sala 1, 22h00

PRÉMIOS

Prémio Teddy do Júri  
Berlinale, Festival Internacional de Cinema de Berlim,  
Alemanha, 2010

AWARDS

Teddy Jury Award  
Berlinale, Berlin International Film Festival, Germany, 2010
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Jake Yuzna

BIOFILMOGRAFIA

Jake Yuzna nasceu em 1982 na cidade de Minneapolis, no 
estado norte-americano do Minnesota. Filho de uma poetisa e 
de um engenheiro civil, frequentou uma escola católica na sua 
adolescência. Licenciou-se em Belas-Artes e Realização de 
Cinema, ao mesmo tempo que trabalhava como curador de um 
Festival Internacional de Cinema e leccionava cursos de Cinema, 
Vídeo e Novos Média. Os seus filmes de curso foram aclamados 
em diversos Festivais europeus, americanos e asiáticos, tornando-
se Jake no mais jovem realizador a obter um subsídio do National 
Endowment for the Arts. Foi bolseiro da Fundação Jerome Hill, 
da Fundação Frameline, da Fundação Philanthrofund, da Creative 
Time, recebendo também um Prémio Especial do Júri por Ousadia 
Artística pelo IFP (Grupo de Realizadores Independentes). Neste 
período, teve vários empregos, desde responsável de Novos Média 
do New Museum of Contemporary Art de Nova Iorque, a operador 
de câmara de vídeos pornográficos, tendo trabalhado também com 
realizadores como Robert Altman. Open (2009) é a sua primeira 
longa-metragem de ficção.

BIOFILMOGRAPHY

Jake Yuzna was born in 1982 in Minneapolis, Minnesota, USA. 
The son of a poet and civil engineer, he grew up attending private 
Catholic school. Yuzna earned a degree in Fine Art and Filmmaking 
while curating an International Film Festival and teaching Film, 
Video, and New Media courses. His student films garnered acclaim 
from Festivals throughout the Americas, Europe, and Asia, leading 
to his becoming the youngest person to be awarded support 
in filmmaking from the National Endowment for the Arts. Jake 
earned fellowships from the Jerome Hill Foundation, the Frameline 
Foundation, the Philanthrofund Foundation, Creative Time, as well 
as receiving a Special Jury Prize in Artistic Risktaking from IFP. 
During this time, he held a variety of jobs ranging from head of New 
Media for the New Museum of Contemporary Art in New York City 
to cameraman for pornographic videos, as well as working on films 
by directors including Robert Altman. Open (2009) is his first feature 
length film.
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Open
Longa-Metragem de Ficção 
Feature Film

2005 

Better Left Alone 
Curta-Metragem de Ficção  
Short Fiction

2004 

Between the Boys  
Curta-Metragem de Ficção  
Short Fiction

Uma nova forma de ser

A ambição de Open, primeira longa-metragem de Jake Yuzna 
(cuja belíssima curta Between the Boys, foi exibida no Queer 
Lisboa em 2004) é a de trazer à sua rede indivíduos queer, 
trans, hermafroditas e “pandróginos” (aqui numa tradução 
livre). Raras vezes a ficção aborda de forma tão bela e intensa 
estas questões, para mais num só objecto. Gen, que nasceu 
homem, e a sua companheira Jay, nascida mulher, submetem-
se a um conjunto de cirurgias de modo a se tornarem num 
só ser “pandrógino”, ou seja, em tudo iguais. A certa altura, 
Cynthia, hermafrodita, apaixona-se por Gen. Paralelamente, 
Nick apaixona-se por Syd, um trans mulher-para-homem, 
construindo ambos uma relação de olhos postos no futuro. 
Embora as relações entre as personagens sejam regra geral 
marcadas pela complexidade, Yuzna consegue extrapolar 
as dificuldades do plano singular das vidas – e corpos –, 
em questão, para matéria universal. Mas não se julgue que 
a proposta narrativa de Open é a de uma normalização ou 
integração das personagens na sociedade mainstream. Pelo 
contrário – e com toques de contemporânea espiritualidade 
à mistura –, estas não são personagens à deriva, mas antes 
à procura de um estilo de vida alternativo, afirmação de si 
mesmos. Open é um hino à abolição das fronteiras normativas 
do sexo, sexualidade e género; e é mérito do jovem Yuzna 
o de procurar novas estéticas e narrativas no saturado 
imaginário do cinema independente americano. Situada em 
Minneapolis, no Midwest, cenário de eleição de um certo 
cinema indie, com as suas figuras perdidas na impessoalidade 
dos grandes espaços, Open ultrapassa as limitações de um 
baixo orçamento ou o risco de excessiva politização da 
sua proposta narrativa, resultando num objecto sólido, 
contemplativo e desmesuradamente humano. Destaque 
último para a banda sonora original a cargo dos Adult, que 
é complemento perfeito à criação destes espaços físicos e 
mentais. J.F. 

A new way of being

Open, the first feature film by Jake Yuzna (whose 
stunning short Between the Boys was screened by Queer 
Lisboa in 2004), aspires to catch in its net queer, trans, 
hermaphrodite and pandrogonous individuals. Rare is the 
work of fiction that looks at these people in such a beautiful 
and intense way, and even rarer one that does so in such a 
collective way. Gen, born a man, and his partner Jay, born 
a woman, undergo a series of surgeries in order to become 
a single, pandrogonous being, that is, to become equal. 
Cynthia, a hermaphrodite, falls in love with Gen, while 
Nick falls in love with Syd, a female-to-male transsexual, 
and the two begin a relationship that looks firmly to the 
future. In film, relationships between characters are 
usually marked by their complexity; however, the director 
succeeds in translating the difficulties of individual lives 
– and bodies – into something universal. But Open does 
not attempt to normalize these characters, or to integrate 
them into mainstream society. To the contrary – and with 
a touch of contemporary spirituality thrown in the mix: 
these are not drifting characters, but people seeking an 
alternative lifestyle, and their own self-affirmation. Open 
is an hymn to the abolition of the normative boundaries of 
sex, sexuality, and gender, and it is entirely to the young 
director’s credit that he eschews the saturated imagery 
of American independent cinema to seek new aesthetic 
and narrative forms. Set in Minneapolis, in the American 
Midwest, the backdrop of choice for a part of indie cinema, 
its characters lost in the impersonality of great open spaces, 
Open overcomes the limitations of a low budget, and the 
risk of an excessive politicization of its narrative, and is a 
solid, contemplative, and incommensurably human object. 
A last note of merit goes to the soundtrack, by the band 
Adult, a perfect complement to the creation of these unique 
physical and mental spaces. J.F.

Em complemento / In complement:
Dear Dad, Love Maria (EUA / USA, 2009, 5’), de / by Vince Mascoli 
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Cheryl Dunye 

BIOFILMOGRAFIA

Cheryl Dunye nasceu em 1966 na Libéria. Concluiu um Mestrado 
em Artes na Rutgers University. A sua terceira longa-metragem 
My Baby’s Daddy (2004), produzida pela Miramax, foi um êxito de 
bilheteira. A sua segunda longa-metragem Stranger Inside (2001), 
produzida pela HBO Films, valeu-lhe uma nomeação para um 
Independent Spirit Award na categoria de Melhor Realizador. O 
filme de estreia de Cheryl Dunye, The Watermelon Woman (1996), 
recebeu um prémio Teddy no Festival de Cinema de Berlim. Os 
seus outros filmes estrearam em Festivais de Cinema e Museus 
de vários países. Dunye trabalhou nas Comissões Executivas do 
Outfest, da DGA (Associação de Realizadores dos Estados Unidos) 
e IFP (Grupo de Realizadores Independentes). Recebeu um prémio 
de Visão para a Comunidade atribuído pelo Centro Nacional de 
Direitos das Lésbicas, um prémio de Excelência Criativa para 
Mulheres no Cinema e Televisão, e um prémio Fusion do Outfest. 
Cheryl foi seleccionada para a lista de 2008 das 10 Mulheres mais 
importantes no mundo do espectáculo elaborada pela Power-Up,  
e para a lista de 2009 das “100 Mulheres que amamos” da  
Go Magazine. Cheryl acabou de completar o filme The OWLs (2010), 
um thriller negro sobre a menopausa das lésbicas, relações e 
assassinatos, e que foi a primeira longa-metragem a resultar do  
The Parliament Film Collective.

BIOFILMOGRAPHY

Cheryl Dunye was born in 1966 in Liberia. She holds an MFA from 
Rutgers University. Her third feature film, Miramax’s My Baby’s 
Daddy (2004), was a box office success. Her second feature, HBO 
Films Stranger Inside (2001), garnered her an Independent Spirit 
Award nomination for Best Director. Cheryl Dunye’s debut film, 
The Watermelon Woman (1996), was awarded the Teddy at the 
Berlin International Film Festival. Her other works have premiered 
at Film Festivals and Museums worldwide. Dunye served on the 
boards of Outfest, the DGA, and IFP. She has been honoured with 
a Community Vision Award from the National Center for Lesbian 
Rights, a Creative Excellence Award from Women in Film & 
Television, and a Fusion Award from Outfest. Cheryl was selected 
as one of the 2008 Power-Up Top 10 Women In Showbiz and one 
of the 2009 Go Magazine’s 100 Women We Love. Cheryl has just 
completed The OWLs (2010), a lesbian noir thriller about butch 
menopause, relationships and murder, which has been the first 
feature to come out of The Parliament Film Collective.

THE OWLS

The OWLs (acrónimo para Older Wiser Lesbians) é um hino 
à geração das “Lésbicas Sábias”. Com influência de filmes 
sobre “lésbicas patológicas” como A Raposa, A Infame Mentira 
e Três Mulheres na Intimidade, estas mulheres aderiram à visão 
utópica da Nação Lésbica, e saíram do armário nas suas 
relações, no trabalho e nas vidas diárias com um enorme 
optimismo. Agora que atingiram a meia-idade, a revolução 
desapareceu dos seus sonhos. Apanhadas entre uma cultura 
que não tem lugar para elas, e uma geração mais nova de 
lésbicas e gays que são indiferentes às suas contribuições,  
as “OWLs” vêem-se perante um conjunto de circunstâncias 
que não foram resolvidas com compaixão nem verdade.

The OWLs is a generational anthem for Older Wiser Lesbians. 
Raised in the shadow of “the pathological lesbian” films like 
The Fox, The Children’s Hour and The Killing of Sister George, 
these women embraced the utopian vision of Lesbian Nation 
and came out with great optimism in their relationships, 
work, and daily lives. Now, approaching middle age, the 
revolution has eluded their dreams. Caught between a 
culture that still has no place for them, and a younger 
generation of lesbians and queers who are indifferent 
to their contributions, OWLs are facing a unique set of 
circumstances that have yet to be compassionately or 
truthfully addressed.

THE OWLS

Realização 
Director

Cheryl Dunye

EUA 
USA

2010

66’

Longa-Metragem de Ficção 
Feature Film 

Cor / Colour

Digibeta Pal

v. o. inglesa s/ legendas

Guião 
Screenplay

Cheryl Dunye, Sarah Schulman

Montagem  
Editing

Agusta Einarsdottir

Fotografia 
Photography

Alison Kelly

Produção 
Production

Cheryl Dunye, Candi Guterres, 
Ernesto M. Foronda,  
Alexandra Juhasz,  
Agusta Einarsdottir,  
Molly Sturdevant

Cenografia 
Production Design

Candi Guterres

Figurinos  
Costume Design

Gersha Phillips

Compositor 
Composer

Ysanne Spevack

Mistura de Som 
Sound Mixing

Campbell

Intérpretes 
Cast

Cheryl Dunye, Lisa Gornick, 
Guinevere Turner, V.S. Brodie, 
Deak Evgenikos, Skyler Cooper

www.thefilmcollaborative.org  

www.theowlsmovie.com
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BIOFILMOGRAFIA

Anne Sewitsky nasceu em 1977. Estudou Realização na Norwegian 
Film School, tendo-se licenciado em 2006. Depois disso trabalhou 
no departamento de Ficção da Estação de TV Norwegian 
Broadcasting Corporation (NRK). Aí as suas funções incluíram 
a de Guionista e Consultora numa longa-metragem, Autora de 
um episódio da série dramática Himmelblå, e ainda Realizadora 
de quatro episódios da mesma série. Actualmente é Guionista na 
Tordenfilm.

BIOFILMOGRAPHY

Anne Sewitsky was born in 1977. She studied Directing at The 
Norwegian Film School, graduating in 2006. She has later worked 
for the drama division of the Norwegian Broadcasting Corporation 
(NRK). Here, her roles included: Scriptwriter and Consultant 
on a full-length film project, Scriptwriter for an episode of the 
drama series Himmelblå, as well as Director of four episodes in the 
same series. She is currently employed as a Script Developer at 
Tordenfilm.

2010

The OWLs 
Longa-Metragem de Ficção 
Feature Film

2004

My Baby’s Daddy
Longa-Metragem de Ficção 
Feature Film

1996

Greetings from Africa  
Documentário Curto  
Short Documentary

1996

The Watermelon Woman 
Longa-Metragem de Ficção 
Feature Film

1993 

The Potluck and the Passion 
Curta-Metragem de Ficção  
Short Fiction

1993 

Untitled Portrait 
Documentário Curto  
Short Documentary

1991

She Don’t Fade
Curta-Metragem Experimental   
Experimental Short Film

1990 

Janine 
Documentário Curto  
Short Documentary

Um noir colectivo, entre a ironia e a criatividade

O regresso à longa-metragem de Cheryl Dunye não só não 
desaponta, como anuncia o início de uma nova fase criativa 
desta autora, cuja magnífica estreia de 1996, The Watermelon 
Woman, foi galardoada com o Prémio Teddy em Berlim.
Em resposta às graves limitações impostas pelo sistema de 
produção, Cheryl Dunye reuniu à sua volta uma comunidade 
queer e multi-étnica de artistas e profissionais, ligadas por 
relações pessoais e criativas e dispostos a trabalhar numa 
perspectiva colectiva: o Parliament Film Collective.
The OWLs resulta desta forja de criatividade, com a evidente 
marca do “Dunyementary”: orgulhosamente low budget, um 
híbrido de escrita narrativa e documental.
As protagonistas interrompem o fluir da narração 
para reflectir sobre as suas próprias vidas, e analisar as 
articulações existenciais que constituem o centro do filme.
Seria difícil ler diversamente o irónico e alienado uso 
da autobiografia na personagem de Carol (a própria 
Dunye), uma lésbica feminista afro-americana que, após 
os seus quarenta anos, está à procura de alguma paz; ou 
através da companheira inglesa dela, Lily (Lisa Gornick, 
que conhecemos de Tick Tock Lullaby e Do I Love You?). 
Claramente divertidas com os seus papéis, também 
encontramos Guinevere Turner e V.S. Brodie, as duas 
memoráveis protagonistas de Go Fish, o filme de referência 
para uma geração inteira de lésbicas.
Um grupo de mulheres talentosas (as actrizes, bem como 
as suas personagens) que têm que encarar a emergência de 
uma nova comunidade de jovens lésbicas, representadas 
por Cricket (a estrela nascente Deak Evgenikos), cujo 
misterioso desaparecimento despoleta os eventos relatados.
Para fechar o elenco, no papel da andrógina Skye, 
Skyler Cooper, uma actriz que durante anos tem sabido 
desempenhar, no cinema e no teatro, papéis masculinos e 
femininos, com a mesma intensa presença. R.M.

A collective noir, between irony and creativity

Not only Cheryl Dunye’s return to feature films does not 
disappoint; it heralds the beginning of a new creative phase 
for the author who had such a promising debut with her 
1996 film, The Watermelon Woman, which received the Teddy 
Award in Berlin.
In response to the serious limitations imposed by the 
mainstream system of production, Cheryl Dunye has 
created a queer and multi-ethnic community of artists and 
professionals, connected by their personal and creative 
relationships and willing to work together as a collective: 
the Parliament Film Collective.
The OWLs is the brainchild of this hotbed of creativity, and 
clearly bears the stamp of a “Dunyementary”: proudly low 
budget, and a hybrid of narrative script and documentary.
The characters interrupt the narrative flow to reflect upon 
their lives, and analyze the existential articulations that lie 
at the heart of the film. It is hard to otherwise look upon the 
ironic and alienated use of autobiography in the character of 
Carol (Dunye herself), an African-American lesbian feminist 
who, after turning forty, seeks some peace; or in her British 
partner Lily (Lisa Gornick, director of and actor in Tick Tock 
Lullaby and Do I Love You?). Also clearly enjoying their roles, 
Guinevere Turner and V.S. Brodie, the two memorable 
leading characters in Go Fish, a film that served as a reference 
for a whole generation of lesbians. A group of talented 
women (both actresses and their characters) who have to 
come to terms with the emergence of a new community 
of very young lesbians, represented by Cricket (played by 
rising star Deak Evgenikos), whose mysterious disappearance 
sets the story in motion. To complete the cast, as the 
androgynous Skye, we must mention Skyler Cooper, an 
actress who has been cast over the past years, in the cinema 
and theatre, in both female and male roles, to which she has 
unfailingly brought her intense presence. R.M. 

Oh, My God! é um comentário bem humorado às experiências 
e interpretações das crianças sobre a sexualidade. O filme 
também olha através da perspectiva dos adultos sobre a 
realidade de ser parte do grupo “fixe”, e até onde um jovem 
está disposto a ir para ser respeitado pelos seus pares. Mas 
antes de tudo, e mais importante, Oh, My God! é um filme 
sobre o orgasmo.

Oh, My God! is a humorous observation of children’s 
interpretations and experiences of sexuality. The film also 
looks back through grown-up eyes at the reality of being part 
of the “in-crowd” and the lengths to which one is prepared to 
go to become a respected member. But first and foremost Oh, 
My God! is a film about the orgasm.

Domingo Sunday 19 · Sala 1, 19h30

OH, MY GOD!

Em complemento / In complement: Oh, My God! (Noruega / Norway, 2008, 9’), de / by Anne Sewitsky  

Com o apoio 
Sponsored by

OH, MY GOD!

Realização 
Director

Anne Sewitsky

Noruega 
Norway

2008, 9’

Curta-Metragem de Ficção 
Short Fiction

Cor / Colour

35mm

v. o. norueguesa legendada  
em inglês

Guião 
Screenplay

Kathinka Nicolaysen

Montagem  
Editing

Ida Kolstø

Fotografia 
Photography

Anna Myking

Produção 
Production

Synnøve Hørsdal

Cenografia 
Set Design

Sunniva Rostad

Som 
Sound

Gunn Tove Grønsberg

Intérpretes 
Cast

Ebba Tangen, Julie Solberg, Ella 
Victorie Henriksen Haagensen

www.nfi.no

Anne Sewitsky

37



PLAN BPLAN B

Realização 
Director

Marco Berger

Argentina 
Argentina

2009 

103’

Longa-Metragem de Ficção 
Feature Film 

Cor / Colour

35mm

v. o. castelhana legendada  
em inglês

Guião 
Screenplay

Marco Berger

Montagem 
Editing

Marco Berger

Fotografia 
Photography

Tomas Perez Silva

Produção 
Production

Mariano Contreras, Ivan Bein

Direcção Artística 
Art Direction

Laura Martinez

Cenografia  
Production Design

Martin Cuinat

Guarda-Roupa  
Wardrobe

Laura Vlasenkov

Música Original 
Original Music

Pedro Irusta

Som 
Sound

Lucas Dentone

Edição de Som 
Sound Editing

Daniel Mosquera, Ana Mouriño, 
Mercedes Teninna

Assistente de Realização 
Assistant Director

Maria Fernandez Aramburu

Intérpretes 
Cast

Manuel Vignau, Lucas Ferraro, 
Mercedes Quinteros,  
Damian Canduci,  
Ana Lucia Anthony,  
Carolina Stegmayer,  
Antonia de Michelis,  
Ariel Nuñez di Croce

www.rendezvouspictures.com

A namorada de Bruno acaba com a relação. Por detrás de uma 
expressão calma e indiferente, ele planeia uma vingança fria 
e saborosa. Ela, uma rapariga moderna, continua a vê-lo de 
ora em vez, mas tem outro namorado, Pablo. Bruno torna-
se amigo de Pablo, com a ideia de desgastar o casal, e de o 
apresentar a outras mulheres. Mas entretanto surge a ideia 
de um plano B, um mais eficiente, que vai pôr a sua própria 
sexualidade em questão.

Bruno is dumped by his girlfriend; behind a calm, indifferent 
expression, his mind plans a cold, sweet vengeance. She, a 
modern girl, keeps on seeing him once in a while, but has 
another boyfriend, Pablo. Bruno becomes Pablo’s friend, 
with the idea of eroding the couple, maybe introducing him 
to another woman. But, along the way, the possibility of a 
plan B arises, a more effective one, which will put his own 
sexuality into question. 

Sábado Saturday 25 · Sala 1, 21h00

FILME DA NOITE DE ENCERRAMENTO
CLOSING NIGHT FILM

PRÉMIOS

Prémio de Melhor Longa-Metragem 
Festival de Cinema Queer de Melbourne, Austrália, 2010

Prémio de Melhor Filme 
Inside Out, Festival de Cinema e Vídeo LGBT de Toronto,  
Canadá, 2010

Prémio de Melhor Filme Estrangeiro 
Film Out, Festival de Cinema LGBT de San Diego, EUA, 2010

Prémio de Melhor Actor para Lucas Ferraro 
Zinegoak, Festival de Cinema Gay, Lésbico e Trans de Bilbau, 
Espanha, 2010

Prémio de Melhor Guião para Marco Berger
Zinegoak, Festival de Cinema Gay, Lésbico e Trans de Bilbau, 
Espanha, 2010

AWARDS

Best Feature Award 
Melbourne Queer Film Festival, Australia, 2010

Best Film Award 
Inside Out, Toronto LGBT Film and Video Festival, Canada, 2010

Best International Feature Award 
Film Out, San Diego LGBT Film Festival, USA, 2010

Best Actor Award for Lucas Ferraro
Zinegoak, Bilbao Gay, Lesbian, and Trans Film Festival, Spain, 2010

Best Script Award for Marco Berger
Zinegoak, Bilbao Gay, Lesbian, and Trans Film Festival, Spain, 2010

Em complemento / In complement:
14.3 seconds (Canadá / Canada, 2008, 9’), 
de / by John Greyson 

38



Marco Berger

BIOFILMOGRAFIA

Marco Berger nasceu na Argentina há 31 anos atrás, filho de pai 
Norueguês. Estudou Teatro com Julio Chavez. Em 2001 mudou-
se para a Noruega, e três anos mais tarde recebeu uma bolsa de 
estudos para a Universidad del Cine em Buenos Aires. Ganhou vários 
concursos de escrita de guiões para curtas-metragens enquanto na 
Universidade. A sua segunda curta, El Reloj (2008), foi seleccionada 
em 2008 pela Cinefondation para a competição oficial do Festival de 
Cannes, e foi também seleccionada para o Festival de Sundance em 
2009. Plan B (2009), a sua primeira longa-metragem foi exibida no 11º 
BAFICI em Buenos Aires em 2009.

