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RESUMO 
 
 

Este trabalho descreve o processo de desenvolvimento, produção e pós-produção do 

média-metragem Entre Paredes sob a ótica de três departamentos, sendo eles: roteiro e direção, 

por J. Amorim e Matheus Mattos; e edição e montagem por Matheus Mattos.   
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1.​ INTRODUÇÃO 
 
 

Este memorial se propõe a ser um registro de uma produção audiovisual representada 

como uma finalização da jornada de bacharelado de dois estudantes do curso de Cinema e 

Audiovisual da Universidade Estadual do Sudoeste da Bahia (UESB), Campus de Vitória da 

Conquista. Escrito a quatro mãos, este documento reflete as perspectivas e os aprendizados dos 

autores: J. Amorim, roteirista e co-diretora, e Matheus Mattos, montador e co-diretor, sobre a 

materialização dessa história no contexto de uma produção contemplada pelo edital Geraldo 

Sarno/2023 da lei de incentivo cultural Lei Paulo Gustavo. 

Entre Paredes é um média-metragem de 28 minutos que explora a solidão de uma 

roteirista aprisionada por seu descontentamento com a vida numa busca constante para 

reconectar-se com uma essência mais autêntica de si mesma para se libertar das “paredes”que a 

confinam. Um projeto que só foi possível pelo incansável e cuidadoso trabalho da equipe de 

produção composta  

Este memorial está organizado em torno dos principais eixos de desenvolvimento do 

filme: roteiro, direção e montagem. Ao longo do texto, os autores compartilham os desafios 

enfrentados e as decisões criativas tomadas em cada etapa do processo, além das referências 

teóricas, estéticas e técnicas que fundamentaram a construção do filme. Cabe destacar que a 

seção dedicada ao roteiro foi redigida majoritariamente por J. Amorim, enquanto a seção de 

montagem tem autoria principal de Matheus Mattos. A parte central, que aborda a direção e os 

aspectos colaborativos do projeto, foi construída de forma conjunta, refletindo o diálogo criativo 

entre ambos durante toda a realização do média-metragem. 
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2.​ PRÉ-PRODUÇÃO 
 

2.1. Do motivo ao surgimento da ideia 

 

Escrever é persistir contra o medo. Do desenvolvimento da ideia até as primeiras linhas 

de diálogo escritas no ArcStudio, a roteirista J. Amorim se aventurou numa jornada de 

investigação e autodescoberta para que então as páginas de Entre Paredes fossem escritas. Tudo 

isso, com muito medo.  

​ Medo de errar, de escrever algo fundamentalmente ruim, de não conseguir tirar a história 

do papel ou simplesmente medo do tempo. Primeiramente, esse medo foi tomado como um 

contratempo. Um sentimento inato cujo único objetivo era de atrapalhar o exercício da 

criatividade. Até que compreendeu-se o medo como parte do processo, como bem elaborado 

pelas palavras de Elizabeth Gilbert (2015, pg.25) “O medo sempre será despertado pela 

criatividade, pois ela lhe pede que entre em áreas de resultados incertos, e o medo odeia 

resultados incertos.”   

​ Nessa incerteza, J. Amorim permitiu que o medo e a criatividade andassem juntas nessa 

jornada, com a condição que esse nunca a guiasse. 

A primeira ideia aflorou de um desejo de explorar a solidão e a impotência de uma forma 

intrínseca à própria diegese, utilizando um recurso que por si só desafia a convenção narrativa: a 

quebra da quarta parede. A inspiração para essa abordagem veio diretamente da série britânica 

Fleabag (2016), que de forma brilhante faz uso de uma interação direta entre protagonista e 

público para aprofundar a complexidade emocional e os dilemas internos da personagem de 

Phoebe Waller-Bridge, também creditada como roteirista. A maneira como a série expõe a 

vulnerabilidade e o isolamento da protagonista através desse artifício serviu de catalisador para a 

concepção de Entre Paredes. 

Paralelamente, a busca por uma compreensão mais profunda da psique feminina e seus 

arquétipos foi suprida pela leitura de Mulheres Que Correm Com Os Lobos, da escritora 

espânico-americana Clarissa Pinkola Estés. A obra mergulha nos arquétipos da mulher selvagem 

e na reconexão com o instinto primordial de se libertar das jaulas que normas sociais construíram 

e impuseram sob elas. Em Entre Paredes tal temática se reflete na jornada de fuga da solidão e 

da busca de conexões emocionais da protagonista Lis. 

 

1.​ ArcStudio: Programa de escrita de roteiro audiovisual online.                                                                                                           7 



 

Durante esse período, a realidade acerca da roteirista pareceu se dobrar no intuito de 

contribuir para o arcabouço de referências e ideias na escrita deste roteiro. Um fenômeno 

descrito por Elizabeth Gilbert como: 

 

As ideias não tem um corpo material, mas tem consciência e, certamente, 

tem vontade própria. São movidas por um só impulso: o de se manifestar. 

E a única maneira pela qual uma ideia pode se manifestar em nosso 

mundo é por meio da colaboração com um parceiro humano. (GILBERT. 

2015. p.33) 
​  

​ Tendo firmado contrato com a ideia, a roteirista passou a estudar e incorporar elementos 

de suas próprias experiências, e também experiências que testemunhara, na construção da 

personagem central e a partir dela, criar sua jornada. Mais especificamente, o ponto de vista de 

uma mulher jovem e ingênua em conflito com as vivências diversas e um tanto absurdas 

daqueles que a cercam, com sua estagnação profissional e emocional e principalmente o conflito 

consigo mesma.  

William Faulkner, autor americano renomado, fez um apelo em seu discurso de 

recebimento do prêmio Nobel de Literatura em 1949, aos futuros escritores: 

 

[…] o jovem ou a jovem que escreve hoje em dia se esqueceu dos 

problemas do coração humano em conflito consigo mesmo, que por si só 

resultam em uma boa escrita, pois só vale a pena escrever sobre isso, vale 

a agonia e o suor.  

 

Com tal apelo em mente, J. Amorim dedicou-se a escrever nessa linha mais intimista e 

subjetiva, utilizando do conflito interno como ponto central para a história.    

 

 

2.2. O recurso da quebra da quarta parede  

 
A noção de “quarta parede”, embora não nomeada por ele, tem suas raízes filosóficas nas 

reflexões de Denis Diderot, em sua obra O Paradoxo do Comediante.  
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Diderot, ao defender que o ator deveria atuar como se uma “enorme parede” o separasse 

da plateia, buscava a criação de uma ilusão perfeita e naturalista, na qual o público se tornasse 

testemunha de uma realidade autônoma. 

Vincent Canby, influente crítico do The New York Times, (1987), reconhece a quarta 

parede como uma “tela invisível que para sempre separa o público do palco”. Apesar de não ter 

sido ele o primeiro a trazer esse conceito, Canby tem a alcunha de ter concebido uma das mais 

populares definições desse recurso pela simplicidade e coesão que apresenta.  

O recurso da quebra da quarta parede é um artifício crucial para potencializar a eterna 

busca da protagonista. Em sua essência, essa ferramenta narrativa funciona como um reflexo 

visual e dramático do desejo da personagem por conexões emocionais significativas no ato de 

rompimento da ilusão perfeita de Diderot. 

Inicialmente, flertou-se com a ideia de expandir a quebra da quarta parede para múltiplos 

personagens simultaneamente. Entretanto, essa possibilidade foi descartada ao perceber que 

poderia descentralizar a narrativa e diluir o impacto da jornada da protagonista. A decisão de 

focar a quebra, exclusivamente, em Lis, garantiu que seus dilemas permanecem o fio condutor e 

o coração da história. 

Por não conseguir suprir essa falta em suas interações com os personagens de sua própria 

história, Lis recorre a uma interação externa, não-diegética. O conceito de Canby, neste contexto, 

evidencia a separação que essa tela invisível impõe e alimenta a solidão de Lis. Ela expõe seus 

dilemas e transforma o público em seu confidente, pois sente que essa entidade é a única com 

quem pode se abrir verdadeiramente e suprir a conexão que anseia.  

Essa interação direta também demonstra uma súplica silenciosa por validação e 

pertencimento e a necessidade de Lis de se dirigir a “alguém”, nesse caso, o público, que a 

compreenda e que a escute sem o peso de interrupções e julgamentos.   

O recurso da quebra permite que o público não só acompanhe os acontecimentos, mas 

também se sinta parte da história e para Lis possibilita um preenchimento do vazio deixado pelas 

suas relações cotidianas.  

