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“Ao verme 

que primeiro roeu 

as frias carnes do meu cadáver

 dedico 

com saudosa lembrança 

estas 

Memórias Póstumas.”



Brás Cubas, 1881

Publicado em 1881 e considerado um dos mais notáveis romances do maior escritor brasileiro do século XIX, Memórias Póstumas de Brás Cubas chega agora às telas sob direção de André Klotzel. 

Em rigorosa reconstituição de época, Memórias Póstumas narra a história de Brás Cubas, homem comum que volta do túmulo para revisitar sua vida. E é sob a forma de um fantasma sarcástico e bem-humorado que ele revive, observa, interfere e analisa seus atos em impiedosa autocrítica. 

Fiel ao humor, ironia, leveza e também à liberdade do texto machadiano, Memórias Póstumas tem como pano de fundo os cenários por onde circulava a elite carioca no final do século XIX e também os fatos mais marcantes da história do país.   

Memórias Póstumas traz Reginaldo Faria em duplo papel - ele é Brás Cubas na maturidade e também o seu fantasma - enquanto Petrônio Gontijo vive Brás Cubas quando jovem. Integram o elenco Viétia Rocha (Virgília), Otávio Müller (Lôbo Neves), Stepan Nercessian (Bento Cubas), Walmor Chagas (Doutor Villaça), Marcos Caruso (Quincas Borba), Débora Duboc (Dona Eusébia) e Nilda Spencer (Dona Plácida). Sonia Braga, atriz convidada, interpreta Marcela, o primeiro amor de Brás Cubas. 

André Klotzel acumulou as funções de diretor, produtor, roteirista e montador do filme, que teve Mônica Schmiedt como produtora executiva e Patrick Leblanc como produtor delegado. O filme tem diálogos de José Roberto Torero, direção de fotografia de Pedro Farkas, direção de arte de Adrian Cooper, cenografia de Roberto Mainieri e figurinos de Marjorie Gueller. 
As filmagens foram iniciadas em outubro de 1998, depois de oito meses de preparação, e se desenrolaram ao longo de 12 semanas, com locações em Salvador, Rio de Janeiro, São Paulo e Coimbra em Portugal.
Uma realização da Cinematográfica Superfilmes, em co-produção com a Lusa Filmes/Cinemate (Portugal), TV Cultura e Consórcio Europa. Representou o Brasil no Festival de Berlim de 2001, na seção Panorama.  
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Sinopse

Após sua morte em 1869, Brás Cubas (Reginaldo Faria / Petrônio Gontijo), disposto a se distrair um pouco na eternidade, decide narrar suas memórias e revisitar os fatos mais marcantes de sua vida. E adverte: "A franqueza é a primeira virtude de um defunto". 

É com desconcertante sinceridade que Brás Cubas relembra sua infância, juventude, incidentes familiares e personagens marcantes, como o amigo Quincas Borba (Marcos Caruso), que passa de mendigo a milionário. Discorre ainda sobre sua formação acadêmica em Portugal e o discutível privilégio de nunca ter precisado trabalhar. 

Com a mesma franqueza, Brás Cubas convida o espectador a testemunhar sua tumultuada vida amorosa. Lembra o primeiro amor, a cortesã espanhola Marcela (Sonia Braga) que amou-o por "15 meses e 11 contos de réis". O segundo, a jovem Eugênia (Milena Toscano), que “apesar de ser bonita era coxa”. E sua grande paixão, Virgília (Viétia Rocha), que acaba trocando-o pelo bem-sucedido político Lobo Neves (Otávio Müller).

Abordando o cotidiano ou acontecimentos nacionais, na vida ou na morte, Brás Cubas alterna ironia e amargura, melancolia e bom-humor sem perder a leveza. Em qualquer estado de espírito, ele nos surpreende pela irreverência e devastadora lucidez.       
André Klotzel - Diretor, produtor, roteirista e montador 
André Klotzel soma em seu currículo as atividades de diretor, produtor, roteirista de longas, médias e curtas-metragens.  

Durante o curso de cinema na Escola de Comunicações e Artes da USP (ECA) dirigiu vários curtas em 16 mm: Eva, Os Deuses da Era Moderna e Os Gaviões, sobre a torcida organizada no futebol. Técnico de várias produções da Boca do Lixo, foi assistente de produção em Exorcismo Negro, de José Mojica Marins, e de direção em A Estrada da Vida, de Nelson Pereira dos Santos.  
 Em 1986, dirigiu seu primeiro longa, A Marvada Carne, deliciosa fábula pós-caipira  que arrebatou os principais prêmios no Festival de Gramado e participou de mais de vinte festivais internacionais, entre os quais a Semana da Crítica de Cannes. O filme foi visto por mais de 1 milhão e 200 mil espectadores em salas de cinema do Brasil e vendido para 15 países.   

Em seu segundo longa, Capitalismo Selvagem (1994), André Klotzel abordou com humor cáustico as muitas contradições do país. 

Convidado em 1996 pela Prefeitura de Santos para dirigir um institucional sobre a cidade, subverteu o gênero com Brevíssima História das Gentes de Santos, que concilia rigor histórico, ousadia criativa e muito humor. 

Em 1983, fundou a Cinematográfica Superfilmes, uma das principais produtoras do cinema independente paulista da atualidade. 

Entrevista com André Klotzel

Como surgiu a idéia de filmar Memórias Póstumas?

Há muitos anos eu me cobrava reler clássicos brasileiros sem o peso do dever de casa que a tarefa representava nos tempos de escola. Assim, voltei a Brás Cubas. Eu guardava a impressão de um livro interessante, mas de leitura difícil. No entanto, fiquei maravilhado com a modernidade do texto e pensei em fazer uma adaptação para o cinema. Para não perder o frescor do impacto, escrevi a primeira versão do roteiro imediatamente após a primeira leitura (meados de 1996). Registrei o projeto e o inscrevi na Lei do Audiovisual.  Acabei relendo Memórias Póstumas de Brás Cubas umas 15 vezes. Li também as obras completas de Machado e tudo que encontrei sobre ele e sobre a época em que viveu. Me deixei impregnar por Machado e pelo seu entorno. Foi uma delícia. Começamos a filmar em outubro de 98. 

O que mais o fascinou na leitura de Memórias Póstumas de Brás Cubas? 

O ceticismo do narrador - em relação a si mesmo, à narrativa, à própria história.  O defunto/autor narra conversando com o leitor, pula trechos, mantém imperfeições, faz devaneios e depois critica os próprios devaneios. As constantes rupturas, repletas de dualismos e ambigüidades, a utilização de um português extremamente clássico, combinado com uma composição pouco ortodoxa, formam um todo surpreendentemente linear. Machado de Assis ironiza o tempo todo a própria forma narrativa, e isso em um tom completamente dissimulado, sem alarido, como se não quisesse nada, colocando em questão a própria credibilidade do personagem. É cobra que  morde o próprio rabo. O que pode ser mais moderno do que isso?

A síntese e precisão do texto machadiano são consideradas um empecilho para as adaptações cinematográficas. Como você lidou com a questão da fidelidade ao livro? 

