
ARQUIVO, MEMÓRIA, ETNOGRAFIA. FESTIVAL INTERNACIONAL DE CINEMA.  
ARCHIVE, MEMORY, ETHNOGRAPHY. INTERNATIONAL FILM FESTIVAL.

familyfilmproject.com

CINEMA
TRINDADE
FBAUP

14–17
OUT/OCT  
2020

COLISEU
PORTO AGEAS

PASSOS MANUEL



3

CINEMA
TRINDADE
FACULDADE DE 
BELAS ARTES – 
UNIVERSIDADE 
DO PORTO

14–17
OUT/OCT  
2020

COLISEU
PORTO AGEAS

PASSOS MANUEL

EQUIPA / TEAM
DIREÇÃO / DIRECTION  
FILIPE MARTINS, NÉ BARROS 

ASSISTENTE DE DIREÇÃO /  
DIRECTION ASSISTANT,  
COMUNICAÇÃO E IMPRENSA / 
COMMUNICATION  
AND PRESS RELATIONS
SANDRA MESQUITA

PRODUÇÃO / PRODUCTION 
LUCINDA GOMES 

ASSISTENTE DE PRODUÇÃO / 
PRODUCTION ASSISTANT
LÚCIA RIBEIRO

SERVIÇO EDUCATIVO / 
EDUCATIONAL SERVICE
MARIANA GUIMARÃES

FINANCEIRO / FINANCE
JOSÉ PAULO SOUSA 

CONCEÇÃO GRÁFICA
GRAPHIC DESIGN /  
TELMO SÁ - ESTÚDIO ÁS

VÍDEO / VIDEO 
FILIPA SAMPAIO

SPOT
RAUL SOUSA

WEBSITE  
JORGE COSTA 

TRADUÇÃO / TRANSLATION  
MARTA MARQUES 
 
COMISSÃO DE SELEÇÃO / 
SELECTION COMMITTEE 2020
FILIPE MARTINS,  
JOSÉ ALBERTO PINTO,  
NÉ BARROS 
 
JÚRI / JURY 2020
LUÍSA SEQUEIRA, MARIA MENDES, 
TERESA MACRÍ 
 
PRODUÇÃO / PRODUCTION
BALLETEATRO

ESTRUTURA FINANCIADA POR /
STRUCTURE SUPPORTED BY:
GOVERNO DE PORTUGAL –  
MINISTÉRIO DA CULTURA, DGARTES

ESTRUTURA RESIDENTE EM /  
STRUCTURE RESIDING IN:
COLISEU PORTO AGEAS  

COPRODUÇÃO / CO-PRODUCTION
CÂMARA MUNICIPAL DO PORTO

PATROCINADOR DE PRÉMIO /
AWARD SPONSOR
VINHOS DO PORTO FONSECA 
 
PARCERIAS / PARTNERSHIPS
INSTITUTO DE FILOSOFIA  
DA UNIVERSIDADE DO PORTO,
FCT, ESMAD, IPP

APOIOS / SUPPORT
CINEMA TRINDADE, PASSOS MANUEL, 
FACULDADE DE BELAS ARTES  
DA UNIVERSIDADE DO PORTO, CISION, 
C.A.M – GRUPO AUTO-INDUSTRIAL, 
COLISEUM HOTEL, HOTEL IBIS  
MERCADO DO BOLHÃO, PAUPÉRIO,  
CAFÉ SANTIAGO, CERVEJARIAS 
BRASÃO, LEVARE CERVEJARIA, 
RESTAURANTE ESCONDIDINHO

APOIO À DIVULGAÇÃO / 
MEDIA PARTNERS
ANTENA 1, CANAL 180, RUA,  
GERADOR, MAGAZINE HD,  
C7NEMA, PORTAL CINEMA,  
METRO DO PORTO, 
CP – COMBOIOS DE PORTUGAL, 
IPDJ – INSTITUTO PORTUGUÊS  
DO DESPORTO E DA JUVENTUDE, 
TURISMO DO PORTO E NORTE 
DE PORTUGAL

FAMILY FILM PROJECT
RUA PASSOS MANUEL, Nº 137  
4000-385 PORTO - PORTUGAL

FAMILYFILMPROJECT.COM 
FACEBOOK.COM/FAMILYFILMPROJECTFF
INSTAGRAM.COM/FAMILYFILMPROJECT
+351 930 413 710
FESTIVAL@FAMILYFILMPROJECT.COM

In its 9th edition and in the midst of a pandemic year 
with repercussions at multiple levels, the Family 
Film Project Festival reinforces its mission present-
ing us a world confined in the stronghold of family 
spaces. A world increasingly ruled by distance, yet 
closer to images.

This year, the competition program’s line-up will have 
films directly related to the pandemic condition and 
the social and behavioral changes that result from it.  
Regardless, we are also interested in pursuing the 
project of sharing works that take off from the present 
to question the construction (and deconstruction) of  
memory and archive – thematic areas that this year 
will be especially present – as well as the forms of  
representation of work, of affections and places.

Following this framework, this 2020 edition will focus 
on the filmmaker Harun Farocki (1944-2014). He 
started his artistic trajectory in the field of activist 
cinema and later in the 90s he also turned to video 
installations. Farocki is sometimes considered an art-
ist-archaeologist for the way he explores the modes 
of social and political representation and for his 
attention to the historical materiality of the images 
themselves. On the last day of the Festival, on Octo-
ber 17, will be shown a selection of four feature films 
from different moments of his career, between 1978 
and 2009: Between Two Wars [ZwischenzweiKriegen] 
(1978), Peter Lorre: The Double Face [Peter Lorre: 
Das doppeltegesicht] (1984), Images of the World and 
the Inscription of War [Bilder der Welt und Inschrift 
des Krieges] (1988) and In Comparison [Zumvergleich] 
(2009). These sessions will be preceded by a master-
class by Susana Nascimento Duarte, dedicated to 
Farocki’s work.

On the first day of the Festival, the Private Collection 
performance cycle will also be presented, this year 
with interventions by Tânia Dinis and Flávio Rodrigues 
(in the Museum of the Faculty of Fine Arts of the 
University of Porto) and with a concert by Alexandre 
Soares (in Passos Manuel). As always, this cycle takes 
up the central theme of the Festival – the archive and 
memory – to propose free approaches to the creative 
and intimate space of each artist.

Dedicated also to the younger ones, the festival will 
also resume its workshop Images from Back Home, 
where children can carry out creative activities 
revolving around the theme of the festival through 
images and performing arts.

As in previous years, a new book focusing on cinema, 
new digital media and the reflection on images will 
also be launched: Memory and Aesthetic Experience 
- Essays on Cinema, Media and Cognition, edited 
by Filipe Martins in partnership with the Philosophy 
Institute of the University of Porto, will feature original 
texts by Jaimie Baron, Patricia R. Zimmermann, Dale 
Hudson, Filipe Martins, Luís Umbelino, Nelson Araújo, 
Susana Nascimento Duarte and Wolfgang Ernst.

Created in 2012, the Family Film Project organizes 
its competitive film sessions according to three 
strands: Lives and Places (with a focus on voyeuristic, 
biographical or documentary recording of habitats 
and daily life), Connections (focused on interpersonal 
and community dynamics) and Memory and Archive 
(dedicated to creative looks sourced on testimonies 
and found footage). In addition to the competi-
tion screenings, the Festival program traditionally 
reserves a prominent space for directors, artists 
and guest researchers of national and international 
renown, such as Jonas Mekas (2012), PéterForgács 
(2013), Alina Marazzi (2015), João Canijo (2016), Regina 
Guimarães (2017), Bill Nichols (2018), Daniel Blau-
fuks (2018), Paula Rabinowitz (2018), Cláudia Varejão 
(2019), Jaimie Baron (2019) and, this year, a section 
dedicated to Harun Farocki.

Between this 9th edition and the preparation of the 
10th, a special program dedicated to Roy Andersson 
will be presented in partnership with the Retrospec-
tive that Alambique and the Cinemateca Portugue-
sa in Lisbon will hold. It will be a moment of great 
prominence for the singularity of the work of this 
Swedish director.

Na sua nona edição, e num ano pandémico com 
repercussões a múltiplos níveis, o Family Film Project 
reforça a sua missão, presenteando-nos com um 
mundo confinado no reduto dos espaços familiares, 
mas também um mundo pautado cada vez mais pela 
distância, que por sua vez reverte para uma maior 
aproximação ou proximidade das imagens. 

Na secção competitiva deste ano surgem já filmes 
diretamente relacionados com a condição pandémica 
e as alterações sociais e comportamentais daí decor-
rentes. Mas interessa-nos também prosseguir o pro-
jeto de partilha de obras que descolam do presente 
para questionarem a construção (e desconstrução) 
da memória e do arquivo – zonas temáticas que este 
ano estarão especialmente presentes – bem como as 
formas de representação do trabalho, dos afetos e 
dos lugares. 

É neste âmbito que surge a escolha do cineasta em 
foco na edição de 2020: Harun Farocki (1944-2014) 
iniciou a sua trajetória artística no campo do cinema 
ativista e, mais tarde, a partir dos anos 90, voltou-se 
também para o universo das videoinstalações. 
Farocki é por vezes considerado um “artista-arqueolo-
gista”, pela forma como explora os modos de represen-
tação social e política e pela sua atenção à materia-
lidade histórica das próprias imagens. No último dia 
do Festival, a 17 de outubro, será exibida uma seleção 
de quatro longas-metragens de momentos distintos 
da sua carreira, entre 1978 e 2009: Entre duas guerras 
[Zwischen zwei Kriegen] (1978), Peter Lorre: A Dupla 
Face [Peter Lorre: Das doppelte gesicht]  (1984), Ima-
gens do Mundo e Inscrições da Guerra [Bilder der Welt 
und Inschrift des Krieges] (1988) e Em Comparação 
[Zum vergleich] (2009). Estas sessões serão antece-
didas por uma masterclass por Susana Nascimento 
Duarte, dedicada à obra de Farocki.

Logo no primeiro dia do Festival, será também apre-
sentado o ciclo de performances Private Collection, 
este ano com intervenções de Tânia Dinis e Flávio 
Rodrigues (no Museu da Faculdade de Belas Artes 
da Universidade do Porto), e com um concerto de 
Alexandre Soares (no Passos Manuel). Como sempre, 
este ciclo retoma a temática central do Festival – o 
arquivo e a memória – para propor abordagens livres 
do espaço criativo e íntimo de cada artista.

Dedicado também ao público mais jovem, o festival 
dará igualmente continuidade à sua oficina Imagens 
lá de Casa, onde as crianças podem realizar ativida-
des criativas alusivas à temática do festival através 
de imagens e das artes performativas.

À semelhança de anos anteriores, será também lan-
çado um novo livro focado no cinema, nos novos me-
dia digitais e na reflexão sobre as imagens: Memory 
and Aesthetic Experience – Essays on Cinema, Media 
and Cognition, editado por Filipe Martins em parceria 
com o Instituto de Filosofia da Universidade do Porto, 
que contará com textos originais de Jaimie Baron, 
Patricia R. Zimmermann, Dale Hudson, Filipe Martins, 
Luís Umbelino, Nelson Araújo, Susana Nascimento 
Duarte e Wolfgang Ernst.

Criado em 2012, o Family Film Project organiza as suas 
sessões competitivas de cinema segundo três zonas 
temáticas: Vidas e Lugares (com enfoque no registo 
voyeurístico, biográfico ou documental de habitats e 
quotidianos), Ligações (centrada nas  
dinâmicas interpessoais e comunitárias) e Memória e 
Arquivo (dedicada a olhares criativos a partir de tes-
temunhos e de found footage). Para além das sessões 
competitivas, o programa do Festival reserva tradi-
cionalmente um espaço de destaque para realizado-
res, artistas e investigadores convidados de renome 
nacional e internacional, tais como Jonas Mekas (2012), 
Péter Forgács (2013), Alina Marazzi (2015), João Canijo 
(2016), Regina Guimarães (2017), Bill Nichols (2018),  
Daniel Blaufuks (2018), Paula Rabinowitz (2018), Cláudia 
Varejão (2019), Jaimie Baron (2019) e, este ano, um foco 
dedicado a Harun Farocki.

Entre esta nona edição e a preparação da décima, 
será apresentado um programa especial dedicado a 
Roy Andersson em parceria com a retrospetiva que a 
Cinemateca Portuguesa vai realizar e com a Alambique 
Filmes. Será um momento de grande destaque pela 
singularidade da obra deste realizador sueco.