Cada olhar, cada comentário direcionado à câmera, é uma tentativa de quebrar a linha 

entre ficção e realidade, e para além disso, as barreiras emocionais que a separa dos outros, 

rasgando a tela invisível.  
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A quebra da quarta parede também permite que o roteiro explore a natureza da solidão 

que Lis sente ao não ser compreendida por seus amigos e por sua mãe. Ao se comunicar com o 

público, ela encontra um escape para suas angústias e frustrações, tornando sua solidão palpável 

e trazendo mais peso para sua jornada.   

 

 

2.3. Uma abordagem anti-aristotélica 

 
A escolha deliberada de desenvolver roteiro em moldes anti-aristotélicos não se deu por 

intenções meramente estilísticas, mas sim pela própria essência da história e da jornada de sua 

protagonista. Para isso, era necessário compreender profundamente o design clássico para 

conscientemente subvertê-las e os autores John Truby e Robert Mckee serviram de arcabouços 

teóricos fundamentais nessa tarefa. 

 

DESIGN CLÁSSICO é uma estória construída ao redor de um 

protagonista ativo, que luta contra forças do antagonismo 

fundamentalmente externas para perseguir seu desejo, em tempo 

contínuo, dentro de uma realidade ficcional consciente e causalmente 

conectada, levando-o a um final fechado com mudanças absolutas e 

irreversíveis.  (MCKEE. 2006. pg.55) 

 

Dominar os conceitos de ambos sobre a “substância” de uma história, o papel da 

“estrutura”, a necessidade de “conflito”, a jornada do herói, os múltiplos arcos de trama e a 

revelação do oponente permitiu que a história de Lis fugisse de tais normas de forma organizada 

e natural. 

 

Acredito que Aristóteles foi o maior filósofo de todos os tempos. 

Mas seu pensamento sobre histórias, embora potente, surpreende por ser 

muito estreito, focado em uma quantidade limitada de tramas e gêneros. 

Também é teórico ao extremo e difícil de pôr em prática, motivo pelo 

qual a maioria dos contadores de histórias que tentam aprender com 

Aristóteles as técnicas de sua arte sai de mãos vazias. (TRUBY. 2024. 

pg.13) 
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Naturalmente, a presença do recurso de quebra de quarta parede já impõe um rompimento 

fundamental com as convenções narrativas clássicas.  Ao permitir que a personagem interaja 

diretamente com o público cria-se uma camada de metalinguagem impressa na narrativa que 

desafia a imersão passiva e convida o espectador a um relacionamento mais complexo com a 

história.  

Além disso, a jornada de Lis se distancia significativamente dos moldes aristotélicos ao 

apresentá-la como uma protagonista desprovida de agência sobre sua própria história. O primeiro 

ato no filme nos evidencia isso ao mostrar como toda a agência acerca do processo judicial 

contra seu ex-namorado, Russell, está em sua mãe, Petra. Essa passividade inicial da 

protagonista, sua incapacidade de tomar as rédeas de sua própria vida, contraria diretamente a 

premissa de um herói clássico que molda seu destino através de suas escolhas e ações.  

Essa falta de agência é uma escolha narrativa consciente e proposital para que se reflita a 

condição de solidão e aprisionamento da personagem em meio às suas “paredes” invisíveis. Ela 

serve para acentuar o recolhimento de Lis para com sua própria vida e suas emoções. 

Claro, ao passo que a história se desenvolve, Lis, gradualmente, começa a demonstrar 

mais agência em suas relações, como por exemplo quando ela se impõe diante seus amigos, que 

a questionam sobre suas intenções por trás de sua insistência em seguir com o processo legal 

contra seu ex-namorado, desconfiando de uma obsessão passional vinda de Lis. Ao responder, 

firme e confiante, que ela quer sua história de volta, temos um ponto de virada impactante. Não 

representa um “despertar heróico” dos modelos clássicos, mas sim uma manifestação sutil e 

realista de Lis reavaliando seu status quo, ainda que dentro de uma estrutura narrativa que se 

recusa a ser previsível. 

Tal estratégia permite um aprofundamento e progressão da jornada de Lis de uma 

maneira orgânica e menos forçada por arcos pré-definidos, voltando-se à experiência subjetiva da 

personagem e na forma como ela, aos poucos, encontra possibilidades de subverter o roteiro de 

sua vida.   

 

2.4. Desafios do tempo 

 
Embora a decisão por essa abordagem não tenha apresentado muitos obstáculos, o 

verdadeiro desafio no processo de escrita de Entre Paredes residiu em condensar a complexidade 
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da jornada de Lis no formato de um média-metragem. A profundidade das relações entre 

personagens e as nuances da quebra da quarta parede, naturalmente pediam por um espaço de 

tempo mais amplo. 

Por se tratar de um Trabalho de Conclusão de Curso, o roteiro precisava se encaixar em 

uma modalidade específica e, consequentemente, enquadrar-se na duração de um 

média-metragem, entre 15 a 70 minutos, como estabelecido pela ANCINE (Agência Nacional de 

Cinema). Tal restrição impôs a difícil tarefa de trazer cortes significativos. Ao longo do processo 

de escrita, cenas inteiras, personagens secundários e dinâmicas tiveram de ser descartados de um 

tratamento para outro. 

Originalmente, seriam três amigos sentados ao lado de Lis no bar conversando sobre suas 

desventuras sexuais e amorosas, enquanto ela os observava sem contribuir para o assunto. Essa 

terceira personagem ocupava um espaço grande demais para o pouco impacto que a sua relação 

com a protagonista causaria. Dado o limite de tempo imposto pela modalidade do projeto, seria 

impossível desenvolver uma relação emocional significativa que contribuísse para a evolução da 

trama.  

Na primeira cena do filme, em sua versão final, Lis menciona uma “conversa muito 

bacana” com sua mãe, em que ela descobre a última traição de seu ex-namorado. As linhas de 

diálogo dessa conversa foram escritas e desenvolvidas em sua totalidade, entretanto passaram 

pela síntese dos últimos tratamentos do roteiro, se resumindo a uma singela menção do ocorrido.  

Por mais que tenham sido custosas emocionalmente, essas escolhas foram cruciais para 

entender e garantir a viabilidade e a concisão direcionadas ao formato de curta-metragem, além 

de exercitar a análise, síntese e a capacidade da roteirista de destilar a essência da história em um 

tempo limitado, colocando em foco apenas os elementos fundamentais para o desenrolar da 

jornada de Lis pela sua busca por si mesma. 

 

 

2.5. A complexidade da protagonista e suas relações 

 

Os desafios desse processo permitiram algumas descobertas empolgantes acerca do 

desenvolvimento e da complexidade da protagonista. Inicialmente, um dos pontos de narrativas 

planejados para para Lis seria a redescoberta de sua sexualidade. A intenção original era de 
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explorar o descontentamento de uma mulher que, até então, só concebia o envolvimento 

romântico heterossexual, nunca antes tendo entretido a ideia de se atrair por alguém do mesmo 

sexo. Para ela, esse descontentamento parecia ser uma característica intrínseca à sua realidade e 

portanto, não valeria a pena lutar contra ele.  

Essa camada de descontentamento se manteve, entretanto, ao passo que se desenvolvia o 

roteiro, uma pergunta crucial emergiu: qual a raiz desse “contentamento descontente”? O que 

levaria Lis a aceitar essa insatisfação como parte do seu ser? A resposta a essa indagação levou a 

uma revelação: o relacionamento de Lis com sua mãe, Petra. 

Tornou-se evidente que um tema crucial para o desenvolvimento da história seria a 

complexa dinâmica materna. A solidão de Lis e sua incapacidade de tomar as rédeas da própria 

vida estavam intrinsecamente ligadas às suas tentativas, ao longo de toda a vida, de ser a filha 

ideal. A filha que nunca deu trabalho, que sempre se esforçou para atender às expectativas. 

Porém, essas tentativas nunca pareceram o suficiente para trazer felicidade a Petra, que por sua 

vez, também estava presa em seu próprio ciclo de “contentamento descontente”. 

Essa epifania sobre a relação “mãe e filha” trouxe uma nova dimensão à busca de Lis por 

liberdade e agência, transformando a redescoberta de sua sexualidade em um sintoma de um 

problema mais profundo: a necessidade de se libertar das amarras das expectativas e encontrar 

sua própria voz e autenticidade, para além das paredes da solidão e das projeções maternas. A 

quebra da quarta parede, nesse contexto adquire um significado ainda mais potente, 

representando a ruptura não apenas da barreira entre a ficção e a realidade, mas também dessas 

expectativas que impõe as suas limitações.    

