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APRESENTAÇÃO

Caro leitor,
Nesta coletânea, você encontrará uma convidativa abertura para enveredar 

pelo maravilhoso caminho das Letras. Compõem esta obra quinze trabalhos 
escritos, com muito esmero e rigor científico, por Adriana Claudia Martins, Aline 
Venturini, Antonia Javiera Cabrera Muñoz, Edson Santos Silva, Emanuelle de 
Queiroz Oliveira Estiphano, Fabiana Alves do Nascimento, Francielle Manini, 
Geison Luan Pereira de Oliveira, Gilmar Azevedo, Leonardo Sinckiewicz 
C. Guisantes, Lívia Barbosa Pacheco Souza, Luan Queiroz da Silva, Lucan 
Moreno, Luiz Eduardo Reis Santana, Manuel Mfinda Pedro Marques, Márcia 
Elena de Brito, Mariza Morozini, Nincia Cecília Ribas Borges Teixeira, Pedro 
Anácio Camarano, Thatiane Prochner, Vanessa Aparecida Deon e Vanessa 
Ferreira de Andrade.

Os autores que contribuíram para a existência deste livro são graduandos, 
graduados, mestrandos, mestres, doutorandos, doutores, professores da 
educação básica e do ensino superior. Os textos apresentados são fruto de 
pesquisas de iniciação científica, de trabalhos de conclusão de curso, de ensaios 
e artigos produzidos em disciplinas de pós-graduação, de trabalhos completos 
apresentados em eventos científicos, bem como de textos originais, escritos 
especialmente para compor o livro.

Os capítulos trazem reflexões e investigações que versam sobre: a autoficção 
e a literatura indígena, clássicos da literatura espanhola e hispano-americana, a 
literatura francesa e os romances de cavalaria, maternidade e poesia brasileira, 
heterônimos do célebre poeta Fernando Pessoa, a racialização na poesia de 
escritores afro-americanos, questões de identidade de gênero e sexualidade 
na dramaturgia brasileira. Também são analisadas a infância na literatura de 
Conceição Evaristo, a leitura psicanalítica sobre obra de Machado de Assis, as 
agruras sociais presentes na produção literária de Graciliano Ramos, a figura da 
morte no romance brasileiro contemporâneo, uma análise arqueogenealógica da 
história da literatura, o diálogo entre literatura e cinema, o papel da literatura na 
sociedade e a identidade étnica no ensino de literatura para crianças.

No romance “Grande Sertão: Veredas” (1956), do renomado escritor 
Guimarães Rosa, o personagem Riobaldo – um fazendeiro que relembra seus 
tempos como jagunço e as dificuldades que viveu no sertão em companhia de 
Diadorim, seu grande parceiro –, disse o seguinte: “o real não está na saída nem 
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na chegada: ele se dispõe para a gente é no meio da travessia”. Em consonância 
com esse pensamento, esperamos que as reflexões trazidas nos capítulos 
desta obra possibilitem que a travessia pelo caminho das Letras seja profícua, 
transformadora e instigante. 

Sejam todos bem-vindos ao grande caminho das Letras, repleto de veredas 
literárias!

Atenciosamente,

Os organizadores.
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A AUTOFICÇÃO EM MEMÓRIAS DE UM ÍNDIO: 
UMA QUASE AUTOBIOGRAFIA, 

DE DANIEL MUNDURUKU

Aline Venturini1

Gilmar Azevedo2

1. Introdução	

A obra Memórias de um índio: uma quase autobiografia (2016), de Daniel 
Munduruku (1964-), integra o rol das literaturas de autoria indígena brasileiras, 
cujo principal papel a que se propõem é a da literatura como função social e 
reflexão crítica. Isso ocorre por sua natureza de autoficção, no que tange às 
relações que estabelece entre literatura, subjetividade e lirismo, entendendo este 
gênero em sua relação íntima entre o sujeito individual e a comunidade. Essa 
ideia rompe com a origem da autoficção, enquanto originária do sujeito burguês 
e de sua escrita puramente individual e de sua subjetividade, oriunda das cartas 
e das biografias, sem relação, portanto, com a sociedade.

As literaturas de autoria indígena, especialmente a de Munduruku, 
possuem essa característica, por se tratar de uma autoria não branca e não padrão, 
chamada também de “outridade”. Nesta obra, é possível verificar a presença 
dos elementos da autoficção postos por Arfuch (2010) e Klinger (2016), vindas 
da tradição burguesa, no que tange à representação dessa outridade. Isso se dá 
especialmente pelo novo olhar etnográfico, dado pela autoria indígena e pela 
sua voz da práxis. Esta voz se configura diferente da autoficção ocidental, pois 
o indivíduo possui estreita relação com a coletividade e, por isso, cumpridora de 
sua função social enquanto parte da literatura contemporânea brasileira.

Além disso, as literaturas de autoria indígena brasileiras rompem não só 
com o gênero autoficção, mas, principalmente, com a narrativa conhecida da 
história do Brasil e do olhar colonizador sobre ela. Isso se reflete na história da 
Literatura Brasileira e do olhar que os autores – na maioria homens e brancos 
- construíram em torno do que é ser indígena, a começar pela alcunha “índio”, 

1	 Doutorado em Letras com ênfase em Estudos Literários pela Universidade Federal do Rio 
Grande do Sul (UFRGS). E-mail: alineventurini260780@gmail.com. 

2	 Mestre em Letras com ênfase em Estudos Literários e Doutorando em Letras pela 
Universidade de Passo Fundo (UPF). E-mail: gilmar-azevedo@uergs.edu.br. 
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termo atualmente contestado por sua evidente carga pejorativa e colonizadora. 
É por isso que estas literaturas rompem com a perspectiva eurocêntrica dos 
gêneros literários e da história da formação e colonização do Brasil, mostrando 
a parte da história apagada, tanto na historiografia, quanto na Literatura.

Dessa maneira, as literaturas indígenas e esta obra de Munduruku são de 
grande importância em sua abordagem em sala de aula, tanto no Ensino Médio, 
quanto na formação dos futuros professores de Letras no Ensino Superior. Sua 
pertinência se dá pela urgência de se trabalhar, de ressignificar e de contestar 
a narrativa colonizadora, especialmente se confrontadas com a imagem dos 
indígenas e a história do Brasil representadas por obras pertencentes ao cânone 
brasileiro. Nesse sentido, propomos algumas ideias, como a comparação entre 
o indígena que fala de si, em Munduruku, e a imagem cristalizada em O guarani 
(1857), de José de Alencar (1829-1877), por exemplo, a partir dos pressupostos 
de Cosson (2009).

Esta reflexão tem como mote a literatura indígena como função social 
que se constitui em rompimento com o olhar tradicional do cânone literário 
brasileiro em relação à sua imagem e/na história do Brasil. O objetivo é 
examinar no interior do romance Memórias de um índio: uma quase autobiografia 
(2016), de Daniel Munduruku, os rompimentos em torno do olhar etnográfico e 
da autoficção como gênero literário. O caminho metodológico é de abordagem 
qualitativa e a pesquisa é bibliográfica. Para o aporte teórico, aproveitam-se 
as contribuições de Arfuch (2010); Klinger (2016), na autoficção; em Dussel 
(1993), com as questões do apagamento e empobrecimento do “Outro”; Bicalho 
(2009). Para sugestão de uma sequência didática na Educação Básica, Cosson 
(2009). Como resultado teórico-prático, apresenta-se a literatura decolonial 
como resposta aos critérios de análise de obras indígenas, com linguagem e 
estética diferentes da colonial.

A ordem de explanação e argumentação deste ensaio é a seguinte: da 
Introdução, parte 1; (2) a autoficção enquanto gênero burguês e individual e 
a ruptura da “outridade” como autoria; (3) início do percurso das literaturas 
indígenas no Brasil; (4) memórias de um índio: uma quase autobiografia: a 
autoficção de Munduruku; (5) propostas esboçadas de um trabalho de expansão, 
a partir de Cosson (2009), para o Ensino Médio e o Ensino Superior, Após, (6) 
as Considerações Finais; e as Referências.
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2. A “Autoficção” enquanto gênero burguês e individual e a ruptura da 
“outridade” como autoria 

Os pressupostos teóricos versam em torno da escrita de si e dos gêneros 
literários autobiografia e autoficção. O segundo, autoficção, é um desdobramento 
do primeiro, autobiografia, porque consiste no autor que se autoficcionaliza e 
fala de si, por meio de textos íntimos, como cartas, biografias e diários, conforme 
Arfuch (2010). A autobiografia enquanto autoficção é uma criação burguesa 
ocidental, que exprime o sujeito em sua subjetividade individual.

Esse entendimento perpassa três elementos: a autoria, a expressão 
da subjetividade e o lirismo. A autoria pressupõe o sujeito desdobrar-se em 
personagem, a subjetividade, na representação de sua intimidade e psicológico e 
o lirismo, nas estratégias ficcionais de autorrepresentação adotadas por esse autor.

Na obra selecionada de Munduruku, há a questão da outridade, porque o 
autor é indígena. Isso implica na desconstrução do olhar etnográfico presente na 
literatura sobre os sujeitos indígenas, cujo acesso ao lugar de fala na historiografia, 
na etnografia e na arte literária eram negados a eles e sua representação era 
realizada por brancos e pela perspectiva colonial e eurocentrista. Isso porque, 
segundo Klinger (2016), a cultura hegemônica branca e a cultura da outridade se 
chocam, posto que são díspares. A primeira é colonial e a segunda, a “colonizada”, 
e não há diálogo e nem conciliação possível, a não ser que uma delas ceda, ao 
menos, em parte. É o que acontece, geralmente, com os indivíduos da cultura 
colonizada, que, através do processo de colonização, se tornaram, por assim dizer, 
mistos. Ser misto significa a ocidentalização do indivíduo indígena. Conforme 
Klinger (2016), esse sujeito não é mais visto como cultura radical, pura, mas sim, 
contemporânea, e esse é o rompimento do olhar etnográfico. Isso significa que 
esse sujeito passa a falar por si e, através disso, faz o movimento contrário ao da 
narrativa branca hegemônica sobre ele, isto é, resgata a sua cultura, o respeito 
por ela, destrói os discursos hegemônicos preconceituosos e violentos sobre os 
indígenas e suas culturas e reivindica seu lugar no mundo por si mesmo.

A partir desse movimento, que parte da alfabetização e do letramento 
dos sujeitos indígenas na língua colonizadora, ocorreu a desconstrução do 
olhar etnográfico, de acordo com Klinger (2016), pois esses escritores indígenas, 
escrevendo para brancos, questionam os discursos hegemônicos e a versão da 
história sobre eles realizados pelos não indígenas. É a escrita de si caracterizada 
por voz-práxis política. Desconstrói a escrita de si enquanto gênero literário 
burguês da subjetividade, pois esta representa, também, uma comunidade, 
quando praticada por escritores indígenas. Essa voz política, social e comunitária 
da outridade é analisada aqui na autoficção de Munduruku quanto aos elementos 
autoria, subjetividade e lirismo.
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3. Início do percurso das Literaturas Indígenas e a obra de Munduruku

As literaturas indígenas têm um caráter distinto das literaturas ocidentais, 
a começar por entendê-las como oriundas de uma compreensão de que indivíduo 
e comunidade estão intimamente relacionados. Além disso, há o mito de que suas 
literaturas são predominantemente orais, e a existência de muitas etnias indígenas 
e suas diversas línguas derruba essa premissa. Seu caráter é muito diverso do que 
conhecemos como literatura concebida pelos padrões ocidentais e coloniais, os 
quais ditaram também o conceito de literatura. É preciso, portanto, fazer um 
exercício de constante descolonialização da perspectiva para o entendimento 
adequado e correto tanto dessas produções a que se propõe o presente texto, 
quanto de todas as demais que sofreram processo de apagamento, julgamento e 
diminuição por parte da perspectiva cultural eurocêntrica e ocidental. Há de se 
praticar uma dialética que consiste em conhecer o cânone ocidental para criticar 
os seus preconceitos enraizados em torno de outras culturas, neste caso, as 
indígenas, para depois desconsiderá-lo totalmente, uma vez que não compreende 
e não quer compreender o que está fora do seu âmbito.

Daniel Munduruku é um dos precursores das publicações das literaturas 
indígenas escritas em Língua Portuguesa direcionadas para indígenas e, 
principalmente, para não indígenas. Sua produção representa a luta pela 
afirmação da identidade das comunidades indígenas e dos sujeitos que falam 
por si mesmos, combatendo as visões estereotipadas e preconceituosas que, 
historicamente, foram propagadas pela visão eurocêntrica e branca. O centro 
do trabalho também é a escrita pela importância das literaturas indígenas terem 
o seu lugar merecido dentro da história da literatura brasileira, lugar (ainda) 
dominado por autores predominantemente brancos, de classe média, de 
perspectiva colonial, homens cis e heteronormativos.

É por essa razão que o conhecimento sobre as literaturas indígenas 
brasileiras iniciou no final do século XX para a contemporaneidade, uma vez 
que seus autores e obras sofreram apagamento ao longo da história do Brasil. 
Munduruku e Eliane Potiguara (1950-) podem ser considerados dois dos 
mais importantes escritores e ativistas indígenas brasileiros que lutam pelo 
reconhecimento das literaturas indígenas dentro do âmbito do mercado editorial 
e da história da literatura brasileira. Perpassaremos um breve histórico de como 
foi iniciado o percurso do reconhecimento das obras de escritores indígenas 
brasileiros, através do panorama a seguir.
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3.1. Histórico do início do percurso do reconhecimento dos autores indígenas 
brasileiros e suas obras

1975- Eliane Potiguara publica o poema “Identidade Indígena”;
1980- Publicações das obras de Antes o mundo não existia, de Firmiano 

Arantes Lana e Luiz Gomes Lana, do povo Desana. Mesmo assim, publicações 
de obras de sujeitos indígenas são raríssimas neste período;

1990- Começa, de forma mais efetiva, a publicação coletiva de obras 
literárias e também de material didático de escritores indígenas no mercado 
editorial, a partir da educação escolar indígena, garantida pela Constituição de 
1988 e também pelas lutas e movimentos indígenas; Conforme Bicalho (2010, p. 
228), a Constituição de 1988 “reservou aos indígenas um capítulo inteiro e é um 
dos mais significativos acontecimentos dos povos indígenas no Brasil.”;

1994-1996- Primeiras publicações (livros) individuais indígenas: Todas 
as vezes que dissemos adeus (1994), de Kaká Werá e Histórias de índio (1996), de 
Daniel Mundukuru. Eles, juntamente com Eliane Potiguara, são considerados 
os pioneiros;

1998- Eliane Potiguara publica, através do GRUMIN, o livro A terra é mãe 
do índio. É considerada a primeira escritora indígena brasileira;

Anos 2000- Publicação da Lei 11.645\2008, tornando obrigatória a 
abordagem das culturas indígenas e afro-brasileiras na Educação Básica. São 
intensificadas as pesquisas acadêmicas universitárias em torno das literaturas 
indígenas. Exemplos: publicações de dissertações e teses (UFPR, UFMG, 
PUCRS, para citar algumas) e grupos de pesquisa (kaxinauá- UFMG);

2004- Concursos literários “Curumin” e “Tamoio”, promovidos por 
Daniel Mundukuru; 

2004-2023- Diferentes grupos de produção da literatura indígena no Brasil, 
segundo Thiél (2006): 1) Autores cuja obra tem objetivo didático; 2) escritores 
não indígenas que traduzem as narrativas e poemas indígenas para não Indígenas, 
usando estratégias ocidentais e 3) escritores indígenas que circulam em suas aldeias 
e também na sociedade urbana ocidental, exemplo de Kaká Werá.

Dentro deste universo da literatura indígena brasileira, está a obra 
selecionada de Munduruku, análise da qual segue no próximo capítulo. 
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4. Memórias de um índio: uma quase autobiografia: a autoficção de 
Munduruku

Memórias de um índio: uma quase autobiografia (2016), de Daniel 
Munduruku, aborda as memórias da infância, juventude e idade adulta de seu 
autor. Essa narrativa possui um caráter comunitário e político, de modo que 
são ressignificadas politicamente e socialmente. Seu autor exerce um importante 
papel enquanto educador, político, escritor e fomentador das culturas e das 
literaturas indígenas e suas produções. Objetiva, portanto, educar brancos a 
respeitarem as culturas e etnias indígenas e também os próprios indígenas a 
assumirem a sua raça e condição. O autor e sua produção são considerados parte 
do grupo de pioneiros de escritores indígenas letrados ao escrever sobre si e sua 
cultura para os brancos. A autoficção de Munduruku, assim como a dos outros 
escritores indígenas brasileiros, se estrutura a partir de quatro prerrogativas: (1) 
a tríade memória, autoafirmação e resistência-luta; (2) a imbricação umbilical 
entre eu-nós lírico político, enquanto afirmação da tradição como instrumento 
de crítica do presente; (3) o profundo ativismo e militância políticos, a partir 
da denúncia e da visibilização das situações de exclusão; (4) a constituição 
carnal, política, vinculada e personalizada dos escritores(as) indígenas e de suas 
produções. Há uma confluência entre teoria e prática, epistemologia e política, 
entre o sujeito eu e o grupo, presente nas produções indígenas, caracterizadas 
como políticas.

A obra de Munduruku revela, assim como as literaturas de seus 
conterrâneos autores indígenas, as contradições e violências simbólico-materiais 
da Modernidade. Essa postura política e autobiográfica se imbrica à condição de 
minoria dada aos sujeitos indígenas pelo discurso hegemônico colonial e contra 
a qual investem e desnaturalizam seu status de história oficial. 

A obra selecionada se configura em uma autoficção. Contudo, o gênero 
difere da autobiografia burguesa, pois, apesar da expressão da subjetividade 
individual, está ligada à comunidade. Isso se vê pela adoção do nome da 
comunidade como sobrenome, MUNDURUKU. 

Subjetividade e senso político e de comunidade reinventam o gênero da 
escrita de si, pois o próprio autor encarna a outridade, outrora representada por 
um discurso colonial. Este é o grande diferencial. Por isso, esta autoficção se 
constitui em voz-práxis política: o sujeito indígena, ao falar de si, representa a 
comunidade, se posiciona e rompe com o olhar etnográfico literário canônico, 
tanto sobre a autobiografia, quanto com as representações de personagens 
indígenas realizadas, por exemplo em O Guarani ([1857]1981).

O rompimento ocorre também pela identidade de seu autor. Não se trata 
de um ser indígena “puro” e “radical” da etnografia tradicional, mas do sujeito 
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indígena globalizado e ocidentalizado. Isso permite que escreva para os brancos 
e realize o movimento de contestação das narrativas hegemônicas. O autor 
afirma esta identidade ao dizer que a floresta que o habita gerou a obra. Essa 
afirmação desconstrói o estereótipo do indígena isolado da civilização e que, por 
conta dessa condição, não é considerado como tal. 

A condição de indígena ocidentalizado implica na existência de conflitos 
e choques com os estereótipos e discursos coloniais. Por isso, esta autoficção 
é práxis-política em si mesma. A discussão do termo “índio” que ele recebera 
na escola, cuja existência lhe era desconhecida, porque não era chamado 
assim em sua comunidade; a obrigatoriedade de frequentar a escola de moldes 
europeizados e ocidentais para tornar-se “civilizado” se configuram em algumas 
dessas contradições. A escola se constitui em uma violência aos saberes indígenas 
e, ao mesmo tempo, condição de poder para que exerça a sua voz.

A partir da alfabetização, do letramento e da entrada no Ensino Superior, 
Munduruku relata que pôde exercer a sua militância no movimento indígena e a 
desenvolvê-lo, visto que o aprendizado teórico lá obtido o ajudou.

Nesse sentido, constrói um lirismo diverso do convencional para a escrita 
de si. Ela pressupõe o pacto estabelecido com seu leitor, geralmente branco, 
porque visa um processo educativo. Como o próprio autor afirma, se trata de 
suas memórias e elas são, em alguma medida, ficcionalizadas. Quando as narra, 
afirma que devem ser digeridas devagar e que todas são quase verdadeiras, 
algumas quase falsas e outras ainda inventadas para dar mais emoção. Neste 
sentido, faz um exercício metalinguístico de sua escrita de si, abordando as 
estratégias ficcionais líricas adotadas. Lirismo, porque, assim como o eu lírico 
nas poesias, fala de si.

Neste processo, estabelece um pacto com seu leitor, quando pede a ele 
que não julgue suas “invenciones” como mentira e não as aceitem, ao mesmo 
tempo, como verdades sem questioná-las. Destaca que objetiva que sejam 
inspiração. Este pacto faz parte do caráter do gênero autoficção. E as memórias 
selecionadas são para denunciar os estereótipos, a violência e o movimento é de 
luta por preservação de suas tradições indígenas. A obra representa, desse modo, 
não apenas a comunidade Munduruku, mas as demais comunidades e etnias 
indígenas, porque estão ligadas ao mesmo objetivo.

Mundukuru (2016, p. 13) afirma na apresentação de que a floresta vive 
nele, ou seja, carregar essa cultura, junto a floresta, ser indígena, está em sua 
vivência: “Tudo o que está escrito é um misto de pensamentos, vivências, 
aprendizados, sentimentos.”

Contudo, sobre a denominação “índio”, estranha à sua vivência, o autor 
relata a experiência que passou na escola ao ser chamado por esse nome: “Foi 
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uma experiência muito estranha para mim e me deixou meio traumatizado. É 
que eu cresci em uma pequena comunidade do Pará. Era uma aldeia, mas lá 
ninguém me chamava de índio. Todos tínhamos nome, sobrenome, parentesco, 
amigos e animais de estimação.” (Mundukuru, 2016, p. 21).

Sobre a escola, lugar no qual foi denominado a primeira vez de índio, 
comenta que:

Apesar de tudo o que sabia, de escola e de amizade confusa nada sabia. Por 
isso me zanguei quando minha mãe me obrigou a colocar o tal uniforme 
para ir à escola: ‘é pra você aprender coisas novas.’, disse ela (...) ‘é para 
você ficar civilizado’, ironizou meu irmão mais velho. (...) Quem não 
disse nada foi meu avô, que ficou olhando de longe um tanto desconfiado. 
Observou tudo o que estava acontecendo e depois riu da roupa que eu 
estava usando. (...) ele sabia o que eu iria passar. (Mundukuku, 2016, p. 
22 – grifos nossos).

A ironia do irmão do narrador “é para você ficar civilizado” mostra a 
ideia de que a escola é o lugar que o indígena deve ir para aprender a cultura 
dos brancos e, assim, pretensamente se tornar alguém civilizado, racional, não 
bárbaro, porque sua cultura é considerada, pelos brancos, bárbara e atrasada. De 
acordo com Dussel (1942) essa ideia, princípio do “eurocentrismo”, é endossada 
por Hegel (1770-1831) e sua defesa do sujeito racional, na qual a Europa é o centro 
do mundo e este é dividido em três partes: África, Ásia e América Latina. Eram, 
para Hegel, lugares onde não havia se desenvolvido a consciência e a racionalidade 
da civilização de forma completa: mito vitimário e destruidor, de um europeísmo 
que se fundamenta em uma falácia eurocentrista e desenvolvimentista. A escola 
é o aparelho do estado, portanto, responsável por manter e perpetuar essa ideia.

E sobre a própria identidade: “Nunca esqueci quem sou. Na infância 
e na juventude, tive vontade de negar a origem de minha família. (...) Vejam 
isso como um balanço que faço. Sou um indígena. (...) Estarei fazendo algo 
realmente pelo meu povo?” (Mundukuru, 2016, p. 64).

O narrador conta que foi a partir do mestrado em Antropologia na 
Universidade de São Paulo (USP) que voltou para as suas raízes e começou a 
delinear a sua carreira de professor e ativista na luta pelos direitos dos indígenas, 
ao entrar na meca da intelectualidade brasileira para buscar suas raízes ancestrais.  

E quando retornou à aldeia, iniciou a pesquisa e o resgate do passado, 
a fim de combater as invasões dos garimpeiros e dos latifundiários nas terras 
da tribo. Esta passagem mostra o compromisso do cacique Munduruku, que 
era o mais velho na assembleia, dando o seu aval para o narrador: “Depois 
que ouviram minhas recordações, o grande cacique Munduruku presente se 
aproximou de mim, abraçou-me com carinho e disse que eu era um deles. Pegou 
em minhas mãos e comentou para todos os presentes:
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- Ele é um dos nossos. Será bem vindo sempre. Está estudando para ser 
doutor e para nos ajudar a combater nossos inimigos, que hoje são outros. 
Temos de nos unir para garantir uma vida melhor para nossos filhos e netos. O 
passado não pode ser esquecido mas pode servir para aprendermos a respeitar 
uns aos outros. (Mundukuru, 2016, p.76 – grifos nossos).

Os capítulos “O dia em que nasceu o escritor” e “Mexendo com os 
sonhos: literatura indígena” exercem uma reflexão do significado da escrita e da 
literatura enquanto vivência de luta:

A tarefa que nos propomos é reeducar as novas gerações de brasileiros 
para que consigam nos olhar com a dignidade que merecemos. Para isso, 
não podemos fazer um enfrentamento violento como nos tempos antigos, 
mas usar das mesmas armas que foram utilizadas para estabelecer seu 
preconceito: a escrita e a literatura.” (Mundukuru, 2016, p.105 - grifos 
nossos).

Por isso, a obra de Munduruku (2016) integra o rol de literaturas indígenas 
que se constituem em grande contribuição para a ressignificação da história e da 
cultura brasileiras, pois se trata da perspectiva do indivíduo indígena que teve a 
sua versão da história apagada pela narrativa colonizadora. 

Propomos, no próximo capítulo, uma sequência didática que pode ser 
trabalhada tanto no nível de Ensino Médio quanto no Superior, pela importância 
de sua discussão para a ressignificação da história do Brasil e da perspectiva dos 
indígenas por eles mesmos e não pelo olhar colonizador.

5. A autoficção de Munduruku e O Guarani: uma proposta de trabalho de 
letramento literário

Memórias de índio: uma quase autobiografia (2016) se constitui em uma 
importante obra para trabalhar nas aulas de Literatura tanto com o Ensino Médio, 
quanto com os alunos de Graduação de Letras. Isso porque se trata de uma 
autoficção que efetivamente simboliza uma relação do eu lírico, representativo 
da chamada “outridade”, com a comunidade coletiva, o que subverte a origem 
deste gênero. Além disso, possui grande importância por seu autor ser indígena 
e falar por si mesmo, algo revolucionário, após a supremacia de autores brancos 
e suas obras, e suas vozes coloniais sobre a outridade ao longo da história da 
Literatura Brasileira.

Por isso, a proposta de sequência didática é esboçada e sugerida neste 
subtítulo estabelecendo um contraponto entre uma obra canônica, colonial, 
da Literatura Brasileira, que é O Guarani ([1857]1981), de José de Alencar, e a 
esta obra de Munduruku, fundamentada pelos pressupostos metodológicos de 
Cosson (2009). Inicialmente, esse trabalho se dirige ao Ensino Médio, o que não 
impede, fazendo as adaptações contextuais necessárias, ser abordada também 
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no Ensino Superior. Não se trata de sequências previamente fechadas, mas de 
propostas esboçadas.

Em um primeiro momento, explicamos rapidamente os conceitos de 
sequência básica e sequência expandida postas por Cosson (2009). Após esta 
conceituação, sugerimos possíveis abordagens de sequências básicas, contudo, 
sem nos aprofundarmos, porque nosso foco é a sequência expandida, a qual 
compreende o contraponto entre as duas obras anunciadas e como isso pode 
responder às questões discutidas nos subtítulos anteriores desta presente escrita 
na prática de sala de aula. Só para recordar, as pontuamos: rompimento com o 
olhar tradicional do cânone literário brasileiro em relação à sua imagem e/na 
história do Brasil; inclusive em torno do olhar etnográfico e da autoficção como 
gênero literário (esse ponto é enfatizado na proposta para o Ensino Superior) 
e, como resultado teórico-prático, apresenta-se a literatura decolonial como 
resposta aos critérios de análise de obras indígenas, com linguagem e estética 
diferentes da colonial. Isso se dá mediante a comparação dos pontos de vista 
sobre os indígenas e sobre a história do Brasil divergentes entre as obras de 
Alencar e Munduruku.

Para iniciar a explanação dessa proposta, trazemos a conceituação 
de Cosson (2009) dos dois tipos de sequência e depois apresentamos nossas 
sugestões para as obras elencadas em um quadro explicativo. Isso porque o 
professor, à sua maneira, pode escolher começar entre uma obra ou outra na 
sequência básica e na Expandida, dependendo do foco que deseja. Segundo 
Cosson (2009), as duas sequências, básica e expandida:

(...) procuram sistematizar a abordagem do material literário em sala de 
aula integrando, fundamentalmente, três perspectivas metodológicas. A 
primeira dessas perspectivas é a técnica bem conhecida de oficina. Sob a 
máxima de aprender a fazer fazendo, ela consiste em levar o aluno a construir 
pela prática seu conhecimento. Em nosso caso, o princípio da oficina se 
faz presente na alternância entre as atividades de leitura e escrita, isto é, 
para cada atividade de leitura é preciso fazer corresponder uma atividade 
de escrita ou registro. Também é a base de onde se projetam as atividades 
lúdicas ou associadas à criatividade verbal que unem as sequências. A 
segunda perspectiva é a do Andaime. Trata-se de dividir com o aluno e, 
em alguns casos, transferir para ele a edificação do conhecimento. (...) Em 
nossa proposta, o andaime está ligado às atividades de reconstrução do 
saber literário, que envolvem pesquisa e desenvolvimento de projetos por 
parte dos alunos. (...) A terceira perspectiva é a do Portfólio. Tomado de 
empréstimo das áreas de publicidade e de finanças, passando pelas Artes 
Visuais, o uso do Portfólio oferece ao aluno e ao professor a possibilidade 
de registrar as diversas atividades realizadas em um curso, ao mesmo 
tempo em que permite a visualização do crescimento alcançado pela 
comparação dos resultados iniciais com os últimos, quer seja do aluno, 
quer seja da turma. (Cosson, 2009, p.55-56).
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Cosson (2009) fundamenta a metodologia proposta através do 
desenvolvimento das sequências básica e expandida por meio das perspectivas 
da oficina, do andaime e do portfólio. A primeira consiste em um trabalho 
meticuloso de leitura e de registro escrito, muito necessário tanto para o Ensino 
Médio quanto para o Ensino Superior de Letras, que visa a formação de futuros 
professores; o segundo, para o desenvolvimento do espírito da pesquisa de 
forma autônoma, conduzida pelo professor e a terceira, como uma avaliação 
verdadeira, comprometida por ambas as partes, professor e aluno, do processo 
como um todo de leitura e de sistematização das obras. 

Nesse sentido, Cosson (2009) sistematiza as partes tanto na sequência básica 
quanto na expandida. A primeira corresponde à primeira parte da perspectiva 
metodológica da oficina, que são as leituras e registros de interpretações das 
obras literárias propriamente ditas, sendo que uma é a principal e a outra entra 
no processo de expansão. É nesse momento que inicia a sequência expandida, na 
qual os alunos escolhem um ponto focal e comum entre as obras para examinar 
e investigar. O processo total das duas sequências é registrado e avaliado, por 
professor e aluno no portfólio. Por isso, a sequência básica, conforme Cosson 
(2009, p. 59) se divide em: “(...) motivação, introdução, leitura e interpretação” 
e a expandida se define pela contextualização e seus tipos:

A contextualização que propomos compreende o aprofundamento da leitura 
por meio dos contextos que a obra traz consigo. Nesse sentido, o número 
de contextos a serem explorados na leitura de uma obra é teoricamente 
ilimitado. (...) No entanto, como nossa intenção é indicar ao professor um 
caminho para ler de maneira explícita a sua obra em seu contexto, vamos 
apresentar, no início, sete contextualizações: teórica, histórica, estilística, 
poética, crítica, presentificadora e temática. (Cosson, 2009, p. 108).

As sete contextualizações correspondem ao foco que o professor ou os 
alunos, se fizerem projetos independentes e autônomos, desejam para suas 
investigações em torno das obras literárias selecionadas. A teórica corresponde 
às ideias que fundamentam, embasam a obra, e é uma contextualização mais 
trabalhada no Ensino Superior que no Médio; a histórica tem a ver com o 
contexto histórico, o período temporal em que se passa o enredo; a estilística, 
sobre a estrutura, o vocabulário, o estilo da obra; a poética, com a linguagem, a 
presentificadora, sobre a capacidade de atualizar o conteúdo da obra ao presente 
do aluno e a temática, sobre os possíveis temas que a obra ou obras podem 
oferecer como matéria de pesquisa e aprofundamento. (Cosson, 2009).

Pensando nesses aspectos pontuados pelo autor, propomos o trabalho 
com as obras Memórias de índio: uma quase autobiografia (2016) e O Guarani, 
desdobrando em duas possibilidades: uma para o Ensino Médio e outra para o 
Ensino Superior, contudo, perpassando as duas sequências e as três perspectivas, 
conforme proposto no quadro a seguir:
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Quadro 1 - Propostas de sequências com Alencar e Munduruku

Ensino Médio (alunos jovens de 1º, 2º e 3º Anos)
Ensino Superior (graduandos-futuros 

professores e pesquisadores)

Sequência 
Básica 
(oficina)
O Guarani
([1857]1981) 
José de 
Alencar

1) Motivação: imagens diferentes de indígenas 
ou o trecho da carta de Caminha.

Trecho da carta de Pero Vaz de Caminha que 
descreve os indígenas.

2) Introdução: exploração do título O Guarani. A mesma introdução, identificando, contudo, 
semelhanças com a perspectiva de Caminha e 
sua carta.

3) Leitura e seus intervalos:
1º. Intervalo: Os aventureiros
2º. Intervalo: Peri
3º. Intervalo: Os aimorés
4º. Intervalo: A catástrofe

Os mesmos intervalos de leitura são realizados

4) Interpretação e suas fases:
1ª. Os aventureiros: mostrar imagens da 
derrubada de estátuas dos bandeirantes e 
relacionar com a leitura. Escrita de comentários 
e discussão na sala.
2ª. Pensar no título “guarani” e as ideias chaves 
que remete.
3º. Resumo e comentários críticos sobre Os 
Aimorés.
4º. Elaborar entrevista sobre as interpretações 
em torno da catástrofe, 4ª. parte da obra.

1ª - Bandeirantes x indígenas: perspectiva colonial 
x colonizada: resenha crítica do capítulo.
2ª - Interpretação: cada aluno elabora para 
discussão em sala um texto crítico escrito 
pequeno, com comentários, sobre ideias em torno 
do termo “guarani” e suas representações na arte 
e na história.
3ª- Resenha crítica.
4ª - Ensaio expondo uma comparação histórica e 
literária, a partir da última parte da obra, sobre o 
passado e a atualidade 

Sequência 
Expandida
Memórias 
de um índio: 
uma quase 
autobiografia
(2016) - 
Daniel 
Munduruku

Contextualizações

1) Teórica: a ideia iluminista do “bom 
selvagem”.

Como esta ideia do bom selvagem perpassou as 
obras da literatura brasileira como afirmação de 
sua identidade nacional através da idealização 
dos indígenas na literatura.

2) Histórica: o mito da formação do Brasil 
“harmoniosa” entre indígenas e brancos 
europeus.

Noção idílica da formação do povo brasileiro 
através da união entre o indígena e o europeu, 
presente nas obras românticas, principalmente.

3) Estilística: período literário Romantismo: 
idealização do indígena brasileiro.

A imagem dos indígenas e suas literaturas na 
história do Brasil e de sua literatura: Arcadismo, 
Romantismo, Modernismo e contemporaneidade.

4)  Poética: a teoria do romance 
Obs: esta não é estudada e esmiuçada no 
Ensino Médio.)

A teoria do romance e do romance autobiográfico: 
autoficção.

5) Crítica: perspectivas de outros estudiosos 
(não é contemplada no Ensino Médio.)

Literatura Brasileira e sua formação: Antônio 
Cândido;
Romance histórico: Georg Luckács;
Autoficção e olhar etnográfico: Arfuch (2010) e 
Diana Klinger (2016)

6) Presentificadora: a vida, identidade e 
condições dos indígenas brasileiros hoje. 
Escritores indígenas.

Literaturas de autoria indígena brasileiras: Daniel 
Munduruku.

7) Temática: indígenas e a história do Brasil Rompimento do olhar etnográfico posto no 
cânone literário brasileiro pelas literaturas 
indígenas brasileiras.

Avaliação contínua: portólio + escrita e 
apresentação de projeto para a turma.
Obs: fundamental que, no final deste trabalho, 
se possível, trazer uma pessoa ou o próprio 
escritor indígena para conversar com as turmas.

Avaliação contínua: portólio + escrita de um 
artigo em duplas + elaboração de uma sequência 
didática sobre o foco escolhido.
De igual forma, é fundamental a fala da pessoa 
indígena, por si mesma, no final deste trabalho, 
se houver a possibilidade de fazê-lo.

Fonte: elaboração pelos autores deste ensaio, a partir dos pressupostos de Cosson (2009).
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A ideia principal é apresentar dois esboços de uma mesma sequência 
didática, composta pela básica e pela expandida, sobre as mesmas obras 
e temática, para dois níveis diferentes, isto é, o Ensino Médio e o Ensino 
Superior. No primeiro, o objetivo foca principalmente na discussão da imagem 
idealizada do indígena e da história do Brasil e, no segundo, além desta, uma 
elaboração crítica, teórica e histórica em torno da Literatura e da identidade 
dos indígenas relacionada à nacional, pois se trata da formação de professores 
pesquisadores e que também vão atuar na escola. Portanto, embora todas as 
contextualizações estejam devidamente atualizadas para o trabalho, e por ser 
uma proposta esboçada, permite que sejam livremente eleitas para a elaboração 
de uma sequência didática definida. Contudo, há em seu desenvolvimento a 
supremacia, por exemplo, da histórica, da temática e da presentificadora no 
Ensino Médio, enquanto que no Superior prepondera as contextualizações 
teórica, crítica e poética.

Desse modo, explicaremos brevemente no que consiste o trabalho da 
sequência didática (básica e expandida) para os dois níveis, Ensino Médio e 
Superior. A problematização proposta inicia pela Motivação feita através do 
trecho da carta de Pero Vaz de Caminha sobre os “índios”, alcunha dada pelos 
colonizadores aos indígenas:

Pardos, nus, sem coisa alguma que lhes cobrisse as suas vergonhas. 
Traziam arcos nas mãos, e suas setas. Vinham todos rijamente em direção 
ao batel. E Nicolau Coelho lhes fez sinal para que pousassem os arcos. E 
eles o depuseram, A feição deles é serem pardos, um tanto avermelhados, 
de bons rostos e de bons narizes, bem feitos. Andam nus, sem cobertura 
nenhuma. Nem fazem mais caso de encobrir ou deixa de encobrir suas 
vergonhas do que de mostrar a cara. Acerca disso são de grande inocência. 
Ambos traziam o beiço de baixo furado e metido nele um osso verdadeiro, 
de comprimento de uma mão travessa, e da grossura de um fuso de 
algodão, agudo na ponta como um furador. Metem-no pela parte de 
dentro do beiço; e a parte que lhes fica entre o beiço e os dentes é feita a 
modo de roque de xadrez. E trazem-no ali encaixado de sorte que não os 
magoa, nem lhes põe estorvo no falar, nem no comer e no beber. (Ribeiro 
apud Caminha, 2024, s\n).

A carta de Pero Vaz de Caminha corresponde a um dos primeiros 
escritos cujo olhar etnográfico colonizador sobre os indígenas se apresenta e 
que se tem notícia. É uma perspectiva julgadora, que claramente considera os 
indígenas como inferiores aos europeus e com alto grau moralizante cristão, 
pois o fato de os indígenas andarem nus é reiteradamente destacado no texto da 
carta de Caminha em sua descrição. Esta perspectiva perpetua-se na narrativa 
de O Guarani, traduzindo-se, inclusive, em um apagamento das características 
indígenas consideradas inadequadas pelo olhar europeizado. É por isso que 
é emblemático trazer o trecho desta carta na motivação da sequência. Além 
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disso, este gênero ajuda a introduzir, posteriormente, a autoficção – ou seja, 
a autobiografia- que corresponde à obra de Daniel Munduruku, proposta na 
expansão realizada através da comparação entre seu romance e o de Alencar.

Desse modo, na Introdução, é possível aprofundar a discussão em torno 
do próprio título da obra de Alencar, comparando-a com a visão presente na 
carta. A ideia presente na motivação e na introdução é, portanto, discutir o 
conteúdo e o viés ideológico e cultural presentes na carta e, inicialmente, no 
título da obra a ser lida na sequência básica.

Em seguida, os intervalos correspondem às partes de O Guarani, nomeadas 
no Quadro 1, acompanhadas de uma discussão que relacione a motivação e 
a introdução, através do trecho da carta e do título. Todos os intervalos são 
acompanhados de alguma escrita, observações autoavaliativas e também do 
professor no portfólio e momentos de discussão, pois o romance de Alencar 
representa este olhar do colonizador, da invasão da terra, idealizada e glorificada, 
pretendendo-se como a versão da história construída para o Brasil e idealizando 
também o indígena, no caso, o personagem Peri. Por isso, vale lembrar que o 
intervalo principal que mais interessa à nossa discussão é o segundo: “Peri”.

Este intervalo se constitui como principal pela contraposição pretendida na 
expansão, uma vez que Munduruku, em sua autoficção, discute principalmente 
esse olhar etnográfico e a alcunha “índio” dada a ele, aos indígenas, apagando 
a sua cultura e tentando, por assim dizer, moldá-los em seu comportamento, de 
modo a ficar “europeizado”, “civilizado”, como vimos na discussão do subtítulo 
anterior deste presente artigo. 

Por fim, no momento da expansão, após a leitura pormenorizada, 
discutida e avaliada continuamente, objetiva-se que os alunos sejam capazes de 
escolher um ponto, um recorte de intersecção entre O Guarani e Memórias de um 
índio para analisar em um projeto e apresentar em grupo, a fim de compartilhar 
com a turma. Como sabemos que os alunos podem ter dificuldades normais em 
iniciar as análises, e isso ocorre tanto no Ensino Médio quanto no Superior, isso 
deve ser feito por etapas e paulatinamente, até que os alunos consigam chegar a 
um conhecimento que lhes permita, por exemplo, desenvolver o gênero artigo 
científico. Isso, obviamente, demandaria mais sequências e trabalho contínuo.

Para finalizar esta proposta de trabalho, reiteramos a fundamental 
importância de trazer alguém indígena, ou, de preferência, se fosse viável e 
possível, a presença do próprio autor, Daniel Munduruku, para uma conversa. 
Isso poderia ser realizado tanto de forma presencial, quanto virtual. Destacamos 
esse encontro justamente porque os pesquisadores precisam propor-se a falar 
junto, e não falar pela outridade, se arvorando de total autoridade sobre ela, 
procurando evitar a repetição do olhar etnográfico que tanto nos dispomos a 
mudar e a combater.
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6. Considerações Finais

Portanto, a autobiografia Memórias de um índio: uma quase autobiografia 
(2016) pode ser entendida como uma autoficção, conforme a teoria da escrita 
de si presente em Arfuch (2010). Além de estabelecer um pacto com o leitor e 
narrar as suas subjetividades, próprias desse gênero, essas são ficcionalizadas, 
destacando o caráter diferencial da escrita de si dos sujeitos indígenas enquanto 
outridade. Sua escrita de si se caracteriza por ser uma subjetividade de um “eu” 
que representa o “nós”, configurando-se em voz-práxis política e social. Isto 
rompe com o olhar etnográfico literário tradicional sobre eles e com o gênero 
autobiografia em si, porque não pertence somente à esfera individual, conforme 
concebido pelo sujeito branco burguês, conforme Klinger (2016).

Esta reflexão é um importante mote para uma pesquisa acadêmica. 
Desenvolver o estudo sobre a escrita de si e a autoficção a partir das produções 
de sujeitos indígenas é salutar para suscitar no aluno conhecimento sobre a 
cultura brasileira, a abordagem das literaturas que não integravam o cânone, 
a ter uma versão da história e de representação literária distinta dos discursos 
coloniais presentes. Isso desenvolve o senso crítico social e político em relação 
ao ensino-aprendizado em sala de aula. 
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O PERSONAGEM PERCIVAL EM 
EL CUENTO DEL GRIAL DE CHRÉTIEN DE TROYES 

E NA OBRA DE RUBÉN DARÍO: 
ECOS DO DOM QUIXOTE?

Antonia Javiera Cabrera Muñoz1

Introdução

O simbolismo em torno do Rei Artur é incalculável. Não só porque se trata 
de uma verdadeira saga na nossa história mítica, mas porque sua reverberação 
na História é vastíssima, e vai desde versões literárias até adaptações fílmicas de 
alto valor agregado. Como dimensionar a figura do Rei Artur e dos Cavaleiros 
da Távola Redonda nos dias de hoje? Sabemos que a existência do Rei Artur 
é questionável – e ele não passa de uma lenda – mas nem por isso é menos 
importante para a nossa imaginação. O que realmente importa para nós, desde 
os tempos remotos até os dias de hoje, é o valor simbólico que o mito representa, 
ou seja, a mensagem que nos é transmitida.

E qual é a mensagem conhecida e perpassada ao longo da História acerca 
desse mito? Conta-se que, pelos idos dos séculos IV ou V depois de Cristo, em 
uma comunidade chamada Camelot, localizada no Reino Unido, havia um rei 
chamado Artur. Camelot era próspera e estável e era formada pela comunidade 
local e pelo castelo do Rei Artur onde vivia com sua esposa, a Rainha Guinevere. 
O Rei Artur, por orientação do seu Mago Merlim, construiu a famosa “Távola 
Redonda”, onde ele reuniria os doze melhores cavaleiros do mundo para 
construírem, juntos, um reino de justiça. Os doze cavaleiros poderiam ter 
representado, em sua origem, cada um dos doze signos zodiacais. Um detalhe 
importante é que, na composição dos lugares da mesa, o Mago Merlim havia 
sugerido que houvesse à disposição treze lugares e não doze.

Artur passa a buscar os mais virtuosos cavaleiros justos e só consegue 
encontrar dez cavaleiros. Inicialmente, a “Távola Redonda” era composta por 
onze cavaleiros contando com Artur, assim, sobraram dois lugares predestinados 
aos escolhidos. Diz a lenda que, os que tentavam se sentar nesses lugares 

1	 Doutora em Literatura e Pós-Doutora em Artes. E-mail: antonia.cabrera@ufvjm.edu.br. 
Docente do Curso de Letras (Português e Espanhol) da Universidade Federal dos Vales do 
Jequitinhonha e Mucuri, campus JK, Diamantina, Minas Gerais.
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predestinados, nesse momento, a cadeira se abria e a pessoa caía ao chão.
A espada de Artur era chamada de “Excalibur”. Ela é o símbolo da 

vontade e da força humanas, do puro empenho humano para se chegar ao divino. 
A espada estava cravada em uma pedra de onde ninguém conseguia retirar a não 
ser uma única pessoa que seria aclamada Rei de Camelot. Como Artur foi o 
único que conseguiu retirar a espada cravada na pedra, ele se tornou o Rei. A 
pedra representa a dureza do coração e a espada, que representa a vontade e 
a força humanas cravadas na pedra, juntas, simbolizam a pura espiritualidade 
cravada na matéria. Ou seja, sendo a espada a pura vontade e a força humanas, 
somente um coração puro poderia retirá-la da pedra e tomar posse de seus 
poderes divinos. Eis o que representa o Rei Artur, uma imagem de Deus.

Na sua busca pelos melhores cavaleiros do reino, Artur topa com 
Lancelot, filho de um rei distante, sendo o mais forte e justo cavaleiro da região. 
Porém, ele carrega consigo uma maldição: só poderia servir a um rei quando 
fosse derrotado em batalha, assim, como ele era invencível, andava pelo mundo 
em busca de grandes batalhas.

O Rei Artur ordena a seus cavaleiros que lutem contra Lancelot, mas ele 
vence todos. Ao saber que Lancelot havia vencido todos, o Rei pega sua espada 
e vai pessoalmente lutar contra Lancelot. No momento em que o Rei iria perder 
a luta, invoca os poderes espirituais da espada e com um golpe certeiro derrota 
Lancelot que cai ao chão desacordado. Com esse golpe, a espada se parte ao 
meio. Essa partição simboliza, a partir daquele momento, o rompimento da 
harmonia que existia na alma do Rei Artur. Ou seja, ao invocar os poderes 
espirituais da espada para um propósito próprio, por medo de perder a batalha (o 
sentimento da vaidade), Artur quebra a harmonia que existia na espada (corpo, 
alma e espírito) e no seu coração, pois a força espiritual da espada só pode ser 
usada em favor da Humanidade e não para satisfazer o ego.

“Excalibur” partida ao meio é jogada em um lago, porém Artur se 
arrepende do feito e desperta seu coração novamente para o sentimento da 
humildade, fazendo com que uma imagem divina surja do lago com a espada 
novamente forjada e intacta. A “Dama do Lago” ergue-se e devolve-lhe a 
espada. Esse ato simboliza que o Homem não pode separar o mundo material 
do mundo espiritual sob a pena de perder sua força espiritual. Cristãmente, o 
arrependimento puro gera o Amor e esse, por sua vez, pode restaurar o coração 
do Homem pela Graça Divina (o sentimento da misericórdia).

Lancelot vencido, ele se incorpora feliz aos cavaleiros da “Távola 
Redonda”. Como havia vencido os demais cavaleiros, ele é tido como o mais 
forte, ou seja, ele venceu todas as fraquezas interiores dos cavaleiros, seus 
defeitos e todas as suas limitações, pois a lenda conta que cada cavaleiro da 
“Távola Redonda” representa uma fraqueza humana a ser vencida. Lancelot, 
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por sua força e por possuir a alma mais pura entre todos, passa a ser o guardião 
da rainha, a esposa de Artur, a Rainha Guinevere. Porém, Lancelot se apaixona 
loucamente pela rainha. Inicia-se, aí, a pior das batalhas desse grande cavaleiro: 
lutar contra si mesmo. A Rainha Guinevere trai o Rei Artur com Lancelot e isso 
leva à decadência de todo o reino de Camelot. Ao ter conhecimento dessa traição, 
Artur cai em profundo abatimento e toda a comunidade de Camelot começa a 
perecer, pois a terra começa a não produzir mais frutos e toda a prosperidade 
automaticamente começa a decair. Com a traição da esposa, novamente perde-
se a harmonia entre corpo, alma e espírito no coração de Artur. Então, o Rei diz 
que somente o Santo Graal tem o poder de reestabelecer Camelot. Daí começa 
a saga em busca do cálice sagrado. Artur ordena seus cavaleiros que saiam pelo 
mundo e encontrem o graal, pois ele é a única forma de reestabelecer o reino.

Mas, o que tem a ver o graal com a restauração do Rei e de Camelot? O 
graal foi o cálice com que José de Arimatéia colheu o sangue de Cristo na cruz. 
Ou seja, como o Rei Artur simboliza a perfeita união com Deus, sua esposa, 
a Rainha Guinevere, representa a alma (a sua ligação espiritual) e Lancelot, o 
corpo (a beleza física), quando a Rainha se deixa levar pelas tentações materiais 
(a beleza física de Lancelot), quebra-se novamente a harmonia, a ligação perfeita 
que existia entre Artur e os três princípios mencionados anteriormente, corpo, 
alma e espírito. Daí que, quebrada a harmonia, não só Artur perece, mas sua 
terra também. Somente o Santo Graal, que é a união perfeita dos três princípios, 
pode restaurar e prosperar novamente Camelot. O graal simboliza, então, a 
perfeita união do Homem com Deus.

Nessa busca pelo Santo Graal, todos os cavaleiros são derrotados pelos 
feitiços e maldades provocados pela Fada Morgana. Somente um cavaleiro não é 
derrotado por ela e consegue encontrar o graal: Percival que, segundo a lenda, era 
filho de Lancelot. Percival é o décimo terceiro cavaleiro, e é ele quem vai ocupar 
o lugar vago na “Távola Redonda”. O que mais simboliza esse cavaleiro é seu 
coração puro, justo e leal aos seus princípios espirituais. Ele será o encarregado 
de levar o cálice até Artur que, ao beber da taça, volta a recuperar suas forças, seu 
ânimo e assim toda a comunidade de Camelot se reestabelece novamente.

Por sua atuação, Percival simboliza o centro, a união da força física e 
espiritual dos doze cavaleiros em uma só pessoa, por isso foi digno de encontrar 
o Santo Graal. Ele simboliza o cavaleiro que consegue vencer a si próprio, 
mantendo unidos os três princípios no seu coração, e o que alcança a verdadeira 
vitória não só para si, mas para os demais cavaleiros e para o Rei Artur.

Se formos interpretar as ações dos personagens dessa lenda, teríamos 
que os encontros da Rainha Guinevere com Lancelot representariam para nós 
o nosso próprio drama humano, pois o Homem fica preso aos prazeres da vida, 
não se conectando mais com os princípios espirituais que são representados na 
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pessoa de Artur e depois na de Percival. Se o Santo Graal contém o sangue de 
Jesus, é Ele quem vai nos levar até Deus. Então, é somente com a presença do 
graal que Artur pode reestabelecer novamente a sua união com Deus. Ou seja, se 
Jesus é o caminho, o graal vai simbolizar o caminho de união do Homem com 
Deus. Por isso que, quando Artur bebe do graal, está simbolizado nesse ato que 
Artur, por Cristo, se une novamente a Deus.

Imagem 1 - A Rainha Guinevere, o rei Arthur empunhando Excalibur e o cavaleiro Lancelot.

Fonte: https://www.todamateria.com.br/rei-arthur/.

Imagem 2 – Iluminura de cerca de 1330 contendo uma cena do Romance do Graal de 
Chrétien de Troyes (c.1135-c.1191).

Fonte: https://medium.com/medievalissimo/perceval-ou-o-romance-do-graal-
chr%C3%A9tien-de-troyes-d63f2d294845

https://www.todamateria.com.br/rei-arthur/
https://medium.com/medievalissimo/perceval-ou-o-romance-do-graal-chr%C3%A9tien-de-troyes-d63f2d294845
https://medium.com/medievalissimo/perceval-ou-o-romance-do-graal-chr%C3%A9tien-de-troyes-d63f2d294845
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O que podemos retirar dessa lenda, e que foi se atualizando ao longo da 
História em diversas versões literárias e fílmicas, é que cada um de nós possui 
um verdadeiro drama humano interior: todos nós somos um pouco de Artur, 
de Guinevere, de Lancelot e de Percival. E esses personagens, atuando dentro 
de nós dramaticamente, ou seja, digladiando-se entre si na nossa Camelot, que 
simboliza a nossa própria alma ou lugar do nosso psicologismo, temos, então, 
que a principal missão das nossas vidas é reestabelecer a nossa Camelot, ou seja, 
devemos nos unir com Deus por Jesus Cristo.

