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			Introdução

            
			Atuar é uma arte complexa e difícil de definir. No entanto, quase todo mundo consegue distinguir uma atuação boa de outra ruim, ou uma atuação boa de outra brilhante. O que faz um ator conseguir ser cativante em um determinado trabalho enquanto outro, fazendo o mesmo papel e dizendo as mesmas palavras, pode ser maçante e chato? Se isso dependesse apenas do roteiro, da beleza da linguagem, de uma construção habilidosa da frase, precisaríamos só ler. Mas as palavras não são apenas lidas com a frieza que estão impressas em uma folha de papel. Elas são interpretadas e preenchidas com o sopro de vida por meio dos atores.

            
			Todo ator sabe que a descoberta e a compreensão dos seus sofrimentos íntimos constituem uma parte inerente à arte de atuação. Isso tem sido uma verdade desde Stanislavski. A diferença entre a Técnica Chubbuck e outras desenvolvidas no passado é que ensino atores a usarem suas emoções não como um resultado final, mas como um meio de potencializar o seu objetivo. A minha técnica ensina aos atores como vencer. 

            
			Se você olhar com atenção para praticamente todos os dramas e comédias – na verdade, para toda a literatura –, irá descobrir que o desejo de vencer é o único elemento em comum a todas as histórias, pois sempre há um personagem que deseja ou necessita de algo (seu objetivo) – amor, poder, aceitação, honra – e a história conta como esse personagem tenta conquistá-lo. Enquanto “o quê” e “como” os personagens tentam vencer podem ser compreendidos e representados de diversas formas, quando você esmiúça esses objetivos, descobre que os conflitos e esforços de cada personagem sempre se resumem a lutar para conquistar um objetivo, qualquer que ele seja.

            
			Eu ensino aos atores vencer, porque é isso que as pessoas fazem na vida real! Elas vão atrás do que querem. Pessoas interessantes e dinâmicas perseguem seus objetivos de forma interessante e dinâmica, criando mais emoção e intensidade na realização dos seus objetivos. Elas fazem isso de forma inconsciente, enquanto o ator deve se conhecer profundamente e ter as ferramentas que possibilitem analisar um roteiro de modo a permitir que esses comportamentos interessantes e dinâmicos surjam como se fossem inconscientes. A Técnica Chubbuck estimula esse comportamento, permitindo que esse impulso humano natural e poderoso se realize.

            
			A Técnica Chubbuck surgiu da minha busca de tentar entender e superar meus próprios traumas pessoais – especialmente como eles impactaram minha atuação e minha vida. Eu não tinha ideia do quão profundo e poderoso esse conceito viria a ser.

            
			Eu cresci com um pai distante, disfuncional e viciado em trabalho, e uma mãe física e psicologicamente abusiva. Desenvolvi profundos problemas de abandono e me sentia indigna de ser amada. Em suma, enfrentei o fato de ser diminuída. Quando me tornei adulta e atriz, juntei os horrores da minha infância e adolescência e imergi neles. Buscava empatia e compreensão, o que supunha que aliviaria o sofrimento do meu passado. E como qualquer ator daria tudo para conseguir, estava verdadeiramente em contato com a dor das minhas emoções.

            
			No entanto, comecei a me questionar: “Qual é o propósito desses sentimentos? De que maneira os sentimentos e as emoções do meu passado influenciam meu trabalho como atriz? Como eles afetam quem sou como ser humano? Como reunir essas emoções difusas, fraturadas e, por vezes, divergentes, e colocá-las a serviço de uma personagem?”

            
			Trabalhando como atriz, via muitos colegas trazendo à tona emoções profundas e dolorosas, mas cujo trabalho parecia ser autoindulgente. Percebi que ter sentimentos profundos não necessariamente me tornava uma pessoa profunda. Percebi que “adular” a dor, na vida e no palco, cria quase o efeito oposto ao desejado. Parece egocêntrico, autocomplacente e fraco – as principais características de uma vítima. Para um ator, não é a melhor opção.

            
			Então comecei a investigar de que maneira eu poderia colocar o legado de emoções que havia herdado a serviço do meu trabalho. Ao estudar a vida de pessoas bem-sucedidas, percebi que elas pareciam usar seus traumas físicos e emocionais como um estímulo, não para sofrer indulgentemente, mas para inspirar e impulsionar suas grandes conquistas.

            
			Ocorreu-me que a mesma fórmula poderia ser aplicada aos atores e à sua abordagem de trabalho. Observei os grandes atores do nosso tempo e vi nas suas performances o mesmo impulso emocional para superar a adversidade; e, de fato, eles transformavam os obstáculos em uma necessidade de atingir seus objetivos e vencer. Nas suas performances, os grandes atores de maneira intuitiva espelhavam o comportamento e a natureza de grandes personalidades.

            
			Eu tinha que criar um sistema que pudesse refletir e orientar este processo; um sistema que reproduzisse o comportamento humano de maneira real e dinâmica; um sistema que, uma vez que o ator se comprometesse a fazer suas escolhas sem medo, iria guiá-lo e encorajá-lo a usar sua dor pessoal para alcançar o objetivo da sua personagem; um sistema que também proporcionaria escolhas técnicas arriscadas que permitiriam ao ator quebrar as regras e criar novas regras, inspirando trabalho e personagens excepcionais; um sistema que criaria uma personagem emocionalmente heroica em vez de uma vítima.

            
			Eu percebi que um ator deve identificar a necessidade principal da sua personagem, sua meta ou OBJETIVO. Com esse OBJETIVO em mente, o ator deve encontrar a dor pessoal certa que poderá efetivamente impulsioná-lo a alcançar esse OBJETIVO. Depois de trabalhar essa ideia por um tempo, entendi que a dor deve ser poderosa o suficiente para inspirar um ator a comprometer-se sem medo a fazer o que for necessário para CONQUISTAR esse OBJETIVO. Se as emoções não forem fortes o suficiente, então o ator não estará suficientemente preenchido para sustentar sua luta e vencer. No entanto, quando a dor pessoal certa está de acordo com um OBJETIVO, ela conecta o ator ao dilema da personagem, fazendo com que conquistar o OBJETIVO seja, ao mesmo tempo, algo real e imprescindível para ele no âmbito pessoal, não apenas como ator interpretando um papel. Com esta nova abordagem, nasceu minha técnica inovadora.

            
			Comecei a aprimorar esta teoria de superação da própria dor para elevar uma performance ao patamar de uma técnica. Tive que descobrir como ajudar os atores a encontrarem um caminho para personalizar de forma psicológica o desejo de vencer das personagens.

            
			Depois que comecei a aplicar esses conceitos, o processo me enriqueceu tanto que literalmente apoderou-se da minha vida. Passei a dedicar sete dias por semana, várias horas por dia, para ensinar esses conceitos. Como eu ensinava e preparava, em sua maioria, atores profissionais, a notícia logo se espalhou pela comunidade artística, e abri um estúdio. Em pouco tempo, havia uma longa lista de espera. Nunca publiquei anúncios e me recusei a divulgar o estúdio ou a ter minha escola listada em publicações para atores. Não tinha sequer um site. Na verdade, por muitos anos o número de telefone da escola não foi divulgado. Eu não estava sendo esnobe ou arrogante, apenas supunha que se um ator realmente quisesse me encontrar, conseguiria. Muitos se esforçaram para assistir às minhas aulas. Às vezes, levavam meses só para obter o telefone do estúdio. Como consequência, atraí aqueles que estavam de fato interessados na profissão, fossem escritores, diretores ou atores. Acredito com sinceridade que a qualidade dos meus alunos, na maioria atores profissionais comprometidos com a própria arte, tem contribuído para elevar e melhorar a qualidade da minha técnica.

            
			Durante os últimos vinte anos, tenho preparado milhares de atores para milhares de papéis de milhares de filmes, programas de televisão e peças de teatro. Esses atores são um laboratório vivo (e atuante) de pesquisa para minha técnica. Com frequência preparo vários atores para participar de testes para o mesmo papel em um filme. Tenho visto de perto o que funciona e o que não funciona. Com o tempo, identifiquei os denominadores comuns mais eficazes. Quando eu via certas abordagens terem sucesso repetidas vezes, eu as desenvolvia, estudava e refinava para torná-las facilmente reproduzíveis. Quando meus atores ganhavam papéis, recebiam excelentes críticas ou prêmios, descobri que isso, em geral, vinha do uso de ferramentas fundamentais semelhantes, todas originadas da psicologia humana básica e da ciência comportamental.

            
			Outro padrão que tenho observado ao longo dos anos é que minha técnica de atuação tende a fazer parte da vida pessoal do ator. Usar de maneira efetiva a adversidade como uma forma de superá-la e de vencer é tão inspirador e eficaz que muitos dos meus atores incorporaram inconscientemente esse modo de ser na própria vida, tornando-se mais realizados e empoderados. Eles tiram a vitimização da sua vida, tal como fazem com uma personagem.

            
			O que importa para você como ator, diretor, roteirista ou até mesmo como leigo que queira aprender a utilizar seu sofrimento para alcançar um objetivo é que minha técnica aprofunda muito a performance e muda sua vida.

            
			Este livro dará a você a metodologia exata da Técnica Chubbuck, que é basicamente um sistema prático e rigoroso de análise de um roteiro passo a passo. Um sistema de análise de roteiro que ajudará você a acessar as suas emoções e mostrará uma maneira de não apenas senti-las, mas usá-las com magnitude e poder. O poder do ator mostra como se apropriar dos seus conflitos, desafios e sofrimentos e transformá-los em algo positivo, do seu ponto de vista e do da personagem que você está interpretando.

            
			Ao longo da minha carreira como professora, recebi inúmeros cartões, bilhetes e cartas de alunos manifestando sua gratidão pela técnica, a qual parece sempre mudar a vida e a carreira de atores, escritores e diretores. Que este livro seja meu modo de dizer “obrigada”, pois tenho aprendido tanto com meus alunos – com quem eles são e com suas experiências de vida diversas – quanto eles têm aprendido comigo, ou até mais.

		


		
			PARTE 1

            
			Os 12 passos da Técnica Chubbuck de atuação

            
			Um ator que apenas sente emoções tende a tornar sua performance introspectiva, não transmite energia e não inspira a si nem ao público, ao passo que assistir a alguém que faz tudo e qualquer coisa para dominar a dor e, assim, atingir uma meta ou OBJETIVO prende a atenção do público, porque o resultado é uma atuação viva e imprevisível. Tomar atitudes resulta em riscos e, portanto, em uma jornada inesperada. Não basta que o ator seja sincero. Seu trabalho é fazer certas escolhas que gerem resultados emocionantes. É possível pintar uma tela com tinta a óleo, mas se a pintura final não for uma imagem atraente, ninguém irá olhar para ela.

            
			Esta técnica irá ensiná-lo a usar seus traumas, suas dores emocionais, obsessões, caricaturas, necessidades, seus desejos e sonhos para alimentar e guiar a personagem na direção do seu objetivo. Você irá aprender que os obstáculos da vida da sua personagem não estão lá para serem aceitos, mas para serem superados de forma heroica. Em outras palavras, minha técnica ensina aos atores vencer.