A jornada de Lis, em sua essência, reflete o desejo de reconexão com o que Clarissa 

Pinkola Estés chama de Mulher Selvagem; uma figura instintiva, intuitiva e autêntica que reside 

no inconsciente de cada mulher, que entretanto, em Lis, se encontra aprisionada por convenções 

e expectativas. Ela se comporta como a “donzela” ou a “mulher boazinha” descrita por Estés, 

que para se adequar e ser aceita, abdica de sua voz interior e de suas próprias ambições. A 

solidão de Lis não é apenas uma condição externa, mas um sintoma de uma desconexão interna. 

Um conflito descrito por Estés como (2018, p.103)“[...] ser nós mesmas faz com que nos 

isolemos de muitos outros e, entretanto, ceder aos desejos dos outros faz com que nos isolemos 

de nós mesmas.” 
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A quebra da quarta parede, nesse contexto, revela o instinto de sobrevivência da Mulher 

Selvagem, na busca de um respiro, de uma conexão. A ação de transgredir as “paredes” é um o 

primeiro passo sutil e hesitante à sua auto descoberta e libertação.   

A novidade do impacto do relacionamento entre Lis e Petra ressoa profundamente nesse 

conceito. Por um lado, Petra, presa em seu próprio “contentamento descontente”, é interpretada 

como uma figura que, involuntariamente, reprime a expressão da Mulher Selvagem em Lis. Por 

outro, nos esforços de ser a “filha ideal”, Lis tenta se adequar a um molde que a impede de 

florescer plenamente.  

A jornada de Lis torna-se reivindicar sua identidade e encontrar seu próprio “lobo” 

interior, que culmina na materialização da figura do lobo, quando Petra a presenteia na última 

cena, ocasionando na catarse de seus dilemas maternos. A redescoberta de sua sexualidade, 

mesmo que não seja a trama central, é um sintoma dessa reconexão consigo mesma e rompe as 

paredes invisíveis que a aprisionavam.  

 

 

2.6. Referências audiovisuais 

 
​ A criação do roteiro foi um processo de reinterpretação de variadas referências 

audiovisuais e bibliográficas que não só inspiraram a ideia inicial, como também moldaram a 

estrutura da história. 
Imagem 1 - Fleabag (2016) Temporada 2. Episódio 5 

 

 

 

 

 

 

 
Fonte: Amazon Prime 

 

A série britânica Fleabag foi, sem dúvida, a principal catalisadora para a quebra da quarta 

parede para essa história. A maestria com que Phoebe Waller-Bridge utiliza esse recurso para 
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revelar a solidão e a vulnerabilidade da protagonista inspirou a forma como Lis se comporta com 

a própria narrativa. Assim como em Fleabag, o recurso da quebra é uma fuga, um pedido de 

cumplicidade para remediar um sintoma de isolamento que impede a personagem de se conectar 

verdadeiramente com aqueles ao seu redor. 

Outra inspiração foi a série brasileira Os Normais (2001) que contribuiu para o tom e a 

dinâmica de Entre Paredes, ainda que de forma mais sutil, mas ainda assim relevante. A série se 

destacava pela forma como as personagens, Rui, (interpretado por Luiz Fernando Guimarães) e 

Vani, (interpretada por Fernanda Torres), frequentemente quebravam a quarta parede para 

comentar as situações inusitadas do cotidiano. 

 Essa interação direta com o público, repleta de ironia e metalinguagem, auxiliou a busca 

de leveza e o potencial de humor num contexto de drama e solidão. 

 
Imagem 2 - Os Normais (2001) Temporada 1. Episódio 3 

 

 

 

 

 
 
 
 
 
 

 
Fonte: Globo 

​  

Os Normais demonstrou a eficácia do recurso da quebra da quarta parede ao criar 

cumplicidade com o espectador ao pontuar observações inatas à realidade brasileira. Algo que foi 

adaptado para a voz de Lis ao abordar seu “contentamento descontente” e suas reflexões sobre 

suas relações  

​ Embora não utilize a quebra da quarta parede no mesmo sentido literal de Fleabag, o 

filme francês O Fabuloso Destino de Amélie Poulain ofereceu uma rica referência narrativa e 

posteriormente estética, especialmente no que se diz respeito à forma como a protagonista 

interage com o mundo e o público.  
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Imagem 3 - O Fabuloso Destino de Amélie Poulain (2002)  

 

 

 

 

 

 

 

 

 
Fonte: Amazon Prime 

​  

Amélie emprega uma narrativa onisciente que frequentemente convida o espectador a 

entrar na cabeça da personagem e no universo peculiar que a cerca. A forma como a protagonista 

encontra maneiras criativas de lidar com a solidão e intervir na vida alheia, a eventual e sutil 

busca por agência e a tentativa de reinterpretar sua própria realidade, serviram de inspiração 

poética e visual para a complexidade impressa em Lis.  

​ Todas essas referências, cada uma à sua maneira, atuaram como pontos de partida e de 

contraste, permitindo que Entre Paredes construísse uma narrativa original, que dialoga com as 

convenções enquanto as desafia. 
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3.​ PRODUÇÃO 
 
3.1. Do planejamento à infraestrutura do filme 

 

​ Com um projeto ambicioso em mãos era necessário entender as necessidades e 

possibilidades alcançáveis no âmbito interiorano, na cidade de Vitória da Conquista. Neste 

sentido, o filme teria de ser materializado de acordo com a rede de fatores complexos que 

permitam sua existência e circulação, incluindo seu financiamento e seu contexto cultural de 

produção, o que Laura Marks (2000), em seu livro “The Skin of the Film” chama de 

infraestrutura do filme.  

​ Ao discutir o cinema intercultural e a experiência do corpo, Marks aborda a 

“infraestrutura” de uma forma mais ampla, quase como a “pele” do filme. “Os criadores 

individuais geralmente conduzem seu trabalho por todas as etapas tortuosas da produção, desde a 

solicitação de subsídios para a produção até o envio do trabalho finalizado aos festivais.” (2000. 

pg.16) 

 
Imagem 4 - Edital de Chamada Geraldo Sarno/2023 (pg.15) 

 

 

 

 

 

​  

 

 

 

 

 

 

 
 

 

Fonte: https://www.pmvc.ba.gov.br 
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Dentro deste contexto, a “pele” de Entre Paredes foi moldada de forma crucial pela lei de 

incentivo cultural Paulo Gustavo (Lei Complementar nº 195/2022) através do edital Geraldo 

Sarno/2023. Essa lei, de acordo com o Gov.br, permite “o acesso a recursos por meio de editais, 

chamamentos públicos, prêmios, aquisição de bens e serviços ou outras formas de seleção 

pública simplificada.” 
 

Imagem 5 - Lista de Suplentes Convocados 

 

 

 

 

 

 

 

 

 

 

Fonte: https://www.pmvc.ba.gov.br 

 

​ Em um cenário onde a produção audiovisual independente, em norma, se constrói a partir 

de esforços coletivos e recursos limitados, a conceção de um incentivo público tão significativo 

definiu as rédeas que a produção desse projeto tomaria. 

A infraestrutura, aqui, foi construída de forma muito bem pensada por múltiplas cabeças. 

Claro, a participação no edital exigiu um detalhado planejamento de produção, não se tratava 

apenas de reunir equipamentos, mas também uma escolha estratégica de locações em Vitória da 

Conquista que pudessem se adequar às intencionalidades da direção e para além disso, a 

composição de uma equipe capaz e sensível às alcunhas que o roteiro pedia. 

 

 

3.2. Composição da Equipe 

 

A intenção por trás da composição da equipe era garantir que os cargos de chefia de 

departamento (direção, produção, fotografia, arte, som, etc) fossem, em sua maioria, ocupados 
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por mulheres, tendo em vista que uma das temáticas do projeto é o arquétipo da feminilidade e se 

fazia crucial a presença feminina, em suas vertentes plurais, nesses departamentos para 

materializar o roteiro da forma mais genuína e responsável possível.  

 

 

3.2.1. Produção  

 

A produção foi composta por Laís F. Cunha, como a cabeça de departamento, e Larissa 

Lima Silva como assistente. Para elas, foram impostas a tarefas de articular estratégias práticas 

para culminar no bom funcionamento em set.  

