UNIVERSIDADE FEDERAL FLUMINENSE
INSTITUTO DE ARTE E COMUNICAÇÃO SOCIAL
DEPARTAMENTO DE COMUNICAÇÃO SOCIAL





CAMILA MANAMI SUZUKI




ALICE GUY BLACHÉ E O CINEMA E ATRAÇÕES
















NITERÓI 
2013
CAMILA MANAMI SUZUKI





ALICE GUY-BLACHÉ E O CINEMA DE ATRAÇÕES






Monografia apresentada ao curso de Comunicação Social da Universidade Federal Fluminense como requisito parcial para a obtenção do Grau de Bacharel em Comunicação Social.

Orientador Professor Antonio Carlos Amancio da Silva.











NITERÓI
2013

CAMILA MANAMI SUZUKI


ALICE GUY-BLACHÉ E O CINEMA DE ATRAÇÕES


Monografia apresentada ao curso de Comunicação Social da Universidade Federal Fluminense como requisito parcial para a obtenção do Grau de Bacharel em Comunicação Social.




BANCA EXAMINADORA




_______________________
Professor Antonio Carlos Amancio da Silva - Orientador
Universidade Federal Fluminense




_______________________
Professor Felipe Muanis
Universidade Federal Fluminense




_______________________
Professor Fernando Morais
Universidade Federal Fluminense







NITERÓI
2013
AGRADECIMENTOS


Agradeço a Tunico Amancio pela paciência e dedicação.


















































“Before beginning this anecdotal history of my life as a film director, permit me to present to you the one who has filled my life entirely... My own Prince Charming. The Cinema.”

Alice Guy-Blaché







RESUMO 

Nos dez primeiros anos da história do cinema ainda não havia estrutura narrativa ou estilística para a realização dos filmes, muitos gêneros surgiram e desapareceram e os exibidores contavam com o auxílio do comentador para garantir a compreensão por parte da platéia. Este período ficou conhecido como cinema de atrações. Neste contexto, Alice Guy-Blaché iniciou sua carreira cinematográfica trabalhando para Léon Gaumont, para quem produziu, roteirizou e dirigiu filmes curtos e phonoscènes entre 1896 e 1907. A partir de 1910, Alice deu inicio ao seu próprio estúdio para produção de filmes, a Solax Company e com sua dissolução em 1914, passou a dirigir longas-metragens para grandes distribuidoras. Ao longo de mais de 20 anos de carreira, Alice inseriu em seus filmes situações e histórias particulares do universo feminino para questionar as obrigações sociais das mulheres lançando mão de roteiros polêmicos contendo homossexualismo, travestismo e a liberdade da mulher em conduzir o próprio destino.
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INTRODUÇÃO

	O cinema de atrações como concebido por Gunning (1986) refere-se ao período inicial da história do cinema, aproximadamente entre 1895 e 1908. Segundo o autor, os filmes realizados ao longo desses anos possuem determinadas características próprias de um cinema em constante transformação.
	Baseado na incessante tentativa de chamar e prender a atenção da plateia, esse cinema se apoderou do ponto de vista do espectador de teatro para apresentar um espetáculo que se inicia e se encerra abruptamente. Tratava-se de uma espécie de mostração[footnoteRef:2] que foi se transformando junto com a vontade do realizador e de acordo com as possibilidades tecnológicas. [2:  “Designa, literalmente, o fato de mostrar. Tal neologismo foi proposto por narratológicos (Gaudreault, retomado por Gardies e Jost) em oposição à “narração”. [...] consiste em representar uma ação em atos, pelo viés de personagens encarnadas por atores , “é o ato fundador sem o qual a narração fílmica não teria existência”. Gaudreault opõe, de modo mais amplo, o “modo de atração mostrativa” - ou seja, a forma primitiva de representação, frequentemente filmada em um único plano-quadro e registrando um número espetacular sem verdadeiro prolongamento narrativo - ao “modo de integração narrativa”.” (AUMONT, Jacques; MARIE, Michel. Dicionário teórico e crítico do cinema. Tradução: Eloisa Araújo Ribeiro. Campinas - SP: Papirus, 2003. 334p.] 

	Nessa época, o cinema como máquina era uma atração por si só. Os filmes continham, em geral, apenas um plano e o quadro aberto dificultava a visualização clara das expressões dos atores, o que explica a utilização de uma encenação carregada e exagerada, quase mímica. 
	O olhar dos atores dirigido diretamente para a câmera é emblemático no sentido de que não se trata de um “erro” ou de “primitivismo”, mas sim da necessidade de manter esse contato visual com o espectador ao longo do filme de modo a segurar sua atenção em uma nova forma de entretenimento em plena expansão, e que disputava a atenção do espectador com outros tipos de espetáculos. No entanto, a vontade de representar um mundo ficcional bastante realista impediu que o contato visual permanecesse nos filmes clássicos narrativos.
	As atrações dominaram o mercado até que o filme narrativo ficcional e o crescimento da indústria cinematográfica submeteram esse cinema a mecanismo complementar da narrativa. Sem desaparecer, o cinema de atrações passou a ser inserido como mais um artifício usado para contar um acontecimento, como por exemplo, nos espetáculos de dança contidos nos musicais[footnoteRef:3]. [3:  GUNNING, Tom. The Cinema of Attractions: Early Film, Its Spectator and the Avant-Garde, Wide Angle, Vol. 8, 1986.] 

	As primeiras histórias representadas no cinema foram as passagens da vida de Jesus Cristo, além desses os filmes de perseguição também despertaram a necessidade de desenvolver técnicas que auxiliassem o espectador a compreender o que se passava no filme.
Até que esse processo se consolidasse levou anos e os produtores colocaram em prática outras formas de garantir que a audiência compreendesse o filme. Surgiu então uma figura transitória, o comentador, pessoa responsável por explicar para o público o que se passava na tela. Diante de espectadores sem muita instrução e, muitas vezes estrangeiros, os produtores enfrentavam um desafio que era garantir a assimilação do filme desde os primeiros anos do cinematógrafo.
Frente ao novo olhar dos primeiros anos da história do cinema, proponho uma retrospectiva histórica e técnica do cinema de atrações, e em seguida, uma análise mais profunda sobre os filmes realizador por Alice Guy-Blaché, realizadora do cinema silencioso cuja cinematografia merece atenção pela sua qualidade e diversidade. Trata-se de uma extensa cinematografia produzida profissionalmente por uma mulher na virada do século XIX para o século XX.
A ousadia de Alice Guy-Blaché desperta bastante interesse dos cinéfilos e teóricos do cinema, por se tratar de uma mulher, de origem burguesa, capaz de conduzir uma carreira de mais de 20 anos, produzindo, roteirizando e dirigindo filmes em duas línguas, além de ter administrado seu próprio estúdio cinematográfico nos Estados Unidos nos anos de 1910.
Durante as primeiras exibições do cinematógrafo Lumière pela França, Alice Guy teve a oportunidade de conhecer o equipamento na condição de secretária de Léon Gaumont, dono da Gaumont Company, que antes da produção de filmes, dedicava-se às pesquisas e ao comércio de equipamentos fotográficos.
Além das atualidades, comédias, féeries[footnoteRef:4] e travelogues[footnoteRef:5], Alice dirigiu muitos melodramas que apresentam pequenos dramas universais e em várias ocasiões, voltavam-se para questões familiares, nos mais diversos gêneros e na mulher como protagonista ou antagonista do filme. Ela utilizou o travestismo para discutir questões sexuais e o papel da mulher na sociedade. Aventurou-se também, na produção de phonoscènes, os primeiros filmes com som sincronizado, entre 1905 e 1907. [4:  A féerie é um gênero teatral do início do século XIX que lidava com assuntos do domínio do maravilhoso, usando muitos aparelhos, acessórios e vestimentas para realizar seus efeitos mágicos. O gênero vem do balé e os espetáculos musicais aparentados à opereta e aos espetáculos experimentais.]  [5:  Os travelogues são filmes de conteúdo etnográfico, usados para mostrar ao espectador dos primeiros anos do cinema  cenas de paisagens desconhecidas, pessoas pertencentes a outras culturas, pontos turísticos e similares. Esses filme são conhecidos também como documentários de viagem e permaneceram largamente difundidos nos primeiros 10 anos do cinema. (PETERSON, Jennifer Lynn. Travelogues. In: ABEL, Richard (Org). Encyclopedia of early cinema. New York: NY: Routledge, 2005. p. 927-931).] 

Esteticamente, os filmes de Alice demonstram constante preocupação com cenários, objetos de cena e figurinos, mesmo nas atrações. Sua busca constante por ambientes ideais para as filmagens, levou-a a explorar locações externas, incomum para o período.
	A partir de filmes como La Fée aux Choux de 1896, Sage-femme de première classe 1902, Madame’s Cravings 1906, The Birth, the Life and the Death of Christ 1906 e The Cruel Mother 1906, é possível identificar e conhecer melhor o filme dos primeiros anos do cinema, bem como características próprias do cinema de Alice Guy.
	No primeiro capítulo, apresento uma retrospectiva econômica, cultural e social da sociedade francesa no período do surgimento do cinema, passando por importantes figuras que colaboraram para a transformação dos filmes da época, por inúmeros gêneros que se consolidaram a partir do sucesso dessa forma de diversão da modernidade, pela análise do cinema de atrações e das características principais dos filmes realizados nesta época.
	Em seguida, no segundo capítulo, apresentarei a biografia de Alice Guy-Blaché, fazendo uma retrospectiva de seu nascimento na França, da infância vivida na América do Sul e em internatos na Europa, dos problemas financeiros e do casamento tardio, da carreira de sucesso na França e nos Estados Unidos.	
	 Com o fim de sua carreira no cinema e o divórcio, Alice voltou para a França com seus filhos, a partir daí, passou a buscar o reconhecimento pelo seu trabalho, buscando registro dos filmes que realizou e escrevendo seu livro de memórias The Memoirs of Alice Guy Blaché publicado postumamente em 1976. A publicação colaborou no processo de pesquisa e análise de suas realizações e também para atualização de trabalhos já publicados acerca do período em que atuou na atividade cinematográfica.
Finalmente no terceiro capítulo, analisarei alguns de seus filmes com a atenção voltada para as personagens femininas, os temas domésticos, a direção de arte incrementada e a utilização do travestismo.
Há pouca bibliografia disponível acerca das realizações de Alice Guy-Blaché, trabalhos encontrados não tem ainda tradução para o português, assim como boa parte do conteúdo relacionado aos primeiros anos do cinema. Por esta razão, me apoiei amplamente na pesquisa desenvolvida por Alison McManhan que resultou no livro Alice Guy Blaché: Lost Visionary of the Cinema e no livro de memórias deixado por Alice para conhecer um pouco mais da obra da diretora. Além disso, os trabalhos de Richard Abel e Tom Gunning foram substanciais para a primeira parte do trabalho.
	Ao longo do texto optou-se por utilizar os títulos originais de cada filme devido a impossibilidade de indicar, todos eles, em um único idioma.


























1. O NASCIMENTO DO CINEMA E O PERÍODO DE ATRAÇÕES

Ao final do século XIX a sociedade francesa encontrava-se profundamente transformada pela Revolução Industrial cujas invenções e descobertas foram rapidamente incorporadas ao cotidiano das pessoas, mudando sobretudo, sua percepção de tempo e espaço.
A ascensão da burguesia, a produção em massa e o cientificismo ditavam uma nova forma de trabalho, lazer e, principalmente, de consumo. Cientistas e inventores trabalhavam arduamente para aprimorar novos equipamentos, enquanto homens de negócio empregavam milhares de trabalhadores nas linhas de montagem. A ferrovia e o navio a vapor também contribuíram para o fluxo dessas mercadorias que invadiam países pouco ou nada industrializados. 
Em meio a essa atmosfera de transformação econômica, social e de inovação tecnológica, surgiram as primeiras experiências com imagens em movimento, em um período no qual a fotografia já estava popularizada e os espectadores - ricos e pobres - acostumados com diversas formas de entretenimento.
Embora experiências semelhantes já ocorressem em outros pontos da Europa e dos Estados Unidos, realizou-se na França o evento que marcou, simbolicamente, o nascimento do cinema. Foi a primeira projeção pública e paga promovida por Louis e Auguste Lumière, que aconteceu em 28 de dezembro de 1895 no Salon Indien do Grand Café localizado na Boulevard de Capucines, número 14, em Paris.
Nesta ocasião, um pequeno grupo de espectadores assistiu a cerca de dez filmes: La Sortie de L'Usine Lumière à Lyon; La Voltige; La Pêche aux poissons rouges; Le Débarquement du Congrès de Photographie à Lyon; Les Forgerons; Le Jardinier (l'Arroseur Arrosé); Repas de bébé; Le Saut à la couverture; La Places des Cordeliers à Lyon; La Mer (Baignade en mer)[footnoteRef:6]. [6:  http://www.institut-lumiere.org/francais/films/1seance/accueil.html] 

Esta pequena programação, elaborada pela dupla, contava com esquetes cômicos (l'Arroseur Arrosé), (La Voltige) e (Le Saut à la couverture), cenas do cotidiano da família Lumière (La Pêche aux poissons rouges) e (Repas de bébé) e de outras pessoas (Les Forgerons) e (La Mer), e ainda, cenas urbanas (La Sortie de l'Usine Lumière à Lyon), (Le Débarquement du Congrès de Photographie à Lyon) e (La Places des Cordeliers à Lyon).
Auguste Marie e Louis Jean Lumière trabalhavam no negócio da família, uma fábrica de equipamentos e suprimentos fotográficos. Com a aposentadoria do pai, por volta de 1892, iniciaram inúmeros experimentos que resultaram no cinematógrafo, seu primeiro equipamento para captação e projeção de imagens em movimento.
O peso do equipamento contribuiu para seu sucesso. O equipamento desenvolvido por Thomas Edison, nos Estados Unidos, chamado kinetoscópio[footnoteRef:7] era pesado e exibia o filme para um espectador por vez, ao contrario disso, o cinematógrafo era leve e portátil, possuía uma manivela que facilitava o manuseio e também acumulava as funções de captação, impressão e projeção do filme. A semelhança estava na utilização de película 35mm.  [7:  O kinetoscópio consistia em uma caixa de madeira com um “olho mágico” na parte superior, por onde o espectador - um de cada vez - assistia a um filme curto. Dentro da caixa, um sistema de roldanas e uma lâmpada eram alimentados por energia elétrica. Esse equipamento foi desenvolvido entre 1889 e 1892, em grande parte por um dos assistentes de Edison. (http://www.earlycinema.com/technology/kinetoscope.html).] 