            
			Há mais de dois mil anos, Aristóteles definiu a essência de todo drama como o esforço do indivíduo para vencer. Superar e vencer todos os obstáculos e conflitos da vida é o que torna as pessoas dinâmicas. Martin Luther King Jr., Stephen Hawking, Susan B. Anthony, Virginia Woolf, Albert Einstein, Beethoven, Madre Teresa e Nelson Mandela tiveram que derrotar obstáculos quase intransponíveis para atingir seu objetivo. Na verdade, quanto maior o obstáculo e mais paixão essas pessoas tiveram para superá-los, mais profunda é a conquista ou a contribuição que realizaram. Elas não se tornaram pessoas extraordinárias e realizadas apesar dos seus desafios, mas por causa deles. Essas são as qualidades que queremos reproduzir na criação de uma personagem. É muito mais atraente observar alguém que se esforça para vencer, apesar de todas as adversidades, do que alguém que cede às dificuldades da vida. Um vencedor não precisa necessariamente vencer para ser um vencedor – um vencedor tenta vencer, um perdedor aceita a derrota.

            
			Quanto mais você se conhecer, melhor ator será. Você deve entender o que o motiva de forma profunda e intensa. As 12 ferramentas de atuação a seguir irão ajudá-lo a mergulhar na sua psique, permitindo que descubra coisas sobre si e encontre um modo de expor e canalizar todos esses demônios maravilhosos que todos nós temos. Seu lado obscuro, seus traumas, suas crenças, prioridades, seus medos, o que satisfaz seu ego, o que o envergonha e o que o faz sentir-se orgulhoso são suas cores, suas tintas para desenhar como um ator.

            
			As 12 ferramentas:

            
			1. OBJETIVO GERAL: o que sua personagem quer da vida, acima de tudo? Encontrar o que sua personagem quer por meio do roteiro.

            
			2. OBJETIVO DE CENA: o que sua personagem quer ao longo de uma cena, que dá suporte ao seu OBJETIVO GERAL?

            
			3. OBSTÁCULOS: determinar os obstáculos físicos, emocionais e mentais que dificultam que sua personagem alcance o OBJETIVO GERAL e o OBJETIVO DE CENA. 

            
			4. SUBSTITUIÇÃO: dotar o ator com quem você contracena com características de alguém da sua vida pessoal que faça sentido para o seu OBJETIVO GERAL e OBJETIVO DE CENA. Por exemplo, se o OBJETIVO DE CENA da sua personagem é fazer você me amar, então encontre alguém da sua vida, no presente, que de fato faça você precisar desse amor – de forma completa, urgente e desesperada. Dessa maneira, você tem todas as diversas camadas que a necessidade real de uma pessoa real despertam em você.

            
			5. OBJETOS INTERNOS: as imagens que passam na sua mente quando você fala ou ouve falar de pessoas, lugares, coisas ou acontecimentos. 

            
			6. UNIDADES E AÇÕES: um pensamento é uma UNIDADE. Sempre que há uma mudança de pensamento, há uma mudança de UNIDADE. AÇÕES são pequenos OBJETIVOS ligados a cada UNIDADE que apoiam o OBJETIVO DE CENA e, portanto, o OBJETIVO GERAL.

            
			7. MOMENTO ANTERIOR: o que ocorre antes de você iniciar uma cena (ou antes de o diretor gritar “Ação!”), que lhe mostra um lugar de onde partir, tanto física quanto psicologicamente.

            
			8. LUGAR É QUARTA PAREDE: usar o LUGAR e a QUARTA PAREDE significa que você dota a realidade física da sua personagem – a qual, na maioria dos casos, acontece em um palco, estúdio, set de filmagem, sala de aula ou em uma locação – com atributos de um lugar da sua vida real. Usar o LUGAR e a QUARTA PAREDE cria a sensação de privacidade, intimidade, história, significado, segurança e realidade. O lugar e a quarta parede devem apoiar e fazer sentido com as escolhas que você fez para as outras ferramentas.

            
			9. ATIVIDADES: manipulação de objetos do cenário, que produz um comportamento. Escovar o cabelo enquanto fala, amarrar os sapatos, beber, comer, usar uma faca para cortar etc., são exemplos de atividades.

            
			10. MONÓLOGO INTERIOR: o diálogo que se passa na sua mente, que você não diz em voz alta.

            
			11. CIRCUNSTÂNCIAS ANTERIORES: o histórico da sua personagem. O acúmulo de experiências que determina por que e como ela age no mundo. É personalizando as circunstâncias anteriores da personagem às suas próprias que você pode, de maneira verdadeira e com profundidade, entender o comportamento da personagem e viver o papel.

            
			12. DEIXE FLUIR: embora a Técnica Chubbuck recorra ao intelecto do ator, não se trata de um jogo de exercícios intelectuais. Esta técnica é o caminho para criar um comportamento humano tão real que produza a aspereza e a crueza de realmente viver um papel. Para reproduzir o fluxo natural da vida e ser espontâneo, você deve parar de pensar muito. Para isso, precisa confiar no trabalho feito com as 11 ferramentas anteriores e deixar fluir.

            
			•

            
			Essas 12 ferramentas criam uma base sólida que irá manter você no momento presente e inspirar uma atuação forte, profunda, dinâmica e poderosa.

            
			O trabalho que desenvolvi com Halle Berry no filme A última ceia é um bom exemplo de como a minha técnica funciona. Pegando uma cena central como exemplo, darei uma ideia de como utilizamos alguns elementos da minha técnica. Nesta cena, mostrarei como usamos apenas algumas das ferramentas de atuação do meu sistema de análise de roteiro. Tenha em mente que utilizamos todos os 12 passos na interpretação final, mas analisar cada cena adotando as 12 ferramentas daria por si só um livro. Então aqui vai uma amostra do uso de algumas das ferramentas, para ilustrar o quão eficaz a técnica pode ser.

            
			A última ceia é uma história bastante comovente, e Leticia, a personagem de Halle, é uma mulher trágica. Tivemos que encontrar uma maneira de impedir que Halle, como Leticia, fosse uma vítima das circunstâncias e se tornasse, assim, resignada ao acúmulo de tragédias da vida da sua personagem. No filme, o sofrimento começa quando Leticia leva o filho obeso para visitar o pai pela última vez. Seu marido estava no corredor da morte, prestes a ser executado. Logo após a morte do marido, seu filho morre atropelado, e então Leticia é demitida do emprego e despejada de casa. À medida que a história se desenrola, ela descobre que seu novo namorado – e única esperança – tem um pai bastante racista. Como se tudo isso não bastasse, no final do filme Leticia fica sabendo que o namorado participou da morte do seu marido e nunca lhe contou. Leticia fica furiosa e destruída.

            
			Como fazer com que Halle absorvesse esses acontecimentos sem desistir? Quais das suas experiências pessoais poderiam relacionar-se com as da personagem? Como dar um toque otimista para essa história tão opressiva, e assim permitir que, no final, a personagem fosse vitoriosa? Quando alguém desiste de lutar e se rende, a história acaba e deixa o público insatisfeito. Nós aplicamos as 12 ferramentas, começando por determinar qual era o OBJETIVO GERAL da personagem. Em seguida, encontramos um sofrimento da própria Halle que, de maneira emocional, se conectava ao de Leticia, e propusemo-nos a superá-lo por meio da interpretação.

            
			Cena da traição

            
			Ilustrando o uso do OBJETIVO GERAL (Ferramenta nº 1), OBJETIVO DE CENA (Ferramenta nº 2) e MONÓLOGO INTERIOR (Ferramenta nº 10).

            
            
            
				A cena: a traição acontece quando Leticia descobre que Hank participou da execução do seu marido e nunca lhe contou.

            
				
OBJETIVO GERAL de Leticia: ser amada e cuidada.

            
            

            
			Com tudo o que Leticia viveu no passado e no presente, o que ela mais precisa é sentir que está amparada e segura ao ser amada e cuidada. O OBJETIVO DE CENA deve apoiar o OBJETIVO GERAL para que se completem o arco do roteiro e a jornada para o ator, a personagem e o público. Esta é a última cena do filme, então ela deve resolver sua jornada, vencendo seus OBSTÁCULOS, alcançando e conquistando seu OBJETIVO GERAL. Para que isso aconteça, seu OBJETIVO DE CENA não pode ser focado na traição, mas, sim, em como ela consegue o que quer; ou seja, ser amada. Então:

            
            
            
				
OBJETIVO DE CENA de Leticia: fazer você me amar.

            
            

            
			A cena final de A última ceia começa com Leticia descobrindo um desenho do seu namorado, Hank, feito pelo seu marido, entre os pertences daquele. Isso indica que Hank conheceu seu marido, provavelmente quando ele estava no corredor da morte, e nunca disse nada a ela. O diretor Marc Forster tinha a intenção de deixar o final da história em aberto, nada muito clichê. Algo que faria o público imaginar se Leticia iria matar Hank, cometer suicídio ou matar ambos. Embora filmes de arte e independentes muitas vezes tenham finais sombrios, minha opinião é de que todas as pessoas, inclusive as que gostam desse estilo, querem sentir esperança (a vitória) no final do filme. Em outras palavras, proporcionar aos espectadores uma experiência que lhes permita esperar que suas tragédias pessoais tenham uma resolução positiva, assim como teve a de Leticia. Nós não podíamos alterar o roteiro, que não indicava um final feliz, então a responsabilidade de incutir esperança e outras possíveis resoluções dependia da interpretação de Halle. 

            
			A omissão de Hank é uma enorme traição e outra decepção para aumentar a longa lista de Leticia. Para ela, essa é a gota d’água. Leticia fica furiosa. Ficamos imaginando se ela escolheria o assassinato, o assassinato e o suicídio ou apenas o suicídio (seguindo a ideia do diretor). Por meio do MONÓLOGO INTERIOR, que apoia o OBJETIVO DE CENA fazer você me amar (em vez de eu preciso sentir raiva e desespero – quem na sua sanidade iria querer isso?), mudamos o final sem modificar a visão do diretor.

            
			Para descobrir o MONÓLOGO INTERIOR, tínhamos que personalizar a dolorosa descoberta de Leticia, e isso ajudou Halle a desenvolver uma raiva intensa. No filme, a ira no seu rosto diz: “Como ele pôde fazer isso comigo?!” Para que o MONÓLOGO INTERIOR produzisse essa transição da raiva para a esperança, Halle e eu conversamos sobre o instinto de sobrevivência de Leticia. Nessa cena, ela deve lutar para que o amor de Hank seja verdadeiro, senão ela morrerá. Leticia poderia ver sua descoberta como uma vil traição, o que significa que ela iria sofrer uma morte emocional, ou até mesmo uma morte física. Devido à sua necessidade de ser amada por Hank, ela é forçada a achar uma maneira de ver a mentira sob um ângulo diferente. É possível que a motivação de Hank para mentir não fosse um ato de enganação, mas em vez disso uma ação que expressasse um sacrifício supremo de amor. Leticia poderia racionalizar o comportamento de Hank, pensando: “Ele pode me amar tanto que teve medo de me contar e de me perder se eu descobrisse. Ele estava disposto a viver e ser oprimido pela culpa do seu segredo por causa do profundo amor que sente por mim. Ele achava que não podia viver sem mim, então não fez isso para me enganar, mas por amor...”