A organização orçamentária, contratação e gestão de pessoas foi assumida por Laís, que 

de forma extremamente competente, administrou a verba obtida pela Lei Paulo Gustavo, 

garantindo que a distribuição de recursos entre departamentos fosse eficiente e justa, desde a 

compra de itens para composição de cenários, figurinos e maquiagem, locação do espaço da 

companhia de teatro Operakata, alimentação para toda a equipe, locação de equipamentos e os 

contratação de pessoas com seus respectivos cachês.  

 
Imagem 6 - Planilha orçamentária 

Fonte: Acervo do filme 
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​ Além de auxiliar Laís quando necessário, Larissa se dedicou ao estudo da logística e a 

confecção de cronogramas de deslocamento de equipamentos e da própria equipe, gerenciando 

horários e a comunicação entre equipe e transporte. Para um curta-metragem com recursos 

limitados e os prazos específicos do edital Geraldo Sarno/2023, essa organização é fundamental. 

 

  Imagem 7 - Cronograma de deslocamento da 5ª diária 

 

 

 

 

 

 

 

 
Fonte: Acervo do filme 

 

​ Seguindo a analogia de Marks, a produção foi responsável por costurar os diferentes fios 

da infraestrutura, assegurando que o financiamento se atrevesse aos talentos, aos equipamentos e 

às locações, formando a “pele” coesa para a existência do filme.  

 
Imagem 8 - Larissa Lima e Laís F. Cunha em set 

 

 

 

 

 

 

 

 

 
 

Fonte: Acervo do filme 
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A equipe de produção foi mais do que facilitadora, foi arquiteta no trabalho de 

transformar páginas de um roteiro em uma obra audiovisual palpável e garantiram que a 

complexa “pele do filme” suportasse a jornada criativa. 

 

 

3.2.2. Direção 

 

​ A condução desta obra audiovisual foi orquestrada por dois diretores, possibilitando uma 

dinâmica muito rica e plural no que diz respeito às forças individuais e complementares. Em vez 

de uma única visão centralizada, a direção se beneficiou de trocas criativas constantes e da 

divisão de tarefas de acordo com as capacidades e afinidades de cada um.  

J. Amorim se aprofundou nas concepções do departamentos de arte e também no estudo 

da sensibilidade das performances dos atores, visto que a mesma é roteirista do projeto. Matheus 

Mattos debruçou-se na direção visual e estética no âmbito da fotografia e iluminação, estudando 

a composição dos quadros e o uso do espaço para que ambas servissem à narrativa. 

 Essa divisão, posta de forma intuitiva, não limitou a autoridade de ambas às partes nas 

decisões de todos os departamentos. Todas as decisões eram tomadas em conjunto. Por vezes, J. 

Amorim contribuiu com suas concepções para composição estética da fotografia, da mesma 

maneira que Matheus Mattos trouxe importantes apontamentos tanto para a estruturação da arte 

quanto para a elaboração das performances, especialmente no que diz respeito à quebra da quarta 

parede.  

​ O assistente de direção, Rodrigo Novaes, desempenhou um papel vital como ponto de 

articulação para a execução prática da visão artística no set de filmagem. Além de organizar de 

forma exímia e quase mágica, os planos de ação diários, ou “ordem do dia”, ele também foi uma 

ponte entre os demais departamentos e a direção. Fora crucial para resolução de intempéries 

externas e conflitos no cronograma de filmagem.  

​ Sua eficiência em gerenciar o set e antecipar e solucionar problemas logísticos se deu 

pela sua vasta experiência na função, em especial vale mencionar seus trabalhos em 

longas-metragem, o que assegurou os diretores e permitiu que ambos exercessem suas funções 

sem muitos problemas.  
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Imagem 9 - Ordem do dia #1 diária 

 

 

 

 

 

 

 

 

 

 

 

 

 

 

 

 

 

 
Fonte: Acervo do filme 

​  

​ A façanha mais impressionante foi a reorganização do planejamento de filmagem diante 

aos obstáculos impostos à produção. Alguns atrasos ocorreram devido a intempéries externas e 

internas. Para contornar a situação, Rodrigo e Laís conseguiram arranjar uma diária extra para 

remediar esses atrasos e, portanto, a produção que inicialmente estava prevista para 5 diárias, se 

estendeu para 6. 

A harmonia entre essas três vozes foi particularmente especial. Não só pela afinidade 

entre os três membros do departamento, como também a sinergia de trabalho no projeto. Entre 

Paredes lida com uma complexidade prática que é a quebra da quarta parede, e precisar o timing 

desse recurso era uma tarefa delicada de se cumprir. Duas mentes na direção e um assistente 

numa sincronia harmônica permitiu que tal façanha fosse possível. 
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Imagem 10 - Matheus Mattos, J. Amorim e Rodrigo Novaes em set 

 

 

 

 

 

 

 

 

 

 

 

 

Fonte: Acervo do filme 

 

​ Em essência, a equipe de direção se equiparou a uma orquestra, onde cada membro, com 

sua expertise e função específica, contribuiu para que a partitura, ou melhor, o roteiro, fosse 

executado com esmero, dedicação e uma visão plural muito bem coordenada.  

 

 

3.2.3. Arte 

 

O departamento de Arte foi composto por Malu Padre como chefe de departamento e 

Olga Catarina Alves, Lorena Durval e Sthefane Abreu, como assistentes. Nelas, repousava a 

responsabilidade de materializar o universo narrativo do filme intrinsecamente baseada na 

ambientação cênica característica do teatro foi minuciosa e fundamental 

A identidade teatral proposta pela direção se manifestou pela expertise de Malu ao 

planejar os cenários, objetos, maquiagens e figurinos que juntamente de Olga Catarina, Lorena e 

Sthefane confeccionaram o mundo da história de Lis. 

Além disso, as quatro integrantes deste departamento trabalharam em perfeita sintonia na 

caracterização de cada personagem, no ato de maquiar e vestir cada atriz e ator, como também na 

disposição e composição do universo cênico. Neste sentido, houve uma divisão de 

responsabilidades. Lorena se encarregou de organizar e montar os cenários, enquanto Olga 

Catarina e Sthefane se ocuparam na maquiagem e no figurino. 
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Imagem 11 - Malu Padre, Olga Catarina Alves e Sthefane Abreu na sala de maquiagem 
 

 

 

 

 

 

 

 

 
Fonte: Acervo do filme 

 
Imagem 12 - Malu Padre e Lorena Durval montando cenário 

 

 

 

 

 

 

 

 

 

 
Fonte: Acervo do filme 

 

A difícil tarefa de criar uma extensão visual do roteiro foi vital para a possibilidade de 

imersão do público. Cada cor, textura, objeto e figurino cuidadosamente pensados e coordenados 

pelas quatro peças da Arte. 

O planejamento da concepção artística do filme, feita em conjunto com a direção, foi 

construída, como já mencionado anteriormente, com o intuito de emular um palco de teatro. Com 

isso em mente, este departamento teve o trabalho de reunir um acervo de objetos cênicos que se 
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encaixassem nessa identidade além de determinar um padrão de cores correspondente ao estado 

emocional das personagens. 

 
Imagem 13 - Conceito de cenário 

 

 

 

 

 

 

 

 

 

 

 

 

Fonte: Acervo do filme 

 

Imagem 14 - Conceito de personagem 

 

 

 

 

 

 

 

 

 

 
Fonte: Acervo do filme 

 

​ Com a intenção de garantir a coerência estética e simbólica ao longo das diferentes cenas, 

mudanças de última hora foram necessárias devido às limitações da área de gravação no que se 

diz respeito à movimentação da equipe e dos atores. Tendo em vista a utilização do espaço da 
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companhia de teatro Operakata como estúdio de filmagem para todo o filme e o posicionamento 

de equipamentos para a montagem dos cenários, o departamento de arte precisou adaptar a visão 

artística aos espaços disponíveis, e se aproveitou de tal obstáculo para potencializar a sensação 

de confinamento vivida pela protagonista. 

 
Imagem 15 - Composição da cena 5/ diária #2 

 

 

 

 

 

 

 

 

 
Fonte: Acervo do filme 

Imagem 16 - Paleta de cor de personagens 
 

 

 

 

 

 

 
 

 

Fonte: Acervo do filme 
 

Os objetos de cena foram construídos com materiais acessíveis e propositalmente 

chamativos. A cena da festa de aniversário, por exemplo, gravada na segunda diária, tem 

componentes coloridos e chamativos, numa clara dicotomia com o figurino de Lis, composto por 

cores em tons pastéis, de certa forma, ainda camuflada pelo preto, cor extremamente presente na 

composição do cenário tendo em vista essa identidade teatral. 
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As cores foram escolhidas de acordo com a identidade pretendida para cada personagem 

tendo em vista o estado de espírito de cada um.   

