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RESUMO 

 

 

Este trabalho tem por objeto de investigação literária a obra O testamento de Jó, 

lançada em 1965, por Walflan de Queiroz. O poeta norte-rio-grandense ilustra através 

de um conjunto de poemas a sua experiência religiosa e metafísica a partir da desgraça 

sofrida pelo personagem bíblico Jó, desenvolvendo uma estética da solidão, da pobreza 

e da marginalidade. Segundo Alter e Kermode (1997), a poesia de Jó é assombrosa em 

sua força e inventividade. Pretende-se demonstrar, com este trabalho, que as poesias de 

Walflan de Queiroz possuem duas correntes definidas: se, por um lado, vinculam-se ao 

tema de Jó, “mon doux Job”, como ele escreveu num poema; por outro, disseminam 

uma postura amorosa. Com o objetivo de situar o autor e a sua obra, discutem-se o 

contexto histórico e a agitação cultural no Rio Grande do Norte na década de 1960. A 

leitura de O testamento de Jó levou-nos a realizar inicialmente uma comparação da 

poética walflaniana com textos bíblicos para a construção de uma atmosfera mística no 

livro. Em seguida, a abordagem dos poemas amorosos que retratam a imagem feminina 

presente de forma platônica ou sob o véu da mitologia, dos mitos de Orfeu e Eurídice, 

retomados pelo poeta. Em Walflan de Queiroz, o amor não se concretiza. E o bardo 

escreve à maneira dos românticos e dos simbolistas.  

 

Palavras-chave: Walflan de Queiroz. Jó. Poesia mística. Literatura comparada.     

Testamento. Solidão. Amor. 
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RESUMEN 

 

 

Este trabajo tiene como objeto de investigación literaria la obra: “O testamento 

de Jo”, lanzada en 1965, por Walflan de Queiroz. El poeta norte-río-grandense ilustra a 

través de un conjunto de poemas su experiencia religiosa y metafísica a partir de la 

desgracia sufrida por el personaje bíblico Jo, desarrollando una estética de la soledad, de 

la pobreza y de la marginalidad. Según Alter y Kermode (1997), la poesía de Jo es 

asombrosa en su fuerza e inventiva. Se pretende demostrar que las poesías de Walflan 

de Queiroz poseen dos corrientes definidas: si, por un parte, se vinculan al tema de Jo, 

“mon doux Job”, como él escribió en un poema; por otra, diseminan una postura 

amorosa. Con el objetivo de situar al autor y a su obra, se discuten el contexto histórico 

y la agitación cultural en Río Grande do Norte en la década de 1960. La lectura de “O 

testamento de Jo” nos llevó a realizar inicialmente una comparación de la poética 

walflaniana con textos bíblicos para la construcción de una atmósfera mística en el 

libro. Enseguida, el abordaje de los poemas amorosos que retratan la imagen femenina 

presente de forma platónica o bajo el velo de la mitología, de los mitos de Orfeu y 

Eurídice, retomados por el poeta. En Walflan de Queiroz, el amor no se concretiza. Y el 

bardo escribe como los románticos y los simbolistas. 

 

Palabras-clave: Walflan de Queiroz. Jo. Poesia mística. Literatura comparada. 

Testamento. Soledad. Amor. 
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1 INTRODUÇÃO 

 

 

Minha cítara está de luto 

e minha flauta acompanha os pranteadores. 

 

Jó 30, 31 

 

 

1.1 Preliminares 

 

 

“Nasci sob o signo de São Bento José Labre”. Proclama o poeta de O tempo da 

solidão. Sombras profundas amontoam-se no canto das ruas de Natal. Dentre essas 

sombras houve um poeta que criou em vida o seu próprio deserto de pedras e de 

espinhos, o seu próprio campo solitário por onde vagou. Um poeta que foi a própria 

sombra do Anjo. A sombra solitária de um Anjo machucado, maltrado. Anjo que teve 

muito de humano, de carne e sangue: Walflan de Queiroz.  

Cantou como um Orfeu. Chorou como um Jeremias. Sofreu como um Jó. As 

cicatrizes de Jó foram também suas. Jó ensinou-lhe a reconhecer as palavras no solo do 

sofrimento e no solo da morte. O seu lamento se revelou para Walflan de Queiroz como 

uma saga, um destino.  

Esta dissertação é uma análise literária; um puro ensaio
1
 sobre a poesia de 

Walflan de Queiroz, tendo como referência, como recorte, a obra O testamento de Jó, 

publicada em 1965. Ao efetuar um estudo sobre esse livro ficou evidente que a sua 

religiosidade divide espaço com o discurso de natureza amorosa. As imagens 

recorrentes do seu universo religioso vão ao encontro do tema de Jó para expressar a 

angústia da temporalidade humana, para expressar uma freqüente marginalidade, mas 

também para funcionar como uma referência em torno de um conjunto de poemas 

amorosos. Nesse livro, a mulher e o divino (o sagrado) formam o eixo em torno do qual 

gira a sua criação poética.  

                                                 
1 Este ensaio retoma e, ao mesmo tempo, amplia o ensaio inédito “Abismo e luz de Walflan de Queiroz”, 

através do qual conquistei o concurso literário Câmara Cascudo (prosa), no início do ano de 2007. O 

ensaio é um gênero literário por excelência, absolutamente consagrado na literatura em que se expõe uma 

reflexão acerca de um determinado tema e obra. No Brasil, por exemplo, são grandes ensaístas Alceu 

Amoroso Lima (Tristão de Athayde), Augusto e Haroldo de Campos, Antonio Candido e João Alexandre 

Barbosa.     
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Os poemas de O testamento de Jó constituem-se em sua maioria num convite e, 

ao mesmo tempo, num desafio que nos afasta para longe de nossas experiências 

corriqueiras da vida cotidiana e nos conduz de forma anacrônica ao mundo bíblico, 

mítico e lírico.  

A propósito do universo estrutural da Bíblia, o crítico canadense, Northrop Frye, 

autor de O código dos códigos: a Bíblia e a literatura, afirma que a literatura ocidental 

tem na Bíblia um universo mitológico dentro do qual ela ainda continua a operar em 

larga escala. Frye compreendeu a sua importância para os estudos literários, mostrando 

como a poesia de muitos autores se torna translúcida quando cotejada com suas fontes 

bíblicas. 