            
			Então, sem que essas palavras fossem ditas, usando apenas o MONÓLOGO INTERIOR, o público foi capaz de ver com clareza o que ela estava pensando e sentindo. O arco que foi criado pelo seu MONÓLOGO INTERIOR começou da seguinte forma: 

            
            
            
				A surpresa da descoberta...

            
				Que se transformou em uma fúria assassina...

            
				Que se transformou em sofrimento e confusão...

            
				Que se transformou na necessidade de sobrevivência para encontrar uma maneira de mudar o horror da sua descoberta...

            
				Para então encontrar uma solução ao ver a traição como algo positivo... o que permitiu que ela se sentisse, de forma incondicional, amada (um sentimento que ela nunca havia tido).

            
            

            
			Tudo isso é demonstrado pelo comportamento e pelas expressões faciais da Halle. No filme, ela processa tudo isso antes de Hank voltar. Então, quando ele chega em casa e oferece a ela uma colher de sorvete na varanda, ela é capaz de olhá-lo com amor e dizer no seu MONÓLOGO INTERIOR: “Depois de tudo o que sofri na minha vida, seu amor vai melhorar as coisas. Vou ficar bem.”

            
			Espero que essa história específica do meu trabalho com a Halle em A última ceia tenha proporcionado a você um claro entendimento da técnica. Do mesmo modo, ao longo dos anos que venho ensinando, percebi que usar relatos de casos do meu trabalho com vários atores tem sido de grande ajuda para a compreensão de uma ferramenta ou de um aspecto específico da técnica. Nas explicações das 12 ferramentas a seguir, farei o mesmo: utilizando um grande número de histórias – de atores que ganharam o Oscar, atores de televisão, teatro e novela, até os promissores atores da minha escola.

		


		
			CAPÍTULO 1

            
			Ferramenta nº 1:
OBJETIVO GERAL

            
            
            
			Aquilo que a personagem deseja ao longo de todo o roteiro.

            
            

            
			O OBJETIVO GERAL é a ferramenta que dá ao roteiro início, meio e fim. Ele define o percurso tanto para o ator quanto para o público. Todas as outras ferramentas devem servir e dar suporte ao OBJETIVO GERAL.

            
			Se você quer ser um ator vivaz e poderoso, deve reproduzir o verdadeiro comportamento de pessoas dinâmicas e poderosas. E essas pessoas poderosas sempre são, de uma forma ou de outra, orientadas por metas. Muitos atores caem na armadilha de acreditar que se comportar de forma real ou ter emoções reais é atuar – não é. Muitos atores estão convencidos de que, se chorarem de verdade durante uma atuação, terão representado bem o papel. Mas é a maneira como você usa as emoções para atingir seu propósito que torna a arte de atuar estimulante, tanto para o ator quanto para os espectadores. Sem o propósito de um objetivo, sem o esforço para tentar vencer, um ator puramente emocional será uma vítima das circunstâncias do roteiro, e ninguém gosta de assistir a uma vítima se vitimizar. Nós queremos assistir a uma pessoa mudar a sua vida, não aceitar abusos.

            
			Um ator deve aprender a usar suas emoções não como um resultado final, mas como uma ferramenta que lhe proporcione a paixão necessária para superar o conflito do roteiro.

            
			Além de fornecer ao ator e ao espectador algo pelo que torcer e uma jornada para embarcar, o OBJETIVO GERAL também incute senso de urgência à ação. Sabemos que o tempo voa quando estamos ocupados tentando realizar algo. Como o ator persegue sua meta no presente e com grande paixão, isso comprime a noção de tempo tanto do ator quanto do público, fazendo o tempo passar mais rápido e tornando tudo mais empolgante, uma experiência na qual qualquer coisa pode acontecer. Quanto melhor for o ator em acessar as próprias experiências de vida para criar a paixão e a urgência necessárias aos propósitos de um roteiro, mais elevada será a sua arte.

            
			Pergunte-se: O que meu personagem quer da vida? Qual é a sua maior meta? Este é o OBJETIVO GERAL.

            
			Quer aconteça em tempo real ou no decorrer de vinte anos, o OBJETIVO GERAL é a principal necessidade que move a personagem. Seu OBJETIVO GERAL deve sempre ser uma necessidade humana básica, algum propósito primitivo como: quero encontrar o amor verdadeiro, quero poder ou preciso ser validado.

            
			Todas as ferramentas subsequentes existem para dar suporte à jornada (seu OBJETIVO GERAL) e para torná-la mais crucial, detalhada, profunda, significativa e verdadeira. O instinto humano de sobrevivência nos leva a ter metas. Nossa vida emocional é apenas a consequência de tê-las atingido ou não. Digamos que o OBJETIVO GERAL é ser amado. Se você conquistar sua meta (OBJETIVO GERAL), ficará feliz; caso contrário, ficará triste e com raiva.

            
			As emoções são uma reação a uma ação, não o contrário.

            
			Encontrar de início seu OBJETIVO GERAL impede que você tenha que reabastecer suas emoções antes de começar a atuar, e também permite que a emoção surja de modo mais natural e humano. É muito mais simples do que passar uma hora antes de atuar evocando lembranças terríveis e tentando mantê-las frescas na memória. Se você estiver tentando buscar emoções provenientes de um momento desconexo da sua vida, o resultado será um vômito emocional. E, como na vida real, o vômito é tão desagradável para quem sofre como para quem o vê: vira uma explosão emocional que não leva a lugar algum.

            
			Mais importante ainda, ir de cena em cena buscando conquistar seu OBJETIVO GERAL cria um comportamento real em todas elas. À medida que você luta para sua personagem superar cada obstáculo, a fim de atingir seu objetivo geral, um comportamento real e único irá por instinto emergir na sua jornada para alcançá-lo. Ao se concentrar apenas em conquistar seu objetivo, você deixa de prestar atenção na atuação, e naturalmente manifesta suas peculiaridades e maneirismos únicos. É esse tipo de comportamento real que gera tensão no momento presente e faz com que o público fique sem fôlego e torça pela sua personagem. Os espectadores podem ver o OBJETIVO GERAL físico e emocional ser resolvido diante dos seus olhos e se relacionar com ele como se fosse a resolução das suas próprias questões. As pessoas ficarão mais dispostas a apoiar alguém se sentirem que sua luta é idêntica às suas.

            
			Há muitos anos, Catherine Keener estava estudando comigo. Ela tem uma vida emocional riquíssima que pode servir-lhe de inspiração; no entanto, naquele momento, ela usava suas emoções sem a motivação e os benefícios de um objetivo geral. Em aula, semana após semana, cena após cena, ela apresentava performances construídas com emoção. Eu e seus colegas de aula podíamos ver sua dor, mas não nos comovíamos. Nós, como público, não compreendíamos seus sentimentos, porque todas essas emoções, maravilhosas, profundas e acessíveis não estavam ligadas a uma razão, à necessidade de atingir um objetivo. Catherine achava que seguir um objetivo sem restrições acabaria transformando a sua personagem em um ser manipulador e antipático. Mas vejo a manipulação como um grande esforço consciente para conseguir o que se quer. O uso da manipulação para atingir um OBJETIVO GERAL importante torna a personagem eficaz, e pessoas eficazes são sempre muito atraentes. Pense, por exemplo, em Elizabeth Taylor em Quem tem medo de Virginia Woolf?, ou em Kevin Spacey em Os suspeitos. Eu disse a ela: “Assim que você perceber que não há nada de errado em usar a manipulação no seu trabalho, é aí que passará a ser de fato reconhecida por ele.” Naquela época, Catherine tinha uma carreira sólida, mas sem reconhecimento público.

            
			Por fim, foi interpretando o papel da sensual e intensamente manipuladora Maxine no filme Quero ser John Malkovich que fez o público e a crítica notarem seu trabalho. A personagem de Catherine estava imbuída de um sentimento tão calculista de desejo e vitória que ela teve que abraçar o OBJETIVO GERAL da sua personagem e uma atitude de “eu não ligo para mais nada a não ser conseguir o que quero”. E a preocupação de Catherine de que perseguir um objetivo sem medir as consequências faria o público odiá-la era sem fundamento. Na verdade, gerou o efeito contrário. O público não se importou que Maxine fosse uma cobra, já que ela tinha um motivo justificável para ir com obstinação em busca do seu objetivo, um motivo com o qual podiam identificar-se: recuperar o poder da minha vida. Os espectadores se identificaram com seu desejo, e torceram por ela pela sua determinação de fazer qualquer coisa, de se rebaixar ao máximo, de escalar com unhas e dentes apenas para recuperar seu poder, porque estava claro que a sua necessidade de ter poder no presente era uma reação por terem-na feito se sentir impotente no passado. E por Catherine ter tomado a decisão de alcançar o OBJETIVO GERAL de Maxine, ela foi capaz de personificá-la e de se comportar de acordo com a personagem. Assim, pela primeira vez na sua carreira, ela foi indicada ao Oscar, ao Globo de Ouro, e ganhou o Film Independent Spirit Awards de melhor atriz. Mas, para além dos prêmios, ela aprendeu o quão importante é seguir um OBJETIVO GERAL, e isso mudou sua carreira. 

            
			Para um ator, o OBJETIVO GERAL preenche aspectos da trama e dá um caminho viável, cheio de riscos interessantes, para personalizar o papel. O OBJETIVO GERAL em essência constrói um percurso para o ator e para o público. No começo de uma peça ou de um filme, a personagem e o ator começam em A, no nível zero. É aí que precisam definir o objetivo a ser alcançado. O restante da peça ou do filme mostra como a personagem faz para atingir esse objetivo e chegar a Z.

            
			O roteiro informa o material bruto a ser analisado, fornecendo a informação específica que leva a personagem a fazer o que tem que ser feito. Isso inclui o contexto socioeconômico da personagem; o histórico de acontecimentos traumáticos; o lugar geográfico onde a personagem nasceu e foi criada; a época; o histórico de sucessos e derrotas pessoais e profissionais da personagem; seus sonhos; o modus operandi da personagem; como ela se vê; e como é vista pelas outras personagens. Depois, o ator personaliza esses elementos, reproduzindo-os a partir da sua própria vida. Isso irá gerar com naturalidade comportamentos e padrões de fala idiossincráticos.

            
			O OBJETIVO GERAL da personagem deve ser formulado de modo a estabelecer uma necessária mudança de vida para a sobrevivência física e/ou emocional.

