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Resumo: Este trabalho objetiva analisar as influências do diretor Lee Man-hee no cine-
ma coreano contemporâneo, buscando analogias entre aspectos estéticos, temáticos 
e políticos, de gênero e de linguagem. A pesquisa usa como objeto principal os filmes 
A Day Off (Lee Man Hee, 1968) e Tale of Cinema (Hong Sang-soo, 2005), tendo como 
corpus teórico autores como DIFFRIENT (2005) HUH (2005) e MUN (2009).
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Abstract: This article aims to analyze the influences of the film director Lee Man-hee in the 
contemporary Korean cinema, seeking similarities between aesthetic aspects, thematics 
and politics, film genres and film language. This article use as a main object to research the 
films A Day Off (Lee Man Hee, 1968) and Tale of Cinema (Hong Sang-soo, 2005), the theo-
retical corpus is supported by authors as DIFFRIENT (2005) HUH (2005) and MUN (2009).
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INTRODUÇÃO

Lee Man-hee3 é um realizador que atuou durante o início dos anos 

60 até metade dos anos 70, dirigindo no total 51 filmes, sendo 

que destes apenas 23 películas sobreviveram até os dias de hoje. 

1 Este texto foi adaptado do trabalho de conclusão do Curso de Cinema 
e Audiovisual da UFPel, defendido em 2014, com título homônimo.

2 gilsonjrster@gmail.com

3 Para este artigo, optou-se pela transliteração dos nomes e palavras em coreano, 
utilizando-se o sistema chamado Romanização revisada da língua coreana, que a partir 
dos anos 2000 entrou em vigor substituindo o antigo sistema McCune-Reischauer. E 
respeitando a tradição coreana os sobrenomes precedem o primeiro nome, como no 
caso de Hong Sang-soo, onde Hong é o sobrenome e o primeiro nome é Sang-soo.

A Day Off. Fonte: http://images.google.com
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Muitas vezes ele foi chamado de mártir do cinema (MUN, 2009), 

principalmente por sua paixão pela sétima arte, sua inquietante 

experimentação na linguagem e principalmente os obstáculos da 

censura que o diretor teve que lidar, colocando muitas vezes sua 

carreira e vida em risco (MUN, idem).

O cinema coreano nos anos 60 viveu um grande crescimento quan-

titativo em sua produção de filmes, por outro lado a autonomia 

dos diretores foi sufocada em face às restrições impostas pelo go-

verno militar de Park Chung-hee. Lee Man-hee, por exemplo, teve 

problemas com a censura em três de suas obras e em um destes 

casos foi preso por 40 dias (KIM, 2011), fato que o deixou tremen-

damente traumatizado, inspirando futuramente o roteiro do filme 

Late Autumn (1966), que por muitos críticos é considerado sua 

obra-prima e divisor de águas em sua obra cinematográfica.

Existe uma escassa produção textual sobre o cinema coreano em 

português, por conta disto, recorreu-se aqui a uma literatura es-

trangeira e especialmente foram usadas fontes primárias, ou seja, 

autores da própria Coreia do Sul. Para construir um panorama da 

época e da vida de Lee Man-hee foram utilizados os extras do DVD 

que acompanham o “Lee Man-hee Collection”4 e também o livro 

Korean Film Directors: Lee Man-hee (MUN, 2009). Para contextu-

alizar sobre o cinema coreano dos anos 60 a base foi o livro South 

Korean Golden Age Melodrama (MCHUGH, 2005).

Para tratar do cinema coreano contemporâneo foram utilizados os 

seguintes livros: New Korean Cinema (SHIN; STRINGER, 2005), Vir-

tual hallyu: Korean cinema of the global era (KIM, 2011), The South 

Korean film renaissance (CHOI, 2010) e Contemporary Korean Cine-

ma: Culture, Identity and Politics (LEE, 2001). A metodologia empre-

gada será a referendada pela bibliografia a partir dos autores citados 

anteriormente, cuja tradução não existe ainda no Brasil, o que nos 

permite contribuir para a disseminação das informações nela contida.

4 São os filmes de Lee Man-hee restaurados e recentemente lançados 
pela Korean Film Archive, que consiste em quatro filmes, The Marines Who 
Never Returned (1963), Black Hair (1963), A Day Off (1968), Assassin (1969) 
e o documentário Filmmaker Documentary Series: Lee Man Hee.