9.º FESTIVAL INTERNACIONAL  
DE ARQUIVO, MEMÓRIA E ETNOGRAFIA
9TH ARCHIVE, MEMORY AND ETHNOGRAPHY  
INTERNATIONAL FILM FESTIVAL 
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PROGRAMA /
PROGRAM 14 QUARTA-FEIRA / 

WEDNESDAY 

LANÇAMENTO  
DA PUBLICAÇÃO /  
BOOK LAUNCH
MEMORY AND AESTHETIC  
EXPERIENCE – ESSAYS ON CINEMA, 
MEDIA AND COGNITION
17H30 - FBAUP - 30’ 

PRIVATE COLLECTION – 
CICLO DE PERFORMANCES / 
PERFORMANCE PROGRAM
18H30 - FBAUP (MUSEU) - 60’
HODIERNIDADE |  
E NA ANFIBOLOGIA  
DO AGORA (MÃE)
FLÁVIO RODRIGUES 

ÁLBUNS DA TERRA II 
TÂNIA DINIS

21H30 - PASSOS MANUEL - 50’
CONCERTO / CONCERT 
ALEXANDRE SOARES 

QUINTA-FEIRA / 
THURSDAY

SESSÃO COMPETITIVA / 
COMPETITIVE SESSION 1
LIGAÇÕES / CONNECTIONS
15H00 - PASSOS MANUEL - 82’
SANS VOUS, SANS MOI / 
WITHOUT YOU, WITHOUT ME
ADÈLE SHAYKHULOVA
2020 | FRANÇA | DOC | 21’

DISTÂNCIA 
RAJU OLIVEIRA 
2020 | PORTUGAL | DOC/EXP | 18’
LEGENDADO EM PORTUGUÊS / 
SUBTITLED IN PORTUGUESE

MAMA MANIA
VINCENT SPARREBOOM
2019 | HOLANDA | DOC/EXP | 13’

BUSTARENGA
ANA MARIA GOMES 
2019 | PORTUGAL, FRANÇA | DOC | 30’

SESSÃO COMPETITIVA / 
COMPETITIVE SESSION 2
MEMÓRIA E ARQUIVO / 
MEMORY AND ARCHIVE 
17H00 - PASSOS MANUEL - 57’
OF HER KINGDOM
VINCENT GUILBERT
2019 | JAPÃO | DOC/EXP | 10’

LES ARRIVANTS / 
THE ONES WHO ARRIVE
PEPO DEVESA, SALVI VIVANCOS
2019 | ESPANHA | EXP | 10’

AUSONIA (1946-1961)
GIULIA CAMBA, ELISA MELONI
2019 | ITÁLIA | EXP | 9’

TAPE LETTERS FROM THE 
WAITING ROOM
STEVEN MCINERNEY
2020 | REINO UNIDO | EXP | 18’ 

TAL COMO NOS FILMES / 
JUST LIKE THE FILMS 
SARA SANTOS 
2020 | PORTUGAL | DOC/EXP | 10’

SESSÃO COMPETITIVA / 
COMPETITIVE SESSION 3
MEMÓRIA E ARQUIVO / 
MEMORY AND ARCHIVE 
18H30 - PASSOS MANUEL - 62’
SOL NEGRO / BLACK SUN
MAUREEN FAZENDEIRO
2019 | PORTUGAL, FRANÇA | EXP | 7’

FACES WITHOUT VISAGE
HESAM RAHMANI
2019 |  IRÃO | ANI/DOC/EXP | 8’

PENDANT QUE ROME BRÛLE /
WHILE ROME BURNS
MARIE QUEINEC
2020 | FRANÇA | DOC | 47’

SESSÃO COMPETITIVA /
COMPETITIVE SESSION 4
VIDAS E LUGARES / 
LIVES AND PLACES 
21H30 - PASSOS MANUEL - 106’
JONATHAN AGASSI SAVED 
MY LIFE
TOMER HEYMANN
2018 |  ISRAEL | DOC | 106’ 

15 SEXTA-FEIRA / 
FRIDAY16

SESSÃO COMPETITIVA / 
COMPETITIVE SESSION 5
MEMÓRIA E ARQUIVO / 
MEMORY AND ARCHIVE 
15H00 - PASSOS MANUEL - 73’
THE SAKO TAPES
MACHIEL VAN DEN HEUVEL
2019 | HOLANDA | DOC | 73’ 

SESSÃO COMPETITIVA / 
COMPETITIVE SESSION 6
VIDAS E LUGARES / 
LIVES AND PLACES 
17H00 - PASSOS MANUEL - 62’
THE HOME WITHIN ME
SINE VADSTRUP BROOKER
2020 | DINAMARCA | DOC | 29’ 

SPEAKER
BEHNAM ASADOLAHI
2017 | IRÃO | DOC/EXP | 10’

DIALOGUE WITH THE UNSEEN
VALERIO ROCCO ORLANDO
2019 | ITÁLIA | DOC | 23’ 

SESSÃO COMPETITIVA / 
COMPETITIVE SESSION 7
MEMÓRIA E ARQUIVO / 
MEMORY AND ARCHIVE 
18H30 - PASSOS MANUEL - 122’
ZUMIRIKI
OSKAR ALEGRIA
2019 | ESPANHA | DOC | 122’ 

SESSÃO COMPETITIVA / 
COMPETITIVE SESSION 8
VIDAS E LUGARES / 
LIVES AND PLACES 
21H30 - PASSOS MANUEL - 63’
LÁ FORA AS LARANJAS 
ESTÃO A NASCER / 
OUTSIDE THE ORANGES 
ARE BLOOMING
NEVENA DESIVOJEVIĆ
2019 | SÉRVIA, PORTUGAL | DOC | 20’

THE FESTIVAL 
MAGNUS LYSBAKKEN
2020 | DINAMARCA | DOC | 13’

VENCEJOS / SWIFTS
RAÚL RIEBENBAUER
2020 | ESPANHA | DOC | 7’ 

CASA DE VIDRO
FILIPE MARTINS 
2018 | PORTUGAL | DOC/FIC | 23’
[FORA DE COMPETIÇÃO / 
NON-COMPETITIVE SCREENING]

OFICINA INFANTIL / 
WORKSHOP FOR CHILDREN - 
SESSÃO / SESSION 1
10H00 - COLISEU PORTO AGEAS - 150’
IMAGENS LÁ DE CASA - 
LANTERNA MÁGICA
POR / BY ANA SOFIA ALBUQUERQUE 
E / AND JOANA MARTINS 

MASTERCLASS + SESSÃO DE 
CINEMA / FILM SESSION
FOCO / FOCUS HARUN FAROCKI
14H30 - PASSOS MANUEL - 120’
HARUN FAROCKI,  
ARQUEÓLOGO DAS IMAGENS /  
HARUN FAROCKI, 
ARCHAEOLOGIST  
OF THE IMAGES
POR/BY SUSANA NASCIMENTO 
DUARTE

PETER LORRE - DAS 
DOPPELTE GESICHT / 
PETER LORRE - A DUPLA FACE 
HARUN FAROCKI 
1984 | ALEMANHA | DOC | 59’

OFICINA INFANTIL / 
WORKSHOP FOR CHILDREN - 
SESSÃO / SESSION 2 
16H00 - COLISEU PORTO AGEAS - 150’
IMAGENS LÁ DE CASA - 
LANTERNA MÁGICA
POR / BY ANA SOFIA ALBUQUERQUE 
E / AND JOANA MARTINS 

FOCO / FOCUS HARUN FAROCKI
17H00 - PASSOS MANUEL - 61’
ZUM VERGLEICH / 
EM COMPARAÇÃO
HARUN FAROCKI 
2009 | ALEMANHA | DOC | 61’

FOCO / FOCUS HARUN FAROCKI
18H30 - PASSOS MANUEL - 83’
ZWISCHEN ZWEI KRIEGEN / 
ENTRE DUAS GUERRAS
HARUN FAROCKI 
1978 | ALEMANHA | DOC | 83’

SESSÃO DE ENCERRAMENTO / 
CLOSING CEREMONY
& ENTREGA DE PRÉMIOS / 
AWARDS CEREMONY
FOCO / FOCUS HARUN FAROCKI
21H30 – CINEMA TRINDADE – 105’
BILDER DER WELT UND 
INSCHRIFT DES KRIEGES / 
IMAGENS DO MUNDO E 
INSCRIÇÕES DA GUERRA
HARUN FAROCKI 
1988 | ALEMANHA | DOC | 75’

SÁBADO / 
SATURDAY17

Todas as sessões são legendadas em 
inglês. Exceto nos casos  
assinalados no programa. / 
All sessions are subtitled in English.  
Unless it is otherwise mentioned  
in the event listing.

SESSÕES DE CINEMA / FILM SCREENINGS 
NO / AT PASSOS MANUEL
Aquisição de bilhetes no local de 15 a 17 de outubro. Bilheteira 
aberta 45 minutos antes das sessões. / Book tickets at the box 
office from October 15th to 17th. Box office open 45 minutes 
before screenings.

€3,00
MASTERCLASS
Entrada livre para estudantes no limite dos lugares disponíveis 
mediante a apresentação do cartão de estudante válido.  
Inscrição prévia através do website. / Free entrance with 
Student’s Card. Prior registration via the website.

€3,00	

SESSÃO DE ENCERRAMENTO / CLOSING SESSION 
NO / AT CINEMA TRINDADE
Aquisição de bilhetes no Cinema Trindade:  
de segunda a domingo das 14h00 às 23h30

€6,00 / €4,50 (COM/WITH TRIPASS)

PRIVATE COLLECTION 
Lotação limitada. / Limited capacity.   
ENTRADA LIVRE / FREE ENTRANCE 
OFICINA INFANTIL / WORKSHOP FOR CHILDREN  
Inscrição prévia através do website. / Prior registration  
via the website.

€13,00
PASSE-GERAL / GENERAL PASS   
Livre acesso a todas as sessões de cinema e masterclasses do 
festival no limite dos lugares disponíveis. Exclui oficina infantil. 
Aquisição no Passos Manuel de 15 a 17 de outubro. Bilheteira 
aberta 45 minutos antes das sessões. / Free access to all 
festival screenings and masterclasses at the limit of available 
seats. Excludes workshop for children. Book tickets at the box 
office from October 15th to 17th. Box office open 45 minutes 
before screenings.

€10,00
DESCONTOS / DISCOUNTS FFP 
14—17 DE OUTUBRO / OCTOBER ‘20
Cervejarias Brasão Aliados, Coliseu ou Foz (10% de desconto 
mediante a apresentação do bilhete do festival até 4 pessoas 
por reserva; 15% de desconto mediante a apresentação do 
passe geral do festival. Reserva antecipada obrigatória). 
Levare Cervejaria (30% de desconto mediante a apresentação 
de bilhete ou passe geral do festival). Restaurante 
Escondidinho (15% de desconto mediante a apresentação de 
bilhete ou passe geral do festival). /
Cervejarias Brasão Aliados, Coliseu or Foz (10% discount 
upon presentation of the festival ticket up to 4 people per 
reservation; 15% discount upon presentation of the GA pass. 
Reservation is required). Levare Cervejaria (30% discount upon 
presentation of a ticket or GA pass). Escondidinho Restaurant 
(15% discount upon presentation of ticket or GA pass).

RESERVAS / BOOKING
Seguindo as recomendações da Direção-Geral da Saúde, a 
lotação das sessões será reduzida. Assim, de forma a garantir 
o seu lugar, aconselhamos a reserva antecipada de bilhetes 
através dos contactos do festival: /
Following the recommendations of the Directorate-General 
of Health, the capacity of the sessions will be limited. Thus, in 
order to guarantee your place, we advise you to book tickets in 
advance through the festival’s contacts: 
festival@familyfilmproject.com 

Para que a entrada na sala se realize com tranquilidade e 
cumprindo todas as normas de segurança, por favor, chegue 
com alguma antecedência e mantenha sempre a distância de 
segurança. De acordo com as indicações da DGS, informamos 
que o uso de máscara é obrigatório durante as sessões. Não 
será permitida a entrada depois do início da sessão. /
In order for the entrance to the room to be carried out with 
tranquility and complying with all safety rules, please arrive 
some time in advance and always keep the safety distance. 
According to the indications of the DGS, we inform that the use 
of a mask is mandatory during the sessions. Entry will not be 
allowed after the session starts.

PREÇÁRIO / PRICING

Classificação etária / Age rating  M/12
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SESSÃO DE CINEMA / FILM SESSION 
17 OUT / OCT - 17H00 - PASSOS MANUEL  
 

 
 

ZUM VERGLEICH /  
EM COMPARAÇÃO  
2009 | ALEMANHA | DOC | 61’

Tijolos são os fundamentos ressonantes da sociedade. 
Tijolos são simplesmente discos muito longos. Como os 
registos, eles aparecem em série, mas cada tijolo é um 
pouco diferente - e não apenas outro tijolo na parede. 
Os tijolos criam espaços, organizam relações sociais 
e armazenam conhecimento sobre estruturas sociais. 
Eles ressoam de uma maneira que nos diz se eles 
são bons. Os tijolos formam o som básico de nossas 
sociedades, mas ainda não aprendemos a ouvi-los.

O filme de Farocki permite que os nossos olhos 
e ouvidos considerem diferentes tradições da 
produção de tijolos em comparação - e não na 
competição, não como um choque de culturas. 
Farocki mostra-nos vários locais de produção de 
tijolos com as respetivas cores, movimentos e sons.

Farocki mostra locais de produção de tijolos com as 
respetivas cores, movimentos e sons. Queima de tijolos, 
transporte de tijolos, alvenaria, tijolos sobre tijolos, 
sem narração. Vinte intertítulos em 60 minutos dizem-
nos algo sobre a temporalidade dos processos de 
fabricação de tijolos. O filme mostra que certos modos 
de produção exigem duração própria e que diferenças 
entre culturas podem ser expostas no tempo do tijolo.

Bricks are the resonating foundations of society. Bricks 
are simply very long-playing records. Like records, they 
appear in series, but every brick is slightly different – 
not just another brick in the wall. Bricks create spaces, 
organize social relations and store knowledge about 
social structures. They resonate in a ways that tells us 
if they are any good. Bricks form the basic sound of our 
societies, but we haven’t yet learned to listen to them.

Farocki’s film lets our eyes and ears consider different 
traditions of brick production in comparison – and 
not in competition, not as a clash of cultures. 
Farocki shows us various brick production sites 
in their colours, movements and sounds.

Farocki shows sites of brick prodution in their colours, 
movements and sounds. Brick burning, brick carrying, 
bricklaying, bricks on bricks, no voice-over. 20 inter-titles 
in 60 minutes tell us something about the temporality of 
brickmaking processes. The film shows us that certain 
modes of production require their own duration and that 
differences between cultures can be shown in brick time.

(Ute Holl)

MASTERCLASS + SESSÃO DE CINEMA / FILM SESSION 
17 OUT / OCT - 14H30 - PASSOS MANUEL 
 

 
 

HARUN FAROCKI, 
ARQUEÓLOGO DAS  
IMAGENS /  
HARUN FAROCKI, 
ARCHAEOLOGIST  
OF THE IMAGES 
POR / BY SUSANA 
NASCIMENTO DUARTE
CONSULTAR PÁGINA / CHECK PAGE 9

PETER LORRE –  
DAS DOPPELTE GESICHT /  
PETER LORRE –  
A DUPLA FACE
1984 | ALEMANHA | DOC | 59’

Peter Lorre alcançou a fama internacional com a sua 
atuação no papel de criador de mitos em M. Este 
personagem tem um fascínio peculiar por gerações 
de cinéfilos. No entanto, na época, embora este 
sucesso significasse reconhecimento, também pesava 
sobre o ator húngaro como um fardo constritivo.

Usando fotografias e trechos de filmes, Das doppelte 
Gesicht reconstrói os altos e baixos da carreira de Lorre, 
tendo em consideração os imperativos económicos e o 
funcionamento da indústria cinematográfica da época.

