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APRESENTAÇÃO 

 

Os Estudos de Cinema têm uma abrangência muito vasta. Fernão Pessoa Ramos, em artigo de 

2010, sugeriu que estes se compõem de três disciplinas: História do Cinema; Teoria do Cinema; e 

Análise Fílmica. Advogando a ideia que o cinema é uma forma narrativa que se dissemina por diversas 

mídias, Ramos (2010) comenta que os Estudos de Cinema têm no seu centro, o filme enquanto unidade 

narrativa cinematográfica em interação com seus autores. Nesse sentido, para compreender o cinema 

deve-se ir além do estudo de como fazê-lo e das suas mídias. Ramos (2010) aponta ainda a relação dos 

Estudos do Cinema com as Humanidades, Artes Plásticas, Literatura e Teatro, mas adverte que as 

reflexões sobre o cinema não podem se restringir a estas relações. 

Em livro seminal publicado em 1997, Ismail Xavier discorreu sobre as diversas posturas 

estéticas e ideológicas na trajetória do cinema desde seus primórdios ao final do século XIX e começo 

do século XX, até meados da década de 1970. Apontando semelhanças e diferenças entre as perspectivas 

teóricas e suas ideologias subjacentes que marcaram as discussões sobre o cinema nesse período de 

pouco mais de setenta anos, Xavier (1997) ressaltou a multiplicidade de perspectivas e modalidades 

cinematográficas que permitem ao estudioso do campo do cinema ampliar seu conhecimento. 

É nesse contexto de diversidade de olhares e de modos narrativos inerentes ao cinema, que 

tenho o prazer de apresentar esta edição da Revista do NESEF dedicada a textos sobre Cinema, Filosofia 

e Educação. Nos últimos anos, tenho feito algum esforço para compreender os temas que são objeto de 

reflexão em artigos publicados em periódicos brasileiros do campo do Cinema. Tendo lido pouco mais 

de duas centenas de artigos, pude verificar que estudos que associem o cinema à filosofia e à educação 

não têm sido muito freqüentes nos anos recentes. No ano passado, a Revista Livre de Cinema, da qual 

sou o editor, publicou um número especial com um dossiê sobre cinema e filosofia. Dessa forma, esta 

edição da Revista do NESEF contribui para o campo dos Estudos de Cinema de forma singular, ao 

publicar nove textos em forma de artigos, opiniões e resenhas e uma entrevista com uma cineasta 

brasileira. 

No primeiro artigo, Edson Renato Nardi e Leticia Rossi Feliciano Brigagão fazem um reexame 

do fenômeno do suicídio a partir da série televisiva 13 Reasons Why. A partir de contribuições de 

Camus, Freud e Schopenhauer no campo da filosofia, Nardi e Brigagão tratam sobre as diferentes 

motivações da autodestruição, posicionamentos filosóficos sobre o fenômeno e as possibilidades de sua 

abordagem pedagógica no Ensino Médio. 

Em Reflexões sobre ética, cinema e educação: um estudo de caso a partir do filme "O caso 

dos Irmãos Naves" (1967) de Luís Sérgio Person, Alexandre Matias Silva e Danilo Rocha se apoiam 
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em Hannah Arendt e suas reflexões sobre a banalidade do mal associadas a questões éticas, para ilustrar 

a utilização do cinema como um instrumento para mediação e construção do conhecimento. Para os 

autores, o filme de Luís Sérgio Person serve de exemplo de como o cinema nacional pode auxiliar na 

reflexão filosófica em sala de aula. 

O terceiro artigo é de autoria de Francis Mary Soares Correia da Rosa e Oberdan Quintino. Sob 

o título O conceito de performance na personagem Olívia Evans em Boyhood, os autores relacionam 

a visão conceitual de Butler sobre o conceito de performance à personagem Olivia Evans de Boyhood. 

Para tanto, após apresentarem o conceito de performance na literatura filosófica, Rosa e Quintino 

propõem um enlace com a personagem, considerando que esta emula os conceitos apresentados. 

Wellington Costa de Oliveira e Maurício Rasia Cossio, no quarto artigo, demonstram a relação 

intertextual filosofia de Ernst Block e Waking Life. No artigo intitulado O sonho consciente: relações 

entre o filme Waking Life (2001) e a filosofia de Ernst Block, Oliveira e Cossio evidenciam como os 

diálogos do filme reforçam os pensamentos de diversas filosofias, em especial, a existencialista, a 

marxista, e a corrente dialética. 

Fechando a seção de artigos desta edição, tem-se Pensando uma possível proposta filosófica 

a partir da filmografia de Denis Villeneuve, de autoria de Alessandro Reina e Luiz Alberto Vieira Jr.. 

Com base na análise de cinco filmes mais recentes, Reina e Vieira Jr. Apontam para a possível 

convergência filosófica na obra do cineasta canadense Denis Villeneuve. Para os autores, este conjunto 

de filmes pode ajudar o expectador a filosofar quando o filme é visto como uma forma de pensamento. 

Quase como um interlúdio, em um sentido metafórico obviamente, a seção II da Revista do 

NESEF - INFORMATIVO DO NESEF – traz alerta importante para a comunidade científica brasileira 

sobre os ataques que as universidades públicas brasileiras e o Sistema Nacional de Pós-graduação têm 

sofrido no Governo Temer. Além de descrever as conquistas passadas da comunidade acadêmica 

brasileira que estão sob ameaça neste triste momento da vida brasileira, o professor Dr. Lafaiete Neves 

salienta a necessidade de continuidade na resistência este desmonte. 

Dois textos integram a terceira seção da Revista NESEF dedicada a opiniões. O primeiro, de 

autoria de Douglas Henrique Antunes Lopes tem o título O re-conhecimento dos estranhos-sem-

nome: da tradição fílmica do anti-herói em Akira Kurosawa à prática pedagógica. No texto, Lopes 

comenta sobre a construção da figura do anti-herói como meio de colocar as classes excluídas em 

discussão. 

Por outro lado, em Cineclubismo como atitude crítica e sua urgência, Weliton Alecio Tarelho 

discorre de forma crítica, sobre o funcionamento dos cineclubes, que servem como um instrumento de 

crítica social e de formação cultural, sendo antagônicos ao processo de produção e distribuição fílmica 

dentro do sistema capitalista. 
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A seção de resenhas traz contribuições de Ana Paula Remingio Vaz e Geraldo José Hillesheim. 

A primeira aborda o filme brasileiro Narradores de Javé e as possibilidades de reflexão sobre 

analfabetismo, cultura e memória que este instiga. O segundo analisa Ensaio sobre a Cegueira para 

comentar sobre as nuanças filosóficas presentes no filme, concluindo o texto com imbricações entre 

filosofia e cinema. 

Por fim, mas não menos importante, esta edição da Revista do NESEF conta com uma seção 

especial na qual é reproduzida entrevista feita com a cineasta brasileira Suzana Amaral por suas filhas 

Flavia Amaral Rezende, Claudia Rezende Minerbo, Anamaria Amaral Rezende Galeotti e Adriana 

Amaral Rezende. Nesta entrevista, a diretora brasileira comenta sobre sua trajetória no campo do 

cinema, bem como trata de diferentes aspectos do fazer cinematográfico.  

Infelizmente, o campo do cinema brasileiro é marcado por uma forte desigualdade de gênero. 

Em estudo que fiz recentemente, descobri que a participação das mulheres, na função de direção dos 

filmes brasileiros lançados para exibição em salas de cinema entre 2009 e 2016 foi muito pequena, A 

presença de diretoras nos lançamentos brasileiros variou entre 10% dos filmes lançados em 2014 e 24% 

dos lançamentos de 2012, ficando na média de 17% para esse período de oito anos. Assim, penso que a 

entrevista com Suzana Amaral além de ser uma importante homenagem à diretora, ajuda a chamar a 

atenção para a presença feminina na realização cinematográfica brasileira. 

Desejo uma boa leitura a todos. 

 

Prof. Dr. Fernando Antônio Prado Gimenez
1
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SEÇÃO I - ARTIGOS 

 

13 Reasons Why: uma análise filosófica a respeito do suicídio sob a ótica de 

Camus, Freud e Schopenhauer e sua abordagem pedagógica no Ensino Médio. 

 

Edson Renato Nardi
2
 

Leticia Rossi Feliciano Brigagão
3
 

 
Resumo: O objetivo deste artigo é reexaminar o fenômeno do suicídio, substanciado na série 

televisiva 13 reasons  why, criada por Brian Yorkey no ano de 2017.  Neste reexame, analisa-se 

o conteúdo do seriado, a polêmica oriunda de seu tema e as razões que impulsionaram a 

protagonista ao auto-extermínio. A investigação é direcionada ao estudo das teorias de alguns 

filósofos, que teceram considerações relevantes sobre a questão: Albert Camus, Sigmund Freud 

e Arthur Schopenhauer. Objetiva-se ainda, pela pesquisa bibliográfica e filmológica, a 

diferenciação das motivações que estruturam a autodestruição, os posicionamentos filosóficos 

que esclarecem essa conduta e, por fim, busca-se expressar a possibilidade da abordagem do 

tema do suicídio aos adolescentes no ambiente educacional.  

 

Palavras Chaves: 13 reasons why; suicídio; Camus; Freud; Schopenhauer; ensino.  

 

 

13 Reasons Why: a philosophical analysis of suicide from the standpoint of Camus, 

Freud and Schopenhauer and their pedagogical approach in High School. 
 

Abstract: The purpose of this article is to re-examine the phenomenon of suicide, substantiated 

in the TV series 13 reasons why, created by Brian Yorkey in the year 2017. In this revision, the 

content of the TV series is analysed, as well as the polemic about its subject and the reasons that 

drove the protagonist to the self-extermination. The investigation is directed to the study of the 

theories of some philosophers that made relevant considerations on this question: Albert Camus, 

Sigmund Freud e Arthur Schopenhauer. A literature and filmological research also aims to 

differentiate the motivations that structure the self-destruction, the philosophical positions that 

clarify this behavior, and finally to express the possibility of approaching the subject of suicide 

to adolescents in the educational environment. 

 

                                                 
2
 Doutor e mestre em Educação pela Universidade do Estado de São Paulo - Araraquara. Atualmente é 

coordenador do curso de graduação em Filosofia na modalidade EAD do Centro Universitário Claretiano, 
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25 anos, como docente efetivo nas disciplinas de Educação Física e Filosofia. Nesse momento, é 

pesquisador responsável no Brasil pelo projeto BOECIO, investigação internacional capitaneada pela 

Universidad de Sevilla que busca analisar o impacto de oficinas de sabedoria estóica e experiencialidade 
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Claretiano de Batatais-SP. É ainda especialista em Direito Penal pela Faculdade Internacional Signorelli 

(2016) e em Filosofia e Teoria do Direito(2017) pela PUC-Minas. Atualmente faz graduação em Filosofia 

– Bacharelado pelo Centro Universitário Claretiano(2017); especialização em Ensino de Filosofia para o 

Ensino Médio(UFSJ - 2017), bem como pós-graduação em Design Instrucional pela Universidade de 

Federal de Itajubá-MG(2017).Pesquisadora CNPq do GECEF-CEUCLAR- Grupo de Estudos em Cinema 

e Ensino de Filosofia do Centro Universitário Claretiano. E-mail: lrossif@hotmail.com 
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Keywords: 13 reasons why; suicide; Camus; Freud; Schopenhauer; education. 

 

Introdução 

 

O suicídio é uma ação voluntária na qual o indivíduo provoca o aniquilamento 

de sua própria existência.  A relevância dos estudos acerca desse tema fundamenta-se no 

florescimento dos índices de sua ocorrência, especificamente no universo dos 

pubescentes.  

Em conformidade com a Organização Mundial de Saúde (2016): "[...] mais de 

800 mil pessoas morrem por suicídio todos os anos no mundo, sendo esta a segunda 

principal causa de morte entre jovens com idade entre 15 e 29 anos". 

A ideia do suicídio entre os jovens é, por isso, um acontecimento que exige uma 

percepção social apurada, uma vez que esse grupo é o mais fragilizado por questões 

relativas à ansiedade, à depressão, ao uso de drogas, à violência e ao bullying.   

A seriedade do tema é tão vasta que vem sendo tratada por diversas áreas do 

conhecimento no desdobramento da história. A filosofia, no que diz respeito ao suicídio, 

possui exemplos graves e memoráveis de função eletiva como uma resolução para as 

circunstâncias inaceitáveis da vida.  

O sábio Lúcio Aneu Sêneca (4 a.C. – 65 d.C) concebeu, consoante Pirateli e 

Melo (2006), o artifício da morte como um aspecto estruturante da arte da vida, ou 

melhor, entendeu que o refinamento é um ânimo particular da essência humana.  

Já o hedonista Egésia (séc. IV a.C.) teria, segundo Diógenes Laércio, professado 

em seus ensinamentos, a impossibilidade de realização da felicidade e uma profunda 

aversão pela vida: "A felicidade é [...] irrealizável. Vida e morte devem ser tomadas sem 

preferência [...]. Para o insensato, viver pode ser vantajoso; para o homem sábio é 

indiferente" (apud REALE, 1994, p. 49).  

No meio das inúmeras interpelações filosóficas sobre o enunciado faz-se 

necessária uma menção às ideias do escritor alemão Johann Wolfgang Von Goethe 

(1749-1832) e a seus desdobramentos.  

Em 1774, o até então jovem e desconhecido escritor Johann Wolfgang Von 

Goethe, surpreende a sociedade de sua época com uma obra que veio a marcar 

culturalmente aquele período. Intitulada Os sofrimentos do jovem Werther (Die 

Leiden des jungen Werthers), nela se apresenta os infortúnios de um jovem frente aos 
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dissabores do amor não correspondido e que, paulatinamente, ocasionam uma angústia 

de tal monta no personagem, que o levam a cometer suicídio.  

O tema desta obra e o modo com que foi explorada pelo jovem autor, ocasionou 

uma série de desdobramentos importantes na sociedade à época. As características do 

jovem, os sofrimentos que vivenciava e a forma com que o fazia, delimitaram alguns 

dos elementos chave daquilo que seria intitulado de movimento romântico
4
 na literatura 

e na filosofia. Mais ainda, um efeito inesperado de tal abordagem se fez presente. 

Intitulado de efeito Werther, constatou-se uma onda de suicídios semelhantes ao 

realizado pelo protagonista da obra, ou seja, inúmeros cidadãos cometeram suicídio tal 

como o do personagem e, diante desse efeito inesperado, começou-se a aventar a 

possibilidade de que os meios de comunicação poderiam vir a favorecer o incremento 

de suicídios. 

Atualmente, podemos afirmar que já existe uma literatura científica que 

corrobora essa possibilidade do chamado efeito Werther e, dentre elas, citamos o 

trabalho de Phillips (1982) ou, ainda, o trabalho de Stack (2002) que corroboram 

cientificamente essa possibilidade, sobretudo a respeito do impacto de coberturas 

jornalísticas sobre eventos suicidas.  

Afim de que o leitor possa ter uma visão geral das consequências destas 

descobertas, muitos países estabelecem em seu código jornalístico a proibição da 

divulgação de casos de suicídio extremos e o uso, inclusive, deste termo.  Nesse sentido, 

vejamos abaixo algumas das prescrições produzidas pela World Health Organization 

(OWE)
5
 a respeito dos cuidados que a mídia deve ter ao tratar a temática do suicídio 

(2008, s/p): 

Aproveite a oportunidade para educar o público sobre o suicídio. Evite linguagem que 

ilumine ou normalize o suicídio, ou o apresenta como uma solução para os problemas. 

Evite colocação proeminente e repetição indevida de histórias sobre suicídio. Evite 

descrição explícita do método usado em uma tentativa de suicídio. Evite fornecer 

informações detalhadas sobre o site de uma tentativa de suicídio. Use manchetes com 

cuidado. Tenha cuidado ao usar fotografias ou imagens de vídeo. Tome especial cuidado 

                                                 
4
 O Romantismo é um movimente filosófico e literário que tem como ponto de partida o Iluminismo e, 

enquanto o movimento iluminista tem como ênfase a promoção e o exercício da razão, o movimento 

romântico estabelece o autoconhecimento emocional como um elemento importante para a melhoria do 

ser humano e da sociedade. Nele, a ênfase na subjetividade é valorizada e a racionalização científica 

criticada. Isto porque sua objetividade, calcada na análise, falsificaria a realidade. O caminho para a 

redenção humana passaria então pelo exercício da intuição subjetiva, o exercício do sentimento e a 

experienciação da natureza de um modo não objetificante do qual o homem também faria parte. 

 
5
A World Health Organization (Organização Mundial da Saúde) é uma agência especializada em saúde, 

fundada em 7 de abril de 1948 e subordinada à Organização das Nações Unidas cuja sede fica em 

Genebra, na Suíça.  
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em assinalar suicídios de celebridades.   

 

Finalizamos essa introdução sobre o tema com o intuito de contextualizar o 

quanto esse fenômeno é polêmico e os inúmeros perigos da abordagem pouco cuidadosa 

sobre o suicídio e, deste modo, consideramos que existem condições para tratar 

efetivamente da série 13 reasons why e sua relevância para a discussão proposta neste 

artigo. Isso porque, esta série não somente tem, ousadamente, no tema central de sua 

trama, o suicídio, como também um dos personagens centrais concretiza essa ação e o 

modo que o faz é exibida a todos os seus espectadores sem nenhum corte ou censura.  

 

13 reasons why e o suicídio 

 

Essa série, produzida pela provedora de filmes e séries Netflix
6
, no ano de 2017, 

é oriunda de obra homônima e best-seller redigida pelo escritor norte-americano Jay 

Asher.  

Os treze episódios da coleção estão estruturados no protagonismo de uma 

estudante suicida e no relato de seu passado/presente contido em fitas cassetes por ela 

gravadas.  

A estória inicia-se pela narrativa do adolescente Clay (co-protagonista) e 

desenvolve-se sequencialmente em uma articulada sucessão de áudios que relatam os 

treze motivos que levaram Hannah Baker ao próprio extermínio.  

A progressão dos acontecimentos narrados sugere a complexidade dos 

fundamentos da morte da intérprete principal: o distanciamento familiar; as 

inseguranças e incertezas próprias da adolescência; o bullying e a violência; a 

negligência escolar; e, por fim, a solidão.   

Esse enredamento de causas, ou mesmo, a imprecisão no tratamento dos 

estímulos que a levaram ao fim de Hannah, insinuam a confusão do interno e do externo 

na composição da sua personalidade, já que seus sentimentos pessoais são sequelas do 

ambiente em que está inserida.  

Logo, a ação e a omissão dos colegas, dos pais e dos educadores, descritas 

                                                 
6
13 reasons why (estilizado em tela como Thirteen Reasons Why) é uma série de televisão americana 

baseada no livro Thirteen Reasons Why (2007), de Jay Asher, e adaptado por Brian Yorkey para a Netflix. 

A série gira em torno de uma estudante que se mata após uma série de falhas culminantes, provocadas por 

indivíduos selecionados dentro de sua escola. Uma caixa de fitas cassetes gravadas por Hannah antes de 

se suicidar relata treze motivos pelas quais ela tirou sua própria vida.  
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progressivamente nas cenas, são os impulsos de que ela se vale com a intenção de 

posicionar-se em sua realidade.  

Os jovens da série são possuidores de uma pessoalidade marcante, expressiva, 

densa, sendo o bullying resultante dos comportamentos do bando, na escola, um reflexo 

da ambiguidade do sofrimento, ou seja, do sofrer e do causar dor.  

Essa ambivalência costuma, outrossim, ser sentida na inexatidão do que é o 

“bom” e do que é o “mal” no contexto da narrativa, não possuindo os personagens – que 

ora são vilões, ora heróis − papéis internos definidos. 

A carência de equilíbrio das participações sociais expressa a imaturidade dos 

personagens juvenis e uma belicosidade natural, própria da vivência de pressões 

internas e externas nessa fase da vida, refletindo, de certa forma, a anarquia mental de 

Hannah e a desordem e escuridão interna de seus colegas.  

Manipulando habilmente conceitos psicanalíticos como a perda, o luto, o 

remorso e a responsabilidade, pode-se dizer que o prestígio da série se apoia bastante na 

descrição minuciosa e pormenorizada da transformação promovida em Hannah, nos 

momentos que antecederam a sua autodestruição.  

O processo de transfiguração de sua individualidade é significativo: de uma 

menina comum, inocente, cheia de luz e de esperanças, se chega à personificação de 

uma adolescente já morta: melancólica, assustada, sombria. 

Cada uma das fitas de áudio simboliza paralelamente as etapas do bullying e 

dessa evolução íntima: 1) a vergonha e a humilhação pelo slut-shaming
7
; 2) o 

preconceito, a ruína das amizades e a exclusão grupal; 3) a objetificação/assédio; 4) o 

stalking
8
 ,a angústia e a solidão; 5) a difamação e o medo; 6) o desrespeito e a baixa 

autoestima; 7) o menosprezo; 8) a ridicularização; 9) o distanciamento e a violência 

sexual; 10) a penitência; 11) o trauma e a responsabilização; 12) o abuso físico e o 

psicológico; 13) o suicídio/perecimento.  

                                                 
7
Também sem tradução para o português, o slut-shaming é um movimento opressivo no qual se humilha e 

diminui uma mulher por sua vida sexual. Xingar uma mulher de vadia, vagabunda, puta, vaca, piranha, 

galinha, dizer que a roupa é “curta demais” ou “de periguete” e qualquer outra forma que tenha a ver com 

as atividades sexuais dela configuram slut-shaming (KIMURA, 2017, s/p) 

 
8
Stalking(também conhecido por perseguição persistente) é um termo inglês que designa uma forma de 

violência na qual o sujeito ativo invade repetidamente a esfera de privacidade da vítima, empregando 

táticas de perseguição e meios diversos, tais como ligações telefônicas, envio de mensagens pelo SMS ou 

por correio eletrônico, publicação de fatos ou boatos em sites da Internet  remessa de presentes, espera de 

sua passagem nos lugares que frequenta, etc. - resultando dano à sua integridade psicológica e emocional, 

restrição à sua liberdade de locomoção ou lesão à sua reputação. Os motivos dessa prática são os mais 

variados: erotomania, violência doméstica, inveja, vingança, ódio ou simples brincadeira. (N. do A). 
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A substancialidade dessa série se estrutura na recognição dos jovens e adultos 

com a ficção relatada e a evidenciação dos casos reais. Se por um lado a revelação desse 

conteúdo é benéfica à prevenção do suicídio, sob outra perspectiva, essa reconhecença 

arrisca-se a acarretar um aumento do número de possibilidades de cometimento de 

suicídio entre os adolescentes, sendo essa a controvérsia originada pela produção 

televisiva.  

Além de ter sido um sucesso estrondoso, dadas as ousadias anteriormente 

apontadas, essa série também recebeu várias críticas e, dentre elas, destacamos a de que 

“se sua voz não for ouvida na vida, seu falecimento pode servidor de amplificador – um 

ponto de exclamação, se você quiser – garantindo que sua mensagem seja ouvida alta e 

clara depois que você se foi. ” (VANNOORD, 2017, s/p) 

Outra crítica interessante foi produzida por Butler (2017, s/p) e nela se faz 

alusão à exposição sem cortes do suicídio da personagem, algo já apontado como 

problemático pela OWE e, além disso, ao tratar do que a literatura especializada aponta 

sobre o fenômeno do suicídio, o autor admoesta que essa literatura “enfatiza que o 

suicídio geralmente é o resultado de causas múltiplas, muitas vezes envolvendo doenças 

mentais e não algo que pode ser responsabilizado por uma pessoa ou evento 

único.”(BUTLER, 2017, s/p)    

Em nosso país ocorreram manifestações semelhantes e, dentre essas, citamos as 

produzidas por Villaça (2017, s/p) que de modo geral, essa e outras críticas apontam a 

possibilidade de que pudéssemos vir a ter o efeito Werher na medida em que meninos e 

meninas viessem a ter acesso a essa obra.  

Mais uma vez, de acordo com a World Health Organization:  

 
[...] Mais de 100 investigações foram realizadas em suicídios imitativos (por 

imitação), ou seja, suicídios que parecem estar diretamente relacionados a 

relatos da mídia sobre um ou mais suicídios. As análises sistemáticas desses 

estudos chegaram consistentemente à mesma conclusão: a comunicação 

social de casos de suicídio pode levar a comportamentos suicidas 

subsequentes, adicionais[...]. O efeito de um relatório sobre um suicídio sobre 

os suicídios subsequentes é maior quando a pessoa descrita na história é uma 

celebridade e é de grande consideração pelo leitor ou espectador. Subgrupos 

particulares da população (como jovens, pessoas que sofrem de doenças 

mentais, pessoas com antecedentes de comportamento suicida ou que sofrem 

de suicídio) são particularmente vulneráveis a praticar comportamentos 

suicidas imitativos. O risco é mais pronunciado quando as características da 

pessoa que morreu por suicídio e as do leitor ou espectador são, de alguma 

forma, semelhantes e quando o leitor ou espectador se identifica com a 

pessoa em destaque. Além disso, o conteúdo das histórias também 

desempenha um papel importante: as histórias que confirmam ou repetem 
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mitos sobre o suicídio ou que incluem uma descrição detalhada de um 

método particular de suicídio são mais propensos a resultar em suicídios por 

imitação (tradução do autor). 

 

Por conseguinte, percebe-se que um dos pólos da controvérsia causada por 13 

reasons why é a necessidade de se evitar a mímesis do suicídio.  

Por outro lado, entende-se que a exposição da temática incentiva a prudência 

para a inocorrência de outros decessos. Scavacini (2017, apud MODELLI, 2017) 

menciona que: “Quanto maior o silêncio e o segredo em torno de um assunto tabu, pior 

para quem lida com ele. Poder falar e contar a história pode ter um efeito curativo em 

quem lê e em quem escreve”.  

Então, a problemática persiste no tocante ao tratamento que deverá ser 

empregado na dinâmica de aclaramento do suicídio, sendo uma viabilidade a inserção 

do pensamento filosófico para a apreensão e a adoção de uma visão analítica acerca da 

trama.  

 

Suicídio e filosofia 

 

O suicídio nunca foi um tema estranho à Filosofia. Existe desde seus primórdios, 

quando diversos filósofos se dedicaram direta ou indiretamente ao auto-extermínio da 

vida, e se evidencia com a condenação de Sócrates pelo tribunal ateniense que, ao lhe 

ser oferecida a possibilidade de fuga, orquestrada pelos seus discípulos, opta pelo 

cumprimento da pena e remete a sua famosa alusão à vida como um exercício de 

preparação para a morte.   

Especificamente para o propósito desse texto, selecionamos três grandes 

filósofos que construíram textos importantes a esse respeito. Comecemos pelo primeiro 

deles, o filósofo alemão Arthur Schopenhauer.  

Este filósofo trata especificamente do suicídio em duas obras. A primeira delas 

ocorre em seu opus magnum, O Mundo como Vontade e Representação, e, além dessa 

obra, também é digno de nota seu pequeno ensaio sobre o suicídio que produziu em 

Parerga e Paralipomena. Como este último faz alusão direta a Mundo como Vontade e 

Representação, sendo a obra que apresenta sua visão detalhada sobre o auto-extermínio, 

nos fiaremos nessa última.   

Grosso modo, se resumirmos a posição do filósofo sobre o suicídio, poderíamos 

fazê-lo conforme se segue:  
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Segundo Schopenhauer, o suicídio pode ser considerado um erro, porém não 

um crime. O suicídio impede que se alcance a meta ética mais elevada que é 

a liberdade moral, a que somente se pode obter pela negação da vontade do 

viver. O suicídio não é uma negação desta vontade de viver, é uma afirmação 

mais firme dela. A negação da vontade de viver consiste em fugir dos 

prazeres, e não dos sofrimentos da vida. Quando um homem destrói sua 

existência como indivíduo, não destrói sua vontade de viver. Quisera seguir 

vivendo, e assevera sua vontade contra o poder da circunstância; porém esta é 

demasiado forte para ele. (URBINA, 1996, p. 53) 

 

As conclusões apresentadas por Urbina se assentam em algumas considerações 

emitidas por Schopenhauer a respeito desse tema em sua obra O Mundo como Vontade 

e Representação. 

Inspirando-se na filosofia oriental e, mais especificamente, na filosofia védica 

hindu, o filósofo alemão advoga a possibilidade de que vivemos um mundo de ilusão 

(Maya). Esse mundo de ilusão é capitaneado por uma força, a qual o filósofo intitula de 

vontade, sendo esta:  

[...] a coisa em si, o conteúdo interno, o essencial do mundo, mas a vida, o 

mundo visível ou o fenômeno é o simples espelho da vontade, esta 

acompanhará a vontade tão inseparavelmente como o corpo e sua sombra: e 

onde haja vontade, haverá também vida e mundo. (SCHOPENHAUER, 

2009, p. 325) 

 

Visto que essa vontade, manifestada no ser humano por meio da vontade de 

viver, seria a causa de sofrimento e ilusão, Schopenhauer propõe que ao suprirmos essa 

vontade de viver, alcançaremos a liberdade, a mudança transcendental frente a essa 

força vital. No entanto, o filósofo nos alerta que no suicídio, não temos a essa mudança 

transcendental, isto porque: 

 
Nada é mais diferente dela que o próprio fenômeno individual: o suicídio. 

Muito longe de ser a negação da vontade, esse fenômeno supõe uma enérgica 

afirmação da mesma. Pois a essência da negação não consiste em odiar o 

sofrimento, mas os prazeres da vida. O suicida quer a vida, simplesmente está 

insatisfeito com as condições em que ela se apresenta.  Daí que ao destruir o 

fenômeno individual não elimine de modo algum a vontade de viver, mas 

somente a vida. Ele quer a vida, quer uma existência e afirmação do corpo 

sem obstáculos; mas a coincidência de circunstância não o permite, o que 

provoca nele um grande sofrimento. A vontade de viver se encontra tão 

impedida nesse fenômeno individual, que não pode desdobrar sua aspiração. 

[...] Assim pois, a vontade de viver aparece tanto nessa autodestruição (Siva) 

como no bem estar da autoconservação (Visnú) e no prazer da procriação 

(Brahma). (SCHOPENHAUER, 2009, p. 471)  

 

Em atos aparentemente antagônicos, tais como na autodestruição, 

autoconservação ou procriação, temos em todas essas manifestações a vontade de viver 
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e, ainda que no suicídio suprime-se o indivíduo, mantém-se a manifestação da vontade 

de viver na espécie. 

Especificamente na série 13 Reasons Why, se fôssemos realizar uma análise da 

personagem Hannah Baker, tendo como fundamento as ideias de Schopenhauer, 

veríamos que a personagem em nenhum momento abdica da vontade de viver. Essa 

vontade está sempre presente em seus desejos e expectativas e é a impossibilidade de 

vivê-los que a leva a aventar o suicídio. 

Se pudéssemos alterar o roteiro da personagem, tendo como fundamento a 

proposta de Schopenhauer no que tange à mudança transcendental, caberia a Hannah 

Baker abdicar de seus desejos e expectativas, entendê-los como mera ilusão e, por meio 

deste procedimento, afastar-se paulatinamente dessa vontade de viver que a acometia a 

todo o momento. 

Do exposto, vejamos agora como outra grande referência sobre esse tema, o 

filósofo/psicanalista alemão Sigmund Freud, lidou com essa questão:   

Freud, um dos principais sucessores de Schopenhauer, pode igualmente ser 

classificado como um expoente na reflexão sobre o suicídio. No ensaio “Luto e 

melancolia”, ele qualifica a prostração melancólica como a sua causa primária. Nos 

moldes de seu pensamento, nada é tão simples quando se passa a verificar como essa 

disposição de espírito se organiza no âmago da personalidade e da ocorrência do 

perecimento do sujeito.   

