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  Compre em lugar de fotocopiar.

  Cada real que você dá por um livro recompensa seus autores

  e os convida a produzir mais sobre o tema;

  incentiva seus editores a encomendar, traduzir e publicar

  outras obras sobre o assunto;

  e paga aos livreiros por estocar e levar até você livros

  para a sua informação e o seu entretenimento.

  Cada real que você dá pela fotocópia não autorizada de um livro

  financia um crime

  e ajuda a matar a produção intelectual de seu país.
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  À minha mãe,


  por me apoiar quando eu decidi ser cineasta,


  por me apoiar quando eu decidi (assumir) ser gay.


  Agradecimentos
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  Marcos Brandão
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  Prefácio


  Praticidade, objetividade e uma visão singular do universo LGBT. Essas são algumas das características que reconheci em Stevan Lekitsch assim que começamos a conviver com maior frequência, na passagem para este milênio, quando eu, já então editor da G Magazine, tive o prazer de poder contar com seu envolvimento e empenho na formação e no gerenciamento de uma equipe. Homem de múltiplos interesses e facetas, o cineasta, jornalista e escritor que viria a se tornar um amigo trazia em seu currículo um histórico de realizações na comunidade, com colaborações na extinta revista Ok Magazine e parcerias com as Edições GLS –, que publicam esta obra –, e que só viria a aumentar ao longo dos últimos anos e em vários campos, incluindo novas incursões na literatura, no teatro e uma vasta gama de trabalhos como jornalista e assessor de imprensa.


  A paixão pelo objeto de estudo de sua formação acadêmica, a chamada sétima arte, entretanto, sempre se manteve em destaque em seu cotidiano e, diante da facilidade de promover intersecções entre as temáticas sobre as quais se dedica frequentemente com simultaneidade, confesso não ter me surpreendido ao tomar conhecimento desta nova empreitada: a confecção de um guia com os mais significativos filmes de temática homo, bi e trans do cinema ao longo do último século. Verdade seja dita, a tarefa não é das mais fáceis. Pelo contrário: a essência primeira do livro, a seleção do que “merece” ou não constar no compêndio, por mais imparcial que possa se esforçar em ser, anula por definição qualquer possibilidade de unanimidade. Mesmo princípio se aplica aos resumos e comentários pertinentes e tangentes às obras cinematográficas. Mas Stevan sabe bem disso e, dedicado a cumprir aquilo a que se propõe, envereda claramente por um caminho próprio, definindo de antemão seus critérios de escolha e emitindo pareceres autorais, às vezes contundentes, quando julga necessário, sem temor.


  E nem precisaria de fato hesitar, já que o maior mérito deste livro não está no que se diz sobre este ou aquele filme, e sim em sua declarada intenção de seduzir o leitor a conhecer, ou rever, o maior número possível deles e, assim, elaborar e emitir seu próprio julgamento de valor.


  Para os amantes de cinema já conhecedores das grandes obras presentes na extensa lista, o apelo para redescobri-las sob a ótica atual é crescente ao se avançar pelos capítulos. Mas é entre o público jovem, já habituado à plural presença da diversidade sexual hoje na grande tela, que muito provavelmente se encontre o alvo maior de sua vocação. Se este é seu caso, utilize o guia com sabedoria e parcimônia. Entre as centenas de filmes citados, há de tudo um pouco, desde preciosidades clássicas que marcaram época (como Satyricon, de Federico Fellini, Querelle, de Rainer Werner Fassbinder, e De repente, no último verão, de Joseph L. Makiewicz, para nomear alguns exemplos), até comédias hilariantes, embora nem sempre próximas ao politicamente correto, passando por sucessos recentes de blockbuster e, inclusive, vários filmes ostensivamente agressivos à nossa imagem. Assim, eventualmente, a escolha por este ou aquele título pode decepcionar. Se isso ocorrer, procure apenas não fazer disso um “bloqueio” e aventure-se por novas e novas sessões, permitindo-se sentimentos e reflexões intensos que algumas delas certamente lhe proporcionarão. Porque os 100 anos de cinema LGBT que Stevan se esforçou para resumir e fazer caber em nossas mãos constituem, acima de tudo, um fio condutor para darmos nossos próprios passos em direção à compreensão, contextual e histórica, da maneira pela qual temos sido retratados ao longo das décadas nesta que se estabeleceu como uma das mais populares formas de expressão artística da contemporaneidade. E, ao deparar entre o ontem e o hoje, encontrarmos, através dos múltiplos espelhos, aquilo que reafirma, orgulhosamente, a nossa identidade.


  Marcos Brandão


  JORNALISTA E EDITOR


  Abertura


  Que os homossexuais gostam de cultura todo mundo sabe. Foi pensando nisso que resolvi juntá-los a um dos maiores difusores de cultura do mundo: a sétima arte, o cinema. E não estou falando só dos gays na frente da tela, mas também dos que ficam fora, atrás e dentro dela.


  É claro que filmes com personagens gays (bem ou mal representados) existem aos montes, e a lista de todos daria um livro imenso. Por esse motivo, fiz uma triagem e criei algumas regras para determinar os filmes que fariam parte deste livro.


  Os critérios são os seguintes: o filme precisa girar em torno de um tema homossexual. Caso não gire, deve ter um diretor, autor ou personagem importante representado como homossexual, bissexual ou transexual. Além disso, o filme precisa ter entrado em circuito comercial nos cinemas, existir em vídeo/DVD ou pelo menos já ter sido exibido na TV brasileira.


  O livro foi dividido em capítulos, por décadas. Em cada capítulo, uma página de abertura relata como era a vida de gays, lésbicas, bissexuais e transexuais na época, para você se situar no tempo e na história.