Durante todo o tempo em que estive empenhado em levar Memórias Póstumas para o cinema, o que mais ouvi foi a pergunta "é uma adaptação fiel à obra?" Hitchcock dizia que só se faz um grande filme a partir de uma obra medíocre. Uma blague, sem dúvida, mas que tem lá a sua razão quando se refere a filmes que utilizam apenas o enredo ou uma passagem livremente modificada da obra literária, a ponto de muitas vezes não se reconhecer o original. Mas há outras adaptações. Vidas Secas de Nelson Pereira dos Santos é melhor do que o livro de Graciliano Ramos? E o Macunaíma de Joaquim Pedro em relação a Mário de Andrade? Nestes e em outros casos, filme e livro desempenham seu próprio papel. Diferem entre si pela natureza do objeto. Este ponto de partida é fundamental para uma aproximação mais "livre" do texto. 

Como você foi driblando as dificuldades da adaptação? 

Diz-se que Machado de Assis é de difícil adaptação para o cinema, principalmente porque as palavras estão de tal forma integradas à narrativa e à ação, e a dramaturgia tão vinculada à palavra, que se torna difícil achar uma brecha para a adaptação. Eu sabia que esta brecha deveria vir pelo verbal, sobretudo porque Machado divide a narrativa em capítulos curtos, quase esquetes. Esta procura me remeteu ao média Brevíssima História das Gentes de Santos, fortemente verbal mas que também buscava uma narrativa irônica e sobretudo a síntese entre texto e imagem, com roteiro de Torero.  

E como foi a parceria com José Roberto Torero?  

Apesar de nos conhecermos há muitos anos, nunca conversamos sobre Machado de Assis. Quando falei com Torero sobre Memórias Póstumas, senti que ele ficou meio reticente, não entendi a reação, e ele explicou: "André, foi aí que tudo começou". E me disse que já tinha lido o livro 8, 10 vezes. Talvez o maior desafio do Torero tenha sido a narração do "fantasma", que conduz a história. Esta narração não podia ser nem excessivamente prolixa e erudita, nem tampouco simplista. Queríamos um texto "machadiano", mas não literário. Com as imagens prontas, a narração acabou reescrita e regravada pelo Reginaldo várias vezes, até chegarmos ao ponto que buscávamos. Durante o trabalho, brinquei que eu ficaria encarregado da melancolia e ele da galhofa (risos). Acho que deu certo. 

De que forma você trabalhou em imagens as diversas características do texto - elegância do estilo, simplicidade e objetividade? 

Alguns princípios do romance ajudaram a definir idéias adotadas nas filmagens. Me parecia  fundamental a leveza do Machado, sua maneira pouco enfática de dizer as coisas, o tom quase prosaico, mas de extrema elegância do romance. Procuramos fazer o mesmo: os enquadramentos de câmera deveriam ser bem compostos mas simples, sem ângulos muito altos ou baixos, sem planos com movimentos rebuscados, combinados a uma leveza fotográfica conseguida com um contraste baixo das imagens, que deixasse tudo bem visível e claro. Os cenários não deveriam exagerar na qualificação. Para manter esta elegância sóbria, eliminamos tudo que pudesse parecer supérfluo e nos detivemos no essencial - como o texto de Machado. Em relação aos atores, a orientação era não realçar nada. Eu queria um tom discreto mas elegante - do começo ao fim. 

Depois de tanto tempo de "convivência", que avaliação você faz de Brás Cubas no panorama da literatura brasileira? 

Minha visão sofreu várias mudanças ao longo do tempo, mas no meio do caminho me ocorreu que Brás Cubas seria uma espécie de pré-Macunaíma, um precursor do "herói sem nenhum caráter" que de certa forma percorre a saga do brasileiro indolente, parasitário. Brás Cubas, como um defunto/autor, é um personagem “fantástico”, como Macunaíma. O estilo do livro, tão pouco ortodoxo para a época, me pareceu pré-modernista. Em seu tempo, Machado era considerado universalista em excesso e foi muito atacado por sua aparente falta de nacionalismo. À distância percebe-se como ele criticava a elite da sociedade brasileira escravagista e uma das mais atrasadas do mundo. Esses paradoxos me levaram a pensar que o Brasil de hoje tem tudo a ver com o país daquela época. Vejo no Rio de Machado um paralelo com o país de hoje. Na sua época, D. Pedro era valorizado como um homem letrado, culto, que falava várias línguas. Acho que vivemos, de alguma forma, uma atmosfera de segundo reinado. A elite do país, europeizada ou americanizada, continua comportando-se como a elite terceiromundista daqueles tempos. De forma sutil, acho que esta situação está representada no filme. 
E como você avalia o personagem? 
Brás Cubas não chega a ser um símbolo, mas a encarnação de um certo espírito de elite do terceiro mundo, um homem que desperdiça a sua vida. Roberto Schwarcz escreveu que Brás Cubas "combinava uma extrema elegância com uma descompostura elementar". Um verniz revestindo uma total falta de conteúdo. Mas há uma forte ambigüidade neste retrato: quando ele reconhece a inutilidade que foi a sua vida, redime-se? O personagem, que foi tão passivo em vida, torna-se crítico, reflexivo, e até mais ativo depois de morto. Embora o texto seja leve, Brás fala o tempo todo da morte. Há sempre um duplo sentido em suas falas. No final, a consciência da mediocridade tem um aspecto melancólico, amargurado. E a ironia de Machado é simplesmente genial.  

Reginaldo Faria é um ator mais ligado a filmes de ação, comédias urbanas, é uma escolha surpreendente para um papel clássico. Você "viu" o ator durante a leitura? 

Quando li o livro, não vi o personagem e fiquei muito tempo na dúvida. Na verdade, nunca sei direito como se escolhe um ator. É uma decisão intuitiva - não tem método, ciência - é quase como escolher uma namorada. Sempre achei Reginaldo um grande ator, mas talvez o tenha escolhido por seu olhar. Eu queria alguém que lembrasse um cidadão carioca pragmático, e que não parecesse um  intelectual erudito às voltas com questões filosóficas. Achei que ele poderia criar uma dualidade interessante: um sedutor com traquejo social que piscasse o olho para o público buscando a sua cumplicidade. Um bon-vivant. Além dessas características, Reginaldo é um ator de cinema, formado pelo cinema, assim como a Sonia Braga, o que é garantia de que você tem um ator que está exercendo sua ocupação principal. E isso é muito estimulante.  

Como foi resolvida a representação do delírio pré-morte? 

Esse delírio foi uma incógnita durante muito tempo. Eu não queria uma cena spielberguiana, com grandes efeitos, mas algo que não se levasse muito a sério, no espírito circense. De repente veio o estalo: aquela alucinação deveria ter a estética do Méliès e sua época, que afinal de contas também era bem circense e em certa medida contemporâneo de Machado de Assis. E realizar esse delírio numa linguagem que cita os primórdios do cinema foi um enorme prazer.  