Peter Lorre achieved international fame for his 
performance in the myth-making role in M. This 
character has held a peculiar fascination for 
generations of cinéphiles. However, at the time, whilst 
such success meant recognition, it also weighed on 
the Hungarian actor as a constrictive burden.

Using photographs and film extracts, Das doppelte 
Gesicht reconstructs the ups and downs of Lorre’s career, 
taking into consideration the economic imperatives 
and workings of the film industry at the time.

(Arnold Hohmann, 1984)

Harun Farocki, (nascido em 1944 em Nový Jicin / Neutitschein, 
faleceu em 2014 perto de Berlim). A obra do cineasta e videoartista 
alemão Harun Farocki compreende mais de 100 longas-metragens, 
ensaios, documentários e instalações de vídeo. 
Foi um dos realizadores contemporâneos de documentários e 
ensaios artísticos mais importantes da Alemanha. Desde 1966, 
Farocki colaborou com outros cineastas como argumentista, 
ator e produtor. A partir de 1995, teve inúmeras exposições e 
instalações em galerias e museus pelo mundo inteiro. 
Os seus filmes e instalações são, geralmente, de natureza 
sociopolítica e revelam um grande interesse no papel da 
tecnologia na sociedade moderna. Os seus filmes abordam 
assuntos como o Vietnam, capitalismo, sistemas de trabalho, 
tecnologia de vigilância e reconhecimento militar. Outro tema 
recorrente no trabalho de Farocki tem sido a investigação 
de imagens e o que está por trás delas, o que é realmente 
visível para o espectador e também o que permanece invisível 
- essencialmente as possibilidades de olhar. Como Thomas 
Elsaesser afirmou: “Os filmes de Farocki mantêm um diálogo 
constante com imagens, com a criação de imagens e com as 
instituições que produzem e circulam essas imagens.” Os seus 
filmes e instalações são difíceis de categorizar e exigem uma 
visualização mais próxima. Nada é o que parece e os espectadores 
são desafiados a continuar a questionar o que veem.

Harun Farocki, (born 1944 in Nový Jicin / Neutitschein, died 2014, 
near Berlin). The oeuvre of the German filmmaker and video artist 
Harun Farocki comprises more than 100 feature films, essay films, 
documentaries, and video-installations. 
He was one of the most important directors of contemporary 
documentaries and essay films working in Germany. Since 1966 
Farocki has also been collaborating with other filmmakers as 
scriptwriter, actor and producer. Since 1995 he had numerous 
exhibitions and installations in galleries and museums worldwide 
His films and installations are generally socio-political in nature 
and reveal a keen interest in the role of technology in modern 
society. His films have dealt with such subjects as Vietnam, 
capitalism, labour systems, surveillance technology and military 
reconnaissance. Another recurrent theme in Farocki’s work has 
been the investigation of images and what lies behind them, of 
what is really visible to the viewer and likewise what remains 
invisible - essentially the possibilities of seeing. As Thomas 
Elsaesser has said: “Farocki’s films are a constant dialogue with 
images, with image making, and with the institutions that produce 
and circulate these images.” His films and installations are difficult 
to categorize and demand close viewing. Nothing is as it seems and 
the viewers are challenged to keep questioning what they see.

FOCO / 
FOCUS
HARUN 
FAROCKI
1944-2014
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SESSÃO DE CINEMA / FILM SESSION 
17 OUT / OCT - 18H30 - PASSOS MANUEL  
 

 
 

ZWISCHEN ZWEI KRIEGEN /  
ENTRE DUAS GUERRAS  
1978 | ALEMANHA | DOC | 83’

Um filme sobre a época dos altos-fornos – 1917-
1933 – sobre o desenvolvimento de uma indústria, 
sobre uma maquinaria perfeita que se esgotou 
até ao ponto da sua própria destruição.

Este ensaio do cineasta sobre a indústria pesada e o 
gás do alto-forno, move-se através da abstração fria 
do autor e obsessão maníaca e através da utilização 
de um único exemplo do caráter autodestrutivo da 
produção capitalista: “A imagem do gás da fornalha 
é real e metafórica; uma energia sopra inutilmente 
no ar. Guiado por um sistema de tubos, a pressão 
aumenta. Portanto, é necessária uma válvula. Essa 
válvula é a produção de material de guerra.”

Between Two Wars também é um filme sobre as 
tensões do cinema e uma reflexão sobre artesanato 
e criação. Farocki distancia-se radicalmente da 
negligência do trabalho televisivo comum. A clareza e 
a ordem precisa das suas imagens a preto e branco, 
que não ilustram pensamentos, mas são pensamentos 
em si, são uma reminiscência do último período 
de Godard. A pobreza deste filme - a produção 
levou seis anos - é ao mesmo tempo a sua força.

A film about the time of the blast furnances – 1917-
1933 – about the development of an industry, 
about a perfect machinery which had to run 
itself to the point of its own destruction.

The essay from the Berlin filmmaker, Harun Farocki, 
on heavy industry and the gas of the blast furnace, 
convinces through the author’s cool abstraction 
and manic obsession and through the utilization of 
a single example of the self-destructive character 
of capitalistic production: “The image of the blust 
furnace gas is real and metaphoric; an energy blows 
away uselessly into the air. Guided through a system 
of pipes, the pressure increases. Hence, a valve is 
needed. That valve is the production of war material.”

Between Two Wars is also a film about the strains 
of filmmaking and a reflection on craft and creation. 
Farocki distances himself radically from the thoughtless 
sloppiness of average television work. The clarity 
and the precise ordering of his black and white 
images, which do not illustrate thoughts but are 
themselves thoughts, are reminiscent of the late 
Godard. The poverty of this film – its production 
took six years – is at the same time its strength.

(Hans C. Blumenberg, 1979)

SESSÃO DE ENCERRAMENTO E ENTREGA DE PRÉMIOS / 
CLOSING AND AWARDS CEREMONY 
17 OUT / OCT - 21H30 - CINEMA TRINDADE 
  

 
 

BILDER DER WELT UND 
INSCHRIFT DES KRIEGES /  
IMAGENS DO MUNDO E 
INSCRIÇÕES DA GUERRA  
1988 | ALEMANHA | DOC | 75’

O ponto de fuga é a imagem concetual do ‘ponto 
cego’ dos avaliadores das imagens aéreas da planta 
industrial do IG Farben, fotografada pelos americanos 
em 1944. Comentários e notas nas fotografias mostram 
que apenas décadas depois a CIA percebeu o que os 
Aliados não queriam ver: que o campo de concentração 
de Auschwitz está representado ao lado do alvo do 
bombardeio industrial. (A certa altura, durante essa 
investigação posterior, a imagem de uma piscina 
experimental de ondas - já visível no início do filme - 
brilha na tela, reconhecidamente referindo-se à atenção 
do olhar: pois o olhar e os pensamentos não são livres 
quando as máquinas, juntamente com a ciência e as 
forças armadas, ditam o que deve ser investigado.)

Farocki coloca o dedo na essência da violência 
na mídia, uma “estética terrorista” (Paul Virilio) da 
estimulação ótica, que hoje aparece nos painéis 
de controlo e na televisão, com o objetivo de 
transformar o observador num cúmplice ou numa 
potencial vítima, como em tempos de guerra.

The vanishing point of is the conceptual image of the 
‘blind spot’ of the evaluators of aerial footage of the 
IG Farben industrial plant taken by the Americans in 
1944. Commentaries and notes on the photographs 
show that it was only decades later that the CIA 
noticed what the Allies hadn’t wanted to see: that 
the Auschwitz concentration camp is depicted next 
to the industrial bombing target. (At one point during 
this later investigation, the image of an experimental 
wave pool – already visible at the beginning of the 
film – flashes across the screen, recognizably referring 
to the biding of the gaze: for one’s gaze and thoughts 
are not free when machines, in league with science 
and the military, dictate what is to be investigated.)

Farocki thereby puts his finger on the essence 
of media violence, a “terrorist aesthetic” (Paul 
Virilio) of optic stimulation, which today appears 
on control panels as well as on television, with its 
admitted goal of making the observer into either an 
accomplice or a potential victim, as in times of war.

(Christa Blümlinger)

17 OUT / OCT - 14H30 - PASSOS MANUEL

MASTERCLASS 

HARUN FAROCKI,  
ARQUEÓLOGO DAS IMAGENS / 
HARUN FAROCKI,  
ARCHAEOLOGIST OF THE IMAGES 
SUSANA NASCIMENTO DUARTE

Trata-se nesta masterclass de propor algumas entradas na obra de Harun 
Farocki, a partir da sua caracterização como cineasta arqueólogo. Através 
da identificação da sua prática cinematográfica com uma arqueologia 
das imagens, iremos relacioná-la, e aos seus filmes, com a procura de um 
sentido não imediatamente visível e perceptível das imagens. Graças aos 
procedimentos de montagem - retomas, repetições, reenquadramentos, 
manipulações fotográficas, ralentis, etc. -, o cinema de Farocki irrompe 
como instrumento de investigação, análise e perscrutação do grande 
arquivo audiovisual e digital contemporâneo, no qual estamos imersos, 
capaz de remover “os escombros que obstruem as imagens”, de desfazer 
os hábitos do olhar e os pensamentos preconcebidos que as investem 
e de as abrir a uma leitura para lá do cliché. A prática arqueológica do 
cinema de Farocki elucida-nos ainda sobre a condição de ready made ou 
object trouvé de qualquer imagem, ao tornar manifesto as condições da 
sua produção, inseparável de um processo de distanciação, de deslocação 
da imagem para além de uma suposta origem a que ela permitiria aceder. 
Permite descrever criticamente não só o material de arquivo que usa 
nos seus filmes ‘found-footage’, como o seu próprio material original, 
entendido como uma citação da realidade. De facto, também nos seus 
filmes de cinema directo se trata de trabalhar através de “guiões” pré-
existentes. Farocki não constrói a história, encontra-a já dada. Num certo 
sentido, em ambos os casos, fabricar uma imagem é arrancar o tema, 
o motivo, mais ou menos enfática e explicitamente ao seu contexto, 
criando-o de novo.

This masterclass is about proposing some insights in the work of Harun 
Farocki, from his characterization as an archaeologist filmmaker. Through the 
identification of its cinematographic practice with an archeology of images, 
we will relate it, and its films, with the search for a meaning not immediately 
visible and perceptible of the images. Thanks to the assembly procedures - 
resumes, repetitions, reframing, photo manipulations, ralentis, etc. -, Farocki’s 
cinema emerges as an instrument of investigation, analysis and examination 
of the great contemporary audiovisual and digital archive, in which we are 
immersed, capable of removing “the debris that obstructs the images”, 
of undoing the habits of looking and preconceived thoughts that invest 
them and open them to a reading beyond the cliché. The archaeological 
practice of Farocki’s cinema still elucidates us about the condition of ready 
made or object trouvé of any image by making manifest the conditions of 
its production, inseparable from a process of distancing, of displacing the 
image beyond a supposed origin that it would allow access to. It allows you 
to critically describe not only the archival material you use in your ‘found-
footage’ films, but also your own original material, understood as a quote 
from reality. In fact, his “direct films” also deal with pre-existing “scripts”. 
Farocki does not build history, he finds it already given. In a certain sense, in 
both cases, to manufacture an image is to pull the theme, the reason, more 
or less emphatically and explicitly into its context, creating it again. 

BIOGRAFIA / BIOGRAPHY

Susana Nascimento Duarte é professora adjunta de Cinema e Vídeo na ESAD.CR/IPL e membro do 
Instituto de Filosofia da Nova, onde integra o ‘CineLab’, e o projecto de investigação Fragmentação e 
Reconfiguração: A experiência da cidade entre arte e filosofia. Foi investigadora dos projectos Cinema 
e Filosofia. Mapa de um encontro (IFILNOVA/FCSH/UNL) e Falso Movimento: Estudos sobre escrita e 
cinema (CEC/FLUL). Foi uma das organizadoras do Ciclo de encontros O que é o Arquivo?, uma iniciativa 
da Videoteca do Arquivo Municipal de Lisboa. É editora da secção “Entrevistas” da Cinema: Revista de 
Filosofia e Imagem em Movimento.

Susana Nascimento Duarte is Associate Professor in Film and Cinema Studies at ESAD-CR/IPL and a research 
member of CineLab at the Nova Institute of Philosophy (IFILNOVA/FCSH/). She integrated the research projects 
Film and Philosophy. Mapping an encounter (IFILNOVA/FCSH/UNL) and False Movement: Studies on Writing and 
Film (CEC/FLUL). She is currently a researcher of the project Fragmentation and Reconfiguration: experiencing 
the city between art and philosophy (IFILNOVA/FCSH/UNL). She was one of the programmers of the Series 
of Meetings What is the Archive?, organized by Videoteca/Arquivo Municipal de Lisboa. She is the Interviews’ 
Editor of Cinema: Journal of Philosophy and the Moving Image.
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SESSÕES 
COMPETITIVAS /
COMPETITIVE 
SESSIONS

SESSÃO COMPETITIVA / COMPETITIVE SESSION 1 
LIGAÇÕES / CONNECTIONS 
15 OUT / OCT - 15H00 - PASSOS MANUEL - 82’ 
 

SANS VOUS, SANS MOI / 
WITHOUT YOU, WITHOUT ME
ADÈLE SHAYKHULOVA
2020 |  FRANÇA | DOC | 21’
ESTREIA NACIONAL / PORTUGUESE PREMIERE 

Quando era pequena, deixei a Rússia pela França, com 
minha mãe, deixando meu pai e o resto da minha família 
para trás. Como volto apenas uma vez por ano, só posso 
vê-los em vídeo. Começo a filmar as nossas conversas, em 
segredo. Um dia, soube que a Sonia, a minha prima, tinha 
cancro. A distância entre nós é maior do que nunca. Como 
estar com todos vós e com Sonia, que não está mais aqui?

When I was a little girl, I left Russia for France with my mother, 
leaving my father and the rest of my family. As I come back 
just once a year, I can only see them by video. I start to film 
our conversations, in secret. One day, I learn that Sonia, my 
cousin, has cancer. The distance that lies between us is bigger 
than ever. How to be with you all, with Sonia, who is not here 
anymore?