  Os primórdios do cinema, por apresentarem uma produção menor que a contemporânea, constituem o capítulo inicial. A partir dos anos 1950, os filmes são agrupados de dez em dez anos. Eles são listados primeiro pela época de exibição. Depois, em cada década, por ordem alfabética, para facilitar a consulta.


  Na linha superior, logo abaixo do título do filme em português, constam em ordem: o nome original do filme, o país (ou países) produtor(es), o ano de produção, o nome do diretor e o tempo de duração.


  Mas e os filmes que não seguem essas regras?


  Elaborei uma seção chamada “Menção honrosa” para falar de todos os filmes não citados antes.


  Tentei reunir o máximo de produções até 2009. Mas, é claro, posso ter esquecido algum filme. Se você assistiu a algum que não está neste livro e acha que deveria ter sido incluído, escreva para mim, para que eu possa acrescentá-lo na próxima edição, pois o livro será sempre revisado. Meu e-mail é: stevanlek@uol.com.br.


  Quero deixar bem claro que os comentários a respeito dos filmes são pessoais, baseados em minha formação acadêmica e muita pesquisa, com a intenção de situar o leitor e informá-lo a respeito dos filmes tanto cultural como tecnicamente.


  Em nenhum momento quero que minhas opiniões sejam tomadas como certas e definitivas. Fica a critério do leitor concordar ou não com elas, e assistir ou não aos filmes indicados. E um último aviso: em algumas sinopses, fui obrigado a contar certos detalhes dos filmes, antecipando alguns fatos. Mas nada que prejudique sua diversão.


  Compre muita pipoca e divirta-se!
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  Uma arte infinita


  Pode-se dizer que tudo começa numa data específica: 28 de dezembro de 1895. O dia em que os irmãos Lumière (Auguste e Louis) apresentariam em Paris (França), no Salão Grand Café, a sua mais nova invenção: o cinematógrafo. Era a primeira versão de um projetor de cinema na história da humanidade. Seria o nascimento do cinema como entretenimento.


  No ato da demonstração, foi exibido o primeiro filme da história, L’arrivée d’un train à La Ciotat (A chegada de um trem à estação), que mostrava exatamente o que diz seu título e fez muita gente correr da sala imaginando que o trem rasgaria a tela e invadiria o local.


  A apresentação do equipamento e sua demonstração causou furor nos trinta e poucos presentes na sala. Quem saiu de lá começou a espalhar a notícia da invenção. Em pouco tempo, o aparelho faria parte de uma arte, a sétima, que conquistaria todos e faria nascer uma indústria multibilionária.


  Ainda na França, um entusiasta das novas invenções, Georges Méliès, mágico ilusionista, ganharia uma “filmadora” e sairia fazendo seus próprios filmes. Ao dominar o equipamento, aos 35 anos de idade, Méliès foi filmando tudo que via pela frente – tanto que, no ano em que ganhou o equipamento, 1896, “produziu” mais de 80 pequenos filmes de paisagens parisienses. E esse número só aumentaria.


  Méliès seria o primeiro “cineasta” da história a fazer um filme de ficção científica, com direito a história, elenco, efeitos especiais, animações e alienígenas. Seu filme Viagem à lua (Le voyage dans la lune, 1902), de apenas 14 minutos, tratava da ida do homem à Lua, 67 anos antes disso acontecer realmente.


  O mágico francês pode ser considerado o maior realizador de cinema da história, pois, aos 77 anos de idade, deixou um legado de mais de 550 filmes.


  Um ano antes de os irmãos Lumière apresentarem sua invenção, o francês filho de ingleses William K. L. Dickson, fazendo experimentos também com uma câmera, seria o responsável pelo primeiro filme que traz o mote deste livro.


  Em 1894, em frente a uma câmera, o próprio Dickson toca um violino que tem o som captado por um fonógrafo inventado por Thomas Edison. Ao som da música clássica, dois homens dançam bem juntinhos, acompanhando o ritmo. Seria o primeiro filme com som sincronizado. E a primeira cena supostamente gay da história do cinema.


  Um país


  Com o surgimento de tantas invenções, nosso Brasil não ficou atrás. Com a chegada do “Omniographo”, dá-se a primeira sessão de cinema do país, em 1896, no Rio de Janeiro, mais precisamente na Rua do Ouvidor – que abrigará a primeira sala comercial de cinema do país. Os proprietários, Paschoal Segretto e José Roberto Cunha Salles, deram-lhe o nome Salão de Novidades de Paris, uma vez que havia em seu interior um “Animatographo”, aparelho inventado também pelos irmãos Lumière. Um incêndio – o primeiro, acredito, em um cinema brasileiro – destruiria a sala logo após sua abertura.


  O irmão de Paschoal, Afonso Segretto, voltaria de uma viagem à França trazendo um “souvenir” comprado em Paris: uma filmadora. Afonso registra a chegada do navio Brésil na Baía de Guanabara, Rio de Janeiro, no ano de 1898. Este será considerado o primeiro filme do Cinema Brasileiro.


  Uma evolução


  E a arte do cinema evolui como o foguete-bala de Méliès. Um ano após sua ficção, Edwin S. Porter, o primeiro cameraman da história, trabalhando para Thomas Edison, cria a primeira edição elaborada e o primeiro flashback do cinema.


  No filme Vida de um bombeiro americano (1903), Edwin junta duas imagens diferentes na mesma tela, quando um bombeiro tem uma espécie de “visão” da família que salvará logo em seguida. Uma segunda imagem aparece “voando”, como sua premonição.