A tese freudiana provoca a incorporação da melancolia à decepção da pessoa 

quanto a um objeto extrínseco, amado e perdido por ele: o abandono daquele agente 

caracteriza a identificação do eu com o afeto perdido. Enquanto um quociente dessa 

assimilação, a carência surgida e os sentimentos dela derivados são transferidos à 

subjetividade do ser:  

 
Havia uma escolha de objeto, uma ligação da libido a certa pessoa; por 

influência de uma real ofensa ou decepção vinda da pessoa amada, ocorreu 

um abalo nessa relação de objeto. O resultado não foi o normal − a libido ser 

retirada desse objeto e deslocada para um novo −, e sim outro, que parece 

requerer várias condições para se produzir. O investimento objetal 

demonstrou ser pouco resistente e foi cancelado, mas a libido livre não foi 

deslocada para outro objeto, e sim recuada para o Eu. Mas lá ela não 

encontrou uma utilização qualquer: serviu para estabelecer uma identificação 

do Eu com o objeto abandonado. Assim, a sombra do objeto caiu sobre o Eu 

e, a partir de então, este pôde ser julgado por uma instância especial como um 

objeto, o objeto abandonado. Desse modo, a perda do objeto se transformou 

numa perda do Eu, e o conflito entre o Eu e a pessoa amada, numa cisão entre 

a crítica do Eu e o Eu modificado pela identificação (FREUD, 2010, p.133). 

 



Revista do NESEF Filosofia e Ensino. Educação Filosófica no contexto das políticas púbicas 

educacionais  

 
 

20 
 

O raciocínio de Freud desloca-se, mais adiante, e impõe a observação ativa da 

atuação desses ânimos na esfera íntima do homem: a performance do eu (super-eu) em 

fúria, dado o perdimento da coisa, orientada ao outro eu, corresponderia ao sadismo 

dirigido à personalidade:  

 
Se o amor ao objeto − a que não se pode renunciar, quando se tem de 

renunciar ao objeto mesmo − refugia-se na identificação narcísica, o ódio 

atua em relação a esse objeto substitutivo, insultando-o, rebaixando-o, 

fazendo-o sofrer e obtendo uma satisfação sádica 135/225 desse sofrimento. 

O automartírio claramente prazeroso da melancolia significa, tal como o 

fenômeno correspondente na neurose obsessiva, a satisfação de tendências 

sádicas e de ódio relativas a um objeto, que, por essa via, se voltaram contra a 

própria pessoa. Nas duas afecções, os doentes habitualmente conseguem, 

através do rodeio da autopunição, vingar-se dos objetos originais e torturar 

seus amores por intermédio da doença, depois que se entregaram a ela para 

não ter de lhes mostrar diretamente sua hostilidade (FREUD, 2010, p.135). 

 

Essa tensão, no que lhe concerne, suscita uma culpa inconsciente. A redução 

dessa angústia só é provável através do exercício livre da libido: ao longo dela, a pulsão 

de morte é externalizada. Se essa exteriorização, contudo, não sucede adequadamente, a 

energia é repetidamente interiorizada, o que Freud denomina como masoquismo 

erógeno.   

Ao atuar na criatura, o masoquismo erógeno converte o “eu” em seu objeto e, 

dessa maneira, o sadismo é novamente introjetado no sujeito e o procedimento 

melancólico retorna ao seu status quo.   

Sinteticamente, ele arrisca-se a dizer, à vista disso, que a taciturnidade é o 

cultivo radical da pulsão por morte e da correspondência do masoquismo e do sadismo 

pessoais.  

Freud estabelece com precisão tal mecanismo no ensaio “O problema econômico 

do masoquismo”:  

 
A volta do sadismo contra o eu (self) ocorre regularmente onde uma 

supressão cultural dos instintos impede que grande parte dos componentes 

instintuais destrutivos do indivíduo seja exercida na vida. Podemos supor que 

essa parte do instinto destrutivo que se retirou aparece no ego como uma 

intensificação do masoquismo. Os fenômenos da consciência, contudo, 

levam-nos a inferir que a destrutividade que retorna do mundo externo é 

também assumida pelo superego, sem qualquer transformação desse tipo, e 

aumenta seu sadismo contra o ego. O sadismo do superego e o masoquismo 

do ego suplementam-se mutuamente e se unem para produzir os mesmos 

efeitos. Só assim, penso eu, podemos compreender como a supressão de um 

instinto pode, com frequência ou muito geralmente, resultar em um 

sentimento de culpa e como a consciência de uma pessoa se torna mais 

severa e sensível, quanto mais se abstém da agressão contra os outros. Poder-
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se-ia esperar que um homem, se sabe que tem o hábito de evitar o 

cometimento de atos de agressividade indesejáveis de um ponto de vista 

cultural, terá por isso uma boa consciência e vigiará seu ego com menos 

suspeita. A situação geralmente se apresenta como se os requisitos éticos 

fossem a coisa primária e a renúncia ao instinto deles decorresse. Isso deixa 

inexplicada a origem do senso ético. Na realidade, parece acontecer o 

inverso. A primeira renúncia instintual é forçada por poderes externos e 

somente isso cria o senso ético, que se expressa na consciência e exige uma 

ulterior renúncia ao instinto. O masoquismo moral se torna assim uma prova 

clássica da existência da fusão do instinto. Seu perigo reside no fato de ele se 

originar do instinto de morte e corresponder à parte desse instinto que 

escapou de ser voltado para fora, como instinto de destruição. No entanto, de 

vez que, por outro lado, ele tem a significação de um componente erótico, a 

própria destruição de si mesmo pelo indivíduo não pode se realizar sem uma 

satisfação libidinal (FREUD, 2006, p.99). 

 

Como os dogmas coletivos do ser humano são um reflexo do manejo desses 

impulsos individuais, o ato suicida depende unicamente do jeito com que ele se 

correlaciona com essas potências: 

 
Apenas esse sadismo nos resolve o enigma da inclinação ao suicídio, que 

torna a melancolia tão interessante − e tão perigosa. Nós percebemos, como o 

estado primordial de onde parte a vida instintual, um tão formidável amor do 

Eu a si próprio, vemos liberar-se, na angústia gerada pela ameaça à vida, um 

tal montante de libido narcísica, que não entendemos como esse Eu pode 

consentir na sua própria destruição. Há muito sabíamos, é verdade, que um 

neurótico não abriga ideias de suicídio que não venham de um impulso 

homicida em relação a outros, voltado contra si; mas era incompreensível o 

jogo de forças em que tal intenção consegue se tornar ato. Agora a análise da 

melancolia nos ensina que o Eu pode se matar apenas quando, graças ao 

retorno do investimento objetal, pode tratar a si mesmo como um objeto, 

quando é capaz de dirigir contra si a hostilidade que diz respeito a um objeto, 

e que constitui a reação original do Eu a objetos do mundo externo (ver “Os 

instintos e seus destinos”). Assim, na regressão da escolha de objeto 

narcísica, o objeto foi eliminado, é verdade, mas demonstrou ser mais 

poderoso que o próprio Eu. Nas duas situações opostas do total 

enamoramento e do suicídio, o Eu é subjugado pelo objeto, embora por 

caminhos inteiramente diversos (FREUD, 2010, p.136). 

 

Em 13 reasons why, pode-se observar o combate obstinado dessas pulsões, bem 

como as suas manifestações, durante a audição dos depoimentos de Hannah.  

Deveríamos utilizar a figura como uma alegoria (representação simbólica) do 

autodestrutivo freudiano? Sim. Hannah, ao se desenganar com os colegas da escola, 

alvo de suas atenções e sem uma certificação razoável do objeto perdido, orienta-se a 

sua subjetividade e nela transporta todos os sentimentos de raiva, frustração e fúria 

gerados pela falta do desejado contato público. Como consequência implacável e 

absoluta dessa internalização, ela opta pela própria destruição. Diante disso, o 

desenvolvimento da condição melancólica, da forma preconizada por Freud, é patente. 

Vemos em Hannah todos os requisitos indicativos da melancolia patológica:  
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A melancolia se caracteriza, em termos psíquicos, por um abatimento 

doloroso, uma cessação do interesse pelo mundo exterior, perda da 

capacidade de amar, inibição de toda atividade e diminuição da autoestima, 

que se expressa em recriminações e ofensas à própria pessoa e pode chegar a 

uma delirante expectativa de punição (FREUD, 2010, p.128). 

 

Outra definição filosófica para o suicídio, na adolescência, pode ser obtida da 

análise do livro O mito de Sísifo, de Camus. 

O suicídio camusiano é originário da conexão dos conceitos de sentido, absurdo, 

vida e fim. Repensar a razão da existência inspira a viabilidade da descoberta da 

ausência de lógica: a substância e o despropósito da vida são antinomias intrínsecas à 

natureza humana, tanto quanto as noções de permanência e extinção.  

O absurdo é a interseção dessa consciência, fruto da lucidez, da captação da 

mecanização das interações humanas, do dia a dia e do mundo:  

 
Antes de deparar com o absurdo, o homem cotidiano vive com objetivos, 

uma preocupação com o futuro ou com a justificação (acerca de quem ou de 

que não nos importa). Ele avalia suas possibilidades, conta com o mais tarde, 

com sua aposentadoria ou o trabalho de seus filhos. Ainda acredita que 

alguma coisa da sua vida pode ser manobrada. Na verdade, ele age como se 

fosse livre, ainda que todos os fatos se encarreguem de contradizer essa 

liberdade. Após o absurdo, tudo se acha abalado. Essa ideia de que "eu sou", 

a minha maneira de agir como se tudo tivesse um sentido (mesmo se eu 

dissesse, no momento, que nada o tinha), tudo isso se encontra desmentido de 

uma forma vertiginosa pela incoerência de uma morte possível. Pensar no dia 

de amanhã, firmar um objetivo, ter preferências, tudo isso pressupõe a crença 

na liberdade, mesmo se, às vezes, nos convencemos de não a sentir 

efetivamente. Nesse instante, porém, essa liberdade superior, essa liberdade 

de ser que é a única a poder fundamentar uma verdade, sei muito bem, agora, 

que não existe. A morte está ali como a única realidade (CAMUS, 2004, p. 

44). 

 

Essa constatação, por sua vez, é o germe do estrangeirismo: o reconhecimento 

pela criatura de não figurar a sua verdade.  

 
Qual é, portanto, esse sentimento incalculável que priva o espírito do sono 

necessário à vida? Um mundo que se pode explicar mesmo com parcas 

razões é um mundo familiar. Ao contrário, porém, num universo subitamente 

privado de luzes ou ilusões, o homem se sente um estrangeiro. Esse exílio 

não tem saída, pois é destituído das lembranças de uma pátria distante ou da 

esperança de uma terra prometida. Esse divórcio entre o homem e a sua vida, 

entre o ator e o seu cenário, é que é propriamente o sentimento da 

absurdidade (CAMUS, 2004, p.9). 

 

 

A habitualidade das dificuldades, o despojamento/irracionalidade do gênero 

humano e a escassez de liberdade acarretam a ideação do auto-extermínio. A inaptidão 
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de respostas para a inquirição dos porquês é a consequência da morte, na conclusão de 

Camus: 

Trata-se de morrer irreconciliado, não de boa vontade. O suicídio é um 

irreconhecimento. O homem absurdo só pode esgotar tudo e se esgotar. O 

absurdo é a sua tensão extrema, a que ele mantém constantemente com um 

esforço solitário, porque sabe que, nessa consciência e nessa revolta de cada 

dia, ele testemunha a sua única verdade, que é o desafio. É esta uma primeira 

consequência (CAMUS, 2004, p. 43). 

 

Nesse caso, meditar sobre o conteúdo de 13 reasons why sob a ótica desse 

pensador é imaginar a tentativa de explicar o inalcançável: Hannah Baker é o sinônimo 

da ruína da esperança na presença do absurdo.  

Por consequência, como considerar a validade dos fundamentos de sua dor e de 

sua aniquilação? Essa é a dúvida que deve servir de proposição inicial para o exercício 

dessa tese em sala de aula, tanto pelo professor como pelos alunos. 

 

13 reasons why: abordagem pedagógica do suicídio 

 O exame detalhado das opções de tratamento do tópico “suicídio” deve, dadas 

as suas qualidades, reter todas as ponderações necessárias à interpelação de demais 

enunciados polêmicos no ensino médio.  

A imperiosidade de levantamento da temática, com o objetivo da prevenção, 

contrapõe-se à cautela exigida pela delicadeza e pela profundidade da dissensão causada 

pelo suicídio.  

Se a identificação do risco e sua mentalização são determinantes a prevenção de 

casos futuros, de um novo ponto de vista, arrisca-se a incidência de estímulos a novos 

falecimentos voluntários.  

Um terceiro detalhe a ser destacado é que o despreparo dos especialistas das 

variadas esferas do conhecimento para a superação desta problemática requer um 

discernimento absoluto sobre o suicídio, algo inverossímil ante a sua obscuridade.  

Essas são algumas das inquietações causadas aos adolescentes pela série 13 

reasons why. 

Outros motivos determinantes para uma precaução quanto ao seu emprego 

pedagógico seria a ênfase nela, dado o fato de que os jovens têm um desejo de 

reconhecimento e de pertencimento a um grupo, assim como o uso de referências com a 

finalidade de inclusão, aliado à instabilidade típica dessa faixa etária, pode estimular 

fortes emoções de perda. 

Mas o perigo não se encontra na simples exibição do filme, e sim numa possível 
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identificação vivencial do jovem, com os sentimentos e pensamentos da protagonista da 

trama. 

Pesquisas atribuem um aumento dos casos de suicídio ao acesso de pessoas 

vulnerabilizadas a informações gráficas, visuais ou dramáticas sobre o fenecimento 

veiculadas por livros, pela televisão e pela internet, bem como por outras mídias de 

comunicação. Esta dinâmica é intitulada de copycat suicide, Werther effect
9
, suicídio 

por contágio e suicídio em cluster (aprendizagem social de comportamentos suicidas).  

David P. Phillips, sociólogo estadunidense estudioso do efeito Werther declara:  

 
Como Katzman observou: "O quase realismo dos personagens e temas, a 

repetição em ritmo lento, e o número extremamente grande de horas passadas 

vendo telenovelas indicam que esses shows têm grande poder potencial. Eles 

podem estabelecer ou reforçar sistemas de valores. Eles podem sugerir como 

as pessoas devem agir em determinadas situações. Eles podem legitimar o 

comportamento e remover tabus"(1972, p.221). Essas considerações sugerem 

que as novelas podem servir como um meio de pesquisa promissor para 

determinar se os suicídios de personagens de ficção provocam 

comportamento imitativo no público(tradução do autor)(PHILLIPS, 1982, p. 

1343).
10

 

 

Outro dado importante a esse respeito e que tratou especificamente da série 13 

Reasons Why, foi apresentado por Ayers (et. al. 2017). Os investigadores pesquisaram o 

impacto da série na busca de informações sobre suicídio em ferramentas de busca 

existentes na Internet. Como resultado, constataram que, ao longo da série, aumentaram 

significativamente a busca de informações sobre o suicídio e sua prevenção, bem como 

a busca de informações a respeito de métodos para a concretização do suicídio. A 

pesquisa também levou à conclusão de que a série provocou uma maior busca de 

conscientização sobre o tema, mas também, involuntariamente, a ideação suicida. 

Diante desse resultado, propõem-se investigar procedimentos pedagógicos que 

possam ser utilizados para favorecer a exploração deste tema, de modo a favorecer a 

                                                 
9
Um suicídio copiado é definido como a emulação de um outro suicídio que a pessoa que está tentando se 

suicidar tem ciência, devido a tradição e conhecimentos locais ou a representações do suicídio original em 

diferentes meios de comunicação, como televisão, livros e a internet. Efeito Werther refere-se a um pico 

de emulações de suicídios depois de um suicídio amplamente divulgado. 

 
10

As Katzman has noted, "The almost-realism of the characters and themes, the repetition due to slow 

pace, and the extremely large number of hours spent viewing soap operas indicate that these shows have 

great potential power. They can establish or rein force value systems. They can suggest how peoples 

hould act in certain situations. They can legitimate behavior and remove taboos…" (1972, p. 212). These 

considerations suggest that soap operas can serve as a promising research site for determining whether the 

suicides of fictional characters trigger imitative behavior in the viewing public. 
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prevenção do suicídio e suprimir os eventuais desdobramentos negativos da exposição a 

esse tipo de abordagem audiovisual.  

 

Conclusão 

A especulação do suicídio, consubstanciada na série 13 reasons why, e na 

filosofia de Camus, Freud e Schopenhauer, favoreceu a percepção de algumas causas 

que legitimam a ocorrência deste tipo de óbito junto aos menores, salientando a 

importância da exploração pedagógica desse fenômeno e trazendo a reflexão de como 

esse tema pode ser pensado filosoficamente. 

A constatação atingida foi a de que o suicídio, no menor púbere, é impulsionado 

por fatores superficiais, tais como as noções do paradoxo do mundo (Camus), desordens 

e pulsões internas e inconscientes (Freud), e da ênfase que se dedica à vontade de viver 

(Schopenhauer). 

Identicamente, definiu-se que a manipulação educativa do seriado 13 reasons 

why deve ser rigorosa perante a facilidade de multiplicação dos índices dessa espécie de 

morte, pela sugestionabilidade, vulnerabilidade e habilidade imitativa do jovem (efeito 

Werther). 

Não obstante, dada a seriedade do assunto, torna-se crucial o crescimento de 

novos métodos de apuração do extermínio voluntário: a justaposição de saberes 

adicionais, a experimentação de novas técnicas de comunicação sobre a temática e o 

ensinamento de concepções filosóficas análogas, já que o tema é, até agora, restrito e 

inviolável.  

 

Submetido em janeiro de 2018.  

Aprovado em abril de 2018. 
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Reflexões sobre ética, cinema e educação: um estudo de caso a partir do filme "O 

caso dos Irmãos Naves" (1967) de Luís Sérgio Person 
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Resumo: O presente artigo baseia-se numa reflexão sobre o cinema, a ética e a educação, 

utilizando como estudo de caso a obra de Luís Sérgio Person, “O Caso dos Irmãos Naves”, de 

1967. Buscou-se uma análise mais detalhada sobre a ética e a banalidade do mal, reflexão esta 

última, de Hannah Arendt. A necessidade de discutir ambos os temas dentro de uma perspectiva 

dialética em sala de aula se faz importante em meio à crise ética e à maldade diária, vivenciadas 

nos tempos atuais. Diante disso, o cinema pode servir como um instrumento para mediação e 

construção do conhecimento. O filme “O Caso dos Irmãos Naves” é um bom exemplo de como 

o cinema nacional pode ser útil para discutir temáticas mais complexas, como a ética e a 

banalidade do mal, podendo ser utilizado como fator mobilizador da reflexão filosófica em sala 

de aula.   

 

Palavras-chave: Educação, ética e cinema. 

 

 

Reflections about ethic, cinema and education: a case study from the film "The 

Case of the Brothers Naves" (1967) by Luis Sérgio Person 

 
Abstract: The present article starts from the establishment of a reflection on the cinema the 

ethics and the education using as a case study the work of Luis Sérgio Person, "The Case of the 

Brothers Naves" of 1967, to reflect on the ethics and the banality of the evil, the latter, Hannah 

Arendt's reflection. Faced with the ethical crisis and daily evil seen in our times, it is necessary 

to discuss both themes within a dialectical perspective in the classroom, where the cinema can 

serve as an instrument for mediation and construction of knowledge. The film "The Case of the 

Brothers Naves" is a good example of how national cinema can be useful to discuss more 

complex themes, such as ethics and banality of evil, and can be used as a mobilizing factor of 

philosophical reflection in the classroom. 

 

Keywords: Education, Ethics and cinema.  

 

Introdução 

O cinema não nos permite fazer economia do pensamento [...] O cinema 

oferece uma ajuda da imaginação a nosso entendimento. Ele nos propõe ver 
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com os olhos do corpo o que não deveria ser visível senão com os olhos do 

espírito [...] Ollivier Pourriol 

 

O primeiro artigo que trata da temática educacional da constituição Federal de 

1988, explica: “Art. 205. A educação, direito de todos e dever do estado e da família, 

será promovida e incentivada com a colaboração da sociedade, visando ao pleno 

desenvolvimento da pessoa, seu preparo para o exercício da cidadania e sua qualificação 

para o trabalho. ” (BRASIL, 1988, p. 121).  

Já no capítulo terceiro intitulado Da Educação, Da Cultura e do Desporto, o 

primeiro artigo indica a direção que a educação e os educadores devem seguir: uma 

proposta educacional voltada para o trabalho, mas também para a cidadania. 

Mas afinal, o que é cidadania? A cidadania se define como “condição de 

cidadão”.  Por sua vez, o cidadão é um indivíduo no gozo dos direitos civis e políticos 

de um estado. Dessa forma, observa-se que um dos papéis da educação é para preparar o 

indivíduo para o reconhecimento dos seus direitos. 

De acordo com as Diretrizes Nacionais da Educação, observa-se que um dos 

papéis da escola é preparar o indivíduo frente aos direitos que lhe assiste: 

“A educação é um instrumento imprescindível para que o indivíduo possa 

reconhecer a si próprio como agente ativo na modificação da mentalidade de seu grupo 

e ser promotor dos ideais humanos que sustentam o movimento a favor da paz e dos 

direitos humanos. ” (BRASIL, 2013, p. 56) 

 

” O mesmo documento ainda alerta: 

 

O direito à educação não se resume ao acesso à escola, pois ele não será 

vivenciado plenamente se a escola não der ao indivíduo informações, 

conhecimentos e domínio de técnicas imprescindíveis à compreensão do 

mundo que o rodeia, desenvolvendo nele o senso crítico que o levará a uma 

ação transformadora da sociedade. (BRASIL, 2013, p. 51) 

 

 As instituições educacionais devem procurar instigar as capacidades críticas de 

seus alunos e evitar estratégias de ensino onde a mecânica, a artificialidade, e as ações 

não reflexivas imperam. Saviani (2010), aborda em um de seus artigos o assunto das 

atitudes mecânicas, tomadas, muitas vezes, por parte da educação brasileira: 

 

[...] Ações se tornam mecânicas, automáticas, rompendo o movimento 

dialético ação-reflexão-ação, que é condição sine qua non da educação 

sistematizada e, portanto, da prática educativa própria do sistema 

educacional. (SAVIANI, 2010, p. 388) 
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É necessário que o ensino se distancie definitivamente de práticas que estimulem 

comportamentos mecânicos e não reflexivos. As artes são uma fonte rica para ações 

reflexivas: um local onde o sentimento, o pensamento e a criatividade estão em 

abundância, um local fértil para “olhares” críticos. 

O cinema é uma arte e, como parte dela, também possui as características 

supracitadas. No Brasil, a Lei de Diretrizes e Bases da Educação Nacional (1996, p. 20) 

recomenda no artigo vinte e seis (26) inciso (§) oitavo (8º), o uso obrigatório de filmes 

nacionais nas escolas, estipulando até um mínimo de 2 horas/mensais de exibição em 

sala de aula: 

A exibição de filmes de produção nacional constituirá componente curricular 

complementar integrado à proposta pedagógica da escola, sendo a sua 

exibição obrigatória por, no mínimo, 2 (duas) horas mensais. (BRASIL, 

1996, p. 20) 

 

No ano de 1967, durante o período de ditadura militar, foi lançado um filme 

nacional com cenas fortes e mensagens profundas e marcantes: O Caso dos irmãos 

Naves, realizado pelo cineasta Luis Sérgio Person.    

Jean-Claude Bernardet, na obra O Caso dos Irmãos Naves: Chifre em Cabeça 

de Cavalo (2004), comenta sobre o filme dirigido por Luis Sérgio Person. Bernadet 

teve participação direta em sua elaboração, relatando que o filme foi baseado em 

histórias verídicas de um caso ocorrido no interior de Minas Gerais e que despertou a 

atenção e revolta no cineasta Luis Sérgio Person, três décadas depois do ocorrido.  

Na década de trinta, década inclusive que nasceu Luis Sérgio Person, os irmãos 

Naves foram, sem provas, culpados por um crime, torturados brutalmente e condenados 

por algo que nem sequer aconteceu. Segundo Bernardet, o cineasta Person foi até seu 

encontro certo dia com um papel velho e amarelado nas mãos, o qual abordava uma 

matéria sobre o caso Naves. Revoltado com o ocorrido, a intenção de Person era 

produzir um filme baseado no acontecimento, tornando públicas aquela injustiça e 

barbárie e, ao mesmo tempo, alertar-nos para os direitos civis.  

 Por sorte o filme, O Caso dos Irmãos Naves, em 1967, não teve problemas 

com a censura imposta pelos militares à época, e a mensagem que o diretor Person 

queria transmitir foi veiculada de forma integral, sendo potencialmente reflexiva e 

instigadora. Segundo Reina (2016, p. 80) “os bons filmes são construídos a partir desta 
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perspectiva. Os realizadores que tomam o filme não apenas como mero entretenimento, 

mas como forma de pensamento, fazem obras primas. ” 

 O filme de Person trata de diversos temas polêmicos, como o abuso da 

autoridade, a tortura, a insensibilidade, o espaço para erros e injustiça no poder 

judiciário, bem como nos faz refletir sobre as condutas humanas. E isso não é 

exatamente a definição mais usual de ética? A ética não seria uma reflexão da moral 

(conduta)?  Segundo Valls (1994, p. 07) “A ética é daquelas coisas que todo mundo sabe 

o que são, mas que não são fáceis de explicar, quando alguém pergunta”. Para Cortina e 

Martinez (2005, p. 03):  

 

A palavra ética vem do grego ethos, originalmente tinha o sentido de 

`morada´, `lugar em que se vive´ e posteriormente significou `caráter´, `modo 

de ser´ que se vai adquirindo durante a vida... Ética refere-se à filosofia 

moral, isto é, ao saber que reflete a dimensão da ação humana. (CORTINA, 

MARTINEZ, 2005, p. 03) 

  

Faz-se importante comentar que a ética é realizada somente pelo homem; apenas 

o homem, dentre todos os animais existentes no planeta, tem a capacidade de ser ético 

ou não o ser. A ética foi alvo de interesse em todos os períodos da história da 

humanidade, do período clássico até a contemporaneidade e num futuro próximo, a 

discussão em torno do tema tende a se distender de forma constante. 

 Dessa maneira, justifica-se a importância de abordar o ensino da ética em sala de 

aula, através da arte, possibilitando a exibição de obras do cinema nacional, como o 

filme O Caso dos Irmãos Naves (1967). A proposta deste estudo é, em primeiro lugar, 

problematizar o tema da ética por meio do recurso fílmico, como proposta educativa. 

Em segundo plano, propõe-se uma reflexão acerca do pensamento de Hannah Arendt, 

mais especificamente seu conceito de banalidade do mal dentro da perspectiva 

filosófica, aplicado aos eventos narrados no filme de Luiz Sérgio Person. 

 

O cinema brasileiro: Breve história 

 

Desde a primeira exibição pública de um filme, em 28 de dezembro de 1895 em 

Paris, fruto de intenso trabalho dos irmãos Lumière, o cinema evoluiu tanto no aspecto 

técnico como na sua relação com o público que consome e o produz. A força do cinema 

está na poderosa combinação do som e imagem, além do forte impacto que o recurso 

fílmico provoca no expectador, permitindo que a ilusão e a realidade se confundam. 
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Importante fator que confirma a força do cinema e o consolida como arte, foi 

lembrada por Jean-Claude Bernardet (2004, p.23), quando este se refere a possibilidade 

de fácil reprodução do cinema. A forte difusão do cinema, em comparação com outras 

manifestações artísticas, consolidou sua posição como “a sétima arte”. 

Esse processo abriu as portas do cinema, de Paris para o mundo. Assim, apesar 

de nascer na Europa ainda no século XIX, a produção cinematográfica se expande para 

outros países que também se consolidam como importantes centros de produção. 

Atualmente, o cinema norte-americano tem se consolidado por sua força 

comercial e tecnológica em suas superproduções. Contudo, outros países também 

construíram uma interessante história cinematográfica que transcendia os aspectos 

tecnológicos. Apesar de toda força que possuí o cinema norte-americano, a história do 

cinema não pode desprezar grandes obras do antigo cinema soviético iniciada nos anos 

1920 e sua valorização da montagem como recurso fílmico, como nos lembra Bernadet 

(2004, p.48).  

O cinema alemão nos anos 1920 e 1930 foi fortemente influenciado pelas artes e 

literatura (Bernardet, 2004, p. 53), fazendo assim a ligação entre a produção fílmica e a 

literária. Na Itália, o neo-realismo dos anos 1940 procurou retratar o cotidiano da 

sociedade italiana no pós-guerra, em toda sua simplicidade, inclusive utilizando atores 

amadores nestas produções. Já o cinema francês dos anos 1950 traz uma perspectiva 

existencialista, que pouco retrata as questões sociais.  

Por fim, a África também despontou com um cinema feito de poucos recursos, 

porém com disposição, utilizando recursos técnicos importados. Vale também destacar 

os cinemas argentino e o indiano e suas diversas produções. 

 

Cinema brasileiro 

 

O cinema brasileiro ao longo dos anos granjeou seu devido reconhecimento 

internamente, bem como internacionalmente, como faz provar os mais diversos prêmios 

internacionais. Isto se deve, em certa medida, ao movimento denominado “cinema 

novo”, na década de 60, que de certa forma procurou retratar o Brasil. Obras como 

Vidas Secas, de Nelson Pereira dos Santos em 1964, Deus e Diabo na Terra do sol, de 

Glauber Rocha em 1964, e Os Fuzis, de Ruy Guerra em 1964, foram reconhecidas e 

imprimem um forte contexto social e político brasileiros. 
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No Brasil o cinema se desenvolve progressivamente ao longo das décadas. Há 

registros apontando o início do cinema no Brasil em 08 de julho de 1896 na cidade do 

Rio de Janeiro, apenas cerca de sete meses após a primeira projeção feita pelos irmãos 

Lumière em 28 de dezembro de 1985, como nos lembra Vasconcelos e Matos (2012). 

Apesar de certas divergências sobre o tema, é possível pensar que Afonso Segreto tenha 

produzido o primeiro filme realizado no Brasil, uma tomada da Baia de Guanabara. 

É importante destacar que a produção fílmica no Brasil na virada do século XIX 

para o XX foi intensa. Contudo o avanço do cinema internacional, sobretudo o cinema 

produzido na Europa e América do Norte, acabou por refletir na produção de filmes 

nacionais, freando o ciclo evolutivo no início dos anos 1910, e que seria agravado com a 

crise econômica decorrente da Primeira Guerra Mundial, conforme lembram 

Vasconcelos e Matos (2012). 

O cinema brasileiro ganhou espaço durante o século XX, cresceu e certamente 

teve seu lugar de destaque. Dentre as escolas do cinema brasileiro destacaremos uma 

em especial, conhecida como “Cinema Novo” e que representou um período de extrema 

importância na história do cinema nacional.  

Jovens vanguardistas, que vieram a se tornar importantes nomes desta nova 

escola, como Cacá Diegues, Glauber Rocha e Leon Hirszman, mergulhariam nessa 

importante experiência chamada Cinema Novo. Uma das características marcantes desta 

escola foi sua abordagem predominantemente voltada para uma perspectiva histórica do 

Brasil, o que indica uma tentativa de compreender o país e seu percurso. 

Devido a alguns aspectos similares, é possível pensar que o cinema italiano 

neorrealista tenha inspirado esses jovens cineastas brasileiros no final dos anos 50, uma 

vez que o Cinema Novo, de certa maneira, tentou mostrar um Brasil até então 

desconhecido para o brasileiro. 

“Uma câmara na mão e uma ideia na cabeça”, era o lema que inspirou os 

cinemanovistas e suas produções de baixo orçamento, mas de forte impacto (artístico, 

filosófico?), uma vez que deixavam de lado as produções musicais ou comédias tão 

comuns à época, para produzir um cinema que abordava temas mais complexos como a 

miséria, o coronelismo, o misticismo e o homem do Nordeste. 

O Cinema Novo também foi também um cinema de teor político-social, 

produzido em um contexto politicamente rico, entre os governos Jânio Quadros até o 

início da ditadura militar (1964 – 1970). Nesta perspectiva, destacamos o filme Terra 

em transe (1967), de Glauber Rocha, e Os Herdeiros (1970), de Cacá Diegues.  
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De forma geral, encontramos nos filmes personagens aparentemente 

caricaturados, buscando representar importantes aspectos na cultura e na história 

brasileira, como o negro, o índio, o herói, o homem da seca e a mulher sensual, como 

observado por Maria do Socorro Carvalho (2014). 

O Cinema Novo, dentro de sua proposta crítica, buscou mostrar um Brasil não 

ufanista do período Vargas e JK, permitindo que o público pudesse refletir para além 

dos grandes centros. 

