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RESUMO 
 

 

O PERFIL DA POESIA DE NAURO MACHADO NO CENÁRIO DA 

LITERATURA MARANHENSE  

 

 

Valderi Ximenes de Meneses 

 

Orientador: Prof.º Doutor Alberto Pucheu Neto 

 

 

Resumo da Tese de Doutorado apresentada ao Programa de Pós-Graduação em Ciência 

da Literatura da Universidade Federal do Rio de Janeiro como requisito para a obtenção 

do Título de Doutor em Ciência da Literatura (Teoria Literária). 

 

             Esta Tese Doutorado desenvolve nossas reflexões críticas sobre a obra poética 

do poeta maranhense Nauro Dinis Machado, procurando mostrar o perfil de sua poesia 

no cenário da literatura maranhense. Nosso intuito durante esta etapa concentrar-se-á em 

tentar fazer com que a obra de Nauro Machado ganhe maior reconhecimento pela crítica 

literária de caráter acadêmico e que todo o material aqui produzido possa contribuir 

como fonte de pesquisa para futuros trabalhos acadêmicos que, por ventura, alguém 

queira se dedicar a trabalhar a obra desse sólido poeta. 

            Sua poesia é vista por uma pequena parcela de críticos como de alto nível, no 

entanto ainda não se tem trabalhos acadêmicos que sustentem tal afirmação. Sabe-se 

que seu poder verbal apresenta várias possibilidades de sua magia com o verso. É um 

poeta digno da representação de um vocabulário violento, forte e nítido. 

            Diante da necessidade de se quebrar a barreira de silêncio em torno da obra 

naurina participa do diálogo de nosso trabalho, uma abordagem sobre a forma como o 

poeta se comporta em meio a sua geração. Daí a necessidade de fazer um estudo teórico 

da problemática da geração, para se ter uma verdadeira noção da relação de Nauro com 

a produção literária de sua época. 

            Num outro momento observamos a relação do erotismo e da metalinguagem 

como objetos partícipes da criação poética desse autor maranhense, sendo o primeiro o 

agente que move o ato poético e o segundo o elemento que se utiliza da palavra escrita 

para falar da própria poesia.  

             Fechando nosso propósito, apresenta-se a poesia de Nauro Machado sob o olhar 

existencialista e da memória, onde o primeiro percorre as linhas de força que tentam 

explicar a existência do homem em seu meio e a outra relaciona a poesia aos aspectos 

da imaginação metafórica em que o poeta exaspera sua carga imagística dos versos.    

 

Palavras – chave: poesia – geração – erotismo – metalinguagem – existência 
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ABSTRACT 

 

    POETIC PROFILE OF NAURO MACHADO IN THE MARANHENSE 

LITERATURE SCENERY. 

 

Valderi Ximenes de Meneses 

 

Orientador: Profº Doutor Alberto Pucheu Neto 

 

Abstract da Tese de Doutorado apresentada ao Programa de Pós-Graduação em Ciência 

da Literatura, Faculdade de Letras, da Universidade Federal do Rio de Janeiro – UFRJ, 

como parte dos requisitos necessários à obtenção do Título de Doutor em Ciência da 

Literatura (Teoria Literária). 

 

  

                This Ph.D. thesis developing our critical reflections about the poetic of the 

maranhense poet Nauro Dinis Machado, trying to show his poetry 's profile in the 

scenery of Maranhão literature. Our aim during this stage will focus on trying to make 

the work of Nauro Machado earn greater recognition for literary criticism of academic 

nature and that all material produced here can contribute as a source of research for 

future academic work that perchance someone wants to dedicate to work this solid poet. 

His poetry is seen by critics as a small portion of high-level, however there is still no 

scholarly work to support such a claim. It is known that his verbal power presents 

several possibilities for his magic with the verse. It is a worthy poet representation of a 

violent, strong and sharp vocabulary. 

                Given the need to break the barrier of silence around ―naurina‖ work 

participates in the dialogue of our work, an approach on how the poet behaves amid his 

generation. Hence the need to make a theoretical study of the problem of generation to 

get a true sense of Nauro with the literary production of his time. 

In another moment we notice the relation of eroticism and the metalanguage as 

objectsparticipants of poetic creation and the second element that uses the written word 

to speak of poetry itself. 

                Closing our purpose, we present the poetry of Nauro Machado by the 

existentialist look and memory, where the first runs along the lines of force that attempt 

to explain the existence of man in his environment and other poetry related to aspects of 

metaphorical imagination in which the poet exasperates his load imagery of the verses. 

 

 

Keywords: Poetry - generation - eroticism - metalanguage - existence 
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RESUMEN 

 

EL PERFIL DE LA POESÍA DE NAURO MACHADO EN EL ESCENARIO DE LA  

LITERATURA MARAÑENSE 

 

 Valderi Ximenes de Meneses 

 

Orientador: Prof.º Doutor Alberto Pucheu Neto 

 

Resumen da Tese de Doutorado apresentada ao Programa de Pós-Graduação em Ciência 

da Literatura da Universidade Federal do Rio de Janeiro como requisito para a obtenção 

do Título de Doutor em Ciência da Literatura (Teoria Literária). 

 

            Esta tesis doctoral desarrolla nuestras reflexiones críticas sobre la poesía del 

poeta Marañense Nauro Dinis Machado, tratando en  mostrar el perfil de su poesía en el 

escenario de la literatura Marañense. Nuestro objetivo en esta etapa se centrará en tratar 

de hacer el trabajo de Nauro Machado ganar mayor reconocimiento para el personaje de 

la crítica literaria académica y que todo el material producido aquí pueda contribuir 

como fuente de investigación para futuros trabajos académico que por ventura alguien 

quiera dedicarse  a fondo a trabajar este importante poeta. 

            Su poesía es considerada por algunos críticos como  de alto nivel, sin embargo 

aún no existe una obra académica para apoyar  esta firmación. Se sabe que su poder 

verbal presenta varias posibilidades de su magia con el verso. Es un poeta digno de la 

representación de un vocabulario violento, fuerte y agudo. 

            Frente a la necesidad  en romper  el obstáculo del silencio a respecto de la obra 

naurina participa en el diálogo de nuestro trabajo, un enfoque sobre cómo el poeta se 

comporta en medio de su generación. De ahí la necesidad de hacer un estudio teórico 

del problema de generación para obtener un verdadero sentido de la relación de Nauro 

con la producción literaria de su tiempo. 

            En otro momento listamos el erotismo y  de la metalenguaje como  objetos 

participantes de la creación poética de este actor marañense, sendo el primero agente 

que mueve el acto poético y el segundo elemento que se utiliza  de la palabra escrita 

para hablar de la propia poesía. 

            Cerrando nuestro propósito , presentamos la poesía de Nauro Machado  bajo la 

mira existencialista y de la memoria, donde las primeras carreras a lo largo de las líneas 

de fuerza que tratan de explicar la existencia del hombre en su medio  y  la otra 

relaciona la poesia a los aspectos de la imaginación  metafórica en la que el poeta 

exaspera su imaginería de carga de los versos. 

 

Palabras clave : Poesía - generación - erotismo - metalenguaje - existencia 
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INTRODUÇÃO 

 

               

               O crítico Fábio Lucas fala sobre Nauro Machado com as seguintes palavras: 

―sem fazer da modernidade um valor em si, sem sofrer a atração de vanguardismo 

aventureiro, é capaz de transmitir a ideia de perenidade da poesia. Sem fazer concessões 

aos apelos efêmeros da cultura de massa, organiza o seu discurso poético com 

verdadeiro rigor estético.‖
1
 Nauro questiona a própria essência e destinação do ser 

humano, sem deixar de cultivar uma linguagem poética e uma técnica de versos 

exemplares. 

               Poeta dos mais fecundos da atualidade, com mais de 50 livros publicados, 

entre poemas e ensaios críticos, vem desde Campo sem Base, 1958, traçando uma 

trajetória poética singularíssima na literatura brasileira. Sua poesia consegue extrair da 

matéria do confessional, uma investigação do ser em seu estar-no-mundo, coisa 

raríssima em nossa literatura, já que poucos poetas se ocuparam desta matéria com tanta 

propriedade. 

               Henriqueta Lisboa disse, ao escrever na orelha do volume Antibiótica 

Nomenclatura do Inferno, 1977, que: ―Nauro Machado é poeta a visar o essencial e o 

profundo, em rasgos de rara sensibilidade para a exatidão da linguagem, de 

correspondência ao drama existencial.‖
2
 É visto, em toda sua trajetória, o processo de 

construção e desconstrução da matéria verbal, onde não somente revela o olhar vigilante 

do mestre e inventor, mas também, procura coadunar, sempre, às necessidades 

semânticas da mensagem poética. As investidas fonológicas, através das rimas internas, 

ecos, assonâncias e aliterações se associam às rupturas sintáticas e ao acervo vocabular 

de fortes incidências fisiológicas, no sentido de semantizar, cada vez mais, o corpo de 

seus poemas. 

               A existência de Nauro ocupa um lugar central em sua vasta produção poética, 

complexa e multiforme, cujo fluxo se encontra abalizado nas problemáticas mais 

angustiantes da sua realidade. 

               Considerado como poeta do ser e da linguagem, Nauro Machado busca 

estabelecer em sua poesia, um roteiro visivelmente pessoal na construção de sua obra. 

Coloca em questão o desequilíbrio do ser; busca comparar palavras e coisas, deixando 

                                                           
1
 LUCAS, Fábio. Do Eterno Indeferido. Revista Colóquio de Letras, Lisboa, 1971.p. 13. 

2
 Cf. citação de orelha em MACHADO, Nauro. Antibiótica Nomenclatura do Inferno. São Luís, SIOGE, 

1977. 
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em seus poemas, um tom de obscuridade aos menos informados. Sua poesia se move na 

questão da tradição e ruptura, a partir de um processo de formação da literatura. 

              Podemos afirmar, que Nauro Machado, apesar da inibição crítica em torno de 

sua obra, já é possuidor de uma obra grandemente em processo de expansão, mas ainda 

carece de um maior conhecimento pela crítica literária de caráter acadêmico. Nosso 

intuito é colaborar na divulgação e posterior contribuição em prol do conhecimento e 

valorização de sua vasta produção literária. 

               Sabemos que o próprio poeta se julga culpado por esse seu ostracismo. Por sua 

própria vontade, sempre preferiu o isolamento voluntário do centro-sul do país em sua 

cidade natal, São Luís do Maranhão, onde se encontra visceralmente radicado, tendo, 

poucas vezes, se afastado para participar de eventos no eixo Rio-São Paulo. Alguns 

críticos já fizeram comentários sobre sua vasta obra, mas não contribuindo, para que 

alcançasse ressonância devida, ficando somente conhecida entre os seus muitos amigos 

e admiradores pessoais, restrita a um grupo de intelectuais que diretamente convive com 

a atividade literária maranhense. 

               Segundo a crítica literária Nelly Novaes Coelho, ―é de se notar o vocabulário 

forte, violento e nítido que se instituiu como matéria verbal de sua poesia; toda ela se 

construindo em perfeita coerência com a natureza da crise existencial/cultural que o 

poeta capta, como um poderoso radar.‖
3
 Donald Schuller, em estudo publicado na 

Revista Colóquio de Letras, de Lisboa, disse que ―o poder verbal de Nauro Machado 

nos lembra, às vezes, Fernando Pessoa, tais as possibilidades de sua magia, tal a 

complexidade de certos estados explorados artisticamente‖.
4
 Podemos dizer que a 

complexidade, possa ser outro fator que contribui, acentuadamente, para o fenômeno da 

barreira do silêncio em torno de sua obra, onde muitos o tratam como poeta de caráter 

eminentemente hermético. 

               Sua produção, quase anual, vem se estabelecendo com bastante vigor literário, 

observando uma aguda preocupação entre os intelectuais mais relevantes de nossas 

letras sobre seu destino final. Entretanto, parece consenso geral, entre todos, que a obra 

de Nauro Machado venha evoluindo a cada publicação, por apresentar um horizonte 

                                                           
3
 COELHO, Nelly Novaes. A poesia de Nauro Machado em face da crise espiritual de nosso tempo. 

Posfácio da Antologia Poética de Nauro Machado. São Paulo, Edições Quíron; INL-MEC, 1980. P.461-

484. 
4
 Cf. citação de orelha em MACHADO, Nauro. Apicerum da Clausura. Rio de Janeiro, Cádetra; MEC, 

1985. 
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amplo, sem abrir concessões ao novo pelo novo. O poeta se mantém fiel a um fazer 

poético cada vez mais denso e mais condensado. 

              O crítico Alfredo Bosi disse em seu livro História Concisa da Literatura 

Brasileira, que em Nauro: ―Ressurge o discurso poético e, com ele, o verso, livre ou 

metrificado – oposição à sintaxe ostensivamente gráfica. (...) Exemplos desse renovado 

modo de conceber a poesia se colhem no último Drummond, em todo Ferreira Gullar, e 

no menos conhecido, mas não menos vigoroso poeta maranhense Nauro Machado.‖
5
 

Observa-se, nas palavras de Alfredo Bosi, a forma como vê a poesia de Nauro 

Machado, com seu vigor poético, na criação de textos de boa qualidade literária, de 

acordo com a sua concepção do fazer poético. 

              Na sua incansável produção literária, publica livro após livro, mantendo-se fiel 

a uma mesma temática literária . É com grande relevância que Nauro trabalha a forma 

fixa do soneto, com timbre próprio, ritmos e metáforas, completamente, inéditos em 

nossa língua. Nauro consegue revigorar o soneto, utiliza-se do instrumento clássico para 

falar do moderno, ou seja, trabalha a tradição, como mecanismo de ruptura do moderno. 

               Nauro Machado é dono de uma ―alta e impressionante poesia‖, assim declarou 

Carlos Drummond numa citação de orelha do livro de sonetos As Órbitas da Água, 

1978. A plasticidade linguística dos seus sonetos apresenta características muito 

próprias, embora ele confesse aguda influência que recebera da leitura dos modernos 

franceses. Mesmo sendo um autodidata, sempre fez boas leituras de escritores franceses, 

já que era pleno conhecedor da língua francesa. Leu Baudelaire, Rimbaud, Mallarmé, 

Verlaine, tendo no último, sofrido influência da musicalidade verbal remanescente do 

verso curto. 

              Sua poesia erigiu no esteio das melhores tradições, tanto da poesia 

eminentemente francesa, como em elementos já presentes ao longo dos oito séculos de 

literatura em língua portuguesa. Observa-se, também, a existência de um fio condutor 

da poesia de Nauro com poetas que vai desde Camões, passando por Boccage, Antero 

de Quental, Fernando Pessoa e Augusto dos Anjos. É de se observar que os poetas 

citados, com exceção, talvez feita a Camões, mas não de todo, foram tratados como 

malditos em sua época, dado o teor viril e violento de suas poéticas, atentas aos temas 

mais angustiantes e trágicos da existência humana, sendo inevitável a aproximação entre 

eles e o poeta maranhense. 

                                                           
5
 BOSI, Alfredo. História Concisa da Literatura Brasileira. São Paulo: Cultrix, 1994. p. 487.  
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               Na parte introdutória tivemos a intenção de fazer um comentário sobre a 

produção poética de Nauro Machado, tentando mostrar o que a crítica tem dito sobre sua 

poesia e o ponto de vista dos poetas mais reconhecidos, no tocante ao lidar com o fazer 

poético. Passado o momento, tomando, pois, como pressuposto os fatos anteriormente 

citados, passemos ao passo seguinte deste trabalho, que consiste em fazer uma travessia, 

mesmo que de equilíbrio instável, sobre a obra poética de Nauro Machado.  

              Sabemos das dificuldades que serão encontradas em virtude de sua vasta e 

densa obra poética, e que sobre a qual nos atrevemos a encetar uma tentativa de análise, 

no intuito de não vacilar diante de um terreno repleto de tantas possibilidades, e por 

isso, cheio de tantos perigos e armadilhas, para quem se arrisca a uma empreitada que 

busca algo de novo sobre o poeta, e não falar do que já se foi dito. 

              Nosso propósito inicial, não é trabalhar o conceito de geração e discuti-lo, já 

que não é um ponto pacífico entre os teóricos e os críticos de literatura. Portanto, não se 

pode gratuitamente tentar conciliar opiniões e fraseologias tão diversas sobre a mesma 

coisa. Procuramos, no decorrer do capítulo introdutório de nossa Tese, fazer 

comentários sobre a poesia maranhense do século XX, numa tentativa de oferecer uma 

compreensão aguda e clara sobre o fenômeno da geração, observando na obra de Nauro 

Machado sua relação geracional. 

              Também dentro dos limites de nossas pretensões, trabalhamos a tradição 

discursiva de Nauro Machado na geração de 60, embasado na Teoria de Nelly Novaes 

Coelho, em seu ensaio, ―A geração de 60.‖ A Crítica Literária aponta essa geração 

como a primeira geração verdadeiramente nacional, pois, produz sua obra sem ter, 

necessariamente, deslocada sua atenção, para o eixo Rio/São Paulo, com o intuito de se 

afirmar. Tal fato marcou o desconhecimento de Nauro Machado, nos meios acadêmicos, 

por uma boa parte de sua vida literária. 

              Ainda, no que se refere à questão da geração e do perfil poético de Nauro 

Machado, veremos no decorrer do texto, a visão de Nauro Machado sobre o ofício de se 

fazer poesia. Recorremos à teoria de Octávio Paz em, O Arco e a Lira, quando trabalha 

o conceito de palavra na poesia, onde afirma que: ―a palavra poética é plenamente o que 

é – ritmo, cor, significado- e, ainda assim, é outra coisa, imagem.‖
6
 Outro ponto que 

referenciamos, neste primeiro momento, é sobre a visão que Nauro tem sobre a leitura 

do poema. Veremos na teoria de Foucambert, sua concepção de leitura, como um ato de 

abertura para o mundo, ou seja, o caminho para um conhecimento mais aprofundado do 
                                                           
6
 PAZ, Octávio. O Arco e a Lira. Trad. Olga Savany. Rio de Janeiro, Nova Fronteira, 1982.p. 143. 
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leitor sobre si mesmo. Para Nauro, o poeta, a seu modo, é um enfeitiçador ao conduzir o 

leitor por viagens interiores inimagináveis. Paz, também diz em O arco e a Lira, que 

―poeta e leitor são dois momentos de uma mesma realidade.‖ Sartre (1980), diz que: ―o 

objeto literário é um estranho pião que só existe em movimento.‖ 

              O discurso sobre a cidade flui na poesia de Nauro, quando pretende recriar uma 

cidade a seus moldes, uma São Luís fantasmagórica, que o povo não quer enxergar, 

somente, o poeta sabe o lugar a que pertence, mas não quer pertencer a esse lugar. São 

Luís tem a tradição de ser uma cidade em que a poesia brota sem parar, no entanto, que 

São Luís é essa que ninguém quer enxergar?  

              Daí surge o poeta, trazendo a cidade como ato fundador de uma determinada 

comunidade histórica, que opera por realizar a linha temática que reforça o projeto de 

criação poética. O processo de poetização seria o elemento que atenderia à necessidade 

camuflada ou degradada do homem moderno de viver em seu próprio espaço, de 

cosmicizar o lugar em que deve habitar. 

               Nauro trabalha a poesia chamada de protesto social, ao apresentar contornos 

universais que tematizam a vida, a morte, o tempo e a miséria do ser, numa espécie de 

angústia, devido à sua preocupação com a decadência e o abandono do homem.  

              Sua poesia é o reflexo de um processo de criação mental, que o atormenta de 

forma demasiada, e que, através do verso, encontra caminhos para a construção de suas 

imagens poéticas, denunciando de forma universal os processos históricos que 

envolvem os destinos de uma determinada sociedade que castra o homem, lamentando 

seu estado de precariedade social.  

              Portanto, é de se observar que a poesia vista como de protesto social, 

trabalhada por Nauro Machado, não trata de um mero confessionalismo puro, desabafo 

vulgar ou sentimentalismo medíocre. Sua poesia é o reflexo da similaridade de 

identificação do plano real, passado ao campo textual. 

              A crise de nosso tempo atravessa toda poesia de Nauro, na tentativa de ordenar 

a imagem caótica de mundo instaurada na modernidade. Daí, surge o conflito que se 

estabelece no seu canto dramático, percebendo em sua supraconsciência, a 

incompatibilidade entre a existência do homem como ela deva ser assumida e uma 

ordem social que impede a plena realização humana. A inquietude existencial é a marca 

da poesia de Nauro Machado, tornando-a personalíssima e única. 
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             E por sua poesia tratar do discurso da crise, é que fazemos um recorte em 

Marco Siscar(2010), no seu discurso sobre a crise, como ponto que vai referendar 

nossas discussões sobre o assunto que percorre por um terreno muito onduloso.    

             A criação poética de Nauro é um outro ponto que tem chamado atenção. Sua 

vasta produção apresenta o erotismo como elemento de sua criação poética. A inserção 

do erotismo é trabalhada, através dos conceitos de erotismo elaborados por Octávio Paz 

e George Bataille, no intuito de alcançarmos as dimensões históricas e estéticas da lírica 

desse poeta maranhense.  

              Para Octávio Paz: ―o erotismo é o agente que move a força da criação poética. 

A imaginação é o agente que move o erótico e o poético. É a potência que transfigura o 

sexo em cerimônia e rito e a linguagem em ritmo e metáfora.‖
7
 Daí a relação existente 

entre o erotismo e a poesia, pois a literatura é construída através do erotismo, embora a 

tradição literária sempre tenha julgado a literatura erótica como obscena, sendo, 

portanto, por natureza, transgressora dos valores morais.  

             No entanto, Paz diz que o erotismo não é sexualidade animal – é cerimônia, 

representação. E sob esse molde é que surge a poética de Nauro Machado, como um fio 

condutor do contexto complexo que leva, através do discurso, a um caminho de muitas 

sugestões e conexões. O olhar do poeta é formado por um leque de muitas 

possibilidades que são marcadas por investigações que exploram a formação artística 

num jogo poético-erótico-político de manifestações, que se respaldam nas questões que 

abrangem a sociedade como foco do embate de luta do poeta. 

             Para Bataille, o erotismo é uma criação humana, uma atividade cultural, seu fim 

se destina ao prazer. E o homem, que é um animal erótico por natureza, vive em 

constante representação, tendo como meta principal, a recriação da história. Ao poeta, 

cabe o papel de fazer fluir sua imaginação, em prol da criação artística. E Nauro 

Machado, ao longo dos anos, vem percorrendo caminhos que trazem resultados 

duradouros ao ato criador.  

             Também abordamos na obra de Nauro, sua forma de lidar com a poesia, ou seja, 

a existência criadora da sua condição de poeta e a existência do poema. Buscamos na 

metalinguagem, a forma como o poeta encontra o caminho para sua construção poética. 

Vemos que Nauro Machado, desde seu primeiro poema, “Parto,” já trabalhou a 

metalinguagem, ao longo dos seus versos, como força movente de sua criação poética. 

                                                           
7
  Idem, op.cit.p.12. 
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             Nauro caminha numa verdadeira profissão de fé, desde “Campo sem Base”, 

1958, seu livro inicial, quando já anunciava uma preocupação com o seu lado de ser: o 

de homem; e com o outro lado: o de poeta. Para quem não apresenta uma consciência 

sobre a relação existente entre ser/poeta, estabelecida por Nauro Machado, se torna 

quase impossível entendê-la. É que o homem Nauro Machado apresenta duas partes: 

uma que é ele mesmo e outra que lhe falta, que é a de poeta. Mas, a parte de poeta não 

pode se realizar por completa, pois, ao se realizar, a poesia para de brotar.  

             O homem Nauro Machado sempre estará incompleto, e a poesia continuará 

brotando, em sua imaginação poética, à procura de sua outra parte. A profissão de fé de 

Nauro Machado ganhou força nas suas leituras em João Cabral de Melo Neto, com sua 

preocupação em desenvolver uma poética na forma de metapoesia, evidenciando sua 

consciência crítica no momento da criação poética. Sempre foi um exímio leitor de João 

Cabral. Seus versos, assim como os de Cabral, possuem uma trilogia montada na base 

poesia-teoria-crítica. A crítica faz parte do seu projeto de construção da poesia. 

              A existência é um tema constante em todos os poemas de Nauro. Sempre leu os 

grandes filósofos existencialistas como, Friedrich Nietzsche, Edmundo Husserl, Martin 

Heidegger e Jean Paul Sartre. Razão que o levou a responsabilidade de refletir sobre a 

condição de homem e de ser. 

             A poesia é o novo caminho que o poeta procura para refletir a realidade 

histórico-social do seu tempo e do seu meio. Embasado no recorte da filosofia desses 

teóricos é que construímos nossa linha de pensamento, no que se refere à poesia de 

cunho existencialista vista na poesia de Nauro Machado. Sua poesia apresenta um 

projeto de mundo, referendado na inserção na linha da modernidade literária – que vem 

desde Baudelaire, aos conceitos do estruturalismo temático de Hugo Friedrich. 

             Nosso passado inteiro também vela atrás do nosso presente. Bergson, afirma 

que estamos ligados a nós mesmos e nossa ação presente está associada ao nosso 

passado.   Ou seja, a expressão do nosso eu está voltado para a nossa memória. Através 

das nossas leituras sobre a poética de Nauro Machado, no decorrer do projeto que se 

desenvolve, observamos uma preocupação do poeta com suas lembranças advindas do 

passado. No momento da reflexão, lembrou-me o que Freud postula, quando diz que, na 

memória permanecem as inscrições mnêmicas: a conservação integral do passado.  

             Em virtude de Nauro em sua obra, quase sempre, remontar ao seu passado, às 

suas lembranças, propomos uma leitura sobre o fluxo da memória visto na sua poesia, 

tendo por base um recorte na teoria de Henri Bergson e de Maurice Halbwachs, ambos 
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referenciados na filosofia de Freud, apesar de ser um campo recentemente explorado e 

movediço. Para Bergson, a memória surge dentro do contexto imagético da percepção 

do objeto. O indivíduo não é capaz de fazer a existência do objeto somente pela 

percepção. Nossas percepções estão sempre impregnadas de lembranças. 

              A poesia de Nauro Machado apresenta a preocupação de nos instigar a pensar 

sobre nós mesmos, aquilo que convivemos com o nosso grupo social, pondo em questão 

a existência do ser. Este traço é fundamental, na poesia de Nauro Machado, quando 

carrega uma profunda consciência crítica, face às estruturas reacionárias da sociedade 

de consumo, que consagra a história de todas as sociedades capitalistas.  

               Portanto, nosso esforço durante o trabalho ora proposto, é desvendar, de forma 

o mistério da poesia de Nauro Machado na sua preocupação de ver o mundo devastado 

pelo próprio homem. Sua poesia é uma busca constante pela humanização do homem. 

Enfim, através das análises dos textos, procuramos mostrar o comportamento do poeta, 

frente à problemática relação de ser homem e de ser poeta na intimidade do seu fazer 

poético, pois a poesia diz aquilo que ninguém consegue dizer. E o dizer poético de 

Nauro Machado é o objeto de nossa insaciável busca.    
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2 – NAURO MACHADO: POESIA E GERAÇÃO  

 

 

2.1-A poesia maranhense do século XX: a geração de Nauro Machado. 

 

                A evolução histórica e estética da poesia brasileira teve que pagar tributo por 

vários anos à evolução da poesia portuguesa: globalmente, a nossa literatura, como 

disse Antônio Cândido ―foi gerada no seio da portuguesa e dependeu da influência de 

mais duas ou três para se constituir.‖
8
 Devido a tal dependência é que propomos, antes 

de tecer um comentário específico sobre a geração de Nauro, fazer um retrospecto 

quanto à nossa filiação poética, seja a maranhense, seja a brasileira. 

                           Entre os séculos XVI e XIX a Literatura Portuguesa conservava uma matriz 

irremovível, ou seja, a tradição erudita e pomposa, com o Cultismo metafórico e as 

referências mitológicas (poesia greco-latina). A tradição estava de tal forma enraizada, 

que nossos poetas românticos, que queriam uma poesia livre das exacerbações clássicas 

e neoclássicas, ainda tinham quase uma predestinação de imitar os antigos. 

                Mas, de qualquer forma, se deve aos românticos o legado de tal mudança. A 

começar pela linguagem e a estrutura dos poemas: na linguagem, as imagens são mais 

simples e na composição estrutural, o decassílabo, por exemplo, perde a ortodoxia dos 

acentos e das rimas obrigatórias. Os versos são mais curtos, nada dos homéricos 

hexâmetros, mas ainda se admitia, entre as formas arcaicas, do medievo, o soneto 

camoniano, como se isso fosse preciso para o poeta mostrar habilidade com os metros e 

as rimas. 

               Victor Hugo, Lamartine, Musset, Byron, Poe e Leopardi vão ser lidos no 

Brasil por Gonçalves Dias, Castro Alves, Álvares de Azevedo e Sousândrade. O 

Romantismo vai ser longo e influenciador, uma vez que se apresenta sob a égide de 

grandes nomes que o pregavam como o triunfo do individualismo e a emancipação do 

eu. 

               Para os maranhenses, foi Gentil Braga quem pegou o estandarte de Gonçalves 

Dias com Trajano Galvão e Marques Rodrigues. Os três publicaram o livro de parceria, 

―Três liras‖. Além dos já citados, e o mais conhecido poeta maranhense romântico, que 

foi Gonçalves Dias, ainda se destacou o autor de ―Guesa‖, uma epopeia nacional com 

um herói estrangeiro, que marca a passagem de Sousândrade como o mais original e 

                                                           
8
 CÂNDIDO, Antônio. Formação da Literatura Brasileira: São Paulo, Martins, 1964. p. 96.  
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inventivo dos românticos brasileiros, e ainda o projetará no seu futuro como poeta que 

passou de dores fraudulentas, para embarcar pelo lado crítico-social de sua poesia. 

               Cronologicamente, a geração de poetas maranhenses que está viva no começo 

da primeira e segunda década do Século XX, e que já experimentara as mudanças 

romântico-parnasianas enfrentará mais uma vez a mudança daquele pêndulo estético. É 

que, por volta do último quarto do Século XIX, a estética da poesia rígida ou objetiva, 

representada pelo maranhense Raimundo Correia, vai se movimentar no sentido 

contrário: a volta ao subjetivismo e ao inefável. À lógica antepõe-se o vago. Era mais 

uma repescagem da tradição. Novamente os sentimentos humanos vão preponderar 

sobre os sentimentos estéticos 

               O Simbolismo não visava à concretude do objeto estético, e sim à sua 

aparência, não à ideia em si, e sim à ideia primária, sensível e imprecisa. Os termos 

serão eleitos e ditos de certa forma metafórica, simbólica. Uma forma de cantar o 

verdadeiro por um nível mais profundo, talvez, da realidade. Um nível que, às vezes, 

levaria ao hermetismo, onde a poesia se transforma em pura linguagem, à procura da 

análise do subconsciente humano, dentro de um processo que marcasse o subjetivismo, 

não o individual como no Romantismo, e sim, o lado universal. 

               No Maranhão, reconhece-se a poesia de Maranhão Sobrinho como participante 

da nova estética literária, sendo que o mesmo não teve passagem fixa por uma única 

escola. Segundo a crítica literária, sua obra evade por três correntes: a ideia é simbolista, 

o sentimento é romântico, e a forma, parnasiana. 

               O período de 1920/45, no Maranhão, vai ser de longa espera para a mudança 

que já se esperava em outras regiões do país. Tudo isso devido à tumultuada 

desorganização, onde os críticos literários ficaram ―às tontas‖, tentando definir o que 

acontecia. Chegaram a apontar, ao mesmo tempo, como simbolista e pré-modernistas, 

Cecília Meirelles, Manuel Bandeira, Augusto dos Anjos, Cassiano Ricardo, Da Costa e 

Silva, entre outros. 

              Ainda nesse meio, se incluíram os maranhenses Graça Aranha, Catulo da 

Paixão Cearense e Humberto de Campos. Observa-se que os dois últimos, quando 

eclodiu o movimento de 1922, já eram conhecidos nacionalmente; daí podermos 

aquilatar a confusão e a perplexidade que reinaram naquela época. Tal inocência e 

desinformação atingiram também as províncias brasileiras. 
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              Na década de 40 surgem poetas que iriam mudar a longínqua fase tradicional 

da poesia maranhense: Bandeira Tribuzzi, Largo Burnett e Ferreira Gullar, que são 

considerados poetas do ―primeiro tempo‖ modernista maranhense.  

              Segundo Rossini Corrêa(1982), os cenáculos, centros culturais e poetas tardios 

se não romperam de vez o passadismo literário, caso de Ferreira Gullar, pelo menos 

promoveram ―a ruptura do marasmo cultural‖. Com a promoção dessa ruptura, abriu-se 

campo para o surgimento de outras vozes. Está estreando José Chagas, Nauro 

Machado, Bernardo Almeida, Manuel Lopes, Clóvis Ramos, José Sarney, dentre 

outros. Daqui por diante, poetas como Bandeira Tribuzzi, José Chagas, Nauro Machado 

e Ferreira Gullar vão construir obras relevantes, cada qual definindo sua personalidade 

criadora e percursos literários. 

              Tribuzzi já amadurecera. Um poeta plural no experimento da forma. Ferreira 

Gullar, no sentido mais radical, partindo dos sonetos portugueses (de inspiração 

tribuzziana) ao eco dos poemas livres e espaciais (visuais), com a concepção de que a 

linguagem poética, em dado momento, precisa se articular para se renovar. 

              José Chagas, um escritor (poeta, contista, cronista, ensaísta, memorialista e 

crítico) se inscreve no ―panteão‖ da imortalidade, por apresentar o conjunto de sua obra 

tão importante e significativo reconhecimento necessário e indispensável à 

sobrevivência intelectual da época. 

              Por último, Nauro Machado, objeto de nosso estudo, trazendo consigo uma 

concepção muito pessoal e universal da poesia, com uma obra ainda em lúcida 

produção, onde valoriza intrinsecamente a árdua caminhada no plano espiritual que 

requer, pela libertação da forma e do sensível, a cristalinidade de outro existir. 

              Com Ferreira Gullar, Bandeira Tribuzzi, José Chagas e Nauro Machado 

compõe-se o grande quarteto da poesia maranhense contemporânea de nível nacional. 

Pertencem à mesma geração, estreando por volta dos anos 50. Mas, ao contrário do que 

erradamente se comentam pelos arredores críticos, o alto nível da produção artística 

desses poetas não é uma herança da chamada geração de 45, que floriu ao Sul do país. 

Tal geração tinha, é certo, preocupação estética com a forma, preocupação que, em 

muito casos, degenerou em beletrismo puro e simples. A preocupação com a forma de 

Gullar, Tribuzzi, Chagas e Nauro, provém de outra fonte. É legado do humanismo 

maranhense. 

              Nos quadros dessa herança, cada um deles individuou seu canto. Nauro 

distingue-se dos demais por ser praticante da ―poesia maldita‖, tal como foi seu 
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conterrâneo Sousândrade, já que entre os dois há fortes pontos de contato, indicativos da 

família espiritual à qual pertencem. Nauro é o poeta que mais se aproxima à visão 

espiritual de Sousândrade. Mantém, na sua angústia, na sua tragicidade e na fremência 

do seu lirismo uma relação de estreita observação do plano existencial, pois foram os 

mais alcançados pela carga mutiladora de uma sociedade repressiva, como a forjada 

pela burguesia maranhense, Conforme declara José Varão Monteiro Filho
9
: 

 

 ―Poeta possuidor de uma palavra forte e quase sempre levando o 

existencialismo ao extremo, vem construindo um universo poético, 

cujo vigor verbal e beleza poética, o revelam com produção de alto 

nível criador. Um escritor buscando resposta. Como ele próprio diz: "- 

Meu corpo está completo, o homem – não o poeta." (Monteiro Filho, 

1985, 46). 
 

              Nauro Machado pertence a essa geração, mas herdando ainda da geração 

anterior a preocupação estilística, que é a sua mais evidente característica, e também a 

visão engrandecedora do poeta. 

              É importante registrar as tendências que se cruzam no cenário literário 

brasileiro no momento em que Nauro se descobre poeta. Como iniciante, em meados 

dos anos 50, pertencente à geração de 60 de nossa literatura. O poeta maranhense teria 

encontrado como horizonte poético mais próximo o esteticismo idealista que passara a 

ser a marca definidora dos poetas de 45, a despeito de suas inegáveis diferenças 

individuais. 

               Naquele momento, porém, tal esteticismo já começara a ser posto em questão 

e outros valores se mesclam a ele, no sentido de responder ao que a poesia dos novos 

tempos estava a exigir. Tempos de conflitos, de construção do mundo que o conflito das 

duas grandes guerras havia abalado em seus alicerces. 

               Tal momento caracteriza, dentro da poesia, como elemento mais importante, o 

cultivo do cotidiano. Não podendo faltar a figura do ―grande‖ poeta, Carlos Drummond 

de Andrade (vinda dos anos 30). Tornava-se então uma das presenças mais fortes da 

poesia brasileira, elevando o cotidiano ao nível de alta matéria poética e provando à 

sociedade a essencial interdependência existente entre a realidade vivida e a linguagem 

que a expressa em poesia. 

               Somada à força criadora de Drummond, impõe-se, nos anos de 40/50, o 

esforço racionalista de outro grande nome da poesia brasileira, o poeta construtor, ou 

                                                           
9
 MONTEIRO FILHO, José Varão. Depoimento feito ao Diário Oficial do Estado do Maranhão. Agosto, 

1985. p. 46. 
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mesmo, ―engenheiro‖, aquele que trabalha as palavras, arrumando-as numa plena 

significância poética que doma o indizível, despojando a poesia de quaisquer elementos 

contingentes ou fortuitos, valorizando a linguagem, pois o poema não é somente ideias, 

é também palavras, enfim, um leitor de Valéry: João Cabral de Melo Neto. Um Cabral 

que soube sair do impasse formal que ameaçava sua criação poética, abrindo-se para o 

humano, preso a um cotidiano castrado e dramático. 

               Dentro de uma mesma geração podemos assistir ao surgimento de vários 

segmentos estéticos, vários filões, que se aglutinam entre si, para formar um momento 

literário. É o caso da geração de 60, com seu ecletismo estético, em função das 

múltiplas escolhas e caminhos de seus formadores. 

               Assim, Nauro Machado e seus companheiros de geração de Norte a Sul do 

país, conscientes e inconscientemente, encontram-se diante de múltiplas forças criativas, 

sem que nenhuma delas se lhes apresentassem como ideal ou definitiva. Urgia que cada 

qual inventasse seu próprio caminho. Daí a multiplicidade de tendências que essa 

produção apresenta, se lida em conjunto, hoje. 

               Todavia, não é difícil detectarmos por entre as ―diferenças‖ e as 

―semelhanças‖ que nos indicam as afinidades, ou melhor, as forças culturais mais 

atuantes naqueles anos. Como ―semelhança‖ registrou uma das mais encontradas: a 

preocupação com a forma poética, não confundir com a perfeição formal (do 

Parnasianismo), e sim ―o trabalho com a palavra, com a linguagem como elementos 

decisivos da criação, por ser ele o verdadeiro criador da Realidade."
10

 

                Encontramos, também, a crença na poesia como um valor humano quase 

absoluto e indestrutível com tendência ao racionalismo ou ao materialismo,
11

 

valorização do cotidiano como suporte ou húmus essencial da criação poética e a 

valorização do poeta como um ser mediador, por excelência, entre o homem e a 

verdadeira vida, aquela que extrapola da fugacidade cotidiana, embora seja no cotidiano 

que ela se concretize. 

                                                           
10

 AMORA, Antonio Soares. Introdução à Teoria da Literatura. Cultrix: São Paulo, 1999. p. 51. 
11

 LUIJPEN, W. Introdução à fenomenologia existencial. E.P.U. São Paulo, 1973. ―Todos os sistemas 

materialistas concordam em considerar o homem como resultado de forças e processos cósmicos, do 

mesmo modo que as coisas‖. Um materialista há de dizer, portanto, que o ser do homem será chamado 

ser-no-mundo no sentido de que, como todas as coisas, é algo no meio das outras coisas mundanas, um 

fragmento da natureza, um momento na infinita evolução do Cosmos. (p.33). 
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                Observa-se nas linhas do seu opus poético a objetivação de sua força 

emergencial em buscar, no cotidiano, as mais profundas zonas do seu mundo interior. 

Tal correlato de objetivação é atingido quando o poeta se utiliza de uma dimensão 

engrandecedora da palavra para abranger sua temática circundante, usando-a para 

expressar seu sentimento como fonte de um mundo subversivo em que se utiliza da São 

Luís como instrumento de fotografia de sua preocupação existencial. 

                A poética de Nauro é o registro da significância humana que ele representa, 

nas cinco décadas de seu percurso literário, onde sempre buscou suplantar a 

mutabilidade dos interesses inferiores, olhando de frente a concretude reveladora de um 

mundo interior. Sua busca espiritual apresenta como projeto um campo que talvez tenha 

se revelado depois de árido e fragmentado: Nauro, cuja poética é permanentemente 

vasta vem no seu percurso literário cumprindo o destino de poeta revelador das 

incertezas mundanas. Apresenta-se como prova cabal de pudor que absorve as coisas 

graves e sérias da vida – e que não podem ser apreendidas pela disponibilidade fácil dos 

seres televisivos de hoje. A dualidade de uma figura a desdobrar-se no homem público 

da pólis, na limpeza ética das suas funções burocráticas e no poeta como arauto coletivo 

transfigurador de uma alma individual, na ação verbal de uma irrecusável originalidade 

poética. 

                Sua irrecusável originalidade poética é caracterizada pela maneira de ser, 

nunca despersonalizando sua identidade partida, onde sempre cultivou uma poesia de 

denúncia, trabalhando o signo com a maestria de saber o que queria obter como 

resultado; oscilando entre a angústia e quase desespero, devido à incompreensão do seu 

meio social, não concorda com as injustiças, denuncia-as. Sente-se oprimido em meio a 

um mundo descaracterizado. 

                A verbalização do poeta é revertida de um extraordinário caráter, que 

proporciona a sua moral criativa. Caráter que o faz ser dono de uma abrangência 

cultural que, muitas vezes, incomoda os espíritos inferiores, ou seja, aqueles que fazem 

poesia por fazer, sem apresentar a dignidade e o compromisso de usar a palavra em prol 

de uma literatura que busque o mais profundo do ser, a força da denúncia e do 

compromisso.  

                Uma honestidade particular, que num tempo tão atemorizado ante a 

possibilidade de ser honesto, torna-se uma terrificante peculiaridade. Honestidade que 

bate de frente com as mazelas conspiradas pela existência, pois é reveladora das coisas 
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desagradáveis, numa constante busca da verdade, em prol daqueles que vivem 

oprimidos pelo sistema, e nada podem fazer para se libertar das limitações impostas. 

                Dentro desse processo de análise existencial, o poeta nunca ofende 

gratuitamente a ignorância acomodada de tantos, nem vergasta, sem lógica e paixão, os 

acontecimentos político-sociais na imediatez suja do cotidiano. O seu olhar crítico se 

cumpre no prazer de sentir-se capaz até de brincar intelectivamente com as palavras e as 

ideias, para questionar, criticamente, o mundo que o cerca e no qual elas subjazem. 

                Seu mundo é centralizado sobre a Ilha de São Luís e recriado através de sua 

poesia. É sem dúvida, que podemos afirmar da originalidade de sua obra compactuada 

com o necessário espaço físico de São Luís, numa simbiose que resultou seu canto, 

rendendo uma conceituada celebração poética, onde vê a "ilha bela"
12

 como sinônimo 

de sua existência. 