  No mesmo ano, no filme O grande roubo do trem, Edwin inova mais ainda no quesito edição, chegando mais próximo ao que temos hoje. São mostrados vários cenários e várias ações simultâneas. A câmera deixa de ser fixa e ganha cada vez mais agilidade.


  O cinema brasileiro também vai tomando forma. Registros históricos passam a ser feitos em película, como a visita do presidente Campos Salles à Argentina em 1900. Antonio Leal, português de Viana do Castelo, fixa-se como o primeiro produtor de documentários brasileiros, fazendo dezenas deles, desde 1908. Os mais famosos seriam Os estranguladores, que conta os crimes de três rapazes, acontecidos no Rio de Janeiro, e A mala sinistra, que conta a história de um famoso assassinato ocorrido em São Paulo.


  A produção cada vez maior de filmes faz surgir mais locais de exibição. O ingresso vale um níquel (de onde surge a expressão Nickelodeon), e já nas primeiras décadas do século XX existem dezenas de salas de cinema no Rio de Janeiro, como a Sala Rio Branco, o Cinematographo Pathé e o Cine Palace.


  O cinema vai crescendo e a duração dos filmes também. No começo, eram tímidos curtas-metragens de seis a dez minutos. Eis que surge The story of The Kelly Gang [A história da Gangue Kelly] (1906), vindo da Austrália, com 70 minutos. Torna-se então o primeiro longa-metragem do cinema. Anos depois, o italiano Cabíria (1914), de Giovanni Pastrone, é lançado com 123 minutos de duração, como os filmes atuais.


  E surge também o primeiro blockbuster americano. O filme O nascimento de uma nação (1915), do diretor D. W. Griffith, tornava-se o filme mais popular de sua época, ainda cinema mudo. O único porém era o fato de fazer apologia à Ku Klux Klan e endeusar a escravatura e a separação racial. Nada bom para um filme de sucesso.


  Uma guerra


  Além da supremacia americana em produções, Itália e França dividiam o bolo cinematográfico na Europa, com uma produção constante. Porém, no início do século XX a Primeira Guerra Mundial arrasaria os dois países, e também suas produtoras de cinema. Talvez tenha sido aí que os Estados Unidos deram seu grande salto para se tornar a indústria multibilionária que é hoje. A Europa nunca mais recuperaria sua superioridade cinematográfica, apesar de produzir filmes memoráveis para a história do cinema.


  Uma fábrica


  Sem ser diretamente atingidos pela Grande Guerra, produtores americanos mantiveram sua produção constante de filmes, cada vez melhores. Nova York, a meca cultural americana, espalhava seus produtos por todo o país. Porém, essa hegemonia tinha um preço alto, além de ser limitada pelas constantes alterações climáticas da cidade.


  Um grupo de produtores independentes de cinema resolve abandonar esse caldeirão, partindo em busca de um clima mais ensolarado e de paisagens paradisíacas, mais adequadas para suas filmagens. Um pequeno distrito da Costa Oeste americana parecia apropriado. Um letreiro branco em cima de uma montanha anunciava um novo distrito residencial em Los Angeles: nascia Hollywood.


  Esses cineastas independentes começariam a fundar nomes que conhecemos até hoje: Fox, Universal, Paramount, MGM, todos estúdios cinematográficos comandados por judeus (Daryl Zanuck, Samuel Bronston, Samuel Goldwyn) que viram no cinema uma fonte enorme de lucro. E não estavam enganados.


  Começavam a surgir as memoráveis comédias de Charlie Chaplin, Buster Keaton, os filmes de aventura de Douglas Fairbanks e as histórias açucaradas de Clara Bow.


  Enquanto os Estados Unidos faziam cinema para as massas, a Europa mantinha um cinema mais conceitual. A França trazia um estilo chamado Impressionista, ou, como foi definido, avant garde (vanguardista, em francês), em meados de 1920. Nas telas da Alemanha figurava o Expressionismo, com obras-primas como O gabinete do doutor Caligari (1920), do diretor Robert Wiene, e Nosferatu, dirigido por Friedrich Wilhelm Murnau (1922). Na Espanha, surge o cinema surrealista de Luis Buñuel com Um cão andaluz (1929), e o alemão Fritz Lang acompanha o movimento com Metrópolis (1927).


  Da ainda Rússia, Serguei Eisenstein revoluciona a montagem cinematográfica. Em um dos clássicos do cinema mundial, O encouraçado Potemkin (1925), a edição paralela de cenas e reações seria usada pela primeira vez. Os cortes não eram apenas de mudanças de cenário, mas de enfoque em cada personagem, de modo a criar uma narrativa dramática para cada um deles. Planos fechados, detalhes, planos-sequência, com certeza esse filme seria a aula magna acerca de como criar dramaticidade por meio da edição de imagens. O filme traz uma das cenas mais copiadas do cinema: um carrinho de bebê desce desgovernado por uma escada, no meio de pessoas correndo e dos tiros dos soldados, que fuzilam uma multidão desesperada a descer uma imensa escadaria.


  Voltando ao tema do nosso livro, surge no Brasil o primeiro filme a tratar da homo e da transexualidade. Na comédia Augusto Aníbal quer casar (1923), dirigida por Luiz de Barros, Augusto Aníbal se apaixona por uma moça que, na verdade, é um transformista chamado Darwin.


  E estamos ainda na década de 1920!


  Infelizmente, muito pouco dessa época do cinema, principalmente o nacional, restou intacto. Os incêndios nas salas de cinema eram constantes, destruindo os acervos – o material utilizado nos filmes, o acetato, era altamente inflamável. Alguns filmes, por sua vez, transformavam-se em pó, pela má conservação. Outros eram derretidos, pois o nitrato de prata, que queimava o filme e dava os contrastes de branco e preto, era um produto químico raro e podia ser vendido por um bom preço.


