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A CRÍTICA

"Excelente adaptação do universo de Guimarães Rosa. Uma hora e meia de puro cinema."
AFP - José Maria Riba
"Sedutor. Captura a perplexidade infantil frente à vida adulta."

Variety

"Mutum pôs a Croisette para sorrir, chorar e aprender que uma experiência radical de linguagem literária pode chegar ao cinema sem perder a ousadia formal."
O Globo - Rodrigo Fonseca

"Mutum tem credenciais de sobra para ser colocado no topo da lista dos filmes realmente memoráveis do 60º Festival de Cannes."
O Globo On-line - Rodrigo Fonseca

"Maravilhoso. O melhor filme brasileiro de 2007."
O Estado de São Paulo - Luiz Carlos Merten

"Uma bela surpresa. Com felicidade, Kogut mantém rédea firme na sua forma de narrar."
Jornal do Comércio - Kleber Mendonça Filho

"Um olhar doce e amargo para a vida."

Site Cinética - Eduardo Valente

"O filme que mais me impressionou na Quinzena dos Realizadores do Festival de Cannes. Uma descoberta audaciosa e emocionante."

Fipresci Critic - Sudhir Nandgaonkar
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SINOPSE
Mutum quer dizer mudo. Mutum é uma ave negra que só canta à noite. E Mutum é também o nome de um lugar isolado no sertão de Minas Gerais, onde vivem Thiago e sua família. Thiago tem dez anos e é um menino diferente dos outros. É através do seu olhar que enxergamos o mundo nebuloso dos adultos, com suas traições, violências e silêncios. Ao lado de Felipe, seu irmão e único amigo, Thiago será confrontado com este mundo, descobrindo-o ao mesmo tempo em que terá de aprender a deixá-lo.

UM LIVRO - UMA REGIÃO

O sertão

MUTUM foi filmado nas chapadas de Minas Gerais, em pleno sertão mineiro, numa região com poucas estradas e muitos lugares ainda sem energia elétrica. Mas o isolamento da família de Thiago é mais econômico que geográfico. O sertão que se apresenta no filme não é meramente uma região geográfica: é também o interior, o passado, a infância que povoa o imaginário brasileiro. 

João Guimarães Rosa

MUTUM se inspira na história de Miguilim, da novela "Campo Geral" (Manuelzão e Miguilim), de João Guimarães Rosa (1908 – 1967), considerado o maior escritor brasileiro do século XX, autor de obras-primas como Sagarana e Grande Sertão: Veredas. Inventor de palavras e de uma sintaxe estranha, seu estilo é freqüentemente comparado ao de James Joyce. Grande conhecedor do sertão, Guimarães Rosa se inspira na tradição oral e na língua concreta do sertanejo, onde predominam imagens da natureza. Mas a linguagem particular falada por seus personagens é uma mistura de expressões regionais com aportes de várias outras línguas, formando uma língua imaginária. Com seu poder criativo e imaginação deslumbrante, provocou uma verdadeira revolução na literatura brasileira, inovando na linguagem, nas tramas e na visão de mundo de seus personagens, transformando o sertão num modelo do universo. O sertão de Guimarães Rosa é o mundo...

Guimarães Rosa era membro da Academia Brasileira de Letras e ganhou os mais importantes prêmios literários do país. De alcance universal, sua obra foi traduzida na França, Itália, Estados Unidos, Canadá, Alemanha, Espanha, Polônia, Holanda e Tchecoslováquia, dentre outros países. 

De contornos autobiográficos, a história de Miguilim era a sua preferida: “Em Miguilim, acho tudo o que já escrevi até agora e talvez mesmo tudo o que venha a escrever em minha vida. Nessa história, está o germe, é a semente de tudo”, declarou Guimarães Rosa.
NOTAS DA DIRETORA

A primeira pergunta que me fiz foi: “Será que esta história, escrita nos anos 50, poderia ainda acontecer hoje? E, se pudesse, como ela seria e qual seria a cara destes personagens?”