BIOFILMOGRAPHY

Marco Berger was born in Argentina 31 years ago from a Norwegian 
father. He studied theatre several years with Julio Chavez. In 2001 
he moved to Norway, and after three years he received a Norwegian 
scholarship to study in the Univesidad del Cine in Buenos Aires. 
He succeeded in winning many short script contests during his 
university years. His second short El Reloj (2008) was selected in 2008 
by the Cinefondation in the official competition of the Cannes Film 
Festival. It was also selected at the Sundance Film Festival in 2009. 
Plan B (2009), his first feature film, was presented at the 11th BAFICI 
in Buenos Aires in 2009.

2009

Plan B  
Longa-Metragem de Ficção 
Feature Film

2008

Una última voluntad 
Curta-Metragem de Ficção 
Short Fiction

2008

El Reloj
Curta-Metragem de Ficção 
Short Fiction

Com o apoio 
Sponsored by

A realidade desfaz os planos 

Quando o plano A pode falhar, manda a astúcia que se tenha 
em vista um possível plano B… Contudo o feitiço pode 
voltar-se contra o feiticeiro, que assim acaba armadilhado, a 
viver um não projectado “plano C” que nunca imaginara… 
Desta formulação aparentemente abstracta, que quase parece 
coisa da matemática, nasce a linha condutora da história que 
nos propõe o argentino Marco Berger naquela que é a sua 
estreia em longas-metragens. 
Bruno, um jovem na casa dos vinte e poucos anos, vê-se 
sem namorada e esta com novo parceiro… Sem que Pablo 
(o novo “rival”) o saiba, Bruno torna-se amigo dele. Plano 
A: aprofundar a amizade, levando Pablo a conhecer outras 
mulheres… Mas há um plano B, eventualmente mais 
eficiente, que o conduz rumo ao ambiente emocional de uma 
possível relação com o próprio Pablo, mal sabendo Bruno 
que acabará por pôr a sua própria sexualidade em questão. 
Plan B apresenta no fundo um triângulo amoroso, mas é da 
aresta que pode unir Bruno e Pablo que vive toda a evolução 
da história. 
O filme é mais um exemplo de uma linguagem realista 
que de ano para ano ganha adeptos entre o novo cinema 
argentino, do qual o Queer Lisboa tem chamado alguns 
títulos ao seu programa em edições recentes, como Glue de 
Alexis dos Santos, ou XXY de Lucia Puenzo. Marco Berger 
fecha a câmara em torno das personagens centrais do filme, 
a acção dependendo essencialmente ora dos seus encontros, 
ora de momentos que vivem em solidão. O cenário é urbano, 
mas ao longo do filme não há uma única cena de rua, os 
raros figurantes surgindo apenas num momento no ginásio 
ou numa festa. A cidade contudo mora entre a história. 
E os planos fixos (nos antípodas da ideia do postal) que 
frequentemente separam as cenas reforçam a sua presença 
como cenário que serve mais a alma da narrativa que as 
próprias sequências filmadas. N.G.

Reality messes with our plans

When plan A might fail, it’s smart to have an alternative 
plan B… but it all can go awry, and then the planner finds 
himself caught up in an unplanned and unforeseen “plan 
C”… This apparently abstract and merely mathematical 
formulation provides the basic structure of the story 
chosen by Argentine Marco Berger for his first feature 
film.
Bruno, a young man in his early twenties, looses his 
girlfriend to another man, Pablo, and decides to become 
the latter’s friend without revealing his identity. Plan A: 
becoming Pablo’s friend and introducing other women 
to him… But there is a plan B, possibly more effective, 
which leads Bruno to the emotional setup of a possible 
relationship with Pablo and to question his own sexuality 
in the process. Plan B is the story of a love triangle, but 
surprisingly, it is the side linking Bruno and Pablo that 
provides all the material for the story.
The film is a further example of the realist language which 
is increasingly favoured in the most recent Argentine film 
production, and which Queer Lisboa has already featured 
in past editions, namely with films such as Glue by Alexis 
dos Santos, or XXY by Lucia Puenzo. Marco Berger brings 
his camera as close as possible to the main characters of 
the film, whose action is restricted to their meetings 
and solitary moments. The urban background is never 
shown, and extras only occasionally appear in the gym 
or at a party. The city however forms part of the fabric 
of the story. And the static shots (as far from postcards 
as possible) which frequently separate the various scenes 
reinforce its presence as a backdrop that serves the soul  
of the narrative rather than the sequences caught on  
film. N.G.
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TÚ ELIGES
YOU CHOOSE

Tú Eliges é uma comédia realista com pinceladas dramáticas 
sobre a actualidade. O filme mostra-nos um dia nas vidas 
de diferentes personagens de distintas classes sociais: uma 
mulher na casa dos cinquenta que vive ainda como uma 
adolescente, uma mulher rica que, entediada, é agora 
consultora de Feng-Shui, uma estrela pop ou um actor 
que luta por um papel. As acções de umas afectam a vida  
de outros e no final todos são confrontados com os seus 
sonhos e ambições, com sucesso desigual.

You Choose is a comedy with realistic and current dramatic 
brushstrokes. The feature shows us a day in the lives of 
several characters from different social classes: from a 
woman in her fifties who still lives as a teenager, to the 
rich woman whose boredom has led her to give lectures 
on Feng-Shui, and a pop star or an actor who try to thrive. 
The actions of some affect the others, without them even 
knowing, and in the end, everyone will face their dreams and 
ambitions with mixed fortunes.

TÚ ELIGES 
YOU CHOOSE

Realização 
Director

Antonia San Juan

Espanha 
Spain

2009

87’

Longa-Metragem de Ficção 
Feature Film 

Cor / Colour

35 mm

v. o. castelhana legendada  
em inglês

Guião 
Screenplay

Antonia San Juan,  
Luis Miguel Seguí

Montagem  
Editing

Marc Royo

Fotografia 
Photography

Rafa Roche 

Produção 
Production

Luis Miguel Seguí

Direcção Artística 
Art Direction

Juan Carlos Espejo

Guarda-Roupa 
Wardrobe

Santiago Bandrés

Música Original  
Original Music

Fernando Gasulla

Som 
Sound

Roberto Fernández

Intérpretes 
Cast

Antonia San Juan, Neus Asensi, 
Mala Rodríguez, Andrés Lima, 
Luis Miguel Seguí, David de Gea, 
Héctor Montoliu,  
Secun de la Rosa, Félix Navarro, 
Mari Carmen Sánchez,  
Helena Castañeda, Eric Francés, 
Pedro Azofra, Alex Jardón,  
Paula Andrés, Ventura Oller, 
Chema Rodríguez, Pepa Charro, 
Mariela Claudia García,  
William MKulvihill,  
Alejandra Lorenzo González, 
Manuel Fresneda, Rut Ripoll, 
Gema Martín, Marta Ochando, 
Ana López, Diana Arrastra, 
Benjamín de la Rosa

www.antoniasanjuan.com

Domingo Sunday 19 · Sala 1, 22h00 Terça-feira Tuesday 21 · Sala 1, 17h00
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Antonia San Juan

BIOFILMOGRAFIA

Antonia San Juan começou a sua carreira no Teatro, dedicando-
se também à Televisão e ao Cinema, tendo participado em mais 
de 50 produções. Trabalhou em filmes como: Tudo Sobre a Minha 
Mãe (1999), de Pedro Almodóvar, Ataque Verbal (1999), de Miguel 
Albadalejo, ou Asfalto (2000), de Daniel Calparsoro, entre outros. 
Actualmente trabalha como Realizadora, Argumentista e Produtora, 
actividades paralelas ao seu trabalho como Actriz. Em 2001, 
escreve, dirige e interpreta a sua primeira curta-metragem V.O., que 
ganha importantes prémios em Festivais nacionais e internacionais, 
entre eles a nomeação para os Prémios Goya para melhor curta-
metragem. No ano de 2005, dirige a sua segunda curta-metragem 
La China, que arrecada numerosos prémios, e em 2008 estreia A las 
once, de novo em formato de curta-metragem. Em 2009, apresenta a 
sua primeira longa-metragem Tú Eliges.

BIOFILMOGRAPHY

Antonia San Juan started her career in the Theatre where she 
learnt the craft of acting. Her career sees her credited in more than 
50 Film, TV and Theater productions. She participated in such 
features as: All about my Mother (1999), by Pedro Almodóvar, Ataque 
Verbal (1999), by Miguel Albadalejo, or Asfalto (2000), by Daniel 
Calparsoro. She directed three short films: V.O. (2001), a Goya award 
nominee for best short film; La China (2005), which won several 
awards at International Film Festivals around the world; and more 
recently, A Las Once (2008). You Choose (2009) is her first feature 
film.

2009

Tú Eliges
Longa-Metragem de Ficção 
Feature Film

2008

A Las Once
Curta-Metragem de Ficção  
Short Fiction

2005

La China   
Curta-Metragem de Ficção  
Short Fiction

2001

V.O. 
Curta-Metragem de Ficção  
Short Fiction

Viver, no infinitivo

Actriz, encenadora e dramaturga, Antonia San Juan tem 
afirmado o seu trabalho de actriz nos palcos e cinema 
espanhóis. Em 2001, estreia-se na realização com V.O., 
apresentado no Queer Lisboa em 2004, a propósito de uma 
homenagem à actriz. Quer V.O., quer a sua segunda curta-
metragem, La China, evidenciavam já o seu estilo de escrita. 
Atenta observadora da realidade e da sociedade espanhola em 
particular, Antonia revela-se um talento também na escrita 
de argumento (já o provara na escrita para teatro), com 
um refinado sentido de comédia e dos tempos da mesma, 
mas tendendo sempre ao lado negro das vidas retratadas. A 
realidade quer-se filtrada pela argúcia e ironia, mas também 
objecto de uma reflexão mais filosófica. Em Tú Eliges, a 
sua estreia na longa-metragem, o elenco de personagens é 
ambicioso (pela diversidade e quantidade) e vem na senda do 
seu interesse por uma certa desconstrução dos estereótipos e 
complexidade psicológica de cada ser humano – a coerência 
não é mais que uma ambiciosa construção exterior. Antonia 
interpreta Rosa, uma rica e entediada técnica de feng-shui, 
mãe de Victoria, bem sucedida estrela pop, e de Flavio, 
performer frustrado que esconde de todos uma doença 
terminal. Conrado é o caseiro da luxuosa mansão, pai de 
Marlon, empregado de supermercado e inábil aspirante a 
actor, e marido de Inés, viciada em sexo. Junte-se o colega 
de trabalho de Marlon, Andrés, prostituto nas horas vagas e 
Yoya, colega de Inés e melhor amiga de Carlos, comediante 
bem sucedido mas mal amado, e a comédia está lançada. 
Ou antes, a tragédia. Habilmente, Antonia faz culminar o 
intrincado quotidiano destas personagens em duas cenas 
centrais: o confronto final entre mãe e filho (Rosa e Flavio), 
e o encontro entre Inés e Andrés, dois exemplos acabados da 
força da escrita e do elenco de actores. J.F. 

To live, in the infinitive

Actress, director, and playwright, Antonia San Juan has been 
a constant presence on the Spanish stage and screen. In 2001 
she directed V.O., her first short film, screened at Queer 
Lisboa 2004 as part of an homage to Antonia. Both V.O. and 
her second short, La China, brought to the fore her writing 
style: a careful observer of reality and in particular of Spanish 
society, Antonia proved her talent in scriptwriting as she 
had as a playwright, with her keen comedy sense and timing, 
while always leaning towards the dark side of the lives she 
portrays. Her reality is always filtered through wit and irony, 
but also the target of philosophical reflection. In Tú Eliges, 
her first feature film as a director, the cast is ambitious 
(in quantity and variety), and follows in her interest in the 
deconstruction of stereotypes and in the psychological 
complexity of each human being; coherence is merely an 
ambitious external construction. Antonia plays Rosa, a rich 
and bored feng-shui expert, and the mother of Victoria, a 
successful pop star, and Flavio, a frustrated performer who 
is hiding a terminal illness from everybody. Conrado, the 
groundskeeper of her luxury mansion, is married to Inés, a 
sex addict; they have a son, Marlon, a supermarket worker 
and hopeless actor wannabe. To them, add Andrés, Marlon’s 
colleague and a prostitute in his free time, and Yoya, a 
colleague of Inés’ and best friend with Carlos, a successful 
but unloved comedian, and the dice of comedy are cast. 
Or rather, those of tragedy. Antonia skilfully leads the 
complicated daily lives of these characters to two central set 
pieces: the final confrontation between mother and son (Rosa 
and Flavio), and the meeting between Inés and Andrés, two 
successful examples of the strength of writing and acting 
behind this film. J.F.

Com o apoio 
Sponsored by

Em complemento / In complement:
Paco (Espanha / Spain, 2009, 10’), de / by Jorge Roelas 
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EL ÚLTIMO VERANO DE LA BOYITA
THE LAST SUMMER OF LA BOYITA

La Boyita é uma caravana e um esconderijo mágico, um lugar 
de refúgio para Jorgelina, uma rapariga curiosa, a entrar 
na adolescência. De partida para umas férias no campo na 
companhia do pai, ela conhece Mario, que já trabalha na 
quinta da sua família. Um dia, de regresso de um passeio a 
cavalo, ela descobre uma mancha de sangue na sela de Mario 
e uma outra nas suas calças. Jorgelina procura compreender, 
mas Mario, envergonhado e inseguro, não faz ideia de por 
que não é como os outros rapazes. Esta revelação, em lugar 
de os separar, faz com que a amizade de ambos se torne ainda 
mais forte… 

La Boyita is a caravan and a magical hiding place, a refuge 
for Jorgelina, a curious girl on the passage from childhood to 
adolescence. Going on holiday to the countryside with her 
father, she meets Mario, who has already started working 
on his family’s ranch. One day, returning from a horse ride, 
she discovers a bloodstain on Mario’s saddle and another one 
on his trousers. Jorgelina tries to understand, but Mario, 
ashamed and insecure, has no clue of why he’s not like the 
other boys. This revelation, instead of separating them, 
brings the two friends even closer together...

EL ÚLTIMO VERANO  
DE LA BOYITA
THE LAST SUMMER  
OF LA BOYITA
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Director

Julia Solomonoff

Argentina, Espanha, França  
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www.laboyitafilm.com
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PRÉMIOS

Prémio Cóndor de Melhor Actriz Revelação  
para Guadalupe Alonso – Associação de Críticos Cinematográficos 
da Argentina, 2009

Prémio Cóndor de Melhor Actor Revelação para Nicolás Treise  
Associação de Críticos Cinematográficos da Argentina, 2009

Prémio Cóndor de Melhor Actriz Secundária para Mirella Pascual 
Associação de Críticos Cinematográficos da Argentina, 2009

Prémio de Melhor Filme Nacional – FIPRESCI Argentina, 2009

Menção Especial do Prémio Signis – Festival Internacional do Novo 
Cinema Latino-americano, Havana, Cuba, 2009

Prémio Especial do Júri – Festival Internacional de Cinema de 
Cartagena das Índias, Colômbia, 2010

Prémio de Melhor Actriz Secundária para Mirella Pascual 
Festival Internacional de Cinema de Cartagena das Índias,  
Colômbia, 2010

Prémio de Melhor Fotografia para Lucio Bonelli 
Festival Internacional de Cinema de Cartagena das Índias,  
Colômbia, 2010

Prémio de Melhor Guião para Julia Solomonoff 
Festival Internacional de Cinema de Miami, EUA, 2010

Grande Prémio do Júri 
Festival Internacional de Cinema de Sofia, Bulgária, 2010

Prémio do Público 
Encontros do Cinema da América Latina de Toulouse, França, 2010

AWARDS

Best Revelation Actress Cóndor Award for Guadalupe Alonso 
Argentina Film Critics Association, 2009

Best Revelation Actor Cóndor Award for Nicolás Treise
Argentina Film Critics Association, 2009

Best Supporting Actress Cóndor Award for Mirella Pascual 
Argentina Film Critics Association, 2009

Best National Film Award 
FIPRESCI Argentina, 2009

Signis Special Mention Award 
New Latin-American Film Festival, La Habana, Cuba, 2009

Special Jury Award 
Cartagena of the Indies International Film Festival, Colombia, 2010

Best Supporting Actress Award for Mirella Pascual
Cartagena of the Indies International Film Festival, Colombia, 2010

Best Cinematography Award for Lucio Bonelli
Cartagena of the Indies International Film Festival, Colombia, 2010

Best Screenplay Award for Julia Solomonoff
Miami International Film Festival, USA, 2010

Grand Jury Award 
Sofia International Film Festival, Bulgaria, 2010

Audience Award 
Toulouse Latin America Film Festival, France, 2010
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Julia Solomonoff

BIOFILMOGRAFIA

Julia Solomonoff nasceu em Buenos Aires, na Argentina, e vive 
actualmente em Nova Iorque. Escritora e Realizadora, Solomonoff 
tem um Mestrado pela Universidade de Columbia, onde lecciona. 
Escreveu e dirigiu El Último Verano de La Boyita (2009), co-produzido 
pela El Deseo de Pedro Almodóvar. A sua primeira longa-
metragem Hermanas (2005), teve estreia no Festival de Cinema 
de Toronto. Solomonoff foi também produtora de Cocalero (2007), 
um documentário de Alejandro Landes, que seguiu os passos de 
Evo Morales durante a histórica eleição presidencial boliviana. O 
seu trabalho para Televisão inclui o falso documentário Chin Chon 
Fan (2006) e The Suitor (2001). Foi 1ª Assistente de Realização de 
Walter Salles, em Os Diarios de Che Guevara (2007). As suas curtas-
metragens foram galardoadas com prémios do Director’s Guild of 
America, do FIPRESCI, do New Line Cinema, do Milos Forman Fund, 
e do La Mujer y el Cine. Prepara actualmente a sua terceira longa-
metragem e co-produz a estreia na longa-metragem de Julia Murat, 
Peso da Massa, rodado no Brasil na primavera de 2010. 

BIOFILMOGRAPHY

Julia Solomonoff was born in Buenos Aires, Argentina, and 
currently lives in New York. A Writer and Director, Solomonoff holds 
an MFA from Columbia University, where she currently teaches. She 
wrote and directed The Last Summer of La Boyita (2009) co-produced 
by Almodovar’s El Deseo. Her first feature, Hermanas (2005) debuted 
at the Toronto Film Festival. Solomonoff also produced Cocalero 
(2007), a documentary directed by Alejandro Landes, that followed 
Evo Morales during Bolivia’s historic Presidential election. Her 
TV work includes a mockumentary Chin Chon Fan (2006), and The 
Suitor (2001). She was 1st Assistant Director on Walter Salles’ The 
Motorcycle Diaries (2007). Her short films have won awards from the 
Director’s Guild of America, FIPRESCI, New Line Cinema, Milos 
Forman Fund, La Mujer y el Cine. She is currently developing her 
third feature film and is co-producing Julia Murat’s debut feature, 
Peso da Massa, shot in Brazil in the spring 2010. 

2009 

El Último Verano de La Boyita
Longa-Metragem de Ficção 
Feature Film

2005

Hermanas
Longa-Metragem de Ficção 
Feature Film

2005

Ahora
Curta-Metragem de Ficção 
Short Fiction

2005

Scratch 
Curta-Metragem de Ficção 
Short Fiction

1998

Siesta
Curta-Metragem de Ficção 
Short Fiction

1993

Un día con Angela 
Curta-Metragem de Ficção 
Short Fiction

1992

Octavo 51 
Curta-Metragem de Ficção 
Short Fiction

Com o apoio 
Sponsored by

Entre o medo e o segredo

Na edição de 2008, o Queer Lisboa apresentou em XXY, 
primeira longa-metragem da realizadora argentina Lucia 
Puenzo, um olhar sobre um tema com rara representação no 
grande ecrã, tomando como figura central uma adolescente 
hermafrodita que vive numa comunidade costeira focando 
as suas relações com o mundo ao seu redor e os confrontos 
interiores que lançam dúvidas sobre a sua própria identidade. 
Novamente do cinema argentino (numa co-produção com 
a El Deseo de Almodóvar) chega agora uma outra reflexão 
sobre identidade de género, desta vez em cenário rural. 
Uma das protagonistas do filme é Jorgelina, filha de um 
médico que prefere passar uns dias no campo, na quinta 
que a família comprou, a render-se indolentemente ao 
sol, com a mãe e a irmã, numa praia… É na quinta que 
reencontra Mario, o ensimesmado e calado filho dos caseiros 
que trabalha de sol a sol e, nas horas vagas, treina para 
uma corrida de cavalos… Jorgelina, que acompanhou a 
puberdade da irmã mais velha, repara num dia que Mario 
sangra. Pergunta ao pai como é a menstruação nos rapazes, 
mal sabendo que está a abrir um segredo que aterroriza, 
sobretudo, os pais de Mario, que se recusam a imaginar outro 
cenário senão aquele no qual conduziram a sua educação.
Sem malabarismos narrativos nem ginásticas visuais, a 
história é simples, directa… e arrebatadora. Segunda longa-
metragem de Julia Solomonoff, El Último Verano de La Boyita 
é mais um impressionante exemplo da vitalidade social do 
actual cinema argentino, adoptando uma linguagem visual 
contemporânea, todavia mais próxima de um certo realismo 
clássico que dos flirts indie de um Plan B (igualmente em 
competição este ano) ou de um Glue (exibido no Queer 
Lisboa em 2007).

