Apocalypse Now, vinte e dois anos depois. Não se trata de um novo filme como alguns têm afirmado, mas sim do mesmo filme insuflado de um novo fôlego, de mais coragem (que o tempo de distância em relação à guerra do Vietname também o permitiu) e de mais tempo (aproximadamente mais 1 hora de material) que permite uma maior respiração e consistência ao filme.

Levada a cabo pelo próprio Coppola e pelo editor de som e de imagem do Apocalypse de 1979,  Walter Murch (também responsável por outra remontagem famosa, a de Sede do Mal/Touch of Evil,  segundo os apontamentos originais do próprio Welles), a versão Redux permite entre outras coisas que:

1. Se aprofunde o conhecimento da tripulação do barco de Willard e se estabeleça uma relação de camaradagem entre estes e Willard, o que é conseguido através do prolongamento da cena em que o Coronel Kilgore pretende surfar na praia do inimigo (que antes terminava com Robert Duval a afirmar “Some day this war is gonna end” e agora se prolonga com Kilgore a insistir com Lance para ir surfar, o que não acontece pelo facto da detonação do Napalm ter arruinado a ondulação, terminando a cena com Lance e Willard a roubarem a prancha de Kilgore), através de uma nova e tristíssima cena com as Playmates (na qual Willard negoceia umas horas de sexo para os seus rapazes em troca de um par de barris de diesel) e através do funeral de Clean/Larry Fishburne (no filme original o personagem simplesmente desaparecia depois de ter sido alvejado e agora o seu funeral aparece integrado na sequência da Plantação Francesa).

2. Haja uma humanização das personagens e da narrativa através da introdução de uma presença feminina mais alargada, não só através da já referida cena adicional com as Playmates, mas também toda a sequência da Plantação Francesa dominada pelo olhar e pela presença de Aurore Clement (actriz revelada em Lacombe Lucien de Louis Malle e vista recentemente em A Cativa de Chantal Ackerman).  Esta sequência da Plantação Francesa funciona extremamente bem pelo contraste com o resto do filme (a suavidade dos movimentos de câmara; o classicismo da montagem, sempre em progressão de escalas dos planos, desde os planos de conjunto do jantar em família até aos grandes planos de Sheen e Clement quando já não está mais ninguém na sala; o lento fluir do tempo – em clara mudança de ritmo em relação ao resto do filme – em que ao espectador é permitido o luxo de observar o lento anoitecer por intermédio dos reflexos de sol dourado no cabelo de Aurore Clement, naquele que é o mais exuberante exemplo do grande trabalho de fotografia de Vittorio Storaro em todo o filme). Numa outra dimensão, a personagem feminina ao cruzar-se com Willard permite acentuar as afinidades deste com Kurtz, quando esta afirma que “cada homem tem dentro de si o animal e o Deus” e logo aí se percebe que se Kurtz quis ser Deus, então a Willard só lhe resta ser o animal.

3. Uma associação mais concreta do filme à guerra do Vietname, ao invés da abstracção do filme original em que a guerra do Vietname representava todas as guerras, todas as hipocrisias e todos os absurdos. Este ancorar do filme ao conflito do Vietname, dá à versão Redux um carácter mais político do que a versão anterior que era mais marcadamente filosófica. Para esta “Vietnemização” do filme contribuem decisivamente uma nova sequência, em que em plena luz do dia Kurtz lê a Willard, um artigo da revista Time datado de 1968 – havendo pela primeira vez uma referência temporal exacta – sobre o conflito. 

Acrescente-se a já citada sequência da Plantação Francesa que permite contextualizar historicamente o conflito e aqui não deixa de ser paradoxal que a resenha histórica feita pelos franceses a Willard, remeta para conflitos posteriores onde foram cometidos os mesmos erros. Quando Hubert de Marais/Christian Marquand diz que foram os americanos que criaram e armaram os Vietcong para combaterem os russos, tendo os vietnamitas posteriormente entrado em guerra contra os americanos, é impossível não nos lembrarmos do Afeganistão e dos Talibans.

4. Uma maior fluidez do filme através da reorganização dos tempos e dos acontecimentos narrativos. Enquanto que o Apocalypse de 1979 se podia enquadrar naquilo que genericamente se chama o filme de aceitação de missão (em que o herói é incumbido de uma determinada missão e procurará por todos os meios levá-la avante, tendo a acção a forma de uma curva ascendente), esta versão Redux está mais perto da Epopeia Grega (em que o herói tem um percurso a fazer, que é tanto interior como exterior, sendo esse percurso umas vezes mais pacífico, outras mais acidentado. Neste caso a acção toma a forma de uma curva sinusoidal, com altos e baixos). Esta reorganização narrativa permite que o espectador ganhe fôlego entre as cenas mais dramáticas, tirando partido de um jogo de oposição entre estas. Por exemplo, a introdução da cena da Plantação Francesa entre as mortes de Clean/Larry Fishburne e do Comandante do Barco permite que essas mortes ganhem outro significado, sublinhando a crueldade e a estupidez da guerra. Na versão de 1979 as mortes sucediam-se, dando aos mortos uma menor importância dramática (as mortes estavam tão próximas cronologicamente e só existia um funeral, que o espectador inconscientemente as interpretava como uma só). 

Outro exemplo, a nova sequência em que Kurtz aparece rodeado de crianças produz uma pertinente rima interna com a cena em que as crianças saem da escola durante o ataque da cavalaria de Kilgore ao som de Wagner. Kilgore é agora claramente o reverso de Kurtz, é aquele cuja forma de fazer a guerra é aceite pelo Estado porque aceita a cadeia de comando, ainda que a sua loucura seja tão ou mais violenta e cruel do que a de Kurtz. É Kilgore e não Kurtz, a ilustração viva da hipocrisia descrita por Willard quando abate a mulher Vietnamita: “We'd cut 'em in half with a machine gun and give 'em a Band-Aid.... It was a lie.”

Resumindo, julgo que com esta nova versão muito se ganhou e nada se perdeu em relação ao Apocalypse Now original, porque tudo o resto está lá (e sobre isso já muito foi dito): está lá a abertura ao som dos Doors e das pás de helicóptero (e em cujos dez minutos existe mais cinema do que na totalidade da maior parte dos filmes actualmente em exibição), estão lá as referências Wellesianas (ou não fosse o grande plano invertido de Martin Sheen na abertura uma citação directa das aberturas de Othello e de O Processo), está lá a loucura de uma guerra feita com fumos de todas as cores, está lá a incrível coreografia dos ares feita bailarinas de hélices, está lá a Cavalgada das Valquírias em todo o seu esplendor (como se os helicópteros tivessem sido inventados para voarem ao som de Wagner) e está lá o horror...
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