Reginaldo Faria / Brás Cubas e seu fantasma

Sua primeira paixão artística foi o violão clássico, mas Reginaldo Faria acabou entrando para o cinema através do irmão Roberto Faria. Estreou na chanchada No Mundo da Lua, em 1958. Em sua carreira de ator desenvolveu sólida parceria com o irmão, revelando desempenhos marcantes em filmes como Cidade Ameaçada e Assalto ao Trem Pagador.  Em 1968, estreou na direção em Os Paqueras, divertida comédia de costumes carioca. Entre seus filmes mais importantes destacam-se Lúcio Flávio, Passageiro da Agonia, de Hector Babenco (prêmio de melhor ator em Gramado) e Prá Frente Brasil, de Roberto Farias. Por A menina do lado, de Alberto Salvá, foi novamente premiado como melhor ator em Gramado (1987). Desenvolveu também intensa carreira na TV. Em Memórias Póstumas, intepreta pela primeira vez, em mais de 40 anos de carreira, um personagem de época. 

Alguns filmes: Ator: No Mundo da Lua (1958), Agüenta o Rojão (1958), Cidade Ameaçada (1959), Assalto ao Trem Pagador (1962), Porto das Caixas (1962), O Beijo (1963), Selva Trágica (1964), Toda Donzela Tem um Pai que é uma Fera (1966), Roberto Carlos em Ritmo de Aventura (1967), Lance Maior (1968), Lúcio Flávio, o Passageiro da Agonia (1977), Parceiros da Aventura (1979), Prá frente Brasil (1981), Com Licença Eu Vou à Luta (1985), A Menina do Lado (1985), Lili, a Estrela do Crime (1987/88)

Diretor/ator: Os Paqueras (1968), Prá Quem Fica Tchau (1971), Os Machões (1973), Quem tem Medo do Lobisomem (1974), O Flagrante (1975), Barra Pesada (1977), Agüenta Coração (1983). 

Entrevista com Reginaldo Faria

Em sua carreira como ator, você sempre esteve mais associado a papéis de galã de comédias ou de vilão da sociedade contemporânea. Como recebeu o convite para interpretar não um, mas dois papéis de um texto clássico?

Com um grande susto. Foi uma surpresa totalmente inesperada. André me ligou dizendo que gostaria que eu fizesse Brás Cubas e me enviou o roteiro. Li e fiquei apavorado. O texto era muito longo e muito difícil - durante as filmagens, o texto foi diminuindo. Fiquei tão assustado que inventei uma história de que a Globo estava me escalando para uma novela. André continuava insistindo e eu continuava fugindo. Até que um mês depois, ele ligou novamente, e com aquele jeito bem calmo, voltou a fazer o convite. Desta vez aceitei - mas ainda muito assustado. 

Por que tanto medo?   

Meus temores tinham várias causas. A maior dificuldade do texto estava na sutileza de cada frase, de cada palavra. Além disso, eu tinha medo de representar para a câmera. Eu não tinha antagonista, não tinha com quem trocar, e deveria ser ao mesmo tempo fantasma e o autor do texto, e ainda espectador de mim mesmo. Não era uma tarefa fácil nem simples. Senti necessidade de  buscar uma lógica em toda a ironia que perpassa o texto. Brás Cubas é um personagem muito vago, muito solto e, acima de tudo,  tremendamente irônico. O fato de contar sua história para uma platéia que não responde me deixava profundamente inseguro. Mantidas as devidas proporções, é como gravar um comercial, no qual você tem que dialogar com quem não vê, com quem não responde. 

De que forma André Klotzel conduziu a preparação para o personagem?  

Nos detivemos muito na época em que Brás Cubas viveu: um mundo sem telefone, sem televisão, sem pressa. Naquelas circunstâncias, a relação com o tempo e com o espaço era bem diferente da que temos hoje. O corpo também se expressava de outra forma, bem mais contida. Aos poucos, fui percebendo tudo isso. Ou seja, além da preocupação em representar Brás Cubas, também era importante passar a sua época, o seu mundo. E André foi muito cauteloso neste sentido. Quando as filmagens começaram, eu me sentia mais preparado, mais ainda cheio de medo.

Qual foi então o método para chegar a Brás Cubas? 

Tinha lido Machado de Assis na escola, mas me lembrava muito pouco. Antes de começarmos o filme, André realizou um intenso workshop com todo o elenco. Passamos a ler Machado com outros olhos, estudamos também a história, costumes e comportamentos da época. Li textos excelentes, como o de Roberto Schwarcz, que nos apontou aspectos muito interessantes da trajetória de Brás. Com esses elementos, a construção do personagem foi se tornando mais natural, mais fluente, apesar da enorme complexidade do personagem. 

Como você define essa complexidade?  

O maior desafio era transmitir, com nuances, passagens da ironia para a amargura, e também dosar o humor. Acho que o livro, além de apresentar vários lados de Brás Cubas, também revela muito da trajetória e dificuldades do próprio Machado, de sua própria amargura por ter sido tão criticado e incompreendido. Sem falar nas dificuldades que sofreu por ser mulato. Sinto que Machado, com ironia e sutileza, dava uma resposta aos contemporâneos que o discriminavam, estabelecendo a verdadeira dimensão do homem, colocando-o no centro do universo, como se dissesse, com seu distanciamento "a gente não é nada, e mesmo assim, tem tanta gente pretensiosa por aí". 

Você diria que foi o papel mais difícil de sua carreira? 

Interpretar Brás Cubas foi uma luta interior incrível. Nunca tinha passado por nada semelhante. Acredito que minha característica de representação sempre tenha ocorrido pela força da presença física, pelo temperamento, como no caso de Lúcio Flávio. De repente, me vejo interpretando não só um papel mas dois, sendo que um era um fantasma, em um filme de época e em trama de grande complexidade. E eu nunca tinha feito um filme de época, nem entrado num salão do século XIX. Acho até que, como ator de cinema, nunca tinha colocado uma gravata, só na TV. Somente depois de ter filmado Memórias Póstumas, participei de uma novela de época, A Força de um Desejo. 

Olhando em retrospectiva, qual foi o maior desafio da sua interpretação?  

Sem dúvida, foi encontrar o tom do personagem. Com tanto texto, o filme poderia ficar maçante, mas acho que André conseguiu o mais difícil: atingir a alma da obra e passar para a tela uma extrema leveza. Quando assisti ao filme pela primeira vez fiquei boquiaberto pelo talento com que André conseguiu criar as situações mais absurdas e transmiti-las como se fossem verdadeiras. Como diz o texto do Roberto Schwarcz, "Machado desconsidera o homem comum, sacrifica o eterno e desacata a religião e cria absurdos como se fossem verdade." De certa forma, foi isso que André fez. 

E qual a sua visão de Brás Cubas? 

Ele existe em vários níveis, às vezes está na ação, em outras apresenta isenção, distanciamento. É um fantasma distanciado mas presente, e seu texto revela muita ironia. Tentei fazer o Brás mais simples e mais natural que consegui. Apesar de ser um personagem  do século passado, ele tem um aspecto contemporâneo e diz muitas verdades que estão por aí. Ele é um fantasma de extrema lucidez - quando zomba do diploma que recebeu, de como conta ter vivido às custas do pai, do seu jeito de ir vivendo. Apesar do medo inicial, tive um imenso prazer em representá-lo, fiquei muito satisfeito com o resultado, mas continuo sem entender meu personagem. Mas aí acho que não tem jeito: Machado é como Dostoievski. Deve ser lido todos os dias. 