            
			Essas são questões humanas universais que podem guiar toda a jornada de uma personagem em um roteiro, quer aconteça no curso de um dia ou de uma vida inteira. Bons OBJETIVOS GERAIS que incluem necessidades humanas básicas são:

            
            
            
				Encontrar amor.

            
				Ter poder.

            
				Ser amado de forma incondicional.

            
				Ter filhos.

            
				Casar-se.

            
				Ser amado pela mãe ou pelo pai.

            
				Recuperar o amor de um ex.

            
				Ter sucesso profissional.

            
				Ser validado.

            
				Manter-se vivo (sobreviver).

            
				Proteger um ente querido e mantê-lo vivo.

            
            

            
			O OBJETIVO GERAL não deve ser confundido com a trama. George Bernard Shaw dizia que não existem tramas novas, apenas formas novas de pessoas negociarem e criarem relacionamentos. Considerando que cada pessoa é única, a maneira como negocia e cria relações também será singular e especial. Como a sua personagem faz para alcançar seu OBJETIVO GERAL, que é baseado em uma necessidade humana primordial, é a jornada:

            
			Não precisamos que a interpretação de um ator apresente a trama. O roteiro já nos dá isso.

            
			Você deve sempre ter em mente que o público vai ao teatro, ao cinema ou assiste à televisão para ver como as relações humanas se desenvolvem. Não importa se a trama nos transporta para o inexistente planeta Nebulosa, para uma batalha da Segunda Guerra Mundial ou se conta uma história de baratas gigantes causando um caos de sujeira: o público sempre se identifica com o fator humano de pessoas tentando estabelecer, construir ou ajustar um relacionamento, não importando em que lugar ou situação a história aconteça.

            
			No filme Por um triz, Eva Mendes interpretou o papel de uma policial chamada Alex Whitlock, que trabalhava junto com seu parceiro policial e ex-marido, Matt Whitlock, interpretado por Denzel Washington, em um caso de homicídio. À medida que investiga o assassinato, parece cada vez mais que a personagem de Denzel cometeu o crime. A história termina com a revelação de que ele havia sido incriminado, e o casal se reconcilia.

            
			Eva poderia ter trabalhado com o OBJETIVO GERAL da trama: solucionar o crime. Mas isso seria seco, frio e sem paixão, e estaria faltando algo com que o público de fato se importasse: uma relação humana. Então, em vez disso, Eva e eu abordamos sua personagem usando o OBJETIVO GERAL de trazer Matt de volta e fazer com que ele volte a me amar. Isso tornou necessário que ela resolvesse o caso por duas razões: primeiro, ela precisava impressioná-lo com sua grande habilidade de policial; segundo, desconsiderando suas suspeitas de que ele talvez fosse culpado, ela precisava ajudá-lo a limpar seu nome. Esse OBJETIVO GERAL tornou a personagem de Eva indispensável na vida dele – tanto em caráter pessoal quanto profissional. Assim, ela ganha o direito de tê-lo de volta na sua vida, não apenas desejando isso, mas tomando atitudes viáveis para consegui-lo. Isso também despertou mais reações emocionais na mulher, porque a cada pequena mudança que acontecia na história tornava-se mais difícil para ela superar e cumprir seu OBJETIVO GERAL de tê-lo de volta. É assim que as complexidades e nuances da trama são inseridas na atuação. Ela deve enfrentar todas as voltas e reviravoltas da história e ainda ser capaz de alcançar seu OBJETIVO GERAL. Essas complexidades só podem emergir se o OBJETIVO GERAL for guiado por uma necessidade humana simples e básica. Isso permite que o ator não deixe a experiência ser um processo racional, intelectual, mas, ao contrário, que a transforme em uma experiência corporal.

            
			O OBJETIVO GERAL deve ser simples, básico e ativo. 

            
			Manter um OBJETIVO GERAL simples e humano também cria uma arena na qual o ator pode parar de atuar e estar em cena de verdade. O erro mais comum que as pessoas cometem é de tornar o OBJETIVO GERAL complicado demais e, portanto, difícil demais de ser representado.

            
			Quando eu estava preparando Jessica Biel para estrelar o papel principal da nova versão de O massacre da serra elétrica, encontramos esse problema. Teria sido fácil escolher como OBJETIVO GERAL da personagem: quero ficar longe desse maluco e evitar minha morte e a dos meus amigos, porque o assassino está fora de controle e sedento de sangue e nós somos apenas um grupo de jovens, e eu também estou grávida e meu namorado não sabe... É difícil atuar com um objetivo tão complicado e guiado pela trama. Para simplificar, estipulamos como OBJETIVO GERAL: proteger meu filho ainda por nascer. Isso permitiu que Jessica tivesse um desejo imperativo de sobrevivência, pois se ela morresse seu bebê também morreria. Também permitiu que ela atuasse em uma perspectiva desesperada, hiperalerta e primitiva (nada é mais primitivo do que proteger seu filho que ainda não nasceu). Esse OBJETIVO GERAL também criou mais tensão e veracidade no seu relacionamento com os outros, em especial com seu namorado, pois ela achava que não podia revelar a gravidez até sentir que o bebê estaria emocionalmente seguro nas mãos dos seus amigos e do pai da criança. Um OBJETIVO GERAL simples permitiu-lhe mais dimensões no que teria sido, de outro modo, uma história de terror piegas.

            
			Durante a edição final desta nova versão, cortaram todas as referências de gravidez da personagem de Jessica. Mas, embora ela não estivesse grávida na versão que chegou ao público, usar o OBJETIVO GERAL de proteger seu filho ainda não nascido deu à performance de Jessica uma urgência primitiva de sobrevivência e de salvar as pessoas que estavam à sua volta. Não importava que os espectadores não soubessem da sua gravidez, porque interpretamos suas atitudes como uma necessidade extrema de proteger seus amigos e sobreviver. Como consequência, sua atuação, que poderia ter sido vista como uma performance genérica de filme de terror, foi, na verdade, precursora, e Jessica recebeu o tipo de ofertas de filmes (e de salários) que jamais havia recebido.

            
			Não decida seu OBJETIVO GERAL com seu intelecto.

            
			Em vez disso, escolha três ou quatro objetivos – determinados pelas circunstâncias do roteiro – e teste cada um deles nos ensaios. Ao final da segunda página do diálogo, a escolha do OBJETIVO GERAL mais simples e eficaz ficará evidente.

            
			Hedda Gabler é uma das personagens mais complexas do teatro. Ela com frequência é interpretada como uma mulher má, calculista e egoísta. Judith Light me procurou para uma abordagem diferente. Ela estava se preparando para uma temporada no Kennedy Center, em Washington. Juntas, demos um passo atrás e examinamos as circunstâncias da vida de Hedda. Seu pai, um general do exército, queria um filho para continuar o legado militar da família. É claro que, naquela época, era impossível para uma mulher ingressar em qualquer carreira militar. Portanto, ter sua filha, Hedda, nada significou para ele.

            
			Tendo em vista os fatos mencionados, faria sentido supor que, durante sua infância, Hedda tenha ouvido seu pai discutir de forma calorosa táticas e estratégias de guerra e jogar jogos de guerra, tudo isso enquanto ignorava a jovem Hedda. Toda criança que é ignorada por um pai ou uma mãe fica obcecada em querer transformar essa relação em uma de orgulho, aceitação e, mais importante, de amor. Seu OBJETIVO GERAL era fazer meu pai me amar. Esse OBJETIVO GERAL dá ao comportamento duro e calculista de Hedda uma lógica complacente. Mesmo após seu pai morrer, ela está tentando se tornar o tipo de pessoa que ele poderia amar: um general do exército.

            
			Para conseguir isso, eu precisava que Judith se comportasse como o general da casa. Em cada interação, conversa e gesto, ela estava na guerra mobilizando tropas, utilizando subterfúgios, espionando, persuadindo a sra. Elstead a destruir evidências etc. Seu comportamento pode ter sido vil, mas por Judith estar trabalhando com uma razão básica e justificável – conquistar o amor do seu pai – Hedda foi vista pelo público e pelos críticos como uma mulher real e vulnerável fazendo o que fosse necessário para vencer, em vez de uma mulher calculista, incapaz de amar. Encontramos o OBJETIVO GERAL que faria mais sentido para aquelas circunstâncias, um objetivo que daria a ela um motivo básico para se comportar tão mal. Mesmo os maiores criminosos têm alguma razão compreensível para sua conduta. Cabe ao ator encontrá-la.

            
			O OBJETIVO GERAL deve ser uma necessidade simples, fundamental e primitiva que fará sentido durante todo o roteiro.

            
			Seja um roteiro de duas páginas ou de duzentas, abrangendo um período de cinco minutos ou de toda uma vida, seu OBJETIVO GERAL deve fornecer uma “linha de continuidade” coerente e focada. Os pontos de partida e de chegada da sua personagem dão as pistas necessárias para descobrirmos qual é o melhor OBJETIVO GERAL. Há alguns anos, Rob Schneider trouxe para mim o roteiro da comédia Gigolô por acidente. Depois de discutir as armadilhas da representação desse papel, que conta a história de um gigolô, eu disse a ele que tínhamos que achar um OBJETIVO GERAL que não só fizesse sentido para a história, mas que também fizesse o público enxergar Deuce como um herói, e não como um sujeito desprezível procurando uma forma fácil de fazer sexo com as mulheres. Analisamos muitas ideias até concordar que o OBJETIVO GERAL era ser amado. Na verdade, ele desejaria isso com tanta profundidade que seria capaz de qualquer coisa para conseguir esse amor.

            
			Também conversamos sobre o que motivaria esse OBJETIVO GERAL. O que levaria um homem a ficar tão desejoso de amor a ponto de se tornar um gigolô? A resposta veio: a personagem vivia sendo rejeitada pelas mulheres, desde que se entendia por gente. Essa necessidade de ser aceito pelas mulheres nunca havia sido resolvida, nem mesmo no momento presente do roteiro. Como as habilidades sociais de Deuce nunca haviam amadurecido, para todos os efeitos, ele ainda se comportava de maneira infantil.

            
			Trabalhar para buscar seu OBJETIVO GERAL a partir de um comportamento infantil proporcionou a Rob a inocência necessária para tornar Deuce uma personagem que gera empatia. Afinal de contas, uma criança faz de tudo para ter o que quer. Por exemplo, se quer muito ter um frisbee, ela irá seduzir, fazer birra, negociar, reclamar, acusar, irá se fazer de vítima e ser malcriada, e nós perdoaremos esse comportamento porque vem de um inocente, de um espírito puro. Se um adulto mantém necessidades e comportamentos de uma criança, nós também iremos perdoá-lo. Vamos analisar Jack Nicholson em Melhor é impossível. Ele, da mesma forma, criou a personagem a partir de um ponto de vista infantil, uma personagem que teria sido vista como abusiva e cruel se ele a tivesse interpretado como um adulto maduro.