Todos nós temos de empunhar a espada da vontade e da força humanas 
sempre que formos levados a fazê-lo. Ou seja, todo ato de libertação é, na 
verdade, uma decisão e uma ação – um verdadeiro desafio.

Nessa descrição um tanto quanto longa da saga do Rei Artur e dos 
Cavaleiros da Távola Redonda, temos algumas indicações que nos ajudam a 
pensar o mito como um arquétipo humano. Na psicanálise de Carl Jung (2018), 
temos a teoria do inconsciente coletivo que consiste em uma livre transmissão de 
materiais que chegam até nós por meio de nossos ancestrais e que vão formando 
a nossa psique. A ideia básica do inconsciente coletivo é que nós já nascemos 
com uma herança psicológica, além da biológica. Existe uma evolução do corpo 
e da mente que perpassa toda a História da Humanidade, assim, nosso corpo e 
nossa mente são como depósitos psíquicos de várias histórias do passado.

Esses materiais são distribuídos inconscientemente na forma de 
arquétipos, ou seja, eles são modelos de organização de todo o material psíquico 
que herdamos. Para Jung (2018), todos nós possuímos vários arquétipos que 
estão presentes na construção de nossa personalidade, sendo que um deles é o 
dominante e os demais, secundários.

Os arquétipos junguianos são em número de doze, sendo eles: “o 
inocente”, “o sábio”, “o aventureiro”, “o rebelde”, “o mago”, “o herói”, “o 
amante”, “o comediante”, “o comum”, “o prestativo”, “o governante” e “o 
criador”. Eles representam padrões universais de comportamento que se repetem 
ao longo da História e em todas as culturas. Eles são as expressões simbólicas das 
necessidades básicas da Humanidade e representam os impulsos mais profundos 
e instintivos que nos levam a agir de certas maneiras e não de outras.

Em uma visão ampla do personagem Percival, podemos pensar que 
estamos diante de um arquétipo que mistura “o rebelde” e “o herói”, mas ambos 
transmutados em “o inocente”, sendo este o dominante. Seria o perfeito Dom 
Quixote? Percival pode ser representado como um modelo de personalidade 
inocente em toda sua trajetória, tal como o personagem principal de Miguel 
de Cervantes, mas que vai evoluindo ao longo da missão que tem: como ele é 
o rebelde e o herói em uma personalidade inocente, pode ser confundido com 
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um louco, posto que ele não tem plena consciência do porquê e como age para 
cumprir sua missão. Percival, como um arquétipo humano, foi representado em 
várias obras literárias e artísticas, e é justamente a partir da Idade Média que 
ele tem sua primeira representação simbólica em palavras feita por Chrétien de 
Troyes na obra Perceval ou le conte du Graal (c.1182-1190), inacabada, traduzida 
ao espanhol por Martín de Riquer como Perceval o el cuento del Grial (1961).

O mais sintomático é que, na literatura hispano-americana, o poeta 
nicaraguense Rubén Darío (1867-1916) publicou diversas obras em que o 
elemento medieval se faz presente na poesia e na prosa, como no conto “A las 
orillas del Rhin”, publicado em folhetim na revista El Porvenir de Nicaragua em 
14 de julho de 1885. Na poesia, temos mais referências a personagens medievais, 
como Percival e Lohengrin.

Na versão de Troyes, Percival admite erros e volta atrás para concluir 
a sua demanda da busca pelo graal. Em Darío, da mesma forma, temos um 
Percival errático, caracterizado como “el loco luminoso”, o que nos leva a crer 
que há uma possível relação intertextual entre essas obras. Tendo-se em vista essa 
intertextualidade em torno de um mesmo personagem em obras tão distantes 
entre si, questionamo-nos: qual é a influência desse personagem arquetípico na 
poesia de Darío que, da mesma forma que Troyes, o coloca como um bufão 
ou um desastrado segundo a leitura de Mircea Eliade (1938), e que pode ter 
possíveis relações intertextuais com o personagem do Dom Quixote, o Cavaleiro 
da Triste Figura?

Por estarmos diante da possibilidade de situar o presente estudo no escopo 
da Literatura Comparada, objetiva-se aproximar o arquétipo do personagem 
Percival à literatura produzida pelos dois autores literários em questão, a partir 
da noção de mito como arquétipo humano baseando-nos em Carl Jung (2018), 
Joseph Campbell (1990) e Mircea Eliade (1938; 1972).

O mito no Percival de Chrétien de Troyes e de Rubén Darío

O mito do Santo Graal renasce de maneira exponencial na Idade Média 
com a publicação de algumas obras que transformaram esse mito em um objeto 
literário. Objeto esse que nasceu graças à imaginação de Chrétien de Troyes (c. 
1135-c.1191), um religioso que foi poeta e trovador e um dos primeiros escritores 
de romances de cavalaria. Seus romans em versos octossilábicos consistem em 
cinco obras publicadas, sendo elas: Érec et Énide (c. 1770), Cligès (c. 1176), 
Lancelote, o cavaleiro da carreta (c. 1178-1181), Ivain, o cavaleiro do leão (c. 1178-
1181) e Perceval ou le conte du Graal (c. 1182-1190). O mito do Santo Graal aparece 
apenas na última obra, inacabada, dedicada ao patrono do escritor, Felipe da 
Alsácia (1143-1191), conde de Flandres. Chrétien trabalhou na obra a partir 
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de escrituras fornecidas por Felipe e, após sua morte, quatro diferentes poetas 
adicionaram 54 mil versos à obra original.

Nessa bela história, temos a apresentação de um jovem camponês, 
Percival, que, ao se encontrar com cavaleiros andantes, nutre o desejo de ser um 
deles. Criado nas densas florestas do País de Gales por sua mãe desde a morte de 
seu pai, Percival decide ir à corte do Rei Artur, onde uma jovem prevê grandes 
conquistas em sua vida. Objeto de gozação na corte por parte do senescal Kay, 
Percival decide tornar-se cavaleiro e parte para aventuras. Em uma delas, salva 
e se apaixona pela princesa Brancaflor, sua futura esposa, ao mesmo tempo em 
que treina com o experiente cavaleiro Gornemant.

Em determinado momento, conhece o Rei Pescador, que o convida 
a permanecer em seu castelo. Em um dia, presencia uma procissão em que 
jovens carregam objetos magníficos entre cômodos, passando por ele em cada 
fase do evento. Primeiro, aparece um jovem carregando uma lança coberta por 
sangue, depois, dois jovens carregando candelabros, por fim, uma jovem aparece 
trazendo consigo um luminoso cálice de ouro e pedras preciosas (o graal). Tendo 
sido previamente aconselhado, o jovem permanece em silêncio durante toda a 
cerimônia, apesar de não entender seu significado. Esse jovem cavaleiro galês, 
inocente e puro, não se atreve a perguntar para que ou a quem serve o graal. A 
torpeza do protagonista desencadeia a continuação do relato com o estranho 
desaparecimento de seu anfitrião e de todos os habitantes do castelo na manhã 
seguinte e a posterior busca da resposta à pergunta não feita no momento da 
procissão, qual seja, “a quem serve o graal?”. Mais adiante, o relato nos revelará 
que o reluzente objeto era usado para alimentar com uma hóstia consagrada o 
pai do Rei Pescador, que estava ferido e recluso em um quarto do castelo.

Imagem 3 – Tapeçaria atribuída a Edward Burne-Jones, de cerca de 1835, contendo as 
figuras de Boors, Galahad e Percival conquistando o Graal.

Fonte: https://medium.com/medievalissimo/perceval-ou-o-romance-do-graal-
chr%C3%A9tien-de-troyes-d63f2d294845

https://medium.com/medievalissimo/perceval-ou-o-romance-do-graal-chr%C3%A9tien-de-troyes-d63f2d294845
https://medium.com/medievalissimo/perceval-ou-o-romance-do-graal-chr%C3%A9tien-de-troyes-d63f2d294845
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Na trama de Chrétien de Troyes, o graal ainda não carregava o significado 
cristão de cálice sagrado utilizado na Santa Ceia e depois por José de Arimatéia 
para coletar as últimas gotas de sangue de Jesus Cristo na cruz. Continuador 
da obra de Troyes, Robert de Boron, também poeta francês que viveu entre os 
séculos XII e XIII, foi quem deu pela primeira vez um sentido cristão ao graal. 
Na história desse autor, Le roman du Saint Graal, José emigrou com sua família à 
Grã-Bretanha onde guardaram o graal até a chegada de Percival. Ou seja, de puro 
objeto literário – o graal era uma espécie de grande vasilha para servir ensopados 
–, passa a ser um objeto sagrado em Boron, e é somente no Romantismo e após, 
nos séculos XIX e XX, que a matéria da Bretanha volta a adquirir interesse em 
diferentes autores literários, como é o caso de Rubén Darío.

Fundador do Modernismo hispano-americano, Darío foi um escritor 
em língua espanhola francófilo: grande amante da literatura francesa, o poeta 
desenvolveu uma poesia lírica original, carregada de sensualidade, misticismo, 
musicalidade... Onde os temas universais do amor, da dor, da angústia ou da 
aceitação da morte aparecem em poemas que resgatam personagens medievais 
como Percival e Lohengrin. Como Troyes, Darío imaginou uma literatura 
inovadora para sua época, conforme depoimento do escritor argentino Jorge 
Luis Borges:

Todo lo renovó Darío: la materia, el vocablo, la métrica, la magia peculiar 
de ciertas palabras, la sensibilidad del poeta y de sus lectores. Su labor no 
ha cesado y no cesará; quienes alguna vez lo combatimos, comprendemos 
hoy que lo continuamos. Le podemos llamar el Libertador. (Mejía 
Sánchez, 1968, p. 13 apud Philipps, 1989, p. 429).

Essa renovação indicada por Borges alcança os temas mitológicos e 
clássicos por excelência, identificados por meio de alusões ao exotismo e 
orientalismo. Não por acaso, no poema “Parsifal”, mesmo que versificado na 
métrica clássica do soneto italiano, com rima ABBA e ABBA nos dois quartetos 
e com rima CCD e CCD nos dois tercetos, e que seus versos sejam de arte maior 
e hendecassílabos ao estilo espanhol, a audição das sílabas finais dos versos é 
grave, à exceção do último verso do poema, que termina em uma sílaba tônica 
aguda, diferenciando-o dos demais versos.

Essa finalização sonora grave dos versos possui uma correlação direta com 
as catedrais medievais e com uso das consoantes s, l, v, s, que também remetem 
ao medievalismo por sua qualidade melódica no uso da voz cantada que foi 
desenvolvida amplamente pelo canto gregoriano. Cantado geralmente em igrejas 
e catedrais, essa voz cantada se utiliza da acústica do ambiente para ressaltar as 
vozes e criar um efeito sonoro especial. Lidos no poema, os versos de “Parsifal” 
se parecem a um canto gregoriano monódico (cantado pelo eu-lírico), mas possui 
uma anomalia exótica no último verso. Vejamos o poema na sequência:
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Violines de los ángeles divinos,
sones de las sagradas catedrales,
incensarios en que arden nuestros males,
sacrificio inmortal de hostias y vinos;

túnica de los más cándidos linos,
para cubrir a niños virginales;
cáliz de oro, mágicos cristales,
coros llenos de rezos y de trinos;

bandera del Cordero, pura y blanca,
tallo de amor de donde el lirio arranca,
rosa sacra y sin par del santo Graal:

¡mirad que pasa el rubio caballero;
mirad que pasa, silencioso y fiero,
el loco luminoso: Parsifal!
(Darío, 1975, p. 963-4 apud Fiorussi, 2012, p. 83-4).

Segundo André Fiorussi, o poema de Darío é uma versão lírica alusiva à 
ópera homônima de Richard Wagner, especialmente no seu vocabulário: “Chama 
atenção, nos endecasílabos de ‘Parsifal’, a sobreposição musical de construções 
exclusivamente nominais, que raramente aparece como traço fundamental em 
outros poemas de Darío.” (Fiorussi, 2012, p. 85), o que se corrobora com sua 
análise de que

De modo geral, Darío prezará a variedade dos elementos compositivos 
e rejeitará a obscuridade em sua poesia, preferindo uma representação 
por alegorias transparentes e uma sintaxe mais simples e diversificada. 
(Fiorussi, 2012, p. 86).

Fazendo-se uma interpretação linear do poema de Darío, temos que os 
elementos compositivos vão ao encontro do que se ouve na ópera de Wagner 
que estreou no dia 26 de julho de 1882, 17 anos antes do anúncio do soneto de 
Darío, “Parsifal”, em 1899. Na ópera, o herói, chamado de “o tolo puro” é um 
dos cavaleiros da Távola Redonda, coroado Rei do Santo Graal após encontrar 
a maturidade no contato com o Mal. O enredo é bem parecido com o da saga 
do Rei Artur e dos Cavaleiros da Távola Redonda, mas, nas mãos de Wagner, 
o libreto ganha um plus a mais: a presença da Lança ao lado do Graal, as mais 
sagradas relíquias do imaginário cristão. Os dois objetos encontravam-se sob 
a guarda da misteriosa cavalaria do Rei Amfortas. Porém, Klingsor roubou a 
lança e com ela feriu o Rei, provocando nele uma chaga que não cicatrizava.

É aí que entra a particularidade de Percival. Somente alguém despojado 
de toda maldade, um “tolo puro”, poderia salvar Amfortas. O jovem Percival 
havia crescido longe do contato com a civilização, sendo um inocente, conforme 
a classificação de Jung para esse arquétipo, e sendo livre de culpas e de maldade.
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No entanto, esse mesmo jovem ainda não estava apto a salvar o Rei: antes, 
precisava conhecer todas as facetas da alma humana e aprender a viver. Só após 
adquirir a maturidade, pôde salvar Amfortas e tornar-se seu sucessor como 
Rei do Santo Graal. Eis o amadurecimento necessário do Percival de Wagner 
e também, por que não dizê-lo, de Dom Quixote, de codinome “Cavaleiro da 
Triste Figura”.

Sintomático que Dom Quixote, na sua cena mais emblematicamente 
amorosa, é denominado por esse codinome várias vezes. No capítulo XXV da 
primeira parte da obra de Miguel de Cervantes, Dom Quixote e Sancho Pança 
decidem entrar na Serra Morena, onde se encontram com Cardenio, um príncipe 
que ficou louco por amor. Teve ideia o nosso cavaleiro andante de realizar uma 
penitência amorosa ao melhor estilo de Amadis de Gaula. Eles chegam ao pé da 
montanha onde havia um prado verde e onde um arroio passava pelo lugar. Esse 
foi precisamente o lugar que Dom Quixote escolheu para fazer penitência em 
favor de Dulcinea del Toboso, durante a qual teve a ideia de escrever uma carta 
melodramática que passamos a reproduzir a seguir:

Carta de Don Quijote a Dulcinea del Toboso

Soberana y alta señora:

El ferido de punta de ausencia y el llagado de las telas del corazón, 
dulcísima Dulcinea del Toboso, te envía la salud que él no tiene. Si tu 
fermosura me desprecia, si tu valor no es en mi pro, si tus desdenes son en 
mi afincamiento, maguer que yo sea azas de sufrido, mal podré sostenerme 
en esta cuita, que, además de ser fuerte, es muy duradera. Mi buen escudero 
Sancho te dará entera relación, ¡oh bella ingrata, amada enemiga mía!, del 
modo que por tu causa quedo: si gustares de acorrerme, tuyo soy; y si no, 
haz lo que te viniere en gusto, que con acabar mi vida habré satisfecho a 
tu crueldad y a mi deseo.

Tuyo hasta la muerte,

El Caballero de la Triste Figura
(Cervantes, 2004, p. 245).

A importância dessa carta se dá pelo mesmo motivo que antes 
mencionávamos sobre a necessária maturidade do ser humano, antes de pôr-se a 
realizar uma ação nobre, como a de amar uma mulher: Dom Quixote se dispõe 
até a morrer por ela em caso de rejeição. Essa atitude é a mesma fé que guia 
Percival em sua missão: até não estar maduro, não deixará de se entregar ao 
desconhecido, a querer aprender mais e mais.

Voltando à ópera de Wagner, temos que seus principais leitmotivs referem-
se a Percival e aos demais personagens, além de objetos, e desempenham um papel 
importante na audição da ópera, pois servem de memorização, comentando o 
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que acontece nas cenas e mostrando conexões na trama. Os leitmotivs iniciam-
se com o motivo da festa do amor, tema central da ópera. Logo após, ouve-
se, em sequência, o motivo do Graal, o motivo da fé, o motivo de Amfortas, 
o motivo do esplendor da manhã, o motivo angélico, o motivo de Klingsor, o 
motivo do bufão, o motivo de Percival, o motivo dos sinos, o motivo da benção 
e, por fim, o motivo dos encantamentos da Sexta-Feira Santa. Invariavelmente, 
todos os personagens da ópera vão experimentar uma evolução psicológica, tal 
como Dom Quixote se dispõe na carta.

Como num melodrama, a fé de Percival se concretiza ao longo da ópera, e 
vai se fortalecendo até se transformar no maior poder que guia Percival na busca 
pelo Santo Graal. Da inocência do jovem Percival, essa fé vai transformando-o 
em um verdadeiro cavaleiro andante dotado de poderes que ele mesmo não 
sabia que tinha. Ou seja, fé e Percival simbolizam a mesma coisa. Na demanda 
da busca do Santo Graal e da Lança Sagrada, o próprio Rei reconhece que 
ninguém além de “um bobo inocente iluminado pela compaixão”, como está 
textualmente no libreto, poderia retirá-lo daquela condição de eterno ferido. Na 
entrada triunfal de Percival a Montsalvat, no terceiro ato da ópera, a música 
soa como um hino em homenagem ao cavaleiro corajoso, pois ele cumpriu 
sua missão de trazer a Lança Sagrada de volta ao Rei. No momento em que 
Percival pede que o Santo Graal seja descoberto, uma pomba branca sobrevoa 
sua cabeça. Essa é a cena final da ópera, que mostrou um ser inocente do início 
ao fim, mas que foi iluminado pela Graça Divina para cumprir sua missão.

Joseph Campbell, em O poder do mito (1990), afirma que o poeta alemão 
Wolfram von Eschenbach (c. 1170-c.1220) havia corrigido a versão da história 
de Percival versificada por Chrétien de Troyes, começando pela interpretação 
do nome, “Perceval”, que pode ser dividido em duas partes, “perce” e “val”: o 
ato de percorrer ou atravessar o meio do vale passando entre o par de opostos de 
que está composto o Mundo: o Bem e o Mal. Isso pode ser interpretado como 
uma heresia, ou seja, é uma interpretação gnóstica, para Campbell. Sobretudo 
porque, logo no início do poema Parzival (século XIII), considerado um dos 
maiores poemas épicos alemães, afirma-se que todos os nossos atos são brancos 
e pretos, ao mesmo tempo. Ou seja, todos os nossos atos mundanos mostram 
o Bem e o Mal, pois os atos, por si só, já vêm com esse efeito duplo na sua 
natureza. Então, cabe ao Homem decidir-se por um dos dois lados. Campbell 
afirma: “O melhor que podemos fazer é pender na direção da luz, na direção do 
harmonioso relacionamento que resulta da compaixão pelo sofrimento” (1990, 
p. 214). Estando vivo, essa é uma escolha só do Homem, mas também é uma 
inclinação nossa na Realidade em torno, posto que nada mais somos do que 
imagens de Deus. Com isso, todo cavaleiro andante vai pender para o Bem para 
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produzir bons atos, como é o caso de Percival, em que sua fé o levou a ser guiado 
pela Graça Divina.

Mircea Eliade, em Mito e realidade (1972), afirma que precisamente 
na Idade Média, época dos cavaleiros andantes, há uma recrudescência 
do pensamento mítico, onde as classes sociais se identificavam conforme a 
doutrina cristã, maiormente, mas também a ultrapassavam, utilizando-se de 
outras referências culturais, como as célticas e até as muçulmanas para atuarem 
conforme essas referências. No caso do Santo Graal de Eschenbach (2020), ele 
era uma pedra vinda dos céus. O texto alemão contém passagens que revelam 
certo conhecimento do cenário do Oriente Médio islâmico e que podem ter sido 
relatadas ao autor pelos cruzados que retornavam à Europa. As escrituras do 
conde de Flandres – que havia estado naquelas terras em 1177 – foram lidas 
por Eschenbach, ademais das fontes de certo bardo misterioso chamado Kyot, 
de origem provençal. A história de Kyot aparece no Livro 9, onde Wolfram 
explica que o provençal havia descoberto um manuscrito árabe negligenciado 
na Toledo islâmica, na Espanha. O manuscrito havia sido escrito por Flegetanis, 
um astrônomo muçulmano descendente de Salomão que havia encontrado os 
segredos do Santo Graal escritos nas estrelas. Depois de aprender árabe para ler 
o documento de Flegetanis, Kyot viajou pela Europa para aprender mais sobre 
o Graal e a irmandade que o protegia, encontrando Wolfram no caminho e lhe 
passando seus conhecimentos islâmicos.

Conclusão

Após uma breve incursão pela lenda do Santo Graal e por duas diferentes 
adaptações literárias medievais da lenda, a principal conclusão que podemos tirar 
é que, se em Chrétien de Troyes temos um Percival pagão e bobo, algo rebelde, 
conformando com os arquétipos de Jung “o rebelde” e “o herói” transmutados 
em “o inocente”, em Wolfram von Eschenbach (2020), ao contrário, temos um 
Percival que vai evoluindo psicologicamente por meio da sua fé e da consciência 
da realização de sua missão.

Esses dois personagens medievais são muito diferentes entre si, mas 
revelam uma tentativa de eternizar o último cavaleiro que chegou ao reinado 
do Rei Artur. Na lenda, Percival simboliza o centro, a união da força física e 
espiritual dos doze cavaleiros em uma só pessoa. Na versão de Troyes, Percival 
não se dá conta da sua missão, e por isso sua evolução é incompleta. Enquanto 
não tem conhecimento de sua verdadeira missão, o jovem Percival não consegue 
tomar consciência da própria identidade (Fernande, 2005). O mote do texto de 
Troyes é apenas a solução do enigma do Graal, mas ela ficou inacabada e por 
isso temos uma nova versão feita por Eschenbach anos depois. Nesta, Percival 
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tem consciência de que precisa solucionar um enigma por pura compaixão pelo 
Rei. E é por meio da cavalaria andante que Percival consegue transformar uma 
simples intuição em verdadeiro ato de amar, algo cada vez mais raro e difícil de 
acontecer entre nós, seres humanos. Ele decidiu e agiu por puro Amor, porque 
tinha um coração puro. Sendo fiel à sua missão, conseguiu não só recuperar o 
Rei ferido, mas restaurar o seu reinado. Mircea Eliade nos diz que este episódio 
da lenda artúrica é significativo da condição humana: “Nuestro destino se 
obstina en que no hagamos la pregunta correcta, la que es necesaria y urgente, 
la única que cuenta y que puede rendir frutos” (1938, s. p.), mas que, ao invés 
disso, “preferimos perdernos en un laberinto de preguntas y reflexiones que 
efectivamente poseen algún encanto e incluso ciertas cualidades, pero que no 
enriquecen realmente nuestra vida espiritual”. (1938, s. p.).

Enquanto os filósofos e demais pensadores da Cultura falam de suas 
ideias, os verdadeiros heróis – dos menos conhecidos aos mais ilustres – colocam 
essas mesmas ideias em prática. Nesse sentido, as atitudes morais de Percival 
(que pode ser o personagem da versão de Chrétien de Troyes), transcendem os 
feitos como pura decisão e ação e alcançam o mundo espiritual, que é o único 
mundo que importa para nós, estando vivos ou mortos nesta Terra. Assim, toda 
ação heroica se reveste de significado posto que a qualidade de ser cavaleiro 
andante não importa tanto, mas, sim, a qualidade moral da ação produzida, 
tal como a exemplificou Dom Quixote em tantos episódios risíveis como o da 
Serra Morena, posto que reflexo de uma personalidade altamente corajosa em 
fazer o Bem mesmo dando piruetas e nu e se mostrando ridículo aos olhos de 
um incrédulo Sancho Pança. Note-se que a imagem foi eternizada na icônica 
ilustração de Gustave Doré (1832-1883) para a edição francesa de Dom Quixote 
de la Mancha em 1863, intitulada “A acrobática penitência de Dom Quixote em 
Sierra Morena”.

Rubén Darío, em fins do século XIX, pai do Modernismo hispano-
americano e grande inovador da lírica em língua espanhola, rendendo frutos 
para toda a Literatura posterior, escreveu o belíssimo poema “Parsifal” a 
modo da música gregoriana, mas também wagneriana, preenchendo-a de 
vários elementos compositivos atemporais que, ao final, trazem a novidade 
mais impactante e inesperada que é a pura presença de um Percival iluminado, 
potencialmente loco, porém sabendo, como o toque de um violino insistente, 
aonde pode e consegue chegar sem se perder nas fraquezas da vida interior.
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ECOS DA MATERNIDADE EM “EXPEDIÇÃO: 
NEBULOSA” (2023), DE MARÍLIA GARCIA 

Emanuelle de Queiroz Oliveira Estiphano1

Ecos literários

No “[ato 6]” da poesia “Expedição: nebulosa” (2023)2, Marília Garcia 
escreve sobre a relação mitológica entre Narciso e Eco:

[ato 6]
Contam na mitologia 
Que a ninfa eco teria se apaixonado por narciso

Antes disso
Eco tinha sido condenada
A só falar quando lhe perguntassem alguma coisa
E responder sempre repetindo as últimas palavras 
ditas pelo outro
Quando ela se apaixona por narciso
Não pode tomar a iniciativa da fala 
E por isso fica só à espreita contemplando o amado
um dia 		  ele sente a presença de eco
E o seguinte diálogo a acontece:

Narciso 			   Eco
Tem alguém aqui? 		  Aqui.
Vem cá!			   Vem cá.
Não fuja, vamos
ficar juntos. 			  Ficar juntos. 

nesse momento 		  eco se aproxima dele
Mas narciso se afasta

Narciso 			   Eco
Prefiro morrer mas não
me entrego a você. 		  Me entrego a você. 

	 (Garcia, 2023, p. 49).

1	 Doutoranda do Programa de Pós-Graduação em Letras (PPGL – UNICENTRO), Bolsista 
CAPES. emanuelleestiphano@gmail.com.

2	 Poesia publicada em livro homônimo pela Companhia das Letras, 2023. 

mailto:emanuelleestiphano@gmail.com
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A ninfa, apaixonada por aquele que apenas olha para si próprio, está 
condenada a um “diálogo de repetição”, pois, sem poder iniciar a aproximação, 
ao falar, é capaz somente de repetir as últimas palavras ditas pelo outro. “Narciso 
— Prefiro morrer mas não / me entrego a você. / Eco — Me entrego a você” 
(Garcia, 2023, p. 49). A ninfa Eco constitui-se da ressonância do dito pelo outro. 
Não se ouve a voz própria de Eco, seus pensamentos ou vontades, tudo o que 
tem a dizer, não é a ninfa quem diz, já está dito, ela somente pode fazer ressoar. 

Neste sentido, propomos neste trabalho analisar o poema “nave-mãe” 
(2023), de Marília Garcia, publicado no mesmo livro. Como veremos, o “eu” 
constituinte dos versos não se realiza com uma voz própria, mas como “ecos 
do outro”3. É o “outro” quem fala, quem tem voz, é aquilo dito pelo outro que 
constituirá a voz (a mulher grávida/mãe) de “nave-mãe”. 

Propomos a poesia de Marília Garcia como um gesto (auto)biográfico da/na 
poesia contemporânea latino-americana, considerando, estudos da Literatura em 
Expansão, inseridos num território de ambiguidade da Memória. Consideramos 
que o poema não se insere em uma escrita de si, mas em uma escrita de/da vida, 
pois este “eu” aproxima-se de um relato do referencial (a gravidez/maternidade 
na experiência da poeta Marília Garcia) de um gesto de texto memorialístico. 
Notadamente, a mulher grávida de “nave-mãe” não é Marília Garcia, entretanto 
ela se constitui na experiência referencial da gestação vivida pela poeta, em versos 
que ecoam a voz/o olhar do outro sobre esta gravidez. 

Ecos maternos

história natural 
sempre disseram 
que eu tinha os olhos 
do meu pai

cabelo estatura 
queixo caligrafia
- cada coisa de uma tia

os gestos da minha mãe
hoje olho minha filha
e só consigo ver
ela própria: 
rosa é uma rosa. é uma rosa
é uma rosa 

(Garcia, 2023, p. 9). 

3	 Em nossa leitura abordamos o “outro” em um sentido geral e de convivência social; 
correspondente exterior, aquele com quem o “eu” fala; o “outro” como o “alguém” 
diferente do “eu”. Não temos a pretensão de esmiuçar conceitos psicanalíticos como o “O 
Grande Outro”, de Lacan.  
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O primeiro poema de Expedição: nebulosa (2023), “história natural” 
apresenta em seus versos iniciais os ecos dessa escrita de/da vida em ressonância 
com os ecos literários, uma vez que “rosa é uma rosa é uma rosa” ecoa não 
apenas os versos de Gertrude Stein em Sacred Emily (1913): “Rose is a rose is a 
rose is a rose” (Stein, 1922, p. 187), mas também o nome da primeira filha de 
Marília Garcia e Leonardo Gandolfi: Rosa. 

Nesse gesto biográfico: a gestação e o nascimento de Rosa, filha de 
Marília Garcia, é que encontramos a tensão para pensar os “ecos literários”, 
afinal, se estamos no território (ainda que em expansão) da poesia, como lemos 
estes gestos (auto)biográficos? Há espaço para a autobiografia na poesia? Como 
a escrita de si (originariamente prosaica) realiza-se nos versos, lugar sempre 
ocupado por um eu: fingidor por “natureza”? Há espaço para a escrita de si 
na poesia contemporânea, ou melhor, como este espaço é ocupado? Essas são 
algumas das questões ao lermos a poesia no presente. 

Pensar o texto autobiográfico e memorialístico implica retornar 
apontamentos sobre as escritas do eu, para que adiante possamos observar como 
a poesia de Marília Garcia transgride essas fronteiras literárias. Para Paul John 
Eakin (1999) em How Our lives become Stories4, apesar de tendermos a pensar a 
autobiografia como uma literatura do “eu” (primeira pessoa e singular), devemos 
desmistificar esta proposição. Não podemos esquecer que a primeira pessoa da 
autobiografia é verdadeiramente plural em “suas origens e formação”, ou seja, 
o “eu” é relacional ao “outro”. “Because autobiography promotes an illusion of  self-
determination: I write my story; I say who I am; I create my self”5 (Eakin, 1999, p. 43).

Segundo o teórico, a autonomia do “eu” na escrita de si é um “mito”, “The 
myth of  autonomy dies hard, and autobiography criticism has not yet fully addressed the 
extent to which the self  is defined by-and lives in terms of-its relations with others”6, 
(Eakin, 1999, p. 43), isto é, o “eu” (embora escrito “eu”) se constitui pela relação 
do/para com o outro. 

Sobre a escrita do poema “nave-mãe”, Marília Garcia publica uma nota 
em sua página na internet7: 

4	 “Como nossas vidas tornam-se histórias”, tradução nossa. O material em questão não tem um 
correspondente traduzido e publicado em português, assim, seguimos uma tradução livre. 

5	 Porque a autobiografia promove uma ilusão de autodeterminação: eu escrevo minha 
história; eu digo quem sou; eu crio meu eu (Tradução nossa).

6	 O mito da autonomia é difícil de morrer, e a crítica da autobiografia ainda não abordou 
totalmente até que ponto o eu é definido e vive em termos de suas relações com os outros 
(Tradução nossa).

7	 Disponível em: < https://www.mariliagarcia.com/nave-m%C3%A3e >.

https://www.mariliagarcia.com/nave-m%C3%A3e
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Durante 2018, ano em que estava grávida e que nasceu minha filha, mantive 
um bloco de notas para anotar as frases e observações ditas pelas pessoas 
(conhecidas ou não) sobre a condição da grávida e sobre os cuidados com 
o bebê. Depois, fiz o poema ‘nave-mãe’, publicado na revista Piauí em 
20198, ao modo de Agnès Varda, no filme ‘A ópera Mouffe’, em que sai às 
ruas grávida para filmar as pessoas (Garcia, 2019, p. 1).

É a partir dessa explanação de Garcia que observamos em seu poema 
uma escrita em potencial para a possibilidade de deslocar os apontamentos de 
Eakin sobre a ideia de “relational lives”. Partindo do pressuposto que o “eu” de 
“nave-mãe” é na realidade uma relação com vários “eus/mães”. Em outras 
palavras, a voz do poema se efetiva em relação com/e ao “outro”.

“All identity is relational, and that the definition of  autobiography, and is history 
as well, must be stretched to reflect the kinds of  self-writing in which relacional identity is 
characteristically displayed”9 (Eakin, 1999 p.43-44), é nesse sentido que buscamos 
observar a poética em “nave-mãe”, pois, embora Marília Garcia não escreva 
em primeira pessoa singular (sem a marca linguística - eu), todos os versos 
direcionados ao “eu” (direcionado para a voz do poema), são vozes de “outros” 
ecoando (no sentido linguístico há um “tu” que fala para um “eu”). “Você 
precisa de ajuda / você não pode ficar sozinha / tem que ir pra academia [...] / 
você faz livre demanda?” (Garcia, 2023, p. 67).

Deslocamos a análise de Eakin para pensar o poema de Garcia, uma vez 
que o poema não se concentra em uma “vida individual” do eu, mas pode ser 
lido como um gesto (auto)biográfico, tal qual Eakin fez em sua análise. (Re)
atualizando ideias propostas por Phelippe Lejeune: 

Lejeune, of  course, sought usefully to distinguish autobiography from memoir, 
biography, and other related autobiographical forms, but the classification make 
no place for relational identity and the hybrid forms in which it characteristically 
finds expression. In the memoir as traditionally defined, for example, the story of  
the self, the “I”, is subordinated to the story of  some other for whom the self  serves 
as privileged witness10 (Eakin, 1999, p.57-58).

Ou seja, Eakin (re)atualiza as proposições de Lejeune, a escrita de si não 
cabe mais somente ao “eu”, mas é relacionada/relacional ao outro, para Eakin 

8	 Salientamos que a versão correspondente de 2019 citada por Garcia conta com pequenas 
alterações, a poesia aqui analisada se trata da versão final publicada em seu livro (2023).

9	 Toda identidade é relacional, e a definição de autobiografia, e de história, deve ser ampliada 
para refletir os tipos de auto escrita em que a identidade relacional é caracteristicamente 
exibida (Tradução nossa).

10	Lejeune, é claro, procurou distinguir de forma útil a autobiografia das memórias, da 
biografia e de outras formas autobiográficas relacionadas, mas a classificação não dá lugar 
à identidade relacional e às formas híbridas nas quais ela caracteristicamente encontra 
expressão. Nas memórias, como tradicionalmente definidas, por exemplo, a história do 
eu, o “eu”, está subordinada à história de algum outro para quem o “eu” serve como 
testemunha privilegiada (Tradução nossa).



Mailso Atankevcz da Luz | Maxmillian Gomes Schreiner | Sandra Mara da Silva Marques Mendes 
(Organizadores)

40

a escrita/a história do “eu” realiza-se subordinada à história do “outro”. Se 
para Lejeune, os problemas da autobiografia correspondiam à questão do nome 
próprio, em nossa leitura, observamos que embora nos versos de Marília Garcia 
este “eu” não corresponda a um nome próprio, ou não nomine nenhum sujeito, 
ainda assim podemos pensar no poema como uma escrita de/da vida, sob ótica 
da vida relacional. 

Na íntegra, o poema:

nave-mãe

(bloco de notas filmado em 2018, à maneira de Agnés Varda)

[começo 1]
quantos meses? sua barriga está enorme
quantos meses? nem parece que está grávida
quantos meses? sua barriga está baixa 
vai nascer antes da hora

louca ainda não comprou um carrinho?
você teve desejo de comer alguma coisa estranha tipo terra?

[começo 2]
parto normal? está louca
parto normal? ninguém dava nada por você
parto normal? você não precisa disso

vai ser parto natural ou com anestesia?

vou estourar a bolsa
precisamos otimizar o parto

[começo 3] 
quantos quilos você engordou? 
você precisa de ajuda
você não pode ficar sozinha
tem que ir pra academia
vou te dar um remédio ótimo espécie de combo:
serve para depressão
mas é bom mesmo pro leite descer

[começo 4]
você faz livre demanda?
por que não dá mamadeira?
já se rendeu à chupeta?
o mamá é de 3 em 3 horas

[começo 5]
não vai agasalhar o bebê?
cadê a meia?
ela é suarenta?

bebê pequeno não pode usar luva
não pode dormir de bruços
não pode cobertor 
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não pode dormir sem arrotar
não pode pôr sentado
se chorar muito
pegue um secador de cabelo
ruído branco acalma

[começo 6, ainda?]
você ainda acorda de madrugada?
ela ainda dorme no seu quarto?
ela ainda não dorme a noite toda?
ela ainda dorme no colo?
ela ainda está mamando?

[começo 7, mala educación]
pelo visto já está fazendo manha
não pode ser mole com bebê
tem que educar desde cedo
tem que deixar chorando

[começo 8]
e aí, meninão?
é menina
mas está de cinza
**
e aí, meninão?
é menina
ah é, está de rosa

[em loop]
ela é boazinha? 

(Garcia, 2023, p. 66 – 68, grifos da autora).

Observemos que Marília Garcia traz em seus versos a experiência 
da gestação, não fala exclusivamente da sua gestação, mas das gestações, é 
“relacional” no sentido de Eakin, afinal a experiência da gestação é relacional - 
cada mulher leitora que já passou por esta experiência de gerar e gestar pode, no 
sentido catártico, colocar-se no lugar desse “eu”. 

By contrast, in the relational lives in my corpus, the story of  the self  is not ancillary 
to the story of  the other, although its primacy may be partly concealed by the fact 
that it is constructed through the story told of  and by someone else. Because identity 
is conceived as relational in these cases, these narratives defy the boundaries we 
try to establish between genres, for they are autobiographies that offer not only the 
autobiography of  the self  but the biography and the autobiography of  the other11 
(Eakin, 1999, p. 58).

11	Em contraste, nas vidas relacionais em meu corpus, a história do eu não é acessória à história 
do outro, embora sua primazia possa ser parcialmente ocultada pelo fato de ser construída 
por meio da história contada por outra pessoa. Como a identidade é concebida como 
relacional nesses casos, essas narrativas desafiam as fronteiras que tentamos estabelecer 
entre os gêneros, pois são autobiografias que oferecem não apenas a autobiografia do eu, 
mas a biografia e a autobiografia do outro (Tradução nossa).
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A mulher-gestante-mãe é atravessada pelo outro, mesmo que soem como 
“palpites” ou “intromissões alheias” que em sua maioria são desnecessárias 
e apenas irritam as mães, estas “falas/opiniões” são comuns ao “mundo 
referencial”. Muitas mulheres compartilham (ou pelo menos pressupõem ter 
o direito de compartilhar) seus saberes adquiridos pela experiência, é comum 
mães “de primeira viagem”, como são chamadas as mulheres em vivência da 
primeira gestação, serem “bombardeadas” por opiniões de mulheres que já 
gestaram, sejam opiniões sobre o seu corpo ou sobre o corpo do filho gestado.

Mas o que afinal é tomado por Eakin como uma “vida relacional”? A ideia 
proposta pelo teórico é questionar tendo em vista que o “eu” (a individualidade) 
é relacional: a autobiografia não refletirá então esse aspecto da formação da 
identidade? Em outras palavras, se “eu” é atravessado pelo outro, como a escrita 
do “eu” revelará e se revelará também esse “outro”. O outro embora não seja 
escrito, também se revela na escrita do eu, pois o atravessa. 

While acknowledging the relational dimension that makes its presence know in any 
life, I want to preserve the usefulness of  the decisive impact on the autobiographies 
that feature the decisive impact on the autobiographer of  either (1) an entire social 
environment (a particular kind of  family, or a community and its social institutions 
– schools, churches, and so forth) or (2) key other individuals, usually family 
members, especially parents12 (Eakin, 1999, p. 69).

Em “nave-mãe” essa familiaridade se dá no “coletivo”, não se trata apenas 
de um único “eu-mãe”, mas de um coletivo de mulheres, gestantes, puérperas e 
mães experientes. 

A leitura do gesto (auto)biográfico em que pensamos a poesia de Marília 
Garcia visa uma literatura em expansão (hibridismo de gêneros - como veremos 
mais adiante há certo entrelace entre Literatura, Performance e Cinema), uma 
vez que nossos pressupostos sobre o autobiográfico expandem, por exemplo, 
as regras propostas por Elizabeth Bruss (apud Miranda, 1992), para que se 
estabeleça o ato autobiográfico, a saber: 

a. autor, narrador e personagem devem ser idênticos; b. a informação e os 
eventos relativos à autobiografia são tidos por serem, terem sido ou deverem 
ser verdadeiros, sendo passíveis de verificação pública; c. espera-se que o 
autobiógrafo tenha certeza a respeito das suas informações, podendo serem 
ou não reformuladas (Bruss, apud Miranda, 1992, p. 32, 33). 

12	Embora reconheça a dimensão relacional que torna sua presença conhecida em qualquer 
vida, quero preservar a utilidade do impacto decisivo nas autobiografias que apresentam 
o impacto decisivo no autobiógrafo de (1) todo um ambiente social (um tipo particular 
de família, ou uma comunidade e suas instituições sociais – escolas, igrejas e assim por 
diante) ou (2) outros indivíduos-chave, geralmente membros da família, especialmente os 
pais (Tradução nossa).



NO CAMINHO DAS LETRAS: VEREDAS LITERÁRIAS

43

Destacamos assim, que a questão em torno do gesto autobiográfico 
em Marília Garcia realiza-se no ponto da subjetividade, ou melhor, da 
intersubjetividade13. Afinal, a sua vivência maternal é referencial e pode ser 
verificada. Por outro lado, a relação autor-narrador-personagem é colocada à 
margem, levando em consideração que na realidade os versos são compostos 
por “falas” do outro, assim como a relação inicialmente citada de Narciso e a 
ninfa Eco. Cada verso é a repetição da fala de um “outro”, muitas vezes expresso 
por interrogações “quantos meses?” / “parto normal?” “vai ser parto natural 
ou com anestesia?” (Garcia, 2023, p. 66). Dessa forma, salientamos o território 
ambíguo ocupado pela poesia contemporânea. 

Ecos Finais 

Diante disso, é necessário trazer à baila para nossa análise ideias mais 
contemporâneas como os apontamentos de Eurídice Figueiredo (2022), em A 
nebulosa do (auto)biográfico - vidas vividas e vidas escritas. Ao reunir seus estudos, a 
pesquisadora aborda diferentes formas do (auto)biográfico, estejam relacionados 
à autoficção, à pós-ficção, à pós-memória, à escrita do luto, à ficção biográfica 
de escritor, às memórias, entre outros diversos materiais. Figueiredo destaca que 
embora nem todas as obras por ela analisadas se apresentem com o selo do 
biográfico, é possível detectar “elementos que apontam características e histórias 
de vida dos autores” (Figueiredo, 2022, p. 11), deste modo, consideramos 
importantes suas contribuições para a leitura da poesia de Garcia. 

Ponto importante para a autora, observamos que as escritas de si encontram 
“desde os anos 1990, uma grande nebulosa em que, às vezes, é difícil discernir 
os índices de ficcionalidade e de referencialidade” (2022, p. 10). Retomando 
Alain Buisine, Figueiredo aponta como a ficcionalidade faz parte do gesto 
biográfico. Posto isso, retornamos à discussão teórica evocada anteriormente em 
nossos apontamentos sobre a relação autor-narrador-personagem, destacamos 
um recorte das proposições de Figueiredo sobre a questão, onde retoma 
apontamentos importantes de outros teóricos como Arfuch e Lejeune:

Leonor Arfuch se apropria do termo ‘espaço biográfico’, criado por 
Philippe Lejeune, para ressignificá-la; partindo da distinção feita por 
Bakhtin entre o eu enunciador e o eu do personagem, Arfuch questiona a 
identidade autor-narrador-personagem postulada por Lejeune e afirma sua 
impossibilidade. Apesar de todas as teorias psicanalíticas (descentramento 

13	A relação da intersubjetividade com o texto memorialístico é tensionada por Lúcia 
Castelo Branco (1994) em Literaterras, para a pesquisadora o “eu” precisa do outro: “para 
garantir sua existência, o eu precisa sempre de um outro, de um tu que o suporte. Vê-se 
que estamos, portanto, no terreno da intersubjetividade, onde se edificam, com maior ou 
menor eficácia, os textos autobiográficos.” (Castelo Branco, 1994, p. 45).
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do sujeito) e narratológicas (não identificação autor e narrador), apesar 
da esperteza do leitor, não existe uma equivalência exata entre os gêneros 
autobiográficos e os ficcionais. Porém, isso se dá muito mais devido a 
estratégias narrativas ficcionais, e não tanto por causa da referencialidade, 
não tanto porque o conteúdo da obra corresponderia pretensamente a 
acontecimentos verdadeiros. ‘Não tanto a ‘verdade’ do ocorrido, mas sua 
construção narrativa, os modos de (se) nomear no relato, o vaivém de 
vivência ou da lembrança, o ponto do olhar, o que se deixa na sombra; em 
última instância, que história (qual delas) alguém conta de si mesmo ou de 
outro eu’ (Figueiredo, 2022, p. 9-10)

Nesse sentido, observamos que na escrita de Marília Garcia não se trata 
meramente de um deslizamento do (auto)biográfico para o ficcional, não 
apenas uma passagem da vida relatada na literatura, mas expande-se para um 
deslizamento também do literário para o referencial, para o biográfico, no sentido 
de que aquilo que o outro disse ecoa no “eu”. O poema é sobre a gestação, sobre 
a vida/o gestar da mulher, e o deslizamento está na correspondência referencial 
da gestação e cuidados maternos com Rosa, sua filha. 

Há verificação referencial da gestação do poema com a gestação da poeta, 
pois há os relatos de Garcia, mas não há o referencial de que ela realmente ouviu 
essas frases, palpites em sua gravidez, mas por outro lado é neste espaço que 
podemos encontrar o “fingimento” - o fingir do eu autor-narrador - tão caro ao 
ato (auto)biográfico, o que não anula o fato de que seja realmente comum as 
mulheres gestantes ouvirem esse tipo de comentário, é por isso que, reforçamos, 
o “eu” em Garcia não é singular e sim plural, é um “eu” coletivo. 

Este “eu” coletivo direciona-nos para outro momento de análise, para 
que observemos o caráter da memória na literatura feminina tal qual proposto 
por Tamara Kamenszain em Bordado e costura do texto (1981), ensaio no qual 
a renomada poeta argentina afirma que o caráter memorioso na literatura 
produzida por mulheres faz evocar o que pertence a mulher por tradição. “Si la 
escritura y el silencio se reconocen una a otro en ese camino que los separa del habla, la 
mujer, silenciosa por tradición, está cerca de la escritura”14 (Kamenszain, 1981, p. 21). 

Para a autora, a “sussurrante” conversa das mulheres, a transmissão oral 
(quase como um trabalho artesanal) é o cerne da literatura, transmissão feita 
pela voz das mulheres, das mães.

Ya es casi parte del sentido común comparar al texto con un tejido, a la construcción 
del relato con una costura, al modo de adjetivar un poema con la acción de bordar. 
Es sabido que las grandes compañías de limpieza prefieren contratar hombres, 
arguyendo que las mujeres, dedicadas al detalle, pierden mucho tiempo. Ellas ven 
el polvo escondido detrás de los objetos y se detienen en él y así, en esa práctica 

14	Se a escrita e o silêncio se reconhecem nesse caminho que os separa da fala, a mulher, 
silenciosa por tradição, está próxima da escrita (Tradução nossa).
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obsesiva de ir descubriendo lo que otros no ven, perfeccionan su oficio. Cierto tipo 
de escritura, aquella que en su carácter no discursivo pasa por los procesos de 
tejido, bordado, costura, se ve permanentemente revisada por ese ojo limpiador que 
descubre la suciedad en el detalle15  (Kamenszain, 1981, p. 21).

Informação de destaque antecede os versos de “nave-mãe”: “(bloco de notas 
filmado em 2018, à maneira de Agnès Varda)”, esta proposição é fundamental 
para toda a construção imagética do poema. Parafraseando Kamenszain “para 
o bordado e costura” do poema, uma linha que arremata poesia, performance e 
cinema, em olhares que somente a mulher-mãe poderia expressar. 

Em “nave-mãe” podemos encontrar uma “escrita do eu”, acontece, 
entretanto, que não temos nomeadamente um “eu”, trata-se de um “eu oculto”, 
“eu invisível”, porém é um eu invisível a nível papel, no referencial linguístico, 
mas é perceptível através do eco do outro, o outro que ecoa nos versos (no 
caso de Garcia) ou nas imagens (para Varda), este “outro” sim é capaz de ver/
reconhecer esse eu. 

Como colocado por Garcia para observar através do olhar do outro e 
do olhar para o outro / para a gravidez, ela utiliza um procedimento outrora 
aplicado pela cineasta Agnès Varda, que na mesma condição de gravidez pelo 
olhar do Cinema mostra esse outro e os efeitos nele reverberados pela impressão 
causada por sua gestação. Assim como Varda evidenciou pelas cenas como o 
outro olhava para ela grávida, Garcia reverbera em seus versos a voz do outro 
(também nesta condição da gestação).

A Ópera Mouffe é um filme de 1958 que impõe principalmente a partir 
da condução narrativa, nascida de uma ideia ampla de maternidade que 
reivindica sua sexualidade ao dirigir o olhar para o universo interior e ao 
redor: o corpo nu, a miséria nas ruas, o vício dos homens, o sexo livre, 
a liberdade e a prisão às portas da mulher que se torna mãe. Além de 
assumir cinematograficamente o desafio da representação feminina, 
Varda vai além e toca em pontos importantes de subversão dos padrões 
de sexo e relacionamento vigentes, complexificando a imagem da mulher 
às vésperas da tão importante década de 60. A cineasta propõe, assim, 
um retrato da maternidade distante dos estereótipos de plenitude e amor 
incondicional que a confinam, ao mesmo tempo em que apresenta um 
personagem livre sexualmente às vésperas da eclosão do movimento 
feminista.  (Santos, 2018, p. 83)

15	É quase senso comum comparar o texto com um tecido, com a construção da história com 
uma costura, com a forma de adjetivar um poema com a ação do bordado. Sabe-se que as 
grandes empresas de limpeza preferem contratar homens, argumentando que as mulheres, 
dedicadas ao detalhe, perdem muito tempo. Eles veem a poeira escondida atrás dos objetos 
e param nela e, assim, nessa prática obsessiva de descobrir o que os outros não veem, 
aperfeiçoam seu ofício. Um certo tipo de escrita, aquilo que em seu caráter não discursivo 
passa pelos processos de tecelagem, bordado, costura, é permanentemente revisado por 
aquele olhar de limpeza que descobre a sujeira no detalhe (Tradução nossa)
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Como o silêncio da voz do eu pode expressar a escrita de si, da maternidade 
e da mulher? Justamente por essa expansão poesia-performance-cinema, ou 
seja, no poema de Garcia, assim como no filme de Varda, não temos a voz ou a 
imagem do rosto desse “eu”, mas ele ali está e é percebido pela interação com 
o outro, pelo eco. No poema “nave-mãe” é a partir do outro, das perguntas, das 
opiniões, palpites do outro, que se percebe o eu-lírico, o eu-mulher, o eu-mãe, em 
um gesto (auto)biográfico não é somente uma escrita do eu/escrita de si, mas 
uma escrita de/da vida. 

As discussões aqui propostas abrem espaço para pensarmos este gesto 
(auto)biográfico na poesia contemporânea, em especial na poesia latino-
americana cada vez mais inserida numa teoria da literatura expandida e realizada 
em entrelugares. 

Dessa forma, observamos a partir da ótica da autoficção uma proposta de 
leitura que se aproxima mais significativamente da proposta literária de Marília 
Garcia, sempre muito performática e ensaística, característica que pode ser 
observada tanto em Expedição: nebulosa (2023), como em livros anteriores como 
Câmera lenta (2018) e Um teste de resistores (2016).  
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JOAQUIM MOURA COSTA
- UM MALDITO EM PESSOA

Francielle Manini1

 

Introdução

Fernando António Nogueira Pessoa, uma das figuras mais proeminentes 
da literatura portuguesa e um dos principais expoentes da poesia europeia 
do século XX, publicou, em vida, apenas uma fração de sua vasta obra, 
frequentemente utilizando diversos heterônimos. Sua peculiar multiplicação de 
personalidades continua a suscitar curiosidade até os dias de hoje, sendo descrita 
por Massaud Moisés (1998, p. 75) como um “fato raro, se não único”. 

Além de poeta, Pessoa foi ensaísta, dramaturgo, novelista, tradutor, 
crítico literário e publicitário, com notável interesse por astrologia, que pode ter 
influenciado a caracterização de alguns de seus heterônimos. Ao longo de seus 
47 anos de vida, participou ativamente de projetos culturais e editoriais, sendo 
lembrado por seu caráter reservado, mas bem-humorado.

Sua habilidade em criar múltiplos heterônimos foi uma estratégia para 
explorar as complexidades da existência. Tal abordagem pode ser vista como 
um processo de “mascaramento” do autor, onde a expressão se dá através de 
diferentes personagens, de modo que, como observa Perrone-Moisés (2001, 
p. 30), “nenhum dos heterônimos e nem mesmo o ortônimo é ‘ele mesmo’; 
mas, como a passagem de um ao outro é imperceptível, cada um deles remete 
ao outro, e a soma de todos esses nomes é o anônimo”. Essa multiplicidade 
resultou em um vasto legado literário, com o poeta deixando vinte e sete mil e 
quinhentos e quarenta e três textos (Moisés, 1998).