Durante um ano e meio, fiz várias viagens pelo sertão de Minas. Inicialmente para conhecer as pessoas, o lugar, em seguida para procurar as crianças do filme. Achava fundamental que meu primeiro contato com as pessoas fosse direto, sem passar por intermediários, tais como produtores de elenco ou de locação. Porque se não existisse uma relação de confiança muito sólida entre mim e eles, seria impossível trabalhar com atores não-profissionais. Fiz as viagens com a Ana Luiza Martins Costa – co-roteirista do filme, que conhecia bem a região – e com meu filho, na época, ainda um bebê de colo.

Íamos às escolas rurais do Norte de Minas, algumas perdidas na mata, onde as crianças andam a cavalo ou caminham horas para chegar. As professoras me deixavam trabalhar com pequenos grupos formados na hora. Na época, dizíamos apenas que estávamos fazendo uma pesquisa com crianças no sertão, sem ainda falar que isso viraria um filme, se tudo desse certo. Não tinha ainda certeza se seria possível e não queria criar nenhuma expectativa maior. Sabia que só faria o filme se encontrasse esse menino, e que poderia não encontrá-lo…

Ao todo, conheci em torno de mil crianças. Numa segunda fase, selecionei um grupo de 25, vindas de lugares diferentes do sertão mineiro. Dentre elas, havia um grupinho de sete, que eram as minhas preferidas, mas precisava conhecê-las melhor. Será que elas agüentariam fazer um filme? E por que elas teriam vontade? O cinema não faz parte da vida delas e, para muitas, nem mesmo a televisão. Algum tempo depois, reunimos esse grupo numa cidadezinha e, durante duas semanas, fizemos pequenas oficinas, que me permitiram escolher os meninos. Foi uma experiência humana riquíssima. As histórias daquelas crianças, suas personalidades, seus comentários, foram desenhando o universo no qual o filme se construiu.

Dois meses depois, fizemos outra oficina, dessa vez com homens e mulheres da região, vaqueiros, senhoras, enfim, candidatos a todos os personagens do filme, que trabalharam lado a lado com atores profissionais e com as crianças. Todo mundo junto. Era uma troca: de um lado os jovens atores – acostumados com a situação de estar numa oficina – embarcavam com mais facilidade nos exercícios propostos. De outro, os não-atores faziam todos os exercícios sem interpretar: eles choravam e riam de verdade, trazendo uma dimensão humana diferente ao trabalho. As crianças – presentes desde a oficina anterior, já acostumadas com aquilo – se sentiam mais à vontade que os adultos recém-chegados e, às vezes, até os guiavam. Isso foi muito importante para que elas se sentissem fortalecidas, prontas para encarar mais tarde uma filmagem. Naquelas oficinas, tornou-se claro que o meu sonho de trabalhar com uma mistura de atores e não-atores seria possível.

O trabalho de Fátima Toledo em toda a preparação foi fundamental para permitir que isso se tornasse uma realidade.

Por fim, escolhi as locações em função das relações com as pessoas da região. Não era uma questão de paisagem. Queria filmar onde tivéssemos estabelecido as relações mais sólidas, onde eu me sentisse em casa e soubesse que poderia contar com as pessoas. A paisagem eram os rostos.

Uma família

A maior parte das pessoas que atuam no filme não é feita de atores profissionais. A maioria das crianças e dos vaqueiros nunca foi ao cinema. MUTUM é o resultado de um longo trabalho de preparação, durante o qual o elenco viveu junto na fazenda onde a história acontece. Aos poucos formaram uma família, antes mesmo do início da filmagem. Dividiram uma experiência de vida, diretamente ligada à história contada no filme. Ninguém leu o roteiro. Tudo foi transmitido oralmente e o trabalho de atuação se construiu a partir da proximidade entre a vida deles e a de seus personagens.