Em O testamento de Jó, percebe-se a temática do amor, a sua irrealização, a 

questão da vida e da morte, da solidão e a busca de sentido para a existência; assistimos 

à paixão do poeta Walflan de Queiroz por Herna; nos deparamos com passagens 

bíblicas; pensamos em poesia religiosa; imaginamos a busca incansável do poeta pelo 

verbo de Deus; a vertente da religiosidade, a nostalgia da Totalidade e a aspiração ao 

Absoluto apontam para o desejo de um mundo transcendente. Não por acaso, a Bíblia 

foi uma das fontes constantes em seus poemas. Conhecia a Bíblia e se encontrou dentro 

do seu mistério. Identificou-se com as figuras bíblicas e, assim, se deixou insuflar pela 

agonia de Jó. 

A Bíblia, sob o ponto de vista literário e histórico, tem influenciado a literatura 

do Ocidente. San Juan de la Cruz, poeta espanhol do século XVI, foi um místico além 

do seu tempo, inscrevendo a sua poesia sacra no Insondável Mistério do Divino.  

Na Índia, Tagore redescobriu a partir do século XIX a sensação poética de 

experimentar o Absoluto, através de versos consagrados em seu Gitanjali. Nesta obra, 

Tagore celebra a Natureza, Deus, o Amor, a Paixão, o Mistério, os paradoxos da 

humanidade.    

A literatura brasileira do século XX possui referências religiosas pertinentes em 

Jorge de Lima, Murilo Mendes, Cecília Meireles, Augusto Frederico Schmidt, Tasso da 

Silveira e Adélia Prado, autores que estabeleceram um diálogo franco entre religião e 

poesia. 

Walflan de Queiroz não está perdido e nem sozinho na tradição. No Rio Grande 

do Norte, Auta de Sousa pode ser vista como uma antecessora de uma arte poética 
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religiosa e espiritual. Assim como Auta de Sousa, Walflan de Queiroz compôs também 

versos em francês
2
.  

Se a poetisa do Horto tinha como referencial estético Victor Hugo, o nosso 

Walflan se volta para Rimbaud. De certa forma, eles integram e/ou continuam essa 

tradição brasileira de poetas metafísicos, de timbre religioso e místico.  

Desenvolver uma pesquisa sobre o poeta Walflan de Queiroz surgiu da 

necessidade de resgatar e trazer ao conhecimento do público acadêmico a figura desse 

homem, cuja obra é vista como uma raridade bibliográfica
3
. É válido ressaltar que o 

nosso trabalho nasce também de uma profunda paixão desde o primeiro contato com 

alguns poemas na grave solidão da Biblioteca Central Zila Mamede. Sem essa vontade 

de escrever a respeito da sua poesia não seria possível realizar este sonho. Escrevo, 

portanto, sob a aura esplendorosa dessa paixão. 

As reflexões de Bachelard e Durand acerca do imaginário e da imaginação 

embasam o nosso estudo. Por outro lado, o pensamento de Jung, no livro Resposta a Jó, 

revelou-se de grande valia para recriarmos o tecido de imagens que vão se expondo 

sobre a figura bíblica do oprimido. Northrop Frye, como já falamos, esclarece as 

relações entre literatura e Bíblia ao pensar em categorias como mito, linguagem, 

metáfora e tipologia, em busca dos aspectos imaginativos da Sagrada Escritura. Os 

aportes teóricos de Hugo Friedrich, Mikel Dufrenne e Octavio Paz são instrumentos de 

auxílio, por fornecer substanciosas abordagens. Outros estudiosos, como Mircea Eliade, 

no campo da investigação da história e filosofia das religiões, contribuiu para o 

desenvolvimento do trabalho.      

Para todas as citações do Livro de Jó e outras referências bíblicas, uso a Bíblia 

de Jerusalém. Duas razões: a beleza incomparável de seus ritmos e a qualidade da 

tradução.  

                                                 
2 Ao longo de sua obra poética, Walflan de Queiroz escreveu alguns poemas em língua francesa: doze 

poemas ao todo. Em O testamento de Jó, há quatro poemas: “Yahvé”, “Pour prier Notre Dame” e “Le 

silence de l‟étoile”. O restante de seus poemas em francês se encontra no livro A Colina de Deus (1967).    

 
3 Foi um desafio conseguir os livros do poeta. Temos apenas três livros comprados em sebos: O livro de 

Tânia (1963), O testamento de Jó (1965) e A colina de Deus (1967). O restante são cópias (xérox). 

Quando Bolsista de Iniciação Científica, tivemos a oportunidade de visitar a Biblioteca “Walfran de 

Queiroz”, na Clínica Santa Maria. O nome do poeta, como se percebe, está grafado errado, em vez do /l/ 

de Walflan, puseram um /r/, Walfran. Na biblioteca, além dos livros de teologia, enciclopédias e 

dicionários, há alguns livros do próprio poeta. Sem as cópias seria impossível estudar a sua poesia. 

Espera-se que algum dia nomes como os de Walflan de Queiroz, Myriam Coeli, Antônio Pinto de 

Medeiros e João Gualberto, por exemplo, tenham uma edição completa de seus poemas.   
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Entendemos que o próprio texto poético nos fornece o método, o qual vai sendo 

construído à medida que a leitura avança. Todavia, temos o amparo da obra, ABC da 

literatura, do poeta inglês Ezra Pound. Em seu estudo, o crítico literário, de forma 

esplêndida, nos orienta:  

 

 

O método adequado para o estudo da poesia e da literatura é o método dos 

biologistas contemporâneos, a saber, exame cuidadoso e direto da matéria e 

contínua comparação de uma “lâmina” ou espécime com outra. (POUND, 

2006, p. 23)   

 

 

Além desta introdução, o ensaio estrutura-se da seguinte forma: o primeiro 

capítulo explora a releitura que o poeta faz do Livro de Jó para compor a tríade de 

poemas que remetem ao personagem bíblico. Compreende-se uma análise de poemas 

temáticos em função dos traços caracterizadores que definem a sua estética religiosa, as 

recorrentes imagens extraídas do universo bíblico, as aparições do sagrado e outros 

temas que por ventura aparecem no corpus dos poemas. O segundo capítulo trata da 

temática do amor sofrido e resignado, em direção aos temas da solidão, da noite 

misteriosa, da angústia, da morte, da sublimação. Procuramos nessa parte do trabalho 

entender como ocorre a presença da mulher através da voz do eu-lírico elaborado por 

Walflan de Queiroz. Abordaremos todas as poesias da seção intitulada “Poemas para 

Herna” e outras de “Novos poemas”. No terceiro capítulo, vamos nos deter nos mitos da 

paixão que o poeta manuseia em “Novos Poemas”. O último, chamado “Amargo e 

divino” serve de conclusão e recupera toda a proposta aqui desenvolvida.     
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Retrato do poeta Walflan de Queiroz 
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1.2 O poeta 

 

 

Assim eu viva, obscuro e só comigo; 

Sem lamentos, assim eu me consuma; 

Que eu me esgueire do mundo, e meu jazigo 

Não mostre pedra alguma. 