  Um desafio


  Apesar de várias tentativas e aparelhos estranhos criados, o cinema não conseguia derrubar sua mais dura barreira: a sincronização do som com a imagem, de modo a colocar músicas e falas nas películas.


  Em 1926, a Warner Brothers apresenta uma solução não definitiva, mas um grande passo: o sistema Vitaphone. Tratava-se da primeira versão de um disco de vinil, em que toda música e falas eram gravadas em sincronia com as imagens. Só não poderia haver riscos no disco ou a agulha pular, pois tudo saía de sincronização. Com esse recurso é lançado o filme O cantor de jazz (1926), o primeiro musical do cinema com falas e músicas em sincronismo com a imagem. Nascia o cinema sonorizado.


  Seria o fim do cinema mudo? Não exatamente. Muitos outros filmes mudos seriam lançados, com grande sucesso, incluindo clássicos de Charles Chaplin.


  Um ano marco


  O ano de 1929 entraria para a história em vários sentidos. Seria o ano da quebra da Bolsa de Nova York. O beijo (1929), que trazia como atriz principal a enigmática sueca Greta Garbo, seria o último exemplar mudo do cinema, marcando o final de uma era e o início de outras duas novas fases do cinema: a criação do prêmio Oscar, cultuado e esperado até hoje, e o surgimento do primeiro filme comercial que falaria para o público deste livro, a comunidade LGBT (lésbicas, gays, bissexuais, transexuais e transgêneros).


  Inspirado numa ópera, A caixa de Pandora (1929), clássico do expressionismo alemão, mostra uma mulher dominadora e a eterna dualidade entre os sexos masculino e feminino. É o começo da discussão das sexualidades no cinema.


  Também surgem os filmes históricos e bíblicos. Destaca-se a versão original de Os dez mandamentos (1923), o Rei dos reis (1927) e a primeira filmagem de Cleópatra (1934), com forte apelo sexual, mostrando outro tipo de mulher dominadora e cheia de libido, cercada de belos soldados e escravos – nem sempre para servi-la apenas em suas necessidades burocráticas.


  No Brasil, seguindo o mesmo raciocínio, é feito o filme Messalina (1930), baseado na história da esposa de um imperador romano cujo nome, que se tornou até adjetivo, está sempre associado à luxúria e à promiscuidade.


  O gênero ficção científica, existente desde o cinema mudo, se desenvolve cada vez mais. São produzidos clássicos, como o sempre ambíguo Drácula (1931), que morde tanto pescoços femininos quanto masculinos, imortalizado pelo ator Bela Lugosi. Não há como deixar de fora outro ícone, Frankenstein (1931), papel inesquecível do ator Boris Karloff, que traz a história de um cientista que cria um “humano perfeito” para satisfazê-lo em suas ordens, sendo esse também um homem grande e forte, o próprio Frankenstein. Mae West seria protagonista de um filme cheio de duplos sentidos com conotações sexuais em Uma loira para três (1933).


  Na América Latina se destacam o mexicano Cantinflas e a “brasileira” (nascida em Portugal) Carmen Miranda. Ela estreou no filme Alô, alô, carnaval (1936) e atingiria sucesso internacional na década seguinte atuando em Hollywood.


  Na Itália é criada a Cinecittà, por ordem de Mussolini, em 1937. E, ainda nessa mesma década, nos Estados Unidos, são filmados dois dos maiores êxitos do cinema mundial: O mágico de Oz (com Judy Garland, musa do cinema para os gays) e E o vento levou (1939), cujos protagonistas, segundo boatos que circulam até hoje, não eram chegados no sexo oposto.


  Infelizmente, mais uma vez, a Segunda Guerra Mundial faz que a Inglaterra e os Estados Unidos produzam vários filmes com apelo patriótico para servir como propaganda de guerra. Entre os filmes que retratam a época, destaca-se o popular Casablanca (1942), com uma Ingrid Bergman masculinizada. Hitler, o poderoso ditador alemão, muitas vezes citado em biografias como homossexual reprimido, descobre o cinema como forma de divulgação de suas ideias nazistas, pois sabia do imenso poder de marketing desse veículo.


  No início dos anos 1940, o diretor Orson Welles lança Cidadão Kane, com inovações nos ângulos de filmagem e uma narrativa não linear, nunca antes empregada. Em 1947, o Comitê de Segurança dos Estados Unidos faz a primeira “lista negra” de Hollywood, acusando diretores e roteiristas de promoverem propaganda comunista, como nos filmes Missão em Moscou e Canção dos acusados (1943).


  Na Itália, o Neorrealismo surge como reação ao cinema fascista do regime de Mussolini. A escola buscava a máxima naturalidade, com o uso de atores não profissionais, iluminação natural e uma forte crítica social. Inauguram o gênero Roma, cidade aberta (1945), de Roberto Rossellini, e Ladrões de bicicletas (1948), de Vittorio de Sica.


  Eis que começa efetivamente a nossa lista. Após esta introdução de pinceladas do cinema, e pequenos passos para a comunidade, os filmes citados a seguir, produzidos entre as décadas de 1930 e 1940, tanto nacionais como internacionais, começam a construir e a contar a história da sexualidade e suas várias orientações na grande tela. Por terem sido filmados em épocas ainda muito conservadoras, tudo é apenas sugerido, nunca explicitamente mostrado. Mas são um bom início.
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  FESTIM DIABÓLICO


  (Rope, EUA, 1948, Alfred Hitchcock, 80 min.)