E como você se sentiu voltando ao cinema, do qual estava afastado há tantos anos? 

Estava há 12, 13 anos sem fazer cinema. Meu último filme como ator tinha sido Lili, A  Estrela do Crime. Esse afastamento se deveu às condições de se fazer cinema no Brasil, desde o fim da Embrafilme. Vejo a retomada como esforço de alguns, mas ainda não se pode falar de uma indústria de cinema nacional a todo vapor. Eu estava com muita saudade de voltar ao cinema. Depois de Memórias Póstumas fiz mais um filme, O Filho Predileto, de Walter Lima Jr. Entre meus planos, está a volta à direção, com a história sobre Leonardo Pareja. Apesar das dificuldades, é ótimo fazer cinema. 

Petrônio Gontijo / Brás jovem

Nascido em Varginha, Minas Gerais, Petrônio Gontijo é formado em Artes Cênicas pela UNICAMP. Estreou no teatro há dez anos com Dois Perdidos Numa Noite Suja, ao lado de Marco Ricca, e direção de Emilio de Biasi, que lhe rendeu o prêmio de melhor ator pela APCA. Em São Paulo, atuou também em Algo em comum, com direção de Márcio Aurélio, Caixa 2, de Juca de Oliveira, Últimas Luas, ao lado de Antônio Fagundes, Dia das Mães, com direção de Paulo Autran. Abelardo e Heloísa, com direção de Moacir Góes, foi sua única peça exibida no Rio de Janeiro. Atuou em novelas da Globo (Salomé, Olho nos Olhos, Pátria Minha) e integra o Núcleo de TV de São Paulo. Participou das novelas Razão de Viver e Ossos do Barão (SBT), Serras Azuis (Bandeirantes) e Vidas Cruzadas (Record). Depois de uma pequena participação em Cronicamente Inviável, de Sérgio Bianchi, considera Memórias Póstumas sua estréia no cinema. 

Entrevista com Petrônio Gontijo

Como surgiu o convite para interpretar Brás Cubas?  

Eu estava terminando a novela Serras Azuis e em plena carreira da peça Caixa 2, quando recebi um telefonema para fazer um teste para interpretar Brás Cubas. Dias depois, outro telefonema: era o André, já me chamando de Brás e me convocando para começar a leitura do roteiro. Eu tinha que escolher entre a peça e o filme - e optei pelo filme. Sou fã de Machado de Assis, conhecia o livro, e sou apaixonado por cinema desde os cinco anos, quando assisti em Varginha, cidade em que nasci, O Dólar Furado, quando Giuliano Gemma usava o pseudônimo de Montgomery Wood. Não perdia um filme, matava aula de inglês para ir ao cinema, sempre quis fazer cinema, que demorou a acontecer por causa do teatro. Quando André me chamou, decidi que tinha chegado a hora - ainda mais para fazer Memórias Póstumas, e com o Klotzel, de quem eu já tinha visto A Marvada Carne.

Como foi a adaptação ao cinema? 

Tive que me adaptar a três linguagens diferentes - ao cinema, a Machado, e ao André. Apesar de ter feito algumas novelas de época, como Ossos do Barão e Salomé, sentia a interpretação de Brás como um enorme desafio que me ocupava a cabeça 24 horas por dia. Além da origem literária e do roteiro muito forte, o filme tinha uma forma muito peculiar de apresentar os personagens - na verdade, éramos nós que nos apresentávamos. Na primeira semana, pirei. Me trancava no quarto do hotel para encontrar o que o André propunha e que era, na verdade muito simples, e por isso tão difícil: agir o menos possível. O impacto inicial foi tremendo, mas fui ajudado pelo André, Reginaldo e Stepan, que estiveram o tempo todo ao meu lado. Stepan me dizia, "cinema é como fotografar a alma 24 vezes por segundo". 
Brás Cubas jovem é um personagem muito especial pelo seu temperamento e pelo seu aparente não envolvimento com a situações. Qual o maior desafio desta interpretação? 

A maior dificuldade foi encontrar o tônus do personagem. Não se tratava nem de uma caracterização, mas de buscar o equilíbrio para um personagem essencialmente ambíguo. Como existe o fantasma que volta para tentar perceber uma vida que não foi percebida quando vivida, era como tentar fazer um personagem que não estava acontecendo. Sem falar que, para mim, a técnica de cinema era muito nova. Havia dias em que se filmava apenas um olhar. E o ator tem que estar muito ligado, e, principalmente, a seqüência emocional dos planos, ainda por cima quando se  interpreta uma vida, dos 17 aos quase 50 anos. 

Como você vê o personagem Brás Cubas?   

Como personagem de uma época que de certa forma assinala a transição do romantismo para o realismo. Acho que tentei imprimir um tom romântico, mais lírico, mais byroniano, mesmo que estas características estivessem em baixa na Europa na época do personagem. Mas o Brasil sempre imita "o primeiro mundo" com um certo atraso. Tentei também ser contemplativo, viver como quem não percebe a vida. O Brás que interpreto age pouco, pouquíssimo. Ele é muito passivo, e acaba sendo levado por tudo, pelas mulheres, pelas circunstâncias, só que com muita pose, bem típico da elite ociosa brasileira. Ele não põe "a mão na massa". Achei genial a sua tentativa de fazer o emplastro para curar a dor: no final da vida ele tenta o canal do bem estar. Ele volta da morte para tentar entender o que conseguiu em vida. E tem a sua grande chance de autoconhecimento. 

Que outros aspectos você assinalaria no personagem? 

Na transição do romantismo para o realismo, Machado usa o livro como metalinguagem, e deixa bem claro que o fantasma tem uma atitude realista, enquanto o Brás "real" seria mais romântico. Acho que Brás foi também um cético desde criança e transformou-se em um burguês perdido. Como diria o Caetano, um personagem que "não sabia onde colocar o desejo", que não tinha consciência de seu sofrimento. O filme repete a metalinguagem do livro, e faz Brás retornar à vida, implacável, para saber, finalmente, o que foi que aconteceu, onde foi que errou. E apesar de todo o humor, essa consciência tardia tem um aspecto assustador. 

Elenco
Sonia Braga (atriz convidada) interpreta Marcela, o primeiro amor de Brás Cubas. Considerada o maior fenômeno de fotogenia do cinema brasileiro, Sonia Braga tem seu nome ligado a grandes sucessos do cinema brasileiro, entre eles Dona Flor e Seus Dois Maridos, de Bruno Barreto. Apesar da imensa  popularidade decorrente de seus trabalhos no cinema e na TV, em meados dos anos 80 a atriz escolheu viver nos EUA, onde atuou em várias produções. Em 1995, voltou ao Brasil para filmar Tieta do Agreste, de Cacá Diegues. Alguns filmes: A Dama do Lotação, de Neville d'Almeida, Eu Te amo, de Arnaldo Jabor, Gabriela, Cravo e Canela, de Bruno Barreto, O Beijo da Mulher Aranha, de Hector Babenco, Luar Sobre Parador, de Paul Mazursky, Rebelião em Milagro, de Robert Redford, Amazônia em Chamas, de John Frankenheimer.