Como muitos setores do mundo acadêmico, cultural e político, o cinema 

brasileiro, em especial o Cinema Novo, foi reprimido e censurado pelo golpe militar, 

prejudicando sua continuidade e o trabalho dos cineastas. Como bem salientou Maria do 

Socorro Carvalho (2014): os militares não permitiram que os cineastas continuassem a 

discutir o Brasil com a radicalidade necessária que vinha sendo. 

Na prática, não há uma paralisação das produções, mas um refluxo que provocou 

uma readequação por parte dos cineastas, que ainda tentaram manter-se firmes na 

perspectiva do Cinema Novo, apesar das limitações impostas pelo regime. Não 

obstante, é possível perceber um verdadeiro esforço para se manter as produções ligadas 

ao movimento do Cinema Novo nos “Pós 64”, ainda que a temática tenha se alterado 

sutilmente, como se percebe na produção Garota de Ipanema de 1967, filmado já em 

cores. 

 

O cinema contemporâneo 

  

Em um contexto contemporâneo, nos reportaremos ao período subsequente à 

década de 1990. O fechamento da Embrafilme demonstrava uma tentativa do governo 

federal, capitaneado na época por Fernando Collor de Mello, de dar um viés mercantil e 

profundamente liberal ao cinema brasileiro, tornando-o um negócio como outro 

qualquer, regido pelas leis de mercado, típico da mentalidade neoliberal ainda em germe 

no Brasil. Tal política representou um forte golpe na produção cinematográfica 

brasileira, que ainda procurava se recuperar das dificuldades impostas pelo regime 

militar, em especial pelos censores. Este cenário acabou acarretando uma queda brutal 

na produção de filmes nesse período. 

Com o fim do governo Collor, o cinema brasileiro ganha novos incentivos 

governamentais e as produções começam a aumentar em número. 
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Como afirma Luiz Zanin Oricchio (2016), o longa Carlota Joaquina pode ser 

considerado um marco dessa nova fase de retomada do cinema nacional. Uma nova fase 

de consolidação do cinema é apontada por Orrichio (2016) que afirma serem produzidos 

167 longas-metragens, entre 1995 e 2001. 

Nos últimos anos o cinema brasileiro se aproximou do público com produções 

que foram bem recepcionadas, como Central do Brasil, Carandiru, Cidade de Deus, 

O Auto da Compadecida e Se eu fosse você. Por outro lado, também nos deparamos 

com obras de forte apelo crítico, como do diretor paranaense Sérgio Bianchi. 

Os filmes disponibilizados no Brasil ao grande público consumidor de cinema 

ainda são permeados por obras comerciais, com roteiros de pouca complexidade e de 

fácil apelo. Nesse sentido Oricchio se vê pessimista: 

 

Quando às considerações estéticas pode-se dizer que, em meio a pretensa 

“diversidade”, prevalece, pelo contrário, uma produção bastante rotineira, do 

ponto de vista da linguagem cinematográfica. O constante desafio pelo 

mercado tende a conduzir a um tipo de expressão banal, que se aproxima da 

linguagem audiovisual dominante de ficção, que é a das novelas da TV 

Globo, um padrão naturalista, cômico ou melodramático já estabilizado pelo 

mercado. Sobra, portanto, pouco espaço para a inovação, a ousadia temática a 

pesquisa de linguagem, quer dizer, para aquilo que seria o exercício, de fato 

de uma diversidade ativa e não pró-forma ou mercadológica. (ORICCHIO, 

2016, p. 155) 

 

A partir da metade dos anos 1990, houve a retomada do cinema brasileiro, 

culminando com o desenvolvimento do cinema nacional em seus diversos aspectos 

estéticos. Embora tenhamos obras marcadamente comerciais, há um reconhecimento 

interno e internacional deste cinema, revelando uma enorme evolução técnica e o 

surgimento de uma geração de roteiristas e diretores competentes, além do 

reconhecimento de novos atores.  

 

Luiz Sérgio Person (1936 – 1976) – Perfil Biográfico 

 

Person soma trabalhos como ator, roteirista, diretor e produtor de cinema e 

atividades envolvendo televisão, teatro e publicidade. Apesar de ser um dos grandes 

representantes do cinema nacional, Person possui uma pequena produção realizada entre 

os anos de 1957 a 1974, em razão de sua acidental e precoce morte em 1976. 

Em 1954, ingressa no curso de direito na Universidade de São Paulo, mas que 

não concluí. Entre 1961 e 1963, estuda Direção no Centro Sperimentale di 
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Cinematografia (CSC) em Roma e, nesse período, produz curta metragens e atua como 

assistente de direção. Apesar de sua obra abarcar o período que vai da década de 1950 a 

1970, é possível pensar que Person atinge o ponto culminante de sua carreira com a 

reconhecida obra São Paulo, Sociedade Anônima (1965), filme onde o personagem 

central remete à própria experiência de Person, quando se distância das artes para 

assumir a direção de uma empresa da família, antes de sua ida para Roma. 

Também merece destaque em sua filmografia a direção de O Caso dos Irmãos 

Naves, de 1967. Além da direção, divide o roteiro com seu constante colaborador Jean-

Claude Bernardet. Mesmo com uma pequena filmografia, seu conteúdo foi reconhecido 

pelo público e pela crítica, sendo vencedor de importantes festivais nacionais como o 

Festival de Brasília, com O Caso dos Irmãos Naves (melhor roteiro), além do Festival 

de Gramado com a obra Cassey Jones, o magnífico sedutor, de 1972 (melhor diretor). 

Recentemente o público teve a oportunidade de conhecer Person e sua obra, 

além de aspectos familiares depois do documentário dirigido por sua filha, Marina 

Person, intitulado Person, de 2007. A filmografia de Person, ainda que pouca extensa, 

constitui um rico acervo ao tratar de temas tão variados e importantes, contribuindo na 

problematização de questões éticas e na construção de uma educação através do cinema. 

 

Educação, cinema e ética 

 

O professor Leandro Karnal (2017, p. 94) descreve a forma com que os filósofos 

clássicos interpretam o conceito de “uma boa aula”, e que até hoje é válida: 

 

Há algo que valia na Academia de Platão ou no Liceu de Aristóteles e vale 

hoje, no século XXI: uma boa aula é aquela que faz pensar, provoca reflexão 

e traz, com isso, uma nova percepção das coisas. Uma boa aula atinge seu 

objetivo, seduz e instiga. (KARNAL, 2017, p. 94) 

 

A inserção da tecnologia nas instituições escolares concretizou novas formas de 

se atingir o que se denominou como uma boa aula. Leandro Karnal (2017, p. 91) relata, 

em seu livro, o itinerário das tecnologias usada pelos professores, até a possibilidade de 

utilizar os filmes como recurso pedagógico:  

 

Quando eu comecei a dar aulas, o mimeógrafo que utilizava álcool era um 

aparelho universal e todos aprendíamos a utilizá-lo para reproduzir textos e 

provas. Ao mesmo tempo, difundia-se o retroprojetor, aparelho que projetava 

transparências na parede. Chegou a ser tão utilizado que, dizia-se (talvez 

como piada) que alunos convidavam o retroprojetor para paraninfo nas 
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formaturas. Havia sido quem mais tinha conversado com eles. Por anos, o 

retroprojetor de slides marcou sua presença e, a partir dos anos 1980, cresceu 

a utilização de filmes em videocassete com fins didáticos, quase ao mesmo 

tempo em que o xérox substituía o mimeógrafo. (KARNAL, 2017, p. 91)    

 

 Karnal (2017, p. 91) ainda enaltece que a novidade da tecnologia trouxe consigo 

a novidade da forma de aprender entre os jovens:   

 

Há dois aspectos a considerar agora. Um foi a transformação do computador 

e da internet como recursos didáticos. Essa mudança é visível e importante. O 

outro, menos palpável, é a transformação na cabeça dos alunos e na maneira 

de aprender. Essa é mais importante ainda. (KARNAL, 2017, p. 91) 

 

Por sua vez, Santos (2008, p. 07) comenta sobre a importância da mudança da 

instituição escolar frente a estas mudanças na tecnologia, onde “o contexto atual 

marcado por grandes evoluções na sociedade, principalmente de cunho científico e 

tecnológico, requer mudanças na escola, especialmente na atuação do professor. ”  

 

Karnal (2017, p. 99) ainda fornece dicas para lidar com o “novo” discente, o 

aluno do século XXI: “Utilizar, sempre que possível, recursos sensoriais como imagens 

e música. Escolha bem, trabalhe o recurso e utilize com objetividade. ” 

Reina (2016), reforça a ideia do audiovisual, abordando a compreensão de 

relacionar o seu uso com uma metodologia, e salienta o cuidado na utilização de 

recursos pedagógicos alternativos, como a utilização de filmes. O professor recomenda 

que não devem ser utilizados com muita frequência, pois fazer uso sempre de uma 

mesma ferramenta em sala de aula é pouco eficaz para o aprendizado. Ainda, Reina 

(2016, p. 102) fala sobre a capacidade do cinema. Esta arte, através da ficção, pode 

reinventar nossa própria realidade: 

 

Quando afirmamos que o fato do cinema se basear na ficção não é argumento 

suficiente para classificarmos como não filosófico, isto refletirá em grande 

medida o conceito da transfiguração, pois ao criar a ficção o filme permite ao 

espectador uma experiência estética que vai além do fictício. Ao apropriar-se 

desta experiência o espectador não somente recria o real como o reinventa de 

sua maneira. Este processo de apropriação, criação e reinvenção, vem ao 

encontro do conceito de transfiguração. O cinema simula o real, mas ao 

apropriar-se desta simulação o espectador reinventa o próprio real, 

transfigurando-o, afastando-se da produção de um possível pensar filosófico 

representativo e aproximando-se de uma genuína experimentação da vida. 

(REINA, 2016, p. 102) 
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Reina (2016) comenta sobre a possibilidade do cinema trabalhar com as 

emoções sobre elementos lógicos, sendo capaz de emocionar e ao mesmo tempo 

despertar pensamentos críticos através da razão.  

De acordo com Santos (2008, p. 05): “Na atual instituição educacional não se 

admite mais currículos que não sejam críticos, que desafiem os alunos, que os levem a 

pensar, a refletir. ” (Santos, 2008, p. 09). Ainda complementa: “O professor precisa 

assumir seu papel de mediador de facilitador do processo, instigando os alunos a pensar, 

a refletir, a pesquisar, conduzindo-os para a construção do conhecimento. ”  

Reina (2016, p.131) indica, assim, a possibilidade dos filmes de provocar 

pensamentos críticos e profundos: 

 
Em uma prova escrita, por exemplo, diante de uma questão o aluno tem em 

vista o que “foi dito pelo professor” ou “o que está escrito em seu livro 

didático ou em seu caderno”, nestes termos a reflexão é condicionada pelo 

próprio instrumento de avaliação e a nota é o símbolo máximo disto. O aluno 

não cria absolutamente nada, não descobre, não constrói, pois, a intenção é 

que ele apenas a reproduza um saber cristalizado por uma tradição dentro do 

conteúdo da disciplina. Quando o filme é utilizado como instrumento 

didático esta posição muda, pois o professor coloca o problema e o aluno 

deve obter as respostas a partir de sua compreensão do filme. Nestes termos 

não há um conhecimento cristalizado a ser lembrado, nem cânones a serem 

obedecidos, o aluno com desconfiança absoluta arrisca-se a fornecer uma 

resposta para o problema filosófico colocado diante das imagens do filme, ou 

seja, ele precisa construir uma opinião crítica sobre o assunto, não existe 

conhecimento, pois este será construído mediante o diálogo com o professor 

e os outros colegas após a exibição do filme. Porém, cabe ressaltar que a 

utilização do filme deve ser precedida de um rigoroso planejamento por parte 

do professor, do contrário todo o trabalho não surtirá o efeito desejado no que 

diz respeito à aprendizagem da filosofia por parte dos alunos. (REINA, 2016, 

p. 131)   

 

Leandro Karnal (2017), também fala da possibilidade dos filmes como 

catalisadores para um pensar mais crítico: 

 

Ir a um filme no final de semana, ou de vez em quando durante a semana, 

pode ser uma excelente opção de lazer. Temos a nossa disposição, boas 

comédias, excelentes filmes dramáticos, e também filmes românticos. No 

cinema você pode acompanhar uma história, emocionar-se com a música, 

com a fotografia, pode desenvolver pensamentos; pode passar uma hora e 

meia, duas; absorvido naquele espaço onde um diretor, um escritor, um grupo 

de atores, e outros profissionais; narra algo que dialoga conosco. Mas não 

veja um filme para passar o tempo, veja um filme que dialogue com seus 

valores, veja um filme que faça você repensar várias questões, aproveite um 

filme para que ele entre em sua consciência, para que concordando ou 

discordando, gostando ou não gostando, você consiga produzir naquele 

instante um passo adiante na sua visão de mundo. Todo filme deve 

transformar a sua cabeça, deve transformar a sua percepção, sendo divertido 

ou dramático, trágico ou cômico, um filme tem que produzir em mim uma 
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capacidade de pensar mais, ele não pode ser um passa tempo, não devemos 

gastar o tempo porque o tempo não pode ser recuperado, devemos aproveitar 

o tempo do filme concentrado sem olhar no celular, sem conversar com 

outras pessoas para não atrapalhar, mas acima de tudo tentando captar ideias, 

uma cena, uma música, uma fala, que pode de agora em diante fazer parte do 

meu repertório e me tornar uma pessoa mais interessante. (KARNAL, 2017)  

 

Os textos recém expostos corroboram para que o cinema seja visto como uma 

ferramenta possível de ser trabalhada em sala de aula, com temáticas mais profundas, 

como a ética. Isso permite que a ferramenta didática “cinema” seja um catalisador para 

pensamentos mais profundos, provocando reflexões e emergindo uma nova percepção 

nos alunos. E não seria esta a definição de uma boa aula, explicitada anteriormente por 

Karnal (2017).     

O site Cabine Cultural (2015), traz uma definição filosófica de ética, “Do ponto 

de vista da Filosofia, a ética se dedica a pensar e refletir as ações humanas, bem como 

seus fundamentos. Ela reflete, portanto, sobre os valores e princípios morais de uma 

sociedade e seus grupos. ” O site Cabine Cultural (2015) ainda traz uma importante 

contribuição do tema sobre ética no cinema: 

 
O cinema desde a sua origem vem sendo uma boa ferramenta para refletirmos 

sobre questões éticas e morais; lista com ótimos filmes. Ética no cinema, 

moral no cinema. Certamente você se deparou por muitas vezes com estes 

termos, sobretudo em sites de listas de filmes ou sites de filosofia. O fato é 

que é bastante compreensível o ser humano se interessar por questões que 

abordam seus costumes, seus princípios, suas ações, pois essas questões o 

definem enquanto homem. Há uma necessidade natural de sabermos e 

entendermos as nossas atitudes e mediarmos nossos acordos de convivência, 

e o cinema, mais que qualquer outra arte, soube explorar essa temática de 

nodo intenso. (CABINE CULTURAL, 2015) 

 

Como descrito, o cinema trabalha, desde sua origem, com a temática ética e 

moral. Os redatores de Cabine Cultural montaram uma lista com os oito mais 

importantes filmes, segundo o site, que abordam ética e moral: Laranja Mecânica 

(EUA-1971), Crash, no Limite (EUA-2004), Quem somos nós? (EUA-2004), Ponto 

de Mutação (EUA-1990), Efeito Borboleta (EUA-2004), O mundo de Sofia (NOR-

1999), O Abutre (EUA-2014) e O Jardineiro Fiel (EUA-2005). Reina (2016) também 

cita outros filmes que nos faz refletir sobre as ações humanas, incluindo Além da Linha 

Vermelha (EUA-1998), Platoon (EUA-1986) e Nascido para Matar (EUA-1987). 

Christofoletti (2003, p.32-33) fala de sua experiência do uso do cinema para 

tratar temas éticos: 
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Logo nas primeiras aulas, distribuo uma lista de vinte sugestões de filmes 

para que os alunos assistam às fitas em sua casa. Em todas elas, algumas 

personagens se deparam com situações em que os valores éticos são 

colocados em xeque, suas condutas são avaliadas por terceiros ou suas ações 

podem interferir diretamente no rumo dos acontecimentos. A lista de filmes é 

acompanhada das instruções para o desenvolvimento de um trabalho a ser 

entregue no segundo bimestre da disciplina, quando a maior parte do 

conteúdo já tiver sido observada. O texto das orientações sobre trabalho é o 

que vem a seguir: Abaixo você tem algumas sugestões de filmes em vídeo, 

onde são discutidos aspectos e dilemas éticos envolvendo jornalistas. Em 

cada enredo, em cada história, sempre há peloi menos uma situação a ser 

refletida. Escolha um ou mais dos filmes sugeridos e faça um texto 

discutindo: Qual é o dilema ético em questão? Como agem as personagens 

nesta situação? Esta foi a melhor saída? E se fosse você? De que forma 

reagiria? Faria como a personagem? Assista o filme de forma diferente, 

prestando atenção não apenas á trama em si, mas também ao comportamento 

ético das personagens, e perceba a discussão que o filme está propondo. Faça 

uma análise aprofundada e um texto claro, coeso e coerente. 

(CHRISTOFOLETTI, 2003, p. 32-33) 

 

Carneiro (2017) fala da possibilidade dos filmes em trazer uma mensagem de 

como devemos agir, podendo ser aceita ou não, através de uma reflexão: 

 

O cinema traz mensagens éticas que, de certa forma, representam o 

comportamento que uma sociedade espera de seus integrantes. Podemos 

aceitar ou não a mensagem, refletir sobre ela e ver como se aplica à nossa 

vida... A decisão sobre como devemos viver é sempre nossa. (CARNEIRO, p. 

2017) 

 

Gedeon (2006), valendo-se das ideias de Paulo Freire, nos diz sobre a 

importância da educação na formação dos alunos, de suas condutas e costumes: 

 

O ato de educar, no longo e infindável desenvolver da espécie humana, 

sempre foi um ato imbuído de responsabilidade e compromisso na preparação 

e formação dos indivíduos que compõe uma sociedade. As relações sociais 

entre indivíduos, adultos e crianças, promove a sustentabilidade das noções 

básicas para a reprodução de modos e normas fundamentais para a 

continuidade da vida comunitária. (GEDEON, 2006) 

 

Segundo o documento de Educação em Direitos Humanos, Diretrizes Nacionais 

(2013), a educação é necessária para uma sociedade justa e ética, tendo como dever 

implantar uma tríplice finalidade educacional para os direitos humanos e para a paz: a 

informação, a formação e a transformação. Esta tríade poderá ser construída com os 

alunos de diversas maneiras, sendo a arte uma delas.  

Desta forma é possível pensar que há uma imbricação necessária entre ética e 

direitos humanos, sendo a educação um eixo comum entre esses dois temas. Dessa 
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forma, a educação é colocada como meio de discussão e aprofundamento ético e dos 

direitos humanos. No caso dos irmãos Naves, a ausência desse aprofundamento foi 

decisiva para as funestas consequências narradas por Person em seu filme. 

 

O caso dos irmãos Naves e a banalidade do mal: Uma perspectiva filosófica 

 

A filosofia ocidental, desde os pré-socráticos, sempre esteve profunda e 

radicalmente atrelada à vida dos homens. Inicialmente, fez-se uma abordagem mais 

cosmológica, como preconizaram Tales de Mileto, Anaxímenes, Heráclito e outros 

filósofos antes do século VI a.C. Posteriormente, no período clássico, outras 

preocupações passam a ser objeto da filosofia, a saber, a política, a educação e a ética, 

que passam a ser temas recorrentes em seus textos e falas, onde as figuras de Sócrates, 

Platão e Aristóteles marcam o cenário filosófico, 

Desta forma, a influência da filosofia na história e nos acontecimentos, ora 

interpretando, ora problematizando, tornou-se comum e necessária. Segundo as palavras 

de Karl Jaspers: “O problema crucial é o seguinte: a filosofia aspira à verdade total, que 

o mundo não quer. A filosofia é, portanto, perturbadora da paz. ” (JASPERS, s/d, p.140) 

A própria história da filosofia nos permite afirmar que nada escapa às “potentes 

lentes” da reflexão filosófica, uma vez que tudo pode ser objeto de sua análise. Neste 

sentido, a arte, mais propriamente a produção cinematográfica, também está 

profundamente relacionada com o pensar filosófico. A produção fílmica pode ser um 

meio para a filosofia como nos lembra Julio Cabrera e seu “conceito-imagem”: 

 

Direi que o cinema, visto filosoficamente, é a construção do que chamarei 

conceitos-imagem, um tipo de “conceito visual” estruturalmente diferente 

dos conceitos tradicionais utilizados pela filosofia escrita, a que chamarei 

aqui de conceitos-ideia. (CABRERA, 2006, p.20)  

 

As produções cinematográficas, os roteiros, a fotografia, a direção, os atores e 

todo o aparato que compõe a que denominamos cinema, fornece ao espectador reflexivo 

a possibilidade de produzir análises ou aprofundar problemas filosóficos. Nesse sentido, 

é possível pensar que certos diretores são potencialmente mais filosóficos ou 

problematizadores, tais como Krzysztof Kieslowski, Andrei Tarkovsky, Ingmar 

Bergman e Ken Loach, que são diretores da contemporaneidade. Assim, é possível 

afirmar que o cinema, em seus diversos temas e gêneros, sendo comercial ou não, 

também pode produzir reflexões. Cada história ou roteiro carrega em si questões, 
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posições e proposições oportunas para o pensamento filosófico, podendo estar presente 

numa grande produção de Hollywood, numa produção brasileira do Cinema Novo, ou 

até mesmo em um curta metragem. Assim, o cinema como linguagem está imbricado 

com a filosofia e a produção de conhecimento. 

Da mesma forma acontece com a obra cinematográfica analisada neste artigo, 

que retrata uma situação real ocorrida na cidade de Araguari, Minas Gerais em 1937. 

Ainda que os fatos tenham sido chocantes, e que o caso tem sido considerado pela 

comunidade jurídica como um dos mais célebres erros judiciais da história brasileira, 

nossa análise se restringirá unicamente ao filme de Luiz Sérgio Person. A obra se 

notabiliza por seu forte realismo, com planos onde a violência sofrida pela família 

Naves é exposta de maneira brutal, impressionado ao público da época. O roteiro 

assinado por Person e Bernardet exprimem com radicalidade os eventos ocorridos, mas 

ainda não retratam verdadeiramente toda a crueldade e violência impostas aos Naves. 

Como já enfatizado, o filme foi realizado em 1967, período de repressão da 

liberdade de expressão, exigindo energia e coragem de Person e seu companheiro de 

roteiro Jean Claude Bernardet, que assim afirma na “coleção aplauso cinema nacional” 

de 2004: 

 Não sabíamos como a censura reagiria ao filme, de modo que eu fichava 

rigorosamente todas as informações, com suas fontes, referentes a cenas e 

diálogos com os quais a censura pudesse implicar. Nenhuma concessão foi 

feita, tudo o que achávamos que devia ser mostrado e dito entrou no filme. 

Na época que vivíamos, isso representava um risco. Em momento algum, 

Person fraquejou ou hesitou: realizar os Naves foi realmente um ato de 

coragem. (BERNARDET, 2004, p. 12). 

 

Para uma melhor compreensão dos eventos narrados no filme faz-se necessária 

uma breve contextualização. A produção de Person data de 1967, retratando os eventos 

iniciados em 1937 em Araguari. Neste ano, Getúlio Vargas, então presidente do Brasil, 

estabelece um regime ditatorial, conhecido como Estado Novo, influenciando no 

andamento das investigações do caso envolvendo os irmãos Naves. Para trabalhar no 

caso, o governo federal nomea um delegado militar, tenente da força pública, Francisco 

Vieira dos Santos para a condução das investigações, figura tão importante quanto 

trágica, bem retratado por Person, na interpretação competentemente de Anselmo 

Duarte. 

Os irmãos Joaquim Naves Rosa e Sebastião José Naves foram acusados, 
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barbaramente torturados, presos e condenados ilegalmente em decorrência do 

desaparecimento de Benedito Pereira Caetano de posse de uma quantia de 90 contos de 

Réis. A acusação responsabilizava os irmãos Naves pelo assassinato de Benedito Pereira 

e posteriormente se estendeu a seus parentes próximos como a mãe de ambos, Ana Rosa 

Naves, às esposas e aos cunhados. Na fita de Person, notam-se questões reflexivas, que 

vão desde aspectos judiciais, à discussão sobre os direitos humanos e conflitos éticos, 

perspectiva essa que norteia o presente artigo.  

Os fatos presentes no filme de Person, em especial, o tratamento dispensado pelo 

poder público aos irmãos Naves, nos permite uma reflexão sobre a relação entre a ética, 

o indivíduo e o Estado. Essa imbricação entre ética, cidadania e comunidade nos remete 

ao filósofo Aristóteles, lembrado aqui por Manfredo Araújo de Oliveira: 

 

O ético é, então, o que pertence ao “etos”, ao mundo institucional da pólis. É 

exatamente esse etos que realiza o processo de universalização que efetiva o 

homem enquanto homem. Por essa razão, a determinação ética é 

essencialmente política, uma vez que a pólis é práxis que atualiza o ser 

potencial do homem.  A pólis, nesse sentido, emerge para Aristóteles como a 

atualização da natureza do homem. (OLIVEIRA, 2003, p. 15, 16) 

 

O pensamento aristotélico é uma verdadeira desconstrução daquilo que 

assistimos no filme de Person, visto que os irmãos Naves, ainda que pertençam a polis, 

não encontram lá qualquer resquício de um ethos que lhes possa garantir um tratamento 

adequado e legal. 

 Percebe-se aqui uma situação contrária daquela pensada pelo estagirita, uma vez 

que, no caso dos irmãos Naves, a moral vigente à época destoava da ética, cuja 

característica marcante é a universalidade, que nos remete a ideia de bem, lembrada por 

Vázquez: 

 O problema do que fazer em cada situação concreta é um problema prático-

moral e não teórico-ético. Ao contrário, definir o que é o bom não é um 

problema moral cuja solução caiba ao indivíduo em cada caso particular, mas 

um problema geral de caráter teórico, de competência do investigador da 

moral, ou seja, do ético. (VÁZQUEZ, 1985, p. 7 e 8) 

 Nessa perspectiva, é possível pensar que Bernardet indica uma dimensão ético-

política na elaboração do roteiro para além da simples exposição de um erro judiciário: 

De volta a São Paulo, começamos a trabalhar no roteiro propriamente dito. Já 

nesta fase, tínhamos idéias mais claras sobre o filme. Já não se tratava apenas 

de relatar o “erro judicial” ocorrido no final dos anos 30 no interior de Minas 

Gerais. As relações com o nosso presente social e político eram evidentes: a 

polícia tinha inventado uma falsa realidade pela tortura, e a tortura vinha 

sendo praticado no Brasil pelo regime militar. O julgamento dos Naves se 
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deu no início do Estado Novo, com um judiciário submetido às novas 

autoridades, e no nosso presente a justiça tinha deixado de existir e se 

instalara um regime de violência e arbitrariedade. O filme seria 

absolutamente fiel aos fatos dos anos 30, mas se tornava uma metáfora 

política de nosso presente. Denunciaríamos a tortura e a arbitrariedade. 

Durante toda a elaboração do filme, nunca se perdeu de vista essa 

perspectiva, a tal ponto que passamos a qualificar os Naves de “filme Castelo 

Branco”, em oposição ao roteiro que escreveríamos em seguida, A Hora dos 

Ruminantes, que chamávamos de “filme Costa e Silva”. (BERNARDET, 

2004, p. 8 e 9) 

 É possível pensar que o contexto histórico, político e social brasileiro na 

primeira metade do século XX e sua moral vigente à época dos fatos certamente influiu 

no tratamento reducionista e preconceituoso dispensado à família Naves. Para além 

dessa importante perspectiva ética presente, o filme nos convida a refletir sobre a 

possível incapacidade de agir com a racionalidade necessária por parte dos agentes 

públicos responsáveis pelas investigações no caso envolvendo os irmãos Naves.  A força 

policial em Araguari e suas funestas ações indicam indivíduos plenamente convencidos 

de estarem praticando um mero e burocrático dever funcional. Desta forma, é possível 

pensar que um dos mais notórios erros judiciais no Brasil possa ter ocorrido devido à 

estéril crença no dever funcional, sem qualquer capacidade reflexiva e crítica por parte 

dos agentes públicos responsáveis por torturas e arbitrariedades de toda sorte à família 

Naves. 

Assim, não se trata de um caso de crueldade consciente objetivando uma 

confissão, mas algo mais perturbador e perigoso, a saber, a violência e o completo 

desrespeito à dignidade humana oriunda de agentes públicos que destituídos de qualquer 

capacidade de reflexão, limitam-se a cumprir ordens ou metas. Esse cenário onde o 

indivíduo é esmagado dentro de uma espiral cuidadosamente preparada pelo poder 

público, bem ao estilo dos personagens trazidos por Kafka, mas que dialeticamente são 

regidos pela inteira incapacidade de reflexão ética, a exemplo daquilo que nos é 

mostrado no filme de Person, nos remete à reflexão produzida por Hannah Arendt, 

quando escreveu sobre o julgamento de Eichmann em Jerusalém. 

 Nesses contextos totalitários, a moral vigente amparada por uma nova ordem 

jurídica e política, pode reproduzir aquilo que Arendt denominou como a banalidade do 

mal, ou seja, os detentores do poder e seus prepostos podem agir de maneira cruel ao 

cumprir ordens ou juramentos, sem qualquer ação crítica, reflexiva ou ética, como se 
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deu com Eichamann e sua participação no extermínio de judeus durante a segunda 

guerra mundial. 

Parece apropriado pensar que a reflexão de Hannah Arendt sobre a banalidade 

do mal pode ser útil na compreensão dos eventos envolvendo os irmãos Naves e a força 

policial responsável pela apuração dos fatos, vividamente mostrados no filme de Person. 

Por força de todo o tratamento brutal dispensado à família Naves somos levados 

a pensar que os agentes polícias se assemelham a seres monstruosos. Contudo, dentro de 

uma perspectiva mais crítica, podemos pensar como Arendt, quando analisa Eichmann, 

alertando que burocratas ordinários podem ser mais perigosos do que qualquer monstro 

mitológico quando incapazes de questionar uma ordem ou pensar criticamente. Segundo 

Arendt (2013, p.67), “[...] apesar de todos os esforços da promotoria, todo mundo 

percebia que esse homem não era um “monstro”, mas era difícil não desconfiar que 

fosse um palhaço”.  

Os sistemas totalitários podem potencializar a banalidade do mal de que trata 

Arendt, porém tal fenômeno está sempre rondando a sociedade, independente do 

contexto político e social vigente.  A obra de Arendt, como chave de compreensão do 

filme de Person, nos permite dialogar com o tema da ética, do totalitarismo, da 

banalidade do mal, bem como os direitos humanos. Nesse sentido é oportuna a citação 

de Celso Lafer acerca do futuro da dignidade humana: 

São reais os riscos de reconstituição de um “ estado totalitário de natureza” – 

cuja emergência configurou a ruptura, com a qual Hannah Arendt, enquanto 

ouriço, preocupou-se centripetamente, e à qual ela reagiu como raposa, 

afirmando a importância, para a dignidade humana, do pluralismo centrífugo 

de um mundo assinalado pela diversidade e pela liberdade. Com efeito, 

continuam a persistir no mundo contemporâneo situações sociais, políticas e 

econômicas que contribuem para tornar os homens supérfluos e sem lugar 

num mundo comum. (LAFER, 1999, p. 15). 

 

Desta forma, “O caso dos irmãos Naves” e o pensamento de Hannah Arendt 

podem se converter numa poderosa advertência não apenas sobre a violência de Estado, 

mas também a banalidade do mal, fruto da total irreflexão. Desgraçadamente, esse 

fenômeno se repetiu em diversos outros momentos no Brasil e no mundo após 1937, o 

que nos permite pensar sobre a atualidade do filme de Person e do pensamento de 

Hannah Arendt.  

 

Considerações finais  
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Para além da ação docente, o próprio ato de ensino e aprendizagem se consolida 

de diversas maneiras e recursos possíveis. Dentre as possibilidades disponíveis ao 

professor, o recurso fílmico, com toda a sua riqueza e diversidade, pode propiciar ao 

educando uma verdadeira “janela” ao mundo, uma vez que o cinema dialoga com os 

mais variados ramos do saber. 