  ˇ


  Houve uma grande relutância em incluir esse filme como referência ou apenas uma “menção honrosa”. Explica-se: na verdade, a homossexualidade dos protagonistas é subliminar, mas, com olhar atento, pode-se enxergá-la por todo o filme. Aliás, essa característica está presente em alguns filmes de Hitchcock.


  O filme abre com Shaw (John Dall) e Phillip (Farley Granger, lindo) estrangulando o amigo David (Dick Hogan) com uma corda, remetendo ao título do filme em inglês, baseado em fatos reais e numa peça de teatro.


  Em seguida, decidem colocar o corpo numa arca e dispor os pratos da festa, que viria a seguir, em cima dela. Com esse mórbido detalhe, inicia-se o jantar, recheado de convidados exóticos, incluindo o pai e a noiva da vítima, e assuntos excitantes, que giram muitas vezes em torno da morte.


  Percebendo algo de estranho no ar, o professor de filosofia Sr. Rupert (James Stewart, ator predileto de Hitchcock), um dos convidados, começa a pressionar os dois rapazes a fim de que revelem o que estão tentando esconder na festa.


  A olho nu, nada de mais parece acontecer no filme, mas, para os mais atentos, o motivo do assassinato é a chave do mistério. Durante todo o filme, há uma forte cumplicidade entre Shaw e Phillip, que parecem morar juntos e são um pouco mais que amigos. Por várias vezes, durante as conversas, os dois deixam clara a inveja que sentem de David, inclusive por sua beleza.


  E, se quisermos ir mais longe, na cena de abertura há uma indicação de que David teria sido avisado para chegar muito mais cedo que os demais convidados. Pode-se até pensar que Shaw e Phillip tenham-no convidado para um encontro a três antes da festa e, com a recusa dele, decidiram matá-lo para que não revelasse as preferências sexuais dos amigos para os outros.


  Não poderíamos deixar de citar alguns dados históricos sobre o filme. Trata-se do primeiro filme colorido de Hitchcock (em Technicolor), e filmado inteiro, sem cortes, como numa peça de teatro. Os rolos dos filmes eram trocados em momentos estratégicos. Além disso, todo o cenário se abria e movimentava atrás das câmeras para que elas pudessem circular (afinal, não eram nem um pouco pequenas). Os atores tinham de filmar uma sequência de 10 minutos inteira sem erros, pois não haveria cortes.


  O filme foi baseado em fatos reais de um famoso caso de assassinato em 1924 na cidade de Chicago (EUA), em que um garoto foi raptado e morto por dois adolescentes ricos, Leopold e Loeb, sabidamente homossexuais. Eles alegaram ter feito aquilo “apenas para ver se eram capazes de fazê-lo perfeitamente, sem deixar rastros”. Na época das filmagens de Festim diabólico, todas as citações sobre a homossexualidade dos protagonistas foram “amenizadas” para não chocar o público. Suspense da melhor qualidade, marco do cinema. Vale a pena conferir.


  MATA HARI


  (Mata Hari, EUA, 1931, George Fitzmaurice, 89 min.)


  ˇ


  Margaretha Geertruida Zelle (nascida na Holanda) iniciou sua carreira como bailarina em Paris após um casamento fracassado. Criou a personagem Mata Hari (que significa “olho do dia” em indonésio), dizia ser uma princesa javanesa (origem de sua mãe) e ficou famosa como bailarina de danças orientais. Suas apresentações nos clubes noturnos da capital francesa atraíram numerosos admiradores.


  Nos anos 1940, viajou dançando por toda a Europa e, quando a Primeira Guerra Mundial estourou, Mata Hari se tornou espiã sob o comando do cônsul alemão na França, seduzindo várias personalidades influentes na época. Foi presa quando voltava a Paris, julgada e condenada à pena de morte, sendo fuzilada sob acusação de espionagem pelo governo alemão. Sua vida agitada, principalmente para a época, foi contada em diversos filmes.


  Um dos mais famosos foi também um dos primeiros trabalhos da atriz Greta Garbo em solo americano, baseado em um romance inspirado na espiã. Segundo dizem as lendas, Mata Hari seduzia quem lhe interessava, fosse homem ou mulher. Com Greta Garbo, Ramon Novarro, Lionel Barrymore e Lewis Stone.


  MESSALINA


  (Messalina, Brasil, 1930, Luiz de Barros, sem informação de duração)


  ˇ


  O primeiro filme nacional a mostrar mulheres seminuas no cinema, adaptação de Menotti del Picchia do romance Orgie latine [Orgia latina], de Felicién Champsaur. Uma recriação da Roma Antiga, tropicalista e antropofágica, com diálogos e músicas. No elenco, Vicenzo Caiaffa, Remo Cesarini, Nélson de Oliveira, Tácito de Souza, Mado Myrka e Greta Walkyria.


  RAINHA CRISTINA, A


  (Queen Christina, EUA, 1933, Rouben Mamoulian, 97 min.)


  ˇ


  Este é considerado um dos melhores filmes de Greta Garbo. Rainha Cristina (Greta Garbo) é uma rainha sueca que abdica de seu trono por amor. Registros históricos denunciam que a rainha tinha uma impressionante fisionomia masculina e era tida como bissexual.


  Século XVII. A pequena Cristina ainda é uma criança quando ganha a coroa de rainha, após a morte do pai. Seu reinado é tranquilo e tão liberal quanto o comportamento da moça. Porém, seu posto exige que ela se case. Com vários pretendentes interessantes, Critina resolve descobrir as verdadeiras intenções de um deles, o embaixador espanhol Antonio (John Gilbert). Para se aproximar dele sem ser percebida, ela se disfarça de homem e promove um encontro casual entre os dois na Espanha. Os dois acabam vivendo uma intensa paixão. Mas por qual dos dois o embaixador estaria apaixonado? Pela mulher ou pelo homem?