Viétia Rocha, no papel de Virgília, a grande paixão de Brás Cubas, provém do teatro paulista. No cinema, atuou em Bocage, de Djalma Limongi Batista. 

Marcos Caruso interpreta Quincas Borba, o mendigo que vira milionário. Além de ator de teatro e TV, é autor de grandes sucessos populares como Trair e Coçar é Só Começar e Brasil SOS. Quincas Borba é seu primeiro papel no cinema. 

Otávio Müller, no papel de Lobo Neves, tem experiência em teatro e TV, e participou recentemente do filme  Xangô de Baker Street, dirigido por Miguel Faria Jr. 

Stepan Nercessian (Bento Cubas) - Estreou no cinema aos 15 anos, com Marcelo Zona Sul, de Xavier de Oliveira. Entre os muitos filmes de sua carreira destacam-se A Rainha Diaba, de Antonio Carlos Fontoura, Xica da Silva, de Carlos Diegues, Barra Pesada, de Reginaldo Faria, Doces Poderes, de Lúcia Murat, e Orfeu, de Carlos Diegues.

Walmor Chagas interpreta Doutor Villaça, um personagem da infância. Um dos grandes atores do teatro brasileiro, Walmor Chagas esteve ligado às companhias Teatro Brasileiro de Comédia e Teatro Cacilda Becker, com desempenhos marcantes. Estreou no cinema em São Paulo S.A., de Luiz Sérgio Person. Em seguida fez Xica da Silva, de Carlos Diegues, Parahyba Mulher Macho de Tizuka Yamasaki e Célebre, de Miguel Farias, baseado em um conto de Machado de Assis. 

Dona Eusébia, personagem da infância de Brás Cubas, é interpretada por Débora Duboc, também de formação teatral, e atriz principal de Latitude Zero, de Toni Venturi.  

Nilda Spencer, considerada "a grande dama do teatro baiano", interpreta Dona Plácida. Ao longo de 45 anos de carreira, atuou em Dona Flor e Seus Dois Maridos (Bruno Barreto), Tenda dos Milagres (Nelson Pereira dos Santos) e Meteorango Kid (André Luiz Oliveira). Recentemente, esteve no elenco de Eu Tu Eles, de Andrucha Waddington. 

Milena Toscano, no papel da bela Eugênia, desenvolve carreira de modelo em São Paulo. 

Ana Abott, que interpreta Nhá Loló, um dos muitos amores frustrados de Brás atuou no curta-metragem Retrato de um Artista com um 38 na Mão, de Paulo Halm. 

Direção de Arte - Adrian Cooper 

Nascido em Devon, Inglaterra, formou-se em Artes Plásticas e fez pós-graduação em Cinema e TV em Londres. A partir de 1969 trabalhou como fotógrafo nos Estados Unidos, México, Chile e Peru. Vive no Brasil desde 1975, onde desenvolveu importante carreira como diretor de arte e fotografia. A parceria com André Klotzel começou com A Marvarda Carne, como diretor de arte, e prosseguiu com Brevíssima História das Gentes de Santos como diretor de fotografia. Cooper foi também diretor de fotografia nos longas-metragens O País dos Tenentes (João Batista de Andrade), O Beijo 2348/72 (Walter Rogério), Anahy de las Missiones (Sérgio Silva) e nos documentários ABC da Greve (Leon Hirzsman), O Fio da Memória (Eduardo Coutinho), O Rio das Amazonas e Fé (Ricardo Dias), entre outros. 

Entre seus trabalhos como diretor de arte estão, O Judeu, de Jom Tom Azulay, Uma Vida em Segredo, de Suzana Amaral, e Desmundo, de Alain Fresnot.  

Entrevista com Adrian Cooper

Como diretor de arte, qual o maior desafio de pensar esse texto em imagens? 

A primeira constatação para o diretor de arte querendo transpor para a tela o mundo de Machado de Assis é que, apesar das personagens de seus romances serem brilhantemente desenhadas, os ambientes em que eles vivem são descritos com meras pinceladas. No caso de Memórias Póstumas de Brás Cubas, que abrange quase um século da vida do Rio de Janeiro, as dificuldades foram ainda maiores. Qualquer filme de época no Brasil sofre as conseqüências da voraz ação dos homens sobre o passado. O Rio contado por Machado não existe mais e são poucas as casas, pracinhas e becos que ainda sobrevivem.

Quais foram as necessidades principais da direção de arte? 

Para recriar o mundo de Brás Cubas foi necessário fazer uma pesquisa ampla para achar as locações essenciais. Além de ruas, parques e praças, a história precisava de diversas casas com características muita específicas, lojas, um teatro, um hospital e a Câmara dos Deputados do Rio do Janeiro. Durante vários meses, uma equipe vasculhou o interior de São Paulo, Rio de Janeiro e partes de Minas Gerais. Paralelamente chegaram fotografias e vídeos feitos no Rio de Janeiro, Ouro Preto, Recife e Salvador.

Foi então um filme com muitas locações?   

A arte de fazer cinema, especialmente no Brasil, é a arte de fazer concessões. Nunca há dinheiro, tempo e equipe suficientes para realizar todos os desejos e requisitos do roteiro e do realizador. Um bom cineasta sabe disso e trabalha em função do realizável. Nesse caso tivemos que nos restringir ao menor número de núcleos geográficos possível e escolher da multiplicidade de locações aquelas que mais se aproximaram das nossas necessidades. Assim, pouco a pouco as peças de um grande quebra-cabeça foram sendo definidas.  
E como esse quebra-cabeça logístico acabou resolvido?

As ruas do Rio de Janeiro foram feitas na cidade de Salvador, assim como a Câmara, o hospital, as lojas e a casa da família Brás Cubas. Mas o jardim da casa, os bailes e as casas de várias personagens foram feitos no Rio, e a cozinha, numa fazenda no interior do estado. O delírio da morte de Brás seria feito num estúdio em São Paulo. Também fomos a Portugal e filmamos em Coimbra durante quatro dias a temporada européia do personagem. 

Que outros cuidados você tomou na recriação do mundo de Brás Cubas? 

A direção de arte não cuida somente das locações. Além da pintura e das reformas no espaço físico do filme há um mundo de móveis, objetos grandes e pequenos, tecidos, flores, animais e veículos, a definir, achar e às vezes, construir. O diretor de arte também trabalha com o diretor e a figurinista na concepção das roupas, baseado na personalidade de cada um dos atores. Também supervisiona a maquiagem, penteados, a caracterização dos personagens como um todo. E com o diretor de fotografia nas cores e tons dos ambientes, procurando criar uma unidade entre todos os elementos visuais do filme. Assim, enquanto definíamos as locações, continuamos afinando a concepção visual do filme, pesquisando as pinturas de Debret, Hildebrand, Chamberlain, Burchell e Ender, entre outros, e também os relatos de diversos escritores, viajantes e comentaristas da época.

Como foi a escolha dos figurinos, sem dúvida um aspecto muito trabalhoso, sobretudo em um filme de época? 