A fazenda

A escolha de filmar numa fazenda de verdade não foi por razões etnográficas, mas para permitir que o elenco compartilhasse um cotidiano. Eles trabalhavam juntos, cuidavam dos bichos, capinavam. A casa funcionava. Quando, aos poucos, os integrantes da equipe técnica foram chegando, tinham vontade de pedir licença para entrar, como se estivessem chegando à casa de alguém e não em um set que estava ali, à disposição deles. Isso fortaleceu muito os não-atores, que se sentiram os mestres, os donos da casa. E quando a filmagem começou, eles tinham dormido naquelas camas, cozinhado naquela cozinha, sabiam onde estavam as coisas… tinham se apropriado daquele lugar. Isso foi muito importante na relação deles com o filme e entre eles, como uma família. O trabalho de direção de arte do Marcos Pedroso, construído de dentro para fora, foi fundamental para permitir isso.

O som

Acontece, às vezes, de fecharmos os olhos para ouvir melhor. O som se torna então mais interno, a nossa percepção muda e, mesmo que a gente se esforce para identificar o que está ouvindo, os sons parecem sair de dentro da nossa cabeça. O som do filme é um pouco assim também: não é realista, é um som interno. Ele expressa as sensações de Thiago – essa criança “inadaptada”, que nunca sabe muito bem o que está realmente acontecendo em volta dela. O som traduz os seus medos, a incompreensão do mundo em que ele vive. Não é descritivo, é sensorial. É por isso que a única música do filme é feita com os sons da natureza. 

ENTREVISTA COM A DIRETORA

SANDRA KOGUT

Por Franck Garbarz

Como você teve a idéia de adaptar o romance de João Guimarães Rosa?

Conheço esse livro há anos, e, desde a primeira vez que li, tive vontade de fazer um filme. Mas a simples idéia de adaptar Guimarães Rosa, e ainda por cima para um primeiro filme, me parecia uma loucura. Os anos passaram e esta história nunca saiu da minha cabeça. Até que, um dia, resolvi tomar coragem e tentar. Fazer um filme é uma coisa tão enorme, tão difícil, a gente precisa estar tomado de desejo, ter uma vontade inabalável de contar aquela história, falar daquele assunto, e esse livro era assim pra mim. Apesar de a história ser uma espécie de faroeste, de se passar num mundo de vaqueiros, bem distante do meu, tenho o sentimento de entender profundamente as sensações da infância que o livro conta. Sempre me senti íntima do Miguilim, como se o conhecesse muito bem. 

Como foi o processo de roteirização?

No início, quis trabalhar só com o que lembrava do livro, sem relê-lo. Achei que era importante proteger a ligação profunda que eu tinha com este livro, o que tinha ficado gravado em mim. Só num segundo momento voltamos para ele – escrevi o roteiro junto com a Ana Luiza Martins Costa, grande conhecedora da obra de Guimarães Rosa –, quando já havia o início de alguma coisa. O filme não é exatamente uma adaptação, acho que é mais uma conversa com o livro. O roteiro não parou de mudar em cada etapa da realização do filme e as muitas viagens pelo sertão foram fundamentais para mantê-lo perto de uma coisa viva.

Resolvi manter em segredo que se tratava de uma adaptação porque tinha medo que a idéia de ser uma obra tão importante intimidasse as pessoas e criasse uma relação solene com o trabalho. Acho que onde fomos mais fiéis ao Guimarães Rosa foi na maneira de nos relacionarmos com o sertão, com as pessoas. Foi uma relação muito orgânica. Aconteceu até de algum ator falar alguma coisa numa cena que estava no livro e não no roteiro (sem saber de nada, já que ninguém leu o roteiro) ou então alguma coisa que estava em outro livro do Guimarães Rosa. 

Ao mesmo tempo, todas essas precisões documentais não vinham de uma preocupação etnográfica: era uma maneira de nos aproximarmos desses personagens, de tentar contar melhor o que eles sentem. Acho que nos livros do Guimarães Rosa também é assim. Tem muitos detalhes sobre a natureza, a vida no sertão, mas o texto não é descritivo, tudo ali fala do mundo interno dos personagens. As paisagens do livro - e do filme - são para mim paisagens internas.

O romance foi escrito nos anos 50, mas o filme parece atemporal e poderia muito bem se passar meio século atrás ou nos dias de hoje...