 

Alexander Pope. “Ode à solidão”. 

 

 

Francisco Walflan Furtado de Queiroz nasceu em São Miguel, uma pequena 

cidade situada na Serra do Camará, no Rio Grande do Norte, a 31 de maio de 1930, 

filho de Raimunda Furtado de Queiroz e do farmacêutico Letício Fernandes de 

Queiroz
4
. Pouco se sabe sobre a sua infância, mas a sua família tinha recursos 

suficientes, o que lhe propiciou uma sólida educação.    

Após concluir os estudos secundários, Walflan de Queiroz seguiu para Recife e 

inscreveu-se no curso de Direito da Universidade de Pernambuco, tendo colado grau de 

Bacharel, no dia 22 de dezembro de 1956.  

Com apenas 26 anos de idade e não querendo empreender uma carreira jurídica, 

como era muito comum entre os homens de sua época, dedicou-se ao silêncio da Poesia. 

Leu os filósofos pré-socráticos e os poetas épicos da Antiguidade Clássica, Homero e 

Virgílio. Interessado pelo pensamento cristão leu a filosofia escolástica. Tinha a sua 

própria retórica sobre a Bíblia.  

De Platão a Aristóteles, Kant a Hegel, tocando a aridez de Nietzsche, os 

filósofos integraram as suas leituras. Mas a poesia era o seu destino, a sua vocação. 

Vislumbrou-se com Dante: o Inferno, o Purgatório e o Paraíso. A literatura americana e 

inglesa o dominou e sentiu a atração irresistível da poesia de Poe, Emily Dickinson, 

Shelley, Keats e Hart Crane. Fez-se “amigo íntimo” dos versos de Verlaine e, 

sobretudo, Rimbaud. Dedicou-lhe vários poemas. Gritou em versos: “Meu irmão 

Rimbaud, poeta, iluminado e santo”.  

 

 

                                                 
4 O casal Letício Fernandes e Raimunda Furtado tiveram três filhos: Wanildo Furtado de Queiroz, Josefa 

Arimah Queiroz e Walflan de Queiroz, o filho caçula. O doutor Letício Fernandes administrou comércio 

em “Baixa Verde”, atual município de João Câmara. Posteriormente, já residindo em Natal, foi o 

proprietário da Farmácia Queiroz, localizada na praça Augusto Severo, no bairro da Ribeira.   
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Cópia do diploma de Walflan de Queiroz 
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Sentiu-se tocado pelo anjo de Rilke, pelos Sonetos a Orfeu e as Elegias de 

Duíno. Todos esses poetas foram lidos em inglês ou em francês por Walflan de Queiroz 

que conseguiu através dessas leituras se destacar como um leitor cosmopolita, quer 

dizer, de um cosmopolitismo literário, não se alimentando, portanto, apenas, da 

literatura local.      

Além disso, Walflan de Queiroz viveu intensamente a sua existência. Saiu pelo 

mundo como um peregrino, como um andarilho. Embarcado em um navio viajou pelos 

mares do Pacífico Sul. Viu a luminosidade das Antilhas, navegando pelo Mar do 

Caribe. De volta a Natal, partilhou os sonhos do paraíso longínquo em poesias e livros.    

Na antologia A literatura do Rio Grande do Norte, as organizadoras Constância 

Duarte e Diva Macedo (2001) comentam que o poeta viveu um período enclausurado 

num convento no sul do país. Segundo as autoras, a sua obra poética é marcada por uma 

angústia existencial em que predomina uma ótica cristã atrelada à idéia da resignação 

diante do sofrimento.  

Nos anos cinqüenta, quando definitivamente se fixou em Natal, ao mesmo tempo 

em que passou a viver a boemia artística da cidade ao lado de outros intelectuais, 

participou também dos movimentos culturais, escrevendo poemas e ensaios para jornais 

e revistas literárias, entre as quais, destacam-se as revistas Bando e Cactus.   

O poeta foi contemporâneo da geração Pós-45. Mas a construção de seus 

poemas, pelo fator estético, não revisitava a expressão rigorosa baseada no virtuosismo 

formal dos poetas que tinham como matriz um João Cabral de Melo Neto. Assim, não 

modelou sonetos de métrica e rimas perfeitas. Amargamente lírica é a poesia 

walflaniana. A sua técnica não tem interesse algum em contar sílabas ou escandir 

versos.  

Walflan de Queiroz foi um poeta difícil de se aproximar, porque era muito 

reservado, mas mesmo assim conheceu e conviveu com muitos escritores em vida. 

Conheceu a doçura da poetisa Myriam Coeli. Admirava o poeta do Sertão de Espinho e 

de Flor, Otoniel Menezes. “O mundo não será jamais extinto pela água”. Escreveu 

Walflan, no “Poema dedicado ao poeta Otoniel Menezes”, em seu primeiro livro.   
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Newton Navarro e Dorian Gray ilustraram alguns livros do poeta. Protásio 

Melo
5
, irmão do ensaísta Veríssimo de Melo, fez uma maravilhosa versão em inglês

6
 de 

um poema de Walflan de Queiroz. 

A sua participação na vida literária da cidade foi sempre intensa, conforme 

podemos sentir pelas palavras de Edgar Barbosa: 

 

 

Vim aqui testemunhar, em nome desse passado, a eclosão da poesia nova do 

Rio Grande do Norte. São muitos os que representam a manifestação 

revolucionária de uma tendência que, sem a coragem da expressão, sem a 

liberdade do sentimento, não mereceria o nome de poesia e sim, apenas, o de 

tentativa poética.  Para citar simplesmente os da vanguarda, lembro Newton 

Navarro, Zila Mamede, Nei Leandro de Castro, Walflan de Queiroz, 

Sanderson Negreiros, Luis Romano, Deífilo Gurgel, Dorian Gray, que já 

têm livros publicados e exercem a poesia sem vinculações de escola. 