Figura 1 - Kinetoscópio
	 	 
A primeira apresentação pública do cinematógrafo foi em março de 1895, na Société d'Encouragement de l'Industrie Nationale, nesta ocasião, apenas um filme foi exibido: La Sortie de l'Usine Lumière à Lyon. Antes do evento realizado para um público pagante, em dezembro, outras apresentações como essa aconteceram para um público privado.
Essa estratégia de promoção do cinematógrafo através da realização de pequenas sessões privadas para convidados selecionados aguçou a curiosidade das pessoas. Logo a novidade passou a ser objeto de interesse da população.
Em pouco tempo os Lumière estavam viajando pela França com outros filmes na programação. Desenvolveram também um método lucrativo de comercializar a novidade: depois de pronto, o filme era vendido junto com o cinematógrafo para um explorador do mercado de exibição.
Parte da estratégia de promoção do equipamento consistia em enviar cinegrafistas para terras distantes e exóticas para filmarem os costumes das populações colonizadas e suas paisagens, por exemplo, a fim de atrair a audiência e multiplicar as vendas. Em 1897, os Lumière apresentavam pouco mais de 300 títulos em seus catálogos, um ano depois, já havia cerca de mil filmes e em 1903, mais de duas mil obras cinematográficas encontravam-se disponíveis[footnoteRef:8]. [8:  http://www.earlycinema.com/pioneers/lumiere_bio.html] 

Os Lumière produziram e dirigiram centenas de filmes curtos, mas enriqueceram seus catálogos enviando centenas de “agentes” para diversas partes do mundo para captarem imagens espetaculares, que impressionassem as plateias europeias. Mesmo com popularidade, Auguste e Louis não acreditavam no êxito comercial do novo empreendimento. Para eles, os filmes estavam apenas na “moda” e sua utilidade estaria voltada para a ciência. Também por isso não continuaram no mercado por muito tempo e por volta de 1905 já tinham encerrado suas carreiras no cinema. 


Figura 2 - La Sortie de l'Usine Lumière à Lyon, Lumière,1895 de Louis Lumière

Embora Louis e Auguste fossem pioneiros na captação de imagens em movimento pode-se observar uma preocupação estética elevada em seus filmes. A utilização de elementos como a profundidade de campo e a “regra dos terços”[footnoteRef:9] (La Sortie de l'Usine Lumière à Lyon, Lumière, 1895), o enquadramento do objeto, sua centralização e destaque no quadro (La voltige, 1895) e o posicionamento frontal das pessoas em relação à câmera (Le repas de bébé, 1895) - estética quase absoluta nos primeiros tempos do cinema - mostra que a composição do quadro desse período não era, de forma alguma, casual ou primitiva, mas apenas mais uma das formas de representação voltadas ao espectador moderno da virada do século. [9:  Técnica fotográfica utilizada para garantir a proporção da imagem. Neste caso a porção de chão que ocupa o quadro é de ⅓ enquanto o restante da imagem ocupa ⅔, mantendo o objeto em destaque (o portão da fábrica) centralizado.] 

Os filmes desse período dividiam espaço com outras formas de entretenimento popular, em locais como circos, museus de cera, vaudevilles e feiras de novidades. Essas feiras serviam como ambiente de exposição para cientistas, inventores e homens de negócio exibirem inovações de seus países no que se refere ao desenvolvimento tecnológico e cultural de suas nações.
Os filmes mais populares das exposições eram os travelogues ou documentários de viagem, obras etnográficas que mostravam à plateia hábitos culturais de outros povos. Esses filmes, normalmente, acompanhavam um narrador que aguçava a imaginação do espectador quanto ao país desconhecido, fazendo uso, inclusive, de efeitos sonoros.
Paralelamente à produção de filmes com conteúdo mais “refinado” como os popularizados pelos Lumière e outros expositores dessas feiras, filmes com temáticas populares espalhavam-se rapidamente nos vaudevilles e consistiam em números de dança, atualidades, comédias, ilusionismo, féeries e biblical films[footnoteRef:10]. Nos shows de variedades, os filmes eram exibidos como atrações complementares, misturados a outros espetáculos curtos e independentes entre si. [10:  Os biblical films, são aqueles que representam as passagens mais importantes do Velho e do Novo Testamento e as figuras mais importantes da bíblia como Jesus Cristo e Moisés. O mais antigo desses filmes é uma filmagem de 1897 da famosa encenação realizada a cada dez anos pelos habitantes de Oberammergau, uma cidade da Alemanha.  Nos primeiros anos do cinema, os franceses lançaram inúmeros filmes bíblicos, alguns exemplos importantes são La Vie et la Passion de Jesus-Christ (1898) de Georges Hatot para a Lumière; La Vie de Christ (1899) e La Naissance, la vie et la mort du Christ (1906) ambas de Alice Guy pela Gaumont Company, a Pathé Frères lançou quatro desses filmes em 1900, 1903, 1907 e 1913. A Pathé lançou ainda: Vie de Moise (1905) e Moise sauvé des eaux (1911) e a Vitagraph: The Life of Moses (1910). PEARSON, Roberta. Biblical Films. In: ABEL, Richard (Org). Encyclopedia of early cinema. New York: NY: Routledge, 2005. p. 98-101.] 

Os filmes de dança, por exemplo, apresentavam a dançarina posicionada frontalmente em relação à câmera, enquadrada para que o público pudesse vê-la de corpo inteiro. O filme nem sempre contava com cenário, já que a atração ficava por conta da coreografia ou da própria dançarina que, em muitos casos, era conhecida da plateia.
Os filmes desse tipo mais conhecidos nos dias de hoje são as serpentine dances, devido à sua enorme popularidade desde o surgimento do kinetoscópio e suas inúmeras versões produzidas por diversas companhias do período. Neles, a dançarina usa um vestido volumoso de seda, os braços e pernas movimentam o tecido leve enquanto a moça rodopia pelo quadro. Usava-se também efeitos de luz para incrementar o espetáculo, que posteriormente era colorido à mão, quadro a quadro e assim, a cada movimento, o vestido mudava de cor, encantando o espectador.
Loie Fuller foi a precursora dessas coreografias. Nascida nos Estados Unidos, Fuller ficou famosa na França, onde viveu até a sua morte. Sem qualquer instrução formal de dança, Loie fez fama internacional, inspirou inúmeras outras dançarinas como Annabelle Moore e foi grande incentivadora das artes. Com a idade avançada e visão afetada pelos refletores aos quais passou anos exposta, ela parou de se apresentar, mas continuou seu trabalho com dança como  professora[footnoteRef:11]. [11:  http://www.nytimes.com/books/first/c/current-loie.html] 



Figura 3 - Loie Fuller (1900)

Havia ainda os filmes de danças populares como a cakewalk, uma dança popularizada pelos escravos norte americanos que imitavam os passos de danças tradicionais europeias. A “dança do bolo” ou “passo do bolo” recebeu esse nome, devido às competições entre os escravos nas quais o melhor dançarino ganhava um pedaço de bolo. Nos filmes, um casal negro com figurino e gestos exagerados realiza uma apresentação para o público. Esse espetáculo podia ser atração única do filme (Le Cake Walk du Nouveau Cirque, Alice Guy, 1905) ou estar inserido nele (Le Cakewalk Infernal, Méliès, 1903). A dança cômica foi objeto de inúmeros filmes do primeiro período, não só nos Estados Unidos mas também na Europa.
Existiam também os filmes de danças etnográficas, que exibiam performances específicas de regiões desconhecidas ou exóticas (La Malagueña et le torero, Alice Guy, 1905), (Imperial Japanese Dance, Edison, 1894), (Ghost Dance, Edison, 1894) e (Princess Rajah Dance, Edison, 1904).
Já as “atualidades” representam os filmes de não-ficção do primeiro cinema, mas originalmente, a expressão actualité referia-se a um acontecimento recente e de interesse do público. Um catálogo da Pathé-Frères de 1904 descreve as actualités como “cenas de interesse geral e internacional de tamanha importância, que são capazes de emocionar as massas”[footnoteRef:12]. Nessa categoria encontrava-se uma série de subgêneros como os filmes científicos, os animal pictures[footnoteRef:13], travelogues, eventos esportivos, boxing films[footnoteRef:14] e cenas urbanas, como passeatas, procissões, inaugurações, encontros políticos, ou mesmo desastres e guerras. Parte considerável das obras dirigidas e produzidas por Louis e Auguste Lumière corresponde a filmes como esses, o que mostra a grande demanda de público para esse tipo de conteúdo nos primeiros anos do cinema. [12:  KESSELER, Frank. Actualités. In: ABEL, Richard (Org). Encyclopedia of early cinema. New York: NY: Routledge, 2005. p. 6-8.]  [13:  Os filmes conhecidos como animal pictures espetacularizavam a vida selvagem. Durante o primeiro cinema, coexistiam alguns tipos de filmes com a participação de animais, como os científicos, educacionais, de caça, safari, ou - em menor quantidade - com animais desempenhando papel importante/protagonizando o filme. Alguns exemplos desses filmes, que apresentam uma estrutura narrativa mais elaborada, devido às entradas e saídas coordenadas e aos múltiplos planos, são (Rescued by Rover, Cecil M. Hepworth, 1905) e (The Race for the Sausage, Alice Guy, 1907) e ambos estruturam-se como os filmes de perseguição. (CURTIS, Scott. Animal Pictures. In: ABEL, Richard (Org). Encyclopedia of early cinema. New York: NY: Routledge, 2005. p.35-37).]  [14:  Os boxing films eram particularmente populares nos Estados Unidos e desde o surgimento do cinema, os filmes de luta eram veiculados para seus espectadores. Mesmo sendo proibidas em inúmeros lugares, as lutas ganharam mais popularidade no final do século XIX, mas os produtores tiveram que enfrentar problemas jurídicos pelo conteúdo dos filmes, passando por altos e baixos ao longos dos anos. (STREIBLE, Dan. Boxing Films. In: ABEL, Richard (Org). Encyclopedia of early cinema. New York: NY: Routledge, 2005. p. 116-117).] 

Ao mesmo tempo, os filmes de ilusionismo causaram sensação entre os espectadores da virada do século. Além dos tradicionais shows de mágica filmados, muitos contavam com efeitos especiais. Diferentemente dos truques de ilusionismo apresentados nos teatros e possibilitados por equipamentos auxiliares que ficavam embaixo ou adjacentes ao palco, os efeitos especiais dos filmes do primeiro cinema expandiam as possibilidades do showman em impressionar a plateia.
Pioneiro na utilização desses efeitos, Georges Méliès estudara na École des Beaux Arts em Paris, onde desenvolveu grande interesse por cenografia e marionetes. Mais tarde, na Inglaterra se encantou pelas artes do ilusionismo e da pantomima. De volta à Paris, trabalhou na fábrica da família, mas não por muito tempo. Investindo na carreira de showman, adquiriu seu próprio teatro onde realizava suas apresentações de ilusionismo.
A mágica dos trickfilms era possibilitada pelo emprego de dispositivos técnicos, como manipulação fotográfica, emprego de dispositivos profílmicos e procedimentos de pós-produção, que misturados, eram capazes de comover o público (Satan S'amuse,1907 de Segundo de Chomón). Os filmes animados quadro-a-quadro, técnica conhecida na França como mouvement américain produziam um efeito no qual objetos inanimados movimentam-se sozinhos como em La Maison Ensorcelée, 1907 e El Hotel Eléctrico, 1908, dirigidos por Segundo de Chomón. Ao final da década de 1910, esses filmes foram perdendo a popularidade, devido à crescente narrativização dos filmes, que deixou o cinema de atrações, como parte complementar do cinema cada vez mais preocupado em contar histórias[footnoteRef:15]. [15:  KESSELER, Frank. Trick Films. In: ABEL, Richard (Org). Encyclopedia of early cinema. New York: NY: Routledge, 2005. p. 931-935.] 





Figura 4 - Satán S’amuse, 1907 de Segundo de Chomón.