PS. A Boyita de que o título fala refere-se, muito 
concretamente, a uma caravana de campismo. Um rosebud
do século XXI, portanto… N.G. 

Between fear and a secret

In its 2008 edition, Queer Lisboa screened XXY, the first 
feature film by Argentine director Lucia Puenzo, upon 
an issue that is rarely represented in the cinema: its main 
character was a hermaphrodite teenager living in a coastal 
community, and the film focused upon her relations with 
the surrounding environment and the inner turmoil which 
casts doubts over identity itself. Now, Argentine cinema 
(in a co-production with Almodóvar’s El Deseo), offers a 
new reflection upon gender identity in a rural community.
Jorgelina, the daughter of a doctor, prefers to spend her 
days in the country, at the farm bought by her parents, 
rather than indolently surrendering to the sun, on the 
beach with her mother and sister. And on the farm, 
she meets Mario, the introverted and quiet son of the 
groundskeepers, who works from sun up to sun down and, 
in his free time, trains for a horse ride… Jorgelina, who 
has witnessed her older sister’s puberty, one day notices 
that Mario bleeds, and asks her father how menstruation 
works in boys, little aware that she is uncovering a secret 
that terrifies Mario’s parents most of all, they who refuse 
to imagine a different context for him.
Avoiding any narrative juggling and visual gymnastics, 
the story is simple, direct, and gripping. El Último Verano 
de La Boyita, Julia Solomonoff’s second feature film, is 
a further impressive example of the social vitality of 
current Argentine cinema; it adopts a contemporary visual 
language, which is nonetheless closer to a certain classic 
realism than that of the indie f lirtations of Plan B (also in 
competition this year) or Glue (screened at Queer Lisboa 
in 2007).

P.S. The Boyita in the title is no more no less than  
a camping caravan. A sort of a XXI-century  
rosebud… N.G.
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VIOLA DI MARE
SEA PURPLE

Viola di Mare é uma história sobre o amor de duas 
jovens mulheres, Angela e Sara, que cresceram no 
mesmo microcosmos histórico, rodeadas por paisagens 
imensuravelmente belas. O argumento baseia-se em 
acontecimentos reais que tiveram lugar numa ilha perto da 
Sicília na segunda metade do século XIX, acontecimentos 
que foram sendo transmitidos oralmente através de gerações 
de pessoas do campo, até se tornar lenda. A história de 
Angela e Sara, e do seu amor mútuo, a coragem para encarar 
a verdade, e a sua fome de justiça, torna-se a história dos 
homens e mulheres de hoje, e sempre. Viola di Mare é sobre 
um amor intenso e comovente como só o amor entre jovens 
pode ser, e também fala sobre o combate às regras da 
sociedade. O filme mostra os abusos, injustiças sociais e  
a opressão de séculos sobre as mulheres, enfim, tudo o  
que a protagonista Angela combate. E no entanto, da mesma 
maneira intensa com que cerca Sara, ora desesperadamente, 
ora com ternura, ela não desistirá enquanto Sara não ceder 
à sua paixão. As duas fazem um pacto radical, que seguem 
como se estivessem em causa as suas vidas, guiadas por um 
espírito que acorda do torpor das convenções sociais.

Sea Purple is a story about the love of two young women, 
Angela and Sara, who have both grown up in the same 
historical microcosm surrounded by hauntingly beautiful 
scenery. The plot is based on real events that took place on 
one of the islands near Sicily in the second half of the 19th 
century, events which were handed down by word of mouth 
over generations of country-folk till they are woven into a 
legend. The story of Angela and Sara, with their love for 
each other, the courage to face the truth and their hunger 
for justice, becomes the story of each man and woman today 
as well as yesterday. Sea Purple is a story about a love that is 
as intense and compelling as only young love can be, but it 
also speaks about challenging the rules of society. The film 
shows abuses, social injustices and the age-long oppression of 
women, everything the protagonist Angela staunchly fights 
against. Yet just as staunchly she besieges Sara, sometimes 
frantically, sometimes with tenderness, and she will not 
cease until Sara gives in to her passion. The two make a bold 
pact which they undertake almost as if they were drawing on 
the life force, driven by a spirit awakening from the torpor of 
social conventions.

VIOLA DI MARE 
SEA PURPLE

Realização 
Director

Donatella Maiorca

Itália 
Italy

2009

105’

Longa-Metragem de Ficção 
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Mario Cristiani, Donatella 
Diamanti, Donatella Maiorca, 
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Pilati)

Montagem  
Editing

Marco Spoletini

Fotografia 
Photography

Roberta Allegrini

Produção 
Production

Maria Grazia Cucinotta,  
Giovanna Emidi, Silvia Natili, 
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Giovanna Emidi, Silvia Natili
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Set Design
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Lia Morandini, Sabrina Beretta
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Mistura de Som 
Sound Mixing
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Valeria Solarino,  
Isabella Ragonese,  
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Alessio Vassallo, Lucrezia Lante 
Della Rovere, Corrado Fortuna, 
Ester Cucinotti

www.intramovies.com

Sábado Saturday 18 · Sala 1, 19h30 Segunda-feira Monday 20 · Sala 1, 17h00
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Donatella Maiorca

BIOFILMOGRAFIA

Donatella Maiorca trabalha desde cedo em Teatro, como Actriz e 
Encenadora. Começa depois o seu interesse pelo Cinema, tendo 
realizado, em 1998, a longa-metragem Viol@, apresentada no Festival 
de Cinema de Veneza. Desde 1999 que realizou um conjunto de séries 
para a televisão italiana, de entre as quais Giornalisti (1999), Diritto di 
difesa (2003), bem como alguns episódios de La squadra (2006) e La 
stagione dei delitti (2006). Em 2009 regressa ao Cinema com a longa-
metragem Viola di Mare.

BIOFILMOGRAPHY

Donatella Maiorca started working quite early in Theatre, as an 
Actress and Director. Later she becomes interested in Cinema, 
having directed in 1998 the feature Viol@, shown at the Venice 
Festival. Since 1999 she has directed TV series in Italy including 
Giornalisti (1999), and Diritto di difesa (2003), as well as episodes 
of La squadra (2006) and La stagione dei delitti (2006). In 2009 she 
returned to the Cinema with her feature Viola di Mare.

2009

Viola di Mare
Longa-Metragem de Ficção 
Feature Film

1998

Viol@   
Longa-Metragem de Ficção 
Feature Film

Gender-bending e amor romântico: 
um conto de fadas

Na Sicília, existe um peixe conhecido como minchia di re ou 
viola di mare que atravessa uma atípica metamorfose sexual, 
mudando de forma e cor. Nasce fêmea, e morre macho: um 
hermafrodita que mantém a sua natureza, embora mude de 
forma.
E Minchia di re também é o título de um livro de 2006 
que revela a história verídica de uma mulher nascida na 
Sicília, em Favignana, em 1868, e que com vinte e cinco 
anos foi forçada a mudar a sua identidade. Cabelos curtos, 
boina, peitos atados, uma palavra alterada na certidão de 
nascimento: basta pouco para se tornar “macho”, suceder ao 
pai como administrador das propriedades do barão local e, 
mais importante, finalmente casar com Sara, a mulher que 
ama desde a infância.
Esta história misteriosa e incrível, preservada durante 
longos anos nos arquivos da ilha, qual escândalo 
inenarrável, fornece a Donatella Maiorca o material 
para um filme que se afasta da biografia ou do romance 
histórico, para se tornar num conto de fadas fora do tempo. 
O masculino e o feminino são assim descortinados como 
sendo papéis sociais pré-estabelecidos, e o travestismo 
torna-se numa ficção explícita. Até a própria Angela, agora 
Angelo, corre o risco de se perder no seu próprio engano, 
aderindo às dinâmicas de violência e abuso das quais foi 
vítima desde a infância e que aprendeu a identificar com a 
masculinidade.
Mas o filme opta também por reler a história dentro da 
tradição romântica, descrevendo um amor arrebatador, que 
encontra o mais literário dos finais, só com a morte.
Com um elenco que mistura grandes actores de teatro com 
duas jovens já muito queridas pelo público, e uma banda 
sonora do ícone da lesbo-pop Gianna Nannini, Viola di Mare 
também foca as poderosas e selvagens paisagens da ilha de 
Favignana, fotografada nas suas cores e atmosferas mais 
extremas. R.M. 

Gender-bending and romantic love:  
a fairy tale

In Sicily, a fish which undergoes an atypical sexual 
metamorphosis, changing shape and colour, is known as 
minchia di re or viola di mare. The fish is born a female, and 
dies a male: a hermaphrodite which maintains its nature 
while changing its shape.
Minchia di re is also the title of a book, published in 2006, 
which relates the true story of a woman born in 1868 in 
Favignana, Sicily, who at 25 was forced to undergo an 
identity change. Short hair, cap, bound breasts, and a word 
altered in her birth certificate: this was enough for her to 
become “male”, take the place of her father as administrator 
of the local landlord, and, more importantly, finally marry 
Sara, the woman she has loved since childhood.
This mysterious and incredible story, long kept secret in 
the island’s archives as an unmentionable scandal, provides 
Donatella Maiorca with the material for a film that eschews 
biography and history to become a fairytale outside time. 
Male and female are thus uncovered as agreed-upon social 
roles, and transvestism becomes an explicit fiction. So 
much so that Angela, who has become Angelo, risks getting 
lost in her very deception, and to appropriate the dynamics 
of violence and abuse of power that she has suffered from 
since childhood and learned to identify with the masculine.
The film however chooses to read the story within the 
romantic tradition, describing an overwhelming love story 
that finds the most literary of endings, only in death.
With a cast that includes great theatre actors and two young 
actresses who are already very well-loved by the public, and 
a soundtrack by lesbo-pop icon Gianna Nannini, Viola di 
Mare also gives scope to the strength of the wild landscapes 
of the island of Favignana, photographed in its most 
extreme colours and atmospheres. R.M.
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THE ADULTS IN THE ROOM

Em 1995, Andy Blubaugh – então um adolescente curioso e 
solitário de 15 anos – inicia uma relação sexual com Peter, 
um homem com quase o dobro da sua idade, bem sucedido 
mas ainda no armário. A relação põe ambos em perigo, mas 
por razões diferentes. Enquanto Peter se arrisca a cumprir 
pena de prisão, Andy expõe-se a uma corrida de obstáculos 
emocional, ansiando que o seu apaixonado reconheça a 
relação perante o resto do Mundo. Quando se torna claro 
que tal pode nunca acontecer, Andy faz o que os adolescentes 
melhor fazem: revolta-se. Em 2008, Andy Blubaugh – agora 
um realizador de filmes independentes, conhecido por 
trabalhos de auto-reflexão – retoma a tarefa de escrutinar a 
parte que resta examinar da sua vida: a estranha relação com 
Peter na adolescência. Ao escrever um argumento baseado 
nesses acontecimentos, depara-se com as características 
da personagem de Peter. Faz, portanto, o que os autores 
fazem: pesquisa. Em The Adults in the Room existem dois 
planos – o passado, contado através de argumento narrativo, 
e o presente, através de documentário – que informam e 
se suportam mutuamente, pintando um quadro dos modos 
como os dois homens tiveram as suas vidas interligadas 
durante o decurso de uma década, e o verdadeiro significado 
de ser adulto.

In 1995, Andy Blubaugh – then a curious and lonely 
fifteen-year-old – began a sexual relationship with Peter, 
a successful but deeply closeted man nearly twice his age. 
The affair put them both in peril, though in different ways. 
While Peter gambled with the prospect of jail time, Andy 
exposed himself to an emotional obstacle course, longing 
for a lover to acknowledge his existence to the world. When 
it became clear that this might never happen, Andy did 
what teenagers do: he rebelled. In 2008, Andy Blubaugh 
– then an independent filmmaker known for self-reflexive 
work – took on the task of scrutinizing the last unexamined 
part of his life: the strange affair with Peter during his teen 
years. In writing a script based on those events, he found 
himself struggling with Peter’s character, so he did what all 
filmmakers do: He did research. In The Adults In The Room, 
these two story lines – the past relayed through scripted 
narrative, and the present through vert documentary – 
inform and support one another, painting a rich tableau of 
the ways that two men have intersected each other’s lives 
over the course of a decade, and the true meaning of what it 
means to be an adult.

THE ADULTS IN THE ROOM

Realização 
Director

Andy Blubaugh

EUA 
USA

2009

80’

Documentário 
Documentary 

Cor / Colour

Digibeta NTSC

v. o. inglesa s/ legendas

Guião 
Screenplay

Andy Blubaugh

Montagem  
Editing

Margaret Lily Andres

Fotografia 
Photography

Jon Beanlands, Anna Farrell

Produção 
Production

Erin Donovan, Phoebe Owens, 
James Strayer
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Art Direction

Licia Haus
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Jay Celeste

Som 
Sound

Derek Ecklund
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With

Dan Savage, Andy Blubaugh, 
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Calvin McCarthy, Ryan Findley
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com

Sábado Saturday 18 · Sala 3, 15h00
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Andy Blubaugh

BIOFILMOGRAFIA

Após oito anos e quatro curtas-metragens que receberam vários 
prémios, Andy Blubaugh passou a ser considerado um contador de 
histórias inovador e esclarecedor. Blubaugh desenvolveu um estilo 
de filmagem especial, associando eventos da sua vida pessoal à 
experiência humana global. O seu trabalho foi já exibido em mais 
de 100 Festivais de Cinema a nível mundial, incluindo o Sundance, 
Margaret Meade, Edimburgo, Hot Docs, e Festivais Gay e Lésbicos 
de Toronto, Los Angeles, Barcelona e Turim. Os seus filmes foram 
também mostrados no canal americano PBS, no programa P.O.V., 
e no programa The Short List do canal americano LOGO. Blubaugh 
recebeu uma Bolsa em Artes Média da Fundação Rockefeller 
(actualmente The Tribeca Film Institute). Foi Director Associado do 
Festival de Documentário e Cinema Experimental de Portland nos 
EUA, e Coordenador do Festival Northwest de Filme e Vídeo, também 
nos EUA. É Professor Assistente na Escola de Cinema do Northwest 
Film Center de Portland, no Oregon. The Adults In The Room (2009) 
é a sua primeira longa-metragem.

BIOFILMOGRAPHY

Over the course of eight years and four award-winning short films, 
Andy Blubaugh has emerged as an insightful and innovative 
storyteller. Blubaugh has developed a unique style of filmmaking, 
connecting the events of his own life to the greater human 
experience. His work has been screened at over 100 Film Festivals 
worldwide, including Sundance, the Margaret Meade, the Edinburgh, 
Hot Docs, and the Gay and Lesbian Film Festivals in Toronto, Los 
Angeles, Barcelona, and Turin. His films have also been showcased 
on the PBS program P.O.V. and the LOGO Television Network’s The 
Short List. Blubaugh is a recipient of the prestigious Media Arts 
Fellowship established by the Rockefeller Foundation (currently The 
Tribeca Film Institute). He has served as the Associate Director of 
the Portland Documentary and Experimental Film Festival and as 
Coordinator of the Northwest Film and Video Festival. He is also an 
instructor at the Northwest Film Center School of Film in Portland, 
Oregon. The Adults In The Room (2009) is his first feature film.

2009

The Adults in the Room
Documentário 
Documentary

2007

The Pull
Documentário Curto 
Short Documentary

2006

Scaredycat 
Documentário Curto 
Short Documentary

2005

Hello, Thanks  
Documentário Curto 
Short Documentary

2001

The Burden 
Documentário Curto 
Short Documentary

Por quem não esqueci

The Adults in the Room arranca como ficção. Uma ilusão 
rapidamente desfeita pelo insert de uma sessão de leitura por 
actores, sobre o guião da cena que se desenrola. Em cena: 
o ficcional Andy, de 15 anos, estudante, está numa relação 
com Peter, professor, próximo dos 30 – eles beijam-se. 
Na realidade: Andy, o realizador, agora com a idade que 
Peter tinha então, está em pleno processo de realização 
deste documentário, recriando a sua experiência pessoal 
na adolescência e confrontando-a com os seus colegas, 
actores, amigos, mas principalmente consigo mesmo. Numa 
aula sobre cinema para um grupo de adolescentes, o agora 
também professor Andy explica o que é o “protagonista”: 
aquele que quer alguma coisa e que prende o espectador até 
ao final, de forma a descobrir se ele realmente a consegue. 
Andy Blubaugh é esse protagonista e recria-se enquanto Andy 
– o seu “eu” de antes –, e sobre como seria estar, hoje, na 
pele de Peter, professor de alunos adolescentes. The Adults in 
the Room não é um documentário sobre abuso de menores. É 
sobre um homem que procura, anos depois, compreender o 
porquê e o que aconteceu a uma relação consentida, de ambas 
as partes, que implicação teve na altura e o que significa 
hoje. Sobretudo para quem a viveu. A Andy não lhe interessa 
particularmente como a sociedade lê esta sua relação – este 
juízo de valor está presente, sem dúvida, mas o conflito aqui 
é outro: o que procura Andy, hoje? É esta a força de The Adults 
in the Room. E o dispositivo, que não é o de uma docu-ficção, 
mas antes o de um documentário com ficção dentro. O 
documentário resulta brilhante, não apenas na sua forma – 
além de tecnicamente irrepreensível –, mas numa importante 
reflexão sobre a sexualidade nos adolescentes e qual o papel 
dos adultos na imposição de limites para a mesma. J.F.

For the one I did not forget

The Adults in the Room kicks off as fiction. An illusion 
that is soon dispelled by the insert of actors reading the 
script of the scene taking place. On stage: fictional Andy, 
a 15-year-old student, is in a relationship with Peter, a 
twentysomething teacher; the two kiss. In reality Andy, 
the director, now approximately Peter’s age, is directing 
a documentary, retelling his teenage experience and 
confronting his colleagues, actors, friends, but especially 
himself with it. In a film class for a group of teenagers, 
Andy – now also a teacher – explains what a “protagonist” 
is: he who wants something, and who captures the audience 
until the very end, in order to find out whether he actually 
gets it. Andy Blubaugh is that leading man, and he recreates 
himself as Andy – his earlier self –, as well as asking 
what it would mean to find himself today in the role of 
Peter, a teacher to teenagers. The Adults in the Room is not 
a documentary on childhood abuse. It is about a man who 
seeks, years later, to understand the reasons why and what 
happened to a consensual relationship, the implications 
it had at the time, and its current meaning. Especially for 
those who lived it. Andy does not really care how society 
reads this relationship of his – of course such a value 
judgement is present, but now the real conflict is another: 
what is Andy looking for, today? And here lies the strength 
of The Adults in the Room, as well as in its format, which is 
not that of a docu-fiction, but rather that of a documentary 
with fiction mixed in. And the resulting documentary is 
brilliant, not merely in its form – although it is indeed 
technically irreprehensible – but rather in its valuable 
reflection upon teenage sexuality, and the role of adults in 
imposing limits on it. J.F.

Em complemento / In complement:
Enfant (Alemanha / Germany, 2009, 15’), de / by Xavier Stentz
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ÅNGRARNA 
REGRETTERS

Embora tendo nascido homens, Mikael e Orlando mudaram 
ambos de sexo para se tornarem mulheres. Agora já com mais 
de 60 anos de idade, os dois encontram-se pela primeira vez 
para falarem sobre as suas vidas, e também sobre o maior 
remorso que ambos têm, a sua mudança de sexo. Mikael fez 
a sua operação nos anos 90, quando tinha 50 anos de idade, 
enquanto Orlando foi uma das primeiras pessoas a fazer a 
mudança de sexo na Suécia em 1967. Mikael voltou a vestir-
se como homem, e tenta desesperadamente convencer os 
médicos a mudarem-no de volta para homem. Encontra-se 
preso num corpo estranho que não reconhece como seu. Está 
perdido entre géneros, diz a Orlando. Orlando é um dandy 
andrógino, vestido com um fato de veludo vermelho, e com 
um brinco de diamante. Mikael acha o seu vestuário peculiar. 
Se Orlando também se arrepende da sua mudança de sexo, 
por que continua a vestir-se de um modo tão feminino? Ele 
gosta de viver nos dois mundos: por vezes homem, por vezes 
mulher. Mas houve alturas em que não viveu uma vida dividia 
entre géneros. Orlando conta a história do seu casamento de 
11 anos com um homem que presumia viver com uma mulher 
de nascimento, até uma tarde em que o segredo de Orlando 
foi revelado. O jovem realizador Marcus Lindeen conta esta 
história através do diálogo entre os dois homens gravado num 
estúdio de cinema. Marcus escreveu igualmente uma versão 
deste filme para o palco, peça que dirigiu em 2006 com 
actores a representarem os papéis de Mikael e Orlando, no 
Teatro da Cidade de Estocolmo. 

Though born as men, Mikael and Orlando both changed their 
sex to become women. Now well into their 60s, the two 
meet for the first time to talk about their lives and, the one 
defining regret they both share, their sexual reassignment. 
Mikael underwent surgery in the mid-90s as a 50 year old, 
while Orlando was one of the very first sex change patients 
in Sweden in 1967. Mikael now dresses as a man again and 
desperately attempts to convince his doctors to change him 
back. Now he finds himself trapped inside a strange body 
that isn’t his. He feels lost between genders, he tells Orlando. 
Orlando is an androgynous dandy, dressed in a red velvet 
suit, donning a single diamond earring. Mikael finds his 
outfit peculiar. If Orlando regrets his sex-change, why does 
he continue to dress so feminine? He enjoys living as both: 
sometimes man, sometimes woman. But there was a time 
when he did not live life as split-gender. Orlando tells the 
story of his 11 year marriage to a man who presumed him to 
be a biological woman, until one afternoon when his secret 
was revealed. Young director Marcus Lindeen tells this story 
only through the two men’s dialogue recorded in a film 
studio. Marcus has also written a stage version of the film, a 
play that he directed in 2006 with actors portraying Mikael 
and Orlando at Stockholm’s City Theater.