Quando a gente fala da infância, é muito fácil cair na nostalgia de um mundo desaparecido... O mesmo perigo existe quando se filma num universo rural, que está se transformando numa velocidade impressionante. E, além disso, o sertão também foi muito presente nos filmes do Cinema Novo. Então não é fácil filmar num ambiente tão carregado de sentidos.

Para mim, era muito importante que o filme se passasse nos dias de hoje. Foi inclusive o ponto de partida: saber se esta história ainda seria possível hoje, se ainda seria possível viver de uma forma tão isolada do resto do mundo. É por isso, aliás, que conseguimos trabalhar de uma maneira tão próxima do documentário, porque as pessoas desta região se reconheciam nesta história. Tem vários indícios no filme que mostram que ele foi feito nos dias de hoje. Os personagens usam camiseta, mascam chiclete e a casa é cheia de objetos de plástico. Na verdade, eles estão à margem da modernidade, como a maioria das pessoas. É isso o mais complicado. Da modernidade, eles recebem os restos: as camisetas promocionais, os copos de plástico baratos. Mas tem pouco ou nenhum acesso às escolas ou aos hospitais, como se vê no filme. Se eles tivessem acesso garantido às escolas e aos hospitais, a história do filme não poderia acontecer. É impressionante pensar que a situação ainda seja assim hoje.

Os personagens, sobretudo as crianças, se questionam muito sobre as noções do Bem e do Mal.

É uma região onde a educação religiosa tem um papel importante. São comunidades fechadas, as regras são mais rígidas, e chegar numa relação mais íntima com eles foi um longo e demorado processo. Mas tem também o fato de que estamos falando da infância. Quando você é criança, as regras são com freqüência a coisa mais misteriosa do mundo, e é difícil entender o que é certo e o que é errado. A gente passa muito tempo se debatendo com isso e tem a sensação presente de que as regras são diferentes para os adultos e para as crianças. Quando você é criança, isso pode ser difícil de entender e muitas vezes parecer uma grande injustiça.
Sem querer julgar os personagens, você mostra um pai muito violento...

É um homem rude, que considera a sensibilidade um luxo que ele mesmo não pode se permitir. É por isso que ele trata o filho de maneira tão dura e lhe diz que ele não tem o direito de se sentir superior ao resto da família. O que é importante é a dificuldade dos dois se entenderem. Ambos têm suas razões, mas vivem em mundos separados. Mas é preciso lembrar também que o ponto de vista do filme é o ponto de vista do Thiago, e que percebemos tudo que acontece por meio dele. A violência do pai é, então, multiplicada pela percepção que Thiago tem dela.

Existe uma dimensão documental óbvia na sua direção: não há luz artificial, nem música, os atores são extremamente naturais, etc.

É, mas eu não sou purista. Tanto numa ficção, como num documentário, é sempre uma questão de mise-en-scène. A “naturalidade” é provocada, construída. A única realidade que existe é a realidade interna de um filme. No caso deste filme, eu queria trabalhar de uma maneira mais crua e simples, porque achava que isto nos aproximaria dos personagens, e era assim que eu tinha vontade de contar essa história.

Como eu venho do documentário, para mim era importante trabalhar as relações entre as pessoas e criar tensões dramáticas que não me parecessem artificiais. Durante a filmagem, todo o elenco estava sempre presente no set, mesmo que não aparecesse na cena. A mãe consolava Thiago fora de quadro quando ele levava uma bronca, mesmo que eu não a filmasse. Muito trabalho foi realizado fora de quadro para manter as relações entre eles sempre em primeiro plano. Isso permitia aos atores não se sentirem dominados pelo dispositivo do cinema, sem, no entanto, jamais esquecer que estávamos fazendo um filme.

Você demonstra muito respeito com a temporalidade própria aos personagens e a esta região...