                O poeta Nauro Machado não se limita a questionar os problemas existenciais; 

vai além, quando procura, através de seus versos, interiorizar o mundo em sua volta, 

como se tudo fizesse parte do seu cotidiano, ou seja, trabalha uma cidade que o povo de 

São Luís não quer enxergar. Ele sabe o lugar que pertence, mas não quer pertencer a 

esse lugar. 

                A angústia é suportar a existência com todos os seus infortúnios, porque na 

angústia, segundo o pensamento de Heidegger, não acontece nenhuma destruição de 

todo o ser em si mesmo, mas tão pouco se realiza nele, uma negação em sua totalidade 

para, somente, então, atingir-se o nada. Socialmente, portanto, a sequência natural da 

angústia-desespero e morte só é possível quando resultar benéfica à comunidade, ou ao 

próprio indivíduo. Viver é sempre perigoso, é sempre um risco. E sentir a vida é 

conhecer o sofrimento e a dor. 

                O desenvolvimento das potencialidades essenciais do homem, a manifestação 

de sua existência e sua reintegração à essência é possível, quando o forem para curar os 

males do mundo, dos quais a arte participa intensamente. Nesse momento é que entra 

em cena o papel do artista, como fonte de denúncia das tragédias existenciais, sendo 

partícipe de seu meio, contribuindo para a realização do processo vital do ser humano. 

                                      Desta forma é que se caracteriza a poética de Nauro Machado, recebendo 

influência da geração de poetas renomados como Drummond e Cabral, além de 

                                                           
12

 MACHADO, Nauro. Termo sempre usado pelo poeta ao se referir a sua cidade natal. Demonstra a 

dedicação que Nauro tem por São Luís, confirmando o porquê de não ter emigrado para outros centros, à 

procura de melhores condições para divulgar seu trabalho poético, preferindo ficar na sua província 

imagética. 



26 

 

conterrâneos como José Chagas, Ferreira Gullar e Bandeira Tribuzzi, ressaltando que, 

mesmo pertencentes a uma mesma geração, cada poeta trilha pelo seu próprio caminho, 

fazendo seu mundo literário de acordo com a leitura de mundo de cada um, 

transformando-a em matéria do fazer poético. 

                Vale ressaltar que, mesmo em meio a esse ecletismo estético, a geração de 60, 

a qual Nauro pertence, é evocada pela crítica como fruto da evolução da nossa moderna 

poesia. A atuação do poeta piauiense Mário Faustino em seu Suplemento Dominical, 

que propunha novos modelos de criação e crítica literária, apresentando uma certa 

tendência em apoiar os movimentos de vanguarda que se lançavam na época. Faustino 

defendia o lema ―repetir para aprender, criar para renovar‖. Observa-se que o poeta 

sabia perfeitamente o que queria para a poesia de sua época: sabia que a poesia não 

poderia viver alimentada exclusivamente da tradição, pois tenderia a murchar, portanto, 

haveria a necessidade de saber se utilizar da tradição, mas inovar, sobretudo com os 

movimentos de vanguarda, sérios e vivificantes, que juntos pudessem realmente mudar 

o quadro pasmo que segundo ele, vivia a poesia brasileira. 

                É justamente o que a crítica vê na poesia de Nauro. A sabedoria de fazer da 

tradição e da ruptura elementos fortificadores da sua poesia. Não nega o passado, mas 

dele, faz o presente. 

                Além dos poetas de sua geração, é notória a leitura que Nauro faz de poetas e 

pensadores que influenciam a sua poesia. Onde se tem como exemplo, a filosofia de 

Sartre, Heidegger e Friedrich Nietzsche, além da poesia de um Baudelaire, Musset, 

Byron. Ou seja, nomes que no decorrer do texto emergirão no momento oportuno a ser 

tratado na poética de Nauro Machado. Isso se dá devido ao conhecimento de Nauro, 

quando jovem, da leitura desses grandes da literatura ocidental, que mesmo sendo um 

autodidata, sempre permeou a leitura dos grandes clássicos, num exemplar 

estabelecimento de consciência biográfica.  

                É notório perceber que quando o poeta tentou abalar a tradição, na verdade, 

não quis enterrá-la, e sim ―revitalizá-la‖, salvar a tradição. E Nauro salvou o verso de 

sua geração, através de sua imagem metafórica e um discurso de grande capacidade 

analítica, profundamente agudo e penetrante. 

                Na verdade, encontramos na poesia de Nauro uma evolução do que Faustino 

propunha, que é progredir sem jamais abandonar a tradição poética que o precede, 

procurando ao máximo, revivificá-la e aproveitá-la, em todos os seus parâmetros na 

incessante busca de atender as reais necessidades do momento atual de sua poesia. 
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                Em Nauro, pois, se observa essa revitalização através do metro, quando se 

utiliza da métrica tradicional aliada a uma lírica versátil, eletrizante, beirando quase 

convulsão e também, através da construção de uma imagética metafórica de tonalidades 

dramáticas e intensas, na elaboração de um discurso capaz de investigar as camadas dos 

estados mais profundos da existência e da consciência humana.  

                Nauro Machado, ao elaborar uma obra que preza pela revitalização da 

estrutura clássica, onde se utiliza de metros vários, não apenas consegue salvar a 

tradição, como incorrê-la de uma poética agudamente rica em imagens modernas e 

complexas, que chocam o leitor pela sua capacidade de penetração e originalidade, fato 

ocorrido com o autor dessa Tese. Sua poesia instiga os espíritos humanos. Mexe com a 

cadeia vertiginosa do comportamento existencial do ser. Daí proporcionar uma 

evacuação sonora no poder de percepção dos seus versos. 

                Conforme se observa nos versos do poema ―Escola de Música do Maranhão: 

aula de violino do infante Frederico‖. 

 

Eu não devia ter nascido 

E nem devia ser sonhado, 

Porque do ser concebido 

É o mundo  amaldiçoado. 

 

Teus pés, meu filho, são a valsa 

Do violino na dança 

De um passarinho que alça 

Uma garganta criança. 

 

Eu não devia ser eu. 

Tu não devias ser tu. 

Ah, por que de mim nasceu 

Outro cadáver tão nu? 
 

 

                O poema faz parte de uma reunião de mais de 100 poemas que compõem o 

livro Lamparina da Aurora, 1992. Observa-se, em todos os poemas, e especificamente 

em Escola de Música do Maranhão, o canto do poeta em prol de todos os estereótipos e 

mitos da capital maranhense. Todas as mágoas do poeta se encontram destiladas. 

Mostra-se desgostoso com estado de enfermidade de sua cidade, com a miopia secular 

de seu povo, em não quer enxergar a cidade pretendida pelo poeta, preferindo viver com 

todo o repertório de incongruências e absurdos, que constitui a vida de oposição da 

antiga ilha tupinambá. 
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                Com efeito, a unicidade temática do livro leva a um momento de inspiração 

ou motivação lírica ulterior a exegese do poeta. A angústia existencial brota sem 

perdoar, nem mesmo o seu direito de nascer, quando abre o poema dizendo que: ―Eu 

não devia ter nascido‖, ou seja, a sua existência não vale a pena. Seu mundo está 

desconstruído, chegando quase ao desespero. Em todos os versos se vê o poeta numa 

tessitura, a fim de compreender o seu próprio destino, enquanto bardo de uma terra que 

não o lê, mas rouba cada minuto de sua existência, por isso o poeta reflete e medita, 

enquanto seus poemas se perdem sem valor. 

                O desencontro do poeta é tão evidente nos versos do poema, que ele se deixa 

levar pelo desejo do seu autoflagelamento, quando diz: ―Eu não devia ser eu‖ e ao 

mesmo tempo, remete o desejo ao próprio infante Frederico ao dizer ―Tu não devias ser 

tu.‖ Percebe-se a angústia existencial, sua consciência continua a dardejá-lo de forma 

violenta. Para a existência do filho, fruto do seu amor com Arlete Nogueira, 

representava a invalidez de mais um ser, em meio a uma cidade cega, com vendas que o 

condena a uma existência medíocre e ao deboche do povo de sua terra, que o vê, de 

forma equivocada, como um homem doente e vilipendiado, por isso, dele nasceria 

―Outro cadáver tão nu?‖. 

 

2.2- A tradição discursiva de Nauro Machado na Geração de 60. 

 

                Quem primeiro se dedicou a ler, analisar e publicar estudos sobre a Geração 

de 60 foi Nelly Novaes Coelho, que assim escreveu no seu ensaio A Geração de 60: 

  

―Chamamos de ‗geração de 60‘ aos poetas das mais variadas 

tendências que se revelaram ou afirmaram na década que acaba de 

findar e que apresentam como denominador comum, a intensa 

pesquisa no sentido do reajustamento da linguagem às solicitações dos 

novos tempos; e o impulso dinâmico de integração do homem e da 

poesia no processo histórico em desenvolvimento.‖
12

 

 

                Ortega y Gasset(1980) trabalha a questão do texto teórico como consolidação 

da solidez científica à teoria da ―dinâmica das gerações‖. Desta forma é visto pela 

maioria da crítica, uma nova proposta de uma nova metodologia para periodizar a 

história da poesia brasileira – e por consequência, de toda nossa literatura. 

                                                           
1
4 COELHO, Nelly Novaes. A poesia de Nauro Machado em face da crise espiritual de nosso tempo. São 

Paulo: Edições Quiron, INL-MEC, 1980. p.35. 
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                A Geração de 60 apresenta uma fisionomia compósita, ou seja, no lugar de 

possuir uma fisionomia estética homogênea, unitária, como em uma escola ou momento 

literário, exibe dentro de si um conjunto de subfisionomias, sendo que nenhuma tem 

força dominante. A Geração-60 é composta por um vasto mosaico de autores, que 

juntos formam uma espécie de sincretismo estético, multiforme, com muitas tendências 

e estilos. Tal quadro é formado por dois motivos: primeiro pelas opções individuais dos 

autores dessa geração, que não levaram em consideração nenhuma escola ou momento 

literário; segundo, os autores estão de tal forma dispersos, por todo o país, que não 

poderiam formar um todo unitário, visto que não convivem entre si e nem se 

influenciam mutuamente.  

                Daí a Crítica Literária apontar a geração de 60 como a primeira geração 

verdadeiramente nacional da poesia brasileira, pois, produz sua obra sem ter, 

necessariamente, se deslocada para o eixo Rio/São Paulo, com o intuito de se firmar. Os 

poetas, a partir de suas províncias, conseguiam afirmar os seus nomes na literatura 

nacional com obras de grande valor literário, mesmo que ignorado por uma boa parcela 

da crítica, que não os lê, e, portanto, não os conhece. Por esse desconhecimento, Nauro 

Machado passou uma boa parte de sua vida literária, pois sempre repudiou ter que 

adentrar ao eixo Rio/São Paulo em busca do reconhecimento. Para Nauro, sua poesia 

era algo que o sustentava e, portanto, provinciano que era nunca se deixou levar por 

ambições de aparecimento e reconhecimento midiático de uma crítica medíocre e 

centralizadora dos interesses peculiares, de uma pequena gama de autores por ela 

selecionados a seu bem prazer. 

                 Sendo assim, quando nos propomos trabalhar a tradição discursiva na obra de 

Nauro Machado se justifica, pois, se trata de uma obra puramente discursiva, 

explorando de forma maciça todas as potencialidades do verso e da imagem poética, 

com todos os recursos de um tratado de poesia, sem, todavia, abandonar por completo, 

algumas poucas conquistas das vanguardas poéticas. E é justamente a tradição 

discursiva que lança a geração de 60 na cena histórica. Há, pois, neste segmento a 

continuidade e a permanência da prática e da exploração legítima e revitalizada dos dois 

elementos mais tradicionais e típicos da poesia e do discurso poético: o verso e a 

imagem. No caso de Nauro, não só continuará fiel à tradição discursiva na poesia, mas 

ainda, praticará, desde o primeiro livro até o mais recente, o metro e formas fixas como 

soneto, aventurando-se em alguns momentos a algumas experimentações. 
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                Nauro garantiu o reconhecimento de sua própria expressão, logo em meados 

de 1979 com aproximadamente 17 livros publicados, todos se mantendo fiéis à tradição 

discursiva, com algumas experimentações no campo linguístico. É característica da 

geração de 60, todos os poetas construírem sua lírica, com uma poesia fortemente 

apoiada no discurso, na utilização livre do ritmo e do verso, metrificado ou não, 

tentando, realizar a síntese proposta por Mário Faustino duas décadas antes. 

                 Na verdade, Nauro nunca acreditou na morte das formas fixas, do metro ou 

do ritmo, ou do discurso poético. Acredita antes, que o nível da poesia depende muito 

mais do talento e da capacidade de maturação do poeta que do momento, ideologia ou 

estética, engendrada pelos malabarismos teóricos de validade duvidosa. Ou seja: ―A 

poesia, para mim, é uma necessidade interior, um caso de vida ou morte e não um 

simples pretexto para malabarismos vazios ou teoremas que digam respeito apenas a 

um modismo falho e de autenticidade duvidosa.”
15

 

                 É de observar, que o segmento da tradição discursiva, na geração de Nauro 

Machado, permaneceu fiel a uma espécie de projeto que assegurou a continuidade da 

linha evolutiva natural da poesia brasileira da época, quando o verso linear fora 

desintegrado pelas vanguardas europeias do princípio do século e seria abolido (não 

pela, mas) na experiência concretista; a imagem linguística fora deslocada por uma 

poética de intervenção denotativa e seria como que substituída pela imagem visual nas 

poéticas semióticas. Esse segmento – não aderindo a nenhuma das duas tendências, 

então dominantes – continuou com o discurso melódico-metafórico do verso 

metrificado e livre, branco ou rimado, e, por isso, assegurou a continuidade da linha 

evolutiva natural da poesia brasileira. 

                Apesar dos inúmeros obstáculos encontrados na tentativa de construir o 

universo natural da poesia brasileira, Nauro conseguiu construir uma obra que alcançou 

ressonâncias representativas para a produção literária da época, embora, durante muito 

tempo, a maior parte de nossa atividade e produção cultural tenha ficado no eixo 

Rio/São Paulo, como se fosse impossível produzir cultura de nível em outras regiões de 

nosso território nacional.    

                Sabemos que, no decorrer dos tempos, houve a descentralização do que 

chamamos aqui de ―centralização‖. Hoje, o processo de crescimentos das outras regiões 

brasileiras contribuiu muito para o crescimento expressivo da cultura nessas outras 

regiões, pois, o capital não se concentra, somente, no eixo Rio/São Paulo, e sim, migrou 
                                                           
15

 MACHADO, Nauro. Op. Cit. p.VII. 
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para os outros centros, favorecendo a descentralização do crescimento cultural nessas 

regiões. 

                Poetas, a exemplo de Nauro Machado, preferiram galgar lugar na sua própria 

província, pois, são sensíveis às perspectivas de novas possibilidades, para assegurarem 

suas produções, sem migrar para os grandes centros, já que eram convictos de uma 

fomentação da cultura brasileira, em prol do exercício poético, estimulado, sobretudo, 

com a abertura da rota das editoras, que passaram a olhar diferente para a produção 

cultural brasileira.  

                Nauro, num determinado e raro momento, ao ser interrogado, numa entrevista 

dada ao Jornal Rascunho 1982, foi questionado que: ―num primeiro contato com sua 

poesia, tem-se a tendência, profundamente relativa e mesmo equivocada de tê-la como 

de difícil entendimento e até hermética‖, e Baudelaire afirma que, quanto menos um 

poeta é compreendido, maior é sua glória. Como te posicionas diante deste quadro? 

Diante do questionamento Nauro respondeu: 

 

―Minha concepção de escrita se diz do saber de que o verso traz 

consigo uma carga de experiências vivenciadas no âmbito dos 

acontecimentos e dos seres. Não estou evidentemente falando do 

poema como produto do meio ou receptador somente das correntes 

migratórias levadas ou trazidas ao poema pela mais-valia ou menor-

valor de  um econômico temporal: todos sabemos que o radicalismo 

da maior hermeticidade pressupõe, em regiões mais fundas que a do 

simplório mais simples, a argamassa e as pulsões até mesmo de 

projetos políticos que ao poeta cabe testemunhar e viver. Um Poema  

de Paul Celan, por exemplo, chega por vezes(ou quase sempre?) a 

alcançar a dimensão mais abrangente de um fazer social: seu 

hermetismo, como já dito algumas vezes, faz-se através da negação e 

da negação da negação. Portanto, com o dialética da própria existência 

humana. E assim é, como não haverá o poeta medianamente culto de 

fazer-se pelo acúmulo existenciário do em si vivido? Gostaria, pois, de 

dirimir alguns equívocos que a fazem ser vista como fruto apenas da 

história particular do homem que me individualiza psicologicamente, 

o que tem induzido algumas pessoas ao erro de vê-la como 

―metaforização hermética‖ de problemas insistentemente revoluteando 

em torno de um insondável e informulável centro. Nunca fui um poeta 

criptográfico, como já disseram alguns, pois o hermetismo jamais foi 

por mim cultivado como contra-ponto à falta  de um real não aceito ou 

resolvido existencialmente através de uma visão defeituosa e redutora 

das coisas, e nem tampouco para dirimir, pelo acréscimo de enxertos 

obscuros, uma desejada supra-realidade sensível que poderia, à 

maneira de Rimbaud, implantar minhas talvez monstruosas verrugas 

no terreno árido do meu Parto ininterruptamente laborioso. É inegável  

que existe em mim uma imensa carga inconsciente de temas 

obsessivos e que tornar esse fundo obscuro em matéria objetiva a que 

o verbo insufla, como necessidade eu diria agônica, a forma particular 

do criador que lhe dá extensão e vida, é a tarefa maior e talvez 

impossível de quantos tem por fim, como eu, a realização final de um 

poema. Ou seja, pelo fato de minha poesia abordar certas zonas 
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profundas de uma experiência particular, ela se reveste de uma 

radicalização metafórica a que falta por vezes a normatividade dos 

conceitos generalizantes. Embora não elitista, ela nunca chegará a ser 

compreendida verdadeiramente por muitos. O poeta que a faz e que a 

vive(ouso dizê-lo) é, não obstante, como tenho observado e sentido, 

apreciado ou mesmo amado por camadas significativas do nosso povo.  

(Rascunho, 1982.p.21). 

 

                Observa-se nas linhas que transcrevem o depoimento de Nauro, o seu 

verdadeiro ofício de ser poeta. Prova de um apetite poético voraz, insaciável, que traz 

no seu bojo, a sua marca particular de lidar com a tradição e a ruptura de um discurso 

poético capaz de superar modelos. Conforme se manifestou o autor maranhense, quando 

solicitado a se manifestar sobre o que disse o crítico americano Haroldo Bloom: ―que 

acredita que a existência de um poeta forte, segundo sua terminologia de fundo 

psicanalítico, deve-se, sobretudo, à superação dos modelos que o inspiram, chegando 

mesmo a devorá-los, transfigurando-os, através deles, em outro.‖   

                Frente ao comentário do crítico americano e ao ser interpelado sobre sua 

posição em relação ao que disse Bloom, Nauro se manifestou dizendo que: 

 

―Não creio que minha poesia tenha superado, devorando mesmo, os 

vários modelos que a inspiraram, pois considero a tradição 

indispensável para o desenvolvimento de novos modelos culturais, 

como produto expressivo da civilização. Nunca procurei me enquadrar 

em nenhuma categoria gradual de poeta maior ou menor, mais forte ou 

mais fraco, dentro de conceitos que julgo dispensáveis e de nenhum 

significado para o ato particular de fazer poesia; assim como não creio 

que o poeta faça seu poema para encaixá-lo numa teoria 

propositadamente preparada para recebê-lo. O poema, ao contrário do 

que disseram Poe, Valéry e alguns outros, não é fórmula matemática a 

ser resolvida friamente numa ―psicologia da composição‖ à maneira 

cabralina de fazer versos como artefatos de uma produção 

exclusivamente mental, pois, embora podendo prever até mesmo a sua 

disposição final na página em branco enquanto o vai mentalizando 

como forma acolhedora de pensamentos expressivos pessoais, o poeta 

precisa daquelas emoções que são particularidades suas, a serem 

recriadas pelo homem-criador que as consiga viver para serem 

transferidas e mostradas no corpo imaterial, enquanto vivo do 

poema‖.(Rascunho, 1982. p. 24).  

 

                   Nos comentários, Nauro diz que sua poesia ostenta sua manifestação subjetiva 

de valorização do ego, fortemente voltada para o eu, explorando com profundeza todos 

os estados mais angustiantes de nossa consciência humana. Mas também, se observa 

que o poeta não abdica da tradição, quando a eleva ao patamar de seu fazer poético, 

como forma de desenvolver uma simbiose entre os dois discursos, para fazer uma 

poesia que investigue o drama humano.  
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                   É notório se observar, na poesia de Nauro, a maneira que consegue se utilizar 

do discurso tradicional, mantendo a integridade épica perfeitamente adaptada às 

necessidades linguísticas de nosso tempo. Sua poesia apresenta uma tonalidade épica, 

sem se utilizar do jogo de palavras ocidentais. Sua épica e reinventada para nossa época, 

ou seja, para a sua geração de 60, que está marcada pelo surgimento de grandes textos 

estimuladores dessa geração literária. 

               A tematização de uma poesia de fôlego épico que, até então, Nauro tinha 

intenções de construir, veio a se concretizar, quando escreveu Trindade Dantesca, 

poema com três cantos, com mais de três mil versos, em que o poeta desenvolve o tema 

da morte e dos infernos interiores do homem. O livro é visto pela crítica como uma 

guinada do poeta em sua obra que, com a qualidade inegável dos sonetos, consegue 

desenvolver um discurso épico, com um nível elevado de linguagem poética, onde o 

antigo se mescla ao moderno, numa simbiose de versos carregados de imagens da 

poesia dantesca. 

               O poeta maranhense consegue, nos versos de Trindade Dantesca, explorar um 

vínculo a mais entre o clássico Dante do amor platônico por Beatriz e do ―romance do 

eu‖, na leitura de Bloom. Nauro faz uma retomada ao poema de Gonçalves Dias, o qual 

faz a epígrafe do livro Trindade Dantesca, relaciona-o ao exílio que sofreu Dante, 

quando foi expurgado de sua Florença. Em Pátria do Exílio, terceiro livro-canto da 

trilogia, Nauro tenta atingir esse Paraíso, que é o exílio ludovicense, reino de trânsito, 

entre presença e ausência, entre o grito rude e pavoroso que ecoa lá do Estige, e o que é 

mandado de volta. São Luís, terra do exílio para o poeta que nunca quis ter outra para 

onde voltar. 

                O livro traz na estrutura dos versos, uma confirmação dada pelo próprio 

Nauro, quando se manifestou sobre tradição, a qual, segundo ele, serve de alicerce para 

a construção do moderno. Nauro aproxima sua estrofe da que Gonçalves Dias foi buscar 

na tradição medieval portuguesa, a redondilha, registrando-a ora em sextetos, ora em 

quartetos. O exílio torna-se, assim, mais português, mais maranhense, estabelecendo, 

aqui, o vínculo de sua tradição. 

                Em Dante encontramos a simetria do número três. Os dois versos extremos 

rimam, e o central fica órfão, encontrando seu apoio na estrofe seguinte, quando 

comandará a rima, deixando outro verso central órfão, e assim sucessivamente, dando 

movimento ao poema. Vejamos nos versos inicias da Divina Comédia, numa livre 

tradução de José Pedro Xavier Pinheiro(2003). 



34 

 

 

No meio do caminho de nossa vida 

Eu me encontrei por uma selva escura 

Donde a direita via foi suprimida. 

Ah, quanto a dizer qual era é coisa dura 

Esta selva selvagem e áspera e forte 

Que sequer pensá-la é renovar loucura! 

É tanto mais amarga que a morte; 

Mas para tratar do bem que aí vi, 

Direi disto outra coisa mais consorte... 

 

                Dá para se Observar que há a construção simétrica dos versos extremos, e que 

o verso intercalado fica órfão à espera doutro verso para efetivar sua forma e 

simbolismo, tão cultivados por Dante, em imagens da sua própria existência. 

                Em Pátria do Exílio, Nauro vê nessa cisão dos versos, parindo um terceiro, 

que eles morrem, mas ao morrer entregam o renascer do órfão numa sequência que 

busca nada menos que a eternidade, a própria representação da trilogia. Os elementos de 

disjunção são também, os elementos conjuntivos, mostrados na selva da áspera e forte 

organização por soma, para o tudo e para o nada: 

 

Soma de dois num terceiro, 

Sou a soma de duas numa (p.13). 

 

Ou ainda em: 

 

Provera –me a vida em só uma,  

para a soma de nenhuma 

totalizar meu nenhum (...) 

minha soma pelo soldo 

feito de que em mim eu sou 

do meu inferno ou do meu céu 

será terra o alfabeto 

de um verbo vivo e completo 

como uma multidão ao léu. (p.36). 

 

                Nauro Machado, numa linguagem didaticamente gonçalvina, e esotericamente 

dantesca, ensina-nos que seu verbo se conjuga, assim como a trilogia dantesca, num 

alfabeto de três letras que assume várias formas, sendo uma só – poeta, cidadão, poesia. 

Vê-se que a luta não se desbanca o herói, porque o herói está exilado. Por outro lado, a 

terra do exílio é a mesma em que se purgam os pecados. Purgatório e paraíso se fundem 
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naquilo que é exterior ao poeta, e que o impactam na sua terra de fossas e gozo de altas 

montanhas, Pátria do autoexílio, São Luís do Maranhão.  

 

2.3- Nauro Machado: o ofício do fazer poético.  

 

                Ler a poesia de Nauro Machado é perceber uma preocupação constante em 

desvendar o mistério da linguagem literária. Sua preocupação sobre as conceituações, 

acerca de poesia, poema, ritmo e leitura, e entender de que forma a poesia autoreflexiva 

orienta seu ofício em sua obra é que faz com que o poeta maranhense seja citado como 

referência da produção metapoética, ao lado de grandes nomes da poesia nacional, 

embora apresente um autodidatismo, mas firmado em grandes leituras de autores e 

obras que remontam a poesia, desde a Antiguidade até nossos dias. Conforme expressa 

o crítico piauiense, Assis Brasil, quando diz: 

 
―A linha poética de Nauro Machado é sem dúvida universal, não 

aquela relacionada com os herméticos e semi-herméticos Verlaine, 

Rimbaud, Mallarmé, mas com os escatológicos, os apocalípticos e 

proféticos Blake, Keats, Dickinson. É uma herança forte, que ainda o 

remete aos ―poetas malditos‖, para ficarmos no Brasil, Gregório de 

Matos, Augusto dos Anjos e o maranhense Sousândrade. Como disse 

acertadamente Franklin de oliveira, ―entre Nauro e o autor de Guesa 

há fortes pontos de contato, indicativos da família espiritual à qual 

pertencem. A poesia de Nauro reflete, em síntese, todo esse 

questionamento existencial. Para livrar-se da angústia, talvez a 

perspectiva da existência da poesia seja mais importante e 

confortadora do que a própria existência de Deus
16

.‖ 

 

                Nas palavras de Assis Brasil, percebe-se sua visão sobre o comportamento de 

Nauro Machado ao questionar a essência e a destinação do ser humano, sem deixar, por 

outro lado, de cultivar uma linguagem poética original, em que se preocupava com o 

lado existencial do ser.  

                Sabemos que refletir sobre a criação poética é atividade exercida desde a 

Antiguidade. Em sua Poética, Aristóteles já afirmava que toda poesia é mimese, ou seja, 

imitação: o poeta recria arquétipos, modelos, mitos e, ao recriar sua experiência, 

convoca um passado e transforma-o em futuro. 

                A recriação poética apresenta significado único e particular, pois, é uma 

evocação de algo que está na origem dos tempos e no interior de cada homem. É algo 

que se confunde com o tempo e com os seres humanos, representando-os. Nessa 
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 BRASIL, Assis. Antologia Poética. Imago Editora, 1998.p. 348. 
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perspectiva, os filósofos da Antiguidade consideravam ainda o poder transformador da 

poesia, a qual, na concepção horaciana, é uma educadora de sentimentos que moraliza e 

corrige seus apreciadores. Ou seja, é o meio pelo qual se atinge a purificação das 

emoções do apreciador – a catarse aristotélica.    

                No decorrer dos séculos, estudiosos continuaram interessados em conceituar a 

literatura e a poesia, proporcionando muitos embates entre os teóricos. Nas primeiras 

décadas do século XX se preocupou em explicar os processos de linguagem que 

possibilitam o poema, momento em que o linguístico Norte-americano Ferdinand de 

Saussure divulgou seus estudos baseados na fundamentação da criação de uma teoria da 

literatura formada como ciência do texto. 

                Saussure ―buscou fundar a ciência linguística ancorando-se em uma nova 

forma de produzir conhecimento e, assim, forjou novas dimensões para o estudo da 

linguagem‖ (GREGOLIN, 2004, p.20). Ao considerar a língua como uma instituição, 

Saussure viu-a no feixe das relações com outras ciências. É exatamente, através da 

busca pelas estruturas, pela organização e pela relação dos elementos que se relacionam,  

que se constitui o todo complexo e coerente do saber moderno. 

                A Teoria da Literatura, vista sob o ponto de vista de uma ciência do texto, 

surge dentro do contexto, no momento que vê o poema tornar-se uma construção verbal 

diferenciada, que obedece a ―regras‖ de transformação dos elementos variados que 

constituem um sistema linguístico específico. O poeta passa a ser um ―linguista das 

imagens‖, alguém que testa práticas discursivas, observa na própria escrita a eficácia 

comunicativa das diferentes relações sintagmáticas e paradigmáticas, contrastando 

sistemas linguísticos na construção da significação. 

                A modernidade literária do século XX, então, destacou a matéria essencial 

para o ato da criação: a língua. Assim, os poetas manifestaram, por meio do exercício 

crítico ou na prática do poema, as condições de trabalho com essa matéria. Na 

contemporaneidade, a inquietação sobre a criação literária surge, frequentemente, no 

próprio texto literário. A manifestação, quando estruturada em poema e explicada, 

através da própria poesia, denomina-se metapoesia, que será objeto de estudo especifico 

num capítulo vindouro de nosso texto. 

                Outra consideração pertinente ao estudo da produção literária de Nauro 

Machado é o conceito de palavra na poesia, elaborado por Octávio Paz, em O Arco e a 

Lira. Paz afirma que ―a palavra poética é plenamente o que é – ritmo, cor, significado – 

e, ainda assim, é outra coisa: imagem‖ (PAZ, 1982, p. 26-7). Na sua percepção, o 
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poema é um organismo verbal que provoca no leitor o fornecimento de imagens 

mentais. A poesia, então, se dá nas considerações e no entendimento dessas imagens, as 

quais possuem caráter duplo: ―são ideias e são formas, são sons e são silêncios‖ (PAZ, 

1982, p.143). O mundo do homem é o mundo do sentido; toda produção humana está 

impregnada de intencionalidade, pois, tudo é linguagem: sistema expressivo dotado de 

poder significativo e comunicativo, segundo Octávio Paz. Cada imagem, isto é, cada 

palavra-imagem está associada à outra, ao contexto e ao co-texto. 

                No trâmite das leituras feitas sobre Nauro Machado e sua obra constatamos, 

também, a sua identificação com o ato criador, quando o divide em duas categorias: a 

apolínea e a dionisíaca. A visão do poeta apolíneo, mestre absoluto da engenharia 

poética, foi difundida pela modernidade, desde a falência do mito do artista inspirado, 

possesso, porta voz de forças misteriosas e, no lugar dele, surge o poeta que trava uma 

luta interna e eterna por transformar a matéria-prima da poesia, a linguagem, em obra de 

arte, cujo valor estético reside, talvez, em si mesmo. No entanto, na obra de Nauro 

Machado não há tal intriga que concorre para o ato criador, já que é dono de uma 

sabedoria poética que causa uma tensão entre os dois lados.  

                Fritz Teixeira de Salles (2003) tocou com certeira visão analítica o corpus da 

matéria verbal de Nauro Machado, ao dizer que: Nauro Machado oscila e vacila entre 

Homero e Arquíloco, os dois caminhos do ontem que fabricam o hoje. Com sua 

sensibilidade algo brutal, num erotismo selvagem de poderosa fluidez sintática no ato da 

criação poética, sua poesia sofre na alegria do sexo e vive na dor de viver. 

                Sendo sabedor que, desde o ensaio sobre o espírito da tragédia, de Nietzsche, 

o ato criador tem sido dividido em duas categorias, assim se manifestou Nauro 

Machado: 

 

―A título de informação, devo dizer-lhes que um dos livros que mais 

me influenciaram na minha longínqua juventude foi justamente ―A 

origem da tragédia proveniente do espírito da música, o que me levou 

a ler quase toda a obra de Nietzsche publicada em Língua Portuguesa, 

e que ponho ao lado de Heidegger, filósofo-poeta que me entreabriu 

com seus ―insights‖ o mais lato pasmo-pânico-existencial necessário à 

intuição majestática da vida como mistério‖. De fato: na conciliação 

desses dois extremos, o apolíneo e o dionisíaco, é que vivo minha 

existência de artista-homem dividido entre o cerebral (forma) e o 

instintivamente desmesurado e anômalo (conteúdo), tentando unir a 

metodologia poética de Poe à inspiração sem limites do espírito 

trágico que me impulsiona e fundamenta o ser dividido que sou. Mas a 

verdade é que nenhum consolo ou paz me arrima nesse percurso 

intuído e revelado, através da nadificação do Ser pela linguagem como 

presença ontológica-sensorial do poema.‖ (RASCUNHO, 2003, p.06). 
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                    O mistério de sua construção poética não se realiza pelo fato de gerar-se em 

falsa celebridade de um hábil construtor de versos, de acordo com Octávio Paz, mas sim 

no mistério de um fazer literário que tem algo a dizer. Nauro sempre escreveu sabendo 

que um único verso traz consigo uma carga de experiências vivenciadas no âmbito dos 

acontecimentos e dos seres. 

                O poeta escreve sua lírica com a finalidade de apreender a força das palavras, 

ao condensar uma emoção que pertence a ele mesmo. Sua poética tangencia várias 

temáticas como: a presença do sexo, da morte e de Deus, instaurados em sentidos novos 

para velhas metáforas e novas metáforas para velhos sentidos. Consegue agredir o leitor, 

afastando-o da possibilidade do desvendamento e da aclaração do sentido.  

                Sua capacidade de introspecção consegue fundir, tanto o elemento subjetivo, 

como o objetivo da linguagem, fato que referencia seu introspectivo mundo poético. 

―Nunca encontramos em nossa obra nada além de nós mesmos” (SARTRE, 1948, p. 

35). É por meio de sua linguagem e de suas construções de imagens, que o poeta se 

encontra. Ao escrever, Nauro prblematiza uma situação por meio de seu próprio ato de 

escrita; ele a desvenda para si mesmo e para o outro. Logo, o poeta se torna ―engajado‖ 

no mundo, por possibilitar uma mudança, através do desvendamento de uma situação 

social. ―A cada palavra que digo, engajo-me um pouco mais no mundo e, ao mesmo 

tempo, passo a emergir dele um pouco mais, já que o ultrapasso na direção do porvir” 

(SARTRE, 1948, p. 20). 

               No discurso de Nauro Machado as palavras apresentam uma potencialidade 

polissêmica na construção do verso a fim de promover o sentimento deixado pelo poeta 

na sua visão de mundo cotidiano que resgate o homem em sua essência. O poeta 

maranhense faz da sua matéria confessional uma investigação do ser no mundo a níveis 

tão profundos, que atrai uma cosmovisão, cuja substância se distribui pelas diferentes 

composições e se estrutura na versão lírica da dor existencial.  

                Na aparente fundição do objetivo com o subjetivo, o poeta maranhense se 

deixa tomar pela sedução da aventura no plano da mente, e exprime a animação desse 

território íntimo, por meio do uso de elementos estilísticos que oscilam entre as formas 

convencionais e as experiências audaciosas. Nauro tem se revelado um tenaz 

descobridor de recantos poéticos. Sua poesia se manifesta num grave sentido elegíaco, 

por meio de antíteses, paradoxos e inversões que o conduzem na sua ambiguidade e 

harmonia acústica, num cepticismo agônico, quase niilista. 
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                A poeta mineira Henriqueta Lisboa sempre foi sensível à poesia de Nauro, 

uma vez que sua lírica tangencia, quase que os mesmos temas que a poesia naurina. E 

sobre a poesia do poeta, assim se manifestou: 

 

―Nauro Machado é poeta a visar o essencial e o profundo, em rasgos 

de rara sensibilidade para a exatidão da linguagem, de 

correspondência ao drama existencial. Valorizada intrinsecamente em 

virtude do esforço criador, sua poesia é árdua caminhada do espírito – 

que busca, pela liberação da forma e do sensível, a cristalinidade de 

outro existir. Possui estrutura resistente em que as palavras e as 

metáforas assumem significado próprio, sem possibilidade de resposta 

ao sentido inquiridor, senão a instauração do contexto. O que este 

propõe é todo o mistério de ser e estar no mundo em circunstâncias em 

que apenas se revelam pela angústia, na conotação de um estilo áspero 

e compacto. Sua problemática existencial extravasa, pois, do terreno 

ético individual para a generalidade artística. No momento em que as 

experiências do viver e do dizer se conjugam transfiguradas num só 

instrumento altamente poético, admira que a ser humano tenha tal 

capacidade de introspecção, de percepção do relacionamento do 

subjetivo com o objetivo; e de sóbria expressão ritual.‖
17

  

                  

                   Observa-se nas palavras de Henriqueta Lisboa, a leitura do que seria uma das 

vertentes da lírica naurina, a violência, uma das características do ―poeta forte‖, aquele 

que recolhe toda a engenharia de uma tradição lírica e a utiliza com a força e a violência 

no ato da construção do verso.        

                   Para Nauro Machado, a função do escritor é fazer com que ninguém ignore o 

mundo e se considere inocente diante dele. Assim como pensa Nauro, Sartre afirma que 

―o poeta visa um alvo, o leitor, e tem por objetivo desvendar o mundo e especialmente o 

homem para os outros homens, a fim de que estes assumam em face do objeto, assim 

posto a nu, a sua inteira responsabilidade.‖ (SARTRE, 1948, p.21). 

               A potencialidade da lírica naurina realiza a obra de um artista cônscio do valor 

da palavra, como instrumento da voz humana – essa voz interior que se logra manifestar 

de modo sensível, por meio de constelações verbais. O poeta é um homem que vive 

entre outros homens. É um ser social e histórico, mas transcende a história por ter a 

capacidade de transmutar a linguagem. O homem, então, se serve de diversas 

linguagens, as quais compõem uma capacidade inerente a ele mesmo: tudo no convívio 

humano é linguagem, isto é, interação e comunicação. 

               O poeta necessita da palavra para se exprimir e, por isso, aproveita os motivos 

do meio exterior para tê-los na sua cosmovisão, a fim de incorporar o mundo no poema: 
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 LISBOA, Henriqueta. A vigésima jaula, Belo Horizonte: Suplemento de Minas Gerais, 1975. 
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METAMORFOSE INICIAL 

 

Me crio em nova forma. Não  

A que em quartos, corpos 

Gastos sofrem, tão sós, 

Pastos vis de um mútuo asco 

Solitário. Bem os sei também 

Distendidos, parto enfim 

Da morte, não a própria 

                                                  (dificílima), 

Mas suja e dividida 

com outrem. Me crio em nova 

forma. Uma, incessante, dia meu, -  

árduo, que sobre o piso a 

comida de ontem jaz. Sabe a  

tarde, loucura, carne ou 

 legume? No banho seu odor 

me penetra – sabre. Foi e 

já não é, coube e já não 

cabe: cai, ressequida, lúcido 

ódio! Me crio em nova 

forma. Não esta, mas outra 

maior. Dia meu, mais árduo, 

onde meus ócios secam, 

apodrecidos, no tédio 

das palavras. 

 

                                          (Campo Sem Base, 1958, p. 25). 

 

                O poeta representa seu pensamento, por meio da ressignificação, daquilo que 

é exterior a ele; trabalha o poema, estabelece um roteiro visivelmente pessoal para a 

construção de seu verso. Observa-se uma revalorização do verso, renovando, por dentro, 

o amplo espectro da imagem na organização dos signos, em prol de demonstrar seu 

compromisso com os temas universais da permanente indagação do ser. 

                Nauro trabalha o poema se utilizando de palavras delicadas, a fim de 

tematizar a persecução do ser, traduzida na angústia existencial, que o faz indagar, no 

espaço de um contínuo desconforto metafísico, acerca da morte, da solidão, de Deus, do 

sexo, entre outros motivos recorrentes de sua organização lírica. 

                O poema apresentado pertence ao primeiro livro de Nauro Machado, Campo 

sem Base, de 1958. Observa-se aí, a tentativa do poeta de se autoafirmar no seu mundo 

existencial: ―me crio em nova forma‖, ou seja, mostra sua consciência de sentir a falta 

de algo para a sua completude e, esse algo, é sua transformação em poeta, ou seja, é 

conseguir escrever sua poesia, pois, uma parte está completa: a de homem, mas a outra 
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está incompleta: a de poeta. E por isso é que em todo o percurso do poema, há a 

repetição do verso cortado ―me crio em nova forma‖.  

                O poeta se envolve intensamente com as inclinações de seu lirismo poético, 

que transcende e torna-se único, singular nas realizações das imagens que produz na 

busca de sua transcendência. O poema, sem deixar de ser palavra e história, transcende 

aos limites da linguagem e da história; o poeta torna-se imortal. 

 

 ―A cada um dos nossos atos, o mundo nos revela uma face nova. Mas 

se sabemos que somos os detectores do ser, sabemos também que não 

somos seus produtores. [...] Nós é que desapareceremos, e a terra 

permanecerá em sua letargia até que uma outra consciência venha 

despertá-la. Assim, à nossa certeza interior de sermos ―desvendantes‖, 

se junta aquela de sermos inessenciais em relação à coisa desvendada. 

Um dos principais motivos da criação estética é certamente a 

necessidade de nos sentirmos essenciais em relação ao 

mundo.(SARTRE, 1948,p. 34 ).   

 

 

                   As palavras de Sartre traduzem o pensamento do lirismo de Nauro, pois o 

mesmo, desde os primeiros poemas vem tentando contemplar suas verdades, sendo fiel 

à realidade exterior e interior, numa catalogação vocabular que tende a demonstrar, a 

despeito de sua diversidade estrutural e temática, com uma personalidade inconfundível 

entre o autor e a homogeneidade constante de sua poesia. Nauro hesita numa poesia em 

tensa conexão entre o som e o sentido. 

                Ainda no que se refere ao poema ―Metamorfose Inicial‖, o poeta anuncia sua 

plena consciência do Eu poético, como um ser diferenciado da humanidade, baseado na 

dualidade existencial contida na relação homem/poeta: ―Me crio em nova forma. Não a 

que em quartos, corpos, /gastos sofrem, tão sós,/pastos vis de um mútuo asco solitário.‖; 

onde o primeiro, o homem Nauro se filia ao cotidiano, aos tributos do dia a dia, à morte, 

à existência, em que as palavras são utilizadas apenas em seu sentido mais ordinário; o 

segundo, o Nauro poeta, se encontra na eterna busca de uma superação, através da 

palavra, uma permanência além da existência, além das limitações da vida cotidiana, a 

plenitude criadora da arte dentro da poesia. 