Todo o trabalho desempenhado foi feito em conjunto de forma intrínseca à fotografia, 

direção e produção. A disposição de cores, figurino e cenários foram pensados para que se 

mantivesse a harmonia em todos os âmbitos. 

 
 

3.2.4. Fotografia 

​  

​ O departamento de fotografia, sob a liderança pontual de Beatriz Oliveira, com a 

integração de Laura Cristina e Tiffany Monteiro como assistentes, foi responsável por captar 

visualmente as complexas camadas do projeto e traduzir a conexão entre personagens e público. 

Mais do que apenas captar imagens, a fotografia foi a voz narrativa ativa, moldando a percepção 

do público e aprofundando a compreensão da jornada da protagonista.  

 

Imagem 17 - Laura Cristina, Tiffany Monteiro e Beatriz Oliveira em set   

 

 

 

 

 

 

 

 

 
Fonte: Acervo do filme 

 

Coordenadas por Beatriz, ambas assistentes desempenharam um papel importantíssimo 

de auxílio na manutenção e operação de equipamentos. Em planos mais fechados, provoca-se a 

sensação de confinamento, mesmo em ambientes abertos a fotografia sublinhou as intenções das 

personagens, especialmente a protagonista, inclusive nas escolhas correspondentes à quebra da 

quarta parede. Esse recurso em específico, exigiu uma precisão no enquadramento e na 
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iluminação para que se reforçasse a existência de uma barreira imaginária prestes a ser 

transgredida. Para fazer a iluminação esperada, seria necessário uma gama de luzes, e de tecidos 

que reforçassem visualmente a ideia das paredes. Sendo esse um filme gravado com uma só 

câmera, também era preciso pensar nos planos de forma que a montagem da iluminação e dos 

cenários não fosse tão afetada, tendo que ser alterada o tempo todo. 

 
Imagem 18 - Painel de equipamentos de fotografia 1 

 
Imagem 19 - Painel de equipamentos de fotografia 2  

 

Fonte: Acervo do filme 
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​ Cada decisão técnica foi fruto de um esforço consciente entre Direção e Fotografia de 

traduzir a experiência da protagonista em sua própria prisão e amplificar o impacto de sua busca 

por conexão, sempre ressaltando a estética teatral proposta. Para isso, a dupla de direção 

compartilharam com Beatriz suas referências visuais e conceituais desde suas primeiras reuniões, 

destacando o desejo por quadros mais fechados, evocando a presença das "paredes" que cercam a 

protagonista – não apenas as literais, reveladas como os panos pretos nos enquadramentos, mas 

também as simbólicas, como as paredes imagéticas sempre separando Lis e Petra.  

​ A busca por uma locação que dialogasse com essa proposta estética, no entanto, não foi 

simples. A ideia inicial era utilizar projeções de imagens em uma tela branca como pano de 

fundo em vários momentos do filme, criando não só os cenários através das imagens, mas 

também seria usado como um recurso metalinguístico e imagético que amplificasse a os 

sentimentos da protagonista. Inicialmente foi pensado na sala principal do Centro de Cultura 

Camilo de Jesus Lima, mas rapidamente a ideia foi descartada, quando foi notado a 

impossibilidade de manusear as luzes e o projetor do local. Após inúmeras tentativas, ficou 

evidente que nenhuma das outras locações pensadas ofereciam as condições técnicas e a 

qualidade necessárias. Ou os projetores não tinham a potência ideal, ou o posicionamento não 

permitia o controle narrativo desejado. 

​ Foi apenas após uma visita técnica à companhia de teatro Operakata, que a equipe 

encontrou um espaço que, embora não atendesse ao plano original do projetor, oferecia novas 

possibilidades criativas. No dia do teste de luz, ficaram evidentes as limitações acerca do espaço 

reduzido, para a movimentação dos equipamentos de luz e da equipe. Porém, de certa forma, isso 

acabou sendo positivo levando em consideração a proposta inicial da direção, tais quais os 

planos fechados, e em momento algum havia sido pensado movimentos de câmera como tilt ou 

panorâmicas. Apesar disso, optou-se por seguir com a locação, por sua atmosfera e potencial 

cênico, que era uma das demandas da direção. 

​ Durante esse mesmo teste de luz, foi feito um experimento utilizando um pano branco 

como fundo de cena, para que pudesse haver luzes que rebatessem no pano e criasse uma 

atmosfera da cor que a cena pedia, que era uma das propostas que Direção e Fotografia tinham 

pensado inicialmente na decupagem e no storyboard feito por Beatriz Oliveira. O resultado 
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visual agradou, pela neutralidade e pela possibilidade de criar uma espécie de vazio simbólico ao 

redor da personagem.  

 

Imagem 20 - Teste de Luz com o pano branco de fundo   

 

 

 

 

 

 

 
 

Fonte: Acervo do filme 

 

Entretanto, já na primeira diária de filmagem, esse recurso revelou-se conflitante com as 

propostas previamente estabelecidas pelo departamento de arte, especialmente no que diz 

respeito à identidade estética dos cenários. Diante desse impasse, e respeitando a coesão entre os 

departamentos, decidiu-se pela manutenção dos fundos pretos ao longo de toda a filmagem. 

 

 

3.2.5. Som direto 

 

​ O departamento de som desempenhou um papel essencial, desde a captação direta em set 

até a complexa pós-produção. Na etapa inicial, conduzida por Silas Carneiro, Técnico de Som, 

auxiliado por Noiran Kilpp, microfonista, a tarefa era capturar a grande quantidade de diálogos 

de forma limpa e clara, o que por si só se provou um desafio à parte. E os equipamentos 

disponíveis eram mais do que capazes de garantir que essa tarefa fosse possível. 
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Imagem 21 - Painel de equipamentos de som 1 

 

 

 

 

 

 

 

 

 

 

 

 
 

Imagem 22 -  Painel de equipamentos de som 2 

 

 

 

 

 

 

 

 

 

 

 

 
Fonte: Acervo do filme 

 

Já na primeira diária encontraram-se problemas para captação de som direto sem 

interferências externas. Como as gravações aconteceram no espaço da Operakata, localizado em 

um bairro movimentado de Vitória da Conquista, ruídos externos como a movimentação de 

veículos, música alta e animais de rua impuseram muitas e muitas repetições de take. Apesar do 
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uso de dois gravadores Lapela, que em teoria não seriam capazes de captar sons externos, 

dependia-se da captação do microfone Boom para cenas com mais de dois personagens. 

 

Imagem 23 - Silas Carneiro e Noiran Kilpp equipando atores com lapelas​  

 

 
 

 

 

 

 

 

 

 
Fonte: Acervo do filme 

​  

Esse foi um dos motivos de alteração das ordens do dia posteriores e atrasos no 

planejamento de gravação. Este problema perdurou durante todo o processo de produção e foi 

contornado por movimentações da própria equipe ao pedir a compreensão dos moradores 

daquela rua que evitassem ligar seus aparelhos de som em volumes extraordinários. Quanto ao 

tráfego de veículos, não havia muito o que se fazer senão esperar que se acalmasse e aproveitar 

os poucos momentos de silêncio para retomar as gravações. 

 
 
3.2.6. Elenco 

 

​ A escolha do elenco foi, sem dúvida, um dos maiores desafios de toda a produção de 

Entre Paredes, e também a etapa à qual a dupla de direção mais se dedicou conjuntamente. Por se 

tratar de um filme muito baseado em diálogos tensos e centrado em nuances de emoções sutis, a 

seleção dos atores era um dos pilares para o funcionamento da narrativa. O processo da seleção 

de atores se deu com chamada pública divulgada por meio do Instagram e de grupos de 
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WhatsApp, adicionalmente com marketing de referência, contando com a indicação de atores por 

pessoas da própria equipe.  

As audições foram pensadas de forma acessível, realizadas de forma remota em um 

primeiro momento. Os interessados preenchiam um formulário através do Google Forms, no 

qual respondiam a perguntas sobre seus interesses em relação aos personagens, disponibilidade, 

tamanho de roupa e possíveis alergias e deficiências, além de enviarem duas fotos e um vídeo 

com um monólogo – extraído de um trecho do próprio roteiro, conforme o personagem para o 

qual estavam se candidatando. O objetivo com o vídeo era já enxergar, mesmo que online, 

alguma conexão do ator com o personagem ao qual estava se candidatando.  