(BARBOSA, 1966, p. 100) 

 

 

O discurso de Edgar deixa entrever que nos idos dos anos 60 havia uma 

atmosfera de poesia intensa no Estado do Rio Grande do Norte, citando vários nomes ao 

lado de Walflan de Queiroz. Pode-se falar, durante esse período, num processo de 

renovação da poesia norte-rio-grandense com a presença de “novos” valores.  

Ao lado desses nomes importantes para a literatura do Estado, Walflan de 

Queiroz conseguiu se inscrever como um poeta excêntrico, de inspiração platônica, 

entregue totalmente ao impulso de sua mensagem poética, ao toque da musa libertadora 

e inspiradora. 

 

 

 

 

                                                 
5 Protásio Melo (1914-2006). Foi professor e diretor da escola Atheneu, onde lecionou aulas de inglês. 

Era um homem aficionado pela língua inglesa. Durante a II Guerra Mundial, trabalhou como tradutor para 

os norte-americanos em Parnamirim. Entre seus textos, destacamos o ensaio John Tagliabue: um poeta do 

Maine, publicado pela Fundação José Augusto, em 1972. 

                  
6 Ouçamos primeiramente o poema “Para o meu único amor” de Walflan de Queiroz e, em seguida, a 

tradução, “For my only love” de Protásio Melo: “Tu só vives em mim, Rosa das Antilhas, / Único amor 

reencontrado entre as ilhas / De coral e de basalto. / Auroras não vi. Ritmos não ouvi / Senão o da Tua 

voz. / Alegria dos anjos. / Nenhuma noite. Ao longe o acenos das ilhas / E dentro de mim a maravilha da 

Tua graça / Transformada em música”. “You dwell but solely in myself. Rose of the Antilles, / Unique 

love found again among the islands / of coral and basalt. / I did not see sunrises. I heard no rhythms / 

Except your voice. The Angel‟s Merriment. / No night. Far away the islands waving / And inside me the 

miracle of your sweetness / Turned into music”.   
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Fotografias da fachada da casa do Poeta, hoje demolida 
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Quanto à estética de seus poemas, pode-se dizer que foi sempre um poeta de 

inspiração e de expressão absolutamente livres. Não de um liberalismo cultivado, como, 

por exemplo, o dos concretistas, mas de uma liberdade que respondia às exigências da 

sua expressão poética.  

O seu mundo não era nada parecido com o dos seus contemporâneos do 

movimento do Poema-Processo, lançado de forma praticamente simultânea, em Natal e 

no Rio de Janeiro, em 1967. O Poema-Processo teve enorme repercussão na cidade, 

trazendo debates, palestras e discussões protagonizadas por seus integrantes (Anchieta 

Fernandes, Moacy Cirne, Dailor Varela, Falves Silva, etc.), que traziam no espírito a 

necessidade de instaurar uma “revolução literária”. 

O poeta Walflan de Queiroz jamais incorporou à sua escrita quaisquer que 

fossem procedimentos estilísticos da vanguarda concretista. Não teve vínculo com as 

“novas” pretensões formais publicadas pelos adeptos da poesia experimental / visual. 

Não admitia a idéia de abolir o verso linear. Completamente alheio às certezas dos 

manifestos dessa vanguarda, o seu mundo poético se desenvolvia como uma retomada, 

em particular, de algumas tendências do romantismo inglês e do simbolismo francês, 

atrelado à primazia mística do sagrado, das preces, dos ritos e hinos aos céus, aos 

deuses. Portanto, um mundo sublime e profano.     

De 1960 a 1977, ou seja, durante praticamente duas décadas, Walflan de Queiroz 

publicou oito livros de poesias. A partir do final dos anos 70, com o agravamento de sua 

esquizofrenia, o poeta passou a freqüentar as clínicas para o tratamento adequado de seu 

estado mental. A Clínica Santa Maria, hoje conhecida também pela sigla CLISAM, foi 

um dos lugares em que esteve internado. Durante o decorrer dos anos oitenta, ao que se 

sabe, manteve-se completamente afastado da poesia. Seu coração parou de bater a 13 de 

agosto de 1995, quando tinha sessenta e cinco anos de idade. Após sua morte, afora a 

Biblioteca que leva o seu nome, na própria Clínica Santa Maria, e um retrato 

reproduzido ao longo da parede, feito quando ele era um interno da clínica, a sua obra 

cai no esquecimento.      

O escritor Sanderson Negreiros, no artigo intitulado “O caminho do Poeta”, 

publicado no Jornal Tribuna do Norte, recorda uma cena em vida: 

 

 

Ao atravessar a bela manhã do Tirol, onde tudo resulta de uma harmonia 

natural de luz e cor cambiantes, que só as manhãs tirolesas guardam em seu 

transbordamento, vai a caminho de casa o poeta Walflan de Queiroz. 
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Acompanho-o, como se fora ainda hoje, com o olhar complacente de irmão, 

a presenciar-lhe e pressentir-lhe a visão de um ser já ferido por certo clarão 

de desequilíbrio. Acrescento a distância do olhar comprometido com o seu 

tormento, na longitude que a atenção da amizade requer, e contemplo seus 

passos que ele já os pisa penalizados; o desatino psicológico já começava a 

desabar sobre os ombros arqueados, com suas mãos desenhando gestos, 

solitariamente anoitecidos - embora em plena manhã -, como verdadeiras 

parábolas no fugitivo ar; gestos que podiam ser os da criação mas, naquele 

momento, vibravam como cordas altamente sensíveis ao mais leve soar da 

brisa dos morros circundantes. Naqueles olhos moravam chamas em 

ardências desamparadas que o levaram, em definitivo, para o hospital, onde 

posou, sem apaziguamento, por mais de dez anos. (NEGREIROS, 2007, p. 

02) 

 

 

O tom fundamental da cena através da imagem recolhida por Sanderson 

Negreiros revela o tempo do cansaço e da loucura que se abateu sobre o bardo Walflan 

de Queiroz. Este visionário poeta que declamou versos no Grande Ponto e no legendário 

Café São Luis, destinado a vagar no reino de luz e sombra, traçou em vida o seu 

caminho de purgação e salvação.  

    

 

1.3 O testamento de Jó 

 

 

Ah, se pudessem pesar minha aflição 

           

(Jó 6, 2) 

 

 

Um ano após o golpe militar de 1964, em meio aos desdobramentos das forças 

de opressão que pretendiam sufocar a liberdade intelectual e os direitos humanos, 

Walflan de Queiroz publica O testamento de Jó, dedicado a Yahvé, trazendo em suas 

páginas ilustrações de Di Navarro (pseudônimo de Newton Navarro) e Dorian Gray. 