BIOGRAFIA / BIOGRAPHY 
Nascida na Rússia em 1993, Adèle Shaykhulova muda-se para França aos 
12 anos de idade. Depois de estudar cinema em Bordeaux, tira o mestrado 
em Cinema na Universidade Paris 8 e realiza a curta-metragem de ficção 
Farewell Athens no âmbito do curso. Without you, without me é o seu 
primeiro documentário.

Born in Russia in 1993, Adèle Shaykhulova moves to France at the age of 12. 
After cinema studies in Bordeaux, she pursues a master’s degree in Film 
directing at Paris 8 University and directs her graduation fiction short film 
Farewell Athens. Without you, without me is her first documentary.

DISTÂNCIA 
RAJU OLIVEIRA
2020 | PORTUGAL | DOC/EXP | 18’ 
ESTREIA MUNDIAL / WORLD PREMIERE  
FILME LEGENDADO EM PORTUGUÊS / SUBTITLED IN PORTUGUESE

Num período de isolamento social, as pessoas procuram 
formas de contornar a solidão. As chamadas de vídeo 
provaram trazer alguma normalidade neste período 
anormal. Nessas chamadas podemos falar sobre a vida e 
sobre os nossos sentimentos; sobre o que fizemos no dia, 
sobre o que temos planeado para o dia seguinte. Tudo 
para que não nos sintamos sozinhos.

In a time of social isolation, people look for ways to cope with 
loneliness. Video calls proved to bring some normality in this 
abnormal period. In these calls we can talk about life and 
about our feelings; about what we did during the day, about 
what we have planned for the next day. Everything so that we 
feel less alone.

BIOGRAFIA / BIOGRAPHY 
Raju Oliveira, jovem estudante de mestrado e aspirante a cineasta, licenciado 
em Multimédia pela Universidade do Porto. Tem realizado trabalhos 
documentais com foco em questões sociais, desde a experiência de músicos 
de rua e de pescadores, até a cobertura de protestos e movimentos sociais 
sobre questões de género. Por ser migrante, oriundo de uma zona humilde do 
Brasil, e em função da realidade que presenciou, tem procurado, através do 
seu trabalho, iluminar essas questões. Atualmente, frequenta o Mestrado em 
Cinema Documental no Instituto Politécnico do Porto. 
 
Raju Oliveira, young master student and aspiring filmmaker, graduated in 
multimedia at the University of Porto. He has carried out documentary works 
focusing on social issues, from documenting the experience of street musicians 
and fishermen, to covering protests and social movements on gender issues. As a 
migrant, coming from a humble area of Brazil, and due to the reality he witnessed, 
he has been trying through his work to get across these issues. Currently studying 
master’s degree in documentary cinema at the Polytechnic of Porto.

 

MAMA MANIA
VINCENT SPARREBOOM
2019 |  HOLANDA | DOC/EXP | 13’
ESTREIA NACIONAL / PORTUGUESE PREMIERE 

Enquanto está à beira de um surto psicótico, a mãe do 
realizador envolve-se numa relação suspeita na Internet. 
Quando o realizador descobre que é uma fraude, assume o 
papel de pai protetor em relação à sua mãe, desvelando os 
papéis invertidos que se desenvolveram ao longo dos anos...

While on the verge of a manic episode, the mother of the 
director gets involved in a suspicious Internet relationship. 
When the director finds out this is a dating scam, he takes on 
the role of protective parent over his mother, revealing the 
reversed roles that have developed over the years...

BIOGRAFIA/BIOGRAPHY 
Filmado em grande parte durante seu primeiro ano na escola de cinema 
(HKU University of the Arts Utrecht), Mama Mania é o primeiro documentário 
de Vincent. O filme fez a sua estreia mundial no Go Short - Festival 
Internacional de Curtas-Metragens de Nijmegen e a sua estreia internacional 
no DOK Leipzig. Recentemente, Mama Mania também foi adquirido pela 
estação pública neerlandesa NPO. Vincent pretende fazer documentários 
observacionais inspirados em cenas, com um forte ângulo pessoal e uma 
estrutura dramática.

Mama Mania is Vincent’s first short documentary, which was largely shot 
during his first year in filmschool (HKU University of the Arts Utrecht). The film 
celebrated its World Premiere at Go Short – International Short Film Festival 
Nijmegen and it’s International Premiere at DOK Leipzig. Recently, Mama Mania 
has also been acquired by Dutch public broadcast NPO. Vincent aims to make 
scene-based, observational documentaries with a strong personal angle and 
dramatic structure.

 

BUSTARENGA
ANA MARIA GOMES 
2019 | PORTUGAL, FRANÇA | DOC | 30’

Como acontece todos os verões desde que nasceu, Ana vai 
a Bustarenga, uma pequena aldeia situada na montanha, 
no interior de Portugal. Aos 36 anos, esta parisiense de 
origem portuguesa ainda é solteira. Os habitantes da aldeia, 
preocupados com o seu futuro, fazem-na compreender que 
o tempo urge. Ana vai ouvir os conselhos e os avisos dos 
moradores para encontrar o príncipe encantado segundo os 
preceitos da aldeia.

Every summer Ana goes to Bustarenga, a small mountain 
village in the interior of Portugal. At the age of 36, this Parisian 
woman of Portuguese origin is still single. The inhabitants of 
the village, worried about her future, make her understand 
that the clock is ticking. Ana listens to the advice and warnings 
of the villagers to find a Prince Charming according to the 
principles of the village.

BIOGRAFIA/BIOGRAPHY 
Ana Maria Gomes é uma cineasta franco-portuguesa, nascida em 1982 
em França, que vive e trabalha em Paris. Licenciada pela Ecole Nationale 
Supérieure des Arts Décoratifs e Le Fresnoy – Studio National des Arts 
Contemporains, Ana Maria Gomes analisa o papel da ficção na construção das 
identidades pessoais e a representação perante a câmara. A sua pesquisa 
centra-se naqueles que lhe são próximos, e na família em particular.

Ana Maria Gomes is a franco-portuguese filmmaker, born in 1982 in France. She 
lives and works in Paris. She graduated from the École Nationale Supérieure des 
arts décoratifs in Paris and went on to further study at Le Fresnoy, specializing in 
video art. Gomes’s work today focuses on the role of fiction in the construction of 
personal identities; her main artistic interest revolves around her inner circle and 
family in particular.

SESSÃO COMPETITIVA / COMPETITIVE SESSION 2 
MEMÓRIA E ARQUIVO / MEMORY AND ARCHIVE  
15 OUT / OCT - 17H00 - PASSOS MANUEL - 57’ 
 

OF HER KINGDOM
VINCENT GUILBERT
2019 | JAPÃO | DOC/EXP | 10’
ESTREIA NACIONAL / PORTUGUESE PREMIERE 

Evocar a ausência do outro, do ponto de vista do seu Reino 
- lembranças desorientadas, gestos e sons fragmentados, 
momentos fugazes...

To evoke the other’s absence, from the vantage point of her 
Kingdom - disoriented memories, fragmented gestures and 
sounds, fleeting moments...

BIOGRAFIA / BIOGRAPHY 
Cineasta, por vezes fotógrafo, nascido em 1976 em Saint-Denis, França. 
Juntamente com suas pesquisas sobre a textura da imagem, os temas 
desenvolvidos nos seus filmes estão relacionados principalmente com 
tempo, memória e fragmento.

Filmmaker, sometimes photographer, born in 1976 in Saint-Denis, France. Along 
with his researches on the texture of the image, the themes developed through 
his films are mainly related to time, memory and the fragment.

 

LES ARRIVANTS / 
THE ONES WHO ARRIVE
PEPO DEVESA, SALVI VIVANCOS 
2019 | ESPANHA | EXP | 10’
ESTREIA NACIONAL / PORTUGUESE PREMIERE

Em 2017, 171 635 imigrantes chegaram à Europa pelo 
Mediterrâneo. 3 116 ficaram no Mediterrâneo. Os cinco 
portos mais movimentados do Mediterrâneo totalizaram 
mais de 10 milhões de navios de cruzeiro no mesmo ano. 
Maneiras de entender o tráfego, maneiras de entender 
o mar, maneiras de chegar ao porto. Este home movie 
encontrou imagens e histórias reais anónimas.

During 2017, 171,635 migrants arrived in Europe through the 
Mediterranean. 3,116 stayed on it. Only the 5 busiest ports in 
the Mediterranean totaled more than10 million cruise ship the 
same year. Ways to understand traffic, ways to understand 
the sea, ways to get to port. Home Movie found footage and 
anonymous real stories faced each other.

BIOGRAFIA/BIOGRAPHY 
Pepo Devesa (1991) é arquiteto em formação de Cartagena, Espanha. O seu 
trabalho gira em torno dos limites onde a arquitetura e o design cruzam 
outras disciplinas, criando cenografia, propostas teatrais, instalações 
artísticas, intervenções urbanas, paisagens e muito mais. The ones who arrive 
é a sua estreia, que surgiu como resultado de um processo de experimentação 
de cinco anos com found footage em colaboração com Salvi Vivancos e o 
projeto Memorias Celuloides. Em 2015, criaram juntos o Laboratório Cine 
Artesanal LACA, um espaço para o desenvolvimento de diferentes processos 
de trabalho experimental em formatos analógicos. 

Pepo Devesa (1991) is an architect in training from Cartagena, Spain. 
His work revolves around the limits of where architecture and design 
meet other disciplines, creating scenography, theatrical proposals, artistic 
installations, urban interventions, landscapes and much more. The ones 
who arrive is his debut film that emerged as a result of a five-year long 
experimentation process with found footage in collaboration with Salvi Vivancos 
and Memorias Celuloides project. In 2015 together they created Laboratorio 
de Cine Artesanal LACA (Craft Film Lab), a space for developing different 
experimental work processes with analogue formats.

 

AUSONIA (1946-1961)
GIULIA CAMBA, ELISA MELONI 
2019 | ITÁLIA | EXP | 9'
ESTREIA NACIONAL / PORTUGUESE PREMIERE 

Ausonia é um lugar esquecido, parte da história de Cagliari, 
da qual não há evidências materiais. As histórias das 
pessoas deslocadas que a habitavam no período pós-guerra 
transformam-se em sugestões visuais, lembrando o modo 
como as lacunas de memória são naturalmente preenchidas 
com fantasia, que por sua vez se mistura com a realidade. 
Uma curta-metragem experimental na qual a dimensão 
íntima e o passado coletivo se misturam numa suspensão 
onírica. Ausonia é uma viagem pela história e imaginação.

Ausonia is a forgotten place, a part of Cagliari’s history of 
which no material evidence remains. The stories of the 
displaced people who inhabited it in the post-war period turn 
into visual suggestions, recalling the way in which memory 
gaps are naturally filled with fantasy, which mixes with reality. 
An experimental short film in which intimate dimension and 
collective past blend together in a dreamlike suspension. 
Ausonia is a travel across history and imagination.

BIOGRAFIA/BIOGRAPHY 
Giulia Camba (1986, Itália) é uma fotógrafa e cineasta com interesse em arte 
contemporânea, antropologia visual e documentário. Estudou Artes Visuais 
no IED (Milão), no Emily Carr Institute (Vancouver) e Antropologia Social da 
Universidade de Kent (Canterbury). A sua pesquisa concentra-se na dinâmica 
social e cultural, a relação entre identidade, lugar e memória. 

Giulia Camba (1986, Italy) is a photographer and filmmaker interested in 
contemporary art, visual anthropology and documentary. She has studied 
Visual Arts at the IED (Milan), at the Emily Carr Institute (Vancouver); and Social 
Anthropology at the University of Kent (Canterbury). Her research focuses on 
social and cultural dynamics, the relationship between identity, place and memory.

Elisa Meloni (1986, Itália) cineasta, artista visual. Nas suas curtas-metragens e 
instalações de videoarte, lida com questões relativas à experimentação visual, 
profundidade da mente humana, relação entre o ser humano e a natureza, os 
subúrbios e os chamados “non- places” [“não-lugares”]. 

Elisa Meloni (1986, Italy) filmmaker, visual artist. In her short films and video art 
installations, she deals with issues concerning visual experimentation, depth of 
the human mind, relationship between human being and nature, the suburbs and 
the so-called “non-places”.

 

TAPE LETTERS FROM 
THE WAITING ROOM
STEVEN MCINERNEY 
2020 | REINO UNIDO | EXP | 18’
ESTREIA NACIONAL / PORTUGUESE PREMIERE

Um drama existencial que explora os temas universais 
de morte e renascimento. Tape Letters from the Waiting 
Room é um filme experimental em arqueologia do cinema e 
memória magnética, uma incursão em experiências passadas. 
Oscilando entre o mundano e o metafísico, o filme é composto 
por 16 milhões de found footage do século passado. Uma 
trilha sonora original de Mark Vernon abrange uma rica 
coleção de gravações domésticas, gravações áudio de cartas, 
notas ditadas, found sounds e outras vozes perdidas.

An existential drama exploring the universal themes of 
death and rebirth. Tape Letters from the Waiting Room is an 
experiment in film archaeology and magnetic memory as it 
navigates past life experiences. Shifting in succession from 
the mundane to the metaphysical, the film is composed of 
extant 16mm found footage from the past century. An original 
soundtrack by Mark Vernon encompasses a rich collection of 
domestic tape recordings, audio letters, dictated notes, found 
sounds and other lost voices.

BIOGRAFIA/BIOGRAPHY 
Steven McInerney (nascido em Melbourne, 1983) é um artista de multimédia 
que vive em Londres. Cria trabalhos abstratos recherché, misturando 
arte sonora e composição de música eletrónica para explorar estados 
psicoespirituais e percepção alterada. McInerney é o fundador da Psyché 
Tropes, uma empresa de filmes e editora que explora as interseções 
sinestésicas entre o som e sua contrapartida visual. 