Como o próprio nos alerta sobre o artífice “fingidor” que o poeta é, 
visualizamos que ele deixa um rastro de diversas máscaras que construiu e nutriu 
ao longo do tempo. Apesar das pesquisas, ainda não é possível determinar qual 
seria sua face mais autêntica ou até que ponto ele se fragmentava e justificava essa 
fragmentação afirmando: “mudando de personalidade, vou enriquecendo-me na 
capacidade de criar personalidades novas, novos tipos de fingir que compreendo 
o mundo” (Pessoa, 1974, p. 101).

1	 Mestranda no Programa de Pós-Graduação em Letras na Universidade Estadual do 
Centro-Oeste (UNICENTRO); francemanini@gmail.com.



NO CAMINHO DAS LETRAS: VEREDAS LITERÁRIAS

49

A complexidade dos heterônimos, que vão além de meros pseudônimos, 
constitui-se como “metáforas, instrumentos, ‘sujeitos’, por meio dos quais 
é possível conhecer a complexidade do real – fictio personae” (Moisés, 1998, p. 
55). Embora a poética e as singularidades de Fernando Pessoa já tenham sido 
amplamente estudadas, as pesquisas tendem a concentrar-se predominantemente 
em seus heterônimos mais reconhecidos, como Alberto Caeiro, Álvaro de Campos, 
Ricardo Reis e Bernardo Soares. Esse foco, contudo, suscita a inquietação sobre a 
possibilidade de explorar também a diversidade de vozes menos visíveis, como é o 
caso do heterônimo aqui investigado: Joaquim Moura Costa.

Como mencionado, Moura Costa é considerado um “sub-heterônimo” por 
pertencer a uma subclasse de heterônimos menos prestigiados e frequentemente 
esquecidos no vasto universo pessoano. O desinteresse por ele pode se justificar 
pela sua marginalização, manifestada tanto na estética de sua escrita quanto no 
conteúdo de suas obras, que atacam figuras públicas importantes de Portugal.

A investigação sobre Moura Costa busca entender as razões subjacentes à 
sua marginalização, analisando os recursos estilísticos e o contexto de produção de 
sua obra, com base nos estudos de Antonio Candido (1996) e Alfredo Bosi (1977). 
Além disso, pesquisas de Barreto (2015) sugerem que os ataques satíricos de Moura 
Costa à Monarquia dos Braganças e à Igreja Católica possuíam um propósito 
“incendiário”, indicando que Pessoa pode ter utilizado esse sub-heterônimo para 
expressar críticas políticas pessoais. Propõe-se, portanto, uma investigação sobre 
possíveis referências a Moura Costa na biografia de Pessoa, com o objetivo de 
esclarecer as motivações e o contexto da criação desse sub-heterônimo.

Possíveis origens e motivos de Joaquim Moura Costa

Conhecido por sua abordagem multifacetada, Pessoa tinha uma posição 
conservadora dentro do liberalismo e considerava a monarquia inviável para 
Portugal, mas sua postura republicana era ambivalente. Cristão agnóstico, 
interessado em tradições ocultas como a Kabbalah e a Maçonaria, buscava uma 
pátria idealizada livre de influências católico-romanas (Perrone-Moisés, 2001). 
Sua crítica às instituições era contida dentro de uma complexidade metafísica e 
literária. 

Em contraste, Joaquim Moura Costa adota uma postura mais explícita 
para atacar tanto a Monarquia Portuguesa quanto a Igreja Católica (Barreto, 
2015). Seu nome, segundo definições2, sugerem simplicidade e anonimato. 

A função do sub-heterônimo pode ser esclarecida à luz do conceito de 
alteridade, na ótica derridiana. Em Gramatologia (1973), Jacques Derrida propõe 

2	 Definições obtidas conforme consulta à base de dados de Michaelis Dicionário Online e 
ao Dicionário de Nomes Próprios.
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que a identidade é uma construção relacional, dependente do “Outro” para 
se definir, uma ideia que ele formula como différance. Esse conceito questiona 
e desestabiliza qualquer limite fixo do “eu” e indica que o nome próprio, em 
sua tentativa de fixar uma identidade única, acaba sendo uma ilusão, pois está 
sempre sujeito a um deslizamento contínuo de significados.

Para Derrida (1973), os nomes próprios não conferem uma identidade 
fixa; ao contrário, expõem uma ausência de unidade, com Fernando Pessoa em 
constante deslocamento, sempre diferido. A criação pessoana de heterônimos e 
sub-heterônimos exemplifica essa multiplicidade identitária, onde cada persona 
manifesta uma ausência de essência fixa no autor. Assim, Pessoa constrói uma 
identidade fragmentada na qual o nome opera como um “mascaramento” 
ou “jogo de ausências”. O sub-heterônimo Moura Costa intensifica tal 
fragmentação, não apenas expandindo a pluralidade de vozes, mas também 
reforçando a impossibilidade de se alcançar um “Pessoa” original e essencial.

Essa passagem de um heterônimo a outro, como aponta Perrone-Moisés, 
exemplifica a différance, na qual Pessoa dissolve a noção de um “eu” absoluto 
e fixo. Moura Costa, assim, encarna o “Outro” de Pessoa, uma “alteridade 
interna” que permite uma dissociação calculada. Esse sub-heterônimo oferece 
uma margem de expressão que o ortônimo talvez não pudesse admitir, 
representando o “estranho” em Pessoa – uma exploração daquilo que está além 
de sua própria identidade manifesta.

O nome “Joaquim” de origem hebraica, deriva de “Jehoiachim”, que 
significa “Jeová estabeleceu” ou “Deus estabeleceu”. Surgiu em Portugal no 
século XVIII, embora sua versão inglesa “Joachim” tenha aparecido seis séculos 
antes. Nas Escrituras, “Joaquim” é associado a um rei de Judá e ao avô de Jesus 
Cristo. O nome carrega uma ironia ao representar grandeza e dignidade divina.

Moura é um sobrenome toponímico português originado da cidade de 
Moura, no Alentejo. Sua etimologia está associada à lenda de Moura Salúquia, 
uma princesa muçulmana que governava a região e que, após a morte de seu 
noivo em uma emboscada cristã, tirou a própria vida. Vasco Martins Serrão, 
conhecido como Senhor de Moura, foi um dos primeiros a adotar o sobrenome 
após receber o título como reconhecimento por sua participação na conquista 
dessas terras. O sobrenome Moura, portanto, pode carregar conotações de 
alteridade e exclusão, evocando a figura de um “intruso” ou “malquisto” na 
sociedade portuguesa, carregando conotações de hostilidade – uma vez que 
também lembra a invasão dos mouros à península.

O sobrenome “Costa” possui um significado toponímico, referindo-se a 
“aquele que vive na costa” ou “junto à encosta”, e é amplamente encontrado 
em países como Brasil, Portugal, Espanha e Itália. Tal sobrenome teria sido 
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inicialmente utilizado para designar famílias medievais portuguesas estabelecidas 
em regiões costeiras, encostas ou litorais. Embora a origem exata do sobrenome 
seja incerta, pode-se especular que tenha sido atribuído a figuras como Gonçalo 
da Costa, no século XII, ou Nicolau Kosta, no século XIII. Sua etimologia 
remete à margem de corpos d’água, com especial ênfase à costa marítima da 
Península Ibérica, área historicamente habitada pelos mouros, o que confere 
ao sobrenome uma conotação de periferia ou margem, refletindo uma posição 
social e geográfica distinta.

Dessa forma, o nome completo parece ter sido escolhido para criar um 
sub-heterônimo que subverte as expectativas de grandeza e prestígio associadas 
aos nomes. A combinação dos elementos do nome sugere uma identidade que 
se posiciona à margem da sociedade, reforçando a natureza desvalorizada e 
marginal do personagem. Essa construção intencional reflete a crítica social e 
cultural presente na obra de Pessoa, utilizando a linguagem desafiadora para 
explorar e criticar aspectos de exclusão.

Ainda, a escolha do nome “Joaquim” carrega significativas implicações 
psicanalíticas, especialmente considerando que tanto seu pai, Joaquim de 
Seabra Pessoa, crítico musical português, quanto seu avô, Joaquim António 
Pereira d’Araujo Pessoa, general, compartilham esse nome. Apuramos, a partir 
da psicanálise, que nomes herdados de figuras paternas podem simbolizar 
autoridade, tradição e o legado familiar, aspectos que o indivíduo, consciente 
ou inconscientemente, pode querer tanto honrar quanto desafiar. Dessa forma, 
a adoção do nome de seu avô para um sub-heterônimo sugere uma dinâmica 
simultânea de possível identificação e ou de confronto. 

De acordo com a teoria freudiana, nomes que carregam uma herança 
familiar intensa atuam como “representantes do inconsciente familiar” 
(Freud, 1996), canalizando conflitos não resolvidos e transmitindo influências 
intergeracionais. Com Joaquim Moura Costa, Pessoa parece apropriar-se de 
elementos familiares para expressar impulsos críticos e combativos, indicando 
um desejo inconsciente de romper e reinterpretar o legado paternal.

Ademais, a combinação de nomes que remetem tanto à tradição (Joaquim) 
quanto à marginalidade ou exclusão (Moura, Costa) aponta para uma tentativa 
de Pessoa de ocupar um “lugar de fala” alternativo e à margem das normas. Sob 
a perspectiva lacaniana, essa estratégia poderia ser lida como um “deslocamento 
do sujeito” (Lacan, 1998), onde o autor, ao personificar-se em uma identidade 
periférica, busca explorar fronteiras de sua própria identidade sem comprometer 
o eu ortônimo. Assim, ao projetar-se como Joaquim Moura Costa, o poeta cria 
uma figura que desafia as normas e as expectativas associadas ao legado familiar, 
abraçando uma “alteridade” que o liberta para realizar críticas sociais incisivas, 
enquanto mantém a integridade de sua identidade oficial.
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Como observado, a figura do “fingidor” em Pessoa, especialmente através 
de Joaquim Moura Costa, revela uma forma sofisticada de transgressão, a partir 
da máscara do sub-heterônimo. Tal fragmentação estratégica do “eu” não apenas 
desafia a tradição e os valores conservadores da época, mas também revela as 
ambiguidades pessoais do próprio autor em relação às instituições, utilizando o 
“fingimento” como artifício de crítica - que no caso de Moura Costa, também se 
configura como um exercício de subversão das expectativas sobre o autor. 

Ao se esconder por trás de um personagem marginal, Pessoa preserva a 
sua imagem pública enquanto experimenta o poder e a ousadia de uma crítica 
menos contida. O fingidor aqui não se limita a criar uma personagem “outra”, 
mas a ampliar a complexidade de sua própria identidade, revelando, através 
do sub-heterônimo, dimensões pessoais, ideológicas e sociais que o poeta de 
outra forma esconderia. Essa abordagem dá a Pessoa uma dimensão dupla: 
ele permanece ao mesmo tempo autor e crítico do próprio sistema em que está 
inserido, apontando para os conflitos e ironias de uma sociedade cujos valores 
ele questiona, mas que, ao mesmo tempo, o constitui.

Uma poética marginal

Nota-se que, para Pessoa, a criação de heterônimos não se trata apenas 
de uma técnica literária, mas reflete uma complexa luta interna e sua tentativa 
de explorar e compreender diferentes aspectos de sua própria psique. Essa 
multiplicidade de vozes em sua obra permite-lhe, como diz Massaud Moisés, “ser 
livremente autorizadamente contraditório”, fragmentando-se de tal modo que:

extraia do próprio eu entre aspas, deixava de ser contraditório, uma 
vez que não é contradição o fato de cada heterônimo pensar por conta 
própria, diferentemente dos outros, como se fossem personalidades vivas 
e autônomas de certo, a contradição continuava a vibrar-lhe no íntimo, 
pois que os heterônimos o acompanham até o fim mas o álibi das múltiplas 
individualidades libertava de enfrentar como suas as contradições que lhe 
pulavam na mente.(...) O álibi ou disfarce, atomização heteronômica dava 
saída a genialidade latente nessas contradições e livrava-o da loucura que o 
assediou desde as primeiras horas. Para não se tornar, ou não se manifestar, 
esquizofrênico, multiplicava-se, esquizofrenicamente: a contradição persiste, 
inerente ao processo heteronímico, mas, ao projetar lá para fora, personificá-
la entre aspas pode vê-la e conviver com ela (Massaud, 1998, p. 86).

Dessa forma, o poeta adotava esses “outros” para, simbolicamente, “deixar 
de ser contraditório”. Embora suas diferentes personas fossem autônomas em 
suas ideias e estilos, a pluralidade heteronímica funcionava como um “álibi” que 
o libertava das contradições internas que lhe acompanhavam. Essa atomização 
de sua subjetividade, além de dar vazão à sua genialidade, oferecia-lhe uma 
espécie de equilíbrio, canalizando suas tensões internas de forma que pudesse 
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“conviver” com elas, projetando-as como figuras externas e, assim, evitando a 
fragmentação psicológica. Em um processo esquizofrênico controlado, Pessoa 
externalizava as multiplicidades de seu pensamento, contornando-se ao lidar 
com essas contradições como se fossem “outros”.

Exemplo dessa voz mais radical e irreverente é a quadra epigramática 
publicada anonimamente em 1908, em que Pessoa denuncia de modo 
contundente a ligação entre Igreja e Monarquia, atacando instituições que 
considerava opressoras (Barreto, 2015, p. 195):

É a espada, vejam bem
Que ao mal e ao crime conduz
A espada tem uma coroa
E a coroa tem uma cruz.

Trazendo à tona temas considerados inadequados e controversos para seu 
contexto social sem filtros ou atenuações, os escritos de Moura Costa desaparecem 
subitamente após 1910, sugerindo um ciclo breve, mas significativo de expressão 
literária. Uma curta trajetória que pode indicar que o sub-heterônimo serviu 
de máscara embativa, como se hipotetiza. Sua obra evoca o estilo mordaz e 
provocador de Gregório de Matos, o “Boca do Inferno”, ao mesmo tempo em 
que se alinha com a tradição do “poeta maldito” de Charles Baudelaire, que em 
As Flores do Mal (1857) utiliza a poesia para dar voz ao desajuste e à crítica ao 
status quo, subvertendo convenções sociais — um espírito que ressoa desajuste, 
marginalidade e acidez. 

Percebemos que a predominância do pensamento filosófico na obra 
de Pessoa não implica a ausência de emoção, pelo contrário, a emoção está 
presente em seu universo poético, ainda que frequentemente mediada pelo 
racional. Houve momentos em que o autor se rendeu à emoção, muitas vezes 
canalizando esses sentimentos através de seus heterônimos, o que lhe permitiu 
explorá-los de maneira segura e estruturada (Moisés, 1998).

De modo intenso, Pessoa versa em “N’um mar de mijo havia um penico 
sem tampa” uma reprovação à Monarquia Portuguesa, usando recursos 
injuriosos - linguagem obscena, críticas abertas e enfáticas - para expressar seu 
desprezo (Moura Costa, 1910/1990):

N’um mar de mijo havia um penico sem tampa
Mesmo tapado tinha o que contém: só trampa.
D’um malídoro vento ele boia ao sabor
Que em si tem incerteza;
Eis o símbolo (deixo o detalhe ao leitor)
Da monarquia portuguesa.

Conforme observado por Candido (1996, p. 64), o valor do verso reside 
na “unidade indissolúvel de ritmo, sonoridade e significado”. Através dessas 
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escolhas combinatórias, o autor cria uma tensão entre o direto e o simbólico, 
revelando sua crítica às normas literárias e sociais da época. O uso de metáforas, 
como “penico” em um “mar de mijo”, sugere a monarquia como algo sujo, 
ilustrando uma visão negativa do regime. A linguagem grotesca reforça seu 
repúdio, evidenciando a corrupção, desorganização e instabilidade da instituição 
monárquica. Além disso, os versos “N’um mar de mijo havia um penico sem 
tampa” e “Eis o símbolo (deixo o detalhe ao leitor) / Da monarquia portuguesa”, 
conseguem ilustrar a visão negativa sobre o regime, sugerindo corrupção e uma 
percepção de instabilidade e incompetência. 

De estética e linguagem nunca adotadas por Pessoa (por este repudiar 
obscenidades – mesmo em seus heterônimos), Moura Costa também se detém 
a maldizer a Igreja em diversos poemas. Contando com sua característica de 
provocação escatológica, o texto “Maldita seja em toda a parte / A Igreja Católica”, 
– segue ironicamente o formato religioso de “ladainha” (Moura Costa, 
1910/1990): 

Maldita seja em toda a parte
	 A I[greja] C[atólica]
M[aldita] s[eja], com arte ou sem arte,
	 A I[greja] C[atólica]
E quando alguém por apanhar ar
Tiver uma cólica
E sinta preciso aluviar
Lembre-se sempre de bem cagar
	 Para a I[greja] C[atólica].

Maldita seja, de rabo à vela,
	 A I[greja] C[atólica]
De toda retrete que seja capela
	 A I[greja] C[atólica]
Há só duas coisas a fazer para aquela
	 I[greja] C[atólica]
Cagar p’ra ela e mijar p’ra ela
	 Para a I[greja] C[atólica].

Caguemos pois e tudo junto
Para a I[greja] C[atólica]
Até que o caso dê assunto
	 À I[greja] C[atólica]
Cagar também, também por cólica
Então ver-se-á e será ouvido
O que tem comido, e o que tem bebido,
O que tem sorvido e engolido
	 A I[greja] C[atólica].

Primeiramente, constata-se que o curioso uso de colchetes no poema, 
provavelmente inseridos pelo editor, sugere que o autor opta por não escrever o 



NO CAMINHO DAS LETRAS: VEREDAS LITERÁRIAS

55

nome completo da “Igreja Católica” para evitar uma referência direta, contornando 
assim possíveis censuras e, ao mesmo tempo, despersonalizando a instituição, 
reduzindo-a a um conjunto de letras “IC” – desconstituindo a identidade. Essa 
escolha estilística banaliza a autoridade da Igreja, transformando-a em algo 
insignificante e ridículo. Outrossim, a formação em colchetes contribui para 
manter a concisão e o ritmo do poema, tornando a crítica mais ágil e eficaz. 

Segundo Bosi (1977), a repetição poética (de sílabas, frases e até versos 
inteiros) proporciona um sentimento, uma percepção contínua das diferenças e 
variações ou ênfases dentro do texto. Em vez de oferecer uma visão instantânea e 
completa, a repetição “preme a conhecer o signo que não volta: as diferenças, as 
partes móveis, a surpresa do discurso” (Bosi, 1977, p. 32). Assim, a utilização  da 
recorrência amplifica a carga emocional do poema, e junto à postura irreverente e 
maldita do poeta, evidenciada pela incessante menção à “Igreja Católica”, reforça 
o foco da crítica, criando, além da impressão de se recitar uma oração, uma 
sensação de aversão palpável que perpassa todo o texto. A exposição “com arte 
ou sem arte” sugere uma amplitude crítica que transcende o estilo de expressão, 
seja ele sofisticado ou vulgar. A repetição constante de termos ofensivos e o uso 
de imagens cruas, junto com a linguagem escatológica, desafiam as convenções 
sociais e religiosas, além de transgredir normas literárias da época. 

No poema O Diabo, Satanás - como quiserem – certo, o poeta critica a 
condição humana e a institucionalização da fé, explorando a relação entre o 
sofrimento humano e a religião (Moura Costa, 1910/1990):

O Diabo, Satanás - como quiserem - certo
Dia a Deus Uno e Trino assim se dirigiu:
Combinemos os dois ao homem pouco esperto
Uma cilada. A fome, a peste, a guerra, o frio

Tudo isto não lhe basta, além de nunca ser
Violentamente intenso, ele um remédio acha
A cada mal; depois é necessário ver:
Nem sempre há peste e fome, o frio nem sempre racha.

Bem sei, Senhor, que já da vossa invenção sabia
Nasceu a chuva, a trovoada, o terramoto
Mas o engenho humano, inda que pouca lábia -
Por assim dizer - tenha (...)

Contra os males do mar o homem em terra sua
Foge, e aos da terra para o mar
Se vem um terramoto, ele foge p’ra a rua,
E se há chuva ou trovão deixa-se estar em casa.

Mas é preciso que haja uma abominação
Que seja à humanidade uma perfeita cólica.
Não acabou. Sorrindo e anunciando então
O Senhor inventou a Igreja Católica.
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Em síntese, o poema ironiza a capacidade da humanidade de lidar com 
adversidades naturais, apontando que, apesar de superar diversas dificuldades, 
a humanidade não consegue se proteger da própria criação da Igreja Católica. 
Assim como na tragédia de Goethe, Fausto, o poema de Moura Costa explora 
a interação entre o divino e o infernal, sugerindo que é o estreito vínculo entre 
Deus e o Diabo que leva à criação de uma nova forma de sofrimento. A sátira 
provoca reflexões sobre a função das instituições religiosas e a natureza do 
sofrimento humano, destacando a Igreja Católica como uma nova e perfeita 
forma de tormento. 

A resiliência humana é destacada pelo Diabo como uma oportunidade para 
intensificar o sofrimento, indicando que a religião representa uma nova forma 
de opressão e controle. A maior ironia do poema é evidenciada na descrição da 
Igreja Católica como uma “abominação” e uma “perfeita cólica”, insinuando 
que a religião representa uma forma adicional de opressão e imposição. O Diabo 
sugere que, além dos males naturais, a criação da Igreja Católica é uma adição 
planejada à já existente carga de sofrimento humano. 

Além de seu ataque contundente à religião e às figuras eclesiásticas, o 
poeta ridiculariza influentes figuras de destaque como D. Amélia e João Franco, 
criticando também a aliança entre a dinastia dos Bragança e a religião, e 
depreciando representantes da literatura portuguesa como Gomes Leal, Augusto 
Gil e Fialho de Almeida, acusando-os de hipocrisia e corrupção moral. 

Para expressar seu desprezo pelo poeta Augusto Gil, acusa-o de criar 
versos fáceis e de fácil interpretação, mas que carecem da verdadeira essência 
poética. Desqualifica-o sugerindo que, apesar da aparente clareza e simplicidade 
dos poemas dele, ele não possui as qualidades essenciais de um verdadeiro poeta 
(Moura Costa, 1910/1990):

Vejo que rimas sem custo
E que o verso que te sai justo
Sem confusão se interpreta.
P’ra seres poeta, Augusto,
Só te falta ser poeta.

Tal insatisfação com escritores canônicos pode ser contextualizada pela 
emergência do Modernismo em Portugal, iniciado em 1915 com a publicação 
da revista Orpheu. Organizada por jovens escritores insatisfeitos com os métodos 
literários vigentes, a geração Orpheu “assimilou e desenvolveu os vetores que 
têm orientado a evolução histórica da poesia portuguesa: a poesia da emoção 
e a poesia do pensamento” (Moisés, 1998, p. 12). Lembra-se ainda que Pessoa, 
conhecido por sua intensa participação em círculos literários e intelectuais, 
refletia em sua obra questões filosóficas, políticas e culturais, e através de seus 
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escritos contribuiu para uma nova estética literária, rompendo com os métodos 
tradicionais e reforçando a proposta de seu movimento.

No mesmo contexto, Moura Costa ironiza a desonestidade envolvidas na 
prática de plágio (Moura Costa, 1910/1990):

A UM PLAGIÁRIO

Copiaste? Fizeste bem.  
Copia mais, sem canceira,  
Copia, pilha, retém.  
É a única maneira  
De não escreveres asneira.

Conforme apurado, não é por acaso que muitos dos ataques de Joaquim 
Moura Costa se dirigem a figuras que Fernando Pessoa conhecia, ou por serem 
figuras públicas ou por se tratar de escritores cujas obras estavam presentes em 
sua biblioteca particular. Mesmo que Pessoa tivesse opiniões divergentes sobre 
suas poéticas, a presença desses livros em seu acervo indica um interesse, se não 
pela admiração, pelo menos pelo reconhecimento de suas obras. Dado que ainda 
há produções inéditas a serem descobertas no acervo digital “Arquivo Pessoa”, 
é essencial continuar a investigação para aprofundar nossa compreensão sobre 
as complexas relações e influências que moldaram o pensamento e a produção 
literária de Pessoa.

A crítica mordaz de Joaquim Moura Costa às importantes figuras 
públicas pode ser compreendida também como uma manifestação de seu 
descontentamento com a literatura e a cultura da época, sua busca por 
reconhecimento e diferenciação, e sua insatisfação com o ambiente político e 
social vigente. Moura Costa desafiava as convenções literárias e sociais, refletindo 
uma visão de literatura mais inovadora e genuína, enquanto utilizava a crítica e 
a provocação para expressar seu desdém por figuras que considerava superficiais 
ou corrompidas. Além disso, sua postura de poeta maldito, caracterizada pela 
irreverência e pela subversão das normas estabelecidas, evidencia uma tentativa 
de se destacar e afirmar uma identidade distinta no cenário literário, ao mesmo 
tempo em que criticava a hipocrisia e a corrupção presentes nas instituições e 
figuras públicas de seu tempo.

Considerações Finais 

Diante das análises realizadas, percebe-se que Fernando Pessoa empregou 
seu sub-heterônimo Joaquim Moura Costa como ferramenta literária sofisticada 
para explorar e criticar aspectos sociais, políticos e filosóficos que ele, como 
ortônimo, poderia evitar discutir abertamente. Moura Costa emerge como 
um canal de expressão crítica mais intensa, representando um “Outro” que 
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questiona as instituições e valores tradicionais - abordagem permite a Pessoa 
fragmentar sua identidade em várias vozes, criando um “fingimento” intencional 
que amplia sua liberdade para tratar de temas sensíveis sem comprometer sua 
imagem pública.

A teoria derridiana do nome próprio, que vê o nome como um signo 
aberto e não como fixação da identidade, contribui para entender como Pessoa 
constrói uma autoria em fluxo contínuo. Seus heterônimos e sub-heterônimos 
expandem a noção de que a identidade do autor está sempre em movimento, 
sem se fixar em uma essência única e estável.

Além disso, a escolha do nome “Joaquim” para o sub-heterônimo sugere 
uma conexão com o legado familiar, ressoando com significados psicanalíticos 
de identificação e desafio às figuras paternas. A utilização desse nome para um 
personagem crítico e transgressor indica uma possível tentativa de Pessoa de se 
apropriar de aspectos familiares, elaborando internamente seu confronto com a 
tradição e as expectativas herdadas.

Assim, Moura Costa aparece como uma expressão da marginalidade e do 
desajuste de Pessoa em relação à sociedade de sua época, ocupando o lugar de 
um “poeta maldito” que usa a literatura como veículo de crítica social. Dessa 
forma, o poeta preserva sua integridade pública enquanto explora os limites do 
“eu” e da identidade literária, utilizando “máscaras” para desafiar normas e 
expandir as possibilidades expressivas de sua obra.
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A LITERATURA HISPANO-AMERICANA E A 
POÉTICA NO ROMANCE EL ENTENADO, 

DE JUAN SAER

Geison Luan Pereira de Oliveira1 
Adriana Claudia Martins2

No viés de uma apresentação

Neste capítulo temos como objetivo dialogar com a obra O Enteado (2002), 
traduzida do original em espanhol El Entenado, escrito pelo argentino Juan José 
Saer, com uma primeira publicação em 1983. Esse diálogo com a literatura é 
uma necessidade humana e um direito, que, conforme nos ensinou Candido 
(2011) são bens que asseguram a sobrevivência. Neste viés introdutório, pegamos 
emprestadas as palavras deste crítico literário para situar a literatura, pois o autor 
declara que chamará de literatura “todas as criações de toque poético, ficcional 
ou dramático em todos os níveis de uma sociedade, em todos os tipos de cultura, 
desde o que chamamos folclore, lenda, chiste, até as formas mais complexas e 
difíceis da produção escrita das grandes civilizações” (Candido, 2011, p. 176). 

Nesta dinâmica, temos como proposta identificar a presença da memória 
nessa narrativa com o apoio teórico de Márcio Seligmann-Silva (2003). Ainda 
neste viés do debate sobre essa narrativa, visamos situar a obra quanto às 
características de um romance histórico a partir do suporte teórico de George 
Lukács (1966). Na busca pela poética de Saer, a metodologia de análise utilizada 
neste texto é qualitativa, a partir de uma abordagem interpretativa da narrativa 
de O Enteado. Importa sublinhar que na literatura, a reflexão proposta em uma 
pesquisa qualitativa, pode “servir de inspiração para todas as ciências” (Durão, 
2015, p. 378), pois a literatura é capaz de dialogar com diversas temáticas das 
ciências humanas que estão representadas nas narrativas.

Este texto está organizado a partir de um breve estudo sobre o autor 
Juan José Saer, seguido do enredo de O Enteado. Na perspectiva do estudo 

1	 Licenciado em Letras Espanhol (UFSM) e em Letras Português-Inglês (UFN), Participante 
do Grupo de Pesquisa Ensino e Aprendizagem em Letras (UFN); professor da Rede 
Estadual de Ensino (RS); e-mail oliveirageison@2023@gmail.com.

2	 Professora do Curso de Letras Português-Inglês da Universidade Franciscana (UFN); Líder 
do Grupo de Pesquisa Ensino e Aprendizagem em Letras (UFN); Dra em Letras (UFSM); 
Dra em Educação (UFSM); Mestre em Letras (UCPel); e-mail adriana.martins@ufn.edu.br.
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interpretativo da narrativa, são apresentados os subcapítulos denominados de 
O Enteado é um romance histórico?; e A escrita da memória em estilo poético, 
sendo essa uma experiência em diálogo com o tempo e o espaço. Na sequência 
estão as considerações finais e as referências.

O escritor argentino Juan José Saer

Juan José Saer foi um escritor nascido em 1937, em Serodino - Província 
de Santa Fé – Argentina. Ele foi professor de História do Cinema e Crítica e 
Estética na Universidad Nacional del Litoral e foi docente de literatura em 
Rennes, na França, na Faculdade de Letras da Universidade, onde escreveu 
grande parte da sua obra. Sua vasta produção literária foi traduzida para vários 
idiomas, tendo o reconhecimento da crítica por ser uma das maiores expressões 
da literatura argentina e da literatura mundial. 

Breve enredo comentado de O Enteado

A narrativa de O Enteado consiste em uma viagem de uma expedição à 
região denominada Bacia do Rio da Prata, datada do século XVI. O narrador, em 
primeira pessoa, revela sua identidade adotiva quando, nos primeiros parágrafos 
da narrativa, afirma que a “orfandade me empurrou aos portos” (Saer, 2002, p. 
11). Um menino que, na memória guardou a experiência para narrar o vivido 
no final de sua vida. Este narrador é o protagonista e também o sobrevivente do 
confronto entre os espanhóis viajantes e a tribo Colastiné. Em decurso de ter 
sido o único sobrevivente, o protagonista passa a viver com a tribo por dez anos.

A obra de Saer estabelece um questionamento acerca da representação, 
da memória e da linguagem. Em específico, relata a experiência de um sujeito 
que, após sobreviver ao episódio do canibalismo, o qual dizimou toda tripulação 
da embarcação que viajava, convive com uma tribo de rituais antropofágicos. O 
protagonista é mantido vivo para que depois cumpra um propósito de registrar, 
por meio da escrita, o testemunho do que viveu junto à tribo Colastiné, como se 
o narrador desses o protagonista fosse.

Após sair da tribo, ele é capturado e levado para um acampamento 
de espanhóis na região e lá permanece sob a custódia de um pároco até que o 
conduzem à Espanha, em um convento e aos cuidados do padre Quesada. Com a 
morte do pároco, o enteado afilia-se a um grupo de comediantes e com eles viaja, 
até que se afasta dos viajantes para narrar o seu próprio relato. A narrativa tece as 
memórias em O Enteado e, neste ínterim, conforme explica Martins (2022):
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[...]é oportuno tecer que a narrativa também é uma experiência profunda 
para aquele que narra, pois é a possibilidade de ser nas palavras, no tecido 
dos sentidos e dos significados de sua própria história e memórias, uma 
transcendência vivenciada. Desse movimento, o narrador pode apreender 
sua própria história de modo a tomar consciência sobre o que está 
imbricado a ela, quais dores o oprimem e quais possibilidades tem de viver 
– apesar desses acontecimentos (Martins, 2022, p. 95).

Nesta escritura, o narrador e protagonista de O Enteado se dedica à 
memória da experiência que teve com a tribo Colastiné. Sessenta anos depois, 
velho e já de regresso ao continente europeu, o narrador e protagonista, cujo 
anonimato se mantém durante todo enredo, registra sua experiência singular 
através da escrita. No entanto, ao fazê-la, também situa uma zona geográfica 
no continente americano e, da mesma maneira, possibilita o reconhecimento da 
tribo proveniente deste lugar. A fim de obter alguma notícia sobre o paradeiro 
dessa sociedade indígena, em plenos rumores da conquista e das destruições 
dos impérios, o protagonista interroga os marinheiros que chegam do novo 
continente. Porém, como todos os exploradores tratam de interpretá-los como 
índios, desconhecem os traços singulares desse coletivo.

Após seu regresso, tendo a memória como fonte de suas experiências, o 
sobrevivente convive com o luto. Ou melhor, a partir de uma ausência que lhe 
acompanha durante toda sua vida até seus dias de velhice. À medida que registra 
suas experiências, dada a diversidade de lugares e o convívio com diferentes 
grupos e pessoas, confunde-se enquanto tenta definir um sentido para sua vida.

O Enteado é um romance histórico? 

O título do romance, O Enteado, faz alusão a um termo da região, que 
remete a um jovem que é parte de um lugar enquanto adotado (Premat, 2010). O 
próprio narrador quando chega na aldeia dos Colastinés enuncia que está nessa 
aldeia e que durante essa estadia, os indígenas o mantém vivo para que depois 
pudesse narrar o testemunho da experiência e, consequentemente, registrá-los 
através da escrita.

Considerando o que é possível compreender por romance histórico e com 
base na teoria de George Lukács (1966), verificamos que algumas narrativas 
literárias recuperam um momento histórico e buscam contextualizar esse 
episódio a partir de uma perspectiva do momento. No caso de O Enteado, ainda 
que de maneira implícita, percebemos que a construção da atmosfera narrativa 
corresponde a uma possível relação com um passado local. Para sustentar esta 
hipótese, podemos estabelecer o descrito anteriormente, acerca do enredo da 
narrativa, a partir de uma leitura crítica. De acordo com Lukács (1966), a narrativa 
de um romance histórico contém traços como a recuperação de episódios 
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históricos, a presença de narradores em terceira pessoa, o comportamento e o 
modo de ser das personagens estão relacionadas a personagens históricas, que 
integram um pano de fundo no enredo.

No caso da narrativa de Saer, percebemos que ela apresenta apenas 
algumas destas características, a exemplo da semelhança com o episódio histórico 
que retrata o acontecimento do motim no Rio da Prata, durante a chegada do 
almirante espanhol, Juan Díaz de Solís e sua tripulação que foram devorados 
por índios canibais que habitavam a região do Cone Sul. Da mesma forma, 
os rumores de um sobrevivente do grupo, Francisco del Puerto, que durante 
dez anos, conviveu com os povos autóctones e voltou à Espanha. Por outro 
lado, outros aspectos não correspondem, a exemplo da narrativa de O Enteado 
ser em primeira pessoa e possuir uma aparência de relato autobiográfico, sem 
distanciamento, pois o protagonista utiliza a memória como fonte narrativa. Ao 
narrar sua experiência entre os povos indígenas, o narrador atualiza o momento 
da enunciação.

Logo, considerando-se a teoria de Lukács e diante da narrativa de O Enteado, 
é possível sugerir que esse romance de Saer tem algumas possíveis aproximações 
com os traços estéticos do romance histórico. Neste viés, identificamos que a 
ausência de fatos documentados na narrativa foi um espaço de liberdade em que 
Saer criou, entre um possível real e o imaginário, memórias de um passado que 
está presente. Nas palavras de Pons (1997), esta obra emerge sem referências 
históricas específicas, sem tensão entre o fictício e os eventos históricos.

Na sua poética, O Enteado é uma narrativa que denota originalidade, sem 
ter o compromisso de relacionar a realidade ou a história como referências, 
porque é criação literária. Neste entorno e a partir do que declara Weinhardt 
(1994, p. 51) “ao romance histórico não interessa repetir o relato dos grandes 
acontecimentos, mas ressuscitar poeticamente os seres humanos que viveram 
essa experiência”. 

 Mas, O Enteado é um romance histórico? Quanto a isso, é o próprio 
autor que informa sobre seu romance, explicando ao leitor que “simplesmente 
constrói uma visão do passado, certa imagem ou ideia do passado que é própria 
do observador e que não diz respeito a nenhum fato histórico preciso” (Saer, 
2002, capa). Com efeito, essa é uma obra que representa a experiência única e 
irrepetível de seu narrador, com a linguagem literária de Saer. 
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A escrita da memória em estilo poético

A poeticidade, a partir do que define Moisés (2003, p. 29), é “um 
espetáculo rememorado, por entre névoas de incerteza, ou sutilezas oníricas 
como se transcorresse no interior do ‘eu’: a narrativa desdobra-se na mente de 
quem a vai tecendo, como se desfiasse o novelo da memória, se abandonasse 
ao devaneio ou pervagasse os confins do sonho”. Diante de alguns traços que 
definem a narrativa poética para Moisés (2003), é possível identificar que em O 
Enteado há uma experiência que fica registrada na memória e, quando o narrador 
registra o vivido, ele então retoma, revisita, não esquece e tece com intimidade 
seu eu. Um lirismo narrado que apresenta as marcas do espaço, do tempo e das 
culturas que estão em choque. O narrador é o apartado, o enteado, que ainda 
jovem e nas primeiras páginas de seu relato, vai desfiando os novelos da memória no 
espaço-tempo onde vive:

O odor do mar e do cânhamo umedecido, as velas lentas e rígidas que se 
afastam e se aproximam, as conversações de velhos marinheiros, perfume 
múltiplo de especiarias e amontoamento de mercadorias, prostitutas, 
álcool e capitães, som e movimento: tudo isso foi meu berço, minha casa, 
me deu uma educação e me ajudou a crescer, ocupando o lugar, até onde 
alcança minha memória, de um pai e uma mãe (Saer, 2002, p. 11-12).

Na narrativa literária, o espaço é um lugar que está para além do 
geográfico, pois é tempo, é personagem, é enredo, é narrativa; são os elementos 
todos imbricados na necessidade humana de se encontrar diante de si e do outro. 
Na escrita de Saer há o existencial nas memórias de seu protagonista e narrador, 
um espaço psicológico e social.

Saer desenha em estilo poético em sua obra, desde a entrada da narrativa, 
seu narrador comunica sobre a casa, a educação, a viagem, o sentimento da 
experiência de um enteado em uma embarcação. É um narrador que também é 
protagonista, aquele que vive a infância e que encontra as estrelas e os indígenas 
na sua viagem. É aquele que assina os espaços e os tempos com a memória 
sensível à própria experiência.

De acordo com Ricoeur (2007), é a partir da memória que se completa por 
um olhar a experiência de si, aquela vivência que cada ser humano deveria não 
esquecer, mas reviver as memórias do que passou, ainda que possa ser dolorido 
o ato de narrar este tempo que, então, passa a ser memória. Nesta perspectiva 
de manter a memória registrada, o narrador e protagonista se coloca presente 
consigo mesmo a partir de seu passado.

Assim, com lirismo o lugar é representado, o tempo é narrado. O narrador 
declara: “dessas costas vazias me restou, sobretudo, a abundância de céu. Mais 
de uma vez me senti diminuído sob esse azul dilatado: na praia amarela, éramos 
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como formigas no centro de um deserto (Saer, 2002, p. 11). A presença da natureza 
marca o tempo físico e a geografia, dia e noite que nas memórias permanecem 
entre o passado e o instante do registro, conforme a vontade do narrador.

Na narrativa de O Enteado, desde uma oscilação entre a experiência do 
passado do narrador e depois de muito tempo ter passado, tendo como fonte 
a memória, no instante da escrita, observamos, no fragmento que segue, que o 
narrador evoca suas lembranças para narrar os dez anos de convivência com os 
índios colastinés. 

E se, agora que sou um velho, passo meus dias nas cidades, é porque nelas 
a vida é horizontal, porque as cidades dissimulam o céu. Lá, de noite, 
ao contrário, dormíamos, a céu aberto, quase achatados pelas estrelas. 
Estavam como ao alcance da mão e eram grandes, inumeráveis, sem muito 
negrume entre uma e outra, quase faiscantes, como se o céu tivesse sido 
a parede perfurada de um vulcão em atividade que deixasse entrever, por 
seus orifícios, a incandescência interna (Saer, 2002, p. 11).

Na representação do passado identificamos que o narrador reconstrói 
no presente sua própria experiência, é um diálogo com o passado por meio da 
memória que não ocorre no âmbito da “representação, mas sim da apresentação 
enquanto construção a partir do presente” (Seligmann-Silva, 2003, p. 80 – grifos 
do autor). É uma procura na memória do vivido que explicita a mudança de 
quem narra, como se uma nova construção elaborasse, uma busca em si e com a 
finalidade de montar fragmentos do passado que se configuram em um presente. 
Nas últimas páginas da obra é possível ler a marca poética de Saer:

Vindo dos portos, onde há tantos homens que dependem do céu, eu sabia 
o que era um eclipse. Mas saber não basta. O único certo é o saber que 
reconhece que sabemos apenas o que se concede a mostrar. Desde aquela 
noite, as cidades me abrigam. Não é por medo. Dessa vez, quando o 
negrume atingiu seu extremo, a lua, pouco a pouco, começou de novo 
a brilhar. Em silêncio, como tinham vindo, os índios se dispersaram, se 
perderam entre o casario e, quase satisfeitos, foram dormir. Permaneci só 
na praia. Ao que veio depois, chamo-o anos ou minha vida – rumor de 
mares, de cidades, de latejos humanos, cuja corrente, como um rio arcaico 
que arrasta os trastes do visível, me largou numa peça branca, à luz das 
velas já quase consumidas, balbuciando sobre um encontro casual entre e 
com, também, certamente, as estrelas (Saer, 2002, p. 188).

Nesta escrita de sua memória, o narrador de O Enteado está sensível à 
experiência de seu passado e se faz valer da poesia na narrativa. É um narrador 
e protagonista que enuncia as estrelas do céu, como se elas fossem os humanos 
com quem viveu por uma década, razão de sua memória ser registrada. Ao fazer 
se valer da comparação, o narrador coloca vida paralela ao rio arcaico que arrasta, 
então, temos o narrado como um tecido que se desdobra após a experiência, em 
que ele, narrador, investe quando de seu retorno à Europa e a partir de memórias.
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Nesta perspectiva que considera o distanciamento dos fatos ocorridos ao 
narrador em primeira pessoa, cujo registro ocorre na Europa e tempos depois, a 
escrita de memórias ocorre quando o protagonista lembra da experiência, pois 
ele consente que “é no presente que convivem as imagens que se entrecruzam, 
se refletem e se apagam novamente” (Seligmann-Silva, 2003, p. 100). Nesta 
direção, as imagens são registradas quando o narrador está na “cidade branca 
que cozinhava ao sol entre vinhas e oliveiras” (Saer, 2002, p. 135), quando ele 
se dirige ao futuro para escrever o passado que no presente é memória. É o 
narrador de O Enteado que afirma narrar apenas o que se concede a mostrar.

Considerações finais

Neste texto, cuja proposta foi interpretar a obra O Enteado (2002), de 
Juan José Saer e identificar a presença da memória, situando a obra quanto às 
características de um romance histórico, apreendemos que Saer manteve sua 
escritura para registrar uma literatura que atravessa a geografia, enquanto os 
tempos presente e passado se imbricam. Em O Enteado, o leitor depara-se com 
um narrador que experiencia e que conta a história com propriedade e detalhes.

Nessas considerações que fecham o capítulo, reconhecemos que a 
representação da experiência não necessariamente tem como proposta narrar 
a história, pois o romance de Saer sugere que a memória registrada é um 
compromisso com os oficialmente esquecidos. A memória que identificamos na 
narrativa é um passado que sugere ficar, é um conhecido que não quer ficar no 
esquecimento (Seligmann-Silva, 2003).

Com efeito, importa sublinhar que Saer escreveu O Enteado e criou seu 
narrador e protagonista para fazer um registro artístico e crítico que remete à 
história. Na poética de O Enteado emerge o diálogo entre o passado e o presente 
por meio das memórias de uma personagem que experiencia a relação entre 
europeus e indígenas, indagando o colonizador, propondo reflexão acerca dos 
conflitos sociais e culturais. 
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LINGUAGEM, POESIA E RACIALIZAÇÃO ENTRE 
FRANTZ FANON E AUDRE LORDE

Lívia Barbosa Pacheco Souza1

Manuel Mfinda Pedro Marques2

Introdução

A intersecção entre linguagem, poesia e racialização tem sido um tema 
crucial na discussão de teóricos e escritores engajados na luta contra a opressão 
racial e a promoção da igualdade. Neste artigo, serão abordadas as perspectivas de 
dois proeminentes pensadores: Frantz Fanon e Audre Lorde. Ambos os autores 
oferecem análises profundas sobre as maneiras pelas quais a linguagem e a poesia 
são influenciadas pela racialização e como essas formas de expressão podem se 
tornar ferramentas poderosas de resistência e emancipação (Salaberry, 2022).

Frantz Fanon, psiquiatra e filósofo martinicano, concentrou-se em 
suas obras na descolonização e na libertação dos povos colonizados. Em seus 
escritos, ele argumenta que a linguagem desempenha um papel central na 
construção das identidades colonizadas e racializadas. Fanon demonstra como 
a linguagem é utilizada como uma ferramenta de opressão, impondo narrativas 
dominantes e estereótipos sobre as pessoas negras. Ele defende a necessidade de 
uma reapropriação da palavra pelas comunidades racializadas como um meio 
de desafiar e subverter as estruturas opressivas.

Por sua vez, Audre Lorde, uma escritora afro-americana e ativista 
feminista, também explorou o poder da linguagem e da poesia em seu trabalho. 
Lorde enfatiza que a expressão poética permite que as vozes marginalizadas 
e silenciadas sejam ouvidas, oferecendo uma plataforma para compartilhar 
experiências e desafiar as normas sociais discriminatórias. Ela argumenta 
que a poesia é uma forma de arte que transcende as limitações da linguagem 
convencional, permitindo a exploração de temas complexos, como a racialização, 
de maneiras profundas e transformadoras (Davidson, 2012).

1	 Universidade do Estado da Bahia (UNEB/Brasil) - Currículo Lattes: https://lattes.cnpq.
br/5978999436523962 - Orcid: https://orcid.org/0000-0002-3148-5536 - E-mail: adm.
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2	 Licenciado em Sociologia e Bacharel Interdisciplinar em Humanidades pela Universidade 
da Integração Internacional da Lusofonia Afro-Brasileira (UNILAB). E-mail: 
mfinda2019@gmail.com - Orcid: https://orcid.org/0009-0002-6753-2848.
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Embora Fanon e Lorde tenham abordagens distintas em relação 
à linguagem e à poesia, eles compartilham uma preocupação comum: a 
necessidade de combater a racialização por meio da expressão criativa. Ambos 
acreditam que a linguagem e a poesia têm o potencial de desafiar e transformar 
as estruturas sociais e de oferecer uma visão mais autêntica e empoderada das 
experiências das pessoas racializadas (Landgraf, 2020). Suas obras ressoam 
entre si e nos convidam a refletir sobre a importância de romper com narrativas 
estereotipadas e opressivas.

Ao longo do presente estudo, serão examinadas as principais contribuições 
de Fanon e Lorde em relação à linguagem, poesia e racialização. Entre essas 
contribuições, pode-se citar a forma como eles abordam a relação entre 
identidade racial, poder e linguagem, e como a poesia se torna um veículo para a 
transformação pessoal e social. Além disso, também serão discutidas as maneiras 
pelas quais suas ideias continuam a ser relevantes nos debates contemporâneos 
sobre justiça racial e igualdade.

À medida que o artigo avança no estudo das perspectivas de Fanon e Lorde 
sobre linguagem, poesia e racialização, é importante reconhecer a importância 
dessas questões não apenas como um exercício intelectual, mas como um 
chamado à ação. Esse tipo de análise não apenas permite compreender melhor a 
opressão racial e suas manifestações linguísticas, mas também incentiva a busca 
por formas de resistência e solidariedade, usando a linguagem e a poesia como 
ferramentas para a transformação social e a construção de um mundo mais justo 
e inclusivo.

A influência da linguagem na construção das identidades raciais

A linguagem desempenha um papel crucial na construção das identidades 
raciais, conforme destacado por Frantz Fanon e Audre Lorde. Ambos os 
autores reconhecem que a linguagem é utilizada como uma ferramenta de 
dominação e opressão, impondo estereótipos e narrativas hegemônicas sobre 
as pessoas racializadas. De acordo com Fernandes e Souza (2016), através do 
uso de palavras, expressões e categorias, a linguagem molda a maneira como as 
identidades raciais são percebidas e internalizadas na sociedade.

Fanon examina em suas obras como a linguagem é instrumentalizada 
para perpetuar a subjugação das pessoas racializadas. Ele argumenta que a 
linguagem age como um mecanismo de desumanização, onde termos e discursos 
discriminatórios são usados para reforçar a inferioridade e a marginalização 
dos indivíduos racializados. Fanon destaca que a linguagem carrega uma carga 
simbólica poderosa, que tem o potencial de restringir as possibilidades de 
expressão e limitar a autonomia das pessoas racializadas.
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Da mesma forma, Lorde enfatiza como a linguagem influencia a construção 
das identidades raciais, perpetuando estereótipos e limitando as experiências 
das pessoas negras. Ela observa que certas palavras e termos são usados para 
descrever negativamente as pessoas negras, reforçando visões preconceituosas e 
simplistas (Mariosa e Reis, 2011). Lorde destaca que esses rótulos e linguagem 
discriminatória têm consequências significativas na autoimagem e na forma 
como as pessoas negras são percebidas e tratadas na sociedade.

Ao internalizar a linguagem racista, as pessoas racializadas podem ser 
levadas a acreditar em estereótipos e ideias preconcebidas sobre si mesmas, 
resultando em uma autoimagem negativa e na internalização da opressão. A 
linguagem é, portanto, uma ferramenta poderosa na formação das identidades 
raciais e na perpetuação de relações desiguais de poder. Fanon e Lorde destacam 
a importância de reconhecer e desafiar essa influência opressiva da linguagem 
para promover a emancipação e a luta contra a racialização.

Além disso, Fanon e Lorde argumentam que a linguagem também pode 
ser uma fonte de resistência e empoderamento para as pessoas racializadas. Ao 
reapropriar a linguagem, as comunidades marginalizadas podem contestar e 
subverter as narrativas dominantes, reivindicando sua voz e sua identidade. Eles 
defendem a necessidade de uma linguagem emancipadora, que permita uma 
expressão autêntica e valorize a diversidade e a complexidade das experiências 
das pessoas racializadas (Pinto e Ferreira, 2015).

Em suma, a linguagem exerce uma influência significativa na construção 
das identidades raciais, moldando as percepções e as experiências das pessoas 
racializadas. Tanto Fanon quanto Lorde destacam a maneira pela qual a 
linguagem pode ser utilizada como uma ferramenta de opressão, impondo 
narrativas estereotipadas e restringindo a expressão e a autonomia das pessoas 
racializadas. No entanto, eles também enfatizam a importância de desafiar e 
transformar essa linguagem opressiva, buscando uma expressão autêntica e 
resistindo às estruturas dominantes de poder.

Racialização e o poder da palavra

A relação entre racialização e o poder da palavra é um tema central 
nas reflexões de Frantz Fanon e Audre Lorde. Ambos os autores destacam 
como a linguagem é usada para construir hierarquias raciais e impor sistemas 
de opressão. Eles argumentam que a palavra é uma ferramenta poderosa que 
desempenha um papel fundamental na manutenção da estrutura social e no 
reforço das desigualdades raciais (Formiga, 2010).

Fanon examina como a palavra é instrumentalizada no processo de 
racialização. Ele mostra como a linguagem é utilizada para desumanizar e 
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inferiorizar pessoas racializadas, perpetuando estereótipos e restringindo suas 
possibilidades de expressão. Fanon argumenta que a palavra, quando usada como 
arma de dominação, tem o poder de aprisionar as pessoas em categorias raciais 
fixas, negando-lhes a individualidade e reforçando a ideia da supremacia racial.

Lorde, por sua vez, complementa essa visão, explorando como o poder 
da palavra é empregado para perpetuar a opressão racial. Ela destaca como 
a linguagem pode ser usada para marginalizar e silenciar as pessoas negras, 
impondo narrativas dominantes que as retratam como inferiores e subalternas 
(Gadelha, 2022). Lorde argumenta que a palavra é uma forma de exercício de 
poder, e que é essencial questionar e desafiar o uso opressivo da linguagem para 
promover a justiça e a igualdade racial.

Dessa forma, ambos os autores enfatizam que a palavra não é apenas uma 
ferramenta de opressão, mas também pode ser um meio de resistência. Fanon 
e Lorde defendem a importância de reivindicar a palavra, reapropriando-a 
das estruturas opressivas para promover uma narrativa mais inclusiva e 
emancipatória. Eles acreditam que a palavra pode ser uma arma poderosa 
na luta contra a racialização, permitindo que as vozes marginalizadas sejam 
ouvidas e desafiando as narrativas estabelecidas.

A desconstrução do poder da palavra requer uma análise crítica das 
estruturas linguísticas e discursivas que perpetuam a opressão racial. Fanon e 
Lorde enfatizam a importância de questionar os termos e conceitos que são 
usados para categorizar e descrever as pessoas racializadas. Eles nos desafiam 
a examinar como essas palavras influenciam nossa percepção e tratamento das 
pessoas de diferentes origens raciais e a buscar uma linguagem mais justa e 
equitativa (Veiga, 2020).

Por fim, a racialização e o poder da palavra estão intrinsecamente ligados. 
A linguagem é utilizada como uma ferramenta de dominação e opressão, 
impondo narrativas discriminatórias e reforçando hierarquias raciais. No 
entanto, Fanon e Lorde nos lembram que a palavra também pode ser uma arma 
de resistência e transformação. Ao questionar e desafiar a linguagem opressiva, 
pode-se começar a desmantelar as estruturas que perpetuam a racialização e 
trabalhar rumo a uma sociedade mais inclusiva e igualitária.

A poesia como forma de resistência e cura

A poesia tem sido reconhecida por Frantz Fanon e Audre Lorde como 
uma forma poderosa de resistência e cura para as pessoas racializadas. Ambos 
os autores destacam como a poesia permite uma expressão autêntica das 
experiências vividas e oferece um espaço para compartilhar histórias e lutas 
individuais e coletivas. Através da poesia, as vozes marginalizadas encontram 
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uma plataforma para desafiar a opressão e reivindicar sua humanidade 
(Nascimento e Santos, 2018).