Contudo, o processo de seleção não foi fácil, devido ao baixo número de inscrições. O 

motivo disso se deu, principalmente, devido ao choque do período de pré-produção de Entre 

Paredes, com a produção do longa Alice Lembra, um projeto de maior porte que envolveu boa 

parte dos atores da cidade com quem a equipe já havia trabalhado anteriormente ou com quem já 

mantinha algum contato. Nesse contexto, o produtor de elenco Antony Soares, teve um papel 

crucial, de aumentar a divulgação da chamada de Entre Paredes e ao conseguir para o papel do 

personagem Sammy, o ator Carlos Alves, e que também estava atuando em Alice Lembra, o que 

exigiu uma articulação cuidadosa de agenda. Esse cenário reduziu significativamente o número 

de inscrições recebidas, o que limitou as opções e exigiu da direção um trabalho ainda mais 

minucioso na escolha de cada ator. 

Para a escolha da protagonista, o desafio se apresentou de forma ainda mais impactante. 

Diante do baixo número de inscrições, apenas duas atrizes estavam disponíveis para o papel da 

protagonista. Uma delas, Lorena Giambastiani, a pedido do produtor de elenco, fez o envio de 

sua audição por vídeo e impressionou os dois diretores. Entretanto, por morar em Jequié, ela não 

poderia estar presente nas reuniões de preparação de elenco, e o orçamento do projeto não 

poderia cobrir os custos para trazê-la até Vitória da Conquista. 

A outra opção era Vitória Amorim, residente na cidade onde o projeto seria gravado e 

estudante do curso de Cinema e Audiovisual da Uesb, além de já ter trabalhado como atriz em 

um curta também dirigido por Matheus. 

Durante as preparações do elenco, guiadas pela atriz de teatro experiente Síria 

Carinhanha, via-se uma evolução na construção das personagens com os atores, especialmente de 

Carlos Alves, Jow e Gabriela Laguna que rapidamente entenderam a proposta.  
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Porém, já nos primeiros dias de preparação era possível perceber algumas dificuldades na 

performance de Vitória. Diante da natureza emocional e densa da personagem Lis, o processo 

com a atriz exigiu uma atenção especial. Além dos ensaios coletivos, foram realizados mais dois 

encontros individuais com a dupla de direção, voltados especificamente a acentuar as nuances de 

voz em algumas falas específicas do roteiro, e também trabalhar o artifício da quebra da quarta 

parede.  

Como esse recurso exigia que a atriz se comunicasse diretamente com a câmera, era 

importante que isso fosse cuidadosamente ensaiado, para não parecer falso. Entretanto, esse não 

foi o único desafio que a direção teve com a atuação da protagonista. A atriz demonstrava uma 

grande dificuldade em integrar a autenticidade necessária para a interpretação de Lis, em especial 

em cenas com a personagem Petra.   

Em um primeiro momento, a atriz selecionada para o papel, era Eliana Lima, que chegou 

a participar de algumas reuniões de preparação, entretanto, teve de deixar o projeto por conflitos 

de agenda.  

 
Imagem 24- Preparação de elenco 24 de Novembro de 2024 

 

 

 

 

 

 

 

 

 

 

 
Fonte: Acervo do filme 

 

A substituição por Patrícia Chaves, professora de teatro da cidade e com ampla 

experiência em direção e pedagogia teatral, trouxe um novo fôlego ao processo. Apesar de ter 

sido sua primeira experiência atuando em um filme, Patrícia demonstrou enorme sensibilidade 
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com o material e mergulhou no papel com entrega e maturidade. Com apenas duas semanas de 

contato com o roteiro, mostrou uma impressionante intimidade e complexidade com Petra.  

Uma outra grande questão do processo de preparação, foi a ausência da preparadora em 

algumas das reuniões, o que implicava numa carga de trabalho e preocupação maior para a 

direção, tendo em vista que fora essa quem assumiu a preparação de elenco quando Síria não 

estava presente.  Situação que, inclusive, se repetiu durante a semana de gravação. 

As gravações tiveram início no dia 12 de Dezembro de 2024 e terminaram no dia 17 de 

Dezembro de 2024. Ainda na primeira diária, pôde-se perceber que as dificuldades encontradas 

na interpretação da protagonista durante o período de preparação perduraram. A intencionalidade 

dos diálogos não havia sido alcançada e as constantes interrupções por ruídos externos, 

definitivamente atrapalharam o ritmo de atuação. 

Na terceira diária, esse obstáculo se materializou de forma mais forte. Durante a gravação 

da cena 6, a segunda cena a ser gravada naquele dia, a atriz não conseguiu passar suas falas. 

Apesar de várias tentativas, muitas repetições de take e algumas pausas, não foi possível dar fim 

a cena, o que resultou num atraso gigantesco no planejamento de filmagem e uma manobra 

arriscada da produção para conseguir uma diária extra. 

No restante das diárias, essas dificuldades ainda se faziam presentes e acabavam por 

desmantelar o trabalho de decupagem de cada cena. Devido às constantes repetições, por erros de 

fala e a falta de complexidade de interpretação, não restava muito tempo para filmar a mesma 

cena em ângulos previamente calculados para conseguir atingir uma dinâmica bem coordenada 

que antes se planejou para a etapa de montagem. Na visão da direção, o que poderia se fazer era 

improvisar ângulos mais fechados em momentos pontuais para que se pudesse garantir algum 

ritmo variado na etapa de pós-produção.   

 
 
3.3. Referências audiovisuais estéticas 

 
As inspirações estéticas que serviram como guia visual e conceitual para a direção tem 

como ponto central a identidade teatral. 

O trabalho de Wes Anderson em sua série de curtas de 2023, em especial A Incrível 

História de Henry Sugar, serviu como uma inspiração fundamental para a estilização visual e a 

composição dos quadros. A forma como Anderson explora cenários completamente construídos 
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semelhantes maquetes com movimentos de câmera precisos e simetria rigorosa abriu os olhos da 

direção para a organização dos espaços num ambiente limitado e a dinâmica de enquadramentos 

dentro da artificialidade planejada.  

A minissérie brasileira Capitu (2008), dirigida por Luiz Fernando Carvalho, serviu de 

referência para a forma orgânica que utiliza o recurso da quebra da quarta parede, demonstrando 

como o olhar direto do personagem em direção da câmera pode ser sutil, leve e cúmplice sem um 

drama desnecessariamente exagerado. 

Uma outra referência contemporânea fundamental foi a segunda temporada de A 

Entrevista com o Vampiro, particularmente na integração do teatro como ferramenta primordial 

da narrativa, como também a construção da atmosfera visual. 

 
Imagem 25 - Painel de referências 

 

 

 

 

 

 

 

 

 

 

 
Fonte: Netflix/ Globo/ AMC 

 

Em conjunto, essas referências o desenvolvimento de uma visão coesa e pontual para a 

concepção artística e fotográfica para o projeto.  
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4.​ PÓS-PRODUÇÃO 
 

4.1.  Da preparação técnica à complexidade inicial da montagem 

Antes de poder começar a fase de montagem de “Entre Paredes”, o editor e montador 

Matheus Mattos sabia, devido à sua familiaridade com o material bruto, que o processo não seria 

nada leve. O volume dos mais de 200GB de arquivos de vídeo e áudio o fez questionar a 

capacidade de processamento de seu velho notebook – um companheiro fiel ao longo de toda a 

faculdade de cinema. Tornou-se, então, evidente que era o momento de um investimento: um 

novo computador. O motivo era claro: montar um filme na dimensão de “Entre Paredes”, com 

todos os arquivos de vídeo gravados em S-log2, além da previsão desse ser um filme de 30 

minutos, seria incrivelmente exigente. Uma máquina robusta era essencial para processar o 

programa de edição com fluidez.  Para isso, o auxílio de J. Amorim foi fundamental, ela não só o 

ajudou com indicações das melhores configurações possíveis dentro do orçamento disponível, 

como também montou todo o equipamento assim que as peças chegaram, preparando o terreno 

para o complexo trabalho que se seguiria a partir dali. 