Georges Méliès estava na plateia durante a apresentação do cinematógrafo em dezembro de 1895, encantou-se imediatamente com o equipamento, mas não conseguiu compra-lo dos irmãos Lumière. Foi na Inglaterra que conseguiu um equipamento semelhante e em poucos meses, passou a apresentar seus primeiros filmes.
Desde o início, produziu e dirigiu sob seu próprio nome ou através de sua companhia, a Star Film, registrada em 1902. Em 1903, abriu um escritório de vendas em Nova York, mas se aposentou em poucos anos. Decidiu voltar a se apresentar no palco e saiu em turnê pela Europa. Entre 1911 e 1913, Méliès realizou seus últimos filmes - financiados pela Pathé[footnoteRef:16] [16:  KESSELER, Frank . Georges Méliès. In: ABEL, Richard (Org). Encyclopedia of early cinema. New York: NY: Routledge, 2005. p. 600-602.] 

A descoberta dos efeitos especiais aconteceu por acaso, devido a um problema na câmera, durante uma filmagem que Méliès realizava ao ar livre. Ao revelar o material fotográfico percebeu a substituição instantânea de um objeto e, a partir daí, passou a experimentar e a aperfeiçoar algumas técnicas fotográficas que transformaram o cinema, como a parada e a substituição, (Escamotage d’une dame, 1896), a exposição múltipla (Un Homme de tete, 1898) e efeitos de transição (Cendrillon, 1889).
Embora tenha filmes nos mais diversos gêneros como atualidades (Affaire Dreyfus, 1899), filmes históricos (Jeanne d’Arc, 1900), adaptações (Les aventures de Robinson Crusoé, 1902), entre outros, seu nome permanece fortemente associado aos filmes de ilusionismo e conto de fadas, devido à parcela representativa desses filmes em seus catálogos, como Le Manoir du diable, 1896, Voyage dans la lune, 1902, La Sirène, 1904 e Le Diable Noir, 1905.
Além da inovação tecnológica, Méliès inseriu em seus filmes uma atmosfera mágica, utilizando figurinos e cenários extremamente requintados que ficavam ainda mais bonitos quando coloridos, mas para alcançar um resultado plasticamente elaborado, o mágico concebia os figurinos e cenários em preto e branco, para facilitar a filmagem, depois, o filme era pintado à mão, um processo largamente utilizado nos primeiros anos do cinema, mas que tinha um custo elevado, pois cada elemento era pintado de uma cor por uma pessoa, o que levava dias e ocupava muitos profissionais até que fosse finalizado.
Na tentativa de agilizar o processo de pintura dos filmes, outras técnicas foram desenvolvidas, como o processo conhecido como coloração, que consistia em colorir todo o filme de uma única cor. Com essa técnica passou-se a utilizar a cor como símbolos para o espectador, por exemplo, o azul escuro para representar a noite e o vermelho para o fogo. Havia ainda o processo chamado viragem, que coloria as partes escuras do filme. Usava-se ainda, combinações desses processos, capazes de garantir efeitos bastante elaborados[footnoteRef:17] [17:  AUMONT, Jacques; MARIE, Michel; tradução Eloísa Araújo Ribeiro. Dicionário Teórico e Crítico de Cinema. Campinas: SP, 2003. p.63.] 



Figura 5 - Voyage dans la Lune, 1902 de Georges Méliès.

No início dos anos 1920, Méliès passou por problemas financeiros, viu-se obrigado a vender seu patrimônio, incluindo mais de cem filmes seus. Ao todo, Georges Mèlies dirigiu mais de 500 obras em cerca de 15 anos de atividade.
Embora seja considerado o mestre dos trickfilms e féeries, outros realizadores também produziram algumas obras interessantes nesse gênero, que também vão além do cinema de atrações e apresentam pequenas narrativas baseadas em histórias populares, como as lendas e os contos de fada. Exemplo disso é Sage-femme de première classe, 1902 de Alice Guy.
Um casal se aproxima de uma “banquinha” onde uma fada expõe os bebês, a mulher avalia alguns, mas não gosta deles, a fada leva os dois para um outro espaço, repleto de repolhos e rosas gigantes e deles começa e retirar bebês - recém nascidos de verdade - até que o casal escolhe o seu.
Os filmes conhecidos como féeries foram populares na França nos primeiros anos do cinema. La Fée Aux Choux, 1896/1900[footnoteRef:18], por exemplo, é uma féerie da virada do século e também baseia-se no mito da fada dos repolhos. [18:  Existe uma discussão acerca da verdadeira data da realização de La Fée Aux Choux. Alice Guy Blaché, em seu livro de memórias afirma ter produzido e dirigido o filme em 1896, enquanto nos catálogos da Gaumont, o filme data de 1900. Não se sabe ao certo se Alice trocou as datas ou se a féerie de 1900 trata-se de um outro filme, talvez um remake, já que em 1896, Gaumont ainda não tinha um estúdio apropriado nem produzia filmes como atividade principal de sua companhia.] 

Alice Guy, diferentemente de Méliès, não ficou conhecida pela produção de um gênero específico, mas porque foi a primeira diretora - mulher - da história do cinema, além de ter uma carreira de sucesso na França e nos Estados Unidos.
Alice iniciou sua carreira na França, como secretária de Léon Gaumont. Com pouco mais de 20 anos de idade, ao ver que o pequeno estúdio da companhia produzia poucos filmes desinteressantes, pediu ao chefe autorização para fazer seu primeiro filme, o resultado foi tão positivo que Alice deixou suas atividades como secretária e passou a comandar a produção de filmes da Gaumont Company.
Alice realizou ainda centenas de phonoscènes[footnoteRef:19] e filmes coloridos à mão. Profissionalmente realizada, além dos filmes em estúdio, ela viajava para outros países a fim de capturar cenas interessantes de outras culturas ou mesmo para locações distantes durante as gravações de filmes de ficção. Seu catálogo, além da quantidade de obras realizadas na Europa e nos Estados Unidos, conta com enorme diversidade, incluindo atualidades, féeries (Sage-femme de première classe, 1902), filmes religiosos (The Parish Priest’s Christmas, 1906), dramas familiares (La Maratre, 1906), travelogues (Spain, 1905), comédias (La Glu, 1907). [19:  As phonoscènes correspondem aos filmes sonoros do primeiro cinema. Desde os primeiros anos do século XX, Léon Gaumont investiu pesado nos equipamentos de captação e sincronização de som. Em 1902 apresentou seus primeiros filmes com som sincronizado, mas a qualidade ainda era muito ruim. Com o tempo desenvolveu um sistema que utilizava cilindros de cera, mas ainda levou muitos anos para que conseguisse um resultado satisfatório, pois além dos problemas com a sincronização do som e imagem, demorou para que as salas de projeção fossem devidamente equipadas e que o som fosse transmitido adequadamente para as audiências.] 

Em 1907, Alice viajou para Saintes-Maries-de-la-Mer, à trabalho, na ocasião conheceu Herbert Blaché, responsável pelos clientes de Gaumont na Alemanha e por quem se apaixonou ainda naquela viagem. 
Alice casou-se em 1907, mas logo após o casamento, Herbert foi enviado por Gaumont aos Estados Unidos para organizar a promoção e venda do seu equipamento na América. Assim, Alice abriu mão de sua carreira e acompanhou o marido nas novas atividades.
Em 1910, entediada com os afazeres domésticos, Alice reuniu suas economias e deu início ao seu próprio estúdio, a Solax, que começou suas atividades no estúdio alugado de Léon Gaumont, que estava desativado.
Uma nova sede foi construída dois anos mais tarde em Fort Lee, New Jersey e o espaço permitiu a produção regular de filmes. Os gêneros prediletos de Alice nos anos em que presidiu sua companhia foram os dramas familiares e as comédias românticas.
As comédias foram os primeiros filmes ficcionais do cinema, seus objetos de inspiração consistiam em piadas encenadas, desenhos animados e quadrinhos. Nesses filmes, os gestos eram exagerados e os personagens baseados em estereótipos populares, o que facilitava a compreensão do filme. Um personagem muito popular dos primeiros filmes cômicos é o menino brincalhão que prepara armadilhas sem que ninguém perceba, causando tumulto entre as pessoas do bairro (La Glu, 1907, Alice Guy).
Até 1905, as comédias foram maioria entre os filmes de ficção. Trata-se do “gênero” mais complexo do primeiro cinema, abrange desde o cinema de atrações, como as piadas encenadas e o que GUNNING chamou de besmirching films (aqueles em que as pessoas acabavam molhadas ou sujas)[footnoteRef:20] (L'Arroseur Arrosé, Lumière, 1896) e até filmes narrativamente mais elaborados como aqueles de perseguição e mal entendido, que exigem, por exemplo, contextualização e múltiplos cenários, provocando uma necessidade de novos enquadramentos, edição e, sobretudo, uma noção espaço-temporal coerente para o desenrolar da ação durante o filme. [20:  GUNNING, Tom. Comedy. In: ABEL, Richard (Org). Encyclopedia of early cinema. New York: NY: Routledge, 2005. p. 202-206.] 

Havia dois tipos principais de comédia, as piadas encenadas e os filmes de perseguição, mas por volta de 1908 (quando ocorreu uma tentativa de elevar o cinema às artes nobres) a temática recorrente dos filmes permaneceu no ambiente familiar e em situações engraçadas de “mal entendido”.
Gunning defende ainda que, devido à estrutura de causa e efeito desse gênero, sua necessidade em caracterizar minimamente os personagens e em ambientar a situação, a comédia do primeiro cinema pode ser considerada um embrião dos filmes narrativos posteriores[footnoteRef:21]. 	 	 [21:  GUNNING, Tom. Comedy. In: ABEL, Richard (Org). Encyclopedia of early cinema. New York: NY: Routledge, 2005. p. 202-206.] 

Por vários anos os filmes permaneceram curtos, constituídos de um único plano e dependente das narrativas populares como contos de fada, folclores, literatura e até do jornal. Nesta época, o periódico já era amplamente distribuído na capital francesa e por isso, proporcionava aos produtores suporte narrativo com suas colunas de romance em capítulos, sessões de notícias de crimes e acidentes trágicos, assuntos que mexiam com a imaginação popular e atraíam espectadores para os ambientes de exibição.
Devido à ausência de métodos claros para a constituição da narrativa fílmica no período do primeiro cinema, as exibições eram acompanhadas de um comentador, profissional responsável por explicar o filme para os espectadores. Os planos eram abertos e sempre enquadravam os atores de corpo inteiro ou todo o cenário, o que dificultava a visualização clara das ações por parte da plateia.
Com o tempo, os filmes passaram a ter múltiplos planos. As Paixões de Cristo, como eram conhecidas, eram constituídas de vários planos independentes, cada um deles encenava uma passagem da vida de Jesus Cristo e no momento da projeção, o exibidor escolhia a ordem de apresentação e até mesmo, apresentava apenas os planos que desejasse, sem qualquer restrição por parte do produtor.
Por volta de dez anos depois do surgimento dos primeiros filmes, o espectador já possuía conhecimento e experiência visual acerca da recente - e cada vez mais popular - forma de diversão que não parava de se renovar. A inteligibilidade do espectador cinematográfico “domesticado” permitia ao produtor a utilização de métodos cada vez mais elaborados para o aperfeiçoamento da representação de sua história.
As transformações estenderam-se também para o segmento de exibição. Os filmes deixaram de funcionar como atrações secundárias nos vaudevilles para serem apresentados como espetáculo exclusivo do show. As sessões aconteciam em galpões improvisados que acomodavam grandes plateias, porém sem conforto, higiene ou segurança. Conhecidos como nickelodeons (o nome corresponde ao valor da entrada, que custava um níquel) esses ambientes, assim como os café concerts eram frequentados por trabalhadores do setor industrial e toda classe baixa da sociedade francesa.
Com o sucesso do empreendimento no ramo de filmes, produtores e exibidores passaram a ambicionar uma plateia com um poder aquisitivo bem mais elevado que o do proletariado, porém muito mais exigente. Para despertar o interesse da burguesia e da elite francesa para os filmes, o mercado viu-se obrigado a se adaptar, modificando os temas abordados, a maneira de encenar para a plateia e, inclusive, os espaços de exibição dos filmes, proporcionando às classes elevadas um ambiente mais adequado para que pudessem se divertir com suas famílias.
Os produtores buscaram aproximar a linguagem do cinema de uma linguagem familiar a das elites e por isso, levaram para as telas peças de teatro e romances famosos, enquanto os exibidores trataram de garantir um ambiente limpo, seguro e luxuoso suficiente para o gosto burguês.
Ainda durante este período, os filmes ficaram mais longos, os produtores passaram a explorar com mais frequência e sucesso cada vez maior, as técnicas de montagem que permitiam ao produtor contar histórias mais complexas para atrair as massas.
 









2. ALICE GUY-BLACHÉ

Em busca de reconhecimento por suas contribuições técnicas e estéticas ao cinema do primeiro período, Alice Guy Blaché, escreveu suas memórias, e trabalhou muito para publicá-las, mas o livro Autobiographie d’une pionnière du cinéma (1873-1968) só foi lançado na França em 1976, oito anos após sua morte. Nos Estados Unidos, o livro foi editado por Anthony Slide e lançado em 1986 sob o título The Memoirs of Alice Guy Blaché. Dez anos mais tarde, um capítulo ausente na primeira versão americana foi inserido e o livro relançado pela Scarecrow Press.
Tais publicações despertaram o interesse de pesquisadores como Jean Mitry e Francis Lacassin e de autores especializados no trabalho de cineastas do gênero feminino. A partir daí, surgiram diversos artigos noticiando seu trabalho. Alice Guy Blaché passou a ser incluida em publicações acerca de seu período de atuação, e suas obras tornaram-se alvo de interesse de especialistas e cinéfilos.


Figura 6 - Alice Guy-Blaché.