            
			Esse OBJETIVO GERAL, alimentado por problemas que Rob Schneider vivenciou na própria infância, trouxe duas contribuições para o filme. Primeira, o OBJETIVO GERAL mudou o formato do filme. Como ele estava se comportando como uma criança, o fato de ser um gigolô não tinha como fim as relações sexuais. Embora as mulheres a princípio se aproximassem dele tendo o sexo como objetivo, Deuce sobrepôs a isso seu desejo de fazer com que elas o amassem. Deuce conquistou o amor ao fazer as mulheres se empoderarem o suficiente para superar alguns problemas graves – narcolepsia, obesidade e a síndrome de Tourette. O público o amou por resgatar essas mulheres. Rob transformou Deuce em um herói, o que nos leva à segunda contribuição do OBJETIVO GERAL para o filme: fez com que um tema potencialmente batido se tornasse uma comédia de grande estilo e um enorme sucesso.

            
			Leia o roteiro inteiro mais de uma vez.

            
			Para encontrar o OBJETIVO GERAL da sua personagem, é importante ler todo o roteiro mais de uma vez. Fazendo isso, você poderá determinar mais elementos específicos sobre a sua personagem e começar a pensar como as outras personagens se relacionam com você e o que falam de você na sua ausência.

            
			Sem ter lido e relido o roteiro de O silêncio dos inocentes, Anthony Hopkins nunca teria entendido que seu OBJETIVO GERAL como Hannibal Lecter não consistia em se tornar um assassino em série ainda mais perigoso do que já era, mas em conquistar a amizade da agente Clarice Starling (Jodie Foster). O roteiro começa com uma cena na qual Lecter submete Clarice a um teste para decidir se ela merece seus conselhos e sua amizade. Hopkins utiliza de modo muito eficaz a conduta estranha e assustadora da sua personagem para testar seu lado intelectual, emocional e físico. Hannibal Lecter é um homem muito perturbado, dano que quase sempre é decorrente de maus-tratos severos na infância. Ele precisa se assegurar de que Clarice não se tornará abusiva também. Suas estranhas táticas são de fato a única maneira de o homem proteger seu emocional. Ela passa no seu teste rigoroso. Como? Ela não só demonstra integridade intelectual e emocional, mas o mais importante, ambos percebem que compartilham certos demônios internos a serem superados. Os dois escutam na sua mente “o grito dos inocentes”, mas eles encontraram diferentes soluções para lidar com isso: Clarice salva vidas, Hannibal acaba com elas. Unidos pelo sofrimento, eles se envolvem em uma amizade tão forte que o espectador acredita que, não importa a circunstância, Hannibal Lecter nunca machucaria ou prejudicaria Clarice. Na verdade, o elo criado pelos atores é tão poderoso que, no final do filme, quando a personagem de Hopkins diz a Clarice, com um toque de sarcasmo, “Eu vou receber um velho amigo para o jantar”, o público, longe de se assustar, ri, embora saiba que, literalmente, o amigo será o jantar. Por quê? Porque o OBJETIVO GERAL – ter um amigo que realmente me compreenda – torna esse comentário aceitável e até mesmo engraçado, visto que era uma conversa entre amigos, não entre um canibal sedento por carne humana e uma agente do FBI. O OBJETIVO GERAL de Anthony Hopkins baseado em relacionamentos humanos fez com que O silêncio dos inocentes se tornasse um filme sobre a amizade improvável entre duas pessoas, em vez de só mais um filme comum de suspense. Seu OBJETIVO GERAL aumentou muito a relevância e a integridade do filme e o tornou mais comercializável.

            
			É importante notar que Hopkins não via sua personagem como um homem mau. Ele não julgou a personagem. Ele via Hannibal como alguém ferido pelas circunstâncias passadas da sua vida e que cometia assassinatos em série como reação a um passado terrível e doloroso. E por Hopkins não ter o fardo do julgamento moral, ele pôde desfrutar da liberdade para explorar todas as facetas de um homem muito complexo, em consequência criando uma performance muito complexa.

            
			Nunca julgue sua personagem nem seus OBJETIVOS.

            
			Noel Coward disse: “Não se pode julgar a arte.” Da mesma forma, não se pode julgar sua personagem, nem os objetivos dela. Uma pessoa estúpida nunca se vê assim. Uma pessoa má não se acha má – elas sempre têm uma razão justa para agir assim. Um cafetão, uma prostituta ou uma dançarina de striptease não necessariamente odeiam o que fazem para viver ou pensam que é algo errado e desprezível. Você não deve contaminar a tela em que você pinta com dogmas morais ou valores sociais. Alimentar-se dos próprios valores retira energia e foco da sua personagem e dos seus objetivos. A arte precisa de espaço para respirar, ter a liberdade necessária para descobrir sem restrições. As cores que você usa no seu trabalho devem incluir uma grande variedade de atributos, sejam as partes boas e amigáveis de quem você é, mas também as partes ruins, os elementos mais obscuros que residem em todos nós. Isso talvez faça você se sentir mal, mas a verdade é que em geral são as partes mais obscuras do ser humano que nos fazem seguir um propósito com vingança, paixão e urgência, tornando a jornada pelo OBJETIVO GERAL ainda mais emocionante.

            
			No momento de decidir seu OBJETIVO GERAL, não tenha medo de explorar e utilizar suas partes mais obscuras e desagradáveis. Você pode interpretar alguém que, de acordo com as normas sociais, é má, mas essa pessoa sente que o que faz é certo. Isso precisa estar refletido no seu OBJETIVO GERAL. Por exemplo, se for um estuprador, o OBJETIVO GERAL não é estuprar pessoas, mas recuperar meu poder da pessoa que o retirou quando me estuprou ou abusou de mim. Como veremos mais à frente, os abusadores, estupradores e assassinos tendem a ver suas vítimas como um símbolo ou representação da pessoa responsável pelos maus-tratos ou estupros. Então, quando eles agem – abusam, estupram e matam – sentem que estão ferindo e se vingando da pessoa que tirou seu poder de maneira cruel. Revidar contra um algoz simbólico é com frequência a única maneira de o abusador/estuprador/assassino conseguir lidar com o terrível abuso sofrido na infância. É um meio de ele deixar de se sentir vítima da sua infância e, em vez disso, sentir-se poderoso. Isso transforma o ato de estuprar/matar em uma performance justificável.

            
			O mesmo se aplica à questão do suicídio: não se pode julgá-lo. Para alguns, é uma solução viável para um sofrimento esmagador e insuportável. Despedida em Las Vegas conta a história de Ben (Nicolas Cage), que pretende cometer suicídio bebendo até morrer, e então cruza o caminho de Sera, uma prostituta (interpretada por Elisabeth Shue). Elisabeth e eu trabalhamos juntas para seu teste e também, depois, nas gravações do filme.

            
			O primeiro passo era passar pelo teste, uma tarefa difícil, pois o diretor Mike Figgis não acreditava que Elisabeth fosse a pessoa certa para papel. Seu raciocínio não era infundado. Antes desse filme, ela só havia interpretado “mocinhas”, do tipo bem certinhas. Mas Elisabeth queria muito esse papel, e Figgis, por fim, concordou em encontrá-la. Eu e ela sabíamos que, na melhor das hipóteses, seria um encontro por caridade. Cabia a nós mudarmos a visão dele e fazê-lo enxergar Elisabeth como a Sera perfeita.

            
			Com base no roteiro, parecia que o OBJETIVO GERAL de Sera era impedir Ben de cometer suicídio e fazer com que ele sentisse vontade de viver. No entanto, esse OBJETIVO GERAL julgava o ato de se suicidar como algo imoral e errado, o que, como você já deve ter imaginado, vai contra minha opinião de não julgar as personagens e suas ações. Ensaiamos algumas ideias e, em seguida, perguntei para Elisabeth: “E se Sera também visse o suicídio como uma solução para si mesma e, em vez de tentar impedir que Ben morra, ela se conecte com ele porque ambos encontraram a mesma solução para suas dores?” Então, seu OBJETIVO GERAL passou a ser fazer Ben me amar, o tipo de amor que vem de duas pessoas que compartilham a mesma resposta para uma agonia emocional insuportável. Isso transformaria uma história deprimente e chorosa sobre suicídio em uma grande história de amor. E uma história de amor entre duas pessoas que estão prestes a morrer e têm a urgência de viver em poucas semanas o que em outras circunstâncias levaria cinquenta anos de relacionamento amoroso. Isso fez com que a pergunta que Sera dirige a Ben no diálogo do roteiro – “Por que você quer cometer suicídio?” – adquirisse um significado diferente. Em vez de significar “Por que você iria querer fazer uma coisa dessas?”, o que implicaria juízo de valor, a pergunta significa “Suas razões para cometer suicídio são as mesmas que as minhas?”, o que enfatiza as semelhanças entre os dois e permite um vínculo mais estreito. Mantendo uma atitude desprovida de julgamentos, decidimos também que ela gostava mesmo de ser uma prostituta – afinal, essa era a única ocupação que poderia proporcionar a alguém como Sera – uma sensação de poder, e isso é sempre uma coisa boa.

            
			Elisabeth fez o teste e apresentou nossa visão do roteiro para Figgis. Essa interpretação o deixou intrigado e surpreso. Ele tinha visto várias outras atrizes, e todas concordavam que o OBJETIVO GERAL de Sera era tentar salvar Ben; ou seja, uma prostituta com um coração maravilhoso. O resultado de um OBJETIVO como esse é paternalista e degradante para a linha de ação de Ben. Figgis não conseguiu tirar da cabeça a nova visão de Sera. Ele não só escolheu Elisabeth para o papel, como reescreveu o roteiro levando em conta o seu OBJETIVO GERAL: duas pessoas que encontram o amor alimentado pelo desejo comum de suicídio. Elisabeth também conseguiu trazer esperança e amor verdadeiro para uma história de vício, prostituição e estupro. Peter Travers, da revista Rolling Stone, escreveu a seguinte crítica ao filme: “Dirigido por Mike Figgis, baseado em um romance autobiográfico escrito por John O’Brien em 1991, o filme é uma tragédia que se desenrola com surpreendente vivacidade e toques de humor, como se ninguém tivesse dito aos amantes que sua história deveria ser deprimente.” Na verdade, a maior parte das críticas ecoaram a opinião de que o filme “é uma história sobre suicídio estranhamente inspiradora”. Elisabeth Shue foi indicada ao Oscar, Nicolas Cage ganhou o Oscar, e Mike Figgis foi indicado como Melhor Diretor e Melhor Roteirista.

            
			Você deve analisar a psique da personagem e encontrar uma maneira de justificar o seu comportamento, investigando a questão primária capaz de fazer com que ela se comporte assim no presente. Você olha para a psique da personagem e, assim, descobre como ela se assemelha com sua vida emocional, fazendo, então, o comportamento amoral e escandaloso da personagem realmente ter sentido.