Uma obra crucial para o poeta, visto que o motivo religioso foi decisivo no 

desenvolvimento da sua poesia e, por isso, justificamos a sua escolha para a feitura 

deste ensaio.     

Quase ao mesmo tempo, Rômulo Wanderley, ao lançar a antologia Panorama da 

poesia norte-rio-grandense, lembrou-se do bardo que já havia escrito dois livros de 

poemas:  
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A poesia de Walflan de Queiroz revela um talento excepcional, a serviço de 

uma profunda e original sensibilidade. É um moço de talento, cuja poesia 

expressa uma tortura interior que lembra os grandes românticos e os grandes 

sofredores da Literatura Universal. (WANDERLEY, 1965, p. 26) 
 

 

Em O testamento de Jó, a presença do personagem bíblico pode ser comprovada 

inicialmente na única epígrafe do livro: “Deixai-me um pouco de tempo para desafogar 

a minha dor, antes de descer para a terra tenebrosa, coberta das sombras da morte” (Jó 

10, 20-21). Fornecido, então, o mote a partir do qual a voz do poeta é um registro do 

sofrimento, das dores, das angústias do homem.    

A sua identificação com Jó é usada para “refletir sobre a problematização da fé e 

expressar a experiência de fragmentação e insondabilidade da existência piedosa” 

(KUSCHEL, 1999, p. 14). A partir de Jó, o poeta faz a sua experiência com Deus. 

Nesse sentido, a sua poesia serve de instrumento forjado para fazer soar as profundezas 

máximas do sofrimento, adotando movimento de intensificação para focalizar mais 

nitidamente a sua Angústia. A sensação de estranhamento ante o mundo real e a 

sociedade faz do poeta um ser estranho. O mundo inteiramente material e objetivo faz o 

poeta se voltar para Deus. No texto em prosa intitulado “Proêmio”, Walflan de Queiroz, 

ele mesmo, se expressa:  

 

 

Não separo a poesia da metafísica. Não acredito em poetas do 

imediato. Um poeta não pode ser um materialista. Rompe o compromisso 

com o Ser. Peca perante o Ser, no qual tem que afogar as suas raízes. O 

homem perdeu o paraíso. A poesia o faz voltar. (...) 

  Fomos embrutecidos pela realidade cruel da vida e pela insegurança 

de um mundo demasiadamente material, feito de cálculo e organização 

mecânica.  

Tudo se estuda, tudo se interpreta com a maravilhosa inteligência do 

homem. Ele, um novo Prometeu, quebrou as correntes que o prendiam ao 

rochedo. Não precisa mais da benevolência do Pai, entregue como está, ao 

seu infinito orgulho.  

Rilke, poeta do Invisível. Amigo de minhas horas graves e aquém 

devo a minha concepção angelista da poesia, foi o mais puro dos anjos. 

Tornou a solidão uma benção de Deus, e não um tormento. (...)  

Compreendeu que para se ser poeta, não basta escrever poemas. 

“Versos não são como se pensam, sentimentos – (estes se tem bastante cedo) 

– são experiências; por causa de um verso precisa conhecer-se os animais, 

sentir como os pássaros voam, ver o desabrochar das pequenas flores para 

receberem os primeiros raios solares, lembrar-se dos caminhos em regiões 

desconhecidas”.      
 

(O testamento de Jó, p. 13-15) 
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As palavras do poeta revelam inicialmente a consciência das relações que se 

estabelecem entre a poesia e a metafísica assim como o material e o espiritual com o 

objetivo de transformar esses dualismos em núcleo irradiador de tensões para a 

elaboração de sua arte poética. O poeta procura compreender o vínculo possível entre a 

poesia e a falta de espiritualidade regida pelo forte apego à matéria no qual se prende a 

sociedade moderna. Deus desapareceu das perspectivas vitais do homem e as noções de 

objeto, substância e causa entraram em colapso na visão do poeta. Nesse sentido, 

considera a necessidade de superar as carências do mundo moderno, sobretudo, a 

ausência de fé e a falta de compromisso do homem com Deus.  

No livro Experimentar Deus: a transparência de todas as coisas, o teólogo e ex-

frade, Leonardo Boff, um dos expoentes da Teologia da Libertação na América Latina, 

verifica que há uma grave crise das imagens de Deus nas religiões, nas igrejas e na 

sociedade contemporânea:    

 

 

O homem contemporâneo, manipulado pela sociedade de consumo e 

produção, informação e entretenimento, vê-se muitas vezes, perdido no 

emaranhado das solicitações aos sentidos que lhe advêm por todos os lados. 

Sente que dentro de sua vida se anuncia uma exigência mais alta do que 

aquela de apenas produzir, trabalhar e consumir. Não temos apenas fome de 

pão, que é saciável, como dizia um poeta, mas temos também fome de 

beleza, que é insaciável. A vida não é apenas luta contra morte. Nela se des-

vela também a dimensão de sentido, de gratuidade, de celebração e de 

alegria de viver. Ora, nesse espaço se torna significativa a linguagem do 

Divino e do Mistério. O homem moderno é racionalista e profanizado no 

âmbito de suas relações com o mundo. (BOFF, 2002, p. 151-152) 

 

 

No diálogo com Jó, o poeta busca o auxílio divino necessário a sua religação. A 

sua experiência poética não é outra coisa que a revelação de sua própria condição 

humana, sua própria condição de estar no mundo. O poeta Walflan de Queiroz sabe que 

Jó é um espelho para a sua poesia. Por isso, evoca a lição deixada por Rilke de que 

versos são experiências. Com efeito, o poeta Walflan demonstra ter plena consciência 

do fazer poético e da importância da experiência que considerava o ponto de partida 

para a sedimentação da forma literária. A poesia está encerrada quase que 

exclusivamente nos fatos lembrados, recordados, mergulhados em elementos do 

inconsciente coletivo.      
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A potencialidade da poesia walflaniana está na relação conflituosa que se 

estabelece entre o poético e o dogma (a fé ), pois o uso que o poeta faz da Bíblia e de 

outras referências religiosas é um recurso à releitura dos mitos que a poesia recolhe e 

propaga através de sua linguagem.         