Alice Guy nasceu no dia 1º de julho de 1873 em Paris. Seu pai, Emile Guy, enviou sua esposa grávida em uma longa viagem de navio para a Europa, para que um de seus filhos nascesse na França. Guy e a esposa Mariette viviam em Valparaiso no Chile, onde ele gerenciava uma rede de livrarias.
Ao nascer, Alice foi deixada com a avó materna na Suíça. Cerca de três anos mais tarde, Mariette voltou para levar sua filha para o Chile. Em pouco tempo, a pequena Alice pôde abraçar, pela primeira vez, seu pai. Em Valparaiso viveu por dois anos sob os cuidados de uma chilena com quem aprendeu um pouco dos costumes locais e da língua espanhola.
Alguns anos mais tarde, Emile Guy levou, pessoalmente, a filha de volta para a Europa e a matriculou em um convento chamado Sacred Heart, para ser adequadamente educada e onde suas irmãs já estudavam. Em seu livro de memórias, Alice lembra dos anos que passou no internato com tristeza e nele relembra sua alegria ao encontrar a avó na Suíça, nas ocasiões em que ficava doente[footnoteRef:22] [22:  GUY-BLACHÉ, Alice. The memoirs of Alice Guy Blaché. Maryland: Scarecrow Press Inc., 1996. p.10.] 

	Passados seis anos, os negócios de Emile entraram em falência na América do Sul. Assim que possível, Alice e uma irmã foram transferidas para um internato mais barato, enquanto os outros filhos juntaram-se ao pai em Paris. Neste período, uma doença cardíaca prolongada acometeu seu irmão, trazendo Mariette de volta à França. Poucos meses mais tarde, Emile Guy, aos 51 anos de idade, faleceu. Segundo Alice, o que matou seu pai foi muito mais o desgosto causado pelos acontecimentos recentes do que uma doença[footnoteRef:23]. [23:  GUY-BLACHÉ, Alice. The memoirs of Alice Guy Blaché. Maryland: Scarecrow Press Inc., 1996. p.10.] 

Tendo que enfrentar uma nova situação financeira, a família Guy enviou a irmã mais velha para a escola normal e casou, apressadamente, as outras duas, Alice terminou seus estudos em uma pequena escola em Paris.	
Com a ajuda de amigos, Mariette foi nomeada diretora da Mutualité Maternelle, uma associação de apoio a mulheres carentes que enfrentavam dificuldades para cuidar dos filhos. Seus trabalhos de caridade desenvolvidos nos anos em que viveu na América foram determinantes para ajudar Mariette com o novo trabalho.
Alguns meses depois, ela se desentendeu com a administração da associação, abandonando em seguida seu cargo. Novamente, Alice e sua mãe voltaram a enfrentar uma difícil situação financeira.
Contando ainda com o apoio de conhecidos, Alice passou a fazer aulas de datilografia e estenografia recomendadas por um amigo de sua mãe. Ao notar o rápido desenvolvimento da jovem, esse senhor amigo  arranjou-lhe um trabalho como secretária em uma pequena fábrica de verniz.
Ainda muito jovem e recém-chegada ao novo ambiente de trabalho, Alice sentiu-se diferente por ser única mulher dentre tantos homens. Não demorou para ser abordada por um dos colegas com gracejos mal educados, mas enfrentou a situação e brigou por respeito em seu ambiente de trabalho. Para sua surpresa, Alice pôde contar com o apoio de seu chefe que proporcionou a ela o devido reconhecimento diante dos outros colegas.
Em março de 1895, segundo consta em seu livro de memórias, Alice recebeu uma notificação de seu professor de estenografia a respeito de uma vaga de emprego na Le Comptoir Général de Photographie, acompanhada de uma carta de recomendações.
Ao se apresentar no local indicado, ela descobriu que a pessoa com quem deveria conversar não estava presente e por isso fora recebida pelo seu representante, o senhor Léon Gaumont, que após uma rápida entrevista concedeu-lhe a vaga desde que seu chefe e dono do negócio, Max Richard, concordasse.
Como secretária dessa empresa, Alice conheceu inúmeras figuras interessantes do seu tempo, como Emile Zola, Gustave Eiffel, Louis e Auguste Lumière e Alberto Santos Dumont. Além de muitos outros inventores, cientistas e até membros da nobreza.
Com o tempo, a jovem foi conquistando o respeito e a confiança dos chefes. Se esforçou para aprender o trabalho e passou a compreender muito rápido aspectos da fotografia e dos equipamentos fotográficos. Logo seu salário aumentou e suas responsabilidades também, mas Alice pouco pôde aproveitar da estabilidade recém conquistada no emprego.
Jules Richard, inventor e irmão de Max, dono da Le Comptoir, entrou com uma ação judicial contra ele, obrigando-o a parar de fabricar alguns equipamentos fotográficos. Com isso, Max foi forçado a se retirar do mercado e colocou a companhia à venda. Em algumas semanas, Léon Gaumont reuniu vários de seus clientes e amigos e conseguiu comprar as instalações do antigo chefe, formando, em 1894/1895, a Société en commandite Léon Gaumont et Cie, atualmente conhecida como Gaumont Film Company.
Nas terras de sua esposa em Belleville, Paris, o investidor construiu uma fábrica, para produção dos equipamentos inventados por ele e ainda, um estúdio para desenvolvimento e impressão de trabalhos fotográficos cuja demanda aumentava diariamente.
        	Embora Gaumont estivesse mais interessado em resolver os problemas mecânicos de sua câmera, fora criado um pequeno laboratório para desenvolvimento e revelação de cenas curtas que serviam como filmes demonstrativos.
        	Aos poucos Alice sentiu vontade de produzir alguns filmes demonstrativos melhores que aqueles elaborados na companhia e, com coragem, pediu autorização a Gaumont para desenvolver seu próprio filme. Ela mesma não acreditou que conseguiria convencê-lo, mas recebeu autorização desde que essa nova atividade não interferisse em suas obrigações como secretária.
Na Gaumont, Alice trabalhava mais de 10 horas por dia e só após encerrar seu expediente, estava livre para se dedicar à nova atividade. Ao longo da produção de seu primeiro filme, La Fée aux Choux, Léon Gaumont percebeu que ela gastava muito tempo indo e vindo de casa para a companhia e sublocou uma casa próxima ao estúdio, Alice hesitou, mas acabou aceitando. “Eu já tinha sido mordida pelo demônio do cinema[footnoteRef:24], relembra. [24:  GUY-BLACHÉ, Alice. The memoirs of Alice Guy Blaché. Maryland: Scarecrow Press Inc., 1996. p.27] 

Segundo Alice, La Fée aux Choux, foi rodado em 1896, mas o mesmo filme aparece registrado na Gaumont no ano de 1900. Alice, poderia ter trocado as datas ou, como era comum naquela época, poderia ter feito uma refilmagem do original. No ano seguinte, tornou-se chefe de produção de filmes da Gaumont Film Company. A partir daí, Alice Guy produziu e dirigiu inúmeros filmes em diversos gêneros.
Enquanto Alice ocupava-se da produção de filmes silenciosos, Léon Gaumont, desenvolvia um novo equipamento, o inovador chronophone, capaz de sincronizar som e imagem em movimento. Embora o som e a imagem fossem gravados separadamente, as phonoscènes[footnoteRef:25] de Gaumont foram capazes de realizar projeções sincronizadas para uma audiência pagante com regularidade. [25:  Filmes feitos para chronophone.] 

Gaumont patenteou seu primeiro chronophone em 1901. Tratava-se de um acoplamento elétrico entre cinematógrafo e fonógrafo. O som era gravado em estúdio, depois o cantor ou ator dublava a música ou o texto. Entre 1905 e 1907, quando deixou seu cargo na Gaumont, Alice havia gravado mais de 100 phonoscènes.


Figura 7 - Chronophone desenvolvido por Léon Gaumont.

Por volta de 1904, Alice contratou Ferdinand Zecca[footnoteRef:26], até então diretor de filmes da Pathé Frères, mas que encontrava-se desempregado devido a uma discussão que tivera com Charles Pathé. Até o momento Alice tinha trabalhado sozinha e pela primeira vez contou com a ajuda de um assistente, mas Zecca trabalhou com ela por apenas duas semanas e dirigiu apenas um filme, Les Méfaits d’une tête au veau, antes que fosse recontratado pela Pathé. [26:  Ferdinand Zecca atuou como produtor e diretor entre 1899 e 1919. Voltado para as camadas mais populares da sociedade francesa, Zecca dirigiu comédias, paixões, temas históricos e fantásticos, atualidades reconstituídas e melodramas. Fora contratado em 1900 por Charles Pathé, um dos irmãos-sócios da Société Pathé Frères, companhia na qual dirigiu alguns dos seus filmes mais famosos, as reconstituições da vida de Cristo, lançados entre 1903 e 1907.  ] 

Alice gostou de poder contar com a colaboração de outro profissional e logo contratou novos assistentes. Alguns deles tornaram-se figuras importantes para o cinema como Louis Feuillade[footnoteRef:27] e Victorin Jasset[footnoteRef:28]. [27:  Louis Feuillade dirigiu mais de 500 filmes entre 1906 e 1925, realizou comédias, filmes de época, de mistério, dramas, melodramas, épicos e até faroestes. Ocupou, a partir de 1907, o cargo anteriormente conquistado por Alice Guy na Gaumont, como chefe de produção de filmes. Seus trabalhos mais famosos são seus filmes seriados  Fantômas (1913-1914) e Les Vampires (1915-1916).]  [28:  Contratado em 1905 pela Gaumont Film Company, Victorin-Hippolyte Jasset, trabalhou com Alice Guy em La Esmeralda (1905) e La Naissance, la vie et la mort du Christ (1906). Em 1908 foi contratado pela Éclair Film Production, logo, lançou Nick Carter, le roi des détectives, conjunto de filmes que o imortalizou como pioneiro das séries investigativas. Dirigiu outras obras seriadas: Docteur Phantom (1910) e Zigomar, peau d'anguille (1913), que também influenciaram as obras de Louis Feuillade. Em 1913, adoeceu seriamente e não resistiu. Atualmente, quase 200 filmes são atribuídos ao francês Victorin Jasset, que atuou em outros gêneros como documentário, adaptações literárias e filmes com temática religiosa.] 

Além dos novos assistentes, a diretora trabalhava com inúmeros figurantes, profissionais que transitavam entre as companhias e atualizavam-nas a respeito das produções de suas concorrentes.  A popularização dessa prática e a ausência de leis que protegessem os produtores, acarretaram o lançamento de um mesmo filme por duas companhias.
No início do século XX os filmes ainda não estavam maduros narrativamente, por isso, os produtores buscavam utilizar histórias populares com a finalidade de facilitar sua compreensão por parte dos espectadores, por este motivo, nos primeiro anos do século, popularizaram-se filmes com temática religiosa, contendo em seu enredo passagens da bíblia, largamente difundida entre a sociedade francesa.
Em 1906, Alice Guy lançou uma versão da vida de Cristo intitulada La Naissance, la vie et la mort du Chist. O filme, inspirado na bíblia ilustrada de James Tissot[footnoteRef:29] conta com pouco mais de 30 minutos e diversas cenas gravadas em locações. Em um período em que o padrão era filmar em estúdio, Alice inovou filmando frequentemente em locações. [29:  James Tissot foi um pintor francês nascido aproximadamente em 1836 e que faleceu em 1902. Famoso pelo conjunto de mais de 350 ilustrações a guache sobre a vida de Cristo, desde seu nascimento até a Ressurreição. Obteve reconhecimento como pintor na sociedade parisiense e londrina entre 1870 e 1880. Em seus últimos anos de vida dedicou-se às pinturas do Velho Testamente, mas nunca completou a coleção que conta com aproximadamente 80 ilustrações.] 

Foram mais de 300 figurantes e 25 cenários construídos por Henri Menessier, seu cenógrafo e as cenas externas foram feitas na floresta de Fontainebleau.
Com o tempo, Léon Gaumont abriu escritórios em diversos países da Europa. Em 1905, enviou Alice e seu câmera para a Espanha, onde foram muito bem recebidos. Guy e Anatole Thiberville gravaram inúmeros phonoscènes orientados por um guia turístico que indicava-lhes lugares interessantes de diversas regiões da Espanha.
Ao retomar sua rotina de trabalho em Paris, Alice conheceu Herbert Blaché, funcionário da Gaumont na Inglaterra que viera aperfeiçoar-se tecnicamente antes de viajar para o escritório da Alemanha. Devido à recente viagem, Anatole encontrava-se indisposto e não pôde acompanhar Alice nas gravações de seu novo filme, Mireille em Saintes-Maries-de-la-Mer ao sul da França, assim Gaumont indicou Herbert que aceitou fazer a viagem.
O fim da viagem deixou Alice com saudade do tempo agradável que passou com o novo colega de trabalho. Ao retornarem à Paris, Herbert seguiu imediatamente para a Alemanha e ela pensou que não o encontraria mais[footnoteRef:30] [30:   GUY-BLACHÉ, Alice. The memoirs of Alice Guy Blaché. Maryland: Scarecrow Press Inc., 1996. p.59.] 

Algumas semanas se passaram, e clientes alemães começaram a enfrentar dificuldade em manejar o chronophone, Léon Gaumont tinha compromissos importantes em Paris e não pôde se ausentar, então sugeriu que Alice fosse. Embora não conhecesse o país nem a língua, Alice foi recepcionada por Blaché, que a acompanhou durante toda sua visita ao país. Após esse tempo juntos, Alice e Herbert decidiram anunciar o noivado no Natal. Ela tinha 33 anos e ele, 24.