Fanon argumenta que a poesia é uma ferramenta de resistência que 
permite a liberação de emoções reprimidas e a exploração de novas formas 
de expressão. Ele observa que a poesia transcende as limitações da linguagem 
convencional e possibilita uma comunicação mais profunda e sincera das 
experiências raciais. Através da poesia, Fanon acredita que é possível desafiar as 
narrativas estabelecidas e construir uma nova consciência coletiva.

Lorde também reconhece a importância da poesia como uma forma 
de resistência e cura para as pessoas negras. Ela descreve a poesia como uma 
maneira de dar voz às experiências marginalizadas e explorar a complexidade das 
identidades raciais. Lorde acredita que a poesia oferece um espaço seguro para 
a expressão emocional, permitindo que as pessoas negras se conectem com suas 
próprias histórias e encontrem força e empoderamento (Aniceto; Nogueira, 2020).

Além de ser uma forma de resistência, a poesia também é vista por Fanon 
e Lorde como um meio de cura. Ambos os autores enfatizam como a poesia 
pode ajudar na transformação e no processo de cura das feridas causadas pela 
opressão racial. Através da poesia, as pessoas racializadas podem encontrar uma 
forma de autocuidado e autocura, reafirmando sua identidade e construindo 
narrativas positivas que promovam a resiliência.

Segundo Ferreira (2022), a poesia como forma de resistência e cura 
também desempenha um papel importante na construção de comunidades e na 
criação de espaços de solidariedade. Fanon e Lorde enfatizam como a poesia 
pode unir pessoas marginalizadas, permitindo que compartilhem suas histórias 
e lutem juntas contra a opressão. Através da poesia, as vozes individuais se 
conectam em um coro coletivo, fortalecendo o movimento de resistência e 
criando laços de solidariedade.

Em suma, a poesia é uma ferramenta poderosa de resistência e cura para as 
pessoas racializadas. Ela oferece um espaço de expressão autêntica, permitindo 
que as vozes marginalizadas sejam ouvidas e valorizadas. Através da poesia, 
as pessoas racializadas encontram força, empoderamento e conexão com suas 
próprias experiências e com a comunidade que as rodeia.

Desconstruindo narrativas estereotipadas através da poesia

A poesia desempenha um papel fundamental na desconstrução de 
narrativas estereotipadas que afetam as pessoas racializadas. Frantz Fanon e 
Audre Lorde defendem que a poesia oferece um meio poderoso de desafiar e 
reescrever as narrativas dominantes que perpetuam estereótipos e preconceitos 
raciais (Bezerra, 2022). Ao utilizar a linguagem poética, os poetas podem 
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desconstruir essas narrativas limitantes e reivindicar uma visão mais complexa e 
autêntica das experiências raciais.

Fanon argumenta que a poesia tem o potencial de romper com as 
categorias fixas impostas pela sociedade e abrir espaço para a multiplicidade 
de identidades raciais. Através da linguagem poética, é possível desafiar a visão 
unidimensional e essencialista das pessoas racializadas, mostrando a diversidade 
e a individualidade de suas experiências. A poesia permite quebrar os estereótipos 
preconceituosos e construir uma nova narrativa que reflita a complexidade da 
realidade racial.

Lorde também destaca a importância da poesia na desconstrução de 
narrativas estereotipadas. Ela argumenta que a poesia oferece um espaço para a 
expressão subjetiva e a narração de histórias que desafiam os estereótipos raciais 
predominantes. Por meio da poesia, é possível ampliar as vozes marginalizadas 
e desmantelar as narrativas simplistas e prejudiciais que são impostas às pessoas 
racializadas (Aniceto; Nogueira, 2020).

A poesia atua como um veículo de humanização e empatia, quebrando 
as barreiras que separam as pessoas e permitindo que os leitores se conectem 
emocionalmente com as experiências dos outros. Ao desconstruir narrativas 
estereotipadas, a poesia convida os leitores a desafiar seus próprios preconceitos 
e a adotar perspectivas mais abertas e inclusivas. Ela cria um espaço de diálogo 
e compreensão mútua, promovendo a quebra de estereótipos e a construção de 
relações mais justas e igualitárias.

Segundo Protetor (2020), através da desconstrução de narrativas 
estereotipadas pela poesia, também é possível promover a autodescoberta e 
o empoderamento das pessoas racializadas. Ao desafiar as representações 
preconceituosas impostas pela sociedade, a poesia oferece um caminho para 
que as pessoas se reconheçam e se afirmem em suas próprias identidades. Ela 
permite que as vozes marginalizadas sejam ouvidas e valorizadas, encorajando 
um senso de pertencimento e fortalecendo a autoestima.

Em resumo, a poesia desempenha um papel transformador na 
desconstrução de narrativas estereotipadas. Ela desafia os estereótipos raciais, 
dando voz às experiências marginalizadas e revelando a multiplicidade de 
identidades e histórias. Através da poesia, é possível construir uma nova 
narrativa que promova a inclusão, a justiça e a igualdade, quebrando as barreiras 
da compreensão limitada e abrindo espaço para a diversidade e a complexidade 
das experiências raciais.
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O papel da linguagem na construção de coalizões e solidariedade

A linguagem desempenha um papel crucial na construção de coalizões e 
solidariedade entre as pessoas envolvidas na luta contra a opressão racial. Frantz 
Fanon e Audre Lorde destacam como a linguagem pode ser utilizada para estabelecer 
conexões, promover a compreensão mútua e unir diferentes comunidades na busca 
por justiça e igualdade racial (Gaztambide; Fernández, 2020).

Fanon argumenta que a linguagem é uma ferramenta essencial para 
superar as divisões impostas pela opressão racial. Ao encontrar uma linguagem 
comum, pessoas de diferentes origens e experiências raciais podem se unir, 
compartilhar suas perspectivas e construir uma consciência coletiva mais ampla. 
A linguagem possibilita a criação de um espaço de diálogo e entendimento, 
essencial para a construção de coalizões duradouras.

Lorde também enfatiza o papel da linguagem na construção de 
solidariedade e coalizões. Ela argumenta que a linguagem tem o poder de 
transcender as diferenças superficiais e estabelecer conexões emocionais e 
políticas entre pessoas racializadas. Através de uma linguagem inclusiva e 
empática, é possível criar uma base comum para a colaboração e a luta conjunta 
contra o racismo (Fernandes; Vasconcelos, 2021).

A linguagem também desempenha um papel importante na construção 
de pontes entre diferentes movimentos sociais e na formação de coalizões 
interseccionais. Ao adotar uma linguagem inclusiva, que reconheça as interseções 
entre raça, gênero, classe e outras formas de opressão, é possível criar espaços de 
solidariedade que abordem as múltiplas dimensões da desigualdade.

Através da linguagem, é possível construir narrativas compartilhadas 
que contem histórias coletivas de resistência e luta. Fanon e Lorde enfatizam 
a importância de reivindicar uma linguagem emancipatória, que desafie as 
estruturas opressivas e crie um terreno comum para a construção de coalizões 
(Aniceto; Nogueira, 2020). Essa linguagem coletiva fortalece os laços de 
solidariedade, promovendo uma visão coletiva de justiça e transformação social.

Nesse contexto, o papel da linguagem na construção de coalizões e 
solidariedade é essencial para a luta contra a opressão racial. Através de uma 
linguagem inclusiva, empática e consciente das interseções, é possível estabelecer 
conexões significativas entre diferentes comunidades e movimentos sociais. A 
linguagem compartilhada fortalece as lutas coletivas, possibilitando a construção 
de um movimento unificado rumo à justiça e à igualdade racial.



NO CAMINHO DAS LETRAS: VEREDAS LITERÁRIAS

75

A relevância contemporânea das perspectivas de Fanon e Lorde

As perspectivas de Frantz Fanon e Audre Lorde continuam sendo 
extremamente relevantes na contemporaneidade, pois abordam questões 
fundamentais relacionadas à opressão racial e à luta por justiça social. Suas 
análises profundas sobre a linguagem, a racialização e a resistência continuam a 
iluminar as dinâmicas complexas da sociedade atual (Mathias, 2017).

A obra de Fanon permanece relevante ao oferecer uma análise crítica 
das estruturas coloniais e das consequências duradouras do colonialismo 
sobre as identidades raciais. Seus insights sobre a desumanização das pessoas 
racializadas, as formas de resistência e a importância da descolonização ainda 
ecoam nas lutas contemporâneas contra a supremacia branca e a violência racial.

Da mesma forma, as perspectivas de Lorde continuam a ser relevantes 
ao explorar as interseções entre raça, gênero e sexualidade, e ao enfatizar a 
importância da expressão pessoal e da solidariedade para a construção de uma 
sociedade mais justa (Heloisa, 2020). Suas análises sobre a importância da 
voz individual, da autoaceitação e da criação de coalizões interseccionais são 
fundamentais para a luta contra todas as formas de opressão.

Além disso, as obras de Fanon e Lorde são uma chamada à ação para 
combater os estereótipos e preconceitos raciais ainda presentes em nossa 
sociedade. Suas reflexões sobre a linguagem, a poesia e a desconstrução de 
narrativas estereotipadas nos incentivam a desafiar as normas dominantes, 
a ampliar a compreensão da diversidade racial e a promover uma cultura de 
inclusão e justiça.

As perspectivas de Fanon e Lorde também nos lembram da importância de 
dar voz às experiências marginalizadas e de valorizar a pluralidade de vozes na 
construção de um futuro mais igualitário. Suas obras nos convidam a reconhecer 
a complexidade das identidades raciais e a abrir espaço para as narrativas e lutas 
de todas as pessoas racializadas, contribuindo para uma sociedade mais justa e 
inclusiva.

Por fim, as perspectivas de Fanon e Lorde são de extrema relevância para 
os desafios contemporâneos da luta contra o racismo e a opressão. Suas análises 
críticas, suas reflexões sobre linguagem, poesia e resistência, assim como sua 
ênfase na solidariedade e na construção de coalizões, continuam a inspirar e a 
guiar aqueles que buscam um mundo mais igualitário e livre de discriminação 
racial (Chagas, 2021).
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Considerações finais

As reflexões sobre linguagem, poesia e racialização apresentadas neste 
artigo destacam a importância de Frantz Fanon e Audre Lorde como pensadores 
fundamentais na luta contra a opressão racial. Suas perspectivas críticas e 
profundas sobre a construção das identidades raciais, o poder da palavra e a 
resistência através da poesia continuam a ressoar nos desafios contemporâneos.

Através da desconstrução de narrativas estereotipadas, a valorização 
das vozes marginalizadas, a construção de coalizões solidárias e a busca por 
uma linguagem emancipatória, pode-se seguir os passos de Fanon e Lorde na 
construção de um mundo mais justo e igualitário. Suas obras nos lembram que a 
luta contra a opressão racial é uma luta contínua e coletiva, na qual cada um de 
nós tem um papel a desempenhar.

Ao unir as perspectivas de Fanon e Lorde, somos convidados a explorar 
a complexidade das experiências raciais, a desafiar as estruturas opressivas e a 
construir uma nova narrativa que promova a diversidade, a inclusão e a dignidade 
de todas as pessoas. Somente através da conscientização, da solidariedade e da 
ação transformadora, será possível alcançar um futuro no qual a linguagem, a 
poesia e a justiça racial caminhem de mãos dadas.
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APROPRIAÇÕES DE MADAME SATÃ PELA 
DRAMATURGIA BRASILEIRA CONTEMPORÂNEA 

Luan Queiroz da Silva1

Em um depoimento concedido ao Instituto Moreira Salles, em 2022, como 
parte do material promocional de uma exposição que propunha um percurso 
por sua trajetória artística2, Walter Firmo teceu um comentário sobre um retrato 
que havia feito, em 1976, de João Francisco dos Santos, mais conhecido como 
Madame Satã. Nas palavras do fotógrafo, já no primeiro contato com Satã, foram 
os olhos do personagem, caracterizados por Firmo como “olhos de fera”3, que 
lhe chamaram a atenção. São esses mesmos olhos que aparecem no retrato. Na 
fotografia, um João Francisco já idoso, de corpo inteiro e levemente inclinado, 
vestindo um chapéu panamá, uma camisa listrada, calça jeans e sapatos marrons, 
atravessa uma espécie de portal. Com uma feição aparentemente desconfiada, 
mas, ao mesmo tempo, destemida, ele nos encara. 

A composição da cena presentificada pela imagem parece funcionar como 
uma metáfora da capacidade de sedução que conseguia instaurar João Francisco 
dos Santos, e que ainda se faz presente enquanto vetor que garante a apropriação 
contemporânea do personagem. Passados quase cinquenta anos da morte de 
Satã, que faleceu em 1976, é notável, afinal, a permanência de um discurso (ou 
melhor, no plural, de discursos) sobre a figura, em torno da qual se organizam 
aproximações das mais diversas. Nesse sentido, assim como na fotografia feita 
por Walter Firmo, o olhar de Madame Satã segue desafiando quem se coloca 
diante do personagem, abrindo a possibilidade para que se elaborem, hoje, novos 
e fecundos veios interpretativos sobre sua personalidade. 

Neste artigo, meu interesse se localiza justamente em pensar como 
algumas dramaturgias brasileiras contemporâneas vêm se apropriando, como 

1	 Doutorando em Estudos Literários pela Universidade Federal de Minas Gerais, com bolsa 
CAPES. Mestre em Literatura e Cultura pela Universidade Federal da Bahia, instituição 
pela qual também é licenciado em Letras Vernáculas e Espanhol. Integra o NED – Núcleo 
Experimental de Dramaturgia (CNPq/UFMG). E-mail: luanqsilva@gmail.com.

2	 Trata-se da exposição “No verbo do silêncio a síntese do grito”, que esteve em cartaz, 
inicialmente, na sede paulistana do Instituto Moreira Salles, em 2022, e que apresentava 
266 fotografias de Walter Firmo, produzidas entre 1950 e 2021. Walter Firmo é um dos 
fotógrafos mais importantes do Brasil, sendo conhecido, especialmente, pela composição 
de retratos de personalidades brasileiras e por registros de festas da cultura popular. 

3	 A fala está disponível no seguinte link: <https://www.facebook.com/watch/?v=552328636 
396384>. Acesso em 22 out. 2024. 



Mailso Atankevcz da Luz | Maxmillian Gomes Schreiner | Sandra Mara da Silva Marques Mendes 
(Organizadores)

80

parte do material de construção de sua poética, de representações de Madame 
Satã. Um olhar panorâmico sobre as produções dramatúrgicas mais recentes 
nos permite a observação de que, no período que vai de 2014 a 2018, houve, ao 
menos, quatro peças que tematizaram ou se utilizaram de informações sobre a 
vida de João Francisco dos Santos como elementos constituintes de composição 
das dramaturgias. Falo de Cartas a Madame Satã ou me desespero sem notícias suas, 
da Cia Os Crespos, com texto de José Fernando Peixoto de Azevedo; Madame 
Satã, do Grupo dos Dez, com dramaturgia de Marcos Fábio de Faria e Rodrigo 
Jerônimo; Satã – Um Show para Madame, monólogo musical de Leandro Melo; 
e Madame Satã, cuja montagem foi dirigida por Thiago Romero, com texto de 
Daniel Arcades. 

Essas obras, vindas de diferentes partes do país (São Paulo, Belo Horizonte, 
Rio de Janeiro e Salvador, respectivamente), propõem construções sobre a 
existência de João Francisco dos Santos a partir de procedimentos bastante 
distintos, sendo responsável cada peça, desse modo, por criar uma Madame Satã 
à sua maneira. Ao mesmo tempo, as quatro peças parecem alicerçar a modulação 
de suas versões sobre o personagem em uma perspectiva mais ampla, apoiada 
na ideia de que a partir da leitura da trajetória de Madame Satã seria possível a 
confecção de um discurso no qual se entrelaçam, à biografia de Satã, histórias 
de vida de uma coletividade muitas vezes anônima, ganhando essas biografias 
de João Francisco dos Santos tecidas na cena, desse modo, um caráter que não 
é estritamente individual, e sim, social. 

João Francisco dos Santos, é preciso dizer, nasceu em Pernambuco, em 
1900, mas tornou-se conhecido, de fato, no Rio de Janeiro, para onde migrou 
muito jovem, transformando-se, nos anos seguintes à sua chegada à então 
capital da república, em um dos personagens mais populares e emblemáticos 
da boemia e da vida urbana carioca no começo do século XX. Inserido na 
malandragem, João Francisco, que recebeu depois a alcunha de Madame Satã, 
se estabelecia como um paradoxo, na medida em que, negro e homossexual, 
não abdicava de sua identidade4, mas, ao mesmo tempo, tentava emular os 
códigos de respeitabilidade e de masculinidade do período e do contexto no 
qual estava imerso. Essa zona antitética da caracterização de João Francisco 
pode ser sintetizada na reflexão de um de seus biógrafos, Rogério Durst, para 
quem: “Satã foi ambíguo. Foi santo e diabo. Foi diaba também. Foi malandro. 
Foi mulata. E foi feliz” (Durst, 1985, p. 70). 

4	 Na entrevista concedida a O Pasquim, em 1971, por exemplo, ao ser questionado se era 
homossexual, João Francisco dos Santos não teria titubeado ao responder: “Sempre fui, 
sou e serei”. A entrevista completa, que foi conduzida por Sergio Cabral, Paulo Francis, 
Millôr Fernandes, Chico Júnior, Paulo Garcez, Jaguar e Fortuna, pode ser acessada 
através do seguinte link: https://www.tirodeletra.com.br/entrevistas/MadameSata.htm. 
Acesso em 27 out. 2024. 
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Essa dificuldade de categorização da figura, aliada à presença de um olhar 
para a sexualidade e para a performance de gênero de Satã como instâncias 
desviantes, se faz presente já nas primeiras leituras sobre o personagem, a 
partir de uma perspectiva, no início, ainda muito associada às instâncias de 
controle e às ferramentas discursivas adotadas pelo poder disciplinar5. Dessa 
maneira, é possível observar esses aspectos, por exemplo, em uma descrição dos 
comportamentos de Madame Satã realizada, em 1942, por Anésio Frota Aguiar, 
delegado do 5º Distrito Policial, como parte de um relatório anexado a um dos 
muitos processos enfrentados por João Francisco dos Santos6: 

(...) João Francisco dos Santos, apesar de pederasta, é homem disposto, 
valente mesmo. Não é a primeira vez que resiste à prisão, opondo-se às 
determinações da polícia de costume. Merece ser estudado pelos homens 
de Ciência. A meu ver, é de um simples viciado que mercantilisou esse vício. 
É um ocioso. O seu estado civil, viuvo, é a melhor prova de acerto de minha 
observação. Tem atitude de homem viril7.

O depoimento, produzido num contexto marcado pelo Estado Novo de 
Getúlio Vargas, momento histórico que tem como uma de suas características a 
busca por um ideal de nacionalidade, deixa evidente o quanto uma figura como 
João Francisco dos Santos não era bem-vinda dentro do projeto de país que 
se almejava construir8. Mais do que isso, no entanto, o trecho do relatório do 
delegado revela a presença de, ao menos, três elementos que serão cruciais na 
fixação de uma imagem de Madame Satã, e que tem como ponto embrionário 
justamente o discurso legal e científico a respeito do personagem. Esses 

5	 Ao falar em poder disciplinar, estou pensando, especialmente, nas considerações propostas 
por Michel Foucault, para quem o poder disciplinar se caracterizaria como aquele que “se 
exerce continuamente através da vigilância e não descontinuamente por meio de sistemas 
de taxas e obrigações distribuídas no tempo; que supõe mais um sistema minucioso de 
coerções materiais do que a existência física de um soberano” (Foucault, 2004, p.187-188).

6	 Ao longo da vida, João Francisco dos Santos respondeu a vários processos judiciais. Na 
sua entrevista a O Pasquim, quando questionado sobre o tema, Satã responde que teria 
passado por “29 processos, sendo 19 absolvições e 10 condenações”. 

7	 A citação foi retirada de uma passagem da dissertação de mestrado de Muza Clara 
Velasques, A Lapa Boêmia: um estudo da identidade carioca. Disponível em chrome-
extension://efaidnbmnnnibpcajpcglclefindmkaj/https://www.historia.uff.br/stricto/
td/732.pdf. Acesso em 27 out. 2024. 

8	 Como indicam Gabriel Frias Araújo e Agnaldo de Souza Barbosa (2016), a preocupação 
com a delimitação e a definição do que seria a identidade nacional brasileira já se 
encontrava presente no pensamento de Getúlio Vargas desde o início de seu governo, o que 
se intensificaria a partir de 1937, com a implantação do Estado Novo (1937-1945). Nesse 
período, em nome da construção de uma ideia de unidade nacional, Vargas empreendeu 
um projeto de fortalecimento da imagem do Brasil como “pátria trabalhadora”, excluindo, 
desse modelo de país, categorias que eram consideradas como impróprias ou inadequadas. 
Nesse sentido, uma figura como Madame Satã, um homossexual e ainda tido como vadio 
e malandro, se convertia na personificação do que precisava ser perseguido e aniquilado.
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elementos são: a pederastia, a vadiagem e a resistência de João Francisco às 
forças policiais. 

Em um primeiro momento, como aponta Geisa Silva (2011), esses 
elementos de apreensão da personalidade de Satã eram vistos em uma perspectiva 
negativa, sendo lidos como valores que conformavam aspectos desviantes do 
personagem, e que precisavam ser devidamente enquadrados e corrigidos pelas 
instâncias de controle, personificadas aqui pelo poder de polícia e pelo poder da 
ciência. A partir da década de 1970, porém, após certo período de ostracismo e 
de apagamento do interesse por Satã, se inicia a construção de um novo projeto 
biográfico sobre a figura, obstinado em reposicionar a imagem de Madame Satã, 
ressignificando como o personagem deveria ser apreendido e compreendido. 

Essa virada na composição da biografia de Satã encontra ecos, nos anos 
1970, em esforços como a entrevista concedida por João Francisco dos Santos 
a O Pasquim, um tabloide semanal que contou com uma considerável circulação 
nos meios alternativos entre as décadas de 1960 e 1990; a publicação, em 1972, 
das Memórias de Madame Satã, com narração do jornalista Sylvan Paezzo; além 
da divulgação de um material produzido por O Pasquim, em 1976, logo após a 
morte de Madame Satã, no qual surgiam, por exemplo, depoimentos obtidos 
para um projeto abandonado de livro (Silva, 2011). 

Essas diferentes textualidades tomavam como objetivo principal “restituir” 
a importância de Madame Satã dentro do cenário cultural, principalmente nos 
espaços alternativos, apresentando às novas gerações os feitos do malandro 
que havia feito seu nome no começo do século XX. Paralelamente, o que se 
lê desses textos é, também, uma tentativa de reposicionar a imagem de Satã, 
reivindicando-se a possibilidade de que o contato com a figura não esteja mais 
condicionado à censura e à correção que imperavam, até então, como práticas 
de aproximação ao personagem. Pelo contrário: o movimento que se desenha, 
nos anos 1970, nesses trabalhos sobre a vida de João Francisco dos Santos, se 
direciona a indicar como ele se estabelecia enquanto um “combatente corajoso e 
audacioso que enfrentava qualquer um que se pusesse em seu caminho” (Green, 
2003, p. 2010). 

Ademais, o processo que essas produções iniciam, de deslocamento do 
imaginário a respeito de Madame Satã, vai incidir, posteriormente, na fabricação 
de um discurso sobre a sexualidade e a performance de gênero de Satã para além 
dos binarismos e das tentativas simplistas de classificação. Pouco a pouco, o 
que começa a se estabelecer, com cada vez mais frequência, é a tomada de João 
Francisco dos Santos como 
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[...] um indivíduo representativo das bichas das classes baixas que circulavam 
no meio social do Rio de Janeiro boêmio das décadas de 1930-40. Ao 
mesmo tempo, Madame Satã transgrediu aqueles padrões de atuação que 
privilegiavam a efeminação e uma imitação do comportamento associado 
a mulheres, confundindo os estereótipos sociais reinantes acerca daquelas 
mesmas bichas (Green, 2003, p. 204).

Essas transformações na constelação estabelecida em torno de João 
Francisco dos Santos ganham uma camada ainda mais radical com o lançamento, 
em 2002, do filme Madame Satã, de Karim Aïnouz. Nas palavras de Geisa Silva 
(2011, p. 158), “uma das mais recentes referências e, poderíamos insinuar, a mais 
influente, o filme, sem dúvida, inaugura um novo momento para Madame Satã, 
tanto em termos da divulgação de sua imagem, como em termos políticos”. 
Nas considerações da pesquisadora, grande parte do potencial político posto em 
cena por Satã e posteriormente reaproveitado, potencial esse trazido pelo filme, 
se localiza na capacidade do personagem de se constituir o tempo inteiro num 
fora dos limites identitários (Silva, 2011). 

Além disso, como evidencia Anselmo Peres Alós, o filme de Karim 
Aïnouz alarga as discussões que comumente associam Madame Satã à 
homossexualidade. O filme, afinal, tensiona a própria identidade de gênero 
de João Francisco dos Santos, questionando o modelo heteronormativo de 
sexualidade e desafiando as estruturas sociais que se baseiam em um sistema 
hierárquico de gênero (Alós, 2014). 

Se realizo esse breve panorama, é porque ele se torna importante na 
condução do argumento de que, assim como os textos publicados sobre Madame 
Satã a partir da década de 1970, em um movimento ampliado pelo lançamento de 
Madame Satã, filme de 2002, a dramaturgia que será analisada ao longo deste artigo 
também trabalha em uma lógica de deslocamento do imaginário estabelecido 
sobre João Francisco dos Santos. Nessa perspectiva, nos textos dramatúrgicos, 
a leitura das fontes se direciona a construir uma imagem biográfica sobre Satã 
pautada no reconhecimento de que aqueles valores responsáveis pela exclusão 
de João Francisco dos Santos no início do século XX são, hoje, elementos que 
garantem a sua validação dentro de determinados grupos sociais, construindo-
se uma zona de identificação entre esses grupos e essas categorias que passam a 
ser reconhecidos como marcos importantes na validação social de Satã. Realizo, 
a partir de agora, uma análise dessas questões tomando como núcleo de minha 
análise a peça Madame Satã, do Grupo dos Dez. 
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Madame Satã na cena dramatúrgica 

Ao se observar o percurso histórico da dramaturgia no Ocidente, é possível 
recuperar variadas peças que, em diferentes épocas, se utilizaram da ficcionalização 
do mito e/ou da História como base para a construção dramatúrgica. Sob esse 
prisma, percebe-se que não é de hoje que os dramaturgos tomam episódios 
históricos como matéria para a composição artística, mobilizando, enquanto 
inspiração, temática ou dispositivo de elaboração, o trabalho criativo com dados 
que encontram referencialidade com o “real”. Sendo assim, o que se imprime 
nesses textos, como indica Yuri Magalhães, é um gesto de “presentificação do 
passado”, por meio do qual “a recriação do acontecimento histórico, operada pela 
dramaturgia, procura reconstruir um momento vivenciado (ou rememorado), em 
uma época, e o exibe a seus espectadores” (Magalhães, 2021, p. 25). 

A recriação desses acontecimentos não significa, obviamente, a pretensão 
(impossível) de que o fato em si possa ser transposto ou levado à cena da maneira 
como ocorreu. O próprio nome recriação já aponta para uma dimensão fundamental 
do exercício dramatúrgico, e que se estabelece justamente na percepção de que 
o movimento de escavação do passado, com sua presentificação na cena, só 
pode acontecer por meio de componentes ficcionais, a partir da confecção de 
artifícios que possibilitem o acesso à esfera do que já foi vivido, e que, portanto, 
só consegue ser recuperado por meio de elementos narrativos. Dessa forma, o 
que oferece a dramaturgia que se lança ao exercício de compor suas tramas 
apoderando-se do repertório histórico é uma leitura da realidade, sempre parcial, 
fragmentada e, inevitavelmente, enviesada. 

Pensando nisso, me questiono quais seriam as leituras feitas sobre 
Madame Satã pela dramaturgia contemporânea. Mais do que isso, por que 
há um interesse atual tão grande de diferentes dramaturgos pela possibilidade 
de recontar, na cena, a vida de Satã? Arrisco aqui, neste artigo, uma hipótese 
para essas perguntas. Essa hipótese se liga a um contexto maior, conectado ao 
desejo de alguns setores sociais de que a História seja narrada a partir de novas 
perspectivas que não apenas à hegemônica, distanciando-se, então, a tessitura 
desses novos relatos da versão amplamente divulgada pelos veículos oficiais, 
pelo imaginário sedimentado em diversos âmbitos culturais e difundida, por 
exemplo, pelos livros didáticos. 

Entendendo-se a memória como um traço fundamental na construção das 
identidades individuais e coletivas, e como um elemento importante nas disputas 
que se estabelecem no campo social e político, o que se propõe, com cada vez 
mais força, é a necessidade, para tomar de empréstimo uma conceituação de 
Márcio Seligmann-Silva, de uma “virada mnemônica ética nas encenações da 
nossa memória” (Seligmann-Silva, 2022, p. 16). 
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Segundo Seligmann-Silva, esse processo de reajuste e de recomposição 
da memória cultural se realiza através do reconhecimento de que as políticas 
identitárias, entrelaçadas aos arbítrios da violência colonial, estiveram, por 
muito tempo, condicionadas apenas a uma lógica de esquecimento. Assim, o 
esforço direcionava-se ao apagamento da memória das populações subjugadas 
durante o processo colonial, ao mesmo tempo em que se formulava um discurso 
monolíngue, nacionalista, e responsável, inclusive, por justificar – ou invisibilizar 
– as políticas de massacre e de genocídio contra os sujeitos e os grupos que 
se colocavam como uma oposição ou uma ameaça a esse projeto unificador 
(Seligmann-Silva, 2022). 

O que se desenhou, assim, no contexto brasileiro, por exemplo, foi 
um processo em que as identidades indígenas e negras, especialmente, foram 
sistematicamente encaradas com desprestígio, erguendo-se um cenário no qual 
“a branquitude que enunciou as identidades ameríndias e africanas enquanto 
sujeitos menores dentro do continuum humano lançou os saberes e discursos da 
ancestralidade negra aos domínios do silêncio e recônditos do esquecimento” 
(Missiato, 2021, p. 253). 

Diante desse quadro, se estabelece como urgência que se escreva uma 
“história do homem negro feita por mãos negras”, para referenciar as palavras da 
historiadora Beatriz Nascimento, em um artigo escrito ainda nos anos 19709, ou, 
como explicita Seligmann-Silva, a consolidação de uma virada no tratamento 
da memória cultural, virada esta que tem no campo das artes uma das suas 
principais zonas de manifestação, e que se firmaria como uma prática na qual 

Em vez de comemorarmos os “grandes vultos da nação”, bandeirantes 
que estupravam, escravizavam e matavam indígenas, por exemplo, 
devemos comemorar os próprios indígenas (que vivem neste continente 
há milhares de anos sem nunca ter destruído nada de sua natureza). 
Devemos comemorar os afrodescendentes que lutaram e lutam pela sua 
emancipação, assim como os que participam de movimentos sociais do 
campo e das cidades. Assim, estaremos construindo uma memória ética, 
um genuíno meio capaz de plasmar uma sociedade melhor (Seligmann-
Silva, 2022, p. 16-17).

A assertiva de Seligmann-Silva pode soar um tanto utópica, em um 
primeiro momento, mas é reveladora da existência, no debate contemporâneo, 
de uma consciência cada vez mais clara do papel da memória como espaço de 
reivindicação de alterações no plano social. Desse modo, compreende-se que o 
trabalho com as representações, incluindo aqui as representações do passado, 
é fundamental para que se concretize uma maior efetivação não apenas do 

9	 Refiro-me ao artigo “Por uma história do homem negro”, recentemente incluído no livro 
Uma história feita por mãos negras, organizado por Alex Ratts, e publicado pela Zahar. 
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ganho de autoestima das populações que historicamente foram massacradas ou 
invisibilizadas, mas para a própria construção de políticas de acesso à cidadania 
dos setores sociais perseguidos por diferentes modulações de violências 
exterminadoras. 

Sob esse prisma, a apropriação de Madame Satã pela dramaturgia 
contemporânea parece cumprir um duplo papel: ao mesmo tempo em que essas 
textualidades dramatúrgicas, em uma extensão do movimento já iniciado nos 
anos 1970, propõem um deslocamento do entendimento a respeito da vida e do 
legado de João Francisco dos Santos, elas convocam, paralelamente, a biografia 
de Satã como uma espécie de elo entre o passado e o presente, recortando, na 
leitura que fazem sobre a existência do personagem, aspectos que possibilitem a 
sua aproximação à vivência de pessoas negras e queer da atualidade.  

Em Madame Satã, do Grupo dos Dez, essa aproximação se realiza a 
partir da elaboração de um mosaico biográfico, no qual a narração da vida de 
Satã é entrecruzada com a disposição de relatos sobre outros personagens, que 
surgem aqui como representações de uma coletividade dissidente. A principal 
proposição das poéticas do Grupo dos Dez, companhia mineira que iniciou 
suas atividades em 2008, passa pela investigação a respeito do musical brasileiro, 
sendo Madame Satã, dramaturgia assinada por Marcos Fábio de Faria e Rodrigo 
Jerônimo, a terceira peça do grupo. 

Apresentando-se como “um musical que utiliza como fonte a musicalidade 
e corporeidade das matrizes afrodescendentes” (Moreira, 2019, p. 29), o que a 
peça do Grupo dos Dez deixa à mostra, inicialmente, é a construção de um 
cenário social bastante parecido com o habitado por João Francisco dos Santos 
no início do século XX, transportando-se para a Belo Horizonte contemporânea 
a ambientação da boemia e da vida urbana que caracterizavam o centro do 
Rio de Janeiro em que viveu João Francisco dos Santos. É possível perceber 
essa disposição já na primeira rubrica do texto dramatúrgico, que indica a 
composição de uma cena que acontece na rua, em um momento anterior à 
entrada dos espectadores no espaço do teatro: 

Todos os atores estão espalhados pela rua realizando ações espontâneas 
em que interagem com o público e, vez ou outra, contam uma história 
sobre o Madame Satã. Essas devem ser distintas das que já são contadas 
na peça. Há uma roda de samba. Catita aparece, repentinamente, e 
interrompe o samba. As prostitutas mais espertas, ao avistarem a cafetina, 
se espalham pela rua; as outras são xingadas pela mulher. Os músicos, por 
sua vez, continuam cantando os sambas criados em sala de ensaio (Faria; 
Jerônimo, 2018, p. 103).

A criação desse ambiente social, que está no passado, mas que incorpora 
o próprio presente da cena, gerando uma imbricação de temporalidades, é 
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tensionado pela irrupção de um acontecimento violento. Ali, na rua, do nada, 
aparece, afinal, um homem em uma moto, que atira em uma das travestis 
comandadas por Catita, fugindo, na sequência. Após o incidente violento, os 
atores correm em direção ao corpo, olham para a travesti, mas, rapidamente, 
dispersam-se, não dando importância ao corpo estendido no chão. Na sequência, 
o público, até então na rua, é convidado a entrar no teatro, deixando para trás, 
portanto, a travesti morta. Com esse gesto, o que a dramaturgia parece querer 
levantar, enquanto discussão, é o quanto a morte dos que integram a comunidade 
LGBTQIAPN+, especialmente as travestis e as pessoas trans, é, muitas vezes, 
banalizada ou naturalizada. Essa perspectiva é denunciada, na cena seguinte, 
pela fala de uma personagem, a prostituta Primorosa: 

Primorosa – É isso mesmo, né? Uma pessoa morre com três tiros na frente 
de todo mundo e ninguém faz nada? Duvido que, pelo menos, tentaram 
pegar a placa da moto. Mas é assim mesmo, todo dia há que se lutar para 
tentar, aos olhos dos outros, se fazer gente. É claro, né? Se é trava, tem 
que sofrer a violência. Já é esperado. Ou são cinco facadas na cara hoje, 
ou morrer de uma outra surpresa amanhã. Para ela mesma. É como se 
quisessem tirar de mim aquilo que realmente sou. Uma travesti é invisível 
até que... pronto, morreu! (Faria; Jerônimo, 2018, p. 105).

Os desdobramentos da cena inicial da peça, assim como o discurso de 
Primorosa, já apontam para a base de sustentação da dramaturgia, arquitetada na 
“crítica contra o racismo, a homofobia, a lesbofobia, a misoginia, a transfobia e 
o machismo” (Alexandre, 2017, p. 69). O que o texto faz, então, é tensionar essas 
problemáticas sociais como um código de aproximação às vivências individuais, 
e posteriormente, à própria representação biográfica de Madame Satã. Sob 
esse olhar, a convergência das violências do presente com aquelas direcionadas 
ao corpo de Satã no período em que João Francisco dos Santos esteve vivo se 
colocam, afinal, como zonas de espelhamento construídas pela dramaturgia.

Ademais, o texto dramatúrgico investe também na elaboração de um retrato 
de vida de Madame Satã através do qual se imprime uma postura do personagem 
como uma figura combativa e resistente, que forneceria, às novas gerações, uma 
inspiração para a luta contra as opressões cotidianas que atingem, em especial, os 
grupos dissidentes no que diz respeito à raça, gênero e/ou sexualidade. 

Não por acaso, a primeira aparição de Madame Satã na peça, que só 
acontece na cena 5, se dá justamente na comunhão da apresentação desses 
dois elementos que a dramaturgia insere como parte da representação que quer 
compor do personagem. Falo da injustiça e da violência da qual Satã teria sido 
vítima ao longo da vida, mas também da esfera do confronto como parte do que 
caracteriza a figura. A cena, que é claramente inspirada em um dos episódios 
contados por João Francisco dos Santos em suas Memórias, mostra Madame 
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Satã performando na Casa do Sapê, uma boate na qual atuava como a Mulata 
do Balacochê. 

No meio da apresentação da Mulata do Balacochê, entra na casa de 
espetáculos um policial, Alberto, que começa a insultar Madame Satã, se 
voltando, durante momentos do discurso, ao público, como se buscasse na 
audiência algum sinal de cumplicidade ou aprovação: 

Alberto – Para o público. Esses veados têm tudo que morrer. Voltando-se para 
Madame Satã. Veado! Veado! Veado! Psiu, ô veado! Em tom de deboche. 
Eu tô falando é com você! É! Você! Eu tô falando é com você mesmo, 
seu veado! [...] Arrombado, bicha, bambi, boiola, gazela, maricas, morde-
fronha, mama-rola, queima-rosca! (Faria; Jerônimo, 2018, p. 110-111).

Diante da fala de Alberto, que se estabelece, inclusive, como um discurso 
que reúne, numa única textualidade, muitos traços presentes em um imaginário 
coletivo e violento, e facilmente reconhecível, Madame Satã ergue o braço como 
se houvesse uma arma em sua mão e aponta para o rosto de Alberto, atirando 
(Faria; Jerônimo, 2018). A seguir, de acordo com a rubrica, três atores, que 
são responsáveis por interpretar Satã, surgem juntos em cena, lendo o texto de 
forma alternada: 

Madame Satã – Que esse ferro que tomou todo o meu braço engoliu 
alguma razão. De vergonha e de ódio, de aquilo que não tem nome. 
Desgraça. Esse safanão que me acordou em um amontoado de bosta e 
merda que é, para sempre agora, minha vida. Minha pessoa estava linda. 
Seu desgraçado. Minha pessoa era artista, desgraçado. Minha pessoa era 
gente, desgraçado. Minha pessoa era, seu desgraçado. E eram seus, aqueles 
olhos de besta, feroz. Roubou tudo que minha pessoa nunca teve. Era uma 
hora de felicidade. A bala caminhou em direção de duas desgraças (Faria; 
Jerônimo, 2018, p. 112).

O fim do sonho a que se refere Satã é aquele que é comentado por João 
Franscisco em suas Memórias, e que se vincula justamente à possibilidade de 
seguir a vida fora da malandragem, atuando como um artista. 

Eu trabalhava. Honestamente, tinha conseguido um lugar de travesti 
sambista no teatro Casa de Sapê da Casa de Caboclo. Praça Tiradentes. 
Ganhava 15 mil réis por semana e andava com um sorriso que começava 
numa orelha e acabava na outra. Isso porque a minha pessoa sempre 
tinha desejado ser artista porque artista era profissional e boêmio e eu era 
boêmio e queria uma profissão. Estava louco para ter uma profissão certa 
que me permitisse viver em paz comigo e com os outros. E o teatro era o 
caminho. Dá alegria demais (Paezzo, 1972, p. 4).

Curiosamente, ao encenar esse incidente, a dramaturgia opera um 
deslocamento narrativo do “real”, que tem como efeito a modulação de uma 
biografia para o personagem atrelada àquela noção sobre Madame Satã sobre a 
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qual eu já havia comentado ao falar sobre a imagem de João Francisco dos Santos 
que o Grupo dos Dez acaba elaborando. Vejamos: o episódio envolvendo a morte 
do policial Alberto é narrado logo no início das Memórias de Madame Satã. No 
livro, Satã conta que, ao parar rapidamente em um bar, após sua apresentação 
na Casa do Sapê, ele cruza com Alberto, que, ao ver João Francisco, lhe lança, 
como uma ofensa, a palavra “veado”. 

Temendo o início de um conflito direto e a possibilidade de perder aquilo 
no qual mais se agarrava no momento - sua chance de exercer uma profissão, 
sua chance de se ver como artista - João ignora inicialmente a série de ofensas 
que passam a sair da boca de Alberto, e que escalona depois para uma agressão 
física a João Francisco, que leva um golpe de cacetete do guarda. Humilhado, 
João Francisco dos Santos opta, então, por voltar para casa:

Não respondi e o Alberto parecia satisfeito. Pelo menos por enquanto. 
Pediu mais um copo de aguardente e voltou pro balcão. Eu então me 
levantei sempre de cabeça baixa e fui embora em silêncio e entrei na porta 
do sobrado e comecei a subir os degraus. E comecei a ficar mais nervoso 
ainda e com um nó na garganta e com vontade de chorar e com raiva 
da vontade de chorar e com raiva de tudo. E entrei no meu quarto meio 
desnorteado (Paezzo, 1972, p. 14).

A imagem social que poderia ser gerada e repercutida pela “desistência” e 
pela saída de cena de João no meio da briga, porém, passa a aterrorizar o sujeito, 
que teme, dentro dos códigos de respeitabilidade que conformam o ambiente da 
Lapa carioca naquele período, ser lido como covarde ou vulnerável. É preciso 
levar em consideração aqui que enquanto malandro, João Francisco sentia que 
precisava defender sua honra, o que se traduz, no contexto do episódio narrado 
por Satã, em um movimento de retorno ao bar e de enfrentamento direto ao 
opositor personificado na figura de Alberto.

Alberto ainda estava dentro do botequim. Me viu e seus olhos
voltaram a crescer. Largou o copo de pinga e veio pra rua.
- O veado voltou?
- É a sua mãe.
- Vai apanhar.
- Tenta.
- E vai dormir no Corpo de Segurança.
- Com a sua mãe.
Aí o homem dos olhos de bicho avançou. Recuei dois passos e peguei 
a arma. E atirei. Ele abriu ainda mais os olhos e recuou como que 
tremendamente surpreso. E eu fiquei mais surpreso ainda porque ele caiu 
e começou a sair sangue da testa do Alberto [...] (Paezzo, 1972, p. 16).

O comparativo entre a narração realizada por João Francisco sobre os 
acontecimentos que antecederam o crime que cometeu, com o assassinato de 
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Alberto, e a forma como a dramaturgia de Marcos Fábio de Faria e Rodrigo 
Jerônimo relata o ocorrido nos permite indicar que a apropriação que ambos 
os textos fazem do episódio guarda diferenças notáveis. O primeiro aspecto 
a ser destacado diz respeito a uma dimensão da personalidade de Satã que é 
fundamental na caracterização que o personagem faz de si mesmo em suas 
Memórias, e que é claramente atenuado (ou mesmo omitido) no tratamento dado 
à figura pela dramaturgia. Refiro-me a essa disputa de forças que constitui a 
inserção social de Satã, dividido entre o desejo de seguir um caminho nas artes 
e muito preocupado, ao mesmo tempo, em manter uma reputação, tendo como 
base certos códigos de masculinidade típicos do contexto em que o personagem 
se encontrava inserido. 

Nesse sentido, a partir da leitura das Memórias, o que enxergo é que 
matar Alberto tem a ver não necessariamente (ou, melhor, não somente) com as 
ofensas proferidas pelo guarda, mas, sim, com uma expectativa social criada em 
torno de Satã acerca da resposta que o malandro deveria dar ao confronto que se 
estabelecia na cena do bar. As escolhas do personagem, portanto, são realizadas, 
também, a partir de um desejo que é pouco explorado pelo texto dramatúrgico, 
mais preocupado em construir Madame Satã como vítima do cenário de violência 
no qual estava imerso, sem considerar, desse modo, a capacidade de ação do 
personagem e as outras camadas que conduzem a sua decisão de matar o policial. 

Obviamente, o desenvolvimento dessa leitura sobre Satã proposta pelo 
Grupo dos Dez tem consequências para a construção que a peça realiza de 
uma imagem de João Francisco dos Santos. Representado como vítima das 
situações, mas, paralelamente, como agente de transformações, Satã acaba 
desempenhando, no gesto de morte ao guarda, um efeito catártico, na medida 
em que o assassinato do policial simboliza, também, o extermínio, ao menos 
no espaço de fabulação, que é o teatro, de um discurso violento que machuca 
e tortura não apenas a Satã, mas a toda uma coletividade que, cotidianamente, 
precisa lidar com a ameaça representada por sujeitos como Alberto. 

Considerações finais 

O olhar desafiador de João Francisco dos Santos para a câmera, registrado 
no célebre retrato que Walter Firmo fez do personagem, pode funcionar como 
um símbolo dos desafios ligados às tentativas de representação de Madame Satã. 
Nesse sentido, o percurso que tentei realizar neste artigo passou, inicialmente, 
pela elaboração de um breve panorama sobre as construções biográficas feitas 
sobre Satã, com destaque para os deslocamentos e as reinterpretações realizadas 
sobre o personagem, principalmente a partir dos anos 1970, e depois, já no início 
dos anos 2000, com o lançamento do filme de Karim Aïnouz. 
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Meu interesse se voltou, então, à discussão sobre como a dramaturgia 
contemporânea vem lidando com o registro do “real”, promovendo, em 
muitos textos, um olhar para Madame Satã responsável por ampliar o leque de 
representações já existentes acerca da figura, construindo novas possibilidades 
de apreensão do personagem. Essas apreensões passam, por exemplo, como 
analisei na segunda parte do artigo, pelo esforço de conjugar, na leitura que se 
faz da vida de Satã, uma biografia de João Francisco à biografia de um coletivo 
social muitas vezes anônimo articulando-se, desse modo, formas de costura da 
imagem de Satã ao relato sobre individualidades negras e queer contemporâneas, 
procedimento bastante visível na peça Madame Satã, do Grupo dos Dez. 

Tendo que lidar com as contradições que ainda circundam a figura de 
Madame Satã, o que textualidades como a dramaturgia assinada por Marcos 
Fábio de Faria e Rodrigo Jerônimo mostram é o rendimento atual dos 
empreendimentos que se lançam à produção de histórias sobre João Francisco 
dos Santos, imprimindo-se, nessa relação com a aura de mistério do personagem, 
produtivas relações entre o presente e o passado, a vida e o relato, a construção 
de biografias e o teatro. 
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AS HETEROTOPIAS DA INFÂNCIA: 
RETRATOS DA PRIVAÇÃO DA INFÂNCIA NEGRA 

NA LITERATURA DE CONCEIÇÃO EVARISTO

Lucan Moreno1

Leonardo Sinckiewicz. C. Guisantes2

Introdução

Em As Heterotopias (2013), Michel Foucault traz alguns apontamentos 
sobre o conceito de heterotopia, obviamente relacionados ao espaço, mas 
também compreendendo o tempo. Apesar do conceito não estar necessariamente 
definido na obra do filósofo francês, ele pode ser entendido como: “utopias que 
têm um lugar preciso e real, que podemos situar no mapa”, ou ainda “utopias que 
têm um tempo determinado, que pode ser medido conforme nosso calendário” 
(Foucault, 2013, p. 19).

A partir desse entendimento, podemos pensar a infância – enquanto 
experiência socialmente construída – como permeada desses lugares 
heterotópicos aos quais Foucault se refere. Desde a concepção, a infância 
passa por um processo de discursivização, no qual é atualizada e recriada pelos 
cuidadores – geralmente pais e/ou avós –, de modo a garantir que as experiências 
do infante sejam ludicamente controladas. 

A infância é uma invenção moderna (Ariès, 1981). Atravessada por 
discursos oriundos de diversos campos do saber, a compreensão que hoje se 
tem de infância foi construída ao longo dos séculos acompanhando o avanço 
da biologia, da psicologia, da antropologia, da medicina etc. Os estudos 
psicanalíticos freudianos do começo do século XX colocaram o sujeito infantil 
em evidência para pensar na formação da psique do homem adulto, essa 
inegável influência da psicanálise no pensamento contemporâneo ocidental 
atrelada a uma ideia de infância como preparação à vida adulta garantiu que a 
essa primeira fase do desenvolvido do homem fosse pensada sistematicamente 
para que “ao educar a criança, não fosse necessário punir o adulto”. 

1	 Mestre em Linguagem, Identidade e Subjetividade. lucan.moreno@ifpr.edu.br. Doutorando 
em Letras, PPGL-UNICENTRO. Professor EBTT no Instituto Federal do Paraná.

2	 Mestre em Estudos da Linguagem. leonardo.sienkiewicz@gmail.com. Professor 
colaborador na Universidade Estadual de Ponta Grossa. 
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Hoje, estudos como o de Piaget (1973) e Vygotsky (1988) sobre o 
desenvolvimento humano permeiam o debate científico sobre as experiências da 
infância e determinam inúmeras práticas voltadas às crianças, principalmente 
no âmbito educacional/escolar, um dos poucos em que crianças ocupam lugar 
de destaque. 

Em nossa sociedade ocidental atual, é incontestável a proteção aos direitos 
da criança para que esta possa, de fato, tornar-se um adulto saudável e, sobretudo, 
produtivo dentro das normas sociais vigentes. Ainda que neste processo exerçam 
diversos mecanismos de controle e intenções liberais, consolidadas pela ascensão 
da burguesia no século XIX, à criança está resguardada uma série de direitos e 
atenção que, basicamente, a separa – no sentido de protegê-la – do mundo adulto. 

Porém, ao lançarmos o olhar para fora do playground de um edifício central 
em direção ao semáforo mais próximo, nos depararemos com a contraditória 
experiência infantil de sujeitos que – por diversas razões – são privados dessa 
utopia infantil, meninos e meninas que não são separados do mundo adulto e, 
portanto, não estão protegidos dele. 

Face ao exposto, neste gesto analítico, nos propomos a evidenciar 
retratos da infância de sujeitos negros em uma seleção de contos da escritora 
mineira Conceição Evaristo, nos quais prevalece o contrapondo sobre o pacto 
social de utopias sobre a infância com o qual convivemos. Em outras palavras, 
pretendemos denunciar o cerceamento ao direito às heterotopias da infância de 
alguns grupos historicamente e politicamente minorizados, oferecendo chaves 
de leitura e compreensão dos contos de Conceição, sem, obviamente, a pretensão 
de depreender todos os sentidos das composições.

Conceição Evaristo é conhecida mundialmente por sua literatura que 
pulsa questões sociais relacionadas, principalmente, à raça e a hereditariedade. 
A denúncia e a reivindicação por igualdade são latentes em sua produção, a 
qual escancara, sem maiores rodeios, a vivência e a sobrevivência da população 
negra e marginalizada de nosso país. Debruçar-se sobre a produção literária 
de Evaristo não se faz empreita simples diante da grandiosidade de sua 
representação como escritora negra cuja obra carrega o ato e a escrita no que a 
própria autora chamou de escrevivência, por isso, portamo-nos humildemente 
frente a sua produção escrita, com o objetivo único de contribuir com sua tarefa 
de denúncia e resistência. 
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Discussão

Antes de nascer o bebê existe e modifica o mundo enquanto ideia. 
Enxoval, preparação do quarto, chá-revelação, chá-de-bebê, escolha do nome – 
todos esses episódios são comumente observados no cotidiano das famílias que 
estão à espera de um novo membro. 

O que ainda existe “tão somente” como ideia mobiliza uma série de 
eventos que apenas são possíveis pelo princípio da heterotopia, uma vez que 
“a palavra e a coisa” não vêm juntas, não estão lado a lado e, portanto, existem 
por uma utopia que “podemos fixar e medir conforme o calendário de todos os 
dias” (Foucault, 2013, p. 19), nove meses, neste caso. No nascimento, muitas 
utopias terminam e muitas outras são inauguradas: até que revelem o contrário, 
as crianças realizarão todos os desejos de seus pais e serão projeções de suas 
melhores versões. 

Para Foucault, uma utopia localizada no tempo e no espaço é uma heterotopia 
(Rocha e Deusdará, 2022), Vygostky (1988) e Piaget (1973) localizam no tempo 
de vida humano o período da infância e com isso marcam o período heterotópico 
permitido a cada sujeito: com determinada idade, é hora de sair de casa. 

O que caracterizaria, neste entendimento, as heterotopias da infância 
seriam as inúmeras simulações de realidade nas quais as crianças – mas nem 
todas – experimentam a vida em um contraespaço, protegido do mundo do adulto, 
que pretende neutralizar e purificar o espaço não utópico (Foucault, 2013). 

Os lugares destinados às crianças não sofrem o avanço do tempo, pois são 
lugares de passagem, de transformação – para que a criança seja transformada 
em adulto -, como escolas de jardim de infância que mantém sua arquitetura e 
demais elementos projetados para atender às demandas das crianças e que projeta 
desafios de uma forma metodologicamente pensada para seu desenvolvimento. 
A criança permanece nesse espaço até que não precise mais dele. O mesmo 
acontece com os quartos nas casas, oniricamente projetados para confirmar a 
infância, estes espaços duram até que o adolescente desperte. A performance dos 
adultos para com as crianças também caracteriza uma espécie de possiblidade 
de criação de contraespaços, em que as hierarquias e as responsabilidades são 
relativizadas para que as crianças se sintam parte importante da organização da 
casa, da tomada de decisões etc. 