Nesta construção de categorias de estilo, serão analisados temas re-

correntes, gêneros cinematográficos e aspectos estéticos (enquadra-

mentos, montagem, mise-en-scène, fotografia, som e etc) na obra de 

Lee Man-hee, tendo como apoio teórico o trabalho de Ramos (2011).

Tale of Cinema foi escolhido por ter um estreitamento estético ex-

pressivo com A Day Off (1968) de Lee Man-hee. Em ambos, em de-

terminado momento da narrativa temos um personagem flâneur. 

Em Tale of Cinema no momento que o personagem anda pela cida-

de sem rumo, temos em último plano, a Namsan Tower, do mesmo 

modo em A Day Off, os dois filmes enquadrando o personagem e 

a cidade de forma semelhante. Outro ponto de convergência entre 

os dois diretores, é o fato dos pais de Hong Sang-soo terem sido 

donos da produtora chamada Yeonhap Films, que atuou nos anos 

60 e foi à falência por conta do filme A Day Off, que não pode ter 

sido lançado por causa da censura na época (HUH, 2007).

LEE MAN-HEE

Os filmes de Lee Man-hee podem ser divididos em três fases. A 

primeira começa com Kaleidoscope (1961) e termina em 1966 an-

tes da produção de Full Autumn, representando a entrada de Lee 

Man-hee como diretor e o gradual desenvolvimento como autor, 

adquirindo domínio da linguagem cinematografia. Esta fase tam-

bém representa a época de funcionamento da Lee Man-hee Asso-

ciation, onde o seu núcleo central é o 1.7 Club que se formou após 

o filme The Marines Who Never Rerturned em 1963 (MUN, op. cit.).

O 1.7 Club é um grupo formado por atores, diretores de 

fotografia, diretores musicais, técnicos e roteiristas. Este grupo 

funcionava como um sistema privado para o desenvolvimento 

de roteiros, trilhas musicais, escalação de atores, etc, tudo com 

o intuito de produzir os filmes de Lee Man-hee. Todo 17º dia do 

mês, quando não se estava em filmagem os membros deste 

grupo se encontram dando assim o nome de 1.7 Club. Este 

grupo originou ao que mais tarde veio a chamar a Lee Man-

hee Association, onde os membros ajudavam e participavam 

das produções do diretor (MUN, idem, p.20, tradução nossa).
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A segunda fase da carreira de Lee Man-hee começa em 1966 com 

o filme Full Autumn e vai até 1970 com a produção do filme The 

Bridge on Goboi River e esta fase representa o amadurecimento 

do diretor e o momento em que o diretor experimenta mais na 

linguagem cinematográfica (MUN, idem) e concomitante a isso foi 

o período em que o diretor dirigiu mais filmes, no total 22 títulos, 

que incluem os filmes Full Autumn, A Water Mill (1966), Home-

bound e A Day Off.

A terceira fase vai de 1970 até o seu último filme A Road to Sampo 

em 1975 e representa um período de estagnação no cinema corea-

no como um todo, (JIN, 2006). Lee Man-hee encontrou problemas 

com os produtores que cada vez mais podavam suas experimen-

tações, e o 1.7 Club entrou em fricção com o diretor por conta do 

filme produzido pelo governo When Wild Flowers Blossom (1974) 

(MUN, op. cit.).

Lee Man-hee adotou em seus filmes aspectos únicos na monta-

gem, no som e em seus roteiros. Experimentação é um pilar fun-

damental na mise-en-scène do diretor, onde sua originalidade vem 

da vontade de sempre filmar de modo diferente dos filmes ame-

ricanos, diferente dos outros diretores coreanos e diferente dos 

filmes que ele já assinou, (MUN, idem) fazendo da experimentação 

um aspecto contínuo em sua obra.

Nos filmes de Lee Man-hee o som é frequentemente colocado com 

o intuito de buscar sentimentos além do que está sendo represen-

tado pela imagem, gerando assim emoções únicas no espectador 

(MUN, idem) como na sequência do delírio de Capt. Choe em Ho-

mebound, onde no momento em que sua esposa Ji-yeon começa 

a ler uma carta de congratulações que seu marido recebe pelos 

seus feitos durante a guerra, enquanto a carta é lida uma marcha 

marcial começa a tomar o espaço sonoro da cena. Agora Capt. 