  Com Ian Keith, Lewis Stone, Elisabeth Young, C. Aubrey Smith, Reginald Owen, David Torrence, Gustav von Seyffertitz, Ferdinand Munier.


  REBECCA, A MULHER INESQUECÍVEL


  (Rebecca, EUA, 1940, Alfred Hitchcock, 97 min.)


  ˇ


  Seguindo a trilha de personagens ambíguos de Hitchcock, chegamos a Rebecca, a mulher inesquecível, que não foge à regra. Baseado num livro de Daphne Du Maurier, foi vencedor de dois Oscar – Melhor Filme e Fotografia. Em seu primeiro filme feito em Hollywood, Hitchcock conta a história de Joan Fontaine (cujo personagem não tem nome), nova esposa do Sr. de Winter (Lawrence Olivier).


  Ela acaba de chegar à sua mansão repleta de empregados prestativos. Logo de entrada, conhece a governanta da casa (numa estupenda interpretação de Judith Anderson), que a trata com hostilidade.


  Como se não bastasse, a governanta compara-a o tempo todo com a falecida Sra. de Winter, e faz elogios fortes demais à finada patroa. Um excesso de paixão é fortemente demonstrado numa cena em que a governanta comenta e põe as mãos sobre as roupas íntimas da falecida guardadas numa gaveta.


  Parece que a Sra. Danvers era muito mais do que uma boa governanta. As interpretações são tão pesadas que chegam a ofuscar Lawrence Olivier, bonito como sempre. O subtítulo acrescentado em português deixa a dúvida: inesquecível para quem?


  ZERO DE CONDUTA


  (Zéro de conduite, França, 1933, Jean Vigo, 41 min.)


  ˇ


  Jean Vigo morreu pobre e sempre teve seus filmes mutilados. Zero de conduta não fugiu à regra e foi censurado na estreia, permanecendo impedido de ser exibido na França por 14 anos. O subtítulo original era Jovens diabos no colégio. O filme conta a história de garotos anárquicos num colégio de educação rígida, retomando um pouco da autobiografia de Vigo, que viveu alguns anos no internato depois do assassinato de seu pai anarquista.


  Terminadas as férias, os garotos voltam para o velho e rígido colégio. Recomeçam então os acontecimentos rotineiros, como as bagunças e “guerras de travesseiros” no dormitório, as punições e castigos dolorosos (que beiram práticas sadomasoquistas), os recreios que sempre terminavam rápido demais, as descobertas sexuais entre eles e o eterno conflito entre os adultos e os alunos. Uma bela noite, os garotos decidem se revoltar contra tudo aquilo e se libertar de toda a repressão representada pelos adultos. Está iniciada a rebelião. Com Jean Dasté, Robert le Flon, Du Verron, e Léon Larive.


  [image: ]


  A vez das loiras fatais


  Terminada a época da Segunda Guerra, que foi de 1939 até 1945, o mundo – e o cinema inclusive – voltava aos poucos ao normal. Para exorcizar os fantasmas da época, surgem novamente as comédias, os pastelões e os filmes de costumes.


  É também a época em que Norma Jeane Baker, aos 20 anos de idade, assina contrato com a 20th Century Fox para fazer seu primeiro filme: The shocking Miss Pilgrim [A incrível Miss Pilgrim] (1947), no qual seu nome sequer aparecia. Nascia o mito Marilyn Monroe, a musa loira do cinema.


  Seus filmes trazem muito da ambiguidade sexual de sua personalidade. Nunca se sabia onde terminava a ingenuidade e onde começava o erotismo de suas histórias e personagens. Num de seus filmes aparecem dois dos primeiros travestis retratados pelo cinema, interpretados pelos consagrados atores Tony Curtis e Jack Lemmon.


  Doris Day, também outra loira cultuada na época, trazia da mesma forma uma ambiguidade intrigante em seus papéis.


  Surge, ao mesmo tempo, o polêmico e cruelmente ignorado diretor americano Ed Wood, que traz o tema da mudança de sexo para as telas.


  No cinema nacional, a primeira incursão no tema ainda é tímida. Num dos primeiros filmes a abordar sexualidade e os tipos tidos como sexuais, apresenta-se o universo dos garotos de programa do Porto de Santos. Mas, aos poucos, a sexualidade e os estereótipos sexuais entrariam para sempre na história do cinema brasileiro.


  [image: ]


  ARDIDA COMO PIMENTA


  (Calamity Jane, EUA, 1953, David Butler, 101 min.)


  ˇ


  A atriz e cantora Doris Day, no melhor momento de sua carreira, e com toda a popularidade, faz o papel da invocada e masculinizada pistoleira Calamity Jane neste filme que é um faroeste musical, um dos poucos do gênero. Calamity quer levar uma atração para sua cidade, uma cantora. Porém, após uma confusão, acaba por levar a empregada da cantora, que, mesmo apesar da troca, se torna uma sensação na cidade. No meio tempo, Calamity tem de lutar contra índios, armada de um chicote – que sabe manejar como ninguém.


  CHÁ E SIMPATIA


  (Tea and sympathy, EUA, 1956, Vincente Minnelli, 122 min.)


  ˇ


  Ao voltar ao campus da faculdade onde estudou para participar de uma reunião, o escritor Tom Lee (John Kerr) visita o quarto em que dormia e começa a relembrar os tempos de colégio.