A partir de O testamento de Jó, o poeta define a sua palavra poética, isto é, faz 

uma representação, uma simulação ou figuração, – para falar metaforicamente –, de sua 

angústia. O seu livro divide-se em três partes relativamente autônomas, independentes: 

“Livro de canções”, “Poemas para Herna” e “Novos poemas”. 

No final do volume, o poeta traduz dois sonetos de Jonh Keats, “Bright star” e 

“When I have fears”, respectivamente, por ele vertidos para o português, como “Estrela 

brilhante” e “Quando tenho medo de deixar de existir”; traduz também o poema 

“Alone”, de Poe, com título, de certo modo, apropriado, “Só”. Nas duas partes, 

“Poemas para Herna” e “Novos poemas”, o tema é o mesmo, o amor, mas o poeta 

insere, na segunda, elementos míticos. Em o “Livro de canções”, figuram os poemas 

relacionados a Jó e outros temas do universo religioso da Bíblia. Em alguns poemas 

religiosos o poeta mobiliza orações, salmos e litanias.  

 

 

ORAÇÃO 

 

Meu Deus, estendei sobre mim tua mão 

E então poderei entender o silêncio, 

Então poderei andar sobre as águas do mar.  

 

Meu Deus, estendei sobre mim tua mão, 

E então poderei compreender teu Verbo, 

Então poderei olhar os lírios do campo. 

 

Meu Deus, fazei-me ouvir de novo tua voz, 

Para que eu responda aos que vieram de Sabá, 

E me restitua integral e perfeito a Ti. 

        

(O testamento de Jó, p. 25) 

 

 

A oração, símbolo do reconforto, para atenuar as chamas do inferno que é a 

existência humana. O eu-lírico se dirige a Deus com o objetivo de compreender o seu 

Silêncio e a Transcendência. Ao lidar com esses dois elementos, o poeta lida com o 

religioso, ou seja, tem o comportamento daquele homo religious, conforme a expressão 

feliz de Mircea Eliade. Seus belos versos configuram o caráter dramático do apelo, 

“Meu Deus,” como forma de chamado, de pedido. A sua oração tem o brilho de um 
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desejo. Deseja que Deus estenda a sua Mão para abençoar-lhe. Olhar os lírios do campo 

e ouvir a voz do Senhor são referências para uma bênção eternamente sagrada. Deseja 

ser o porta-voz da palavra de Deus e pregar a sua palavra como profeta escolhido para 

os que vierem de Longe, do reino de Sabá.  

As marcas da fé cristã, na poesia de O testamento de Jó, continuam a ser 

percebidas nas formas que o poeta elabora seus versos progressivamente seduzidos pelo 

Mistério divino: 

 

 

LITANIAS PARA O SENHOR 

 

Jesus, 

Prometido, 

Anunciado, 

Esperado, 

Tem piedade 

De mim! 

 

Jesus, 

Anjo de Yahvé, 

Rebento de Jessé, 

Sarça ardente, 

Tosão de Gideão, 

Socorrei-me. 

 

Jesus, 

Estrela de Jacó, 

Sabedoria de Deus, 

Filho do Homem, 

Filho de Davi, 

Iluminai-me.  

 

Jesus, 

Traído, 

Ferido, 

Renegado, 

Crucificado, 

Perdoai-me! 

 

Jesus, 

Na Galiléia, 

Na Samaria, 

Na Judéia, 

Dai-me a paz! 

 

Jesus, 

Na água, 

No pão, 

No vinho, 

Confortai-me! 

 

Jesus, 



 

 

28 

 

No Jordão, 

No mar, 

No Templo, 

No Jardim, 

No Calvário, 

Ajudai-me! 

 

Jesus, 

Amado, 

Adorado, 

Ungido, 

Imitado, 

Amparai-me!  

 

Jesus, 

Transfigurado, 

Ressuscitado, 

Glorificado, 

Espírito Paráclito, 

Tem piedade, 

De mim, Senhor! 

 

    (O testamento de Jó, p. 27-29) 
 

 

O poema de Walflan de Queiroz recolhe um verdadeiro conjunto de epítetos 

para designar Jesus nos evangelhos. Jesus é o seu tema. Nove estrofes sintetizam o 

Anúncio, a vinda do Messias, a pregação, a sua Morte e sua Ressurreição.  

A litania é considera, dentro da tradição religiosa, como uma das formas mais 

antigas de oração. Consiste, como muito se sabe, numa série de intercessões e 

invocações, cada uma seguida por um responso dos ouvintes. Nos últimos versos, o 

pensamento da Paixão de Cristo penetra no espírito do poeta que, vivendo na 

modernidade, se inspira em sua pregação por que se sente tocado pelo “Filho do 

Homem”, o qual se doou a si mesmo em meio às dores do mundo. Assim, Walflan, o 

poeta de Cristo, constrói o seu poema.               

A forma salmódica, por exemplo, é recuperada com freqüência por Walflan de 

Queiroz: 

 

SALMO 

 

O Senhor, 

Ouviu, 

O meu clamor. 

 

O Senhor, 

Atendeu, 

A minha prece. 
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Afastou, 

De mim, 

O abismo 

E a treva, 

E me conduziu, 

Pelas águas 

Do mar. 

 

O Senhor, 

Me livrou, 

De Jezabel, 

E me mandou, 

Corvos, 

Com pão e carne. 

 

Como um juiz, 

Sentou-se, 

Entre querubins. 

 

Como um Pastor, 

Me guiou, 

Pelo Vale da Morte. 

 

Senhor, tornei-me um escravo, 

Senhor, tornei-me uma cítara.  
 

(O testamento de Jó, p. 39) 

 

 

O poeta parece perfeitamente à vontade com esse repertório de imagens, 

denotando familiaridade nas metáforas e nas locuções formulares, pelas quais procura 

transmitir o estado de proteção e louvor a Deus. O eu-lírico à maneira de um suplicante 

enfatiza, por meio de jogos de palavras, que se inserem numa única linha de versos 

curtíssimos, as graças recebidas pelo Senhor. O poema se encerra com sentimento de 

transformação: “Senhor, tornei-me um escravo, / Senhor, tornei-me uma cítara”.   

A natureza antológica dos Salmos corresponde a um gênero bastante difundido 

na literatura bíblica. Walflan de Queiroz manuseia uma forma litúrgica difundida no 

mundo de Davi. Os temas do Antigo Testamento são muito apreciados pelo poeta que 

os incorpora através da linguagem.  