                A partir de agora, Nauro, portanto, mergulha em uma consciência plena de 

sua obra, daquilo que ele deve, afinal, dizer para o homem que a busca e para o autor, 

que a cria. Acentua-se, pois, o tom existencial de sua lírica, na busca da reconciliação 

do conflito interior de sua existência: da materialidade (homem) e da espiritualidade 

(poeta), convertendo sua poética na totalidade do eu.  



42 

 

                Josué Montello vislumbra com muita clareza as peculiaridades do ato criador, 

com as quais, Nauro elabora sua obra, como podemos observar na citação que se segue: 

 
―Nauro é, sobretudo, o poeta de tempo integral. Mesmo em sonho, no 

ermo da noite. Ou durante o dia, na banalidade banalíssima da 

repartição pública. É certo que, para Nauro, a realização da poesia 

obedece a um transe. Tem de concentrar-se, para despejar no papel, 

como quem derrama um balde repleto, os poemas que lhe sobem à 

tona da consciência, imperativos, determinados, em busca da forma 

adequada. Entretanto, nas outras horas, nos dias aparentemente 

ociosos, quando não tem à sua frente a folha de papel em branco e a 

caneta esferográfica, Nauro não se acha apartado da poesia. Pelo 

contrário: tudo lhe serve de pretexto para surpreendê-la e captá-la. 

(....) De vez em quando o poeta desaparece. Por onde anda ele? Que 

foi feito do Nauro Machado? E quando vem à tona, devolvido à vida 

corrente, tem ainda aquele ar espantado com que o Dante atravessava 

a ponte sobre o Arno, pensativo, vagaroso, trazendo nas pupilas as 

últimas visões de sua nova descida aos infernos. Outra virtude do 

poeta maranhense: a pontualidade. A cada novo ano – um novo livro. 

E o livro que continua o anterior, intenso, patético, crispado de 

indagações e respostas, por vezes hermético, como se se fechasse no 

interior da concha do poema.‖
18

 

 

                Observa-se, nas palavras de Josué Montello, uma visão panorâmica da 

dimensão humana do poeta. Visão que não é captada por qualquer crítico, devido ao 

estado de timidez tamanha do poeta maranhense que sempre foi taxado de delicado e 

sensível a tudo que o cerca. É sabido, também, que Nauro realiza todo seu processo 

criador no plano mental, esquadrinhando todo o poema, em uma interlocução interior, 

somente, depois, será registrado no papel, quando totalmente composto.  

                Assim como Montello, vários poetas e críticos, no decorrer dos tempos, vem 

se erguendo para falar da poesia que representa a expressão de uma criação original em 

torno de uma essência poética intensa e sincera. Sempre esteve presente na sua 

particularíssima província, relatando o drama humano e as agonias profundas, trazidas, 

à tona, pela compreensão das reais dimensões de sua obra, ou seja, o drama existencial 

de Nauro Machado.  

                O poeta e crítico Moacyr Félix dizia à época do lançamento do livro 

Masmorra Didática, 1979, livro o qual escrevera a orelha: 

 

―È fácil, então, ver a sombra de Baudelaire e de outros autores 

―malditos‖ misturando-se à escuridão do solo em que Nauro se planta 

como carne crucificada, pingando – em gotas de belíssima luz – um 

testemunho a mais sobre este tempo e estas cidades em que, às vezes, 

―a poesia fede a solidão humana‖. É aqui chegada a hora de uma 

observação que transcende esta obra, sem dela desligar-se: chega a ser 
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culturalmente doloroso o estrago ou a desinformação que o 

carreirismo literário – com a sua acompanhante feira de ambiciosas 

vaidades e de oportunismos egoístas – vem causando ao conhecimento 

justo e verdadeiro dos diferentes caminhos em que ora se desdobra o 

mapa da poesia brasileira. Os mais conhecidos poetas dos dois grandes 

centros culturais, mais bafejados pela enredação de seus 

relacionamentos sociais, circulam pelas editoras, pelos jornais, pelas 

televisões e pelas instituições educacionais, sem dedicar uma hora de 

seu tempo à necessária e merecida promoção das criações literárias 

que vem sendo realizadas – com elogiável audácia, originalidade, 

vigor e beleza – em distantes outras regiões do país e pelos seus 

companheiros mais desprovidos de recursos. O que dizem querer não 

é a divulgação do que faz mais humana a existência? E, no entanto 

eles se calam, omitem-se, desconversam, deturpam, posam de 

esquecidos: o importante é o seu retrato, o seu retrato apenas, a 

destacar-se competitivamente com os decálogos do último modismo. 

Se entram em contato com um grande editor nacional ou estrangeiro, 

os seus poemas, apenas os seus poemas, é que exibem, quando surge 

alguma oportunidade de divulgar-se a poesia brasileira. São eles 

sempre os melhores, quando não os únicos, no que encaram como o 

―pau-de-sebo‖ da glória. E assim traem a humanização da vida ao se 

traírem como gente; apequenam-se na proporção inversa do tamanho 

dos noticiários que provocam sobre tudo que fazem ou escrevem. E 

assim acabam por ratificar as regras de um injusto esquema: o poeta e 

o artista tem que ser preliminarmente provados entre pratos dos 

restaurantes caros para depois ganharem o direito de frequentar, 

competitivamente, o vestíbulo dos donos da chamada indústria 

cultural.‖
19

 

 

                    Por mais que tenha sido extensa a citação ora apresentada, preferimos 

transcrevê-la na íntegra, por denotar o sentimento de um poeta e crítico que transitava 

pelas academias da época, e que era contra a forma como a poesia era tratada fora dos 

dois grandes eixos culturais. E também relata o sentimento do próprio Nauro que, por 

diversas vezes, disse: ―se para sua poesia ser reconhecida nacionalmente, necessitasse 

da sua mudança para os grandes centros, esta ficaria nos recônditos da sua província 

eletiva‖. E hoje pergunto, terá isso mudado após 33 anos da publicação do que 

descreveu Moacyr Félix? Sabemos que muita coisa não mudou. Nauro Machado – 

senhor de uma poesia que espanta por sua solitária fidelidade a um fazer-se com 

palavras sem concessão ao fácil e ao falso – é modelar exemplo do que se acaba de 

dizer: toda sua extensa e importante obra foi escrita sem chegar aos espaços literários 

dos grandes jornais e revistas, muitas vezes, ocupados em estampar conchavados 

sucessos sem grandeza de pensamento e de emotividade. 

               Postada ―entre o voo dos dias/ e a queda dos pássaros‖, bem disse ele que sua 

poesia ouve ―o estrondo do silêncio/abafando o soluço de todas as criaturas‖, e que o 
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seu caminhar, dentro das horas, assemelha-se ora ao ―ronco doído em coisa podre‖ ora 

ao silêncio que cose à própria pele do homem: ―o tecido bordado por lonjuras‖. 

               Em Nauro, a cosmovisão é definida em termos de exatidão e plenitude pela 

cristalinidade formal das sínteses, quando sua poesia reassume equilíbrio, estabilidade e 

segurança. Não obstante, o insolúvel permanece com o paradoxo entre o aspirar obscuro 

e o timbre forte do dizer. Intensifica-se, então, o interesse do espírito na variedade das 

metáforas, pelo raivoso afã de captar o inefável, através de uma linguagem sempre mais 

dura e mais amarga. 

                 

2.4- A visão de Nauro Machado sobre a leitura do poema. 

 

―A leitura é uma formulação de um juízo sobre a escrita no ato de 

questionar e explorar o texto na busca de respostas – textuais e 

contextuais – que geram uma ação crítica do sujeito no mundo. Ler 

significa ser questionado pelo mundo e por si mesmo, significa que 

certas respostas podem ser encontradas  na escrita, significa poder ter 

acesso a essa escrita, significa construir uma resposta que integra parte 

das novas informações ao que já se é‖
20

. 

 

               Foucambert concebe a leitura como uma possibilidade de abertura para o 

mundo, e o caminho para um conhecimento mais aprofundado do leitor sobre si mesmo. 

Ou seja, a leitura é um ato de abertura para o mundo e suas conexões com a realidade 

exterior. A cada mergulho, nas camadas simbólicas da leitura, emerge-se um novo olhar 

para o universo interior e exterior com mais claridade. Entra-se no território da palavra 

com tudo o que se é e se leu até então, e a volta se faz com novas dimensões, que levam 

a reinaugurar, desse modo, o que já sabia antes.  

               A leitura é uma forma de terapia, cujo abalo na estrutura emotiva do ser 

promove um verdadeiro exercício de catarse, como se o leitor se colocasse no divã de 

um analista. Assim, passa por um processo de purgação, autocompaixão, autoestima, 

paixão, compaixão e purificação. 

               Cada poeta, na sua peculiaridade, é um enfeitiçador, ao conduzir o leitor por 

viagens interiores inimagináveis. O poeta deflagra um processo de limpeza das galerias 

mais subterrâneas do ser. faz com que venha à tona, a revelação do seu mais alto poder 

de introspecção. 

               Em sua obra, além das considerações acerca do fazer poético, Nauro Machado 

observa, também, a importância da leitura do poema. Nada na sua criação poética faz 
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sentido sem a leitura. O poema é uma criação original e única, mas também, é 

participação: o poeta o cria e o povo, quando o lê, recria-o. Segundo Octávio Paz, em 

seu ensaio O Arco e a Lira, ―poeta e leitor são dois momentos de uma mesma 

realidade”, e se alternam de uma maneira “cíclica‖  (1982, p. 47). O poeta, assim, não 

cria para si: ele condensa uma experiência poética que só se anima ao contato de um 

leitor. Os poemas só são poesia, só suscitam emoção, através da participação do outro. 

O leitor, portanto, revive o poema. 

                Segundo Sartre: ―O objeto literário é um ‗estranho pião‘ que só existe em 

movimento.‖ (1948, p. 35) E o movimento se dá por meio da leitura. É fundamental o 

ato concreto da leitura, que condiciona, pois, a existência da poesia: ela só dura 

enquanto a leitura durar. Vejamos nos versos do poema ―Dracma‖ a forma como Nauro 

conduz a expressão poética: 

 

Dracma 

 

―À palavra fica 

A palavra volta 

Do fundo jazido 

(sem bafio nenhum 

de podre por dentro) 

do morto que, vivo, 

morre eternamente 

sua doença verbo. 

Única moeda 

que por sob os pregos 

do último jazido 

inda compra a vida 

e alimenta o vivo 

na empredada língua, 

a palavra fica.‖
21

 

 
 

                Os versos do poema ―Dracma‖ ilustram a sabedoria da matéria poética 

selecionada por Nauro. Digno de uma vivência vocabular, a nível de grandes escritores 

como, Carlos Drummond, na poesia brasileira e, Carlos de Oliveira, na poesia 

portuguesa, ou até mesmo aos modernos versos baudelarianos, Nauro constrói sua lírica 

de reflexão confessional num alto teor existencial  e metafórico, com os seus, sempre, 

fascinantes e originalíssimos  jogos semânticos na constituição e individualização do 
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ser; resultado de uma sondagem que engole e vomita o confessionalismo, como matéria-

prima árdua, extraída de uma existência, igualmente árdua, que se constitui como 

análise interior de si mesma. 

                Quando cria o título do poema, Nauro já apresenta seu intuito de mostrar os 

valores expressivos dos pensadores gregos, em oposição aos valores materiais, quando 

afirma que o grande conhecimento mundial dos gregos se faz pela notória sabedoria de 

seu povo, e não, por valores materiais que sustentaram em épocas passadas. 

                Constata-se, a partir da leitura do poema, a presença de elementos que 

demonstram o intuito do poeta em refletir, através da construção dos versos, sobre a 

existência humana, em sua tentativa de corresponder aos anseios do leitor no sentido de 

entender o valor de sua obra. 

                A presença de elementos linguísticos como ―vivo‖, ―morto‖, ―podre‖, 

―doença‖ mostra a angústia existencial, que sempre se faz presente na lírica naurina. 

Seu lirismo é de grande consciência crítica. Na sua poesia não encontramos elementos 

textuais, que almeje falar do enclausuramento do eu diante dos fatos existenciais:  

 

―À palavra fica 

A palavra volta 

Do fundo jazido 

(sem bafio nenhum 

de podre por dentro) 

 

                Observa-se, nos versos iniciais, o embate entre o poema e a vida, entre a 

forma e a matéria, para que daí se revele a consciência do poeta, frente aos limites da 

linguagem. E sua preocupação com a linguagem se dá na seleção vocabular, 

ressignificação, distribuição das palavras, estruturação rítmica. A leitura do poema 

explícita a concepção de que as palavras não são signos de um aspecto do mundo, mas a 

imagem desses aspectos que, antes representa do que expressa um significado. O 

processo de criação se dá quando o poeta seleciona a palavra e dá a ela significações 

novas, desautomatizando a percepção.   

                Ao nomear a nova palavra, ela não é mais a mesma. O poeta a fez perder sua 

inocência. O poeta absorve a força semântica das palavras, as imagens que elas são 

capazes de criar e entrega-se à apreciação delas: 

 

do morto que, vivo, 

morre eternamente 
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sua doença verbo. 

 

                Talvez a poesia viva, mas paradoxalmente ―do morto que, vivo‖, não consiga 

viver, no corpo da linguagem, na arquitetura do poema. Mas, ao mesmo tempo, a 

metalinguagem criada no corpo do poema vem consubstanciar a presença do poeta no 

mundo, problematizando as respostas unívocas emitidas na relação de existência entre o 

poeta e mundo. 

                Para Nauro Machado, as palavras são fontes de inspiração, que passam de um 

estágio material para um estado de transformação, através da criação do poeta. É por 

meio de sua linguagem e de suas construções de imagens, que o poeta se encontra. Ao 

escrever, o poeta desvenda uma situação por meio de seu próprio ato de escrita; ele a 

desvenda para si mesmo e para o outro. Logo, o poeta se torna engajado no mundo por 

possibilitar uma mudança, através do desvendamento de uma situação social. 

                Na segunda parte do poema, Nauro expõe seu desejo de mostrar novas 

possibilidades linguísticas para a palavra, sendo desse instante contemplativo, que nasce 

o poema, por mais que seja ―única moeda‖ que a ela dará novas significações, por mais 

que a língua esteja empredada, mas a palavra fica e se tornará poema, que nascerá 

único, inviolado:  

Única moeda 

que por sob os pregos 

do último jazido 

inda compra a vida 

e alimenta o vivo 

na empredada língua, 

a palavra fica. 

                 

                O poeta considera as palavras como coisas e não como signos, quando a elas 

se refere, como se fosse a ―única moeda‖. Assim, como o significado é representado, o 

aspecto físico da palavra se reflete nele. E o significado funciona como imagem do 

corpo verbal. Estabelece-se, assim, entre a palavra e a coisa significada uma dupla 

relação recíproca de semelhança mágica e de significado. 

                Na poesia de Nauro Machado, a palavra é algo vivo. Diante dela, o que se 

pode fazer é silenciar, para ouvir melhor. ―A palavra não diz nada, único dizer é o 

silêncio‖, eis o símbolo do falso silêncio que a poesia remete na perturbação do simples 

olhar humano.  
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                O poeta, segundo Sartre (1948):  

 
―sabe apreciar as palavras e elas se revelam surpreendentes, se 

formulam em um poema, e das associações de imagens e significados, 

dos signos, portanto, nasce a poesia, o caráter artístico do texto, meio 

pelo qual o poeta nega a morte, imortaliza-se, transcende‖.  

 

                Fase fundamental do processo poético é o ritmo. Segundo Octávio Paz, ―o 

poeta encanta a linguagem por meio do ritmo.‖ (1982, p.70). O poema, de acordo com 

Paz, é uma ordem verbal que, para adquirir teor poético, precisa estar fundada no ritmo. 

Trata-se, portanto, de algo mais que temos dividido em porções; a sucessão de sílabas 

átonas e tônicas, rápidas e longas e as pausas, tudo contém uma intenção, algo como 

uma direção. O ritmo, pois, provoca uma expectativa.  

                Octávio Paz destaca ainda que a frase poética não antecede o ritmo, nem este 

precede aquela: ―ambos são a mesma coisa; no verso já palpita a frase e sua possível 

significação‖ (PAZ, 1982, p. 71).  

 
O ritmo é, pois, inseparável do poema e da condição humana, uma vez 

que ele é a manifestação mais simples, permanente e antiga do fato 

decisivo que nos torna homens: seres temporais, seres mortais e 

lançados sempre para ―algo‖, para o ―outro‖, a morte, Deus, a amada, 

nossos semelhantes (PAZ, 1982, p. 73). 

 

                 Nauro trabalha o fenômeno do ritmo, desde que referencia sua poesia, sob as 

mais variadas gradações, no que se utiliza de uma forma estrutural, que oscila em ritmos 

curtos e longos, em prol de manter a tradição para construir, através da ruptura, sua 

poesia. A concepção de Nauro sobre o ritmo está na ideia de Hugo Friedrich, o qual 

afirma que o ritmo da poesia moderna se dá na palavra. O ritmo traz para o poema 

sentimentos humanos e experiências do poeta. 

                 Segundo Octávio Paz (1982), é no poema que a poesia se recolhe, e é por 

meio dele, que ela se mostra plenamente. O poema, mais que uma forma literária, torna-

se o lugar onde a poesia e o homem se encontram. Ainda que a poesia nasça e se realize 

com a leitura do poema e o entendimento de sua mensagem, o caráter humano do poema 

permanece irrealizado, isto é, as significações não se acabam, quando se finda a leitura. 

                 No poema Maria octogenária, cujo tema, a utilização de sextetos e uma 

métrica tradicional – sete versos, perfazendo, pois, redondilha maior – lembra muito os 

cancioneiros medievais, com seus ritmos musicais. Podemos recorrer a um conceito 

presente em O Arco e a Lira, onde Octávio Paz afirma que: ―o poema é um caracol 

onde ressoa a música do mundo‖ (1982, p.5). 
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Possuía Cristo algum halo 

Capaz de diferenciá-lo 

Do barro irmão dos mortais? 

Possuía Ele uma aurora, uma aura, 

Qual se Nauro fosse Naura, 

Qual se eu fosse em mim meus pais? 

 

No entanto vi Cristo hoje, 

Sem que Ele enfim não me enoje,  

Transformando enfim em Homem, 

 O mais belo, nos mendigos 

Como amoreiras nos figos 

Que os vermes jamais consomem. 

 

Nesse Cristo feito irmão 

Do mendigo olhando o pão, 

Do mendigo, já quase ave, 

Liberta do espírito o ânus, 

Ó minha mãe, que oitenta anos 

Hoje faz quase em cadáver! 

 

Salve, ó minha mãe, aleluia, 

Meu banho de infância e cuia 

No bêbedo amanhecer, 

Salve, ó mãe que com oitenta 

Ainda nutre e alimenta 

Minha miséria de ser! 

 

Salve, ó minha mãe, medusa 

Transformada em pranto e musa, 

Transformada em ventre e pia, 

Salve, ó mãe, agora e hoje, 

Quando Cristo enfim não enoje 

A morte a fazer-te dia!
22

 

 

                Neste poema, Nauro escreve sobre o suplício interior a transportá-lo às 

veredas de Deus, pois, sente a necessidade do divino na sua tarefa de purificação da 

alma, através da arte. 

                Nota-se nos versos ―nesse Cristo feito irmão‖ e ―do mendigo olhando o pão‖ a 

afirmação da fragilidade do homem, diante dos obstáculos encontrados, suplicando a 

Deus, com a tarefa de redimensionar o homem, que é representado no poema, pela 

―octogenária‖, Maria de Lourdes Diniz Machado, sua genitora. 
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               Pode-se dizer que a tarefa do poeta é redimensionar o homem, repensá-lo em 

bases sólidas, quais sejam: a essência e a existência, a fim de se lhe descobrir os 

substratos indispensáveis à continuidade do existir. 

                Ao prefaciar o volume ―Mar Abstêmio‖, 1991, de onde se extraiu o poema em 

estudo, o crítico Franklin de Oliveira, assim se manifestou: 

 

―Dominador exímio das estratégias do fazer poético, o verso de Nauro 

Machado caracteriza-se por uma contenção, uma economia verbal, 

uma concisão que lembra o verso preciso e exato de Montale e de 

Ungaretti. É um verso pietroso: não o enforma o senso da 

musicalidade, mas o da visualidade na sua simetria de cristal. Parece 

muito mais desenhado do que escrito. A sua coesão interna sugere 

pureza não contaminada, inocência não poluída. A inteligência corrige 

os fáceis transbordos da emoção. Nauro recria a realidade filtrando-a, 

isentando de todas as escoras retóricas. Ele extrai o lirismo das coisas 

– o seu verso irrompe grave, cioso de sua substantividade e, por isto, 

cancelando inúteis apoios discursivos. A musicalidade existente é 

inescutável, de tão secreta, na sua fonte constante.‖
23

 

 

                       

               De acordo com o que disse o crítico Franklin de Oliveira, observa-se que 

Nauro, por mais que tenha permanecido provinciano, vem sendo visto por uma boa 

parte da crítica. Observação esta que não aparece gratuitamente no meio crítico, mas, 

sim, pelo fazer poético que vem desenvolvendo ano após ano.  

                Os aspectos formais do fazer poético de Nauro Machado, juntamente, com sua 

estilística da contenção do verso, acoplam-se à tragicidade temática do poeta, que se 

apresenta dotada de poderes criativos – os poderes que permitem ao poeta a captação 

integral do imenso conflito espiritual, em que se debate o homem contemporâneo: toda 

a poesia de Nauro aponta para essa dessacralização do mundo, a ponto de ver em sua 

poesia um universo carente de dimensão axiológica e uma sociedade convertida em 

jaula.  

                Os versos abaixo retratam o que prefaciou Franklin de Oliveira e ratifica 

nossa concepção, no que se refere ao perfil poético de Nauro Machado, quando diz: 

 

 Nesse Cristo feito irmão 

Do mendigo olhando o pão, 

Do mendigo, já quase ave, 

Liberta do espírito o ânus, 

Ó minha mãe, que oitenta anos 

Hoje faz quase em cadáver! 
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                Nota-se nos versos, o conflito que se estabelece no seu canto dramático. Esse 

conflito não é o da consciência de uma mera duplicidade, ou seja, a que se estabelece 

entre o poeta como ser privilegiado e o mundo que nega sua condição, mas a 

consciência da incompatibilidade entre a existência do homem como ela deva ser 

assumida e uma ordem social que impede a plena realização humana, muito bem 

representada pela figura do mendigo e principalmente pela presença de sua mãe. A 

reflexão faz com que o poeta mostre sua inquietação com o irracionalismo exterior ao 

homem, porque lhe é imposto por forças, que o fazem apátrida na terra em que nasce.  

                É certo, que a dimensão da transcendência está presente na poesia de Nauro, 

mas transcendência não no sentido metafísico, evasivo e escapista, mas sim, a que se 

refere aos valores que foram expulsos, banidos, extirpados do homem.  A luta de Nauro, 

aponta para o vazio do cotidiano, empenhado em reincorporar esses valores. Vale 

ressaltar que, quando o poeta aponta para o vazio do cotidiano, o faz criticamente, não 

mostrando desespero ao leitor. Faz uma poesia plasmada pela vontade de reincorporar 

os valores humanos.  

               Conforme expressa nos versos que compõem a segunda estrofe do poema 

―Maria Octogenária‖: 

  

No entanto vi Cristo hoje, 

Sem que Ele enfim não me enoje, 

Transformando enfim em Homem, 

O mais belo, nos mendigos 

Como amoreiras nos figos 

Que os vermes jamais consomem. 

 

               A preocupação do poeta em relacionar a figura de Cristo, no contato com o 

homem, mostra sua força na construção da imagem, quando objetiva denunciar as 

causas que determinam o malogro humano. Vejamos que o poeta consegue repassar 

para seus leitores, uma carga semântica, através da simbiose dos signos, numa coesão e 

coerência que atingem um perfil poético de alto nível, já que consegue, sem a apologia 

dos fracassados, denunciar a alienação das forças que cindem a individualidade do 

homem e estilhaçam a sua vocação para a plenitude.    

               Visto o exposto, não podemos compreender a obra de arte ligada a um 

fenômeno temporal. O objetivo do poeta é fazer que o poema seja lido, tornando-o 

poesia, já que o fenômeno poético, só se realiza quando da leitura. 
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―A cada um dos nossos atos, o mundo nos revela uma fase nova. Mas 

se sabemos que somos os detectadores do ser, sabemos também que 

não somos seus produtores. [...] Nós é que desaparecemos, e a terra 

permanecerá em sua letargia até que uma outra consciência venha 

despertá-la. Assim, à nossa certeza interior de sermos ―desvendantes‖, 

se junta aquela de sermos inessenciais em relação à nossa à coisa 

desvendada. Um dos principais motivos da criação estética é 

certamente a necessidade de nos sentirmos essenciais em relação ao 

mundo.‖ (SARTRE, 1948, p.34).                      

 

               Nesta perspectiva, para que o poema contenha a força de uma poesia 

―desvendante‖, é preciso que ele seja verdadeiro, fiel à realidade exterior e interior do 

poeta, e que seja um poema contemplador das verdades de um só: do poeta e de todos 

os seres humanos. 

               O projeto criador de Nauro Machado requer a contemplação de um estilo, que 

é o ponto de partida de toda sua vasta produção literária. O poeta aspira a transcender 

esse estilo comum ou histórico. Quando atinge esse estilo, cria sua própria maneira, sua 

marca pessoal. Deixa de ser um poeta e se converte num construtor de artefatos 

literários. É relevante, pois, saber em quais pontos a obra de Nauro desconstrói seu 

estilo puramente histórico. 

               Octávio Paz, em O arco e a Lira, já dizia que ―a poesia não é a soma de todos 

os poemas‖, e, paralelamente, da mesma forma, o todo não se aplica pela soma das 

partes. A obra de Nauro, igualmente, não poderá se abarcar se não for entendida, 

também, como o resultado de um fenômeno profundamente psíquico, ou seja, acima das 

possibilidades estritamente ligadas ao mundo dos sentidos físicos, onde a poesia se 

manifesta, apenas sob a forma de versos, estrofes, poemas, isto é, linguagem escrita. 

               A poesia de Nauro é áspera e bela, profunda e dorida, cumpre uma solitária 

tarefa de insularidade nordestina, preso a uma ilha esquecida, que apresenta vocação 

para a sociabilidade literária. Quanto à insularidade, o próprio poeta se manifestou, 

quando indagado, num certo momento, sobre o impedimento da larga difusão de sua 

obra aos recantos do Brasil, dizendo: 

 
―Não creio, sinceramente, que haja qualquer impedimento à difusão da 

minha poesia no Brasil ou que exista tampouco algum propósito 

deliberado em fazê-la desconhecida do grande público, tornando-a 

vítima propiciatória de uma conspiração do silêncio. Não sei também 

se essa omissão é apenas fruto do que se chama de ―incapacidade 

atávica ou crítica de julgar sem etnocentrismo ou preconceito‖, 

levantando na suspeita de isso se verificar pela minha situação de 

isolamento cultural. O certo é que ela, talvez também  por minha 

exclusiva culpa, continua reduzida a um número limitado de leitores, 

ocupando um espaço geográfico a não extrapolar os estreitos limites 

de minha província natal. O que não me impede de ser conhecido 



53 

 

pelos principais poetas brasileiros contemporâneos e daqueles críticos 

que respeito como insuspeitados homens de honorabilidade mental‖.  

(RASCUNHO, Maio – 2003. p. 05). 

 

 

               As palavras de Nauro Machado exprimem a sua reflexão sobre a atenção dada 

ao canto, pelos recantos do país. Não se mostra angustiado, apresenta uma compreensão 

e consentimento de que ele próprio possui uma parcela de culpa por ficar na 

insularidade provincial. Sua compensação humana se dá, quando o silêncio é quebrado 

por alguma voz, e o mesmo se depara com alguns críticos que alimentam seu ego 

traçando comentários pertinentes ao seu fazer poético e que, na maioria das vezes, o 

julgam como poeta de grande potencial artístico, que percorre os mais variados 

caminhos da lírica, num fôlego e apetite poético voraz, insaciável, levando-o à condição 

de recordista de publicações na lírica de Língua Portuguesa. 

               Sua lírica é realmente muito vasta, movendo-se no círculo de um compasso 

poético distendido anormalmente, se visto sob a ótica redutora de alguns poetas de 

pouca criatividade. Assim disse: 

  

―minha vasta produção faz-me sentir presença viva para os outros, 

como uma forma pensante de existir e por saber que a poesia é, para 

mim, um caso de vida ou morte, como já disse alhures, e não um 

simples pretexto para malabarismos vazios ou teoremas que digam 

respeito a um modismo falho e de autenticidade duvidosa‖. (Nauro 

Machado, Rascunho:1982). 

                           

               A poesia de Nauro, por mais que a crítica não tenha se debruçado sobre ela, é 

uma das mais importantes do nosso tempo. Apesar da inércia da crítica ou má vontade, 

felizmente começa, ainda em tempo, com as devidas e justas láureas à sua obra, a ser 

corrigida. 

               Nosso intuito no presente trabalho é superar, através da leitura dos poemas, o 

vazio em que se encontra sua obra, fazendo-a comparecer, no meio acadêmico, para ser 

discutida, a fim de que não se torne uma entidade metafísica, da qual somente se fala 

sem conhecimento teórico ou prático. 
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 2.5-O discurso poético de Nauro Machado e o olhar sobre a cidade. 

 

―Ninguém sabe melhor do que tu, sábio Kublai, que nunca se 

deve confundir a cidade com o discurso que a descreve. No 

entanto, há uma relação entre ambos‖.   

                                                                Ítalo Calvino. 

 

               A epígrafe que ora apresentamos como introdução ao estudo sobre o discurso 

poético e a cidade é uma citação do escritor italiano Ítalo Calvino(1947) retirada do bem 

conhecido livro Le citta invisibili. E pensar nessa relação é o nosso assunto, quando nos 

propomos a trabalhar a poesia de Nauro Machado com suas complicadas relações entre 

texto e contexto, forma literária e processo social. 

               A cidade é tema constante nos versos de Nauro. Seu discurso não remete 

somente àquele tom melancólico daqueles que veem as mazelas como forma de 

introduzir lamentos. É um discurso construído sob uma perspectiva de envolver o leitor, 

numa celebração entre todas as partes que compõem a sua sociedade: desde os 

desprezados ao pequeno-burguês. 

               Serão objeto de reflexão as imagens que surgem das vivências diretas do 

poeta,  ao habitar o espaço urbano de São Luís. O questionamento sobre esse espaço 

será feito a partir da análise da palavra e da imagem poética que revelará as 

modificações e experiências do ser provinciano ludovicense.   

               Conforme disse George Steiner,
24

 “O poeta cria a perigosa semelhança dos 

deuses. Seu canto constrói cidades; suas palavras tem aquele poder que, acima de 

todos, os deuses negariam ao homem, o poder de conferir vida duradoura.” Em outras 

palavras, trata-se de elaborar uma representação reflexiva sobre a participação da poesia 

e seu enfoque no que toca ao processo de criação artística do poeta: 

 

―cumpre-se a vida de um poeta que sem ter chave 

Sempre encontra fechada a porta – ou nem a porta – 

E volta de lhos cegos por uma outra estrada 

De coisas regressando ao desespero da forma‖.
25

 

 

               A doação do poeta é total, consciente da sua entrega ao trabalho de ser poeta. 

Nauro trava muitas lutas consigo mesmo, recusa as comodidades, para empreender uma 

reflexão reveladora da existência do ser. 

                                                           
24

 STEINER, George. Linguagem e silêncio: ensaios sobre a crise da palavra. Trad. Gilda Stuart e Felipe  

Rajabally. São Paulo, Companhia das Letras, 1988, p. 56.    
25

 MACHADO, Nauro. A Antibiótica Nomenclatura do Inferno. São Luís, SIPGE, 1977.p. 58. 



55 

 

               E assim o poeta escreve o verso com seu impressionante fôlego, lamentando o 

desdém de seus conterrâneos, que não o reconhecem devidamente como um dos valores 

de suas letras, e o colocam em uma redoma de anormalidade e frequente desinteresse 

pela sua obra, por considerá-la hermética e estranha demais: 

 

―Se toda forma fora, céu, o meu inverso, 

Não haveria magreza na alma-mundo: 

Mas plenitude de idéias! Então meu verso 

No esplendor reinaria. E mais profundo‖
26

 

  

               O homem não quer só viver, quer o bem viver. A obra de arte faz parte do seu 

bem estar. Ao criar a obra de arte, o homem quer, de alguma forma, objetivar-se. A obra 

exterioriza o que o artista pensa: por isso, ela deve ser julgada pelo espírito e não pelo 

sensível. Não é o espírito subjetivo, mas é o espírito que se objetiva na obra. ―A arte 

cultiva o humano no homem, desperta sentimentos, põe-nos em presença dos 

verdadeiros interesses do espírito.‖
27

 

               A poética de Nauro Machado traz a cidade como ato fundador de uma 

determinada comunidade histórica, que opera por realizar as linhas de força do projeto 

de criação poética. Tem o processo de poetização como elemento que atenderia à 

necessidade camuflada ou degradada do homem moderno de viver em seu próprio 

espaço, de cosmicizar o lugar em que deve habitar. Creio estarmos na presença de uma 

poetização da civilização moderna, de uma adesão realmente profunda da sensibilidade 

à cidade moderna, que nasce, aliás, no mesmo instante do seu espaço atual: 

 

O Poeta dos Afogados e dos Prazeres 

 

A grande miséria é quando ele enfim se afasta 

Para ser esquecido, vilmente esquecido 

Como um desajustado ou inútil bibelô. 

 

E ser, sem feira de amostras, o urso polar 

Ou esse elefante público para alegria 

Da indiferença adulta, onde ele seja o bobo
28

. 

 

                                                           
26

 MACHADO, Nauro. Os Órgãos Apocalípticos. Rio de Janeiro. Imago, 1977.p. 132. 
27

 HEGEL. Estética: a idéia e o ideal. Lisboa, Guimarães Ed. p. 55. 
28

 MACHADO, Nauro. A Lamparina da Aurora. Brasília, Gráfica do Distrito Federal, 1992.p. 18. 
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               O curto poema do livro Lamparina da Aurora, 1992, que foi dedicado à cidade 

de São Luís, mostra a forma como Nauro, às vezes, se utiliza da economia verbal para 

expressar seu sentimento, revisando os encantos mais típicos da cidade: seus lugares 

mais místicos, mais assombrados, mais antigos, como a ―rua dos Afogados‖ e a ―rua dos 

Prazeres‖, ambas no centro histórico da cidade e que representam toda a andança do 

peregrino, cumprindo  um itinerário que se assemelha ao flâneur baudelairiano, só que 

ocupando o espaço ludovicence, como se cada lugar desse fosse um poema vivo que 

falasse, através de seus versos. 

               Dos versos, emerge a imagem de uma paisagem estática coroada por um 

ambiente, que faz com que o eu-lírico se manifeste em tom de lamentação, pelas 

indiferenças com que é tratado, onde seu verbo não encontra adeptos para proporcionar 

uma reflexão sobre a cidade, o qual pretende construir um espaço para interagir com sua 

poesia. O sentimento de desprezo é constatado, quando o poeta denuncia, através das 

entrelinhas do poema, sua preocupação por não ser ouvido, e ainda ser tratado vilmente 

pelos seus conterrâneos. A imagem que o poeta põe sobre os versos do poema revela 

seu tom melancólico. Há no decorrer dos versos, uma construção carregada de 

elementos metafóricos, para exprimir a dor sentida pelo poeta. O verso inicial ―a grande 

miséria é quando ele enfim se afasta,‖ mostra a exploração do niilismo da angústia 

existencial expressa pelo poeta.  Ainda se constata nos versos do poema uma espécie de 

meditação sobre a existência, a qual é representada pela metáfora existente no verso 

final da primeira estrofe ―como um desajustado ou inútil bibelô.‖ Sua angústia 

existencial é representada, quando denuncia as mediocridades da cidade na qual nasceu 

e vive até hoje. 

               Cabe destacar que a rua ocupa, na obra de Nauro Machado, um lugar 

importante. Por que nela, o poeta materializa as imagens que constituem sua identidade. 

Observa-se nos versos de Nauro, dois mundos: um primeiro construído pela palavra 

poética, configurado pelos signos sensíveis. E o segundo, configurado pelas imagens 

materializadas do espaço urbano de São Luís, se caracterizando, como espaços 

reveladores do amor que o poeta tem por sua Ilha eletiva de tanta estimação, de sonho, 

de lembrança, de dor e de ódio, mas que nunca desiste de percorrer seus becos e ruas, 

em prol da construção de um espaço que nunca dá por terminado.    

               Assim se manifestou o poeta no seu discurso de lançamento do livro Travessia 

do Ródano, 1997, quando relacionou a temática de sua poesia com a cidade de São 

Luís: 
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―Sei que a honesta persistência no meu ofício poético não me assegura 

o valor da obra executada. Ela propicia tão somente, o que é muito, 

um trabalho a justificar a duração, talvez demasiada, de uma 

existência cumprida na passiva aceitação dos acontecimentos ou na 

revolta carnal e metafísica contra as circunstâncias empobrecedoras do 

destino humano. Um valor, no entanto, nem os mais ferrenhos 

inimigos poderão negar-me: o de haver sido, durante mais de quarenta 

anos, fiel a esta vocação cumprida entre estrofes e palavras. E 

cumprida integralmente, orgulho-me dizê-lo, em São Luís do 

Maranhão, terra na qual nasci e onde espero morrer.‖
29

 

 

                  A São Luís de Nauro Machado é, na verdade, uma cidade construída sob o 

prisma de uma arte vista com desconfiança, ignorada por uma camada da população, 

que prefere ficar alheia a tudo e a todos, em prol da curtição dos prazeres medianos que 

sustentam a própria fruição sem sentido da existência humana. O poeta registra, em 

palavras, essa desconfiança do processo de classicização da cidade, quando se põe a 

frente dos acontecimentos históricos de seu tempo. 

               Mas, o que se tem chamado atenção na construção da poética naurina sobre a 

cidade, é o fato de o poeta permanecer num rito de fundação que se realiza, a partir de 

um foco mítico que inicialmente nunca se contentou com as facilidades da cidade. Seu 

poema é construído, a partir de um centro que, embora trate da repetição degradada da 

cosmogonia, são muitos centros a serem explorados, desde os becos e ruas do centro 

histórico de São Luís aos edifícios que funcionam como repartições oficiais da máquina 

administrativa da velha Ilha lusitana, onde o poeta para e medita, conforme expressa nos 

versos de ―Anel cartoriável do poema‖ (Cartório Tito Soares): 

 

Por brincadeira perdi vida, 

(Dizem, depois, que os fados não existem.) 

E graças ela só. A essa brincadeira 

Havida alhures por Deus qualquer, 

Vou comendo o pão que o diabo amassou. 

Minha alegria, se a tenho, dura pouco. 

Meu poema, se o escrevo, seca logo 

Sua maré de espasmo e de agonias. 

Até o dinheiro, alheio, é alheia boca 

Amaldiçoando minha alma vazia. 

(e minha alma, no entanto, é igual ao mundo.) 

Agora é esperar, lúcido, a lua e o sol 

Abandonados nesse céu nenhum.
30
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30

 MACHADO, Nauro. Lamparina da Aurora, Brasília, 1992. p.25. 
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               Nauro Machado compôs o poema no intuito de expressar sua angústia com a 

forma como vem sendo tratado pela sua própria cidade, pois, nela sua poesia não é bem 

recepcionada ou entendida, como diz: ―vou comendo o pão que o diabo amassou‖, por 

viver numa sociedade em que seus poemas se perdem sem valor, ―Meu poema, se o 

escrevo, seca logo‖, menos que os papéis que dão a um homem a sua feição diante da 

Lei. Daí  o poeta se revolta a ponto de dizer nesse estado de agonia: ―minha alegria, se 

a tenho dura pouco‖. A condição existencial do poeta está expressa na condicionante 

―se,‖ que se apresenta nos dois versos que integram a cadeia lógica de sua hipotética 

criação artística, onde escolhe cada recanto da cidade, como fonte de sua inspiração 

poética. 

               O poema faz patente crítica à vida que assume o homem citadino, assim como 

a presença da paisagem provinciana na urbe ludovicense. Sabendo que a cidade é cheia 

de mistérios e que o poeta se aventura desprovido de qualquer proteção, para enfrentar 

as adversidades com seu único instrumento de defesa, as palavras. No entanto, quando 

consegue soltá-las, como o próprio expressa, não conseguem durar, secam logo. É 

valendo-se delas, mesmo com pouca duração, que o poeta escreve, sob um olhar crítico, 

seu discurso poético que trata da vida urbana de São Luís, retratando uma aproximação 

à realidade citadina do século XX. 

               Em se tratando da andança pelos recantos da cidade de São Luís, Nauro 

escolheu para ser representado no poema em questão, um dos mais antigos e conhecidos 

estabelecimentos de São Luís, o Cartório Tito Soares, o qual, em seus registros, consta o 

nascimento dos mais ilustres cidadãos ludovicenses. Daí sua importância diante da 

história de São Luís e diante da Lei. Assim é que Nauro referencia o desprezo pelos 

seus poemas, onde até mesmo os documentos cartoriais são elementos mais valorativos 

que seus poemas. E ainda com seu apego à cidade de São Luís, o próprio Nauro 

comentou uma crítica de um determinado poeta, o qual não foi citado o nome, sobre seu 

fazer poético:  

―Quero lembrar aqui o que determinado poeta, hoje questionador do 

meu caráter e de minha poesia, escreveu em telegrama que me foi 

enviado pelo transcurso dos meus 50 anos de vida. Disse ele: 

―Aplauso a cidade que não conseguiu te expulsar ou destruir‖. Assim, 

transferindo os aplausos para a cidade que não conseguiu me expulsar, 

por não os querer dar ao poeta que nela resiste, formulou ele, sem que 

o soubesse ou quisesse, um paradoxo existencial capaz de conceder 

uma questionável primazia valorativaás ações do carrasco e não á 

resistência da vítima. E esta minha permanência na cidade de São 

Luís, na tutelaridade de uma profissão desabonadora de bens 

materiais, me induz a pensar que a possível derrota do homem que sou 

não se constitui, em verdade, apenas na vitória, para mim duvidosa, do 
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poeta que intento ser. Poeta e homem são apenas o resultado da junção 

final e indivisível de uma existência a fazer-se como fatalidade 

totalizadora de um destino.‖
31

      

 

                  As palavras de Nauro, ao analisar o paradoxo deixado nas poucas linhas do 

telegrama enviado pelo poeta crítico de sua obra, trazem-se uma impressão de que o 

poeta maranhense tenha em determinado momento a intenção de não resistir ao carrasco 

da profissão que a chamou de ―desabonadora de bens materiais‖, mas, ao final, se induz 

a continuar pela cidade, recebendo convites de uma inspiração casual, em suas 

costumeiras andanças pela sua querida cidade, mesmo que apresente uma relação de 

amor e ódio. 

               Suas inquietudes são mostradas na constância de seus questionamentos, a 

ponto de espelhar a sua neurotizante realidade, contra a qual ele levanta a glória 

insubmissa do seu Canto. No poema ―Província Televisiva‖, de  Lamparina da Aurora, 

1992, o poeta questiona a forma como a sociedade absorve os excessos televisivos que a 

contaminam, em prol de uma imagem social, repassada por interesses de uma 

peculiaridade que se beneficia da condição contaminada pelos resíduos humanos: 

 

Província Televisiva 

 

De cicletes 

e chacletes 

e de fome 

 

- é São Luís 

que maldiz 

terra e nome. 