Temas com perspectivas densas e complexas podem ser problematizados com 

sucesso por meio desse recurso. Nesse sentido, o filme O caso dos irmãos Naves, de 

Luiz Sérgio Person, numa análise crítica, permite problematizar temas relacionados a 

filosofia moral, direitos humanos e a banalidade do mal, como pensada por Hannah 

Arendt. 

A imbricação entre a ética e a produção fílmica é marcante, pois se a primeira se 

relaciona com o comportamento humano, a segunda o retrata vividamente nas telas. 

Assim, é possível afirmar que os filmes cumprem um importante papel ao problematizar 

questões éticas em seus roteiros, dentre outros muitos temas. 

Por sua complexidade e realismo, o filme O caso dos irmãos Naves nos permite 

um olhar multidimensional. Contudo, no presente artigo objetivamos fazer um recorte 

em apenas dois temas específicos: os aspectos éticos latu sensu e a identificação da 

banalidade do mal como possível justificativa da ação dos agentes públicos que 

conduziram a funesta investigação, tendo como norte um eixo comum, a saber, o 

recurso fílmico como meio eficaz e crítico no processo ensino e aprendizagem.   

Por fim, tanto o pensamento de Hannah Arendt quanto o filme de Person nos 

indicam que a irreflexão ética pode atingir tanto seis milhões de judeus na Europa do 

século XX, bem como dois humildes irmãos no interior de Minas Gerais.  

 

Submetido em janeiro de 2018.  

Aprovado em abril de 2018. 
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O conceito de performance na personagem Olívia Evans em Boyhood 
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Resumo: Este artigo analisa a visão de Butler sobre o conceito de performance à personagem 

Olivia Evans (interpretada pela atriz Patrícia Arquette), do longa “Boyhood” dirigido por 

Richard Linklater e filmado entre os anos de 2002 e 2014. Por meio de uma revisão da literatura 

a respeito, objetivou-se experienciar a ideia de performance por meio da trajetória da 

personagem na trama. O artigo apresenta o conceito de performance e suas possibilidades na 

literatura filosófica correlata, e propõem-se um possível enlace com a personagem de Olivia 

Evans, tomando-a uma personagem que ultrapassa a esfera dos afetos promovidos por uma 

ficção, mas que funciona emulando
15

 os conceitos apresentados.   

 

Palavras-chave: performance. Butler. Boyhood. Cinema. 

 

The concept of performance in Olivia Evans's character in Boyhood 

 
Abstract: In this article we aim to relate Butler 's conceptual vision about the concept of 

performance to the character Olivia Evans (played by the actress Patricia Arquette) of the long 

"Boyhood" directed by Richard Linklater filmed between the years of 2002 and 2014. Through 

a review of the literature about it, we aim to experience the idea of performance through the 

trajectory of the character in the plot. At first, we will present the concept and its possibilities in 

the correlative philosophical literature, soon after, we propose a possible link with the character 

of Olivia Evans, taking her a character that surpasses the sphere of affections promoted by a 

fiction, but that works by emulating the concepts presented.  

 

Keywords: Performance. Butler. Boyhood. Cinema. 
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Introdução 

 

No início de novembro de 2017, a filósofa estadunidense Judith Butler veio ao 

Brasil com o intuito de apresentar uma palestra no SESC Pompeia, na cidade de São 

Paulo
16

, sobre os desafios da democracia na contemporaneidade. O evento ficou 

marcado pelos intensos protestos que acompanharam a trajetória da filósofa em 

território nacional: houve petições virtuais contrárias à sua presença com mais de 300 

mil assinaturas, protestos, desde a chegada no aeroporto, e manifestações de ódio nas 

redes sociais e na abertura do evento. 

Embora o tema central do evento circundasse o debate sobre o fenômeno 

democrático na atualidade e suas variadas nuances, o “barulho” em torno da filósofa 

ficava por conta de seu vasto repertorio crítico sobre a questão do gênero na sociedade 

ocidental. Longe de estabelecer um debate sobre o ocorrido em novembro de 2017, 

objetivamos trazer à tona a atualidade do tema em questão. Em seu repertório teórico e 

acadêmico, Butler ficou conhecida fundamentalmente pelos estudos de gênero, pela 

teoria feminista e por situar sua crítica dentro do percurso teórico dos estudos culturais e 

da filosofia contemporânea francesa, com destaque para Michel Foucault. Um dos 

conceitos que mais proliferou e gerou discussões no mundo acadêmico foi o de 

performance. 

A performance, para Butler, circunscreve-se na esfera do pensamento da filósofa 

existencialista Simone de Beauvoir, que destaca no clássico O segundo sexo (2016), a 

condição feminina como uma construção social, cultural e política, atravessada por um 

discurso naturalizante. Para Beauvoir (2016), desde o nascimento não há uma 

especificidade oriunda de alguma essência transcendental que especifique a condição de 

um gênero feminino em contraposição a um gênero masculino. É por meio de práticas 

oriundas do processo civilizatório que tal condição especifica e origina uma categoria 

descritiva de um status quo social. 

Esse status social atua reservando papéis variados e ocorre concomitantemente a 

um universo simbólico e relacional, entre uma construção dicotômica dos gêneros, a 

saber: homens e mulheres. Baseando-se nessa perspectiva, objetivamos nesse artigo 

relacionar a visão conceitual de Butler sobre o conceito de performance à personagem 

                                                 
16
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Olivia Evans (interpretada pela atriz Patrícia Arquette) do longa “Boyhood” dirigido por 

Richard Linklater, filmado entre os anos de 2002 e 2014. Por meio de uma revisão da 

literatura a respeito, objetivamos experienciar a ideia de performance por meio da 

trajetória da personagem na trama. Em um primeiro momento, apresentaremos o 

conceito e suas possibilidades na literatura filosófica correlata, seguido de um possível 

enlace deste conceito com a personagem de Olivia Evans, tomando-a como uma 

personagem que ultrapassa a esfera dos afetos promovidos por uma ficção, mas que 

funciona emulando
17

 os conceitos apresentados. 

 

Gênero e performance 

 

A compreensão sobre o conceito de gênero ultrapassa uma perspectiva 

tradicional que tende a circunscrevê-lo a uma condição naturalizante. Para Joan Scott 

(1995), a questão que envolve o conceito de gênero é bem mais ampla. Sua constituição 

fundamenta-se substancialmente nas esferas sociais e culturais que buscam estabelecer 

distinções e caracteres associados aos indivíduos, à história do signo e a como este 

último funcionava na engenharia e maquinaria de produção de sentidos entre as 

civilizações. 

Butler (2017) implementa a visão sobre gênero como categoria analítica, ao 

destacar que a historicidade presente na condição e constituição do gênero não constitui 

um imperativo e determinação deste. A categoria analítica gênero está além de 

determinações biológicas. No entanto, para Butler (2017, p. 30), ela não recai em um 

outro extremo de determinação social ou em uma lei cultural intransponível. O gênero, 

assim como os corpos que embalam tal condição, é embalado em uma experiência 

“discursivamente condicionada” que se reproduz em meio a uma hegemonia discursiva 

e que formula e reproduz uma estrutura binária, apresentada como categoria universal. 

Para Butler (2017), a tradição da teoria feminista considerava a categoria gênero 

dissociada dos aspectos do corpo. O corpo era visto como uma passividade 

anatomicamente identificável e sexuada, com um sentido nato e inerente a sua condição, 

e que recebia influências culturais. Ao naturalizar a existência do corpo, deixava-se de 

lado a própria construção de sua ficcionalidade. Nesse sentido, para Butler (2017), 

                                                 
17
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gênero não se apresenta somente como uma condição discursivamente localizada em 

uma dada cultura hegemônica. Ao se propor a estabelecer uma genealogia da ontologia 

do gênero, Butler (2017) o localiza como uma prática discursiva que não se dissocia da 

estilização dos corpos e das marcas do discurso da binaridade dos gêneros, que atribui 

em sua gênese, a saber, uma ideia de corpo e uma ideia de corpo de mulher/homem. De 

acordo com Butler: 

 
O gênero é a estilização repetida do corpo, um conjunto de atos repetidos no 

interior de uma estrutura reguladora altamente rígida, a qual se cristaliza no 

tempo para produzir a aparência de uma substância, de uma classe natural de 

ser. Uma genealogia política das ontologias de gênero, em sendobem 

sucedida, desconstruiria a aparência substantiva do gênero, desmembrando-a 

em seus atos constitutivos, e explicaria e localizaria esses atos no interior das 

estruturas compulsórias criadas pelas várias forças que policiama aparência 

social do gênero. (BUTLER, 2017, p. 69). 

 

O que fica evidente na perspectiva de gênero de Butler é que, por meio do 

destrinchamento dos mecanismos de produção e reprodução da reificação dos corpos e 

dos gêneros, se desnuda toda e qualquer perspectiva de estabelecer algum tipo de 

essência que acompanha a ideia de gênero. Nesse sentido, a tese central de Butler 

(2017/1990) perpassa por estabelecer como pressuposto que o gênero, a binaridade e a 

heteronormatividade não são somente construídas por meio de discursos, mas também 

são estilizadas, ou seja, performatizadas. A performance, para Butler (2017/1990), seria 

um elemento chave na subversão das práticas regulatórias, no estabelecimento de uma 

ruptura no paradigma reificado dos corpos que respaldam os discursos sobre gênero, nos 

modos de sexuação impostos por uma política heteronormativa e nas estruturas de 

normatização das identidades. 

O conceito de performance em Butler pode também ser enunciado por meio de 

aspectos caracterizadores do princípio de atuar dentro do contexto de performance 

artística que, calcada nos estudos de Austin, consiste em agir impulsionado pela palavra.  

 

Esses atos, gestos e atuações, entendidos em termos gerais, são 

performativos, no sentido de que a essência ou identidade que por outro lado 

pretendem expressar são fabricações manufaturadas e sustentadas por signos 

corpóreos e outros meios discursivos.[...] Em outras palavras, os atos e 

gestos, os desejos articulados e postos em ato criam a ilusão de um núcleo 

interno e organizador do gênero, ilusão mantida discursivamente com o 

propósito de regular a sexualidade nos termos da estrutura obrigatória da 

heterossexualidade reprodutora. (BUTLER, 2017, p. 235) 

 

A autora demonstra que a ação decorrente da palavra gera um comportamento 
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contínuo que, englobando expressões corporais e vocais, configuram atos performativos 

em permanentes mudanças, transcendendo a estrutura obrigatória detentora da relação 

de poder voltado à reprodução. Nessa perspectiva, o conceito de performance gerado a 

partir dos estudos do filósofo inglês John Austin e do questionamento à linguagem, 

enquanto transmissão de significados, criará o ambiente adequado para análise, 

construção e produção de uma cultura que enaltece tal conceito e sua influência no 

âmbito cultural contemporâneo, surgindo como força de reação aos padrões sociais 

conservadores. Trata-se de uma aposta na capacidade transgressora de identificar a 

norma como construída.  

Ao estabelecer uma genealogia de identidade e gênero, do distanciamento deste 

enquanto essência, e das hierarquias que produz no espectro social, Butler (2017/1990) 

evidencia que performatizar os corpos e gêneros anula o sentido normalizador e 

desativa a estrutura de poder que estabiliza a norma, significando-a e mantendo-a como 

legítima. 

O corpo como instrumento para a expressão da linguagem, na relação com a 

sociedade em seu dinamismo histórico, pode trazer visões e significados que em um 

primeiro momento seriam inacessíveis em razão do comportamento imposto pelas 

convenções sociais. A esse respeito Elvira Burgos Díaz (2013, p. 447) afirma que Butler 

“em seu estudo sobre a materialização do corpo, menciona a teoria de Austin e a indica 

como integrante da concepção divina do performativo de fazer o que se diz na força da 

vontade de um sujeito. ” Assim, a performatividade está nos atos, em consequência do 

fazer que reside nesta força de vontade. Ao gerar um caráter transformador em sintonia 

com o momento social e histórico, rompem-se aspectos biológicos engendrados por 

padrões culturais. Em Haddad: 

Os estudos de gêneros provocam na contemporaneidade discussões sobre a 

desigualdade na relação de poder, marcada historicamente por um 

patriarcalismo que instaura grupos divergentes conservadores que não 

aceitam que sejam discutidos nas escolas sobre a identidade de gêneros, 

questionando a retirada das políticas nacionais em sua inserção. (HADDAD, 

2017, p. 2). 

 

A performance, segundo Butler (2017/1990), chama atenção para a recusa às 

políticas normativas sobre os corpos, que buscam estabelecer uma ligação entre sexo 

biológico e o gênero culturalmente instituído, sendo este possivelmente expressado no 

desejo através do sexo. Contribuindo para ampliar os espaços de desconstrução e 

ressignificação da experiência de gênero, no pensamento butleriano, há uma recusa a 
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estabelecer algum sentido ou modelo original e estável sobre as categorias naturalizadas 

de identidade. Todos os atos de gênero são sempre derivados, ou são práticas 

significantes. No entanto, nem toda performatividade é subversiva e transgressora. De 

acordo com Butler: 

 

Os vários atos de gênero criam a ideia de gênero, e sem esses atos, não 

haveria gênero algum, pois não há nenhuma 'essência' que ele expresse ou 

exteriorize, nem tampouco um ideal objetivo ao qual aspire, bem como não é 

um dado de realidade. Assim, o gênero é uma construção que oculta 

normalmente sua gênese; o acordo coletivo tácito de exercer, produzir e 

sustentar gêneros distintos e polarizados como ficções culturais é obscurecido 

pela credibilidade dessas produções – e pelas punições que penalizam a 

recusa a acreditar nelas; a construção ‘obriga’ nossa crença em sua 

necessidade e naturalidade. As possibilidades históricas materializadas por 

meio dos vários estilos corporais nada mais são do que ficções culturais 

punitivamente reguladas, alternadamente incorporadas e desviadas sob 

coação. (BUTLER, 2017, p. 241). 

 

Dessa forma, a performance agrega o princípio de atuar, sobretudo enquanto 

ação a partir da palavra. Esse princípio decorre de atos contínuos envolvendo corpo e 

voz, surgindo como força de reação aos padrões conservadores presentes no âmbito 

social. Nesse contexto, a linguagem é questionada quanto à transmissão de significados, 

propondo um novo olhar decorrente da performance, e quanto a sua inserção e 

influência na produção cultural contemporânea, salientando seus aspectos na forma com 

que se apresenta e se desdobra. Esta é a análise que procuraremos realizar a partir do 

filme Boyhood – Da Infância à Juventude. 

 

Performance em Boyhood 

 

O filme aborda a instituição familiar na qual a personagem está inserida e, a esse 

aspecto, somam-se outros elementos como o parentesco, as mulheres enquanto objeto 

de troca e o reflexo da identidade masculina, marcando assim o status subalterno do 

feminino dentro dessa lógica estrutural e universal. Desses elementos, a mulher como 

troca tem particular destaque em termos de valor social. Em Butler (apud Lévi-Strauss, 

2017, p. 80): “A troca – e, consequentemente, a regra da exogamia – não é 

simplesmente a da permuta de bens. A troca – e, consequentemente, a regra da 

exogamia que a expressa – tem em si mesma um valor social. Propicia os meios de 

manter os homens vinculados. ” 
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Para Butler (2017, p. 83) a regra da exogamia: 

 

[...] está centrada na reprodução da cultura, sendo a cultura primordialmente 

entendida como um conjunto de estruturas e significações linguísticas. [...] A 

linguagem é o resíduo e a realização alternativa do desejo insatisfeito, a 

produção cultural diversificada de uma sublimação que nunca satisfaz 

realmente. O fato de a linguagem, inevitavelmente, não conseguir significar é 

a consequência necessária da proibição que alicerça a possibilidade da 

linguagem e marca a futilidade de seus gestos referenciais. (BUTLER, 2017, 

p. 83-84). 

 

Isso confere à performance um caráter determinante, sem haver necessidade de 

manifestações verbais para sua significação, mas que passam a ser utilizadas para 

exteriorizar insatisfações. Estas podem ser concebidas enquanto deslocamento dos 

desejos, no que tange à ideia de reciprocidade e de troca, assim como na instituição 

familiar, buscando manter a estrutura convencional. Por conseguinte, podemos 

considerar como desdobramento do valor social da troca, a posição da mulher na 

instituição familiar e o desejo fantasioso de ocupar o lugar do pai, assumindo uma 

posição central e rompendo com o caráter de submissão. Neste contexto, Butler 

comenta: 

[...] a rivalidade com o pai não se dá em torno do desejo da mãe, como se 

poderia esperar, mas do lugar do pai no discurso público, como orador, 

conferencista ou escritor – isto é, como usuário de signos ao invés de um 

signo objeto ou elemento de troca. Esse desejo castrador pode ser 

compreendido como o desejo de abandonar o status de mulher-como-signo, 

para aparecer como sujeito no interior da linguagem. (BUTLER, 2017, p. 97). 

 

É estabelecida assim uma disputa de poder, em que os papéis convencionais 

estão sendo questionados, expondo o interior psicológico desses “personagens” no 

contexto de núcleo da instituição familiar, caracterizando, segundo Butler (2017, p. 

141), “uma subversão da lei paterna no interior da linguagem”.  É a demonstração do 

desejo de romper com a submissão da mulher nessa estrutura estabelecida 

culturalmente. Vale registrar o seguinte comentário de Silva:  

 

Das muitas contribuições de Judith Butler aos estudos feministas e às 

pesquisas de gênero e sexualidade nas ciências humanas, uma delas em 

especial oferece um ótimo diálogo com a antropologia. A partir dos conceitos 

de performance e performatividade, presentes desde seus primeiros trabalhos 

(1990), inspirada pelo trabalho do filósofo da linguagem John Austin (1962), 

Butler nos propõe a ideia de gênero como performativo, o que oferece uma 

perspectiva para se pensar para além dos conceitos canônicos que constituem 

binarismos tais como sexo e gênero, corpo e mente, natureza e cultura, o que 

tem sido um grande desafio para a antropologia nas últimas décadas.[...]As 

teorias da performatividade oferecem um caminho para observar a 
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desconstrução das grandes narrativas, colocando em relevo o processo 

contínuo de produção de cultura. (SILVA, 2015, p. 65 e 69). 

 

 Para Butler (2017, p. 131) isso ocorre “porque todas as culturas buscam 

reproduzir a si mesmas, e, porque a identidade social particular do grupo de parentesco 

tem de ser preservada, a exogamia é instituída, tendo como pressuposto, a 

heterossexualidade exogâmica”. Isso vem a demonstrar e conferir à performance um 

caráter desconstrutivo no que tange à cultura e às estruturas artísticas aceitas e 

entendidas historicamente, interferindo diretamente no processo de concepção, 

produção e recepção.  

De qualquer modo, ao mencionar a subversão da lei paterna, a autora reforça o 

conceito de performance e de performance artística, suscitando a ideia de linguagem 

poética. Tal conceito foi desenvolvido por Julia Kristeva em sua análise sobre a 

dimensão semiótica da linguagem e inserida no contexto de cultura exogâmica. Esta 

pronuncia-se relevante para a concepção conceitual de performance no âmbito estético, 

uma vez que salienta a construção de um personagem que se adequa a uma concepção 

artística geral e ampla. Isso corrobora com o entendimento da dimensão semiótica, da 

qual se fazem parte aspectos como ritmos, entonações e jogos sonoros. Assim sendo, a 

construção de um personagem, parte inerente da estrutura artística, considera o corpo 

como o instrumento que exterioriza esteticamente um contexto pré-estabelecido. Este, 

por meio do corpo culturalmente construído, projeta possibilidades culturais 

transcendentes ao convencionalismo caracterizado e arraigado na cultura exogâmica. 

Conforme escreve Butler: 

Se a subversão for possível, será uma subversão a partir de dentro dos termos 

da lei, por meio das possibilidades que surgem quando ela se vira contra si 

mesma e gera metamorfoses inesperadas. O corpo culturalmente construído 

será então libertado, não para seu passado “natural”, nem para seus prazeres 

originais, mas para um futuro aberto de possibilidades culturais. (BUTLER, 

2017, p. 164). 

 

O corpo se torna instrumento para manifestações culturais e, para tal, requer o 

entendimento e aceitação de renúncia do corpo anterior tornando-o apto à criação e 

expressão de novos valores e significados histórico-culturais. Butler (2017, p. 226) diz 

que: “Na metáfora dessa ideia de valores culturais está a figura da história como 

instrumento implacável de escrita, e está o corpo como o meio que tem que ser 

destruído e transfigurado para que surja a cultura”.  Isso representa uma ruptura com 
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práticas histórico-culturais impostas socialmente, a favor de uma expressão cultural 

destituída do jogo de poder. Essa ruptura acaba por enaltecer a interioridade precursora 

da performance. A interioridade clama – e nesse sentido está atrelada a um cuidado 

estético – pelo princípio de construção de personagem, pois envolve palavras, atos e 

gestos buscando significação corporal. Seu objetivo é servir como instrumento para a 

expressão de novos valores e, assim, questionar comportamentos arraigados em função 

de regras conservadoras e herméticas.  

Em Boyhood, Olívia, uma mãe divorciada, assume a responsabilidade de criar 

seus dois filhos. As primeiras cenas apresentam momentos de intimidade entre mãe e 

filhos, abordando a necessidade de renunciar ao lazer. Ainda, observa-se a reação 

intempestiva quando questionada sobre suas escolhas quanto ao processo educativo dos 

filhos, juntamente com cenas expressando a melancolia referente aos seus sentimentos 

em face do ex-marido.  

A relação de Olívia com o ex-marido é resumida na voz de sua filha, em um dos 

momentos com o pai: “Lembro que eu tinha seis anos. Você e a mamãe brigavam 

loucamente. Você gritava muito alto e ela estava chorando”. 

Olívia, no entanto, está aberta para novos relacionamentos e se casa novamente. 

Seu novo marido, um professor universitário, se revela controlador e autoritário com 

seus dois filhos do primeiro casamento e os dois filhos de Olívia, além do autoritarismo 

com ela própria. No início, ela procura lidar com essa condição de maneira comedida, 

mas com o tempo, o lado sombrio do marido vai se intensificando por meio de 

alcoolismo e violência, até que em um de seus episódios de acesso de fúria, Olívia 

decide abandoná-lo, levando as crianças que estiveram diante do pai visivelmente 

alcoolizado, circunstância exposta cenicamente. Essa segunda experiência conjugal 

malsucedida lhe dá força em todos os sentidos, tanto na vida pessoal quanto 

profissional. Acolhida por uma amiga e preocupada com os enteados, ela rompe com o 

caráter de submissão afirmando: “Vou ligar para a mãe e o conselho tutelar”. 

Contudo, Olívia é obrigada a recomeçar assumindo o lugar central na estrutura 

familiar. Os dois envolvimentos conjugais de Olívia foram distintos no âmbito 

comportamental, no que diz respeito às regras familiares estabelecidas. O primeiro 

marido não seguia rigorosamente os acordos familiares convencionados, o que lhe 

causava desconforto. Em uma das cenas, Olívia censura o ex-marido por ter quebrado o 

trato combinado, nas palavras “Acabou com meus planos”. O segundo marido, 

alcoólatra, controlador e autoritário exigia o cumprimento das regras familiares gerando 
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um conflito que, por vezes, descambou em violência. Houve ainda um terceiro marido – 

de quem também se divorciou – rigoroso nas regras familiares como o segundo. Neste 

último caso, o pivô da separação, apresentado cenicamente, foi a maneira como o 

marido abordou o filho de Olívia em razão do não cumprimento do horário de chegada 

em casa. 

Em cada relação, tanto na exigência social do que se espera dessa mulher que se 

casa jovem e tem filhos, como na apropriação de seu papel de provedora e de 

intelectual, podemos experienciar performances do feminino na personagem, como o 

status de nascimento de ser mulher. Nesse caso, pensando as infinitas possibilidades de 

performatizar a condição e o próprio gênero, Evans não apresenta uma trajetória muito 

diferente do que é esperado do ser mulher. Casou-se, tornou-se mãe.  

Neste aspecto, observa-se que, embora o discurso majoritário do feminino 

legitima e reproduz tais aspectos da vida uma mulher com um destino concreto (pois, 

ninguém questiona a validade das escolhas da mulher que se casa e que escolhe ser mãe, 

cujo oposto ainda é duramente criticado e vigiado), Evans vai além. Não somente uma 

mulher, mas também mãe e por três vezes, esposa, Evans escolhe estudar. Nesse 

aspecto, ela performatiza um outro discurso que se aproxima do que seria a mulher 

contemporânea: mãe, esposa e provedora do lar com um trabalho intelectual, mediando 

e agindo diante de uma pluralidade de expectativas 

É interessante perceber que em nenhum momento a personagem aparece como 

uma vítima inerte da situação. A personagem exibe uma mulher de escolhas: escolhe 

não estar mais casada com o primeiro marido, escolhe voltar a estudar, escolhe não se 

subjugar a violência, escolhe criar seus filhos. Este aspecto da personagem destaca o 

caráter fundamental do efeito performativo butleriano, em que performatizar o gênero 

significa fazer escolhas e deslocar os supostos papéis definidos pelos discursos. 

Uma das frases finais no filme da personagem é uma explanação dos inúmeros 

papéis a que nos submetemos:  

You know what I'm realising? My life is just going to go. Like that. This 

series of milestones. Getting married. Having kids. Getting divorced. The 

time that we thought you were dyslexic. When I taught you how to ride a 

bike. Getting divorced... again. Getting my masters degree. Finally getting 

the job I wanted. Sending Samantha off to college. Sending you off to 

college. You know what's next? Huh? It's my fucking funeral!  (Boyhood, 

2008)
18

 

                                                 
18

 Você sabe o que estou percebendo? Minha vida passou. Desse jeito. Esta série de marcos. Se case. 
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A mulher que “faz escolhas”, acaba por retornar arrependida ou decepcionada. 

Nada exemplifica melhor o risco que embala as construções de gênero. Se são sempre 

escolhas, elas estão acompanhadas de suas possibilidades e impossibilidades, de suas 

fugas e desejos. Em um cenário dominado pelas subjetividades, fagocitadas pelos papéis 

naturalizados de gênero, onde “existir” resume-se numa passividade diante dos modelos 

prontos de subjetivação, cabe a arte o papel da transvalorar esse cenário e recompor-se 

por meio de processos que permitam novas formas de experiênciar a si mesmo.    

A performance só é possível quando arriscarmos rejeitar uma dada 

individualidade fabricada, que acaba por violentar, docilizar e moralizar os sujeitos, 

condicionando-lhes um estado de apatia modulável. Somente por meio da recusa de um 

estado de subjetividade fadado ao simulacro seria possível promover os deslocamentos 

dos corpos, dos afetos e dos sujeitos para um estado de devir. Devir mulher, devir outra 

mulher novamente, e novamente. 

 

Considerações Finais 

 

O filme expõe a infância, a adolescência e a juventude dos filhos de Olívia e 

como ela reage diante dos desafios de criá-los, juntamente com a angústia ocasionada 

pelo divórcio. Durante a infância dos filhos, Olívia é obrigada a renunciar seus 

interesses pessoais, mas ainda assim consegue manter seus estudos e tenta constituir um 

novo matrimônio.  

As desilusões decorrentes dessa nova união exigem dela mais um rompimento 

matrimonial, impelindo Olívia a um fortalecimento das próprias necessidades interiores 

enquanto projeta e administra os anseios dos filhos, que agora cresceram e estão 

entrando na adolescência. Apesar das vicissitudes e desilusões, Olívia se forma e se 

projeta profissionalmente, encaminhando seus filhos para a faculdade e gerindo a 

própria vida sozinha. No momento em que se fez necessário, Olívia refutou o 

patriarcalismo, rompendo com o caráter de submissão. Em cada quadro de sua vida, que 

presenciamos pelo olhar observador do seu filho mais velho, a personagem perfomatiza, 

consciente ou não, os discursos sobre o feminino. 

                                                                                                                                               
Tenha filhos. Se divorcie. O tempo que achamos que você era disléxico. Quando eu ensinei você a andar 

de bicicleta. Se separando ... novamente. Obtendo meu mestrado. Finalmente, consegui o emprego que 

queria. Enviando Samantha para a faculdade. Enviando você para a faculdade. Você sabe o que é o 

próximo? Hã? É meu maldito funeral! (Tradução nossa). 
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Isso nos permite evidenciar que a performance butleriana está embriagada de 

devires. Segundo Deleuze (1993), não há componente de fuga e de devir-potência 

naquilo que é preponderante, que é dominante. O devir sempre é desejo, e desejo é 

produção. É preciso buscar deslocamentos e intrusões nas muralhas do poder, fazer 

fugir a norma e o padrão que aprisiona o componente de produção de devires nos 

corpos, nas mentes, nos desejos. Como destaca Butler ao longo do seu trabalho, se 

gênero é uma construção, estamos livres para inaugurarmos sempre outras 

possibilidades. No caso da personagem, ser senhora da sua própria mulher. 

 

Submetido em janeiro de 2018.  

Aprovado em abril de 2018. 
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O sonho consciente: relações entre o filme Waking Life (2001) e a filosofia de Ernst 

Block 
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Resumo: O presente trabalho aborda a relação intertextual entre a filosofia de Ernst 

Block e a película “Waking Life”. Nessa perspectiva, nota-se que a obra filosófica se 

entrelaça com a obra cinematográfica. Ao decorrer do artigo, observa-se o diálogo 

construído com diversas filosofias presentes no filme, entre as quais, a existencialista, a 

marxista, e a corrente dialética. Para tanto, revisitam-se os escritos de Bloch, de Sartre e 

Heidegger, assim como os diálogos contidos na película que reforçam o pensamento 

desses autores. 
 

Palavras-chave: Filosofia. Utopia. Sonho-diurno. Existencialismo. Cinema 

 

The Conscious Dream: Relations between the film Waking Life (2001) and the 

philosophy of Ernst Block 

 

 

Abstract: The present work intends to demonstrate the intertextual relation between the 

philosophy of Ernst Block and the film "Waking Life". In this perspective, it is noticed 

that the philosophical work intertwines with the cinematographic work. In the course of 

the article, one observes the dialogue constructed with several philosophies present in 

the film, among which, the existentialist, the Marxist, and the dialectical current. For 

that, the writings of Bloch, Sartre and Heidegger, as well as the dialogues contained in 

the film that rein force the authors' thinking are revisited.  

 

Keywords:  

Philosophy. Utopia. Dream-day. Existentialism. Cinema. 

 

Introdução  

 

Um dos princípios que sustentam a filosofia utópica de Ernst Bloch é o de 

“sonho diurno”. A expressão remete aos sonhos conscientes que as pessoas nutrem 

durante a vida. São projetos futuros, melhor formulados que aqueles vindos do instinto 
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do querer, do desejo, mas ainda não estruturados como práxis transformadora. De certa 

forma, o sonho diurno pode ser entendido como parte do processo de maturação da 

utopia concreta, pois nele estão compreendidos elementos fundamentais daquilo que o 

filósofo entende por utopia.  

Como diz o próprio Bloch, na apresentação d´O Princípio Esperança, toda a 

sua obra trata de sonhos:  

 

O tema das cinco partes desta obra são os sonhos de uma vida melhor. Seus 

traços e conteúdos imediatos, mas sobretudo os que podem ser mediados, são 

acolhidos, investigados e verificados largamente. E o caminho leva dos 

pequenos sonhos acordados para os robustos, dos claudicantes e passíveis de 

abuso para os vigorosos, dos castelos de vento inconstantes para aquela coisa 

que está por vir e é necessária. (Bloch, 2005, p.21). 

 

No mundo da sétima arte, este conceito encontra uma demonstração quase 

exemplar na obra Waking Life (2001), de Richard Linklater. Isso porque a construção do 

roteiro remete constantemente ao caráter onírico da ação, apesar dos discursos terem 

uma certa lógica e consistência interna.  

Neste trabalho, objetivou-se relacionar a filosofia utópica blochiana, 

principalmente seu conceito de sonho diurno, com o filme Waking Life, que nos parece 

um bom condutor para abordar (ou exemplificar) estes temas. 

 

O conceito de sonho diurno dentro da filosofia utópica 

 

A construção teórica da filosofia utópica de Ernst Bloch encontra-se, como o 

próprio filósofo afirma, bem condensada e explicada na Parte II da obra O Princípio 

Esperança. O foco deste texto está centrado na análise da “consciência antecipatória”, 

ou seja, na capacidade que desenvolvemos de antever determinadas possibilidades e 

trabalhar para que se concretizem. Em outras palavras, o filósofo procura entender as 

origens da utopia concreta, que se apresenta como sendo o oposto do sentido tradicional 

de utopia, entendida como fábula, projeto irrealizável, sonho impossível. Para isso, ele 

busca identificar o processo que leva o ser humano a ter (ou desenvolver) a esperança 

em dias melhores, esperança essa que muitas vezes acaba se tornando prática, através 

ação, no sentido de transformar a realidade.  