  O filme então volta para aquela época, uma década antes, quando Tom tinha apenas 17 anos. Com pais divorciados, criado longe da mãe, ele tinha gostos refinados. Andava sempre bem-arrumado, gostava de música, de teatro, sabia costurar e cozinhar, entre outras habilidades.


  Por causa desse comportamento, ele ganha o apelido de “sister boy”, algo como “afeminado”. Sofrendo discriminação, chacotas e até agressões, o rapaz vai se tornando cada vez mais fechado e confuso sobre a própria sexualidade.


  Vendo seu desespero por não saber lidar com a situação, Laura (Deborah Kerr), esposa do professor de educação física Billy (Leif Erickson), resolve tentar entender o rapaz, mas acaba se apaixonando por ele. Tom, por sua vez, fica confuso com a situação e dá um rumo estranho a sua história. Laura também toma decisões importantes e surpreendentes. Fica a dúvida até o final: Tom é ou não homossexual?


  Filme excelente, clássico do cinema, que trata da situação do preconceito e da discriminação contra pessoas diferentes, lidando com o assunto de forma impactante e ao mesmo tempo sutil. O diretor não é ninguém menos que Vincente Minnelli, pai da atriz e cantora Liza Minnelli, que baseou o filme numa famosa peça da Broadway que contou com o mesmo elenco do filme.


  DE REPENTE, NO ÚLTIMO VERÃO


  (Suddenly, last summer, EUA, 1959, Joseph L. Makiewicz, 112 min.)


  ˇ


  O filme, baseado em peça teatral de Tennessee Williams, conta a história de John Cukrowicz (Montgomery Clift), neurocirurgião interessado em conseguir recursos para o hospital onde trabalha em Nova Orleans, no ano de 1937. Eis que conhece a rica Violet Venable (Katharine Hepburn), que pode resolver seus problemas.


  A Sra. Violet vai até o hospital, pois quer submeter sua sobrinha (Elizabeth Taylor) a uma lobotomia (cirurgia que danifica parte do cérebro para alterar o comportamento do indivíduo). O objetivo da ousada cirurgia seria fazer a sobrinha esquecer o passado, pois ela sabia de grandes segredos. Um deles seria o real motivo do assassinato do filho de Violet.


  Com o desenrolar do filme, descobre-se que o filho teria sido assassinado por rapazes com os quais flertou numa viagem à Espanha, e ele sempre usava a prima como isca para atraí-los. É exatamente tudo isso que Violet quer que seja apagado da memória da sobrinha e de suas vidas.


  O jovem médico é interpretado por Montgomery Clift, um dos mais belos atores de Hollywood, que passou toda a carreira ostentando sua homossexualidade, cercado de fofocas, intrigas de bastidores e escândalos. Entre os colegas, além de John Wayne, os casos mais notáveis de Monty (seu apelido) foram com os também galãs Cary Grant, James Dean, Rock Hudson e Tyrone Power, além de repórteres, roteiristas, câmeras e executivos.


  Sem saber lidar com a fama, as cobranças e os escândalos em que se envolvia, Clift teve uma carreira curta, recheada de problemas psicológicos, uso de drogas e bebidas. Foi encontrado morto aos 46 anos pelo companheiro em seu apartamento em Nova York, após ter abusado de substâncias químicas. Até hoje não se sabe se foi uma overdose acidental ou proposital. Elizabeth Taylor, presente no filme, era grande amiga de Clift.


  De repente, no último verão trata de temas sérios e ousados para a época, como as doenças mentais, homicídio, homossexualidade e até canibalismo. Destaque também para a trilha sonora, a fotografia de Jack Hilgyard e a direção de arte. Indicadas ao Oscar de Melhor Atriz, Elizabeth Taylor e Katharine Hepburn perderam a estatueta para a francesa Simone Signoret.


  ESTRANHA COMPULSÃO


  (Compulsion, EUA, 1959, Richard Fleischer, 103 min.)


  ˇ


  O filme também se baseou no famoso caso de 1924 dos assassinos Leopold e Loeb, homossexuais e amantes, que já dera origem ao filme Festim diabólico, de Alfred Hitchcock, em 1948. O caso foi documentado no best-seller do jornalista Meyer Levin, que deu origem a este filme.


  Chicago, 1924. Arthur (Bradford Dillman), jovem autoritário e displicente, e Judd (Dean Stockwell), sensível e introvertido, são de famílias com muito dinheiro e creem ser superiores intelectualmente a todos os outros humanos. Além disso, consideram-se acima do bem e do mal por terem dinheiro. Para provar que são seres superiores, matam o amigo Paulie Kessler sem qualquer motivo.


  Os dois acreditavam que tinham realizado o “crime perfeito”, e desafiariam os mais competentes advogados a provar que eram realmente os culpados. Porém, um pequeno deslize faz o “crime perfeito” não ser tão perfeito assim.


  Para tentar livrar os jovens assassinos da pena de morte, os familiares de Judd e Arthur contratam o renomado advogado Jonathan Wilk (Orson Welles), que tem a incrível habilidade de sempre convencer os jurados da inocência dos seus clientes.


  Tenso e bem roteirizado, o filme consagrou-se também pelo elenco de peso, tornando-se um clássico do cinema americano dos anos 1950.


  Uma das curiosidades é que o diretor passou maus bocados com Welles, que ostentava a fama de estrela e muito temperamental, e dessa vez não foi diferente. Welles só entra na última meia hora do filme, mas conduz com maestria o monólogo final no tribunal, em que o advogado de defesa apresenta seus argumentos. O monólogo é tido como a mais longa “defesa” da história do cinema. E, como no filme predecessor, Festim diabólico, há uma tentativa, em vão, de amenizar o fato de os assassinos serem homossexuais.