 

- De chacrinhas 

e baixinhas 

e da Globo, 

 

- é a paz 

que se faz 

     de asco e roubo. 

 

Este é o dia 

de Maria 

seca ao seio 
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- pela Xuxa 

que ama e luxa 

do que é alheio. 

 

E o domingo 

como pingo 

de um céu roto 

 

                                                             - na criança 

que é esperança 

Faz-se esgoto.
32 

 

               Nos versos, observa-se um sujeito lírico sufocado por comportamentos vazios, 

que não fazem parte do seu universo: tipos humanos que o aprisionam, uma 

aglomeração de elementos e situações que o sufocam. O poeta associa a massa humana 

a um bosque urbano onde a cidade está alimentada pela proliferação de situações 

diversas, testemunhando as adversidades presentes no contexto social de sua população. 

O bosque urbano é composto ―de chicletes e chacletes e de fome‖, uma representação 

metonímica do homem moderno que se encontra fragmentado, cuja cena bem poderia 

compor uma tela cubista. Além de remeter ao cubismo, a imagem que emerge dos 

versos faz lembrar a célebre frase de Marx popularizada por Marshall Berman, ―Tudo 

que é sólido desmancha no ar‖ – frase que sintetiza o conceito de modernidade como o 

―turbilhão‖ que engole o homem, mantendo-o num permanente estado de desintegração. 

               Dentro do contexto, podemos fazer uma relação, quando se trata da cidade 

como tema da criação poética, com poetas que também tematizaram a cidade, como 

elemento mapeado por indícios de contradição e desintegração existencial. Conforme 

podemos citar: Theodor Fontane e a Berlim, Charles Baudelaire e Victor Hugo e a 

Paris, e ainda a executiva São Paulo de Mário de Andrade e a Londres de Edgar Allan 

Poe, onde todas são cidades míticas fundadas na e pela palavra.          

               Desta forma, procura-se mostrar que a poética de Nauro, quando mitifica a 

cidade não se contenta com as facilidades da noite, dos bairros periféricos, das ruelas 

desconhecidas e das catacumbas inexploradas. O poeta maranhense chama a atenção 

pela sua atenção a elementos que ascendem à luz do dia e ao coração da cidade. Já os 

renomados poetas citados anteriormente, trabalham um mito que se contenta com as 

facilidades da noite, dos bairros periféricos, das ruelas desconhecidas e das catacumbas 

inexploradas. Embora que, rapidamente, esse mito ascenda à luz do dia, ocupando os 
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edifícios mais frequentados, mais oficiais e mais tranquilizantes, tornando-se lugares 

prediletos.      

              Neste contexto, o poeta concebe a lírica citadina, como veículo condutor das 

possibilidades do estar-no-mundo das metamorfoses desentranhadas, olvidadas sob as 

ruínas e as sombras da modernidade. Ou seja, a cidade tem, sobre o poeta, o poder de 

induzi-lo nas suas mais cotidianas manifestações, da sua topografia a sua conjugação de 

acontecimentos históricos. 

               As analogias propostas na representação citadina dos poetas como Baudelaire 

e Nauro Machado, vista no primeiro como representação mítica da metrópole na 

modernidade e no segundo, como poetização da realidade citadina, não ultrapassam o 

aspecto processual primário. Entretanto, o mesmo motivo leva à construção de uma e 

outra.  

              A crítica, ao comportamento do sujeito citadino submisso, é clara e direta em 

Nauro Machado. O poeta chama a atenção, para que esse homem acorde do 

comportamento mecânico, e proteste contra a rotina do trabalho exploratório a que está 

submetido. O poeta forma parte da vida desses indivíduos e, ciente disso, aproveita a 

oportunidade para fazer suas reflexões públicas, através do poema, possibilitando, que 

seus leitores tomem consciência da realidade social em que vivem.   

               A cidade é um tema definitivo na obra de Nauro Machado. São Luís não surge 

como mais um lamento às suas contradições e mazelas humanas, mas como uma forma 

de celebração, na qual o poeta deposita a sua ávida pretensão em atender à necessidade 

camuflada ou degradada do homem moderno, de viver em seu próprio espaço, de 

cosmicizar o lugar em que deve habitar. 

               Portanto, é notória a preocupação do poeta maranhense em absorver a miséria 

da cidade, que também, a elege para si: 

 

Cantar-te-ei, cidade, qual se amada 

Fosses até o final dos que tem ossos, 

Para, no amor, cantar-te desamada 

A destroçar-me ao chão dos meus destroços. 

Cantar-te-ei, cidade, em todo e em cada 

Imundo beco ou rua aos passos nossos, 

 E em moribunda noite à madrugada  

Trazendo o chumbo dos soluços grossos. 

Cantar-te-ei, cidade, o início e o fim 

Com todo o corpo. E até no podre rim 

Carregado por crápulas fiéis, 

Cantar-te-ei, de imunda, o senhor-morto 
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Me conduzindo ao cais do último porto 

Onde dormirei eterno sob teus pés.
33

 

 

               Observa-se nas entrelinhas do poema, uma construção crítica que Nauro faz ao 

mundo pequeno-burguês de sua própria sociedade que, alheia aos sofrimentos próprios, 

de quem se dedica ao ofício de registrar o belo em palavras: arte vista com desconfiança 

pelos que tem sede de dinheiro e bens, ignora tudo o mais, em função da acumulação e 

de prazeres medianos. 

               O canto sobre a cidade, que se repete anaforicamente, com o verso iniciado 

pela forma verbal ―cantar-te-ei‖ reitera a atenção que o poeta tem pela cidade, quando 

anuncia o seu canto, num ritmo e numa cadência, que realiza uma profunda reflexão 

sobre a cidade na qual nasceu, a fim de compreender o seu próprio destino, enquanto 

bardo de uma terra que não o entende, mas que rouba cada minuto de sua existência.   

               No poema supracitado, o poeta apresenta uma semelhança entre os indivíduos, 

ao mostrar a forma como o homem está em ―soluços grossos‖, mantendo um olhar fixo, 

sem ouvir, nem sentir o que se passa ao seu redor. Por mais que sejam fortes e 

vigorosos, também são passivos e sem expressão, por não lutarem por seus direitos. Daí 

a necessidade da intervenção de um sujeito poético que expresse sua inconformidade, 

ante a atitude alienada do homem provinciano.  

               É bem notória a forma como o poeta se propõe a cantar a cidade. Nauro, não 

apresenta uma visão total das coisas ou situações. Ele lança mão de particularidades, de 

fragmentos que, no seu conjunto, constituirão o seu espaço imagético.  

               O poeta, ao transferir para o poema a sua vivência pessoal, está, ao mesmo 

tempo, transferindo as tendências de uma época, sob a ótica de sua particular visão. Por 

cantar a cidade “de início ao fim”, em todas as suas particularidades, onde será 

conduzido ―ao cais do último porto”, momento em que recorre à facticidade de estar no 

mundo. A facticidade diz respeito ao fato do homem, ser para morte, estar jogado, 

atirado no mundo à revelia de sua vontade, sem qualquer participação sua, no tocante a 

escolhas ou decisões.  

                Por isso, no poema, Nauro além de ser conduzido ao cais do último porto, 

ainda dormirá eterno sob seus pés. Ou seja, o mundo em que o homem está lançado é 

representado pela totalidade ou pelo conjunto das condições sócio-econômicas, sócio-
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 MACHADO, Nauro. A Rosa Blindada. Rio de Janeiro. Alhambra, 1989.p. 43. 
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históricas e mesmo geográficas, nas quais, o indivíduo se encontra, como ser-no-mundo, 

totalmente imerso.     

 

2.6-A poesia de protesto social de Nauro Machado. 

 

               Nauro Machado tem uma criação poética, da qual se destaca a poesia de 

embate social, como elemento reflexivo de seu espírito combativo. Não deixa de lado a 

arte da palavra escrita, pois, através dela, não fica alheio às mazelas do seu meio social. 

Chega a afirmar que a essência da poesia é produzir emoção. Sartre dizia que o poeta e 

o filósofo são os mais bem equipados, para entenderem o sentido das coisas. Eles 

podem entender o sentido da polis de seu tempo de uma maneira (re)velante. E esse 

discurso só se torna possível, através do verbo poético. A importância de um poeta no 

mundo vai além da construção de objetos materiais, porque usa a palavra, para chegar 

ao outro, mesmo que esteja no centro, ele a usa não para se exaltar, mas se exprimir e se 

interrogar sobre o mundo e as coisas. O poeta faz o verso e vê o re(verso) e esse chega 

até os leitores. 

               Como já tratamos nos capítulos anteriores, quando comentamos sobre o 

lirismo de Nauro Machado e dissemos que o poeta apresenta contornos universais, que 

tematizam a vida, a morte, o tempo, a religião, a miséria do ser e o niilismo, através de 

sua reflexão filosófica, agora nos reportaremos à poesia que trás o discurso voltado para 

o protesto social, numa espécie de existencialismo poético, voltado para a problemática 

existencial do homem, que vive angustiado com suas condições reais de viver. O poeta 

faz sua denúncia, através de imagens magistrais, tratando de temas que sempre 

angustiaram o homem em todos os tempos. 

               O discurso poético de Nauro Machado é o reflexo da similaridade de 

identificação do plano real, passado ao campo textual. Provinciano que é, sempre 

procurou ser fiel às suas origens. Sua matéria poética se apresenta centralizada sobre a 

população de São Luís, fazendo dessa matéria, instrumento de investigação do Ser no 

mundo. 

               Ao longo de sua trajetória, observa-se uma fidelidade tamanha do poeta com 

sua poesia, que chega a comprometer sua própria vida. Esse comprometimento leva 

Nauro a buscar, no seu mais profundo estágio, elementos que substanciem referências 

para os questionamentos, que levem o leitor a descobrir as mais profundas camadas de 

sua visão poética. 
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               Sabe-se de sua verdadeira inspiração poética, onde se misturam: tradição e 

ruptura, junto ao seu talento e inspiração. Apresenta, ainda, a principal característica de 

um grande poeta, ―O desafio constante de se tornar cada vez mais poeta". Conforme, 

expressa nos versos do poema ―Didática‖, extraído do volume A vigésima jaula, 1974. 

 

                                                            Didática 

 

―É decente a lepra do tempo 

no baú da nossa memória. 

É decente o orgasmo já estátua 

já forma liberta sem vôo. 

É decente a palavra exata 

no exterior de nossa pele. 

Indecente é o morrermos sós 

                          como um fruto numa cisterna.
34

 

 

               Mostra-se dono de uma fonte criadora desafiante, que sabe conjugar a beleza 

poética à capacidade de transformar o verso, em sentimento universal, conforme 

expressa nos versos iniciais: ―É decente a lepra do tempo/no baú da nossa memória‖. 

Aqui Nauro reafirma seu compromisso com a poesia, através do uso de expressões 

como ―lepra do tempo‖ e ―baú de nossa memória‖ que mostram a perenidade do fazer 

poético.   

               A estrutura do poema está distribuída em oito versos, onde cada verso faz par 

com o verso seguinte. Há uma costura que possibilita ao leitor enxergar que, nos três 

primeiros pares de versos, a expressão ―é decente‖ se repete, ou seja, expressa a 

vitalidade do poeta em seu querer poético, mesmo enfrentando muitas dificuldades, mas 

é compensatório. No último par, observamos a substituição de ―é decente‖, por 

―indecente‖, ou seja, anuncia seu desejo de continuar na decência de escrever seu 

poema. Não vê motivos que o levem a morrer ―como um fruto numa cisterna‖.  

               O poeta, ao escrever o poema, já com o título, ―Didática‖, remete ao 

ensinamento, às perambulações desdobradas em signos/coisas, conferindo um mundo de 

reminiscências subjetivas: ―É o alinhamento temático dentro da atualidade que envolve 

o homem e o consciente tratamento dado ao verso.
35

 

                                                           
34

 MACHADO, Nauro. A Vigésima Jaula. Rio de Janeiro/São Luís, Fundação Cultural do Maranhão, 

1974.p.27.  
35

 MOTTA, Pascoal. A poesia de Nauro Machado. Minas Gerais. Belo Horizonte, 1976.p.10. Suplemento 

literário. 



65 

 

               O alinhamento temático referenciado por Pascoal Motta é o que mais se 

destaca na obra de Nauro, onde mergulha no seu interior, chegando a um estágio 

existencial confuso, devido ao seu desespero que é marcado pelo paradoxo que 

acompanha sua visão de mundo existencial, transpondo ideias, de que o poeta é um ser 

crístico, havendo nele, o signo escolhido para lutar, e até sofrer pela dor do seu 

próximo. 

               Se fizermos uma breve análise dos títulos de seus livros, detectamos o pré-

anúncio do conteúdo de seus poemas e de sua posição frente às atribulações que o 

sufocam. 

               Corre no curso de sua carreira poética, um sopro de solidariedade humana, que 

se apresenta desvinculado de qualquer credo religioso. Não que o poeta não acredite em 

Deus, mas, em determinados momentos, chega a questionar essa existência, pois, não 

consegue ver em sua volta, tantas injustiças, sem ter a quem direcionar um pedido de 

ajuda. 

               O clamor que se abstrai dessa relação existencial é tão desafiante, que chega a 

provocar no poeta, uma necessidade profunda de questionar sobre as misérias 

proporcionadas pela vida urbana. Vejamos os versos do poema “A ilha bela na ótica da 

fome”: 
--- 

―A maçã parece um ovo 

coberto de esparadrapo, 

que ao sofrimento do povo 

sobra-lhe apenas o trapo. 

A maçã parece neve 

Inversa a qualquer um morto, 

Quando o silêncio se atreve 

Negar de um barco seu porto. 
 

(Ou fazê-lo qual manhã 

nascida em Sol pelo avesso 

da eternidade malsã 

de um Deus que não tem preço.). 
 

A maçã é corda de açoite 

Perdendo de um enforcado: 

Nasce-lhe da frente a noite, 

Morre-lhe o dia do lado. 
 

A maçã parece rim 

De um caroço só no escuro: 

É qualquer fome ruim 

Ou qualquer coisa de impuro‖.
36
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 MACHADO, Nauro. Lamparina da aurora, Brasília, 1992. p. 48. 
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               Note-se que, nos versos do poema, retomam-se momentos que captam 

flagrantes da vida urbana de São Luís, em que enfatiza sua experiência pessoal, para se 

utilizar dela, como espaço da sua crítica social.  

              São escritos que buscam mostrar a verdadeira realidade de um povo 

marginalizado, que vive em vão, decepado de toda uma esperança de vida. Sua maçã é 

hipotética na sua visão apreensora: ou seja, ―parece um ovo‖, ―parece neve‖, ―é corda 

de açoite‖ ou ainda ―parece rim‖. Nota-se, que esse alimento, nas palavras do poeta, 

nunca nutrirá essa camada da população que vive decepada pelas injustiças sociais.  

               A preocupação de Nauro é o retrato de sua poesia, que se engaja na luta, na 

busca do rompimento da perplexidade que tomou conta do contexto social lusitano. 

              O poeta configura, em seus versos, as mais variadas classes da população 

marginalizada de São Luís, como: palafitados, retirantes, favelados, esmolés, quase-

nadas, maltrapilhos, etc., cujos dramas são visceralmente universais. 

               Tal identificação remete o redimensionamento e incorpora a realidade vigente, 

que se apresenta nas entrelinhas de sua poética. 

               Sua ligação com a cidade é tão grande, que a ela ofereceu o título do livro 

Lamparina da aurora, 1992, obra que o coloca ao lado de José Chagas e Bandeira 

Tribuzzi em um dos vértices do triângulo mais alto, mais denso e mais expressivo da 

poesia maranhense. Todos os poemas do referido volume referenciam-se com os mais 

diversificados temas, na percepção de seu olhar poético, manejando o verso imagístico, 

sobre a atual situação em que vive essa sofrida gente, onde, o qual, como poeta, não 

poderia deixar passar despercebido.  

                O título do livro é bem sugestivo em relação ao conteúdo existente nos 

poemas. A situação existencial do poeta é refletida em todos os poemas que compõem o 

livro. 

                Vejamos os versos do poema ―Câmara mortuária‖, que abre o volume de  

Lamparina da Aurora,1982, em que Nauro mostra o choque de altíssima voltagem 

sobre a sensibilidade entorpecida e embotada da sociedade do pequeno burguês, sobre a 

qual está sustentada a Ilha de São Luís. 
 

“Câmara de pedra 

cidade de pernas 

cidade de fezes 

cidade de infernos 
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e agora com o teu sexo 

dentro da minha voz".
37

 
 

 

               O poema é uma espécie de chamamento, no qual, o poeta põe sobre a cidade, 

um questionamento em relação às verdadeiras condições de vida de sua população, 

caracterizando a evidente desumanização que impera em meio a seu povo sofrido e 

humilhado. 
 

―... e agora com teu sexo 

dentro de minha voz‖. 

 
 

                Nos versos, vê-se o poeta dialogando com a ―cidade de São Luís‖, com seu 

povo, com aqueles que detêm o poder, e não têm, sequer, a visão dos problemas mais 

agravantes da sua cidade, que agoniza, ao olhar distante de seu povo. 

                Assim, é preciso que o poeta, com sua voz de denúncia, convoque esse povo 

adormecido, a si emancipar e lutar por seus direitos adquiridos, que são negados, em 

prol da ascensão de uns poucos que se beneficiam, denegrindo os direitos sustentados 

pela essência do viver. 

                Vejamos os mínimos versos do pequeno poema ―Nudez‖, ainda de  

Lamparina da Aurora,1992 que mostram o quanto o homem lusitano está às mostras de 

uma sociedade discriminatória, sem nenhuma proteção, vivendo transeuntemente por 

ruas e becos, numa densa e dolorosa vida de angústia.  

 

Nudez 

Despido é pois 

De um 

O ser nenhum 

Que eu sou depois.
38

 

 

                Observa-se no poema a própria construção do verso apontando para o estado 

de aniquilamento do homem, em sua redução que o levará ao nada. Ou seja, o poema 

reflete o estado de niilismo em que Nauro Machado se encontra, quando se coloca 

―depois‖ de um ser nenhum, isto é: de um ser que não existe. 

               Também, no mesmo volume, observemos o curto poema ―No velório de uma 

cidade‖:  
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 Id. Lamparina da aurora. Gráfica do Distrito Federal. Brasília. 1992.p.17. 
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No velório de uma cidade 

 

Tua mãe morreu 

E não verá teus netos 

Presencia esse sonho 

A cada anoitecer.
39 

 

                O poema desencadeia uma simbologia representativa da agonia em que se 

encontra a população da ―Ilha‖, habitada por mediocridades que costumam esconder 

suas leucemias mentais e suas tifloses existenciais. 

               Nauro faz, nos poucos versos do poema, uma construção metafórica do signo 

linguístico ―mãe‖ com o signo ―cidade‖, a fim de fazer com  que se perceba a relação 

semântica de afinidade que o poeta tem com a cidade de São Luís, a ponto de compará-

la com sua própria mãe.  

               Assim, é que se constitui a organicidade temática dos poemas de Lamparina 

da aurora, justificando o cognome de ―poeta provinciano‖, dado a Nauro Machado. 

               A poesia que constitui esse volume é caracterizada por apresentar uma 

violência vocabular, que reprime e dinamita o câncer da angústia humana, retirando do 

ser e até das coisas, dimensões e sentidos, que iluminem a sua ―lamparina da aurora‖. 

               Trata-se de uma poesia pessoalíssima, com temática atual e corajosa, a qual os 

poemas se sobressaem numa espantosa precisão, que muito revaloriza a palavra, 

caminhando num labirinto estranho, em que procura, através da poesia, encontrar 

caminho que o leve a um mundo de igualdade, sem que haja desconcertos sociais. 

                Em particular, neste  Lamparina da Aurora, chamou a atenção, a nitidez com 

que o poeta colocou sobre a Ilha, sua luneta observatória, juntamente, com a lucidez de 

sua visão, sendo um exímio observador, incumbido de documentar os atos refratados na 

sua missão de poeta divulgador das coisas mundanas. 
 

                Por ser um poeta que totaliza a missão de fazer poesia de compromisso é que 

observamos características fundamentais que levam a uma ulterior análise, ou até, a uma 

eventual organização estética, dando-lhe características tipicamente do método 

fenomenológico, defendido pelo filósofo Edmund Husserl, onde seu ponto de partida é 

“a imediata relação com o mundo e o estatuto original do conhecer assentará, portanto 

no original intuir desse mesmo mundo”.  
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                E esse original intuir é presenciado na obra poética de Nauro, no momento em 

que se observa sua centralização poemática, englobando sua específica dimensão 

existencial, sobre a população de São Luís. 

               Esta dimensão fenomenológica é constatada, a partir do momento em que 

Nauro tematiza seus poemas, em prol da complexa e multiforme problemática que 

alicerça seu fluxo poético, mas, havendo a busca da essência do ser, no seu universo 

existencial.  

               Nos versos abaixo, do poema ―Subindo a rua dos afogados,‖ vê-se o 

comportamento do poeta, nas suas incansadas investiduras, pelas ruas de São Luís, na 

constante observação do elemento homem, no seu habitat ―desnatural‖. 

 

―Atira-me em busca do fim 

andando adiante de mim. 

(Caminhando em desafio 

como um mar negando o rio.) 

Alguém nos juntou depois. 

Já éramos um e não mais dois.‖
40

  

 

 

                O poeta continua palmilhando as ruas históricas de São Luís, no seu dia-a-dia, 

de noites, madrugadas e auroras, que ele bem conhece como ninguém. Conhece de uma 

forma bem diferente da comum dos mortais. Conhece com a sensibilidade de quem 

desvenda mistério e decifra segredos.  

                Daí, justifica-se o seu olhar fenomenológico, nesse embate de poeta que 

valoriza a poesia, como algo eterno e insuperável, usufruindo dela, para enfrentar as 

intempéries da vida, suas marchas e contra-marchas. Suas esperanças e desenganos. 

                Desta forma é que se evidencia a poesia de Nauro Machado, por isso, 

caracterizada como detentora de uma voz unívoca na arte poética. Observa-se em 

Nauro, sua determinação em saber os caminhos por onde se desenvolve sua poética. 

Sabemos que existem várias poéticas, onde, uma não exclui necessariamente a outra, ou 

seja, o que aparece de fundamental para uma escrita, não ocupa forçosamente a mesma 

posição e não tem a mesma importância, ao considerarmos outra escrita.  

                Podemos, mais uma vez, observar a voz unívoca de Nauro nos versos do 

poema ―Caixa de pandora:‖ 

 

“São Luís instala-se em mim 
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Como o poema lavrando 

O cadáver do poeta. 

(Já é tempo. Todo o silêncio 

envolve-me vegetal)‖.
 41 

 

               Mais uma vez, o poeta rechaça sua tradição, lançando mãos de uma poesia, 

segundo aspectos que conferem reflexão, com o compromisso de se fazer válido perante 

a crítica.  

                Poesia esta em que o poeta, muitas vezes, se utiliza da contenção de palavras, 

mostrando sua sobriedade por uma poesia mais moderna, assim como buscaram poetas 

do mais alto prestígio na literatura nacional, como: Cecília Meirelles, Murilo Mendes, 

Jorge de Lima, não deixando de citar, seu próprio amigo e conterrâneo de poesia, José 

Chagas. 

               Leia-se o relato de Nauro numa apreciação a José Chagas: 

 

"Poeta que casa o popular e o erudito, na fluição aparentemente fácil de um 

ritmo que se trabalhou e depurou em anos de um exercício diário e constante, 

Chagas, sem rebaixar-se como tantos outros poetas que intentam 

supostamente o popular, atinge em" O colégio de vento "uma perfeita 

originalidade _ ia mesmo dizendo: gratuidade rítmica em assonâncias que se 

repetem e, e imagens que continuam do último verso de cada soneto ao 

primeiro do que ele se segue, forjando um bloco indissociável de emoção e 

exemplaridade vocabular, de forma e justeza metafórica. (VAGALUME: 

1994, 22). 

 
 

                Leia-se também uma apreciação crítica de José Chagas sobre Nauro Machado: 

 

―Quero, agora, neste registro, dar um testemunho da significância humana que 

a figura de Nauro Machado, para mim, irradia através de quase quatro décadas 

de convivência e amizade. Nosso convívio se faz em todo esse tempo pela 

imantação de objetivos comuns que eu diria permanentes e a suplantarem a 

mutabilidade dos interesses inferiores no caso das circunstâncias. A concretude  

reveladora de um mundo interior, onde a palavra é instrumento de 

originalidade verbal, reveladora da sensibilidade do homem público da pólis, 

na limpeza ética das suas funções burocráticas. Assim é Nauro, poeta que se 

apresenta como arauto coletivo transfigurador de uma alma individual, na ação 

verbal e asséptica de sua incansável produção poética". (ALTERNATIVO: 

1998.3.). 

 

                Pela descrição feita, por cada um dos poetas, dá para entender o caráter que os 

fazem donos de um gênero de honestidade cultural, que perturba e incomoda os 

espíritos inferiores. 
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               Ambos apresentam uma predicação viva contra as ideias preconceituosas da 

época, infletindo na poesia um ritmo interior, onde as palavras, como pessoas verbais, 

são con-vivas daquele sopro primeiro, que as forjam no caráter tautológico do 

vocabulário ético de cada um desses poetas. 

 

2.7-A poesia de Nauro Machado em meio a tempo de crise.                                                                        

                                                                                            
―O escritor pós-moderno, embora, pense que escreve para o mundo de um 

lugar não situado, é determinado também pelo contexto social, econômico e 

cultural em que se orienta. As condições de produção, o público leitor, a 

realidade cultural, o contexto imediato e o mais amplo, a classe social do 

escritor define internamente a produção literária. Há sim uma territorialização 

da escritura. Há também uma memória e uma historicidade locais que 

impregnam o discurso literário, que é nossa tradição empenhada‖. (Roberto 

Schwarz)  

                  

                Sirvo-me da epígrafe fornecida, para introduzir a reflexão, que pretendo 

desenvolver, sobre a poesia de Nauro Machado em tempos de crise da poesia. Não 

objetivamos, neste momento, fazer um tratado sobre o moderno e o contemporâneo, 

nem tentar diferenciar esses momentos através de conceitos e suposições, mas será um 

ponto norteador dos nossos questionamentos e muitas interrogações sobre este tão 

delicado momento em que se encontra a produção poética atual. Quais as influências 

que realmente interceptam a poética de Nauro? Questões deste tipo é que pretendemos 

discutir ao longo desse estudo e focalizar tais questões especificamente no que 

influenciou na obra poética de Nauro Machado. 

                A poesia brasileira contemporânea está interceptada por muitos métodos e 

funcionalidades que propõem discutir a formação literária da época. Na minha 

―ingênua‖ concepção sobre esse atual momento diria que ―todas as possibilidades de 

arte são possíveis‖. Não há elementos, que sustentem uma formação literária única, sem 

intercessão de outras propostas. Todos os projetos, todas as propostas, todas as 

possibilidades estão cercadas. Tudo é passível de ser aceito. Por mais que essas novas 

propostas sofram as costumeiras críticas dos arautos da pós-modernidade. 

                Se os tempos modernos presenciaram o alargamento do abismo entre a arte e 

a vida, agora, acompanham também tentativas desesperadas de superação dessa 

distância. Esse pensamento foi muito bem colocado na epígrafe dita por Schwarz. Para 

ele, o objeto artístico deve ser trabalhado em termos de variedade e diversidade, 

distanciando a arte do relativismo, pensando a arte de maneira que a torne um objeto 

artístico diferente. 
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                Diante do que disse o crítico literário Roberto Schwarz, a respeito das 

intervenções que tentam aproximar os distantes de outrora, é que entra toda a 

problemática que a crítica atual traz à tona, quando se questiona a história da arte 

contemporânea, envolvendo a arte moderna com a ideia de rompimento entre vida e 

arte, como fenômeno histórico. Conforme se vem debatendo, pensamos que a arte deva 

ser vista como instrumento, que viabiliza o encontro do homem com sua plena 

consciência de mundo, e que possa conseguir passos largos em busca de seu valor nas 

sociedades capitalistas contemporâneas. À arte, caberá o papel de desmistificadora da 

experiência mundana, por mais que, para isso, se transforme em pontos de sublimação e 

utopia do mundo contemporâneo. 

                A marca particular e individual da lírica moderna decorre do espírito 

reformista, que norteia o movimento modernista, cujo objetivo é ordenar a imagem 

caótica de mundo, instaurada com a modernidade. Ordenar o caos, pressupõe distinguir 

e particularizar os conteúdos, buscando, assim, meios para a criação. O poema moderno, 

dentro do processo de ordenação, dialoga com os textos referenciados, de forma que os 

últimos, não se apartam da sua estrutura original, ou seja, não perdem sua condição de 

signos. 

                A fragmentação do discurso da lírica modernista é sustentada pela condição 

sígnica, particularizada pelo enunciado, através do diálogo da intertextualidade. Ou seja, 

todos esses textos bebem em algum outro texto que já existiu no passado e está servindo 

para o presente trabalhar o presente do futuro, ou seja, é no passado que se busca o 

presente do futuro. 

                O poeta moderno, portanto, se utiliza da referenciação poética como processo 

autoreferenciador que lhe permite, inclusive, trabalhar com enunciados poéticos alheios, 

criando uma nova forma de ser original. É o caso das paródias e paráfrases. O poeta 

maranhense Gonçalves Dias foi um dos que mais foi parodiado em sua ―Canção do 

exílio‖, e isso, não tira a originalidade de quem o parodiou, pois, cada novo poema 

surgiu num determinado momento com suas próprias interpretações e particularidades 

sobre aquela época. A criação do artista é que é a sua marca particular e ninguém a tira 

dele. O princípio de apreciação da referenciação poética facilitará a compreensão dos 

novos rumos da criação literária. 

                Sobre o discurso da crise, assim se manifestou Marcos Siscar: 

 
―A despeito do atalho crítico que pretende denunciar como 

―contradição‖ o paradoxo formalizado pelo poema, interessa-me 
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reconhecer que o topos da crise comporta um modo de entendimento 

do real que toma forma historicamente singular dentro do discurso 

poético e que tem um papel, por assim dizer, fundador. Ou seja, 

quando falamos de crise, em poesia, não falamos exatamente de um 

colapso de ordem factual, mas mais precisamente da emergência de 

um ponto de vista sobre o lugar onde estamos, sobre nossas condições 

de comunidade. Profanadora e ―sacrificial‖, distante do lugar comum 

nefelibata a que é submetida por alguns discursos das ciências 

humanas, a poesia nomeia o desajuste sem fugir de suas contradições, 

ao contrário, fazendo dessas contradições ao mesmo tempo o elemento 

no qual naufraga qualquer nomeação.‖   (Siscar, 2010:11). 

 

                Conforme o que se pronunciou Siscar, na sua passagem sobre a crise, 

observa-se que para ele, o discurso da crise é apanhado não somente pelo poema, mas 

também, pelos textos híbridos, textos críticos, conhecidos pela esfera do julgamento e 

da decisão. O próprio crítico ainda se manifesta quando diz: 

 
 ―Ao contrário das observações rotineiras, assumidas como ponto de 

partida por notáveis historiadores e filósofos da literatura, mesmo em 

momentos considerados os mais descomprometidos com o transcurso 

histórico – como o do ―hermetismo‖, ou da ―torre de marfim‖ -, não 

creio que se possa dizer que a poesia vira as costas para a realidade.‖ 

(Siscar, 2010:11-12). 

 

                Pelo que se vem observando, no decorrer das discussões sobre a crise, 

podemos observar que é um terreno bastante arenoso, pois, envolve muitos outros 

pontos, desde a filosofia política marxista – que vincula a crise ao sistema produtivo – 

até ao processo de desenvolvimento do sistema, sinalizando seus impasses e suas 

estratégias. Portanto, o que nos cabe, é nivelar essa situação de forças ambíguas, e 

centrar nossas preocupações, nos estudos que visam à implementação da herança do 

fazer artístico, fazendo brotar o fazer poético, com formas, funções e públicos variados. 

                Agora, fazendo uma leitura, do que se vem questionando, dá para se observar 

perfeitamente o que Friedrich Schiller já anunciara no Século XVIII em “A educação 

estética do homem”, em plena Revolução Francesa, quando em sua filosofia, remete à 

questão da arte, criticando a ideia de separação entre razão e sensibilidade, onde ver que 

a construção da liberdade política está centrada na beleza da arte, ou seja, é através da 

beleza que se vai à liberdade. Para ele, vivemos num estado de privação, e devemos 

passar para o estado de liberdade. E a arte estética é que tem que proporcionar isso. 

                Quando Schiller fez essa leitura, em meio a esse estado de privação, já estava 

refletindo para o que a arte iria encontrar, como obstáculo ao seu desenvolvimento, num 

futuro, que não se pode medir a distância, mas que estava por acontecer, já que a 
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Revolução Francesa não tinha revertido nenhuma situação da sociedade da época. O 

estado continuava proporcionando o mal ao seu cidadão.  

                O espírito de mercado ainda é predominante. Daí Schiller sugerir que a obra 

de arte seja: 

―Esta alta serenidade e liberdade de espírito, combinada à força e à 

energia, e à disposição em que deve deixar-nos a autêntica obra de 

arte, e não há pedra de toque mais segura da verdadeira qualidade 

estética‖. (Schiller, 1990: 114). 

 

                Para Schiller, esse seria o verdadeiro legado da obra de arte, o nosso estado 

estético, pois reúne em si, todas as condições de sua origem e persistência. Faz a nossa 

humanidade manifestar-se com pureza e integridade. E o mais importante, se nos 

entregamos à fruição da beleza autêntica, somos senhores, a um tempo e um grau 

idêntico, de nossas forças passivas e ativas, e com igual facilidade, nos voltaremos para 

a seriedade e para o jogo, para o repouso e para o movimento, para a brandura e para a 

resistência, para o pensamento abstrato ou para a intuição.   

                E Schiller ainda completa: 

 
―a excelência de uma obra de arte pode apenas consistir em sua maior 

aproximação daquele ideal de pureza estética e, por grande que seja a 

liberdade alcançada, sempre iremos abandoná-la com uma disposição 

e uma direção particulares. (Schiller, 1990:114).   

 

                A crise de nosso tempo atravessa toda a poesia de Nauro, apontando para um 

mundo dessacralizado, onde reina os obstáculos que negam a condição humana. Daí 

surgir o conflito que se estabelece no seu canto dramático, percebendo em sua supra 

consciência, a incompatibilidade entre a existência do homem como ela deve ser 

assumida, e uma ordem social que impede a plena realização humana.  

               Apresentamos um fragmento do poema ―Da forma e seus atos‖, para que 

possamos caracterizar, em seu corpo, a problemática de crise, anunciada por Nauro no 

início do seu fazer poético:  

 

Da forma e seus atos 

Meu pensamento voa sem Deus. Lá onde me acho, 

Me piso e troco por quem sou e me foge. 

Por quem violo, hoje./ .../ 

Aquém, aquém da terra 

É o escuro; meu medo, eternamente, onde 

O inseto cava-me no outrora tempo, 
(...) 
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sozinho, escuto o silêncio da terra. 
(...) 

Meus dedos choram sobre este alimento 

De só viver do meu tempo, do acaso 

De mim mesmo, eis meu pão, esta ruína. 

Em mim mesmo, eis meu vinho, esta ruína. 

Choro o humano. Apalpo o ser sem nome 

Para cada vez mais me sentir 

Solitário humano: como homem, 

Preso ao mesmo chão da pedra e da planta 

Meus dias secam sobre este exercício.
42 

 

                A significação, dada por Nauro, nos versos do poema, procura essencializar a 

visão interior do poeta, ao se utilizar da palavra, como instrumento que evidencia a 

verdade das coisas. No entanto, o poeta questiona o aferimento de tal verdade 

encontrada pela mente. Para Nauro, o homem tem um primeiro elo (Deus), de onde 

encontra respostas de todas suas indagações; perdido esse elo, fica a interrogação de 

quem dará as novas respostas.  

               Sua crise existencial é caracterizada nas entrelinhas do poema apresentado, 

onde o poeta, através de sua concepção de mundo, não crê mais nas instituições, ou seja, 

o poeta não consegue se encontrar consigo mesmo. O poema faz parte de uma unidade 

temática que pertence ao livro Exercício do caos, 1961. Unidade marcada, já, desde o 

início, com o sugestivo do livro, que revela o ―caos‖, a evidente solidão do homem 

―sem Deus‖, que se exercita num mundo sem alternativas, onde perdeu o apoio da 

divindade, assim, a construção do seu mundo, que preencha o vazio deixado pela 

solidão, em busca do seu próprio ―Deus‖. 

               A preocupação com a essência do ―Ser Maior‖ é sentida, a partir do momento 

em que o poeta se sente unitário num imenso vazio: ―sozinho, escuto o silêncio da 

terra‖, silêncio onde não encontra alternativas para fortificar seu fragmentado eu, ―de 

mim mesmo, eis o pão, esta ruína‖, partindo, então, para um ritual que confeccionará 

um mundo próprio, desde o momento em que não encontra respostas para suas 

interrogações.  

               A crise é levantada, no seu segundo momento de conspiração com a palavra, 

na busca de um caminhar, que seja instrumento de meditação do seu perfil poético. 

              Diante da incompatibilidade existencial do homem, é que Nauro elege sua 

poesia, como elemento participativo de um processo, que requer a identidade, dentro de 
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uma circunstância concreta, já que a identidade é o fundamento de todos os valores do 

homem, do nascimento à morte, no encalço do valor de seu existir.  

               O poeta registra a morte do cotidiano, submetido à rotina castradora e 

conflituosa, reage de maneira insólita e dramática. Conforme, expressa nos versos do 

poema ―Biopsia‖: 

O entendimento de que a poesia 

competiria a vida, é falso. 

( Porquanto a poesia vive 

onde não é possível viver.) 
 

Habita-a o silêncio apenas 

Da inabitável solidão. 

(A da palavra- não a do homem, 

povoado de pó e de perdas.) 

Era uma terra selvagem: 

Nela não se ergueu casa alguma. 

(Nenhuma família a habitou.) 

Contempla - estéril - meu coração.
43

 

 
 

               O poema continua a luta do poeta no seu projeto existencial, quando busca a 

concretude da poesia. Evidencia-se a inutilidade dessa busca, a partir do momento que 

tenta mostrar as dificuldades encontradas, ao edificar seu projeto, que almeja a 

identidade existencial do homem. 

               O título do poema remete à constituição do seu sentido, onde se vê o poeta 

com pretensões próprias de analisar e investigar a poesia, à procura de saber de que 

forma servirá, como veículo que transcenda as barreiras do social, e saia do mundo da 

solidão das palavras, sendo uma parte de quem a escreve, conforme anuncia o próprio 

título: ―Biopsia‖. 

                O poeta afirma que: os homens são incapazes de compreender sua poesia, ou 

medem esforços, já que denuncia em suas linhas o genocídio do homem pelo homem. 

 

―O entendimento de que à poesia 

competiria à vida, é falso‖. 

 

                O poema tem início com uma autoanálise do papel da poesia, quando os dois 

versos iniciais afirmam ser falso o entendimento dado a ela. Para o poeta, a poesia ainda 

não alcançou seu estágio desejado, isto é, não adquiriu seu verdadeiro sentido, pois, 
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falta se efetivar no mundo concreto dos leitores, como instrumento de reflexão da 

paisagem física e social de um mundo marcado por visíveis contrastes. 

                Na concepção de Nauro, a poesia é vista como elemento ativo à própria 

palavra, em sua unitária solidão, por faltar a ela, a participação do homem como agente 

de transformação que a analisa, interpreta e compreende. 

 

―Era uma terra selvagem: 

nela não se ergueu casa alguma". 
 

                Nas terras inabitáveis do homem, a poesia não encontra espaço suficiente para 

erguer seu mastro. Revelam-se nos versos, as dificuldades encontradas pelo poeta, ao 

exercer sua atividade de legislador dos demais homens. Muitas vezes, os obstáculos 

encontrados levam o poeta a um estado de angústia, que atormenta a sua existência, 

renegando a sua vontade de viver. 

               A angústia é fruto da não prosperidade do trabalho apresentado, onde as 

dificuldades fazem da poesia, algo estéril, diante de um mundo que respalda 

mecanismos trucitantes ao laborar literário. 

 

―Contempla – estéril – meu coração‖. 

 

               Nauro fecha o poema, com o verso ―Contempla – estéril – meu coração‖, 

expressando seu sentimento de inutilidade, quando reconhece as dificuldades 

encontradas ao ato do fazer poético. Sua socialização se mostra comprometida, já que a 

poesia, ainda não alcançou o devido reconhecimento, por isso, o homem, no que se 

refere, à sua maneira de ver e interpretar realidade, habita num lugar impróprio. Ou seja, 

tanto o poeta como a poesia vive em meio a um mundo estéril, pois, não lhe é dado o 

valor que lhe é devido. 

                 A poesia de Nauro retrata as angústias humanas em imagens, que se voltam 

para a realidade, ultrapassando os limites do mero protesto social. Como podemos 

observar nos versos do soneto: 

 

São Luís, Maranhão, lugar de vulvas, 

De partos longos como velocípedes 

Correndo em dor na força de alheios bíceps 

Entreabrindo estradas de anais curvas. 

São Luís, Maranhão, lugar onde uivas, 

Miséria astral de infernais ourives 
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Trabalhando, em vez de ouro, só as varizes 

Dos mortos sonhos das matérias ruivas. 

São Luís, Maranhão, lugar de esgotos 

Das ratazanas vis, de ratos outros, 

Perambulando insones nos desvios. 

São Luís, Maranhão, ó terra minha!, 

Onde nasci e onde bebo e embriago a vinha 

Do Bacanga e do anil, dois ébrios rios.
44

  

 

                Vimos, nos versos, como o poeta trata o registro doloroso de amor e lamento à 

sua terra natal, de forma muito sugestiva, preocupado com a decadência e o abandono do 

homem. Põe ênfase na realidade que o cerca, no caso a São Luis do Maranhão. A carga 

imagética dos versos tira a limitação do engajamento puro e simples.    

                O poeta constrói os versos numa vivacidade e tons de amarga constatação e 

análise, disseca de forma reflexiva e virulenta, o dia-a-dia do homem que se nadifica 

dentro de sua própria existência. 

                Versos como, ―São Luís, Maranhão, lugar de esgotos‖ / ―das ratazanas vis, de 

ratos outros‖ e ―perambulando insones nos desvios‖ mostram a forma como o verso de 

Nauro é construído. Faz uma referência poética, através da construção de imagens 

profundas, que revertem o teor real no teor literário, inquirindo a existência, saltando aos 

olhos de sua lírica. Referenda sua inquietude frente aos problemas, mas de maneira 

coletiva, sem apelos como muitos de sua geração. As ratazanas que habitam os esgotos 

da São Luís, e os ratos outros, que habitam a Ilha, como transeuntes, de um sistema 

avassalador do espaço habitado.   

              Diante do que se expôs, acerca do que Nauro Machado vem produzindo, 

podemos, dizer que o poeta traz consigo, o retrato do seu estado de agonia, devido ao 

imenso desejo de encontrar as respostas unívocas, emitidas na relação entre o poeta e o 

mundo. 