Choe está portando seu uniforme militar, a câmera é posicionada 

de forma a não perceber que ele se encontra de cadeira de rodas, 

a música toma um espaço diegético, e Capt. Choe começa a narrar 

acontecimentos que vivenciou durante a Guerra da Coreia. Sua 

esposa Ji-yeon tenta desencorajá-lo a rememorar o passado, mas 

sem sucesso, quando ele passa a relatar o momento em que seu 

esquadrão foi dizimado, explosões e tiros sobrepõem-se às vozes 

dos personagens e junto da música, confluem tomando gradati-

vamente todo o espaço sonoro. Capt. Choe cai de sua cadeira de 

rodas e continua a dar ordens aos soldados que apenas ele vê para 

parar com o delírio de seu marido, Ji-yeon retira a agulha do toca 

discos e Capt. Choe volta à sanidade.

Esta sequência representa como o diretor Lee Man-hee potenciali-

zou o uso da música para dar um peso maior narrativo e ao mesmo 

tempo apontar os traumas que foram gerados a partir da Guerra 

da Coreia. O diretor de fotografia Lee Suck-ki, que trabalhou com 

Lee Man-hee em diversos filmes (Homebound, A Day Off, Assassin, 

etc.), confirma que Lee Man-hee teve uma grande preocupação 

com o som e a imagem:

Em alguns casos, ele coloca a música em maior 

evidencia que a imagem, em outros casos a música e 

a imagem estão em sincronia. Na sequência do delírio 

do Capt. Choe em Homebound a música foi decidida 

antes de iniciar as filmagens. Sendo a música decidida 

anteriormente, a câmera acaba entrando ou saindo de 

acordo com a música. Para, cenas mais importantes, ele 

fazia anotações detalhadas nos storyboards. Esta é a 

natureza experimental dele. Nos filmes o som consiste 

em ambiência. música e diálogos. Em seu uso da música, 

Lee muitas vezes optou pela harmonia entre imagem 

e som, porém em outros momentos ele escolheu a 

dissonância[...] ( MUN,op. cit., p.31, tradução nossa)

Lee Man-hee explorou com profundidade as possibilidades da 

mise-en-scène, em Homebound, por exemplo, usa-se enquadra-

mentos claustrofóbicos para expressar o conflito entre a esposa e 

seu marido escritor e veterano de guerra que tem dificuldades de 

locomoção por conta dos ferimentos sofridos anos atrás na Guer-

ra da Coreia (1950-1953). Confinando os dois personagens com 

mobílias e janelas, Lee Man-hee sugere que os dois personagens 

vivem aprisionados em uma relação ao mesmo tempo claustrofo-

bia e dividida.
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Os personagens em um espaço claustrofóbico visto a partir da ja-

nela, simbolicamente, a esposa, Ji-yeon, e seu marido, Capt. Choe, 

estão aprisionados pelo jugo familiar. A sensação de confinamen-

to é enfatizada pela separação dos dois personagens, na imagem 

está o Capt. Choe vestindo seu uniforme militar, que representa 

sua ligação ao passado, a separação entre marido e mulher é evi-

denciado pela janela que divide a composição. Durante todo o fil-

me o sentimento de confinamento permanece, mesmo em loca-

ções externas Lee Man-hee posiciona a câmera de forma a acen-

tuar este sentimento que perpassa por estes personagens.

Em toda a obra de Lee Man-hee seus protagonistas estão presos, no 

filme 4 o’clock, Nineteen fifty (1972) presos em trincheiras, em The 

Starting Point (1967) presos nas montanhas, em Homebound (1967) 

presos no jugo familiar, no filme A Water Mill (1966) seu protagonis-

ta está preso às dívidas e para poder se livrar delas, recorreu-se à 

sua própria venda como escravo para seu agiota, em Life (1969) o 

protagonista está preso em uma mina de 125 metros por conta de 

um desmoronamento, em Full Autumn (1966) a protagonista está 

presa e no fim do dia terá de retornar à prisão (HUH, 2005). Estes 

protagonistas presentes nos filmes de Lee Man-hee estão fadados 

a ficarem presos em espaços ou situações onde não há saída, con-

tudo desejam a fuga, contudo na maioria das vezes falham.