O caminho traçado por Bloch é amplo e busca descobrir a essência da utopia 
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concreta. Para isso ele analisa o fato do ser humano projetar seu pensamento para o 

futuro até seu extremo mais simples, que ele identifica com o próprio fato de estarmos 

vivos: por que estamos vivos sentimos uma agitação interior, o pressentimento de uma 

falta, de um vazio, que é nosso primeiro impulso para a ação. Ele define assim este 

sentimento, que chama de urgência: “no nosso ser imediato, tudo se dá de modo vazio e 

por isto ávido; almejante e por isso inquieto. Mas nada disso se sente. Primeiro é preciso 

que isso saia de si mesmo. Então é percebido como uma urgência muito vaga e 

indefinida”. 

Neste caso, a contribuição fundamental da dialética proposta por Bloch é a sua 

abertura ao futuro, como bem explica Stefano Zecchi (1974, p. 59): “este nexo [entre a 

atividade humana, a ação subjetiva, e o alcance da determinação objetiva à qual ela 

tende] não deve permanecer ancorado ao passado ou à justificação do presente, ele 

alcança uma validade humana se vem, ao invés, relacionado com um tempo não ainda 

presente, com as qualidades do real carregadas de futuro”. A identidade não é mais 

procurada no já ocorrido, mas no não-ainda-ocorrido; ou como diz Bloch (1992, p.6), 

“procuramos o verdadeiro e o real lá onde desaparece o simples dado”. Devido a essa 

compreensão da dialética, Bloch consegue colocar em movimento uma história capaz de 

sair da repetição estática, ou de pequenas superações que na verdade não mudam a 

estrutura fundamental das relações humanas. Colocar a utopia como princípio significa 

superar a filosofia que se remete sempre ao que já aconteceu. Isso não significa que ela 

deva andar rumo ao niilismo ou ao super-homem nietzschiano, mas em direção a “um 

saber como consciente prática-teoria” (Zecchi, 1974, p. 60).  

Como podemos perceber percorrendo a história da utopia, uma característica 

fundamental de quem quer que assuma essa forma no seu trabalho é a crítica à 

sociedade de seu tempo. Com Bloch não é diferente. O desconforto que sente no 

confronto com a sociedade e com as formas de pensamento dominante- com uma 

filosofia incapaz de superar as barreiras do presente e do passado-, acaba por se 

transformar em um impulso para buscar, na utopia, o princípio para afrontar essa 

realidade. É neste contexto que se desenvolve o conceito de “sonho a olhos abertos”, 

que podemos identificar como o ponto de partida da sua teoria já no Espírito da 

Utopia, mas que é teorizado e aprofundado no Princípio Esperança.  

 Estes sonhos são como um primeiro instinto daqueles que se sentem 

desconfortáveis com a realidade. Quem não se conforma com a situação “não tolera 

uma vida de cão, jogada de modo meramente passivo no devir, no intocado, ou mesmo 
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no lastimavelmente reconhecido” (Bloch, 2005, p. 12). Bloch fornece, como exemplo 

limite, a fome. O primeiro instinto engendrado na presença da fome é o de saciá-la. Se, 

porém, ela se transforma em uma situação comum na vida, “se cresce incessantemente, 

não saciada por nenhum pão seguro, então muda radicalmente. O eu corpóreo se torna 

rebelde, procura o alimento não somente dentro dos velhos limites. Tenta mudar a 

situação que deixou o estômago vazio e a cabeça inclinada” (Ibid, p. 90).  

Portanto, o sonho; não representado como uma “fuga insípida”, mas um sonho 

ativo, “sonhos de uma vida melhor, que seria possível”. É o sonho como abertura de 

uma possibilidade, a projeção no futuro de uma realidade que não pode estar toda no 

presente, ou na herança do passado; uma realidade que ainda não se apresentou. Este 

sonho é carregado de passado e de presente, pois de outra forma se transforma em fuga, 

não em utopia. Mas esta relação entre tempos é complexa e representa aquele que 

definimos como o primeiro passo do sistema dialético blochiano: o homem que se sente 

desconfortável com a sua situação atual e se projeta, quase instintivamente, nos “sonhos 

de uma vida melhor daquela que até agora viveu” (Ibid., p. 7). 

Estes sonhos instintivos, próprios da natureza humana, podem ser 

compreendidos e vividos de diferentes formas. A distinção feita por Bloch, já na 

premissa de Princípio Esperança, é aquela entre o sonho autêntico e o não-autêntico. 

Mesmo que a existência burguesa tenha se fechado em um mundo sem perspectivas e o 

queira projetar em toda a sociedade, até mesmo como característica “do ser puro e 

simples”
21

, é parte da essência do homem ter esperança e sonhar com um mundo 

melhor. Ou, como diz o próprio autor, “a falta de esperança é a coisa mais insuportável, 

absolutamente intolerável para as necessidades humanas”. Sendo assim, mesmo aqueles 

que querem enganar utilizam-se da esperança e pregam sonhos. No entanto, estes são 

sempre desligados dos seus possíveis elementos de mediação, fechados “na pura 

subjetividade” ou projetados em um inacessível e consolador além. São sonhos 

incapazes de promover a superação, que imobilizam o homem em um esperar vazio sem 

ação transformadora. Mas mesmo esta esperança não-autêntica pode trazer consigo o 

princípio da transformação. O importante então é proceder em direção a um trabalho de 

clarificação e denúncia do engano pela “busca da tendência objetiva e da intenção 

                                                 
21

 Bloch, 1994, p.7. “o interesse burguês gostaria de englobar no próprio fiasco cada interesse diverso, 

contraposto; e assim, para enfraquecer a nova vida, faz parecer fundamental, ontológica, a própria agonia. 

A ausência de perspectivas da existência burguesa é dilatada a ausência de perspectivas da situação 

humana em geral, do Ser puro e simples”. 
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subjetiva” (Ibid., p.8). O sonho deve passar do engano ao sonho que nos ajuda. Neste 

caso, é um sonho que participa e exige a nossa participação. 

 Da crítica aos sonhos não-autênticos podemos deduzir o que são os sonhos 

autênticos: aqueles em que se juntam a liberdade da fantasia onírica e a concretude do 

projeto, ou melhor, uma fantasia que podemos transformar em projeto. “Este vai do 

sonho a olhos abertos do tipo cômodo, tolo, banal, evasivo, desviante e paralisante, até o 

sonho responsável, relacionado às coisas de modo agudo e ativo, e até o sonho 

configurado na arte”, escreve Bloch (1994, p. 104), para dar início à reflexão sobre os 

sonhos a olhos abertos. O sonho autêntico, portanto, é aquele que se relaciona 

concretamente com o futuro e, como mais além veremos, enriquece o sentido da vida 

presente com a abertura da perspectiva do “não ainda consciente” em contraposição ao 

inconsciente. 

 O primeiro caráter do sonho a olhos abertos, que Bloch decompõe também em 

um segundo caráter, é justamente a liberdade da fantasia onírica controlada pela vontade 

de quem sonha; a conservação do ego na sua própria realidade. O eu do sonhador diurno 

é o personagem do seu próprio sonho, que não necessita de máscaras para se manifestar 

e não conhece limites, como no sonho de grandeza que teve César em frente à estátua de 

Alexandre. O ego é preservado, principalmente quando “tal sonho a olhos abertos 

irrompe na seriedade que lhe é coordenada, no projeto específico e inteligente” (Bloch, 

1994, p. 109). 

 Outro caráter do sonho diurno é, não somente a ideia de uma vida melhor, mas 

também de um mundo melhor, com a capacidade de incluir também os outros na 

representação deste futuro. Neste caso estamos lidando com um nível de consciência no 

qual mesmo quando a intenção é totalmente particular, observa-se um acesso ao que é 

exterior, porque a felicidade individual depende também de uma conjuntura que a torne 

possível. A esta característica podemos relacionar também a possibilidade de 

comunicação dos sonhos diurnos, que possuem “imagens de desejo que têm um 

interesse universal” (Ibid, p. 111), e que existem como um aperfeiçoamento do mundo 

real, seja em ambiente artístico ou científico. No primeiro, o sonho diurno aparece como 

“grau preparatório da arte”, enquanto a dimensão utópica acrescenta tanto o “mundo 

melhor” quanto o “mundo mais belo”. É na arte realista (poesia realista) que Bloch vê 

este sentido utópico plenamente realizado: “Nos poetas realistas tais possibilidades 

objetivas aparecem claramente no mundo por eles representado. E isso não porque a 

natureza seja, por exemplo, transformada em fantástica, mas porque, ao invés, aquele 
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sonho de uma coisa se torna reconhecível na natureza e na história através de uma 

fantasia que se refere ao concreto e antecipa a possibilidade” (Ibid., p.113).  

Esta é a identificação do sonho na própria coisa, na própria realidade, como uma 

tendência em direção ao “novo”. Neste sentido, podemos conceber a hipótese heurística 

da ciência como um sonho utópico, também radicado na realidade, mas propenso à 

descoberta: “Kepler sonhava tal perfeição mundana e descobriu as leis do movimento 

dos planetas. Na verdade, a realidade dessas leis não corresponde certamente ao sonho 

de perfeição da harmonia das esferas; de qualquer forma, o sonho veio antes” (Ibid.). 

Como já mencionado, é o sonho que ocasiona a ação, a descoberta, a transformação do 

mundo. 

 O quarto caráter do sonho diurno definido por Bloch é que ele “sabe que não se 

presta à renúncia”, ou seja, uma vez definido o objeto do desejo, trabalha-se até o fim 

para a sua realização. Assim, o sonho viaja no futuro até construir a realização daquele 

desejo originário. Por conseguinte, entende-se o sonho de um mundo melhor como um 

desejo comum da humanidade, permanecendo em sua história e progredindo ao futuro, 

este cada vez mais concreto. Na Utopia de More, esse futuro é colocado em outro lugar, 

não para renunciar à sua possibilidade, mas para indicar a sua distância. O objetivo da 

perfeição e a procura de uma sociedade perfeita podem se modificar, mas não deixam de 

existir, ainda que se tornem praticamente possíveis com a revolução. O sonho é o 

impulso inicial e percorre todo o processo, no qual ascende sua potencialidade utópica: 

“o sonho diurno projeta suas imagens no futuro, não de forma indiscriminada, mas que 

pode ser guiada até mesmo quando a imaginação é desenfreada, e é mediada com 

alguma coisa de objetivamente possível” (Ibid., p. 117). 

 Enfim, o sonho autêntico deve ser portador de esperança e contribuir na 

superação da angústia e do medo, considerados como sentimentos de espera. Estes 

caracterizam-se por serem orientados ao futuro, com uma natureza antecipatória, ao 

passo que quanto mais próximo este futuro é sentido, mais ele se torna uma paixão. 

 

Waking Life, um filme de sonhos diurnos 

 

O filme Waking Life (2001), de Richard Linklater, chama a atenção por dois 

motivos: sua técnica de animação, chamada rotoscópio, que consiste basicamente em 

desenhar sobre cenas gravadas, e sua forma e conteúdo, centrado em diálogos 
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existenciais e filosóficos, vivenciados ou acompanhados pela personagem principal. 

Esta segunda particularidade do filme nos permite, por sua vez, trabalhar com dois 

níveis de interpretação: a análise dos diálogos individuais e do tema apresentados e a 

análise do filme como um todo, buscando um sentido mais abrangente para a obra. Essa 

busca remete à percepção de que todas as cenas conduzem à questão de como nos 

construímos enquanto sujeitos ao longo da vida, e o que esperar ou como agir no futuro. 

Estes são justamente os temas que estão no centro da filosofia utópica de Ernst Bloch, 

principalmente no que se refere ao conceito de sonhos diurnos já mencionados.  

Portanto, uma análise do filme sob essa ótica parece ser oportuna e construtiva, tanto 

para o entendimento do conceito blochiano, quanto para uma crítica aprofundada da 

obra cinematográfica.  

O filme inicialmente propõe a seguinte reflexão: “sonhar é destino”. De acordo 

com o conhecimento sobre a palavra destino, pode-se inferir que sonhar faz parte da 

natureza humana e, ao mesmo tempo, direciona o nosso agir e pensar para o futuro. 

Observa-se que Bloch ao descrever os sonhos diurnos diz: 

 

Em primeiro lugar, todo ser humano, na medida em que almeja, vive do 

futuro: o que passou vem só mais tarde, e o presente autêntico praticamente 

ainda não está aí. O futuro contém o temido ou o esperado e, estando de 

acordo com a intenção humana, portanto sem malogro, contém somente o 

esperado”. (BLOCH, 2005, p. 15). 

 

Quando se sonha, tem-se a impressão de experienciar a própria realidade. Nota-

se claramente que a personagem do filme não permite transparecer se está acordado ou 

dormindo, mas configura a ideia de estar vivenciando a realidade e dialogando com o 

próprio destino. Tal situação é consoante o texto de Bloch acima citado, visto que as 

indagações da personagem produzem a angústia daquilo que ainda está por vir, ou seja, 

o futuro. 

Busca-se na filosofia existencialista, e observa-se em Heidegger e Sartre que o 

ser humano é um existente.  Sartre postula que: 

 

Em primeira instância, o homem existe, encontra a si mesmo, surge no 

mundo e só posteriormente se define. O homem, tal como o existencialista o 

concebe, só não é passível de uma definição porque, de início, não é nada, só 

posteriormente será alguma coisa e será aquilo que ele vier de si mesmo. 

Assim, não existe natureza humana, já que não existe Deus para concebê-la 

(SARTRE, 1987, p. 5). 
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O homem é o que ele vai construindo ao longo de sua vida. Sendo assim, o 

homem (ser) não é um sujeito acabado, pronto. Ele vai se fazendo e refazendo ao longo 

da vida. 

Bloch ressalta que no início da vida não temos nada: “Movimento-me. Desde 

cedo na busca. Completamente ávido, gritando. Não se tem o que se quer” (BLOCH, 

2005, p.28). Sob essa ótica, o filme demonstra em um de seus diálogos que “a criação 

vem da frustração, da imperfeição e do anseio. Somente através do processo criativo 

que é que se cria a consciência das coisas”. 

O filme traz também a seguinte reflexão: uma metáfora estabelecida entre um 

automóvel e um barco, através de um diálogo, demonstrando que aquilo que me conduz 

ao longo do caminho é a extensão da minha personalidade, sendo uma “janela para 

mundo”. O “sonhar diuturnamente” é realizar essa viagem neste oceano, onde o mais 

importante não são as possibilidades que vida ofereceu, mas o manejo que se teve com 

elas, e com cada sonho. Essa ideia corrobora o pensamento de Bloch, de acordo com a 

afirmação de que “se alguém sonha, nunca fica parado no mesmo lugar. Move-se, quase 

que a seu bel prazer, do lugar ou condição em que se encontra naquele justo momento” 

(BLOCH, 2005, p.32). 

Em alguns diálogos do filme, nota-se que o existencialismo pode ter sido 

interpretado por seus personagens de forma equivocada, como uma teoria do desespero, 

do pessimismo exacerbado. As teorias modernas fragmentaram o indivíduo, fazendo-o 

não perceber a realidade em sua totalidade. Nesse sentido, há uma perda significativa, 

evidenciada nas palavras: “perdemos as virtudes verdadeiras de viver a vida 

apaixonadamente e a responsabilidade pelo o que se é”. Dessa forma, a escrita de Bloch 

comunga com a mensagem contida na película, à medida que surgem questionamentos 

como: Quem sou eu? De onde vim? Para onde vou? O que esperar? O que me espera? 

“Muitos se sentem confusos e nada mais. O chão balança, eles não sabem por que e nem 

de quê. Esse seu estado é de angústia. Tornando-se mais definido, é medo” (BLOCH, 

2005, p. 13). 

Porém, a filosofia da utopia de Bloch pretende identificar de que forma superar 

esse medo e transformá-lo em esperança. Isso ocorre quando conseguimos realizar a 

tendência objetiva, que se caracteriza por ser o que a realidade nos oferece de 

possibilidades concretas e com a vontade subjetiva. Esta pode ser traduzida como a 

capacidade de mobilização em busca de uma práxis transformadora da realidade em 
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busca de um mundo melhor.  

No filme, essas duas dimensões da utopia, a tendência objetiva e a intenção 

subjetiva, estão presentes e entrelaçadas, sugerindo que ambas fazem parte de um único 

processo de construção da realidade futura. Em uma das cenas, onde a personagem está 

num restaurante e ouve um discurso sobre a teoria da evolução da espécie humana e o 

que esperar para o futuro, temos um típico exemplo de tentativa de identificar uma 

tendência objetiva, uma possibilidade de transformação visível e aberta na própria 

realidade presente. Quanto à intenção subjetiva, são apresentados dois exemplos 

bastante típicos: o do jovem que, cansado de falar, decide tomar a atitude extrema de 

atear fogo em seu próprio corpo e em um outro rapaz que percorre a cidade de carro, 

exortando as pessoas a tomarem alguma atitude contra o sistema de opressão, o atual 

sistema capitalista.  

 

Conclusão 

 

Os sonhos de uma vida melhor fazem parte da experiência humana. Todos nós, 

em algum momento, nos pegamos pensando no futuro e, normalmente, essa imagem 

vem acompanhada do desejo de que aquilo que ainda está por vir seja melhor do que o 

passado e o presente. Ou seja, a experiência humana é permeada pela utopia e por este 

sonho que alimentamos, independente do nível ou da intensidade de sua presença.  

Neste artigo procuramos descrever e relacionar duas formas distintas e 

complementares de abordar o tema da utopia: uma filosófica, a partir da obra de Ernst 

Bloch, e outra estética, com o filme Waking Life, de Richard Linklater. Nestes dois 

enfoques o fio condutor é sempre o sonho, ou imaginação, que acompanha o 

pensamento voltado ao futuro, as projeções de uma realidade outra - e normalmente 

melhor - daquela que vivenciamos atualmente. 

Ao tratar dos sonhos, Bloch nos apresenta uma filosofia que desnuda e percorre 

todos os níveis dessa projeção, desde os anseios mais básicos do ser humano, movidos 

pela necessidade de saciar seus instintos mais elementares, até os sonhos que se tornam 

projetos concretos de ação e transformação da realidade. Neste caso, Bloch se detém 

naquilo que chama de sonhos diurnos, ou sonhos a olhos abertos, nos quais se 

fundamenta a construção destes projetos futuros. 

Estes conceitos apresentados pelo filósofo alemão encontram uma representação 

estética exemplar no filme de Richard Linklater. O próprio título, Waking Life (no Brasil 
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traduzido como Despertando Para a Vida) nos coloca no centro da reflexão de Bloch. 

Isso porque o filme, ao apresentar uma série de debates filosóficos, existenciais e 

políticos, nos remete à história de um indivíduo que busca um caminho a seguir, e o 

despertar de um sonho onde seja possível tornar realidade as intenções contidas nas 

análises da realidade.  

O filme se torna ainda mais coerente com a filosofia blochiana quando 

pensamos nos conceitos de tendência objetiva e intenção subjetiva, fundamentais para a 

passagem do sonho para a utopia concreta dentro do sistema filosófico de Bloch. Os 

diálogos parecem se alternar, ora expondo uma situação psicológica de vontade de agir, 

ora uma análise da realidade, que, combinadas, nos passam a ideia de ser possível agir 

para a transformação.  

Essa interação exemplar de filosofia e cinema pode (e deve) ser usada para 

expor as ideias, construir pensamento e diálogos entre ciência e arte. 

Percebe-se, portanto, a finitude do ser humano, vagando pelo mundo, 

continuamente dilacerado por situações problemáticas. Concomitante, o homem vai se 

construindo e reconstruindo a cada momento e circunstância proposta pela vida, 

situação latente tanto no filme quanto nos textos de Bloch. 

 

Submetido em janeiro de 2018.  
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Resumo: O presente artigo tem como objetivo investigar a proposta cinematográfica do diretor 

canadense em ascensão Denis Villeneuve, problematizando a sua abordagem fílmica e possível 

convergência filosófica no trabalho com temas de profundidade reflexiva em seus projetos mais 

recentes como Incendies (CAN-2010), Prisoners (CAN-2013), Enemy (CAN-2013), Arrival 

(CAN-2016) e Blade Runner 2049 (EUA-2017), sendo capazes de incursionar o espectador à 

experiência do filosofar a partir da construção do filme como uma forma de pensamento.   

 

Palavras Chaves: Denis Villeneuve, filosofia, filmes, cinema. 

  
 

Thinking About a possible philosophical proposal from the filmography of Denis 

Villeneuve 

 

 
Abstract: The present article aims to investigate the cinematographic proposal of the rising 

Canadian director Denis Villeneuve, problematizing his filmic approach and possible 

philosophical convergence in the work with themes of reflective depth in his most recent 

projects as Incendies (CAN-2010), Prisoners (CAN-2013), Enemy (CAN-2013), Arrival (CAN-

2016) and Blade Runner 2049 (USA-2017), being able to penetrate the viewer to the experience 

of philosophizing from the construction of the film as a way of thinking .  

 

Key words: Denis Villeneuve, philosophy, films, cinema. 

 

Introdução 

O cinema tem apresentado propostas interessantes nos últimos anos, de um 

cinema comercial, mas com uma abordagem filosófica em relação à condução da 

narrativa fílmica. Nesse sentido, muitos destes filmes chamam a atenção dos 

espectadores, por abordarem questões complexas envolvendo o pensamento e a 

realidade que o circunda. Dentro dessa ideia, insere-se o espectador numa reflexão mais 
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profunda sobre a problemática desenvolvida no filme, remetendo-se à filosofia. Muitos 

destes filmes constituem-se de certa potencialidade reflexiva ao conseguirem conduzir o 

espectador a filosofar a partir da narrativa, por meio da imagem-movimento. 

Eisenstein (2002), um dos grandes cineastas russos, já alertava que a construção 

da narrativa pela montagem é o elemento que dá sentido ao filme. Aliás, boa parte da 

tradição do cinema revolucionário soviético debruçou-se sobre a importância da 

montagem, como Kuleshov, Pudovkin e o próprio Eisenstein. É de conhecimento geral, 

que não basta apenas ter um bom roteiro e saber como conduzir as filmagens de forma a 

desenvolver a história: é na montagem que o filme toma forma, quando suas partes se 

unem e ganham sentido, problematizando e engendrando uma reflexão profunda sobre 

os processos que dizem respeito ao ser humano e à realidade. 

Porém, na atualidade, muitos outros elementos são importantes na construção de 

um projeto consistente do ponto de vista da crítica cinematográfica, como a fotografia, a 

trilha sonora e principalmente a interpretação das personagens. Dar uma profundidade 

filosófica ou abordar temas que envolvam uma reflexão profunda sobre questões 

relativas à realidade e ao ser humano tem sido difícil de se conduzir, uma vez que o 

cinema, desde sua origem, é visto como um negócio altamente lucrativo e os filmes 

mais cerebrais (filosofantes), geralmente não possuem apelo comercial. 

Desta forma, construir projetos que trazem uma abordagem mais filosófica passa 

a ser algo complexo. No entanto, viabilizar tais projetos com potencial comercial não é 

algo impossível, como se observa em alguns exemplos na história recente do cinema, 

incluindo Matrix (EUA-1999) dos irmãos Wachovski, Inception (A Origem- EUA, 

2010) de Christopher Nolan, e o mais recente e impactante Mother! (Mãe!-EUA-2017) 

de Darren Aronofsky. Na realidade, os filmes com potencial filosófico em sua 

abordagem são difíceis de se construir, pois, ou caracterizam-se como projetos 

independentes e circulam na periferia do cinema, ou tentam de certa forma desenvolver 

suas abordagens, sem perder de vista uma potencialidade comercial, o que obviamente 

interessa à indústria cinematográfica. 

Nos últimos anos o cineasta canadense Denis Villeneuve tem chamado a atenção 

da crítica especializada pela forma como tem conduzido alguns projetos de maneira 

consistente e competente, cuja narrativa apresenta uma certa complexidade ao abordar 

temas eminentemente filosóficos envolvendo a psique humana. Entretanto, são filmes 

com potencialidade comercial que caíram no gosto do grande público.   
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A ascensão de Villeneuve iniciou em 2001 com Maelstrom (Redemoinho – 

CAN, 2001), filme bastante premiado no Canadá, e enaltece sua competência com o 

filme Polytechnique (Politécnica, CAN, 2009), sobre o massacre na Escola Politécnica 

de Montreal. Porém é a partir de seus projetos ficcionais que Villeneuve passa a 

conquistar um lugar seleto dentre os promissores diretores da atualidade como em 

Incendies (Incêndios, CAN, 2010), Prisoners (Os suspeitos, CAN, 2013), Enemy (O 

homem duplicado, CAN, 2013), Arrival (A Chegada, CAN, 2016) e Blade Runner 2049 

(EUA-2017). 

Neste artigo abordaremos os principais filmes ficcionais de Denis Villeneuve, 

cuja intenção é investigar a possível potencialidade filosófica do projeto recente do 

diretor canadense. Villeneuve tem despertado o olhar especial da crítica de cinema 

mundial, ao dirigir filmes cerebrais com enredo complexo como em Enemy (CAN-

2013) e narrativas não lineares como Arrival (CAN-2016). Destacaremos a 

potencialidade filosófica destes filmes, à medida que se apresentam ao público como 

um verdadeiro convite ao pensamento e ao filosofar. 

 

 Parte 1- Incendies e Prisoners 

 

A história do cinema está repleta de filmes grandiosos e cerebrais. Chamamos de 

"filmes cerebrais" aqueles que possuem dentro de si a potencialidade de serem, de fato, 

filosóficos. Neste sentido, devemos inicialmente separar filmes que possuem temáticas 

filosóficas daqueles que são efetivamente filosóficos. Isto porque, embora possamos 

afirmar que na perspectiva do espectador qualquer filme possa ser filosófico- porque 

sempre há algo a ser problematizado-, são poucos os filmes capazes de conduzir 

substancialmente o espectador a filosofar a partir da imagem-movimento, 

caracterizando-os como um legítimo filme filosófico. 

Entende-se por filosofar o processo que conduz o indivíduo a uma reflexão 

profunda sobre um determinado problema dentro da sua realidade, originando uma 

espécie de estranhamento ao pensar sobre algo que foge do senso comum cotidiano e 

instaurando um certo deslocamento, ao termos nosso pensamento violentado por uma 

força externa a nós. Deleuze (2003) ao analisar o pensamento de Proust, afirma que 

pensar é ser violentado pelo signo, ou seja, por uma força fora do sujeito (dehors). No 

cinema, alguns filmes são capazes de produzir este efeito, a saber, de agirem como uma 

força externa a nós, sendo capazes de produzir um deslocamento que nos tira do pensar 
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cotidiano e nos conduz ao ato do filosofar.  

Os projetos fílmicos de Denis Villeneuve, tem apresentado interessantes 

abordagens filosóficas, sendo que, a cada filme, o diretor apresenta uma espécie de 

evolução positiva, caminhando para a construção de filmes cada vez mais cerebrais, 

como afirma Cabrera (2006), como "formas de pensamento" e por si só, filosóficos. 

 

A primeira vista, pode parecer assustador falar do cinema como uma forma 

de pensamento, assim como assustou o leitor de Heidegger ao inteirar-se que 

“a poesia pensa”. Mas o que é essencial na filosofia é o questionamento 

radical e o caráter hiperabrangente de suas considerações. Isto não é 

incompatível, ab initio, com uma apresentação imagética (por meio de 

imagens) de questões, e seria um preconceito pensar que existe uma 

incompatibilidade. (CABRERA, 2006, p. 17). 

 

Os filmes filosóficos são aqueles que são capazes de conduzir o espectador pela 

narrativa fílmica a filosofar, de produzir, como afirmamos outrora, uma força que 

impulsione à reflexão filosófica. Não abordaremos aqui os critérios específicos que 

constituem o filme filosófico, uma vez que o objetivo é explorar a possível 

convergência filosófica nos filmes de Villeneuve. No entanto, cabe fazermos uma 

observação sobre o filme filosófico inicialmente: Deleuze (2007) aponta que estes 

filmes, são "formas de pensamento", capazes de produzir uma espécie de "choque" no 

espectador. Este choque caracteriza-se como uma força (dehors) que emana do filme, 

imprimindo agressivamente a problemática filosófica do filme na mente do espectador. 

Sobre isto Deleuze (2007) nos diz o seguinte: 

 

O homem sabe pensar na medida em que tem a possibilidade de pensar, mas 

este possível não garante que sejamos capazes de pensar. É essa capacidade, 

essa potência e não a mera possibilidade lógica, que o cinema pretende nos 

dar comunicando o choque. Tudo se passa como se o cinema dissesse: 

comigo, com a imagem-movimento, vocês não podem escapar do choque que 

desperta o pensador que há em vocês. (DELEUZE, 2007, p. 190). 

 

Sobre a possibilidade do "choque" cinematográfico, podemos citar diretores 

clássicos como Vertov, Eisenstein, Felini, Gance, Kubrick, Kurosawa, e alguns cineastas 

contemporâneos como Terrence Mallick, Lars Von Trier e Michael Haneke, cujos 

projetos são de fato cerebrais, com a intencionalidade de provocar o choque no 

espectador, convidando-os a filosofar a partir das imagens.  

Como a maioria dos diretores, Villeneuve teve que demonstrar sua competência 

na direção e condução da narrativa antes de se destacar. Neste processo, dois filmes 
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foram expoentes para seu reconhecimento: Incendies (CAN-2010) e Prisoners (CAN-

2013). Com imbricamento bastante parecido, estes filmes detêm um tensionamento 

filosófico, cuja depuração e transformação para projetos mais cerebrais e filosóficos 

aparecem especificamente em Enemy (CAN-2013) e Arrival (CAN-2016). Para abordar 

este tensionamento e a incursão aventureira de Villeneuve, trabalharemos com seus dois 

primeiros projetos, Incendies (CAN-2010) e Prisoners (CAN-2013). Nestes, o diretor 

de fato demonstrou capacidade de dirigir e conduzir com competência a narrativa 

fílmica. 

Em Incendies (Incêndios, CAN, 2010), Villeneuve encara a difícil tarefa de 

mergulhar numa investigação existencial envolvendo uma questão muito delicada. A 

película inicia com a leitura de um testamento de Nawal Marwan (Lubna Azabal), mãe 

dos gêmeos Jeanne (Mélissa Désormeaux-Poulin) e Simon (Maxim Gaudette). Na 

escritura descobrem que possuem um pai e um irmão a quem devem, segundo a mãe 

falecida, entregar uma carta a cada um deles. Caso recusem a tarefa, a mãe não deverá 

ter uma lápide em sua sepultura, devendo ser enterrada nua e de bruços para a terra, uma 

vez que proferiu: "não deve haver lápide para quem não cumpre suas promessas". 

Apesar da resistência de Simon, Jeanne resolve encarar a tarefa e ir atrás dos parentes 

desconhecidos, iniciando uma busca pelo passado obscuro da mãe, Nawal Marwan.  

O filme traz uma emblemática questão existencial, na medida em que a 

imprecisão e a falta de informações, somada a angústia da busca e a ausência de paz de 

consciência, os dois irmãos mergulham no caos da existência. Segundo Sartre (1987), 

nada determina em nós uma essência prévia: nos construímos durante a vida através de 

nossas escolhas e de nossa liberdade, fazendo com que o futuro seja imprevisível e, de 

fato, angustiante. 

 

Com efeito, se a existência precede a essência, nada poderá jamais ser 

explicado por referência a uma natureza humana dada e definitiva, ou seja, 

não existe determinismo, o homem é livre, o homem é liberdade (SARTRE, 

1987, p. 9). 