Muitas vezes, os filmes parecem um acúmulo de situações extraordinárias. A paisagem mais deslumbrante, na luz mais bonita, com a música que a gente mais gosta, nas situações mais extremas… “Cinematográfico” parece querer dizer “espetacular”. Tenho a impressão de que tem os filmes que se parecem com cinema e aqueles que se parecem com a vida. O segundo grupo me interessa mais. E na vida tem muita coisa que não é espetacular…

Tivemos o maior cuidado com isso, em todos os níveis. Filmamos basicamente com três lentes. As roupas eram as roupas deles, os brinquedos também. Era um esforço cotidiano para ficar numa escala humana e não cair na “folclorização”. Até as pessoas da região, com a melhor intenção do mundo, quando ouviam dizer que se tratava de um filme, nos traziam objetos antigos, tudo o que poderia parecer mais bonito ou "autêntico". Ou, então, sugeriam paisagens inacreditáveis. Mas eu não estava procurando cartões postais. A natureza não era uma paisagem que a gente contemplava, e, sim, um lugar de trabalho – e quase sempre de trabalho duro. Veja bem, não era por aquilo ser mais ou menos real – de qualquer maneira se trata de um filme, não de um retrato da realidade – mas era por ser mais humano. 

O que nos ajudou muito foi lidarmos com a rotina da fazenda, que continuou funcionando durante a filmagem. As refeições eram organizadas diariamente, os vaqueiros cuidavam dos animais, enfim, esse cotidiano alimentou o filme, nos manteve sempre perto da vida, apesar da gigantesca operação que é uma filmagem… 

Como escolheu o menino que interpreta Thiago?

Eu achava essencial que o primeiro contato com as pessoas que iam atuar no filme fosse comigo, que fosse uma relação pessoal, direta. Para mim, o contrato com uma pessoa que vou filmar é um contrato de confiança, e é nesse momento que ele é assinado: no primeiro contato. Ainda mais com crianças. Eu queria que o ponto de partida fosse uma relação entre mim e eles, sem a intervenção de outros adultos. Era fundamental para desenvolver tudo o que fizemos depois. Por isso, eu resolvi procurar eu mesma o elenco. Junto com Ana Luiza Martins Costa (co-roteirista), fiz várias viagens ao sertão com essa intenção. 

Às vezes, ao chegar numa escola, eu passava pelas salas para escolher as crianças que eu queria conhecer melhor. Quando vi o Thiago pela primeira vez, sentadinho num canto da sala, fiquei impressionada com o olhar dele. Era um olhar de alguém que parecia estar dizendo “não é possível que o mundo seja assim”. Tive a impressão que tudo o surpreendia. Aquilo me impressionou. Passei uma hora com ele e depois perguntei se podia visitá-lo em casa, naquela tarde. Ele disse que sim, mas não acreditou que eu realmente fosse. Nunca vou esquecer a cara de espanto dele, quando viu a gente chegando. Ele mora num lugar bem isolado, sem vizinhos, difícil de chegar, parecido com a fazenda do filme. 

O encontro com Thiago me fez acreditar que o filme era possível. Quando se trabalha com não-atores, a gente acaba encontrando com eles no meio do caminho: não temos controle de tudo e uma parte importante do personagem se torna o que a própria pessoa é. Foi por isso que resolvi manter os nomes deles. Havia uma verdadeira mistura entre eles e seus personagens.

Como foi a filmagem?

Reescrevíamos o roteiro todos os dias no set. Assim que uma cena ficava pronta, ela se tornava tão concreta que tínhamos que repensar as outras. Achei isso fascinante. Eu tinha a sensação de algo muito vivo. Claro que é muito complicado administrar tudo isso numa filmagem, onde há tantas coisas em jogo, tanta pressão. Mas as tensões entre as obrigações e os riscos foram boas para o filme. Nada era realmente controlável: imagina um set com crianças, animais, muitas externas, não-atores…. A gente trabalhava constantemente no risco e acho que esse risco foi importante para o filme.

SANDRA KOGUT

Sandra Kogut fez seus primeiros trabalhos com vídeo em 1984 e desde então vem utilizando diferentes mídias e formatos: documentários, filmes experimentais, ficções, instalações... Participou de exposições em galerias de arte no Brasil e no exterior, foi diretora publicitária e de videoclipes, e diretora artística da Globograph. 