A busca de Lee Man-hee em suas experimentações na linguagem 

cinematográfica é motivada pela busca de uma linguagem cine-

matografia distintamente coreana, como frisa Baek Gyeol um dos 

roteiristas que trabalhou com Lee Man-hee:

Para Lee Man-hee e eu, há uma preocupação fundamental 

em relação à cinematografia. É o fato de que são os 

Ocidentais que fazem os equipamentos relacionados ao 

cinema. Se você comparar cinema com a pintura, é um 

modo Ocidental de pintura. Porem se você tentar fazer uma 

pintura Oriental com métodos Ocidentais, vários problemas 

irão aparecer. Nós conversávamos muito em como podíamos 

representar o pensamento Oriental, a sabedoria coreana, 

enquanto usamos equipamentos Ocidentais ou métodos 

ocidentais na pintura. (MUN, op. cit., p.28, tradução nossa) 

A pintura, chamada Sangbak foi pintada por Kim Hong-ho no final 

do século XVIII, e ilustra a luta tradicional coreana chamada Ssi-

reum, e analisando o ponto de vista da pintura podemos ver que 

está em um ponto de vista zenital, vendo toda a ação de um ponto 

de vista que engloba toda a cena.

Lee Man-hee traduziu a mesma intenção em uma cena de ação em 

seu filme A Day Off onde dois homens estão brigando e a câmera 

está posicionada em um ângulo zenital.

O mesmo enquadramento mais tarde foi executado por outros dire-

tores coreanos como Park Chan-wook em Mr. Vingança (Sympathy 

for Mr. Vengeance, 2002), posicionando a câmera em um ângulo su-

perior e também no curta-metragem, Night Fishing (2011) que Park 

Chan-wook dividiu a direção com o seu irmão Park Chan-Kyong.

OS GÊNEROS NA OBRA DE LEE MAN-HEE 

 Lee Man-hee flertou com diversos gêneros cinematográficos, fil-

mes de guerra, suspense, thrillers, melodramas, ação, noir, comé-

dias, Manchurian Westerns, roadmovies, etc. Diversos filmes de 

Lee transcenderam os próprios moldes que constituem os gêneros 

cinematográficos, como por exemplo o filme The Men of YMS 504 

(1963), que é uma comédia, um filme de guerra, musical e melo-

dramático (DIFFRIENT, 2005).

Por toda a história do cinema coreano, o gênero melodramático 

foi sempre o mais quantitativo em números de produção e o gêne-

ro mais popular, independente das mudanças políticas e de produ-

ção que ocorreram (LEE, 2001). 

Durante os anos 60 e 70, grande parte dos filmes do 

gênero melodramático, discursavam sobre a crise 

da estrutura familiar tradicional e os esforços dos 

membros destas famílias para resolver esta crise, 

como resultado o público se comovia chorando 

ao ver os sacrifícios e esforços feitos por estes 

personagens” (MUN, op. cit., p.34, tradução nossa).
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Contudo, Lee Man-hee em seus melodramas teve uma aproxima-

ção diferenciada, tendo como tema principal os breves encontros 

entre um homem e uma mulher, e a ruptura resultante dos crimes 

anteriores do homem (MUN, op. cit.).

A obra mais notável de Lee Man-hee foi o melodrama Full Autumn, 

um filme considerado por muitos críticos a sua obra prima (MUN, 

idem). “Principalmente pelo avanço na linguagem cinematográfica 

utilizando de silêncios e metáforas visuais, agradando tanto o pú-

blico quanto a crítica” (MUN, idem, pp.26-27, tradução nossa), mas 

infelizmente hoje se encontra perdido.

A origem de Full Autumn vem da prisão de Lee Man-hee por conta 

do filme The Seven Female POWs (1965), onde foi acusado pela 

censura de ser pro-comunista, principalmente pelo fato do filme 

representar os norte coreanos de uma forma humanizada, e foi 

preso por infringir a Lei de Segurança Nacional (KIM,2011, p.104) 

sendo solto apenas com a condição de alterar ou tirar as cenas 

problemáticas, tal situação fez Lee ficar na cadeia por 40 dias5, 

fato que deixou Lee Man-hee tremendamente traumatizado.