ÅNGRARNA 
REGRETTERS 
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Marcus Lindeen

BIOFILMOGRAFIA

Marcus Lindeen nasceu em 1980. Actualmente vive em Estocolmo,  
na Suécia. Escreve peças para Teatro e é Encenador. Antes de 
trabalhar em Cinema e Teatro, era Escritor e Produtor de Rádio. 
Ångrarna (2010) é a sua estreia enquanto Realizador. Licenciou-se 
em Direcção de Teatro em 2008 pelo Dramatiska Institutet (Escola 
Nacional de Cinema e Teatro) de Estocolmo. Fez a sua estreia como 
Escritor e Encenador em 2006 com a produção de Ångrarna no 
Stadsteater (Teatro da Cidade de Estocolmo). Ångrarna foi escolhida 
como uma das melhores peças suecas contemporâneas pelo Real 
Teatro Dramático e a Televisão Nacional da Suécia. A peça foi 
exibida na televisão sueca em 2009. Antes de trabalhar no Teatro e  
no Cinema, Marcus trabalhou como Jornalista. Durante vários anos 
foi responsável pelo programa semanal Flipper (uma versão sueca 
de This American Life) na Rádio Nacional Sueca. Também estudou 
Artes na Dinamarca e trabalhou como Escritor e Produtor de Rádio 
freelancer em Nova Iorque. Actualmente está a trabalhar em duas de 
peças de Teatro encomendadas para estrearem em 2010.

BIOFILMOGRAPHY

Marcus Lindeen was born in 1980, and lives in Stockholm, Sweden. 
He is a Playwright and Director. Before working with Film and Theatre 
he was a Writer and a Radio Producer. Regretters (2010) is his debut 
as a film director. He graduated in 2008 as a Director from Dramatiska 
Institutet (The National University of Film and Theatre) in Stockholm. 
He made his debut as a stage director and playwright in 2006 with the 
stage production of Regretters at Stockholm’s Stadsteater (Stockholm 
City Theatre). The production was selected as one of the best 
Swedish contemporary plays by The Royal Dramatic Theatre and  
The National Swedish Television. It was broadcast on national 
television in 2009. Before getting into Theatre and Film, Marcus 
worked as a Journalist. For several years he was hosting the weekly 
radio show Flipper (a Swedish This American Life) on The National 
Swedish Radio. He also went to Art School in Denmark and worked 
as a freelance Writer and Radio Producer in New York. Right now he 
is writing on two commissioned plays, both to open in 2010. 

Entre dois mundos

Ångrarna conta-nos uma história invulgar: dois homens 
que mudaram de sexo, cirurgicamente, para mulher,  
e depois se arrependeram. Ou não. Ångrarna desfaz o 
próprio arrependimento. Christine Jörgensen foi um 
americano do Bronx (nascido George William), que mudou 
de sexo na Dinamarca em 1952, alvo de grande mediatismo 
no seu regresso aos EUA. Na Suécia dos anos 1950 e 60, 
Christine foi uma secreta referência. Mas Ångrarna não 
trata da já muito documentada e ficcionada Christine.  
Trata antes de duas figuras anónimas. Mikael Johansson 
mudou de sexo aos 50 anos de idade, para mulher – Mikaela 
–, e hoje vive como homem e quer fazer uma reconstituição 
peniana. Orlando Fagin também nasceu homem, e em 
1967 foi uma das primeiras cirurgias de mudança de sexo 
na Suécia, tendo depois voltado a ser homem (com pénis), 
mas continua a vestir-se de mulher… Diz não se conseguir 
definir. É Isadora, às vezes. 
Ångrarna é uma master classs sobre as questões do sexo 
biológico e o género, por quem sabe: aqueles que vivem 
dos dois lados do que a sociedade instituiu como sendo 
o feminino e o masculino. O realizador Marcus Lindeen 
evitou mais óbvios formatos documentais, tirando 
partido destas cativantes personalidades ao confrontá-las 
directamente. Num palco, frente a frente, Orlando  
e Mikael contam a sua história e perguntam pela do outro. 
São as perguntas certas. Em dados momentos, o confronto  
é ao público, a solo. Uma caixa negra, um projector de 
slides, a iluminação dramática. Ångrarna tem a qualidade 
de uma peça de teatro. E Orlando e Mikael têm o mérito 
dos grandes actores que prendem o espectador, não o 
deixando passivo; antes, obrigando-o a visualizar, reflectir, 
projectar-se. E Lindeen teve a sensibilidade de fazer o 
melhor uso dos dois homens, tornados mulheres, tornados 
homens. Mas não definitivamente. Nunca se sabe. J.F.

Between two worlds

Regretters tells an unusual tale: that of two men who 
surgically changed sex, became women, and then came  
to regret their decision. Or not. Regretters undoes their 
very regret. Christine Jörgensen was born George William 
in the Bronx, changed his sex in Denmark in 1952, and  
was the target of great media attention upon her return  
to the USA. In 1950s and 1960s Sweden, Christine became 
a secret reference. Regretters, however, does not speak of 
Christine, already the subject of many documentaries and 
fictions. Rather, it speaks of two unknown individuals. 
Mikael Johansson became a woman –Mikaela – at the age 
of 50; today, he lives as a man and wishes to have penile 
reconstructive surgery. Orlando Fagin was also born a man, 
and in 1967 was among the first male to female transsexuals 
to undergo surgery; he became a man once again (with a 
penis), but he still dresses as a woman. He says he can’t 
define himself. Sometimes, she’s Isadora.
Regretters is a master class on the issues of gender and 
biological sex, held by those in the know: individuals who 
have lived on both sides of what society has determined 
to be the masculine and the feminine. Director Marcus 
Lindeen avoided the most obvious documentary formats, 
and made the most of these two engaging personalities 
by filming a direct confrontation. On stage, face to face, 
Orlando and Mikael each tell their stories and ask for the 
other’s in return. They ask the right questions. Sometimes, 
each confronts an audience on his own. A black box, a slide 
projector, dramatic lighting. Regretters looks like a stage 
play, and Orlando and Mikael have the skills of great actors 
to engage their audience, and force them to be active, 
visualize, think, project; while Lindeen has had the  
skill to make the best use of these two men, who  
became women, who became men. But not forever.  
You never know. J.F.
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BEAR RUN

Em Bear Run ficamos a conhecer três notáveis e amorosos 
ursos: Mikhael, Louie e Mike. As suas histórias de saída 
do armário, como lidam com a imagem física, o género e a 
procura de uma comunidade vão surpreender e emocionar 
o espectador. O filme oferece uma nova perspectiva sobre 
a comunidade dos ursos. O documentário segue os rituais 
coloridos, a linguagem divertida, e a estética envolvente 
da cultura bear ao acompanhar os personagens conforme 
estes seguem os eventos do circuito: desde Nova Iorque a 
Provincetown, de Albany a Chicago e Montreal. Ao longo do 
caminho, o filme põe em causa estereótipos sobre a vida dos 
gays, e cria um retrato íntimo e divertido do que significa ser 
um homem gay adulto no novo milénio.

Bear Run introduces you to three amazing and lovable bears: 
Mikhael, Louie and Mike. Their personal stories of coming 
out, dealing with body image, gender, and searching for 
community will surprise and move you. They offer a new 
way to look at the bear community. The documentary tracks 
the colourful rituals, playful language and evolving aesthetic 
of bear culture, by following the guys as they romp through 
the event circuit to Lazy Bear, P-town, NYC, Albany, 
Chicago and Montreal. Along the way, the film challenges 
stereotypes about gay life and creates an entertaining and 
intimate portrait of what it means to be a mature, gay man in 
the new millennium.

BEAR RUN
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Dan Hunt

BIOFILMOGRAFIA

Dan Hunt é Produtor e Realizador. Cria programas para TV, muitos 
dos quais receberam prémios, desde o início da década de 1990. 
Um documentário recente, Cruel and Unusual (2006), estreou no 
Festival de Cinema SXSW (South by Southwest), e recebeu prémios 
em Festivais Gay e Lésbicos de Nova Iorque, São Francisco, Los 
Angeles e Varsóvia, e ainda um Silver Telly. Em 2002 produziu 
Dangerous Living: Coming Out in the Developing World (2003), que 
ganhou prémios em Barcelona, Connecticut e Chicago, e estreou 
no canal americano de TV por cabo HEREtv. Hunt produziu ainda 
o documentário Oliver Button is a STAR (canal PBS, 2002), sobre o 
bullying e variações de género em adolescentes, que lhe valeu um 
Silver Angel e um N.A.M.E.. Co-produziu ainda o documentário After 
Stonewall (PBS, 1999). Hunt é patrocinado pela Soros Media, ensina 
no Hunter College de Nova Iorque, e foi Produtor Executivo da série 
IN THE LIFE do canal PBS.

BIOFILMOGRAPHY

Dan Hunt is a Producer and Director, and has been creating award-
winning programming for American broadcast since the early 1990s. 
A recent documentary, Cruel and Unusual premiered at the 2006 
SXSW Film Festival and won awards at the New York, San Francisco, 
Los Angeles, and Warsaw LGBT Film Festivals, and a Silver Telly. 
In 2002 he produced Dangerous Living: Coming Out in the Developing 
World (2003), which won awards in Barcelona, Connecticut and 
Chicago and premiered on HEREtv. Hunt also produced Oliver Button 
is a STAR (PBS, 2002), a documentary about bullying and gender 
variances in kids, that won the Silver Angel and the N.A.M.E. Award; 
and co-produced After Stonewall (PBS, 1999). Hunt is a Soros Media 
Fellow, Teacher at Hunter College in NYC, and recently was the 
Executive Producer of the groundbreaking PBS series IN THE LIFE.

Como fazer uma sopa de urso

Definida como subcultura gay, a comunidade dos Ursos tem 
ganho expressão, não apenas nos EUA, mas um pouco por 
todo o mundo ocidental, afirmando-se política e socialmente. 
Mas, apesar de ser tida como uma subcultura e de estar 
associada à masculinidade e ao culto dos pêlos e do peso 
(e à boa mesa), ela não deixa de ser complexa, talvez por 
se caracterizar por uma aceitação de todos para dentro da 
sua comunidade. Bear Run revela-nos as muitas identidades 
assumidas na comunidade dos Ursos: desde os Cubs, aos Bear 
Chasers, do Urso Polar ao Grizzly Bear. Ficamos também a 
saber o que é uma “sopa de Urso”, ou um “FURgasm”. A 
linguagem é, aliás, elemento fundamental para a definição 
de uma identidade e afirmação de uma cultura. E, nesse 
aspecto, a comunidade dos Ursos soube criar uma imagem 
e linguagem próprias. Bear Run segue o quotidiano de três 
ursos: Mikhael, Louie e Mike. Ficamos a conhecer um pouco 
melhor o circuito dos eventos um pouco por toda a América 
do Norte, mas também os seus percursos individuais, e de 
como as suas experiências de vida encontraram lugar de 
aceitação dentro desta comunidade. Mikhael é transgénero, 
sofreu de abusos do pai e é casado com Sylvia há 20 anos 
(casou ainda mulher), prova de que esta comunidade não é 
baseada apenas na questão sexual, do desejo ou do fetiche; 
é, acima de tudo, uma forma de vida. Louie visita a avó, 
pretexto para falar da infância e de como transformou 
o trauma do peso, numa afirmação. Mike fala de como 
encontrou o seu lugar numa comunidade que faz a apologia 
da masculinidade, mas sem o machismo ou o preconceito 
a ela associados. Informativo, divertido e acessível para o 
espectador que está de fora, Bear Run promete ser, por outro 
lado, um objecto de celebração para qualquer Urso.  
“Woof!” J.F.

How to cook a bear soup

The Bear community, defined as a gay subculture, has found 
its expression – as well as political and social affirmation 
– not only in the USA, but all across the Western world. 
Despite its label as a subculture, and its association to 
masculinity, the cult of body hair, and weight (and good 
food), it is quite a complex one, possibly due to its acceptance 
of whoever wishes to belong to the community. Bear Run 
shows several different identities that exist among Bears: 
Cubs, Bear Chasers, Polar Bears, and Grizzly Bears. We also 
find out what a “Bear soup” is, and a “FURgasm”. Language 
is indeed a fundamental element towards the definition of 
any identity and the affirmation of any culture. And the Bear 
community has doubtlessly succeeded in creating its own 
image and language. Bear Run also follows the daily lives of 
three bears: Mikhael, Louie, and Mike. We are introduced to 
the network of Bear events all over North America, as well as 
their individual histories, and how their life experiences have 
been met with acceptance within this community, Mikhael 
is transgender, suffered abuse at the hands of his father and 
has been married to Sylvia for 20 years (he married when he 
was still a woman), proof that this community is not merely 
based upon the sexual issue of desire or fetish, but is, first 
and foremost, a lifestyle. Louie visits his grandmother, an 
excuse to speak of his childhood and how he transformed the 
trauma of his weight into an affirmation. Mike speaks of how 
he found his place within a community which prides itself in 
masculinity, while avoiding the chauvinism or prejudice that 
is so often associated with it. Bear Run is informative, fun, 
and accessible for those outside the community, while also 
being a motive for celebration for any Bear. “Woof!” J.F.

Em complemento / In complement:
Revelations (EUA / USA, 2009, 8’), de / by Tom Gustafson
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Bear Run  
Documentário 
Documentary

2006

Cruel and Unusual:  
Transgender Women in Prison
Documentário 
Documentary
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CAMEROUN: SORTIR DU NKUTA
CAMEROON: COMING OUT OF THE NKUTA 

Nos Camarões a homossexualidade é punida com seis meses 
a cinco anos de prisão. Mas será a sociedade realmente 
homofóbica? O que significa neste país a liberdade individual? 
Este documentário segue as vidas de três homossexuais e 
de uma advogada, Alice N’kom, e mostra que os Camarões 
são um país baseado em fortes tradições de comunidade, 
com alguns resquícios de influências coloniais. Mais do que 
um julgamento de valor, o filme tenta alcançar uma melhor 
compreensão desta sociedade aparentemente homofóbica.

In Cameroon, homosexuality is punished by six months 
to five years of prison. But is Cameroonian society really 
homophobic? What does individual freedom mean in this 
country? In this documentary, through the life stories of 
three homosexuals and a lawyer, Alice N’kom, Cameroon 
appears to be a country based on a strong traditional 
community with remains of colonial influence. More than a 
value judgement, this film aims to get a better understanding 
of this apparently homophobic society.

CAMEROUN: 
SORTIR DU NKUTA  
CAMEROON:  
COMING OUT OF THE 
NKUTA
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BIOFILMOGRAFIA

Céline Metzger cresceu a praticar Dança e Teatro no Conservatório 
Regional de Nantes, após o que orientou os seus estudos para o 
Audiovisual, com um Bacharelato em Imagem em Montaigu. Inicia a 
sua carreira como Câmara e Assistente de Realização trabalhando 
em espectáculos ao vivo, como o último concerto de Raymond 
Devos no Olympia de Paris. Realiza vários filmes em 16mm sobre 
temas sociais, que infelizmente nunca tiveram qualquer divulgação. 
Em Julho de 2001 agarra a oportunidade de ir até ao Afeganistão e 
Paquistão para co-realizar Sous la loi des Taliban que foi exibido pelo 
Canal 5 francês. Esta aventura confirmou em si a vontade de realizar 
documentários, e revela-lhe a paixão de ir à descoberta de outras 
Culturas. No início de 2006 começa a rodagem de Cameroun: sortir du 
Nkuta (2009) sem se deixar desencorajar ao longo dos três anos de 
produção do filme, convencida ainda mais pela proximidade com os 
Camaroneses.

BIOFILMOGRAPHY

Céline Metzger grew up studying Dance and Theatre at the Regional 
Conservatory of Nantes. Eventually she would study Media, and earn 
a Bachelor in Image at Montaigu. She started her career as Camera 
Operator and Assistant Director filming live shows, such as the last 
concert by Raymond Devos at the Olympia in Paris. She directed 
several 16mm films about social issues, which unfortunately were 
never distributed. In June 2001, she grabs the opportunity to go to 
Pakistan and Afghanistan to co-direct Sous la loi des Taliban which 
was shown on the French Channel 5. This experience would confirm 
her desire to direct documentaries, and also unravels in her the 
passion to discover other Cultures. In early 2006 she starts filming 
Cameroun: sortir du Nkuta (2009), without ever feeling discouraged 
throughout the three years that it took to finish the film, especially 
after spending time close to the Cameroonian people.

África, entre as heranças coloniais  
e a cultura tradicional

Nos Camarões, a “nkuta” é um saco de juta. Então, “sortir 
du nkuta”, sair do nkuta, é o equivalente local da expressão 
ocidental “coming out”.
Hoje, neste país, as relações entre pessoas do mesmo sexo são 
puníveis com prisão, assim como em outros países africanos. 
Mas será que foi sempre assim?
Em 2006, vários jornais dos Camarões publicaram uma 
lista que denunciava a suposta homossexualidade de cerca 
de cinquenta influentes personagens públicas. O evento 
marcou uma conflagração na opinião pública do país, que 
até essa altura tinha-se escondido atrás do cliché de que não 
existiam homossexuais nos Camarões. Teve assim início uma 
campanha persecutória da qual ninguém está a salvo. Embora 
a lista atacasse indivíduos proeminentes, foram os cidadãos 
comuns as primeiras vítimas da resultante caça às bruxas, 
forçados a uma vida de mentiras no contínuo terror de serem 
chantageados ou denunciados.
O documentário segue três indivíduos lgbt e uma advogada, 
Alice N’Kom, enquanto desvenda as complexas interligações 
entre as heranças da época colonial, que introduziu em África 
a ideia mesma de homofobia, e as culturas tradicionais locais, 
ainda bem radicadas.
A investigação evita seja as simplificações paternalistas, 
seja os não-ditos do racismo que com frequência minam a 
legitimidade do olhar ocidental sobre as violações dos direitos 
humanos nas ex-colónias. Pelo contrário: as complexidades 
do país oferecem uma ocasião de reflexão sobre a história 
colonial e sobre as forças progressistas nos países Africanos. 
Alice N’Kom decidiu defender gratuitamente 11 homens 
acusados de serem homossexuais, porque acredita que o 
artigo 347bis, utilizado para os incriminarem, é incompatível 
com a Constituição de 1996, que garante a todos os cidadãos 
dos Camarões as suas liberdades individuais. R.M.

Africa, between colonial heritage  
and traditional culture

In Cameroon, a “nkuta” is a jute bag. “Sortir du nkuta”, 
getting out from the nkuta, is the local equivalent of the 
phrase “coming out”.
Today, homosexual relations are punishable with jail, as in 
other African countries. But has this always been the case?
In 2006, several Cameroonian newspapers published a 
list denouncing the supposed homosexuality of about fifty 
influential public figures. An event that was explosive to the 
local public opinion, which until then had hid behind the 
clichéd opinion that no homosexuals existed in Cameroon. 
And it also marked the beginning of a persecutory campaign 
from which no-one is safe. Despite the fact that the list 
attacked prominent figures, common citizens were the first 
victims of the ensuing witch-hunt, and they were forced 
to a life of lies, in constant fear of being blackmailed or 
denounced.
The documentary follows three lgbt individuals and a lawyer, 
Alice N’Kom, in order to reveal the complex intertwining of 
the heritage of the colonial era (which introduced the idea of 
homophobia to Africa) with still well-rooted traditional local 
cultures.
The investigation avoids both paternalistic simplification, 
and the unmentionables of racism, which often undermine 
the legitimacy of the Western perspective on human 
rights violations in former colonies. To the contrary: the 
complexities of the country offer the chance to reflect both 
on colonial history, and the progressive forces within African 
countries. Alice N’Kom chose to defend pro bono 11 men 
accused of homosexuality, because she believes that Article 
347bis, used to incriminate them, is incompatible with the 
1996 Constitution, which recognizes the right to individual 
freedom for all citizens of Cameroon. R.M.

PRÉMIOS

Prémio de Melhor Documentário  
Des Images aux Mots, Festival de Cinema LGBT de Toulouse,  
França, 2010

AWARDS

Best Documentary Award  
Des Images aux Mots, Toulouse LGBT Film Festival, France, 2010

Em complemento / In complement:
Mogadishu Dreaming (Austrália / Australia, 2010, 9’), de / by Lesley Branagan

Céline Metzger
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DZI CROQUETTES

Os Dzi Croquettes foram uma companhia de teatro e dança 
de vanguarda que fez uso do seu talento e de uma mescla de 
humor e sarcasmo de forma a desafiar a violenta ditadura 
vigente no Brasil nos anos 1970. Criadores de uma nova 
linguagem performativa que viria a influenciar uma geração 
inteira, esta companhia revolucionou o activismo gay, apesar 
de terem sido vítimas de censura e mesmo banidos pela 
ditadura militar. Através de entrevistas e imagens de arquivo 
dos seus impressionantes espectáculos, os realizadores 
Raphael Alvarez e Tatiana Issa revelam-nos a origem do 
grupo, o seu perfeccionismo extremo, bem como o golpe 
de sorte ao serem apadrinhados por Liza Minnelli. Mas o 
documentário é também um honesto retrato da tristeza dos 
últimos anos da companhia, quando as tensões, egos, Sida, 
e mesmo o assassinato, acabaram por significar a ruptura. 
Dzi Croquettes combina entusiásticas entrevistas a membros 
do grupo, bem como a artistas brasileiros e internacionais, 
de forma a contar esta história a toda uma nova geração. 
Pelo caminho, assistimos a como esta companhia nunca se 
esquivou de desafiar as convenções morais daquilo que é o 
comportamento “masculino” e “feminino” aceitável.