Participou em 1996 da criação do programa Brasil Legal, na TV Globo, do qual foi a diretora-geral. Realizou entre outros a série “Parabolic People”, rodada em Paris, Nova Iorque, Moscou, Tókio, Dakar e Rio, produzida pelo CICV Pierre Schaeffer, exibida em sete países e vencedora dos prêmios: Grand Prize at the Deutscher Videokunstpreis, ZKM (Alemanha), Locarno New Images Festival (Suiça), Grand Prize - Festival Internacional de Cádiz (Espanha), entre outros; o curta Lá e Cá, com a atriz Regina Casé, co-produzido pela TV francesa Canal Plus e pela Fundacão McArthur nos Estados Unidos, vencedor de prêmios no Festival de Oberhausen - Alemanha, Kiev - Ucrânia e Montecatini – Itália, e outras co-produções com a França, onde vem trabalhando regularmente nos últimos dez anos.

Sandra dirigiu o documentário Um Passaporte Húngaro, co-produção França/ Bélgica / Hungria / Brasil, financiado pelo canal de televisão europeu Arte e também vencedor de prêmios internacionais.  No mesmo ano, realizou o documentário Passagers d’Orsay, produzido pelo Museu d’Orsay, em parceria com a televisão francesa. Seu primeiro longa-metragem de ficção, MUTUM – uma produção franco-brasileira – teve sua estréia mundial no Festival de Cannes 2007, como o filme de encerramento da Quinzena dos Realizadores. 

Sandra foi professora na Escola Superior de Belas Artes em Strasbourg (França) e nas Universidades americanas de Princeton e University of Califórnia, San Diego (UCSD). Seus trabalhos foram exibidos no Moma  / NY,  Guggenheim Museum, Forum des Images / Paris, entre outros espaços, e foram objeto de retrospectiva no Harvard Film Archives (EUA), no Musée d’Art Moderne et Contemporain de Strasbourg, France, e no ZO – Centro Culture Contemporanee in Catania, Sicily, entre outras.

MAURO PINHEIRO 
Mauro Pinheiro é diretor de fotografia formado em cinema pela Universidade Federal Fluminense no Rio de Janeiro. Trabalha com ficção, documentários e publicidade e tem se destacado por seus prêmios em festivais de cinema brasileiros. Entre seus trabalhos recentes está o longa-metragem Cinema, Aspirinas e Urubus, dirigido por Marcelo Gomes, que recebeu o prêmio de melhor fotografia de longa-metragem pela Associação Brasileira de Cinematografia (ABC) em 2006, A Máquina, de João Falcão, o inédito A Casa de Alice, de Chico Teixeira, e, atualmente, Mauro filma Linha de Passe, com Walter Salles e Daniela Thomas, em São Paulo.

MARCOS PEDROSO 
O diretor de arte Marcos Pedroso tem em sua trajetória filmes marcantes como  Madame Satã, de Karim Aïnouz, Cinema, Aspirinas e Urubus,  de Marcelo Gomes, Cidade Baixa, de Sérgio Machado, A Máquina, de João Falcão, A Casa de Alice, de Chico Teixeira, Crime Delicado, de Beto Brant, e O Céu de Suely, de Karim Aïnouz.

SERGIO MEKLER
Além do trabalho como montador em cinema, Sérgio é artista plástico do grupo Chelpa Ferro, formado por Sérgio, Luiz Zerbini e Barrão. Com o grupo, expôs em bienais em São Paulo, Veneza e Cuba. Trabalhou em filmes como A ostra e o Ventro, de Walter Lima Jr., Casa de Areia, de Andrucha Waddington, Futebol, de João Moreira Salles e Arthur Fontes, e Deus é Brasileiro, de Cacá Diegues.
FLÁVIO TAMBELLINI 
Sócio fundador da Tambellini Filmes (atual denominação de Ravina Filmes), Flávio R. Tambellini é um dos mais atuantes produtores do Brasil. Em 2006, dirigiu seu segundo longa-metragem, O Passageiro, Segredos de Adulto, e tem realizado com sucesso produções cinematográficas nacionais de porte significativo. Dentre seus últimos trabalhos como produtor, é possível destacar: Os Desafinados, de Walter Lima Jr., que será lançado em 2008, o documentário Pro Dia Nascer Feliz, de João Jardim, e MUTUM, de Sandra Kogut, que foi exibido na Quinzena dos Realizadores do Festival de Cannes em maio de 2007.