O filme é uma história de amor entre uma mulher que teve liberda-

de condicional de três dias por bom comportamento, e um homem 

que é procurado pela polícia. Esta situação é recorrente na filmo-

grafia de Lee Man-hee (MUN, idem, p.44), um homem em fuga por 

conta de um crime e uma mulher com um tempo fixo por motivo 

maior, ocorrem em filmes como Full Autumn e A Girl Who Looks 

Like the Sun e outros com variações nestas mesmas situações.

Em Full Autumn o homem é preso pela polícia e a mulher des-

conhecida deste fato espera por ele. No filme A Road to Sampo, 

os homens seguem suas viagens e a mulher permanece sozinha 

5 Por fim Lee Man-hee não alterou o filme, e foi solto apenas pela comoção 
e protestos feitos pelas pessoas ligadas à indústria cinematográfica. Sem 
o consentimento do diretor o filme foi cortado, e filmado cenas adicionais 
por outro diretor, e o título do filme foi alterado para Return Female 
Soldiers (1965), e lançado nos cinemas, o filme não fez sucesso pois o 
público não entendia o filme, naquela época um longa-metragem tinha 
em média de 10 latas de película, os censores cortaram 4 latas de película 
do filme (Filmmaker Documentary Series: Lee Man Hee, 2010).

na estação sem o conhecimento deles. Esta impossibilidade que 

estes personagens presenciam nestas narrativas refletem as an-

gustias e descrenças que o próprio diretor vivenciava naquele mo-

mento, tendo assim a representação de uma mulher esperando re-

mete aos sentimentos de tristeza e pena no espectador. Lee Man-

-hee tornou esta temática um estereótipo em sua filmografia, um 

homem e uma mulher se encontram circunstancialmente sob um 

limitado tempo e espaço, e então se separam por conta do crime 

que o homem cometeu no passado (MUN, idem).

Ao contrário dos melodramas lançados na Coreia do Sul durante 

os anos 60 que os obstáculos para os amantes eram a oposição 

dos pais, ou as diferenças de classes sociais, no caso de Lee Man-

-hee o que impede a união dos amantes são os crimes que o ho-

mem cometeu no passado (MUN, idem).

Nestes filmes dirigidos por Lee Man-hee, o foco narrativo pende no 

aprisionamento dos personagens (tanto metafórico quanto físico) 

que ao invés de impedimentos sociais ou de classe, são em circuns-

tancias pessoais que criam os obstáculos para os personagens em 

seus melodramas. A geração de cineastas na qual Lee Man-hee se in-

sere, vivenciaram a Guerra da Coreia (1950-1953) em maior ou menor 

grau e juntos carregaram a missão de reconstruir o cinema coreano, 

um cinema pós-guerra onde se desenvolveu em meio às incertezas 

da época e a instabilidade do mercado cinematográfico (MUN, idem).

A guerra não foi diferencialmente representada nos filmes de 

guerra de Lee Man-hee, onde situados em meio à Guerra da Co-

reia, estas películas nos mostram a guerra como um espetáculo, 

onde seus temas principais são os horrores e a oposição à luta 

por parte dos soldados, trazendo em evidencia o posicionamento 

humanista do diretor (MUN, idem). Na Coreia do Sul, no período 

de pós-guerra, a ideologia anticomunista como medida de estado 

toma sua forma nos filmes de guerra, inclusive o festival Daejong 

Film Awards e outros grandes festivais concediam um prêmio es-

pecial para os melhores filmes anticomunistas (KIM, 2002, p.205). 

Existem três fatores que influenciaram os filmes de guerra produ-

zidos na Coreia do Sul durante os anos 60 e 70. Um destes fatores 

está ligado aos traumas e as consequências que a Guerra da Co-



125124

reia gerou na sociedade coreana, o segundo fator envolve o inves-

timento do governo no cinema, patrocinando filmes para propagar 

a ideologia anticomunista, e o terceiro e último fator está ligado 

ao sucesso que estes filmes faziam junto ao público (MUN, idem).

A INFLUÊNCIA DE LEE MAN-HEE 

Em 2005 houve uma retrospectiva dos filmes de Lee Man-hee no 

Pusan International Film Festival sob o título Lee Man-hee: Poet 

of Night. O Título Poeta da Noite cunhado pelo crítico Huh Moon-

-young em seu artigo na revista Cine21: 

[…] Truffaunt nomeou Nicholas Ray de Poeta do Anoitecer. 