 

No início do filme, quando Jeanne é apresentada a uma de suas turmas por seu 

mentor, onde ela ministraria aulas de matemática pura, o mesmo diz o seguinte: 

 

A matemática como vocês conhecem até agora tem por objetivo alcançar uma 

resposta rigorosa e definitiva a partir de problemas exatos e definitivos. Agora 

vocês entrarão em uma aventura completamente diferente. Serão discutidos os 

problemas insolúveis que vão sempre levar vocês a outros problemas igualmente 

insolúveis. (INCENDIES,  2010) 
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Desde as descobertas de Newton, a modernidade considerava a matemática com a 

única coisa certa e evidente, como observamos através dos pressupostos da filosofia 

cartesiana. O projeto da modernidade encontra seu ápice com o positivismo no século XIX, 

quando a ciência seria a chave para a solução dos problemas humanos e universais. No 

entanto, com a descoberta da matemática pura, ocorre uma incerteza e o paradigma moderno 

e positivista é superado: a matemática não é tão certa quanto parece e alguns problemas levam 

a outros, complexos e insolúveis. Isso fica evidente no itinerário da busca dos irmãos Jeanne e 

Simon. Quanto mais Jeanne descobre variáveis desconhecidas sobre o passado da mãe, mais 

angustiante torna-se sua busca, colocando que a existência é também algo desconhecido e 

incompreensível, como Sartre (1987) aponta. Da incerteza, advém a angústia determinada. 

Dentro dela o ser se perde na busca por um sentido, como afirma Heidegger (2006): 

 

Como a angústia já sempre determinada, de forma latente, o ser-no-mundo, 

este, enquanto ser que vem ao encontro na ocupação junto ao ‘mundo’, pode 

sentir temor. Temor é angústia imprópria, entregue a de-cadência do ‘mundo’ 

e, como tal, angústia nela mesma velada. (HEIDEGGER, 2006, p. 254). 

 

Jeanne descobre que a mãe foi presa política, que foi torturada e estuprada na 

prisão, que engravidou de seu torturador e deu luz a gêmeos. Parte do mistério sobre o 

pai estava resolvido, porém ainda restava saber sobre o irmão desconhecido. A questão é 

que as variáveis desconhecidas mudariam para sempre a vida dos dois irmãos. O futuro 

agora residia na dependência da investigação do passado. O presente se faz futuro à 

medida que os irmãos descobrem elementos que passam a mudar a forma como 

encaram a vida. 

Enquanto isso, Simon encontra o paradeiro do seu irmão, que está vivo e mora 

também no Canadá. Durante a trama, Simon acaba descobrindo que seu irmão é quem 

havia sido o torturador de sua mãe. O ciclo se fecha e na sequencia, Jeanne e Simon  

descobrem que este irmão, outrora desconhecido, é também o seu pai. A angústia é 

potencializada pelo horror diante da existência. Como afirma Heidegger (2006), nossa 

existência se dá no tempo e nela se desenrola. Nossa existência não é estática, mas 

acontece cronologicamente, e o que somos agora não é o mesmo que seremos daqui a 

dois segundos. Imersos no tempo, somos influenciados por essas mudanças que 

determinam o que somos por um tênue intervalo temporal.  

Esta matemática incerta da existência presente em Incendies (CAN-2010), traz 
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consigo a essência da problemática existencialista, em que somos "projeto de si 

mesmos", como afirma Sartre (1987). Neste filme, Villeneuve nos convida a filosofar a 

partir de um paradigma existencial, da incerteza do existir e da autenticidade do vir-a-

ser. Ao final do filme, o ciclo de amor e ódio parece ter se rompido. Nascidos do ódio, 

os irmãos recebem do tabelião uma última carta da mãe, uma mensagem de amor, que 

evidencia que a mudança é a marca da nossa existência. 

 

Meus amores, aonde começa a sua história? Em seu nascimento? Então ela começa 

no horror. No nascimento de seu pai? Então ela começa em uma grande história de 

amor. Eu digo que sua história começa com uma promessa, a da ruptura do 

sentimento de raiva. Graças a vocês, consegui finalmente mantê-la. O fio está 

rompido. E eu posso finalmente ter tempo de os embalar, de cantar baixinho uma 

canção de ninar para os consolar. Nada é mais belo do que estarmos juntos. Eu os 

amo. Sua mãe, Nawal. (INCENDIES, 2010) 

 

Após o sucesso de Incendies (Incêndios), em 2013, Villeneuve apresenta 

Prisoners (Os suspeitos), um suspense muito bem elaborado e extremamente bem 

recepcionado pela crítica especializada, com destaque para excelente atuação dos 

protagonistas interpretados por Hugh Jackman e Jake Gyllenhaal.  

O enredo aborda o drama do pai Keller Dover (Hugh Jackman) que, após o 

desaparecimento súbito de sua filha, entra em desespero e cogita a possibilidade dela ter 

sido sequestrada, violentada e morta. Frente ao caso, está o detetive de polícia Loki 

(jake Gyllenhall), que toma para si a tarefa de encontrar o paradeiro da filha de Dover, 

envolvendo-se emocionalmente no caso.  

Sem saber o paradeiro de sua filha e diante da ausência de notícias, Dover 

resolve agir como uma espécie de justiceiro, investigando o caso por conta própria e 

tomando atitudes desesperadas diante dos suspeitos do sequestro de sua filha. O pavor, a 

dúvida e o desespero desenham em Dover um personagem torturador, obstinado e, por 

si só, um criminoso, que passa a ser alvo da investigação de Loki. Porém, Dover 

experimenta aquilo que Sartre (1987) tão bem mencionou: nossas escolhas não 

produzem impacto somente sobre aquilo que somos. Antes disso, tudo o que está a 

nossa volta se altera. Nossa liberdade não é condicionada à de outros, mas somos 

mutuamente influenciados: 

 

Sem dúvida, a liberdade enquanto definição do homem, não depende de 

outrem, mas, logo que existe um engajamento, sou forçado a querer, 

simultaneamente, a minha liberdade e a dos outros, não posso ter objetivo a 

minha liberdade a não ser que meu objetivo seja também a liberdade dos 

outros (SARTRE, 1987, p. 199). 

 



Revista do NESEF Filosofia e Ensino. Educação Filosófica no contexto das políticas púbicas 

educacionais  

 
 

78 
 

O que faz de Prisoners um filme impactante do ponto de vista filosófico é a 

forma como a narrativa explora o drama existencialista vivido por Dover e a 

potencialidade reativa humana diante de fatos inesperados, revelando o homem como 

alguém potencialmente livre. O roteiro, muito bem escrito por Aaron Guzikowski, 

envolve o espectador numa trama sentimental complexa, onde o “mocinho” torna-se o 

“vilão”, que, invertendo os papéis, exigemv do espectador um juízo moral sobre o 

problema vivido pelas personagens. O roteiro cria um ambiente claustrofóbico, fazendo 

do espectador um prisioneiro dos eventos vivenciados no filme, elemento que nos 

chama a atenção pelo título original Prisoners – “prisioneiros”. 

 

O existencialismo afirma que o covarde se faz covarde que o herói se faz 

herói; existe sempre, para o covarde, uma possibilidade de não mais ser 

covarde, e, para o herói, de deixar de o ser (Sartre, 1987, p. 14). 

 

No entanto, as personagens também se tornam prisioneiras quando se percebe 

que os eventos mergulham numa espécie de trama emocional, onde os limites do que é 

certo e errado passam a ser questionados. Dessa forma, estabelece-se novas fronteiras e 

possibilidades a partir do julgamento das personagens envolvidas na história, gerando 

um dilema ético. O interessante é como as escolhas realizadas por Dover, que ilustram a 

potencialidade dele como um ser livre, configuram uma verdadeira prisão, uma vez que 

contrariam os seus princípios mais elevados da moralidade cristã. Isso pode ser visto 

quando Dover, pouco antes de torturar um suspeito do sequestro de sua filha (Paul 

Dano), reza pedindo perdão a Deus pelo que vai fazer. Segundo Sartre (1987), a 

existência ou não de Deus não tem quaisquer consequencia sobre nossa existência, uma 

vez que nossa liberdade resulta de nossas escolhas. Essa ideia transmite uma 

contradição quando relacionada à atitude de Dover e sua crença. Somos responsáveis 

pelo que fazemos e pelo que escolhemos. 

 

O existencialismo não é tanto um ateísmo no sentido em que se esforçaria por 

demonstrar que Deus não existe. Ele declara, mais exatamente: mesmo que 

Deus existisse, nada mudaria, eis nosso ponto de vista. Não que acreditamos 

que Deus exista, mas pensamos que o problema não é de sua existência, é 

preciso que o homem se reencontre e se convença de que nada pode salvá-lo 

dele próprio, nem mesmo uma prova válida da existência de Deus (SARTRE, 

1987, p. 22). 

 

Dover (Hugh Jackman) e Loki (Jake Gyllemhall) se envolvem no problema do 

sequestro de formas distintas: enquanto Loki tenta manter a linha, Dover, o pai, toma 
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atitudes desesperadas, renunciando inclusive a princípios de suas crenças. Isso fica 

evidente na cena em que Dover tortura um jovem suspeito do sequestro (Paul Dano), 

que não passa de uma vítima. Observa-se, neste contexto, uma inversão de valores, pois 

enquanto o detetive Loki (uma referência ao deus pagão da mitologia nórdica) 

representa o centrismo moral do filme, Dover o cristão devoto, rompe paradigmas ao 

assumir o lado mais obscuro de sua própria natureza. Não é o sentimentalismo de Dover 

que se coloca como uma solução para o problema, mas sim a paciência e racionalidade 

de Loki. O filme também coloca em oposição as duas variantes da natureza humana: 

razão e emoção. Entretanto, percebe-se na narrativa, que a ausência de controle de 

Dover levam-no para um caminho perigoso, enquanto Loki, ainda que envolvido 

emocionalmente pela história, consegue distanciar-se do problema, analisando-o e 

pensando-o de forma mais racional. Uma emoção é uma transformação do mundo que 

nos impele a agir.  

 

Quando os caminhos traçados se tornam demasiado difíceis ou quando não 

vemos caminho algum, verificamos que não podemos continuar num mundo 

tão urgente e tão difícil. Todas as vias são barradas e, apesar disso, é preciso 

agir. (SARTRE, 1994, p. 55). 

 

Neste projeto Villeneuve conseguiu demonstrar, assim como em Incendies 

(Incêndios) em 2010, o seu talento na condução de narrativas complexas, que trabalham 

não somente no sentido de explorar as emoções dos personagens, mas também de 

problematizar questões relativas à sociabilidade e aos limites da natureza humana. O 

nível de complexidade de trabalho com a narrativa, atinge o status de filosófico nos seus 

dois projetos seguintes: Enemy (O homem duplicado), de 2013, e Arrival (A chegada), 

de 2016, que analisaremos a seguir. 

 

Parte 2 - Enemy e Arrival 

 

Se é possível distinguir um filme que possui conotação filosófica a partir de seu 

tema, daqueles que são apenas formas de pensamento, Villeneuve deu esse salto ainda 

em 2013, mesmo ano em que lançou Prisioners, ao ter adaptado a obra de José 

Saramago “O homem duplicado”. Dessa vez temos um filme no qual a reflexão depende 

de uma participação mais ativa do espectador, cabendo a este a interpretação acerca do 

fluxo narrativo, como já está proposto na epígrafe do filme (e também do livro): “o caos 

é uma ordem a ser decifrada”. Essa participação do sujeito na construção da experiência 
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fílmica é uma condição importante para aquilo que Julio Cabrera (2006) chamou de 

logopatia: 

A racionalidade logopática do cinema muda a estrutura habitualmente aceita do 

saber, enquanto definido apenas lógica ou intelectualmente. Saber algo, do ponto 

de vista logopático, não consiste somente em ter “informações”, mas também em 

estar aberto a certo tipo de experiência e em aceitar deixar-se afetar por uma 

coisa de dentro dela mesma, em uma experiência vivida (CABRERA, 2006, 

p.21). 

A princípio, Enemy parece ser um filme sobre um professor universitário 

(Adam) vivido por Jake Gyllenhaall, que se demonstra constantemente cansado e 

apático. Um dia, o professor Adam decide assistir a um filme indicado por um colega e 

se espanta ao perceber que o coadjuvante é idêntico a ele. Em um filme qualquer, essa 

premissa seria desenvolvida através do suspense em descobrir a natureza do duplo de 

Adam, se é um sósia, um clone, um irmão gêmeo que ele desconhece ou algo do tipo. 

Porém, o roteiro de Javier Gullón rapidamente nos faz conhecer esse duplo, um 

aspirante a ator chamado Anthony que está em constante atrito com a esposa, grávida de 

seis meses e desconfiada da fidelidade do marido. O que mais importa aqui para o 

roteiro não é explicar o mistério entre os dois homens idênticos, mas sim criar uma teia 

de simbolismos para forçar o espectador a cumprir a proposta da epígrafe do filme: 

organizar o caos. 

Entre esses simbolismos o mais importante é o da “aranha”, que aparece 

simbolicamente em diversos momentos do longa-metragem. Evidentemente ela está 

relacionada com o universo feminino das personagens centrais. Em uma primeira 

análise somos levados a crer que a aranha está relacionada principalmente com a 

infidelidade de Anthony, o demônio interior que o atormenta. Mas, se ela é o nêmesis de 

Anthony, porque Adam também a vê no final do filme? Aqui é possível perceber que a 

obra consegue criar um espectro visual que representa a própria estrutura do roteiro: ao 

longo do filme vemos diversos padrões que remetem a teias, desde cabos de energia na 

cidade até uma vidraça trincada de um carro. No entanto, é instigante perceber que a 

aparente confusão causada pelo filme se deve a estrutura do roteiro. Ao mentalizar cada 

cena separadamente, poderíamos imaginar que cada uma delas é um nó em uma 

extremidade de uma teia. Dessa forma os padrões nos levam a um nó central, o que 

seria a ideia chave para organizar o caos da narrativa: Adam e Anthony são a mesma 

pessoa.  
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Segundo Cabrera (2006) os filmes filosóficos são capazes de produzir conceitos-

imagem, ou seja, reflexões não necessariamente apresentadas por meio da linguagem 

ordinária, mas por uma linguagem imagética que se constrói com a temporalidade 

intrínseca ao filme. Sobre o processo de significação o autor esclarece a questão do 

subjetivismo interpretativo. 

Os conceitos-imagem podem ser desenvolvidos no nível literal do que está sendo 

mostrado nas imagens (por exemplo, a intolerância no filme homônimo de 

Griffith, em que são apresentadas, literalmente, em cenas de intolerância), mas 

também podem ser desenvolvidos em um nível ultra-abstrato (CABRERA, 2006, 

p.25). 

 Essa é uma característica de Enemy “O homem duplicado” que está presente em 

muitos dos filmes considerados “cerebrais”: não há uma única interpretação válida. A 

cena em que vemos Adam e Anthony (Jake Gyllenhaall) se encontrando pela primeira 

vez pode ser interpretada tanto literalmente quanto figurativamente, ou seja, aquele 

encontro pode simbolizar o choque entre o passado e o presente do personagem, ou 

entre suas personalidades dissuadas. Enemy, portanto, marca definitivamente uma 

guinada na filmografia recente de Villeneuve promovendo a incursão dos seus filmes a 

um universo mais filosofante.  

Em 2016, Villeneuve alcançou o seu auge até então
24

. Junto com o roteirista Eric 

Heisserer adaptou o conto de Ted Chiag “The Story of Your Life” no longa de ficção-

científica Arrival (A Chegada - EUA-2016) que conta com a atuação dos atores Amy 

Adams, Jeremy Renner e Forest Whitaker. Neste longa, Villeneuve volta a investir em 

uma narrativa que força o espectador a confrontar o seu pensamento com as questões 

colocadas pelo filme. No entanto, é interessante como o diretor aborda aqui uma 

reflexão instigada pelos elementos da trama em si e pela própria linguagem do filme, o 

qual evoca o problema por ele levantado, seja pela estrutura do roteiro em si ou pela 

natureza da montagem. 

O poder reprodutivo e produtivo da imagem em movimento marca o caráter 

emergente do cinema e também o distingue, algo só possível graças a fotografia 

em movimento. O que marca a diferença são a temporalidade e a espacialidade 

particulares do cinema, sua capacidade quase infinita de montagem e 

remontagem, de inversão e de recolocação de elementos, a estrutura de seus 

cortes etc. (CABRERA, 2006, p. 29). 

                                                 
24

 Em 2015 Villeneuve viria a dirigir o thriller de ação “Sicário” no qual a protagonista vivida por Emily 

Blunt é uma agente do FBI que fica encarregada pela operação de captura de um chefe de tráfico de 

drogas em um cartel mexicano. Não vemos em Sicário um apelo de fato filosófico, entretanto é um filme 

competente em retratar situações de tensão psicológica extremas. (N.do A) 
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O roteiro de Heisserer acompanha duas tramas em paralelo. Logo no início do 

filme vemos uma montagem de cenas que acompanham a personagem Louise (Adams) 

e seu relacionamento com a filha, desde o nascimento até a sua morte prematura, ainda 

na adolescência. Depois somos reapresentados a Louise em seu ambiente de trabalho, 

uma universidade onde leciona linguística, e assistimos à chegada de uma dúzia de 

naves extraterrestres na Terra, as quais se posicionam ao redor do planeta inteiro. Daí 

em diante Louise é contatada pelo governo para tentar decifrar a linguagem utilizada 

pelos visitantes alienígenas. Conforme Louise consegue estabelecer uma comunicação 

com os seres extraterrestres, através da escrita, ela passa também a ser constantemente 

atormentada por recordações de sua filha. A pressão dos seus superiores para que ela 

consiga descobrir o objetivo dos visitantes e as lembranças traumáticas da filha 

colocam-na em um crescente estresse emocional que passa a ser conflito da narrativa.  

A ambição do filme de Villleneuve é rapidamente percebida pela sua estética, 

que em diversos momentos chega a lembrar o clássico de Kubrick “2001: uma odisséia 

no espaço” (EUA-1968), seja pelos planos que centralizam a protagonista dentro 

enquadramento, ou pela direção de arte, que opta por um minimalismo na representação 

das naves dos extraterrestres, divergindo da maior parte das produções atuais do gênero. 

Aliás, as opções estéticas do filme são fundamentais para manter a sensação “motor” do 

conflito da narrativa: o mistério. Nesse sentido, a música composta por Jóhan 

Jóhannnsson se mostra eficiente, criando uma atmosfera que ajuda a compor as 

sensações de fascínio e medo das personagens. Esse efeito foi conseguido através da 

sobreposição de diversas faixas sonoras em velocidades diferentes, que, aliado a 

vocalizações humanas bastante incomuns, acabou gerando um efeito perturbador no 

ouvinte.  

Não apenas a trilha sonora, mas também o desenho de som de Arrival (A 

Chegada) são precisos, tanto ao criar os ruídos e sons produzidos pelos alienígenas, 

quanto ao ressaltar detalhes da atuação de Amy Adams, naquilo que é um fator 

fundamental em qualquer filme: o princípio de identificação. 

No cinema, o que fundamenta a possibilidade da identificação secundária, 

diegética, a identificação com o representado, por exemplo, com o personagem – 

no caso de um filme de ficção – é, em primeiro lugar, a capacidade do espectador 

de identificar-se com o sujeito da visão, com o olho da câmera que viu antes 

dele, capacidade de identificação sem a qual o filme nada seria senão uma 

sucessão de sombras, de formas e de cores, literalmente “não identificáveis” em 
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uma tela. (AUMONT, 2014, p.259) 

 Ciente de que o resultado que se almeja produzir no espectador depende da sua 

identificação com o drama da personagem, Villeneuve e seu diretor de fotografia 

Bradford Young, posicionam constantemente o eixo da câmera na altura dos olhos da 

personagem, ou mesmo utilizam o recurso de câmera subjetiva para que, em 

determinados momentos do filme, possamos enxergar as coisas da mesma maneira que 

a protagonista. Esses recursos, tanto sonoros quanto visuais, ficam bastante evidentes na 

cena na qual Louise tem seu primeiro contato com a “concha” e os seres que vieram 

nela, onde a imagem observada pelo espectador corresponde àquela vista pela 

personagem da cena, e o som é representado pela sua respiração ofegante de dentro da 

roupa de proteção que a personagem está usando. 

 Nessa cena outro recurso é utilizado pela fotografia para ilustrar o conceito de 

múltiplas dimensões espaciais na “concha”. Enquanto vemos os protagonistas entrarem 

dentro dela pela primeira vez, a cada corte de plano o próximo é montado espacialmente 

invertido em relação ao anterior, o que gera a sensação de que naquele lugar não existe 

“em cima” ou “embaixo”. O efeito é reforçado pela utilização do famoso “efeito 

vertigo” criado por Hitchcock no seu filme homônimo. Assim que as personagens pisam 

na concha, a profundidade de campo é deformada com a câmera, fazendo um 

movimento de zoom contrário a movimentação da própria câmera.   

 Do ponto de vista conceitual, Arrival (A Chegada) levanta um curioso problema 

entre linguagem e pensamento. A personagem de Louise rapidamente estabelece um 

código de comunicação com os seres visitantes através de símbolos, que eles passam a 

projetar em uma tela que os separa dos terráqueos. Ao perceber que a criação desses 

símbolos parece conter diversos aspectos de pensamento simultâneos, Louise entende 

que eles não configuram palavras específicas ou ideais simples, mas mensagem inteiras 

dentro de cada símbolo. Além disso, os símbolos são circulares e surgem de dentro dos 

tentáculos dos alienígenas, do exterior para a borda do círculo, o que dificulta 

determinar o início e o fim da frase. O filme chega a mencionar a chamada hipótese de 

Sapir-Whorf para descrever o motivo dos visitantes se comunicarem dessa forma. Essa 

hipótese estabelece que a linguagem determina as formas de pensamento do indivíduo 

ou cultura:  

O nome de Benjamin Lee Whorf está associado a uma teoria da relatividade 

linguística que é conhecida por vários títulos – “a hipótese Sapir-Whorf”, “a 
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hipótese Whorf”, “a hipótese Whorf-Lee”. A relatividade cultural simples afirma 

que todo ser humano nasce em um meio cultural que determina quais elementos 

do mundo serão importantes para o indivíduo por meio de seus métodos de 

educação infantil e de reforço cultural. O acréscimo particular de Whorf a esse 

princípio da relatividade cultural foi sua afirmação da primazia da língua nesse 

processo de seleção (MACHADO, 2015, p. 44) 

 E novamente Villeneuve demonstra a sua perícia com a linguagem 

cinematográfica, ao utilizar a própria estrutura do roteiro e da montagem, para ilustrar a 

conclusão à qual Louise chega: os visitantes possuem uma percepção do tempo circular 

e por isso sua linguagem assume essa forma. O filme por sua vez, aposta na convenção 

do efeito Kuleshov
25

 para surpreender o espectador: logo após a cena de introdução na 

qual acompanhamos o nascimento e morte da filha de Louise, nós a encontramos indo 

para a faculdade onde ministra suas aulas. Devido a sequência anterior, somos levados a 

projetar no semblante de Louise a recuperação do luto pela sua filha. Porém, por volta 

do terceiro ato, descobrimos que aquela cena não é uma lembrança, mas algo que ainda 

vai acontecer. Somente depois da chegada das conchas é que Louise viria a ter sua filha. 

Nesta inversão de cena, a montagem atinge dois efeitos: confere a própria narrativa o 

caráter circular do pensamento dos visitantes e aumenta no espectador a conexão 

emocional com Louise, potencializando o seu conflito numa clara demonstração de 

como a logopatia opera: 

Os conceitos-imagem do cinema, por meio desta experiência instauradora e 

plena, procuram produzir em alguém (um alguém sempre muito indefinido) um 

impacto emocional que, ao mesmo tempo, diga algo a respeito do mundo, do ser 

humano, da natureza etc. E que tenha um valor cognitivo, persuasivo e 

argumentativo através de seu componente emocional (CABRERA, 2006, p.22).   

 Logo após ter feito esta sua primeira incursão na ficção científica, Villeneuve se 

viu diante de um projeto ainda mais desafiador: rodar uma sequência para o clássico 

Blade Runner – Caçador de Andróides (EUA-1982). Este foi dirigido por Ridley Scott, 

que aparece como produtor executivo na sequência de Villeneuve: Blade Runner 2049 

(EUA-217). Mesmo sendo o projeto de maior custo e responsabilidade que Villeneuve 

já enfrentara, o diretor aceitou a proposta, dirigindo um filme que consegue homenagear 

o clima noir e futurista. Além de trazer novos personagens, Villeneuve reinventa aquela 

distopia que intercala a problemática emblemática que envolve ética e tecnologia, algo 

                                                 
25

 Técnica de edição criada pelo cineasta russo Lev Kuleshov (1899-1970), onde o corte e a montagem 

determinam o significado de uma sequência de cenas filmadas, que passa a depender da interpretação 

subjetiva do espectador, já que as cenas ou imagens isoladas não possuem sentido algum.    
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bastante comum à geração “Black Mirror”
26

.  

 A experiência fílmica aqui é muito mais densa do que em seus trabalhos 

anteriores e o diretor não demonstra pressa em realizar cortes, nos permitindo 

acompanhar cuidadosamente a investigação da personagem “K” (Ryan Gosling). Esta 

personagem aparece como o novo caçador de andróides, uma referência à personagem 

Rick Deckard (Harisson Ford), representado como caçador de andróides do primeiro 

filme, de 1982.  Blade Runner (EUA-1982), trazia às telas um problema intrigante: num 

futuro distópico, a empresa Tyrell Corporation tentava caçar andróides que haviam 

desenvolvido “consciência”, os chamados “replicantes”, originados devido a um erro de 

programação. Para tanto, a Tyrell utilizava-se de “blade runners”, caçadores 

implacáveis que tinham como objetivo “aposentar” os replicantes. O grande desafio 

para os caçadores era conseguir identificar os replicantes e diferenciá-los dos humanos, 

já que aqueles detinham consciência e assemelhavam-se aos humanos, A questão, 

comum hoje à Filosofia da Mente e tão amplamente discutida a partir do famoso Teste 

de Turing, ganha contornos angustiantes quando surge o dilema acerca do próprio 

caçador de replicantes, Rick Deckard (Harisson Ford): humano ou andróide?  

Já a sequência dirigida por Villeneuve – Blade Runner 2049 (EUA-2017) inova, 

pois foge da receita original do primeiro filme, (algo que o roteiro não nos respondeu 

em Blade Runner – O caçador de Andróides). Se no primeiro longa tínhamos dúvidas 

quanto a humanidade de Deckard, no segundo filme esta dúvida é resolvida sobre a 

identidade do personagem principal “K” (Ryan Gosling). “K” é de fato um androide, 

porém, de forma magistral, o roteiro de Hampton Fancher e Michael Green não foca 

objetivamente neste problema, mas sobre o que faz de nós verdadeiramente humanos. 

Em uma das cenas do filme, “K”, enquanto procede em sua investigação sobre os 

replicantes remanescentes, hesita sobre uma de suas memórias, não sabendo determinar 

se estas seriam realmente dele ou se teriam sido implantadas, enquanto replicante. Eis 

que conclui que isso não importava, pois elas haviam sido “reais” para ele, o que nos 

eleva a um outro patamar sobre a reflexão daquilo que faz de nós humanos: não a 

legitimidade dos fatos vividos, mas a certeza de que os vivenciamos internamente ou 

subjetivamente, assumindo certo valor para nós. Essa ideia resolveria também o próprio 

                                                 
26

 Black Mirror é uma série de ficção científica britânica criada por Charlie Brooker para a TV, exibida 

atualmente pela empresa NETFLIX. A série brinca com um futuro distópico, onde evidencia a dificuldade 

do ser humano de relacionar-se com a tecnologia onde os limites éticos são ultrapassados, provocando um 

mal-estar na civilização.  
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argumento proposto por Searle, do quarto chinês, uma vez que, se uma máquina 

conseguisse decifrar o sentido de uma mensagem (sentido que o ser humano a toma), 

poderia de fato pensar como humano.  

Embora o argumento do quarto chinês de Searle, demonstre uma impossibilidade 

da máquina pensar como ser humano, pois age através de uma programação incapaz de 

pensar sobre o sentido da informação, fica claro que a imaginação dos roteiristas de 

Blade Runner fornece uma resposta criativa a esta questão filosófica.  Interessante que, 

a questão filosófica central proposta por Blade Runner 2049 e sua aparente resposta à 

questão, evoca um problema clássico da história da filosofia e sua solução igualmente 

emblemática: o cogito cartesiano.  

E enfim, considerando que todos os mesmos pensamentos que temos quando 

despertos nos que podem também ocorrer quando dormimos, sem que haja 

nenhum, nesse caso, que seja verdadeiro, resolvi fazer de conta que todas as 

coisas que até então haviam entrado no meu espírito não eram mais verdadeiras 

que as ilusões de meus sonhos. Mas, logo em seguida, adverti que, enquanto eu 

queria assim pensar, que tudo era falso, cumpria necessariamente que eu, que 

pensava, fosse alguma coisa. E, notando que esta verdade: eu penso, logo existo, 

era tão firme e tão certa que todas as mais extravagantes suposições dos céticos 

não seriam capazes de a abalar, julguei que podia aceitá-la, sem escrúpulo, como 

o primeiro princípio da filosofia que procurava (DESCARTES, 1996, p.92). 

A partir do cogito cartesiano percebemos que o “real” se deu pela vivência 

subjetiva, afinal, segundo Descartes, não importa a veracidade do “conteúdo sobre o que 

se pensa”, mas sim de que há uma verdade implícita e incontestável, a saber, de que se 

“está pensando algo e se tem consciência disso”, não importa o que seja pensado. É esta 

a conclusão da personagem “K”, que, independente de ser ou não um andróide, sentia-

se humano, pois sua consciência e subjetividade lhe proporcionaram a sensação do real 

vivido, mesmo tendo sido memórias que lhe foram implantadas pela Tyrell Corporation. 

Interessante a forma como os roteiristas criaram este desfecho, pois se Blade Runner 

(EUA-1982) levantava esta problemática sobre o que poderia diferenciar um robô de 

um humano, a resposta foi servida “de bandeja” na sequência Blade Runner 2049 

(EUA-2017). 

O roteiro do filme consegue ampliar ainda mais essa discussão, já presente no 

filme anterior, e torná-la ainda mais interessante, já que em determinado momento, um 

personagem ciente de que é um andróide e de que suas memórias são fabricadas e 

implantadas artificialmente, começa a se questionar se isso diminui o fato de estar 

existindo. A força narrativa de Blade Runner 2049 está em transportar a constatação do 
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cogito cartesiano para condições de vida mais miseráveis do que a humana o que nos 

leva a um interessante exercício de empatia, movido por lógos e páthos, fazendo de 

Villeneuve um habilidoso diretor ao trabalhar e propor reflexões filosóficas 

emblemáticas e de difícil compreensão ao espectador.  

Considerações finais 

Embora sua carreira ainda esteja em ascensão, Dennis Villeneuve é um cineasta 

que tem contribuído através de suas obras para o debate acerca de um cinema 

possivelmente filosófico ou filosofante, de forma até mesmo ambivalente, ao trabalhar 

não somente dentro da perspectiva do cinema autoral, onde o diretor é também 

roteirista, mas na adaptação de algumas narrativas como é o caso de Blade Runner 

2049, originalmente concebido por Ridley Scott. Em seus filmes é possível encontrar 

pelo menos dois modos através dos quais a filosofia pode se conectar ao cinema.  

Conforme Reina (2016), uma dessas vias é a de ilustração, na qual um conceito 

ou um problema filosófico por ser explicitado pela trama, como as questões existenciais 

presentes em Os Suspeitos (Prisoners-2013), Incêndios (Incendies-2010) e Blade 

Runner 2049 (EUA-2017). A outra via é a da produção de pensamento 

(problematização) a partir do “enfrentamento” do filme, como a tentativa subjetiva em 

organizar a narrativa, no caso de Enemy (O Homem Duplicado-2013), e a diligência em 

interpretar os símbolos que remetem ao conflito emocional do personagem.  

Ainda, faz-se possível um meio termo entre essas vias, como em Arrival (A 

Chegada-2016), filme no qual a reflexão filosófica parte não apenas da trama em si 

como também é explicitada pela montagem semântica do filme. O próximo trabalho que 

veremos do jovem cineasta canadense será a adaptação da obra Duna de Frank Hebert. 

Este é um projeto ainda mais sublime, já que será a segunda tentativa de conceber um 

filme que acabou se tornando lendário devido a sua inconclusão por Alejandro 

Jodorowsky, que, aliás, é outro cineasta merecedor de uma reflexão mais detalhada 

envolvendo sua filmografia.  