               Figura 8 - Alice Guy no dia de seu casamento.

Poucos dias antes da data marcada, Herbert chegou a Paris, renovou sua proposta à namorada e garantiu que seu pai logo chegaria para pedir Alice em casamento, oficialmente. Mas Gaumont tinha outros planos para Herbert.
Os negócios na Alemanha não prosperavam como esperado, um concorrente nacional dificultava a dominação do mercado e ao mesmo tempo, ameaçava uma fatia do mercado francês, para evitar algum tipo de prejuízo, Gaumont e seu concorrente decidiram assinar um acordo amigável, no qual um se comprometia a não invadir o mercado do outro, e passaram a vender o equipamento sob o nome dos dois. Com isso, os serviços prestados por Herbert na Alemanha já não se faziam necessários.
Por outro lado, Gaumont queria abrir uma franquia nos Estados Unidos e Herbert foi representando seus interesses, mas não era formalmente um empregado da companhia. Tendo em vista essas reviravoltas, Alice decidiu abrir mão de sua carreira para acompanhar seu marido na América. “Dois meses depois [...] deixei minha família e meu país com o coração pesado, certa de que eu estava abandonando a minha profissão para sempre[footnoteRef:31]”. [31:  GUY-BLACHÉ, Alice. The memoirs of Alice Guy Blaché. Maryland: Scarecrow Press Inc., 1996. p. 60.] 

Nove meses se passaram desde a chegada do casal a Cleveland, Estados Unidos. Os negócios acerca do chronophone não caminharam como o esperado. Mesmo grávida, Alice ajudou o marido com a propaganda do equipamento, mas os investidores não mantiveram-se interessados por muito tempo. Sem salário desde a chegada ao novo continente, os Blaché foram para Nova York e Herbert pediu um cargo no estúdio em construção da Gaumont. No início de 1908, Herbert passou a gerenciar o novo estúdio em Flushing, para produção de phonoscènes em inglês. No dia 6 de setembro de 1908 nasceu Simone, sua primeira filha.

Figura 9 - Alice e seu bebê.
Após dois anos dedicando-se exclusivamente à família, Alice cedeu à tentação e voltou a fazer filmes. “O estúdio da Gaumont não era utilizado todos os dias. A tentação foi muito forte, resolvi alugá-lo e tentei fazer alguns filmes”[footnoteRef:32]. [32:  GUY-BLACHÉ, Alice. The memoirs of Alice Guy Blaché. Maryland: Scarecrow Press Inc., 1996. p. 67.] 

No dia 7 de Setembro de 1910, Alice deu início a uma vasta produção de filmes sob seu comando, ela não só dirigia os filmes, mas também administrava a companhia. Inicialmente, ela não pôde contar com a ajuda de seu marido que ainda trabalhava sob contrato para a Gaumont.


Figura 10 -  Logotipo da Solax Company.
 
Inicialmente, a Solax Company produziu um filme de um rolo por semana. Seus filmes foram distribuídos nos Estamos Unidos pela George Kleine’s Optical Company e na França pela Gaumont Film Company. Logo passaram a produzir dois filmes de um rolo por semana, aumentando a lucro e o investimento na companhia.
Em 1912, as instalações de Gaumont não comportavam mais a produtividade da companhia, Alice decidiu então, construir um espaço apropriado para sua produção de filmes. As novas instalações da Solax Company ficavam na Avenida Lemoyne, Fort Lee, Nova Jersey, onde outros estúdios também se estabeleceram.
Neste período a produção chegou a três filmes de um rolo por semana, Alice dirigia comédias, comédias românticas e dramas baseados em conto de fadas ou na literatura. Rapidamente, a companhia passou a produzir filmes de dois, três e até quatro rolos. Pelo menos dois filmes de um rolo eram anunciados semanalmente pela Moving Picture World, além disso, a produção de filmes de três rolos permaneceu constante.


Figura 11 - Família Guy-Blaché durante a construção do estúdio Solax.

Os filmes preferidos de Alice baseavam-se em contos de fadas, novelas, óperas e contavam com figurino e cenário bem elaborados, já que neste período Alice tinha controle artístico total de sua produção.
Mas logo Alice encontrou problemas com a distribuição de seus filmes. Gaumont e George Kleine deixaram a MPPC[footnoteRef:33] Léon Gaumont passou a ser um distribuidor independente e isso diminuiu consideravelmente o acesso aos seus filmes por parte dos exibidores. Além disso, Gaumont deixou de distribuir os filmes da Solax da França, também em 1912. [33:  Criada em 1908, a Motion Picture Patents Company consistia em uma forma de trust praticada pelas principais companhias cinematográficas dos Estado Unidos. A organização visava acabar com a dominação das companhias estrangeiras no mercado estadunidense, padronizar a distribuição e exibição dos filmes e melhorar a qualidade dos filmes nacionais através do incentivo à competitividade entre as filiadas. Encerrou suas atividades em 1915 devido a uma ação judicial.] 

Em apuros financeiros, Alice pôde finalmente contar com a colaboração de Herbert. A Gaumont saíra do mercado norte americano em Junho de 1913, com isso, seu marido encerrou o contrato com a companhia e passou a fazer parte da Solax. Além de presidente, ele dirigia diversos filmes,“complementávamos um ao outro muito bem”[footnoteRef:34], relembra Alice. [34:  GUY-BLACHÉ, Alice. The memoirs of Alice Guy Blaché. Maryland: Scarecrow Press Inc., 1996. p.74.] 

Mas em três meses, Herbert abriu sua própria companhia, a Blaché Features, que se estabeleceu nas instalações da Solax e utilizava, inclusive, seus atores. Entre 1913 e 1914 o casal dirigiu e produziu filmes de 3 e 4 rolos para seu novo empreendimento.


Figura 12 - Alice (da esquerda para a direita) orientando a equipe no set.

A demanda comercial apontava para os filmes de longa-metragem. A Blaché se juntou com outra produtora, a Popular Plays and Player, que fazia filmes para Metro, Pathé e World Film Corporation. Dois anos mais tarde, insatisfeitos com o acordo de distribuição, desfizeram a parceria e como U.S. Amusement Corporation produziam filmes de longa-metragem e faziam seus próprios acordos de distribuição[footnoteRef:35]. [35:  SIMON, Joan et. al. Alice Guy Blaché: cinema pioneer. New York: Whitney Museum of American Art, 2009. p.128.] 

Em 1914, a Solax Company fechou definitivamente. O antigo estúdio da Solax foi alugado para Apollo Pictures e depois, para outras companhias. Os últimos filmes de Alice não alcançaram sucesso comercial e seus filhos de 9 e 5 anos contraíram sarampo e ficaram seriamente debilitados. Herbert enviou sua família para a Carolina do Norte, onde Alice pôde cuidar de seus filhos. Neste período, ela também atuou como voluntária da Cruz Vermelha enquanto seu marido permaneceu gerenciando os negócios da família em Fort Lee.
Em 1918, Herbert conseguiu uma vaga como diretora para Alice em um filme da Pathé Players, a comédia intitulada The Great Adventure, que foi um sucesso comercial. Neste mesmo ano, Herbert mudou-se para Hollywood, enquanto Alice foi para Nova York. Em 1919, Leonce Perret contratou Alice pra escrever e dirigir Tharnished Reputations, mas durante a produção, ela contraiu gripe espanhola. Herbert soube da condição de saúde de Alice e levou-a para a Califórnia.
Ela os filhos foram viver em Los Angeles, o marido já não vivia com a familia, mas contratou Alice como sua assistente em The Brat e Stronger than Death. Estreou no dia 14 de março de 1920, Tharnished Reputations, o último filme de Alice Guy-Blaché.
Em 1922, Alice e Herbert divorciaram-se oficialmente e ela voltou com os filhos para a França. Alice Guy Blaché nunca mais exerceu sua profissão enquanto diretora e produtora de filmes.


Figura 13 - Alice Guy-Blaché seus filhos, Simone e Reginald.





3. ALICE GUY-BLACHÉ E O UNIVERSO FEMININO

Em dez anos de pesquisa, Alison MacMahan[footnoteRef:36], contabilizou cerca de 600 filmes realizados por Alice Guy apenas no período em que ela trabalhou para Léon Gaumont, entre 1895 e 1907. A maioria desses filmes consiste em atrações típicas do período e não oferece muitas novidades para o espectador atual. [36:  http://www.alisonmcmahan.com/] 

No entanto, ao longo de sua carreira no cinema, Alice produziu e dirigiu alguns filmes merecedores de atenção por trazer temas de um universo popular e atemporal, capaz de produzir comédias, dramas e fantasias. Trata-se do espaço familiar, doméstico e, naquele tempo, dominado e atribuído às mulheres. Esses filmes foram realizados na França e nos Estados Unidos, ao longo dos mais de 20 anos de carreira.
	Suas personagens, heroínas e vilãs das mais diversas idades e classes sociais, às vezes são protagonistas e outras coadjuvantes, mas estão sempre enfrentando uma situação relacionada ao seu gênero. Não por acaso, a questão da sexualidade também está presente na sua obra através da inversão de papéis, do “desvio de gênero” e do travestismo[footnoteRef:37]. [37:  Refere-se à prática de se vestir com roupas e acessórios associados ao sexo oposto.] 

Essa ideia de travestir um ator em cena, conhecida como cross-dressing, não é original. O teatro Noh[footnoteRef:38], iniciado no século XIV, é uma forma de representação japonesa que apresenta dramas musicais no quais homens encenam papéis masculinos e femininos, e por isso travestem-se como mulheres tanto no seu comportamento como na sua imagem. [38:  Noh ou Nogaku é uma forma clássica de drama musical japonês. Iniciada no século XIV o teatro Noh conta com personagens mascarados e a apresentação dura, tradicionalmente, o dia todo e é composta de cinco “atos”. Outra característica desse teatro é que cada membro que compõe o espetáculo ensaia sua parte sozinho, o ensaio geral acontece apenas uma vez poucos dias antes da apresentação oficial.] 

Essa prática também está presente no Kabuki, um tipo de teatro japonês que emergiu no século XVII e que passou por diversas transformações ao longo do tempo. Conhecido como a mais popular das formas tradicionais de representação japonesa, o espetáculo é bastante notável pela exuberância da maquiagem, do figurino, dos objetos de cena e do cenário. 
Na primeira fase do teatro Kabuki, as mulheres interpretavam personagens de ambos os sexos, mas nas últimas décadas do século XVII, elas foram substituídas pelos homens que passaram a encenar todos os personagens. Desde então, para os papéis femininos eram escolhidos atores mais jovens devido aos traços masculinos e e a suas vozes não terem se tornado ainda tão marcantes.
O travestismo pode ser utilizado como forma de transgressão ou estilo. No cinema de Alice Guy, o travestismo representa uma resistência às convenções relacionadas ao sexo feminino[footnoteRef:39] e aparece em diversos filmes como Sage-femme du première classe e Mesdemoiselles Lally et Julyett de l’Olympia, Au Bal de flore, ambos de 1900 realizados na Gaumont, Cupid and the Comet de 1911 e What Happened to Henderson de 1913.  [39:  MCMAHAN, Alison. Alice Guy Blaché: Lost Visionary of Cinema. The Continuum International Publishing Group, 2003. p. 233.] 

Dessa forma, além dos filmes contendo atores travestidos, Alice lança mão de protagonistas polêmicas e situações específicas da mulher para se comunicar com a plateia. Em filmes como Greater Love Hath No Man[footnoteRef:40] de 1911, A House Divided[footnoteRef:41], Matrimony’s Speed Limit[footnoteRef:42] ambos de 1913 e House of Cards[footnoteRef:43] de 1917, Alice apresenta situações desafiadoras do universo feminino.  [40:  O filme apresenta um triângulo amoroso reverso no qual dois homens se apaixonam por uma mulher independente que manuseia uma arma e garimpa o próprio ouro. (MCMAHAN, Alison. Alice Guy Blaché: Lost Visionary of Cinema. The Continuum International Publishing Group, 2003. p.224).]  [41:  Estrelado por Billy Quirk e Marion Swayne, A House Divided conta a história de um casal que se separa após um mal entendido relacionado à traição, mas continuam morando na mesma casa e se comunicando através de bilhetes. Após um susto, eles conversam sobre suas suspeitas e fazem as pazes. (MCMAHAN, Alison. Alice Guy Blaché: Lost Visionary of Cinema. The Continuum International Publishing Group, 2003. p.219).]  [42:  Em Matrinony’s Speed Limit, Marion Swayne e Billy Quirck representam uma jovem e seu noivo que vai à falência por isso termina com o noivado. Ela oferece seu dinheiro, pois ela é rica, mas ele não aceita e a deixa. A moça elabora um plano para que o namorado ganhe dinheiro e eles possam se casar, então ela inventa que ele é herdeiro de uma fortuna, mas para receber o dinheiro precisa se casar. Ao saber da condição, ele vai à casa dela propor casamento, após a cerimonia, ele mostra à esposa o bilhete que contava da herança e ela confessa ser um plano bolado por ela mesmo. O casal começa a brigar, mas acabam se abraçando. (MCMAHAN, Alison. Alice Guy Blaché: Lost Visionary of Cinema. The Continuum International Publishing Group, 2003. p 220).]  [43:  O filme conta a história de um casamento em que a esposa e o marido possuem a mesma profissão. (MCMAHAN, Alison. Alice Guy Blaché: Lost Visionary of Cinema. The Continuum International Publishing Group, 2003.p. 191).] 