            
			Em Um bonde chamado desejo, a personagem de Blanche Dubois é uma das anti-heroínas mais famosas do teatro dos Estados Unidos. Seu OBJETIVO GERAL é afastar Stella (sua irmã) de Stanley (marido de Stella) e trazê-la de volta para mim. Na tentativa de ter sua irmã de volta, Blanche está disposta a mentir e roubar, mas, o pior de tudo, fazer sexo com Stanley, seu cunhado, seduzindo-o para que ele a estupre. Por que pressionar seu cunhado a esse ponto? Blanche faz tudo e qualquer coisa para conquistar seu OBJETIVO GERAL, porque se não fizer, morrerá. E não apenas no sentido figurado: se ela não conseguir fazer Stella abandonar Stanley e ficar com ela, acabará sem dinheiro, sem teto e abandonada.

            
			Personalize o OBJETIVO GERAL da sua personagem.

            
			Barry Pepper me procurou para se preparar para o papel de Daniel Jackson em O resgate do soldado Ryan, de Steven Spielberg. Parecia que o OBJETIVO GERAL de Daniel era vencer a guerra. Esse objetivo continha alguns elementos positivos: era simples e ativo; não era tão intelectualizado; preenchia os requisitos gerais do roteiro; e não julgava as personagens. No entanto, faltava o elemento de uma necessidade humana básica. Vencer a guerra não tinha significado algum para Barry e, dado que toda atuação é conduzida por um relacionamento de uma maneira ou de outra, tínhamos que encontrar o caminho para que sua atuação funcionasse de acordo com essa premissa.

            
			Barry é de uma pequena cidade canadense e nunca viveu uma situação de guerra. Como seguir um OBJETIVO GERAL que é de todo desconhecido para ele? Ele poderia nos fazer acreditar que havia participado da Segunda Guerra Mundial e trazer detalhes históricos para sua atuação. Mas, assim como contar uma mentira complexa, é difícil se lembrar de todas as faces da mentira, e é questão de tempo até você ser desmascarado. O mesmo ocorre na atuação. Se há muita informação baseada em pura imaginação, mais cedo ou mais tarde você irá esquecê-las.

            
			Para evitar isso, sugeri a ele que a guerra poderia assumir muitas formas. Existem lutas emocionais que fazem você se sentir em um campo de batalha, e são como as guerras que existem na vida de todo mundo. Isso também valia para Barry, que estava prestes a se casar. A aproximação do dia do casamento é sempre assustadora, intimidante, e para muitos, inclusive para mim, horripilante. O fato é que a maioria dos casais, pouco antes de se casar, têm as piores e mais assustadoras batalhas que já vivenciaram. Na véspera do meu casamento tive uma briga tão assustadora com o meu futuro marido que ameacei saltar de um veículo em movimento no meio de uma rodovia. Fiquei com a minha porta aberta e com um pé balançando para fora, imersa na minha tentativa neurótica de vencer alguma coisa mesquinha sobre a qual estávamos discutindo. Encarar o seu futuro companheiro “na saúde e na doença, até que a morte nos separe” pode ser assustador, intimidante, aterrorizante e, em muitos casos (como no meu), de grande potencial fatal. A situação pode ser comparada ao confronto com o inimigo em uma guerra real. Se o casamento pode ser considerado uma guerra notória, faz sentido que você queira vencer essa guerra. Você gostaria de superar todos os problemas que pode vir a ter com seu futuro companheiro. Eu sabia que brigar com a noiva seria uma das respostas naturais de Barry à aproximação do dia do seu casamento, então precisava que ele usasse as batalhas, os medos, as preocupações e fosse guiado com emoção pela ameaça fatal que emanava da sua guerra particular. Portanto, no filme O resgate do soldado Ryan, o OBJETIVO GERAL de Barry passou a ser fazer meu casamento dar certo.

            
			Como resultado, Barry não estava interpretando uma figura de soldado em uma guerra de fantasia. Ao contrário, ele foi atrás do seu OBJETIVO GERAL pessoal com a ferocidade de alguém que tem algo muito pessoal em risco: vencer a guerra contra seus medos e os medos da sua noiva para que pudesse ter um casamento saudável e pacífico. Ele tinha poucas falas no filme, mas o público sempre o viu como um dos protagonistas, à altura dos pesos pesados Tom Hanks e Matt Damon. Isso aconteceu porque seu OBJETIVO GERAL era muito forte, baseado em algo tão necessário naquele momento da sua vida pessoal que o público, a crítica e os futuros contratantes (diretores e produtores) não puderam deixar de notá-lo, e isso mudou sua carreira.

            
			O OBJETIVO GERAL e o OBJETIVO DE CENA são as forças motrizes da minha técnica para a análise de roteiros. Sem eles não há necessidade, sentido, consequência, caminho e, o mais importante... não há jornada.

		


		
			CAPÍTULO 2

            
			Ferramenta nº 2
OBJETIVO DE CENA

            
            
            
			O que sua personagem deseja ao longo de toda a cena.

            
            

            
			O OBJETIVO DE CENA deve apoiar o OBJETIVO GERAL. Ao longo de todo o roteiro, nenhum OBJETIVO DE CENA pode negar o OBJETIVO GERAL. Isso porque cada cena é um elo na sequência, e juntas elas formam uma corrente que une toda a história. Se o OBJETIVO GERAL da sua personagem é ser amada, as cenas seguintes formarão o caminho que sua personagem irá percorrer para obter amor. Isso significa que, ainda que em uma cena sua personagem peça outra em casamento, e em outra cena peça o divórcio, o OBJETIVO GERAL ainda está sendo sustentado. Por quê? Porque o segundo objetivo de cena é motivado pelo OBJETIVO GERAL. Sua personagem não está recebendo amor no seu atual casamento, então suas circunstâncias levam-na a procurar amor em outro lugar. Assim, o divórcio não nega o OBJETIVO GERAL de ser amado, mas o realiza.

            
			O OBJETIVO DE CENA é o guia específico da comunicação entre você e a outra personagem dentro da cena. Já o OBJETIVO GERAL é, em linhas gerais, o que sua personagem busca ao longo de todo o roteiro. O OBJETIVO DE CENA é o caminho preciso que você irá percorrer para alcançar o OBJETIVO GERAL, com base no diálogo e nas ações da cena específica que você está analisando. Em Patton, rebelde ou herói?, o OBJETIVO GERAL de George C. Scott – que interpretou a personagem que dá nome ao filme, general Patton, um militar importante da Segunda Guerra Mundial – era ter poder acima de qualquer um, fosse seu inimigo ou suas próprias tropas. No monólogo que ele tornou famoso, Scott está de pé em frente à bandeira dos Estados Unidos e tem como OBJETIVO DE CENA empoderar e inspirar você (as tropas). Isso motiva os comandados de Patton a fazer tudo que lhes pedir, inclusive a morrer por ele. Inspirar esse tipo de lealdade só torna Scott, interpretando Patton, um homem ainda mais poderoso, fazendo, desse modo, com que o poder que ele dá aos seus homens volte para ele em dobro. Ao usar o OBJETIVO DE CENA, uma relação simbiótica é formada, da qual todos se beneficiam. Scott poderia ter apenas falado algo para as suas tropas, mas em vez disso optou por fazer um monólogo sobre intercomunicação e criar relacionamentos humanos. Por essa razão, essa cena é considerada uma das mais memoráveis dos filmes de guerra.

            
			Seu OBJETIVO DE CENA deve ser expresso de modo a exigir uma resposta.

            
			Por exemplo, fazer você ser meu amigo. Em outras palavras, algo que é possível de obter do outro na cena. A tentativa de alcançar o OBJETIVO DE CENA deve incluir a outra pessoa, evitando que um ator fale algo para o outro; em vez disso, obriga-o a falar com o outro. Dessa forma, você busca uma resposta, e não uma caixa de ressonância. Você deve responder a esta pergunta: “Consegui formular meu OBJETIVO DE CENA de modo a gerar uma reação?” Você deve resumir suas necessidades, retirando os aspectos intelectuais e exprimindo o OBJETIVO DE CENA de forma simples, imprescindível e primordial. Isso fará você atuar com seu corpo, não com o cérebro. Quando você está sendo racional, você está sob controle. Mas quando os riscos são grandes – se você está com muita raiva ou precisando de sexo – a racionalidade do seu cérebro lhe abandona, seu corpo e suas emoções tomam a frente e você acaba se comportando de uma forma que com frequência o surpreende. “De onde isso veio? Eu nunca ajo assim” é o pensamento que deve surgir como consequência de um OBJETIVO DE CENA simples, relativo a uma necessidade básica, primordial, e de alto risco. Dois exemplos de um processo de pensamento cerebral e racional para o OBJETIVO DE CENA são:

            
            
            
				“Eu quero descobrir como sua mente funciona para ver se o que temos em comum é suficiente para nos apaixonarmos.”
ou


            
				“Você precisa entender que eu faço as coisas que faço porque sofri abuso quando era criança, e me pergunto se você consegue compreender isso.”

            
            

            
			Como você pode perceber, esse tipo de frase para o OBJETIVO DE CENA é muito racional e confuso para criar uma jornada clara. Fique longe de conceitos esotéricos ou muito intelectualizados. Não importa o quão bitolada ou inteligente seja sua personagem, as necessidades básicas são sempre as mesmas – são básicas. Tanto Albert Einstein quanto a personagem deficiente mental de Lenny, em Ratos e homens, possuem os mesmos instintos humanos, como, por exemplo, a necessidade de serem amados. Eles apenas a manifestam de formas diferentes.

            
			Você pode evitar intelectualizar demais o OBJETIVO DE CENA testando três ou quatro objetivos no diálogo. Aquele que parece fazer mais sentido, que envolve seu corpo e suas emoções à medida que você lê seu texto em voz alta, é o melhor. E será óbvio, porque o OBJETIVO DE CENA mais eficaz cairá como uma luva.

            
			O OBJETIVO DE CENA nunca muda durante a cena.

            
			Se o OBJETIVO DE CENA muda ou dá a impressão de mudar em algum ponto da cena, você errou na hora de escolhê-lo. Um OBJETIVO DE CENA deve fazer tanto sentido no começo quanto no final da cena, de modo a ter início, meio e fim.

            
			O OBJETIVO DE CENA deve ser um simples processo de pensamento – que não se encaminhe em uma nova direção com novos pensamentos, usando mais de um OBJETIVO DE CENA. A complexidade da atuação vem da maneira como sua personagem manifesta as necessidades dela. Em outras palavras, o modo como o papel é interpretado irá mudar de modo radical de acordo com o conhecimento, as experiências, a personalidade e as prioridades únicas que emanam da personagem e do ator que a está interpretando. É o quem-sou-eu da personagem assim como o quem-é-você como pessoa que trazem as nuances do comportamento individual dessa personagem.

            
			O OBJETIVO DE CENA deve ser algo que você pode processar com a mente, o coração, as vísceras e a sexualidade; necessidades humanas simples como:

            
            
            
				Fazer você me amar.

            
				Fazer você transar comigo.

            
				Fazer você me dar um emprego.

            
				Provar que você está errado para que eu esteja certo.

            
				Fazer você me aceitar.

            
				Fazer você me dar esperança.

            
				Fazer você ser meu aliado.