Eu quero imitá-lo, Lee Man-hee é o Poeta da Noite. […] 

Podemos chamá-lo também de o Nicholas Ray da Coreia. 

Ambos diretores trabalharam em diversos gêneros 

cinematográficos, junto ao sistema de estúdios de suas 

respectivas épocas, gerando uma tensão cinematográfica 

em todos os seus filmes. Esta tensão é a metonímia 

como o crepúsculo ou a escuridão da noite, a violência, a 

ansiedade, a solidão, e a tensão que percorre o lirismo. 

Contudo Lee Man-hee é muito mais obscuro que Nicholas 

Ray, por isso o Poeta da Noite (HUH, 2005, tradução nossa).

Nesta retrospectiva foram exibidos 10 filmes de Lee Man-hee, e foi 

a primeira exibição pública de seus filmes depois de várias déca-

das, tornando a obra do diretor mais conhecida pelo grande públi-

co e crítica internacional.

Um dos filmes que fizeram parte desta retrospectiva foi o redes-

coberto A Day Off, que teve a sua primeira exibição neste festival 

depois de 37 anos. Na época em que A Day Off foi produzido, o 

Ministério da Cultura e Informação da Coreia pronunciou que so-

mente iria lançar a película, caso fosse alterado o final do filme, adi-

cionando o personagem principal raspando o cabelo e alistando-se 

ao exército. Lee Man-hee, o roteirista e o produtor se recusaram a 

atender a demanda do Ministério e o filme nunca foi lançado nos 

cinemas até então6. Outro aspecto que reverbera a obra de Lee 

Man-hee na contemporaneidade, são as diversas adaptações que o 

filme Late Autumn teve, em um total de 4 remakes: Promise of the 

Flesh (1975) direção de Kim Ki-young, The Rendezvous (1972) diri-

gido pelo japonês Koichi Saito, Manchu (1981) direção de Kim Soo-

-yong e o recente Late Autumn (2010) direção de Kim Tae-yong.

A DAy Off (1968)

A Day Off retrata a história de um jovem casal em um domingo, 

e nos mostra a realidade enfrentada por esta juventude coreana 

durante a década de 60, momento em que o país estava a cami-

nho de uma revisão constitucional imposta pelo Presidente Park 

Chung-hee para garantir o prolongamento de seu governo dita-

torial que pendurou até 1979. A permissão para exibir o filme foi 

impedida por conta do tom obscuro do filme e Lee Man-hee ao 

recusar fazer alterações na película o filme entrou em completo 

esquecimento e nunca foi exibido em sua época, até ser reencon-

trado em 2005 pela Koren Film Archieve (MUN, 2009).

A narrativa moderna de A Day Off transcende a sua época, não 

apenas pelo fato de sua primeira exibição ocorrer no ano de 2005, 

mas pelo fato do filme se manter contemporâneo em sua narrativi-

dade e temática, a revista de cinema coreana Cine 21 colocou A Day 

Off como o melhor filme coreano de 20057. A Day Off é também 

um filme que está em sintonia com os filmes de vanguarda de sua 

época, como por exemplo o filme O Eclipse (L’Eclipse, Michelangelo 

Antonioni, 1962), onde os diretores expressaram o distanciamento 

de um casal, dividindo-os utilizando elementos do espaço fílmico. 

Já no filme Aimless Bullet (1960) dirigido por Yu Hyun-mok temos 

também um estreitamento com o filme A Day Off, ambas pelícu-

las retratam as pessoas mais pobres da sociedade coreana e o 

6 100 Koreans Films. Korean Film Archieve, 2006. <http://www.koreafilm.
org/feature/100_46.asp> Acesso em 20 de novembro de 2014.

7 100 Koreans Films. Korean Film Archieve, 2006. Acesso em 18 de 
novembro de 2014. <http://www.koreafilm.org/feature/100_46.asp>
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desamparo e desespero destas pessoas que vivem na turbulência 

gerada por conta da Guerra da Coreia. Estes filmes utilizam do 

mesmo desfecho no final: os dois protagonistas estão feridos, em 

A Day Off por conta de uma briga, em Aimless Bullet o protagonis-

ta arranca os dentes que lhe causavam dor e acaba lhe causando 

hemorragia, os machucados destes personagens representam a 

falta de poder que eles sentem e a incapacidade que eles têm para 

mudar a sua própria realidade (MCHUGH, 2005).