               Sua poesia é marcada por esse embate existencial. Isto é, o alicerce de toda a 

sua singularidade estilística se fundamenta no seu plano existencial. E a sua poesia se 

constrói, quer no plano fonético e lexical, quer no plano sintático e semântico, na 

consciência dos limites e dos poderes da linguagem. Seja na vertente discursiva dos 

poemas longos e, sobretudo, na tonalidade barroca dos curtos. Na sua trajetória, os 

processos de construção e desconstrução da matéria verbal, não somente, revelam o 
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olhar vigilante do mestre e do inventor, mas procuram se coadunar sempre às 

necessidades semânticas da mensagem poética.   

                 Na poesia de Nauro, encontramos uma rede metafórica de caráter polissêmico, 

que se dá em função de que ela não se submeta a conceitos ou a leis que imperam sobre o 

fenômeno artístico. Já que esses elementos, empobrecem o texto literário, reduzindo a 

imagem poética a um simples adorno retórico.    

                A imagem poética, portanto, diante do poeta, é ilógica, irracional. Vejamos no 

poema ―Pré-história‖, a nomeação que Nauro faz ao dinossauro, através da metáfora 

existente no primeiro verso, correlacionando-o com o animal pré-histórico, e sua 

assustadora imagem, pelo seu grande porte.  

               E assim se considera o poeta: 

 

Pré-história 

―Como um dinossauro (no sábado) 

sentado sobre eterno muro, 

parece que está errado o mundo 

quando o contemplo sempre só. 

Quando o contemplo sempre mundo 

Desde os braços da minha mãe 

Atravessando o meu começo 

Para chegar até meu túmulo. 

Uma criança para um lado 

e um ancião para outro: 

nenhuma palavra salva- 

me ao apodrecimento do Todo".
45

 

 
               Os versos do poema revelam a caminhada existencial de Nauro, quando tenta, 

através da significação polissêmica, essencializar sua cosmovisão, ao incorporar 

elementos objetivos e subjetivos da existência humana.  

              O título do poema remete à metáfora existente no primeiro verso: ―como um 

dinossauro‖, onde Nauro estabelece uma correlação entre o poeta e o animal pré-

histórico, outrora assustador pelo seu grande porte. Assim, é o poeta que, determinado 

pela sua visão social, hoje, está degradado, e desmerecedor do reconhecimento, não 

conseguindo reabilitar o ―dessacralizado mundo‖. 

              Sua agonia é vista, quando denuncia solitária investida: ―quando contemplo 

sempre só‖, referenciando a batalha que trava, com a opressão imposta a sua gente, tão 
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sofrida da ilha de São Luís, criando, assim, o alicerce para o conflito existencial 

presente em sua obra. 

               Na Segunda estrofe, Nauro contempla sua batalha, no que requer a libertação 

do homem, em meio ao processo social no qual está inserido: 

 

"desde os braços da minha mãe 

atravessando o meu começo 

para chegar até meu túmulo‖. 

(...) 
 

                 Nota-se que, cada um dos versos acima, mostra as fases da poética de Nauro: 

A primeira, a que expressa as ideias dos poemas de ―Campo sem base‖ (1958), onde já 

pré-sentiria as dificuldades encontradas no ofício de ser poeta. 

                A segunda, a que se refere à fase de amadurecimento, fortalece sua 

preocupação com a existência do ser. 

                E uma terceira, em que o poeta se mostra num profundo estado de angústia, 

ao anunciar sua finitude, e não ter visto mudanças, que possibilitem a valorização do 

homem pelo homem, o qual continua no cultivo dos falsos valores, que são impostos 

pela sociedade moderna. 

"Uma criança para um lado 

e um ancião para outro: 

nenhuma palavra salva- 

me ao apodrecimento do Todo‖. 

 

 

                Podemos observar, no que se refere à temática do pensamento existencialista 

de Nauro, a força dada, às palavras, na construção de cada um dos versos, com o intuito 

de dá uma homogeneidade semântica ao todo. A construção do poema é feita, através 

dos signos, que seguem uma mesma linha nos mais variados campos semânticos. Nos 

dois versos iniciais da estrofe acima, vemos que o signo criança representa o início da 

existência comum a todos; e o signo ancião, remete ao regresso, ou seja, o fim da vida, 

da matéria, a que todos teremos por certo. Ou seja, no decorrer do poema, o poeta revela 

o mapa da existência humana: seus conflitos, suas insatisfações, e o reflexo sobre a 

realidade a ser mudada. E por último, nos dois versos finais, evidencia seu lamento, por 

não conseguir despertar, através de sua obra, o interesse e a devida atenção dos seus 

conterrâneos. Portanto, não se livrou do apodrecimento do seu todo: do homem Nauro e 

do poeta. 
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3 – EROTISMO E METALINGUAGEM NA POESIA DE NAURO MACHADO. 

 
―A relação entre erotismo e poesia é tal que se pode dizer, sem afetação, que 

o primeiro é uma poética corporal e a segunda uma erótica verbal. Ambos são 

feitos de uma oposição complementar‖.  

                                                                                                                     (Octávio Paz) 

 

3.1-O erotismo como força movente da criação poética. 

 

                Octavio Paz em A dupla Chama (2001, p.32) diz que a poesia é fogo que arde, 

é um embrasamento que queima o íntimo e despe o ser. O poeta sente essa necessidade 

de se despir. Através da força criadora o poema se liberta com sua erótica verbal. Essa 

força criadora é filha de Eros. Daí a relação existente entre o erotismo e a poesia, pois, a 

literatura é construída através do erotismo, embora a tradição literária sempre tenha 

julgado a literatura erótica como obscena, sendo, portanto, naturalmente transgressora 

dos valores morais. 

               Conforme diz Octávio Paz: 

 
―O erotismo não é sexualidade animal – é cerimônia, representação. O 

erotismo é sexualidade transfigurada: metáfora. A imaginação é o 

agente que move o ato erótico e o poético. É a potência que 

transfigura o sexo em cerimônia e rito e a linguagem em ritmo e 

metáfora‖. (Paz: 12; 1994). 

  

               De acordo com Paz, a imaginação é a representação dos desejos eróticos e 

poéticos do ser. É uma espécie de ―libertinagem‖ espiritual. Faz fluir do pensamento o 

desejo de ser, onde a poesia interrompe a comunicação e o erotismo, a reprodução. É 

jogo de dupla chama. A poesia é apresentada, através da linguagem e o erotismo, 

através da sexualidade.  

               O poeta surge como condutor desse contexto complexo que leva, através do 

discurso, a um caminho de muitas sugestões e conexões. Seu olhar é formado por um 

leque de possibilidades que são marcadas por investigações sistematizadas, explorando 

a formação artística, num jogo poético-erótico-político de manifestações, que se 

respaldam nas questões que abrangem a sociedade moderna, principalmente, a grande 

cidade, que é o foco do embate existencial do poeta. 

                Fazendo uma leitura de Georges Bataille, em seu livro, O erotismo, constata-

se um intertexto com o que Benjamim dissera: que o progresso exagerado é um meio de 

regressão do futuro. Bataille diz que o excesso é sinônimo de violência. E essa violência 

do mundo é proporcionada pelos excessos do homem na sua constante ambição 
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mercadológica. No entanto, a literatura, já divulgara há muito tempo esse processo que 

vai acontecer. A literatura não reflete a realidade, ela divulga-a. A literatura nunca se 

sacia, daí ser erótica. Nesse jogo, o poeta cria sua partida para denunciar em seu texto a 

sociedade que o incomoda. 

               Para Bataille, o erotismo é uma criação humana, uma atividade cultural, cujo 

fim destina-se apenas ao prazer. Ao passo que sexualidade, de natureza animal, 

instintiva, está a serviço da reprodução garantidora da existência da espécie. O regresso 

é visto como o momento em que vida e morte se abraçam, não se separam. Não há 

oposição, se completam. A nossa continuidade está na morte. O erotismo é busca de 

continuidade, portanto, é a busca da morte. Por isso, não podemos viver em constante 

estado erótico, pois somos seres descontínuos. 

                Octávio Paz, em A dupla chama, também comentou sobre o erotismo. Para 

ele, ―um é separação, o outro é regresso, volta à natureza reconciliada. O além erótico 

está aqui e é agora mesmo. Todas as mulheres e todos os homens viveram esses 

momentos: é nossa razão de paraíso‖. ( 28; 1994). 

                E ainda diz: 

 
―A experiência que acabo de evocar é a do regresso à realidade 

primordial, anterior ao erotismo, ao amor e ao êxtase dos 

contemplativos. Esse regresso não é fuga da morte nem negação dos 

aspectos terríveis do erotismo: é uma tentativa de compreendê-los e 

integrá-los à totalidade. Compreensão não intelectual, mas sensível: 

saber dos sentidos.‖ (Paz: 28; 1994). 

 

 

                 A experiência mostrada por Paz é que vê o homem, mesmo que num estado 

de modernidade, posto a regressar ao seu lugar de origem, onde morte e vida se abraçam. 

Aqui, também, Paz bebeu em Bataille, quando retrata a questão do regresso, em que vida 

e morte se juntam. 

 

3.2-Nauro Machado: erotismo e poesia.  

                       

               Nosso objeto de investigação será uma asserção sobre o erotismo, dentro de 

uma visão em que não objetiva estimular apenas os sentidos, mas, principalmente, a 

imaginação. O homem, por ser um animal erótico, conforme disse Bataille vive em 

constante representação, tendo como meta principal o desenvolvimento da recriação da 

história. O erotismo está na esfera da imaginação e, não meramente dos corpos em si. 



83 

 

               Para Octávio Paz, ―o erotismo seria a sexualidade transfigurada pela 

imaginação humana. A poesia seria a transfiguração, pela imaginação, da linguagem 

cotidiana.
46.

‖ Ou seja, através da imaginação, o poeta se utiliza da linguagem corrente e 

a transforma em arte. Esse trabalho artístico com a linguagem só o poeta é capaz de 

fazer.  

               O poeta se utiliza de sua sensibilidade artística, adquirida através de suas 

reflexões, para criar sua obra de arte. Por ser diferente do homem comum, o poeta 

apresenta uma percepção das coisas, que muitas vezes passam despercebidas pelos 

sentidos embotados dos homens comuns.       

                Na literatura, trabalhamos o erotismo como uma força criadora do poeta. 

Força essa que ultrapassa os seus sentidos, que o aterra, encarando-o de frente, para 

fugir do estranho autodesconhecimento.  

                Apesar de o erotismo possuir várias formas de manifestações, seja 

cotidianamente, enquanto elemento das práticas sexuais dos indivíduos, ou seja, de 

modos mais extraordinários, como dos êxtases místicos de religiosos, o meio mais visto 

de sua aparição, ainda costuma ser através da arte. O erotismo está presente no cinema, 

nas artes plásticas, na fotografia, na dança, na música, na televisão e na literatura. E na 

última é que vamos deter nossos estudos sobre o erotismo. Por mais que os outros 

campos das artes tenham mantido bastante contato com o erotismo, cabe à literatura 

produzir resultados duradouros de conhecimento do mundo. 

                Um texto erótico não fornece, pela própria natureza da leitura, seus segredos 

de uma só vez. O leitor precisa explorá-lo linha após linha, palavra por palavra. Essa 

delimitação permite que o autor controle a excitabilidade do que diz, confere-lhe o 

poder de ditar o ritmo, de estabelecer como e quando deflagrará o estímulo, a cena 

erótica. Alguns preferem uma escrita direta, utilizando um jargão mais vulgar. Outros 

optam pela sutileza, por um léxico eufemístico. A qualidade não reside nos dois polos, 

mas sim, como o autor se articula, através deles. Talvez a grande importância do 

erotismo resida naquilo a que ele se contrapõe: o erótico é a contraparte da 

normatização imposta a nós pelo trabalho e pela rotina, é uma de nossas válvulas de 

escape.  

                 O erotismo é um momento de libertação; é aquele instante, no qual, as 

amarras dos tabus, da moralidade, do permitido e do convencional se afrouxam. 

Conforme disse Bataille: “Uma vida de puro erotismo seria insuportável, mas uma vida 
                                                           
46

 PAZ, Octávio. A dupla Chama: amor e erotismo. São Paulo: Siciliano, 2001. 
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sem erotismo algum seria insuportável.‖
47

 Para Bataille, o erotismo é exclusivamente 

humano. E afirma que, todos os seres humanos são descontínuos – a experiência interior 

só pode ser sentida pelo próprio ser. Vivemos no isolamento, mas buscamos a 

continuidade. Só nos tornamos contínuos na morte, por isso, sermos seres descontínuos. 

                Portanto, dentro do percurso literário do erotismo, vamos procurar 

compreender sua força movente, no que se refere a poética de Nauro Machado, pois o 

mesmo é um exímio criador de imagens eróticas em sua poesia, onde mistura elementos 

metafóricos como morte, sombra, luz, claro e escuro, para remeter à construção de sua 

linguagem poética na sua prodigiosa imaginação criadora. São componentes de sua 

poesia, a consciência da duplicidade do ser: homem e poeta; opção pela poesia das 

―entranhas‖, do dentro das coisas e seres, por acreditar, que a essência é decisiva para a 

plenitude da existência, valorização da palavra poética, como único valor que redime a 

condição humana. Nauro trabalha uma poesia em que ainda se pensa encontrar novos 

valores para esse mundo dessacralizado. 

                Nos idos de 1958, o poeta lança Campo sem base,
48

 sua ―profissão de fé 

poética‖. Seria uma antevisão do que seria sua longa jornada de poeta. No livro, o poeta 

estabelece um roteiro visivelmente pessoal na construção de sua poesia, investindo na 

revalorização do verso, renovando por dentro, o espectro da imagem, como elemento 

sugestivo de uma poesia citacional, que busca a imagem e o som, captados com 

antecipação, como integrante de uma rede intersemiótica, multicultural, plurilinguística, 

para uma estilística do verso. 

                Destacamos do livro os versos do poema ―Parto‖, para exemplificar o que se 

tem pensado sobre o poeta em sua caminhada, que marca a entrada de sua poesia em um 

tempo mais próximo dos valores pós-utópicos, daquilo que o instrumental crítico-

teórico revela para entendimento da criação poética. Encontra-se na poesia um meio 

natural de revelar a realidade de maneira bastante inovadora. Seu conteúdo traduz a 

inquietação do homem no mundo, a angústia do ser, o medo.  

                                                               

Parto 

Meu corpo está completo, o homem – não o poeta, 

mas eu quero e é necessário 
                                                           
47

 BATAILLE, Georges. O Erotismo. 2 ed. Trad. João Bernard da Costa. Lisboa, Moraes, 1980. 
48

 Livro de poemas que inaugura o primeiro momento de reflexão da dicotomia existencial que constitui a 

base da inquirição poética de Nauro, trazendo para questionamento o conflito formado pela tríade 

homem-poeta-humanidade, tomando forma uma poesia, onde não há completude plena entre os elementos 

díspares que a geram.  
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que me sofra e me solidifique em poeta, 

que destrua desde já o supérfluo e o ilusório 

e me alucine na essência de mim e das coisas, 

para depois, feliz ou sofrido, mas verdadeiro, 

com um grito de alarma e de alarde: 

ser poeta é duro e dura 

e consome toda 

uma existência. 

 

(Machado, 1958: 12) 

    

                O poema reflete a consciência do poeta frente aos caminhos que iria trilhar na 

sua longa jornada de poeta. Tal consciência o leva a saber as  vértices dilaceradas do 

poeta e do poema. Expõe sua necessidade de juntar linhas de forças para promover a 

verdade das coisas, isto é, a essência do ser. Aqui, encontramos o poeta percorrendo, 

através das mais variadas formas, todos os problemas com que a poesia se tem 

defrontado, desde a tentativa de mapear a poética contemporânea, devido à dificuldade 

extrema de fazer análise de qualquer extrato do tempo em que estamos inseridos, a 

escolha de uma poesia reveladora, em estado bruto – com o ritmo e os índices, muitas 

vezes, de uma anotação – da experiência, do trânsito cotidiano, ilegitimado da cultura.  

                Eis a marca da sua poesia, a marca da historicidade. Do passado, com a 

tradição, e do presente, com a ruptura. A qual questiona para muitos teóricos o sentido 

atualizador de uma época e de uma cultura apartadas dos programas, dos sistemas de 

valores que legislavam a ordem do tempo, as direções do futuro – as evoluções 

vanguardistas. 

                Antes de iniciar as reflexões sobre a leitura do poema, fazemos uma possível 

constatação da estrutura formal que os versos estão organizados e distribuídos no 

poema, possibilitando a construção de uma imagem criada pelo poeta. Observa-se a 

imagem da ―barriga‖ no formato que recria o ―parto‖ do poeta, anunciando de antemão 

o que se inscreveria na sua consciência literária. Dali nasceria o seu fazer poético. O 

vigor de Eros já aparecera na imagem de sua poesia. A partir daí, começa a se 

desenvolver  a construção de um topo, que se inicia pela epígrafe do título “Campo sem 

Base”, associando à imagem erótica da forma de distribuição do poema à sensualidade 

expressa no duplo sentido do título. 

                Observa-se pelo título “Parto,‖ um duplo sentido, quando se refere a sua 

partida como poeta, anunciando seu pacto inadiável com a essência da palavra escrita. 

E, por outro lado, se vê no título uma leitura do erotismo, como força criadora que 
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motiva a imaginação artística. A força de Eros vai se tornando a base de todas as formas 

de vida e vai operando no ser, que, para sair do seu isolamento e da sua 

descontinuidade, segue buscando o ato criador. Esse erotismo se caracteriza na 

referência ao parto: quando o bebê está pronto para deixar o útero da mãe, começa um 

trabalho intenso de expulsão da nova vida. Ao criar a poesia, o poeta está lançando uma 

nova vida no mundo. Na hora do parto é necessário silêncio e paciência, para que a 

mulher relaxe e abra lentamente o colo de seu útero. Também o poeta necessita desse 

silêncio e dessa paciência para ter seu parto. 

                No primeiro verso, ―Meu corpo está completo, o homem – não o poeta,‖  

vemos que Nauro se mostra consciente da duplicidade inerente ao ser homem e ao 

poeta. Onde o ser homem representa a concretude de seu ser, falta a concretude da outra 

parte que é ser poeta. Aí, fazemos uma leitura do erotismo dos corpos, uma parte está 

vestida, a do homem, enquanto a outra ainda está despida, a de poeta. É uma 

dissimulação da descontinuidade individual no erotismo, que será sempre um ato de 

violência, pois arranca o ser da descontinuidade. 

                A poesia, enquanto corpo, vai se fundir a outro corpo: o do homem. Ela é 

geradora da força, é agente, dá sentido à existência do homem. Nos versos ―mas quero e 

é necessário/que me sofra e me solidifique em poeta,‖ vemos a consciência do poeta no 

que se refere a sua plenitude do ser-poeta, que dependerá da sua maturação do ser-

homem. Ou seja, sua existência só se completará, quando conseguir preencher sua outra 

parte: a de poeta. Esse sofrimento representado no verso pelo verbo ―sofrer‖ é erótico, é 

o sofrimento da mulher no momento do parto, onde acontece uma profusão de registros 

na vida dos seres que nascem. Há o desejo da mãe de expelir, de expulsar, de morrer. 

Sim, a mulher vai morrer, pois é preciso entregar-se à morte para fazer renascer a vida.  

                E assim, também, o poeta procede, em seu fazer poético: expele, expulsa o 

signo em forma de poema, é uma nova vida que nasce da fecundação do ser-homem 

com o ser-poeta, mas esse sentimento de completude morre, quando o poema nasce. 

Desta forma, todo processo de gestação poética se reiniciará, o erotismo vai se tornando 

a base de todas as formas de vida e vai operando no ser que, para sair do seu isolamento 

e da sua descontinuidade, segue buscando. Essa busca é que caracteriza o existir por 

dentro e, por conseguinte, a complexidade dos seres descontínuos.   

                Este momento de busca aponta para aquilo que Bataille chama de movimento 

para fora de si, e de consequente perda de individualidade, numa busca incessante de 
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completude no outro. No caso de Nauro, essa completude se dá na poesia, pois, o seu 

desejo de se tornar um se dá, quando há a fusão dos dois corpos. 

               Na leitura do erotismo de Georges Bataille, na união sexual, há um desejo de 

dois se tornarem um, ou seja, há a vontade de se dissiparem todas as diferenças 

individuais, para dá lugar a um ser único, em que não se pode mais identificar, onde 

começa um e termina outro. O poeta maranhense busca seu desejo de completude 

incessantemente na poesia.          

                Nos versos ―que destrua desde já o supérfluo e o ilusório/e me alucine na 

essência de mim e das coisas‖, observa-se que o poeta se posiciona contra as aparências, 

procura a essência das realidades por acreditar que nessa essência está a verdade. É 

preciso destruir para depois construir. Dá para se observar um mergulho no subjetivo, 

onde sonda as entranhas, o dentro das coisas e dos seres; para ele o exterior é só um 

aparente realismo. A tensão está construída na essência da verdade e somente a poesia 

será capaz de promover essa tensão no poeta.   

                E quando usa o signo ―alucine‖ observa-se que o poeta faz menção ao 

erotismo da paixão, pois, se não tiver paixão, por mais que seja violenta, na fusão dos 

corpos, não vai haver poesia.  Nos versos seguintes do poema, ―para depois, feliz ou 

sofrido, mas verdadeiro – trazer-me à tona do poema – com um grito de alarma e de 

alarde‖, o poeta mostra que para fazer uma poesia autêntica, em tom profundo, é 

necessário ―gerar‖ em torno de uma verdade existencial do ser. 

                Também se faz uma leitura erótica do signo ―grito,‖ quando o relacionamos à 

hora do nascimento do bebê, pois o grito é o único sinal de uma nova vida que está 

chegando, e esse também é o grito alarmante do ser-homem Nauro, quando consegue 

criar sua poesia, por mais que seja duro e consuma toda sua existência. É a prova da 

duração de sua existência, o destino que tem que cumprir como poeta. Ou seja, o ser-

homem não se separa do ser-poeta, é uma existência só, um só corpo em duas partes 

inseparáveis. 

                Seu erotismo, apesar das imagens que são apresentadas, jamais se conjuga 

com pornografia. É um lirismo erótico provocado pela necessidade de se encontrar com 

seu lado existencial, embora a tradição literária sempre tenha julgado a literatura erótica 

como obscena, sendo, portanto, naturalmente, transgressora de valores morais. 

                No entanto, Georges Bataille, analisou profundamente essa natureza violadora 

dos códigos de moralidade. Para Bataille, o erotismo é uma criação humana, uma 

atividade cultural, cujo fim, destina-se apenas ao prazer. Ao passo que sexualidade, de 
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natureza animal, instintiva, está a serviço da reprodução, garantidora, assim, da 

perpetuação da espécie. Ou seja, na sexualidade, o prazer está ligado à reprodução, 

enquanto nos rituais eróticos, o prazer é um fim em si mesmo.  

                Octávio Paz, em A dupla chama, diz que a poesia está para o erotismo assim 

como a linguagem está para a sexualidade. Paz afirma que o princípio básico da 

linguagem é a comunicação e a natureza primeira da sexualidade é a reprodução. 

Entretanto, na poesia, a linguagem desvia-se de seu fim natural que é a comunicação, ou 

seja, a construção linguística sai da sua forma objetiva, para dá lugar a sugestões e 

imagens, criadas por uma linguagem inteiramente simbólica, elaborada com o toque 

especial da criatividade do poeta. Por sua vez, algo semelhante ocorre com o erotismo, 

quando põe entre parênteses a reprodução para dá lugar à imaginação, ou seja, ao prazer 

pelo prazer.  

                Assim, se observa que, a poesia de Nauro é construída num lirismo erótico 

provocado pela necessidade de se encontrar com seu lado existencial, com seu caráter 

de periculosidade, inerente ao seu exercício que é constante em todas as épocas e em 

todos os poetas. Conforme, mostra no seu ―Segundo delirium tremens‖, poema do livro 

Órgãos Apocalípticos (1976), em que encontramos o poeta numa fase extremamente 

complexa, registrando sua experiência num limite máximo de existência. A palavra 

parece não fecundar, o homem desacreditado de si mesmo está consciente da morte do 

cotidiano, submetido à burocracia e à rotina castradora de sua identidade.  

               Frente aos questionamentos existenciais e terrenos, em que está submetido o 

poeta, se vendo em meio a um naufrágio existencial, procura encontrar outros elementos 

que venham saciar sua sede agônica. Para saciar sua sede, recorre à consciência do 

corpo e, principalmente, à do sexo, que é a problemática dominante e será trabalhada 

sob os muitos matizes imagéticos fornecidos pelos órgãos do corpo humano, 

principalmente, da mulher, para o qual se utiliza de uma linguagem violenta, agressiva, 

sondando os mistérios do corpo.  

               Dentro das configurações imaginárias e do contexto em que se encontra o 

poeta, surgem versos como: ―cortando o feto de rainhas virgens‖ e ―de putas nobres e 

bufas vertigens‖. Pode ser percebida uma violenta e bela linguagem erótica e 

metafórica, usada para expressar sua experiência existencial mais rica: com Deus, com a 

vida, com a mulher, sendo uma experiência difícil de decidir, extremamente complexa, 

experiência-limite. E diante disso diz: 
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Fui espadachim, algo de podre e belo, 

Porque rompi-lhe o ovário com cutelo, 

 

Rompendo-me a mim com mãos claudicantes. 

Fui espadachim de andaimes verdejantes, 

 

Cortando o feto de rainhas virgens, 

De putas nobres e bufas vertigens. 

 

Meu pai sagrou-me, minha mãe pariu-me: 

Quem me teve não mais me vê: viu-me 

 

O dia da noite, o estrondo do raio, 

Onde soluço e em cântaros desmaio. 

Consinto em ser o império da amargura, 

A lepra santa de igual criatura 

 

Postada sobre mim, no meu assédio. 

Sou eu mesmo o estrume canto, o meu remédio. 

 

Mate-me logo o delirium tremens 

De todo álcool, de todos os semens.
49

 

 

 

                O sugestivo título nos faz refletir sobre o estado de desequilíbrio existencial 

em que se encontra o poeta. Delirium tremens, segundo o léxico, quer dizer ―uma 

psicose causada pela abstinência ou suspensão do uso de drogas ou medicamentos 

associados ao alcoolismo‖. É um estado extremo de embriaguez com ilusões dos 

sentidos e agitação motora.‖
50

 Todo o viés condutor da poesia é reiterado pelos 

vocábulos, que, a princípio, podem ser vistos como enigmáticos e soltos, mas que no 

decorrer da construção textual vão ganhando sentido numa intensa conexão de unidade 

de sentido na construção do discurso. 

                E diante disso, como se vê nos versos de ―Delirium tremens‖, o poeta num 

tom melodramático e agressivo, em atitude de dessacralizar o sexo feminino, como que 

se apresentasse a mulher como igual ao sexo masculino, onde suas apostas não 

investiam no crédulo da condição humana. 

                 O poeta constrói um repertório poético que fala da morte e ao mesmo tempo, 

recorre ao sexo para se aproximar do erotismo que se constrói pela existência, em que o 

alívio só virá pela poesia no seu movimento de busca da completude. O vigor de Eros 

encontra-se nessa procura infinda pela totalidade. A força erótica está nesse querer de 
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plenitude, mas não significa que será alcançada. E esse mesmo sexo, que para o poeta 

seria sua fonte de inspiração poética, também se torna sua fonte de frustração, conforme 

se observa nos dois últimos versos que fecham o poema ―mate-me logo o delirium 

tremens‖ e ―de todo álcool, de todos os semens‖ em que o léxico torna explícita a 

condição de angústia, que o poeta ocupa ao longo de toda a obra criada. 

                Segundo Lucia Castello Branco (1989), há dois aspectos fundamentais 

implícitos no discurso de Aristófanes, em o Banquete, de Platão, que decorrem dessa 

noção de erotismo como busca da completude. O primeiro aspecto é atribuído ao poder 

de Eros de ―restaurar a antiga perfeição‖ no momento em que reproduz seres 

―andróginos‖, plenos e audaciosos, capazes de desafiar os deuses. O segundo aspecto 

tem-se na ideia da existência de seres bipartidos, desprovidos da força de Eros, sendo 

assim, seres frágeis, desprotegidos e consequentemente submissos àqueles que detêm o 

poder. Sabemos que a questão do erotismo sempre trouxe medo aos dominantes, que 

sempre o tem mantido sobre forte vigilância. Daí, Eros surge como o deus onipresente a 

esse meio em que transita livremente disfarçado pelas alegorias catalogadas pela arte, 

tentando imortalizar o momento de totalidade, cuja vivência possibilita o fazer poético. 

                Nos versos do poema ―Segundo delirium tremens‖, temos claramente a arte 

tentando imortalizar o momento de totalidade. Nauro se aproxima do pólo erótico da 

existência, para dele extrair o alívio que somente a poesia trará, ou então, para se 

entregar à consciência, através da morte marcada pelo álcool. Nesses dois momentos 

vividos pelo poeta, temos uma relação com os dois aspectos atribuídos a Eros na visão 

de Lucia Castelo Branco.  

                O poder de Eros, no momento que reproduz seres andróginos plenos e 

audaciosos é relacionado com o poder do poeta, quando vê na poesia o poder de extrair 

o alívio da completude como diz nos versos “Sou eu mesmo o estrume canto, o meu 

remédio.” Ou seja, o poeta diz que a poesia é ele mesmo, é seu corpo, é sua outra parte 

que está por se completar. É totalidade, é a sua completude. E nos versos ―mate-me logo 

o delirium tremens‖/―de todo álcool, de todos os semens”, o poeta se encontra 

desprovido da força de Eros, portanto fragilizado, inconsciente e submisso àqueles que 

detêm o poder, ficando debilitado em meio a uma sociedade castradora da existência do 

ser e que, através do álcool constrói o seu ―delirium tremens.‖ 
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3.3- A metapoesia de Nauro Machado. 

                        

                A poesia é um tema constante na obra de muitos poetas. Não é da 

exclusividade de críticos e estudiosos. A poesia é um ofício de vertentes e visões 

confluentes ou contraditórias, com posições e propostas convergentes ou conflitantes.  

                Ao longo da história da literatura, um conjunto de poemas dessa natureza 

pode ser elucidativo ou, na melhor das hipóteses, desconcertante. Mas sempre 

instigante. Outra coisa seria conferir as propostas estéticas diretamente na obra dos 

autores, ou seja, comparar o que pretendiam fazer com o que efetivamente criaram. 

                É certo que muitos poetas lançaram manifestos, deram entrevistas, fizeram 

prefácios e textos sobre suas criações. Material de grande valia, sem dúvida, para a 

compreensão da obra dos autores. Mas, optamos por trabalhar apenas com a metapoesia, 

visando registrar tais propostas e visões da poesia, mesmo sabendo que não são 

suficientes para a compreensão de sua obra.  

                A metapoesia, que é o se dobrar da poesia sobre si mesma, é a maneira de 

criar um novo ―universo valorativo comum‖, isto é, o poeta elabora versos se utilizando 

de uma linguagem em que as palavras neles fluem como entidades independentes de 

seus significados originais. A poesia estabelece a si mesma como mitologia, gerando 

um centro unificante, fundando, através de um paradigma estético, um lugar outra vez 

mítico e místico, com reverberações semelhantes às dos parâmetros religiosos ou 

espirituais.  

                 A modernidade literária do século XX, então, destacou a língua como matéria 

essencial para o ato da criação. Assim, os poetas manifestaram, por meio do exercício 

crítico ou na prática do poema, as condições de trabalho com essa matéria. Nessa 

perspectiva, a inquietação sobre a criação literária incorre dentro do próprio texto 

literário. Quando a manifestação ocorre estruturada em poema e explicada através da 

própria poesia, denomina-se metapoesia.   

                Poetas como Baudelaire, Mallarmé e Rimbaud acompanharam os limites a 

que a poesia poderia chegar e subvertem os valores, perturbando a linguagem e 

reelaborando os conceitos estéticos, cortando a ligação com a poesia de tradição antiga. 

Com a metapoesia, ao invés de a poesia expressar o tom da confessionalidade de algo, 

passa a expressar a confessionalidade de si mesmo. Ou seja, a poesia se eleva ao mesmo 

nível do mito ou da religião e não mais aceita ser vista como apêndice, e sim passa a ser 

vista como autosuficiente. 
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                A partir das concepções desses poetas, a poesia passou a ser feita de palavras 

e não de sentimentos. A poesia é fenômeno de linguagem e não de ideias. A poesia 

deixa de receber mensagens celestes e funda a sua própria mensagem. Essa poesia que é 

feita de palavras, pensa a si mesma, pergunta a si mesma, abolindo a confessionalidade 

do eu, e se caracterizando como metapoesia. A busca da revelação do próprio ser 

poético é o que chamamos aqui de metapoesia, ou seja, é uma tentativa de 

reconhecimento do próprio poeta com a sua inclusão no texto, onde a teoria da poesia 

deixa de ser apenas um acessório. 

                A teoria da metapoesia se contrapõe à tradição sentimental-expressiva, 

desconstruindo a obra como produto inatingível ou insondável e reconfigurando-a, 

como um processo que se dá entre o leitor e o autor, não mais ligados por uma 

mitologia ou sentimento generalizado, mas sim, pela perturbação da palavra poética. A 

obra de arte moderna, antes de mirar a realidade exterior e de se referir a qualquer ponto 

dessa realidade, fala de si própria, focalizando o material que a torna arte, isto é, a sua 

linguagem.  

                A poesia que fala sobre a poesia é um núcleo temático basilar na poética 

moderna com um rastro de influência que se concentrava em João Cabral e na 

vanguarda – o Concretismo (a tendência hegemônica e com maior prospecção, entre 

outros movimentos/experimentos). Cabral e os concretistas irão explorar de modos 

diferenciados, mas a partir, sempre, do nome de risco atribuído à poesia autônoma, 

radical/espacial/atômica no que se refere à captação da palavra que se centra e se 

descentra na página, no verso. A poesia moderna se institui com a captação da realidade 

pelo artista, que interpreta a psique e os sentimentos humanos, a partir do mundo 

concreto. Exemplo dessa poesia tem em Charles Baudelaire nas suas 

―Correspondências‖, uma poesia que se define como uma experiência que procura se 

estabelecer ao abrigo de qualquer crise.  

                Características como a fragmentação e/ou a simplificação da linguagem são 

marcantes na poesia moderna. No sentido de simplificar a linguagem do poema temos o 

uso maior do verso livre e a aproximação com a oralidade. A rejeição às formas pré-

estabelecidas de compor é uma constante na poesia moderna, mesmo quando esta 

explora elementos do passado ditos clássicos, ou eruditos na produção do poema. 

                Termos como moderno, pós-moderno e contemporâneo são muito difíceis de 

serem conceituados, devido à aproximação temporal de suas tendências. Portanto, faz-se 

necessário tecer alguns comentários que tragam não o conceito de cada uma das 
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tendências, pois é impossível em termo de arte, e também não seria nosso objetivo no 

atual momento mas sim apresentar elementos que traduzam a existência de termos 

oponentes à cada tendência, conforme procuramos mostrar nos parágrafos anteriores 

sobre o que a crítica defende por modernidade. 

                Podemos dizer que o pós-moderno, ao contrário do que muitos pensam, é 

compreendido não como uma época ou um estilo, que tenha tomado lugar do moderno, 

mas como uma dinâmica intelectual de grande problematização sobre a modernidade, 

em seus principais fundamentos e maneiras de representação, bem como sobre a 

natureza mesma dos conceitos em si e das formas de representar. 

                Se o moderno foi visto como uma crítica aos cânones vigentes e à ordem 

estabelecida, a pós-modernidade pode ser dita como uma metacrítica. Ou seja, a pós-

modernidade fará um exame do que já se conhece – mas com uma percepção mais clara 

de como ocorreu a retomada do novo, e não apenas a repetição do que houve antes. 

Também chamado de segunda vanguarda, o pós-moderno teria surgido após 1945 e se 

estenderia até 1970, e, talvez, até nossos dias, devido à dificuldade de se definir. Sabe-

se que se identificou por dois pólos: um formalista, tendo como principal expressão a 

poesia concreta (de Haroldo de Campos) - e outro surrealista, tendo no surrealismo sua 

principal expressão estimulada pela imagética do verso. 

                Na sua metacrítica à modernidade, a pós-modernidade dá ênfase ao novo. 

Entendia o novo como negação do que está aí, de um mundo e uma sociedade a serem 

questionados e combatidos. E falando da questão do novo, mais uma vez cito o poeta 

francês Charles Baudelaire, quando tematiza a questão do novo num dos quartetos finais 

de A Viagem, poema que encerra As Flores do Mal (1857), quando escreve: 

  

Verte-nos teu veneno, ele é que nos conforta! 

Queremos, tanto o cérebro nos arde em fogo, 

Ir ao fundo do abismo, Inferno ou Céu, que importa? 

Para encontrar no ignoto o que ele tem de novo! 

 

 

                Fazendo uma leitura reflexiva dos versos do quarteto, podemos fazer um viés 

da poesia do poeta francês em Hegel, quando se utiliza de elementos textuais, com o 

propósito de representar a dicotomia inerente ao questionamento da chegada do novo, 

dando prosseguimento à rebelião individual do ser. Observa-se que o próprio poeta 

grifou o vocábulo ―novo‖, marcando, nele, a perspectiva de negar tudo que está aí. Ou 

seja, Baudelaire trabalha seu texto, incorrendo nas ideias de Hegel, numa espécie de 
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referenciação poética. Podemos observar que o recurso da referenciação, utilizado por 

Baudelaire, configura a maneira particular da sua lírica moderna.  

                Sendo assim, podemos dizer que o pós-moderno oferece uma paisagem para 

que o contemporâneo chegue e não se limite ao paredão cinzento do conformismo. 

                E o que seria o Contemporâneo? É uma tarefa quase impossível discorrer 

sobre o contemporâneo, sem incorrer em algum erro. Antes de Agamben, diria que seria 

arte atual, pois, a poesia sendo arte, tem por função questionar a realidade. E segundo 

Giorgio Agamben: ―Contemporâneo é tudo que se possibilita a se questionar no tempo 

presente, mas que pode vir de qualquer época, não há parâmetro de medição 

temporal.‖
51

 Conforme disse Agamben, o contemporâneo não se limita a trabalhar 

somente o momento atual, e sim, se preocupa em trazer para discussão um momento 

passado, que tenha reflexão sobre o presente, ou seja, a poesia contemporânea faz 

análise de qualquer extrato de tempo em que estamos inseridos. Ela tem como marca 

principal, a reação da sensibilidade poética ao mundo racionalizante do capitalismo de 

consumo, que tira do homem a sua subjetividade, tornando-o anônimo, sendo parte 

insignificante do mundo futurista da velocidade maquinal. 

                A poesia contemporânea apresenta como matéria, o cotidiano, o comum, o 

ordinário, a desmistificação dos mitos e a mitificação da experiência pessoal. Elementos 

estes que dão à poesia o caráter edificante e revolucionário de questionar a realidade, 

independente do extrato de tempo, com elementos que cheguem e tenham voz gritante, 

frente àqueles que ainda se mantêm fechados aos comandos da irrealidade emocional. 

Ou seja, a poesia tem que se desintelectualizar, descer do pedestal e ganhar becos e ruas, 

chegando a todos, sem exceção. 

                A poesia contemporânea, se observada sem marcação cronológica, traz 

consigo um marco zero, a partir da Semana de Arte Moderna. Dessa linhagem 

modernista é que se bifurca em dois eixos: um mais lírico, subjetivo, articulado em 

torno de Manuel Bandeira e Carlos Drumonnd de Andrade; e outro, mais experimental, 

formalista, metapoético, representado por Oswald de Andrade e João Cabral de Melo 

Neto.       

                E Nauro Machado, por ser um poeta que sempre vive criando e recriando a 

linguagem de sua poesia, numa construção estética que experimenta vários caminhos. 

Ganha forças na expressividade de uma poética dita como plural, vista como 
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participante de várias vertentes, como a poesia hermética, da linguagem elaborada, por 

vezes, obscura ou enigmática, da poesia vista como neo-barroca, de um elevado grau de 

elaboração da linguagem e dos aspectos formais ou, ainda participante da metapoesia, 

em que o texto tenta se autodefinir.   

                 Fazendo parte dessa última poesia, constata-se uma metalinguagem 

construída ao longo dos versos do poema ―Parto‖, como força movente de sua criação 

artística. Nos versos ―que me sofra e me solidifique em poeta‖ / ―e me alucine na 

essência de mim e das coisas‖, observa-se a reflexão, no que toca a sua condição de 

poeta e na existência do poema, ou seja, se utiliza do poema para refletir sobre a sua 

condição de poeta e da própria existência do poema, numa metalinguagem, que procura 

definir sua proposta de construção poética. 

                Os poemas de Nauro Machado se apresentam numa verdadeira profissão de 

fé, que faz remeter à poesia do poeta, João Cabral de Melo Neto, na sua preocupação, 

em desenvolver a criação de uma poética, na forma de metapoesia, evidenciando a 

consciência crítica do autor no ato da criação imagética do construtivismo de seus 

versos. Nos versos de Cabral encontramos a tríade poesia-teoria-crítica, em que o poeta 

se autoreferencia, para incorporar em seu projeto, a própria crítica na construção de sua 

poesia.  

                Tramitando entre a fúria metafórica da geometria fractal da frase na alta 

concentração vocabular e na metalinguagem, a poética de Nauro Machado, ao longo de 

seu percurso literário, (iniciado em 1958, com Campo sem Base) dialoga com os 

recursos de representação estética da literatura moderna, adotando princípios similares 

de leitura crítica e recriação, que serviram de bússola ao seu meticuloso artesanato 

reimaginativo. Adota uma fusão sonora das palavras, numa rápida sequência de eventos. 

com uma relação de mimese e mímica verbal, em que o poema, com ―truques de 

camaleão,‖ quando se utiliza de signos como ―alucine‖ e ―consome‖, em que o primeiro 

referencia a paixão do poeta pela poesia, e o segundo, o sentido que se esconde atrás do 

verbo ―consumir,‖ se evidencia, para os menos atentos, mas na realidade o que o poeta 

quer, é elevar ao sumo da existência. É o acoplar. É o sumo da essência humana. Esse 

truque reproduz no corpo semântico do poema a síntese entre natureza e artifício, 

refinamento e simplicidade, apontando para a visão direta dos fenômenos, em sua 

harmonia e espontaneidade.  

                A metapoesia é um importante veículo, seja para expressar a consciência 

crítica do autor, seja para evidenciar as referências, que fundam sua atividade criadora. 
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O poeta é a um só tempo, o contemplador e a coisa contemplada. O mundo do poeta é o 

seu próprio mundo, o mundo ao qual a sua voz engendra e explica. 

                A poesia de Nauro Machado tematiza a existência humana. Procura, através 

da palavra nomeadora, uma criação que tire força da razão dos seus versos pela própria 

forma concreta do ato criador.  

                O poeta quer ser o mundo, a palavra, a poesia. O mundo aparece nas suas 

inquietudes e, consequentemente, o poeta assume-se com coragem, diluindo o desespero 

numa aceitação quase trágica. Como diz nos versos: 

 

Quando escrevo, algo se apercebe 

Que há um mundo por curar em mim: 

Uma dor enferma e subterrânea 

Desde o início que me fez do orgasmo 

E das cicatrizes da linguagem.
52

 

 

                 O poeta começa a explorar, de maneira mais ampla, temas ainda não tão 

valorizados em suas reuniões anteriores, como, por exemplo, a metapoesia. O poema 

inteiro reflete a indagação do poeta sobre a natureza do próprio fazer poético. Mas, com 

certeza, será tema presente no decorrer de toda sua produção poética. 