Desde cedo, entendemos que as roupas seriam um dos principais elementos na definição das distintas épocas mostradas no filme. Por isso, considerando o grande número de atores e figurantes e o volume de roupas para contar quase um século de história, concluímos que era melhor alugar uma boa parte das roupas fora do Brasil. Optamos por um acervo existente em  Paris e depois de cuidadosamente escolhidas, foram trazidas 400 peças da época, além de sapatos e acessórios. Mesmo assim, o filme precisava de mais de 800 roupas. O figurino teve que calcular a reutilização dessas peças alugadas com base nos graus de visibilidade do filme, além de confeccionar muitas peças novas. 

Por que a escolha de Salvador como locação principal?

Uma das razões foram as ruas do Pelourinho  que depois da grande reforma da área conservavam intactos os exteriores de uma cidade do século XIX. Ainda assim, mais de vinte caminhões de terra foram despejados nas ruas para esconder as calçadas e criar a impressão do  Rio de Janeiro na época da Proclamação da República. Por se tratar da época da escravidão, optamos por mostrar os escravos da mesma forma que Machado tratou-os em sua obra, como um elemento quase cenográfico. Inspirando-nos em quadros de Hildebrand, tentamos criar a vida cotidiana nas ruas com seus escravos e vendedores, como manchas de sombras e cores, permitindo os personagens a destacarem-se do fundo.

Não deve ter sido fácil mater a continuidade visual em um filme com tantas locações. 

Certamente o grande desafio para a Arte e Fotografia era manter a continuidade visual num filme que cobre quase um século de história, filmando em locações muito distantes umas das outras e, ao mesmo tempo, criar uma sutil transformação visual ao longo da narrativa. Criamos uma espécie de linha do tempo visual de cores, tons e contrastes que acompanha as mudanças psicológicas de Brás Cubas. O que ajudava muito nessa tarefa era a criação de André do narrador/fantasma, a única personagem que percorre a história toda sem envelhecer e que atuava como uma medida das mudanças e irônico contraponto à ação dos outros personagens e a si mesmo. Por tratar-se do mesmo ator, era necessário distingui-lo do Brás Cubas vivo e assim foi criado a diabólica e simpática figura do fantasma, que Reginaldo Faria encarna tão perfeitamente.

Direção de Fotografia - Pedro Farkas 

Um dos mais consagrados diretores de fotografia do país, tem entre seus trabalhos Índia, a Filha do Sol (Fábio Barreto), Maldita Coincidência (Sérgio Bianchi), Fogo e Paixão (Isay Weinfeld e Márcio Kogan), Lua Cheia e Ed Mort, de Alain Fresnot. Em parceria com Walter Lima Jr. fez Inocência, Ele, o Boto, O Monge e a Filha do Carrasco e A Ostra e o Vento. Foi também diretor de fotografia de Jenipapo (Monique Gardenberg), Um Copo de Cólera (Aluízio Abranches) e Dois Córregos (Carlos Reichenbach). Memórias Póstumas é sua terceira parceria com Klotzel, depois de A Marvada Carne e Capitalismo Selvagem.  

Entrevista com Pedro Farkas

Qual a concepção da luz utilizada em Memórias Póstumas? 

André sempre enfatizou que queria um filme claro e leve, no qual nenhum elemento pesasse,  para que o humor do texto pudesse aflorar de forma espontânea. Procuramos fazer uma luz clara, que de certa forma refletisse a leveza do texto. Em muitas cenas foram utilizadas lâmpadas comuns, de 60 velas, que produzem um efeito de luz de vela interessante. Gosto particularmente das cenas noturnas, com uma iluminação que lembra tochas. 

Você diria que essa leveza também se estendeu aos movimentos de câmera discretos, sem muitos arroubos?

Eu diria que sim. O filme tem uma característica interessante que é a presença do "fantasma" em primeiro plano - muitas vezes as demais personagens estão no fundo da cena, mexendo um pouco com a perspectiva de algumas cenas. André não quis enfatizar o fato de se tratar de um filme de época - a idéia era deixar que as imagens fluíssem com muita tranqüilidade. 

E como foram as filmagens do delírio de Brás Cubas?

Muito trabalhosas mas extremamente prazerosas. Essa seqüência foi muito discutida e André acabou optando por uma concepção um pouco teatral remetendo também aos primórdios do cinema, a Méliès. Foi muito estimulante elaborar as cenas de distorções das proporções, a presença do hipopótamo, da neve. Fiquei muito satisfeito e acredito que o resultado tenha um efeito lúdico que buscávamos.  

José Roberto Torero  - Autor dos diálogos

Diálogos curtos, mordazes e irônicos têm sido a marca de Torero no cinema. Dirigiu os curtas Amor! (1994), A alma do negócio (1996) e o episódio Bolo, no longa Felicidade É. Entre os muitos roteiros que escreveu destacam-se Pequeno Dicionário Amoroso, de Sandra Werneck, Brevíssima História das Gentes de Santos (André Klotzel) e O Casamento de Louise (Betse de Paula). É também co-autor do roteiro de Uma história do Futebol, indicado ao Oscar de melhor curta em 2001. Escreveu ainda os livros O Chalaça (prêmio Jabuti, em 1995), Ira, Xadrez, Truco e Outras Guerras, Os Vermes, entre outros. 

Entrevista com José Roberto Torero

Qual a sua relação com Machado de Assis? 

Li o livro umas 4 ou 5 vezes. Mas é meu livro preferido. Li a primeira vez aos 17, 18 anos. E de lá para cá, a cada releitura o tenho achado cada vez melhor.

Como recebeu o convite para fazer a adaptação?

Não lembro, nem o onde nem o quando, mas lembro que aceitei na hora.

Alguma inibição na aproximação com o texto? 

Há, claro, uma certa reverência, mas foi muito divertido tentar manter o tom do Machado nos diálogos e monólogos. 

Qual foi a maior dificuldade e sua maior preocupação?

A maior dificuldade foi fazer o texto de modo que o novo não destoasse do original. Assim como num romance histórico, a graça estava em não deixar que o espectador percebesse o que era verdadeiro, original, e o que era enxerto, invenção. 

Você já tinha pensado em levar algum livro de Machado para o cinema?

Já tinha feito antes a adaptação do conto Um Homem Célebre, que virou o curta-metragem "Um homem sério" de Dainara Toffoli e Diego de Godoy. Mas, essa adaptação foi diferente, pois tratava-se de trazer a ação para o século XX. De certa forma, isso é mais fácil, pois não apenas dá ao roteirista maior poder de modificação do texto, como praticamente o obriga a isso. 

André disse que na divisão do trabalho ele disse "eu fico com a
melancolia e você com o humor, a ironia". Você concordou com essa divisão?

Concordei. Tenho uma tendência natural a tentar deixar as cenas bem-humoradas e, com o André puxando o freio, acho que chegamos a um bom ponto de equilíbrio. De certa forma, algo próximo ocorreu em Pequeno Dicionário Amoroso, quando fiquei mais com a parte humorística e o outro roteirista, Paulo Halm, resolveu a parte mais dramática.