As figuras bíblicas de Ismael e Jó, por exemplo, fornecem com precisão o 

caráter poético de Walflan de Queiroz no que concerne a sua experiência religiosa. Essa 

experiência não é palpável sem as palavras. O poeta valoriza o seu mundo interior e, por 

isso, necessita de uma clarividência e de uma expectativa de Deus. Vê, portanto, em 

Ismael e Jó, o tema do excluído, do rejeitado, como se encontrasse neles a sua 

identidade perdida.  
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ISMAEL      

 

Chamaste-me de Ismael. 

Sou o teu filho que foi expulso 

Da casa de Abraão. 

 

Guardei comigo a tua benção. 

Chorava no deserto, 

Quando veio o teu anjo, 

Para me consolar.   

 

Viste minha mãe junto ao poço, 

E me deste peixes, constelações, 

Para que nelas eu te contemplasse. 

 

Chamaste-me de Ismael. 

Nunca vi o mar, este esquife. 

Mas trago em minhas mãos conchas, estrelas, 

Para com elas melhor te adorar, 

A Ti, meu Pai.   

    
 (O testamento de Jó, p. 41) 

 

 

 

“Ismael” é um poema que têm personae, ou seja, um eu-lírico dilatado, inscrito 

no fingimento poético como o fez Fernando Pessoa através de seus heterônimos. O 

poema tem bênção. Tem anjo. Bênção e anjo no mesmo padrão e patamar. Tem o 

deserto, locus da desolação.       

 A extensão do deserto e seu sentido metafórico nos livros históricos da Bíblia 

levou a uma reflexão Frank Kermode e Robert Alter:    

 

 

O deserto prototípico é fornecido pelo meio geográfico das vagueações do 

Livro do Êxodo. Se se está no Egito, o Deserto é onde se chega ao cruzar o 

Mar Vermelho; se se está na terra de Israel, o Deserto é onde se chega ao 

cruzar o Jordão. O Deserto é o Outro mundo. Entrar ou sair do Deserto 

simboliza um movimento do aqui-e-agora para a ausência de tempo do 

Outro ou vice-versa. (ALTER; KERMODE, 1997, p. 626)    

 

 

O deserto é uma metáfora muito utilizada pelo poeta para expressar a sua 

solidão, para designar também o espaço místico de abandono a Deus. 

O poema de Walflan de Queiroz começa com um eu-lírico que se apresenta a um 

interlocutor sob a égide de um tom efetivamete solene, emergindo das profundezas: 
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“Chamaste-me de Ismael”. Este interlocutor é Deus – Pai, nomeado somente no último 

verso do poema.  

Segundo Frye (2004) há uma característica de grande relevância na Bíblia, 

considerando-se seu aspecto revolucionário: a ênfase nas metáforas do ouvido em 

comparação com as metáforas da visão.  

Pela narrativa do Gênesis tomamos conhecimento do que se passa na história de 

Ismael. Abraão não tendo filhos com sua esposa Sara é convencido por ela para tomar a 

sua serva do Oriente, Agar, como nova esposa. Ismael, portanto, é concebido dessa 

união quando o “velho patriarca tem oitenta e seis anos” (Gn. 21, 14-21). No entanto, 

Abraão ouve de Deus que deve rejeitar seu filho Ismael, porque outro nascerá do ventre 

de Sara: Isaac. “Sou teu filho que foi expulso / Da casa de Abraão”, como diz o eu-lírico 

do poema. 

Para a exegese bíblica, Abraão é visto como o iniciador do monoteísmo em duas 

vertentes: no clã familiar que, através do filho com a esposa Sara, Isaac, deu origem ao 

povo judeu e, em contrapartida, os descendentes de Ismael que deram origem a muitos 

povos árabes. Os versos do poeta revisitam o episódio bíblico: “Viste minha mãe junto 

ao poço / E me deste peixes, constelações / Para que nelas eu te contemplasse”.  

A palavra “peixes” é um dos símbolos do cristianismo. O vocábulo em grego 

corresponde a ichthys, interpretado pela tradição cristã como sendo o acróstico do nome 

de Jesus Cristo, Filho de Deus, Salvador.       

 

1. 4 Os outros livros 

 

 

Façamos uma concisa apresentação dos livros lançados por Walflan de Queiroz.  

Bachelard (1984) afirma que a leitura de um poeta é essencialmente devaneio. 

Dessa forma, devemos tocar, descobrir, desvendar o seu método, explicar o seu 

procedimento, os segredos da fabricação de sua técnica. Façamos, então, uma viagem, 

um passeio lânguido, lúcido e sereno por entre seus livros, identificando cada um deles.  

O primeiro livro de Walflan de Queiroz, O tempo da solidão, foi publicado em 

1960. Seu nome já era conhecido na província, seus poemas já marcavam presença nos 

jornais, nas revistas, nos saraus; suas conferências atraíam poetas e curiosos. Neste 

livro, a temática religiosa já está esboçada não só por meio das preces e da canção para 

a Virgem Maria, mas também por uma nota ao leitor, pela qual se deixa entrevê a sua 
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disciplina espiritual e poética ao abandonar as preocupações em relação ao mundo 

externo para alcançar uma elevação mística, afastando-se fisicamente do mundo e se 

voltando para um recolhimento pessoal.  

O poeta relata ter vivido experiências
7
 dramáticas em sua existência, sentido o 

fel da vida em toda a sua intensidade, porém sem deixar de acreditar na palavra de 

Cristo e na Beleza que há nas coisas do universo. Guarda em sua memória o verso de 

Keats: “A thing of beauty is a joy for ever”. Sabe que a poesia, como sendo uma forma 

de conhecimento, sendo uma expressão da imaginação por meio da linguagem, do 

silêncio e da aventura espiritual não desaparecerá do Homem.  

Distante de sua Musa e sem esperanças de revê-la algum dia, desabafa o poeta: 

“Indaguei o meu tempo interior, segui uma estrela. Outrora, conta o Evangelho, os 

magos do Oriente, seguiram uma estrela, e encontraram o Rei envolvido em pobres 

palhas de uma manjedoura. Espero que comigo, aconteça o mesmo”. Nota-se que esse 

“tempo interior”, é metáfora para a sua dor existencial convertida em versos.    

A solidão do poeta tem um ritmo atrelado a uma ferida angustiante na medida 

em que se torna o destinado de um sofrimento que lhe clareia a visão das coisas do 

mundo. A sua poesia, conseqüentemente, torna-se a razão de sua existência, porque ela 

o consola da Dor e o consola da Angústia.  