                Também seria um equívoco pensar que Nauro iria trilhar, somente, pelo 

caminho da metapoesia. Sua obra em pleno amadurecimento conferido pela idade, 

começa a refletir com mais profundidade sobre os mesmos temas, como o conteúdo 

existencial. Só que, agora, com uma visão advinda da consciência temporal, do efêmero 

ou do inútil, da qual não escapam nem mesmo as mais dóceis ilusões, que são 

submetidas ao pessimismo universal do poeta.    

                A essência do poeta inunda as palavras e as transforma. O transbordar de sua 

intencionalidade reinaugura a linguagem, e a põe a serviço de si mesmo. A 

intencionalidade linguística se materializa na intencionalidade filosófica, 

disponibilizando a fruição de um produto realização na palavra-imagem-metáfora, tendo 

como objetivo, a busca poética que será representada pela verdade do poeta. Assim, o 

poeta herda as grandezas épicas do seu oficio, mas, num mundo pós-moderno dialógico, 

tem de se voltar sobre si mesmo, negando o dialogismo e elegendo o inútil, o esquecido, 

os restos, o abandonado, enfrentando de cabeça erguida a condição humana, num gesto 

de se identificar com o poder obscuro, como único meio de libertação a de plenitude 

possível. 
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                Segundo Nelly Novaes Coelho, em Campo sem base (1958), o poeta inaugura 

o primeiro momento de reflexão da dicotomia existencial que constitui a base da sua 

inquirição poética, ou seja, o conflito homem-poeta-humanidade.
53

 

                Num campo puramente verbal, a poesia de Nauro traz inquietantes desafios de 

linguagem pertinentes à discussão sobre as possibilidades do poema resgatar ou 

recuperar para o debate o fazer poético atual, ou seja, trazer as ―essências e medulas‖ de 

uma arte sutil e complexa que não somente precisa ser conservada, mas continuamente 

vivificada.  

                Como bem diz Octávio Paz: 

 
―Poesia é arte de falar em forma superior, linguagem primitiva. 

Obediência às regras, criação de outras. Imitação dos antigos, cópia do 

real, cópia de uma cópia da ideia. Loucura , êxtase, logos. Regresso à 

infância, coito, nostalgia do paraíso, do inferno, do limbo.‖
54

 

 

                     

                Sendo assim, conforme o que expressou Paz, a poesia não é um corpo 

composto por fórmulas e regras definidas empiricamente. Não se sustenta somente na 

radiação de métricas e rimas. Essas são apenas instrumentos de um processo que não se 

limita por convenções definidas, mas por um fenômeno profundamente psíquico, acima 

das vertentes que formam o mundo físico. 

               A poesia é metalinguagem. É linguagem que se utiliza de outra linguagem 

para pensar a própria linguagem. O poema é algo que está além da linguagem, ou seja, 

pensa a linguagem enquanto linguagem, e pensa o pensamento enquanto linguagem. A 

linguagem é forma. O poema transcende essa forma. Aí é onde entra o ato criador do 

poeta com seu projeto poético na busca do seu estilo.  

               E isso é que Nauro faz ao criar seu projeto poético. Cuida de projetar uma 

poesia que se construa dentro da atemporalidade da linguagem, pois, a poesia é tudo: é 

imagem, é verso, é estrofe, é pessoa, é prédio. Mas tudo fora do seu axioma temporal. 

Ao poeta cabe o papel de envolver esses elementos num mundo, que represente o fundo 

comum de sua época.  

               Conforme disse Aristóteles: ―... que não é ofício de poeta narrar o que 

aconteceu; é, sim, o de representar o que poderia acontecer ‖
55

. De acordo com  o que 
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pensou Aristóteles, a poesia abre uma infinita zona de possibilidades traçadas pelo poeta 

na elaboração de sua cesura e de sua versura na interrupção do verso, levando-o a 

infinitas possibilidades, através do enjambement, que segundo o crítico e poeta Alberto 

Pucheu: ―Através do enjambament, o poema revela o próprio ter lugar da linguagem 

enquanto linguagem‖
56

. Assim, a ideia que se tem do que falou Pucheu, é que o 

enjambement é o espaço em que a palavra volta à sua origem, para manifestar a ideia do 

verso e não se refere à ideia de linguagem. Já no poema se dá espaço para a junção das 

duas vertentes.  

               No poema “Parto”, Nauro adota um repertório vocabular de alta precisão, com 

ênfase nos verbos (e logo nas ações) e um discurso mais sintético que sintático, 

apresentando um dinamismo de construção que ―dura‖ e ―consome‖ a elevação do seu 

sumo existencial na essência da sensação de completude. No entanto, tal completude 

existe somente através de sua sensação de dever cumprido, pois, ao se completar, surge 

novamente a sensação de incompletude, já que nasce a necessidade de continuar a sua 

essência de viver, que é construir seu longo poema. O poeta vive uma tensão entre o 

preciso e o impreciso, presença e ausência, concreto e abstrato, real e imaginário, sendo 

um choque frequente na sua lírica desconcertante, frente ao velado e o revelado, sugere 

a mutabilidade e impermanência do homem e do mundo, presentes no sistema da 

sociedade moderna mercadológica. 

               Enfim, Nauro apresenta a sua plena consciência do Eu poético baseado na 

dualidade existencial homem-poeta, na qual se observa, no primeiro momento, a relação 

com o cotidiano ―meu corpo está completo...‖ / ―que me sofra...‖ em que a existência e 

a morte são tributos ordinários do dia a dia. Já no segundo momento, busca a superação 

cotidiana através da palavra ―e me solidifique em poeta‖ / ―trazer-me à tona o poema‖, 

versos que anunciam a consciência do poeta na plenitude da criação poética. E ainda 

fecha o poema reafirmando, nos dois últimos versos, que ―ser poeta é duro e dura:‖ 

―consome toda uma existência‖.        
 

3.4- Uma leitura cabralina em Nauro Machado. 

 

               Nauro lê em Cabral a questão da ―materialidade‖ do poema, relacionando com 

as coisas do mundo que o poeta pernambucano interpreta ou expõe no seu estado de 
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palavra. Assim como Cabral, Nauro Machado recorre à ideia das coisas em estado de 

poesia. Ou seja, que as palavras só têm significado no corpo do poema, que as coisas do 

mundo se rematerializam na poesia para serem significantes. Justamente porque a 

poesia ―coisifica‖ o mundo não verbal, tornando-o palavras no texto. 

               Na leitura do poema “Parto” se observa o poeta em busca da sua completude, 

quando remete à sua criação poética em face de um corpo completo. Nesse estágio é que 

vemos uma leitura da poética de Cabral no poema de Nauro, quando o autor 

pernambucano trabalha uma sintaxe na qual o poema se inscreve no mundo pelo corpo 

do poeta como um sistema. É um todo indivisível. E esse todo é o que Nauro busca 

quando diz: ―meu corpo está completo, o homem – não o poeta‖ e Cabral revela no 

poema ―Escritos com o corpo‖ (poema de Serial – 1959-1961), quando diz: ― Apenas 

um corpo completo‖ / ―será capaz do corpo a corpo‖/ ―tem de apreendê-la, faculdade‖. 

O poeta remete à totalidade tanto do corpo na sua completude de ser, como na 

apreensão do poema como um todo, por sua totalidade. Não só o poema concebe 

sistêmica e totalmente a realidade, mas também, a apreensão pelo leitor só poderá ser 

total, pois apenas um corpo completo tem a faculdade de apreendê-la.   

               Há nos poetas, uma busca de autodefinição de suas poesias, uma            

preocupação com o futuro da poesia, como se fosse algo mágico que poderia, a qualquer 

momento, sair de seu alcance e desaparecer do vocabulário do seu exercício cotidiano.                                                             

               Vejamos o que o próprio Nauro diz do processo de criação: 

 
―A poesia, para mim, é uma necessidade interior, um caso de vida ou 

morte e não um simples pretexto para malabarismos vazios ou 

teoremas que digam respeito apenas a um modismo falho e de 

autenticidade duvidosa‖
57

 

 

               O poeta faz uma crítica àqueles, que enxergam a poesia como instrumento de 

obediência a princípios pré-determinados por momentos literários existentes em 

determinada época. Para ele, o poder da criação do poeta é superior a todas as vertentes, 

que queiram nortear o exercício da palavra escrita. Tamanha força demonstra a 

consciência da sua atualização metapoética entre a criação poética e o vigor erótico, 

ressaltando o poder questionador do ser humano, como promotor do sentimento de 

continuidade, em substituição ao da diferença e ao do isolamento, instauradores do 

abismo entre os seres, Conforme disse Angélica Soares: 
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―A metalinguagem não só fornece ao leitor chaves de entrada para o 

poema em que se inscreve o próprio ato poético, mas também para a 

obra como um todo e para a poética do autor. Ao abrir-se a uma com-

preensão, a um apreender com, o metapoema leva-nos a conceber a 

leitura como uma ação solidária‖.   (Soares, 1999: p.52). 

               A poesia de Nauro apresenta em sua metalinguagem, o desejo que o poeta tem 

de demonstrar que o ato criado é explicado pelo ato criador. Ou seja, o poeta tenta 

encaminhar seu leitor para os rumos certos, que conduzem ao seu entendimento poético, 

para que não haja desvarios no ato de compreender o seu longo poema. Não é que o 

poeta induza o leitor a enxergar, somente, o que ele aponta, pois, o poeta não direciona 

nada, é a própria poesia quem exerce esse papel e, ao leitor, cabe percorrer os caminhos 

a serem trilhados, num exercício de crítica e sabedoria literária. 

              Para Cabral, ―os poetas modernos, não somente, deixaram de lado as novas 

tecnologias, como também, ―não souberam adaptar às condições da vida moderna os 

gêneros capazes de serem aproveitados.‖
58

 Com isso, revela que os preceitos literários 

dos tempos modernos não são usados, em prol da existência de uma poesia, que 

responda às questões teóricas sobre a necessidade de se restabelecer o circuito entre o 

público e a poesia contemporânea. Ou seja, não se observa produções que mostrem, 

pelo menos, preocupação em criticar as condições sociais do mundo moderno. 

              E, segundo Cabral, a poesia contemporânea se desvincula de qualquer 

preocupação de se fazer entender a problematização do ato criativo. Não há a 

preocupação formal, que tanto o autor preza. Não se observa criação poética em que o 

poeta tenha a preocupação de transmitir um sentido do seu texto ao leitor. A poesia é 

feita como se fosse um poema dadaísta. 

              A título de exemplificação da preocupação que o poeta tem com o leitor, 

lembra-me o trabalho poético que Cabral fez, quando conclama o Rio Capibaribe no 

poema ―Rios sem discurso‖, em que se utiliza do silêncio do rio, para expressar a 

incomunicabilidade do mesmo com a população do Recife, devido às constantes 

agressões, que vem sofrendo durante os séculos. Por isso, Cabral diz que o silêncio é 

proveniente do rio com dis-curso interrompido, paralítico, quebrado aos pedaços, onde 

só resta ao poeta versar pelo silêncio. Como podemos observar nos versos do poema: 

curso - Análise Semiótica  
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Rios sem discurso 
 

Quando um rio corta, corta-se de vez 

o discurso-rio de água que ele fazia; 

cortado, a água se quebra em pedaços,  

em poços de água, em água paralítica. 

Em situação de poço, a água equivale 

a uma palavra em situação dicionária: 

isolada, estanque no poço dela mesma,  

e porque assim estanque, estancada;  

e mais: porque assim estancada, muda 

e muda porque com nenhuma comunica, 

porque cortou-se a sintaxe desse rio,  

o fio de água por que ele discorria. 

O curso de um rio, seu discurso-rio, 

chega raramente a se reatar de vez;  

um rio precisa de muito fio de água 

para refazer o fio antigo que o fez. 

Salvo a grandiloqüência de uma cheia 

lhe impondo interina outra linguagem,  

um rio precisa de muita água em fios 

para que todos os poços se enfrasem:  

se reatando, de um para outro poço, 

em frases curtas, então frase e frase,  

até a sentença-rio do discurso único  

em que se tem voz a seca ele combate.
59

 

               Observa-se que o poeta, na estrutura narrativa do poema, faz uma comparação 

entre o rio e o texto poético. Mais uma vez se utiliza da metalinguagem para falar da 

composição do texto. A palavra é vista como o fio condutor do texto, assim como a 

água é o fio condutor do curso do rio. O texto tem que ser formado por palavras, que 

unidas de sentido, constituem o campo significativo do discurso poético. E, assim 

também, é o rio, precisa de vida para dá vida a outras vidas. O seu curso não pode ser 

interrompido, ou seja, as ―poças‖ d‘águas não podem ficar incomunicáveis. O rio tem 

que permanecer vivo, seu curso não pode ficar ―sem discurso‖. 

               Cabral se utiliza de tais argumentos, para mostrar a incompreensão dos 

homens, que mesmo se julgando experientes em suas ações inquietantes, cometem atos 

de inexperiência, quando se relacionam com algumas questões sobre a natureza e a vida. 

Sobre a natureza, quando a agridem, cometendo precariedades que atingem o seu 
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próprio meio. E sobre a vida, quando são infiéis nas suas determinações, que visam o 

engrandecimento eloquente dos bens materiais.  

               Conforme disse Heráclito: “Os homens ignoram a natureza. Ignoram o que 

fazem depois de acordarem, como esquecem o que fazem dormindo. Seu discurso não o 

redime da ignorância.”
60

 

               E, por não ser compreendido em seu discurso, ao poeta, só resta reclamar da 

crosta endurecida do homem, esperando que o seu rio ―sem discurso‖, se torne um rio 

com curso navegável, em que cada um encontre o sentido naquilo que sente, e o 

discurso possa ter sentido único, em que a seca ele combata. 

 

3.5- A tradição discursiva da metapoesia de Nauro Machado 

 

               No discurso existe um conjunto de características, a que chamamos de 

dialogicidade interna. A maneira como o artista trabalha com essa dialogicidade é o que 

irá determinar se o discurso será prosaico ou poético. Segundo Bakhtin, a diferenciação 

entre prosa e poesia reside no trabalho com a dialogicidade interna da palavra.  

               Segundo Bakhtin: 

 

―Na imagem poética, em sentido restrito (na imagem-tropo), toda a 

ação, a dinâmica da imagem palavra, desencadeia-se entre o discurso 

(em todos os seus aspectos ) e o objeto ( em todos os seus momentos ). 

A palavra imerge-se na riqueza inesgotável e na multiformidade 

contraditória do próprio objeto com sua natureza ―ativa‖ e ainda 

―indizível‖; por isso, ela não propõe nada além dos limites de seu 

contexto ( exceto, naturalmente o tesouro da própria língua ). A 

palavra esquece a história da concepção verbal e contraditória do seu 

objeto e também o presente plurilíngue desta concepção.‖
61

 

 

 

                  O discurso poético se volta para o objeto em si mesmo, e não para os discursos 

que o circundam, como acontece na prosa. Desta forma, na poesia, a consciência 

enunciadora, o discurso e o objeto se fundem num mesmo objeto estético, orientando-se 

para a realização do discurso monológico.  

               Quando se consegue apagar a dialogicidade interna ou parcialmente ignorá-la, 

estamos tratando da linguagem poética. No discurso poético, a palavra se erige 

                                                           
60

 HERÁCLITO. Fragmentos: origem do pensamento. Trad. Emmanuel Carneiro Leão. Rio de Janeiro: 

Tempo Brasileiro 1980. p. 236.  
61

 BAKHTIN, Mikhail. Questões de Literatura e de estética ( A teoria do Romance ). São Paulo: Hucitec, 

1990. p. 87. 



103 

 

vaidosamente, autoritariamente, de maneira que se encontra mais elevada ou 

diferenciada dos demais discursos. A sua recepção, devido a essa altivez, não se dá pela 

contestação ou pela objeção motivada, mas sim pela aceitação e empatia com ela. Em 

poesia, a palavra busca ser ou ter a mesma satisfação e magia da palavra primeva. E 

para isso ela deve esquecer seu contexto dialógico, e inaugurar a construção de uma voz 

monológica, desnudada dos discursos de outros, limpa de extratos semânticos que, se 

depositaram no tempo. 

              O crítico Alfredo Bosi, em sua História concisa da literatura brasileira, num 

momento de análise da poesia produzida pós-vanguardas comenta sobre o discurso de 

Nauro quando diz: 

―Ressurge o discurso poético e, com ele, o verso, livre ou metrificado 

– em oposição à   sintaxe ostensivamente gráfica. (...) Exemplos desse 

renovado modo de conceber a poesia se colhem no último Drumonnd, 

em todo Ferreira Gullar, e no menos conhecido, mas não menos 

vigoroso poeta maranhense Nauro Machado‖.
62

   

 

               É o que acontece na poesia de Nauro Machado. Seu gosto por uma construção 

poética polifônica, com seu estilo próprio, coloca da palavra a tensão dialógica e 

constrói um discurso novo, livre de intermédios, refazendo a linguagem em prol da 

construção do texto poético. 

               Tal postura filosófico-poética do autor, no ato do refazer a linguagem, 

renovando-a é um dos vértices da função da poesia: 

 
―Quanto às funções da poesia... creio que a principal é a de promover 

o arejamento das palavras, inventando para ela novos 

relacionamentos, para que os idiomas não morram a morte por 

fórmulas, por lugares comuns. Os governos mais sábios deveriam 

contratar os poetas para esse trabalho de restituir a virgindade de 

certas palavras ou expressões, que estão morrendo cariadas, corroídas 

pelo uso em clichês. Só os poetas podem salvar o idioma da 

esclerose.‖
63

  

 

                  No exercício do uso da palavra, ao construir o discurso poético, é que o poeta 

obtém o seu poder mágico ou mítico. É, puramente, um exercício de postura linguística 

do artista, em relação à dialogicidade interna da palavra. Esse exercício é o que na 

concepção bakhtiniana se chama de poesia. 

               E Nauro constrói seu discurso, com a postura de quem projeta uma poesia 

centrada no resgate de dimensão universal do homem, mantendo um sentido profundo 
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de preocupação com o ato existencial humano. O poeta maranhense junta as duas mais 

fundas raízes – a imaginária do seu lirismo e o visionarismo mítico do seu pensamento. 

Quando declara que a palavra é sensível, e que ao poeta cabe refazer a linguagem, 

inventando novos relacionamentos para a palavra, vimos que acontece um processo de 

seleção, em prol da organização do discurso monológico de criação mítica. 

               Vejamos nos versos de: 

AS FATAIS 

 

―Certas palavras têm o sabor de frutas  

                                          Que caminham para uma mesma morte 

                                           Mas sem a libertação desta. 

 

                                           Certas palavras têm o sabor dos sexos 

                                           Que caminham para o mesmo fruto 

                                            Mas sem a absolvição deste. 

 

                                            Certas palavras rimam vida e morte, 

                                            Sexo e pedra, pênis e gruta. Palavras! 

                                            Certas palavras liberam diamantes‖ 
64

.                                  

 

               Aqui podemos ver uma das facetas do trabalho do poeta, o exercício do poder 

da palavra sobre as coisas. Ela não é apenas um fio condutor, que leva o homem às 

coisas, não é dialogismo, é sentido. É Através da força monológica, que o poeta 

consegue dá à palavra seu poder de sugestão. Ele constrói seu discurso poético livre de 

significâncias remontadas. Aqui, o poeta escuta cada uma dessas palavras, ouve o seu 

primeiro som, apresenta, em seu contexto, a tonalidade desejada inquirindo a 

compreensão de seu conteúdo. O poeta reinaugura uma nova linguagem, traz força e 

densidade original, fala numa linguagem nova. 

               A palavra, às vezes, esconde outra, esconde-se em si mesma, eis o mistério 

que ela carrega consigo. O poeta, ao chegar à origem do discurso poético, traz ao poema 

um tempo mítico – o tempo da criação. 

               Assim faz um verdadeiro balanço sobre a palavra, quando diz:  

 

     ―certas palavras têm sabor de frutas, 

certas palavras têm sabor de sexo 

     certas palavras rimam vida e morte‖. 
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               O poeta chama a atenção para o uso das palavras, pois, é com elas que ele 

trabalha, revela e chega ao fruidor do seu discurso poético.  

               O balanço do poeta com as palavras se dá, no momento em que escreve o 

poema. Ele prestigia o seu uso e poder, mas sabe que precisa dialogar com essas 

palavras, pois, seu trabalho é muito perigoso, já que por uma palavra, muito pode 

acontecer. A palavra que desabrocha ganha espaço próprio, sempre em busca da forma 

nítida e precisa na construção do sentido apriorístico dado ao signo. Esse sentido nunca 

se constrói, de forma programada, é cultivado numa relação permanente do autor com 

seu texto.   

               Quando o poeta ignora o caráter dialógico do discurso e consegue atingir o 

saber mítico, inunda as palavras e adiciona a elas uma carga mítica, que confere, num 

outro extremo do continuum linguístico, monologicidade ao seu discurso, gerando 

autoridade poética. 

               Nauro Machado procura, em seu discurso, o lugar das coisas, quando no final 

do verso inicial de cada estrofe se utiliza de palavras, que falam do nascimento 

referendado pelo vocábulo “fruta”, passando pelo “sexo” que dá origem ao nascimento 

e chega à “morte,” numa retomada mítica da linguagem, tendo esses elementos 

textuais, como símbolos de renovação, através dos quais, desfila tudo o que se forma, 

gesta e atravessa o ser. 

               Aqui podemos ver o exercício poético de limpeza das palavras. Cabe ao poeta, 

esquecer em seu poema, a matéria dialógica e construir o poema em busca de chegar à 

origem da linguagem. Daí o árduo trabalho de lidar com as palavras, parafraseando 

Drumonnd, pois, as palavras possuem no corpo, muitas oralidades e muitas 

significâncias remontadas. Ao poeta, só resta escutar cada uma, no seu primeiro esgar, 

para ouvir o seu primeiro som. 

               Para o poeta, a palavra é vista como poderosa, e lhe causa medo. Por isso, 

fecha a poesia, com o verso, ―certas palavras liberam diamantes...‖, onde mostra que o 

poeta, sempre, deve estar alerta ao uso da palavra, pois, ela carrega consigo o mistério 

das coisas. Ou seja, a palavra é muito valiosa, só resta saber trabalhá-la em prol da 

construção de uma linguagem, que obtenha dela todo o seu poder mágico ou mítico. E 

esse é o trabalho peregrino do poeta, quando passa dias e noites à procura da 

valorização da palavra. 

               É importante observar que a construção do discurso poético de Nauro caminha 

em direção às origens, como se buscasse, assim, superar uma velha dicotomia em torno 
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da eternidade e da temporalidade. Sabemos que a eternidade está nos primórdios, e é 

sagrada, configurando-se assim como monológica, pois, apenas monologicamente, 

pode-se afirmar algo com valor absoluto ou com reverberações míticas. Já a 

temporalidade se refere ao profano, portanto é dialógica. 

              Mas, esse valor absoluto, no sentido da construção do seu discurso poético, a 

despeito do plurilinguismo, na atualidade da palavra, quando se constrói uma voz única, 

forte, absoluta que é o eu - lírico. Essa voz, segundo Bakhtin, é incontestável e, em seus 

limites estilísticos, se torna autoritária, dogmática e conservadora. É uma linguagem 

especial, ―uma linguagem mítica‖, a língua da poesia. 

              Quando se diz que a língua da poesia apresenta valor absoluto, se deve ao fato 

da mesma, ser construída pelo peso de uma só voz. É uma postura linguística. Enfim, o 

encontro social da poesia não se dá por meio da representação da pluralidade de vozes e 

entonações específicas, e sim, por meio da aceitação incontestável de uma voz única. A 

língua do poeta é sua própria linguagem, ele está nela e é dela inseparável. Tudo o que o 

poeta vê, compreende e imagina, ele vê, compreende e imagina com os olhos de sua 

linguagem.   

               Sua voz entra e invade as palavras, com a intenção de ignorá-las no discurso 

dialógico, em prol de uma construção monológica de criação mítica. No entanto, essa 

profusão entre profano e sagrado, se arrasta na dicotomia existencial do poeta, onde se 

observa os parâmetros do mundo dionisíaco e apolíneo. Essa percepção inteira se faz, 

através da sua reinvenção do mundo e das coisas. A voz comum do poeta é incapaz de 

suportar o peso de suas revelações imagéticas, daí percorrer os dois mundos, à procura 

de construir um discurso poético, que se desloque da linguagem dialógica para uma 

linguagem primordial monológica. 

               Assim, percebemos o quanto é complexo o trabalho do poeta, e ainda mais 

complexo é o trabalho do leitor de poesia. A poesia naurina é formada por desenhos 

verbais de imagens, que surgem devido à orientação poética, que é criada pelo 

imaginário, que só pode ser percebido pela sensibilidade. 

               Para Alceu Amoroso Lima:  

―A sensibilidade não provém do simples convívio com os livros: 

sobretudo a de caráter moral; ou a pessoa ostenta-a, e pode aperfeiçoá-

la através de estudo e reflexão, ou não a possui e jamais adquirirá, 
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ainda que se empenhe arduamente na absorção das ideias e atitudes 

críticas consagradas‖.
65

  

                Para o crítico a sensibilidade é ato primordial, que tanto o poeta, quanto o 

leitor deve apresentar em detrimento da necessidade de compor o texto e decifrar as 

ideias contidas, respectivamente. Cada um possui seu patrimônio individual, não se 

transmite de uns a outros. 

               A poesia de Nauro Machado, devido a sua criação de imagens, requer do 

leitor, o uso da sensibilidade, daí ser tida como de difícil acesso e ser taxada de 

hermética. Acontece que os leitores menos atentos ao texto poético, querem ler o texto 

pela razão, não são sensíveis ao trabalho do poeta. No entanto, o trabalho com a palavra, 

a luta cotidiana deve ser respeitada, pois, estamos diante duma linguagem diferenciada, 

cheia de imagens e metáforas, que é a loucura das palavras. 

               Mais uma vez se percebe a preocupação de Nauro Machado com o uso da 

palavra na criação do seu discurso poético, quando diz nos versos de: 

 

Mutilação 

 

―minha vida, que é palavra, 

Na minha voz encravada 

Mas sem atingir meu ser 

(o poema por fazer-se 

A cada minuto e hora 

De toda minha existência), 

 

Como as ondas volta à praia 

Após encher-se de novo 

Para secar outra vez: 

Matéria da minha flora 

Apodrecida sem fêmur 

Nunca está pronto o poema ―
66

 

   

               Poema do livro Opus da agonia, 1986, o qual traz mais uma vez  o problema 

da psiquê do poeta no tangente à sua filiação ao embate entre o poema e a vida. Nauro 

prefacia o volume em quatro versos que dizem:  

 

“Gasto energia. Explodo 

na aberta boca ao 
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universo dando 

angústia e palavras”. 

 

               Pelo prefácio, que inicia o livro Opus da agonia, se observa a consciência do 

poeta, face aos limites impostos pela linguagem, quando gasta sua energia e explode de 

angústia, quando  não encontra as palavras para escovar a linguagem e construir de 

forma mítica sua poesia, para daí, enxergar a possibilidade de uma outra forma de ser, 

decerto, a forma essencial, a forma poética.    

               Pela linguagem poética, Nauro refaz seu mundo de forma incontestável, 

transmitindo ao leitor a sua autoridade poética, construída, através de imagens e 

metáforas, onde vida e poesia se conjugam num só corpo ―Minha vida, que é palavra‖, 

na busca incessante de problematizar as respostas unívocas, emitidas na relação entre o 

poeta e o mundo. 

               Nos versos: 

(O poema por fazer-se 

A cada minuto e hora 

De toda minha existência), 

 

               Observa-se o tom explicativo dado aos três primeiros versos da poesia, como 

se fosse uma forma de autoexplicar a natureza transfigurada da construção do poema, 

destruindo, desta forma, o discurso dialógico-racional, em que se observa a revigoração 

da língua, que por mais que esteja com a voz encravada, consegue projetar suas 

aspirações originais e míticas, com toda força monológica que se pode ter. Pois, nela, o 

poeta experimenta o gozo de criar. 

               O fazer poético naurino está calcado no trabalho árduo com as palavras. Há 

uma busca constante pela palavra, que melhor se ajuste, que melhor aceite o novo 

sentido, a nova roupagem, que o poeta lhe destina. Isso ocorre nos três versos iniciais da 

segunda estrofe do poema, quando dizem: 

 

―como as ondas voltam à praia 

Após encher-se de novo 

Para secar outra vez:‖ 

 

 

               O conteúdo dos três versos faz uma relação aos três versos anteriores, quando 

se observa , uma correlação entre o dia-a-dia do fazer poético de Nauro, ao dizer que, 

seu poema é feito a cada minuto e cada hora de sua existência, comparando-o com as 



109 

 

ondas da praia, que vão e voltam a todo momento, sem apresentar sinal de cansaço. E o 

trabalho poético, segundo Nauro, está nesse patamar, ou seja, nunca o poeta se sacia; 

sempre ao término de um texto, já há a incorporação de um novo texto, pois, o poeta 

tem na arte uma finalidade sem fim. Ele procura se desvincular do mundo prático, para 

experimentar o extraordinário, e daí assumir sua postura mística. Em suma, o poeta 

nunca vai completar a sua outra parte: a de poeta. 

                É esse movimento das ondas, que propicia o curso do rio do fazer poético. 

Não, o rio que desce suas águas numa violenta correnteza, mas o rio que constrói seu 

curso, percorrendo os caminhos do plano monológico da linguagem. Com certeza, o 

discurso do poeta é construído numa linguagem, que tenta se desvincular das coerências 

e funcionalidades do discurso dialógico. 

                E quando se diz, que o poeta nunca completa sua outra parte, para ficar um só 

corpo, é porque, somente, a de homem está completa, mostrando o quanto ele não quer 

se saciar no seu processo de construção e desconstrução da linguagem. Ou seja, se tiver 

a sensação de completude irá aceitar a chegada da morte, pois só através da morte é que 

se chega à finitude.   

               E nos três últimos versos, que fecham o poema, percebe-se a forma como 

Nauro trabalha a construção semântica, seguindo certa linhagem da lírica moderna, 

assumindo a precariedade da linguagem, quando diz: 

 

―matéria da minha flora 

Apodrecida sem fêmur 

Nunca está pronto o poema‖. 

 

               Nos versos, observa-se a reinvenção estilística do poeta, quando se utiliza de 

uma linguagem reconstruída, a partir da intencionalidade de alcançar verdades 

universais de essências que, através de seu olhar subjetivo, capta também as suas 

verdades estéticas. 

              O que se percebe, nos referidos versos, é uma confirmação da sua 

fundamentação dramática e mística em torno da palavra, que aqui chama de ―matéria da 

minha flora‖, onde ‗flora‘ marca a intenção da atitude poética de sua poesia, ou seja, o 

afloramento da linguagem percebida, à maneira do discurso monológico, que fará 

nascer sua poesia, ainda que, a estrutura da linguagem se comporte com traços de 

redução, sem sustentação monológica. Aqui, a linguagem, o objeto e a consciência 
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enunciadora se fundem, permitindo visualizar a imagem usada no poema, quando se 

utiliza de palavras como ―flora‖ e ―fêmur‖ a serviço de seu discurso monológico.   

               O poeta chamou a atenção quando disse que a matéria de sua flora, que é a 

palavra, estava apodrecida, sem fêmur, sem sustentação. Ou ainda relata que todo 

processo de construção vai percorrer sua existência, numa espécie de ‗redução do 

mundo‘, em que a sua criação diferenciada estabelece uma aproximação com o leitor, e 

essa aproximação é que faz com que o poeta nunca consiga terminar seu longo poema, 

por isso fecha o poema dizendo ―nunca está pronto o poema‖. E consequentemente, sua 

outra parte, a de poeta, nunca vai estar completa. 

              O poeta se funde com a linguagem. Há um relacionamento entre ele e as 

palavras, relação esta, de forma, às vezes, erótica, como referido num outro tópico do 

capítulo. 

               Quando Nauro recorre ao meio racional e dialógico do mundo das palavras, 

para construir uma voz monológica, própria da poesia, em que as palavras são 

arrancadas de seu uso comum e transfiguradas, segundo sua vontade, está fazendo o 

processo de aproximação entre ele e a palavra, para que possa construir a linguagem 

marcada pela sua intencionalidade. 

               Portanto, muitas vezes, aqueles leitores que não conseguem fazer a leitura da 

intencionalidade do poeta, ao catalogar as palavras fora de seu uso comum e trazer para 

o poema, ficam, às margens do entendimento poético, e consequentemente da 

aproximação com o poeta.  

               Nauro Machado é um exímio construtor desse tipo de linguagem, em que a 

palavra parece solta, ‗sem sentido,‘ arrancada do seu uso comum, com o intuito de 

mostrar sua consciência crítica sobre seus escritos, com inclinação para a inventividade. 

É o caso de palavras como ‗flora‘ e ‗fêmur‘ presentes no poema ―Mutilação‖. Isto 

consiste na terapia literária em desarrumar a linguagem, a ponto que ela, expresse os 

mais fundos desejos de quem a constrói. É a palavra ganhando o seu espaço próprio.  

               A leitura de Nauro Machado não pode ser meramente pela semântica, no 

sentido etimológico rigoroso das palavras, por que ele violenta o sentido ordinário das 

palavras. Exige do leitor, a relação metonímica na recepção, interpretação, 

decodificação do enigma de sua linguagem. 

              Ferreira Gullar, ao prefaciar uma das Antologias de Nauro Machado, disse ―É 

difícil qualificar esses poemas escritos, por assim dizer, no avesso da linguagem. Não é 

pela compreensão lógica que eles nos atingem, mas pelo sortilégio de um falar 
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desconcertante e único‖ 
67

. Isso revela o que propõe Nauro na construção de um estilo 

áspero e compacto, no momento em que as experiências do viver e do dizer se 

conjugam transfiguradas, num só instrumento altamente poético. 

               Vejamos o que o poeta diz nos versos de Caxangá: 

 

Há um desespero real na palavra, 

Um desespero contra o desespero, 

Enlouquecido em tudo que é palavra 

Incapaz de dizer o real nela, 

E um desespero dentro, um desespero 

Da palavra assentada na palavra, 

De palavra assentada nela mesma, 

Canal e boca de uma angústia virgem,  

de um dia novo contra a noite fora 

envolvendo de luto os nomes todos: 

Antônio, tênis, sonho, árvores, morte. 

Sombra dentro de sombra, mas girando 

Em rodopio eterno, o pião da sombra, 

O que fazer da voz, senão clamar 

Em uivos de absurda sombra, à noite 

Geradora de braços e destroços 

Vagando intérminos no extinto brado. 

 

               Os versos enigmáticos do poema constituem uma espécie de declaração de 

princípios ou manifesto do poeta, em torno do poema, em que se observa seu exercício 

na arte de fazer de sua poesia, uma metapoesia. 

              Observa-se nos versos uma circularidade ou reiteratividade barroca à luta com 

as palavras, em busca de novas significações ―Há um desespero real na palavra‖. 

Percebe-se um desespero do poeta, em torno de seu exercício de formas e significados 

intuitivos de uma matéria em construção. Há uma contrafação das imagens 

significativas e reveladoras da apreensão da realidade. Mas a palavra é ―incapaz de dizer 

o real nela‖, pois tem que apreender o leitor totalmente, para que esse possa intuí-la e ter 

a faculdade de apreendê-la. 

              E por isso, há um desespero da palavra nela mesma, na tentativa de possuir 

uma estrutura resistente, em prol de assumir significado próprio. Aqui, o poeta se 

propõe a sair da individualidade, para chegar à generalidade da existência humana. 

Embora, a palavra seja o veículo condutor de sua angústia, que deságua agonizante, na 

polaridade fim e morte, representados em versos como: ―de um dia novo contra a noite 

fora‖ e ―envolvendo de luto os nomes todos‖: em que inquirem o sentido enigmático 
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das palavras, para revelarem a essência do pensamento e da sensibilidade do poeta, no 

que se refere ao sentimento de fim e morte, tão presente em seus versos, quando indaga 

a questão do ser. É como se ideias negativas fossem nele coladas para serem vividas 

como inúteis lamentos. 

              Sua poesia é cada vez mais intermitente no curso de uma metalinguagem, que 

chega a se transfigurar em transes santificados, plantados em verso como: ―em rodopio 

eterno o pião da sombra‖ e em surtos demoníacos quando diz no verso: ―vagando 

intérminos no extinto brado,” em que finaliza o poema, mostrando sua redefinição 

reveladora, envolto numa magia lexical, em movimento, como se um inventário do seu 

código poético, que a todos embriaga de perplexidade, vez que é montada em uma 

sintaxe, preponderantemente, intimista e ao mesmo tempo mundana.  

              No referido verso, que finaliza o poema, observamos o questionamento que o 

poeta faz, quanto à preciosidade da palavra, vendo-a como algo rico e sublime. O autor 

faz o leitor se questionar, quanto ao porquê de se utilizar de tantas palavras com 

significados diversos no seu sentido dicionário, para alcançar o seu verdadeiro sentido. 

                Quando Nauro Machado se utiliza da palavra, para explicar a grandiosidade 

das palavras, se utilizando de pensamentos metafísicos e filosóficos, a exemplo do que 

diz que ―o que busca na palavra, nela mesma não há‖ numa espécie de paradoxo com 

aspecto metafísico, ou seja, o autor diz, que o desespero que há na palavra, ela mesma é 

incapaz de revelar. 

              A natureza da metalinguagem utilizada, faz com que o poeta se apresente ao 

leitor, também, enquanto crítico de sua obra. Nesse processo, há um momento 

interacional, que faz com que a leitura do poema se torne crítica e ativa. 

              No uso intencional da metalinguagem estão em jogo os próprios pensamentos e 

a própria linguagem do poeta, em que se faz uma alusão a exemplo do jogo caxangá, 

pois, a palavra transcende a matéria indo além, muito além da realidade, por isso é 

muito preciosa para o poeta, permitindo que os questionamentos continuem, e que o 

jogo vá em frente, pois o rodopio do pião permite. 

               Apesar da continuação dos questionamentos, Nauro nos dá a impressão de que 

nem sempre é possível dizer, através das palavras ou nas palavras, aquilo que quer 

dizer, a respeito da realidade, não havendo outra opção, se não murmurar no silêncio 

interior, mesmo havendo uma vontade incessante de ―bradar‖ ou gritar para todos. 
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4-NAURO MACHADO: POESIA, EXISTÊNCIA E MEMÓRIA 

 

4.1-O existencialismo: Uma visão de mundo na poesia de Nauro Machado. 

 
 

 ―A existência não é uma qualidade que o homem tem ou não tem, 

assume ou não assume. O homem não é primeiro homem, para depois 

estabelecer uma relação com o mundo, podendo não estabelecer. 

Existir é um ato existencial, um caráter essencial do ser-homem, pois 

o homem é uma subjetividade encarnada no mundo".  

                                             (J. P. Sartre, Esquisse dune théorie das émotions, Paris, 1948, p. 91) 

 

               O movimento filosófico existencialista foi inspirado nas ideias dos filósofos 

alemães Friedrich Nietzsche, Edmundo Husserl e Martin Heidegger, e popularizou-se 

no século XX através do trabalho do francês Jean Paul Sartre. A popularização do 

existencialismo aconteceu após a Segunda Guerra Mundial, período em que a sociedade 

europeia sofria com os resquícios da guerra e, por essa razão, se encontrava em clima de 

desânimo e desespero.  

               Segundo Penha, esse clima: 

 

―fez com que o movimento existencialista se propagasse além do 

ambiente acadêmico e das publicações especializadas, sendo 

considerado também um estilo de vida, uma forma de comportamento 

excêntrica que era divulgada pelos meios de comunicação e 

caricaturada pela compreensão popular‖. (Penha: 07; 1982). 

 

               A epígrafe que inicia o capítulo faz uma leitura da posição sartreana sobre a 

existência humana. Percebe-se que sua realidade é sofredora em seu ser, porque ela 

surgiu como perpetuamente perseguida por uma totalidade de que ela é sem ser 

possível, pois, justamente, ela não poderá atingir o em-si, sem se perder como para si. 

Ela é então, por natureza, consciência infeliz, sem superação possível de seu estado de 

inferioridade.  

               A filosofia existencialista recebe tal denominação, por ter como princípio 

fundamental a concepção de que “a existência precede a essência”, definição sartreana 

(1970) que, para o filósofo francês, é a única comunhão entre o existencialismo ateu, 
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defendido por ele, e o existencialismo cristão, que a credita na limitação da existência 

pelo criador: o Cristo. 

               Existem dois tipos de Existencialismo: Cristão, representado por filósofos 

como Karl Jarpers e Gabriel Marcel; Ateu, representado por Martin Heidegger e Jean 

Paul Sartre. Ambos consideram que a existência precede à essência, e que temos que 

partir da subjetividade, ou seja, do sujeito para se analisar a existência do homem. O 

Deus criador é um artesão superior: a vontade segue mais ou menos o entendimento. 

               Para o existencialista ateu, se Deus existe, há pelo menos um ser em que a 

existência precede à essência, um ser que pré-exista a qualquer conceito, a qualquer 

essência. Esse ser é o homem, a realidade humana. Isso significa que o homem começa 

por existir, surge no mundo, depois se define. O homem, tal como concebe o 

Existencialismo, não é definível porque começa do nada. Só começa a ser depois, e será 

como se haja feito. Assim não há natureza humana porque não há Deus para concebê-lo. 

               Sartre (1970, p.5) acredita que o existencialismo ateu é ―mais coerente‖ ao 

afirmar que: “Deus não existe”, pois, sendo assim, há apenas um ser em que “a 

existência precede a essência”, o homem. E o que significa esta célebre frase de Sartre 

acerca da anterioridade da existência em relação à essência, com a qual busca justificar 

o existencialismo? Consiste em inferir, nas próprias palavras do filósofo, que ―o homem 

existe, encontra-se em si mesmo, surge no mundo e só posteriormente se define‖. 

                De início, o homem, pela visão existencialista, não é definido, não é nada, só 

posteriormente a existência será, e será aquilo que o indivíduo faz de si mesmo. Este é 

um dos princípios do existencialismo: “o homem é plenamente responsável pelo que é” 

(SARTRE: 06; 1970). 

                Se a existência precede à essência, o homem é responsável por seu projeto, do 

que ele é. O primeiro passo do Existencialismo é por em todo homem a posição do que 

ele é, e fazê-lo assumir a total responsabilidade de sua existência. O homem é 

responsável de si, por si, e de todos os homens. 

                A responsabilidade do homem é aclarada por Sartre como subjetividade, 

termo que sofre críticas dos contrários a filosofia sartreana e significa: 

 

―Por um lado, escolha do sujeito individual por si próprio e, por outro 

lado, impossibilidade em que o homem se encontra de transpor os 

limites da subjetividade humana. É esse segundo significado que 

constitui o sentido profundo do existencialismo. Ao afirmamos que o 

homem se escolhe a si mesmo, queremos dizer que cada um de nós se 
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escolhe, mas queremos dizer também que, escolhendo-se ele escolhe 

todos os homens‖. (SARTRE: 08; 1970). 

  

               O ato de escolher, além de suscitar a responsabilidade exposta acima, 

desencadeia a angústia, já que o homem, além de escolher ser, também é legislador, 

posto que, concomitantemente, escolhe a si mesmo e a toda humanidade. Com isso, não 

consegue se livrar dessa profunda responsabilidade questionadora: “sou eu, realmente 

aquele que tem o direito de agir de tal forma que meus atos sirvam de norma para toda 

humanidade?” (SARTRE: 08; 1970). Quem não se indaga, para Sartre, mascara a 

angústia.  