Essa organização não representaria nenhum problema se não projetasse 
uma lógica social atual que parte do princípio de que a todo adolescente e a todo 
adulto foram garantidas essas heterotopias e que o ganho significativo que esse 
cuidado com a infância resguarda é comum a todos os sujeitos. 

A ideia massificadora de uma infância ideal, possível justamente pelo 
princípio da heterotopia, ecoa em todas as instâncias da sociedade: a escola, 
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seriadamente organizada a partir de um utópico desenvolvimento humano 
heterogêneo, obriga os sujeitos a um ritmo e modo de aprendizagem no qual 
as salas de aula, projetadas para determinadas idades, expulsam os que já não 
condizem com o lugar; o serviço militar – outra heterotopia – está totalmente 
alinhado a uma noção de sexo biológico que exige um comportamento masculino 
simulado, também reforçado pela infância masculina heterotópica; a saúde 
mental; o desempenho no trabalho; as relações amorosas e sociais; a criação dos 
filhos, tudo isso está pensado em um modelo de sociedade que protege a criança 
e garante a ela o direito à alimentação, à educação, ao amor, ao sonho, tudo isso 
para o bom desenvolvimento de uma vida adulta. 

Historicamente, a proteção às crianças e aos adolescentes é recente 
em nosso país. O conhecido ECA – Estatuto da Criança e do Adolescente – 
foi oficializado apenas no ano de 1990. Anterior ao estatuto, vigente desde 
a década de 70, existia o Código de Menores, documento cujo texto não 
diferenciava menores infratores de menores em situação de violência, abandono 
ou negligência familiar, gerando no imaginário popular a ideia de crianças e 
adolescentes marginalizados são, necessariamente, um perigo social: “menor 
em situação irregular é aquele que se encontrava abandonado materialmente, 
vítima de maus-tratos, em perigo moral, desassistido juridicamente, com desvio 
de conduta ou o autor da infração penal3”. 

Demoremo-nos, contudo, nas seguintes imagens poéticas produzidas por 
Conceição Evaristo na obra Olhos D’água, de 2016. 

[1] Lembro-me de que muitas vezes, quando a mãe cozinhava, da 
panela subia cheiro algum. Era como se cozinhasse, ali, apenas o nosso 
desesperado desejo de alimento. As labaredas, sob a água solitária que 
fervia na panela cheia de fome, pareciam debochar do vazio do nosso 
estômago, ignorando nossas bocas infantis em que as línguas brincavam a 
salivar sonho de comida (Evaristo, 2016, p. 16).

[2] Ana Davenga alisou a barriga. Lá dentro estava a sua, bem pequena, 
bem sonho ainda. As crianças, havia umas que de longe ou às vezes de 
perto, acompanhavam as façanhas dos pais. Algumas seguiriam pelas 
mesmas trilhas. Outras, quem sabe, traçariam caminhos diferentes. E o 
filho dela com Davenga, que caminho faria? Ah, isto pertence ao futuro. 
Só que o futuro ali chegava rápido. O tempo de crescer era breve. O de 
matar ou morrer chegava breve, também. E o filho dela e de Davenga? 
(Evaristo, 2016, p. 28-29).

[3] Em alguns quartos a menina era repreendida. Em outros, era bem-
aceita. Houve até aquele quarto em que o homem lhe fez um carinho no 
rosto e foi abaixando a mão lentamente... A moça mandou que ele parasse. 
Não estava vendo que ela era uma menina? ((Evaristo, 2016, p. 33).

3	 Disponível em: https://www.tjac.jus.br/infancia-e-juventude/estatuto-da-crianca-e-adolescente 
-eca/#:~:text=A%20Lei%20n%C2%BA%208.069%2C%20conhecida,forma%20como%20
protege%20nossas%20crian%C3%A7as. Acesso em 04 de nov. de 2024.
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[4] A outra menina seguia aflita à procura da irmã para lhe falar da 
figurinha-flor desaparecida. Como falar também da bonequinha negra 
destruída? Os moradores do beco onde havia acontecido o tiroteio 
ignoravam os outros corpos e recolhiam só o da menina. Naíta demorou 
um pouco para entender o que havia acontecido. E assim que se aproximou 
da irmã, gritou entre o desespero, a dor, o espanto e o medo: — Zaíta, você 
esqueceu de guardar os brinquedos! ((Evaristo, 2016, p. 76).

Os trechos em destaque da obra de Conceição evidenciam que as 
heterotopias da infância não são oferecidas a todas as crianças e menos são 
garantidas a todas as crianças negras, que no contexto brasileiro representam, 
juntamente com suas mães, o grupo de maior vulnerabilidade psicossocial 
(Prestes, 2016).  

No primeiro trecho destacado, do conto Olhos D’agua, Conceição 
(2016) evoca imagens de fome, mazela que impede, sobremaneira, qualquer 
desenvolvimento cognitivo da criança e que interfere, sem precedentes, nas 
suas habilidades sociais. Ao cunhar “sonho de comida”, Conceição confronta 
exatamente a dimensão onírica que envolve o pacto social sobre a infância, uma 
vez que a fabulação, a fantasia, o faz-de-conta são elementos constitutivos da 
puerícia, porém jamais dissociados ao direito básico que é a alimentação. 

No trecho, percebemos que as imagens poéticas arquitetadas por Evaristo 
apelam a resposta do leitor pelo efeito sinestésico de expressões como “da 
panela subia cheiro algum”, “água solitária que fervia na panela cheia de fome”, 
“vazio do nosso estômago”, cuja conotatividade remontam à fome como chave 
de interpretação e diálogo com o universo ficcionalizadamente representado 
por Conceição. No conto, a voz narrativa insiste em comunicar o impedimento 
na construção e manutenção de memórias, promovendo como ápice desse 
esquecimento a cor dos olhos da mãe: “E o que a princípio tinha sido um mero 
pensamento interrogativo, naquela noite, se transformou em uma dolorosa 
pergunta carregada de um tom acusativo. Então eu não sabia de que cor eram os 
olhos de minha mãe?” (Evaristo, 2016, p. 15). 

As descrições dos esforços da mãe, personagem central do conto, para 
garantir as heterotopias da infância às filhas são comoventes e reveladores da 
consciência materna sobre as necessidades infantis de sonho e brincadeira, 
transformando-se, ela mesma, no brinquedo das meninas: “Um dia, brincando de 
pentear boneca, alegria que a mãe nos dava quando, deixando por uns momentos 
o lava-lava, o passa-passa das roupagens alheias e se tornava uma grande boneca 
negra para as filhas [...]” (idem., p. 16). Contudo, ainda que se recorde desses 
esforços de heterotopia, a narradora é atravessada pela consciência não-infantil 
das intenções da mãe, pois revela conhecer que distrair a fome era o intuito 
daquela mãe-boneca: “Eu sabia, desde aquela época, que a mãe inventava esse 
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e outros jogos para distrair a nossa fome. E a nossa fome se distraía” (Evaristo, 
2016, p. 17).

Chama-nos a atenção a personificação da fome no trecho há pouco 
destacado, a fome se distraía como entidade, como presença a ser acomodada 
e neutralizada naquele contexto, cuja única forma de enfrentamento era a 
construção de heterotopias: “A mãe, então, espichava o braço, que ia até o céu, 
colhia aquela nuvem, repartia em pedacinhos e enfiava rápido na boca de cada 
uma de nós” (idem., p. 17).

Da mesma forma, no segundo excerto em destaque, do conto Ana Davenga, 
a autora, ao trazer à tona os questionamentos da protagonista do conto sobre o 
futuro do filho que recém descobrira estar esperando, evidencia as contradições 
que envolvem a infância antes mesmo do nascimento da criança. Ao indagar-se 
sobre o destino do filho, Ana Davenga é atravessada pela realidade da violência, 
pelo fato de que o pai de seu filho é um traficante e pela enorme possibilidade de 
o mesmo futuro encontrar o bebê: “As crianças. Havia umas que de longe ou às 
vezes de perto, acompanhavam as façanhas dos pais. Algumas seguiriam pelas 
mesmas trilhas” (Evaristo, 2016, p. 29).

Novamente, Conceição alude ao sonho “Lá dentro estava a sua, bem 
pequena, bem sonho ainda” (Evaristo, 2016, p. 29), confrontando a realidade 
de uma gestação naquelas condições ao imaginário popular relacionado 
com os sonhos da maternidade. Fica evidente que ao retratar a natureza das 
preocupações da personagem sobre o futuro do filho, a autora denuncia o 
princípio de determinismo social que assola a população negra e marginalizada 
do país. 

No terceiro trecho, do conto Duzu-Querença, Conceição problematiza e 
denuncia a exposição precoce de crianças negras ao sexo, à violência sexual, e a 
exploração sexual que tristemente acomete percentualmente mais a população 
afrodescendente em nosso país (Prestes, 2016). No conto, Duzu, a protagonista, 
chega ainda menina a uma cidade com sua família em busca de melhores 
condições de vida, a garota consegue trabalho em uma casa de prostituição, 
primeiramente como empregada, porém logo passa a ocupar-se com serviços 
sexuais. O destino de Duzu é marcado por sua infância roubada pelo trabalho 
infantil e pela exploração sexual.

O quarto excerto foi extraído do conto Zaíta esqueceu de guardar os 
brinquedos, cujo título já nos lança ao imaginário da infância, sobre o qual 
Conceição constrói a narrativa em torno a protagonista Zaíta, uma menina que 
coleciona figurinhas. Ao dar falta de uma delas, ela sai pela favela em busca 
da irmã, quem acredita estar com sua peça preferida. A busca pela figurinha 
perdida conduz Zaíta à morte. 
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A menina, completamente alheia às recomendações dos vizinhos, continua 
determinada a recuperar a figurinha como se estivesse determinada também a 
resistir à violência e viver o sonho da infância, cujas preocupações – acreditamos – 
deveriam ser como a de Zaíta, apenas recuperar um brinquedo perdido. 

A morte de Zaíta metaforiza a morte da infância das crianças que convivem 
diariamente com a violência nas favelas brasileiras. Os efeitos da imagem criada 
por Conceição na frase “Os moradores do beco onde havia acontecido o tiroteio 
ignoravam os outros corpos e recolhiam só o da menina” (Evaristo, 2016, p. 76) 
reforçam a ideia de presença de uma consciência coletiva sobre a necessidade 
de preservação da infância e consequentemente do futuro; a morte de Zaíta 
representaria, nesse entendimento, o extremo oposto da preservação do futuro, 
ou seja, a perpetuação da situação de violência extrema.  

A emblemática frase da irmã de Zaíta ao deparar-se com o corpo da 
menina “Zaíta, você esqueceu de guardar os brinquedos!” (Evaristo, 2016, p. 
76), encerra a possiblidade de ser compreendida como a denúncia das infâncias 
interrompidas, cujas urgências de uma vida atravessada por contradições impede 
de “guardar os brinquedos”, ou seja, de crescer no tempo certo, simplesmente.

Considerações Finais

“Ah, isto pertence ao futuro. Só que o futuro ali chegava rápido. O tempo 
de crescer era breve. O de matar ou morrer chegava breve, também” (Evaristo, 
2016, p. 29). Na infância, como discutido anteriormente, está condida a ideia 
de futuro, preservar a infância, garantir-lhe utopias, como percebemos ser uma 
prática de nossos tempos, seria também preservar o futuro, garantir que o porvir 
exista e que seja bom. 

Nesse exato sentido, ao estarem impossibilitadas à heterotopia da infância, 
determinados sujeitos estão também impossibilitados de ascenderem ao futuro 
utópico, digno e livre, conforme prevê as regras morais e legais de nossa sociedade. 
No texto do Artigo 3º do Estatuto da Criança e do Adolescente, o qual não nos 
contemos em reproduzir, percebemos que há mais de três décadas a lei brasileira 
assegura o direito a uma infância adequada, sem, contudo, promover os meios 
para que a lei seja de fato executada.  

Art. 3º A criança e o adolescente gozam de todos os direitos fundamentais 
inerentes à pessoa humana, sem prejuízo da proteção integral de que 
trata esta Lei, assegurando-se-lhes, por lei ou por outros meios, todas 
as oportunidades e facilidades, a fim de lhes facultar o desenvolvimento 
físico, mental, moral, espiritual e social, em condições de liberdade e de 
dignidade (BRASIL, 1990, p. 14, destaque nosso).
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Percebemos que a poética de Conceição age, portanto, como porta voz da 
denúncia dessa falta de meios e instrumentos para que a lei se cumpra, para que 
sejam cumpridos direitos e garantidos futuros.

Esperamos haver demonstrado neste breve gesto de reflexão a relação 
determinante entre infância e futuro, enquanto ideia de continuidade, bem 
como acreditamos ter evidenciado que a desordem social que presenciamos em 
nosso mundo e em nosso país marca, desde antes do nascimento, o futuro dos 
sujeitos, traça seus destinos e faz de suas histórias de vida verdadeiras distopias 
em comparação à vida daqueles que puderam viver a infância de maneira plena 
e satisfatoriamente feliz.

Finalmente, esperamos que este manuscrito possa reverberar no imaginário 
de seus possíveis leitores para que estes tornem-se também agentes de percepção 
e denúncia das injustiças e mazelas com as quais crianças de todo o mundo estão 
obrigadas. É preciso resistir ao status de normalidade que sistematicamente vem 
se instaurando no exame dessas situações, as quais cabem a nós, como sociedade 
organizada, denunciar e resistir.   
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INÁCIO RAMOS AOS OLHOS DA PSICANÁLISE: 
UMA PROPOSTA DE (RE)LEITURA DO CONTO 

“O MACHETE” COM A CRÍTICA PSICANALÍTICA

	 Luiz Eduardo Reis Santana1

Fabiana Alves do Nascimento2

Considerações iniciais

A Literatura e a Psicanálise encontram um ponto em comum ao se 
dedicarem à condição humana como prática discursiva. Para a análise do conto 
“O Machete”, dois aspectos são cruciais: o reconhecimento do que se trata a 
crítica psicanalítica e do que está presente no conto, que é exemplo da relação 
entre a Psicanálise e a Literatura. 

Este artigo tem como objetivo retratar o conto “O Machete” de 
Machado de Assis a partir das motivações da Crítica Psicanalítica. Além disso, 
especificamente, tem por intuito perceber como em cada parte mencionada por 
Machado de Assis, autor da obra, pode ser aplicada a corrente de pensamento 
da Psicanálise e como os aspectos mencionados da história de vida do 
personagem, acontecimentos fatais, frustrantes, pensamentos e sentimentos 
internos são de fundamental importância para o contexto geral da narrativa. 
Assim, surge o problema em discussão da construção do personagem Inácio 
Ramos, caracterizada por passagens de sua infância que se aplicam de maneira 
efetiva à área psicológica. A escolha desse conto justifica-se pelas importantes 
situações de vida mencionadas no interior da obra e como, muitas vezes, elas 
passam despercebidas ao olhar do leitor, no entanto, muito refletem no olhar 
mais abrangente e significativo de cada parte escolhida pelo escritor para compor 
o enredo, no qual não há um desconexo, mas uma contribuição para aspectos 
psicológicos cruciais que desencadearam ações e acontecimentos futuros.

O artigo é divido em três partes: a primeira, “O Machete”, traz uma 
contextualização literária, em que há a explicação do que trata o conto, qual o 
enredo, a trama principal e seus personagens; a segunda seção “A Literatura e a 
Psicanálise em ‘O Machete’” debruça-se em aplicar a crítica literária diante da 
história mencionada e de como essas duas áreas se entrelaçam na construção 

1	 Graduado em Letras UFS. E-mail: luiizeduardoreis7@gmail.com. 

2	 Doutoranda em Letras UFS. E-mail: bianascimento03@gmail.com. 
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do sujeito narrado; e o terceiro segmento “Estilo machadiano e a leitura 
psicanalítica no conto” traz a importância de “O Machete” dentre as obras de 
Machado de Assis e o seu pioneirismo psicológico representado na descrição, 
ação e conjuntura das personagens.

A crítica psicanalítica, em linhas gerais, é fundamentada em quatro 
divisões possíveis de serem aplicadas, dependendo daquilo que ela toma por 
objeto de atenção: ao autor da obra; ao conteúdo; à construção formal; ou para o 
leitor (Eagleton, 2006). É resultado das vivências da sociedade “moderna” com 
as teorias literárias e a agitação político-ideológica que constituíram tamanho 
campo semântico de conhecimento no século XIX: a Psicanálise. 

Desenvolvida por Sigmund Freud, tem a base teórica nos princípios e 
complexos humanos de repressão e desvios de instintos, que, para ele, surge 
pela necessidade de trabalhar, dominadora historicamente, mas repressora de 
tendências ao prazer e à satisfação que a humanidade deseja; Eagleton (2006) 
considera que a própria história cultural seria criada em virtude dessa sublimação.

A construção de Inácio Ramos dá-se, então, a partir da arte da Palavra e 
da ciência do Inconsciente entrelaçadas na construção do sujeito, como orienta 
Meneses (1995), tanto na utilização literária, como matéria-prima comum, quanto 
no inconsciente, estruturado enquanto linguagem, posteriormente defendido pela 
teoria lacaniana. Rosenbaum (2011) também alega que a interface dos campos da 
psicanálise e da literatura é tão vasta que se torna difícil instituir um recorte ou 
um primeiro tempo de visitação nesse território, pela riqueza e complexidade de 
tantos temas e procedimentos comuns à crítica literária e à prática psicanalítica. 
Decorrendo, dessa forma, uma nova concepção de sujeito que as ciências humanas 
do final do século XIX, e sobretudo a psicanálise, trouxeram.

Rosenbaum (2011, p. 9) apresenta, ainda, que há instrumentos que a 
psicanálise fornece ao crítico literário para “expandir o campo de significações da 
obra, penetrar seus cantos mais obscuros e contribuir com um olhar que ilumine 
a obra em seus múltiplos sentidos”. E é como consequência dessa perspectiva 
que se observa, em “O Machete”, a exposição e problematização da constante 
condição de relatividade das coisas e dos homens por efeito que o discurso do 
outro exerce na valoração das coisas e na formação e manutenção da identidade 
psicológica, conforme defende França (2012). 

A Crítica Psicanalítica também traz a ideia da relação entre Freud com 
a Literatura, a qual se estabelecia como uma arte fortemente aliada no desafio 
de criar um novo território de sondagem da subjetividade, isto é, a Psicanálise 
(Rosenbaum, 2012). Logo, o freudismo dá tal permissão para a construção de 
análise com base em um exemplo literário concreto: O conto “O Machete”, de 
Machado de Assis.
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O conto “Machete”

Em síntese, o conto “O Machete”, escrito por Machado de Assis, retrata 
a história de Inácio Ramos, desde os seus primeiros contatos com o âmbito 
musical, aos dez anos de idade, até o seu “enlouquecera”. Esse personagem é 
descrito como um músico humilde, que perdera o pai ainda muito jovem, morava 
com sua mãe num subúrbio carioca, até que se tornou órfão e se casou com 
Carlotinha para preencher tamanho vazio. Tal situação já pode ser colocada sob 
um olhar psicológico, uma vez que, além da lacuna interior da falta da figura 
paterna, no período de muitos anos, houve também a perda dos laços maternos 
e, simultaneamente, a busca do preenchimento com a esposa.

O pai de Inácio Ramos era músico imperial da Capela da cidade, pobre, 
pouco talentoso para a gramática, mas possuidor de uma voz tenor e de habilidade 
no estilo sacro, destaque artístico que, com grande mérito, passou para o filho, 
Inácio, tocador de rabeca, o seu primeiro instrumento, que não o satisfazia, 
entretanto, era o que correspondia às sensações da alma. Uma pontuação, então, 
da dualidade em que o narrador demonstra na vida do protagonista, pois havia 
a parcela íntima que o ato de tocar dava ao seu espírito, seja de aceitação - com 
a rabeca - seja de satisfação - com o violoncelo. 

Dentro de pouco tempo, Ramos tornou-se um rabequista de primeira 
categoria e, diferente do pai, abriu-se passou a estudar e admirar os grandes 
mestres da Música, afirma-se, com a narrativa, que a leitura o seduziu ainda 
mais e eram atiradas todas as forças da alma à arte do seu coração.

Embora qualificado para o ofício com a rabeca, Ramos sempre sonhou 
com alguma coisa melhor. A abertura psicanalítica feita é de extrema importância 
para o decorrer da história formativa do personagem, uma vez que o “nascer 
para o violoncelo”, no sentido psicológico de doação de vida, aconteceu com o 
arrebatar do público carioca a um alemão tocando violoncelo, o que entusiasmou 
Inácio, descobrindo o segredo procurado pelo artista para comunicar sua arte 
com a própria alma. A afeição pela rabeca passa a ser um amor apenas por ter 
sido o primeiro veículo de seus sentimentos de artista, sem um entusiasmo do 
início, não a tocava com a alma, mas com as mãos; não era a sua arte, mas o seu 
ofício. Enquanto que

O violoncelo sim; para esse guardava Inácio as melhores das suas 
aspirações íntimas, os sentimentos mais puros, a imaginação, o fervor, o 
entusiasmo. Tocava a rabeca para os outros, o violoncelo para si, quando 
muito para sua velha mãe (Assis, Machado de. sp. on line, 1994).

Desse acontecimento, surge toda a relação de sonho, de prazer e de 
busca incessante para a conquista do próprio violoncelo, que só vai ocorrer 
anos depois, morando sozinho com sua mãe, mencionada como boa e santa 
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senhora, cuja alma parecia superior à condição em que nascera, tão elevada 
tinha a concepção do belo. Dessa forma, França (2012) salienta que é a primeira 
vez, em Machado, na qual há a presença e a problematização da condição de 
relatividade decorrente do efeito discursivo do outro na valoração das coisas e 
na formação e manutenção de identidade psicológica.

Logo, a caracterização de Inácio, nesse tempo, é de uma figura artística 
com olhos cheios de vida e de futuro, e a sua profissão, aos vinte anos, é de viver de 
lições instrumentais e de tocar no teatro, no salão e na igreja. O narrador transmite 
a ideia de que seu contato à Arte é de maneira austera, pura e melancólica, que se 
unia à alma, por isso, as horas de lazer eram de vibrar as cordas do coração com 
o seu instrumento, repleto de harmonia interior. Ferreira (2022) diz que o ímpeto 
de Inácio é tomado não somente pela técnica, mas por movimentos passionais, 
além de ter a valorização ao belo, ao sublime e às mais fortes sensações humanas 
de modo geral, norteadas pelo choro, lamentação e paixão. 

A sua vida ao lado da mãe é apresentada como afastada, nos recantos da 
cidade, alheios à sociedade que não os entendia e a música do filho, tocada a 
sós, os dois, diante do céu de permeio, era para ela causa de melancolia, gosto e 
orgulho. Quando houve a sua morte, Inácio sentiu o grande vácuo que lhe ficava 
na vida, todo o passado, presente e incerto futuro, que ali também se foram 
junto ao caixão, um profundo abalo emocional que antecedeu a sua primeira 
composição musical, uma elegia como inspiração pessoal, apenas para si, sem 
expor por dois anos esse ato. 

Com oito dias de casado, já na presença da sua esposa Carlota, houve o 
primeiro troar fúnebre da sua música para uma outra pessoa, na mesma casa 
em que morreu a sua mãe, na mesma sala em que costumavam ficar juntos. 
Também foi a primeira vez que a mulher o ouvia tocar violoncelo, tendo todo 
o contexto da presença interna expressos pela lembrança da mãe, a vinculação 
ao passado e ao presente e a revelação à esposa. Meneses (1995) indica, dessa 
forma, que o aspecto da leitura do humano expande-se à leitura do literário, 
como instrumento proporcionado pela Psicanálise, pelo recurso de identificação, 
revelação e desvendamento e, ainda, pela leitura ideológica.

De início, Inácio não tem soberba naquilo que pratica, mostra-se como 
ingênuo, iniciante, aprendiz, mas sempre feito com muita satisfação, o trovar do 
instrumento era relacionado com uma conjuntura externa de muita importância, 
como em:

Era de tarde, — uma tarde fria e deliciosa. O artista travou do instrumento, 
empunhou o arco e as cordas gemeram ao impulso da mão inspirada. Não 
via a mulher, nem o lugar, nem o instrumento sequer: via a imagem da 
mãe e embebia-se todo em um mundo de harmonias celestiais. (Assis, 
Machado de. sp. on line, 1994).
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Toda a ligação com o instrumento era vinculada ao emocional, ao abalo 
moral que a recordação e a obra lhe produziam. No entanto, a exclamação de 
sua esposa causa-lhe dúvidas, uma vez que o sentimento desejado ao executar 
não era de beleza, mas de profundidade, tom severo e melancólico, consentindo 
com a natureza da obra, com lágrimas e compaixão.

Carlota é uma filha de negociantes,  caracterizada como uma moça de rosto 
amorenado, olhos negros e travessos - expressão fiel de sua alma -, movimentos 
vivos e rápidos, de voz argentina, a palavra fácil e correntia, mundana e jovial. 
Inácio, em contraste, tinha um olhar brando e velado, gostava de escutá-la, vê-
la e a amava muito, de forma que tinha a necessidade daquela expressão de 
vida exterior para entregar-se às especulações do seu espírito, uma vez que o 
amor só surgiu de fato quando ela também ficou órfã, a alma que lhe pediu um 
afeto para suprir o da morte, o preenchimento do vácuo. Nunes (2008, p. 79) 
também lembra que o período do conto se insere no reconhecimento social e 
na identidade relacionadas ao ofício, isto é, “as condições de reprodutibilidade 
técnica da obra musical ainda não existiam, da virtuosidade na execução ou da 
maestria na composição”.

No conto, os dias como casal são relatados como monotonamente belos, 
eram tecidos de ouro nos quais existia um afeto verdadeiro que os aproximava, 
ligava-os e irmanava-os mesmo nos contrastes, pois, até no violoncelo, as 
sensações experimentadas divergiam, estavam longe da mesma paixão silenciosa 
e profunda pelo instrumento. 

O abalo de Inácio com a chegada do filho também é profundo, a 
intensidade do amor cresceu, já havia a proposta de uma segunda composição 
com o nascimento do filho, mas, pelo comentário da esposa, uma outra música 
autoral sai da sua alma, o que entusiasmou Carlotinha pela vaidade satisfeita 
ainda sem interiorização, enquanto que a trajetória de Inácio estava completa: 
vida de arte, paz e ventura doméstica e, enfim, esperanças de paternidade. Por 
isso, as esperanças já começavam a surgir e toda a expectativa nessa chegada, 
o menino aprenderia violoncelo e menina tocaria harpa, músicos capazes de 
traduzir as impressões mais sublimes do espírito.

A criança deu uma nova roupagem ao lar doméstico, extrema felicidade 
do artista, mais força para o trabalho e inspirações apuradas. Inácio queria ser 
compreendido pela sociedade e sabia que isso não iria acontecer, mas, ainda 
assim, toca para si próprio, sendo cada nota um eco das harmonias santas e 
elevadas que a paternidade acordara nele. Ferreira (2022) defende que, nesse 
caso, a arte e o sujeito fundem-se em um só elemento trágico, pois o labor com 
o violoncelo torna-se um elo idealizado, em que afasta Inácio do meio externo, 
voltando para si e penetrando as altas sensações proporcionadas no sublime, uma 



Mailso Atankevcz da Luz | Maxmillian Gomes Schreiner | Sandra Mara da Silva Marques Mendes 
(Organizadores)

106

relação transcendental, em que o público seria incapaz de valorizar e absorver 
tamanha prepotência artística, tão único que não pode ser compreendido por 
ninguém.

O narrador aponta que só valeu a pena escrever a vida de Inácio Ramos e 
Carlota com o incidente da chegada dos bacharéis em direito, os dois transeuntes, 
atraídos pelos sons do violoncelo, que ouviram do lado de fora cerca de metade 
da composição, a qual um deles rompeu em aplausos ruidosos, entusiasmado 
com a composição e a execução, enquanto o outro conotava uma figura mais 
tranquila, cumprimentos de louvor com aplausos menos entusiásticos, explicados 
pela frieza na vulgaridade de expressão do rosto. 

Há, então, o que Meneses (1995) postula como a leitura do humano a 
partir de um solo comum de atuação da Psicanálise e da Literatura, o animal 
social do sujeito, que leva em conta as instâncias do indivíduo, do seu grupo e dos 
mecanismos de criação cultural, as quais tomam espaço na obra com a chegada 
de dois amigos do casal: Amaral, entusiasta, todo arte e literatura, tinha a alma 
cheia de música alemã e poesia romântica, um exemplar da falange acadêmica 
fervorosa e animada de todas as paixões, sonhos, delírios e efusões da geração 
moderna; e Barbosa, espírito medíocre, que forçava o avesso a todas essas coisas, 
não menos que ao direito que forcejava por meter na cabeça -, ambos estudantes 
de direito que estavam em férias.

Amaral era o artista de coração, queria voltar à casa de Inácio Ramos 
mais vezes e gastava o tempo a ouvir o falar das cordas do instrumento. Quando 
Inácio descobre que Barbosa toca machete e que também é músico, há a primeira 
comparação, mesmo sendo um outro gênero, primeiro hesitado de ser demonstrado, 
até que toda a perícia de Barbosa foi executada com o afinar do machete, mas há 
a caracterização do toque de Barbosa como dos nervos, não com a alma, e que foi 
um sucesso, com músicas repetidas vezes, em que toda a sociedade do bairro de 
Inácio dentro de pouco tempo já o conhecia e queria ouvi-lo.

May (2010), ao retomar o ato de linguagem, menciona que o sujeito 
e o sentido, para a psicanálise, não são prévios e se estabelecem no trabalho 
discursivo do sujeito falante e desejante, assim como a linguagem que importa 
está nos confins da linguística e é condição do inconsciente sob uma perspectiva 
lacaniana. Nesse contexto, a primeira menção de Carlotinha com Barbosa 
é feita, pois ela viu infinita graça e vida na outra música, e não cessava de o 
elogiar em toda a parte. Como na região já havia residido um outro tocador de 
machete, muito honrado pelos moradores, todos reviveram páginas do passado 
ao cultivar a arte e Barbosa logo começou a tocar em reuniões da vizinhança, 
exponenciando o conflito com o protagonista, risos por parte de Barbosa com 
triunfo e satisfação porque o sucesso não podia ser mais completo.
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O triunfo do machete faz Inácio Ramos até questionar ter aprendido 
violoncelo, um ciúme e rivalidade por causa do efeito diferente que os dois 
instrumentos tinham produzido, uma vez que ele tinha medo de não agradar ao 
público, dizendo que o toque do violoncelo era íntimo como uma arte doméstica, 
e passou, assim, a sempre estar preocupado, melancólico e triste, respondendo 
com evasivas e combatendo com objeções a realização de concertos que Amaral 
o incentivava a realizar, pois ambos não gostaram do sucesso do machete. 

Amaral e Barbosa passam a trocar correspondências com o casal, 
Carlotinha sempre incentivava que eles fiquem mais, até que Barbosa não voltou 
para São Paulo, ficou doente e, depois de dois dias, visitou Inácio, dizendo que 
que não iria voltar à Academia por enquanto, devido a algumas recomendações 
que o obrigaram a ficar algum tempo afastado. Enquanto que, para Carlotinha, 
há a alegria da notícia, para Inácio não há nenhuma expressão. Logo, segundo 
Rosenbaum (2012), o inconsciente consegue aflorar e buscar figurações 
expressivas, na relação de sistemas de significação e de regulação, que partem 
da dinâmica de revelar e de ocultar as faces do desejo, tanto na palavra poética – 
a arte - quanto da palavra numa análise psicanalítica – a clínica.

Por consequência, Inácio não quis prosseguir nos serões musicais sem a 
presença de Amaral e a melancolia de Inácio tornou-se cada vez mais profunda, 
a mudança manifestava-se até no trajar, com o desleixo, além dos grandes 
silêncios e comentários de que o violoncelo haveria de levá-lo ao hospício. Nas 
férias seguintes, Amaral foi visitar o seu amigo Inácio, correu para o interior da 
casa, na sala do concerto, viu Inácio com o violoncelo nas mãos preparando-
se para tocar e com uma criança de alguns meses que olhava quieta para o 
instrumento, há a ministração como nunca de uma elegia plangente, que o 
estudante ouviu com lágrimas, um forte abalo, sua alma chorava com os olhos 
secos. E, na comparação de que o machete seria melhor, agora, deveria ser o 
instrumento do filho, corre a abraçá-lo solitário e cabisbaixo, e exclama para 
Amaral que Carlota foi embora com o machete, que é menos grave e superior. 
Depois, enlouqueceu. Meneses (1995) confirma, portanto, como é nos atos 
falhos que aflora o inconsciente de uma pessoa, é nas fraturas e impasses de 
consciência de um texto que se capta sua ideologia – e a de sua classe social.

Estilo machadiano e a leitura psicanalítica no conto 

O conto “O Machete” foi publicado na revista “Jornal das Famílias” e é 
considerado pertencente à primeira fase de Machado de Assis, o qual escreve 
sobre a figura do artista à época, um músico e compositor que não consegue 
produzir da forma que deseja, nem ter o sucesso e o reconhecimento que almeja 
e, por isso, reflete tamanho fracasso no sentimento de inconformismo com a 
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sua arte e o seu trabalho (Ferreira, 2022). Logo, há a representação de Inácio 
que tem a angústia de sua trajetória pela tristeza com a falta de sucesso e de 
reconhecimento almejados e que inicialmente era feliz, mas perdeu-se no gosto 
de mostrar para as outras pessoas as suas composições e na ambição artística 
pela música. 

A leitura psicanalítica do romance, então, não necessariamente precisa 
ser vista como alternativa a uma interpretação social, mas, sim, com as 
possibilidades de intersecções entre as áreas da Psicanálise e da Literatura que 
são expostas desde o momento em que Inácio Ramos, depois dos dez anos de 
idade, numa fase de encontro consigo e enfrentamento de complexos internos 
para a construção de um período adolescente, decide-se à vocação musical.

Esse é um ponto fulcral, pois o Complexo de Édipo pode ser mencionado, 
a partir do momento em que, para Freud, é o período do início da consciência, da 
moral, das formas de autoridade social e do direito, com uma enorme relevância 
pelo impacto na estrutura das relações, como produção e constituição de sujeitos 
(Eagleton, 2006). Toda a relação paterna exposta desde o início do conto aqui 
também se insere, a qual retrata a aprendizagem de Inácio que veio do pai, também 
músico, “um pobre artista cujo único mérito estava na voz de tenor e na arte com 
que executava a música sacra” e a dependência interna aqui inserida. 

Além disso, Ramos é retratado como um jovem rabequista profissional, 
que se atira com todas as forças da sua alma à a arte do seu coração para 
corresponder às sensações de sua alma, escolhe fazer arte não por satisfação, 
prazer,  mas sempre sonhava com coisa melhor, com a concretização não de 
relações inconscientes dos impulsos, mas de certos compromissos e predileções 
conscientes que formavam o seu intelecto e se situam no ponto de união entre a 
psicanálise, a literatura e a ideologia (Eagleton, 2006).

Dessa maneira, a dedicação e a obsessão pelos caminhos musicais podem 
ser aplicados a um reflexo do pai que, conscientemente ou não, Inácio enfrentava 
por seguir os passos à semelhança da sua figura paterna, que o ensinara a tocar 
instrumentos e também tinha uma carreira nesse aspecto artístico. Conforme 
Sales (2009, p. 541), isso ocorre porque “a inevitabilidade da relação inter-
subjetiva se sobrepõe às condições orgânicas transformando-as em via de 
invocação do próprio ser do Outro e colocando o desejo antes e depois de si 
mesma mediante seu caráter linguageiro”.

Inácio, então, possui os seus gostos e preferências totalmente influenciados 
por seus valores, concepções e escolhas, como a história da música e dos grandes 
mestres, sempre de enorme predileção para a formação do seu caráter. Ferreira 
(2022) destaca o quanto as relações sociais são fundamentadas quase como se 
não houvesse em sua vida corriqueira uma separação entre o músico e marido ou 
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filho: “tocava quando muito para sua boa mãe [...] sós os dois, com o instrumento 
e o céu de permeio”, “não via a mulher, nem o lugar, nem o instrumento sequer: 
via a imagem da mãe e embebia-se em um mundo de harmonias celestiais”, 
“Inácio precisava daquela expressão de vida exterior (Carlotinha) para entregar-
se de todo às especulações do seu espírito” (Assis, 1994, s.p.on line). Ferreira 
(2022) caracteriza que Inácio tocava “para si” o violoncelo, o instrumento 
que lhe confere as mais altas sensações de espírito, já que o público externo 
“pouco o compreendia”. Do mesmo modo, segundo ele, com a persistência 
pela manutenção do isolamento, vivia com Carlotinha alheios da “sociedade 
que os cercava e pouco os entendia” e aí se vê o quanto Ramos concebe suas 
relações sociais e até mesmo as amorosas, as quais não são fundamentadas pelo 
teor artístico de seu labor, quase como se não houvesse uma separação entre 
músico e marido ou filho: “tocava quando muito para sua boa mãe [...] sós os 
dois, com o instrumento e o céu de permeio”, “não via a mulher, nem o lugar, 
nem o instrumento sequer: via a imagem da mãe e embebia-se em um mundo 
de harmonias celestiais”, “Inácio precisava daquela expressão de vida exterior 
(Carlotinha) para entregar-se de todo às especulações do seu espírito”. (Assis, 
1994, s.p.on line). 

Numa perspectiva lacaniana, Eagleton (2006) expõe que o ego é o processo 
narcisista pelo qual se fomenta um senso fictício da unidade do eu, encontrando 
alguma coisa no mundo com a qual pode identificar-se. Todas as relações que 
são construídas com o instrumento e o que Inácio desejaria evocar aqui podem 
ser inseridas, a partir, por exemplo, da consideração do violoncelo como sublime 
e com contatos iniciados desde a tenra juventude. 

A criação de Machado também se relaciona a uma leitura psicanalítica 
pelo que é exposto do vazio familiar sentido por Inácio, que, ao perder o pai, 
mora solitário com a mãe, e, depois, órfão, busca o preenchimento com o 
casamento com Carlota; ao ser abandonado por ela, sofre enlouquecido. É de 
Lacan, então, o entendimento do desejo como um processo interminável de um 
significante para outro, do desejo que nasce de uma falta e luta continuamente 
para suprir, enquanto que a linguagem humana com ela trabalha (Sales, 2009). 

Para Avelar (2011), a representação de Inácio tem o caráter simbólico de 
tensão cultural brasileira que se registra entre os leques da figura envolvida com 
a criação da música, isto é, a personagem estaria dividida entre o instrumento 
profissional, a rabeca, e o instrumento artístico, o violoncelo. Já, de acordo 
com França (2012), há em “O Machete”, o hiato simbólico entre o violoncelo 
e a rabeca que representa a tensão e o contraste entre a aceitação pública e a 
satisfação íntima, entre o interno e o externo, uma dicotomia entre a suposta 
oposição que os instrumentos representam na vida de Inácio, elaborada por ele 
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próprio quando diz que “tocava a rabeca para os outros, o violoncelo para si, 
quando muito para sua velha mãe”.

Além disso, França (2012) relaciona ao dilema artístico de ser indiferente ao 
desejo do público (com postura de submissão) ou trilhar o caminho pela satisfação 
íntima (vivendo um desejo honesto e verdadeiro). Inácio tocava o violoncelo, 
então, com a alma e para si próprio e não tinha intenção em fazer do violoncelo um 
instrumento popular, o prazer seria uma satisfação íntima, a sua identidade não 
somente estava condicionada ao valor, aceitação e reconhecimento do violoncelo 
por parte do público, como menciona França (2012). 

Há algumas descrições literárias de Inácio em que, com perspectivas 
althusserianas, é possível compreender como o seu indivíduo percebe a si mesmo 
como totalmente dispensável, que deveria ter aprendido um outro instrumento 
ou até o reconhecimento de que aquelas funções desempenhadas poderiam ser 
executadas por outra pessoa. De fato, não se percebia como alguém que teria 
uma função na estrutura social, mas que teria uma relação com a sociedade e 
o mundo que proporciona um senso de significação e um valor suficiente para 
permitirem que as suas ações tenham um propósito, conforme exposto por 
Eagleton (2006).

Em consonância, França (2012) nota que Inácio Ramos esteve por toda 
a vida absolutamente preso e compromissado aos seus desejos mais íntimos e 
verdadeiros, à sua alma interior. Por isso, a ilusão a partir da impossibilidade 
de felicidade fundamentada unicamente na satisfação íntima que negligencia 
sua perspectiva exterior em prol da alma interior. Enquanto músico, então, não 
encontra o reconhecimento público e não há equilíbrio entre a auto-satisfação, o 
desejo íntimo e verdadeiro e a expectativa da atenção pública.

Considerações finais

Diante da perspectiva exposta acerca da construção psicanalítica no 
personagem Inácio Ramos da obra “O Machete”, percebe-se como Machado de 
Assis foi amplamente rico na composição das menções psicológicas e situações 
de vida que tanto influenciaram as ações do protagonista, ao desencadear das 
consequências em sua trajetória. A Crítica Psicanalítica, então, foi fundamental 
para destacar a relação e presença durante a narrativa na exposição de 
sentimentos, frustrações, fracassos, dores e sofrimentos relacionados às lacunas 
internas e constante busca de preenchimento do ser humano nos desejos e nas 
pessoas (Rosenbaum, 2012; Sales, 2009).

“O Machete”, portanto, é um exemplo literário claro da possibilidade da 
aplicação das novas construções e reflexões sobre o sujeito, ampliadas no sentido 
narrativo da realidade psicológica em que cada personagem se insere, ao retratar, 
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nesse caso, as experiências de Inácio e o elo de dependência e satisfação com 
o seu instrumento musical, o violoncelo. Além disso, a presença da Psicanálise 
também se torna evidente na Arte da palavra atribuída à Ciência do inconsciente 
com o caráter simbólico exposto na narrativa e do efeito discursivo do outro 
na valoração das coisas e na formação e manutenção de identidade psicológica 
(Avelar, 2011; Ferreira, 2022; May, 2010). 

O estilo machadiano concretiza-se, desse modo, à forma de retratar o 
sujeito apresentando aspectos psicológicos à época sob aspectos psicanalíticos 
tanto na presença das multiplicações de sentido quanto à aplicação da leitura 
psicológica ao observar que existe a riqueza e complexidade dos temas 
evidenciados, além da presença e a problematização da condição de relatividade 
decorrente do efeito discursivo (França, 2012; Meneses, 1995; Nunes, 2008).
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AS VIDAS SECAS EM VIDAS SECAS

Luiz Eduardo Reis Santana1

Fabiana Alves do Nascimento2

Considerações iniciais 

Diante da segunda conjuntura do movimento modernista, emerge a obra-
prima do regionalista brasileiro Graciliano Ramos, isto é, Vidas Secas, lançada 
originalmente em 1938, na qual o enredo se constitui a partir da apresentação 
do êxodo da família sertaneja de retirantes cuja finalidade sociológica é de 
encontrar melhores e favoráveis condições de vida. Assim, torna-se perceptível 
que o autor, ao se dedicar à condição humana como prática discursiva, com 
ênfase na construção das personagens, utiliza técnicas marcadas pelo recurso de 
desumanização a fim de evidenciar o efeito das situações degradantes enfrentadas 
pelos indivíduos também retratados de maneira árida, seca e inferiorizada. 

Para a análise da maneira pela qual o escritor descaracteriza a figura 
humana, vale-se do conhecimento de três aspectos básicos seguidamente 
explicitados: a) do que se compila enquanto concepção de ser humano; b) de 
que forma há a marginalização da pessoa em Vidas Secas à condição de animal; 
e c) como as partes do texto evidenciam a desumanização do homem também 
perpetuada nas conjunturas sociais hodiernas. 

Pelo fato de influenciar na relação do mundo contemporâneo, em 
particular, por afetar negativamente os menos favorecidos, justifica-se a 
argumentação dessa perspectiva, com o objetivo de analisar o impacto presente 
tanto na obra, enquanto característica narrativa, quanto na sociedade, face 
à discriminação. Com essa perspectiva, as perguntas norteadoras são: Por 
qual maneira Graciliano Ramos traz traços animalescos na construção das 
personagens na obra Vidas Secas? De que modo também tal situação é refletida 
sociologicamente? 

Na literatura, a pouca relevância às caixas de diálogo, característica do 
silenciamento, conota a dignidade e a valorização humanas também com vozes 
e forças reprimidas, bem como os papéis dessas vítimas sociais são amostras das 
infelizes opressões, descuidados e marginalizações.

1	 Graduado em Letras UFS, E-mail: luiizeduardoreis7@gmail.com.

2	 Doutoranda em Letras UFS. E-mail: bianascimento03@gmail.com. 
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Sob a ótica literária

Neste artigo, discutir-se-á a maneira pela qual são reduzidas à condição de 
animais as personagens do livro Vidas Secas, obra-prima do alagoano Graciliano 
Ramos. Como aporte norteador para a fixação do conceito explorado, Hannah 
Arendt (2007) defende que “os homens constantemente criam suas próprias 
condições, produzidas por eles mesmos, que, a despeito de sua origem humana e 
de sua variabilidade, possuem o mesmo poder condicionante das coisas naturais”.

Em tal fato refletido na literatura regionalista brasileira, Reis (2012) 
menciona que as situações de homem e de bicho ajustam a comunicabilidade, 
por exemplo, a partir de palmas e aboios, técnicas de vaqueiros, o que não é uma 
articulação plena, no entanto, serve de ferramenta linguística, a qual demonstra, 
na obra, a limitação cultural sertaneja calcada pelo valor capitalista, isto é, do 
trabalho submisso. 

O contexto de marginalização, até diante da palavra “bruto“, por exemplo, 
reúne o conceito de homem-bicho, já que a relevância social é estreitamente 
interligada aos intuitos dos grandes proprietários, os quais recebem a verdadeira 
educação, enquanto os subservientes, caso a tivessem, libertar-se-iam, uma vez 
que, segundo o autor, as imagens animalescas atreladas às personagens resultam 
na retirada da condição humana e se fundamentam os repetidos atos de injustiça 
contra os indivíduos julgados indesejáveis. Reis (2012) alega que o próprio título 
da obra, expresso em plural, atribui a realidade intrínseca e semiótica de

vidas, no entanto secas; secas, no entanto vidas. Os três mundos, mineral, 
vegetal e animal, compõem um conjunto único, solidário ecúmeno, casa 
(oikós) que é de todos. De todos os ‘viventes’, outra palavra reveladora: 
a forma participial, verbal ou deverbal do substantivo, veicula um 
componente dinâmico: viver é, antes de tudo, atividade, trabalho (Reis, 
2012, p. 196).

Além disso, o aporte teórico da animalização dos sujeitos em Vidas Secas 
também se dá pelos silêncios presentes, objeto de estudo para a revista Bravo!, já 
que a obra é destacada no âmbito do regionalismo brasileiro pela objetividade e 
pelo teor escrito rigoroso contrário ao sentimentalismo e, conforme a maneira 
que Graciliano emprega, a força imagética firmou-se com o não-verbal. Optou-
se, então, a síntese ao expositivo, o psicológico ao social a partir da técnica do 
realismo psicológico machadiano. Por conseguinte, ainda na reportagem sobre 
o livro, afirma-se que o enredo é constituído de silêncio, lacunas e vazio, que 
expõem a opressão sofrida, em que até “Baleia” apresenta mais expressões e 
traços humanos que os próprios donos. 

Como conceituação de silêncio, a pesquisadora Orlandi aponta a dimensão 
de incompletude linguística, a qual é associada ao não-dizer com a materialidade 
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simbólica no processo de significação também exercido pelo silêncio (Orlandi, 
2007). Desse modo, o efeito de sentido utilizado pela estilística graciliana dá-se 
pelas seguintes expressões:

utilizava nas relações com as pessoas a mesma língua com que se dirigia 
aos brutos - exclamações, onomatopeias. Na verdade, falava pouco. 
Admirava as palavras compridas e difíceis de gente da cidade, tentava 
reproduzir algumas, em vão, mas sabia que elas eram inúteis e talvez 
perigosas (Ramos, 2013,  p. 16).

Divulgada pela revista Bula, a transposição da obra literária para 
os elementos cinematográficos conferiu a cadência do silêncio e dos raros 
diálogos, pela maneira lenta, repetitiva e esforçada das pessoas à época. Quando 
lançada na plataforma da Netflix, é nítida a pouca marcação de felicidade ou 
de surpresa, pois, pela análise editorial, o falar é mecânico como o sobreviver, 
as personagens, logo, mencionam o que é essencial, são mais introspectivos e 
a realidade profunda do emocional supera a necessidade das palavras, como 
isolamento do mundo e silêncio que preenche o filme com a escolha estilística 
de profundidade emocional maior que as palavras. 

Desse modo, Florêncio; dos Santos; Alves (2021, p. 338) sintetizam o fato 
de que 

A linguagem, compreendida como elemento responsável pela nossa 
inserção ao convívio social, não faz parte do cotidiano da família. Essa 
ausência reflete nas relações comunicativas, assim como nas suas ações, 
onde a comunicação se firma no mesmo nível dos bichos, num processo 
contínuo de desumanização.

Diante da inversão de caracterizações ao retratar a convivência animalesca 
durante a descrição da morte de “Baleia”, por exemplo, três camadas linguísticas 
são fundamentais, tais como a objetiva, a dos acontecimentos refletidos na tortura 
e a do reflexo interno. Enquanto que Botoso (2014) define o papel das vítimas em 
Vidas Secas, as quais são oprimidas, e dos opressores, altas classes da sociedade, 
que solidificam a disputa como estrutura circular da narrativa do romance, já que 
o embate é vencido pelos mais resistentes, derrotados pelos marginalizados.

É diante dessa perspectiva que Liebig (2018) aponta a influência do 
desenvolvimento de zoomorfização das personagens, no enredo, com os 
silenciamentos, na ausência da linguagem verbal, a qual define a relação do homem 
em oposição ao animal, porém, na intenção narrativa, protesta-se na incapacidade 
de elocução das personagens. Para tanto, Guerreiro (2008) argumenta que

a incomunicabilidade e a ausência de conhecimento para decodificar e 
compreender os signos da língua fazem com que a família esteja alheia 
ao mundo que a cerca, tornando-os ainda mais ‘secos’, (...) incapazes de 
compreender, refletir e pensar o mundo, si mesmos e as pessoas
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Em Vidas Secas

Para a construção da narrativa, a técnica literária da animalização dos 
seres humanos em Vidas Secas transmite a análise social de juízo de valor aos 
menos favorecidos, ao caracterizá-los a partir da crueldade da seca, do castigo do 
sertão e da aridez tanto no ambiente quanto no efeito sobre as pessoas inseridas 
em tal realidade. 

Diante da família de retirantes descrita na obra, é assim que o recurso 
estilístico age a fim de sugerir a marginalização da pessoa humana à condição 
de animal, como em

Sinha Vitória estirou o beiço, indicando vagamente uma direção e afirmou 
com sons guturais que estavam perto. (...) aprovou esse arranjo, lançou de 
novo a interjeição gutural, designou os juazeiros invisíveis. E a viagem 
prosseguiu, mais lenta, mais arrastada, num silêncio grande. A família 
falava pouco. E depois daquele desastre viviam todos calados, raramente 
soltavam palavras curtas (Ramos, 2013, p. 8-9, grifo nosso).

Comprovam tal premissa os atos relatados em “estirou o beiço”, no 
advérbio “vagamente”, nos atos de “sons guturais”, de “interjeição gutural” e 
de “silêncio grande” na constatação da família que “falava pouco”, “raramente” 
por motivo de as palavras serem apresentadas enquanto difíceis, desnecessárias 
e desestimuladas, não serviriam, logo, para o bom usufruto e a sadia 
convivência daquele lar, optam involuntariamente pelos gestos, onomatopeias 
e apontamentos.

Na fuga da miséria, com o atravessar do sertão, nota-se a marcação das 
atitudes das personagens, os diálogos e os momentos narrados nos quais se 
confere a redução para a conjuntura animalizada:

E, pensando bem, ele não era homem: era apenas um cabra ocupado em 
guardar coisas dos outros. (...) 
- Você é um bicho, Fabiano.
Isto para ele era motivo de orgulho. Sim, senhor, um bicho, capaz de 
vencer dificuldades. (Ramos, 2013, p. 15, grifo nosso).

Fabiano é, nesse excerto, colocado enquanto um ser que “não era homem” 
e, em pouco espaço, atribui-se repetidamente o sentido de que “é um bicho”, 
“um bicho” cujo aspecto é conotado enquanto benéfico, para a protagonista. 
Isso idem é posto conforme:

Aparecera como um bicho, entocara-se como um bicho, mas criara raízes, 
estava plantado. (...) Parecia um macaco. (...) Vivia longe dos homens, só 
se dava bem com animais. (Ramos, 2013, p.16, grifo nosso).

Com citação de caso semelhante, ainda é mais exposta a convivência de 
Fabiano que “só se dava bem com os animais”, ante a dificuldade que, para ele, 
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a vida com outras pessoas traria, o que resta é partir para a realidade animalesca 
e nela se inserir, assim como perceptível em:

Estava escondido no mato como tatu. Duro, lerdo como tatu. Mas um dia 
sairia da toca, andaria com a cabeça levantada, seria homem. 
- Um homem, Fabiano.
Coçou o queixo cabeludo, parou, reacendeu o cigarro. Não, provavelmente 
não seria homem: seria aquilo mesmo a vida inteira, cabra, governado 
pelos brancos, quase uma rês na fazenda alheia. (Ramos, 2013, p. 19, grifo 
nosso).

É a exemplo da figura zoológica do tatu que Fabiano é apresentado, sob 
as esperanças que regiam a dura vida enfrentada, com a consequência de que 
“não seria homem”, estaria sempre subjugado, dependente e limitado. A própria 
cachorra do grupo, que diversas vezes guiava, ia à frente, conduzia e conseguia 
suprimentos, é especificamente apresentada enquanto mais humanizada que os 
próprios seres racionais:

E Fabiano se aperreava por causa dela, dos filhos e da cachorra Baleia, 
que era como uma pessoa da família, sabida como gente. (Ramos, 2013, 
p. 26, grifo nosso).

Colocada enquanto membro importante daquele contexto de pessoas, 
sobressai o apego até a vivência com os animais, Fabiano que 

Vivia tão agarrado aos bichos… Nunca vira uma escola. Por isso não 
conseguia defender-se, botar as coisas nos seus lugares. (...) Ele, Fabiano, 
era aquilo mesmo, um bruto. (...)  (Ramos, 2013, p. 27, grifo nosso).