            
				Fazer você me venerar.

            
				Fazer você me devolver meu poder.

            
				Fazer você me ajudar a me sentir melhor.

            
            

            
			Abordagens erradas para o OBJETIVO DE CENA seriam frases como:

            
            
            
				“Eu preciso de amor.”

            
				“Eu gostaria de fazer sexo.”

            
				“Eu preciso de um emprego.”

            
				“Eu quero ter razão.”

            
				“Eu quero ser aceito.”

            
				“Eu quero ter esperança.”

            
				“Eu preciso de um aliado.”

            
				“Eu quero me sentir melhor.”

            
				“Eu quero ter poder.”

            
				“Eu quero ser venerado.”

            
            

            
			Os exemplos acima estão errados porque a estrutura e a conceituação da frase não demandam uma resposta. Você não está afetando o outro ator.

            
			Atuação é a interação entre pessoas.

            
			Existe uma enorme diferença entre alguém dizer: “Eu quero amor” e alguém dizer: “Eu vou fazer você me amar.” A primeira declaração pode fazer você sacudir os ombros e dizer: “Tudo bem, ótimo, boa sorte, não é isso que todos queremos?” Já a segunda declaração muda a atitude da outra pessoa. Ela é obrigada a reagir. Pode ficar extática, destruída ou com medo da situação, mas sua reação será real. Isso contribui para pensarmos que o OBJETIVO DE CENA é uma atitude afetiva que você precisa tomar para estabelecer uma relação humana com alguém.

            
			Você tem que mudar a outra pessoa para, por fim, conseguir o que deseja.

            
			Seu OBJETIVO DE CENA deve ser escrito de modo a exigir uma reação; deve afetar o outro ator de maneira que gere nele a necessidade de lhe dar uma resposta. O vai e vem da interação entre dois atores tentando obter o que querem um do outro é tão emocionante quanto assistir a uma boa luta de boxe. Quanto mais poderoso for o OBJETIVO DE CENA escolhido, mais poderosa a reação e, portanto, mais poderosa a cena. Correr atrás de um OBJETIVO DE CENA que exija uma reação mantém você sempre presente, pois não faz ideia de como o outro ator irá reagir. E, considerando essa reação desconhecida, você não sabe como você irá reagir. Isso mantém seu trabalho de interpretação sempre vivo e presente.

            
			De fato, é útil pensar no jogo cênico como uma luta de boxe. Se você está no ringue, não sabe quais serão os movimentos que o outro boxeador terá no jogo para tentar vencer a partida. Só saberá o que o outro irá fazer quando ele de fato o fizer. Você começa a luta com seu melhor soco. Vamos dizer que o outro reaja com um gancho. Você, então, responde a isso primeiro assimilando o golpe, depois revida com o melhor contra-ataque que tiver, tentando ganhar vantagem. Seu oponente assimila a reação ao gancho e reage com seu próprio contra-ataque na esperança de vencer, e assim por diante. Toda a ação acontece no momento presente.

            
			O OBJETIVO (GERAL ou DA CENA) é sua ferramenta mais importante.

            
			Sim, sua vida emocional é importante. Mas sem o senso de movimento que um OBJETIVO lhe dá, e sem usar suas emoções para estimular esse OBJETIVO, suas emoções apenas ficam ali, uma massa de sentimentos inúteis. Quando um ator só se emociona, o público encara isso como uma performance de autopiedade. O trabalho interno por si só, sem um OBJETIVO, cria uma arena emocional e uma cena estáticas, já que as emoções sozinhas não impulsionam a história para a frente. Emoções são uma reação a um acontecimento ou estímulo. O que você faz com essas emoções para atingir o OBJETIVO DE CENA resulta em uma performance poderosa. Deixe que as emoções sejam o ímpeto ou a motivação para atingir seu OBJETIVO DE CENA, e não um fim em si.

            
			Quando Eriq LaSalle começou a estudar comigo ele era um ator introspectivo – profundo e cheio de emoções, mas com uma tendência a manter tudo isso para si mesmo. Ele levou apenas alguns meses para aprender a incorporar o ímpeto de vencer nas suas performances. O desejo de ganhar é tão arraigado na nossa constituição humana que, uma vez que nos conectamos a isso, é difícil voltar atrás. Eriq começou a ver seus trabalhos e roteiros já não como uma oportunidade de revelar sua intensa vida emocional, mas de ganhar e conquistar algo. Isso lhe permitiu incorporar no seu trabalho o instinto humano nato de sobrevivência – fosse esta física ou emocional. Pouco depois de ter descoberto isso, ele fez um teste para o papel do dr. Peter Benton na bem-sucedida série de televisão E.R. De acordo com o que estava escrito, dr. Benton era um médico introspectivo e temperamental. Outros atores que competiam com Eriq pelo mesmo papel cometeram o erro de se apresentar no teste interpretando um indivíduo mal-humorado, porque assim se mostrava a personagem no roteiro. A maioria dos atores tenta se ajustar ao texto antes de pensar em qual era a necessidade humana básica e o objetivo da personagem. Eriq foi mais sensato. Na cena do teste, em que os outros atores haviam representado o dr. Benton tendo um típico momento de “médico”, absorto nos seus pensamentos de vida e morte, Eriq fez diferente. Ele trabalhou com o OBJETIVO DE CENA – uma necessidade humana extraída da sua vida pessoal –, que se tornou: manter você vivo. Eriq também substituiu a pessoa que estava morrendo por alguém importante da sua própria vida – o que engrandeceu a necessidade emocional do OBJETIVO DE CENA. Isso deu à personagem foco, movimento, um extremo desejo de conquistar seu objetivo e a possibilidade de fracassar no seu trabalho, o que fez com que Eriq, assim como a sua plateia de executivos da rede de televisão, pensassem que qualquer coisa poderia acontecer – porque, de fato, poderia. Trabalhar com um OBJETIVO DE CENA criou uma série de momentos dramáticos consecutivos. Quando conversei com um dos executivos depois do teste, ele me confidenciou que Eriq não tinha concorrência. Era ele quem a NBC queria, porque foi o único ator que estava à procura de algo.

            
			O OBJETIVO DE CENA sempre deve enfatizar o relacionamento – não interprete a trama.

            
			Se tudo o que público quisesse ver fosse a trama, então não precisaríamos de atores. Bastava colocarmos o roteiro na tela para que as pessoas lessem. Os atores existem para interpretar o roteiro introduzindo nele humanidade. Isso se resume a criar algum tipo de relação humana. Ainda que alguém esteja com uma arma apontada para sua cabeça, você precisa criar um relacionamento com essa pessoa, senão ela irá atirar, assim que você tentar fugir. Um bom exemplo disso é o filme Louca obsessão. James Caan é drogado e amarrado por uma fã lunática, obsessiva e com tendências homicidas, interpretada por Kathy Bates. Quando ele tenta lutar com ela ou a repreender, isso apenas a deixa mais irritada e faz com que a jovem cause mais danos físicos a ele. A personagem de Caan percebe que o único modo de sobreviver é fazê-la acreditar que ele gosta dela, se identifica com ela e que confia nela. Ao criar um relacionamento, ele salva sua vida.

            
			Na série The West Wing, a atriz Janel Moloney foi, a princípio, contratada como estrela convidada de um único episódio, com possibilidade de regressar em outros, para desempenhar o papel de Donnatella Moss, a assistente de Josh Lyman. O diálogo, no roteiro, era uma conversa impessoal no seu local de trabalho conduzida pela trama. Entretanto, Janel não viu as cenas com o seu “chefe” como uma oportunidade de mostrar o quanto era boa no seu trabalho na Casa Branca (trama), mas criou um OBJETIVO DE CENA guiado pela relação humana de fazer você se apaixonar e se sentir sexualmente atraído por mim. Ela trouxe a questão da sexualidade, porque é uma necessidade básica com a qual todos se identificam. Janel aprendeu isso repetidas vezes quando fazia minhas aulas. O fato de o OBJETIVO DE CENA incluir amor e sexo abriu um mundo de possibilidades para interpretar a dinâmica do relacionamento entre empregada e patrão, sempre perigosa e arriscada para ambos, porque existe a possibilidade de você perder o emprego e levar muito tempo para achar outro; existe o risco decorrente de ele ser casado e ela não, o que coloca a esposa dele como uma inimiga em potencial; e, é claro, você deve cumprir com as obrigações do trabalho, o que acaba sendo mais complicado quando sua mente está vagando em pensamentos carnais. Esse OBJETIVO DE CENA permitiu que Janel transformasse uma personagem simples e rotineira em outra complexa, multifacetada, de muitas camadas, alguém com quem todos nós poderíamos nos identificar. Como consequência, ela conseguiu um papel regular em uma série de sucesso e recebeu duas indicações ao Emmy.

            
			O OBJETIVO DE CENA fornece à cena início, meio e fim.

            
			O OBJETIVO DE CENA dá à cena um caminho a ser percorrido com foco: um início, um meio e um fim. Também dá um sentido à cena, pois responde à pergunta: “Por que essa cena existe?” O OBJETIVO DE CENA faz com que o material tenha mais sentido, pois dá a cada personagem movimento e direção para suas emoções e ideias na cena. As emoções puras, por si só, não fazem parte do espírito humano; elas evoluem da necessidade humana de conseguir ou realizar alguma coisa. Djimon Hounsou, que estrelou Amistad e Gladiador e foi indicado ao Oscar pela sua atuação em Terra de sonhos, me procurou logo depois de chegar aos Estados Unidos vindo da África (ele é nativo de Benin, na África Ocidental). Djimon falava inglês, mas não era sua língua nativa. Na sala de aula, seu trabalho cênico era incompreensível devido ao sotaque carregado. Eu sabia que ele tinha talento e uma vida emocional rica, mas quem se importa com isso quando o público – seus companheiros de aula e eu – não entende que diabos ele está dizendo? Tudo mudou quando ele fez uma cena da peça Mulheres de Manhattan. A cena referia-se a um encontro às cegas no qual a personagem de Djimon, Duke (um afro-americano), encontrava-se com uma mulher branca que não sabia que Duke era negro. A primeira parte da cena foi confusa porque, mais uma vez, o seu sotaque bastante carregado impedia que compreendêssemos o que dizia; ele poderia muito bem ter falado chinês. Djimon parecia estar apenas interpretando o que se passava no seu interior, o desconforto com a atitude que parecia racista da mulher, sem a ajuda de um OBJETIVO DE CENA. Eu disse a ele que precisava ter um OBJETIVO DE CENA para dar sentido à história. O OBJETIVO DE CENA era simples e básico: fazer você gostar de mim. Era uma forma eficaz de superar o preconceito da mulher e conseguir fazer sexo com ela, como de fato acontece no final da noite. Ele repetiu a cena, dessa vez com as táticas de alguém que quer fazer o outro gostar de mim. Ele usou charme, humor, sexualidade, disponibilidade e desafio. De repente, o sotaque deixou de ser um obstáculo. A turma e eu compreendíamos muito bem do que se tratava, e ele arrancou risadas (a peça é uma comédia) no que antes não tinha provocado nada além de um público boquiaberto e confuso. A questão é que você pode até estar falando uma língua estrangeira, mas se tiver um OBJETIVO DE CENA forte fará com que o público e os outros atores o compreendam.