               Desse diálogo fica a sua sensação de impotência diante do desencontro 

inequívoco que, somente a existência humana proporciona, ao lado da absoluta 

ausência, que corrói as bases da convivência tolerável e tolerante entre os homens.  

               Segundo Jean Paul Sartre: “O Existencialismo é um humanismo.” Porque é 

uma corrente filosófica que faz possível a vida humana. E declara que toda verdade e 

toda ação humana implica um meio e uma subjetividade. 

               Sartre nos dá pista da concepção existencialista, a qual defende em seus 

estudos filosóficos sobre o valor de vida do ser. Para ele, o valor de vida é visto como 

uma identidade concretizada em atos de livre escolha e autoafirmação, mas são 

impossíveis serem alcançados sem angústia e sofrimento. 

              Tratando da angústia, o filósofo francês salienta que esse estado não remete ao 

quietismo e à inação, pelo contrário, a angústia é um processo da escolha que culmina 

na ação, além de ser uma sensação comum aos que tiveram ou têm responsabilidade 

em situações cotidianas. Moutinho (1995), em seus estudos sobre Sartre, argumenta 

que a angústia é uma experiência que se vive ao descobrir a liberdade do homem; os 

que não escolhem ser livres vivem rodeados de desculpas, a má fé. 

                A liberdade do homem, para Sartre, está relacionada à inexistência de Deus, 

não a inexistência divina veiculada por certas morais laicas, que, a fim de eliminarem 

Deus sem provocar conflitos se sustentam da propagação de valores, que devem ser 

respeitados e considerados primitivos. Sartre define essas morais laicas como radicais, 

pois, estas não modificam em nada a relação entre a determinação dos valores sociais e o 

não existir de Deus. Para o filósofo francês, só a partir da crença na existência de um ser 

divino superior e concomitantemente com a desconsideração de valores sociais e do 

determinismo é que ―o homem está livre‖. 
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               Ao tratar da liberdade do homem, Sartre o considera como um ―condenado a 

ser livre‖, por não ser determinado pela paixão, e sim, ser condutor dessa situação. 

Também, por não existir nenhum sinal no mundo que oriente o sujeito, cabe a ele 

―inventar o homem a cada instante‖ (SARTRE: 09; 1970). Na constante invenção em 

que o homem se encontra, se sente desamparado no sujeito, fato que comprova ser ele o 

responsável por suas escolhas. Ao mesmo tempo, sente-se desesperado, sentimento que 

para Sartre significa ―agir sem esperança‖, considerando apenas o que depende da 

vontade do indivíduo ou das probabilidades que sejam sustentáveis para se efetuar a 

ação, pois ―a realidade só existe na ação‖ (SARTRE: 13; 1970).  

                Acerca da existência do outro, Sartre afirma: ―o outro é indispensável em 

minha existência‖ (SARTRE: 16; 1970), por ser através da relação eu/outro que o 

homem/indivíduo é capaz de se autoconhecer e decidir quem é, e quem os demais são. O 

isolacionismo criticado por contrários às ideias sartreanas, também, obtém a resposta do 

filósofo francês. Sartre considera uma ―universalidade humana de condição‖, ou seja, 

cada homem possui uma essência universal, resultante da natureza humana, um conjunto 

de limites primitivos, do qual cada homem pode, em seu projeto individual, se libertar, 

negar, adaptar ou afastar dessas restrições, construindo assim o universal ao escolher-se.   

                O desenvolvimento das potencialidades essenciais do homem, a manifestação 

de sua existência e a sua reintegração à essência são possíveis, quando o forem para 

curar os males do mundo, dos quais a arte participa intensamente. 

                Desta forma é que entra o papel do artista como fonte de denúncia das 

tragédias existenciais, não se fechando em seu interior, para que seu fazer poético seja 

instrumento, que contribua para o processo vital do ser humano. 

               Nauro Machado, a exemplo de Hegel, põe o fenômeno artístico no fluir da 

história e da cultura. Para ele, a arte é responsável pela consciência individual e 

universal do homem da modernidade, em que o sujeito se encontra dentro do contexto. 

Um exemplo claro do sujeito no contexto é o ensaio do filósofo alemão Walter 

Benjamin em A modernidade, ensaio literário no qual ele estuda a poesia do francês 

Charles Baudelaire. Assim escreve Benjamin: ―A modernidade deve estar sob o signo 

do suicídio que sela uma vantagem heróica que nada concede à atitude que lhe é hostil. 

Esse suicídio não é renúncia, mas paixão heroica‖.
68

 

               Contudo, da mesma forma que no poema Albatroz, escrito durante uma 

viagem, Baudelaire se reconhece naquelas aves marinhas. Drama do homem moderno, 
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do homem deslocado no seu meio e marginalizado, porque sensível a milhares de 

existências desordenadas; vivendo nos submundos de uma grande cidade – dos 

criminosos e das prostitutas. 

              A visão crítica da poesia lírica e do poeta se manifesta enfaticamente na 

modernidade. O poeta moderno desconstrói alguns mitos, explora possibilidades da 

relação poeta – realidade e, com isso, prestigia a linguagem lírica. Charles Baudelaire 

ofereceu aos seus leitores imagens modernas em seus poemas, merecendo destaque por 

sua contribuição na evolução do gênero lírico. Ele é considerado, pelos críticos 

literários, o ―rei dos poetas modernos,‖ devido a alguns feitos como: associar a poesia 

lírica à inteligência crítica, referir-se à multidão, em plena transição e velocidade, unir 

ao poema o som, o ritmo e a imagem, dá vida, através do seu texto, a tudo que era 

artificial e, ainda, por abordar o grotesco. 

               O poeta moderno acredita que a linguagem expressiva conduz a relação poeta 

– realidade, mesmo que a sociedade esteja mecanizada e o poeta se sinta excluído, já 

que, ao demonstrar a inexistência de verdades absolutas nos poemas, a expressão e a 

comunicação não se abrandam, pois, para os poetas modernos, a poesia é apenas a 

manifestação do pensamento lógico. 

              Esta escolha também atrai em Nauro Machado os vínculos indissolúveis, que 

abordam o vazio da existência. O poeta encontra na rua o lixo da sociedade e, a partir 

dele, faz sua crítica heroica. A marginalidade é a heroína da modernidade. 

               Nos versos abaixo do volume Do eterno indeferido,1971, observa-se a íntima 

vinculação entre a sensibilidade do poeta e a realidade histórico-social do seu tempo e 

do seu meio. Mostra-se desajustado, em decorrência da sua situação vivencial, 

procurando novos caminhos, através da expressão artística.       

―Quem sou, em mim recluso, 

No cúmplice ar do 

Mundo, aqui difuso, 

 Sobre mim fechado?‖
69 

 

 

               Assim Nauro se manifesta quando diz: 

 
 ―Sempre me apaixonou a derrota imposta a seres anormalmente 

equipados para a luta pela vida e que são dissolvidos em si sem que o 

termo dissolução signifique fragmentação. Impotentes que são para 
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equacionar de uma maneira satisfatória o dualismo pendente entre a 

correição apolínea e a tentação dionisíaca. Morte em Veneza, de 

Thomas Mann, exemplifica bem esse problema. Influenciou-me 

também a atmosfera realmente de cauchemar desta minha São Luís: 

ruínas de sobradões sob chuva, enchentes catastróficas nos meus 

sonhos de infância, a baía de São Marcos inundando nossos becos e 

ruas e deixando em mim, o que até hoje permanece, uma sensação de 

dilúvio perene. E, de igual modo, o nosso pleno meio dia, a 

pasmaceira de lepra que adquire a sonolência ardente das coisas e dos 

objetos circundantes. Aliás, o tópico do ―mundo às avessas‖ é uma das 

características da minha poesia‖.
70

 
 

 

               A exemplo dos versos do poema, Do eterno indeferido se observa, nas 

palavras do poeta Nauro Machado, que em sua poesia, as raízes estão em si mesmo, 

fazendo com que ele se volte para dentro de si. Desta forma, exaspera, através do 

desespero, angustiadas indagações sobre os problemas existenciais do homem moderno. 

              Aqui, mais uma vez, fazemos um viés em outro ensaio de Walter Benjamin 

intitulado Sobre Alguns temas em Baudelaire, em que desenvolve a teoria da 

experiência do sujeito que, como se sabe, é um humanismo. O humanismo desenvolve 

uma forma de prática e método científicos, segundo o qual todo conhecimento se 

subordina às condições da experiência da vida humana. Nenhum valor seria superior ao 

do humano e da sua situação no mundo nas suas condições de vida. 

              Sobre a experiência Walter Benjamim diz que encaramos o problema de como 

a poesia lírica poderia fundar-se numa experiência, para a qual a recepção de choques 

converteu-se em regra. Os impactos da vida contemporânea, ameaças, guerras, 

violência, enchentes, mendigos, populações morrendo. Walter Benjamin diz que 

Baudelaire ―divisou esses espaços vazios e neles inseriu sua poesia sobre a 

modernidade‖. 

              E Nauro Machado também divisou esses espaços vazios, quando escolheu 

como uma das principais características de sua poesia, o tópico do ―mundo às avessas‖, 

confirmando, em sua poesia, a existência do desenvolvimento da teoria da experiência 

do sujeito, desenvolvida por Benjamin no ensaio sobre Baudelaire. 

               Em uma entrevista concedida ao Jornal Rascunho em maio de 2003, quando 

foi perguntado se sua poesia apresenta, como toda grande poesia da lírica moderna 

desde Baudelaire, com Fleurs Du Mal a característica apontada por Hugo Friedrich 

como dissonância, sobretudo imagética, possível de ser encontrada na maioria de seus 

poemas na forma de insólitos oxymorons, assim se manifestou o poeta: 
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―minha poesia, apresenta uma grande dissonância imagética, se vista, 

sobretudo sobre o foco exaustivo dos seus oxymorons, como tópico às 

avessas do meu inerradável pasmo existencial. Minha lírica, versando 

sobre o escatológico no seu duplo sentido e com suas perquirições 

metafísicas, de abissal  inquinação no âmbito até mesmo linguistico do 

homem que a faz, está vinculada à tradição lírica moderna, 

transcendendo a simples compreensão de uma elementaridade 

vocabular simplesmente confessional (no seu termo mais amplo), para 

ater-se às culminâncias de um sistema linguistico 

epistemologicamente interativo e em torno do qual giram, como 

estrelas (ainda que sujas), as galáxias de outros mundos e universos. O 

sentido dessa lírica desenreda um fio narrativo infenso a qualquer 

enredo fundado pela codificação mecanicista do fato consensual e 

público. Penhora do divino na catarse  humanitária da dor, o poema 

lírico, como o vejo e faço, pertence a uma categoria inclassificável, 

além de qualquer dor comprometida simplesmente com o humano 

enquanto diminuição associativa do simples e estéril sentimento, 

pertencendo, pois, à categoria do salto teológico indispensável para 

que o eterno possa revelar-se, no plano humano, na sua condição de 

aposta feita também por um jogo a não abolir jamais o acaso. 

(RASCUNHO, CURITIBA: 2003, p.29). 

   
               A junção de incompreensibilidade e de fascinação, segundo (FRIEDRICH, 

1978, p.15) pode ser chamada de dissonância, pois gera uma tensão que tende mais à 

inquietude que à serenidade. A tensão, segundo o próprio Friedrich é um objetivo das 

artes modernas em geral. 

               De acordo com o que Nauro mencionou na citação, o seu projeto literário está 

vinculado à tradição da lírica moderna, portanto, voltado para a construção em que a 

forma e a linguagem do poema são sacralizados, enquanto seu conteúdo fica à deriva. 

Ocorre um excessivo centramento na palavra acompanhado de uma constante e lúcida 

reflexão no próprio fazer poético. Sendo assim, não há espaço para o improviso e para a 

dita ―inspiração‖.  

               Hugo Friedrich define a lírica moderna: 

 

―A poesia é um quadro concluído em si próprio. Não comunica nem 

verdade nem ‗embriaguez do coração‘, não comunica absolutamente 

nada, mas é: the poem per se. Nestes pensamentos de Poe fundamenta-

se a teoria poética moderna que se desenvolverá em torno do conceito 

de poésie purê‖ (FRIEDRICH, 1978, p.51). 

 

               Os ensaios de Alan Poe influenciaram o projeto literário de Baudelaire. Poe 

inovou grande parte da arte poética da modernidade: ―sua inovação consiste em inverter 

a ordem dos atos poéticos, que vinha sendo aceita pelas poéticas anteriores. O que 

parece ser o resultado, ou seja, a ‗forma‘, é a origem do poema; o que parece ser a 

origem, ou seja, o ‗significado‘, é o resultado‖ (FRIEDRICH, 1978, p. 51). 
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               O histórico traçado por Friedrich que chegou até Poe demonstra a influência 

teórica que poetas como Baudelaire, Cabral e Nauro Machado sofreram ao identificar-

se, explicitamente com as teorias expostas. Para estes, o poema está centrado em si 

mesmo, constituindo-se, assim, conforme a citação de Friedrich, como uma realidade, 

que tem como referencial apenas a própria linguagem.  

                Visto o exposto, se justifica a relação que se vem fazendo da obra de Nauro 

com a obra de Baudelaire e Cabral, pois, encontramos muitos pontos em comum em tais 

poéticas, embora existam pontos divergentes, que percorrem o estilo de cada um desses 

nomes da poesia moderna, pois, cada um traçou sua característica peculiar e original ao 

longo de sua obra poética. 

               Sartre também deu sua contribuição em um de seus ensaios, quando distinguiu 

a poesia da prosa, ao afirmar que na primeira, as palavras funcionam como coisas, 

enquanto na outra, as palavras são meros signos, elos sequenciais da corrente do 

significado, ou seja, Sartre confirma que na lírica moderna, o poema apresenta o 

centramento em si mesmo. 

              Fato importante de se observar é que apresentando o centramento em si 

mesmo, não significa dizer que a poesia moderna ignore aquilo que lhe é exterior; seu 

fechamento não significa alienação, mas liberdade de criação. E a lógica interna do 

poema é constituída e fechada em si mesma, na qual todos os elementos e estruturas de 

composição se relacionam e se complementam. 

              A crítica desavisada, que se tem sobre a poesia de Nauro Machado erra muito, 

quando o taxa de hermético. Nauro não é hermético, sua poesia é que apresenta 

característica da lírica moderna, apresenta valor e qualidade em sua própria estrutura 

interna e não num referencial exterior, por mais que traga na sua poética uma 

preocupação exterior. 

              Nauro faz um mergulho no universo dissonante da lírica moderna, soltando as 

amarras do real, a fim de captar o fenômeno poético em sua latência. Segundo o próprio 

Nauro, apesar de alguns o acusarem de ―ser hermético e difícil‖, ele não dissocia ―um 

texto poético e o projeto de vida do poeta que faz esse texto‖. Quando observado em 

suas dobras, tal projeto revela uma viagem poética interior, que se expressa através das 

forças do inconsciente.   

               A exemplo de Baudelaire, Nauro é visto como um poeta que faz recortes da 

realidade, acerca do homem moderno, demonstrando-o como solitário e dotado de 
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pessimismo. O pessimismo, orientado pela filosofia existencialista, é um ―realismo 

duro” (SARTRE, 1970), que não permite esperar pelo que não foi executado.  

               A poesia de Nauro revela um desespero existencial, que extravasa sua 

problemática frente à passagem do terreno ético individual para a generalidade artística. 

O poeta tenta eleger-se a si mesmo, mas seu desespero é universal, pois tem como raiz o 

homem em seu estado de complacência, proporcionando menor consciência de suas 

dificuldades no momento da criação da imagem do homem tal qual considerou que deva 

ser. 

               Nauro retrata angústias, sensações e imagens universais da condição humana, 

preocupa-se com o coletivo e possuidor de uma linguagem multifacetada, que consegue 

ocultar o poeta e o leitor. 

               Para o filósofo existencialista, a subjetividade é a impossibilidade do homem 

de eleger-se a si mesmo. Portanto, todos os nossos atos ao criar o homem que queremos 

ser, cria uma imagem do homem tal como consideramos que deva ser. Eleger isso ou 

aquilo é afirmar o valor do qual elegemos. Eleger um valor é comprometer-se com esse 

valor. 

               O homem se faz, não está todo feito desde o princípio, se faz ao eleger sua 

moral. A pressão das circunstâncias é tal, que ele não pode deixar de eleger sua moral. 

Toda moral é criação e invenção individual do homem. O homem existencialista busca 

seu valor na aquisição de sua moral, objetivando a sua liberdade, não somente a sua, 

mas também a das demais pessoas, pois não depende dos demais homens e sim do seu 

compromisso de querer buscar essa liberdade. 

               Para os existencialistas, o principal valor da vida é a busca da identidade, 

concretizada em atos de autoafirmação, amor pessoal, trabalho criador e capacidade de 

livre escolha, sendo todos impossíveis sem angústia e sofrimento.  

               Sobre esses sentimentos Nauro diz que: “A realidade humana é sofredora e 

angustiante, pois, ela é, por natureza, uma consciência infeliz, sem preocupação 

possível de seu estado de inferioridade.”
71

  

               Como todo grande escritor, Nauro Machado mostra-se preocupado com a 

humanidade, com a realidade repressiva frente àqueles que impõem ao mundo 

profundas injustiças, fruto de um sistema que impera o sofrimento como elemento 

participe da sociedade a qual fazemos parte. 

                                                           
71

 Suplemento Cultural & Literário JP. Guesa Errante. São Luís: Jornal Pequeno, 2010. p. 234.  
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                Tal problemática existencial levantada no decorrer de várias décadas de 

poesia vem se justificar a partir do momento em que tomemos como embasamento a 

filosofia de Sartre, quando se posiciona em relação ao espírito existencial, ou seja, a 

essencialidade de se viver num mundo que reina a angústia e o sofrimento.  

                Como afirma Sartre:  

 

―A realidade humana é sofredora em seu ser porque ela surgiu ao Ser 

como perpetuamente perseguida por uma totalidade de que ela é sem 

ser possível ser, pois justamente ela não poderá atingir o em-si sem se 

perder como para-si. Ela é, então, por natureza, consciência infeliz, 

sem superação possível de seu estado de inferioridade‖.
72

 

 

 

                Diante da afirmativa sartreana  podemos deduzir a concepção do valor de vida 

dos filósofos existencialistas, onde veem como sendo uma identidade concretizada em 

atos de livre escolha e autoafirmação, só que são impossíveis de serem alcançados sem 

angústia e sofrimento. 

                Com efeito, a angústia existencial do poeta revela sua consciência crítica 

diante da conspiração mundana, deixando a impressão de que sua poesia se torna uma 

profunda reflexão sobre o estado de niilismo do ser em sua existência.  

                Sabe-se que Nauro Machado é um poeta no verdadeiro sentido da palavra, 

pois, trabalha o signo em prol de uma densa e multifacetada poesia, mas é sabido 

também que há dificuldades em ser entendido, e isso cria um empecilho à interpretação 

de sua obra. No entanto, percebe-se que em sua poesia há uma constante preocupação 

com a compreensão da realidade. Sua posição, frente aos problemas, que circundam o 

homem, cumpre seu itinerário poético.  

                Desta forma é que busca o arranjo das palavras, a escolha dos vocábulos, 

salientando-se o seu valor estético, que decorre do uso poético ou denotativo dos signos 

verbais, cuja natureza implica alto grau de mobilidade semântica. A busca da palavra 

precisa, racional ou irracional, aparece constantemente em toda poesia naurina, numa 

luta árdua, à procura do sentido da existência humana. Como se observa nos versos 

abaixo, extraídos do livro O Calcanhar do Humano: 

―Nunca escrevi sequer o verso intacto e puro 

do cio, do calcanhar, das bestas, da virtude. 

Como um cavalo, um boi ou a ovelha no matadouro, 

                                                           
72

 Comentário feito por Sartre sobre a realidade humana em L‘être et le Néant. p. 624. 
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Senhor, passa morto e inteiro dentre a carne 

Que embrulhada é vendida ao tributo dos vermes.‖ 

(MACHADO, Nauro. 1981) 

                Um sentimento de vazio, quase nietzschiano, passa pelos versos de Nauro 

Machado, a tal ponto que o signo nada, surge como um dos que ele mais usa. Sendo um 

nada igualitário que nos irmana a todos. Digno de atenção é o modo como Nauro atinge 

um ritmo de cântico, uma cadência de poesia pausada sobre sons essenciais, apesar de 

os significados de seus poemas não serem, às vezes, condizentes com a simples 

linearidade das palavras, pois, existe no poeta todo um trabalho com as palavras, onde 

muitas vezes o seu leitor mergulha profundamente na essência da significância deixada 

pela poesia.  

                 Nos versos persiste a ideia do niilismo, que vai acabar em ―Nada‖, em ilusão. 

A existência não faz nenhum sentido em seu séquito de anos que passam, também sem 

sentido algum, de modo que a celebração da vida – enquanto promessa de morte – é 

uma incongruência que o autor questiona, a ponto de negar a própria realidade. 

                Como o próprio afirma nos versos de ―Os Parrerais de Deus‖: 

 

“Certas palavras rimam vida e morte, 

sexo e pedra, pênis e gruta. Palavras! 

Certas palavras liberam diamantes.‖ 

                                             ( MACHADO, Nauro. 1975 ) 

 

                 Sente-se nos versos a ênfase que o autor dá ao poder da palavra sobre as 

coisas. Ela não é apenas um condutor que leva o homem a reencontrar e nomear as 

coisas, mas também é sentido. É aquilo que nesse ou naquele contexto deve ser visto 

como explicativo. É o que se apresenta à compreensão do conteúdo. 

                 Uma palavra, às vezes, esconde outra, esconde-se em si mesma, eis o 

mistério que ela carrega consigo. O poeta chama a atenção para o seu uso, pois é com 

ela que ele trabalha, revela e chega ao fruidor de seus poemas. 

                Num exemplo de largo domínio de Nauro com o uso da palavra, leia-se o 

soneto que se apresenta lavrado em rimas de OSSOS e ARRO, soneto este que encerra 

seu livro de poesia Travessia do Ródano: 

―Ao me deitarem num caixão de barro, 

pela dureza dos noturnos fossos, 



124 

 

para chegar aonde chegue o carro 

levando a eternidade em seus destroços, 

 

Hei de quebrar também o imundo jarro, 

Guardando a estéril flor sujeita aos ossos, 

E conduzir vis pés com que me amarra 

Nesta muleta a conduzi-los grossos, 

 

Até chegar, também, aonde esbarro 

Sobre a matéria a apodrecer os vossos 

Feridos pés, Senhor, nos quais escarro 

 

Por fundo lábios a banhar-me os troços 

De ensanguentada traça, ou troço, ou barro 

Levando a um fim igual ao que é dos nossos. 

(MACHADO, Nauro. 1997) 

                A malha simbólica que envolve o soneto encontra, logo de saída, as rimas 

construídas, através das terminações dos substantivos em OSSOS e ARRO, dando a 

dimensão que marca o poema: a contemplação do esqueleto é uma espécie de retorno ao 

estado primordial, pelo despojamento dos elementos perecíveis do corpo. 

                 A construção poemática com a qual Nauro lida ao escolher a estética da 

forma, para desenvolver seus versos, não nega a tematização do poeta sobre o elemento 

da morte que vem percorrendo toda sua poesia. Mas, sim, ratifica, através da construção 

estilística, a forma clássica do soneto sendo aliada com algo de simbolista na sua 

musicalidade, numa sintaxe fechada, em prol de exprimir um conteúdo densamente 

humano.  

                 Isto acontece quando o poeta maranhense se utiliza das rimas para dá uma 

sonorização aos versos, proporcionando um som traduzido para a observação da 

imagem de seu sofrido ser, que apesar de ser individual, remete também ao coletivo, 

quando no último verso associa a imagem da morte a ele e a todo o humano, ao 

escrever: ―Levando a um fim igual ao que é dos nossos‖. O poeta faz um jogo entre os 

vocábulos ―troços‖ e ―nossos‖, esbarrando em rimas alternadas para confirmar sua 

tradução sobre a questão da morte, que para o poeta todos nós estamos passíveis a ela. 
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                É provável que essa imagem leve o poeta a tecer considerações sobre a 

superação da noção de vida e morte com o intuito de, metonimicamente, fazer uma 

alusão ao acesso à imortalidade. 

                Observa-se na construção poética, um gosto pelo enigma, pelo obscuro, 

expresso pelas associações, que apesar de desconcertarem, fascinam o leitor. Friedrich 

chamou essa junção entre incompreensibilidade e fascinação de dissonância, a qual gera 

uma tensão no poeta que tende à inquietude. O poeta mergulha no simbólico, 

convertendo-se num mago que manipula uma alquimia linguística e imagética, como se 

as forças do inconsciente e do fenômeno lírico se afiassem, a fim de retornar à matéria-

prima básica da criação poética, na tentativa de desvendar-lhe o mistério em sua origem 

ou ancestralidade. 

                 O poema em forma de soneto distribuído em versos decassílabos trata sobre a 

morte, assim como todos os outros sonetos do volume de A Travessia do Ródano, 

totalizando 134 sonetos trabalhados com o melhor da arquitetura lírica de Nauro no seu 

percurso com a realização da estética da forma. 

                Percebe-se que o soneto em análise traz em seu plano o resultado de uma 

longa prestação de contas do poeta com seu eu-existencial. É de se observar pelo 

vocabulário escolhido para compor os versos, quando se utiliza dos mais variados 

signos que remetem a uma reflexão tanatológica, como nos versos que constituem o 

primeiro quarteto: 

 

―Ao me deitarem num caixão de barro, 

pela dureza dos noturnos fossos 

para chegar aonde chegue o carro 

pela dureza dos noturnos fossos‖ 

 

                Em que é possível encontrar os signos da profundeza e da interioridade 

como: ―barro‖, ―tempo‖ ―fossos‖ e ―eternidade‖ que marcam verdadeiros índices que 

simbolizam todas as manifestações físicas da existência, trazendo imagens que evocam 

em última instância o sentido da exploração do eu interior, das profundezas do 

inconsciente, que reforça o sentimento do ser e da vida: receptáculo virtual, mas vazio, 

da existência. Por tudo isso, se faz do poema a residência da morte, do passado, do 

inconsciente, ou do possível.  

                  Percebe-se ao longo dos versos, uma indignação do poeta contra o mundo, as 

pessoas e os deuses serem como são. Indignação contra si mesmo por não ser o que 
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deveria. Indignação contra as coisas, os objetos, os lugares, os edifícios, as cidades, as 

igrejas, enfim, uma indignação posta no mais alto grau da ira de viver em poesia, 

chegando a um alto grau de niilismo. 

                 Toda ira transbordada por Nauro, nos versos do soneto de A Travessia do 

Ródano, caracteriza seu estado de tensão e angústia promovidos pela necessidade de se 

mostrar combatente, frente às injustiças e vendo sua limitação na tentativa de alcançar 

tal objetivo. Iniciando, assim, um completo estado de negação, em que reina a descrença 

total em todos os ciclos vitais, proporcionando seu estado niilista através da deflagração 

de seu estado de alma.  

                Nota-se também, em termo vocabular e temático, o desdobramento de um 

diálogo com a poesia de Augusto dos Anjos, quando tematiza conteúdos relacionados à 

natureza humana, mostrando uma total preocupação com a existência. Toda essa 

preocupação se põe a serviço para além da moldura espiritualista, de toda uma 

somatização da angústia. 

                Embora o poema de Nauro apresente uma rigorosa orientação estilística da 

forma, por certo, mais que a temática, nota-se a presença do tema da morte muito forte 

no decorrer de sua lírica, pois constrói seu texto num profundo e doloroso diálogo 

consigo mesmo, tratando da sua própria finitude, ante a perspectiva de dissolução do eu 

no Nada, conforme expressa no terceto: 

 

―Até chegar, também, aonde esbarro 

Sobre a matéria a apodrecer os vossos 

Feridos pés, Senhor, nos quais escarro‖ 

 

 

                Os vocábulos ―esbarro‖, ―matéria‖, ―apodrecer‖ e ―escarro‖ simbolizam a 

nadificação completa da consciência do poeta na sua própria definição do que é o Nada. 

               Voltando ao desdobramento do diálogo com Augusto dos Anjos, este é 

considerado um poeta polêmico. Primeiro por ter apresentado poemas que fugiam dos 

estilos em ênfase na época, como o culto à forma praticada pelos parnasianos; segundo, 

por apresentar uma obra que retratava a realidade urbana representada, através das 

imagens dos grupos marginalizados: mendigos, prostitutas, negros. Estes eram 

introduzidos em tempo noturno e em espaços considerados degradados, como: 

cemitérios, prostíbulos e estações, criando imagens completas de grupos excluídos da 

sociedade de seu tempo. 
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               O diálogo ora exposto entre a poética dos poetas abre um espaço, para mostrar 

a visão da poesia moderna de Augusto dos Anjos, onde encontramos uma lírica que 

reúne múltiplos estilos que são manifestados por suas intensas leituras, acerca da poesia 

da época, dita simbolista e dos acontecimentos mundiais vivenciados nesse período. 

               O poeta Nauro Machado, a exemplo de Augusto dos Anjos, é reconhecido pela 

polêmica em seu discurso, chegando, muitas vezes, ser taxado como hermético por 

apresentar uma originalidade crítica acerca da arte literária, não se revelando em 

plenitude ao contato da primeira leitura. Convém relê-la. Ou lê-la devagar, para 

penetrarmos nos seus mistérios, porque o poeta é denso na sua transparência verbal e 

tem algo realmente para nos dizer no enigma dos versos.  

               Na obra de Nauro todos os aspectos invocados estão a serviço de um dizer 

poético, em que explora a reflexão sobre as ações humanas na essência de seu 

pensamento e de sua sensibilidade. 

               Também como Augusto dos Anjos, Nauro Machado constrói seu discurso se 

utilizando de recursos poéticos, às vezes, intimistas, outras, múltiplos e universais. Os 

dois poetas se mostram como figurações de uma poesia que transcende o plano temático 

e o elenco de motivos peculiares (em Augusto, a doença, a ruína, a morte; em Nauro, a 

existência, o sexo, a dor, a morte, a angústia e o sofrimento), para se perfazer no âmbito 

técnico-literário e estilístico.  

               Poucos poetas brasileiros são tão pessoais em sua visão de mundo, em sua 

técnica compositiva, em sua fala poética como Augusto dos Anjos, Nauro Machado, e o 

pernambucano João Cabral de Melo Neto, objeto de estudo do capítulo anterior, quando 

referenciamos a intertextualidade entre os dois poetas no tocante a construção de suas 

metalinguagens poéticas.  

                Assim como Cabral, Nauro constrói um discurso metapoético dentro da lógica 

interna de sua cartografia lírica, assimilando o princípio da essencialidade. É 

substancial, temático, motivado, enfim, coerente com a perspectiva ideológica de sua 

poesia, assim como se põe em consonância com as suas variadas estratégias estilísticas. 

                Podemos reportar a poesia de Nauro Machado como advinda de duas matrizes 

comportamentais: de um lado, a linha dissertativa de sua dicção, sempre voltada para a 

sondagem profunda das camadas do Ser, ora emblematizado na agonia cósmica, ora 

estacionado sob as luzes sombrias da solidão, e ora impotente sob as espáduas absurdas 

da morte.   
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               Este lado é culminante e protestante de toda a sua poética, que sempre se faz 

num dilema existencial. 

                De outro lado, há uma visão musical, uma espécie de cantabile em que o 

ritmo, enriquecido pela variedade dos aspectos fônicos, como que força e reforça no 

plano auditivo a intensidade ideativa e emocional que conformam a pauta tensa de seus 

labirintos semânticos e temáticos. 

                Tal visão é vista no soneto apresentado anteriormente do volume Travessia do 

Ródano, onde Nauro lavra seus versos em rimas, mostrando seu perfeito trabalho 

rítmico-fônico, carregado de elementos que se incorporam na trajetória poética do autor, 

caracterizando seu largo domínio com a palavra, pois, usa da forma como mais acha 

suficiente e coerente, para marcar seu perfil de poeta que sempre reflete a essência da 

humanidade na sua busca de viver. 

                Toda essa luta existencial de Nauro vem sendo trabalhada na sua poesia desde 

seu primeiro livro Campo Sem Base, 1958, até os mais recentes, mostrando uma 

tendência a essencializar uma cosmovisão dilacerada e verticalizante sobre a 

materialidade, ou mesmo, a transcendência em que o homem, depois da primeira queda, 

vem se debatendo sem conseguir encontrar o caminho de volta. 

                Há na poesia de Nauro Machado, um esplendor fulminante, mas também uma 

infernal ostentação de angústia e desespero, onde a palavra, à medida  que ganha em 

abstração, não perde o contato mais direto e mais palpável com um vocabulário 

coloquial e cotidiano; um vocabulário, às vezes, reles, e às vezes, vil, mas que tem 

verdadeiro sentido poético pelo contexto e as circunstâncias estéticas de uma poesia 

extraordinária. 

                Existe em seu desespero sobre a existência um prazer ardente, recorrente da 

sua convicção do irremediável. Sabe-se angustiado e chegando a desesperado, por isso 

tira partido até mesmo de sua dor, de sua própria miséria de ser, de seu voluptuoso 

caminhar para o nada. O poeta se sente impotente frente ao descaso de uma sociedade 

mórbida, que reina a injustiça em prol do engrandecimento de uma minoria que detém o 

poder e concentra as maiores fortunas. 

                A concepção de mundo apresentada por Nauro é defendida por Heidegger, 

quando diz que: 

 ―O objetivo do homem no mundo desconjuntivo da existência é 

consumar a manifestação do ser, tornando-o linguagem e pensamento 

e, na linguagem e no pensamento, conservá-lo e restituir-lhe a 

essência e o fundamento da sua existência, ou seja, suprimir-lhe a 

objetividade e instaurá-lo na subjetividade supressa pelas situações 
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criadas pelo sistema vivencial da sociedade e pelo poderio da ciência e 

da técnica, criado pelo homem e das quais ele é vítima e escravo‖. 

(HEIDEGGER apud LUIJPEN. 1973: 383). 

 

                De acordo com a reflexão de Heidegger, o existencialismo busca a essência 

do homem esquecido e abandonado, para restituir-lhe a humanidade, transformá-lo em 

ser essencializado, curar e cuidar, que o homem seja humano e não inumano. 

                Tal concepção é representada pelos versos catalogados de Nauro quando põe 

em relevo a situação cotidiana de vida da população marginalizada da ―Ilha 

ludovicense‖ no tocante a sua preocupação com o lado do ser. 

                Nauro transforma seus versos em denúncia social quando marca com 

profundeza sua intenção em denunciar. Mobiliza mecanismos que adentram na visão 

popular, participa diretamente dos questionamentos existenciais, desde ―Campo sem 

base‖, 1958, quando já afirmava a dureza que encontraria em ser poeta na essência da 

palavra. Conforme afirmava: ―ser poeta é duro, e dura. E consome toda uma 

existência.‖
73 

Desde esse momento, o poeta vem travando uma luta com a palavra, na 

busca da liberdade do homem. 

                Na sociedade assevera Heidegger: ―se assegura equitativamente a natureza 

do homem, isto é, a totalidade de suas necessidades naturais, inclusive a essência e a 

existência‖. (HEIDEGGER. 1967, p.35.). 

                Perante a crise de nosso tempo e a crise existencial, Nauro sustenta sua poesia 

que caminha rumo ao conflito estabelecido na consciência da incompatibilidade entre a 

existência do homem como ela deve ser assumida, e uma ordem social que impede a sua 

plena realização. 

                             A Poesia Moderna tem como função básica o questionamento da posição do 

homem no mundo e na existência. Essa poesia se destaca pela audácia na linguagem e 

na produção de imagens, além da transgressão lógica; de sujeito lírico ―eu – alma‖ 

exaltado até então, para um ―eu‖ comprometido com o universal, que reflete acerca do 

mundo, da condição humana e dos desejos humanos na modernidade. 

               A poesia contemporânea apresenta uma relação de continuidade com a poesia 

moderna. O eu – lírico contemporâneo, ao seguir os passos do eu poético moderno, 

desconstrói algumas características do tradicional para criar o novo. Com isso, apresenta 

uma temática diversificada a respeito do homem e seus conflitos cotidianos. Essa lírica 
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também não se curva ao escapismo, a arte é vista como universal, a – histórica e, ainda, 

como fonte de inovação da linguagem lírica.    

               Para a consecução de uma resposta que possa satisfazer aos anseios do homem 

contemporâneo, a poesia tem que estar fortemente embasada em postulados filosóficos 

que sustentem suas interrogações e suas possíveis conclusões. Daí se justificar o grau de 

preocupação apresentado por Nauro, no decorrer desse meio século de poesia. Poeta que 

sempre leu os mais conceituados filósofos, sempre à procura de maior embasamento 

teórico com o fim de adquirir sustentação para a sua poesia. 

              Podemos confirmar a proeza de Nauro em abastecer-se de embasamento 

teórico de grandes filósofos, quando folheamos o volume ―Mar abstêmio‖ e nos 

encontramos com o poema intitulado ―ECCE HOMO‖: 

 

―Retalhador de várias palavras 

reproduzia o peso dos ombros 

e a geografia íntima do homem 

na cartilagem dos seus sonhos. 
 

De sangue vivo eram-lhe as pedras. 

Talhava de gesso as suas noites 

E de esperanças as duras mãos. 

 

(Mar abstêmio. 1991.p.35)
74

 
 

               O título do poema remete ao tom filosófico dos seus versos, que são dignos de 

um trabalho consciente que o leva a uma perpétua e ardente invocação à exigência da 

superação de si, a qual Nietzsche denominou de o Eterno Retorno. O Eterno Retorno 

impele a vontade de potência a se desprender das vãs nostalgias, para aderir lealmente 

ao devir e assim torná-lo o campo de sua incansável criatividade. 

               O que se verifica é que o poeta se entrega à dura conquista de um ofício que é 

apenas seu, individual, particular; ofício que demanda talento criador, embasamento 

teórico, sem ter a preocupação de filiar-se a nenhum plano ou influências que pudessem 

levá-lo a ser igual aos demais. 

              Digno de elogio por aqueles que fazem parte desse processo, somente um 

talento ao posto de Nauro poderia buscar do fundo da filosofia nietzscheana, temas que 

remetessem ao sumo de sua poesia, na tentativa de mostrar os valores, sendo o Mundo 
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(como Apolo) o símbolo da revelação, da iluminação; e a Terra (como Dionisos), o 

símbolo da reserva. E do combate dos dois elementos é que resulta a obra de arte. 

               No volume de poesias inéditas ―Funil do ser‖, observa-se a reflexão existencial 

do poeta, a qual ele chama de ―funil‖, por representar a busca de o seu hipotético ser.  

              Sendo o próprio poeta, o tipo humano representativo dessas frustrações e 

angústias, porque elegeu para si, o compromisso de se tornar legislador dos demais 

homens, gerando um sentimento de profunda responsabilidade, fonte de toda sua 

angústia e sofrimento.  

              Vejamos o que diz, a respeito do ser, Martin Heidegger: 

 
―A evolução sinfônico-existencial do homem no mundo padece de um 

diminuendo que vai da semifusa ao silêncio. O que representa o 

silêncio sinfônico do universo é a solidão e a angústia. Silêncio que 

reflete os intervalos lúgubres da existência e do mundo. É o silêncio a 

pausa que antecede o crescendum e o fortíssimo do desconcerto 

fragmentário do universo, no qual nada é gratuito. As doenças do 

mundo tornam a existência do humano incurável, uma vez que 

lançado na existência, o homem participa, consciente ou 

inconscientemente da fragilidade do todo‖.
75

 

 

 

As linhas que se antecederam mostram, claramente, como a condição 

existencial do homem se aniquila desde que as possibilidades ordinárias, em cujo 

cultivo ele se entretinha perdem significação e importância. 

              Por ter elegido o compromisso diante do ato existencial é que trabalha sua 

poesia, recriando a visão de mundo e de arte, propensos à passagem de determinadas 

personagens intramundanas, nas quais ele as encaminhava para a finitude.  

               O homem é o único ser que só é como ele se concebe e como se quer depois de 

ser impulso para a existência. Podemos observar o existencialismo de Nauro nos versos 

do poema Trepanação: 
 

―Se até o pensamento 

De Deus nas trevas 

A noite dissolve: 
 

Por que não esquecer 

Até o pensamento 

Do mundo que eu sou? 

Meu tempo é no onde 

O tempo inexiste 
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De realidade. ‖
76

 

 
 

               Nauro oferece imensas possibilidades de abordagem em sua obra poética. Nos 

versos do poema ―Trepanação‖, encontramos o poeta permeado de uma gênese de sua 

existência, revelando sua subjetividade universal. 

               Sua trajetória poética define para uma subjetividade em que o poeta se enche 

de interrogações, questiona seu verdadeiro sentido de ser homem e de ser poeta. Com 

sua experiência existencial adquirida, através de muitas leituras sartreanas, traça o 

sentido total de sua existência, fundindo as duas trajetórias de tal modo que a poesia 

assume o sentido de sua caminhada existencial. 

               A poética naurina volta à sua autenticidade de imaginação criativa, onde se 

mistura mais uma vez o cultivo da forma, com o emprego significativo-polissêmico do 

signo. 

               O existencialismo sartreano defende que o homem possui a liberdade, 

diferentemente dos outros seres que tem pré-determinada sua essência. Para Sartre, 

somente o homem se constrói, através de suas escolhas. Sendo assim, somente o homem 

é responsável por suas escolhas e ações. 

                Nauro Machado em sua reflexão sobre a natureza humana constata a mesma 

posição do filósofo francês. Para Nauro, o ser é condenado a ser livre pelas suas ações 

na constante busca de se definir. Daí, sua poesia está voltada para a análise desse 

homem em meio à sua precariedade e decadência. Nos versos do poema ―Prece à Boca 

de Minha Alma‖, do volume Do eterno indeferido, (1971, p. 25): 

 

                               Prece à boca de Minha alma 

 

                             ―Não te transformes em bicho, 

                               ò forma incorpórea minha, 

                               só porque animal capricho 

                               perdeu o humano que eu tinha. 

 

Guarda do animal, o alheio 

                                                  esquecimento. E somente. 

     Mas lembra aquele outro seio 

      que te nutriu a boca e a mente. 

 

                                                 E recorda, sobretudo, 

   que não babas ou engatinhas, 
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                                                 a não ser quando te escuto 

   pelos becos, dentre as vinhas. 

 

                                                 Vive como um homem morre: 

                                                 Em solidão e na esperança, 

                                                 Guardando a fé que socorre 

                                                 Em mim, semi-velho, a criança. 

  

                                                 Mas não te tornes um bicho, 

                                                 Nem percas o ser humano 

                                                  Só porque a tara ( ou capricho) 

                                                  Deu-me este existir insano‖.
77

 

 

               Percebe-se a reflexão de Nauro sobre essa responsabilidade do homem, sobre 

o ser, composto que é, sobre o finito e o infinito que existem nele. É notório nas 

palavras de Nauro o pensamento de Sartre sobre a existência do homem. Para Sartre, o 

homem surgiu do nada, porém para onde irá no fim? Sartre afirma que: ―o homem surge 

do nada, se define através de suas ações e retorna ao nada‖ ( SARTRE, 1970, p.06). E 

isso foi o que Nauro refletiu, quando tratou da questão da composição do homem sobre 

o finito e o infinito. 