A maioria desses filmes foi realizada no segundo período da carreira da diretora, no qual ela mantinha controle total da produção. Outro facilitador foi o surgimento do cinema narrativo que a permitiu contar histórias cada vez mais complexas.
Sage-femme de première classe, filmado em 1902 é um féerie no qual o casal em busca de um bebê procura uma fada, a fada dos repolhos. O casal vasculha uma banca repleta de bonecos disposta na lateral do quadro, como não gostaram de nenhum bebê disponível, a fada encaminha o casal para uma plantação de rosas e repolhos gigantes, através de uma porta nos fundos do cenário.
Trata-se da história do mito de que os bebês nascem dos pés de repolho e de rosa. Para supresa do espectador, a fada cobre o chão à frente do cenário com um pano e passa a colher bebês reais do cenário, ao todo foram seis crianças, cinco permaneceram dispostas uma ao lado da outra na parte inferior do quadro, enquanto a sexta é levada pelo casal que paga pelo bebê ao final do filme, formando uma família feliz e completa.
O filme possui apenas dois planos com enquadramento em Plano Geral e câmera parada. É possível perceber os detalhes nos cenários, os repolhos e rosas gigantes são dispostos frontalmente à câmera, de modo que os bebês ficam escondidos até que a fada pega um a um no colo. Plantas e flores enfeitam a parede ao fundo do cenário e os três personagens passeiam pelo quadro observando a plantação e os bebês.
Devido ao enquadramento, cenário e objetos de cena se misturam, garantindo a atmosfera de quadro confuso dos filmes do período de atrações, essa sensação é recorrente nos filmes de Alice, não só em relação ao cenário e objetos de cena, mas também quanto à figuração. O cenário muitas vezes é invadido por personagens que aparecem  de várias direções para “anunciar” o fim da piada, já que não havia uma linha narrativa que indicasse o fim da história.
Uma curiosidade é que durante a “colheita” a fada mostra aos futuros pais um boneco negro, que é rapidamente rejeitado pelo casal, mostrando um forte traço cultural da sociedade francesa daquele período.
O jovem casal é representado por duas atrizes, uma se apresenta vestida quase como a fada e a outra (trata-se da pŕopria Alice Guy travestida)[footnoteRef:44] usa uma roupa mais masculina. O cross-dressing apresentado por Alice nesta obra refere-se à caracterização do personagem bem como de seu comportamento, que condizem com a postura do sexo oposto na cultura ocidental. Trata-se da forma mais convencional de travestismo. [44:  MCMAHAN, Alison. Alice Guy Blaché: Lost Visionary of Cinema. The Continuum International Publishing Group, 2003. p.22.] 

Este filme fora realizado em 1902, na Gaumont Company, mas já apresenta o  travestismo como sugestão da homossexualidade.  


Figura 14 - Alice Guy entre as irmãs Serand, usando o figurino de Sage-­femme  de  première  classe.

Essa proposta aparece também em Mesdemoiselles Lally et Juliett de l’Olympia, Au Bal de flore de 1900. Neste filme, duas mulheres executam uma performance de dança, uma delas usa um vestido e a outra calça e casaco. Na primeira parte do filme, elas rodopiam pelo cenário por cerca de um minuto, no segundo plano começa uma troca de olhares entre as jovens, a que usa o vestido senta em uma cadeira disposta no cenário, a outra beija os braços da amada. 
Em seu livro McMahan cita La Gavotte[footnoteRef:45], outro filme de dança realizado em 1902 e que apresenta um roteiro semelhante ao filme anteriormente citado. La Gavotte se apresenta ainda mais ousado, após se ajoelhar aos pés da mulher vestida como mulher elas trocam juras de amor. O filme termina com um grande abraço. Para McMahan, trata-se de apresentar o erotismo da relação entre duas mulheres para uma audiência masculina[footnoteRef:46]. [45:  Gavotte ou Gavota é uma dança original da França que tornou-se popular na corte de Luis XV e Luis XVI.]  [46:  MCMAHAN, Alison. Alice Guy Blaché: Lost Visionary of Cinema. The Continuum International Publishing Group, 2003.p. 212] 

Dez anos mais tarde, Alice filmou Algie, the miner pela Solax. Trata-se de um drama romântico, no qual o protagonista afeminado pede a mão da namorada em casamento ao seu pai, mas por não concordar com a escolha da filha ele dá a Algie, o noivo, um ano para se tornar “homem de verdade”, só assim poderá se casar com a moça.
Apaixonado, Algie viaja para o Oeste, onde conhece Big Jim, o responsável por seu “treinamento”. Inicialmente, o jovem resiste aos hábitos dos homens ao seu redor e se torna motivo de chacota, mas com o tempo, aprende a andar a cavalo, troca suas roupas por trajes de cowboy e aprende a minerar, mas Algie só prova que está pronto ou curado, ao salvar seu tutor de um assalto.


Figura 15 - Algie, The Miner, 1912 de Alice Guy-Blaché.

Com o passar do tempo, eles tornam-se grandes amigos e Algie ajuda Big Jim com o alcoolismo. Passado um ano, Algie convida o amigo para viajar de volta com ele para ajudá-lo em sua missão. Na costa Leste, seus costumes rústicos intimidam a família da noiva e o sogro se vê obrigado a aceitar o casamento sob a mira da arma dos cowboys.
Algie, the miner conta com um trabalho de arte bem elaborado, outra característica da obra de Alice. Os cenários e figurinos cumprem muito bem o papel de diferenciar Leste e Oeste e de destacar a transformação do jovem.
O filme utilizou cenários reproduzidos em estúdio e locações ao ar livre, apresenta inúmeros intertítulos que explicam os acontecimentos e a passagem do tempo e em seu enquadramento predomina do Plano Americano. Neste caso, o desvio da sexualidade é representado como algo que pode ser “resolvido” ou “curado”. Embora o protagonista se comporte de forma afeminada e mesmo que houvesse uma relação íntima entre os homens durante o treinamento de Algie, em nenhum momento o filme deixa o espectador esquecer que ele é apaixonado por uma mulher e assim que é possível, ele retorna para casar-se com a namorada.
Embora o objetivo do protagonista esteja relacionado ao amor por uma mulher e à possibilidade de se casar com ela, o filme retrata muito mais o treinamento de Algie e sua relação com o cowboy com quem passa a dividir a casa. Para MacMahan, o sub texto do homossexualismo foi usado de forma consciente por Alice Guy-Blaché em Algie, the miner[footnoteRef:47]. [47:  MCMAHAN, Alison. Alice Guy Blaché: Lost Visionary of Cinema. The Continuum International Publishing Group, 2003. p. 224.] 

Em Les résultats du féminisme de 1906, Alice Guy propõe uma inversão de papéis entre homens e mulheres no que diz repeito a suas atividades no cotidiano. No filme, as mulheres trabalham e bebem com as amigas, enquanto os homens cuidam das atividades domésticas e dos filhos. Situações do dia-a-dia são representadas por homens e mulheres em posições trocadas.
Embora os homens exagerem na delicadeza dos movimentos, suas roupas permanecem de acordo com o gênero masculino, com a inversão de alguns acessórios, que servem para sugerir ao espectador a atividade, ou posição de um determinado personagem, como por exemplo, a gravata e a maleta utilizadas pela mulher que agora trabalha fora de casa ou o charuto indicando um momento de lazer masculino, analogamente, os homens carregam roupa suja e empurram carrinho de bebê, remetendo às obrigações com o lar e a família.
Em uma cena que representa o convívio de uma família sob a ótica dos novos papéis sociais, a mãe fuma, fiscaliza a costura feita pelo filho e as roupas passadas pelo marido, sem dar atenção aos dois e sai de quadro, seguida pelo marido. Sozinho na sala, o filho recebe a visita de uma mulher mais velha e muito atrevida que insiste em ter uma relação mais íntima com ele. Amedrontado, o jovem tenta se esquivar das tentativas de despi-lo, mas ele cede à tentação, e a mulher lhe tira o chapéu e o casaco.


Figura 16 - Les résultats du féminisme, 1906 de Alice Guy-Blaché.

Após serem maltratados e negligenciados pelas mulheres em várias circunstâncias, o filme termina com os homens se rebelando e expulsando as mulheres do bar. Segundo descrição de McMahan[footnoteRef:48], o filme contém mais três cenas que não aparecem na versão recentemente lançada em DVD.  [48:  MCMAHAN, Alison. Alice Guy Blaché: Lost Visionary of Cinema. The Continuum International Publishing Group, 2003., p. 237.] 

Antes de se rebelar com a mulher, o jovem fica de joelhos e implora por alguma coisa, sem o auxílio de intertítulos o espectador é levado a crer que se trata de uma encenação de uma briga de casal, na qual o homem está subordinado à mulher. No entanto, segundo a descrição do catálogo da Gaumont, após o encontro da mulher atrevida e do jovem rapaz, alguns anos se passam. 
Homens circulam com bolsas de compras e garrafas de leite, na mesma cena, as mulheres aparecem em um canteiro de obras trabalhando duro como pedreiros. Exausta, uma delas se machuca e desmaia, seguida das outras, os homens socorrem as mulheres e assumem a construção da obra.
A cena seguinte se passa na praça em frente ao café, nela, algumas babás interpretadas por homens amamentam bebês, enquanto mulheres soldados flertam com elas. A seguir, um grupo de mulheres encontra-se sentado no café, fumando e conversando, a mulher do jovem rapaz está entre elas. Dois jovens passam pelas mulheres que flertam e importunam os rapazes. Só então o jovem aparece com o carrinho de bebê e implora para a esposa voltar para a casa.
O filme tem sete planos e apresenta cinco cenários diferentes e bem decorados, o papel de parede florido aparece constantemente nos filmes de Alice Guy. Para representar um espaço ao ar livre, foi utilizado painel pintado ao fundo, técnica popular na época e embora Alice seja conhecida por ousar em cenas ao ar livre, muitos de seus filmes contaram com enormes painéis pintados à mão.
Em Madame a des Envies, 1906, a protagonista, uma mulher grávida causa tumulto por onde passa, pois não resiste aos desejos da gravidez e rouba dos pedestres tudo que desperta seu apetite. Acompanhada do marido que empurra um carrinho com um bebê, a mulher passa por uma menina com um pirulito, não resiste e toma do doce da criança.  O pai da menina corre atrás do casal, o marido apanha do homem em fúria, a mulher parece não se importar e o passeio continua. Mais à frente, o casal passa por um homem em um bar, distraído ele lê seu jornal, enquanto a grávida bebe todo seu vinho. Insaciável, ela rouba ainda, a comida de um mendigo e o cachimbo de um vendedor ambulante, o filme só termina quando, de repente, a mulher cai um uma plantação de repolhos, dando à luz ao novo bebê.
Ao desgustar cada um desses ítens, a mulher aparece em Plano Próximo, à frente de um fundo claro. Esse plano, assim como o famoso enquadramento do assaltante apontando para a plateia, de Edwin Porter em The Great Train Robbery, de 1903  não possui função narrativa, apenas a função de aproximar o espectador de uma ação dramática ou cômica para mostrar com mais clareza sua ação, neste caso, a mulher grávida degustando o pirulito da criança. Aqui, a graça cômica é intensificada também pela percepção maior dos detalhes.

Figura 17 - Madame a des Envies, 1906 de Alice Guy-Blaché.

No período de atrações, as aproximações da câmera junto ao personagem ou ao objeto seguem, geralmente, essa função, por tratar de um espetáculo, o objetivo é garantir que o espectador possa apreciar o filme com um certo conforto visual e devido à estética do Plano Geral, em alguns momentos os realizadores optavam pelo corte e inserção de um plano curto e mais próximo daquele utilizado ao longo do filme, para se ver melhor ou chamar mais atenção para a ação.
No mesmo ano, Alice dirigiu Sur la Barricade, um drama de guerra, no qual o filho sai para comprar leite para sua mãe durante as batalhas da Revolução Francesa. Em seu percurso, ele encontra alguns revolucionários armando uma barricada. Determinado, ele atravessa o amontoado de objetos, mas logo se depara com um confronto entre militares e civis, ao perceber que estavam sem saída, o jovem volta correndo e se mistura aos revolucionários. 
De volta à barricada, já com o leite na mão, ele se apodera de uma arma e atira contra os militares, em poucos segundos o grupo é dominado. Prestes a ser fuzilado ele pede ao comandante permissão para levar o leite para sua mãe sob o juramento de que voltaria em seguida. Ao chegar em casa, a mãe o aguarda bastante preocupada, mas o rapaz se despede aflito, explicando que deve voltar para a barricada. Sem perceber, ele é seguido pela mãe que implora pela vida do filho ao comandante que, a contragosto, mas comovido, libera mãe e filho.
O filme possui múltiplos planos, alguns filmados em estúdio e outros em locação. Os cenários reproduzem o ambiente hostil da revolução e o figurino, mais uma vez, distingue os papéis dos personagens em meio à confusão do quadro.
Na casa da família um papel de parede florido que recobre todo o ambiente, à mesa de jantar apenas duas cadeiras, outras duas ficam encostadas na parede, sugerindo que apenas mãe e filho habitam a casa, os trajes pretos dela indicam a viuvez.
As ruas vazias apontam para o perigo que o jovem destemido corre, os figurantes amontoam móveis fechando a rua, suas roupas mostram sua condição financeira e se contrapõem ao uniforme completo e bem acabado dos oficiais, além de calça e casaco, o figurino conta com chapéu, espada e cinto, um toque bem realista em meio à sugestão criada pelos primeiros filmes. Com roupas adequadas e movimentos bem ensaiados, os atores preenchem o quadro, enquanto a ação se desenrola em um canto da tela. Eesse desequilíbrio de movimento dentro do quadro permaneceu por vários anos na obra de Alice Guy-Blaché, acentuando a sensação de confusão ou excesso no espaço vazio.