De fato, há muita competência e arrojo nos projetos assumidos por Villeneuve, 

contradizendo um elemento mítico que reside na ideia de que bons filmes são 

totalmente autorais, pois Villeneuve, em suas adaptações, consegue executar um projeto 

com exímio talento. Se por um lado a competência de Villeneuve é uma realidade, 

teremos de esperar para ver se ela não é de fato momentânea e se a proposta de 

abordagem filosófica de cinema de Villeneuve irá ter um efeito duradouro em sua 
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carreira ou sucumbirá com o tempo diante de projetos mais audaciosos e/ou comerciais.   

 

Submetido em janeiro de 2018.  

Aprovado em abril de 2018. 
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SEÇÃO II- INFORMATIVO DO NESEF 

 

Desmonte da Ciência e da Pesquisa no Brasil 

                                   Lafaiete Neves
27

 

 

As universidades públicas brasileiras, o Sistema Nacional de Pós-graduação em 

nível de mestrado e doutorado, estão diante do maior ataque da sua história pelo 

Governo Temer, que aplicando o congelamento de investimentos por 20 anos, pode 

deixar milhares de professores e estudantes no Brasil e no exterior sem bolsas de 

estudos, desmontando assim a pesquisa básica e aplicada e destruindo a ciência 

brasileira. 

O sistema atual de pós-graduação deu um salto extraordinário em meados da 

década de 1980, no Governo Sarney. Em 1987 eclodiu a maior greve nas Instituições 

Federais de Ensino Superior (IFES), que durou 45 dias. Como resultado desse conflito 

os professores conquistaram o atual Plano de Carreira Docente baseado no mérito 

acadêmico, que exigia para ingressar na carreira como professor assistente o título de 

mestre e para professor adjunto o título de doutor. Conseguiram a isonomia jurídica com 

o fim das Fundações, transformando todas em autarquias, acabando assim com o regime 

celetista. Para viabilizar o plano de carreira docente era necessário obter a titulação e 

raras universidades públicas fora do eixo Rio de Janeiro, São Paulo, Minas Gerais e o 

Rio Grande do Sul, tinham cursos de pós-graduação stricto sensu (mestrado e 

doutorado). Tal situação inviabilizaria as conquistas do movimento docente naquela 

greve. 

A estratégia do movimento docente liderado pelo ANDES/SN, que comandou 

todas as greves desde o início dos anos de 1980, em defesa da universidade pública, foi 

articular uma ação nacional estimulando os docentes a criarem cursos de pós-

graduação stricto sensu nas IFES, jogando para a CAPES a aprovação e financiamento 

dos cursos. A estratégia teve êxito total, em pouco tempo as IFES expandiram e 

continuam expandindo os cursos de mestrado, doutorado e pós-doutorado. 

Para se ter uma ideia da situação na época, a UFPR só tinha sete cursos de pós-

                                                 
27
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graduação stricto sensu, na Bioquímica, História, Solos, Engenharia Florestal e Letras, 

Genética, Zoologia, hoje tem 87 programas. 

Nessa época sucedendo o Reitor Riad Salamuni, estava o Reitor Prof. Carlos 

Alberto Faraco, ambos eleitos diretamente pela comunidade acadêmica. O Prof. Faraco 

atuou na expansão do pós-graduação, diante da dura realidade dos professores da 

UFPR, cuja maioria absoluta não tinha titulação. Os professores eram obrigados a 

cursarem pós-graduação no exterior, em SP, RS e RJ, viajando de ônibus. Era um 

quadro muito difícil pois a Capes oferecia poucas bolsas, a universidade não podia 

dispensar das atividades acadêmicas por não ter recursos para contratar professores 

substitutos. Os professores que saíam para a pós-graduação gastavam do seu salário e 

tinham que arcar com toda a carga didática, que era pesada. 

A realidade da UFPR foi mudando rapidamente. Em 1987, quando eu era Chefe 

do Departamento de Economia, com o apoio do Prof. Faraco conseguimos aprovar o 

primeiro Curso de Mestrado em Desenvolvimento Econômico, no Setor de Ciências 

Sociais Aplicadas, sendo acompanhado depois pelo Curso de Administração e Ciências 

Contábeis. Para montar tais cursos, foi necessário buscar professores em vários cursos 

da universidade, pois tínhamos muito poucos doutores. Assim fez a maioria das 

universidades brasileiras, jogando sobre a CAPES a responsabilidade de aprová-los para 

que a Carreira Docente fosse implantada, fazendo assim avançar a pesquisa e a 

produção científica.  

Foi nessa luta que o Brasil se tornou o 2º Sistema de Pós-graduação implantado 

fora do 1º. Mundo, tendo a Índia conquistado o 1º. Lugar. Foi assim que o Brasil se 

projetou internacionalmente na ciência e na pesquisa nas várias áreas, obtendo 

autonomia no setor energético, energia elétrica e petróleo, telecomunicações, na energia 

nuclear com a centrifugação do urânio, na aviação comercial com a Embraer, na 

agricultura com a Embrapa e pesquisas na área agronômica das IFES, na área da 

construção pesada com grandes obras de estradas, pontes e hidroelétricas, saúde com a 

produção de remédios, rompendo com o monopólio da indústria farmacêutica mundial, 

deu um salto espetacular na cura das doenças tropicais, na cura do câncer e tantas outras 

doenças. 

Engana-se quem imagina que as medidas do Governo Temer de congelamento 

dos investimentos públicos são por falta de recursos, pois esses sobram para dar 

benefícios fiscais à indústria e ao agronegócio, para a exportação de produtos agrícolas, 

para o pagamento de juros aos bancos que consomem 47% do orçamento nacional. O 
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que está por trás de tais cortes é o desmonte da ciência e da pesquisa nas IFES, 

responsáveis por 95% da produção científica no país, da indústria nacional e das 

estatais. 

Embraer já foi comprada pela Boeing, as petroleiras já compraram o petróleo do 

pré-sal, a maior empresa brasileira de energia elétrica foi para leilão, a Embratel já foi, o 

capital estrangeiro já está adquirindo as empresas educacionais no país e assim estão 

leiloando o Brasil, só faltando o Banco do Brasil e a Caixa Econômica Federal e a 

Petrobrás, que, com a desvalorização que sofreu com a operação lava-jato, está pronta 

para ser leiloada a baixo preço. 

Estamos diante de um projeto internacional cujo objetivo final é a recolonização 

do Brasil. Sem ciência e produção tecnológica autônoma, o que nos impõe o capital 

internacional é sermos mero mercado consumidor das suas mercadorias e dos seus 

pacotes tecnológicos. 

Por tudo isso, a atual mobilização das universidades públicas brasileiras contra 

essa sanha de desmonte é denunciar, resistir para garantir tudo que construímos em 

termos de ciência e tecnologia, para garantir a autonomia do país, para que nossas 

crianças e jovens tenham uma pátria para se orgulhar. 

Nosso reconhecimento aos professores aposentados e da ativa, aos técnicos- 

administrativos, aos estudantes por continuarem essa luta em defesa da universidade 

pública. 

  

Submetido em janeiro de 2018.  

Aprovado em abril de 2018. 
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SEÇÃO III - OPINIÃO 

 

O re-conhecimento dos estranhos-sem-nome: da tradição fílmica do anti-herói em 

Akira Kurosawa à prática pedagógica 

Douglas Henrique Antunes Lopes
28

 

 

O anti-herói, nesta perspectiva, é a subversão à massificação mercadológica. 

Tardiamente, Akira Kurosawa (1910 - 1998) torna-se conhecido como “Imperador” do 

cinema. Tardiamente porque era frequentemente acusado de usar sua obra como 

ferramenta de ocidentalização do Japão, ao inspirar-se em fontes de pintura (como Van 

Gogh) e literatura (como Shakespeare e Tolstói) ocidentais. Começou sua carreira como 

pintor, fez ilustrações para revistas populares, mas foi rejeitado pela Escola de Artes de 

Tókio. Em 1936, Kurosawa responde a um anúncio procurando diretores assistentes no 

estúdio que viria a ser conhecido como Toho Motion Picture Company. Aprendeu 

cinematografia no grupo de Kajiro Yamamoto durante seis anos, oportunidade que o 

levou a escrever roteiros e a dirigir seus próprios filmes. É apresentado ao Ocidente 

através do seu Rashomon (1951), que lhe proporcionou ganhar o Leão de Ouro no 

Festival Internacional de Veneza no mesmo ano.  

Kurosawa era continuamente acusado de usar seus filmes como ferramentas de 

ocidentalização do Japão, sobretudo antes e durante a II Guerra Mundial. No entanto, o 

que o diretor faz é demonstrar que as artes possuem uma semiologia universal e capaz 

de transitar entre diversas linguagens, da pintura à literatura, da literatura às telas, e 

assim por diante.  

Tendo em vista a abrangência e a rede de influências que compõem sua 

filmografia, neste trabalho nos deteremos a somente uma delas, a saber, à construção da 

figura do anti-herói enquanto denunciante das mazelas sofridas pelas minorias, de modo 

que ele próprio é fruto delas, bem como a extensão da sua influência no cinema 

ocidental, possibilitando colocar as classes excluídas em discussão.  

 

Yojimbo e a tradição do estranho sem nome 

 

                                                 
28
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Yojimbo narra a história do ronin errante, Kuwabatake Sanjuro (Toshiro 

Mifune), numa cidadela que se encontra em um contexto conturbado, em face do 

confronto entre Seibei (Seiburo Kawazu) e Ushitora (KyuSazanka), dois líderes de clãs 

que disputam o território da pequena cidade, subjugando a população à condição de 

miséria e violência.  

O ronin nos é apresentado nos segundos iniciais do longa, trajado de um 

quimono surrado, deslocando-se de um lado a outro, sem saber que caminho seguir. 

Atira para cima um galho, que apanha do chão, e caminha em direção para a qual o 

pedaço de madeira aponta quando cai. O protagonista surge na tela desmontando 

qualquer expectativa que se poderia ter de um herói disciplinado e determinado e essa 

sequência inicial inaugura a perspectiva do anti-herói na tradição fílmica. A sequência 

do filme tem o tom determinado pelos movimentos corporais do samurai e sua 

incompostura característica. O personagem de Toshiro Mifune não tem nome e, 

ironicamente, inventa um quando lhe é solicitado ao olhar pela janela e avistar um 

jardim de amoreiras. Ele diz: “Me chamo Kuwabatake Sanjuro” (campo de amoreira). 

Essa característica do anti-herói sem passado evidente e sem nome irá perdurar pela 

tradição fílmica que a obra de Kurosawa vai influenciar.  

A semiologia da narrativa que se desdobra na segunda metade do século XIX, 

em que o sistema de shogunato e senhores feudais ruíram, é utilizada como metáfora 

para abordar a crise de valores que engoliu o Japão depois da Segunda Guerra Mundial, 

dada interferência norte-americana. A moral tradicional trava um embate com o 

consumismo, de modo que a meta da vida das pessoas era o acúmulo de capital. Sanjuro 

Kuwabatake figura essa crise através do seu deslocamento evidente, pois é resultado de 

um período em que os samurais não têm mais por quem ou por que lutar. Deste modo, o 

personagem é deslocado de uma época para o qual tinha um propósito, sendo “atirado” 

para outra, onde sentia um esvaziamento de perspectivas e era movido apenas pelo 

acaso. Não havia nada mais degradante para um samurai do que tornar-se um ronin 

errante, sendo que muitos deles cometiam harakiri por não suportarem essa condição de 

existência.  

O protagonista é fruto de um contexto de esvaziamento de perspectivas e 

constrói-se através dos embates morais que contornam a trama. Apesar de a maioria dos 

ronins atuarem como mercenários, Sanjuro Kuwabatake demonstra a reconstrução da 

sua moralidade por ser sempre solidário aos moradores da aldeia. Dessa forma, ele 
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explora as duas famílias rivais, fingindo ora apoiar Seibei, comerciante de arroz, ora 

apoiar Ushitora, produtor de sakê, recebendo deles todo o dinheiro que pode.  

Na sequência em que Sanjuro Kuwabatake resgata uma das mulheres da aldeia, 

que havia sido sequestrada em nome de uma cobrança de dívidas da família Ushitora, as 

intenções do ronin de libertar o vilarejo da exploração dos clãs rivais são descobertas. 

Esse fato culmina em uma violenta tortura na tentativa dos capangas de Ushitora 

descobrirem a localização da família ameaçada, mas ele se recusa a entregá-la, 

demonstrando que os impasses éticos do ronin são resolvidos. Ele não se identifica 

como servo dos clãs exploradores, mas com os fragilizados moradores do lugarejo.  O 

personagem, no entanto, consegue fugir sendo carregado pelo coveiro para longe, 

dentro de um caixão. Ao recuperar-se da tortura, retorna à vila como um fantasma a 

assombrar seus inimigos e enfrenta os últimos capangas de Ushitora, num combate 

desigual em número e em armamentos, sendo que os oponentes possuíam até arma de 

fogo. Sanjuro Kuwabatake consegue sobreviver ao embate e livrar os aldeões da 

exploração à qual eram submetidos pelos clãs rivais. 

Com Yojimbo, Kurosawa inaugura a desconstrução da perspectiva de herói que 

era marcante no cinema hollywoodiano, inclusive de John Wayne, do qual herdou 

alguma inspiração. Os heróis dos roteiros de Wayne eram disciplinados, leais aos seus 

senhores e firmes em suas perspectivas, mesmo enquanto assassinos de indígenas. 

Sanjuro Kuwabatake inverte essa tradição figurando o papel do herói para um 

personagem deslocado, com o passado velado, sem perspectiva e sem nome, que se tem 

a possibilidade de construir-se através da trama, não sendo determinado a agir deste ou 

daquele modo. 

Poderíamos citar vários filmes que são construídos a partir dessa perspectiva de 

subversão, mas nos deteremos à Per un Pugno di Dólari [Por um Punhado de Dólares] 

(1964) que inicia a popularização do gênero spaguhetti western através da direção do 

cineasta italiano Sergio Leone.  

Em 1963, depois de assistir a Yojimbo num cinema em Roma, Leone começou a 

trabalhar na tradução do diálogo do filme de Kurosawa para o italiano de modo a “não 

repetir uma única palavra”. Leone disse que retirou as máscaras de Samurai dos 

personagens de Kurosawa e lhes vestiu como cowboys. Apesar de não repetir nenhuma 

única palavra, Leone tomou toda a estrutura narrativa de Yojimbo, transferindo-a para 

um gênero diverso, amplificando a subversão apresentada por Kurosawa.  

Por um Punhado de Dólares, portanto, não é uma releitura, mas uma 
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transposição sofisticada elaborada por Leone, ocidentalizando a perspectiva de anti-

herói composta por Kurosawa no cinema. Enquanto gênero e, apesar do título, Leone 

anulou os valores morais e culturais que são pilares da cultura americana. Mantendo a 

trama do filme japonês, o diretor italiano eliminou algumas sequências e personagens e 

alterou a relevância de outros personagens e eventos, subvertendo a fórmula 

iconográfica ocidental significativamente. Os clãs criminosos desaparecem, juntamente 

com algumas características das camadas sociais japonesas daquele contexto. No filme 

de Leone a corrupção é desenhada em duas facções, a saber, bandidos contrabandistas 

de bebidas alcoólicas - os Baxters - e os contrabandistas de armas - Rojos. De modo 

geral, o restante da trama permanece a mesma que no filme de Kurosawa. Dessa vez o 

estranho sem nome, errante, estrangeiro e pistoleiro é interpretado por Clint Eastwood e 

acontece numa vila mexicana - San Miguel - que não está longe da fronteira com os 

Estados Unidos.  

Como em Yojimbo, o estranho sem nome de Clint Eastwood constrói-se em 

relação à superação dos dilemas éticos envolvendo capital e dignidade. Os personagens 

de Leone e Kurosawa são basilares na estrutura narrativa dos filmes, na medida em que 

apresentam as dificuldades nas quais as populações são mantidas a partir da sua 

exploração e objetificação, servindo também como uma metáfora aos impasses entre 

capital e moral. Os personagens trazem à tona a possibilidade de superação das 

condições impostas através da condução perspicaz da realidade e ressignificação dos 

valores construídos pela lógica do capital. 

Faz-se necessário ressaltar que a influência dessa subversão narrativa de 

Kurosawa não se encerra na obra de Leone, mas será profundamente impactante nos 

westerns spaghetti e chegará até os diretores hollywoodianos, dos quais podemos 

mencionar Martin Scorcese, Francis Ford Coppola e Quentin Tarantino.  

Desde Kurosawa, há um sem número de estranhos sem nome que puderam 

denunciar, desde a exploração do trabalho (Companeros [1970, Sergio Corbucci]), 

passando pela escravidão (Django [2015, Quentin Tarantino]) até a violência contra a 

mulher (Kill Bill V.I e V.II [2003, 2004,Quentin Tarantino]). 
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Cineclubismo como atitude crítica e sua urgência 

Weliton Alécio Tarelho
29

 

 

Este texto surge da importância de se apontar alguns eixos de atuação de um 

cineclube e sua maneira de operar dentro de uma sociedade cada vez mais tecnológica. 

Na grande maioria das vezes, a sociedade se utiliza explicitamente da educação e de 

ambientes legais de formação escolar para doutrinar indivíduos, intentando encaixá-los 

como peças em uma engrenagem que sustenta o modo de produção capitalista 

brasileiro. Fruto deste tipo de pensamento é a reprodução de uma cultura de consumo e 

alienação. Esta doutrinação pode ser vista também, é claro, no que diz respeito ao 

consumo de filmes. Há exceções quando, por exemplo um  “filme arte” ou “de autor”, 

recém-saído de um festival, acaba por flertar com uma grande produtora de mercado 

como Hollywood. Entretanto, na maioria dos casos, são superproduções esvaziadas de 

conteúdos que oferecem pouco respaldo para o espectador refletir sobre a obra. São 

filmes de narrativas repetitivas em que se altera a ótica, mas não o olhar. Representam-

se como corpos, rostos em enquadramentos, que reproduzem sem mudança alguma a 

mesma fórmula de feitio de um produto encomendado por uma demanda de mercado, 

para um público que aprendeu a aceitar o que lhes é ofertado. 

 

Conceito 

 

Um cineclube é um modelo de associação que teve início no começo do século 

passado e seu nome traz na palavra “clube”, não aquilo que se conceitua hoje como algo 

fechado, elitista e para poucos, mas justamente o contrário. Quando os cineclubes 

surgiram a palavra clube remetia ao aspecto associativo e tinha uma conotação 

democrática e participativa, como os clubes operários ou de imigrantes desta mesma 

época. No dicionário, a palavra “cineclube” é definida como “uma associação que reúne 

apreciadores de cinema para fins de estudo e debate, assim como para exibição de 

filmes selecionados”. Entretanto, existe ainda quem o entenda como uma atividade de 

mero lazer e entretenimento, por não compreenderem o poder transformador destes 

espaços, ou por considerar estas atividades algo subversivo, descreditando os teores 
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ideológicos do cineclubismo. O desconhecimento ou a confusão sobre o conceito 

favorece uma visão que inebria e dificulta seu real papel e importância, assim sua 

existência se dilui justamente onde não se compreende seus objetivos, realizações e sua 

estrutura específica dentro de comunidades, onde muitas vezes se faz protagonista do 

processo de formação cultural de um povo. 

O cinema se popularizou no início do século XX na França amparado no 

desenvolvimento tecnológico. O maquinário, assim como seu produto (gravações e 

exibições), trariam uma nova e própria literatura de ideias, representando um campo de 

conhecimento advindo da atividade que iria naturalmente, compor seus símbolos de 

representação linguística tanto na técnica (campo, plano, movimentos, por exemplo), 

quanto no modus operandis (sentenças imagéticas de percepção: quando a imagem tem 

uma nevoa branca e demonstra que tais cenas se tratam de uma memória ou sonho, por 

exemplo), resultantes da prática do cinema. Este trabalho passou a criar uma linguagem 

autêntica e inteiramente nova. Após sua criação em 1895, pelos irmãos Lumière 

também se desenvolveu a necessidade de pensar o cinema para além do mero 

entretenimento. Riccioto Canudo foi o responsável por fundar o primeiro cineclube 

conhecido, chamado Club des Amis du Septième Art – (CASA), e militava em território 

francês pelo reconhecimento do cinema como uma forma de arte. Canudo ficou 

historicamente conhecido ao escrever, em 1911, o “Manifesto da Sétima Arte”, onde 

incluía o cinema (para além das seis formas de arte descritas por Hegel no século XIX) 

como a sétima grande arte devido ao seu forte valor estético, congregando diferentes 

manifestações da própria arte dentro de si, independentemente do valor comercial dos 

filmes. 

O tipo de associação chamada Cineclube carrega três características como 

pilares básicos, sem os quais não há atuação cineclubista. Um deles é a caracterização 

de uma estrutura horizontal e democrática, cuja finalidade não é calcada em lucro 

monetário, mas também não impede a circulação de recursos e investimento em sua 

própria atividade. Outro pilar é o compromisso ético-cultural. Estes dois pilares 

mencionados integram o que seria a identidade da associação como cineclube. Qualquer 

outro modelo associativo deve ter seu lugar na relação com os filmes, mas não se trata, 

nesse ponto, de um “cineclube”, uma vez que estes trabalham consoantes à ideais 

distantes de aspectos empresariais ou hierárquicas. Quanto ao último pilar, seu caráter 

de atuação, diz respeito àquilo que difere os cineclubes e os identifica em determinado 

campo de trabalho, pois alguns se voltam para fins políticos, outros religiosos, estéticos 



Revista do NESEF Filosofia e Ensino. Educação Filosófica no contexto das políticas púbicas 

educacionais  

 
 

100 
 

ou filosóficos. Passa-se, com o tempo, a interferir no cotidiano pois nas atuações 

nascem uma célula de difusão cinematográfica, dotada de um modo específico de ver 

filmes, onde sua formação de público se dá na importância de conhecer mais 

profundamente uma obra e seus parâmetros de criação. É, pois, do cineclube que saem 

principalmente o espectador crítico assim como o curta metragista e o crítico de cinema, 

contribuindo na mudança de consciência e tomada de decisões de muitos indivíduos. 

Consequentemente, há uma forte mobilização de comunidades ou grupos, gerando 

movimentos, criando fatos e, muitas vezes, cineastas. 

 

Método, Identidade e Poder midiático. 

 

Além de se debruçar sobre a formação de público no seu aspecto teórico, 

intelectual, prático ou artístico, o cineclubismo é, sobretudo, a prática de se assistir e 

debater filmes coletivamente. É um espaço público onde as pessoas podem tomar em 

suas mãos a exibição e a discussão fílmica, como forma não apenas de se desalienar de 

uma cadeia de produção industrial e juntamente libertar-se de cartéis econômicos 

formados por exibidores e distribuidores, mas também de compreender melhor seu 

próprio processo cultural. Sendo assim, estes espaços comportam reflexões e uma 

análise mais aprofundada, tanto da criação fílmica e seus processos de produção e 

distribuição, como da realidade de cada um a partir da obra de arte. 

É importante salientar que o método pelo qual muitos cineclubes ao longo da 

história e ainda hoje, se relacionam com uma obra, tende a seguir as práticas 

cineclubistas francesas do século passado, que tiveram grande influência do pensador, 

cineclubista, critico e teórico do cinema, André Bazin, também mentor da Nouvelle 

Vague Francesa, que de muitas formas veio a influenciar o cinema brasileiro e mundial. 

Assim, as sessões são compostas por três momentos: a apresentação do filme feita pelo 

mediador, a exibição e o debate (troca de ideias). Neste espaço, discutir e escrever tanto 

sobre ideias quanto sobre a própria maneira de se expressar, traz consigo, 

implicitamente aspectos políticos, históricos, estéticos ou culturais, observados pela 

reflexão a partir de dados imediatos da vida cotidiana, algo intrínseco a todo processo 

social, tendo neste caso, o filme como ponto de partida das discussões. 

Ao longo da história do cinema como produto industrial, podemos denotar o 

estreitamento da relação entre o filme e o marketing, não só aquele que prepara o 
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próprio público para a aceitação do filme produzido, mas também, o marketing que 

auxilia no convencimento sobre a necessidade de consumo de mercadorias, ideias, 

status social, ideologias específicas (muitas vezes preconceituosas e segregantes) e que 

excluem a proposta de uma possível educação estética a partir dos filmes, privando o 

grande público de saborear a verdadeira "experiência do cinema". A abordagem do 

cinema sob o viés do entretenimento ou apenas como item de consumo, traduz uma 

imagem bastante caricata da indústria cultural e que, muitas vezes, aponta para 

problemas. Por vezes, torna-se nas mãos de alguns, uma ferramenta útil na construção 

de discursos altamente ideológicos (vide o cinema nazista, fascista ou de guerra norte 

americano), ou como um nicho altamente lucrativo, como verificamos no cinema 

produzido em Hollywood. Por outro lado, é preciso mencionar que o uso de filmes 

também pode se dar de maneira a auxiliar, por exemplo, na transmissão de conteúdos 

curriculares, possibilitando a colaboração direta na formação de um individuo critico e 

responsável.  

Quando se trata do real poder do cinema, é preciso atentar para o fato de que o 

ato de mentar
30

 está envolto tanto em imagens quanto em palavras que vão, em sua 

sucessão e ao longo do tempo, dando forma ao que se refere a valores, crenças ou 

superstições, assim como a conteúdos emocionais. Tudo isso trazido pela experiência 

cotidiana e direta no mundo, que se fez é claro, a partir de uma cultura que implantou 

seus parâmetros de diversas formas, durante o crescimento e a assimilação do real por 

parte do indivíduo que trabalha a montar este seu pensar. Sendo assim, o cinema, neste 

campo, interage diretamente com estas formas do pensamento, dando rumo não apenas 

aos olhares durante a duração das cenas, mas aos cortes, ângulos de câmera e 

composições variadas, controlando a percepção da audiência e dominando as respostas 

cerebrais dos espectadores. De maneira geral, essa individualidade mental que dá a cada 

um características únicas devido sua própria experiência, está sempre sujeita à 

consternação de informações que tem o forte papel de homogeneizar o entendimento 

das coisas, e em ultima instância, somado à falta de ética e certo descompromisso com 
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ideários comuns por parte dos detentores das grandes mídias (redes de tevês e rádios), 

manipulando as informações, decide a maneira e o conteúdo segundo critérios próprios 

e ligados à interesses corporativistas cujo intuito é sempre a segregação e o 

mantenimento de seu próprio poder.  Desta forma, há um subjulgamento das massas 

quando o que deveria imperar é a imparcialidade e o compromisso com a reflexão e o 

debate entre os sujeitos. Não sendo fruto de reflexão própria, estes conteúdos pensados 

e produzidos por veículos midiáticos, podendo-se incluir filmes ou programas de 

auditório e de rádio, buscam nada mais que estabelecer um colonialismo ideológico que 

causa a falência da autonomia do povo, impossibilitando-o de pensar até mesmo sobre 

sua real condição frente ao mundo, um grande condicionamento político. O elevado 

grau de impotência frente a esta realidade e a esterilidade, no que diz respeito a tomadas 

de decisões frente a mudanças necessárias, costumam ser os efeitos dessa briga injusta, 

uma vez que são meios de convencimento muito eficazes.  

O objetivo desse estudo é tentar, em poucas palavras, demonstrar a importância e 

a urgência dos “cuidados com o cinema”, e ao mesmo tempo propor que qualquer 

indivíduo possa acessar as obras cinematográficas com um olhar coletivo (de troca) e 

diligente, desde que se intente a compreensão e a utilização do cinema como agente de 

conhecimento. Indo além, podemos dizer que a sessão de cinema soa como um modo de 

se desenvolver, de se formar um tanto mais atento a realidade, podendo desvendar as 

mazelas cotidianas e estruturais que acabam por velar erros e má atuação na vida em 

sociedade. Assim, o cineclubismo pode ser visto como um ato revolucionário, um 

espaço de discussão e de construção de visões críticas, de aprofundamento teórico e 

prático, onde o filme é o grande mediador para a construção de uma livre e sólida 

formação estética e cultural. Pensamos um cinema que ajude o indivíduo a adquirir 

certa autonomia para compreender o mundo que o cerca, que o auxilie na construção de 

sua identidade, que supere os individualismos a partir do respeito às diferenças e da 

superação do preconceito. Trata-se de um projeto de formação crítica para além dos 

limites da família e do Estado, para além dos limites institucionais responsáveis pela 

educação formal, uma vez que o cineclube transcende as paredes da sala de aula ao 

internalizar e sistematizar reflexões, possibilitando a significação e ressignificação do 

pensamento por meio de filmes. 

A partir do contato com películas, e sob uma determinada postura, existe a 

possibilidade da internalização de um ato que da dinâmica à significação e 
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ressignificação do pensamento, logo, da narrativa pessoal e da própria ação no mundo. 

Há nos cineclubes a tendência ao trabalho focado na formação de um sujeito integral, 

capaz de identificar questões e problemáticas relativas ao seu meio e estabelecer 

métodos para saná-las, o que, na conjuntura atual, é um recurso de considerável 

importância, atribuindo ao cineclubismo uma tarefa emancipadora.  

Denotadas as características de um cineclube, conceito, definição e, 

principalmente a amplitude das formas de atuação, este tipo de associação se debruça 

sobre todo processo de produção cinematográfico de maneira a analisar não apenas a 

obra em si e suas formas ou nuances estéticas, mas também seu conteúdo como 

ferramenta do pensar a realidade lançando mão de um caráter formativo de leitura e 

interpretação. A ideia é que haja disposição ao esforço de incorrer no árduo trabalho do 

pensar, do interpretar uma obra para além de suas caras, de modo a decifrar certas 

alegorias. Ismail Xavier, em uma entrevista à revista Educação & Realidade da 

Universidade federal do Rio Grande do Sul, orienta: 

Nesse terreno, seria ilusório supor que a relação produtiva e enriquecedora 

com as imagens e narrativas desconcertantes, se apoie na força exclusiva de 

um saber das formas e de um repertório analítico que nos capacite a uma 

recepção “adequada”, pois aqui, como em outros terrenos, quase tudo 

depende da postura, de uma disponibilidade, de uma forma de interagir com 

as imagens (e narrativas), que têm a ver com todas as dimensões da nossa 

formação pessoal e inserção social. A recepção deve ser um acontecimento 

(original) não redutível a esta ideia de que o “especialista” (sabedor de 

códigos) detém a chave para ler os filmes da forma mais 

competente.(XAVIER, 2008, p. 16)  

 

A partir disso, trataremos do cineclubismo como o meio pelo qual o individuo 

não adquire verdades, mas uma determinada postura frente às obras, podendo entender 

também os processos pelos quais a imagem é utilizada como instrumento de 

manipulação, homogeneização e domínio em massa. O cineclube é um espaço 

formativo, um tipo de associação pela qual seus membros adquirem certa sensibilidade, 

intentando uma visão de mundo (Weltanschauung) não mais unilateral, mas que passa a 

compartilhar com a realidade uma maior gama de olhares e posicionamentos e por fim, 

uma literatura de ideias que possibilite o processo de dês-alienação. 

No mais, tendo como base a Lei 13.006 de 26 de junho de 2014 que instituiu a 

obrigatoriedade de exibição de pelo menos duas horas mensal de filmes brasileiros na 

escola, apontamos para a urgência de pensar o cineclube como uma proposta de 

aplicação prática da lei escolar, contribuindo para a formação estética e cultural dos 

jovens. A proposta, além de trazer o reconhecimento da arte nacional do cinema, traz a 
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possibilidade de construção de uma nova cultura fílmica, superando os antagonismos 

produzidos pelo cinema comercial, viabilizando uma proposta de caráter crítico e 

conscientizador, voltada ao pleno exercício da cidadania. Antes de vermos o filme 

apenas como um divertimento direcionado à satisfação pessoal e ao gosto individual, 

poderíamos fazer o exercício de pensá-lo dentro de um projeto de desenvolvimento 

intelectual e cultural. Sendo assim, como já foi dito, é urgente a preocupação com o 

cinema a partir do cineclube, tratando de observá-lo em suas diferentes abordagens e 

manifestações. É irrefutável a ideia de que o cineclubismo funciona como agente direto 

na formação social, política, estética e cultural, e diante da realidade atual não podemos 

fechar os olhos diante dos abismos educacionais, dentro dos quais o trato cuidadoso 

com a obra cinematográfica pode ser uma contribuição valiosa no itinerário formativo 

dos jovens.  
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SEÇÃO IV - RESENHAS 

 

Narradores de Javé: Analfabetismo, Cultura e Memória 

Ana Paula Remingio Vaz
31

 

 

       Narradores de Javé (2004), filme dirigido por Eliane Caffé com duração de 100min, 

caractariza-se como drama, um tanto tragicômico, que conta o infortúnio dos moradores 

do Vale de Javé. O filme mescla atores profissionais (José Dumont, Nelson Xavier, 

Matheus Nachtergaele, Gero Camilo, Rui Rezende e Luci Pereira) com moradores da 

região. O filme foi realizado em locações no estado da Bahia e é uma co-produção entre 

Brasil e França.  