The Dzi Croquettes were a groundbreaking dance and 
theatre troupe who used their talent and a mix of humour 
and derision to challenge the violent dictatorship that 
gripped Brazil in the 1970s. Creating a new stage language 
that would influence an entire generation, this theatre group 
revolutionized the gay movement despite being banned and 
censored by the military regime. Through interviews and 
archival footage of the group’s incredible performances, 
directors Raphael Alvarez and Tatiana Issa reveal the origins 
of the group, their relentless perfectionism, and their 
unexpected stroke of luck when Liza Minnelli becomes a 
godmother of sorts to them. However, it also gives a very 
honest account of the sadness of their final years when 
tension, egos, AIDS, and even murder ripped them apart. 
Dzi Croquettes combines juicy interviews with group members 
and current Brazilian and International artists to bring this 
unique act to a whole new generation. Through it all, we see 
how this group never flinched from challenging conventional 
notions of acceptable “masculine” or “feminine” behaviour.

DZI CROQUETTES

Realização 
Director

Tatiana Issa, Raphael Alvarez

Brasil 
Brazil

2009

98’

Documentário 
Documentary 

Cor e Preto & Branco  
Colour and Black & White

Digibeta NTSC

v. o. portuguesa legendada em 
inglês

Montagem  
Editing

Raphael Alvarez

Fotografia 
Photography

Jorge Galo, Leonardo Bremer, 
Samantha Belmont, Juliano Lutz

Produção Executiva 
Executive Production

Tatiana Issa, Raphael Alvarez, 
Bob Cline 

Assistente de Produção 
Production Assistant

Alex Heller, Bruna Brasil,  
José Paulo Correa, Martin Hale, 
Marcos Jatobá, Pierre Piacentini

Música Original 
Original Music

Cláudio Lins, Cláudio Tovar

Som 
Sound

Tiago Coev

Com 
With

Gilberto Gil,  
César Camargo Mariano,  
Marília Pêra, Miguel Falabella, 
Betty Faria, Nelson Motta,  
Norma Bengell, Ney Matogrosso, 
Miéle, José Possi Neto,  
Pedro Cardoso, Jorge Fernando, 
Cláudia Raia, Cláudio Tovar, 
Ciro Barcelos, Bayard Tonelli, 
Benedito Lacerda,  
Rogério di Poly, Liza Minnelli, 
Ron Lewis, Jean-Marc Dugas, 
François Tilly, Catherine Faux, 
Rosine Klatzman, Vera Memmi, 
Marcos Jatobá, Patrice Calmettes

www.imovision.com.br 

www.canalbrasil.com.br

www.dzicroquettes.com

Sexta-feira Friday 24 · Sala 3, 21h30

PRÉMIOS

Prémio do Júri de Melhor Documentário  
LABRFF, Festival de Cinema Brasileiro de Los Angeles, EUA, 2010

Prémio do Público de Melhor Documentário  
Da Sodoma a Hollywood, Festival de Cinema LGBT de Turim,  
Itália, 2010

Prémio de Melhor Documentário  
IN-EDIT, Festival Internacional do Documentário Musical, Rio de 
Janeiro e São Paulo, Brasil, 2010

Prémio do Público de Melhor Documentário  
Festival de Cinema Mix Brasil, Brasil, 2009

Prémio Itamaraty de Melhor Documentário  
Festival Internacional de Cinema de São Paulo, Brasil, 2009 

Prémio do Público de Melhor Documentário  
Festival Internacional de Cinema de São Paulo, Brasil, 2009

Prémio do Júri de Melhor Documentário  
Festival Internacional de Cinema do Rio de Janeiro, Brasil, 2009

Prémio do Público de Melhor Documentário 
Festival Internacional de Cinema do Rio de Janeiro, Brasil, 2009

AWARDS

Jury Award for Best Documentary  
LABRFF , Los Angeles Brazilian Film Festival, USA, 2010

Audience Award for Best Documentary  
Da Sodoma a Hollywood, Turin LGBT Film Festival, Italy, 2010

Award for Best Documentary  
IN-EDIT, International Musical Documentary Film Festival, Rio de 
Janeiro and São Paulo, Brazil, 2010

Audience Award for Best Documentary  
Mix Brasil Film Festival, Brasil, 2009

Itamaraty Award for Best Documentary  
São Paulo International Film Festival, Brazil, 2009

Audience Award for Best Documentary  
São Paulo International Film Festival, Brazil, 2009

Jury Award for Best Documentary 
Rio de Janeiro International Film Festival, Brazil, 2009

Audience Award for Best Documentary 
Rio de Janeiro International Film Festival, Brazil, 2009

Sábado Saturday 25 · Sala 3, 15h00
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Raphael Alvarez

Tatiana Issa

BIOFILMOGRAFIA

Tatiana Issa nasceu em 1974 em São Paulo, mas passou grande 
parte da sua infância na Europa. Filha do cenógrafo Américo Issa, 
Tatiana começou sua carreira de Actriz aos sete anos de idade. O seu 
currículo conta com mais de 18 espectáculos de sucesso, novelas e 
mini-séries, tais como Deus nos Acuda, O Fim do Mundo, Hilda Furacão, 
entre muitas outras. Protagonizou filmes como a co-produção 
Franco-Brasileira, Jubiabá (1987), realizado por Nelson Pereira dos 
Santos, a partir do romance de Jorge Amado, ou o clássico O Guarani 
(1996), de Norma Bengell, no qual personificou a heroína Ceci. 
Estreou-se como Realizadora com a curta-metragem americana 
Medusa, que foi seleccionada para diversos Festivais de Cinema 
Internacionais. Projectos actuais incluem a direcção e produção de 
uma série de seis documentários sobre a cultura brasileira, iniciado 
com Parintins: Amor de Boi, e o documentário americano I’m still here. 
Dzi Croquettes (2009) é a sua primeira longa-metragem.

Raphael Alvarez nasceu e cresceu no Rio de Janeiro onde, ainda 
em criança, participou em várias publicidades televisivas, peças 
de teatro e telenovelas da TV Globo, como A Gata Comeu, Partido 
Alto, entre outras. Ainda jovem, mudou-se para Nova Iorque, 
onde estudou Representação, Teatro e Produção na Academia 
Americana de Artes Dramáticas, tendo estudado também na New 
York Film Academy e no Broadway Dance Centre. Fez parte do 
elenco de várias produções da Broadway, como West Side Story, O 
Beijo da Mulher Aranha e Jesus Cristo Superstar, com os protagonistas 
do filme homónimo Ted Neely e Carl Anderson. Estreou-se como 
Realizador com a curta-metragem americana Medusa, que foi 
seleccionada para diversos Festivais de Cinema Internacionais. 
Projectos actuais incluem a direcção e produção de uma série 
de seis documentários sobre a cultura brasileira, iniciado com 
Parintins: Amor de Boi, e o documentário americano I’m still here. Dzi 
Croquettes (2009) é a sua primeira longa-metragem.

BIOFILMOGRAPHY

Tatiana Issa was born in 1974, in São Paulo, Brazil, but spent most 
of her childhood years in Europe. The daughter of set designer 
Américo Issa, Tatiana started her acting career at the early age of 
seven. To date, Tatiana’s credits include 18 successful theatrical 
productions, and series such as Deus nos Acuda, O Fim do Mundo, 
and Hilda Furacão. She starred in numerous major motion pictures 
such as the French-Brazilian co-production Jubiabá (1987), directed 
by Nelson Pereira dos Santos, based on the novel by Jorge Amado, 
and the classic feature O Guarani (1996), by Norma Bengell, in which 
she played the role of Ceci. She debuted in film directing with the 
American short film Medusa, selected for several International Film 
Festivals. Current projects include the direction and production of six 
documentaries on Brazilian culture, which started off with Parintins: 
Amor de Boi, as well as the American documentary I’m still here. Dzi 
Croquettes (2009) is her first documentary feature.

Raphael Alvarez grew up in Rio de Janeiro, Brazil, where, as a child, 
he participated in several TV advertisements, theatre plays and 
had leading roles on major soap operas such as A Gata Comeu and 
Partido Alto. As a teenager, he decided to move to New York where 
he enrolled in the American Academy of Dramatic Arts, where he 
studied Acting, Theatre and Production. He also studied at the New 
York Film Academy and the Broadway Dance Centre. Raphael went 
on to do a number of Broadway national tours including West Side 
Story, Kiss of the Spider Woman, and Jesus Christ Superstar, with Ted 
Neely and Carl Anderson. He debuted in Film Directing with the 
American short film Medusa, selected for several International Film 
Festivals. Current projects include the direction and production 
of six documentaries on Brazilian culture, which started off with 
Parintins: Amor de Boi, as well as the American documentary I’m still 
here. Dzi Croquettes (2009) is his first documentary feature.

Não há senão sem bela…

Brasil, finais dos anos 60. A ditadura militar, através do 
AI-5 (Acto Institucional 5), de 13 de Dezembro de 1968, 
atingia um novo e implacável patamar repressivo. Tinha nas 
mãos o controle do que se fazia no cinema, no teatro, nas 
artes em geral. Nesses dias, e como conhecemos também 
no Portugal do Estado Novo, era nas entrelinhas que se 
comunicava a crítica, o descontentamento, a revolta. E foi 
por entre as malhas da censura (que a princípio apenas se 
queixou do tamanho excessivamente reduzido das sungas) que 
passou o nascimento de uma das mais marcantes companhias 
de teatro de vanguarda do Brasil dos anos 70, com 
repercussão internacional e, inclusivamente, o entusiasmo 
(que os apadrinhou) de Liza Minnelli… Chamavam-se Dzi 
Croquettes (ou seja, The Cockettes, mas com sotaque). 
Cruzavam genéticas do cabaret, ecos do carnaval carioca, 
novas linguagens performativas com sabor a liberdade. 
Somavam homoerotismo com androginia. Um raro oásis em 
tempos difíceis na história política do Brasil. 
40 anos depois, Dzi Croquettes recorda uma inesperada 
e invulgar história de liberdade em tempo de ditadura. 
Nomes como Ney Matogrosso, Gilberto Gil, Marília Pêra, 
Nelson Motta, Betty Faria ou a própria Liza Minnelli juntam 
memórias e outras palavras a um retrato vibrante que, se por 
um lado celebra a festa de novidade que a companhia levou ao 
Brasil dos setentas, por outro não deixa de focar igualmente 
o percurso sombrio vivido depois, em tempo de decadência. 
O ritmo da montagem, a concisão nos depoimentos e 
a frequente inclusão de imagens de arquivo (que nos 
transportam ao “onde, quem e quando” de então) juntam-se 
num filme que não é só documento da história de vida de uma 
companhia de teatro, como também um retrato político da 
história recente do Brasil e do activismo gay. N.G.

Everything is (not) coming up roses

Brazil, late 1960s. The military dictatorship, through AI-5 
(Institutional Act 5), dated 13th December, 1968, reached 
a new, implacable stage of repression. It seized control of 
whatever was produced in the cinema, the theatre, art in 
general. In those days, much as happened in Portugal, under 
its own dictatorship, known as Estado Novo, criticism, 
malcontent, and revolt had to be written between the lines. 
And the birth of one of the most remarkable avant-garde 
Brazilian theatre companies of the 1970s managed to escape 
the dragnet of censorship (which initially only remarked 
upon the excessively small size of their bathing trunks). The 
company developed an international echo, and was even 
enthusiastically sponsored by Liza Minnelli… Their name was 
Dzi Croquettes (that is, The Cockettes, with an accent). They 
melded traces of cabaret, echoes of the Brazilian carnival, and 
new, freedom-tasting performative languages. They joined 
homo-eroticism, and androgyny. A rare oasis in such troubled 
times in Brazil’s political history.
40 years later, Dzi Croquettes recalls a surprising and unusual 
history of freedom in times of dictatorship. Well-known 
Brazilian artists and personalities, such as Ney Matogrosso, 
Gilberto Gil, Marília Pêra, Nelson Motta, Betty Faria, as 
well as Liza Minnelli herself, offer their memories and other 
thoughts to a vibrant portrait which celebrates the breath of 
fresh air that the company brought to 1970s Brazil, while at 
the same time also focusing upon the darker times that came 
later, the years of decadence. The rhythm of editing, the 
concise testimonies, and the frequent inclusion of archival 
footage (which takes us back to the “where, when, and who” 
of the time) come together in a film that is not just a document 
to the life history of a theatre company, but also a political 
portrait of Brazil’s recent history and gay activism. N.G. 
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EDIE & THEA:  
A VERY LONG ENGAGEMENT

EDIE & THEA:  
A VERY LONG 
ENGAGEMENT

Realização 
Director

Susan Muska, Gréta Olafsdóttir

EUA 
USA

2009

61’

Documentário 
Documentary 

Cor / Colour

Digibeta Pal

v. o. inglesa s/ legendas

Montagem 
Editing

Susan Muska, Gréta Olafsdóttir

Fotografia 
Photography

Susan Muska, Gréta Olafsdóttir

Produção 
Production

Susan Muska, Gréta Olafsdóttir

Compositor 
Composer

Karl Henry 

Desenho de Som  
Sound Design

Lora Hirschberg

Mistura de Som 
Sound Mixing

Lora Hirschberg

www.blessblessproductions.
com

Passados 42 anos, o divertido casal de lésbicas Edie e Thea 
vai finalmente casar-se. Desde o início dos anos 1960 
até ao presente, as activistas incansáveis da comunidade 
persistiram ao longo de muitas batalhas, tanto pessoais 
como políticas. Estas duas mulheres corajosas e cheias de 
compaixão são um modelo de força e valentia para pessoas 
de todas as idades. Ao longo deste filme, o espectador 
poderá constatar que dançar, tal como amar, é aceitável 
em qualquer idade, e poderão redescobrir a mensagem 
intemporal: “Não adie a felicidade”. As realizadoras 
Susan Muska e Gréta Olafsdóttir (The Brandon Teena Story) 
regressam com a história de amor de duas mulheres 
excepcionais, cuja relação é uma fonte de inspiração para 
todos nós.

Terça-feira Tuesday 21 · Sala 3, 21h30

After 42 years, feisty and delightful lesbian couple Edie 
and Thea are finally getting married. From the early 60s to 
the present day, the tireless community activists persevere 
through many battles, both personal and political. These 
two compassionate and brave women are a model of courage 
and strength that speaks to everyone, of any age. Through 
this film audiences will recognize that dancing, like loving, 
can continue at any age, and rediscover the timeless message 
“Don’t postpone joy”. Susan Muska and Gréta Olafsdóttir 
(The Brandon Teena Story) return with a love story of two 
remarkable women whose commitment to each other is an 
inspiration to us all. 

PRÉMIOS

Prémio de Escolha do Público para Melhor Documentário 
Festival de Cinema Queer de Melbourne, Austrália, 2010

Prémio do Público para Melhor Documentário – Roze Filmdagen, 
Festival de Cinema Gay e Lésbico de Amesterdão, Países Baixos, 2010

Prémio do Público para Melhor Filme em todas as categorias  
Roze Filmdagen, Festival de Cinema Gay e Lésbico de Amesterdão, 
Países Baixos, 2010

Prémio do Público para Melhor Documentário  
Festival Internacional de Cinema de Mulheres de Dortmund/Colónia, 
Alemanha, 2010

Prémio do Público para Melhor Documentário 
Festival de Cinema Pink Apple, Zurique, Suíça, 2010

Prémio do Público para Melhor Documentário  
Festival de Cinema Gay e Lésbico de Miami, EUA, 2010

Prémio do Público para Melhor Documentário 
NewFest, Nova Iorque, EUA, 2010

Prémio do Público para Melhor Documentário 
OUTFEST, Los Angeles, EUA, 2009

Prémio do Público para Melhor Documentário Longo – Skeive 
Filmer, Festival de Cinema Gay e Lésbico de Oslo, Noruega, 2009

Prémio Director’s Club para Melhor Documentário  
Reel Pride, Festival de Cinema Gay e Lésbico de Fresno, EUA, 2009

Prémio do Público para Melhor Documentário  
Reel Pride, Festival de Cinema Gay e Lésbico de Fresno, EUA, 2009

Prémio do Público para Melhor Documentário Independente 
Longo - Image Out, Festival de Cinema e Vídeo Gay e Lésbico de 
Rochester, EUA, 2009

Prémio do Júri para Melhor Documentário  
Three Dollar Bill Cinema, Seattle, EUA, 2009

Prémio do Público para Documentário de Eleição 
Three Dollar Bill Cinema, Seattle, EUA, 2009

Prémio Docula de Melhor Documentário – Festival Internacional 
de Cinema Gay e Lésbico de Hamburgo, Alemanha, 2009

Prémio do Júri para Melhor Documentário – Lesgaicinemad, 
Festival de Cinema Gay e Lésbico de Madrid, Espanha, 2009

Prémio do Público para Melhor Documentário – FICGLB, Festival 
Internacional de Cinema Gay e Lésbico de Barcelona, Espanha, 2009

Prémio do Público para Melhor Documentário – Festival de 
Cinema Gay e Lésbico do Southwest, Albuquerque, EUA, 2009

AWARDS

Audience Choice Award for Best Documentary 
Melbourne Queer Film Festival, Australia, 2010

Audience Award for Best Documentary - Roze Filmdagen, 
Amsterdam Gay and Lesbian Film Festival, The Netherlands, 2010

Over all Audiences Favourite Film - Roze Filmdagen, 
Amsterdam Gay and Lesbian Film Festival, The Netherlands, 2010

Audience Award for Best Documentary 
Internationales Frauen Film Festival Dortmund/Köln, Germany, 2010

Audience Award for Best Documentary  
Pink Apple Film Festival, Zürich, Switzerland, 2010

Audience Award for Best Documentary   
Miami Gay and Lesbian Film Festival, USA, 2010

Audience Award for Best Documentary  
NewFest, New York, USA, 2010

Audience Award for Best Documentary 
OUTFEST, Los Angeles, USA, 2009

Audience Award for Best Feature Documentary 
Skeive Filmer, Oslo Gay and Lesbian Film Festival, Norway, 2009

Director’s Club Award for Best Documentary  
Reel Pride, Fresno Gay and Lesbian Film Festival, USA, 2009

Audience Award for Best Documentary  
Reel Pride, Fresno Gay and Lesbian Film Festival, USA, 2009

Audience Award for Best Independent Feature Documentary 
Image Out, The Rochester Lesbian and Gay Film and Video Festival, 
USA, 2009

Jury Award for Best Documentary  
Three Dollar Bill Cinema, Seattle, USA, 2009

Audience Award for Favourite Documentary  
Three Dollar Bill Cinema, Seattle, USA, 2009

Docula Award for Best Documentary 
Hamburg International Gay and Lesbian Film Festival, Germany, 2009

Jury Award for Best Documentary  
Lesgaicinemad, Madrid Gay and Lesbian Film Festival, Spain, 2009

Audience Award for Best Documentary - FICGLB, Barcelona 
International Gay and Lesbian Film Festival, Spain, 2009

Audience Award for Best Documentary  
Southwest Gay and Lesbian Film Festival, Albuquerque, USA, 2009
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Gréta Olafsdóttir, Susan Muska  

BIOFILMOGRAFIA

Susan Muska e Gréta Olafsdóttir produziram e realizaram o 
documentário The Brandon Teena Story (1998). Este filme recebeu 
vários prémios, entre os quais o Teddy de Melhor Documentário no 
Festival de Cinema de Berlim, e o Prémio do Público Siegessäule no 
mesmo Festival. As realizadoras foram nomeadas para um Emmy 
em Excelência no Jornalismo de Investigação com The Brandon 
Teena Story. Os seus outros documentários incluem Through the 
Lens e Women, the Forgotten Face of War, que recebeu o Prémio do 
Júri para Melhor Documentário no Festival Internacional Astra 
de Documentários e fez parte de uma campanha de dois anos da 
Amnistia Internacional para travar a violência contra as mulheres. 
Os seus filmes foram exibidos na televisão na Alemanha e a nível 
internacional. Edie & Thea: A Very Long Engagement (2009) é o seu 
mais recente documentário, finalizado em Junho de 2009. Estão 
actualmente em fase de produção do filme America is Hard to Find: 
the Life and Times of the Berrigan Brothers, um documentário sobre 
Daniel e Philip Berrigan. Susan e Gréta são Professoras Assistentes 
na Escola de Design Parsons em Nova Iorque. Gréta é Consultora 
de documentários e curtas-metragens para o Centro de Cinema da 
Islândia.

BIOFILMOGRAPHY

Susan Muska and Gréta Olafsdóttir produced and directed the 
award winning documentary film, The Brandon Teena Story (1998). 
Awards for The Brandon Teena Story include The Berlin International 
Film Festival’s Teddy for Best Documentary and the Siegessäule 
Audience Award. The directors were nominated for an Emmy 
Award for Excellence in Investigative Journalism in The Brandon 
Teena Story. Their other documentaries are: Through the Lens and 
Women, the Forgotten Face of War, which received a Jury Award for 
Best Documentary at the Astra International Documentary Festival 
and was part of a two year campaign by Amnesty International to 
stop violence against women. Their films have been broadcasted 
domestically and internationally. Edie & Thea: A Very Long Engagement 
(2009) is their latest documentary - completed in June 2009. They 
are currently in production of America is Hard to Find: the Life and 
Times of the Berrigan Brothers, a documentary about Daniel and Philip 
Berrigan. Susan and Gréta are instructors at The Parsons School of 
Design. Gréta is a documentary and short-films consultant for the 
Icelandic Film Centre. 