            
			Descubra onde e como uma cena específica se encaixa no roteiro.

            
			O OBJETIVO DE CENA deve dar suporte ao OBJETIVO GERAL, de modo que sua personagem percorra uma jornada que comece em A e, é claro, termine em Z. O caminho deve ser simples e fácil de acompanhar, tanto para o ator que interpreta a personagem quanto para o público que lhe assiste. Para isso, você deve levar em conta exatamente onde uma determinada cena se encaixa dentro de todo o roteiro: no começo, no meio ou no final? À medida que o tempo se passa no roteiro, o drama e os riscos aumentam em grande intensidade. A melhor forma de compreender essa construção de cena por cena é pensar como o relacionamento evolui. Vejamos um primeiro encontro que termina em casamento. Digamos que a primeira cena é o primeiro encontro. Não há tanta paixão nela, pois as personagens não têm uma história em comum. No primeiro encontro, os riscos vêm das relações dolorosas do passado, não de acontecimentos comuns entre as duas pessoas presentes. Nesse primeiro encontro, as personagens estão se olhando e se perguntando: “Será que você é parecido como meu ex que me fez sofrer?” Em uma outra cena, que se passa seis meses depois, as personagens decidem morar juntas. Então, existe uma história entre elas. Há o medo do compromisso, o medo de se machucar e a tensão criada pelas dificuldades pelas quais certamente passaram nesses seis meses. Os riscos são maiores, porque cada um deles é capaz de ferir o outro e causar muito mais dor emocional do que poderiam causar no primeiro mês de relacionamento. A cena seguinte acontece quando eles já moram juntos. A mulher descobre que o homem a vem traindo, mas ela quer continuar com o relacionamento. Agora, os perigos são ainda maiores, porque os dois têm vários obstáculos a superar a fim de manter seu relacionamento vivo. De algum jeito, eles conseguem. A próxima cena acontece na noite anterior ao casamento. Os riscos são ainda maiores; o casamento é um grande compromisso. É para sempre. Todos os “e se?” tornam-se cruelmente aparentes: E se ele me trair de novo? E se não tivermos dinheiro? E se eu encontrar alguém melhor? E se ele mudar? E se ela virar a mãe dela?! Como você pode perceber, saber com certeza onde a cena se encaixa ajuda você a analisar melhor e com mais precisão os mínimos detalhes daquele momento no tempo do roteiro.

            
			Carrie-Anne Moss aprendeu a ver uma cena em relação a um roteiro durante as aulas de interpretação e fez bom uso desse conhecimento no seu teste para Matrix. Moss tinha que ler uma cena que acontecia no início do roteiro, aquela em que sua personagem recruta Neo (Keanu Reeves) em uma boate. Primeiro, ela leu todo o roteiro e determinou que seu OBJETIVO GERAL era amar e ser amada (para isso, precisava primeiro transformar o mundo em um lugar seguro para amar e ser amada, e formar uma família). Então, estudou a cena. Embora o diálogo fosse um simples discurso de recrutamento em uma linguagem de ficção científica, ela fez do OBJETIVO DE CENA uma necessidade humana básica: fazer você gostar de mim. Isso permitiu que Carrie-Anne estabelecesse o ponto de partida da sua história que, por fim, iria levá-la a alcançar seu OBJETIVO GERAL. Levando em consideração que a cena acontecia no início do roteiro, quando as personagens de Trinity e Neo ainda não tinham uma história juntas, seu OBJETIVO DE CENA se manifestou em um comportamento cheio de flerte, sexy, sedutor e inteligente (como todo início de relacionamento). Ela transformou seu OBJETIVO DE CENA em uma necessidade humana que exigisse uma reação, gerando uma interação humana. Ela foi uma das poucas atrizes que não interpretou a história da ficção científica, mas estabeleceu, em vez disso, o início de um relacionamento poderoso. Ela foi a escolhida dentre centenas de outras candidatas.

            
			Conquiste o direito de chegar ao fim do roteiro.

            
			Um ator também deve ter em mente como o roteiro termina, e conquistar o direito de, cena por cena, chegar até o final. Se no roteiro você e a outra personagem terminam juntas, cada cena deve se tratar, de alguma maneira, da busca pelo amor. Se no final do roteiro você está separada, então deve conquistar o direito de romper a relação. No filme Nosso amor de ontem, as personagens interpretadas por Barbra Streisand e Robert Redford terminam separadas. Por isso, ainda nas primeiras cenas, quando estão juntas, devem ser evidentes as diferenças insuperáveis entre elas. O filme nos mostra como tentam resolver essas diferenças, com as quais precisam lidar e superar para ter um relacionamento saudável. Ele é um W.A.S.P. (sigla em inglês para branco, anglo-saxão e protestante, denominação usada para as classes altas dos Estados Unidos), refinado, lindo e consegue tudo sem esforço. Ela é judia, barulhenta, teimosa, grosseira e teve que batalhar muito para conseguir qualquer coisa. Na tentativa de estabelecer um relacionamento, eles descobrem que precisam renunciar a muitas coisas, o que contradiz suas necessidades inatas de crescer e evoluir como seres humanos. Em outras palavras, eles não fazem bem um para o outro. Ambos sentem que estão se esforçando muito com as palavras e atitudes para fazer o impossível: misturar óleo e água. Em uma das cenas, a personagem de Redford vai à casa de Streisand para terminar com ela. No entanto, a personagem de Streisand está disposta a fazer o que for preciso para que ele não a abandone. Ela se dispõe a mudar sua aparência; aprender a cozinhar pratos sofisticados; morar em Los Angeles, uma cidade que abomina; e a fazer parte da indústria do cinema, na qual se sente vendida. Se analisarmos essa cena sozinha, sem observá-la no contexto do roteiro, parece que o OBJETIVO DE CENA de Barbra é fazer você me amar. Mas, como o relacionamento não perdura e ela precisa conquistar o direito de se separar no fim do filme, o OBJETIVO DE CENA, em vez disso, é fazer você ficar comigo a qualquer custo. Esse OBJETIVO DE CENA lhe dá esse direito ao fim, pois implica que, com o tempo, sua personagem ficará insatisfeita e ressentida com ele (e ele com ela), porque eles precisam mudar e abrir mão de muito daquilo que são como indivíduos para poder ficarem juntos. Incluindo a ideia de “a qualquer custo” no OBJETIVO DE CENA, é inevitável que em algum momento o custo vá se tornar alto demais e que a única maneira de ambos sobreviverem com emoção será se separando.

            
			Até se sua personagem irá morrer, você deve conquistar o direito de morrer.

            
			Você deve usar o conhecimento de que sua personagem irá morrer ao fazer as escolhas para o OBJETIVO DE CENA. Quando trabalhei com Elisabeth Shue em O santo, estava escrito que sua personagem morreria de uma doença cardíaca terminal após dois terços do filme. Em cada cena, nós escolhemos um OBJETIVO DE CENA que incluía viver a vida ao máximo para se sentir completa antes de morrer. OBJETIVOS DE CENA tais como fazer você me amar antes que eu morra deram a cada cena a urgência imposta pela escassez de tempo. Como consequência, suas escolhas e sua performance se desenvolveram com tanta intensidade que ninguém queria que ela morresse. Quando fizeram uma exibição prévia da primeira versão de O santo, o público disse que o filme acabara no momento em que ela havia morrido. A resposta do estúdio foi investir milhões para reescrever e refazer o último terço do filme e manter viva a personagem de Elisabeth. Charles Taylor, crítico cinematográfico da Salon.com, afirmou: “O santo foi reescrito e regravado em resposta às objeções do público que assistiu à prévia do filme quanto à morte da personagem de Shue. Por mais que eu deteste os testes de pré-lançamento, não posso culpar seus espectadores. Sem a presença calorosa e complacente de Shue, não há nada para esperar de O santo.” Janet Maslin, crítica de The New York Times, acrescentou: “A sra. Shue consegue ser melhor do que o filme.” Ter escolhido OBJETIVOS DE CENA de alto risco rendeu altos elogios.

            
			É provável que você esteja se perguntando: “Bem, e se minha personagem não tem uma doença terminal e a morte é imprevisível? Como poderá saber da sua morte iminente?” Embora seja óbvio que os atores tenham que utilizar seus cinco sentidos para recriar o comportamento humano, eles devem também confiar no seu sexto sentido, que é uma ferramenta viável e genuína. De uma maneira ou de outra, sempre pressentimos quando o perigo ou a tragédia está prestes a acontecer. O ator deve desenvolver e apelar ao seu sexto sentido para criar a performance mais completa possível. Se sua personagem irá vivenciar uma enorme tragédia, você tem que perceber isso e fazer os ajustes necessários ao seu OBJETIVO DE CENA. Em O poderoso chefão 2, Fredo, o irmão de Michael Corleone, é assassinado por ordem de Michael. Enquanto ainda vive, Fredo deve ter plena consciência de que Michael é capaz de matar o próprio irmão. Toda vez que comete algum erro ele pensa nisso, e Fredo comete muitos erros. Um OBJETIVO DE CENA como fazer você me perdoar talvez pudesse evitar que seu irmão o assassinasse. Um ator que desempenhe o papel de Fredo não deve perder de vista a ideia de que pode ser assassinado ao dobrar qualquer esquina. Esse OBJETIVO DE CENA provocará sentimentos intensos de medo e pânico que, por sua vez, criarão resultados mais dramáticos.

            
			Se você mata alguém, também deve conquistar o direito de fazê-lo.

            
			Com frequência, utilizo nas minhas aulas a peça Edmund como material de estudo, porque é um bom exemplo de como interpretar um assassino em série, um tipo de personagem muito popular em filmes e séries de televisão. Em uma das cenas, a personagem de Edmund tem relações sexuais com uma menina que acaba de conhecer. Após o sexo, Edmund tenta provocá-la, tentando fazer com que ela fique brava e o insulte, comportando-se de maneira atroz e, assim, mereça morrer. O OBJETIVO DE CENA é fazer com que você mereça morrer. Ele usa a intolerância, a violência e o sexo para fazerem-na sentir-se estúpida, mas nada funciona. Por fim, ele a humilha por nunca ter trabalhado como atriz, embora ela diga que é atriz. Fingindo ajudar sua vítima a encarar a realidade, Edmund diz: “Repita comigo, você é uma garçonete, você é uma garçonete...” Mas sua verdadeira intenção é irritá-la até que exploda em fúria. E eis que funciona – ela se torna uma bomba humana. Age com raiva e crueldade (do jeito que ele pretendia), justificando, assim, o OBJETIVO DE CENA de Edmund. Do ponto de vista dele, ela agora merece morrer, e ele é só o cara que vai fazer isso.

            
			Não julgue seu OBJETIVO DE CENA.
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