Com o novo computador montado, Matheus Mattos começou a revisitar o material bruto 

das gravações, usando os boletins de fotografia como referência para se focar principalmente em 

revisar os takes marcados como “bons” ou “mais ou menos”. Paralelamente a essa fase, o editor 

iniciou a organização das pastas do projeto de edição, seguindo seu método de organização: 

arquivos brutos separados por cena e data, além de pastas dedicadas às exportações que viriam 

com os cortes do filme, e uma pasta para os documentos escritos, tais como os próprios boletins 

de fotografia e som, a decupagem da diretora de fotografia Beatriz Oliveira e o roteiro do filme. 

Esse planejamento e organização prévios eram cruciais, ecoando a percepção de Walter Murch, 

renomado montador de filmes como Apocalypse Now e The Godfather I, II e III, sobre a natureza 

do trabalho de edição: 

Quando esses números eram fisicamente representados pelas 

montanhas – toneladas – de filme, sabíamos instintivamente que era 

preciso ter planejamento e organização desde o ponto de partida. [...] 

Sem planejamento, mapa ou fio leva-se uma surra e a edição se 

         
37 



 

transforma numa lambança de imagens e sons reunidos para efeito 

momentâneo. (MURCH, 2004, p. 130). 

 

Imagem 26 - Organização do projeto de montagem 

 

Fonte: Acervo pessoal 

​ Claro que Murch se referia à edição em película. Em suas próprias palavras: “uma 

vantagem de editar em película era que o peso e o volume do material encorajam o editor a levar 

as coisas a sério e planejar antecipadamente.” Entretanto, mesmo no digital, a organização dos 

arquivos se faz necessária, ainda mais se tratando de um projeto como “Entre Paredes”. 

No entanto, à medida que a revisão e organização das cenas avançava,  uma sensação de 

apreensão e desânimo se fazia cada vez mais presente. Já não era mais sobre uma preocupação 

com o volume de trabalho, ou mesmo com a organização do material, afinal, como co-diretor e 

alguém que havia acompanhado cada etapa — desde os primeiros tratamentos do roteiro e a 

decupagem até a presença em todas as diárias de filmagem — Matheus possuía uma intimidade 

com cada plano do filme. A expectativa inicial era de que a montagem seria um processo 

relativamente simples, quase como um quebra-cabeças com uma referência do resultado final 

que estava bem em sua frente, no roteiro e na decupagem. Ele visualizava a edição como a etapa 

final de uma construção bem planejada, onde sua principal tarefa seria apenas dar forma visual 

àquilo que já estava solidificado em sua mente 
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Entretanto, esse esperado encaixe de peças já familiares se desfez diante da tela do 

computador, no Adobe Premiere. A simplicidade esperada deu lugar a uma complexidade, e o 

que se revelou foi mais um desafio da produção. Sua principal preocupação residia na atuação. 

Como já foi citado, durante as filmagens, as dificuldades com a performance de alguns atores 

foram notáveis. A repetição exaustiva de takes, muitas vezes não por falhas técnicas da equipe 

ou dos próprios equipamentos, mas por nuances de interpretação que não ressoavam com a visão 

que os diretores tinham, havia deixado uma marca. Então, ao revisitar o material bruto, essa 

questão se intensificava, gerando um intenso desejo de "consertar" aquilo que não o agradava.  

Diante dos detalhes que comprometiam sua expectativa de um bom filme, Matheus se viu 

paralisado. A montagem, que ele imaginava ser um simples ato de reunir cenas, transformou-se 

em um campo de batalha criativo, onde sua percepção do filme bruto e a busca pela sua melhor 

versão entravam em conflito com a realidade do material disponível. Era como se o filme, que 

ele conhecia tão bem, agora lhe apresentasse novas camadas de desafio na ilha da edição. 

Revisar os melhores takes a partir dos boletins de fotografia já não lhe parecia a melhor 

estratégia, então se viu diante da necessidade de reassistir até mesmo os takes julgados como 

“ruins”, buscando pequenas nuances interpretativas que pudessem, ainda que por alguns 

segundos, “salvar” uma cena.  

Essa preocupação já havia surgido ainda nas gravações, quando os dois diretores já 

haviam considerado gravar alguns planos detalhes e outros enquadramentos fechados, além do 

que fora pensado na fase de decupagem. O intuito desses planos era de encobrir momentos em 

que a atuação não correspondia plenamente às exigências do roteiro e da direção. Nesse 

contexto, a percepção de Walter Murch ressoou com particular clareza. O renomado editor 

afirma que: 

O trabalho de edição não é tanto de colar pedaços, mas muito 

mais de achar o caminho, de modo que um editor gasta muito pouco do 

seu tempo cortando e colando. Obviamente, quanto mais material houver 

para trabalhar, mais alternativas têm de ser consideradas, uma vez que 

um maior leque de opções exige naturalmente mais tempo de 

consideração. (MURCH, 2004, p. 15-16). 

2. Adobe Premiere é um software de edição e montagem.​ ​ ​ ​ ​ ​ ​     36 



 

4.2.  A liberdade da experimentação 

No livro “O Ato Criativo”, Rick Rubin, renomado produtor musical, destaca: “às vezes, 

se afastar é a melhor forma de se aproximar”. Essa frase está intimamente ligada ao processo de 

montagem de “Entre Paredes”, que exigiu muitos afastamentos e retornos à ilha de edição. 

Afinal, o início dessa etapa foi marcado pela mesma apreensão que havia surgido durante a 

organização dos arquivos. Mesmo após a montagem das três primeiras cenas, o trabalho de 

edição, por si só, ainda não conseguia transformar aqueles planos e takes em algo convincente, 

ao menos era o que o editor sentia. No entanto, ele sabia que não podia estagnar. Não havia a 

opção de refilmar, e a única alternativa era seguir em frente: editando, exportando os cortes para 

J. Amorim e incorporando as sugestões dela nos cortes subsequentes. 

Com o tempo diário limitado para dedicar ao projeto – que permitia editar por volta de 

uma cena a cada três dias –, o período longe do computador era como um catalisador de ideias. 

Durante os trajetos até o trabalho ou em pequenos intervalos, as reflexões sobre o filme surgiam 

espontaneamente em meio às atividades cotidianas, em forma de soluções para serem aplicadas 

na edição. Nessa situação, uma passagem do livro de Rick Rubin se revelou particularmente 

pertinente. O produtor musical afirma que: 

 
Alguns músicos acham mais fácil compor quando dirigem do 

que se estivessem sentados numa sala com o gravador ligado. Esse tipo 

de distração mantém uma parte da mente ocupada e libera o restante para 

permanecer aberta a tudo que vier. [...] Distração não é procrastinação. A 

procrastinação corrói constantemente a capacidade de criação. A 

distração é uma estratégia a serviço da obra. (RUBIN, 2023, p. 64).​  

Diante desse contexto, a montagem passou a dialogar com o silêncio, com os olhares, 

com as pausas e com os planos detalhes e primeiros planos – previamente planejados para ajudar 

na edição. Nesse ritmo mais intuitivo, por vezes não racional, que a forma definitiva do filme 

começou a se manifestar na ilha de edição. Ao se entregar nesse percurso menos rígido, sempre 

em busca de soluções e colocando em sua timeline o melhor do que podia extrair dos takes, 

Matheus conseguiu reencontrar o filme sob uma nova perspectiva, permitindo que a montagem 

se tornasse, finalmente, um espaço onde pudesse experimentar e manifestar as subjetividades dos 
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personagens e da história de Entre Paredes. Como aponta Rubin (2023, p. 58), “o perfeccionismo 

atrapalha a diversão. Uma meta mais hábil pode ser encontrar conforto no processo.” 

Imagem 27 - Timeline do projeto no Adobe Premiere 
 

 

Fonte: Acervo pessoal 

4.3.  O ritmo de montagem 

A partir do momento em que a montagem de fato engrenou, o processo passou a fluir de 

maneira mais orgânica e assertiva. O primeiro corte, com cerca de 37 minutos de duração, foi 

apresentado à roteirista e co-diretora J. Amorim e ao professor e orientador Rogério Luiz, que 

acompanharam de perto os desdobramentos da edição. Suas sugestões acerca desse primeiro 

resultado se concentrou no campo do andamento da história do filme, já que haviam partes que 

ambos sentiram que poderia ser inteiramente cortadas, não só para gerar mais fluidez ao 

resultado final, mas também para chegar o mais próximo possível dos 24 a 26 minutos de filme, 

tempo esse que é mais aceitável para festivais de cinema num geral. 