2009

Edie & Thea:  
A Very Long Engagement   
Documentário  
Documentary

1998

The Brandon Teena Story 
Documentário  
Documentary

Um romântico sonho de amor, antes de Stonewall

Duas mulheres sentadas olham para os diapositivos de uma 
vida juntas e lembram a noite em que se conheceram, quando 
dançaram juntas durante horas. “Dançámos tanto, que até 
furei as meias”, diz Edie.
Eis o início de Edie & Thea: A Very Long Engagement, um 
documentário aplaudido por públicos e júris pelo mundo 
fora. O retrato delicado e comovedor de duas anciãs que 
partilharam as suas vidas, mas que tiveram que esperar 42 
anos até poderem casar. Edie e Thea conheceram-se no início 
da década de 60 nos EUA, e viveram na sua pele muitas das 
mudanças sociais dos últimos 50 anos.
Contada pelas imagens, entrevistas, e momentos das suas 
vidas, a história de Edie e Thea torna-se na de um mundo, 
um movimento, uma época inteira. Com origem em famílias 
muito diferentes, de Filadélfia e Amesterdão, Edie e Thea 
construíram a sua casa em Nova Iorque, mas nunca deixaram 
de viajar juntas e de se empenhar activamente nas lutas para 
a emancipação. O seu sucesso profissional ajuda também a 
revelar o sexismo da sociedade americana desses anos.
Mesmo quando a doença e a idade começaram a causar os 
primeiros, graves problemas, Edie e Thea não perderam o 
seu humor, nem a sua vontade de dançar. E o desejo que ainda 
é evidente nos seus olhares desmente qualquer cliché sobre a 
sexualidade na terceira idade.
Realizado por Gréta Olafsdóttir e Susan Muska (The Brandon 
Teena Story), o filme usa abundantemente os arquivos 
fotográficos das duas mulheres para recriar o mosaico das 
suas vidas, ao mesmo tempo que reconstitui a atmosfera da 
vida lgbt antes de Stonewall: os bares e as festas, mas também 
a claustrofobia e o constante terror de ser tiradas do armário.
Até ao mais clássico dos finais felizes: um casamento, que 
chega ao fim de um “very long engagement”. R.M. 

A romantic dream of love, pre-Stonewall

Two women sit, watching a slide show of their life together, 
remembering the night they met, when they danced together 
for hours and hours. “We danced so long, I wore a hole in my 
stockings!” Edie says.
So begins Edie & Thea: A Very Long Engagement, a documentary 
applauded by audiences and festival juries around the world, 
the moving and tender portrait of two women who shared 
a whole life, but had to wait 42 years before they could get 
married. Edie and Thea met in the early 1960s in the United 
States, and experienced first-hand many of the social changes 
of the past 50 years.
The story of Edie and Thea, told through images, interviews, 
and episodes of their lives, becomes the story of a world, 
a movement, a whole era. Coming from very different 
origins – from Philadelphia and Amsterdam – Edie and 
Thea found their home in New York, but never stopped 
travelling together, and actively engaging in the struggle for 
emancipation. The two women achieved professional success, 
but their stories shed a light on the sexism that was rife in 
American society at the time.
Even when illness and age introduced the first serious 
problems, Edie and Thea never lost their will to dance. And 
the desire that still sparkles in their eyes goes against all 
clichés about sexuality between older people.
Directed by Gréta Olafsdóttir and Susan Muska (The Brandon 
Teena Story), the film draws on the photographic archives of 
the couple to create a mosaic of their lives, while recreating 
the atmosphere of lgbt life before Stonewall: the bars and 
the parties, as well as claustrophobia and the constant fear of 
exposure. Until the most classic of happy endings: a wedding 
which comes after a very long engagement, indeed. R.M. 

Em complemento / In complement:
Im Fluss – Downstream (Suíça, Espanha / Switzerland, Spain, 2007, 6’), de / by Cecilia Barriga, Claudia Lorenz 

(Foto: T. Charles Erickson)
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GODDAG MIT NAVN ER LESBISK
HELLO MY NAME IS LESBIAN

Com um refrescante sentido de auto-ironia, este filme 
mostra-nos a vida das lésbicas na Dinamarca desde os anos 
1950 até ao presente, ilustrada com sequências de animação 
provocativas, uma extensa pesquisa de arquivo, e uma banda 
sonora dinâmica, as quais contribuem para um tour-de-force 
sobre a história do amor entre mulheres. Viajamos desde o 
secretismo da vida lésbica na Dinamarca conservadora de 
1950, até à comunidade queer e desafiadora das noções de 
género, com famílias nucleares de três filhos e duas mães; 
conhecemos lésbicas radicais, nas suas férias de Verão a 
declarar guerra aos soutiens, à maquilhagem e aos homens;  
e Ena, a Mestre-de-Cerimónias da Fagget Fairy, lutando 
contra o preconceito da família e defendendo o seu direito 
a ser ela própria. Mulheres dos 19 aos 84 anos falam sobre 
todos os aspectos das suas vidas, incluindo o sexo, a solidão,  
o amor, os papéis de género, a família e a parentalidade.

With a refreshing sense of self-irony, this film takes us 
through lesbian life in Denmark from the 1950s to the 
present day, illustrated by provocative animated sequences, 
extensive archive material and a dynamic soundtrack that 
result in a tour-de-force of the history of lesbian love. 
We move from the secrecy of lesbian life in the straight-
laced Denmark of the 1950s to the gender-bending queer 
community and a nuclear family with three kids, two mums, 
and no dad; we meet the straight-talking “lebs” at their 
summer camps waging war on bras, make-up and men; and 
Ena, the pro MC of Fagget Fairy doing battle with family 
prejudice and for the right to be herself. Women from 19 to 
84 talk about every aspect of life, including sex, loneliness, 
love, gender roles, the family, and parenthood.

GODDAG MIT NAVN ER 
LESBISK
HELLO MY NAME IS 
LESBIAN

Realização 
Director

Minna Grooss,  
Iben Haahr Andersen

Dinamarca 
Denmark

2009

52’

Documentário 
Documentary 

Cor / Colour

Digibeta PAL

v. o. dinamarquesa legendada  
em inglês

Guião 
Screenplay

Minna Grooss,  
Iben Haahr Andersen

Montagem  
Editing

Yrsa Wedel

Fotografia 
Photography

Iben Haahr Andersen

Produção 
Production

Gitte Randløv

Pesquisa 
Research

Lone Falster

Animação 
Animation

Ingen Frygt

Som 
Sound

Iben Haahr Andersen

Mistura de Som 
Sound Mixing

Hans Møller, Mainstream

Com 
With

Karina & Vibeke Rieper, Brith, 
Ena Carli Cosovics, Carla Camilla 
Hjort, Leise & Stine Johnsen, 
Jutta Fischer, Vivi Tengberg, 
Berit Scheibel, Maj Skadegård, 
Iben Vindbjerg Petersen, Elvira 
Ninn, Birgitta Præstholm, Flying 
Lesbians, Lesbians On Ecstacy, 
Fagget Fairys

www.danishdoc.dk

Terça-feira Tuesday 21 · Sala 3, 17h15

PRÉMIOS

Prémio do Público 
Festival de Cinema Gay e Lésbico de Copenhaga, Dinamarca, 2009

AWARDS

Audience Award  
Copenhagen Gay & Lesbian Film Festival, Denmark, 2009
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Minna Grooss,  
Iben Haahr Andersen

BIOFILMOGRAFIA

Iben Haahr Andersen completou o curso de Engenharia de Som na 
Escola Nacional de Cinema da Dinamarca em 1982. Tem realizado 
filmes nos últimos 12 anos, incluindo Two Women on a River, Sound 
of Life e Me and my Motorbike. Também é responsável pela Música e 
Som em espectáculos, filmes, arte performance e nos seus próprios 
concertos.

Minna Grooss é Escritora, Música e Documentarista, com três 
livros publicados – incluindo Homo – artigos em várias revistas para 
Mulheres e em secções de Viagens e Estilos de Vida de jornais. 
Também trabalha como Colunista. Já gravou música com bandas 
incluindo Miss B. Haven, The Sandmen, a sua banda Jodeladies, 
com a qual ganhou o Prémio “Homo do Ano 2004”, e a “Homo og 
corny- queer- camp band”.

BIOFILMOGRAPHY

Iben Haahr Andersen graduated as a Recording Engineer from the 
National Film School of Denmark in 1982. She has been directing 
films for the past 12 years, including Two Women on a River, Sound of 
Life and Me and my Motorbike. She also designs Music and Sound for 
the stage, film, performance art and her own gigs.

Minna Grooss is a Writer, Musician and Documentarist who has 
published three books, including Homo, articles in a range of 
women’s magazines and newspaper lifestyle and travel sections. 
She also works as a newspaper Columnist. She has recorded with 
bands including Miss B. Haven, the Sandmen, and her own band 
Jodeladies, for which she won the 2004 Homo of the Year Award, 
and the “Homo og corny- queer- camp band”.

Passado e presente de um “paraíso sexual”

Hello my name is Lesbian, produzido com o apoio do Danish 
Film Institute e da televisão pública dinamarquesa, 
mostra a diversidade de estilos de vida e experiências das 
mulheres lésbicas da Dinamarca, um país considerado 
entre os mais sexualmente livres no mundo. Iben Haahr 
Andersen e Minna Grooss dedicaram quase três anos à 
realização deste ambicioso e bem conseguido trabalho. 
Graças ao uso natural e bem-sucedido de material de 
arquivo, entrevistas e animação, conseguem mostrar-nos 
mais de três gerações de lésbicas dinamarquesas.
A vida oculta da comunidade homossexual nos anos 50 
parece-nos longínqua e exótica, quando comparada com 
a integração de hoje. Por esta mesma razão, as imagens e 
memórias desses anos, que nos lembram antes quão breve 
tem sido o caminho para a emancipação das pessoas lgbt, 
até na Dinamarca, tornam-se ainda mais preciosas.
Não menos exóticos nos parecem os anos 70, com os 
campos feministas de verão, o lesbianismo radical, os 
grupos de masturbação colectiva, e a rejeição política e 
teórica de qualquer tipo de penetração.
Hoje em dia, o horizonte ideal para Katrina e Vibeke é 
antes a celebração de um casamento religioso tradicional, 
com direito a vestidos de noiva e a participação de toda a 
família. Entretanto, a DJ Ena relata o que significa para 
uma adolescente chocar com as expectativas de uma 
família muçulmana praticante, para a qual uma filha 
lésbica é simplesmente inconcebível.
Na sua tentativa de fornecer uma imagem o mais completa 
possível, o filme inclui uma secção sobre parentalidade 
lésbica, com a família “quase modelo” de duas mães 
e os seus três filhos. Nem podia faltar a referência ao 
movimento queer, à sua utopia de um mundo sem géneros 
e papéis fixos e pré-determinados, espaço de liberdade e 
experimentação além de reflexão e análise crítica.
Um trabalho divertido e irónico, nunca superficial ou 
óbvio. R.M. 

Past and present of a “sexual paradise”

Hello my name is Lesbian, which received financial support 
from the Danish Film Institute and Danish public TV, 
reveals the wide range of lifestyles and experiences of 
lesbians in Denmark, considered to be among the most 
liberal countries in the world from the sexual standpoint. 
Iben Haahr Andersen and Minna Grooss devoted almost 
three years to producing this ambitious and ultimately 
successful film. Their natural and winning use of archive 
material, interview and animation brings to the screen over 
three generations of Danish lesbians.
The secret life of the homosexual community in the 1950s 
seems quite exotic if compared with the integration of 
today. The images and memories of those times, which 
remind us how short the road to emancipation of lgbt 
individuals has been, even in Denmark, become even more 
precious.
The 1970s appear no less exotic, with their feminist 
summer camps, radical lesbianism, collective masturbation 
groups, and the political and theoretical rejection of any 
and all penetration.
Today, the ideal horizon for Katrina and Vibeke is a 
traditional, religious wedding ceremony, with white 
dresses and all their families present. While Ena, a D.J., 
explains what it means to a teenager to come up against 
the expectations of a practicing Muslim family, to whom a 
lesbian daughter is simply inconceivable.
Striving to give as complete as possible a portrait, 
the film includes a chapter on lesbian parenting, with 
an “almost model” family comprised of two mothers 
and their three children; and a reference to the queer 
movement, and its utopia of a world lacking genders and 
fixed and pre-determined roles, a chance for freedom and 
experimentation as well as reflection and critical analysis.
A fun and ironic film, which wholly eschews the superficial 
and trite. R.M.
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I SHOT MY LOVE

Setenta anos depois de o seu avô ter escapado da Alemanha 
Nazi rumo à Palestina, o documentarista israelita Tomer 
Heymann regressa ao país dos seus antecessores para 
apresentar o seu documentário Paper Dolls no Festival 
Internacional de Cinema de Berlim, onde conhece um 
homem que viria a mudar a sua vida. Esta relação de 48 
horas, iniciada no Berghain Panorama Bar, deu origem a 
uma relação amorosa entre Tomer e Andreas Merk, um 
bailarino alemão. Quando Andreas decide mudar-se para 
Telavive, ele não apenas tem de aprender a viver com o seu 
novo companheiro, como tem de lidar com a complexa 
realidade da vida em Israel e a sua relação pessoal com este 
país enquanto cidadão alemão. A mãe de Tomer, descendente 
de emigrantes alemães, nasceu e sempre viveu numa pequena 
aldeia israelita, onde criou os seus cinco filhos. Um a um, 
assiste à saída dos seus filhos do país que ela e a sua família 
ajudaram a construir, e agora não pode deixar de tentar 
influenciar a vida de Tomer, o único que permaneceu em 
Israel. I Shot My Love conta uma história pessoal que é também 
universal, e revela-nos esta relação triangular entre Tomer, o 
seu namorado alemão e a sua intensamente israelita mãe.

Seventy years after his grandfather escaped from Nazi 
Germany to Palestine, Israeli documentary director Tomer 
Heymann returns to the country of his ancestors to present 
his film Paper Dolls at the Berlin International Film Festival, 
and there meets a man who will change his life. This 48-hour 
love affair, originating in Berghain Panorama Bar, develops 
into a significant relationship between Tomer and Andreas 
Merk, a German dancer. When Andreas decides to move to 
Tel-Aviv, he not only has to cope with a new partner, but to 
manage the complex realities of life in Israel and his personal 
connection to it as a German citizen. Tomer’s mother, 
descendent of German immigrants was born and lived all her 
life in a small Israeli village, where she raised five sons. One 
by one, she watches her children leave the country she and 
her family helped to build, and now cannot help but try to 
influence the life of Tomer, the one son who remains. I Shot 
My Love tells a personal but universal love story and follows 
the triangular relationship between Tomer, his German 
boyfriend, and his intensely Israeli mother.

I SHOT MY LOVE

Realização 
Director

Tomer Heymann

Israel, Alemanha 
Israel, Germany

2010

70’

Documentário 
Documentary 

Cor / Colour

Digibeta Pal

v. o. hebraica, inglesa e alemã 
legendada em inglês

Guião 
Screenplay

Tomer Heymann

Montagem  
Editing

Sabine Rollberg, Ido Mochrik

Fotografia 
Photography

Tomer Heymann 

Produção 
Production

Barak Heymann, Tomer Heymann 

Co- Produção 
Co-Production

Carl-Ludwig Rettinger

Pesquisa 
Research

Tali-Shamir Werzberger

Música Original 
Original Music

Israel Bright, Eran Weitz

www.heymann-films.com

www.ishotmylove.com

Quinta-feira Thursday 23 · Sala 3, 21h30 Sábado Saturday 25 · Sala 3, 19h15

PRÉMIOS

Prémio de melhor Média-metragem Estrangeira 
Hot Docs, Festival Internacional de Documentário do Canadá, 
Toronto, Canadá, 2010

AWARDS

Best Mid-length Foreign Film Award  
Hot Docs, Canadian International Documentary Festival, Toronto, 
Canada, 2010
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Tomer Heymann 

BIOFILMOGRAFIA

Tomer Heymann nasceu em 1970, em Kfar Yedidia, Israel, e tem 
realizado diversos documentários para Cinema e Televisão nestes 
últimos dez anos, na sua maioria projectos de continuidade e 
documentações pessoais. Os seus filmes foram galardoados com 
diferentes prémios em diversos Festivais de Cinema, incluindo 
a sua estreia na realização, It Kinda Scares Me (2001). Paper Dolls 
(2006) ganhou três prémios no Festival Internacional de Cinema 
de Berlim de 2006 e o Prémio do Público do Festival de Cinema de 
Los Angeles. O filme e série televisiva Bridge over the Wadi (2006), 
co-produzido com a Americana ITVS, venceu a Competição do 
Documentário Israelita, participou na prestigiosa Competição do 
IDFA – Festival Internacional de Documentário de Amesterdão, 
tendo vencido muitos prémios em outros Festivais. A sua mais 
recente série em oito partes, The Way Home (2009) foi exibida 
no canal Yes Doco de Israel e venceu o Prémio de Melhor Série 
Documental no Festival Internacional de Cinema de Jerusalém  
de 2009.

BIOFILMOGRAPHY

Tomer Heymann was born in 1970 in Kfar Yedidia, Israel, and has 
directed many documentary films and series in the past ten years, 
most of them long-term follow-ups and personal documentations. 
His films won major awards at different prestigious Film Festivals 
including his first film It Kinda Scares Me (2001). Paper Dolls (2006) 
won three awards at the 2006 Berlin Film Festival and the Audience 
Award at the Los Angeles Festival. The film and TV series Bridge 
over the Wadi (2006), co-produced with the American ITVS, won 
the Israeli Documentary Film Competition, participated in IDFA – 
International Documentary Film Festival Amsterdam’s  prestigious 
competition and won many awards around the world. Tomer’s new 
8-part series The Way Home (2009) was recently broadcasted by the 
Yes Doco Channel in Israel and won the Best Documentary Series 
Award at the 2009 Jerusalem International Film Festival.

O homem com a câmara de vídeo

Onde mora a fronteira entre o real e a encenação? O 
documentário I Shot My Love, assinado pelo israelita Tomer 
Heymann, não vai dar uma resposta definitiva a esta questão. 
Mas pode ser mote para uma reflexão... O ponto de partida 
é simples: com uma câmara de vídeo nas mãos, o realizador 
relata a história da sua relação amorosa com o bailarino 
alemão Andreas Merk desde o momento em que o conhece 
(por ocasião de uma viagem a Berlim, onde apresenta um 
filme seu no festival de cinema que a cidade acolhe todos os 
anos)… 
Percurso autobiográfico, deixando todavia o narrador fora de 
campo (aqui num dos possíveis contrastes com o magistral 
Tarnation, de Jonathan Caouette, obra de referência neste 
modelo de retratos de vida através do cinema), o filme 
procura uma linguagem o mais próxima possível do “retrato” 
do quotidiano. Sem molduras, sem extras (música, citações 
que não as que são relatadas, e por aí adiante…), Tomer 
olha em seu redor e mostra-nos o que vê, dos momentos 
de debates mais íntimos aos pequenos nadas da vida em 
família, da cirurgia da mãe à preparação de um qualquer 
jantar... Contudo, e como a dada altura Andreas deixa claro, 
o realizador parece “guardar” as melhores discussões para 
os momentos em que a câmara está ligada, esse instante 
do filme desmontando (voluntariamente?) uma noção de 
encenação que, mesmo sem o ser com guião escrito, acaba 
por nascer de uma intenção de captar, com a câmara (e nunca 
sem ela ligada) os episódios narrativa e emotivamente mais 
significativos do percurso que acompanhamos. 
I Shot My Love é ainda um interessante olhar sobre a noção 
de identidade. Descendente de alemães, a família de Tomer 
reencontra na presença de Andreas pontos de contacto com 
a sua própria história, a evolução da narrativa não deixando 
contudo de sublinhar as diferenças entre os dois mundos onde 
agora vivem. N.G.

Man With a Video Camera

Where does the border between the real and fiction 
lie? The documentary I Shot My Love, by Israeli director 
Tomer Heymann, provides no definitive answer to this 
question. But it does offer material to reflect upon… 
The premise is simple: video camera in hand, the 
director recounts his love story with German dancer 
Andreas Merk, from the moment the two meet in Berlin, 
where the director is screening one of his films at the 
city’s annual film festival...
The film follows the path of auto-biography, while 
leaving the narrator off screen (one of the possible 
contrasts with Jonathan Caouette’s masterful Tarnation, a 
reference in the genre of portraying life through cinema) 
and seeking a language as close as possible to a “portrait” 
daily life. With no frames and no extras (music, quotes 
besides those that are reported, etc.), Tomer looks 
around himself and shows us what he sees, from the most 
intimate conversations, to the little nothings of family 
life, from his mother’s surgery, to the preparation of 
dinner on a day like any other… However, and Andreas 
clearly states this, the director seems to keep the best 
arguments for the times when the camera is switched on, 
a moment in the film which (purposefully?) takes apart 
the notion of staging that, even with no script, emerges 
from the intent to catch on camera (without it ever being 
switched off) the most meaningful episodes of the story 
we are following.
I Shot My Love also provides a meaningful gaze upon the 
notion of identity. Tomer’s family is of German origin, 
and Andreas’ presence offers connections to its own 
history, while the narrative development also brings to 
the fore the different worlds in which the two currently 
live. N.G. 