Você estabeleceu alguma estratégia de trabalho? Gostou do resultado?

A estratégia foi fazer e refazer até que o resultado ficasse satisfatório. E para isso o texto foi sendo mexido até a montagem final. Como há muitos offs, pudemos fazer modificações mesmo depois de tudo filmado, o que foi muito útil para que encontrássemos o ritmo do filme e, no meu caso, o ritmo do narrador. No começo, o filme era muito mais falado, muito mais descrito pelo fantasma de Brás. Nas últimas versões a parte verbal ficou bem mais econômica e, acredito, melhor.  

Machado de Assis

Joaquim Maria Machado de Assis nasceu na cidade do Rio de Janeiro em 21 de junho de 1839. Seu pai, Francisco José de Assis, era um operário mestiço de negro e português. Perdeu a mãe, Maria Leopoldina Machado de Assis muito cedo, passando a ser criado pela madrasta Maria Inês. 

Gago, epiléptico, de saúde frágil, Machado de Assis cresceu no morro do Livramento e freqüentou uma escola pública. Depois da morte do pai, em 1851, a madrasta passou a trabalhar como doceira em um colégio de São Cristóvão, e Machadinho, como era conhecido, ajudava vendendo doces. 

Tinha 16 anos quando publicou seu primeiro trabalho literário - o poema Ela, na revista Marmota Fluminense, de Francisco de Paula Brito, também dono de uma livraria que estimulava novos talentos. Não parou mais. 

Desde a juventude, Machado de Assis escrevia para vários órgãos da imprensa carioca. Em 1869, casou com Carolina Augusta Xavier de Novais, um casamento que durou 35 anos. Seu primeiro romance, Ressurreição, foi publicado em 1872. Seguiram-se A mão e a Luva, Helena, Iaiá Garcia. 

De março a dezembro de 1880, publica Memórias Póstumas de Brás Cubas na Revista Brasileira, e em livro no ano seguinte. O livro é considerado um divisor de águas em sua carreira, por romper com o clima romântico de suas obras publicadas até então. Seus  romances seguintes foram Quincas Borbas, Dom Casmurro, Esaú e Jacó e Memorial de Aires. 

Considerado por muitos como o maior escritor brasileiro, Machado de Assis conheceu em vida o prestígio e fama, em constante luta contra os fortes preconceitos da sociedade escravocrata de sua época. Cronista, contista, dramaturgo, jornalista, poeta, novelista, romancista, crítico e ensaista, foi fundador da Academia Brasileira de Letras. Ao morrer, em 1908, recebeu honras fúnebres de Chefe de Estado. 

Apesar de ser um dos clássicos mais lidos e estudados no Brasil, só recentemente Memórias Póstumas de Brás Cubas começou a ganhar a merecida e esperada projeção internacional. Num tom de ironia e crítica ácida à corte afrancesada do Rio de Janeiro, Machado escreve um romance que segundo Susan Sontag "é um dos livros mais divertidos e anti-provincianos já escritos". Até Woody Allen se manifestou a respeito: “Fui apresentado a um escritor brasileiro, Machado de Assis, e fiquei muito impressionado. Ele escrevia no século passado mas seus livros poderiam ter sido produzidos esse ano. Ele é muito espirituoso e  instigante. Um escritor moderno e brilhante”. 

A escritora Nélida Piñon, ex-presidente da ABL, resumiu: "Um país que produziu Machado de Assis existe".
Clássicos da literatura, clássicos do cinema

Adaptações literárias para o cinema, em qualquer país, costumam ser vistas como um empreendimento de risco. Afinal, como traduzir em imagens a fidelidade ao espírito de alguns textos, a profundidade de análises, a precisão de palavras, a originalidade de certas sintaxes? 

Apesar da difusão da idéia de que bons livros não rendem bons filmes, e que maus livros renderiam ótimos filmes, o cinema brasileiro deve alguns de seus "clássicos" a obras-primas da literatura dos mais diversos gêneros. Ao longo da história, o casamento literatura/cinema no país vem propiciando inspiradas e diversificadas criações estéticas, estimulando diretores veteranos e estreantes a enfrentar o desafio de levar para as telas textos muitas vezes considerados "infilmáveis". Fiéis ou infiéis ao original, diretores de várias épocas foram buscar na literatura inspiração para momentos marcantes da história do cinema nacional. Vem da literatura, por exemplo, o maior sucesso de bilheteria de todos os tempos, Dona Flor e Seus Dois Maridos (Bruno Barreto, 1976) inspirado em Jorge Amado, um dos autores mais adaptados do país. 

Vidas Secas, de Nelson Pereira dos Santos, 1963, consagrado internacionalmente e apontado como um dos mais importantes filmes já feitos no país, teve como origem romance de Graciliano Ramos. Embora considerado um autor "áspero" e de enorme economia de texto, o autor rendeu ainda duas obras-primas: São Bernardo, de Leon Hirszman, em 1971, e Memórias do Cárcere, novamente de Nelson Pereira dos Santos, em 1983.  

Guimarães Rosa, considerado um dos autores mais "difíceis" da língua portuguesa, também inspirou um belo momento do cinema nacional, com A Hora e a Vez de Augusto Matraga, de Roberto Santos (1965). Motivou também A Terceira Margem do Rio, de Nélson Pereira dos Santos (1993) e mais recentemente, Outras Estórias, de Pedro Bial (1999). 

Foi um clássico escritor nordestino, José Lins do Rego, que marcou a estréia de Walter Lima Jr., com Menino de Engenho, em 1965. Em 1982, o diretor adaptaria outro "clássico", Inocência, baseado em livro de Visconde de Taunay. 

Um poema de Carlos Drummond de Andrade, inspirou o primeiro longa de ficção de Joaquim Pedro de Andrade, O Padre e a Moça, em 1965. E, em 1969, o diretor realizava audaciosa adaptação de Macunaíma, de Mário de Andrade. O texto, tido como infilmável -gerou um dos maiores sucessos do Cinema Novo. Mário de Andrade inspirou também Eduardo Escorel, que estreou como diretor com sensível adaptação do romance Amar, Verbo Intransitivo, filmado como Lição de Amor (1975). 

Entre as muitas adaptações do "clássico contemporâneo" Nelson Rodrigues, destaca-se  Toda Nudez Será Castigada, de Arnaldo Jabor, de 1973. Em 1985, a delicadeza e sutileza do livro A Hora da Estrela, de Clarice Lispector, ganhava bela adaptação da estreante Suzana Amaral, rendendo à Marcélia Cartaxo o prêmio de melhor atriz no Festival de Berlim de 1985. 

Machado de Assis e o Cinema

A primeira adaptação de Machado de Assis para o cinema aconteceu apenas em 1961: o conto Noite de Almirante, um dos episódios de Esse Rio Que Eu Amo, com direção de Carlos Hugo Christensen. 

Em 1967, o escritor motivou a realização de dois filmes: Viagem ao Fim do Mundo, de Fernando Cony Campos, vagamente inspirado em Memórias Póstumas de Brás Cubas, e Capitu, de Paulo César Saraceni, a partir de Dom Casmurro. Em 1969, Nelson Pereira dos Santos realizou uma livre adaptação do conto O Alienista no filme Azyllo muito louco. 