Para que esse processo fosse possível, foi necessário um desapego de cada um dos cortes, 

que mesmo para a montagem, era um trabalho ainda inacabado, com cenas arrastadas e ritmo um 

tanto lento em algumas cenas, em especial a cena 6, que era até então a maior do filme e 

completamente baseada nos diálogos emocionais entre Lis e Kate. Essa cena não era só a maior 

do filme, como também foi a mais demorada de gravar, como também foi a que a montagem  
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mais teve de se dedicar, principalmente pela quantidade de erros de atuação. Contudo, ao 

aceitar o processo como parte da própria construção do filme, Matheus foi incorporando as 

contribuições com olhar crítico, mas generoso, permitindo que cada corte posterior fosse mais 

preciso e fiel à intenção dramatúrgica do projeto.  

Dessa forma, o filme passou por um processo contínuo de ressignificação de cenas, com 

algumas sendo cortadas pela metade de como era originalmente, mas sem perder seu propósito 

narrativo. O resultado final, com 28 minutos, ainda mantém a essência da história, mas foi 

completamente transformado por um processo de escuta ativa, revisão e, sobretudo, a capacidade 

da montagem abandonar a expectativa do “filme idealizado”. No texto “A Montagem como Ato 

Criativo”, a professora e pesquisadora Maria Mourão defende a montagem como um processo 

criativo fundamental na construção de sentido no cinema, indo além da técnica e se configurando 

como linguagem própria. Nesse sentido da produção e da montagem, ela afirma que: 

 
É na maneira como o cinema articula as imagens e os sons e os 

aproxima que o transforma em discurso. Criam-se novos sentidos, uma 

nova lógica onde os significados não são transparentes, nascida da 

associação de fragmentos. Justapõem-se duas realidades: a da vida 

propriamente dita e a do filme [...], determinando novas leituras das 

imagens. (MOURÃO, 2006, p. 246). 

 Assim, emergiu o filme real, presente nas imagens, nos silêncios, nos takes que 

solucionaram falhas, e que, acima de tudo, finalmente agradou. Esse resultado não foi fruto de 

uma busca pela perfeição técnica, mas do reconhecimento de que a montagem é um espaço de 

construção narrativa. Ao abandonar a idealização inicial do projeto e lidar com o material de 

forma crítica e sensível, o processo revelou a força criativa da ilha de edição como um ato de 

descoberta, onde o filme encontrou sua forma definitiva. 

 

 

4.4.  Mixagem de Som e Música 

 
A etapa de mixagem de som em Entre Paredes foi, de maneira geral, um processo fluido e 

direto. Silas Carneiro foi o responsável pela mixagem completa, usando o programa Adobe 

Audition, cuidando tanto dos diálogos quanto da sonoplastia, incluindo efeitos sonoros e  
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ambiências. Noiran Kilpp assinou como compositor das músicas originais do filme, criando 

trilhas que dialogam diretamente com a intimidade e o isolamento da protagonista, e sua relação 

com Petra e Kate. A respeito das músicas, ainda durante a pré-produção do média, Matheus e 

J.Amorim tinham em mente uma forte referência de músicas latino-americanas, muito inspirados 

pela artista Natalia Lafourcade, do México e “La Lá”, do Peru. 

Uma playlist no Spotify foi criada pela dupla direção, com algumas das músicas que 

traduziam o sentido que queriam que estivesse na trilha sonora original de Entre Paredes. Com 

base nisso e em referências pessoais, Noiran desenvolveu 7 faixas musicais, uma para cada 

momento que havia sido solicitado, como as cenas em que Lis e Kate estão juntas, as cenas do 

bar, e as cenas com Lis e Petra. Todas essas foram pensadas para fortalecer ainda mais a 

subjetividade dos diálogos e silêncios das relações de Lis com Petra, Kate, e até consigo mesma. 

 Após o primeiro corte da montagem, Matheus Mattos exportou dois arquivos essenciais 

para a continuidade da pós-produção de som: um arquivo de vídeo .mp4 do filme montado e o 

arquivo OMF, que permite ao editor de som identificar quais takes foram utilizados na 

montagem, e localizar os mesmos takes a partir dos áudios captados por boom e lapelas. 

 
Imagem 28 - Timeline do projeto no Adobe Audition 

 

 
 

Fonte: Acervo do Filme 
 
 
 
 
 
 
 

4.Spotify: Serviço de streaming de música. 
5. MP4: É um formato de armazenamento de arquivos multimídia para vídeo. 
6.OMF: É um formato de arquivo destinado à transferência de mídia digital entre softwares.​ ​ 43 



 

Imagem 29 - Timeline do projeto no FL Studio 
 

 
Fonte: Acervo do Filme 

 
Apesar da etapa de mixagem ter caminhado bem, houve um contratempo técnico: um erro 

do Adobe Premiere na leitura do arquivo XML referente aos diálogos tratados, enviados por 

Silas. Diante da falha, Matheus precisou recorrer a um arquivo .wav com os diálogos já mixados, 

o que demandou a ressincronização manual das falas com os cortes da imagem. Esse ajuste foi 

necessário antes da finalização dos cortes seguintes. A partir do quarto corte em diante, o 

processo voltou a ocorrer com tranquilidade, ainda que a edição tenha seguido trabalhando com 

os arquivos .wav como base para os diálogos. 

 

 

 

 

 

 

 

7. FL Studio: Software de criação de música.  
8. WAV: É um formato-padrão de arquivo de áudio da Microsoft.​ ​ ​ ​        44 



 

5.​ CONSIDERAÇÕES FINAIS 

 

​ Desde a concepção da ideia até o momento atual de sua finalização em pós-produção, 

cada etapa materializou o ciclo de aprendizado presente desde a primeira aula no curso, em 2020 

um pouco antes ainda do estado de quarentena. O que mais se escutava nesse início era de que 

“não se fazia cinema sozinho”, e essa frase serviu de mantra para toda a formação pessoal e 

profissional de ambas as partes autoras deste documento.  

​ A persistência em seguir com a jornada de realização audiovisual se deu, principalmente, 

pelo incentivo de professores dedicados e atenciosos que foram capazes de enxergar o potencial 

de seus estudantes, por mais que estes ainda não o tivessem feito. Manter o espírito de 

coletividade após o período turbulento e incerto causado pela pandemia da COVID-19 foi 

desafiador, porém, a tal da persistência permitiu que laços se formassem e processos criativos 

tivessem seus espaços de respiro e desenvolvimento.  ​  

​ As incansáveis horas de estudo teórico e prático conduziram um ritmo em sets de 

filmagem que resultou em um processo quase profético de aprendizado. Se não se faz cinema 

sozinho, só se entende os procedimentos de uma produção ao fazer parte de uma. A oportunidade 

de trabalhar em um set de filmagem tão bem coordenado como Seresta (2023), ao qual vale 

lembrar, também foi fruto de um Trabalho de Conclusão de Curso coletivo nessa mesma 

instituição, pavimentou o caminho de experimentação e organização para Entre Paredes. 

​ Uma experimentação estruturada por um selo importantíssimo e significativo para os 

autores, a equipe e os estudantes do curso de Cinema e Audiovisual da UESB, a Lei Paulo 

Gustavo. A possibilidade de colocar em prática todo o nosso acervo de conhecimento e 

experiência numa produção com dimensões profissionais não só nos ensinou ainda mais, como 

fechou um ciclo de persistência sustentado muito antes das primeiras palavras do roteiro terem 

sido escritas. 

Entre Paredes é a reafirmação de nossas competências nutridas durante toda a graduação, 

a revelação de nossas limitações e a garantia que continuaremos a aprender depois do diploma. 

Ainda em processo de finalização, mais especificamente em seu quinto corte da montagem, 

Entre Paredes continua em lapidação estética e narrativa. Embora a estrutura principal já esteja 

ali, alguns ajustes de ritmo, transições, cor e decisões de trilha sonora ainda estão em aberto. 
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Dessa forma, Entre Paredes é mais do que o produto para um Trabalho de Conclusão de 

Curso, esse filme é também testemunho da jornada de amadurecimento pessoal, profissional e 

criativo de seus realizadores. O média carrega em si a memória de todas as etapas que foram 

superadas, dos erros que essas ensinaram, dos acertos e do trabalho coletivo que o tornou 

possível. Ao olhar para trás, é possível ver não só um filme em construção, mas dois artistas 

também nesse processo de lapidação. Acima de tudo, conscientes de que o cinema se aprende 

fazendo, revendo e, recomeçando. 
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