O realizador Tomer Heymann estará presente nestas sessões 
Director Tomer Heymann will attend these screenings 

2010

I Shot My Love   
Documentário  
Documentary

2009

Baderech Habaita - The Way Home 
Documentário  
Documentary

2007

Out of Focus   
Documentário  
Documentary

2007

Shahor Al Lavan - Black Over 
White 
Documentário  
Documentary

2006

Bubot Niyar – Paper Dolls   
Documentário  
Documentary

2006

Gesher Al Ha-Wadi - Bridge over 
the Wadi 
Documentário  
Documentary

2003

Aviv – Fucked-up Generation   
Documentário  
Documentary

2001

Tomer Ve Hasrotim- It Kinda 
Scares Me  
Documentário  
Documentary

Com o apoio 
Sponsored by
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POSTCARD TO DADDY

POSTCARD TO DADDY

Realização 
Director

Michael Stock

Alemanha 
Germany

2010

85’

Documentário 
Documentary 

Cor / Colour

Digibeta Pal

v. o. alemã legendada em inglês

Guião  
Screenplay

Michael Stock

Montagem  
Editing

Michael Stock, Robert Quante,  
Till Koistinen

Fotografia 
Photography

Michael Stock, Guido Diek

Produção 
Production

Hubert Schäfer

Co- Produção 
Co-Production

Michael Stock

Música 
Music

Michael Stock, Josef Tieks

Som 
Sound

Celia Kamlah

Edição de Som 
Sound Editing

Thorsten Biernath

Com 
With

Margret Bartholomé, Anja 
Stock-Hüttl, Michael Stock, 
Christian Stock, Roland Stock, 
Carsten Hüttl, Tim & Urs Hüttl, 
Thomas Blum, Rémi Kaltenbach, 
Antonio Lamarca Auer, Matthias 
Frings, Ann Koida & Nut & 
Beo Chauchaychoo, Sel & Beo 
Matosot

www.rendezvouspictures.com

www.oculus-film.com

www.postcardtodaddy.de 

Na sua infância, Michael Stock foi abusado sexualmente pelo 
próprio pai. Vinte e cinco anos mais tarde, ainda procura 
a paz interior. Em conversas com a família e amigos, e 
entre as suas reflexões, ganha uma imagem cada vez mais 
clara – mesmo se contraditória – do que aconteceu, e das 
consequências para cada membro da família. Filmes antigos 
mostram uma família feliz – excertos do primeiro filme de 
Michael sugerem uma vida adulta nos extremos, sempre na 
sombra do seu trauma. E, apesar do drama intenso, no filme 
não predomina a raiva ou o ódio, mas sim uma atmosfera 
surpreendente de esperança e amor à vida. O objectivo de 
Michael não é acusar o criminoso, mas sim compreender.  
No final, ele entrega o seu vídeo “Postal” ao pai. Com a 
câmara a filmar, ele confronta-o com o passado…

As a child, Michael Stock was sexually abused by his own 
father. 25 years later he is still looking for inner peace. 
In conversations with his family and friends and his own 
reflections, he paints an ever clearer, if contradictory picture 
of what happened and of the consequences for each of the 
family members. Old family films seem to show a happy 
family – excerpts from Michael’s first feature film hint at 
his extreme adult life, overshadowed by his lifelong trauma. 
Yet in spite of the intense drama, the film doesn’t have an 
atmosphere of anger and hatred but rather a surprising air 
of hope and love of life. Michael’s aim is not to accuse the 
“perpetrator” but to understand. In the end, he takes his 
video “Postcard” to his father. With the camera running,  
he confronts him with his past…

Segunda-feira Monday 20 · Sala 3, 21h30

PRÉMIOS

Prémio Van Gogh para “Melhor Narrativa na Primeira Pessoa” 
Festival de Cinema de Amesterdão, Países Baixos, 2010

Prémio de Melhor Filme  
Outview, Festival Internacional de Cinema Gay e Lésbico de Atenas, 
Grécia, 2010

Prémio ELSE dos Leitores da Revista Siegessäule  
Teddy Awards, Berlinale, Festival Internacional de Cinema de Berlim, 
Alemanha, 2010

AWARDS

“Best Personal Narrative” Van Gogh Award  
Amsterdam Film Festival, The Netherlands, 2010

Best Film Award  
Outview, Athens International Gay and Lesbian Film Festival,  
Greece, 2010

ELSE Siegessäule Readers Award  
Teddy Awards, Berlinale, Berlin International Film Festival, 2010

Com o apoio 
Sponsored by

A seguir à sessão terá lugar um Debate sobre Abuso 
Sexual de Menores, com a presença do realizador 
Michael Stock, de Daniel Cotrim, da APAV – Associação 
Portuguesa de Apoio à Vítima, e Paulo Jorge Vieira, da 
Associação Não te Prives. 

O realizador Michael Stock estará presente nesta sessão
Director Michael Stock will attend this screening

After the screening, a Debate on Sexual Abuse of 
Minors will take place, with the attendance of filmmaker 
Michael Stock, Daniel Cotrim, from APAV – Associação 
Portuguesa de Apoio à Vítima, and Paulo Jorge Vieira, from 
Associação Não te Prives.
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Michael Stock

BIOFILMOGRAFIA
Michael Stock nasceu em 1968 em Steinhöring, perto de Munique, 
na Alemanha, e cresceu em Schwarzwald, também na Alemanha. 
Vive em Berlim desde 1987. Entre 1987 e 1989 recebeu treino de 
Representação segundo o Método de Stanislavski, com Till V. 
Heiseler (Escritor e Realizador) e Wolfgang Wermelskirchen (Escola 
Etage de Representação), e também treino de Voz com Wolfram 
Haack (Actor e Locutor de Rádio). Entre 1987 e 1992 foi Estagiário e 
Assistente do realizador Rosa von Praunheim.

BIOFILMOGRAPHY
Michael Stock was born in 1968 in Steinhöring, Munich, having 
grown up in Schwarzwald, Germany. He has lived in Berlin since 
1987. From 1987 to 1989 he took up the Actors’ training according to 
the Stanislavski Method with Till v. Heiseler (Writer/Director), and 
with Wolfgang Wermelskirchen (Etage Acting School), and also 
Voice Training with Wolfram Haack (Actor/Radio Presenter). From 
1987 to 1992 he was an Intern and Assistant to filmmaker Rosa von 
Praunheim.

Carta aberta

A idade da reality TV habituou-nos ao acompanhar de histórias 
de pessoas (que minutos antes eram absolutos anónimos), 
muitas vezes contadas na primeira pessoa e às quais não 
faltam os mais variados ingredientes que, afinal, moram, 
de carne e osso, nas histórias do quotidiano. O que Michael 
Stock nos mostra em Postcard to Daddy pode partilhar com 
a reality TV uma certa ideia de intromissão da câmara no 
espaço privado de uma vida cuja história assim se torna 
coisa pública. Todavia, e contra a lógica da “fama” fácil da 
reality TV, que leva a velha noção dos “15 minutos de fama” 
a um patamar de maior exposição (e quase sempre imediato 
esquecimento pouco depois), o que aqui se acompanha não é 
apenas a narrativa de vida de alguém que resolveu mostrar-
se ao mundo, mas na verdade, um ajuste de contas com um 
passado, com vista ao seu confronto directo com factos e 
“actores” de uma história real. 
A história até pode, a princípio, parecer simples de contar, 
mas na verdade comporta uma dor que ninguém quer 
carregar. Abusado pelo próprio pai na infância, Michael 
procura, através de Postcard to Daddy, revisitar a sua história 
para tal contando com as suas memórias, as dos dois irmãos 
(com perspectivas algo diferentes entre si) e da mãe, usando 
depois fotos e antigos filmes de família para nos dar uma 
imagem concreta dos tempos de que se fala… Contextualiza 
ainda a narrativa juntando outros factos da sua vida real, 
nomeadamente a sua primeira experiência no cinema ou 
umas férias recentes na Tailândia na companhia da mãe. E no 
fim, tal como o título desde logo sugere, confronta o próprio 
pai com os factos, os depoimentos, as reacções, o filme 
revelando-se afinal como uma espécie de “postal” público 
onde memórias e dor se juntam buscando, acima de tudo, 
respostas… N.G.

Open letter

The age of reality TV has made it commonplace for us 
to follow the life of people (who minutes before were 
absolutely anonymous), often told in the first person, and 
which include all of the most varied ingredients which may 
be found, in the f lesh and blood, in everyday stories. That 
which Michael Stock shows us in Postcard to Daddy may 
share with reality TV the idea of the intrusion of a camera 
in the private space of a life, which thus becomes a public 
matter. However, and against the logic of the “easy” fame of 
reality TV, which brings the old concept of the “15 minutes 
of fame” to all new heights of exposure (and, almost 
invariably, immediate oblivion), what we follow in this 
film is not merely the narrative of the life of someone who 
decided to show himself to the world, but rather, a settling 
of accounts with one’s past, in order to reach a direct 
confrontation with the facts and “actors” of a real-life story.
One that may seem a simple one to tell, but which involves 
such pain that no one would wish to shoulder. Abused 
by his own father during childhood, Michael attempts, 
in Postcard to Daddy, to revisit his story based on his own 
memories, those of his two brothers (whose perspectives 
are themselves discordant), and his mother; he then uses 
photos and old home movies to provide actual images of the 
times in question. The director also f leshes out the context 
by showing other elements of his real life, namely his first 
experience in film or a recent holiday in Thailand with his 
mother. And at the end, as the title suggests, he confronts 
his father with the facts, the testimonies, the reactions; the 
film thus becomes a sort of a public “postcard”, in which 
memory and pain come together seeking, most of all, 
answers… N.G.

2009

Postcard to Daddy     
Documentário  
Documentary

2008

Ich liebe dich   
Documentário  
Documentary

2005

Sternenstaub verloren   
Curta-Metragem de Ficção  
Short Fiction, do colectivo / from 
the collective Fucking Different 
Berlin

1994

Inzest – ein Albtraum ohne Ende 
Documentário Curto  
Short Documentary

1993

Prinz in Hölleland 
Longa-Metragem de Ficção  
Feature Film

1991

Mondstein
Curta-Metragem de Ficção  
Short Fiction
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ROCK HUDSON - DARK AND HANDSOME STRANGER

ROCK HUDSON - DARK 
AND HANDSOME 
STRANGER

Realização 
Director

Andrew Davies, André Schäfer

Alemanha 
Germany

2010

95’

Documentário 
Documentary 

Cor e Preto & Branco  
Colour and Black & White

Digibeta Pal

v. o. inglesa s/ legendas

Guião 
Screenplay

Andrew Davies, André Schäfer

Montagem  
Editing

Martin Schomers

Fotografia 
Photography

Tom Kaiser, Jens Schade

Produção 
Production

Rieke Brendel, Anna Steuber, 
Heike Lettau (Arte),  
Cecile Thomas (Arte)

Direcção de Produção 
Production Management

Oliver Bätz

Produção Executiva  
Executive Production

Marianne Schäfer

Música Original  
Original Music

Ritchie Staringer

Som 
Sound

Ralf Weber

Edição de Som 
Sound Editing

Chris Glade

Com 
With

Dr. Philippe Siou,  
Dr. Michael Gottlieb,  
Stockton Briggle, Mark Miller, 
Yanou Collart, Armistead Maupin, 
Richard Dyer, Robert Hofler, 
Richard Anderson, Salome Jens, 
Leonard Stern, Rona Barrett

www.florianfilm.de

www.sndfilms.com

Rock Hudson foi um ícone de virilidade e masculinidade 
no grande ecrã. Foi uma das primeiras celebridades de 
Hollywood a falecer com a síndrome de imunodeficiência 
adquirida, oferecendo ao vírus um rosto famoso no contexto 
da paranóia Americana em redor da Sida em 1985. O ano 
de 2010 assinala, não apenas o 25º aniversário da sua morte, 
como teria sido igualmente o seu 85º aniversário. Ao chegar 
a Hollywood, o seu nome foi alterado para Rock Hudson – 
sinónimo de rudeza e testosterona. O “todo-Americano” 
ícone do Cinema estava agora pronto para a acção e adequado 
para os papéis de galã para os quais estava destinado. Mas 
o sistema de Hollywood não estava pronto para tolerar 
os homossexuais. Para provar a sua masculinidade em 
público, Hudson levava colegas actrizes a jantar fora, de 
modo a proteger a sua dupla vida, fora dos ecrãs. Nos 
finais dos anos sessenta, uma nova geração de um Cinema 
mais revolucionário chega às salas de cinema – a chamada 
Nova Hollywood. A carreira de Hudson no Cinema perde 
expressão, mas continua a trabalhar para a Televisão. Quem 
foi o verdadeiro Rock Hudson? Terá sido uma personalidade 
inventada? Hudson sempre defendeu que a sua vida privada 
reflectia a sua vida no grande ecrã e vice-versa. Rock Hudson 
– Dark and Handsome Stranger investiga os seus muitos papéis 
no Cinema, desvelando o que realmente se passava por detrás 
de cenários superficiais e a hipocrisia de Hollywood. Rock 
Hudson foi uma estrela que teve de encontrar um ponto de 
equilíbrio entre a sua vida pública e privada, entre um mundo 
heterossexual e a sua própria imagem de masculinidade, e 
um lado obscuro de uma sexualidade proibida enquanto gay 
dentro do armário. 

Rock Hudson was a virile screen idol who was the epitome 
of clean-cut masculinity. He was one of the first Hollywood 
celebrities to die of acquired immunodeficiency syndrome, 
providing the killer virus with a famous face amidst the 
American AIDS paranoia of 1985. 2010 is not only the 25th 
anniversary of his death, but would also have been his 85th 
birthday. After arriving in Hollywood his name was changed 
into Rock Hudson – a name ringing of ruggedness and 
testosterone. The all-American movie idol was now ready 
for action and perfectly suited for the typical beefcake roles 
he was destined for. But the Hollywood system was not 
ready for tolerating homosexuals. To prove his masculinity 
in public, Hudson had to take starlets out for dinner in order 
to protect his secret double-life behind the scenes. In the 
late sixties a fresh generation of revolutionary films started 
to hit the cinemas – the so-called New Hollywood. Rock 
Hudson’s movie career started to fade but he continued 
working for Television. Who was the real Rock Hudson? 
Was he a kind of invented personality? Rock always said 
that his real-life reflected his movie life and vice versa. Rock 
Hudson - Dark and Handsome Stranger will investigate the many 
film roles Rock Hudson played, uncovering and revealing 
what was happening behind the superficial scenarios and 
double-values in Hollywood. Rock Hudson was a star doing 
a secret balancing act between private and public, between 
the heterosexual world of an obviously very male looking star 
and the dark side of forbidden sexuality as a closeted gay.

Domingo Sunday 19 · Sala 3, 21h30
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André Schäfer 

BIOFILMOGRAFIA

André Schäfer nasceu em 1966. Estudou História e Jornalismo em 
Munique de 1987 a 1992 e frequentou a Escola Alemã de Jornalismo 
da mesma cidade entre 1987 e 1993. Trabalha como Editor e Jornalista 
para o programa Kultur Aktuell do canal WDR. Realizou uma série de 
documentários curtos e longos, desde 1992.

Andrew Davies nasceu em 1951 no Reino Unido. Completou um 
conjunto de cursos no Reino Unido – Arte e História da Arte, 
Filosofia e Escrita Criativa – e trabalha em Teatro no Reino Unido e na 
Alemanha. Tem trabalhado como Tradutor e Orador, tendo realizado 
documentários e programas televisivos sobre arte, música, literatura 
e cinema para diversos canais públicos.

BIOFILMOGRAPHY

André Schäfer was born in 1966. He studied History and Journalism 
in Munich from 1987 to 1992 and trained at the German School of 
Journalism in the same city from 1987 to 1993. A commissioning 
Editor and Journalist for broadcaster WDR’s magazine programme 
Kultur Aktuell, he has also made numerous short and feature length 
documentaries since 1992.

Andrew Davies was born in 1951 in the United Kingdom. He 
completed a number of courses of study in the UK - Art and Art 
History, Philosophy and Creative Writing - and began working in 
Theatre in the UK and in Germany. He has worked as a Translator and 
Lecturer, and has made documentaries and magazine programmes 
on art, music, literature and film for various public broadcasters.

Na vida real

O ano 2010 assinala não apenas a passagem de um quarto de 
século sobre a morte de Rock Hudson, mas também daquele 
que, fosse vivo, seria o seu 85º aniversário. O comunicado 
à imprensa lido em Paris por Yanou Collart em Julho de 
1985, quando estava já internado num hospital da cidade, e 
a sua morte, alguns meses mais tarde, a 2 de Outubro, em 
Hollywood, por complicações associadas com a SIDA, deram 
um primeiro rosto “famoso” a uma doença que começava a 
chegar às páginas dos jornais. 
25 anos depois, o filme Rock Hudson - Dark and Handsome 
Stranger procura dar-nos, mais que o retrato desse momento 
e de como o seu caso deu um nome público à doença, um 
olhar sobre o mundo pessoal de um ícone maior do cinema 
norte-americano que sujeitou toda a expressão da sua 
homossexualidade a uma vida de silêncio permanente num 
armário que nunca abriu fora do seu mais fechado círculo de 
amigos. 
Foi um dos rostos da virilidade clássica de Hollywood, o 
pin-up heterossexual por excelência do cinema dos anos 
50 e 60, par mítico de Doris Day no célebre Conversa de 
Travesseiro, de Elisabeth Taylor em O Gigante e ainda em 
toda uma vasta sucessão de outros romances com sucesso 
no grande ecrã e, numa etapa tardia da sua carreira, herói 
reencontrado no mundo da televisão. Mas é do confronto 
desta imagem com a vida pessoal do actor que aqui se fala. 
Ora em depoimentos de amigos, do seu médico pessoal, de 
parceiros de trabalho e até de ocasionais amantes (como é o 
caso do escritor Armistead Maupin que no actor se inspiraria 
para uma das suas Histórias de São Francisco), descobrimos a 
outra face, a real, de um actor que, de nome verdadeiro Roy 
Harold Scherer, Jr., publicamente vestiu a personagem de 
um Rock Hudson maquilhado segundo as normas do jogo 
da “aceitação” social do seu tempo para americano (e mundo 
inteiro) ver. N.G. 

In real life

The year 2010 marks the 25th anniversary of Rock Hudson’s 
death; were he alive, he would turn 85 years old. The 
press release read by Yanou Collart in July 1985, following 
the actor’s admission to a hospital in Paris, and his death 
a few months later, on the 2nd October, in Hollywood, 
due to complications stemming from AIDS, offered a first 
“famous” face to an illness that was beginning to feature on 
the pages of newspapers .
Twenty-five years later, the film Rock Hudson - Dark and 
Handsome Stranger, rather than portraying that moment in 
time, and describing how his case gave a public face to the 
illness, attempts to cast light on the personal universe of a 
major icon of North American cinema, who constrained all 
expression of his homosexuality under a life of permanent 
silence, locked into a closet that was only ever opened for a 
very restricted circle of friends.
Hudson personalized classic Hollywood virility; he was 
the foremost heterosexual pin-up for 1950s and 60s 
cinema, and his partnerships with Doris Day in Pillow Talk, 
or Elisabeth Taylor in The Giant – as well as many other 
successful big-screen romances – were celebrated; later in 
his career, he recovered his central role through television. 
The theme of this film however is the comparison between 
this public image and the personal life of the actor. In 
the testimonies of friends, his personal doctor, work 
colleagues, and even occasional lovers (as is the case of 
writer Armistead Maupin, who based one of his Tales of the 
City on the actor), we discover another face, the real one, of 
an actor who, born Roy Harold Scherer, Jr., in public played 
the character of Rock Hudson, according to the rules of 
the social “acceptance” game of his times, for the benefit of 
Americans (and the rest of the world). N.G.

2009

What a Difference a Day Made – 
Doris Day Superstar     
Documentário  
Documentary - co-realizador / 
co-director: Andrew Davies

2008

Lenin Kam Nur Bis Lüdenscheid   
Documentário  
Documentary

2007

Shau Mir in Die Augen, Kleiner    
Documentário  
Documentary

2006

100 Porches and Me   
Documentário  
Documentary

2005

James Dean – Kleiner Prinz, Little 
Bastard
Documentário  
Documentary - co-realizador / 
co-director: Werner Köhne

Andrew Davies
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Mark Pariselli

Daniel Treviño

Três adolescentes fantasiam sobre um jogador 
de futebol mais velho, nesta história, por vezes 
negra, mas também com algum humor, onde são 
abordados o despertar sexual, a amizade e também 
a morte.

Three teenage boys idealize and fantasize about 
an older teenage football player in a humorous 
and dark coming of age film dealing with sexual 
awakening, friendship and death.

Um rapaz introvertido participa num acampamento 
e interessa-se por uma rapariga algo masculina 
chamada Sam. Quando ela o força a ponderar os 
seus verdadeiros sentimentos para com ela, ele tem 
de enfrentar as suas inseguranças para poder aceitar 
Sam e aceitar-se a si próprio.

A withdrawn boy goes on a camping trip and 
becomes interested with a confident gender-
bending girl named Sam. When she forces him 
to question his true feelings towards her, he must 
now confront his own insecurities before he can 
accept Sam and himself.

PROGRAMA DE CURTAS 4 
SHORTS PROGRAMME 4 (96’)

PROGRAMA DE CURTAS 4 
SHORTS PROGRAMME 4 (96’)

BIOFILMOGRAFIA

Mark Pariselli nasceu em Toronto no Canadá. 
Completou recentemente o Bacharelato em Produção 
Cinematográfica da York University, tendo terminado 
com distinção “Magna Cum Laude”. Durante o 
seu percurso académico, recebeu um prémio E.S 
Rogers de Produção em Cinema e Vídeo (2008, York 
University), uma Bolsa de mérito Talento nas Artes 
(2005, York University) e o Prémio George Woodcock 
Memorial de Literatura Canadiana (2005, University 
of British Columbia). A primeira curta-metragem de 
Mark – After (2009) – foi nomeada para o Prémio Iris de 
2009, ganhou o Prémio de Melhor Som no Cinesiege 
da York University (2009), e foi exibido nos Festivais 
Gay e Lésbicos de Oslo, Hamburgo, Seattle, Montreal, 
Chicago, Berna e Paris de 2009. After foi também 
escolhido para exibição nos Festivais Gay e Lésbicos 
de Atenas e Freiburg de 2010, para além do Inside Out 
(Toronto), Frameline (São Francisco) e NewFest (Nova 
Iorque). Mark está actualmente a finalizar um novo filme 
que se intitula Frozen Roads. 

BIOFILMOGRAPHY

Mark Pariselli was born in Toronto, Canada. He recently 
earned a BFA Honors in Film Production from York 
University where he graduated with the distinction of 
Magna Cum Laude. Over the course of his academic 
career, he was the recipient of the E.S Rogers Film and 
Video Production Award (2008, York University), a Fine 
Arts Talent Award Scholarship (2005, York University) 
and the George Woodcock Memorial Prize in Canadian 
Literature (2005, University of British Columbia).  
Mark’s debut short film After (2009) was shortlisted for 
the 2009 Iris Prize, won the award for Best Sound at 
York University’s Cinesiege (2009), and has previously 
screened as part of the 2009 Oslo, Hamburg, Seattle, 
Montreal, Chicago, Bern and Paris Gay and Lesbian 
Film Festivals.  In addition, After has been selected to 
screen as part of the 2010 Athens (Greece) and Freiburg 
Gay and Lesbian Film Festivals as well as Inside Out, 
Frameline and NewFest.  Mark is currently completing 
his sophomore short film entitled Frozen Roads. 