Tambellini produziu e co-produziu Cazuza – Pro Dia Nascer Feliz, de Sandra Werneck e Walter Carvalho, Carandiru, de Hector Babenco, O Diabo a Quatro, de Alice de Andrade, Janela da Alma, de João Jardim e Walter Carvalho, O Homem do Ano, de José Henrique Fonseca, Eu, Tu, Eles, de Andrucha Waddington, A Ostra e o Vento e Ele O Boto, de Walter Lima Jr., Terra Estrangeira, de Walter Salles e Daniela Thomas, Orfeu, de Cacá Diegues, entre outros. Foi assistente de direção e diretor de elenco de Luar Sobre o Parador, de Paul Mazursky, Running Out of Luck, de Julien Temple, Floresta de Esmeraldas, de John Boorman, Blame It On Rio, de Stanley Donen, O Beijo da Mulher Aranha, de Hector Babenco, etc.

Como diretor, realizou Bufo & Spallanzani, baseado no livro de Rubem Fonseca, que obteve vários prêmios. Dirigiu os documentários: Visões do Paraíso – A Mata Atlântica vista por Tom Jobim, produzido por Walter Salles, Paraty: Mistérios, e o premiado curta Tim Maia. Dirigiu também para a HBO/O2Filmes em 2005 um episódio da série Filhos do Carnaval.
TAMBELLINI FILMES

A Tambellini Filmes e Produções Audiovisuais Ltda. (atual denominação social de Ravina Produções e Comunicações Ltda.) foi fundada em dezembro de 1984 e seus principais trabalhos realizados desde então são:

LONGAS-METRAGENS

2007  GENRE PROJECT (Indiana Jones), produção da 2º unidade do filme em Foz de Iguaçu /Julho-Agosto de 2007. Direção de Steven Spielberg.

2007 MUTUM, baseado na obra “Campo Geral”, de Guimarães Rosa, dirigido por Sandra Kogut, co-produção Gloria Films – França.
2006 OS DESAFINADOS, dirigido por Walter Lima Júnior, com Rodrigo Santoro, Cláudia Abreu, Selton Mello, Angelo Paes Leme, Jair Oliveira, Alessandra Negrini, entre outros.

O PASSAGEIRO, SEGREDOS DE ADULTO, baseado na obra “O Passageiro”, de Cesário Melo Franco, dirigido por Flávio R. Tambellini. Co-produção da Hangar Filmes, com Bernardo Marinho, Carolina Ferraz, Giulia Gam, Antonio Calloni, entre outros.

2005
O DIABO A QUATRO, dirigido por Alice de Andrade, com Marcelo Faria e a atriz estreante Maria Flor.
2000
BUFO & SPALLANZANI, dirigido e produzido por Flávio R. Tambellini, com Tony Ramos, José Mayer, Isabel Guéron, Matheus Nachtergaele, Juca de Oliveira, Milton Gonçalves, entre outros.


Prêmios: Melhor filme, melhor roteiro para Patrícia Melo e Flávio R. Tambellini, melhor música para Dado Villa-Lobos, melhor ator coadjuvante para Tony Ramos no 5º Brazilian Film Festival de Miami, maio de 2001.
1998 UM COPO DE CÓLERA, dirigido por Aluízio Abranches, com Alexandre Borges, Julia Lemmertz, baseado no livro homônimo de Raduan Nassar. 

(Participou dos seguintes Festivais:

Mostra Panorama - Festival de Berlim - Fevereiro/1999

Seattle International Film Festival - Junho/1999.

IX Cine Ceará - Fortaleza-CE - Junho/1999.