Figura 18 - Sur la barricade, 1907 de Alice Guy-Blaché.

Em Sur la barricade é possível notar, ainda, uma transição na estética no quesito profundidade de campo, o filme alterna o cenário achatado/raso da casa da família e profundidade da rua à frente da barricada. De um modo geral, Alice Guy trabalhava a profundidade de campo em seus filmes, mas em muitos deles, nota-se o cenário mais próximo de um palco, com espaço delimitado.
Os filmes dessa época eram feitos, geralmente em estúdio, dessa forma, a profundidade de campo era representada por um painel pintado ao fundo do cenário, com o tempo, as locações passaram a ser mais usadas nos filmes, devido também a uma evolução técnica, e os cenários ficaram mais realistas. A presença dessas estéticas nas obras da diretora reforça as evidências de um cinema em rápida e constante transformação. 
Outro drama familiar feito por Alice foi La marâtre, filmado em 1907, esse filme também possui múltiplos planos e conta a história de um menino que é agredido constantemente pela madrasta. Nessa época ainda não havia preocupação com a representação fiel, ou pelo menos real, das personalidades envolvidas na história. Nesses filmes o personagem é bom ou ruim de maneira quase absoluta, assim é representada a madrasta, que além de infernizar seu enteado, é infiel ao marido.
A situação financeira da família não é boa, o que podemos constatar pela casa e pelo figurino, por isso, a mulher trabalha fora de casa. Pela manhã o casal se despede, a mulher sai com a filha pequena do casal, seu trabalho consiste em passar roupa em uma casa mais nobre e nessas ocasiões a criança pequena é deixada em um berço ao fundo do cenário. Logo chega um senhor bem vestido e os dois flertam até que ele propõe casamento, aceitando a filha da mulher e explicando que ele mesmo tem filhos.
Novamente em casa, as agressões ao garoto continuam, assim que o pai sai de casa. Aos prantos, o menino vai até o cemitério onde sua mãe está enterrada e chora em seu túmulo, quando chega um policial e o leva dali. Logo o pai da criança aparece, muito preocupado ele quer saber porque o garoto estava ali, aparentemente, ele estava sumido, mas o garoto não quer voltar para casa e rapidamente descobrem a marcas da violência sofrida em casa no braço da criança.
Revoltado, o homem volta pra casa com o filho e tira satisfações com a esposa que se vê sem saída, o pai levanta o braço para bater na mulher enquanto ela está caída no chão, mas é impedido pelo garoto, que não quer revidar.
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Figura 19 - La marâtre, 1906 de Alice Guy-Blaché.

A linha narrativa do relacionamento da madrasta com o outro homem fica em aberto, mas o espectador pode compreender que, sem demora, a mulher fará novas vítimas. O pai, que é um homem bom, embora distraído, retoma os laços familiares com o filho e rompe com a mulher sem nem saber da traição conjugal. O filme termina ainda em meio à briga do casal.
É possível observar nesse filme, indícios do cinema narrativo, como a montagem, por exemplo, e, ao mesmo tempo, elementos do cinema de atrações, como o quadro amplo e a organização do cenário. A encenação é menos exagerada, mas ainda se apresenta gestual, os atores olham, não só para câmera, mas também para a produção atrás dela, a criança anda pelo cenário sem se limitar ao quadro, por isso sai e entra em cena por conta própria, dividindo a atenção do espectador. Mesmo atores mais experientes, aparentemente, não mensuravam o espaço do quadro e por isso encontramos muitos filmes com marcações no chão para manter os atores no devido espaço, isso acontece com mais frequência nos dance movies.


Figura 20 - La Marâtre, 1906 de Alice Guy-Blaché.

Alice representou muitos estereótipos femininos em sua cinematografia, diferentes em seu carater, classe social e idade. Foram mulheres ricas, empregadas domésticas, mães, crianças, jovens e velhas, boas e malvadas, envolvidas em dramas ou em situações engraçadas, todas estão presentes nas obras da realizadora como protagonistas ou coadjuvantes, muitas vezes, apenas como figurante, papel quase certo para as mulheres daquela época na sociedade.
Na comédia, La Bonnet à Poil, 1907, um chapéu causa grande confusão em casa de família. A empregada, na cozinha, recebe o namorado ao ficar sozinha, mas a dona da casa volta logo e ela esconde o homem, que usa um chapéu alto com uma pena maior ainda no armário e sai de cena. Desconfiada, a mulher procura por todo o cenário e encontra o homem escondido por causa da pena, mas ela fica presa lá dentro junto com ele. O marido chega com uma jovem, encontra o ambiente vazio e flerta com ela na cozinha, a empregada volta e pega os amantes em flagrante, o marido tentar disfarçar, mas o armário começa a se mexer. A empregada finalmente entrega a chave ao patrão que abre o móvel e vê a esposa com outro homem, o filme termina em grande confusão. A esposa descobre a traição e expulsa a amante aos chutes , o marido aponta o militar que se mantém imóvel e ameaça bater na mulher, mas ela o agarra pelos cabelos e ele sai de cena apanhando, a jovem então passa a brigar com o namorado que estava preso com a patroa no armário. 
As comédias, muitas vezes, terminavam em briga, primeiramente porque as plateias se divertiam com esse tipo de conteúdo, além de ser uma maneira de anunciar o fim do filme para o espectador, La concierge, 1900, termina com a mulher brigando com um homem após algumas crianças pregarem uma peça nela. O homem inocente, leva a culpa e apanha, as crianças e outros figurantes, entram em cena de todos os lados, rindo e apontando para os dois, muitos olham para a câmera.
Como não havia uma estrutura narrativa bem definida, os filmes também terminavam repentinamente, causando ainda mais estranhamento no espectador atual, devido à curta duração do filme. Em filmes como os de dança e teatro filmado, os atores costumavam agradecer ao espectador fazendo uma reverência como no final de Scène d’escamotage de 1898.
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Figura 21 - Scène d’escamotage, 1898 de Alice Guy-Blaché.

Outra comédia muito interessante e que coloca, novamente, a mulher e as questões de gênero na tela é Une femme collante, 1906. Uma senhora vai até o correio postar suas correspondências, a cada selo que ela tem que colar, sua acompanhante, uma jovem com uniforme de ajudante doméstica, lambe o verso deles, dessa forma, a senhora vai passando os selos, um a um, na língua da jovem que a mantém para fora. 
Ao lado, um senhor de bigode fica observando a situação e, de certa maneira, se deixa seduzir e quando a senhora vai levar as cartas no balcão, ele agarra a jovem e rouba um beijo dela, mas por causa da cola em sua boca, os dois ficam colados. Assim que as pessoas ao redor percebem a situação começam a rir, uma senhora volumosa - a esposa do bigodudo - agarra a jovem pelo cabelo tentando separar os dois, em seguida, acerta-lhe por trás com o guarda chuva, enquanto isso, a senhora recatada, mas que deu início a toda situação, tampa os olhos. Logo, chega um rapaz com uma tesoura (que faz questão de mostrar ao espectador), ele corta o bigode e finalmente os dois se separam, sem demora percebemos que a jovem ficou com um bigode colado ao rosto.
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Figura 22 - Une femme collante, 1906 de Alice Guy-Blaché.

Mais uma vez o filme termina em confusão com o quadro repleto de figurantes rindo e apontando para a jovem constrangida. O enquadramento é Plano Americano, contudo, o filme apresenta apenas um plano e possui pouco mais de dois minutos, a sensação é de estar observando de perto a ação, pois os atores encontram-se mais próximos da câmera, diferenciando-se os figurantes atrás da cena. 
O cenário localiza o espectador, já que ao fundo encontram-se três placas: telégrafo, postagem e carregamento. Assim, desde o início compreendemos a motivação da ação e além disso, cada ator é caracterizado para representar um estereótipo da sociedade.
Em Le fils du garde chasse, um filme de 1906, Alice Guy não foca diretamente na mulher, mas na família e na relação paternal, um enredo que permite compreender um pouco mais o papel da mulher na sociedade da realizadora, o de mulher dependente que muitas vezes, é vista como pessoa mais incapaz que uma criança.
O filme começa com a família reunida, a mãe, o pai e os dois filhos, o pai logo se despede da família para trabalhar, ele que é guarda florestal carrega uma arma, o filho mais velho, aflito, quer ir com o pai, mas é impedido e o homem parte sozinho. Travesso, o menino sai sem que a mãe veja e segue o pai pela floresta, ao mesmo tempo, o pai começa uma perseguição a dois caçadores que encontra na mata. O menino encontra indícios de que seu pai está em perigo e persegue a trilha, quando alcança o grupo, vê o pai cair em um precipício e os caçadores fogem, a criança volta para a casa e avisa a mãe do ocorrido, ela chora junto do filho mais novo. Nesse momento, o filho vê os criminosos e sai correndo atrás dos dois que se abrigam em uma espécie de taverna. Ao reconhece-los, a criança tenta matar um deles, mas é rendido, a garçonete vê o que se passa e chama alguns oficiais que dominam um homem e correm atrás do que fugiu, o menino não se contém e vai junto, eles se aproximam do mesmo precipício e ele empurra o homem que cai rapidamente, os oficiais chegam e parabenizam o garoto, que de certo modo, fez justiça.
Esse drama familiar/aventura apresenta também uma estrutura narrativa ainda em construção. A sequência da perseguição, para o espectador atual, naturalmente seria representada através da montagem paralela, mas neste filme de 1906, ao contrário, a montagem paralela fica apenas na expectativa. Primeiro a câmera espera os bandidos e o pai passarem, depois o menino entra em cena e sai em seguida (tudo isso no mesmo plano). Já as entradas e saídas são planejadas para facilitar a compreensão do espectador e ainda nesse sentido, ao longo dos percursos realizados pelo garoto, Alice utilizou oito cenários diferentes em dez planos, que juntos somam quase cinco minutos e meio. 
No filme foram utilizadas locações para algumas cenas de perseguição e, também, painéis pintados ao fundo dos cenários. Mostrando a mistura do período, Alice utiliza uma panorâmica para a esquerda, no momento em que a mãe chora e os bandidos passam ao fundo, a câmera segue o menino que some no horizonte em busca de justiça.
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Figura 23 - Le fils du garde chasse, 1906 de Alice Guy-Blaché.

A imagem acima mostra a posição da família antes do movimento de câmera. Após contar o ocorrido para a mãe e irmão, o menino avista os criminosos, a mãe se senta e junto dela seu outro filho também lamenta a morte do pai. Na imagem a seguir, após o movimento de câmera, a mulher passa do canto esquerdo, para o canto direito do quadro e o filho sai em perseguição aos caçadores.


Figura 24 - Le fils du garde chasse, 1906 de Alice Guy-Blaché.

 	Os movimentos de câmera ainda não estavam inseridos na gramática cinematográfica desse período. Na verdade, ela ainda estava em construção e esse artifício surge como experimentação, aparecendo em poucos filmes, ainda com a intenção de só acompanhar o movimento do personagem.
Ao retratar o ambiente doméstico, Alice Guy não pôde deixar de fora as crianças, além de retratá-las inseridas no ambiente em que acontece a ação, a realizadora optou por coloca-las como protagonistas em muitos filmes. Le fils du garde chasse é um exemplo, mas unindo seus assuntos preferidos, crianças e mulheres, Alice decidiu fazer um filme com uma garotinha como protagonista chamado Une Héroine de quatre ans de 1907, mais um filme de transição dirigido por ela ainda pela Gaumont.
	O casal conversa no escritório, a mãe com a menina ao lado, trata-se de uma família rica. A babá traz o chapéu das crianças, elas se despedem e, antes que saíssem, a mãe passa recomendações às duas. Elas caminham até o parque, a menina vai brincar e rapidamente, a jovem pega no sono. A criança se distrai com a brincadeira e atravessa o parque pulando corda, até que se depara com uma cena de violência: dois homens espancam um terceiro, ela usa sua corda para atrasar a fuga dos bandidos e vai em busca de socorro.
	Adiante, ela encontra dois policiais que a seguem e capturam os criminosos, a menina continua seu caminho, a babá ainda dorme. A menina encontra um cego, ela ajuda o homem a atravessar a ponte em segurança, a seguir três bêbados também são salvos por ela que impede que sejam atropelados pelo trem. 
	A babá acorda, não vê a criança e sai à sua procura no caminho de volta para a casa. A menina, perdida,  pede ajuda a um policial, na delegacia resolvem ligar para casa de seus pais, lá a babá tenta se explicar para o casal, em desespero. O telefone toca e todos ficam aliviados ao saber que a menina está em segurança. Ela é levada para a casa por um dos policiais. Ao entrar, ela passa um sermão na babá e ainda, puxa sua orelha pela confusão.
	Nesta obra, as situações acontecem ao mesmo tempo, mas diferentemente de Le fils du garde chasse, em Héroïne de quatre ans Alice representa as ações da menina em sequência paralela à babá cochilando e depois, procurando a criança. A própria condição espacial do roteiro, não permitiria que o plano fosse ‘esticado’ até que as duas ações ocorressem sem corte como no filme citado anterirmente.
Abaixo, na última cena do filme, a menina puxa a orelha da babá, enquanto os pais se divertem com a maturidade da filha de apenas quatro anos. O cenário representa a casa da família, o filme começa e termina com esses personagens, que compõem o universo familar. 