Na beira do rio haviam comido o papagaio, que não sabia falar. 
Necessidade. Fabiano também não sabia falar. Às vezes largava nomes 
atravessados por embromação. Via perfeitamente que tudo era besteira. 
Não podia arrumar o que tinha no interior. Se pudesse… (Ramos, 2013, 
p. 28, grifo nosso).

Tanto o homem quanto a ave são colocados a par para a representação 
da dificuldade de manter relações de lógica conversacional, a limitação da 
expressão dialógica, pela qual Fabiano “não podia arrumar o que tinha no 
interior”, classifica-o por “bruto”, matuto, grosseiro, afastado da manutenção 
do poder que a utilização da língua vernácula pode contribuir a estabelecer. 

Perpetua-se, na sociedade, em relação ao mundo contemporâneo, 
a maneira pela qual o fato da marginalização se concretiza em situações 
semelhantes ao livro. Em diferentes dimensões, os impactos mostram-se nos 
efeitos negativos das desigualdades atuais, do analfabetismo, dos extremos casos 
de pobreza, sem moradia e sem tratamento digno. 

Na obra, os próprios filhos de Fabiano e Sinhá Vitória não apresentam 
nomes, são colocados apenas enquanto “filho mais novo” e “filho mais velho”. 
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Possuem capítulos com tais títulos, têm a presença nas situações do enredo, 
porém é corrompida a dignidade enquanto cidadão, assim como, segundo o 
UNICEF, aproximadamente 230 milhões de crianças com menos de 5 anos não 
foram registradas no momento do nascimento em todo o mundo. Isso significa 
que cerca de 1 em cada 4 crianças não têm um registro oficial de nascimento. 

Em território brasileiro, milhares de indivíduos enfrentam a problemática 
da falta de registro civil, principalmente, dos integrantes das comunidades 
originárias e povos tradicionais. Tal realidade desencadeia a proteção social e 
cidadania destes, danificadas pela frágil infraestrutura governamental, como 
o impacto social das barreiras para acessar a educação, planos de saúde, 
assistencialismos básicos, trabalhos formais, propriedades, situações vistas em 
Vidas Secas.

Essa dificuldade ultrapassa os limites literários, já que a família de 
retirantes pode ser comparada a tantas pessoas que possuem os direitos 
constitucionalissimamente protegidos, porém em defasagem de aplicação 
efetiva. A falta de inclusão na legislação, o desrespeito às ricas manifestações 
culturais, a invasão técnico-científica nos territórios particulares e ancestrais 
ferem aspectos da sadia troca de experiências, o que resulta na desarmonia. 

Representados pelos protagonistas do enredo, idem os que moram em 
regiões de baixa renda e em países em desenvolvimento, diuturnamente resistem 
às desigualdades socioeconômicas. Sinhá Vitória, enquanto caso análogo, ver-
se-ia digna a partir do momento que conseguisse uma cama de amarração de 
couro, objeto símbolo de bem-estar, de conforto, de superação, vislumbrada em

Sinha Vitória desejava possuir uma cama igual à de seu Tomás da bolandeira. 
Doidice. Não dizia nada para não contrariá-la, mas sabia que era doidice. 
Cambembes podiam ter luxo? E estavam ali de passagem. Qualquer dia o 
patrão os botaria fora, e eles ganhariam o mundo, sem rumo, nem teriam 
meio de conduzir os cacarecos. Viviam de trouxa arrumada, dormiriam 
bem debaixo de um pau (Ramos, 2013, p. 19, grifo nosso).

Típica da dura realidade do sertão nordestino, é a situação da busca da 
qualidade de vida, diante das condições precárias em que vivem, muitos atingidos 
pela pobreza extrema, em meio à seca, na aspiração de um lugar consolador, de 
ascensão social e de mais estabilidade. Por isso que, na falta de recursos aliada 
às adversidades cotidianas, há o interesse de menos sofrimentos e menos aridez 
proporcionada no caráter de frustração e opressão vivenciado pelas personagens. 

Além disso, apenas o fato de serem sertanejos acarreta uma série de 
estereótipos camufladores dos atuais preconceitos, desafios estes persistentes, 
quer nas instâncias concernentes às vertentes de diversidade cultural, étnica e 
racial, quer nas questões monetárias de distribuição de renda, de desigualdade 
socioeconômica e de manutenção do poder. 
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É importante frisar, então, que, fora do cenário literário, notam-se os 
atuais problemas da descaracterização humana. Aquilo que é presente na obra 
enquanto recurso usado pelo autor para evidenciar a segregação, no corpo social 
é visualizado a partir da invisibilidade do indivíduo, dos impactos gerados pela 
falta de políticas públicas, a persistente falta de efetivação de direitos, assistências 
deficitárias e a manutenção de uma sociedade historicamente excludente.

Considerações finais 

Diante do que foi apresentado, afirma-se que as personagens da obra 
Vidas Secas são animalizadas em virtude das técnicas estilísticas utilizadas por 
Graciliano Ramos para demonstrar a marginalização presente na sociedade às 
pessoas menos desfavorecidas, tais quais as representadas na obra literária a 
exemplo de Fabiano, Sinhá Vitória, o menino mais velho e o menino mais novo, 
os dois não nomeados oficialmente. As vidas secas relatadas na obra, portanto, 
são reflexos de um estilo também seco que transmite a aridez do ambiente e os 
efeitos na mente, nas ações e nas considerações das personagens. 

De fato, ao explorar os efeitos na realidade atual da crítica induzida 
pela literatura regionalista em estudo, a desumanização do cidadão também é 
evidente nos acontecimentos de distinção social.
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ENTRE RAÍZES E BROTO: 
A MORTE EM QUANDO AS ÁRVORES MORREM

Mariza Morozini1

Níncia Cecília Ribas Borges Teixeira2

Introdução

Deve haver um lugar para as árvores no infinito.
Tatiana Lazzarotto

A pesquisa analisa a obra de Tatiana Lazzarotto, Quando as árvores 
morrem buscando interpretar as metáforas acerca do luto na narrativa. A teoria 
selecionada recairá sobre os Estudos Culturais, considerando a cultura em 
sentido amplo, antropológico, ultrapassando a reflexão centrada sobre o vínculo 
cultura-nação e abrangendo uma abordagem da cultura dos grupos sociais.

Será adotada uma abordagem qualitativa para analisar de forma 
aprofundada o uso da metáfora. Além disso, será realizada uma revisão 
bibliográfica, explorando trabalhos acadêmicos e literatura especializada em 
linguística e teoria da comunicação, para fundamentar teoricamente a análise 
crítica. A combinação dessas metodologias qualitativa e bibliográfica busca 
proporcionar uma compreensão abrangente e embasada dos aspectos linguísticos 
em estudo.

Nessa perspectiva, a questão norteadora desta pesquisa diz respeito à 
reflexão sobre como seria  a jornada do luto e como pode ser comparada ao 
ciclo de vida de uma árvore, desde suas raízes profundas até a renovação para 
amadurecer desde as suas folhas, e de que forma essa metáfora simbolicamente 
pode influenciar a compreensão e o processo de  conviver com a perda?

Em 1964, o Centre for Contemporary Cultural Studies (CCCS) é fundado 
na Universidade de Birmingham com um projeto claro de “utilizar os métodos e 
os instrumentos da crítica textual e literária, deslocando sua aplicação das obras 
clássicas e legítimas para os produtos da cultura de massa e para o universo 
das práticas culturais populares” (Mattelart  & Neveu, 2004, p. 56). A partir 

1	 Acadêmica. Bolsista PET/letras. Unicentro, Campus Santa Cruz.  E-mail: 
marizamorozini@gmail.com.

2	 Tutora. Professora doutora. Unicentro, Campus Santa Cruz.  E-mail: ninciaborgesteixeira@
yahoo.com.br.
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daí, amplia-se o estudo sobre os produtos culturais consumidos pelas classes 
operárias e estudos sobre a mídia. 

Os Estudos Culturais rompem com as velhas correntes de pensamento, 
a fim de refletir sobre temas antes marginalizados. Como aponta Hall (2009, 
p. 123), “tais mudanças de perspectiva refletem não só os resultados do próprio 
trabalho intelectual, mas também a maneira como os desenvolvimentos e as 
verdadeiras transformações históricas são apropriados no pensamento”.

A representação social é um conceito híbrido, não pertencendo somente 
a uma área do conhecimento, uma vez que sua origem se liga tanto à sociologia 
quanto à psicologia, dificultando, assim, sua conceituação. 

A autora Nincia Cecília Ribas Borges Teixeira, na obra “Escrita de mulheres e a 
(des)construção do cânone literário na pós-modernidade: Cenas paranaenses”, enfatiza que:

[…] esses intelectuais queriam construir múltiplas identidades femininas, 
não apenas nos discursos de senso comum, mas também nos discursos 
científicos e feministas”. Portanto, a representação da mulher na literatura 
é marcada pela busca por meio de seus personagens estabelecerem 
representações que questionam e contestam as posições ocupadas por 
homens e mulheres na sociedade (Teixeira, 2008, p. 33).

Em Quando as Árvores Morrem, a autora toma elementos da própria história 
– a perda do pai, em 2018 – para construir uma narrativa livre associando-se aos 
filtros da memória e do afeto. Na literatura produzida por Tatiana Lazzarotto, 
a morte não é figurante, ao contrário, ela é personagem central. Com o luto não 
seria diferente, tornando-se um dos principais protagonistas. 

O luto, inevitável diante da morte do pai, também desempenha um papel 
crucial na obra, consolidando-se como um dos principais protagonistas. A 
jornada do luto é meticulosamente explorada, estabelecendo paralelos intrigantes 
com o ciclo de vida de uma árvore, desde suas raízes profundas até o processo de 
renovação que culmina em seu amadurecimento, simbolizado pelas folhas.

Ao adotar essa metáfora, a autora propõe uma reflexão sobre a 
complexidade do luto, destacando como esse processo pode ser equiparado 
à trajetória vital de uma árvore. Essa abordagem simbólica visa influenciar a 
compreensão do leitor e, consequentemente, moldar o processo de convivência 
com a perda de um ente querido, no caso, o pai retratado na obra.

 A analogia entre a jornada do luto e o ciclo de vida da árvore proporciona 
uma perspectiva única, enriquecendo a compreensão do leitor sobre a natureza 
desse processo e suas nuances emocionais.

Assim, segundo  Leite (2022), a literatura se apropria das mudanças 
sociais e questiona se os lugares produtores de saber são recorrentes na 
contemporaneidade, assim como os conceitos operatórios responsáveis pela 
produção de paradigmas e de metodologias críticas.
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Para Kolodny apud Leite (2022),   o texto literário é apreendido, pode 
ser   reaprendido e reconstruído e, apesar das mudanças não serem fáceis e 
provocarem certa  ‘ameaça’ aos lugares estabelecidos, é preciso, cada vez mais, 
que estudiosos e estudiosas possam aprofundar seus estudos, ‘garimpando’ obras 
antigas ‘engavetadas’ nos ‘porões’ da história. 

Isso porque, afinal de contas, Kolodny questiona o cânone literário e, ao 
mesmo tempo, enxerga o “campo minado” das práticas interpretativas até então 
realizadas nas obras literárias, especialmente, aquelas  escritas por mulheres. 
Isso se estende para as escrituras de mulheres lésbicas, as quais são silenciadas 
perante o cânone literário.

O luto e a narrativa 

O luto é um processo lento e doloroso, que tem como características uma tristeza 
profunda, afastamento de toda e qualquer atividade que não esteja ligada a 

pensamentos sobre o objeto perdido, a perda de interesse no mundo externo e a 
incapacidade de substituição com a adoção de um novo objeto de amor. 

Sigmund Freud

A perda pela morte apresenta-se como uma experiência de difícil 
elaboração. O luto, como um processo relacionado à perda, manifesta-se de 
diferentes formas na vida do sujeito. 

Na obra Luto e Melancolia, Freud apresenta a noção de luto como “a 
reação à perda de um ente querido, à perda de alguma abstração que ocupa o 
lugar  de um ente querido, como o país, a liberdade ou o ideal de alguém, e 
assim por diante” (Freud apud Souza e Pontes, 2016, p. 69). Os estudos sobre a 
questão do luto avançaram desde o texto de Freud, mudando o foco anterior de 
desligamento e aumentando a ênfase na internalização do objeto perdido, a qual 
é, hoje, compreendida como essencial no processo de luto.

Para Vieira e Cintra (2016), o luto envolve um processo de criação e 
como todo processo criativo traz mecanismos de transformação metafórica 
desencadeados pelo trabalho do luto.   

Segundo as autoras, “Compreendemos que todo trabalho de luto envolve 
um processo de criação, assim como todo processo criativo traz dentro de si os 
mecanismos de transformação metafórica desencadeados pelo trabalho do luto” 
(Vieira; Cintra, 2016, p. 51). É um processo de transformação profunda. 

No luto, transformamos nossa dor e perda em novas formas de existência 
e compreensão. Na criatividade, utilizamos experiências emocionais e vivências 
(inclusive as de perda e luto) para criar algo novo e significativo. Ambos os 
processos envolvem uma metamorfose de emoções e significados, destacando 
uma conexão essencial entre a dor da perda e a expressão criativa.
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A autoras consideram que o luto bem-sucedido resulta de um processo 
de transformação do vivido, pelo qual a imediaticidade e a intensidade das 
experiências vividas são metaforizadas, isto é, transformadas em memórias, em 
formas poéticas, plásticas, musicais ou obras científicas, que podem levar ao 
surgimento de um novo sujeito psíquico, na medida em que passa a dar novos 
sentidos à experiência da perda (Vieira; Cintra, 2016, p. 51).

Tatiana Lazzarotto é escritora e jornalista, nasceu em São Lourenço do 
Oeste (SC), em 1985, e é radicada em São Paulo desde 2011. Integra o Clube 
da Escrita para Mulheres. Escreveu nas revistas literárias Gueto, Ruído Manifesto 
e Desvario. Formada em Jornalismo e em Letras Português pela Universidade 
Estadual do Centro-Oeste (Unicentro-PR), é mestra em Estudos Culturais pela 
Universidade de São Paulo (USP), estuda coletivos de mulheres escritoras. É 
uma das organizadoras do livro “Cartas de uma pandemia: Testemunhos de um ano 
de quarentena” (Claraboia, 2021). Em 2020, foi contemplada pelo Programa de 
Ação Cultural (ProAC), de obras de ficção, com o projeto que deu origem a este 
romance. “Quando as árvores morrem”, é o seu primeiro voo solo na literatura. 

O livro Quando as árvores morrem retrata perdas, luto e o recomeço. “É 
uma história sobre um pai, uma filha e uma árvore. Um deles está morto. Os 
dois terão de sobreviver. Esta obra foi escrita durante a pandemia de covid-19 no 
Brasil” (Lazzarotto, 2022, p. 158).

É narrado em primeira pessoa, apresenta a história de uma mulher que 
perde o pai e volta para cidade de Província – cidade fictícia – para o velório. A 
personagem que narra este desenrolar de uma notícia de morte perdeu o pai em 
2018, também de forma repentina. Segundo o eu lírico, houve o enfrentamento 
de um luto de um pai que era um artista e que ganhava a vida como Papai Noel. 

Na narrativa, a protagonista  retorna à cidade Província (fictício) para 
atender os desejos deixados por ele: recuperar a casa da família e garantir que a 
velha árvore do quintal, já condenada, não fosse derrubada. O ponto de partida 
são as memórias, desencadeadas pela casa vazia, pela sensação de abandono e 
pela grande árvore no quintal da casa. 

Para analisarmos o processo do luto na obra Quando as árvores morrem 
precisamos investigar as metáforas acerca da representação da morte a partir do 
signo árvore. 

É válido destacar a entrevista concedida por Lazzarotto à Marcela Güther, 
em que ela destaca a escolha da metáfora da árvore.

As árvores sempre me fascinaram, desde muito criança. Confesso 
que herdei esse fascínio do meu próprio pai, que passou a se interessar 
quando nos mudamos para uma casa que tinha uma grande árvore no 
quintal. Dividimos, durante a vida dele, alguns insights e curiosidades 
sobre a dinâmica das florestas. [...] Quando pensei em escrever um livro 
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sobre a morte, na hora me veio à cabeça essa frase e quis relacionar mais 
dessas curiosidades no livro. Por isso, escolhi uma árvore como uma das 
personagens e decidi traçar paralelos no livro: árvores e humanos têm 
dinâmicas parecidas? Árvores têm uma inteligência própria, como a que 
temos? Elas funcionam em rede, em comunidade, como uma família? 
A partir daí, fui coletando informações e costurei-as ao enredo do luto, 
transformando em reflexões da própria personagem (Lazzarotto apud 
Teixeira, 2023, p.4).

Vieira e Cintra (2016) asseveram que o luto pode ser elaborado:

[...] encontrando uma forma de expressão simbólica. A criação do mundo 
interno é também a recriação inconsciente de um mundo perdido. Mas que 
mundo perdido seria esse de que nos fala Proust? Um mundo de objetos 
tingidos com as cores das nossas projeções idealizadoras e que se perderam 
no tempo das nossas memórias mais arcaicas e de ideais que alimentavam 
um sentimento de completude e onipotência. (Vieira; Cintra, 2016, p. 61).

No que se refere à metáfora da árvore, de acordo com Chevalier, em seu 
Dicionário de Símbolos, edição 2005, o simbolismo da árvore

é o mais rico e difundido [...] símbolo da vida, em perpétua evolução e 
ascensão para o céu, em outra forma representa a morte e a regeneração 
[...], pelo fato de suas raízes mergulharem no solo e de seus galhos se 
elevarem para o céu, a árvore é universalmente considerada como símbolo 
das relações que se estabelecem entre o céu a terra (Chevalier, 2005, p. 84).

Nesse sentido, segundo Chevalier (2005, p. 84) “[...] tem o sentido de centro, 
e tanto é assim que a Árvore do mundo é um sinônimo do Eixo do Mundo”.  
Muitas vezes o centro pode representar um ponto focal simbólico ou sagrado em 
algumas culturas, frequentemente é vista como símbolo que conecta diferentes 
planos da existência, representando a ligação entre o céu, a terra e o submundo. 

Segundo Alves (2012), se a árvore perde a raiz, ela morre e é preciso 
plantar outra. A morte de uma pessoa querida desestabiliza, quem perde se sente 
destruído e sem condições de continuar a vida, como uma árvore arrancada com 
a raiz (Alves apud Teixeira 2023, p. 5).

À medida que a Psicanálise se desenvolveu, várias tentativas foram feitas 
para compreender as origens da sensibilidade e da criatividade artística. Quando 
Freud afirmou a existência de uma vida inconsciente de fantasia e de formações 
simbólicas e metáforas funcionando dentro do psiquismo, tornou possível uma 
interpretação psicológica das obras de arte e nos mostrou como a obra de um artista 
é produto da fantasia e tem suas raízes, tal como os brinquedos e sonhos infantis, na 
vida de fantasia inconsciente, conforme Segal apud Vieira; Cintra (2016). 

Na narrativa do luto, não conseguimos falar sobre o luto sem pensar na 
morte. O luto é um processo a ser trabalhado, transformando-a em memórias, é 
um processo de lidar com a perda, abrangendo emoções como tristeza, saudades 
e um conjunto de emoções uma a uma ou todos os sentimentos fluindo ao mesmo 
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tempo. Assim, as palavras morte e luto juntas simbolizam a complexidade 
emocional do medo e da perda, conscientemente nos alcança de uma maneira 
simbólica a condição humana. 

A morte, segundo o Dicionário de símbolos, “exprime a evolução importante, 
o luto, a transformação dos seres vivos e das coisas, a mudança, a fatalidade 
irreversível. A morte nos lembra que é preciso ir ainda mais longe e que ela é a 
própria condição para o progresso e para a vida” (Chevalier e Gheerbrant, 1995, 
p. 622).

Nesse sentido, a morte pode ser crucial para dar significado à vida, essa 
perspectiva é bastante filosófica e pessoal e nem todos concordariam com essa 
condição pois algumas culturas e filosofias podem encarar a morte de maneira 
bastante diferente.

Segundo a autora Tatiana Lazzarotto, em sua obra Quando as árvores 
morrem essa metáfora das raízes está presente em sua obra.

A passagem do é para o foi aconteceu de súbito na nossa família, uma 
folha verde e saudável que se desprendeu da árvore sem ação do vento, 
enquanto outras sãs permaneceram. Meu pai é um bom homem, sei que 
é, perder um pai é morrer planta, sem um pedaço debaixo da terra. mas 
de repente ouço vozes dizendo que ele foi. Arrancam meu pai da memória 
matam-no novamente pela linguagem e depositam-no em um lugar onde 
nós, sua família, não podemos acessá-lo [...]. Perder um pai é morrer 
planta, sem um pedaço debaixo da terra. Não falta luz do sol, água, adubo. 
Falta pai (Lazzarotto, 2022, p. 16-17). 

Um grito de socorro, pelo qual tentamos transmitir a ideia de que perder 
um pai ou um ente querido é algo doloroso e impactante em nossas vidas, e, 
assim como a vida, o crescimento é interrompido, com seus conhecimentos, 
ensinamentos, deixando de ser filha, para ser alguém enlutado.

A obra está dividida em partes, denominadas “Raiz”, “Tronco”, “Galhos” 
e “Broto”. Ao analisarmos cada parte metaforicamente podemos dizer que a 
“Raiz” de uma árvore é a base do ciclo, assim como na família o pai sempre 
é a base, ao perder o pai, sentimos a necessidade de cumprir o último desejo 
mesmo estando em luto, e nas memórias, a sensação de casa vazia, coração 
enfraquecido com os fatos acontecido.

O “Tronco” seria o que sustenta os galhos e as folhas, cabendo ao pai a 
sustentação, ou seja, o pilar da filha. Os “Galhos” sustentados pelo tronco, crescem 
em várias direções, assim como em uma família há vários caminhos trilhados. 
Cada um tem um caminho a seguir, sem esquecer a base da família. Os “Brotos” 
significam vida e crescimento, possibilitando novos (re)começos, continuam a 
florescer, são períodos de reestruturação e a metamorfose da família.

De forma representativa, compreendemos que as árvores morrem em pé, 
simbolizando força, resiliência diante da morte, um confronto entre a vida e 
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a morte comum, fim inevitável da vida, e podemos enfrentar esses momentos 
com coragem, persistência e firmeza, assim como a árvore mantém sua postura 
mesmo depois de morrer, a metáfora indica que podemos enfrentar os finais 
com dignidade, integridade.  

Nesse sentido, as raízes podem ser interpretadas como base sólida da 
família. Na perda de um pai, pode-se sentir como se as raízes que fortalecem a 
base da família tivessem sido cortadas, deixando as pessoas desorientadas, em 
um estado de perda, em uma fase do estado de luto. A família é a base do início, 
quando quebra um galho, sentimo-nos fragilizados. 

“Os galhos das árvores são maiores do que os mistérios do mundo” 
(Lazzarotto, 2022, p. 21), dessa forma poética, metaforicamente a autora se 
refere a uma situação que supera nossa compreensão, até mesmo os segredos 
ainda não solucionados, a questão do luto que ainda não compreendemos, o 
segredo da vida, o poder dos galhos, e o mistério do mundo: o luto. 

As árvores antigas podem carregar histórias e testemunhar o passado ao 
longo do tempo, quando uma árvore antiga morre, ou é apenas derrubada, ela 
deixa o seu legado para trás, uma memória permanece nas marcas deixadas 
pelo suas raízes onde essa árvore contribuiu para novas fontes de vida. “Se 
a gente vivesse no tempo das árvores, seria capaz de ver que elas também se 
movimentam, não estão paradas” (Lazzarotto, 2022, p.23).

“Juntos, éramos sua floresta” (Lazzarotto, 2022, p. 44), nessa analogia 
observa-se uma maneira poética de descrever e conectar com a família unida 
como floresta, juntos somos mais fortes. Há diversas metáforas na ideia de 
pessoas estarem interligadas, assim como as árvores, estão se apoiando umas nas 
outras. A família também tem esse objetivo para crescer e aprender a prosperar 
com a resistência necessária. 

Na parte III, “Galhos”, são feitas considerações sobre o corte da árvore 
no quintal da casa, alternando-se com passagens que precedem a morte do pai: 
cada galho cortado, caído no chão, representa o pai, passando mal e indo para 
emergência. 

O homem empoleirado começa podando alguns galhos da ponta. Depois 
do almoço, ele se sentiu mal, saiu para tomar um ar. O primeiro galho 
cai em baque surdo, assim que o som da serra se interrompe. Eu fui 
correndo até ele, sua mão estava no peito. O segundo galho despenca sobre 
o gramado. Entramos num carro em direção ao posto de saúde. A cada 
golpe dos galhos contra o chão, os funcionários comemoram. O médico 
disse que era urgente, entramos na ambulância. Até agora foram nove os 
galhos derrubados, eu contei. A sirene ainda ecoa na minha cabeça. Um 
dos homens que está no chão troca de lugar com o que está no alto. Ele 
estava agoniado, mas eu não achava que podia acontecer o pior. Começa a 
poda dos galhos mais grossos [...] (Lazzarotto, 2022, p. 143). 
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A dor da perda se amplifica ao associá-la à figura paterna, ampliando a 
sensação de vazio. Descobrir e confirmar a notícia através de uma mensagem 
ou ligação em meio ao caos da perda intensifica a tristeza e a sensação de 
desorientação. 

[...] Chegamos ao hospital em um instante. Esses demoram mais para serem 
amputados. O médico disse que faria uma cirurgia de emergência. A árvore 
não se parece mais com o que era, o chão está tomado por todos os seus 
braços mortos. ele estava lúcido, consciente. Os funcionários vão começar 
agora a serrar o tronco. Eu abri a ficha, me entregaram os pertences num 
saco transparente. A motosserra alcança com dificuldade o outro lado. Os 
enfermeiros o colocaram na maca. Os homens empurram o tronco, que se 
sustenta por um fio. Levaram seu pai correndo, não podiam desperdiçar 
um só segundo. A pancada se parece com um soco no chão. Ele sorriu 
como quem diz que logo nos veríamos. Os funcionários uniformizados me 
estendem o polegar, para avisar que terminou. Os dois médicos vieram para 
me contar. Nossa árvore não existe mais (Lazzarotto, 2022, p. 143).

Assim, o ciclo da vida parece ter raízes profundas, mas folhas frágeis, 
tornando o processo de luto ainda mais desafiador de enfrentar. O valor 
simbólico com a perda de algo e uma pessoa, tem um momento efetivo, onde é 
narrado a cena com detalhes que evocam a sensação de despedida e finalidade, 
desde o sorriso do personagem, até a postura dos funcionários e dos médicos, 
que indicaram que terminou. 

Considerações finais

A motosserra alcança com dificuldade o outro lado. Os enfermeiros o colocaram na 
maca. Os homens empurram o tronco, que se sustenta por um fio. Levaram seu pai 
correndo, não podiam desperdiçar um só segundo. A pancada se parece com um 
soco no chão. Ele sorriu como quem diz que logo nos veríamos. Os funcionários 
uniformizados me estendem o polegar, para avisar que terminou. Os dois médicos 
vieram para me contar. Nossa árvore não existe mais (Lazzarotto, 2022, p. 143).

O luto é um tema universal que permeia a literatura de todas as épocas e 
culturas. Ele é uma expressão da perda, da dor e do sofrimento que acompanham 
a morte de um ente querido. Na literatura, o luto é frequentemente retratado 
como uma jornada emocional complexa que pode levar a uma profunda 
introspecção e transformação pessoal. Na obra analisada, a dor do luto é real 
e profunda, ao comparar com uma árvore visualizamos que somos capazes de 
resistir e florescer em qualquer situação. 

Cada parte da árvore vai revelando memórias e a renovação após a perda. 
Nesse processo narrativo, abre-se um caminho para explorar não apenas como a 
sociedade lida com a perda, mas também como essas práticas refletem e moldam 
a compreensão cultural da vida, da morte e da memória. 
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A analogia da árvore como um símbolo de perda e renovação é 
profundamente evocativa. Cada árvore passa por profundas transformações, 
assim, como cada estação que a árvore tem ao longo da vida dela, ela leva 
consigo as memórias onde nutre a terra, e mostra que existem diferentes formas 
de estar. 

O luto pode ser visto como as árvores, pois, assim como ela passa pelas 
estações, e cada estação é única, nós, quando passamos pelo luto, estamos e 
vivemos experiências diferentes, passamos por cicatrizes ao longo do tempo, que 
contam a nossa história, carregamos aprendizados que nos fortalecem ao longo 
dos dias, meses e anos. 

O luto, portanto, é um processo que nos transforma profundamente. 
Ao aceitar e integrar nossas perdas, podemos encontrar um novo significado e 
propósito. Tal como uma árvore que atravessa as estações, nós também passamos 
por fases de dor e recuperação, cada uma contribuindo para a nossa evolução e 
força interior. 

Essa jornada é retratada na literatura e reflete uma compreensão cultural 
profunda da vida, da morte e da memória, mostrando que, mesmo na face da 
perda, há esperança e potencial para renovação.

Na obra Quando as Árvores Morrem há uma meditação poética sobre a 
fragilidade da vida e o luto, entre a humanidade e a natureza. Através de suas 
camadas culturais, simbólicas e metafóricas reitera-se a importância dos valores 
familiares.

Essa metáfora pode ajudar as pessoas enlutadas a navegar por suas 
emoções, encontrar sentido na perda e eventualmente descobrir uma forma de 
seguir em frente com um coração renovado. Assim, mostra que o luto é um 
processo contínuo de crescimento e renovação, oferecendo esperança e conforto 
ao longo da jornada.

A autora utiliza essas metáforas para explorar temas universais como 
o ciclo da vida e da morte, e, assim, o luto, a continuidade das gerações e o 
impacto das perdas pessoais e coletivas. 

O contexto sobre a narrativa do luto na obra Quando as árvores morrem, de 
Tatiana Lazzarotto, é um processo de transformação representando resistência e 
força, assim aprendemos a viver com a dor de forma que, metaforicamente, seja 
possível compreender a narrativa do luto como uma jornada tal qual o ciclo de 
vida de uma árvore. Ela oferece uma visão compassiva e profunda do processo 
de lidar com a perda. 

Ao comparar as raízes com a base de nossas conexões, o tronco com a 
resiliência necessária para enfrentar a dor, os galhos com a exploração de novos 
caminhos, as folhas com o ciclo de renovação e as raízes com o legado deixado, 
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podemos compreender que o luto não é um acontecimento estático, mas um 
processo dinâmico (natural) e transformador.

Neste trabalho, propomo-nos discutir as principais contribuições da 
autora Tatiana Lazzarotto na narrativa do luto, por meio da representação 
do signo árvore na obra. A leitura da obra faz com que o leitor interprete de 
maneira diferente essas metáforas, conforme seu cotidiano, suas experiências e 
sua imaginação, permeadas pela história contada pelo narrador, as personagens, 
a figura do autor e diálogo com outros leitores. 

Portanto, Quando as Árvores Morrem é uma obra que nos convida a refletir 
sobre a nossa própria mortalidade e a importância do luto e também os valores 
e as memórias que nos definem enquanto seres humanos.

É uma celebração da vida, do legado e da capacidade de resiliência que 
habita em cada um de nós, inspirando uma apreciação mais profunda do mundo 
que nos cerca e das relações que nos sustentam.
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A HISTÓRIA DA LITERATURA: 
ENSAIANDO UMA ANÁLISE 

ARQUEOGENEALÓGICA

Pedro Anácio Camarano1

Ao se pesquisar na Wikipédia o termo literatura, aparece a seguinte 
definição:

A Literatura é a técnica de compor e expor textos escritos, em prosa 
ou em verso, de acordo com princípios teóricos e práticos; o exercício 
dessa técnica ou da eloquência e poesia. A palavra Literatura vem do 
latim “litteris” que significa “Letras”, e possivelmente uma tradução do 
grego “grammatikee”. Em latim, literatura significa uma instrução ou um 
conjunto de saberes ou habilidades de escrever e ler bem, e se relaciona 
com as técnicas da gramática, da retórica e da poética. Por extensão, se 
refere especificamente à arte ou ofício de escrever. O termo Literatura 
também é usado como referência a um conjunto escolhido de textos, 
por exemplo a literatura portuguesa, a literatura espanhola, a literatura 
inglesa, a literatura brasileira, a literatura japonesa, etc.2

Vê-se a utilização do termo, dentro do contexto ocidental, associado à 
palavra escrita e à erudição. Contudo, qualquer reflexão sobre a literatura deve 
considerar, logo de início, que ela não é exclusiva do Ocidente e que nem se 
restringe à palavra escrita. A literatura vive em sociedades diversas e nutre-se de 
suas culturas, de suas histórias, de seus mitos, de suas metáforas, de seus medos, 
de suas capacidades de imaginação, das relações de poder estabelecidas na 
comunidade, enfim, a literatura vive nas condições sócio-históricas de produção 
em que é produzida. 

A literatura iniciou-se a partir de pinturas rupestres, dentre as quais 
algumas materializavam narrativas, depois viveu nos textos orais até que a 
escrita fosse inventada. Porém, ao contrário do que se possa pensar, a literatura 
ágrafa não está morta. 

1	 Doutorando em Letras pela Universidade Estadual do Centro-Oeste/Paraná (Unicentro). 
Email: magopac@hotmail.com.

2	 Disponível em: < https://pt.wikipedia.org/wiki/Literatura#Formas_liter%C3%A1rias>. 
Acesso em: 01/01/2023.
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Essa é uma tradição que data da Pré-História. Até hoje, nas tribos primitivas 
da África, da Austrália ou mesmo do Brasil, escutar um narrador contando 
histórias ainda é um costume comum. A importância social da narrativa 
oral, cujas finalidades variam de acordo com as circunstâncias, gerou 
muitas maneiras de contar uma história. (...) O advento da escrita ajudou 
a preservar as narrativas da tradição oral, desde as mais remotas, como as 
do Antigo Egito e da Mesopotâmia, até as mais recentes, como os contos 
de fadas (Caruso, 2023, p. 1).

Apesar de a literatura advir dos tempos mais remotos, não há consenso 
sobre o seu conceito. A Teoria da Literatura3 tem nos mostrado que todas as 
tentativas de conceituação, em alguma medida, fracassam por não encontrar 
uma definição convincentemente conclusiva. Isso porque a literatura pode ser 
pensada sob várias perspectivas, dentre as quais duas parecem ser rotineiras: 
aproximação/distanciamento da realidade e razão de existência. 

Sobre a primeira perspectiva, “a distinção entre fato real e ficção não parece 
ser muito útil, já que a própria distinção entre o verdadeiro e criação é muitas 
vezes questionável” (Eagleton, 2001, p. 2). Por exemplo, se tomassem por base 
essa dicotomia, dentre tantos outros, onde se enquadrariam Os Lusíadas4, Os 
Sertões5, Quarto de Despejo6, Amor de perdição7? Sobre esse assunto, Lajolo (1995, p. 
45) diz: “não precisam ser verdadeiras as histórias que a literatura conta. Aliás, 
também não precisam ser inverídicas. Tanto faz.” 

Neste texto, de caráter predominantemente teórico, reflito sobre a 
literatura a partir do critério “razão de existência”. Para tanto, ensaio uma 
análise arqueogenealógica, que diz respeito a um determinado modo de fazer 
investigação discursiva a partir de séries de enunciados. 

No Brasil, Maria do Rosário Gregolin8 é a grande propositora de uma 
arqueogenealogia, termo utilizado por pesquisadores filiados aos Estudos 
Discursivos Foucaultianos9 para descrever uma análise discursiva baseada nas 

3	 Eagleton (2001), Aguiar e Silva (2007), Cardoso Filho (2008), Zilberman (2012).

4	 Epopeia escrita pelo escritor português Luís Vaz de Camões. A obra narra as conquistas do 
povo português na época das grandes navegações.

5	 Livro-reportagem do escritor e jornalista brasileiro Euclides da Cunha. Descreve e narra a 
Guerra de Canudos e a saga de Antônio Conselheiro.

6	 Romance autobiográfico no qual a autora brasileira, Carolina de Jesus, relata sua vivência 
como moradora da favela.

7	 Novela do escritor português Camilo Castelo Branco, cuja narrativa retrata a história de um 
amor proibido. O livro foi escrito quando o autor se encontrava preso pelo crime de adultério.

8	 Livre-docente em Análise do Discurso pela Universidade Estadual Paulista Júlio de 
Mesquita Filho (UNESP)- Campus Araraquara. É docente na mesma instituição, no 
Departamento de Linguística. 

9	 Grupo de trabalho da Associação Nacional de Pós graduação e Pesquisa em Letras e 
Linguística (ANPOLL), o qual reúne pesquisadores de Letras e Linguística em torno do 
pensamento do filósofo francês Michel Foucault, atentando para questões concernentes à 
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investidas teóricas e metodológicas do intelectual francês Michel Foucault. Não 
se trata de um método com roteiro procedimental pré-definido, mas de inspirar-
se na forma foucaultiana de olhar os objetos, buscando especificar a existência 
de regularidades enunciativas na dispersão de acontecimentos.

Em geral, os pesquisadores que fazem estudos discursivos foucaultianos 
usam o termo arquegenealogia, “quando se referem a uma dada metodologia 
de reflexão que envolve tanto a emergência de certos discursos, historicamente 
produzidos, quanto as relações de poder que os constituem (Fernandes Júnior, 
2017, p. 6)”.

Uma passagem perfunctória pela história da literatura

Ao fazer esse retorno na história, não viso saber por que caminhos as 
continuidades se puderam estabelecer; ao contrário, o objetivo é evidenciar a 
descontinuidade e as rupturas. 

A Teoria da Literatura nos ensina que o objeto “literatura”, no sentido 
em que a concebemos hoje, isto é, texto de natureza especificamente artística, 
só passou a ser utilizada em meados do século XVIII. Isso não significa que ela 
não existia anteriormente, mas que uma nova ordem discursiva sobre esse objeto 
passou a vigorar. 

No século XVIII, chamado de “século das luzes”, uma nova organização 
social se configurou e com ela uma nova postura diante dos acontecimentos e 
das formas de pensamento. 

A visão sobre a literatura não escapou a essas transformações e uma nova 
perspectiva surgiu sem que as anteriores tivessem desaparecido. Vai-se 
encontrar então a figura de Voltaire (1694–1778) que, ao escrever sobre 
o verbete “literatura”, em seu Dicionário Filosófico, encontra dificuldade 
para traduzir com precisão o seu sentido. (...) É quando distingue gênio de 
literato. No saber do gênio, ele coloca a capacidade criadora no trabalho 
sobre a linguagem que apresenta padrão retórico elevado e beleza. Aí estão 
exemplificados Homero, na Antiguidade, e Corneille, no século XVII. 
Eles são capazes não apenas de falar sobre a realidade, de narrar fatos 
de maneira profunda, sutil, mas também o fazem de modo a conquistar 
o gosto pelo assunto e pela leitura. São capazes de escrever de tal modo 
que seduzem e arrebatam o leitor para o seu texto. Todo o trabalho vai na 
direção da beleza e da retórica. A atenção de Voltaire está voltada para 
os efeitos estéticos da prosa e da poesia; daí tais textos serem chamados 
também de “bela literatura” (Cardoso Filho, 2011, p. 26-27).

Voltaire é pseudônimo de François Marie Arouet. Conforme Barros 
(2014, p. 8), esse escritor francês nasceu de uma família formada por um pai 

linguagem e sua relação com aspectos sociais, históricos, políticos e culturais.
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burguês e uma mãe aristocrata, tendo, portanto, acesso à Corte e contato com os 
maiores escritores e filósofos de sua época. 

Como a contradição discursiva é própria dos sujeitos, Voltaire estava 
inserido no grupo de intelectuais do Iluminismo que buscavam gerar mudanças 
políticas. Por outro lado, ao falar em bela literatura, há a configuração de um 
novo efeito de sentido para a literatura, pois ela passa a ser compreendida como 
uma forma específica de arte, totalmente passível de julgamento a partir de sua 
constituição estética. Isso significa dizer que o filósofo deu à literatura uma 
perspectiva de valoração, isto é, uma avaliação que alguns sujeitos “autorizados” 
fazem para definir se o texto produzido pertence ou não à literatura10. 

Se fizermos uma digressão ainda maior, veremos que, em sua etimologia, 
a palavra literatura emerge relacionando-se à palavra escrita: “A forma latina 
litteratura nasce de outra palavra igualmente latina: littera, que significa letra, isto 
é, sinal gráfico que representa, por escrito, os sons da linguagem” (Lajolo, 1995, 
p. 29). Porém, como explica a própria Lajolo (1995), nas antigas Grécia e Roma 
a litteratura11 baseava-se numa racionalidade muito diferente sobre a arte - ela 
não estava relacionada à produção e recepção de forma isolada. 

Aos olhos de hoje, a literatura deles (gregos) parece uma atividade 
fundamentalmente integrada à vida grega. Forma de exprimir sentimentos 
coletivos, forma de comunicação com os deuses, forma de purificação 
(pela expressão) das grandes emoções, a literatura grega, mais do que frios 
textos escritos, era entrelaçada à vida pública e coletiva na Grécia. Nos 
teatros, nas praças e nos templos, a literatura não era um privilégio dos que 
liam, mas uma espécie de celebração (Lajolo, 1955, p. 55).

Talvez seja no livro A Poética, de Aristóteles, onde encontramos melhores 
elementos para cotejar a litteratura com a nossa literatura, pois, nesse livro, 
Aristóteles analisa a poesia como mímesis. Para Lajolo (1995), foi a partir daí 
que se iniciaram as primeiras disputas entre a forma de conceber a literatura, 
pois, como se sabe, Aristóteles foi discípulo de Platão, e a “visão da poesia como 
arte mimética, ou seja, como imitação, é uma herança platônica” (Medeiros, 
2018, p. 1). 

Contudo, em Platão a poesia épica é vista negativamente por se distanciar 
do verdadeiro, caracterizando-se como mimese dos fenômenos sensíveis; em 
Aristóteles a poesia também é mimese, mas num sentido positivo, pois tem o 
poder de enriquecer os fenômenos sensíveis.

10	Sabemos que desde a época da Antiguidade, nas sociedades ocidentais, de modo geral, os 
principais sujeitos que têm acesso à erudição são os homens, brancos, ricos, estudados. 
Portanto, esses estariam autorizados a dizer o que seria ou não literatura.

11	“Aristóteles concebia o que hoje chamamos literatura, como ele classificava o que chama de 
espécies de poesia” (Oliveira, 2009, p. 82). A grafia litteratura remete a esse efeito de sentido.



Mailso Atankevcz da Luz | Maxmillian Gomes Schreiner | Sandra Mara da Silva Marques Mendes 
(Organizadores)

136

A poesia nunca contou com a simpatia de Platão, que, desde Ion, um de 
seus primeiros diálogos, expressou seu desagrado diante daquela forma 
de expressão em que identifica a presença da inspiração, associada à 
irracionalidade e não à razão – processo mental, no seu parecer, de 
qualidade superior. Em Górgias, outro de seus diálogos da juventude, 
condena tanto a poesia quanto a tragédia por encontrar nelas apenas o 
apelo retórico destinado a emocionar a multidão, formada por homens, 
mulheres, crianças, escravos e libertos (Zilberman, 2012, p. 46). 

A Idade Média, por sua vez, teve a Igreja Católica como a instituição de 
protagonismo e com isso um direcionamento: a arte deveria aproximar as pessoas 
da religiosidade. Como a sociedade medieval era dividida em clero, nobreza e 
povo, os textos escritos estavam restritos ao clero e a alguns nobres. Portanto, 
poucos tinham acesso às hagiografias e novelas de cavalaria, que, mesmo com 
seus temas históricos e heroicos, tinham visão teocêntrica e caráter didático. 

Nas cortes dos senhores feudais, centros de atividade artística da Europa 
medieval, se exibiam os jograis: recitadores, cantores e músicos ambulantes 
que eram contratados pelo senhor para divertir a corte. As cantigas 
apresentadas pelos jograis eram compostas, quase sempre, por nobres que 
se denominavam trovadores, porque praticavam a arte de trovar. Assim, 
enquanto nos mosteiros e nas abadias circulavam os textos escritos em 
latim, nos castelos e nas cortes circulava a literatura oral, produzida em 
língua local, voltada para o deleite dos homens e das mulheres da nobreza 
e para legitimar o novo papel social assumido pelos cavaleiros. As regras 
de conduta social expressas no código de cavalaria passaram a definir o 
fazer literário medieval (Abaurre, 2016, p. 55). 

Por outro lado, na esteira do pensamento foucaultiano, sabemos que 
não há poder como um consenso, sempre há outras ações possíveis operando 
sobre um campo de possibilidades. Assim, nessa fissura do poder, podemos 
tomar as cantigas de escárnio e maldizer como práticas de resistência, pois, de 
configuração rebelde, eram canções de comicidade, com insultos, zombaria, 
blasfêmias, acusações e obscenidades.

Das Formações Discursivas 

Deixando de lado as disputas discursivas dentro de uma mesma formação 
histórica12, podemos tomar o enunciado de Aristóteles como um grande 
acontecimento13 discursivo, pois fez irromper uma singularidade passível de ser 
referência para o estabelecimento de filiações ou desfiliações discursivas.

12	Em suas aulas, Deleuze (2017) mostra-nos que as formações históricas podem representar a 
conjuntura de uma racionalidade que operou-se em determinada época e lugar.

13	Acontecimento é um operador teórico-metodológico criado por Foucault para ser utilizado 
em suas análises arqueológicas, o qual busca “reconstruir atrás do fato toda uma rede de 
discursos” (Revel, 2005, p.13).
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Assim o filósofo enunciou: 

Parece ter havido para a poesia em geral duas causas, causas essas naturais. 
Uma é que imitar é natural nos homens desde a infância e nisto diferem dos 
outros animais, pois o homem é o que tem mais capacidade de imitar e é 
pela imitação que adquire os seus primeiros conhecimentos; a outra é que 
todos sentem prazer nas imitações. (Aristóteles, 2008, p. 42 – grifos meu).

No entendimento de que não é possível criar arte do zero, de que é 
necessário observar a realidade para a partir dela criar (mímesis), Aristóteles 
compreende a litteratura como mecanismo capaz de fornecer, ao mesmo tempo, 
prazer e conhecimento. Ao longo de vários séculos, a literatura esteve nesse 
entre-lugar (regozijo e aprendizagem) por meio do qual era possível atingir a 
catarse: descargas de sentidos e emoções. 

Contudo, na Idade Média, há uma nova configuração, na qual a percepção 
é a de que a literatura tinha em sua razão de existência a doutrinação. Por sua vez, 
no século XVIII, sobretudo com o discurso de Voltaire, há uma nova ruptura, 
estabelecendo uma descontinuidade entre o passado e o futuro. Cardoso Filho 
(2011) nos ensina que Voltaire cria uma concepção de literatura no campo do 
saber, pois ela passa a ser compreendida como uma forma particular de expressão 
artística e passível de julgamento a partir de sua constituição estética. 

Desconsiderando as transformações de ordem semântica que o termo 
literatura sofreu ao longo do tempo, podemos afirmar que o enunciado de 
Aristóteles (2008) torna possível reconstruir toda uma rede de discursos, ora 
filiando-se à sua perspectiva de litteratura, ora desfilando-se a ela. Essa ação, dentro 
da arqueogenealogia, acontece por meio da identificação das formações discursivas. 

Possenti (2006), num texto demonstrativo de como se fazer investigação 
discursiva, diz que o objetivo mais específico da análise consiste em descobrir quais 
são as formações discursivas que são expostas no conjunto do corpus da pesquisa. 
Com isso, o professor demonstra que, por meio da análise dos enunciados, é 
possível identificar uma disputa discursiva e as diversas posições expostas.

Mas o que seriam as formações discursivas? Foucault (2008, p. 43), o 
criador dessa concepção, diz o seguinte:

No caso em que se puder descrever, entre um certo número de enunciados, 
semelhante sistema de dispersão, e no caso em que entre os objetos, os 
tipos de enunciação, os conceitos, as escolhas temáticas, se puder definir 
uma regularidade (uma ordem, correlações, posições e funcionamentos, 
transformações), diremos, por convenção, que se trata de uma formação.

Uma formação discursiva é identificada quando há uma regularidade 
dentro de um sistema de dispersão. Essa regularidade é verificada a partir da 
observação de enunciados com o mesmo objeto, o mesmo tipo de enunciação, o 
mesmo conceito e a mesma escolha temática.
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Se pensarmos o objeto como o assunto tratado (Ex: literatura), o tipo de 
enunciação como um mesmo esquadrinhamento do campo perceptivo (Ex: 
literatura é transformação social X literatura é estética), o conceito como a ação de 
avaliar por meio de uma formulação (Ex: a literatura é a arte escrita) e a escolha 
temática como o assunto que se desenvolve (Ex: a literatura serve para...), 
poderemos compreender que formação discursiva diz respeito à filiação do que 
está sendo enunciado a determinado discurso. 

Para entender melhor a noção de formação discursiva, devemos levar em 
consideração a concepção foucaultiana de que o discurso se articula a um já-
dito. Nesse sentido, os discursos, que são produzidos no interior das formações 
discursivas, “estão constantemente dialogando com outros discursos produzidos 
em outras formações discursivas, fazendo surgir daí o interdiscurso14” (Witzel; 
Borges Teixeira, 2008, p. 155). Supõe-se, assim, que existe uma memória 
discursiva influenciando tudo o que o discurso formula, interpelando os sujeitos 
a enunciarem em determinadas direções ou em outras. 

O entendimento de Aristóteles sobre a literatura desencadeou várias 
ramificações, dentre as quais destaco três tipos, as quais podem ser classificadas 
da seguinte forma: 

•	 Formação Discursiva Esteticista – na qual os discursos estão voltados 
para o entendimento de que a literatura tem uma função de existência 
fundamentalmente estética. 

•	 Formação Discursiva Ególatra – onde existe o entendimento 
autocentrado da função da literatura.

•	 Formação Discursiva Ativista – em que a função da literatura é 
compreendida como potencialmente agente de transformação social.

Selecionei, a título de exemplificação, três enunciados. Vejamos no quadro 
abaixo:

Formação Discursiva Esteticista Formação Discursiva Ególatra Formação Discursiva Ativista

“Não compreendo a poesia como 
veículo de qualquer coisa que não seja 
puramente… poesia”.

Carlos Drummond de Andrade15.

“Escrevo porque encontro nisso um 
prazer que não consigo traduzir. Não 
sou pretensiosa. Escrevo para mim, para 
que eu sinta a minha alma falando e 
cantando, às vezes chorando…”.

Clarice Lispector16.

“A nossa escrevivência não é para 
adormecer os da casa grande e, sim, para 
acordá-los de seus sonos injustos”.

Conceição Evaristo17.

14	Construção de um discurso em relação a outro que já existe.

15	Disponível em: <https://jornalopharol.com.br/>. Aceso em: 17/04/2023.

16	Disponível em: < http://www.tirodeletra.com.br/porque/ClariceLispector.htm>.  Aceso 
em: 17/04/2023.

17	Disponível em: < https://catarinas.info/conceicao-evaristo-a-escrevivencia-das-mulheres-
negras-reconstroi-a-historia-brasileira/>. Aceso em: 17/04/2023.
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No caso da Formação Discursiva Esteticista há uma nítida inscrição à 
Crítica Formalista, isto é, ao discurso do formalismo russo, o qual entendia que 
a literatura devia ser abordada somente fundamentada em procedimentos de 
organização da própria obra como produto estético. O que, de alguma forma, 
retoma um já-dito por Voltaire.

Conforme Schnaiderman (2018), o formalismo russo foi uma corrente 
de crítica literária iniciada em 1914 pelos estudos do linguista Chákhmatov na 
Universidade de Moscou.

Desde o início a nova corrente se caracteriza por uma recusa categórica 
às interpretações extraliterárias do texto. A filosofia, a sociologia, a 
psicologia, etc., não poderiam servir de ponto de partida a abordagem 
da obra literária (...) o que importava era o priom, ou processo, isto é, o 
princípio da organização da obra como produto estético, jamais um fator 
externo (Schneiderman, 2018, p. 150). 

Nas palavras de Eagleton (2001, p. 4), para os formalistas russos, a obra 
literária deveria ser compreendida como “um fato material, cujo funcionamento 
podia ser analisado mais ou menos como se examina uma máquina. Era feita 
de palavras, não de objetos ou sentimentos, sendo um erro considerá-la como a 
expressão do pensamento de um autor”. 

Assim, os sujeitos autores filiados à Formação Discursiva Esteticista 
compreendem a exclusão de fatores de aspectos histórico-culturais ou 
psicológicos para o entendimento da obra.

Os autores dos enunciados dos quais estou me referindo não correspondem 
à pessoa humana, mas sim a sujeitos discursivos, isto é, vozes sociais interpeladas 
pelas condições de produção18 de seus discursos. Isso corresponde a dizer que se 
trata de um sujeito “historicamente constituído sobre a base de determinações 
que lhe são exteriores” (Revel, 2005, p. 84) e que, por isso, não tem total domínio 
e consciência do que enuncia.

No caso de Drummond, é conhecido o fato de o escritor estar inserido 
dentro do contexto artístico do Modernismo, caracterizado pela inovação e 
oposição aos valores estéticos tradicionais, o que aparece em sua obra na utilização 
de versos livres, por exemplo. Por outro lado, o poeta viveu num período em que 
as estruturas políticas estavam em funcionamento de periculosidade, o que o fez 
ficar conhecido por seu posicionamento político estratégico, “em seus diários, 
ele expressa claramente que nunca participou de nenhum tipo de militância 
política” (Bortoloti, 2013, p. 1). 

Vários fatores podem ser considerados como interpeladores de sua não 
radicalização político-ideológica: era uma época de grandes conspirações, havia 

18	“Condições de produção: aspectos históricos, sociais e ideológicos que envolvem o discurso, 
ou possibilitam ou determinam a produção do discurso” (Fernandes; Sá, 2021, p. 29).
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uma forte tendência de grupos de inspiração no fascismo e a censura chegou 
a ser instituída. Ao enunciar a poesia como arte de caráter especificamente 
estético, há em Drummond uma espécie de salvo-conduto: essa neutralidade 
tática acompanhou o poeta de Itabira ao longo de sua vida.

Por sua vez, os sujeitos inscritos na Formação Discursiva Ególatra inserem-se 
numa memória discursiva advinda de 1580, dos Ensaios de Montaigne, filósofo 
e escritor francês. Essa formação discursiva não retoma necessariamente o texto 
autobiográfico ou o gênero literário ensaístico, mas o entendimento autocentrado 
que o sujeito autor tem de a razão de sua produção: a utilização da produção 
literária para satisfação de um interesse pessoal.