Em The Sun’s Burial (1960), de Nagisa Oshima, temos um estreita-

mento pela temática com A Day Off onde ambos os filmes retratam 

a desolação e a decadência da juventude dos anos 60, utilizando-

-se de planos onde os personagens estão visualmente pequenos, 

intensificando o vazio que eles carregam. 

É possível perceber também que A Day Off foi concebido em sin-

tonia com o existencialismo sartreano, em especial o livro A Idade 

da Razão (SARTRE, 1996), onde os protagonistas estão incumbi-

dos de conseguir dinheiro para o aborto de suas mulheres. E parte 

das narrativas se desenrolam na visita destes protagonistas aos 

seus amigos e conhecidos para conseguir o dinheiro. 

Jean-Paul Sartre foi um filosofo existencialista, e resumidamente sua 

filosofia acredita que não há significado inerente à vida, portanto fica 

a cargo de cada indivíduo encontrar sua própria razão de existência. 

O livro A Idade da Razão diz respeito à ideia de que a liberdade é 

a forma mais plena de existência humana, e junto ao protagonista 

temos o embate da liberdade relacionando-se com o absurdo do 

mundo e no pressuposto de que, se Deus não existe, então não há 

regras de certo ou errado, e é sobre estas realizações individuais que 

cada indivíduo obtêm a verdadeira liberdade. É neste ponto onde A 

Day Off e A Idade da Razão estão em sintonia, trechos do livro e do 

monólogo no final do filme exemplificam este conceito:

[…] Não, não é cara ou coroa. O que quer que aconteça, 

é através de mim que há de acontecer. Ainda que se 

deixasse levar, desamparado, desesperado, mesmo que 

se deixasse transportar como um saco de carvão, tinha 

escolhido a sua perdição. Era livre, livre, para tudo, com 

liberdade de ser um animal ou uma máquina, de aceitar, 

de recusar, de hesitar, casar, desaparecer, de se arrastar 

durante anos com aquela cadeia aos pés. Podia fazer o 

que quisesse, ninguém tinha o direito de aconselhá-lo. 

Só havia para ele Bem e Mal se os inventasse. Em volta 

dele as coisas tinham-se agrupado, esperavam sem um 

sinal, sem a menor sugestão. Estava só no meio de um 

silêncio monstruoso, só e livre, sem auxílio nem desculpa, 

condenado a decidir-se sem apelo possível, condenado 

à liberdade para sempre (SARTRE, 1996, pp. 180-181).

No monólogo no final do filme A Day Off temos o conceito de li-

berdade defendido por Sartre:

[…] Seul, Namsan8, o metrô, o dono do bar, a proprietária, 

o domingo e tudo... Eu amo tudo e todos. Não existe nada 

que eu não ame. Agora eu não preciso mais esperar pelos 

domingos. Eu não tenho que ter mais dinheiro para o café. 

Em breve será manhã e o alvorecer virá. Devo eu sair pelas 

ruas e conhecer pessoas? Ou beber um café? Não, eu irei 

primeiro para o barbeiro, e cortar meu cabelo, vou cortar 

meu cabelo primeiro (A Day Off, 1968, Tradução nossa).

Apesar do tom melancólico do filme, o protagonista faz uso de sua 

liberdade para poder seguir vivendo, criando a sua própria meta 

para a sua realização individual que é primariamente cortar o ca-

belo no dia seguinte.

TAle Of CinemA (2005)

A relação de Lee Man-hee com Hong Sang-soo (diretor de Tale of 

Cinema) começou há muito tempo. Entre os anos 1964 e 1969 os 

8 Namsan é o nome do parque onde o casal Heo Wook e Ji-
yeon se encontram, é o ponto mais alto de Seul.
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pais de Hong Sang-soo tinham uma produtora chamada Yeonhap 

Films que produziu no total 76 filmes (HUH, 2007), e destes filmes 

produzidos 5 foram do Lee Man-hee, dentre estes filmes está A 

Day Off que pelo fato de não poder ser lançado em sua época le-

vou a Yeonhap Films à falência em 1969 (HUH, 2007).