      Narradores de Javé é um filme instigante que permite várias reflexões no âmbito da 

cultura. A trama central do filme aborda o drama dos moradores do Vale de Javé e a 

chegada das águas. O Vale corre risco de ser inundado por causa da construção de uma 

hidrelétrica. Para impedir o avanço das águas é necessário escrever um documento que 

comprove que Javé é uma cidade que possuí patrimônio imaterial, ou seja, iniciar o 

processo de tombamento. Mas como maior parte dos moradores da região é analfabeta, 

a tarefa recai nas mãos de Antônio Biá interpretado por José Dumont.  A narrativa do 

filme é rica e são vários os elementos visuais e de roteiro que direcionam a alguns 

pontos centrais: oralidade, memória, analfabetismo e valorização cultural. A análise do 

filme vai partir destes pontos centrais.  

      Rodado em 2003, o filme coincide com uma mudança política no Brasil: o primeiro 

mandato do presidente Luiz Inácio Lula da Silva. Esse é um momento icônico na 

história do país, uma vez que o plano de governo detém uma proposta da erradicação da 

fome e analfabetismo. O filme retrata indiretamente esse momento histórico. O narrador 

dos infortúnios de Javé é Zaqueu (Nelson Xavier) que, no passado, veste uma camisa de 

futebol vermelha com o número treze estampado. Talvez essa seja uma forte referência 

ao momento histórico referido.  
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      Zaqueu, o principal articulador na tentativa de salvar Javé, narra o que aconteceu 

com sua cidade no presente. O filme começa num bar à beira do rio São Francisco. 

Neste estabelecimento estão alguns moradores da região. A mãe de Souza, personagem 

interpretado por Matheus Nachtergaele, está sentada no balcão lendo e se nega a atender 

um dos clientes. Na sequência, recebe a reprimenda do filho “Ler é uma perda de 

tempo”, quando, um dos presentes, o narrador de nossa história, Zaqueu, diz que “Às 

vezes não”. A partir daí, inicia-se a narração da história do Vale de Javé. Neste 

momento, acontece a primeira defesa da leitura e conseqüentemente do letramento.   

       Para escrever o livro com as histórias de Javé, Antonio Biá, vai ouvir diversos 

cidadãos. Muitos moradores de Javé começam a procurar Biá e, neste momento, a 

câmera enquadra a porta da casa de Biá, onde em cima está escrito “proibida a entrada 

de analfabetos”, uma alusão direta a porta da Academia de Platão onde estava escrito 

“Que não entre quem não saiba geometria”. A história contada pelo povo gira em torno 

do surgimento de Javé. A narrativa, em linhas gerais, conta sobre um povo expulso de 

sua terra pela coroa de Portugal e parte em busca de um novo local para se estabelecer, 

carregando um sino pesado. A partir das “divisas cantadas”, eles estabelecem o povoado 

de Javé. Biá, no processo de coletar as histórias, percebe que elas não batem e que 

persiste sempre uma ficção do povo, ou seja, “quem conta um conto, aumenta um 

ponto”. Ele se vê em um impasse: como compilar todas essas histórias de forma 

científica e satisfatória para salvar Javé? 

       O terceiro ato do filme, quando Biá percebe a impossibilidade de salvar Javé, surge 

uma fala de impacto:  

 

Vocês acham que escrever essas histórias vai parar a represa? Não vai não e 

sabe por quê? Porque Javé é só um buraco perdido no ovo do mundo. E daí? 

E daí que Javé nasceu de uma gente guerreira, (...) se hoje isso aqui é um 

lugar miserável, de rua de terra de gente apoucada e ignorante, como eu, 

como vocês tudinho. O que nós somos é só um povinho ignorante, quase não 

escreve o próprio nome, mas inventa histórias de grandeza para esquecer a 

vidinha rala e sem futuro nenhum. E vocês acham, acham que os homens vão 

parar a represa e o progresso por um bando de semi-analfabetos? Não vão 

não. Isso é fato. É científico. (NARRADORES DE JAVÉ, 2004).  

 

      A última visão que temos de Javé é a cidade inundada e os últimos remanescentes 

aprontando suas coisas, incluindo o sino, para partir. Surge então Biá, que tira um 

encadernado da bolsa e começa a escrever do ponto de vista dele, a partida dos últimos 

moradores de Javé. Alguns personagens se aproximam de Biá e começam a contar 
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histórias mais uma vez. O filme termina voltando ao tempo presente, com imagens das 

margens do rio São Francisco, e a última fala é de Zaqueu, que afirma que agora tudo 

está documentado num livro.  

       O filme é rico sob diversos aspectos e permite uma reflexão com prismas 

diferentes. O fio condutor parece estar centrado na noção que temos de narrativa, pois, 

antes de tudo, o próprio filme é uma forma de linguagem. Na história o foco narrativo 

envolve a noção de oralidade e de escrita, o que, consequentemente, faz surgiu o debate 

sobre o analfabetismo. O filme também reflete questões sobre cultura, memória e 

patrimônio histórico.  

      Quando Biá começa a coletar os relatos, percebemos que as histórias estão vivas a 

partir da oralidade do povo, mas não apenas isso: a criação do Vale de Javé, pode ser 

entendida como a criação de um mito. Percebem-se presentes todos os requisitos 

necessários para um mito: origem de uma cidade, aspectos divinos e traços formadores 

da cultura popular. Um aspecto interessante, ressaltado no filme, é que a mesma história 

é recontada e revivida. No mito de origem, o povo é expulso de suas terras pela coroa de 

Portugal e sai à procura de uma nova terra prometida. Nesta empreitada, ora o guia são 

pássaros, ora oxum, ora uma bruxa retirante. Eles carregam consigo o sino de seu antigo 

povoado. Se compararmos com o final do filme, os cidadãos de Javé também foram 

expulsos de sua terra, não pela Coroa de Portugal, mas pelo Estado. Eles também 

carregam o sino herdado pelos pioneiros de Javé, mas a diferença entre as duas 

narrativas consiste em que agora as divisas não vão ser cantadas e o relato vai ser 

escrito pelas mãos de Antonio Biá.  O mito vira realidade e a oralidade toma forma em 

um livro. 

      A oralidade do povo de Javé se mostra rica e fabulatória, mas ela, por si só, não 

consegue impedir a hidrelétrica. Os moradores de Javé perdem as suas casas por não 

possuírem documentos destas. A posse da casa pertencia ainda à cultura das divisas 

cantadas. Sem documentos que comprovem a posse, o Estado expulsa os moradores 

sem nenhum reembolso. A Coroa de Portugal os expulsa por ouro e o Estado usa o 

progresso como argumento. É neste momento que a fala de Biá, supracitada, entra em 

questão: como lutar com as formas de poder estabelecidas? Talvez, através da 

erradicação do analfabetismo. Esse elemento é reforçado na fala de Zaqueu, no início do 

filme, quando a mãe de Souza está lendo, e no final, com o livro escrito. Ler e escrever 

são essenciais para defender os direitos dos cidadãos. A educação é um instrumento de 

libertação, como afirma Paulo Freire. A educação estimula a investigação cultural.  
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      Um dos pontos abordados pelo filme é a questão do patrimônio histórico. No 

mesmo ano que o filme foi lançado, a UNESCO realiza a Convenção para salvaguarda 

do patrimônio cultural imaterial. Uma das manifestações do patrimônio imaterial, 

segundo a Convenção, é a tradição oral. Dessa forma, as histórias que são consideradas 

banais e contraditórias no filme, talvez pudessem fazer parte de um patrimônio cultural 

imaterial como, por exemplo, a tradição das dividas cantadas. É importante ressaltar que 

não há uma exclusão ou rebaixamento da oralidade, pelo contrário: oralidade e escrita 

devem permanecer equiparadas. O que não se faz razoável é o desequilíbrio entre as 

duas formas narrativas, desequilíbrio esse que naufraga Javé.  

       Narradores de Javé, além de representar o melhor do cinema nacional, é uma 

imersão na cultura popular, uma reflexão sobre oralidade, cultura e uma crítica aos 

grandes índices de analfabetismo no país.  
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Ensaio sobre a Cegueira: ética, sociedade e filosofia  

Geraldo José Hillesheim
32

 

 

Antes de abordar as nuances filosóficas encontradas no filme Ensaio Sobre a 

Cegueira (2008), de direção de Fernando Meirelles, afim de chegar a uma conclusão 

sobre o imbricamento entre filosofia e cinema, é necessário fazer algumas 

considerações.  

Primeiramente, não é o filósofo que constrói a peça cinematográfica, mas o 

cineasta que se utiliza da linguagem filosófica para definir o enredo. Talvez, por isso, 

Cabrera (2006) faz a distinção entre filósofos páticos e apáticos, pois existem ideias 

mais passíveis de serem utilizadas em roteiros que outras, notadamente, aquelas que 

buscam a emoção à racionalidade pura. Entretanto, diante dessa alegação, um primeiro 

problema é apresentado: a filosofia não perscruta as emoções no sentido da 

existencialidade, cabendo à psicanálise contextualizar tais fatos. Assim, seria o cinema 

filosófico ou psicanalítico? 

Outro aspecto importante a ser levantado é o etnográfico, ou seja, são 

sobrepostas várias camadas culturais entre a ideia filosófica crua e a apresentação do 

filme pronto. Quer dizer, o roteirista se debruça sobre um tema ou ideia que deseja 

escrever, depois o roteiro é apresentado ao produtor, passando por um diretor, que 

propõe uma releitura do texto. Em seguida, o texto chega aos atores que, conduzidos 

pelo diretor, interpretam-no emocionalmente, até que, finalmente, chega a uma pequena 

minoria de críticos profissionais, financiados por editores para analisar o filme em 

questão. Por fim, com a influência dos críticos, que são os formadores de opinião, o 

filme chega ao grande público. O ponto fulcral filosófico, da ideia inicial, foi aquele que 

chegou até o grande público?  

Além disso, para definir o cinema como filosófico, é necessário fazer uma 

análise do problema linguístico. A filosofia sempre se utilizou da literatura para se 

demonstrar, ou seja, a linguagem padrão do filósofo sempre foi a escrita. Em 

contrapartida, o cinema se utiliza de conceitos-imagens para se definir e apresentar seu 
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discurso. 

Apesar de o cinema ter seus roteiros partindo da escrita e da literatura, é possível 

observar dois discursos distintos: um literário e outro pictórico. Os conceitos-imagens 

buscam estabelecer uma experiência impactante na audiência, da mesma forma que 

Bertold Brecht teoriza no teatro a proposição da catarse por meio do drama apresentado. 

Contudo, a filosofia propõe um saber reflexivo, ao invés de uma pulsão catártica.  

Por conseguinte, esta análise linguística aponta para uma incompatibilidade, que, 

de certa forma, levaria ao questionamento se realmente há um discurso 

cinematográfico-filosófico, por mais que exista uma aproximação dos temas filosóficos 

com os enredos.  

Ainda, ao debruçar-se sobre a produção cinematográfica dos últimos cem anos, é 

possível observar que, da mesma forma que a cultura do super-homem foi idealizada 

pelas produções hollywoodianas, muitos filmes tiveram como tema o homem comum, 

como é evidente no cinema europeu. O problema é que ambos possuem clichês estéticos 

já bem formados, e muitas vezes repetidos. Se, por um lado tem-se a nação que lidera e 

salva o mundo no papel do herói, do outro tem-se o homem angustiado perante o 

mundo. Adorno, já no livro Dialético do Esclarecimento, constrói suas ideias sobre a 

indústria cultural e contesta o cinema enquanto arte além, de caracterizá-lo como o 

carro-chefe do establishment.  

Por isto, de uma maneira geral, devido às camadas culturais, ao problema da 

linguística, e ao viés de entretenimento de massa, fica difícil fazer uma relação mais 

estreita entre filosofia e cinema. Neste caso, a filosofia se desdobra no cinema, mas não 

é o cinema.  

Contudo em alguns casos particulares, certas películas como o filme Ensaio 

sobre a Cegueira (2008), dirigido por Fernando Meirelles, podem ter uma feição 

artístico-filosófica. Estes são definidos a partir de uma conceituação mais profunda, um 

enquadramento mais crítico, e uma leitura mais fiel às ideias do autor, levando o 

expectador a uma reflexão interpretativa sobre a obra.  

Do ponto de vista filosófico, o filme Ensaio sobre a Cegueira tem múltiplas 

interpretações, sendo possível fazer diversas leituras sobre a obra, o que justifica seu 

grau de complexidade elevado. Uma das possíveis interpretações que podem corroborar 

o entrelinhamento filosófico do filme são as ideias da modernidade líquida de Bauman 

(2001).  
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Saramago, quando escreve o livro, procura mostrar a perda da razão do 

indivíduo social diante dos aspectos da pós-modernidade. O autor se vale da epidemia 

de cegueira para abordar esta ideia. Da mesma forma, Bauman (2001) percebe o mundo 

de forma líquida, fluída, incapaz de manter uma concretude, quando se deseja construir 

valores. O escritor português e o filósofo polonês chegam à mesma conclusão refletindo 

sobre a sociedade: uma individualização exacerbada, onde há conflitos internos sem 

uma aparente solução; o indivíduo enquanto mercadoria e uma sociedade em constante 

transformação. Por isto é possível observar na obra de Saamago nuances das ideias 

filosóficas de Bauman (2001).  

No filme, o surto é uma cegueira branca, sendo possível interpretar como um 

ruído branco, ou seja, o sujeito enxerga tudo e não foca em nada, como se enxergasse 

tanto que se deixa de ver. As análises são superficiais e não há aprofundamento nas 

idéias. Tudo é descartável e, nas relações com o coletivo, o indivíduo não enxerga o 

outro. A epidemia apresentada, por analogia, pode ser definida como uma epidemia de 

cegueira moral. A sobrevivência individual é o que mais importa para os cegos. Dentro 

do caos instituído pela cegueira, o indivíduo se revela insensível diante dos problemas 

alheios, sendo incapaz de percebê-los. A conduta do indivíduo fica cada vez mais 

egoísta, vivendo uma ética de resultados. A intersubjetividade do aspecto ético não é 

levada em consideração.  

Saramago (2001) não coloca nome em seus personagens, demonstrando um 

sujeito que deixou de ter identidade é tornou-se uma massa disforme, pronta para ser 

mais uma das engrenagens do consumismo. O sujeito se volta para dentro de si, não de 

forma a refletir, mas de maneira a se tornar um “autista consciencial”. Com isto, os 

valores se perdem, a solidariedade deixa de existir e os códigos de conduta são 

alterados, justificando a massificação do social.  

Apesar de tudo, o indivíduo social ainda tem uma chance de se recuperar da 

cegueira moral que o acossa, ao perceber e interpretar o mundo de forma coletiva, 

desprendendo-se da ética dos resultados e focando na ética dos princípios. Desta forma, 

permite-se uma mudança radical na forma de perceber os valores, passando da 

instabilidade fluídica para a, notadamente, essencial e permanente. 
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SEÇÃO ESPECIAL - ENTREVISTA 

 

SUZANA AMARAL: UMA VIDA COM O CINEMA 
 

Flavia Amaral Rezende
33

  

Claudia Rezende Minerbo 

Anamaria Amaral Rezende Galeotti 

Adriana Amaral Rezende 
 

Em sua lápide estará escrito:  

She should have died hereafter. 

There would have been a time for such a word. 

Tomorrow, and tomorrow, and tomorrow, 

(William Shakespeare, HAMLET) 

Vou morrer no set de cinema. (SUZANA  AMARAL) 

 

Editorial NESEF-UFPR: Suzana, conte-nos um pouco sobre sua trajetória 

formativa antes de fazer cinema. Como surgiu o interesse pela sétima arte e quais 

foram os caminhos formativos que levaram você a se tornar uma diretora de 

Cinema? 

 

Eu sou de uma natureza transgressora. Num determinado momento da minha 

vida resolvi dar uma guinada e buscar algo que estava instalado dentro de mim desde a 

infância e adolescência, que era o cinema. Eu sempre gostei de literatura e escrevia 

poesia e contos em meio a uma agitação doméstica de nove filhos! Um dia, caminhando 

pelas ruas de São Paulo, vi que estavam abertas as inscrições de um curso de cinema e 

televisão na FAAP. Fiz o vestibular e entrei. No primeiro ano do curso tive professores 

excelentes como Vilém Flüsser, um grande personagem que me fez crescer 

existencialmente, e o Barbosa, professor de estruturas literárias. Mas como era um curso 

muito caro, decidi prestar outro vestibular de Cinema e TV na USP, em 1968. Ao me 

formar, fui trabalhar na TV Cultura por três anos como repórter de rua do telejornal, 

fazendo programas especiais. Em 1975, quando Herzog foi preso e assassinado, decidi 

que queria fazer ficção. Foi quando fui fazer Mestrado em Cinema, na New York 

University. Meu trabalho de mestrado, realizado durante os anos de 1976 e 1978, foi um 

                                                 
33
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filme importantíssimo em minha carreira sobre a organização das mulheres na periferia 

de São Paulo. O Minha Vida Nossa Luta foi um documentário participativo. Ao voltar 

de Nova Iorque queria fazer uma história sobre um menino da periferia. Ao buscá-lo, 

encontrei Iracema Costa que, sozinha, já dava um filme: ela montou uma creche num 

galpão com bancos de uma perua velha e o trabalho que ela fazia, sem ajuda nenhuma, 

era de grande valia e interesse da comunidade. Este documentário ganhou o Festival de 

Brasília e o Prêmio de Oberhausen. Dez anos depois, voltei à periferia e fiz Iracema 

Dez anos depois. Iracema foi muito danada: dei duas cópias e um projetor e ela saiu 

fazendo projeções em todos os prédios para sensibilizar e pedir a colaboração para 

montar creches. Este filme está na raiz do Movimento de Creches de São Paulo. Sempre 

achei que Cinema não faz revolução. Se você quer fazer revolução, você deve comprar 

uma metralhadora. Mas o Cinema contribui, e, no caso das creches o documentário foi o 

estopim. Sinto-me orgulhosa de ter sido um incentivo ao trabalho que Iracema fazia. No 

início do filme Dez anos depois, Iracema desce de uma perua Kombi, ao contrário do 

anterior, que inicia com ela carregando um balde. Havia uma creche maravilhosa. 

Cinematograficamente, os documentários que realizei antes de minha estada em Nova 

Iorque mereceriam nota 4. Eram expositivos, com uma técnica muito pobre: a de 

colocar uma narração em off e depois enfeitar com imagem. O documentário tem 

sempre um ponto de vista, e deve mostrar o assunto de forma participante onde as 

pessoas são partícipes e contribuem para a compreensão do assunto. Você tem que dar 

voz. Nos Estados unidos, eu percebi que os nossos documentários eram velhos, 

resultado do tempo de câmaras pesadas e do som intransportável. Por isso, tudo era feito 

e narrado em estúdio. Quando a técnica muda, a estética também muda: as câmaras 

leves permitiam gravar as vozes das pessoas, permitindo a sua participação. Assim, 

Minha Vida Nossa Luta foi um dos primeiros, junto com [Pedro] Farkas e [João] Batista 

[de Andrade] entre outros, sendo os pioneiros em documentários participativos. 

 

Editorial NESEF-UFPR: Qual é a representatividade do sucesso de "A 

Hora da Estrela" (1985), seu primeiro longa em sua carreira? Dentre seus filmes, 

qual deles você considera o projeto mais consistente do ponto de vista estético-

cinematográfico? 
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Cada filme é cada filme. Todos eles guardam uma coerência interna estética-

cinematográfica particular. Desde o início, o meu fazer cinema com A Hora da Estrela, 

Hotel Atlântico, passando por Uma Vida em Segredo, são transmutações. 

A Hora da Estrela recebeu muitos prêmios, tanto nacionais quanto 

internacionais: doze prêmios no Festival de Brasília; o Urso de Prata de melhor atriz, 

para Marcélia Cartaxo no Festival de Berlim; prêmio no Festival de Havana; 

participações e prêmios em festivais europeus, asiáticos e latino-americanos, além da 

condecoração com a Ordem do Rio Branco, em 1990, pela contribuição do filme à 

divulgação do Brasil no exterior. 

A representatividade de A Hora da Estrela está diretamente ligada à sua 

materialidade.  Tudo começa pela escolha da obra. Na NYU (New York University), 

tive um professor de roteiro que nos orientava dizendo que, para adaptar, nunca procure 

um livro grande, mas um livro fininho para fazer uma recriação da obra, que é mais do 

que resumir a narrativa. Procure um livro cujo espírito pode ser analisado por você.  

Desde adolescente gostava de Clarisse Lispector. Seus livros eram misteriosos, 

eu me identificava com eles. Fui na biblioteca da NYU, que tem uma bela coleção de 

literatura brasileira, e, com o dedo, achei o mais fininho. A Hora da Estrela foi um 

filme que saltou da prateleira para minhas mãos. Ao ler, saquei que Macabéa é a 

metáfora do Brasil, pois fora do Brasil, você descobre o Brasil. 

Eu não adapto obras literárias, eu as transmuto. Eu transformo o livro depois de 

uma análise profunda, quando vou ao cerne do livro, ao coração do livro, no subtexto. 

Eu entro no espírito do livro e de seus fatos mais importantes. Eu faço uma recriação. 

Não tenho respeito nem escrúpulo algum. Sempre deu certo, em todos os meus filmes. 

Clarisse dizia: o que importa não são as palavras, é o que esta atrás das palavras. Junto 

com meu extrato íntimo, faço uma simbiose entre mim e o autor. Assim nasce a 

transmutação, ou seja, meu filme. 

Os atores, por exemplo, são a porcelana do set de filmagem. Eles têm de entrar 

no espírito do livro, de cada personagem. A emoção deles é fabricada na hora. Eles têm 

de se encontrar com o personagem para vomitar a verdade. Meus atores não decoram 

roteiro, apenas lêem os livros. Marcélia Cartaxo dormiu 90 dias com a mesma camisola 

de tecido de saco, sem poder lavá-la, para entrar no espírito da Macabéa. A camisola 

veio cheia de Paraíba. A atriz ficou segura. Deixa de ser Marcélia para ser Macabéa. No 

momento da filmagem, os atores precisam ser preservados, respeitados. Sempre aviso: 

“Não conversem com eles, não os incomodem. ” 
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Todos os atores e atrizes com quem trabalhei tiveram a mesma direção de ator. O 

resultado foi unânime: o público mostrou que todos temos uma Macabéa dentro de nós. 

Já o filme Hotel Atlântico, lançado em 2009, fez parte do Masters Program no 

Festival de Toronto-Canadá, com os melhores diretores do mundo. Entre eles, o 

dinamarquês Lars von Trier, o francês Alain Resnais, o português Manoel Oliveira e o 

norte americano Coppola. Não era um festival de premiação. Fui convidada a participar 

do Masters Program, que foi um grande reconhecimento de que eu faço um bom 

cinema, que sei fazer cinema, que lido com a linguagem de cinema bem, que dirijo bem 

meus atores e que o filme é bom. 

Em o Hotel Atlântico eu estava diferente: fiz mergulhada num sentimento de 

que queria fazer, mas não medi as consequências. Fiz para manter a coerência do 

absurdo que queria fazer. A mudança da temática me agradou absurdamente. Não dá 

para explicar. 

O filme pode não ter sucesso comercial, mas no exterior ainda está sendo muito 

assistido. 

 

Editorial NESEF-UFPR: Quais foram as mudanças mais significativas em 

termos de concepção de cinema e em sua mise-em-scène desde "A Hora da Estrela 

(1985)" até "Hotel Atlântico (2009)"? 

 

Cinema é complexo, apesar de cada história ser uma história. Uma Vida em 

Segredo [de Autran Dourado] - que está entre A Hora da estrela e Hotel Atlântico [ de 

João Gilberto Noll ] - é uma versão rural da Macabéa. As duas tem problemas de 

comunicação: não sabem se comunicar com o ambiente novo. São pessoas desterradas, 

que chegam em algum lugar e não tem o código do ambiente. Sem código não vão a 

lugar algum, não são alguém. Não podemos impor códigos a outros: que importa 

dinheiro a Biela se ela não sabe chegar na esquina? Cada um tem o seu Tao, o seu 

caminho. O caminho da Biela era um e seria um ato desrespeitoso impor a ela códigos e 

caminhos diferentes. Impor é exigir de mim que eu seja alguém que não sou. Não sou 

eu nesta circunstância que você tenta me impor! Você tem que evoluir por você, ser 

você na medida que você é. Conforme você se conhece, pode se alterar e você estará 

preparada para assumir outro mundo. Não adianta ensinar a ler ou a ir ao teatro se a 

pessoa não tem base para isso. As pessoas têm de ir, à medida que elas vão. Isso é 
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respeito. 

Um dos temas que me atrai, como budista, é que cada um tem um caminho. É 

preciso ser, depois que você é você pode ter e fazer, mas você tem que ser. 

Por isso os meus atores devem possuir uma certa qualidade fílmica: uma coisa 

depois da outra... um mistério. Se a pessoa tem essa qualidade eu faço qualquer um virar 

ator. 

Já em Hotel Atlântico, eu queria algo difícil. Eu queria transgredir. É um filme 

estranho, no universo masculino. Eu queria enfrentar o absurdo, assumir o absurdo até o 

final. O ator não tem nome, não sabe de onde ele vem e nem para onde vai. O filme 

começa quando o ator não tem começo, está perdido, indo para um lugar sem objetivo. 

Tudo que havia no livro de esclarecedor, eu coloquei de lado. Isso porque tinha de 

permanecer o difícil. Personagens estranhas, locações estranhas, atitudes estranhas, 

roupas esquisitas, pessoas estranhas. O “estranhismo” era minha busca. O filme faz 

muito sucesso no exterior. 

Continua a ser a câmara, a luz e a ação. Continuo a fazer o que é bom para o 

filme. “Um quero dizer” da Suzana e da história. É uma transmutação. A palavra chave 

é transmutar. 

 

Editorial NESEF-UFPR: Você acredita que o cinema nacional possui uma 

identidade própria ou ainda somos reféns da proposição estética estrangeira na 

forma de como fazemos filmes? 

 

Cinema Brasileiro tem uma identidade que nasce com o Cinema Novo e vai 

amadurecendo com diferentes estéticas: comercial e não comercial.  

Mas falta coragem no cinema brasileiro. As pessoas só pensam em sucesso 

garantido. As pessoas não fazem questão de ousar, de aprender, de falar para a alma das 

pessoas. Falta fidelidade a si mesmo. Falta Ser. Se a pessoa não sabe ousar, não há nada 

a fazer. Falta ser com “S” maiúsculo. 

 

Editorial NESEF-UFPR: Quais as grandes dificuldades para se fazer 

cinema no Brasil? Existe uma possibilidade de conseguirmos projetar os filmes 

brasileiros tanto em território nacional como em território estrangeiro? 

 

Sem dúvida, a questão econômica é a que mais pesa. Os investidores não 
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consideram o cinema como algo rentável no Brasil. Durante anos tivemos a presença do 

Estado, da Embrafilme, para apoiar a indústria do cinema. Foram poucas as vezes que 

tivemos investimentos de grande porte no cinema brasileiro. Lamentavelmente, o 

cinema no Brasil está posto à margem. Sou ainda uma das poucas que ainda tem 

programado uma filmagem. Se não fosse pelo baixo interesse em investir no cinema 

brasileiro, eu teria feito um filme por ano. Apesar de tudo, os filmes brasileiros de boa 

qualidade conseguem se projetar no exterior. 

 

Editorial NESEF-UFPR: Muitos consideram os seus filmes filosóficos. 

Como você avalia esta afirmação? Há em seus filmes uma abordagem filosófica ou 

seria apenas a visão da crítica de cinema? 

 

Não penso em filosofar ao fazer cinema. A história de Clarisse - de Noll ou de 

Dourado - é transmutada através de mim para o cinema. 

 Eu faço cinema que, talvez, dê para fazer Filosofia. As pessoas que comentem o 

que vale a pena refletir. Eu penso uma certa realidade e faço o filme. A realidade real é 

uma, a realidade fílmica é outra. A verdade só é uma verdade se encarada de maneira 

séria e condizente com a realidade: a realidade fílmica. O cinema produz realidade, a 

realidade fílmica.  A câmara é o maior amigo e nosso maior inimigo: não escapa o 

detalhe. A lente revela coisas que meus olhos não vêem. Uma verdade em 24 quadros 

por segundo, que se perdeu com as novas tecnologias.  

Agora existe a imagem. A mágica do cinema se esvaiu. Agora temos o vídeo. 

Uma linguagem dopo cinema. Um pós-cinema. Hoje o cinema existe, mas não existe. O 

processo do fazer cinematográfico se perdeu. Existiu o cinema mudo, depois o cinema, 

e depois o cinema digital. 

Hoje existe o registro cinematográfico feito em vídeo e que nós tratamos como 

cinema, mas não é o cinema. É o pós-cinema. Podemos pensar em fazer a filosofia do 

pós-cinema, que é o que vemos hoje na televisão. O Kinema virou vídeo digital. O 

processo de fazer do vídeo digital deturpa e modifica o que era o fazer cinema. 

 

Editorial NESEF-UFPR: Você teve um trabalho intenso no extinto 

programa Câmera aberta da TV Cultura. Como você avalia este trabalho e quais 

foram os principais frutos de sua dedicação neste projeto?   
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Foram 15 anos e cerca de 50 programas de documentários, especiais, filmes, 

curtas medias, propagandas, dos mais variados temas, num momento conturbado no 

Brasil. Mas do ponto de vista estético como já disse acima, eu fazia de forma 

cinematograficamente equivocada antes do mestrado na NYU, por isso que fiz o 

documentário Minha Viva, Nossa Luta para dar voz a quem não tem. 

 

Editorial NESEF-UFPR: Para finalizar, gostaríamos de saber se existe 

algum projeto seu em andamento ou quem sabe no horizonte, ou quais são seus 

planos dentro do cinema neste momento.  

 

O Caso Morel [de Rubem Fonseca] está em andamento. Ele foi um projeto que 

demorou a decolar. Um roteiro escrito inicialmente com Patrícia Melo, com um roteiro 

instigante nos anos 90. Naquela época, a então produtora levantou dinheiro suficiente e 

entramos em pré-produção. Com a cenografia de Clóvis Bueno, íamos filmar no mesmo 

estúdio onde rodava Central do Brasil. Porém, uma semana antes das filmagens, os 

cheques começaram a voltar e tivemos de interromper.  

Agora, em 2018, o projeto do Caso Morel está a todo vapor, levado por uma 

produtora séria, de São Paulo, e conseguimos quase todos os recursos necessários. É 

uma história atual sobre a impunidade, que envolve as camadas sociais abastadas e 

podres, que se safam pela condição econômica. Esteticamente, fui atraída pela estrutura 

do livro de Noll, que proporciona uma forma muito intrigante e não linear. 

Vou filmar no Rio de janeiro e em São Paulo, a partir de outubro, durante cerca 

de três meses. A escolha dos autores foi pura intuição. Não faço teste, não é bom para os 

atores. A minha intuição está ligada à minha visão da história.  

Estou, como sempre, “entesada” para fazer cinema. Sempre. 

 

Suzana Amaral
34
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 Nossa entrevistada, Suzana Amaral, é cineasta e roteirista brasileira. Formada em Cinema pela Escola 

de Comunicação e Artes da USP fez mestrado em direção de cinema na New York University. Tem uma 

longa história de relação com o cinema, diretora de longas como A hora da Estrela (1985), Uma vida em 

Segredo (2001) e Hotel Atlântico (2009), é também autora de diversos curta metragens, documentários e 

em trabalhos de direção na TV. Porém, uma nota de rodapé não seria suficiente para definir a importância 

de seu trabalho, quiçá um livro. A melhor definição poderia ser construída pelo próprio espectador através 

da percepção e valor estético inestimável de suas obras no cinema.  