Steven McInerney (b. Melbourne, 1983) is a multimedia artist living in London. 
He creates recherché, abstract works mixing sound art and electronic music 
composition to explore psychospiritual states and altered perception. McInerney 
is the founder of Psyché Tropes, a film company and record label exploring the 
synaesthetic intersections between sound and its visual counterpart.
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TAL COMO NOS FILMES / 
JUST LIKE THE FILMS
SARA SANTOS 
2020 | PORTUGAL | DOC/EXP | 10’

“Sempre precisei de ficção para dar sentido à realidade”. 
Uma figura cinemática preenche o vazio da morte de alguém 
querido. O filme é composto inteiramente por excertos de 
filmes noir. A realizadora cinéfila mostra como as memórias 
do seu avô se confundem com as imagens dos filmes noir 
que vê diariamente. Tal como nos filmes fala sobre sobre 
perda, solidão e o amor pelo cinema.

“I always needed fiction to make sense of reality”. A cinematic 
image fills the void left by the death of a loved one. The film is 
composed entirely of clips from film noir movies. The cinephile 
director shows how her grandfather’s memory mixes with the 
flow of film noir images she sees every day. Just Like the Films 
is about loss, loneliness and the love for the movies.

BIOGRAFIA/BIOGRAPHY 
Sara Santos (1992), realizadora.
Com o mestrado em Documentário na ESMAD - Escola Superior de Media
Artes e Design (2018). Tem construído o seu olhar como diretora de
fotografia e operadora de câmara em projectos documentais: filmes e séries. 
Recentemente criou o projeto emerGENTE, um ciclo formativo onde jovens 
desenvolvem as suas ideias através do cinema e da fotografia. 

Sara Santos (1992), filmmaker.
With a master’s degree in Documentary Film from ESMAD - Escola Superior
de Media Artes e Design (2018). She has been building her gaze as a 
cinematographer and camera operator in documentary projects: films and TV
series. More recently, she created a media laboratory called emerGENTE
(emergent), where teenagers develop their thinking through the viewing and
practicing of cinema and photography.

SESSÃO COMPETITIVA / COMPETITIVE SESSION 3 
MEMÓRIA E ARQUIVO / MEMORY AND ARCHIVE  
15 OUT / OCT - 18H30 - PASSOS MANUEL - 62’ 
 

SOL NEGRO / BLACK SUN
MAUREEN FAZENDEIRO
2019 | PORTUGAL, FRANÇA | EXP | 7'

Vislumbres do eclipse solar do dia 20 de março de 2015, em 
Lisboa. Uma carta fala sobre a vida numa terra longínqua.

Glimpses of the solar eclipse of march 20, 2015 in Lisbon.  
A letter from elsewhere recounts life in a distant land.

BIOGRAFIA / BIOGRAPHY 
Maureen Fazendeiro nasceu em 1989 em França. Completou a Licenciatura em 
Letras e Artes e um Mestrado em Estudos Cinematográficos na Universidade 
Denis Diderot - Paris VII. Em 2012, integra Independencia (hoje Norte), onde 
fica encarregada de desenvolver a distribuição dos filmes e de acompanhar 
as edições de livros sobre cinema. Em 2014, acaba o seu primeiro filme, Motu 
Maeva, apresentado no FID Marseille e em vários festivais internacionais, 
museus e cinematecas, e que recebeu vários prémios. Trabalha em película e 
é membro do laboratório L’abominable em França. Trabalha desde 2016 como 
coargumentista do próximo filme de Miguel Gomes, Selvajaria, e prepara a 
sua primeira longa-metragem, As Estações.

Maureen Fazendeiro was born in France in 1989. She completed a degree in Art 
and Literature and a master’s in Cinema Studies at the Denis Diderot University 
- Paris VII. In 2012, she joined Independencia (now, Norte), where she was 
developing the distribution of films and accompanying the publishing of books 
on cinema. In 2014, she concluded her first film, Motu Maeva, screened at FID 
Marseille and various international film festivals, museums and cinematheques, 
and for which she received various awards. She works with film medium and is a 
member of L’abominable, an artist-run film laboratory based in Paris. Since 2016, 
she is working as a co-writer for Miguel Gomes’s upcoming film, Selvajaria, and 
has been preparing her first feature-length film, As Estações.

 

FACES WITHOUT VISAGE
HESAM RAHMANI 
2019 | IRÃO | ANI/DOC/EXP | 8’
ESTREIA NACIONAL / PORTUGUESE PREMIERE

Como é que um silêncio sombrio me afoga a mim e à minha 
memória? Como é que os rostos perdem a face nessa 
masmorra escura da memória?

How come a somber silence drowns me and my memory? How 
come the faces lose visage in this dark dungeon of memory?

BIOGRAFIA/BIOGRAPHY 
Hesam Rahmani é um cineasta, editor, argumentista, produtor, artista 
performático e compositor experimental iraniano. Nasceu em Teerã em 1992. 
Desde que foi forçado a deixar os seus estudos em Arquitetura por questões 
financeiras, dedica-se a tempo inteiro ao cinema e às novas mídias para seguir 
seus sonhos. Realizou Sanctus (2016), Gross Sum (2017) e MER (2018). 

Hesam Rahmani is an Iranian independent filmmaker, editor, script writer, producer, 
performance artist and experimental composer. He was born in Tehran in 1992. 
Ever since he was forced to leave his education in the field of Architecture cause of 
financial issues, he has dedicated himself full time to the cinema and new media to 
follow his dreams. He directed Sanctus (2016), Gross Sum (2017) and MER (2018). 

 

PENDANT QUE ROME BRÛLE / 
WHILE ROME BURNS
MARIE QUEINEC 
2020 | FRANÇA | DOC | 47’
ESTREIA MUNDIAL / WORLD PREMIERE

Quando conheci a Aurélie, fiquei impressionada com a dor 
de uma jovem mãe que não pode mais “fazer o que quer 
quando quer”. Dois anos depois, descobri a verdadeira 
Aurélie, divertida e cheia de luz, voltando à vida. Depois de 
dar um passo atrás, ela e seu parceiro questionam-se sobre 
o que transmitir ao filho e como os três podem encontrar 
equilíbrio juntos.

When I met Aurélie, I was struck by the pain of a young mother 
who can’t “do what she wants when she wants to” any more. 
Two years later, I discovered the true Aurélie, funny and full of 
light, coming back to life. After taking a step back, she and her 
partner are wondering what to pass on to their son and how 
the three of them can find balance together.

BIOGRAFIA/BIOGRAPHY 
Marie Queinec trabalha no departamento de imagem há 10 anos. Para além 
disso, realizou e corealizou algumas curtas-metragens. Pendant que Rome 
Brûle é o seu primeiro documentário. 

Marie Queinec has been working in the camera department for 10 years. Along 
with this, she has been directing and co-directing a few short movies. While Rome 
Burns is her first documentary. 

SESSÃO COMPETITIVA / COMPETITIVE SESSION 4 
VIDAS E LUGARES / LIVES AND PLACES  
15 OUT / OCT - 21H30 - PASSOS MANUEL - 106’ 
 

JONATHAN AGASSI SAVED MY LIFE
TOMER HEYMANN
2018 | ISRAEL | DOC | 106’
ESTREIA NACIONAL / PORTUGUESE PREMIERE

Jonathan Agassi é um pornstar gay israelense de grande 
sucesso. O realizador Tomer Heymann acompanhou-o 
durante oito anos, tanto na sua cidade natal temporária, 

em Berlim, como em Tel Aviv, com a sua mãe. Além de ator, 
Agassi participa em espetáculos pornográficos ao vivo e 
trabalha como acompanhante.

Jonathan Agassi is a highly successful Israeli gay pornstar. 
Director Tomer Heymann followed him for eight years, both in 
his temporary hometown of Berlin and back in Tel Aviv with his 
mother. Alongside his film acting, Agassi performs in live porn 
shows and works as an escort.

BIOGRAFIA / BIOGRAPHY 
Nascido em Israel em 1970, Tomer Heymann realiza documentários e séries 
desde 1997. Ganhou prémios em festivais internacionais de cinema, como 
Berlinale, Hot Docs, IDFA e LAFF. Os seus filmes foram exibidos em várias 
salas de cinema pelo mundo, tornando Heymann num dos documentaristas 
mais proeminentes da indústria. Foi galardoado com Bridge Over The Wadi 
(IDFA 2006), Paper Dolls (vencedor de 3 prémios na Berlinale 2006), I Shot My 
Love (Berlinale 2010, prémio no Hot Docs 2010), The Queen Has No Crown 
(Berlinale 2011), Who’s Gonna Love Me Now? (Prémio do Público na Berlinale 
2016) e Mr. Gaga (Prémio do Público na SXSW 2017). Tomer é professor em 
escolas de cinema em Israel e atualmente está envolvido em vários projetos 
em decurso.

Born in Israel in 1970, Tomer Heymann has been directing documentary films 
and series since 1997. He screened and won awards at international film 
festivals, such as Berlinale, Hot Docs, IDFA and LAFF. His films have been 
theatrically released around the world, making him one of the documentary film 
industry’s leading directors Cinematic and TV credits include Bridge Over The 
Wadi (IDFA 2006), Paper Dolls (winner of 3 awards at Berlinale 2006), I Shot My 
Love (Berlinale 2010, award winner at Hot Docs 2010), The Queen Has No Crown 
(Berlinale 2011), Who’s Gonna Love Me Now? (Audience Award at Berlinale 2016) 
and Mr. Gaga (Audience Award at SXSW 2017). Tomer teaches at several film 
schools in Israel, and is currently engaged in a number of ongoing projects.

SESSÃO COMPETITIVA / COMPETITIVE SESSION 5 
MEMÓRIA E ARQUIVO / MEMORY AND ARCHIVE 
16 OUT / OCT - 15H00 - PASSOS MANUEL - 73’ 
 

THE SAKO TAPES
MACHIEL VAN DEN HEUVEL
2019 | HOLANDA | DOC | 73’
ESTREIA NACIONAL / PORTUGUESE PREMIERE

Um filme sobre Sako, um indonésio excêntrico de raízes 
chinesas. Sako luta com o seu passado. Está traumatizado 
por causa do assassinato do seu pai inocente, que foi um 
dos cerca de meio milhão de alegados comunistas mortos 
no período de transição para o regime de Suharto na 
Indonésia, em 1965. Além de comunistas, vários agricultores, 
sindicalistas e chineses também foram encontrados entre 
as vítimas. Infelizmente, esse período brutal ainda é um 
tabu na Indonésia e o que torna mais doloroso para Sako é 
que, durante esse período, ele apoiou o regime responsável. 
Para quebrar o tabu e processar o seu trauma, Sako 
aventurou-se com sua câmara de vídeo e filmou pessoas 
que lhe eram próximas e conversou com elas sobre as suas 
experiências relacionadas com esse passado.

A film about Sako, an eccentric Indonesian man with Chinese 
roots. Sako is struggling with his past. He is traumatized 
because of the murder of his innocent father, who was one of 
the approximately half to a million alleged communists that 
were killed in the transition period to the Suharto regime in 
Indonesia in 1965. Besides communists, a number of farmers, 
unionists and Chinese were also among the victims. Sadly, 
this brutal period is still taboo in Indonesia and what makes 
it more painful for Sako is that during this time, he supported 
the responsible regime. To break the taboo and process 
his trauma, Sako ventured out with his camcorder and 
filmed people close to him and talked with them about their 
experiences related to this past.

BIOGRAFIA / BIOGRAPHY 
Machiel van den Heuvel iniciou sua carreira no cinema na Universidade de 
Amsterdão, onde frequentou o curso de Documentário POLDOX. Continuou a 
sua formação cinematográfica e estudou Realização de Cinema na Academia 
Real de Belas Artes de Ghent. Nos seus filmes, procura conteúdo em histórias 
e personalidades que de alguma forma reflitam a sua vida interior e também 
tenham um apelo universal. Este conteúdo possui alguns temas recorrentes 
que envolvem, em particular: a busca pelo significado na vida; questões de 
injustiça; a luta por um eu ou mundo ideal e um sentimento que pode ser 
descrito como um clima de cansaço ou tristeza pela existência do mal e do 
sofrimento no mundo.

Machiel van den Heuvel started his film career at the University of Amsterdam 
where he followed the documentary course POLDOX. He continued his film 
education and studied Film Directing’at the Royal Academy of Fine Arts in 
Ghent. In his films, he is looking for content in stories and personalities that 
somehow reflect his inner life and also have a universal appeal. This content has 
a few recurring themes which involves in particular: the search for meaning in 
life; issues of injustice; the strife for an ideal self or world and a feeling that can 
be described as a mood of weariness or sadness about the existence of evil and 
suffering in the world.

SESSÃO COMPETITIVA / COMPETITIVE SESSION 6 
VIDAS E LUGARES / LIVES AND PLACES  
16 OUT / OCT - 17H00 - PASSOS MANUEL - 62’ 
 

THE HOME WITHIN ME
SINE VADSTRUP BROOKER
2020 | DINAMARCA | DOC | 29’ 
ESTREIA NACIONAL / PORTUGUESE PREMIERE

The Home Within Me é um retrato pessoal de pai e filha 
sobre pertença emocional, genética e geográfica. O filme 
entrelaça-se entre a idílica infância da realizadora Sine 
Brooker em Samsø, uma ilha dinamarquesa, e as memórias 
do seu pai da ilha das Caraíbas, onde ele cresceu antes 
de a sua família ter de emigrar. O que começa com Sine 
a querer conhecer melhor o seu pai, transforma-se numa 
jornada a dois. Sobre raízes, sobre saudade e sonho e 
sobre a compreensão de si mesmo.

The Home Within Me is a personal father-daughter portrait 
about emotional, genetic and geographical belonging. 
The film weaves between director Sine Brooker’s idyllic 
upbringing Samsø, a Danish island, and her father’s 
memories about the Caribbean island he grew up in before 
his family had to immigrate. What starts of as Sine wanting 
go get to know her father better, turns into a joined journey 
for the two. About roots, about longing and dreaming and 
about understadning one self.

BIOGRAFIA / BIOGRAPHY 
Sine Vadstrup Brooker formou-se como diretora de fotografia na Escola 
Nacional Fim da Dinamarca em 2015 e trabalhou em vários filmes, séries e 
anúncios de televisão aclamados. The Home Within Me, um documentário 
pessoal sobre a sua herança familiar, é a estreia de Sine como realizadora.

Sine Vadstrup Brooker was educated as a cinematographer from The National 
Fim School of Denmark in 2015 and has worker on numerous acclaimed films, 
TV-series and commercials. The Home Within Me, a personal documentary short 
about her family heritage, is Sine’s debut as a director.