  Ainda sobre Welles, devido a seus problemas com o não pagamento de impostos, teve o salário retido pelo Departamento de Polícia de Los Angeles logo após o término das filmagens.


  Apesar de todos esses tropeços, Orson Welles, Dean Stockwell e Bradford Dillman ganharam um prêmio especial de interpretação masculina no Festival de Cannes de 1959.


  GATA EM TETO DE ZINCO QUENTE


  (Cat on a hot tin roof, EUA, 1958, Richard Brooks, 108 min.)


  ˇ


  O filme, baseado numa famosa peça de Tennessee Williams, se passa todo numa só noite, em New Orleans, dentro da casa de Harvey (Burl Ives), chamado de Big Daddy, que comemora 65 anos de idade. Ele é pai de Brick (Paul Newman), um ex-jogador de futebol americano, que já foi famoso um dia e é casado com a belíssima Maggie (Elizabeth Taylor), e de Gooper (Jack Carson), casado com Mae (Madeleine Sherwood).


  Os irmãos e suas respectivas esposas vivenciam certa rixa, pois Gooper e Mae têm cinco filhos e ela espera um sexto, enquanto Brick e Maggie optaram por não ter nenhum, a contragosto dos sogros.


  Brick está com a perna quebrada por tentar jogar bêbado no campo de futebol de sua universidade, para relembrar os velhos tempos. Maggie fica o tempo todo querendo sua atenção, mas ele prefere a bebida. Todos esperam as notícias sobre a saúde de Big Daddy, que acaba de voltar de um intenso check-up e descobre que está com um câncer terminal.


  Outro personagem importante, mas ausente, é o melhor amigo de Brick, o também jogador de futebol Skipper. Ele se suicidou após a perda de um importante jogo, e Brick se culpa por isso. Ao mesmo tempo, num sentimento ambíguo, chega a odiar o amigo por descobrir, depois de sua morte, que sua esposa o teria seduzido após uma partida.


  Maggie culpa o marido pelo fato, alegando sua falta de atenção e interesse. Percebe-se que existe um estranho e forte apego de Brick pelo seu falecido amigo, por isso ele perdoa e ignora a esposa. Seria ele amante de Skipper? Essa é a grande dúvida do filme.


  Tennessee Williams não gostou nada da adaptação de sua peça para o cinema, principalmente pelo fato de o personagem de Brick, na peça representado muito mais explicitamente como homossexual, ter desaparecido no filme, ficando apenas com textos muito subliminares sobre o assunto. Isso se deve à grande censura às questões sexuais que ainda havia na época por parte de Hollywood. Mas o filme vale por suas interpretações e pelo conteúdo de seu texto.


  GLEN OU GLENDA?


  (Glen or Glenda, EUA, 1953, Edward D. Wood Jr., 68 min.)


  ˇ


  Após o suicídio de um famoso travesti, o policial que investiga o caso (Lyle Talbot) resolve procurar um cientista (Bela Lugosi) para descobrir o que leva um homem a se vestir de mulher. Timothy Farrel, que faz o duplo papel do psiquiatra Dr. Alton e do narrador, explica o fenômeno contando duas histórias ao policial.


  A primeira conta a vida de Glen (Edward D. Wood Jr., o próprio diretor), que é casado e gosta de se vestir de mulher, mas não sabe como revelar isso para a esposa. A segunda história conta o drama de Alan (“Tommy” Haynes), que decide mudar de sexo graças a uma cirurgia, e enfrenta os riscos da intervenção.


  Ed Wood foi convocado a fazer esse filme para aproveitar o alvoroço em torno da transexual Christine Jorgensen, que mudou de sexo na época e se tornou famosa. Ele topou o desafio, embolsou o dinheiro e fez um filme categoria B, autobiográfico, com ele mesmo no papel principal. Ed Wood é Glen, um travesti que sofre por levar uma vida dupla e secreta.


  Diretor polêmico, Wood sempre fez filmes considerados de segunda linha sobre temas conturbados. Era um entusiasta da transexualidade, sempre usando o tema em seus filmes, apesar de ser heterossexual. Considerado o pior diretor de cinema de todos os tempos, terminou sua carreira alcoólatra e fazendo filmes pornôs, inclusive com travestis.


  O elenco, sem atores famosos, traz apenas uma estrela, no papel do cientista: o ator de filmes de terror Bela Lugosi, grande amigo de Ed Wood, em um dos seus últimos trabalhos. Ele morreria três anos depois.


  Curiosamente, esse filme foi relançado com diversos títulos originais alternativos: Glen or Glenda: Confessions of Ed Wood [Glen ou Glenda: Confissões de Ed Wood]; He or she [Ele ou ela]; I changed my sex [Mudei meu sexo]; I led two lives [Eu levei duas vidas]; e The transvestite [O travesti].


  MALVADA, A


  (All about Eve, EUA, 1950, Joseph L. Mankiewicz, 138 min.)


  ˇ


  Eve Harrington (Anne Baxter) é uma aclamada atriz de teatro, e o filme se inicia exatamente na noite em que ela vai receber o prêmio Sarah Siddons, um dos mais importantes do gênero. Todos os holofotes se voltam para ela, porém, ainda não conhecemos sua história.


  Por meio de flashbacks, a história de Eve começa a ser revelada, e a sua personalidade, desvendada. Sua vida artística começou nos bastidores, quando conheceu a atriz Margo Channing (Bette Davis), outra grande estrela da Broadway, e foi escolhida para ser sua secretária. Por sua personalidade obsessiva, Eve começa a tomar o lugar de sua contratante, até alcançar a fama e o sucesso, aniquilando sua oponente.
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