Figura 25 - Héroïne de quatre ans, 1907 de Alice Guy-Blaché.

	Embora o filme demonstre amadurecimento narrativo, através de sua mise-en-scène e montagem, ainda possui traços do cinema de atrações, como a escolha do enquadramento, o contato visual de gestual do ator com o espectador, rompendo a quarta parede e com o fluxo narrativo e de de imersão no filme. Essas últimas opções, encontram-se distantes do cinema clássico narrativo que vem substituir esse breve período do cinema de atrações e de transição narrativa, entre 1895 e 1915.
	Neste filme, a disposição dos objetos de cena e a câmera parada caracterizam o cinema de atrações, mas a movimentação dentro do quadro se organiza de modo que não ocorrem tumultos ou sobreposições, o que permite ao espectador observar com definição cada personagem, dispensando parte dos gestos exagerados.
	A câmera permanece parada ao longo de todo o filme, mas o ator já se movimenta em diversas direções no espaço diegético, causando impressão de profundidade, também garantido pela utilização de planos abertos em locações. Dessa forma, em determinado plano a babá começa a cena totalmente dentro do quadro e termina avançando para câmera, se aproximando até um Plano Próximo, antes de sair de cena.


Figura 26  - Héroïne de quatre ans, 1907 de Alice Guy-Blaché.

Em 1912, na Solax, Alice dirigiu Falling leaves, um drama que também envolve a família e o ambiente doméstico. Neste filme, uma jovem é desenganada pelo médico da família após ser diagnosticada com tuberculose durante o outono. Através do intertítulo a plateia recebe a notícia do médico junto com a mãe e a irmã: “Quando a última folha cair, ela morrerá”.
A noite, quando fica sozinha no quarto, a criança decide sair para o jardim e amarrar novamente as folhas que caem das árvores com o objetivo de prolongar a vida da irmã. Neste momento, passa um jovem rapaz e  pergunta para a menina o que ela está fazendo e porquê, ela prontamente conta da doença da irmã e do diagnóstico recebido mais cedo, e ele, que é médico, se dispõe a ajudar a jovem doente. Passados três meses de tratamento, a jovem parece mais forte e fora de perigo, neste momento, ela recebe a visita do jovem médico que leva um buquê que flores. Para não interromper o jovem casal, a família, mãe, pai e irmã deixam o quarto, o filme termina em clima de romance. 
Este filme também se apresenta heterogeneo quanto aos códigos narrativos do cinema clássico. Ao mesmo tempo em que as entradas e saídas são coordenadas, o enquadramento em Plano Americano e a organização do quadro evidente, podemos notar a dificuldade de contar um história de forma fluida, sem interrupções no fluxo narrativo. No início do filme, antes mesmo do espectador tomar conhecimento do drama enfrentado pela família e, principalmente, pela jovem, descobrimos que o Doutor Earl Headley descobriu definitivamente a cura para tuberculose, só então descobrimos que Winifred está doente e, depois, conta-se do restante da história. 
A estrutura utilizada por Alice, quebra totalmente com a espectativa do público, pois desde o início sabemos que a cura já existe e que tudo terminará bem, aí sim, final clássico narrativo. Abaixo, a cena final do filme e o desequilíbrio do quadro, a família se espreme no canto esquerdo, Winifred ao centro, e apenas sua cama à direita. Embora as pessoas já não entrem umas na frente das outras, ainda causa um estranhamento no espectador atual, pois, com consolidação do cinema clássico narrativo, todo o espaço diegético passou a ser preenchido de forma equilibrada. 

  	
Figura 27 - Falling Leaves, 1912 de Alice Guy-Blaché.

Outra característica importante é o posicionamento e movimentação dos atores em cena. É possível observar a herança teatral como por exemplo na cena em que a mãe fica de costas para seu interlocutor, o médico, para ‘falar para a plateia’, mostrar sua expressão, seu sentimento de esperança renovada ao descobrir que ele é médico bacteriologista.


Figura 28 -  Falling Leaves, 1912 de Alice Guy-Blaché.

Além dos filmes analisados neste trabalho, alguns outros encontram-se disponíveis, sobretudo com o lançamento da coleção Gaumont Treasures (1897-1913) lançada em 2009, além de 64 filmes dirigidos por Alice Guy, a coletânea conta ainda com obras de Louis Feuillade e Leonce Perret, mas analisando os levantamentos realizados por Alison McMahan (ver anexos) e suas atualizações dos estudos de Victor Bachy e Anthony Slide (que também catalogaram as obras de Alice), é possível perceber que foram muitos filmes envolvendo um ou vários de seus assuntos preferidos, amor, casamento e família, apenas pelos títulos que explicitam tais conteúdos. 
Nos filmes de Alice, a mulher conduz sua própria história ou destino. Ela lança mão de suas próprias ferramentas e estratégias para alcançar seu objetivo ou para salvar a situação. Essa personagem é capaz de passar por situações complicadas e obter sucesso por apresentar comportamento masculino, através de um ato de coragem, do espírito aventureiro e da ousadia. McManhan aponta essa característca como um travestismo de comportamento presente nas personagens femininas de Alice Guy-Blaché. 
Dessa forma é possível concluir que além da demanda de público por esses conteúdos (principalmente no período de atrações, mulheres e crianças eram maioria na plateia) esses foram certamente os temas que permitiram a Alice entrar em contato com o público e mais tarde, ser reconhecida pelas suas obras.

4. CONCLUSÃO

	A partir de 1915, o cinema narrativo viu-se consolidado sob os artifícios técnicos implementados pelo norte-americando D.W. Griffith. Ao final da primeira década do novo século, o realizador iniciou sua carreira como diretor de cinema e não levou mais de dez anos para que as técnicas desenvolvidas por ele fossem largamente utilizadas por outros cineastas e rapidamente popularizadas nos filmes.
A inserção do Plano Americano, Plano de Conjunto e Primeiro Plano no contexto narrativo, da montagem paralela, do Campo/Contra-Campo e da sustentação do suspense nos filmes, por exemplo, são legado de Griffith. Sua contribuição foi definitiva para o cinema narrativo clássico transformando o mercado de filmes, inicialmente dominado pelos franceses, que logo perderam a hegemonia nos Estados Unidos e Europa, sobretudo com o início da Primeira Guerra Mundial.
Nesse contexto, Alice Guy-Blaché dirigiu alguns filmes de forma independente. Seu último filme, Tarnished Reputations estreou em 1920 e foi produzido por Leonce Perret. Legalmente divorciada e sem nenhum vínculo de trabalho nos Estados Unidos, Alice decidiu voltar para a França com seus filhos, lá fez contato com a Victorine Studios em busca de trabalho e lhe foi solicitada uma avaliação da planta e da rentabilidade do estúdio, Alice concluiu que seria necessária uma grande quantia para investimento, e como não disponibilizava de recursos, a primeira realizadora mulher do cinema, viu suas chances de retomar sua carreira no cinema sumirem. Ela não dirigiu mais nenhum outro filme até sua morte em 1968 aos 95 anos de idade. 
Alice Guy Blaché foi a primeira diretora de cinema - mulher - da história e realizou centenas de filmes que, ainda hoje, contribuem para o estudo dessa área. Além de uma longa carreira, iniciada ainda em 1896 e encerrada em 1920, ela foi, também, a primeira mulher dona e presidente de um estúdio cinematográfico. Nesta fase, a diretora produzia, dirigia e supervisionava todos os filmes produzidos pela Solax Studios.
  Não se sabe ao certo, o motivo pelo qual Alice permaneceu tanto tempo no anonimato. Em seu livro, Alison McMahan, levanta algumas hipóteses, tais como o desinteresse de Léon Gaumont na produção fílmica nos dez primeiros anos do cinema, devido ao seu foco comercial nos equipamentos de captura de imagens. Em alguns discursos, Gaumont citou a contribuição de diversos técnicos e inventores, mas não compartilhou seu sucesso com Alice ou mesmo Louis Feuillade, que trabalhou para ele entre 1905 e 1918, aproximadamente. McManhan destaca ainda, a raridade de documentos disponíveis que registram os filmes realizados pela companhia de Gaumont antes de 1905.
A inexistência de direitos autorais na época também dificulta a atribuição dos filmes a seus verdadeiros realizadores, alguns filmes realizados por Alice foram erroneamente atribuídos a outros diretores do período. Além disso, é importante destacar que não havia preocupação com a preservação dos primeiros filmes, muitos foram rapidamente perdidos, outros não resistiram ao tempo e às más condições de preservação, processo ainda custoso até os dias de hoje.
A importância do trabalho de Alice Guy Blaché não está apenas no fato dela ser a primeira diretora mulher da história do cinema. Esse “título” se dá por uma questão cronológica, mas o interessante encontra-se na impressão autoral dada a seus filmes através dos elementos técnicos e estéticos analisados, na extensa filmografia realizada em dois países, primeiramente trabalhando como chefe de produção dos estúdios Gaumont e, mais tarde, presidindo sua própria companhia, a Solax nos Estados Unidos. Estúdio que contava com uma produção intensa, espaço próprio em Fort Lee, New Jersey, e uma equipe de atores e técnicos já inseridos no star system norte-americano, um exemplo é a pequena Magda Foy, conhecida como The Solax Kid, que atuou em mais de 20 filmes da companhia e Billy Quirk.
Alice realizou também experiências com sons sincronizados enquanto trabalhou para Gaumont. Segundo MacManhan, foram mais de 300 phonoscenes realizadas para o chronophone de Léon Gaumont entre 1905 e 1907. Depois que a Solax Company e a Blaché Features deixaram de existir, Alice ainda dirigiu muitos filmes para outros estúdios, quando esse trabalhos deixaram de aparecer, ela passou a trabalhar como assistente de direção de Herbert, mas também não durou muitos filmes.


Figura 29 - Alice Guy gravando uma phonoscène.

Alice foi apenas a primeira mulher a trabalhar para se inserir em um ambiente dominado pelos homens, mais tarde vieram Dorothy Arzner, Maya Daren, Ida Lupino e muitas outras diretoras de cinema. O redescobrimento do trabalho de Alice Guy-Blaché traz algo novo e fresco para estudiosos de cinema nesse sentido e impulsiona o interesse para os trabalhos desenvolvidos por outras mulheres ao longo da história.
Sua trajetória nos mostra também a importância das obras desenvolvidas nos primeiros 20 anos da história do cinema bem como da preservação de filmes de todas as épocas e sua devida catalogação. Além disso, fica a curiosidade para pesquisas futuras de trabalhos de outros pioneiros ainda pouco conhecidos.
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DVD – ALICE GUY-BLACHÉ E O CINEMA DE ATRAÇÕES

PERÍODO GAUMONT

• 1897 - The Fisherman at the Stream / Bathing in a Stream / Serpentine Dance by Mme. Bob Walter;
• 1898 - The Turn-of-the-Century Blind Man / At the Hypnotist's / The Burglars / Disappearing Act / Surprise Attack on a House at Daybreak;
• 1899 - At the Club / Wonderful Absinthe;
•1900 - Avenue de l’Opera / Automated Hat-Maker and Sausage-Grinder / At the Photographer's / Dance of the Seasons: Winter, Snow Dance / The Landlady / Turn-of-the-Century Surgery / Pierrette s Escapades (Hand-Tinted Color) / At the Floral Ball (Hand-Tinted Color) / The Cabbage-Patch Fairy;
• 1902 - Serpentine Dance by Lina Esbrard / Midwife to the Upper Class / An Untimely Intrusion / Miss Dundee and Her Performing Dogs;
• 1903 - How Monsieur Takes His Bath / Faust and Mephistopheles;
• 1905 - The O Mers in The Bricklayers / The Statue / The Magician s Alms / Clown, Dog and Balloon / Spain / The Tango / The Malaguena and the Bullfighter / Cook & Rilly’s Trained Rooster / Cake Walk, Performed by Nouveau Cirque / Alice Guy Films a Phonoscene / Saharet Performs the Bolero (Hand-Tinted Color) / Polin Performs: The Anatomy of a Draftee (A Synchronized-sound Phonoscene) / Dranem Performs: The True Jiu-Jitsu (A synchronized-sound Phonoscene) / Dranem Performs: Five O Clock Tea (A synchronized-sound Phonoscene) / Felix Mayol Performs: Indiscreet Questions (A synchronized-sound Phonoscene & Hand-Tinted Color) / Felix Mayol Performs: The Trottins Polka (A synchronized-sound Phonoscene) / Felix Mayol Performs: White Lilacs (A synchronized-sound Phonoscene);
• 1906 - The Birth, the Life and the Death of Christ / An Obstacle Course / Madame’s Cravings / A Sticky Woman / The Hierarchies of Love / The Cruel Mother / A Story Well Spun / The Drunken Mattress / The Parish Priest s Christmas / The Truth Behind the Ape-Man / The Consequences of Feminism / Ocean Studies / The Game-Keeper s Son;
• 1907 - The Race for the Sausage / The Glue / The Fur Hat / The Cleaning Man / A Four-Year-Old Hero / The Rolling Bed / The Irresistible Piano / On the Barricade / The Dirigible Homeland.

PERÍODO SOLAX

• 1912 – Algie, the miner / Falling Leaves.
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