 

SPEAKER
BEHNAM ASADOLAHI 
2017 | IRÃO | DOC/EXP | 10’
ESTREIA NACIONAL / PORTUGUESE PREMIERE

Num balneário público, chamam, pelo altifalante, o 
proprietário de uma pick-up Nissan azul que está 
estacionada ilegalmente a bloquear a entrada das 
instalações. Porém, ninguém responde...

In a public bath they call the owner of a blue Nissan pickup 
truck that is parked illegally and has blocked the entrance to 
the facility, on the loud speaker, but no one responds…

BIOGRAFIA/BIOGRAPHY 
Behnam Asadolahi licenciou-se em Cinema na Universidade Kosar Art em 
Aradabil, no Irão. Realiza filmes desde 2009 e está envolvido na edição 
de som de mais de 30 curtas e longas-metragens, além de produções de 
televisão. Já realizou três curtas-metragens e um filme de animação. O seu 
último projeto, Speaker, já arrecadou vários prémios em festivais de cinema 
pelo mundo inteiro. 

Behnam Asadolahi is a film graduate from the Kosar Art University in Aradabil, 
Iran. He has been making films since 2009 and been mostly involved in sound 
editing for over 30 short and feature films as well as TV productions. He has 
made three short and one animation films, and Speaker is his latest work which 
has won several awards at various film festivals around the world.
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DIALOGUE WITH THE UNSEEN
VALERIO ROCCO ORLANDO 
2019 | ITÁLIA | DOC | 23'
ESTREIA NACIONAL / PORTUGUESE PREMIERE

A caminhar pelo deserto, um espírito revolucionário (Saleh 
Bakri) questiona a relação entre a humanidade e o Cosmos. 
O Dialogue with the Unseen [Diálogo com o Invisível] é 
uma jornada espiritual e uma peregrinação política à Terra 
Santa: uma série de conversas entre homens e mulheres 
palestinianos que compartilham a sua experiência com 
Deus, natureza e sociedade numa perspectiva única e 
inusitada. Através do silêncio lunar de Maktesh Ramon; 
através do olhar intenso de Dj Eisa Khalifa em Nazaré, 
enquanto o pôr do sol desce do Monte Precipício; através da 
voz da poetisa Asmaa Azaizeh nos vestígios do antigo Haifa; 
Dialogue with the Unseen explora o sentimento de pertença 
e a identidade cultural de uma comunidade que resiste.

Walking across the desert, a revolutionary spirit (Saleh 
Bakri) questions the relationship between humanity and 
the Cosmos. Dialogue with the Unseen is a spiritual journey 
and a political pilgrimage to the Holy Land: a series of 
conversations between Palestinian men and women who 
share their experience of God, nature and society from a 
unique and unusual perspective. Through the lunar silence 
of Maktesh Ramon; through Dj Eisa Khalifa’s intense gaze at 
Nazareth, as the sunset is descending from the Mount of the 
Precipice; through the voice of the poetess Asmaa Azaizeh 
on the remains of the old Haifa; Dialogue with the Unseen 
explores the sense of belonging and the cultural identity of a 
community that resists.

BIOGRAFIA/BIOGRAPHY 
Valerio Rocco Orlando (1978) é um artista italiano e professor de Dramaturgia 
e Multimédia na Academia Brera em Milão. Ao definir a arte como um 
processo de análise e conhecimento mútuo, a sua pesquisa produz um 
discurso aberto, coletivo e pessoal, estética e concetualmente, que explora a 
osmose entre instituições, museus, academia e esfera social. 

Valerio Rocco Orlando (1978) is an Italian artist and Professor of Multimedia 
Dramaturgy at Brera Academy in Milan. By defining art as a process of analysis 
and mutual knowledge, his research produces an open discourse, collective 
and personal, both aesthetically and conceptually, that explores the osmosis 
between institutions, museums, academia and the social sphere. 
 
 
 

SESSÃO COMPETITIVA / COMPETITIVE SESSION 7 
MEMÓRIA E ARQUIVO / MEMORY AND ARCHIVE  
16 OUT / OCT - 18H30 - PASSOS MANUEL - 122’ 
 

ZUMIRIKI
OSKAR ALEGRIA
2019 | ESPANHA | DOC | 122’ 
ESTREIA NACIONAL / PORTUGUESE PREMIERE

É possível viajar duas vezes rumo à mesma memória? O 
cineasta construiu uma cabana numa margem isolada 
do rio, em frente à ilha de infância, que desapareceu 
imersa na água após a construção de uma barragem. O 
objetivo era voltar àquele lugar que se tornara invisível. 
Apenas as árvores da ilha onde ele tocara permaneciam 
firmes no meio da água, como os mastros de um barco de 
brinquedo partido. O ar era o único espaço que restava, 
o único vestígio do passado a ser conquistado. Este filme 
é um diário de um náufrago nas memórias: quatro meses 
de uma experiência de Walden num paraíso perdido com 
duas galinhas, uma pequena horta e um relógio que para 
sempre às 11h36 e 23 segundos.

Is it possible to travel twice to the same memory? The 
filmmaker built a cabin on an isolated riverbank, just opposite 
his childhood island, which had disappeared under the water 
after the construction of a dam. The goal was to go back 
to that place, which had become invisible. Only the trees of 
the island where he’d played stood firm in the middle of the 
water, like the masts of a broken toy boat, so the air was the 
only space left, the only vestige of the past to be conquered. 
This film is a diary of a castaway in memories: four months of 
a Walden experience in a lost paradise with two hens, a small 
vegetable garden and a clock that stopped forever at 11.36 
and 23 seconds.

BIOGRAFIA / BIOGRAPHY 
Diretor artístico do Punto de Vista International Film Festival entre 2013 e 
2016 em Pamplona-Navarra. O seu primeiro filme, Emak Bakia Baita (a busca 
pela casa na costa basca onde Man Ray filmou o seu filme Emak Bakia) foi 
exibido nos festivais BAFICI, Edimburgh, Telluride, San Sebastián, Shangài, 
Yamagata, Yamagata, DocLisboa, San Francisco e Denver; traduzido para 16 
idiomas e ganhou 17 prémios.

Punto de Vista International Film Festival artistic director from 2013 to 2016 in 
Pamplona-Navarra. His first film Emak Bakia Baita (the search for the house 
in the Basque coast where Man Ray shot his Emak Bakia film) was shown in 
BAFICI, Edimburgh, Telluride, San Sebastian, Shangài, Yamagata, DocLisboa, San 
Francisco and Denver Film Festivals, has been translated into 16 languages and 
won 17 awards. 
 
 

SESSÃO COMPETITIVA / COMPETITIVE SESSION 8 
VIDAS E LUGARES / LIVES AND PLACES  
16 OUT / OCT - 21H30 - PASSOS MANUEL - 63’ 
 

LÁ FORA AS LARANJAS ESTÃO A 
NASCER / OUTSIDE THE ORANGES 
ARE BLOOMING
NEVENA DESIVOJEVIĆ
2019 | SÉRVIA, PORTUGAL | DOC | 20’ 

No meio das montanhas, um homem vive só numa aldeia 
defunta. Errando pela natureza enevoada, vagueando entre 
as paredes do seu escuro lar, ele aguenta a sua condição 
humana que o condena a servir o mundo que ele abandonou.

High among the mountains, a man endures alone in a 
disappearing village. Wandering through the misty nature, 
roaming between the walls of his dark house, he bewails his 
condition as a man doomed to serve the surrounding he has 
rejected.

BIOGRAFIA / BIOGRAPHY 
Nevena Desivojević - Nasceu na Sérvia. Em 2016 terminou o curso Doc 
Nomads (Lisboa, Budapeste, Bruxelas). Foi assistente de montagem do 
documentário Campo de Tiago Hespanha.

Nevena Desivojevic - Born in Serbia. In 2016 graduates at International joint 
master course Doc Nomads (Lisbon, Budapest, Brussels). Editor assistant for 
feature documentary Campo by Tiago Hespanha.

 

THE FESTIVAL
MAGNUS LYSBAKKEN 
2020 | DINAMARCA | DOC | 13’
ESTREIA NACIONAL / PORTUGUESE PREMIERE

É o mês de maio mais quente alguma vez registado. Na vila, 
as pessoas reúnem-se em cafés e tabernas. Kristine está de 
visita e passeia pelas ruas, observando os preparativos para 
o feriado nacional.

It’s the warmest May on record, and in the valley people are 
gathering around the cafés and taverns. Kristine is visiting the 
village; she roams the streets, observing the preparations for 
the national day.

BIOGRAFIA/BIOGRAPHY 
Magnus Lysbakken nasceu em Bergen em 1992. É barman e realizador, em 
Oslo. Já trabalhou em cinema e televisão como argumentista. 

Magnus Lysbakken was born in Bergen in 1992. He is a bartender  
and director, living in Oslo. He has previously worked on feature films and 
television as a screenwriter. 

 

VENCEJOS / SWIFTS
RAÚL RIEBENBAUER 
2020 | ESPANHA | DOC | 7’

Entre março e abril de 2020, quase todos ficámos em 
casa devido à pandemia do coronavírus Covid-19. Este 
confinamento, com fim incerto, revelou a muitos o valor 
incalculável de uma janela. Mas terá toda a gente uma janela?

Between March and April 2020 almost all of humanity have 
been confined to their homes due to the coronavirus Covid-19 
pandemic. This confinement, with its uncertain end, has 
revealed to many the incalculable value of a window. But, does 
everybody have one?

BIOGRAFIA/BIOGRAPHY 
Raúl Riebenbauer (Valência, Espanha, 1969) é documentarista, escritor e 
jornalista. Nos últimos anos, realizou várias curtas e uma média-metragem, 
todas documentários. Vencejos é a segunda parte da trilogia Raíz sobre as 
origens da sua família que estreou o ano passado com Yo fui Anderssen, 
vencedor de uma menção honrosa no Family Film Project 2019. Em breve, 
terminará a trilogia com a curta-metragem Carbón, agora em pré-produção.

Raúl Riebenbauer (Valencia, Spain, 1969) is a documentary filmmaker, writer and 
journalist. During the last years he has directed several short films and a midlength, 
all documentaries. Vencejos (Swifts) is the second part of the trilogy Raíz (Root) 
about his family origins, that began last year with Yo fui Anderssen (I was 
Anderssen) winner of an honorable mention in Family Film Project 2019. He will 
continue and close it with the short film Carbón, now in preproduction.  

 

CASA DE VIDRO 
FILIPE MARTINS
2018 | PORTUGAL | DOC/FIC | 23’
FORA DE COMPETIÇÃO / NON-COMPETITIVE SCREENING

Carlos (1970-2018) é um sem-abrigo viciado em crack 
e heroína. Vive no interior de um expositor de carros 
abandonado na marginal do Douro. É nessa pequena casa 
de vidro que passa a maior parte do tempo. Quando não 
está lá, o seu quotidiano divide-se entre o bairro do Aleixo 
e o parque de estacionamento de um supermercado, onde 
pede esmolas para sustentar o vício.

Carlos (1970-2018) is a homeless crack and heroin addict. 
He lives inside an abandoned car exhibitor on the edge of 
the Douro river in Porto. It is in that little house of glass that 
he spends most of his time. When he is not there, his daily 
life is divided between the neighborhood of Aleixo and the 
parking lot of a supermarket, where he asks for alms to 
sustain the addiction.

BIOGRAFIA/BIOGRAPHY 
Filipe Martins é realizador, professor na Escola Superior de Media Artes e 
Design (ESMAD) e investigador no Instituto de Filosofia da Universidade do 
Porto. A sua filmografia inclui filmes nos géneros de ficção, documentário 
e videodança, selecionados e premiados em diversos festivais de cinema. 
Codiretor e programador do festival internacional de cinema Family Film 
Project desde 2012. Doutorado em Ciências da Comunicação (UM), mestre em 
Cultura Contemporânea (UNL) e licenciado em Arte e Comunicação (ESAP). 
Escreveu e editou vários livros. A sua tese de doutoramento está publicada 
com o título Sentido Narrativo (Afrontamento, 2016). Atualmente dirige o 
mestrado em Comunicação Audiovisual da ESMAD.

Filipe Martins is a film director, professor at the School of Media Arts and Design 
(ESMAD, Porto, Portugal) and researcher at the Institute of Philosophy of the 
University of Porto, in the Research Group Aesthetics, Policy and Knowledge. His 
filmography includes films in the genres of fiction, documentary and videodance, 
selected and awarded in several film festivals. Codirector and programmer of 
the Family Film Project since 2012. PhD in Social Semiotics (UM), master’s degree 
in Contemporary Culture (UNL) and degree in Art and Communication (ESAP). 
Wrote and edited several books. His PhD thesis, entitled Sentido Narrativo 
(Narrative Sense), is published by Afrontamento (2016). He currently coordinates 
the Master´s degree in Audiovisual Communication at ESMAD.

PRÉMIOS /AWARDS
PRÉMIO FONSECA PARA A MELHOR 
LONGA-METRAGEM /
FONSECA AWARD FOR BEST FEATURE FILM

Prémio destinado ao melhor filme da competição,  
com duração superior a 50 minutos, patrocinado 
pelos Vinhos Fonseca no valor de 1000€.  
Prize for the best film of the competition with over 50 
minutes sponsored by Fonseca Wines, worth 1000€.

PRÉMIO MELHOR CURTA-METRAGEM /  
BEST SHORT FILM AWARD

Prémio destinado ao melhor filme da competição,  
com duração inferior a 50 minutos, no valor de 300€. 
Prize for the best film of the competition with less than 
50 minutes worth 300€.

Luísa Sequeira é realizadora e faz curadoria de cinema, 
trabalha em diferentes plataformas, como vídeo, filme 
e fotografia explorando as interseções do cinema e dos 
media emergentes. Estudou Ciências da Comunicação, 
tem uma especialização em Realização de Documentá-
rios e, neste momento, está a fazer um doutoramento 
em Arte dos Media. Trabalhou mais de uma década na 
RTP, coordenando e apresentando vários projetos, entre 
eles, destaca-se, o Fotograma, um magazine dedicado 
ao cinema em língua portuguesa. Desde 2010, é diretora 
artística do Shortcutz Porto e é programadora do Super 
9 Mobile Film Fest, o primeiro festival português dedica-
do a filmes realizados com mobile.