               O poeta faz um apelo à alma, para que ela não proceda como o corpo, que 

arrastado pelo capricho ―perdeu o humano que tinha‖. E insiste que ela guarde a sua 

inviolabilidade, pois, faz parte da aliança, matéria x espírito, ela é que guarda a essência 

do homem; e por isso pede ―vive como o homem morre:‖ ―em solidão e esperança...‖. 

Tece ao longo do poema uma poética que interroga o destino e a trajetória do homem. 

Para o poeta, o homem carrega consigo a sua transcendência, ou seja, a fonte de seu 

próprio ser. 

               Observa-se ao longo de todo o poema uma luta interior do poeta, chegando a 

revelar a dor que sente a todo instante, quando sente separar a matéria do espírito, ou 

seja, o corpo da alma. Pois para ele, o corpo fica exposto a toda e qualquer 

contaminação exterior e, portanto, ele precisa salvar a alma. Por isso pede em tom 

apelativo: 

                             ―Não te transformes em bicho, 

                               ò forma incorpórea minha, 

                               só porque animal capricho 

                               perdeu o humano que eu tinha. 
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               Nos versos do quarteto acima, ver-se o poeta culpando o próprio homem pelo 

descumprimento às leis divinas, constatando, que para ele não há outro destino a não ser 

a putrefação da carne e a morte. E por isso, sua luta para salvar a alma. 

                Daí surge no poeta uma discussão que desencadeia questionamentos sobre sua 

própria existência, que o faz refletir para aonde irá após a sua morte, quando fechou o 

poema dizendo que ―seu existir é insano‖. 

               Enfim, podemos concluir que Nauro Machado é um poeta de estilo singular, 

cujos temas demonstram uma perplexidade asfixiante perante a condição humana, a 

partir de uma projeção do ser no mundo que, conforme o poeta: ―reflete a dicotomia 

existencial que constitui a base da sua inquirição poética, ou seja, o conflito 

homem/poeta/humanidade, tomando forma em uma poesia onde não há completude 

plena entre os elementos díspares que a geram‖. 

               Como testemunho do que disse o poeta nas linhas acima, e sobre o que pensa a 

crítica sobre a sua poesia, transcrevemos um trecho de uma entrevista dada por Nauro 

ao Jornal Rascunho, 2003, quando foi interrogado com a seguinte pergunta: ―Há 

pessoas que classificam tua poesia como ―assustadora‖ e ―violenta demais‖, apesar de 

―instigante‖. Algumas, de sensibilidade mais dócil, recusam-se a lê-la. O que achas 

disso? Sua resposta foi:  

 

―Seria de bom alvitre saber se essa pretensa violência da minha poesia 

possui uma força expressiva de valoração estética capaz de validar-lhe 

o produto final e em que contexto se move essa violência para uma 

possível aferição como obra artística. Sei que de fato a minha poesia é 

violenta, tanto em suas metáforas como no uso exagerado de seus 

vocábulos corporais, apresentando ainda um permanente e azedo 

clima de "guerra na Indochina/ e na alma também/ guerra na oliveira/ 

na empregada negra/ e no vira-lata/ que a criança acarinha/ com mão 

de granada". Antônio Olinto, ainda nos idos de 1960, publicava na sua 

coluna Porta de Livraria, do jornal O Globo, um artigo intitulado A 

violência de uma poesia mansa, enfatizando que "de nenhum poeta sei 

no mundo de hoje que tenha violência mais autêntica que a desse 

maranhense chamado Nauro Machado, e que é para mim o ápice da 

poesia brasileira pós Jorge de Lima". E em um comentário feito sobre 

a poesia brasileira no ano de 1972: "Há, em Nauro Machado, um 

satanismo que faz pensar no poeta inglês Francis Thompson e que 

produz, no maranhense de hoje, um tipo de poesia desesperada de que 

não temos outra igual". E também a suave Henriqueta Lisboa, assim 

se expressou sobre ela: "O teor de sua poesia é de violência, tanto 

maior ao aproximar-se do plano metafísico, em angustiado perquirir a 

que a lógica não atende, pelo afã de captar o inefável através de uma 

linguagem sempre mais dura e amarga". Sei também que a minha 

poesia tem uma violência de status metafísico, caso possa parodiar o 

Mesfistófeles do Fausto thommasmanniano ao dizer que a 

mediocridade não possui status teológico. Assim, no plano teológico 

da negação divina — se for isso possível — ou na vivência intuída 
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como forma positiva do transcendente, sei que a violência poética, 

quando introvertida no homem que a pensa em versos ou que por 

reflexo social a vive e sofre no seu dia-a-dia, tem se constituído, ao 

longo dos séculos, como conteúdo temático e até mesmo de 

estilhaçamento estrutural do poema. Estou a lembrar-me agora do 

Paraíso perdido, de John Milton, na vociferação luciferina contra a 

violência divina que o expulsara de um plácido e perfeito Verbo, 

obrigando-o àquela miserabilidade imprecatória, fruto do orgulho, ao 

dizer que preferia ser o primeiro no inferno ao último nos céus. Estou 

a lembrar-me também daquele Dante luciferino, banido para sempre 

da sua Florença celestial, como já o fora na terra do amor sepulcral à 

sua Beatriz perdida. Este tópico, aparentemente supérfluo, é 

necessário explicar-lhe, ainda que de modo imperfeito, como nascem 

meus versos violentos na substância que lhes estrutura o ser 

fenomenológico como encarnação de um Verbo a ser visto e 

(a)palpado: esse Lúcifer miltoniano me influenciou também, ou até 

mais, quando transposto para um personagem cinematográfico tirado 

do romance ‖O lobo do mar‖, escrito por Jack London, também ele 

um autor luciferino. Neste filme, o personagem Lobo Larsen, no 

caminho da completa cegueira, assim como Milton, quando escrevia 

seu Paraíso (duplamente perdido na terra em que viveu e nos olhos 

que lhe negaram vê-lo), cita aqueles versos como uma justificativa 

para assenhorear-se da sua maldade intrínseca, como atributo sonoro-

estético da sua existência. Digo sonoro, por servir-me também da 

violência maldosa dos meus versos, tentando justificar-me, embora de 

maneira subalterna e inferior, através da minha poesia. Meus atos 

humanos diários se fazem pela imagem vivida e vívida da minha 

poesia. Já escrevi centenas de versos em salas cinematográficas, como 

aquele poema Reinado, que é o reino da minha principesca vida 

imaginária e onde poderia dizer, como nos versos de Lucy Teixeira 

(poetisa maranhense), que tanto admiro: "Sou o tirano da minha 

propriedade". Naquele poema, digo logo no seu início: "Para viver 

noutro lugar/ e de fome indiferente/ é muito melhor ficar/ nos pobres 

subúrbios da mente". Minha violência é mais à maneira 

sousandradina, de um Sousândrade inferior, é claro, mas vítima 

também de uma sociedade castradora, igual à daquela "sociedade 

celeste", tipicamente miltoniana, contra a qual me ergo e volto 

também na violência contida dos meus versos‖. 

 

 (RASCUNHO, CURITIBA, 2003, p.35). 

 

              É de se observar, nas palavras de Nauro Machado, a convicção que o mesmo 

tem da violência de sua poesia. O poeta apresenta uma vocação inegável para o verso, e 

um amadurecimento precoce sobre a técnica, enfatizando o domínio da composição ao 

conferir à forma canônica e clássica uma nova feição e um novo status, a segurança do 

estilo.  

               A citação sobre o poeta se resumiu a uma parte dos críticos que se dispôs e 

teve a coragem de tecer comentários sobre uma poesia com tendência metafísica de uma 

dor sonora na sua inseparabilidade entre forma e conteúdo. Também se observa que a 

maioria desses críticos não se poupou em elogiar com entusiasmo sua amadurecida 

lírica. 
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4.2-Uma reflexão sobre o lado contrastivo da memória. 

 

―Articular historicamente o passado não significa conhecê-lo como ele 

de fato foi. Significa apropriar-se de uma reminiscência, tal como ela 

relampeja no momento de um perigo.‖
78 

( Walter Benjamin). 

  

               O estudo da memória é um campo recentemente explorado. Deu seus 

primeiros passos de investigação científica no presente século, apresentando total 

desvinculação de uma sustentação analítica embasada nas Ciências Sociais. O estudo da 

memória foi inicialmente objeto de investigação filosófica na figura de Bergson, e de 

investigação da psicanálise de Freud. Para o primeiro, sempre existe, de certa maneira, 

alguma coisa atrás de nós, a Vida atrás de nossa vida, o elã vital sob nossos impulsos, 

ou seja, nossa plenitude.
79

 Nosso passado inteiro também vela atrás de nosso presente, e 

é por ser antigo, profundo, rico e pleno que o eu tem uma ação verdadeiramente real. 

Sua originalidade vem de sua origem. Ela é lembrança, não descoberta. Em sua doutrina 

da interioridade substancialista, Bergson afirma que, estamos ligados a nós mesmos e 

que nossa ação presente não tem como ser descosida e gratuita; deve sempre exprimir 

nosso eu, assim como uma qualidade exprime uma substância. 

               Bergson diz que, a duração plena, profunda, contínua, rica, faz, às vezes, de 

substância espiritual, pois, em nenhuma circunstância a alma pode separar-se do tempo. 

O tempo é vivo e a matéria é temporal. Isso equaciona o Ser e o devir, já que não se 

pode pensar o Ser sem associar a ele um devir gnoseológico, ou seja, o Ser pensado 

deve ser um elemento do devir. Segundo Bergson, duração é um fluxo qualitativo que é 

sentido pelo eu-profundo. A duração é o espaço de tempo ocupado pela percepção. Por 

mais breve que seja a percepção, como efeito, ela ocupa sempre uma duração. 

               Sobre a relação existente entre percepção e duração, a Filosofia do corpo 

trabalhada por Bergson estabelece um estudo sobre o que o filósofo entende por Matéria 

e por Imagem, a fim de associar a forma como esses dois elementos compõem o sentido 

da construção da memória. Matéria, segundo Bergson, é um conjunto de imagens. E 
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imagem é uma existência daquilo que é mais que o idealista chama de representação. 

Porém, menos do que aquilo que o realista chama de coisa. Daí, pode se concluir que a 

imagem é meio caminho entre a coisa e a representação. O corpo é uma imagem do 

conjunto do mundo material. No corpo, temos a imagem externa e interna, diferente dos 

objetos que só têm imagem externa. O objeto existe, depois é percebido pela minha 

percepção. Eu não faço a existência do objeto somente pela minha percepção. E a 

memória surge justamente dentro desse contexto, visto que não se situa somente no 

cérebro, mas sim, em todo o corpo. Nossas percepções estão sempre impregnadas de 

lembranças, pois, a imagens são infinitamente variáveis na percepção. 

               Para Freud, a memória seria o resultado de lembranças advindas do passado, 

onde o lado psíquico refletia as ações passadas num determinado momento da história. 

Freud, por sua parte, postula que, na memória, permanecem as inscrições mnêmicas; a 

conservação integral do passado, uma vez que nem o recalque produz a eliminação dos 

traços. No entanto, a funcionalidade da memória supõe como condição o esquecimento, 

isto é, para poder lembrar ou perceber, é preciso por em reserva algumas inscrições para 

evocar outras.  

                Na psicanálise, a memória não é sem o recalque, uma forma de esquecimento. 

Em Freud, a noção de recalque implica uma origem mítica na qual algo é esquecido 

para que seja possível tanto perceber como lembrar. Ou seja, nessa concepção, a 

percepção supõe a memória e o esquecimento, inclusive o ―percebido‖ só se dá a ler no 

passado, depois da percepção. 

               No entanto, é com Halbwachs que o conceito de memória é posto em estudo 

no campo das ciências sociais, onde se dá um novo olhar para seus estudos. É na 

sociedade que as pessoas normalmente adquirem suas Memórias. É também na 

sociedade que recordam, reconhecem e localizam suas memórias (Halbwachs apud 

PERALTA, 2007:6). Na citação de Halbwachs dita por Peralta no seu livro 

―Abordagens teóricas ao estudo da memória social: uma resenha crítica” se observa 

que as relações sociais são fontes de recordação do passado vivido por uma sociedade.          

Essas relações revelam não só a própria interpretação de fatos ocorridos no passado, 

como também abrem caminhos para que possamos entender a época em que viveu, e 

como se davam as relações familiares de seu tempo. 

               Em sua interpretação Elsa Peralta ressalta que Halbwachs traz uma reflexão 

interessante, à medida que mostra a função primordial da memória, enquanto imagem 

partilhada do passado é de promover um elo entre os membros de uma comunidade, 
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conferindo-lhe uma ilusão de imutabilidade, ao mesmo tempo em que cristaliza os 

valores e as acepções predominantes da comunidade a qual as memórias se referem.  

               Essa preocupação que dirige a atenção para a memória e duração, responde, 

com efeito, a uma ruptura na continuidade das sociedades europeias do século XX. São 

preocupações que correspondem à intenção profundamente sociológica de nossa época, 

e que são marcadas pelo pensamento de historiadores socializantes como Maurice 

Halbwachs, que é uma das testemunhas dessa orientação em direção ao concreto, não se 

tratando de mostrar como varia a localização das lembranças coletivas conforme as 

diversas comunidades e suas relações recíprocas.  

               Trata-se de mostrar as relações entre as camadas de interpretações diferentes, 

onde cada uma corresponde às perspectivas reais de seu grupo ou de sua comunidade, 

definido como correspondente a seu lugar num tempo e num espaço. A história liberta 

do ―historicismo‖, se junta aqui à sociologia despojada do ―sociologismo‖ de suas 

origens.  

               Maurice Halbwachs relata em seus pensamentos sociológicos sobre a 

memória, que não tem sentido, senão em relação a um grupo do qual faz parte, pois 

supõe um acontecimento real outrora vivido em comum e, por isso, depende do quadro 

de referência no qual evoluem presentemente o grupo e o indivíduo que o atestam. Isto 

quer dizer que o ―eu‖ e sua duração situam-se no ponto de encontro de duas séries 

diferentes e, por vezes, divergentes: aquela que se atém aos aspectos vivos e materiais 

da lembrança; aquela que reconstrói aquilo que não é mais se não do passado. Mas, o 

que seria desse eu, senão fizesse parte de uma comunidade afetiva, de um meio 

efervescente, do qual tenta se afastar no momento em que ele se recorda? 

               A memória individual existe, no entanto está vinculada aos quadros diversos 

que a simultaneidade ou a contingência reaproxima momentaneamente. A rememoração 

pessoal está situada nas cortinas das malhas de solidariedade múltiplas dentro das quais 

estamos inseridos. Ou seja, nada escapa à sincronia da trama existencial da sociedade 

atual, e é da combinação destes diversos elementos que pode emergir esta forma que 

chamamos de lembrança, porque a traduzimos em uma linguagem e essa relação é que 

gera a memória.  

               Dentro do olhar sociológico, a respeito das recordações, podemos re-significar 

a atividade da escrita. Por meio de um memorial, podemos claramente identificar 

posturas, políticas e visões de mundo de uma época. Apesar da existência da memória 

individual, a memória coletiva, nesse contexto, se torna um ponto de partida incessante, 
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para a construção do individual, pois, esse individual envolve não só uma interpretação 

da própria vida, mas também, a de outros. Por isso, é que a memória é um exercício 

para além do individual, ou seja, está centrada na coletividade. 

               Segundo Halbwachs: “o passado é (re)lembrado nos mais diversos grupos 

sociais. O gérmen das recordações pessoais deve levar em consideração \a influência 

que sobre estas exercem as instituições sociais.”
80

 Esse é o conceito de memória 

coletiva abordado por Halbwachs e aplicado em seus estudos sobre a memória. 

               Vejamos o que diz o referido autor sobre essa intrincada relação de 

confrontação entre memória coletiva e memória individual: 

 
―Certamente, se nossa impressão pode apoiar-se não somente sobre 

nossa lembrança, mas também sobre a dos outros, nossa confiança na 

exatidão de nossa evocação será maior, como se uma mesma 

experiência fosse recomeçada, não somente pela mesma pessoa, mas 

por várias.‖ (Halbwachs, 1990:25). 

 

               Como exemplo dessa relação de dependência entre as duas memórias            

confrontadas, assim diz o autor:  

 

―quando encontramos um amigo do qual a vida nos separou, temos 

alguma dificuldade, primeiramente, em retomar contato com ele. Mas 

logo, quando evocamos juntos diversas circunstâncias, de que cada um 

de nós se lembra e que não são mais as mesmas, ainda que elas se 

relacionem aos mesmos eventos; não conseguimos nos pôr a pensar e 

a lembrar em comum, e os fatos passados não tem mais o mesmo 

relevo, não acreditamos revivê-los com mais intensidade, porque não 

estamos mais sós para representá-los, como os vemos agora, como os 

vimos outrora, quando os olhávamos ao mesmo tempo com nossos 

olhos e os de outro?‖ (Halbwachs, 1990: 28).   

 

 

               No entanto, segundo Halbwachs, nossas lembranças permanecem coletivas e, 

elas nos são lembradas pelos outros, mesmo que se trate de acontecimentos nos quais 

somente nós estivemos envolvidos, e com objetos que só nós vimos. É porque em 

realidade, nunca estamos sós. Não é necessário que outros homens estejam lá, que se 

distingam materialmente de nós: porque temos sempre conosco e em nós uma 

quantidade de pessoas que não se confundem. 

                Por isso, somos seduzidos a concluir que, por mais que pensamos que estamos 

sozinhos, sempre temos alguém ou algo por perto de nós, que irá nos ajudar a recordar 

melhor nossas lembranças. Portanto, eu me volto para eles, adoto momentaneamente 
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seu ponto de vista, entro em seu grupo, do qual continuo a fazer parte, pois, sofro ainda 

seu impulso e encontro em mim muito das ideias e modos de pensar a que não teria 

chegado sozinho, e através dos quais permaneço em contato com eles. 

                               

4.3-A poesia de Nauro Machado: existência e memória 

      

              Dono de uma poesia que sustenta um lirismo vigoroso, Nauro se mantém 

atento observador dos problemas circunstanciais do mundo, elaborando, desde ―Campo 

sem base‖, uma poesia digna de reflexão existencial e marcada por um profundo 

sentimento de angústia. Conforme expressa o crítico José Guilherme Merquior: 

 

  ―Desde os anos 50, portanto, desenha-se em nossa poesia pós-

moderna, essa bifurcação: epifania ou profanação, celebração ou 

crítica. Mas é claro que, por outro lado, nem todas as expressões mais 

interessantes, representativas ou influentes do verso pós-45 cabem 

numa polarização tão esquemática. Particularmente, não acho fácil 

inserir dentro dela a retórica da resistência de tantos poemas do 

gaúcho Carlos Nejar, nem a retórica da angústia nos sonetos do 

maranhense Nauro Machado... No sombrio expressionismo de Nauro, 

que lembra (menos o léxico cientificista e a estridência fônica) de 

Augusto dos Anjos, a imagística se põe a serviço – para além da 

moldura espiritualista – de toda uma somatização da angústia.‖ 

(Merquior, 2005:10). 

 

               Assim, podemos verificar, segundo o que afirmou o crítico, que em Nauro 

Machado, sua constante perquirição com os versos representa sua dicotomia, inerente à 

castração do viver humano. Utiliza-se de versos carregados de metalinguagens, que 

evidenciam a carga semântica de seus poemas na sua ―profissão de fé na poesia‖: um 

marco de autenticidade da proposta apresentada no longo percurso de sua produção 

literária, que é a permanente reflexão com os temas universais da constante indagação 

do ser. 

              O poema “Esponja”, destacado do volume inédito de poemas intitulado Funil 

do ser, (1995), apresenta uma convergência com o título do livro, como uma espécie de 

metáfora representativa, centrada na reflexão existencial do poeta, a qual ele chama de 

―funil‖, por representar a busca de seu hipotético ser. O poema apresentado para nosso 

estudo, tende a demonstrar a forma equilibrada concebida pelo autor na sua diversidade 

estrutural e temática, em que procura construir uma poesia homogênea de constante 

correspondência entre forma e conteúdo, algo que hesita em tensa conexão entre o som 

e o conteúdo.  



141 

 

               Conforme o próprio Nauro prefaciou, dizendo: ―Este volume de poemas curtos 

reflete uma tentativa existencial, através do que ousei chamar de funil, em busca de 

meu hipotético ser. Sua forma acompanha assim o ritmo próprio das canções mínimas, 

no encolhimento cada vez mais estreito da minha finitude temporal”. 
81

   

              A forma poemática do volume acompanha o ritmo conteudístico que se 

intitulou “Canções mínimas”, caracterizando, cada vez mais, o encolhimento estreito da 

finitude temporal do poeta. 

               A metáfora/título do volume “Funil do ser” se conjuga a uma gama 

metafórica que constitui o circunlóquio do discurso poético de Nauro, questionando o 

mundo de injustiças, em que todas as forças procuram alienar o homem, levando-o ao 

desespero existencial. 

               Nauro revela nos breves poemas de o “Funil do ser”, principalmente, no 

poema “Esponja”, a tragicidade de estar num mundo caótico de alienação, de vigilante 

domínio dos cães de guarda do poder, sobre os inermes seres, vítimas de suas próprias 

frustrações. 

               Sendo o próprio poeta, o tipo humano representativo dessas frustrações e 

angústias, porque elegeu para si, o compromisso de se tornar legislador dos demais 

homens. Seu canto gera um sentimento de profunda responsabilidade, fonte de toda sua 

angústia e sofrimento. Daí, os versos do poema se apresentarem numa verdadeira busca 

da existência do ser e de sua finitude. Através da memória, o Poeta mostra como vê o 

homem, retendo suas ideias, impressões e conhecimentos adquiridos, gerando 

lembranças e reminiscências. 

                No poema “Esponja” se registra o delineamento do poeta, quando propõe 

uma definição para a poesia com o intuito de estimular o leitor a percorrer os caminhos 

do fazer literário e entender o ofício detectado na matéria concreta da produção poética.  

               Vejamos os versos: 

 

Esponja 
Estou esquecendo meus mortos. 

Já as sílabas dos seus nomes 

soam surdas aos ouvidos 

de quem lhes balbucia os ossos. 

 

Dentro de mais alguns anos 

ninguém lhes saberá os nomes: 
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inútil retê-los tantos 

pelas pálpebras dos sonhos. 

 

(Que, quando abertas, são pássaros 

pousados sobre seus frutos. 

E, se fechadas, os passos 

entreabertos no escuro.) 

 

Só eu ainda lhes sei os rostos 

multiplicados por muitos: 

depois, quando eu for seus póstumos, 

apagar-se-ão em segundos. 

 

E nunca mais ninguém 

lhes conhecerá os costumes: 

de si próprios os apóstolos 

na eternidade dos túmulos. 

 

Estou esquecendo os meus mortos: 

sequer lembrá-los não posso 

entre a memória do olvido 

e a cegueira dos meus olhos 

 

(Machado, Nauro. Funil do Ser, EDUFMA, São Luís, MA, 1995, p. 105) 

 

               A capacidade de guardar fatos impressos em nossa mente nos leva a pensar o 

que o poeta Nauro propôs quando nos diz: 

 

―Estou esquecendo meus mortos. 

Já as sílabas dos seus nomes 

soam surdas aos ouvidos 

de quem lhes balbucia os ossos‖. 

 

               Na estrofe inicial do poema se observa uma verdadeira biografia do homem. 

Nauro nos propõe a fazer uma reflexão sobre a poesia. Daqui a alguns anos, como será 

vista a mesma? Ou mesmo a própria morte do poeta? Como serão vistos seus poemas? 

O que será guardado na memória de seus leitores? Ele sempre busca nos mostrar as 

coordenadas psíquica-conteudísticas que vão nortear o homem-poeta. 

               Podemos dizer que um dos principais estudos da memória é abordar assuntos 

da vida em família, tradição e caracteres de uma região, da devoção que irão remeter a 

composição da memória social.  
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               A memória tem como fundamentação guardar dados ou informações passadas, 

ou o que ela considera como passada. Para que essa se complete fará uso da linguagem 

falada e depois escrita, possibilitando ainda mais, o armazenamento em nossa memória. 

                      Segundo Jean Le Goff: 

 

―Por outro lado, num nível metafórico, mas significativo a amnésia é 

não só uma perturbação no indivíduo, que envolve perturbações mais 

ou menos graves da presença da personalidade, mas também a falta ou 

perdas, voluntária ou involuntária da memória coletiva nos povos e 

nas nações que pode determinar perturbações graves da identidade 

coletiva‖ (Le Goff, 1994: 425). 

 

               Na obra de Halbwachs, ele nos afirma que toda memória individual vai existir, 

a partir da memória coletiva, sendo que as lembranças são construídas no cerne de um 

grupo, sendo que a raiz de várias formas de pensar e refletir sentimentos que possuímos 

emana do grupo que participamos, pois, este nos conduz, para pensarmos de uma forma 

diferente. O alinhamento de Halbwachs mostra-nos a existência de uma intuição 

sensível.  

              Vejamos: 

―Haveria então, na base de toda lembrança, o chamado a um estado de 

consciência puramente individual que - para distingui-lo das 

percepções onde entram elementos do pensamento social - 

admitiremos que se chame intuição sensível‖ (Halbwachs, 2004, 41). 

 

 

               Tudo que o homem criou dentro desse grupo social, essa memória, que antes 

de ser individual é também coletiva, poderá vir o caso da mesma ser esquecida. Le Goff, 

nos propôs na sua reflexão, que a perda dessa recordação pode ocasionar numa perda da 

identidade de um grupo. O Poeta, em questão, teve essa preocupação de que sua 

reminiscência não fosse esquecida, tanto por seu grupo social, quanto pelos leitores que 

querem dá uma nova roupagem à literatura, descobrindo os segredos que a mesma 

propõe. 

               Fazer uma busca pela própria memória do autor é conhecer o seu grupo onde 

está inserido. O leitor, nesse caminho que busca o conhecimento do poeta, poderá 

encontra-lo caído no esquecimento do seu grupo social, e pelas gerações vindouras, que 

futuramente não saberão qual o legado deixado por ele para a sociedade.      

               Observemos o que nos diz Nauro acerca disso: 
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Dentro de mais alguns anos 

ninguém lhe saberá os nomes: 

inútil retê-los tantos 

pelas pálpebras dos sonhos. 

 

(Que, quando abertas, são pássaros 

pousados sobre seus frutos. 

E, se fechadas, os passos 

entreabertos no escuro. 

 

Só eu ainda lhes sei os rostos 

multiplicados por muitos: 

depois, quando eu for seus póstumos, 

apagar-se-ão em segundos. 

 

                Halbwachs propôs que a memória individual vai ser construída, a partir de 

inferência das recordações do grupo: 

 

―A memória individual, construída a partir das referências e 

lembranças próprias do grupo, refere- se, portanto, a ―um ponto de 

vista sobre a memória coletiva‖. Olhar este, que deve sempre ser 

analisado considerando-se o lugar ocupado pelo sujeito no interior do 

grupo e das relações mantidas com outros meios‖. (Halbwachs, 2004: 

55) 

 

               Ele ainda nos aponta que essas recordações podem ser restauradas ou 

aparentadas a partir dessa experiência do grupo: 

 

―Podemos criar representações do passado assentadas na percepção 

de outras pessoas, no que imaginamos ter acontecido ou pela 

internalização de representações de uma memória histórica‖. A 

lembrança, de acordo com Halbwachs, ―é uma imagem engajada em 

outras imagens‖ (Halbwachs, 2004: 76-78). 

                Ou ainda: 

―A lembrança é em larga medida uma reconstrução do passado com a 

ajuda de dados emprestados do presente e, além disso, preparada por 

outras reconstruções feitas em épocas anteriores e de onde a imagem 

de outrora se manifestou já bem alterada (Halbwachs, 2004, 75-6). 

 

                Por outro lado, afirma Halbwachs, que não existe memória que seja apenas 

“imaginação ingênua e pueril” ou reprodução histórica que tenhamos construído que 

nos seja exterior, ou seja, todo este processo de construção da memória passa por um 

referencial que é o sujeito. (Halbwachs, 2004: 78; 81). 



145 

 

                Foi o que Nauro nos revelou no poema ―esponja,‖ a fim de identificar quem é 

esse sujeito que passa por esse processo? O que ele nos revela no poema é uma 

preocupação do esquecimento desse sujeito, que poderá vir a ser esquecido ou mesmo 

suas recordações de toda sua história. Essa foi a real preocupação do poeta de 

futuramente poder ser lembrado de forma digna diante da futura geração ou esquecido 

sem ter pelo menos direito a sua memória. 

                Há no poema uma leitura de Heidegger, quando diz que: “nós vivemos como 

um projeto para o futuro: nós nos antecipamos ao futuro”.82
 A "existência" é uma 

suspensão temporária entre o nascimento e a morte. O projeto de vida do homem tem 

origem no seu passado (em suas experiências) e continua para o futuro, o qual o homem 

não pode controlar, e esse projeto será sempre incompleto, limitado pela morte que não 

pode evitar. A angústia funciona para revelar o ser autêntico, e a liberdade (Frei-sein) 

como uma potencialidade. 

  Em Ser e Tempo, Heidegger aborda o problema do ser, utilizando o método 

fenomenológico, formulado por seu mestre, Edmund Husserl. Formada apenas como via 

de acesso para a descoberta do ser, a análise da existência humana constitui o conteúdo 

da primeira parte de Ser e Tempo. A primeira seção dessa primeira parte é dedicada à 

descrição da vida cotidiana do homem, considerada pelo autor como forma de 

existência inautêntica. Essa seria constituída por três aspectos fundamentais: a 

facticidade, a existencialidade e a ruína. 

  A facticidade seria o fato de o homem estar jogado no mundo, sem que sua 

vontade fosse essa. Para Heidegger, mundo não significa o universo dos astrônomos, e 

sim, o conjunto de condições geográficas, históricas, sociais e econômicas, em que cada 

pessoa está imersa. 

  A existencialidade ou transcendência é formada pelos atos de apropriação das 

coisas do mundo, por parte de cada indivíduo. O termo ―existencialidade‖ não é 

empregado no mesmo sentido em que se diz que uma pedra ou a lua ―existem‖, mas 

designa a existência interior e pessoal.  

  Neste sentido, o ser humano existiria como antecipação de suas próprias 

possibilidades; existiria na frente de si mesmo e agarraria sua situação como desafio ao 

seu próprio poder de tornar-se o que deseja.  

  Para Heidegger, o ser humano está sempre procurando algo além de si 

mesmo. Seu verdadeiro ser consiste em objetivar aquilo que ainda não é. O homem 
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seria, assim, um ser que se projeta para fora de si mesmo, mas jamais pode sair das 

fronteiras do mundo em que se encontra submerso. Trata-se de uma projeção no mundo, 

do mundo e com o mundo, de tal forma que o eu e o mundo são totalmente inseparáveis. 

  Por último, a ruína significa o desvio de cada indivíduo de seu projeto 

essencial, a favor das preocupações cotidianas, que o distraem e perturbam, 

confundindo-o com a massa coletiva. Em sua vida cotidiana, o ser humano seria 

promiscuamente público e reduziria sua vida, à vida com os outros e para os outros, 

alienando-se totalmente da principal tarefa que seria o tornar-se si-mesmo.  

  Na totalidade, para Heidegger a vida cotidiana faz do homem um ser 

preguiçoso e cansado de si próprio, que, acovardado, diante das pressões sociais, acaba 

optando por vegetar na banalidade e no anonimato, pensando e vivendo por meio de 

ideias e sentimentos acabados e inalteráveis, como ente exilado de si mesmo e do ser. 

               Nos versos do poema “esponja”, Nauro está antecipando sua preocupação 

com o futuro do poeta, do homem e do ser. É no seu embate existencial que o poeta 

carrega uma profunda consciência crítica, face às estruturas reacionárias da sociedade 

de consumo, que consagra a história de todas as sociedades capitalistas. 

                Tal traço parece fundamental na poesia de Nauro Machado. É esse traço, 

inclusive, alicerçado pela metalinguagem, que se apreende à problematização das 

respostas unívocas emitidas na relação entre o poeta e o mundo.  

                Maurice Halbwachs diz que “A memória apoia-se sobre o passado vivido”, o 

qual permite a constituição de uma narrativa sobre o passado do sujeito de forma viva e 

natural, mais do que sobre o “passado apreendido pela história escrita” (Halbwachs, 

2004, 75). 

               Vejamos nos versos: 

 

E nunca mais ninguém 

         lhes conhecerá os costumes: 

      de si próprios os apóstolos 

       na eternidade dos túmulos. 

 

          Estou esquecendo os meus mortos 

sequer lembrá-los não posso 

entre a memória do olvido 

    e a cegueira dos meus olhos. 

 

    A memória de um ser ou de sua nação está sustentada, a partir da identidade. 

A História se encontra regularizada na composição dos grandes fatos da história de um 
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povo. O que para Halbwachs, faz das memórias coletivas, apenas detalhes. A história 

de uma nação pode ser entendida como a síntese dos fatos mais relevantes a um 

conjunto de cidadãos, mas encontra-se muito distante das percepções do indivíduo. Daí 

a diferenciação estabelecida por Halbwachs entre Memória e História. 

               Nauro Machado nos coloca isso na última estrofe do poema, quando diz: 

 

Estou esquecendo os meus mortos: 

sequer lembrá-los não posso 

entre a memória do olvido 

e a cegueira dos meus olhos. 

 

               A maior preocupação do poeta foi nos instigar a pensar sobre nós mesmos, 

aquilo que convivemos com o nosso grupo social. Põe em questão a valorização do ser. 

Também deve ser exposta a necessidade de uma releitura da poesia maranhense, pode 

ser proposto o seguinte: como nossa poesia está sendo vista pelos próprios 

maranhenses? O que seria poesia? Qual a real valorização dos poetas da nossa região? 

Os nossos lideres, como veem a poesia? E os futuros acadêmicos? A juventude em 

massa valoriza seus poetas? Dentro do nosso país, os nossos poetas são reconhecidos? 

               Nauro Machado, sem dúvida, é um grande poeta que desvenda o ser, interroga; 

questiona sobre quem realmente é esse ser, diante da sociedade em que vivemos, leva-

nos a refletir sobre a própria existência do ser.  

              Outra vertente que se pode levantar nos poemas de “Funil do ser” e, 

principalmente, no poema “Esponja,” é a questão da estrutura formal. Já se falou que os 

versos curtos representam a finitude temporal do poeta, em busca do seu hipotético ser.  

              Os versos curtos remetem a Paul Verlaine, quando o poeta cria uma pura 

musicalidade verbal e remetem a Montale e Ungaretti, quando se utiliza da economia 

verbal, para encurtar o verso e deixar transparecer a sua angústia existencial, 

reconhecendo os limites do homem. Versos como: ―estou esquecendo meus 

mortos/sequer lembrá-los não posso/entre a memória do olvido/e a cegueira de meus 

olhos‖, evidenciam um entrelaçamento sinestésico dos signos memória/olvido e 

cegueira/olhos revelador da essência poética, que permite ao leitor identificar o sentido 

poético, que ora se ocultava, em meio aos acontecimentos singulares. O jogo sinestésico 

e sonoro presente nos versos do poema é um típico exemplo do signo convergindo para 

a arte.  



148 

 

   Quando o poeta se utiliza da musicalidade do signo, está trabalhando a sua 

sensibilidade e pondo em foco uma futura sensibilidade do seu leitor. O momento de 

reflexão é que vai proporcionar, ao leitor, a capacidade de desvendar o objeto do signo 

que, em mutação, a serviço da arte, constrói o envolvimento do leitor que, a partir de 

agora, passa a enxergar diferente, dando a sensação de que está num tempo de 

redescoberta. 

   Sobre o comportamento do signo, disse Angélica Soares: 

 

(...) o mundo revelado da Arte reage sobre todos os outros, 

principalmente sobre os signos sensíveis, ele os integra, dá-lhes o 

colorido de um sentido estético, e penetra no que eles ainda tinham 

opaco. Compreendemos então que os signos sensíveis já remetem a 

uma essência ideal que se encarnava no seu sentido material. 

(Angélica, 2009, 48). 

 

                   A obra de arte vai se construindo dentro de um universo linguístico, que 

necessita da sensibilidade de quem escreve e, principalmente, de quem lê. Cabe ao 

leitor, descobrir a novidade que está representada nas entrelinhas do texto poético, 

desvendar o mistério do texto e, através da reconstrução, formalizar a percepção 

recebida, com a sua sensibilidade. A matéria poética se edifica na inter-relação autor-

obra/público-leitor: elementos indispensáveis para se pensar no mistério da arte. 

 

 

 

 

 

 

 

 

 

 

 

 

 

 

 



149 

 

 

5-CONSIDERAÇÕES FINAIS 

 

               Considerando que os capítulos e subcapítulos trazem em si, caminhos que 

apontam para uma perspectiva de abertura da obra de Nauro Machado, buscamos no 

decorrer deste texto mostrar a construção de sua poesia no seu embate existencial, 

ocasionado pelo estado de desequilíbrio e tensão.  

               No capítulo primeiro ―Nauro Machado: poesia e geração‖, enfatizamos a 

questão do fenômeno geracional de Nauro Machado com o intuito de levantar 

comentários sobre os autores contemporâneos ao poeta, com o propósito de marcar uma 

referência sobre a produção poética, que iria mudar a longínqua fase tradicional da 

poesia maranhense. 

               Desta forma podemos chegar a uma noção do que é a geração de 60, o que ela 

significa para a compreensão da obra de Nauro Machado. De posse desses 

conhecimentos, ficou até fácil trabalhar as principais características do discurso lírico de 

Nauro Machado: seus recursos estilísticos, sua tradição discursiva, sua visão sobre a 

leitura do poema, seu discurso e o olhar sobre a cidade. 

               Poetas como Ferreira Gullar, Bernardo de Almeida, Manuel Lopes, Bandeira 

Tribuzzi e o próprio Nauro Machado contribuíram para romper com o marasmo cultural 

até então em voga na poesia maranhense.  

               Mesmo pertencendo a geração de poetas de 60, Nauro traz consigo uma 

herança da geração anterior, onde mostra uma preocupação estilística da poesia e uma 

visão engrandecedora do poeta, características marcantes de sua obra poética, desde que 

começou a descobrir-se como poeta. 

               Num segundo momento ―Erotismo e metalinguagem na poesia de Nauro 

Machado‖ procuramos abordar a criação poética da obra de Nauro Machado, buscando 

no erotismo o fio condutor da imaginação artística do poeta, movendo uma estreita 

relação entre o lado erótico e o poético.   

                A questão da metalinguagem poética foi trabalhada num intertexto que 

procura fazer uma leitura com João Cabral de Melo Neto. Observa-se que esta poesia se 

inscreve em si mesmo, sendo um meio de autocrítica da própria poesia. 

                 A poesia de Nauro Machado é, pois, uma síntese de múltiplas tendências, que 

vem desde a modernidade com Baudelaire, com elementos originais, até díspares, 
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altamente individual e existencial, profundamente voltada para a investigação do eu, 

com qualidades exclusivas, todas elas, frutos da originalidade do estilo de Nauro, 

resultado de sua capacidade metafórica altamente dissonante. E sobre a questão 

existencialista é que discorremos a nossa terceira parte do nosso trabalho. 

               Em cada texto de Nauro se sente a provocação de um homem consciente, 

denunciando a banalidade e o vazio existencial, que a todo o momento podem nos 

impedir, para uma sensação de niilismo e impotência diante do espetáculo, muitas 

vezes, triste da vida. Daí, o poeta lançar mão de recursos múltiplos de fartura 

linguístico-formal, utilizando o ilogismo de suas imagens pungentes, densas e obscuras, 

que a cada livro se tornam mais vibrantes e mais maduras.  

               A poesia de Nauro Machado, dita como existencialista, é um produto do eu 

angustiado, que apresenta sua inquirição com a investigação filosófica de Deus, a aguda 

percepção do sexo e o desejo constante da morte. São formas que o autor encontrou para 

dialogar consigo mesmo, em um mundo onde a poesia é um artigo de primeira 

necessidade para melhorar a si mesmo.    

               Quando Nauro trabalha a memória em sua poesia, traz em si as lembranças do 

passado, numa projeção do futuro, na tentativa de edificar o presente, através de um 

referencial teórico que busca conhecer a si próprio.  

               Desde o momento em que adentramos no mundo da poesia de Nauro, 

verificamos quão complexo é seu trabalho; partícipe de uma temática que busca a 

emancipação do homem em seu conturbado meio, vem edificando uma poesia que 

reflete o estado de abandono da condição humana. 

               Portanto, Nauro Machado, não se trata de um poeta que tenha um 

comprometimento panfletário com a realidade histórica e circundante. Sua obra não é 

um eu mutante, que rejeita doutrinas ou vive acompanhando o momento mais recente, 

apenas para se sentir atual ou em trânsito com a história. Sua obra vem sendo construída 

com um alicerce que o faz permanecer com uma poética sólida, monolítica, como um 

monumento, a exemplo de Cabral, que soube manter-se firme a uma proposta estética 

de insuperável quilate. 

               Observa-se que, Nauro Machado, em seus poemas, apesar de tratar de temas já 

questionados por uma boa parte de poetas de sua época, seus temas são renovados com 

o toque de originalidade e de talento que é capaz de desvelar novas visões de mundo, 

novas realidades, diante do leitor que se diga cético e desesperançoso em encontrar 
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alguém que lhe diga algo, num mundo, cujas convenções são apenas frases de efeito no 

longo texto da vida. 

               A consciência do poeta partilha entre um fervor utópico e um desânimo 

concreto, nascidos de um contexto, em que as linhas de forças lhe escapassem, e no 

qual, se inseria, segundo seu talento e suas aspirações, trazendo para o diálogo com o 

tempo e o mundo, as diversidades que afetam o homem. 

               Nauro sempre cultivou em sua poesia o essencial. Livrou-se das mazelas de 

uma sociedade multifacetada, questionou a essência da humanidade. Com sua palavra, 

levou o questionamento do existencialismo ao extremo, ora expiando sua angústia, 

numa espécie de autoflagelação, ora se redimindo na construção de sua obra poética. 

               Sendo, portanto, um poeta que conjuga a sua circularidade temática, à 

uniformidade técnica e estilística, determinando o fluxo das ideias com uma veemência, 

que faz do seu verso, elemento de emancipação do ser. 

               Diante de tudo que já foi exposto, consideramos que nossa tarefa foi realizada 

a contento, de acordo com que objetivamos explorar neste caminho de muitas entradas e 

muitas saídas, num verdadeiro labirinto, mas com a convicção de que estamos lidando 

com uma das obras mais coerentes e coesas dos últimos tempos. 

                Da mesma forma, sabemos das dificuldades encontradas, mas já sabíamos 

com antecedência que iriam aparecer, pois, se trata de um trabalho sobre um autor, que 

por mais que venha sendo notado em nosso meio literário, ainda são poucos os que se 

arriscam a desenvolver um trabalho crítico sobre sua obra. Daí as dificuldades de se 

encontrar referenciais teóricos, que norteiem os estudos críticos sobre o autor. 

               Com isto, podemos afirmar que o nosso empenho e coragem em centralizar 

um estudo crítico sobre a poética de Nauro, traz à tona uma contribuição que se soma a 

pouca fortuna crítica existente sobre a obra ora trabalhada. Assim, esperamos ter 

contribuído para manter viva a chama, que mostra a clareira de uma poesia que brota 

sem parar há mais de cinquenta anos, ininterruptamente, produzindo, ano a ano, livros 

após livros, num fôlego incansável, mantendo-se vivo, apesar das vicissitudes de sua 

existência, e da indiferença com que a maioria dos poetas são tratados.    
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