BIOFILMOGRAFIA

Daniel Treviño é um Realizador sediado em Dallas, 
no Texas. Terminou recentemente o Curso em Rádio, 
Televisão e Cinema da Universidade de Texas em 
Austin, com Louvor. O seu filme de final de Curso, 
Amateur (2009), foi exibido na 20ª edição do Festival de 
Cinema Inside Out de Toronto, e será também exibido 
em vários Festivais de Cinema dos Estados Unidos e  
de outros países. Encontra-se a desenvolver ideias  
para futuros projectos com vista a prosseguir uma 
carreira na Indústria Cinematográfica. 

BIOFILMOGRAPHY

Daniel Treviño is a Filmmaker from Dallas, Texas. He 
recently completed his degree in Radio, Television 
and Film from The University of Texas at Austin with 
University Honours. His thesis film, Amateur (2009) 
screened at the 20 th Inside Out Toronto Film Festival, 
and is currently playing at several Festivals all over 
the United States and internationally. He is currently 
developing new ideas for future film projects and 
pursuing a career in the Film Industry. 

AMATEUR

Realização 
Director

Daniel Treviño

EUA 
USA

2009

15’

Curta-Metragem de Ficção 
Short Fiction

Cor / Colour

Digibeta NTSC

v. o. inglesa s/ legendas

Guião 
Screenplay

Daniel Treviño

Montagem 
Editing

Daniel Treviño

Fotografia 
Photography

Yuta Yamaguchi

Produção 
Production

Willie Rockefeller,  
Daniel Treviño

Co-Produção 
Co-Production

Samantha Hall,  
Crystal Segura

Produção Executiva 
Executive Production

Jaime Treviño,  
Guillermina Treviño

Cenografia 
Production Design

Matt McClure

Figurinos 
Costume Design

Erin Randall

Música Original 
Original Music

Emile Millar

Desenho de Som 
Sound Design

Greg Armstrong 

Som 
Sound

Patrick Wylie

Mistura de Som 
Sound Mixing

Greg Armstrong

Intérpretes 
Cast

Nick Spain, Nikki Valdez, 
Laurie Coker

www.amateurthemovie.
com

AFTER AMATEUR

Quinta-feira Thursday 23 · Sala 1, 19h30 Quinta-feira Thursday 23 · Sala 1, 19h30

AFTER

Realização 
Director

Mark Pariselli

Canadá 
Canada

2009

13’

Curta-Metragem de Ficção 
Short Fiction 

Cor / Colour

Digibeta Pal

v. o. inglesa s/ legendas

Guião 
Screenplay

Mark Pariselli  
(Inspirado no poema / 
Inspired by the poem “After 
School, Street Football, 
Eighth Grade”, de / by 
Dennis Cooper)

Montagem 
Editing

Jeffrey Zablotny

Fotografia 
Photography

Kirk Holmes

Produção 
Production

Laura Desiree,  
Sophie Bolvary

Música 
Music

Adrian Maurrer,  
Taku Yamada

Edição de Som 
Sound Editing

Matt Greyson

Intérpretes 
Cast

Andrew Holland,  
Matthew Armet,  
Jamieson Child,  
Cole J. Alvis
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O Realizador Vicente Alves do Ó estará presente 
nesta sessão
Director Vicente Alves do Ó will attend this 
screening

Vicente Alves do Ó

Jamie Travis

Aaron, de 11 anos, joga às escondidas com o seu 
amigo Tony no quarto. Tony nunca é encontrado. 
O mistério da natureza da sua relação queer e a 
ligação ao armário no quarto de Aaron só podem 
ser revelados, como se vem a perceber, através da 
hipnose. 

11 year-old Aaron plays a game of Hide and Seek in 
which his friend Tony is never found. The mystery 
of their relationship and of their queer attachment 
to the armoire in Aaron’s bedroom can only be 
revealed, it turns out, through hypnosis. 

Paula chega a casa depois de um dia de trabalho 
e apanha o amor da sua vida na cama com outra 
pessoa! O ditado diz que, amor com amor se paga. 
E a traição? 

Paula arrives home after a day at work to find the 
love of her life in bed with someone else! The 
saying goes that “Love begets love”. What about 
cheating? 

PROGRAMA DE CURTAS 1 
SHORTS PROGRAMME 1 (90’)

PROGRAMA DE CURTAS 3 
SHORTS PROGRAMME 3 (92’)

BIOFILMOGRAFIA

Vicente Alves do Ó começou a trabalhar em Cinema 
como Argumentista. Escreveu dois telefilmes para a 
SIC em 2000, Monsanto e Facas e Anjos, e trabalhou com 
realizadores como António-Pedro Vasconcelos, em Os 
Imortais (2003); Solveig Nordlund, em A Filha (2003); 
António da Cunha Telles, em Kiss Me (2004); e Francisco 
Manso, em Assalto ao Santa Maria (2008). A Assassina 
Passional está Louca! (2010) é a terceira curta-metragem 
que assina depois de Entre o Desejo e o Destino (2005) 
e Castelos no Ar (2008). Neste momento finaliza a sua 
primeira longa-metragem a sair este ano com o título 
Quinze Pontos na Alma.

BIOFILMOGRAPHY

Vicente Alves do Ó started working in Cinema as a 
Screenwriter. He wrote two features for TV (SIC) in 2000, 
Monsanto and Facas e Anjos, and worked with directors 
António-Pedro Vasconcelos in Os Imortais (2003), Solveig 
Nordlund in A Filha (2003), António da Cunha Telles 
in Kiss Me (2004), and Francisco Manso in Assalto ao 
Santa Maria (2008). Love Hurts (2010) is his third short 
as a Director, after Entre o Desejo e o Destino (2005) and 
Castelos no Ar (2008). He is about to complete his first 
feature, which will be released this year with the title 
Quinze Pontos na Alma.

BIOFILMOGRAFIA

Jamie Travis nasceu em 1979, em Vancouver, no Canadá 
e vive actualmente em Toronto. Escreveu e dirigiu várias 
curtas-metragens premiadas, telediscos e anúncios de 
televisão. Com The Armoire (2009), Travis completou a 
sua segunda trilogia de curtas-metragens. Todas as 
suas seis curtas-metragens foram estreadas no Festival 
Internacional de Cinema de Toronto: Why the Anderson 
Children Didn’t Come to Dinner (2003), The Patterns Trilogy 
(2005/2006), The Saddest Boy in the World (2006) e The 
Armoire (2009). Diversos Institutos Culturais e Festivais 
de Cinema já programaram retrospectivas do seu 
trabalho, nomeadamente o Institute of Contemporary 
Arts, de Londres, ou o Festival Internacional de Cinema 
de Praga.

BIOFILMOGRAPHY

Jamie Travis was born in 1979, in Vancouver, Canada, 
and is now living in Toronto. He has written and directed 
award-winning short films, music videos and television 
commercials. With The Armoire (2009), Jamie Travis has 
completed his second trilogy of short films. All his six 
short films have premiered at the Toronto International 
Film Festival: Why the Anderson Children Didn’t Come 
to Dinner (2003), The Patterns Trilogy (2005/2006), The 
Saddest Boy in the World (2006), and The Armoire (2009). 
Numerous retrospectives of his work have been held, 
most notably at London’s Institute of Contemporary Arts 
and at the Prague International Film Festival. 

A ASSASSINA PASSIONAL 
ESTÁ LOUCA! 
LOVE HURTS

THE ARMOIRE

Quarta-feira Wednesday 22 · Sala 1, 19h30 Sábado Saturday 18 · Sala 3, 21h30

THE ARMOIRE

Realização 
Director

Jamie Travis

Canadá 
Canada

2009

22’

Curta-Metragem de Ficção 
Short Fiction 

Cor / Colour

Digibeta NTSC

v. o. inglesa s/ legendas

Guião 
Screenplay

Jamie Travis

Montagem 
Editing

Matthew Hannam

Fotografia 
Photography

Catherine Lutes

Produção 
Production

Mark Montefiore

Direcção de Produção 
Production Management

Peter Harvey

Produção Executiva 
Executive Production

Robin Cass, William Cranor

Direcção Artística  
Art Direction

Mauro LaCaprara

Figurinos 
Costumes

Sarah Jay

Música Original  
Original Music

Alfredo Santa Ana

Mistura de Som 
Sound Mixing

Alex van der Meulen

Caracterização 
Make-up

Joan Chell

Assistente de Realização 
Assistant Director

Darrell Faria,  
Rodrigo Fernandez-Stoll

Intérpretes 
Cast

William Cuddy,  
Ricardo Hoyos,  
Tammy Isbell, David Keeley, 
Maggie Huculak,  
Dennis James,  
Penelope Corrin,  
Lois McDonald,  
Rebecca Auerbach,  
Craig Brown,  
Catherine Fitch,  
Mathew Lyons

thearmoire.ca

A ASSASSINA 
PASSIONAL ESTÁ 
LOUCA! 
LOVE HURTS

Realização 
Director

Vicente Alves do Ó

Portugal 
Portugal

2010

10’

Curta-Metragem de Ficção 
Short Fiction 

Cor / Colour

DVD

v. o. portuguesa legendada 
em inglês

Guião 
Screenplay

Nuno Miranda,  
Vicente Alves do Ó

Montagem 
Editing

Nuno Miranda, 
Gonçalo Soromenho

Fotografia 
Photography

Tiago Beja da Costa

Produção 
Production

José Mazeda

Música 
Music

João Gomes

Som 
Sound 

Quintino

Intérpretes 
Cast

Ana Lúcia Palminha,  
Ivo Meco, Sara Cipriano
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Paula Herrera

Juanma Carrillo

No balneário de uma piscina pública, Blanca 
conhece Olga, uma mulher mais velha que lhe 
desperta a atenção, dando-se uma inesperada 
atracção na jovem Blanca. Blanca vai ao seu 
encontro.

Blanca meets Olga in the dressing room of a 
swimming pool, an older woman who catches her 
eye, awaking unexpected attraction in the younger 
Blanca. Blanca will come to her.

BIOFILMOGRAFIA
Paula Herrera é bolseira do Programa País do Instituto 
de Cinema Argentino (INCAA). É Professora de Design 
Audiovisual III e Guião II na Faculdade de Arquitectura, 
Design e Urbanismo da Universidade de Buenos Aires. 
Dirigiu as curtas-metragens La traslúcida (2005), El día 
que se desplazan (2006), Autoretrato (2007), Blanca y Olga 
(2007) e Blanca tu Humedad (2009).

BIOFILMOGRAPHY
Paula Herrera is a Beneficiary of the Scholarship 
“Programa País del Instituto de Cine Argentino 
(INCAA)”. She is a Teacher of Audiovisual Design III 
and Script II in the Faculty of Architecture, Design, and 
Urbanism of the University of Buenos Aires. She directed 
the short films La traslúcida (2005), El día que se desplazan 
(2006), Autoretrato (2007), Blanca y Olga (2007), and Wet as 
White (2009). 

O Realizador Juanma Carrillo estará presente 
nesta sessão
Director Juanma Carrillo will attend this 
screening 

Sábado Saturday 18 · Sala 3, 21h30

A apenas 10 minutos do centro da cidade, centenas 
de homens sedentos encontram-se de forma 
fortuita e sigilosa. Alguns procuram sexo rápido 
e fácil, outros procuram não sentir-se sós, mas a 
maioria procura-se a si mesmo.

Just 10 minutes away from the city centre, 
hundreds of hungry men meet randomly and 
secretly. Some look for quick and easy sex, others 
don’t want to feel lonely, but most of them are 
looking for themselves. 

BIOFILMOGRAFIA

Juanma Carrillo nasceu em Logroño, Espanha, em 1978, 
e é licenciado em Realização Audiovisual. Misturando 
a fotografia contemporânea, vídeo e composição de 
música electrónica, o seu trabalho constrói um discurso 
particular em torno da intimidade. Actualmente, 
trabalha a trilogia COVER ME, da qual Perfect Day 
(2010) é a segunda parte. As suas curtas-metragens 
Las flores también producen espinas (2008) e Dicen 
(2008) participaram já em vários Festivais de Cinema 
LGBT Europeus. Caníbales (2009) teve estreia no 
LesGaiCineMad – Festival de Cinema LGBT de Madrid. 
Encontra-se em fase de pré-produção do seu próximo 
trabalho, denominado CORAZÓN.

BIOFILMOGRAPHY

Juanma Carrillo was born in Logroño, Spain, in 1978. He 
has a degree in Audiovisual Directing. His work blends 
contemporary photography, video and electronic music 
composition, in order to construct a particular discourse 
on intimacy. He is now working on the trilogy COVER 
ME, of which Perfect Day (2010) is the second part. His 
short films Las flores también producen espinas (2008) 
and Dicen (2008) have taken part in several European 
LGBT Film Festivals. Caníbales (2009) premiered at 
LesGaiCineMad – Madrid LGBT Film Festival. Currently, 
his next work is in pre-production and it is called 
CORAZÓN. 

CANÍBALES

Realização 
Director

Juanma Carrillo

Espanha 
Spain

2009

16’

Curta-Metragem de Ficção 
Short Fiction

Cor e Preto & Branco 
Colour and Black & White

Digibeta Pal

v. o. castelhana s/legendas

Guião 
Screenplay

Juanma Carrillo

Montagem 
Editing

Juanma Carrillo

Fotografia 
Photography

Antonio Arcaro,  
Mónica Sanchez

Produção 
Production

Sergio Arribas

Direcção de Produção 
Production Management

Sergio Arribas

Guarda-Roupa 
Wardrobe

Deborah Macías,  
Nuria Martinez

Música Original 
Original Music

Rubeck

Som 
Sound

DECONSTRUCTINGLOVE

Ilustrações 
Illustrations

SCAROM MIERDACON 
BRILLANTINA

Intérpretes 
Cast

Andrés Bernal,  
Guadalupe Lancho,  
Fran Fernández,  
Cesar Pereira,  
Jonas Berami, Bruno 
Squarcia, Julio Jordán, 
Carlos Lorenzo, Jose 
Sanchez, Luis Tausia,  
Jose Blasco, Tadeo Díaz, 
Juan Gomez,  
Lolo Matico, Manuel Lopez 
Cajide, Roger Alvarez, 
Fernando Sandoval, 
Antonio Cantos, Hugo 
Parra, Daniel Solórzano, 
Guillermo García Arieta, 
Rolo Salame, Jesus 
Godoy, Felix Fernández, 
Sergio Montesinos, Javier 
Carrascal, Carlos Navarro, 
Jose Rodriguez, Emilio 
Rabakoss, Cesar Cantillo

www.juanmacarrillo.com

www.canibales.net

PROGRAMA DE CURTAS 4 
SHORTS PROGRAMME 4 (96’)

PROGRAMA DE CURTAS 1 
SHORTS PROGRAMME 1 (90’)

Quinta-feira Thursday 23 · Sala 1, 19h30

BLANCA TU HUMEDAD
WET AS WHITE

CANÍBALES

BLANCA TU 
HUMEDAD
WET AS WHITE

Realização 
Director

Paula Herrera

Argentina 
Argentina

2009

25’

Curta-Metragem de Ficção 
Short Fiction 

Cor / Colour

Beta SP PAL

v. o. castelhana legendada 
em inglês

Guião 
Screenplay

Paula Herrera,  
Mariano Cerrutti

Montagem 
Editing

Paula Herrera

Fotografia 
Photography

Julián Batistuta

Produção 
Production

Paula Herrera, Carla Daich

Direcção Artística 
Art Direction

Carla Daich,  
Natalia Maggiori

Música Original 
Original Music

Murci Bouscayrol

Coreografia 
Choreography

Carla Baglivo

Desenho de Som 
Sound Design

Alejandro Seba

Som 
Sound

Vladimir Bellini

Caracterização 
Make-up

Victoria Weinstoc

Intérpretes 
Cast

Emma Luisa Rivera,  
Jesica Josiowicz

Com o apoio 
Sponsored by
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Os realizadores André Santos e Marco Leão 
estarão presentes nesta sessão
Directors André Santos and Marco Leão will 
attend this screening

André Santos

Marco Leão

John Greyson

Dois jovens amantes vivem num pequeno 
apartamento. Todos os dias tentam encontrar razões 
para continuar juntos. Incapazes de seguir caminhos 
diferentes, vivem juntos em silêncio. No Inverno 
passado perderam-se nas montanhas. 

Two young lovers live in a tiny apartment, 
struggling everyday to find reasons to stay 
together. As they are incapable of living apart, 
they choose to live silently. Last winter they got 
lost in the mountains.

Em Setembro de 2009, a Cerimónia de Abertura do 
primeiro Festival Queer de Sarajevo foi interrompida 
por uma multidão feroz, que acusou as organizadoras 
de blasfémia em pleno mês do Ramadão. Oito 
pessoas foram hospitalizadas, e o resto do Festival foi 
cancelado. Este documentário experimental relata 
a coragem das quatro mulheres que organizaram o 
Festival, e explora a política complexa da sociedade 
Bósnia contemporânea, ainda a lutar com os 
demónios da brutal guerra de 1992-95. Uma contra-
narrativa usa excertos de um ensaio de Susan Sontag 
para criticar a peculiar subcultura de versões no You 
Tube, e a ubiquidade de imagéticas relacionadas com 
aves nas canções pop. 

In September 2009, the opening ceremonies of 
the first Queer Sarajevo Festival were closed down 
by a violent mob, who accused the organizers 
of blaspheming the holy month of Ramadan. 
Eight people were hospitalized, and the rest of 
the Festival was cancelled. This experimental 
documentary profiles the courage of the four 
women who organized the Festival, and explores 
the complex politics that inform contemporary 
Bosnian society, still struggling with the demons of 
the brutal 1992-95 war. A counter-narrative uses 
excerpts from a Susan Sontag essay to critique the 
peculiar subculture of You Tube cover versions, and 
the ubiquity of bird imagery in pop songs.  

BIOFILMOGRAFIA

André Santos nasceu em 1984 em Lisboa, o ano em que o 
primeiro Macintosh foi introduzido no mercado. Enquanto 
criança, sonhava crescer e tornar-se num super herói de 
banda desenhada, sonho esse que nunca se concretizou. 
cavalos selvagens (2010) é a sua primeira curta de ficção. 
Desde 2008 que trabalha como Montador e Director de 
Fotografia em documentário. 

Marco Leão nasceu em 1984 em Lisboa, o ano em que 
o vaivém Discovery STS-41-D fez o seu primeiro voo. 
Passou grande parte da sua infância à frente do seu ZX 
Spectrum e talvez daí tenha surgido a sua dificuldade 
em compreender que não era o C-3PO. cavalos selvagens 
(2010) é a sua primeira curta de ficção. Desde 2007 
que trabalha como Montador e Operador de Som em 
documentário.

BIOFILMOGRAPHY

André Santos was born in 1984 in Lisbon, Portugal, 
the same year the first Macintosh was launched on the 
market. As a child he dreamed of becoming a comic 
book super hero. Needless to say that dream never came 
true. wild horses (2010) is his first fiction short film. Since 
2008, he has been working as Film Editor and Director of 
Photography in documentary. 

Marco Leão was born in 1984 in Lisbon, Portugal, the 
same year the STS-41-D, the space shuttle Discovery, 
took off on its maiden voyage. He spent most of his 
childhood in front of his ZX Spectrum, therefore his 
difficulty of understanding that he was not C-3PO. wild 
horses (2010) is his first fiction short film. Since 2007, he 
has been working as Film Editor and Sound Operator in 
documentary

BIOFILMOGRAFIA
John Greyson nasceu em 1960 em Nelson, região de 
British Columbia, no Canadá. Está sediado em Toronto, 
onde trabalha como Videasta e Realizador, cujos filmes, 
curtas-metragens e instalações incluem Fig Trees (2009), 
vencedor do Teddy de Melhor Documentário no Festival 
de Cinema de Berlim, Proteus (2003) e Lilies (1996). É 
Professor Associado de Cinema na Universidade de York. 
Em 2007, recebeu o Prémio Bell Canada em Arte Vídeo. 

BIOFILMOGRAPHY
John Greyson was born in 1960, in Nelson, British 
Columbia, Canada. He is a Toronto Video Artist and 
Filmmaker whose features, shorts and installations 
include Fig Trees (2009), winner of the Best Documentary 
Teddy, at the Berlin International Film Festival, Proteus 
(2003), and Lilies (1996). He is an Associate Professor in 
Film at York University. In 2007 he was awarded the Bell 
Canada Award in Video Art. 

PROGRAMA DE CURTAS 2 
SHORTS PROGRAMME 2 (83’)

Domingo Sunday 19 · Sala 1, 17h00 Terça-feira Tuesday 21 · Sala 1, 22h00

CAVALOS SELVAGENS
WILD HORSES

COVERED

CAVALOS SELVAGENS
WILD HORSES

Realização 
Director

André Santos, Marco Leão

Portugal 
Portugal

2010

11’

Curta-Metragem de Ficção 
Short Fiction 

Cor / Colour

Digibeta Pal

v. o. portuguesa legendada 
em inglês

Guião 
Screenplay

André Santos, Marco Leão

Montagem 
Editing

André Santos, Marco Leão

Fotografia 
Photography

André Santos

Produção Executiva 
Executive Production

Rui Xavier

Som 
Sound

Adriana Bolito, Marco Leão

Mistura de Som 
Sound Mixing

Tiago Matos

Intérpretes 
Cast

André Santos, Marco Leão

COVERED

Realização 
Director

John Greyson

Canadá 
Canada

2009

14’

Documentário Curto 
Short Documentary 

Cor / Colour

Digibeta NTSC

v. o. inglesa e bósnia 
legendada em inglês

Guião 
Screenplay

John Greyson

Montagem 
Editing

Jared Raab

Fotografia 
Photography

John Greyson, Jared Raab, 
Cazim Dervisevic

Música 
Composer

David Wall

Mistura de Som 
Sound Mixing

David Wall

Voz Off  
Voice Over

Igor Drlaca,  
Zdravko Jovanovic

www.vtape.org  

Em complemento à longa-metragem
In complement to the feature film
Cellar (EUA / USA, 2009, 84’), 
de / by Steve Staso














































































































































































































