Luísa Sequeira is a film director/curator who explores 
the intersections of cinema and emerging media using 
different platforms such as video, film and photography. 
She studied Communication Sciences, specialised in 
Documentary Filmmaking, and is currently doing a PhD in 
Media Art. Sequeira has previously worked at the Portu-
guese TV channel RTP, coordinating and hosting several 
projects, including Fotograma, a magazine dedicated to 
Portuguese-language cinema. Since 2010, she has been 
artistic director for Shortcutz Porto and, in addition, a 
programmer for the Super 9 Mobile Film Fest, the first 
Portuguese festival dedicated to films made with mobile.

JÚRI / JURY

LUÍSA SEQUEIRA

Mestre em Cinema Documental pela Goldsmiths, 
University of London, com tese e filmes sobre found 
footage, memória e fotografia. Curadora de documen-
tários para festivais de cinema no Brasil e em Portugal 
e para canais de televisão no Brasil. Uma das criadoras 
do fórum Brasil Documenta e curadora do festival Doc 
no Rio, produzido pelo Doclisboa. Colabora periodica-
mente com o jornal Público, assinando artigos sobre 
cinema e imagem.

Maria Mendes holds a Master degree in Documentary Ci-
nema at Goldsmiths, University of London, with thesis and 
films on found footage, memory and photography. Besides 
being the curator of documentaries for film festivals in 
Brazil and Portugal and for television channels in Brazil, 
Mendes is also co-founder of the Brasil Documenta forum 
and curator of the Doc no Rio festival, produced by Doclis-
boa. She regularly writes articles on cinema and image in 
the Portuguese newspaper Público.

MARIA MENDES

Teresa Macrì é crítica de arte, curadora independente 
e escritora. Atualmente, vive em Roma, onde trabalha 
na área de cultura visual e ensina fenomenologia das 
artes contemporâneas na Academia de Belas Artes de 
Roma. É colaboradora do jornal Il Manifesto.

Teresa Macrì is an art critic, an independent curator and 
a writer based in Rome. She currently works in the field 
of visual culture, teaches Phenomenology of contempo-
rary arts at the Academy of Fine Arts in Rome and writes 
for the newspaper Il Manifesto.

TERESA MACRÍ
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PRIVATE 
COLLECTION
CICLO DE PERFORMANCES / 
PERFORMANCE PROGRAM

PERFORMANCES 
14 OUT / OCT - MUSEU FBAUP - PASSOS MANUEL

Neste ciclo de performances, os 
artistas são desafiados a explorar 
performativamente a partir de materiais 
de arquivo, pessoais ou não, ou de 
problematizações da memória. O 
resultado é um conjunto de propostas 
performativas nas suas valências 
expandidas (interdisciplinares, deslocações 
espaciais, deslocações temáticas). Ao 
mesmo tempo em que se problematizam 
intimidades e familiaridades, projetam-se 
possibilidades criativas que atravessam 
disciplinas e fronteiras, reforçando, dentro 
do evento-festival, a linha fina entre o real e 
o performativo.

In this cycle of performances, artists are 
challenged to explore performativity from 
archival material, personal or otherwise, or 
from memory problematizing. The result 
is a set of performative proposals in its 
expanded values (interdisciplinary, spatial 
displacements, thematic displacements). 
As the intimacies and familiarities are 
problematized, creative possibilities are 
projected crossing disciplines and borders, 
reinforcing, within the event-festival, the fine 
line between the real and the performative.

HODIERNIDADE |  
E NA ANFIBOLOGIA  
DO AGORA (MÃE)  
FLÁVIO RODRIGUES

Um círculo desenhado no chão, com tijolos. O performer 
destrói, paulatinamente, várias novas e outras possíveis 
construções, onde partículas pairam em continua 
mudança. Os olhos cerrados anotam a memória e o 
arquivo. É tempo de devir, o agora.  

A circle drawn on the floor, with bricks. The performer 
gradually destroys several new and other possible 
constructions, where particles are constantly changing. The 
closed eyes write down the memory and the archive. It is 
time to become, now.

BIOGRAFIA / BIOGRAPHY

Flávio Rodrigues nasceu em Vila Nova de Gaia (Mafamude, 1984). Atualmente 
reside no Porto (Portugal). Desde 2006 que desenvolve os seus próprios 
projetos de criação artística, interdisciplinares e de carácter experimental, 
referenciando-os como partes integrantes de uma construção paulatina 
autobiográfica. O desenho, performance, criação/manipulação de objetos, 
som, movimento e a escultura são alguns dos mediums a que recorre, 
objectivando induzir o corpo/obra em erro/camuflagem/estados abstractos 
e poéticos, como também explorar plasticidades de natureza bruta, 
orgânica e/ou crua, maioritariamente provenientes de processos de recolha/
respigação. A caminhada tem emergido como meritória base processual.

Flávio Rodrigues was born in Vila Nova de Gaia (Mafamude, 1984) and is 
currently based in Porto (Portugal). Since 2006 he has been developing his own 
artistic, interdisciplinary and experimental projects within the framework of an 
autobiographical construction. Drawing, performance, creation / manipulation 
of objects, sound, movement and sculpture are some of the mediums to which 
he resorts, aiming to induce the body / work in error / camouflage / abstract 
and poetic states, as well as to explore plastics of a raw, organic nature and / or 
raw, mostly from capture/recollection processes. The journey has emerged as a 
worthy procedural basis.

18H30 - MUSEU FBAUP - 60’

ÁLBUNS DA TERRA II  
TÂNIA DINIS

O álbum fotográfico é também testemunha e um 
depositário de histórias e memórias de uma família e  tem, 
igualmente, características e qualidades físicas como as 
fotografias. No álbum fotográfico, quase sempre, existe 
uma organização das fotografias, uma sequência, umas 
mais criativas do que outras, criando autobiografias e 
narrativas de uma vida familiar, preservando as memórias 
que lá habitam e as que já não habitam, os espaços 
vazios, as que se perderam ao longo dos anos, mas 
dando-lhes também a possibilidade de se multiplicarem. 
Álbuns da Terra II é usado aqui como suporte de memória 
e transformação, implementando colagens de imagens 
em movimento e fragmentos sonoros, num exercício de 
confrontação da imagem e/com o som.  

The photo album is a witness and a depository of stories and 
memories of a family and has physical characteristics and 
qualities such as photographs. In the photographic album, 
there is almost always an organization of the photographs, 
a sequence, some more inventive than others, creating 
autobiographies and narratives of a family life, preserving 
the memories that inhabit there and those that no longer 
inhabit - the empty spaces -; those that have been lost over 
the years, but also giving them the possibility to multiply. 
Terra II albums are used here as a support for memory and 
transformation, implementing collages of moving images and 
sound fragments, in an exercise to confront the image and / 
with the sound.

CRIAÇÃO, OBJETOS, PESQUISA /  
CREATION, OBJECTS, RESEARCH: TÂNIA DINIS 
TEXTO / TEXT: PEDRO BASTOS 
APOIO À CRIAÇÃO / SUPPORT FOR CREATION:  
TALES FREY, JORGE QUINTELA  
APOIO À PRODUÇÃO / SUPPORT FOR PRODUCTION:  
ASSOCIAÇÃO CULTURAL - TENDA DE SAIAS 
COPRODUÇÃO / CO-PRODUCTION: A OFICINA

BIOGRAFIA / BIOGRAPHY

Tânia Dinis, 1983. Mestrado em Práticas Artísticas Contemporâneas na FBAUP, 
2015. O seu trabalho atravessa diversas perspetivas e campos artísticos: da 
fotografia, da performance, do cinema e o da estética relacional, partindo de 
imagens de arquivo de família, pessoais ou anónimas, recorrendo também a 
outros registos de imagem real, numa relação tempo-imagem-memória. Em 
2013, realizou a primeira curta-metragem, Não são favas, são feijocas, premiada 
em vários festivais de cinema. Realizou também Arco da Velha (2015), Laura 
(2017) e Armindo e a Câmara Escura (2018). O seu trabalho tem sido, também, 
apresentado em exposições e performances.

Tânia Dinis, 1983. Master in Contemporary Artistic Practices at FBAUP, 2015. 
Her work crosses countless perspectives and artistic fields: photography, 
performance, cinema and relational aesthetics. She uses images from family 
archives - personal or anonymous - and other registers of real image, in a time-
image-memory interrelation.  In 2013, Dinis made her debut with the short film, 
“Não são favas, são feijocas [They are not broad beans, they are beans]” and 
collected many awards at several film festivals. She also directed Arco da Velha 
(2015), Laura (2017) and Armindo e Câmara Escura (2018). Her work has been 
showcased in exhibitions and performances.

21H30 - PASSOS MANUEL - 50’

CONCERTO / CONCERT  
ALEXANDRE SOARES 

A convite do Family Film Project, Alexandre Soares 
apresenta um concerto composto por temas musicais 
que refletem de alguma forma a carreira do músico e 
compositor. O concerto mistura músicas de arquivo 
com temas inéditos. Desde as colaborações com a 
coreógrafa Né Barros, para quem entre 1999-2017 
compôs música para catorze espetáculos, até ao 
arquivo dos sons nunca partilhados, passando por 
composições do domínio mais experimental, o programa 
constitui-se como um momento privilegiado para ouvir 
e relembrar um artista com um trabalho singular.  

At the invitation of the Family Film Project, Alexandre 
Soares presents a concert compose by musical themes 
that somehow reflect the career of the musician and 
composer. The concert mixes archival music with unreleased 
themes. From collaborations with choreographer Né 
Barros, who between 1999-2017 composed music for 
fourteen shows, to the archive of sounds never shared, 
through compositions from the most experimental 
domain, the program constitutes a privileged moment 
to listen and remember an artist with a unique work.

BIOGRAFIA / BIOGRAPHY

Cofundador do grupo GNR como compositor e guitarrista, iniciou a carreira 
discográfica em 1980. Em 1988 edita o seu único álbum a solo, Projecto 
Global. Em 1990 foi responsável pela composição musical para a peça 
Coração na Boca de Sam Shepard. Em 1993, colaborou no projeto Zero, 
com o qual gravou o álbum de apresentação. Na exposição La Imagen 
Frágil da Fundacion La Caixa Barcelona, produziu uma intervenção 
sonora na instalação Señor Estupor de Javier Dias. Foi também em 1993 
que teve a primeira ligação ao grupo Três Tristes Tigres no disco Partes 
Sensíveis, e na coletânea de temas de António Variações com Anjinho da 
Guarda. Da integração nos Três Tristes Tigres resultaram os álbuns Guia 
Espiritual, Comum e Miníma Luz. Foi considerado compositor português 
do ano de 1998 pelo Jornal Público. Compôs a música para o filme Sapatos 
Pretos de João Canijo. Foi convidado pelo Teatro Nacional S. João para 
compor a música original de Buenas Noches, Mi Amor um dispositivo 
vídeo-musical com textos de Al Berto lidos por João Reis, a levar a cena 
em Fevereiro de 1999. Levou aos palcos do CCB e Rivoli, com os Três 
Tristes Tigres, o espetáculo Ferida Consentida, baseado no livro Um beijo 
dado mais tarde, de Maria Gabriela Llansol. Desde 1999, colabora com 
a coreógrafa Né Barros, para quem compôs as músicas para Vooum, No 
Fly Zone, exo, Vaga, Dia Maior, Segundo Plano, Free Sheet, Story Case, A 
Praça, Estrangeiros, Landing, Sol Subterrâneo, Citânia. Citânia e Muros.

Co-founder of the GNR group as a composer and guitarist, Soares started 
his recording career in 1980. In 1988 he released his only solo album, 
Projecto Global. In 1990 he was responsible for the musical composition for 
the play Fool for Love by Sam Shepard. In 1993 he collaborated on the Zero 
project with which he recorded the debut album. At Fundacion La Caixa 
Barcelona’s La Imagen Frágil exhibition, he produced a sound intervention 
in the installation Señor Estupor by Javier Dias. It was also in 1993 that 
he had his first connection to the Três Tristes Tigres group on the album 
Parte Sensíveis, and in the collection of themes by António Variações with 
Anjinho da Guarda. The integration of the Três Tristes Tigres resulted in the 
albums Spiritual Guide, Common and Minima Light. He was considered a 
Portuguese composer of the year in 1998 by the portuguese newspaper 
Público. He scored Sapatos Pretos by João Canijo and was invited by the 
Teatro Nacional S. João to compose the original music of Buenas Noches, 
Mi Amor, a video-musical device with texts by Al Berto read by João Reis, 
taking place in February 1999. He took to the stages of CCB and Rivoli, with 
the Três Tristes Tigres, the show Ferida Consentida, based on the book A 
Kiss Given Later, by Maria Gabriela Llansol. Since 1999 he collaborates with 
the choreographer Né Barros, for whom she composed the songs for Vooum, 
No Fly Zone, exo, Vaga, Dia Maior, Background, Free Sheet, Story Case, A 
Praça, Estrangeiros, Landing, Sol Subterrâneo, Citânia. Citânia e Muros.
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LANÇAMENTO DA PUBLICAÇÃO /  
BOOK LAUNCH

14 OUT / OCT - FBAUP - 17H30 

MEMORY AND  
AESTHETIC EXPERIENCE 
ESSAYS ON CINEMA, MEDIA 
AND COGNITION
FILIPE MARTINS (ORG.)
O tema da memória é recorrente na reflexão 
contemporânea sobre a experiência estética. Mais do que 
um ímpeto revivalista, uma revalorização do antigo, uma 
hipervalorização do presente (e do seu arquivamento), um 
distanciamento histórico ou uma nostalgia crónica na era 
do desencantamento pós-moderno, a atual influência das 
reflexões sobre a memória nos rumos do cinema e das 
artes visuais sugere, acima de tudo, uma cumplicidade 
profunda – porventura incontornável – entre as noções 
de temporalidade e de experiência estética. A dimensão 
temporal (e o “movimento” que lhe corresponde) é 
reivindicada como ingrediente essencial para um realismo 
integral da arte e, nesse sentido, pode contribuir para um 
efeito de autenticidade estética. Mas a temporalidade 
influi na expressão artística de formas diversas: aqui 
se inscreve a dialética da vida e da morte, do imediato 
e do diferido, do atual e do virtual, da presença e da 
não-presença. As várias contribuições reunidas neste 
livro pretendem estimular e intensificar o debate sobre 
o papel da memória nas poéticas e políticas da arte 
cinematográfica e do meio audiovisual.