Num prefácio, intitulado Do Autor ao Leitor, Montaigne (1987, p. 95) 
enuncia com todas as letras “sou eu mesmo a matéria deste livro”, e no ensaio 
Do arrependimento, reafirma: “Falo de mim mesmo, de Michel de Montaigne 
(...), mas será razoável, vivendo apenas por mim, pretender iniciar o público 
no conhecimento de mim mesmo?” (Montaigne, 1987, p. 153). É nesse sentido 
que denomino a Formação Discursiva Ególatra, trata-se de autores que justificam a 
produção de sua obra com argumento de que a criação é para executar demandas 
de fórum privado.

Em seus Ensaios, 

Montaigne adentra nos meandros da consciência, da cognição e do 
pensamento, demonstrando nuances e matizes da subjetividade. Para 
tanto, cria artifícios miméticos para representar a subjetividade, como o 
estilo divagante, por vezes tortuoso, vacilante, que demonstra as flutuações 
interiores” (Ludwig, 2011, p. 1). 

Os textos de autores filiados à Formação Discursiva Ególatra, geralmente, 
têm aspectos relacionados aos fenômenos psicológicos das personagens, como 
monólogo interior ou fluxo de consciência. 

Clarice Lispector parece ser a representante maior desta formação 
discursiva no Brasil. Dona de uma personalidade enigmática, a autora não se 
envolveu diretamente em questões sociais, embora tivesse tido uma origem cheia 
de conflitos (teve que fugir de seu país diante da perseguição aos judeus). Clarice 
foi levada por outros chamamentos, casada com um diplomata rico, tendo, 
portanto, ajuda em tempo integral para se dedicar a escrever, sua literatura tende 
a refletir sobre a temas do cotidiano por meio dos quais é possível adentrar à 
introspecção.

A Formação Discursiva Ativista é aquela em que estão inscritos os autores 
cujo entendimento da razão de escrever é a mudança dos sistemas de poder. 
Em consonância com Zilberman (2012), podemos dizer que essa formação 
discursiva rememora a Sociologia da Literatura.
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Na contramão dos Formalismos situa-se a Sociologia da Literatura, 
nascida no século XIX, sob a influência das teses deterministas de 
Hippolyte Taine, segundo o qual o indivíduo era o resultado da confluência 
de três fatores determinantes – o meio, a raça e o momento histórico. No 
começo do século XX, suas ideias foram rejeitadas, mas delas permaneceu 
a noção de que a situação social de um indivíduo interfere em sua visão de 
mundo, que reflete sua condição e ideologia. Essa concepção transportou-
se para os estudos literários, em que se verificam os aspectos da sociedade 
representados em uma obra de ficção, um poema ou uma peça de teatro 
(Zilberman, 2012, p. 17-18).

Advém dessa perspectiva várias correntes de Teoria da Literatura 
mais vigentes, tais como o Pós-Estruturalismo19, a Estética da Recepção20, o 
Desconstrutivismo21, a Crítica de Gênero22, os Estudos Pós-Coloniais23 e os 
Estudos Culturais24.

Zilberman (2012, p. 146) ensina-nos que é “nos escritos de Karl Marx e 
Friedrich Engels que se encontram as primeiras reflexões sobre as relações entre 
a literatura e a sociedade”, pois a partir deles a Teoria da Literatura encontrou 
aparato epistemológico e heurístico para pensar as questões de classes sociais e 
as ideológicas do grupo dominante.

Formação Discursiva Ativista está coadunada com o que Antonio 
Candido (2000) descreve como Literatura Empenhada: uma arte capaz de 
promover a “humanização”. 

Entendo aqui por humanização (já que tenho falado tanto nela) o processo 
que confirma no homem aqueles traços que reputamos essenciais, como 
o exercício da reflexão, a aquisição do saber, a boa disposição para com 
o próximo, o afinamento das emoções, a capacidade de penetrar nos 

19	Busca identificar nos textos “as instâncias de ruptura e questionamento do saber dominante 
e estabelecido” (Zilberman, 2012, p. 20). 

20	Considera a literatura constituída não só da produção, mas também da recepção: “a qualidade 
e a categoria de uma obra literária não resultam nem das condições históricas ou biográficas 
de seu nascimento, nem tão-somente de seu posicionamento no contexto sucessório no 
desenvolvimento de um gênero, mas sim dos critérios da recepção” (Jauss, 1994, p. 8). 

21	“Migrando para a América do Norte, o Pós-Estruturalismo toma essa designação, que dá 
conta da preocupação em desmontar os mecanismos de persuasão de uma obra literária, 
evidenciando a engrenagem de seu funcionamento e ação sobre os escritores e o público” 
(Zilberman, 2012, p. 20).

22	Em seu início, voltou atenção especificamente para a produção literária das mulheres, 
buscando reconhecer a identidade feminina presente (ou ausente) nas obras. Atualmente, 
não se limita à escrita das mulheres, abrangendo o exame de “questões relacionadas à 
orientação sexual representada em dada obra ou relacionada ao escritor ou escritora que o 
produziu” (Zilberman, 2012, p. 21).

23	Analisa a obra pensando temas como “identidade nacional, emancipação e trocas 
culturais” (Zilberman, 2012, p. 21).

24	Partem do reconhecimento de que a produção literária convive com outras formas de expressão 
de que faz parte. Portanto, insere em seu interesse a cultura de massa e a cultura popular.
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problemas da vida, o senso da beleza, a percepção da complexidade do 
mundo e dos seres, o cultivo do humor. A literatura desenvolve em nós a 
quota de humanidade na medida em que nos torna mais compreensivos e 
abertos para a natureza, a sociedade, os semelhantes. Isso posto, devemos 
lembrar que além do conhecimento por assim dizer latente, que provém da 
organização das emoções e da visão do mundo, há na literatura níveis de 
conhecimento intencional, isto é, planejados pelo autor e conscientemente 
assimilados pelo receptor. Estes níveis são os que chamam imediatamente 
a atenção e é neles que o autor injeta as suas intenções de propaganda, 
ideologia, crença, revolta, adesão, etc. (...) Disso resulta uma literatura 
empenhada, que parte de posições éticas, políticas, religiosas ou 
simplesmente humanísticas. São casos em que o autor tem convicções 
e deseja exprimi-las; ou parte de certa visão da realidade e a manifesta 
com tonalidade crítica (Candido, 1995, p.180-181 – grifos meus).

Sujeitos autores inscritos na Formação Discursiva Ativista compreendem 
que a literatura tem como razão de existência o enfrentamento de problemas 
sociais. Optamos por denominá-la de “ativista” a partir da diferenciação feita 
por Veiga Neto (2012) entre militância e ativismo.

Segundo Veiga Neto (2012), tanto militância quanto ativismo significam 
ação para uma outra situação diferente da que se tem, porém, com dimensões 
diferentes:

Enquanto a militância é necessariamente coletiva, o ativismo é acentuadamente 
individual. (...) No limite, então, a militância pode ser compreendida como 
um conjunto de ações coletivas que seguem um ideário comum, partilhado 
e assumido pelos membros da coletividade (...). No ativismo, a situação é 
diferente: trata-se também de um conjunto de ações, mas agora não é a 
dimensão coletiva que interessa em primeiro lugar; antes do agir coletivo, 
o que mais conta para o ativista é o seu compromisso ético com os outros e 
consigo mesmo (Veiga Neto, 2012, p. 273).

Conceição Evaristo, a escritora que nasceu numa favela de Belo Horizonte, 
enuncia filiada na Formação Discursiva Ativista. Sua escrevivência tem a contação 
de histórias como motor para provocar profundas reflexões acerca das questões 
de raça e de gênero. Além disso, seu entendimento é o de que a literatura pode e 
deve revelar as desigualdades de nossa sociedade.

Criado por Conceição Evaristo, o termo ‘escrevivência’ traz a junção das 
palavras ‘escrever e vivência’, mas a força de sua ideia não está somente 
nessa aglutinação; ela está na genealogia da ideia, como e onde ela nasce 
e a que experiências étnica e de gênero ela está ligada, explicou a escritora 
e educadora. ‘A escrevivência não é a escrita de si, porque esta se esgota 
no próprio sujeito. Ela carrega a vivência da coletividade’ (Herminio, 
2022, p. 1).

Participante ativa dos movimentos de valorização da cultura negra em 
nosso país, Conceição Evaristo toma o debate sobre a raça como ponto de 



NO CAMINHO DAS LETRAS: VEREDAS LITERÁRIAS

143

partida, mas desenvolve uma literatura empenhada com todos os grupos que 
são subalternizados, possibilitando um discurso de que, por trás da falácia da 
democracia, existe em nosso país um multidão de sujeitos desapropriados de 
cidadania e dignidade social.

Conceição Evaristo, assim como qualquer sujeito inscrito na posição 
autor ativista, entende que a razão da literatura é tentar promover uma mudança 
na sociedade e em si mesmo, pois trata-se de uma ação ética, nos conformes 
foucaultianos, isto é, “promover novas formas de subjetividade, rechaçando o 
tipo de individualidade que nos impõem há séculos” (Castro, 2009, p. 156).

Considerações Finais

Baseando-se nos Estudos Discursivos Foucaultianos, busquei neste texto 
ensaiar uma arqueogenealogia.

Identifiquei, por meio de uma pesquisa teórica, que não existe uma 
definição convincentemente conclusiva para o objeto discursivo “literatura”. 
A falta de denominador comum advém do fato de ele ser pensado por várias 
perspectivas, dentre as quais duas parecem preponderantes: aproximação/
distanciamento da realidade e razão de existência. Eagleton (2021) e Lajolo 
(1995) descartam a primeira perspectiva por considerarem inútil e/ou ineficaz 
a distinção entre realidade e ficção. Pensando, então, a literatura a partir de sua 
razão de existência, fiz uma passagem perfunctória pela história da literatura, 
mostrando três grandes momentos de ruptura: Antiguidade, Idade Média e 
Iluminismo. 

Após essa retomada, foi possível identificar o enunciado de Aristóteles 
sobre litteratura como um acontecimento capaz de promover filiações ou 
desfiliações discursivas. Elegi, a partir de então, três enunciados de escritores 
brasileiros (Carlos Drummond de Andrade, Clarice Lispector e Conceição 
Evaristo) com a finalidade de identificar suas filiações em formações discursivas 
esteticista, ególatra ou ativista.

As discussões evidenciam que os discursos não são enunciados livremente, 
pois existem condições de produção influenciando o que é discursivizado, bem 
como seus lugares ideológicos de filiação.
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CARLOTA JOAQUINA, PRINCESA DO BRAZIL: 
DIÁLOGOS ENTRE LITERATURA E CINEMA

Thatiane Prochner1

Edson Santos Silva2

Introdução 

Falar a respeito de adaptação cinematográfica nos dias de hoje pressupõe o 
entendimento de que uma obra que transmuta o gênero de origem passa por um 
processo criativo que envolve interpretação e reinterpretação, isto é, carrega em si 
a característica autônoma de modificar e reescrever de forma livre e experimental. 
Ainda que mantenha uma relação de intertextualidade com uma obra-fonte, 
trata-se de uma repetição com variações, podendo ser concebida como uma obra 
totalmente original. Deve-se, de antemão, considerar a autonomia e a originalidade 
absolutas da linguagem cinematográfica. De acordo com Marcel Martin:

Tal originalidade advém essencialmente de sua onipotência figurativa 
e evocadora, de sua capacidade única e infinita de mostrar o invisível, 
de visualizar o pensamento juntamente com o vivido, de lograr a 
compenetração do sonho e do real, do impulso imaginativo e da prova 
documental, de ressuscitar o passado e atualizar o futuro, de conferir a 
uma imagem fugaz mais pregnância persuasiva do que o espetáculo 
cotidiano é capaz de oferecer. (Martin, 2007, p. 19).

Nesse sentido, a noção de fidelidade torna-se obsoleta. Por definição, o 
vocábulo designa “a qualidade ou característica de quem ou do que é fiel; precisão 
de detalhes; exatidão” (Houaiss, 2015, p. 453); “ação de copiar algo sem afastar-
se do original” (Muniz; Castro, 2005, p. 449 – grifo nosso). Essa característica 
de engessamento seguramente não corresponde à ideia de maleabilidade que a 
adaptação abarca.

Segundo Randal Johnson (2003):

1	 Graduada em Letras Português/Inglês pela Universidade Estadual de Ponta Grossa – 
UEPG; Especialista em Letras e Mestra em Linguagem, Identidade e Subjetividade pela 
mesma instituição; Doutoranda em Letras pela Universidade Estadual do Centro-Oeste 
– UNICENTRO. E-mail: thatianeprochner@gmail.com. 

2	 Mestre e Doutor em Literatura Portuguesa pela Universidade de São Paulo – USP; 
Professor Associado da Universidade Estadual do Centro-Oeste – UNICENTRO, nos 
cursos de graduação e pós-graduação em Letras. E-mail: jeremoabo21@gmail.com. 

mailto:thatianeprochner@gmail.com
mailto:jeremoabo21@gmail.com
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A insistência na “fidelidade” – que deriva das expectativas que o 
espectador traz ao filme, baseadas na sua própria leitura do original – é 
um falso problema porque ignora diferenças essenciais entre os dois meios, 
e porque geralmente ignora a dinâmica dos campos de produção cultural 
nos quais os dois meios estão inseridos. Enquanto um romancista tem à 
sua disposição a linguagem verbal, com toda a sua riqueza metafórica e 
figurativa, um cineasta lida com pelo menos cinco materiais de expressão 
diferentes: imagens visuais, a linguagem verbal oral (diálogo, narração 
e letras de música), sons não verbais (ruídos e efeitos sonoros), música 
e a própria língua escrita (créditos, títulos e outras escritas). Todos esses 
materiais podem ser manipulados de diversas maneiras. A diferença básica 
entre os dois meios não se reduz, portanto, à diferença entre a linguagem 
escrita e a imagem visual, como se costuma dizer. Se o cinema tem 
dificuldade em fazer determinadas coisas que a literatura faz, a literatura 
também não consegue fazer o que um filme faz. (Johnson, 2003, p. 42, 
grifo do autor).

Diante disso, os estudos contemporâneos reavaliam essa problemática, 
levando em conta as já mencionadas autonomia e originalidade da linguagem 
fílmica.

Agora se admite que tentar representar fielmente uma obra em outro 
meio é impossível, e até mesmo o conceito de se manter o “espírito” 
do livro no filme é considerado algo subjetivo e abstrato. Não é possível 
considerar numa adaptação o filme como cópia em outra mídia do livro; a 
obra cinematográfica é uma tradução criativa e crítica da obra literária e, 
portanto, deve ser considerada uma obra por si só, que não vê no livro um 
molde ou meta, mas um ponto de partida de um processo complexo que 
admite e prevê mudanças. (Silva, 2012, p. 198, grifo da autora).

Nessa perspectiva, é possível pensar em “dialogização” – uma das 
categorias de análise, entre várias outras, que Robert Stam (2008) define 
como um contraponto a essa noção arraigada e ultrapassada de fidelidade no 
movimento de transposição de um gênero a outro.

Assinala o autor:

Se “fidelidade” é um tropo inadequado quais os tropos seriam mais ade-
quados? A teoria da adaptação dispõe de um rico universo de termos e 
tropos – tradução, realização, leitura, crítica, dialogização, canibalização, 
transmutação, transfiguração, encarnação, transmogrificação, transcodifi-
cação, desempenho, significação, reescrita, détournement – que trazem à 
luz uma diferente dimensão de adaptação. (Stam, 2008, p. 21, grifo do 
autor).

O dialogismo intertextual, portanto, nos auxilia a transcender as aporias 
da fidelidade, trazendo à luz, como pontua Stam, uma diferente dimensão de 
adaptação. A dialogização está atrelada à relação com outros textos, visto que 
a própria intertextualidade coloca em evidência e em terreno instável a ideia de 
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origem: “Adaptações fílmicas caem no contínuo redemoinho de transformações 
e referências intertextuais, de textos que geram outros textos num interminável 
processo de reciclagem, transformação, transmutação, sem um ponto de origem 
visível” (Stam, 2005, p. 22). Dialogização, como ação, nesse sentido, apresenta 
relação direta com o dialogismo de Bakhtin, o qual não se deve entender tão 
somente como diálogo, mas primordialmente como a relação de alteridade entre 
um e outro Eu no processo de interação por meio da linguagem.

Desse modo, aplicada à teoria da adaptação, a dialogização sugere uma 
interação entre duas obras distintas, no sentido de que a não apreensão completa 
implica em uma característica inerente ao processo. Trata-se de espaços a 
serem preenchidos ou a tentativa de preenchimento, o que, por sua vez, nos 
direciona a um processo de interpretação, envolvendo a subjetividade, ou seja, 
um viés singular de análise e recepção, que dialogará com outros pontos de vista 
convergentes ou divergentes.

Diante do exposto, nossa pesquisa se debruça em uma análise que 
contempla o movimento intertextual entre obras escritas e uma cena adaptada 
para o cinema, com o intuito de, através da linguagem midiática, perceber as 
sutilezas dos discursos ali empregados. Para tanto, valemo-nos da personagem 
de grande destaque na historiografia e na ficção brasileira, Carlota Joaquina, e 
em suas diferentes formas de representação. 

Comumente se atribui à personagem a expressão “Desta terra, eu não 
quero nem o pó!”, que teria sido proferida quando a rainha finalmente retorna 
a Portugal, deixando o Brasil após 13 anos, em 1821. Essa frase (com nuances) 
foi amplamente utilizada em obras literárias, em adaptações televisivas e mesmo 
nos manuais de história. O interessante é que, antes mesmo da partida de 
Carlota do Brasil, o bibliotecário do rei, Luís Joaquim dos Santos Marrocos, 
que aqui em terras brasileiras vivia, já havia pronunciado algo similar nas cartas 
que enviava ao pai: “Estou tão escandalizado do país, que dele nada quero e, 
quando daqui sair, não me esquecerei de limpar as botas à borda do cais, para 
não levar o mínimo vestígio da terra”. Na cena em que Carlota Joaquina aparece, 
representada por Marieta Severo, no filme de Carla Camurati, Carlota Joaquina, 
Princesa do Brazil (1995), ela profere frase parecida numa mistura entre português 
e espanhol – “Desta tierra, yo no quiero nem o pó!” –, bate os sapatos no casco 
do navio e, em seguida, atira-os ao mar, como forma de eliminar os vestígios de 
sua estadia no país. 

A relação próxima entre a fala de Marrocos e de Carlota Joaquina poderia 
representar um intertexto, no sentido de que a fala dela, inspirada nos dizeres 
de Marrocos, estaria funcionando como um elemento ficcional? Isto é, ela teria 
realmente dito a frase ou essa acaba sendo produto da interpretação histórica 
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por meio dos relatos e posteriormente utilizada como recurso estilístico?
Além disso, cabe mencionar que semelhante passagem, com linguagem 

bastante poética, é ilustrada por João Felício dos Santos no romance Carlota 
Joaquina – a rainha devassa, de 1967. 

O que pretendemos, por ora, é analisar a representação da personagem 
nessas obras e, conforme anteriormente mencionado, identificar os discursos 
propagados acerca dessa personagem, na adaptação, uma vez que a linguagem, 
através da mídia, tem forte poder de comunicação e persuasão, por meio da 
repetição que reverbera imagens de naturezas diversas, inclusive pejorativas e 
estereotipadas. 

Ademais, tendo em vista a liberdade criativa na releitura da obra, 
identificaremos, principalmente, os elementos utilizados por Camurati, que dão 
a tônica diferenciada ao filme, no processo de transmutação. 

Desse modo, nossa análise funciona em um duplo sentido: o de analisar, 
de forma ampla, alguns aspectos inerentes às especificidades de cada obra no 
processo adaptativo, bem como o de utilizar esse corpus como exemplificador 
no processo sócio-histórico de reverberação da imagem carlotina, conforme 
apresentada no romance e reforçada no filme.

Desta terra, eu não quero nem o pó!

A adaptação de uma obra literária para o cinema presume uma série de 
aspectos que envolvem não apenas elementos de montagem, fotografia, som, 
cenografia, etc., como também a contextualização, o momento histórico-
cultural de produção, a performance dos atores, a ideologia dominante no filme, 
os sistemas de divulgação e produção, dentre outros (Corseuil, 2009).

O filme de Carla Camurati, Carlota Joaquina, Princesa do Brazil (1995), 
anuncia um caráter paródico, que envolve uma visão estrangeira, embaralhada a 
uma perspectiva infantil, porquanto os narradores da história são uma menina e 
seu irmão mais velho, ambos escoceses. No início da narrativa, o rapaz encontra 
uma garrafa trazida pelo mar, dentro da qual há um manuscrito de Salvador 
Dalí, explicando por que motivo ele nunca visitou o Brasil, sendo influenciado 
pelas histórias de outras pessoas que diziam que aqui havia borboletas gigantes 
que sugavam os cérebros das pessoas. Nesse viés, Dalí certamente não é uma 
escolha aleatória; suas criações destacavam, principalmente, imagens oníricas e 
excêntricas, explorando a mente e o inconsciente na fruição da criatividade. O 
próprio título da obra, no qual Brazil aparece com z, corrobora essa perspectiva, 
pois uma vez sendo visto e “analisado” pelos olhos de um estrangeiro, é 
compreensível que o nome do país assim esteja grafado. Pautado, portanto, 
nessa visão desconhecida, de um estrangeiro que nunca visitou o lugar, o 



Mailso Atankevcz da Luz | Maxmillian Gomes Schreiner | Sandra Mara da Silva Marques Mendes 
(Organizadores)

150

rapaz também diz conhecer várias histórias daqui; o que leva à dúvida quanto 
à veracidade do que se conta, ou seja, a narração que vem a seguir mescla a 
suposta realidade e a fantasia de quem está narrando.

Na década de 90 do século XX, essa produção se destaca como um dos 
símbolos do chamado “cinema de retomada” no Brasil, e igualmente como grande 
propulsor na retomada das personagens históricas brasileiras, principalmente 
Carlota Joaquina. O ideário da mulher devassa, grosseira, feia, assassina e 
debochada está presente na imagem caricaturizada da obra. “O sucesso do filme 
talvez se explique menos pelas suas qualidades do que pelo gosto do público 
em ridicularizar a história brasileira e, em especial, o colonizador português” 
(Coelho, 1995, n. p.).

À época, a produção foi bastante criticada por estudiosos da teoria do 
cinema, bem como por historiadores, uma vez que o filme apresenta uma série 
de anacronismos. Todavia, não nos deteremos a fundo nesse quesito, entendendo 
que, na qualidade de liberdade de criação, o filme, de natureza ficcional, admite 
toda uma autonomia para recriar universos e situações. Embora inegavelmente 
o imaginário popular de Carlota Joaquina, reproduzido nos séculos XIX e XX, 
tenha sido reavivado com essa veiculação.

Luiz Carlos Villalta (2004), em seu artigo “Carlota Joaquina, Princesa 
do Brazil: entre a história e a ficção, um “romance” crítico do conhecimento 
histórico”, nos apresenta aspectos da recepção do filme no período de estreia: 
“Carlota Joaquina teve mais de 1,3 milhão de espectadores. Cerca de 22 mil fitas 
de vídeo do filme foram vendidas. Segundo a cineasta, em entrevista a Tereza 
Martins, o filme rendeu uma bilheteria de aproximadamente R$ 6,5 milhões” 
(Villalta, 2004, p. 245).

Em outra entrevista à revista Prêmio Cláudia, 1996 (apud Villalta, 2004), 
Camurati expõe seus intuitos com a proposta efetivamente posta em prática em 
1995: 

Fiz um filme pretendendo atingir todas as plateias, de todas as idades 
[...]. O cinema, há dois anos, acabara no Brasil por má administração dos 
orçamentos e porque havia pessoas que só se propunham a filmar com 
orçamentos milionários. Meu objetivo com Carlota Joaquina foi mostrar 
que dá para fazer cinema no Brasil. Que tem público, sim, e que os filmes 
se pagam, sim. (Camurati apud Villalta, 2004, p. 240).  

Com toda essa propagação fica mais fácil compreender a força do gênero 
cinematográfico e seu alcance no sentido de reproduzir imagens de grande 
aceitação pelo público e de grande fixação discursiva.

O filme, como um todo, traria inúmeras discussões em torno da 
personagem, entretanto, conforme já anunciado, nos deteremos em uma das 
cenas da obra, tendo algumas questões como base: Por que essa cena se tornou 
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tão emblemática? Que impacto isso representa na repercussão da imagem de 
Carlota Joaquina ao longo dos anos? 

Na busca por informações acerca da personagem, a gama de material 
é consideravelmente significativa, no entanto, com exceção de estudos mais 
recentes que têm sido desenvolvidos, a maior parte dos escritos se pauta em uma 
imagem deturpada e fragmentada da rainha, de cunho negativo, pejorativo e 
injurioso. Assim, em que medida o cinema tem papel nessa repercussão? 

O cinema, como ferramenta de reflexão em torno da vida da intrigante 
personagem, reverbera de forma ampla várias das características atribuídas 
à rainha, sejam elas positivas ou negativas, a começar pelo próprio cartaz 
produzido para a divulgação da obra, conforme podemos observar na figura 1. 

Figura 1: Cartaz de divulgação Carlota Joaquina, Princesa do Brazil

Fonte: Woo! Magazine

O cenário é montado de modo que a personagem esteja em destaque, 
mostrando a protuberância de seus seios que saltam do espartilho, insinuando 
uma figura sensual e fogosa, complementada pela coloração encarnada de seu 
vestido. Além disso, pode-se destacar a opulência representada nas joias da 
personagem, o que a coloca em mais evidência ainda e associada, diretamente, 
à ideia de realeza e poder. O leque também é um dos símbolos associados à 
Carlota Joaquina, como um estereótipo de sua nacionalidade espanhola. Em 
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contrapartida, opondo-se à altivez e empáfia da esposa, D. João, personagem 
encenada pelo ator Marco Nanini, aparece no canto da imagem, com uma clara 
mensagem estampada em seu rosto: um bobalhão. Essa imagem estereotipada 
do rei foi bastante perseguida e propagada ao longo dos anos por historiadores 
e ficcionistas; uma prova de que não apenas a esposa era alvo da crítica 
depreciativa, como também os demais membros da família real.

Ainda sobre a figura do cartaz, note-se que, ao fundo, a paisagem 
emblemática do Pão de Açúcar revela o espaço específico em que se dão os 
acontecimentos narrados, isto é, o Rio de Janeiro que, naquele período, 
representava a porta de entrada do Brasil; o que se identifica, também, pela 
presença das caravelas, quando da chegada da corte ao país. Mas um destaque é 
interessante nessa colagem: acima, mais próximo à Carlota Joaquina, percebe-se 
o movimento de um mar turbulento e, abaixo, mais próximo a D. João, um mar 
tranquilo e ameno, mais uma vez parecendo contrapor os humores diferenciados 
do casal real, de acordo com o que nos apresentam os documentos e obras 
ficcionais a eles relacionados.

Partindo agora para a cena específica que enfocamos, a personagem Carlota 
Joaquina, já a bordo do navio, se vê sozinha e, assim, pode falar tranquilamente 
e em voz alta o que vai dentro de si: “– Desta tierra, yo no quiero nem o pó!”. 
Dita em tom pejorativo, ela emite um som gutural, como que extravasando sua 
aversão, e após bater os sapatos no casco, atira-os ao mar, ao que tudo indica, 
mais de um par, dos vários que possuía. 

A sequência pode ser observada através dos recortes do filme (figuras 2 e 3).

Figura 2: Carlota Joaquina bate a poeira dos sapatos

Fonte: recorte do filme Carlota Joaquina, Princesa do Brazil, 1995 (cópia em DVD)
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Assim como na imagem de divulgação do filme, o fundo da figura 
2 destaca o Pão de Açúcar, visto do ponto de vista de quem está, agora, se 
afastando dele, ou seja, o cartaz de divulgação enfatiza a chegada ao Brasil 
em meio às turbulências e, após 13 anos, a então rainha de Portugal, Brasil 
e Algarves retorna à Europa. As águas são plácidas, o mar está calmo, o dia 
é claro e ela se encontra em um momento de reflexão nessa despedida que é 
também um momento de alívio, de “livrar-se de um peso”. Interessante é que 
o filme, logo no início, ressalta a coleção de sapatos de Carlota e, nessa cena 
final, o baú em cena, com os sapatos dentro, indica justamente essa ideia de 
limpar a poeira das solas, mas aproveitando o ensejo para se desfazer dos 
sapatos literalmente. Inclusive, a coloração das suas vestes, agora em tons mais 
escuros, arroxeados, poderia conotar uma espécie de luto, no entanto, sem que 
isso represente o despojamento total dos bens, já que em seu pescoço, as cores 
douradas revelam, mais uma vez, a opulência e o poder, ou seja, a rainha que 
nunca perde a majestade.

Figura 3: Sapatos de Carlota Joaquina ao mar

Fonte: recorte do filme Carlota Joaquina, Princesa do Brazil, 1995 (cópia em DVD)

O ato de bater a poeira dos sapatos e em seguida atirá-los ao mar torna 
ainda mais intenso o desejo de se livrar de um passado que carrega uma 
conotação de “sujeira”, a ideia de deixar para trás a sujeira no lugar que lhe 
cabe, uma vez que a colonizadora retorna ao país colonizador, encobrindo um 
passado de máculas. 
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A história do período joanino é inseparável do anedotário que traça o 
perfil de sua mulher, a princesa Carlota Joaquina de Bourbon e Bragança. 
A historiografia, tanto brasileira quanto portuguesa, tem sido implacável 
e sempre muito parcial na abordagem da vida pública da “Princesa do 
Brasil”. [...] Esse tratamento permitiu que se fixasse no imaginário social 
a figura de Carlota Joaquina como mulher vulgar, ambiciosa, perversa, 
inculta, enfim, transgressora de todas as normas morais e éticas inerentes 
às mulheres da nobreza de seu tempo. (Azevedo, 2003, p. 15, grifo da 
autora).

Essa afirmação de Azevedo leva em consideração os contextos histórico, 
político e social, avaliando a condição feminina à época e os espaços transpostos 
(ou a tentativa de) por Carlota Joaquina, sempre interessada em romper as 
barreiras circunscritas ao espaço doméstico. A historiadora esclarece, ainda, que:

[...] é necessário destacar que o século XIX é considerado o “século da 
História”, devido ao grande surto historiográfico e reflexivo e ao correlato 
conhecimento da utilidade social e político-ideológica do saber histórico. 
O movimento liberal e as transformações sociais e políticas exigiram 
dos historiadores da época reinvenções e/ou interpretações do passado 
como legitimadores de um presente que se quer construir. Nesse sentido, 
a historiografia, apesar de falar em nome da razão crítica, edifica-se sobre 
silêncios, esquecimentos e reinterpretações do passado, criando uma 
galeria de mitos e heróis que são correlatos a diferentes momentos da 
história nacional. (Azevedo, 2003, p. 19-20, grifo da autora).

E nessa busca por heróis nacionais ou fundadores da nossa nacionalidade, 
Carlota Joaquina é retratada como o contraponto do modelo idealizado de 
mulher que dignifica o nosso passado, portanto, as imagens recuperadas dela 
são aquelas forjadas pelos seus contemporâneos, carregadas com o símbolo da 
negação (Azevedo, 2003).

Dessarte, considerando a gama de informações e de discursos dessa 
natureza amplamente propagados, entende-se a recuperação da imagem 
distorcida e negativa de Carlota que se fixa como uma verdade, na maioria das 
vezes, sem contestação.

Nesse sentido, analisamos de que modo a imagem de Carlota Joaquina 
está sendo utilizada na representação fílmica, visto que ela simboliza uma agente 
na construção do passado histórico obscuro do Brasil, inclusive de corrupção.

É imprescindível mencionar que no período de produção do filme, anos 
90, o Brasil está marcado por uma sucessão de intrigas políticas, cujo contexto é 
relembrado por Villalta (2004):
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Em 1990, Fernando Collor de Mello assumira a presidência e extinguira 
a Embrafilme e o Concine, aumentando a fragilidade do cinema 
nacional, que, nos primeiros anos da década de 1990, viveu um de seus 
períodos mais áridos [...]. Collor, em sua curta gestão, iniciada sob uma 
certa euforia popular, guiou-se por pressupostos neoliberais, abrindo a 
economia nacional à concorrência externa e iniciando um processo de 
privatizações. [...]. O governo Collor marcou-se também por ser alvo de 
denúncias de corrupção que levaram a intensas manifestações populares. 
Acuado por essas últimas e pela abertura de um processo de impeachment, 
ocorrida aos 29 de setembro de 1992, Collor renunciou à presidência aos 
29 de dezembro do mesmo ano, antes que o Congresso aprovasse seu 
impedimento. Em toda a investigação feita pelo Congresso Nacional, pela 
imprensa e órgãos policiais sobre o presidente, seus parentes e seus lacaios, 
afloraram aspectos da vida privada e sexual de Collor e sua família, bem 
como uma ampla rede de corrupção. (Villalta, 2004, p. 243).

Na sequência, a ascensão de Itamar Franco à presidência não encerrou as 
denúncias de corrupção. Nesse período, Fernando Henrique Cardoso executa o 
Plano Real, um plano de estabilização econômica com a pretensão de debelar a 
inflação, crescente e persistente, nos governos anteriores; fato que o leva à vitória 
nas eleições de 1994. Desse modo, tanto a elaboração do roteiro de Carlota 
Joaquina, quanto as filmagens e lançamento do filme, deram-se em momentos 
contraditórios.

[...] se à época da elaboração do roteiro imperavam os escândalos 
políticos e privados e as dificuldades do governo em debelar a inflação, 
quando das filmagens o governo lograva seus primeiros sucessos, à época, 
ainda, de longevidade duvidosa. Foi nesse contexto de transição, insisto, 
bastante turbulento, cheio de incertezas, em que a corrupção política se 
evidenciava, assim como a mistura da vida privada e da vida pública dos 
governantes, que Carla Camurati escreveu o roteiro, produziu e lançou seu 
filme. (Villalta, 2004, p. 244).

Fica evidente que esse contexto de produção se coaduna com os 
discursos relacionados à família real portuguesa no Brasil, seja em relação aos 
já mencionados aspectos da vida pública, seja em relação aos aspectos da vida 
privada. As imagens da família, mas principalmente de Carlota Joaquina, são 
utilizadas como analogia à representação da situação política nacional da época. 
Acontecimentos fortuitos para a elaboração paralela da crítica social e histórica 
do período, e ao mesmo tempo uma forma de enfatizar o caráter duvidoso de 
uma personagem feminina que, de antemão, foi constantemente massacrada 
pela historiografia e pela ficção desenvolvidas e veiculadas até nossos dias.

Das diversas obras em que se pode vislumbrar o intertexto com a cena de 
Camurati, selecionamos a passagem descrita no romance Carlota Joaquina – a 
rainha devassa (1967), do autor brasileiro João Felício dos Santos, no qual grande 
parte da adaptação é calcada. De caráter também anedótico, a representação 
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da personagem é de uma mulher sexualmente insaciável, em que tudo se 
baseia em trocas sexuais, pura e simplesmente por instinto. Nesse romance, D. 
João é tragado pelo poder de sedução da esposa espanhola e ela se vale desse 
magnetismo para conseguir dele o que deseja, no entanto, na qualidade de 
mulher despudorada, ela se torna alvo de ataques sociais, mesmo porque ela é 
representada como protagonista, inclusive no assassinato da esposa de um de 
seus amantes, o banqueiro Fernando Carneiro Leão. 

O particular dessa obra é o fato de Santos se servir da famosa frase 
destacada em uma das cartas do bibliotecário do Rei, Luís Joaquim dos Santos 
Marrocos, enviada ao pai em 21 de novembro do ano de 1812, a qual repetimos 
a seguir, em linguagem original: “Estou tão escandalizado do Paiz, que delle 
nada quero e quando daqui sahir, não me esquecerei de limpar as botas à borda 
dos Cáes, para não levar o mínimo vestígio da terra” (Schultz, 2008, p. 118). 
Os prefaciadores da compilação das cartas de Marrocos destacam esse trecho e 
mencionam a sua relação com Carlota Joaquina:

O Brasil, considerava ele o país de seu degredo; de que estava tão 
escandalizado que, quando daqui saísse, não havia de esquecer-se de 
limpar as botas, à borda do cais, para não levar da terra o mínimo vestígio 
– intenção afrontosa que depois se deu como realizada pela rainha D. 
Carlota Joaquina, quando se retirou da corte do Brasil. (Ribeiro; Auler 
apud Marrocos, 2007, p. 21). 

Já Santos, em seu prefácio do romance, o qual ele chama de “Portada”, 
salienta:

[...] ao regressar à Europa, pondo em prática – segundo a lenda – o 
malgrado desejo do bibliotecário Luís Joaquim dos Santos Marrocos, 
atirou as sandálias ao mar para não conspurcar a metrópole com o pó 
da terra dos monos e dos negros (terra que odiava por não ter podido 
conquistar inteira, juntamente com toda a América Latina, para seu cetro 
exclusivo) (Santos, 1967, p. 15).

Muito do que lemos nas descrições de João Felício está representado 
também em Carla Camurati, com mais ou menos ênfase. Historicamente, 
Carlota Joaquina sempre foi contra a trasladação da família real à colônia; 
primeiro, por conta de sua forte veia absolutista, a qual ela alimentou durante a 
vida inteira e que ocasionou diversos embates em relação aos ideais republicanos 
que começaram a se desenrolar no nosso país desde a época da vinda da família 
real, em 1808. Depois, porque ela considerava uma covardia não permanecer 
em Portugal e lutar contra Napoleão Bonaparte e suas tropas. Acresce-se a isso 
o desgaste dentro do próprio casamento da rainha com D. João e as desavenças 
entre eles, considerando que as divergências políticas tiveram início por conta de 
o príncipe não ver com bons olhos a atuação de uma mulher no meio político.
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João Felício destaca a passagem da despedida de uma forma bastante 
poética, o que se mostra até paradoxal em sua obra como um todo, já que a 
personagem é representada como um poço de sensualidade e senso carnal 
acima de tudo. O trecho, portanto, é um momento de muita intimidade dela 
consigo mesma, um momento de introspecção, em que deseja deixar para 
trás o tempo que viveu aqui e começar uma nova etapa, pensando no futuro; 
isso porque, aqui no Brasil, apesar da negação, intervenção e oposição do 
marido e de seus conselheiros, ela teve uma forte influência no campo político, 
impondo-se ferrenhamente contra o poderio masculino. Essa parte da história 
de Carlota é considerada pela estudiosa Sara Marques Pereira (1999) como um 
“currículo oculto”, pois geralmente essas caraterísticas positivas são abafadas 
em detrimento de intrigas relacionadas à vida íntima da rainha. Assim, ela 
sonha com novas possibilidades no retorno para Portugal, dizendo: “Futuro, 
sim, que, do passado, não hei de me lembrar mais. Nunca mais! Do passado... 
do passado, não quero mais nem a poeira...” (Santos, 1967, p. 328). Lembremos 
que a frase que Camurati transcreve é muito similar à de João Felício e a cena 
também retrata a personagem sozinha, em diálogo consigo mesma.

Quanto à fala de Marrocos (de caráter comprobatório), havemos de 
mencionar que a ideia dele não foi levada a cabo, porque mesmo desapontado 
com o Brasil, a princípio, ele acaba ficando por aqui até o fim de sua vida, 
apaixona-se por uma brasileira, casa-se e tem filhos com ela, e se desentende 
com o pai por conta disso. Porém, se a ideia não se aplica a ele mesmo, ela 
se efetiva com Carlota, que conseguiu realizar na prática o primeiro intento 
do bibliotecário, batendo os sapatos e deixando para trás a poeira do passado. 
Supõe-se que, já dentro do navio, ela tenha se utilizado do bordão, embora nada 
se tenha comprovado e muito do que se diga a seu respeito tenha se tornado uma 
espécie de fala mítica.

A cena descrita por João Felício assim termina: “No abandono das 
ondas muito lentas, só grossas nos cachões mansos levantados pela aragem, um 
sapatinho de cetim alegre afundava devagar, tremulando entre águas um grito 
colorido de fitas” (Santos, 1967, p. 328).

É interessante a expressão “um grito colorido”, utilizada pelo romancista. 
Como mulher, Carlota foi extremamente atacada pela sociedade patriarcal da 
época, portanto, esse grito colorido, representado pelo movimento das fitas 
dos sapatos, poderia simbolizar o grito que ela não conseguiu dar, da voz que 
se afundou nessas águas, sem que houvesse o ensejo de se realizar, embora na 
esperança de uma nova possibilidade a partir da tentativa fracassada. Ou seja: 
o grito “afogado” que representa o silenciamento, porém o colorido que sugere 
uma nova oportunidade.
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A cena de Camurati termina também com os sapatos caindo no fundo do 
mar, em meio às algas, conchas e animais marinhos, com uma imagem colorida e 
com fundo sonoro harmonioso; obviamente que a personagem é caricaturizada, 
com pelos no rosto, dentes muito deteriorados e aquela expressão carrancuda, 
todavia, a ideia que nos sugere ainda corresponde ao mesmo desejo de se libertar 
de algo que não já não cabe mais a ela.

Considerações finais

Nosso intuito, com essa breve discussão, foi o de destacar a reverberação 
do discurso fragmentado acerca da personagem Carlota Joaquina, que se ramifica 
não somente em manuais de história, como também na literatura e na mídia.

Ressaltamos que a recuperação dessas imagens é pertinente como forma 
de possibilitar uma nova reflexão em torno do que se propaga e do que ainda 
precisa ser discutido e desmitificado.

O processo de adaptação permite releituras que proporcionam não 
somente uma revisitação do passado, mas também uma reflexão em torno do 
presente histórico, como se nota na produção de Camurati. Entretanto, dada 
a força expansiva dessa arte midiática, junto a ela e seus recursos técnicos 
de produção, escapam e proliferam discursos variados que permitem novas 
significações e reinterpretações.

Nesse caso em que analisamos um processo de intertextualidade entre 
duas obras, sendo o romance transmutado em filme, percebemos que ambas 
dialogam no sentido de resgatar uma imagem já fragmentada, envolta em 
inúmeras lacunas preenchidas por histórias variadas que se tornaram recursos 
estilísticos para a produção ficcional.

A fala verídica de Marrocos, que utilizamos como exemplo, preenche 
uma dessas lacunas da história de Carlota (a qual, diga-se de passagem, não se 
consegue reproduzir na íntegra), colou-se a ela e produziu um discurso que se 
manifesta como parte da personagem, presente e atuante na imaginação popular.

As cenas, colocadas em evidência e em comparação, compõem-se de dois 
momentos: primeiro, o de proferir a famosa frase e bater as solas dos sapatos no 
navio e, segundo, o de atirar os sapatos ao mar. Esse recorte delimita o tempo e o 
espaço que se deseja retratar, pois tanto romance quanto obra fílmica priorizam 
os anos que a família real viveu no Brasil (1808 a 1821). As cenas demarcadas 
encerram ambas as narrativas.

Levando-se em consideração a contextualização elaborada por Villalta, 
destacamos que a adaptação, em consonância com o panorama político 
nacional, pressupunha enterrar o passado corrupto e vislumbrar uma nova era, 
com novos planos. A nós, em uma leitura mais contemporânea, em torno da 
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personagem, cabe a reavaliação de sua imagem como fruto de uma sociedade 
que ainda necessita rever os seus conceitos em relação ao universo feminino.

Em suma, a frase e a cena analisadas, associadas à personagem, enfatizam o 
perfil desenhado por historiadores e ficcionistas dos séculos XIX e XX, em que se 
buscava trazer à tona um arsenal com os protagonistas construtores da história do 
nosso país, muito embora num movimento contrário aos ideais monárquicos, em 
prol de uma política liberal que, por sua vez, execrava o poder da monarquia. Eram 
tempos de mudança. Desse modo, a imagem de Carlota Joaquina, não compatível 
com o “ideal”, ultrapassou o limite do feminino em uma sociedade que previa o 
poder masculino, especialmente no campo político. O filme resgata, sobretudo, a 
imagem da mulher feia, devassa, mal-educada, adúltera, mãe desnaturada e até 
mesmo assassina, já retratada como tal em 1967, no romance de João Felício dos 
Santos. Contudo, reiteramos que a revisitação desse material proporciona, hoje, 
um novo entendimento e a base para a produção de novos discursos.
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REFLEXÕES ACERCA DO PAPEL DA 
LITERATURA NA SOCIEDADE

Vanessa Aparecida Deon1

Márcia Elena de Brito2            

Introdução

O presente trabalho tem o objetivo compreender o papel da literatura a 
partir da leitura do texto “Literatura para quê?”, de Antoine Compagnon (2009), 
bem como apresentar breves reflexões de outros autores que tratam do tema, 
como: Todorov (1978), Barthes (1987), Bacon (1996), Proust (2002) e Candido 
(2011). Desse modo, neste estudo buscamos responder a seguinte questão: O 
que é Literatura? Para que serve?

O conceito de literatura é polissêmico e complexo, sua concepção inicial 
se dá com Aristóteles, ele já destacava o valor estético da literatura, dando ênfase 
ao “belo”. Ainda, para Aristóteles, a literatura tinha a função de imitar a vida 
(mimesis). Para ele,  a arte imita a natureza, ou seja, trata-se de um processo 
que é compartilhado tanto pela natureza, como pela arte. Desse modo, para 
Aristóteles, a literatura tinha a função de imitar a vida e também despertar a 
sensibilidade nos leitores.

No século XVIII, outros filósofos começaram a caracterizar a literatura 
não apenas como imitação da realidade, como Denis Diderot e Voltaire, entre 
outros. Nesse sentido, eles entendiam que a literatura é algo que provoca reflexão 
e emoção.  Desse modo, o conceito de literatura passou por uma ampliação 
significativa, ou seja, uma nova maneira de interpretar a realidade.

Ainda, o século XVIII é conhecido por uma variedade de formas literárias 
e estéticas. De acordo com Compagnon (2009), no fim deste século buscava-se 
nas obras o gosto, bem como esclarecimentos tendo em vista teorias clássicas, 
mas a partir do século XIX já havia contestações de teorias reinantes.

No século XX, surgem outras correntes literárias como: O Formalismo 
Russo e o New Criticism, ambas foram muito criticadas, pois o Formalismo 
Russo tinha como foco a estrutura do texto literário, ou seja, nos aspectos 
formais de uma obra literária, como a estrutura, os dispositivos narrativos e a 

1	 Doutoranda em Letras (UNICENTRO). E-mail: vanessadeon@yahoo.com.br.

2	 Doutoranda em Letras (UNICENTRO). E-mail: marcia.elena23@hotmail.com.
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linguagem, em vez de focar em seu conteúdo ou contexto histórico. Já o New 
Criticism defendia que a análise literária devia se concentrar exclusivamente no 
texto em si, ou seja, não admitia nenhum outro tipo de informação para além 
do que está contido no próprio texto. Desse modo, não eram considerados o 
contexto sociocultural e político em que a obra foi produzida.

Segundo Compagnon (2009), a crítica literária se opõe à abordagem 
formalista e ao New Criticism, que focam apenas no texto em si. Desse modo, 
a crítica torna-se histórica, ou seja, leva em conta as circunstâncias da época 
nas quais as obras nasceram. Para Compagnon, a história significará menos 
cronologia ou quadro literário e seu foco será o contexto. Para o autor, teoria, 
história e crítica são essenciais para amarrar o texto literário.

Assim, observamos que ao longo da história, o conceito de literatura 
passou por transformações, mas geralmente é entendida como uma forma de 
expressão artística que utiliza a linguagem escrita para transmitir emoções, 
ideias e narrativas.

Desse modo, neste estudo, a partir da leitura do texto “Literatura para 
quê?” de Antoine Compagnon (2009), bem como das reflexões de outros autores 
que tratam do tema literatura, buscamos responder à seguinte questão: O que é 
Literatura? Para que serve?

Literatura para quê?

Antonie Compagnon possui uma ampla bibliografia sobre teoria, história 
e crítica da literatura. Sua Aula Inaugural, realizada em 2006, foi editada no 
Collège de France em 2009, durante a inauguração da cátedra “Literatura 
Francesa Moderna e Contemporânea: história, crítica, teoria”. Refere-se ao 
volume Literatura para quê?  Traduzido por Laura Taddei Brandini.

A partir da leitura do texto “Literatura para quê?”, bem como das 
discussões sobre a literatura e reflexões de outros autores que tratam do tema, 
buscamos responder à seguinte questão: O que é Literatura? Para que serve?

No texto, Compagnon (2009) levanta as seguintes questões? “Por que e 
como falar da literatura francesa moderna e contemporânea no século XXI? 
Quais valores a literatura pode criar e transmitir ao mundo atual? Que lugar 
deve ser o seu no espaço público? Ela é útil para a vida? Por que defender 
sua presença na escola?” (Compagnon, 2009, p. 13). Ainda, há coisas que 
realmente só a literatura pode nos oferecer? A literatura é indispensável, ou 
ela é substituível? Para o autor, uma reflexão acerca dos usos e o poder da 
literatura parece algo urgente. Ele cita Calvino para ilustrar que há coisas que 
só a literatura pode nos dar.
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Minha confiança no futuro da literatura, prognosticava Italo Calvino em 
suas Seis propostas para o próximo milênio, escritas um pouco antes de sua 
morte, em 1985, consiste em saber que há coisas que só a literatura com 
seus meios específicos pode nos dar (Calvino, 1994, p. 11).

Compagnon (2009) explica que a literatura possui quatro divisões que são 
assim descritas: a primeira concerne ao poder moral que ela tem, o autor utiliza-
se de Aristóteles e seu conceito de mimesis para respaldar sua reflexão. Para 
Aristóteles, a literatura tinha a função de imitar a vida e a capacidade de despertar 
a sensibilidade nos leitores e, dessa forma, tornar os seres humanos melhores.

A segunda divisão se refere à literatura com os iluministas e românticos 
que acreditam ser ela como um remédio que pode curar com seu poder. Além 
disso, liberta o leitor contra os males que advêm do mundo.

A terceira diz respeito a correção da linguagem do homem, bem como 
de ordenar suas ideias. Nessa divisão, a literatura teria como objetivo falar a 
todos com uma linguagem de fácil acesso, a linguagem literária, ou até mesmo 
a poética daria a ela um valor linguístico superior.

Na quarta e última divisão, Compagnon traz a literatura como uma 
negação do poder dela, com exceção do exercício sobre ela própria. Nessa 
divisão, a literatura expressa-se como uma área do “impoder”, do “despoder”, 
ou do “fora do poder”; no exagero, do “impoder sagrado” (Compagnon, 2009, 
p. 41-44). Seria a literatura, então, passível de neutralidade? O próprio autor 
responde: “A literatura pode divertir, mas como um jogo perigoso, não um lazer 
anódino” (Compagnon, 2009, p. 42).

Tendo em vista essas quatro divisões, o autor, por fim, defende a literatura 
e destaca “É tempo de se fazer novamente o elogio da literatura, de protegê-la 
da depreciação na escola e no mundo” ele continua destacando que embora 
não seja mais a única “a dar uma forma a experiência humana” ela é “um saber 
insubstituível, circunstanciado e não resumível sobre a natureza humana, um 
saber de singularidades” (Compagnon, 2009, p. 45-46).

Compagnon (2009) cita Calvino que falava como Proust no Tempo 
recuperado: “A vida verdadeira, a vida afinal descoberta e tornada clara, por 
conseguinte a única vida plenamente vivida, é a literatura.” (Proust, 2002, p 
683). Para Proust, somente pela arte podemos sair de nós mesmos. Além disso, 
de acordo com Proust a vida verdadeira não acontece na vida mundana, mas 
pela literatura, a partir dela o leitor se emociona, bem como enxerga outra 
pessoa desse universo que não é o nosso.

Para Compagnon (2009, p. 42), a literatura tem o poder de proporcionar 
prazer aos seus leitores, ainda, ela tem o poder de provocar e perturbar os leitores, 
levando-os a questionar suas crenças, valores e percepções do mundo. Sendo a 
literatura muito mais do que entretenimento, ela impacta a vida dos leitores.
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Ainda, para o autor, a literatura é um “exercício de reflexão e experiência 
de escrita, a literatura responde a um projeto de conhecimento do homem e do 
mundo.” (Compagnon, 2009, p. 26). Segundo o autor, um ensaio de Montaigne, 
uma tragédia de Racine, um poema de Baudelaire, o romance de Proust, 
certamente, ensinam mais sobre a vida do que tratados científicos.

De acordo com Compagnon (2009, p. 29), “Lemos, mesmo se ler não é 
indispensável para viver, porque a vida é mais cômoda, mais clara, mais ampla 
para aqueles que leem que para aqueles que não leem.” Desse modo, viver é mais 
fácil para aqueles que leem, bem como a cultura literária torna o homem melhor. 
Para Bacon (1996), a leitura evita que tenhamos que recorrer à hipocrisia, ela 
nos torna verdadeiros e melhores.

A leitura torna o homem completo, a conversação torna o homem alerta 
e a escrita torna o homem preciso. Eis porque se o homem escreve pouco, 
deve ter uma boa memória; se fala pouco, deve ter a mente alerta; e se 
lê pouco, deve ter muita malícia para parecer que sabe o que não sabe 
(Bacon, 1996, p. 439, apud Compagnon, 2009. p. 29).

Ainda, a literatura liberta o indivíduo da sujeição das autoridades, bem 
como do obscurantismo religioso. Ela tem o poder de contestar a submissão. 
Além disso, ela também é instrumento de justiça e de tolerância.  Nos ensina 
não sermos enganados pela língua, e nos torna inteligentes.

Para Barthes (2003, p. 172), “A literatura não permite andar, mas permite 
respirar.” Ela nos permite “respirar” no sentido de nos dar um alívio, uma pausa 
do mundo cotidiano e uma oportunidade de introspecção.

Para Todorov (1978, p. 18), “A literatura é uma linguagem não instrumental, 
e o seu valor reside nela própria”, ou seja, para o autor a literatura não é funcional, 
ela deve provocar sensibilidade e emoção no leitor. Segundo Todorov, a literatura 
imita a palavra e, através dessa imitação, ela reinterpreta e recria a vida.

A literatura possui a capacidade de refletir sobre dilemas reais e de criar 
verossimilhança, tornando-se uma ferramenta poderosa de transformação 
social, ou seja, ela trata de dilemas que também ocorrem na vida das pessoas. 
Desse modo, ela apresenta aparência de verdade, o que a torna verossímil.