1997 TRAIÇÃO, em co-produção com a Conspiração Filmes Entretenimentos, dirigido por Cláudio Torres, Arthur Fontes e José Henrique Fonseca. 

 A OSTRA E O VENTO, dirigido por Walter Lima Jr., com Lima Duarte, Leandra Leal, Fernando Torres, Floriano Peixoto, Castrinho. 
(Participação em Festivais:

- 54º Festival de Veneza/Itália - Setembro/97 - Prêmio de Cinema Avennire

- Toronto/Canadá - Outubro/97

- 41º London International Film Festival - Outubro de 1997

- Festival de Biarritz - Outubro/97 - Prêmio de melhor atriz para Leandra Leal.

- IX Festival de Cinema Natal/RN - Março/98 - Prêmios de melhor filme, direção, música e fotografia.

- II Festival Nacional de Cinema do Recife/PE - Março/98

- IV Festival Internacional de Cinema e Vídeo de Ambiente da Serra da Estrela, Seia-Portugal - outubro/98.

- I Festival Internacional de Cinema e Vídeo de Famalicão - Lisboa-Portugal Março/99

1995 JENIPAPO, dirigido por Monique Gardenberg, com Henry Chzerny, Patrick Bauchaud, Marília Pêra, Julia Lemmertz, Daniel Dantas, Ana Beatriz Nogueira.

Especial FINA ESTAMPA, com Caetano Veloso, para a H.B.O. (Home Box Office), dirigido por Monique Gardenberg. 

1985
Making of do filme WHERE THE RIVER RUNS BLACK, de Chris Cain, para a Metro Goldwyn Meyer.
VIDEOFILMES

A Videofilmes é uma produtora de cinema e vídeo conhecida no Brasil pela alta qualidade técnica e artística de seus trabalhos. Fundada em 1987 por Walter Salles e seu irmão João Moreira Salles, a Videofilmes produz séries e programas para televisão, filmes de longa-metragem e documentários.

Um dos principais focos da produtora é a realização de filmes de diretores estreantes, casos de Madame Satã, de Karim Aïnouz, Cidade de Deus, co-dirigido por Kátia Lund e Fernando Meirelles, e do documentário Onde a terra acaba, de Sérgio Machado. 

Por outro lado, a VideoFilmes já teve o privilégio de produzir documentários realizados pelos mestres Nelson Pereira dos Santos, o clássico Casa grande e senzala, e Eduardo Coutinho (Babilônia 2000, Edifício Máster, Peões e O Fim e o Princípio). 

A produtora investe continuamente na produção de documentários, como Nelson Freire e Entreatos, de João Moreira Salles, e Paulinho da Viola – Meu tempo é hoje, de Izabel Jaguaribe. Por seus filmes de ficção e documentários, a VideoFilmes já recebeu mais de 100 prêmios nacionais e internacionais. 

LONGAS-METRAGENS
2006 – O CÉU DE SUELY, de Karim Aïnouz

2005 – O FIM E O PRINCÍPIO, de Eduardo Coutinho

2005 – CIDADE BAIXA, de Sérgio Machado

2004 - PEÕES, de Eduardo Coutinho

2004 - ENTREATOS, de João Moreira Salles

2003 - NELSON FREIRE, de João Moreira Salles 

2003 - PAULINHO DA VIOLA – MEU TEMPO É HOJE, de Izabel Jaguaribe

2002 - EDIFICIO MASTER, de Eduardo Coutinho 

2002 - MADAME SATÃ, de Karim Aïnouz

2002 – CIDADE DE DEUS, co-dirigido por Fernando Meirelles e Kátia Lund

2001 – ONDE A TERRA ACABA, de Sérgio Machado

2001 – ABRIL DESPEDAÇADO, de Walter Salles

2001 – LAVOURA ARCAICA, de Luiz Fernando Carvalho 

1998 - MEIA-NOITE/O PRIMEIRO DIA, co-dirigido por Daniela Thomas e Walter Salles

1998 – CENTRAL DO BRASIL, de Walter Salles

1995 – TERRA ESTRANGEIRA, de Walter Salles e Daniela Thomas
###