O Filme Tale of Cinema é dividido em dois grandes blocos, o pri-

meiro é sobre um curta-metragem que é assistido por Dong-su, a 

segunda parte é sobre como Dong-su se encontra com a atriz do 

curta-metragem, Yeong-sil, e eles revisitam as locações, e o diretor 

do curta-metragem que está doente (HUH, idem).

Um dos pontos em que os dois filmes estão em sintonia é a fi-

gura do flâneur, em A Day Off logo no início do filme antes do 

encontro com Ji-yeon, Heo Wook anda pela cidade observando 

e interagindo com as pessoas na rua sem um objetivo claro para 

o espectador. No filme Tale of Cinema temos também o elemento 

do flâneur com o personagem Dong-su que logo depois de sair da 

sala de cinema (que exibia o filme compôs a primeira parte do fil-

me), caminha pela cidade de Seoul, e revisita as locações do filme 

que viu anteriormente, e por consequência são as locações que 

fazem parte do filme A Day Off, já que ambos os filmes acontecem 

na mesma região de Seul. Trazendo à tona um aspecto em comum 

entre os dois diretores, a representação de Seoul como um perso-

nagem em seus filmes, apresentando ao espectador elementos de 

sua paisagem, como a Nansam Tower e a Seul Station.

CONSIDERAÇÔES FINAIS

Nas últimas décadas presenciamos o renascimento do cinema co-

reano, sendo um dos poucos que conseguiu reconquistar seu ma-

rket share, passando o patamar de 50% de toda a receita anual. Ao 

mesmo tempo, obteve a presença constante de filmes coreanos 

em festivais internacionais, como no Festival de Berlim onde Kim 

Ki-duk ganhou o prêmio de melhor diretor pelo filme Samaritan Girl 

(2004), também no Festival de Cannes Lee Chang-dong ganhou o 

prêmio de melhor roteiro pelo filme Poesia (2010) e no Festival de 

Veneza Kim Ki-duk ganhou o Leão de Ouro pelo filme Pietà (2012).

Durante a pesquisa, se fez necessário escolher um filme do diretor 

Lee Man-hee e um filme que representasse o cinema coreano con-

temporâneo, para a análise em busca de indícios estéticos e temá-

ticos. O filme escolhido para representar o cinema de Lee Man-hee 

foi A Day Off, obra que representa o ápice da experimentação do 

diretor, flertando com o cinema moderno e com a vertente filo-

sófica existencialista. E para representar o cinema coreano con-

temporâneo, foi escolhido o filme Tale of Cinema do diretor Hong 

Sang-soo, que apresenta uma aproximação estética com a de Lee 

Man-hee, e principalmente como ambos retratam a cidade de Seul.

Ao fim deste estudo, destacou-se que o cinema de Lee Man-hee 

inspirou diversos outros diretores contemporâneos, tanto pela sua 

ousadia por entrar em conflito com a censura da época, quanto 

para seu espirito criativo, que produziu dezenas de filmes inventi-

vos em inúmeros aspectos estéticos, almejando sempre se superar 

e forjar uma linguagem cinematográfica que se aproximasse mais 

da realidade coreana.

Como registramos no início desse artigo, existe uma escassa pro-

dução de textos sobre o cinema coreano no Brasil, fato que nos 

levou a traduzir inúmeros trabalhos disponíveis em inglês para o 

português. A partir das traduções, investimos na investigação pro-

posta aqui, que visa confrontar a obra de Lee-Man Hee com direto-

res atuais da Coreia. A linguagem do cinema, através de aspectos 

estéticos, foi o que nos chamou mais a atenção desde o começo 

dos estudos, sendo que ressaltamos também como descoberta o 

paralelismo que pudemos traçar entre os personagens de filmes 

de Lee-Man Hee e diretores contemporâneos. Defendemos que o 

caráter “existencialista” dos personagens pode ser corroborado 

pela literatura de Jean-Paul Sartre, em especial as novelas A Idade 

da Razão e O Ser e o Nada.

Por fim, destacamos que a ideia original de contribuir para a apre-

sentação em língua portuguesa de uma cinematografia tão rica 

nos oportunizou uma reflexão sobre estética e construção de per-

sonagens que, de maneira geral, também contribui para os estu-

dos do cinema brasileiro.
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