É a verossimilhança que faz com que uma obra literária seja percebida 
como realista, ou seja, parecer verdade. Não se trata de uma reprodução fiel 
da realidade, mas sim de criar um mundo interno coerente e crível, no qual os 
leitores possam acreditar e se envolver emocionalmente.

Desse modo, a literatura vai além da sua função estética, ou seja, a 
literatura não se limita à ficcionalidade. A literatura pode abordar poesia, 
ensaios e outras formas, ou seja, não necessariamente apenas ficcionalidade. 
Desse modo, ela oferece uma variedade de outras funções.
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Para Antonio Candido (2011), a literatura teria o papel social de formar 
os sujeitos, exercendo um papel humanizador. Segundo o autor, a literatura 
provoca compaixão, ao ler nos identificamos com os outros e somos afetados 
pelas suas felicidades, bem como pelos seus sofrimentos.

A literatura confirma e nega, propõe e denuncia, apoia e combate, 
fornecendo a possibilidade de vivermos dialeticamente os problemas. (…) 
Ela não corrompe nem edifica, portanto; mas, trazendo livremente em si 
o que chamamos o bem e o que chamamos o mal, humaniza em sentido 
profundo, porque faz viver (Candido, 2011, p. 178).

A literatura transforma a sociedade, servindo como instrumento de justiça 
social, ou seja, a literatura busca dar voz a grupos marginalizados, muitos autores 
a utilizam para denunciar injustiças sociais. Ela representa um instrumento que 
pode gerar empatia e reflexão nos leitores.

Além disso, […] a literatura corresponde a uma necessidade universal que 
deve ser satisfeita sob a pena de mutilar a personalidade, porque pelo fato 
de dar forma aos sentimentos e à visão do mundo ela nos organiza, nos 
liberta do caos e portanto nos humaniza. (...) a literatura pode ser um 
instrumento consciente de desmascaramento, pelo fato de focalizar as 
situações de restrição dos direitos, ou de negação deles, como a miséria, 
a servidão, a mutilação espiritual. E por estas razões, a literatura está 
relacionada com a luta pelos direitos humanos (Candido, 1989, p. 122) 

Ainda, a literatura pode ser emancipadora, ou seja, ela proporciona uma 
leitura crítica da realidade social, pois as obras literárias abordam temas como: 
liberdade, identidade e resistência, fazendo com que os leitores questionem 
normas estabelecidas, ou seja, tornando o leitor crítico. A literatura é uma 
ferramenta de oposição contra a opressão e injustiças, um dos propósitos dela é 
desafiar o status quo e promover a liberdade.

Para Roland Barthes (1987), a literatura é uma forma de subversão. Ele 
argumenta que a literatura pode desconstruir as convenções sociais, ou seja, para 
ele a literatura é uma prática que questiona os discursos dominantes. A subversão 
literária é o modo de se libertar das imposições da ideologia dominante.

Desse modo, a literatura tem a capacidade de romper com a linguagem 
ordinária, oferecendo novas formas de expressão e significação. Essa ruptura 
com a linguagem ordinária faz com que a literatura vá além da literalidade 
do texto. No século XX, Proust acreditava que só a literatura possibilitaria a 
verdadeira vivência, pois a arte permite um indivíduo se colocar no lugar do 
outro. Desse modo, gerando empatia.

Ainda, o papel da literatura no espaço público é promover uma 
democratização cultural e um maior engajamento da sociedade. Ela deve romper 
com os limites tradicionais de circulação e consumo dos textos literários. Além 
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disso, a literatura é útil para a vida para nos tornarmos mais humanos e mais 
tolerantes. Em relação à presença da literatura na escola, ela é essencial, pois 
muitas vezes é apenas na escola que os alunos terão contato com ela.

(…) a literatura tem sido um instrumento poderoso de instrução e 
educação, entrando nos currículos, sendo proposta a cada um como 
equipamento intelectual e afetivo. Os valores que a sociedade preconiza, 
ou os que considera prejudicais, estão presentes nas diversas manifestações 
da ficção, da poesia e da ação dramática. A literatura confirma e nega, 
propõe e denuncia, apoia e combate, fornecendo a possibilidade de 
vivermos dialeticamente os problemas (Candido, 1989, p. 113).

Em suma, a literatura é complexa e multifacetada, ela vai além de sua 
função estética, englobando a sensibilidade, a recriação da vida e a interação única 
entre texto e leitor. A função da literatura transcende o mero entretenimento; 
ela serve como um espelho da sociedade, refletindo e questionando valores 
culturais, sociais e políticos.

Considerações finais 

A obra de Antoine Compagnon (2009), “Literatura para quê?” nos 
convida à reflexão profunda sobre o papel e a relevância da literatura. Ele inicia 
seu texto questionando os motivos e os métodos de se falar sobre a literatura 
francesa moderna e contemporânea no século XXI, destacando a complexidade 
e a importância dessa tarefa.

Compagnon (2009) explica que a literatura possui quatro divisões que 
são assim descritas: a primeira concerne ao poder moral ela tem, o autor utiliza-
se de Aristóteles e seu conceito de mimesis para respaldar sua reflexão. Para 
Aristóteles a literatura tinha a função de imitar a vida e a capacidade de despertar 
a sensibilidade nos leitores e, dessa forma tornar os seres humanos melhores.

A segunda divisão se refere à literatura surgida com os iluministas e 
românticos que creditam a ela o poder de ser como um remédio que pode curar 
e libertar o leitor contra os males que advém do mundo.

A terceira diz respeito à correção da linguagem do homem e ordenar suas 
ideias. Nessa divisão, a literatura teria como objetivo falar a todos com uma 
linguagem de fácil acesso, a linguagem literária ou até mesmo a poética o que 
daria a ela um valor linguístico superior.

Na quarta e última divisão, Compagnon (2009) traz a literatura como 
uma negação do poder dela, com exceção do exercício sobre ela própria. Nessa 
divisão, a literatura se daria como uma área do “impoder”, do “despoder”, ou 
do “fora do poder”; no exagero, do “impoder sagrado” (Compagnon, 2009, 
p. 41-44). Seria a literatura, então, passível de neutralidade? O próprio autor 
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responde: “A literatura pode divertir, mas como um jogo perigoso, não um lazer 
anódino” (Compagnon, 2009, p. 42).

Desse modo, para o autor, a literatura não é apenas uma forma de 
entretenimento, mas um jogo perigoso que pode provocar e perturbar os leitores, 
levando-os a questionar suas crenças e valores. A literatura é uma ferramenta 
poderosa de transformação social. Ela vai além de sua função estética, 
abordando uma variedade de formas, como poesia e ensaios, e desempenha um 
papel fundamental na justiça social ao dar voz a grupos marginalizados e ao 
denunciar injustiças.

Além disso, a literatura pode ser emancipadora e subversiva, 
proporcionando uma leitura crítica da realidade social e desafiando ideologias 
dominantes. Roland Barthes reforça essa ideia ao afirmar que a literatura pode 
desconstruir convenções sociais e questionar discursos dominantes, oferecendo 
novas formas de expressão e significação.

Desse modo, a literatura nos diverte, nos humaniza, nos torna mais 
tolerantes e capazes de nos colocarmos no lugar do outro. A literatura é 
complexa e multifacetada, ela provoca sensibilidade, recriação da vida e uma 
interação única entre texto e leitor.

O texto traz muitas reflexões que atestam a validade da literatura em 
diversos âmbitos e, que há muitas outras questões que rivalizam com ela, no 
entanto, ela possui um poder emancipador. “A literatura não é a única [introdução 
à inteligência da imagem], mas é mais atenta que a imagem e mais eficaz que 
o documento, e isso é suficiente para garantir seu valor perene” (Compagnon, 
2009, p. 55). Observamos que, ao longo da história, o conceito de literatura 
passou por transformações, sua definição e compreensão evoluíram, refletindo 
as mudanças culturais e intelectuais da sociedade.

Portanto, a função da literatura transcende o mero entretenimento; 
ela serve como um espelho da sociedade, refletindo e questionando valores 
culturais, sociais e políticos. Além de seu valor estético, a literatura desempenha 
um papel crucial na educação e na formação do pensamento crítico. A literatura 
é, portanto, uma ferramenta poderosa de transformação pessoal e social.
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A IMPORTÂNCIA DA IDENTIDADE ÉTNICA NO 
ENSINO DE LITERATURA: UMA ANÁLISE DE O 

PEQUENO PRÍNCIPE PRETO, DE RODRIGO FRANÇA

Vanessa Ferreira de Andrade1

Considerações iniciais 

O belo é subjetivo e se fixa no olho do contemplador
(Munanga, 1988, p. 7).

Quando se fala no papel da literatura uma das primeiras coisas que nos 
vêm à mente é que ela é fundamental para as práticas pedagógicas e que ajuda 
diretamente na formação de leitores, mas será que é apenas isso? A pesquisadora 
e escritora Carola Saavedra comenta em seu livro O mundo desdobrável (2021) que 
para ela existem diversas faces para o termo literatura.

Gosto de imaginar, que a literatura é toda linguagem metafórica, toda 
linguagem simbólica: nosso corpo, uma árvore, um sonho, todo gesto de 
interpretação a partir deles é literatura. Um corpo que dança é literatura, a 
adivinhação do formato de uma nuvem. O filho que cresce no útero pode 
ser literatura. A voz que já não sai da garganta de um homem, uma planta 
que perdeu as flores, um rio, um vulcão. (Saavedra, 2021, p. 41-42)

Tomando a opinião da autora, podemos compreender que literatura 
seria todo tipo de arte que manifesta significado a partir de uma análise, 
assim, a literatura flui de todos os lugares e enriquece cada vez mais a nossa 
visão de mundo. Quando nos aprofundamos na leitura de uma obra literária, 
nos lembramos de como é a vida e, ao mesmo tempo, como ela pode ser 
redimensionada pela imaginação. Assim, torna-se possível criar um elo entre o 
real e a ficcional. 

Podemos ver que a literatura se torna a peça-chave para entender a vida, 
para olhar e interpretar o mundo, e a poesia, de forma holística, reconhece que 

1	 Mestranda em Letras no Programa de Pós-Graduação em Letras da Universidade Estadual 
do Centro-Oeste (PPGL-UNICENTRO), e licenciada em Letras Português e Literaturas de 
Língua Portuguesa pela mesma instituição. Licenciada em Matemática pela Universidade 
Metropolitana de Santos (UNIMES), especialista em Educação a Distância e em Docência 
e Pesquisa para o Ensino Superior pela mesma instituição. E-mail: vanessaferreira2024@
gmail.com. 
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tudo está interligado. É a literatura que nos mostra que, ao mesmo tempo, somos 
eternos e mortais, pois somos parte dessa grande narrativa que pulsa ao redor de 
nós. Porém, como podemos enxergar e apreciar isso com a escassez da educação 
em nosso país?

Há uma grande preocupação com a preparação das crianças em diversas 
instâncias, a maioria dos pais buscam educar os filhos naquilo que acreditam, 
considerando muitas vezes suas ideologias como certas, buscando assim, 
educadores ou instituições escolares que sigam esses parâmetros. Por outro lado, 
há aqueles pais que “confiam” a educação de seus filhos à escola. 

Os pais e educadores devem ter consciência de que o desenvolvimento 
intelectual das crianças se dá como resultado de um processo contínuo e 
individual. É importante também que haja o cuidado para não atribuir cargas e 
responsabilidades excessivas e ultrapassar os limites da criança. 

Elas absorvem muitas informações e aprendem rapidamente. Elas são 
capazes de aprender através de observação e das atividades de exploração, 
que pode ser uma forma interativa de ensino. Essa capacidade de armazenar 
conhecimento em curto espaço de tempo torna os seres humanos mais aptos a 
adaptar-se ao seu ambiente ao longo do tempo. Por isso, é muito importante que 
o material levado para dentro da sala de aula seja bem escolhido e elaborado, 
uma vez que muitos princípios e costumes são adquiridos pelas crianças dentro 
do ambiente escolar. 

A escola pode ser alienante quando guiada por um poder de Estado que 
utiliza o mesmo material para diversas instituições sem se preocupar com o 
contexto que o aluno vive. Cabe ao professor se adaptar à realidade dos alunos 
e abordar diferentes formas de conhecimento, aprimorando o aprendizado 
e proporcionando uma aprendizagem significativa que vai além do conteúdo 
programático. 

Com isso, adentramos no universo de O Pequeno Príncipe Preto (2020), de 
Rodrigo França. O autor, professor, ator, diretor de cinema e teatro, dramaturgo 
é um grande ativista pelos direitos civis, sociais e políticos da população negra 
no Brasil. 

A obra em questão é uma adaptação de uma peça de teatro escrita e 
dirigida pelo próprio em 2018. O espetáculo de mesmo nome levou mais de 
quarenta mil espectadores ao teatro no primeiro ano, tendo como tema principal 
a defesa das diferenças da nossa cultura, mostrando o quanto é importante 
valorizar e preservar a diversidade do nosso país. 

Ao procurar entender a beleza da existência humana, a peça busca levar o 
público a refletir sobre a convivência social, principalmente no tocante à forma 
como nos relacionamos com as diferenças. 
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Dois anos após a estreia da peça aconteceu o lançamento do livro pela 
editora Nova Fronteira, trata-se de uma adaptação ilustrada da peça teatral, a 
qual contou com Juliana Barbosa Pereira responsável por dar vida às ilustrações 
do livro, criando assim uma identidade visual para o Pequeno Príncipe Preto, 
personagem principal da obra. 

Partindo da importância do discurso produzido pela narrativa, o presente 
trabalho tem como objetivo explorar a obra e usá-la como ferramenta de 
ensino de literatura, bem como identificar as forças e formas da cultura negra 
apresentada pelo personagem principal da obra, marcando então a importância 
de se apresentar aos alunos um pouco mais sobre a cultura africana, uma vez que 
de acordo com o Censo Demográfico 2022 do IBGE, a maioria da população 
brasileira se identifica como negra, considerando que 45,3% se autodeclaram 
pardos e 10,2% pretos. Essa categorização, que inclui tanto pardos quanto 
pretos, ultrapassa o percentual de pessoas que se identificam como brancas, 
consolidando a população negra como o maior grupo étnico-racial do país.

Diante disso, é necessário trazer representatividade social do negro 
de uma forma pouco vista, aqui o negro é protagonista e príncipe, saindo do 
estereótipo discriminatório que os negros sofrem em boa parte das narrativas 
em que aparecem.

Ao longo deste trabalho faremos o diálogo da obra com O Pequeno Príncipe 
(2021), de Antoine de Saint-Exupéry; O mundo desdobrável (2021), de Carola 
Saavedra; Literatura infantil (1997), de Fanny Abramovich; Literatura infantil: entre 
conceito e prática (2020), de Sandra Pires e Andreia Oliveira; Educação, identidade 
negra e formação de professores/as (2003), de Nilma Gomes; Metodologia do ensino da 
Literatura infantil (2007), de Marta Costa. 

O corpus será dividido em três partes, as quais discutiremos primeiro 
sobre uma literatura que não deve ficar apenas às margens do ensino, para então, 
adentrarmos no Universo de O Pequeno Príncipe Preto, as duas próximas partes 
abordaram diretamente assuntos pertinentes à obra, como a Ancestralidade e a 
Representatividade negra ligada ao autoconhecimento e aceitação.

Por uma literatura que não seja apenas das margens

Um menino negro protagoniza a narrativa, sua busca constante de 
conhecer o Universo o leva para lugares nunca vistos. O livro, publicado em 
2020, após o sucesso nos palcos, é cheio de ação e aventura e, é claro, um pouco 
de magia – tudo embalado em belas ilustrações. De uma leitura cativante e 
emocionante, encanta crianças e adultos de todas as idades. 

As obras produzidas por Rodrigo, de maneira geral, buscam refletir 
sobre a vida e os sentimentos daqueles que nos cercam, mostrando assim que 



Mailso Atankevcz da Luz | Maxmillian Gomes Schreiner | Sandra Mara da Silva Marques Mendes 
(Organizadores)

172

a humanidade está conectada e que as pessoas não estão sós. Todos temos 
histórias para contar. 

A jornada do Principezinho não é muito diferente, vivendo sozinho em um 
pequeno planeta, ele tenta, em meio as suas viagens, conhecer a grandiosidade 
do Universo, mas ao mesmo tempo descobrir seu verdadeiro propósito. 

Por meio de uma crítica sutil sobre a forma como encaramos a 
diversidade do país, o Príncipe tenta galvanizar a indispensabilidade de se ter 
um pensamento crítico sobre o mundo em que vivemos, deixando de lado as 
diferenças, proporcionando assim uma sociedade mais entrelaçada; um dos 
meios de desenvolver esse pensamento nas crianças é pela literatura. 

Os esforços de criar “uma literatura na qual os opostos, os diversos 
grupos, etnias e visões de mundo coabitam a palavra” (Saavedra, 2021, p. 161) 
são grandes, mas não basta apenas a existência dessa literatura, ela deve ser 
trabalhada, principalmente dentro da sala de aula, pois os alunos necessitam ter 
esse repertório de conhecimento

Como é importante para a formação de qualquer criança ouvir muitas, 
muitas histórias... Escutá-las é o início da aprendizagem para ser um leitor, 
e ser leitor é ter um caminho absolutamente infinito de descoberta e de 
compreensão do mundo (Abramovich, 2003, p. 16).

Desse modo, a infraestrutura da escola pode estar sujeita a uma 
transformação que alcance a satisfação e o interesse dos alunos. Ao permitir a 
inclusão de atividades diversificadas, o professor pode oferecer uma substituição 
dinâmica ao conteúdo estudado com projetos e experiências significativas que 
potencializam o aprendizado. Dessa forma, a escola se torna um ambiente 
prazeroso, aproveitado e promovido pelos alunos. 

No que tange à literatura, compete ao docente adentrar o mundo dos 
alunos, trazendo consigo contexto e não usando o texto apenas como um 
pretexto para o ensino de gramática, 

[...] também cabe à escola promover o crescimento do leitor, seja pelo 
contato com muitos e variados temas da literatura, seja quanto ao formato 
da escrita literária, seja, ainda, pelo compartilhamento e pela discussão de 
ideias com o uso de argumentação sólida e coerente (Costa, 2007, p. 10).

Discutir sobre essas manifestações literárias ativam a imaginação criativa 
e crítica, pois é através delas que a literatura se explica em toda a sua magnitude. 
É nela que encontramos imagens e formas desconhecidas para transmitir as mais 
diversas ideias e sentimentos, sendo assim, tornar o leitor/receptor apreciador 
de novas sensações. Cada sentença escrita na literatura é interpretada de forma 
múltipla e muitas vezes inigualável, o mesmo ocorre com as artes e a história. 
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É quase um encantamento, pois cada leitor atribuí seu próprio significado para 
aquilo que está lendo, vale ressalta que a análise de qualquer manifestação se 
dá através da leitura do não dito, ou melhor dizendo, a análise parte daquilo 
que está explícito, seja um texto escrito, uma obra de arte, um objeto, para o 
implícito, aquilo que não está dito.

Percebe-se que cada gesto de interpretação é único, porém todo gesto 
de interpretação é guiado por ideologias, ideologias essas que cada um de nós 
carregamos e que permitem a nossa compreensão. O papel do professor aqui é a 
de mediador, ele deve auxiliar o desbravamento dessas faces da literatura durante 
as aulas, apresentando aos alunos todos os tipos de artes, seja ela sancionada - 
prestigiado pelo poder – ou perseguida - aquela que traz as necessidades sociais 
e está empenhada em desmascarar os erros da sociedade.

Atualmente, temos leis que reforçam o ensino de certos conteúdos, 
tais leis não seriam necessárias se a população já fosse conscientizada sobre a 
importância de se aprender sobre a diversidade cultural, uma vez que somos um 
país tão misto em cor de pele, religião e cultura. 

A implementação da Lei nº 10.639, de 2003, visa promover o ensino e a 
presença de temas relacionados à história e à cultura afro-brasileira e africana 
nos planos de aula e currículos das redes pública e privada. Essa Lei propõe o 
reconhecimento e o respeito a diversidades culturais e os princípios da igualdade 
racial independente da fragilidade social e econômica dos detentores dos direitos. 

O cumprimento dessa Lei é de responsabilidade das instituições 
educacionais brasileiras bem como dos governos locais e principalmente dos 
docentes, que trabalham na linha de frente do ensino. Essas iniciativas ajudam a 
garantir que as gerações futuras de brasileiros entendam melhor a contribuição 
histórica e cultural de africanos não apenas para o Brasil, mas para todo o 
mundo. Além disso, a Lei nº 10.639/03 também promove medidas de contenção 
às discriminações raciais. 

Discutir a realidade racial ajuda a repensar a quantidade de preconceitos 
que ainda perduram em nossa sociedade, o diálogo sobre a igualdade de 
tratamento entre pessoas com diferentes etnias desperta o interesse e envolvimento 
ético dos alunos para entender e lidar com situações de discriminação racial. 
A abordagem da temática do racismo tem por objetivo sensibilizar as pessoas 
para a importância das lutas pela igualdade entre etnias, reconhecendo seu papel 
fundamental para a construção de uma sociedade mais justa. 

Abordar a literatura negra em sala de aula traz inúmeros benefícios. 
Primeiramente, oferece voz a grupos historicamente silenciados, possibilitando 
que suas narrativas sejam reconhecidas e valorizadas. Além disso, proporciona 
aos alunos o contato com culturas e perspectivas diversas, muitas vezes ausentes 
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nos conteúdos escolares, oferecendo-lhes uma oportunidade única de desenvolver 
um conhecimento real e profundo sobre essas vivências. Por fim, ao entrarem 
em contato com histórias e sentimentos desses grupos, os alunos poderão refletir 
sobre a própria vida e, assim, compreender melhor a sociedade em que vivem, 
observando com ela se estrutura historicamente.

Ao ensinar sobre vozes historicamente silenciadas, os professores 
incentivam não só o conhecimento da diversidade, mas também o respeito a 
ela. Ao apresentar narrativas que permitem comparar e contrastar as histórias, 
culturas e valores de grupos marginalizados e privilegiados, os alunos 
desenvolvem uma consciência mais crítica sobre como nossa sociedade tem 
excluído certos grupos e culturas. Isso pode promover uma compreensão mais 
profunda e uma aceitação genuína das diferenças culturais, estimulando o 
respeito e a valorização de outros grupos.

A busca pela ancestralidade 

Conforme exposto anteriormente, é de extrema importância trabalhar 
com as literaturas que tratam de povos/grupos marginalizados historicamente. 
Considerando que boa parte da população brasileira se concentra à margem dos 
grandes centros, as manifestações literárias que trazem como pano de fundo os 
sujeitos marginalizados tendem a ser mais parecidas com a realidade destes alunos. 

A inserção da temática do passado histórico e do racismo nas redes 
escolares de ensino é essencial para conscientizar os alunos da importância e da 
riqueza da cultura negra para nossa identidade nacional, tendo em vista que o 
nosso país só é o que é graças aos esforços involuntários dos Africanos. 

Antes deles chegarem aqui, eles tinham uma vida totalmente diferente, 
seus costumes, rituais e cultura foram sequestrados, e a eles foram impostos 
novas regras, costumes e até mesmo uma nova língua. 

Atualmente, há a preocupação com esse apagamento, ou melhor dizendo, 
esse silenciamento das vozes negras no país; elas precisam ser ouvidas, suas 
histórias precisam ser contadas, porém, muitas dessas histórias são datadas com 
apenas alguns dias de diferença do agora, isto é, esse silenciamento perpassa os 
séculos, continuamos vendo casos de discriminação social quase todos os dias 
nos jornais. 

De maneira geral, quando perguntamos para uma criança o que é África, 
as respostas que encontramos é:  um país pobre que vive em guerra, muitas 
pessoas passando fome, entre outras coisas, mas essa não deveria ser a única 
imagem que devemos ter dela. 

A obra O Pequeno Príncipe Preto traz alguns elementos da cultura africana, 
retratados em lendas antigas sobre entidades religiosas, como as dos guerreiros: 
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Iansã e Xangô. Segundo o principezinho, eles são responsáveis pelos raios 
durante uma tempestade, “cada vez que suas espadas se tocam, faz um grande 
barulho de explosão” (França, 2020, p. 12). 

Outra lenda que o pequeno faz referência é a lenda do Ubuntu, em um 
certo momento da narrativa o menino vê várias crianças brincando com jogos 
eletrônicos, outros com bola e outras de boneca, porém, o que lhe chama mais 
atenção são as divisões, já que existem brincadeiras para meninos e brincadeiras 
para meninas e até as cores são diferentes para eles; e ainda há aquelas 
brincadeiras que só ganha quem for o melhor. Neste planeta as crianças não são 
unidas, é cada um por si. 

Diante disso, o garoto resolve propor uma brincadeira simples de corrida, 
essa brincadeira já pressupõe que uma pessoa deve cruzar a linha de chegada 
primeiro, entretanto o menino dá uma lição de vida para as crianças “eu sou 
porque nós somos! UBUNTU significa ‘nós por nós’! Se forem assim, juntos e 
juntas, todos vão ganhar as balas. Todos serão vencedores. Como um de vocês 
pode ficar feliz se todos os outros estiverem tristes, sem bala?” (França, 2022, 
p. 25). 

Desta forma, as crianças entendem que todos devem correr juntos e, ao 
vencer a corrida, todos ganham o prêmio. O Ubuntu se apresenta como uma 
maneira cooperativa de viver, na qual todos ganham. É lógico que há momentos 
em que um ganha mais que o outro, mas no contexto do Ubuntu, todos sabem 
que, ao juntarem forças, terão muito mais chances de serem felizes. Por isso, o 
garoto sugere brincar de forma cooperativa e unida para que todos ganhem. 

Reconhecemos que a função básica da escola é fornecer o conhecimento e 
as habilidades necessárias para que os estudantes possam ter sucesso no mundo 
atual. Mas, além disso, as escolas atuam como um lugar seguro de aprendizagem 
e são um ambiente de desenvolvimento individual e coletivo para os alunos, 
visando o convívio em sociedade. 

O Ubuntu é como a vida, só se vive com o Ubuntu, pois, tanto para os 
povos africanos quanto indígenas não existe um “eu”, um indivíduo, mas sim 
um “nós”, nunca estamos sozinhos, existe algo além, existe a ancestralidade.

Existe uma coisa chamada ancestralidade [...] Antes de mim, vieram os 
meus pais, os meus avós, os meus bisavós, os meus tataravós, os meus ta-ta-
taravós [...] Como pode existir o hoje, o agora, se você não conhece o seu 
passado, a sua origem, as suas características? É assim que a gente conhece a 
nossa ancestralidade. Isso é sabedoria e ancestralidade (França, 2020, p. 9).

É uma cadeia, onde somos partes fundamentais de uma coletividade e 
somos responsáveis pelo presente e pelo futuro não só dos nossos, mas também 
de todos aqueles que vieram antes de nós. Essa ancestralidade é formada 
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por conhecimentos, habilidades, saberes e séculos de experiências de nossos 
antepassados. De um jeito ou de outro, ela afeta a todos. Ela nos une e nos 
conecta ao passado, presente e futuro. Assim, não somos eu, mas sim um “nós”. 
Não somos meras partículas, mas parte de algo muito maior daquilo que vemos 
e sentimos. Estamos sempre juntos ao nosso passado, presente e futuro, e é 
essa ancestralidade que nos nutre, ensina, nos guia, e nos dá a base para que 
possamos seguir. 

Durante toda a história contada pelo principezinho, existe uma grande 
marca da ancestralidade, pelo que se sabe o menino vive sozinho em um planeta 
com uma árvore, a Baobá, ele a trata com todo respeito e carinho, como ele 
mesmo disse: “Devo tanto a Baobá, sabe? Sabedoria é comida que nos alimenta” 
(França, 2020, p. 9), ela é um símbolo da representatividade da sua cultura, ele 
a rega todos os dias, pois ele preserva a sua essência, ele preserva a herança 
cultural e principalmente a sua sabedoria, dado que uma árvore de baobá pode 
viver mais de mil anos. 

O Baobá é uma árvore milenar endêmica da África. Ela é conhecida 
como a árvore da vida, pois é capaz de sobreviver às mudanças climáticas e 
secas extensas, possuindo longa vida útil. O Baobá é geralmente encontrado 
em suas florestas naturais e é capaz de resistir à umidade e ao calor, podendo 
crescer mais de 30 metros de altura. É um símbolo de resistência, longevidade e 
vitalidade, sendo até um monumento histórico para algumas culturas.

O baobá é esta referência ao nosso passado na tentativa de encontrar as 
nossas asas nesta história. Nós não vamos encontrar os nossos tataravôs. 
Mas vamos referenciá-los como negros, como pessoas que respeita as 
origens do povo africano aqui nesta cidade. -Fátima, 43 anos, casada, 
católica, pós-graduada (Lucena, 2009, p. 10).

Fátima, militante negra, mesmo sendo católica expressa seu amor e 
respeito pela ancestralidade. Para várias comunidades africanas, o baobá tem forte 
ligação com seu passado histórico e é reverenciado como um portador endêmico 
de sua cultura. Algumas vezes, a baobá é vista como um túmulo de ancestrais ou 
uma representação do conhecimento ancestral antigo (Baobá, 2021). Os antigos 
africanos acreditavam que os espíritos dos ancestrais habitavam os troncos e 
estavam disponíveis para lhes aconselhar. Essa crença também ajuda a explicar 
porque muitas comunidades africanas cultuam e tratam os baobás com um alto 
grau de reverência. 

No que tange a educação, queremos formar mais pessoas como Fátima, 
que respeitam as tradições de outros povos. Pretendemos construir um ambiente 
educacional saudável e inclusivo, que promova a diversidade e o respeito por 
outras culturas. Lógico que sempre se tem dois lados de uma moeda, enquanto 
uns amam outros podem desamar. 
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Isso ocorre com um outro Pequeno Príncipe, aquele produzido por Antoine 
de Saint-Exupéry, a obra publicada em 1943 traz uma outra visão de Baobá. 
Tenhamos em mente que em ambas as histórias há um menino que vive em um 
planeta muito pequeno e nele se tem Baobá. O quadro abaixo marca algumas 
diferenças entre as obras

Quadro 1: O olhar sobre o Baobá

O Pequeno Príncipe O Pequeno Príncipe Preto

Eu expliquei ao Pequeno Príncipe que os baobás 
não são arbustos, mas sim árvores grandes como 
igrejas e que, mesmo se trouxesse uma manada 
de elefantes, eles não conseguiriam destruir um 
único baobá (Saint-Exupéry, 2021, p. 27-28).

A baobá gosta de solo seco, mas eu rego todos 
os dias com água morna. Não gosto de ver nin-
guém com sede. As amizades também devem ser 
regadas todos os dias. Nem com muita água viva, 
nem com pouca (França, 2020, p. 8)

Sementes terríveis no planeta do Pequeno Prín-
cipe... Eram as sementes de baobá. O solo do 
planeta estava infestado. E quando não se des-
cobre que é um baobá jamais conseguimos nos 
livrar dele. Ele congestiona todo o planeta. Ele o 
perfura com suas raízes. E se o planeta é muito 
pequeno e os baobás, muito numerosos, o planeta 
pode rachar (Saint-Exupéry, 2021, p. 30).

Vocês só estão me ouvindo, mas não conseguem 
me ver. Estou atrás de um tronco de uma árvore, 
da Baobá. É uma árvore linda, imensa, gigante. 
Estou de braços abertos, tentando envolvê-la, 
mas não consigo. Precisaria de duas, três, qua-
tro... De muita gente. Abraçar a baobá é uma 
troca de força, de energia (França, 2020, p. 6).

Fonte: O Pequeno Príncipe (2021), de Saint-Exupéry e O Pequeno Príncipe Preto (2020), de 
Rodrigo França.

Na obra de Antoine, o principezinho retira todas as sementes todos os 
dias, ele tem medo de que as raízes destruam o que ele tanto ama, aqui a Baobá 
ocupa um outro espaço, ela não é só uma árvore, mas também aquilo de mal que 
deixamos crescer em nós, a árvore serve como metáfora.

No planeta do pequeno príncipe, havia, como em todos os planetas, ervas 
boas e más. Por consequência, semente de ervas boas e semente de ervas 
ruins [...] se for roseira ou rabanete, pode deixar que cresça como quiser. 
Mas se for uma planta ruim, é preciso arrancar a planta imediatamente 
(Saint-Exupéry, 2021, p. 29).

Ela é como uma força destrutiva, algo que precisa ser constantemente 
controlado e eliminado para preservar o equilíbrio do ambiente. A necessidade 
de arrancar as sementes ruins representa o esforço de manter afastados elementos 
nocivos, tanto externos quanto internos. 

Por outro lado, em O Pequeno Príncipe Preto, o baobá é um símbolo positivo 
de força e conexão, uma figura de resistência e cuidado. A árvore é venerada e 
associada ao cuidado com as relações — o personagem rega o baobá diariamente, 
comparando isso ao ato de cultivar amizades. Esse cuidado não é apenas com 
a planta em si, mas com a relação simbólica que ela representa. A árvore é 
tão imensa que não pode ser abraçada sozinha, sugerindo uma necessidade de 
colaboração e a interdependência com a natureza e com outras pessoas. Ao 
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contrário do baobá de Saint-Exupéry, que é um perigo a ser eliminado, o baobá 
de França é um símbolo de energia e de troca, de algo que cresce em harmonia 
com quem o cuida e respeita. 

Ao fim da narrativa, o Pequeno Príncipe Preto vê sua amada árvore morrer, 
no entanto não se esmorece, devido a sua crença ele sabe que com a morte vem 
a ancestralidade, por isso, o menino se prepara para receber uma nova muda da 
árvore para continuar a semear o Universo, ele apenas deseja que ela esteja em 
paz, ou como ele mesmo diz “olorun kosi pure” (França, 2020, p. 29).

Por corpos de respeito: o corpo negro também é um corpo

Um outro ponto muito importante na obra é a exultação da beleza do 
corpo negro. É a representatividade do coletivo negro dentro da literatura 
infanto-juvenil. 

Atualmente, a representatividade do corpo negro vem ganhando destaque 
em meios de comunicação, empresas, entretenimento e sociedade. O objetivo 
é a inclusão e a representação equitativa entre negros e não-negros. A questão 
da representatividade no letramento e na educação do corpo negro ganha 
ressonância e deve ser pauta importante. Acreditamos que é preciso que haja 
espaço e oportunidades para que comunidades negras possam saber que sua 
história e sua vida têm espaço, que existem oportunidades e que podem ser 
construídas visões afirmativas sobre essa população. 

A pesquisadora Nilma Lino Gomes é doutora em Antropologia Social 
pela USP, é professora do Departamento de Administração Escolar da Faculdade 
de Educação da UFMG. Foi  Reitora da Unilab em 2013 e 2014 e  Ministra 
da Secretaria Especial de Políticas de Promoção da Igualdade Racial (SEPPIR) 
em 2015. Em muitas de suas falas e textos, ela salienta que não podemos mais 
falar de negros apenas vinculando-os ao racismo, não se deve restringir os debates 
e as pesquisas sobre o negro e sua cultura somente aos efeitos terríveis do racismo.

O racismo é certamente um fenômeno pernicioso que precisa ser 
combatido, mas limitar a discussão e o estudo a este tema específico pode 
significar o desrespeito à diversidade, complexidade e riqueza da cultura 
africana, limitando a compreensão que temos dela. 

Sendo assim, se faz necessário destacar dentro do campo da pesquisa 
educacional aspectos pouco explorados da cultura negra, resgatar a história da 
África e da sua cultura, trabalhar as semelhanças existentes entre esse continente. 

As iniciativas para melhorar a representatividade dos negros têm vindo 
por diversos caminhos. Nos últimos anos, vem ocorrendo um movimento de 
conscientização para que marcas comecem a incluir modelos e atores negros 
em seu conteúdo. Ocupando assim novos lugares, deixando de lado as velhas 
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memórias. Também são ressaltadas as contribuições da comunidade negra em 
diversos segmentos, como esportes, arte e música, visando dar maior visibilidade 
aos seus produtos e histórias. Além disso, há esforços para que a população negra 
possa ter maior acesso a cursos preparatórios que estimulem o seu protagonismo 
na sociedade. Por meio desse movimento, pretende-se apoiar e oferecer os meios 
necessários para que o corpo negro conquiste novas oportunidades e possam 
contribuir para o desenvolvimento da sociedade brasileira. 

No âmbito da educação infantil é de extrema importância que as crianças 
tenham contato com as diversas faces da literatura negra, ela necessita conhecer 
mais sobre si mesmo e principalmente se aceitar como é, a representatividade 
não é só falar sobre, mas também trabalhar para construção da identidade dos 
grupos e de seus indivíduos. 

O Pequeno Príncipe Preto, de Rodrigo França, além de trazer uma versão 
Afro do clássico de Saint-Exupéry também coloca todos os personagens da peça 
quanto do livro como negros, aqui o negro é protagonista e antagonista, eles são 
reis e príncipes, sem contar que estão espalhados por todo Universo. 

Por meio da magia, cria-se um mundo cheio de possibilidades, afeto, 
respeito e autoestima. O personagem principal se aceita como é, ele ama cada 
um dos seus traços, ele aborda a potência do corpo negro e vai de encontro com 
sociedade estruturalmente racista.

Minha boca é grande e carnuda. Olha o meu sorriso como é simpático e 
bonito! Eu tenho um nariz de batata. Eu adoro batata e adoro meu nariz. 
Meus olhos são escuros como a noite. Também existem olhos claros, mas 
gosto dos meus como eles são. Porque são meus! Meu cabelo não é ruim. 
Ele não fala mal de ninguém. Antes eu cortava meu cabelo bem baixinho, 
mas agora estou deixando crescer. Quero que fique para cima igual os galhos 
da Baobá. vai crescer, crescer, crescer... Vai ficar forte, brilhante, volumoso. 
Olhe para o céu! Ele será o limite (França, 2020, p. 11 grifo nosso).

O principezinho vê suas características com um presente, não importa o 
tamanho ou a forma, o que importa é que agora ele se ama como é. Ele deu o 
primeiro passo para a aceitação de si mesmo.

Nesse percurso, os negros deparam-se, na escola, com diferentes olhares 
sobre o seu pertencimento racial, sobre a sua cultura, sua história, seu 
corpo e sua estética. Muitas vezes esses olhares chocam-se com a sua 
própria visão e experiência da negritude. Estamos no complexo campo das 
identidades e das alteridades, das semelhanças e diferenças e, sobretudo, 
diante das diversas maneiras como estas são tratadas pela sociedade 
(Gomes, 2003, p. 172).

Podemos observar que na vida dele nem sempre foi assim, ele também 
foi guiado por outras ideologias, ele mudava para ser aceito. Quando amamos 
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nossas características, aceitamos o que somos e como somos. Isso nos ajuda a 
nos sentirmos mais seguros de nossas próprias escolhas e decisões, em vez de 
nos preocuparmos com aprovação ou aceitação dos outros. 

Em um trecho da obra, a raposa diz ao menino que ele é igual a cem 
mil garotos que ela já conheceu, entretanto o principezinho rebate dizendo que 
não, “Não sou, não. Cativando ou não as pessoas, nós somos únicos. Não dá 
para se comparar a nenhum outro ser” (França, 2020, p. 21), ele tem ciência 
de sua grandeza, mesmo sendo apenas um menino pequeno. Ao rebater a 
raposa ele deixa claro que não é igual a nenhum dos outros, pois, mesmo tendo 
características semelhantes, cada um é único, e possui singularidades que o 
tornam original. 

Segundo Gomes (2003, p. 173) “a escola aparece em vários depoimentos 
como um importante espaço no qual também se desenvolve o tenso processo 
de construção da identidade negra”, o que é lamentável, tendo em vista que 
a escola tem um grande papel de auxiliar a construção da identidade negra, 
considerando que as crianças passam boa parte do dia e da vida lá, tendo contato 
com diferentes corpos e culturas. 

Atualmente, vemos muitas produções fazendo o uso do corpo negro para 
trazer a diversidade. A Mattel lançou uma coleção de Barbies com vários tons da 
pele negra e a Disney lançou o filme Soul em 2020 e A pequena Sereia em 2023. 
Além disso, muitas das novas produções de televisão e cinema estão adotando 
contos e histórias que reverenciam culturas e heranças africanas. A indústria do 
entretenimento está gradualmente mudando para refletir melhor a diversidade 
racial nos programas, e nós acreditamos que essa é uma ótima maneira de 
promover a aceitação, tendo em vista que essa representação aproxima os 
personagens dos seus expectadores ou leitores, crítica que o principezinho faz ao 
ver os brinquedos das crianças que ele encontra na Terra, “os bonecos e bonecas 
não se pareciam com a maioria das crianças. E a maioria das crianças se parecia 
comigo” (França, 2020, p. 23). 

O corpo negro carrega marcas e características únicas, como já mencionado 
anteriormente, as empresas e a mídia tentam manipulá-lo para venda.

O corpo é uma linguagem e a cultura escolheu algumas de suas partes como 
principais veículos de comunicação. O cabelo é uma delas. O cabelo é um 
dos elementos mais visíveis e destacados do corpo. Em todo e qualquer 
grupo étnico ele é tratado e manipulado, todavia a sua simbologia difere 
de cultura para cultura. Esse caráter universal e particular do cabelo atesta 
a sua importância como símbolo identitário (Gomes, 2003, p. 174).

Em muitas culturas africanas o ato de pentear o cabelo com ou sem objeto 
é algo extremamente complexo, podem simbolizar a sua classe social, utilizada 
para a marcação de ritos e cerimônias, assim como para demonstrar afeto, 
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cura e aceitação; mas, nem sempre as crianças o veem dessa forma. Durante a 
iniciação escolar, as diferenças físicas podem chamar muita atenção e algumas 
‘piadas’ podem surgir, ou até mesmo falsos elogios – que parecem inofensivos 
para quem os proclama, mas ofensivos para quem os recebe –, um exemplo é 
o vivido pelo principezinho: “queriam tocar no meu cabelo, sem pedir licença” 
(França, 2020, p. 23), ou ainda “alguns riam do meu sotaque e da forma como 
eu me vestia” (França, 2020, p. 23). 

Os coletivos negros buscam garantir direitos como justiça racial, dignidade 
humana e igualdade social. Estes coletivos têm lutado desde a época da abolição da 
escravatura para que os cidadãos afrodescendentes e grupos minoritários de etnia 
negra tenham seus direitos garantidos. Eles têm lutado por acesso à educação, 
representação política, direitos econômicos e direitos de igualdade no emprego. 
Por meio do empoderamento dos negros, estes coletivos buscam ampliar a 
compreensão da realidade do racismo, criando vias para que as minorias acessem 
direitos fundamentais e recursos que lhes são negados. Além disso, lutando na 
direção de erradicar a discriminação racial e outras formas de injustiça. 

Como já salientado antes, as escolas devem se preparar para atender as 
demandas culturais dos alunos, os professores devem garantir que os livros 
e outros meios de comunicação sejam disponibilizados para todos os tipos 
de culturas. Além disso, os professores precisam garantir um ambiente livre 
de preconceito e discriminação baseada na cultura, o que significa abordar 
simplesmente as diferenças culturais sem julgamento, um exemplo é incentivar a 
conversa entre os alunos sobre assuntos relacionados à sua cultura e à das outras 
pessoas, visando entender as diferenças e aspectos benéficos.

Considerações finais 

Percebe-se que os ensinamentos de O Pequeno Principe Preto não ferem de 
forma alguma qualquer outra crença ou ideologia, ele acrescenta conhecimento. 

A obra conversa com diversos elementos da cultura negra, ela perpassa o 
âmbito religioso, suas crenças nos Orixás, faz uso de um elemento da natureza 
e da cultura africana para explicar a ancestralidade e, principalmente, aborda a 
beleza do corpo negro, ressaltando a importância de se amar. 

Gomes (2003) ressalta que as instituições de ensino são permeadas pela 
homogeneização das diversidades e, muitas vezes, contribui para a segregação 
racial, reproduzindo as desigualdades a qual os grupos minorizados são 
submetidos. É importante, portanto, que haja maior consideração e respeito 
pelas diferentes crenças e experiências culturais dos alunos. Assim, a escola 
pode passar a ser um ambiente de valorização da identidade negra, contribuindo 
para o empoderamento e combate do racismo. 
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Nesse sentido, a luta antirracista no Brasil ganha corpo com a promoção 
e valorização de todas as narrativas culturais de grupos racializados, que possam 
contribuir para o avanço da sociedade e, consequentemente, as lutas que têm 
o objetivo de trazer um maior equilíbrio social e ético para toda população. 
É necessário também aprofundar a discussão sobre a história do Brasil e 
abrir espaço para pesquisas, reflexões e produção de narrativas pautadas pela 
legitimação das vozes das comunidades negras. 

Referências 

ABRAMOVICH, Fanny. Literatura Infantil: gostosuras e bobices. 5. ed. São 
Paulo: Scipione, 1997.

BAOBÁ: árvore símbolo das culturas africanas. árvore símbolo das culturas 
africanas. 2011. Portal Geledés. Disponível em: https://www.geledes.org.br/
baoba-arvore-simbolo-das-culturas-africanas/. Acesso em: 15 jun. 2023.

COSTA, Marta Morais. Metodologia do ensino da Literatura infantil. 
Curitiba: Ibipex, 2007.

FRANÇA, Rodrigo. O pequeno Príncipe preto. Rio de Janeiro: Nova 
Fronteira, 2020.

GOMES, Nilma Lino. Educação, identidade negra e formação de professores/
as: um olhar sobre o corpo negro e o cabelo crespo. Educação e Pesquisa, São 
Paulo, v. 29, n. 1, 2003, p. 167-182. Disponível em: https://www.scielo.br/j/
ep/a/sGzxY8WTnyQQQbwjG5nSQpK/abstract/?lang=pt#. Acesso em: 17 
nov. 2024.

LUCENA, Francisco Carlos de. Uma etnografia dos significados da 
Louvação a Baobá: sentidos da áfrica no brasil. In: África e Africanidades, 
n. 5, 2009, p. 1-13. Disponível em: https://www.geledes.org.br/wp-content/
uploads/2014/04/Uma_etnografia_dos_significados_da_Louvacao_a_Baoba.
pdf. Acesso em: 18 jun. 2023.

MUNANGA, Kabengele. Criação artística negro-africana: uma arte na fronteira 
entre a contemplação e a utilidade pratica. In: África Negra. Tradução. São Paulo: 
Corrupio, 1988. Disponível em: https://biblio.fflch.usp.br/Munanga_K_Criacao 
ArtisticaNegroAfricanaUmaArteNaFronteiraEntreAContemplacaoEAUtilidade 
Pratica.pdf. Acesso em: 14 nov. 2024.

SAAVEDRA, Carola. O mundo desdobrável: ensaio para depois do fim. Belo 
Horizonte: Relicário, 2021.

SAINT-EXUPÉRY, Antoine de. O pequeno príncipe. Londrina: Livraria 
Família Cristã, 2021. Organização e tradução da editora.

PIRES, Sandra Aparecida; OLIVEIRA, Andreia dos Santos (org.). Literatura 
infantil: entre conceito e prática. Campinas: Pontes, 2020.



NO CAMINHO DAS LETRAS: VEREDAS LITERÁRIAS

183

ÍNDICE REMISSIVO

A
Analogia  122, 127, 129, 155
Ancestralidade  85, 174, 175, 176, 178, 181
Animalização  114, 116, 119
Arqueogenealógica  133
Arquétipos  26, 33, 35
Arte  104, 111
Autobiografia  7, 8, 9, 12, 15, 17, 18, 20, 21, 38, 39, 40, 41, 42
Autoficção  7, 8, 9, 12, 13, 15, 16, 18, 20, 21, 43, 46

B
Brincadeira  97, 175

C
Carlota Joaquina  148, 149, 150, 151, 152, 153, 154, 155, 156, 158, 159, 160
Carta de Pero Vaz de Caminha  18, 19
Conto  27, 97, 98, 101, 102, 103, 105, 107, 108
Crença  142, 176, 178, 181
Criança  93, 94, 95, 96, 97, 98, 99, 100, 105, 107, 124, 170, 172, 174
Crítica Psicanalítica  101, 102, 110
Cultura  34, 79, 91, 100

D
Desumanização  69, 75, 113, 115, 119
Dom Quixote  26, 27, 31, 32, 34

E
Educação  5, 11, 64, 96, 114, 118, 166, 167, 170, 176, 178, 179, 181
Educação Básica  8, 11
Enredo  17, 30, 60, 61, 62, 63, 64, 101, 113, 114, 115, 118, 125
Ensino Médio  8, 15, 17, 18, 19, 20
Estatuto da Criança e do Adolescente  96, 99, 100
Estereótipos  13, 45, 68, 69, 70, 71, 72, 73, 75, 83, 118
Estudos Culturais  121, 122, 124, 131, 141
Etnográfico  7, 8, 9, 12, 16, 18, 19, 20, 21

F
Formação Discursiva  138, 139, 140, 141, 142
Formalismo Russo  161



Mailso Atankevcz da Luz | Maxmillian Gomes Schreiner | Sandra Mara da Silva Marques Mendes 
(Organizadores)

184

G
Gênero  7, 8, 9, 12, 13, 15, 16, 20, 21, 74, 75, 76, 81, 82, 83, 87, 106, 140, 141, 

142, 146, 147, 150
Geografia  65, 66

H
Heterônimos  48, 49, 50, 52, 53, 54, 58
Heterotopia  93, 95, 96, 97, 99, 100
História  7, 8, 9, 10, 12, 15, 16, 18, 19, 20, 21, 22, 28, 29, 32, 33, 37, 38, 39, 40, 

41, 44, 45, 62, 63, 66, 67, 85, 86, 92, 100, 101, 102, 103, 108, 122, 123, 
124, 129, 130, 133, 134, 143, 144, 148, 149, 150, 154, 157, 158, 159, 160, 
162, 167, 172, 173, 176, 178, 179, 182

História da literatura  10, 134, 143, 144

I
Idade Média  27, 33, 136, 137, 143
Identidade negra  171, 180, 181, 182
Identidades raciais  69, 70, 72, 73, 75, 76
Ideologia  78, 107, 108, 141, 142, 149, 165, 181
Igreja Católica  49, 54, 55, 56, 58, 136
Iluminismo  135, 143
Infância  12, 14, 64, 93, 94, 95, 96, 97, 98, 99, 100, 101, 137
Integridade  51, 58, 127
Interação  46, 56, 148, 166, 167

J
Joaquim Moura Costa  49, 51, 52, 57

L
Leitura  16, 17, 18, 20, 27, 37, 40, 42, 43, 46, 62, 80, 83, 84, 86, 90, 91, 94, 102, 

103, 104, 106, 107, 108, 109, 111, 119, 130, 134, 147, 158, 161, 162, 164, 
165, 167, 169, 171, 173

Lenda  22, 23, 24, 26, 33, 34, 50, 60, 156, 175
Linguagem  8, 16, 17, 51, 53, 54, 55, 61, 63, 68, 69, 70, 71, 72, 73, 74, 75, 76, 

77, 102, 106, 109, 115, 119, 126, 134, 135, 146, 147, 148, 149, 156, 159, 
162, 163, 164, 165, 166, 169, 180

Lirismo  7, 9, 13, 64
Literatura  7, 8, 9, 10, 11, 15, 16, 18, 21, 27, 29, 38, 42, 44, 46, 48, 56, 57, 58, 

60, 61, 66, 67, 94, 102, 106, 108, 111, 113, 114, 119, 120, 121, 122, 124, 
128, 129, 131, 132, 133, 134, 135, 136, 137, 138, 139, 140, 141, 142, 143, 
144, 145, 147, 158, 160, 161, 162, 163, 164, 165, 166, 167, 168, 169, 170, 
171, 172, 173, 178, 179

Literatura brasileira  10, 18, 111, 132, 144
Literatura regionalista  114, 119
Literaturas indígenas  8, 10, 11, 12, 15, 18



NO CAMINHO DAS LETRAS: VEREDAS LITERÁRIAS

185

M
Madame Satã  79, 80, 81, 82, 83, 84, 86, 87, 88, 89, 90, 91, 92
Marginalização  49, 69, 113, 114, 116, 117, 119
Maternidade  37, 45, 46, 98
Memórias  8, 12, 13, 39, 43, 61, 62, 63, 64, 65, 66, 97, 124, 125, 126, 128, 129, 

130, 179
Metáfora  79, 121, 122, 124, 125, 126, 127, 129, 131, 177
Mídia  122, 147, 149, 158, 180
Modernismo  18, 29, 34, 56, 139
Monarquia Portuguesa  49, 53
Multiplicidade  48, 50, 52, 73
Musicalidade  29, 86

O
O Pequeno Príncipe Preto  170, 171, 174, 177, 179

P
Poesia  27, 29, 30, 36, 37, 38, 39, 42, 43, 45, 46, 48, 53, 56, 58, 59, 65, 68, 69, 

71, 72, 73, 75, 76, 77, 106, 132, 134, 135, 136, 137, 138, 140, 164, 166, 
167, 169

Poética  17, 19, 39, 49, 52, 55, 56, 60, 63, 64, 65, 66, 68, 72, 73, 80, 100, 107, 
127, 129, 132, 149, 157, 163, 166

Preconceitos raciais  72, 75
Princesa do Brazil  148, 149, 150, 151, 152, 153, 159, 160
Psicanálise  26, 51, 78, 93, 102, 106, 108, 112, 131

Q
Quando as árvores morrem  121, 124, 126, 129, 130

R
Racialização  68, 69, 70, 71, 75, 76
Racismo  74, 75, 87, 173, 174, 178, 181
Rei Artur  22, 23, 24, 26, 28, 30, 33
Romance  5, 8, 18, 20, 26, 29, 60, 61, 62, 63, 66, 67, 108, 115, 119, 120, 124, 

149, 150, 155, 156, 158, 159, 160, 164
Romance histórico  60, 61, 62, 63, 66, 67

S
Santo Graal  24, 25, 27, 28, 30, 31, 32, 33
Simbolismo  22, 125
Sociedade  7, 11, 50, 51, 52, 58, 60, 62, 69, 70, 71, 73, 75, 85, 94, 95, 96, 99, 

100, 102, 104, 105, 106, 109, 110, 113, 115, 117, 119, 122, 128, 136, 141, 
142, 143, 157, 159, 165, 166, 167, 172, 173, 174, 175, 178, 179, 182

T
Teoria da Literatura  111, 133, 134, 141, 143, 144, 145