Nos anos 70, vários filmes foram inspirados em contos de Machado de Assis: A Cartomante, de Marcos Farias (1974), O Homem Célebre, de Miguel Faria Jr (1974),  Confissões de uma Viúva Moça, de Adnor Pitanga (1976). Em 1977, o romance Iaiá Garcia ganhava adaptação dirigida por Geraldo Vietri com o título Iaiá Garcia - Que Estranha Forma de Amar (1977). 

Em 1985, Júlio Bressane realizou a segunda adaptação de Memórias Póstumas, com o título de Brás Cubas. Roberto Santos, um dos grandes nomes do cinema nacional (O Grande Momento, A hora e a Vez de Augusto Matraga), escolheu a adaptação de Quincas Borba como seu último filme, em 1986. 

Em 1995, o conto Causa Secreta esteve na base da inspiração para o cineasta Sérgio Bianchi realizar um filme de título homônimo. 

O Rio de Machado de Assis 

Em 1840 - um ano depois do nascimento de Machado de Assis - começa no país o Segundo Reinado. O príncipe herdeiro Dom Pedro II, aos 14 anos de idade, tem sua maioridade antecipada e no ano seguinte é coroado Imperador do Brasil. O Rio de Janeiro, capital do reino desde 1808, além de principal centro urbano do país, é também seu centro político e nervoso. Em todos os setores, a cidade manifesta fortes ambições cosmopolitas de inspiração européia. 

Considerado prudente e austero, Dom Pedro II empenhou-se em conciliar os interesses da elite. Cumpria com afinco suas obrigações burocráticas, cultivava a literatura e gostava de cercar-se de artistas e intelectuais. Os principais jornais do país ficavam no Rio de Janeiro, e tinham suas sedes na Rua do Ouvidor: O Jornal do Comércio, fundado em 1827, e a Gazeta de Notícias, de 1874. Em 1887, José do Patrocínio fundava o jornal A Cidade do Rio, importante veículo abolicionista, defendido por setores da sociedade. 

Do ponto de vista humano e urbanístico, o Rio de Janeiro em que Machado de Assis viveu dificilmente poderia ser considerado "a cidade maravilhosa" que se transformaria no mais conhecido cartão postal do país. A paisagem natural imponente servia de cenário para inúmeras mazelas sociais, incluindo graves problemas de saúde pública e planejamento urbano. Em boa parte da maior metrópole brasileira, as ruas eram estreitas, as vielas sujas, e a iluminação, rede de esgotos e abastecimento de água eram inexistentes ou precários.  

 As casas de tijolo e alvenaria eram escassas, e uma parcela significativa da população era obrigada a procurar moradia em cortiços e favelas, enquanto um segmento reduzido  vivia em elegantes palacetes nas ruas de Botafogo e Laranjeiras. Entre os dois extremos - cortiços e palacetes - uma classe média emergente expandia a cidade para os subúrbios construindo casas singelas. Esta nova classe social era formada por pequenos assalariados, funcionários públicos, negociantes bem-sucedidos, médicos e integrantes das milícias nas últimas décadas do século XIX. 

Os transportes urbanos praticamente não existiam, e os que haviam ainda eram de tração animal - charretes ou carroças puxadas por um ou dois cavalos, quando não por braços humanos. Foi somente a partir de 1892 que alguns bondinhos, chamados "elétricos" começam a circular na cidade, ligando o Flamengo e o Largo da Carioca.  

Embora a cidade cultivasse um lado "Belle Époque", de saraus, costumes de influência européia e moda importada de Paris, a imensa maioria da população defendia a sobrevivência nas ruas. Vendia-se de tudo nas calçadas - leite, aves, frutas, legumes, sorvetes, miudezas. A cidade poderia dar a impressão de uma grande feira, e o comércio era, de fato, a atividade que mais progredia na cidade. Na virada do século, a renda da cidade provinha basicamente dos serviços públicos, do movimento do porto e do comércio. 

O crescimento desordenado da cidade (690 mil habitantes na virada do século) e a inexistência de saneamento básico formavam um solo fértil para o aparecimento de doenças. E o Rio de Janeiro do tempo de Machado de Assis foi, antes de tudo, perigosamente insalubre. A febre amarela, a varíola, a cólera e a peste eram algumas das graves doenças que ameaçavam a população, sobretudo nos meses do verão. Por isso, durante os meses mais quentes, as famílias de maior poder aquisitivo trocavam os perigos do Rio pelo ar mais saudável de Petrópolis, elegante reduto dos cortesãos de Dom Pedro II.   


Na cidade de profundos contrastes sociais, a abolição da escravatura em 1888 e o fim da monarquia estimulavam ímpetos modernistas. Medidas sanitárias impostas pelo médico Oswaldo Cruz no início do século e obras urbanísticas realizadas pelo Prefeito Pereira Passos anunciavam uma nova era para a capital da República. Nos poucos anos que antecederam a morte de Machado de Assis, o Rio de Janeiro passou por profundas transformações. "Era a transição da cidade malsã para a «maravilhosa»", definiu o escritor Pedro Calmon.  

A Superfilmes
Fundada em 1983, é dirigida por André Klotzel (diretor, produtor) e Zita Carvalhosa (produtora). Com o objetivo de viabilizar projetos próprios e de realizadores independentes, a Cinematográfica Superfilmes estruturou-se para atuar nas diferentes áreas da produção audiovisual, tornando-se uma das principais produtoras do cinema independente paulista da atualidade. 

Os trabalhos da Superfilmes têm sido reconhecidos com inúmeros prêmios no Brasil e em festivais do mundo todo. Além de Memórias Póstumas, destacam-se entre suas produções:

Longas-Metragens: A Marvada Carne – co-produção (André Klotzel, 1985), Anjos da Noite (Wilson Barros, 1987), Capitalismo Selvagem (André Klotzel, 1994), No Rio das Amazonas (Ricardo Dias, 1995), Felicidade É  (episódio O Bolo, de José Roberto Torero, 1995), O Cineasta da Selva (Aurélio Michiles, 1997), Fé (Ricardo Dias, 1998) e Tônica Dominante (Lina Chamie, 2000), Urbânia (Flávio Frederico, 2001). 

Curtas-Metragens: A Mulher do Atirador de Facas (Nilson Vilas Boas, 1988), A Garota das Telas (Cao Hamburger, 1988), Amor (José Roberto Torero, 1994), Onde São Paulo Acaba (Andréa Seligmann, 1994), Criaturas que Nasciam em Segredo (Chico Teixeira, 1995), Brevíssima História das Gentes de Santos (André Klotzel, 1996), A Alma do Negócio (José Roberto Torero, 1996), Postal Branco (Philippe Barcinski, 1997), Todo dia Todo (Flávio Frederico, 1998), Distraída para a Morte (Jeferson De, 2001), Carrego Comigo (Chico Texeira, 2001) (inédito).

Entre outros trabalhos, se destaca o programa de TV O Povo Brasileiro (Isa Ferraz, 2000), 10 episódios inspirados na obra de Darcy Ribeiro.