The topic of memory is frequent in contemporary thinking 
about art and aesthetic experience. More than a revivalist 
drive, a revaluation of the old, a hypervaluation of the present 
(and its archiving), a historical detachment or a chronic 
nostalgia in the age of postmodern disenchantment, the 
influence of reflections on memory in the course of the 
arts suggests, above all, a profound complicity – perhaps 
unavoidable – between the notions of temporality and 
aesthetic experience. The dimension of time (and the 
corresponding “movement”) is claimed as an essential 
ingredient for an integral art realism and, in this sense, 
can contribute to aesthetic authenticity. But temporality 
influences artistic expression in different ways: here are 
inscribed the dialectics of life and death, of immediate 
and deferred, of actual and virtual, of presence and non-
presence. The various contributions brought together in this 
book intend to stimulate the debate on the role of memory 
in the poetics and politics of the cinematic art and the 
audiovisual across platforms.

AUTORES / AUTHORS: JAIMIE BARON / NELSON ARAÚJO /  
LUÍS UMBELINO / FILIPE MARTINS / SUSANA NASCIMENTO DUARTE / 
DALE HUDSON E / AND PATRICIA R. ZIMMERMANN 
EDITORA / PUBLISHER: FACULDADE DE LETRAS DA UNIVERSIDADE  
DO PORTO / FACULTY OF ARTS OF THE UNIVERSITY OF PORTO 
IDIOMA / LANGUAGE: INGLÊS / ENGLISH  
COLEÇÃO / COLLECTION: ESTÉTICA, POLÍTICA E ARTES /  
AESTHETICS, POLITICS AND ARTS 
COORDENAÇÃO DA COLEÇÃO / COORDINATORS  
OF THE COLLECTION: EUGÉNIA VILELA, NÉ BARROS

MEMORY AND  
AESTHETIC 
EXPERIENCE 
ESSAYS ON CINEMA,  
MEDIA AND COGNITION

OFICINA INFANTIL/
WORKSHOP FOR CHILDREN
IMAGENS LÁ DE CASA / IMAGES FROM BACK HOME

17 OUT / OCT - 10H00 & 16H00 - COLISEU PORTO AGEAS 

LANTERNA MÁGICA / 
MAGICAL LANTERN
FORMADORAS / TUTORS 
ANA SOFIA ALBUQUERQUE E / 
AND JOANA MARTINS
10H00-12H30 | CRIANÇAS DOS 7 AOS 10 ANOS /  
CHILDREN FROM 7 TO 10 YEARS OLD 
16H00-18H30 | CRIANÇAS DOS 4 AOS 6 ANOS /  
CHILDREN FROM 4 TO 6 YEARS OLD
REQUER INSCRIÇÃO PRÉVIA ATRAVÉS DO WEBSITE /  
REQUIRES PRIOR REGISTRATION VIA THE WEBSITE

Esta atividade de formação artística convida os 
participantes a mergulhar nos universos multicolores das 
imagens que trazem de casa. Recorrendo a fotografias 
ou desenhos de janelas, vitrais, claraboias ou objetos 
coloridos, iremos criar uma placa de cores, montada 
pelos participantes, para depois de ligado o holofote 
dar espaço ao surgimento destes corpos-seres. Uma 
lanterna mágica estilhaçada pronta a ser criada e 
ocupada pelo movimento dos participantes. Neste 
espaço de composição de imagem a partir da memória, 
surgirão histórias de animais desconhecidos, corpos 
que mudam de cor e algas que cintilam no escuro.

This artistic training activity invites participants to immerse 
themselves in the multicolored universes of the images 
they bring from home. Using photographs or drawings of 
windows, stained glass, skylights or colored objects, the 
participants will create a color plate. After the spotlight is 
turned on, it will unveil the appearance of these bodies-
beings. Subsequently, a shattered magic lantern will be 
ready to be set up and occupied by the movement of 
the participants. In this space of image composition from 
memory, stories of unknown animals, bodies that change 
color and algae that sparkle in the dark will appear.

FORMADORAS / TUTORS

Ana Sofia Albuquerque frequentou em 2000 o 1.º Ano do Curso de 
Licenciatura em Dança Contemporânea, Northen School of Contemporary 
Dance (NSCD), Leeds, Inglaterra e concluiu a Licenciatura em Dança na Escola 
Superior de Dança (ESD), Lisboa, Portugal (2004-2007). Em 2008, começou a 
dar aulas de técnica de dança contemporânea e dança criativa. Ao longo do 
seu percurso trabalhou com: Catarina Gonçalves, Mariana Tengner Barros, 
Companhia Instável, Companhia de Dança de Aveiro, Victor Hugo Pontes e 
Ricardo Ambrózio. Em 2015, participou no Advanced Training Performers 
Lab Project, pela Shahar Dor Company, realizado em Paris, no MicaDanses, 
pelo coreógrafo Shahar Dor. Concluiu a Pós-Graduação em Dança 
Contemporânea, na primeira edição, 2016-2017. No mesmo ano, apresenta o 
primeiro trabalho a solo, como criação e interpretação, LaChaise, no Teatro 
Municipal do Porto, Rivoli e na Bienal de Cerveira. Em 2017, começa a dar 
aulas no Ginasiano Escola de Dança e encontra-se a frequentar o curso de 
Mestrado em Ensino da Dança na ESD, Lisboa (2019-2021).

In 2000 Ana Sofia Albuquerque attended the 1st year of the Bachelor in 
Contemporary Dance, Northen School of Contemporary Dance (NSCD), 
Leeds, England and completed a Degree in Dance at the Escola Superior 
de Dança (ESD), Lisbon, Portugal (2004-2007). In 2008 she started teaching 
contemporary dance technique and creative dance. Along the way she worked 
with: Catarina Gonçalves, Mariana Tengner Barros, Companhia Instável, 
Aveiro Dance Company, Victor Hugo Pontes and Ricardo Ambrózio. In 2015 
Albuquerque participated in the Advanced Training Performers Lab Project by 
Shahar Dor Company, held in Paris, at MicaDanses, by choreographer Shahar 
Dor. Completed the Postgraduate Diploma in Contemporary Dance, in the first 
edition, 2016-2017. In the same year, she presented her solo debut work, as 
creation and interpretation, La Chaise, at Teatro Municipal do Porto, Rivoli and 
at the Cerveira Biennial. In 2017, she starts teaching at Ginasiano Dance School 
and is currently attending the Master’s Degree in Dance Teaching at ESD, 
Lisbon (2019-2021).

Joana Martins é intérprete e criadora de teatro, e docente de expressão 
dramática. É licenciada em Teatro e Artes Performativas, pela Universidade 
de Trás-os-Montes e Alto Douro, e mestre em Teatro – especialização em 
Encenação e Interpretação – pela Escola Superior de Música e Artes do 
Espetáculo, onde desenvolveu o seu projeto de investigação La Petite 
Mort, uma cocriação com Diogo Freitas, sobre o silêncio como material 
cénico. Trabalhou com encenadores e criadores como Graeme Pulleyn, Filipe 
Crawford, Marcantónio del Carlo, Diogo Freitas, Filipe Gouveia e Joana Pupo.

Teacher of dramatic expression, Joana Martins is an interpreter and theatre 
creator. She has a degree in Theater and Performing Arts, from the University 
of Trás-os-Montes and Alto Douro, and a Master in Theater from the Escola 
Superior de Música e Artes do Espetáculo where she majored in Staging and 
Interpretation and developed her research project La Petite Mort, a co-creation 
with Diogo Freitas, on silence as scenic material. She worked with stage 
directors and creators such as Graeme Pulleyn, Filipe Crawford, Marcantónio 
del Carlo, Diogo Freitas, Filipe Gouveia and Joana Pupo. 

A SEGUIR / NEXT... 

DATAS A ANUNCIAR / DATES TO BE ANNOUNCED

ROY ANDERSSON
EXTENSÃO DA RETROSPECTIVA DEDICADA  
AO REALIZADOR EM PARCERIA COM A CINEMATECA 
PORTUGUESA E ALAMBIQUE FILMES / 
IN PARTNERSHIP WITH CINEMATECA PORTUGUESA  
AND ALAMBIQUE FILMES, EXTENSION OF  
THE RETROSPECTIVE DEDICATED TO THE DIRECTOR

Roy Andersson nasceu em 1943 em Gotemburgo, na 
Suécia. Em 1969, licenciou-se na Escola de Cinema 
Sueca. A sua primeira longa-metragem, A Swedish 
Love Story, foi galardoada com quatro prémios no 
Festival de Cinema de Berlim em 1970. Em 1976, Giliap, 
o seu segundo filme, foi apresentado na Quinzena dos 
Realizadores em Cannes. Em 1975, iniciou uma carreira 
pioneira como realizador de anúncios publicitários e 
arrecadou oito Gold Lions em Cannes. Em 1981, fundou o 
Studio 24, em Estocolmo, de modo a poder criar e fazer 
filmes livremente; o que lhe permitiu desenvolver um 
estilo próprio único. O cineasta arrecadou os principais 
prémios em Clermont-Ferrand com as duas curtas-
metragens After Something Happened (1987) e World of 
Glory (1991) e, em 2000, conquistou o Prémio Especial 
do Júri de Cannes com Songs from the Second Floor, 
realizado no seu estúdio. Depois do primeiro volume da 
trilogia The Living Trilogy, Songs from the Second Floor, 
seguiu-se, em 2007, You, The Living [Tu, Que Vives], que 
também foi apresentado em Cannes. As suas obras 
cimentaram um estilo próprio caracterizado por planos 
estáticos, meticulosamente concebidos como quadros 
vivos. Em 2009, Roy Andersson foi distinguido com uma 
exposição no Museu de Arte Moderna de Nova Iorque, 
apresentando não apenas a obra cinematográfica, mas 
também os vários anúncios publicitários. A Pigeon Sat 
on a Branch Reflecting on Existence [Um Pombo Pousou 
num Ramo a Reflectir na Existência] é o último capítulo 
da trilogia The Living, cuja produção durou 15 anos.

Roy Andersson was born in 1943 in Gothenburg, Sweden. 
In 1969, he graduated from the Swedish Film School, and 
his first feature, A Swedish Love Story, won four prizes at 
the Berlin Film Festival in 1970. Giliap, his second film, was 
presented at the Directors’ Fortnight at Cannes in 1976. 
In 1975, he started a pioneering career as a commercials 
director, earning a total of eight Golden Lions at Cannes. 
In 1981, he founded Studio 24 in Stockholm in order to 
freely produce and make his films. This is also where he 
developed his unique filmmaking style. After Something 
Happened (1987) and World of Glory (1991), two shorts 
that earned the most prestigious awards (a.o. Clermont-
Ferrand), he shot Songs from the Second Floor in his 
studio and won the Special Jury Prize at the 2000 Cannes 
Film Festival. As the first chapter in The Living Trilogy, 
Songs from the Second Floor was followed in 2007 by 
You, The Living, which was also screened in Cannes. 
The films cemented his personal style characterized by 
stationary shots and meticulously conceived tableaux, 
absurdist comedy as well and an essential humanity. In 
2009, Roy Andersson was distinguished by an exhibition 
at The Museum of Modern Art, New York, presenting not 
only his integral filmmaking oeuvre but also several of 
his commercials. A Pigeon Sat on a Branch Reflecting on 
Existence, his 5th feature film, is the final chapter in the 
The Living Trilogy, which has been 15 years in the making.

PROCURAM-SE  
FILMES  
CASEIROS /
HOMEMADE 
FILMS WANTED

O Family Film Project aceita, em permanência, 
filmes ou filmagens caseiras, através de um 
open call paralelo à competição do festival.

•	 Os filmes e materiais recebidos serão objeto 
de acervo, podendo ser posteriormente 
trabalhados por cineastas, editores e 
músicos convidados.  
Os resultados poderão ser apresentados 
na forma de filmes-concertos, sessões de 
cinema ou instalações no âmbito do Family 
Film Project.

•	 Os filmes podem ser enviados já editados ou 
em bruto, com duração máxima de 4 horas.

•	 Os autores devem informar se os filmes 
enviados constituem já obras finalizadas 
ou se pretendem que os materiais sejam 
editados por terceiros ou pelos próprios.

•	 Este open call permanente não deve ser 
confundido com o open call anual destinado 
às sessões competitivas do programa oficial 
do festival.

The Family Film Project permanently accepts 
home movies or filming through an open call 
parallel to the festival’s competition.

	• The films and materials received will be 
the subject of a collection, which can be 
subsequently worked on by filmmakers, editors 
and invited musicians. The results may be 
presented in the form of film-concerts, cinema 
sessions or installations within the scope of the 
Family Film Project.

	• Films can be sent already edited or raw, with a 
maximum duration of 4 hours.

	• Authors should inform if the films sent are 
already finished works or if they want the 
materials to be edited by third parties or by 
themselves.

	• This permanent open call should not be confused 
with the annual open call for competitive 
sessions on the official festival program.

ACEITAM-SE TODOS OS 
FORMATOS, INCLUINDO 
SUPER 8 E VHS / 
ALL FORMATS ARE  
ACCEPTED, INCLUDING 
SUPER 8 AND VHS
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familyfilmproject.com
facebook.com/familyfilmprojectff
instagram.com/familyfilmproject

PRODUÇÃO / PRODUCTION ESTRUTURA FINANCIADA POR / STRUCTURE SUPPORTED BY ESTRUTURA RESIDENTE EM / 
STRUCTURE RESIDING IN

CO-PRODUÇÃO / 
CO-PRODUCTION

PRÉMIO LONGA-METRAGEM / 
FEATURE FILM AWARD

PARCERIAS / PARTNERSHIPS

APOIO À DIVULGAÇÃO / MEDIA PARTNERS

APOIOS / SUPPORT

Ibis Porto Centro 
Mercado do Bolhão