Para além das apresentações de Edgar Barbosa e Veríssimo de Melo, anunciando 

não um mero nascimento, mas, sobretudo a chegada definitiva de um poeta em sua 

estréia na cidade de Natal, a edição delicada e simples de O tempo da solidão traz ainda 

um interessante texto de Câmara Cascudo, “Depoimento, anti-prefácio”, que expõe a 

sua visão sobre Walflan de Queiroz e a sua poesia. A respeito de sua revelação poética, 

escreve Cascudo: 

  

Conheci Walflan antes e depois de sua aventura no mar, um mar amargo e 

sonoro que o impregnou de sal e de melodias distantes e nostálgicas. 

Voltando, conta sua história, história da viagem atormentada, em poemas 

como, Ulisses viveu a busca de Ítaca ou Jasão o regresso com os argonautas. 

(...) Vi o Poeta seteando os demônios lentos, vivendo o Amor sem pecado, 

pondo o coração em cima da cabeça esmagada da serpente, sob a meia lua 

de prata, aos pés da Virgem Imortal.    
 

(O tempo da solidão, [s.p.]) 

                                                 
7 Walflan de Queiroz teve uma experiência arrebatadora a partir de sua intensa vivência como homem 

moderno. Pensamos no conceito de experiência, em Walter Benjamin, ao falar do poeta das Flores do 

mal: “Baudelaire lança-se contra a multidão; e o faz com a cólera impotente de quem se lança contra o 

vento ou contra a chuva. Eis aí a vivência a que Baudelaire deu o peso de uma experiência” (BENJAMIN, 

1983, p.51).   
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É pouco conhecido o relato da viagem, conforme assinalamos no começo desta 

introdução, que o poeta realizou como marinheiro de um navio cujo percurso 

contornava a América do Sul e as Antilhas. Todavia, não possuímos documentos 

suficientes que comprovem o exato roteiro desta viagem, havendo apenas informações 

contidas no próprio livro. De qualquer forma, O tempo da solidão está repleto mesmo, 

como diz Cascudo, de imagens que remontam muitas vezes ao universo marinho. O 

poeta traz de sua viagem o cheiro da maresia oceânica: “Um porto magnífico de velas 

brancas e tardes azuis”.  

A epígrafe do seu primeiro livro o poeta vai buscar primeiramente nas 

Illuminations de Rimbaud, de quem era um declarado leitor em suas horas de amargura: 

“Ce ne peut être que la fin du monde, en avançant”. A sua influência sobre o poeta é 

imensa e direta, podendo-se dizer seguramente que Rimbaud é outro tema em sua obra. 

O poeta leu o “Bateau ivre”, atendeu o seu chamado. Em seguida, ao virarmos a página, 

vemos que o poeta lança mão de uma nova epígrafe, desta vez, extraída do poema “To 

one in paradise” de Edgar Allan Poe. Ei-la: “Thou wast that all to me, / For whitch my 

soul did pine / A green isle and the sea, love, / A fountain and a shrine, / All wrethed 

with fruits and flowers, / And all the flowers were mine”. Os versos do poeta 

americano, Walflan de Queiroz dedica a Irene Porcell. Temos, então, o primeiro indício 

de uma projeção temática forte em sua obra: o Amor, a figura da Mulher, um constante 

tema da meditação do seu pensamento e das aflições de sua alma.   

Pelas epígrafes, percebe-se que ele se instruiu ou se deixou seduzir por 

prestigiosos exemplos da poesia universal. Keats, Baudelaire, Hörlderlin e Hart Crane 

fazem parte do seu itinerário de depuração intelectual. Além, é claro, da leitura da 

Bíblia e de outra obra clássica da literatura religiosa no Ocidente, Imitação de Cristo, de 

Tomás de Kempis.  

Para aqui mostraremos, à guise de ilustração, um poema no qual nos fornece um 

exemplo do efeito imagético provocado pela despersonalização do eu-lírico:   

 

 

AUTORETRATO 
A Luis Carlos Guimarães 

 
Não tenho a beleza de Rimbaud, nem o rosto torturado de Baudelaire. 

Tenho sim, olhos negros, negros como os de Poe. 

Meus cabelos são soltos, em desalinho 

Como os de algum anjo ou demônio. 

Minha pele, queimada eternamente pelo sol, tem o sal do mar 
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E a cor morena dos que são náufragos. 

Minhas mãos são pequenas, tristes embora, 

Como as mãos de alguém que só as estendeu para o adeus.  
 

(O tempo da solidão, p. 38) 

 

 

O título do poema não revela nenhuma fidelidade de espelho, pelo contrário, 

contém a mais explosiva reserva da pura poesia. Walflan de Queiroz dialoga com seus 

companheiros de poesia, realizando a plenitude da sua interioridade de criador.  

Entre o angelical e o demoníaco, entre a luz daquela beleza selvagem que tinha 

Rimbaud, antes de abandonar a poesia no esplendor da juventude e partir em direção ao 

deserto africano, e as trevas equiparáveis à congestão torturada do rosto de Baudelaire, 

o poeta constrói as suas facetas. Pela natureza do seu estilo, inclusive pelo campo 

semântico da agonia, o eu-lírico aproxima a sua condição de decaído e degradado em 

Edgar Allan Poe. “Tenho sim, olhos negros, negros, como os de Poe. / Meus cabelos 

são soltos, em desalinho / Como os de algum anjo ou demônio”.  

O poeta Walflan se concentra, através desses versos, na ambiência noturna, no 

traço hiperbólico, na configuração do mistério e do sinistro dos românticos. A 

semelhança entre ele e Poe, em tom metafórico, recai sobre as “categorias negativas”, 

conforme o estudo de Friedrich (1978), o qual passou a utilizá-las não com a finalidade 

de depreciação, mas de obter uma aproximação descritiva através da lírica moderna.  

O fingimento poético enquadra-se na moldura de um plano estético e emocional, 

sobressaindo um eu poético que diz ser um náufrago, pois imergiu nas profundezas de 

sua própria existência vivida: “Minha pele, queimada eternamente pelo sol, tem o sal do 

mar, / E a cor morena dos que são náufragos”. Traz, portanto, o semblante solitário dos 

afogados do mar. Os versos de “Autoretrato” permitem-nos entrever um destino poético 

que através de um conjunto de qualidades indicadoras de uma vigorosa e multifacetada 

personalidade marca, em Walflan de Queiroz, o surgimento da verdadeira poesia. O seu 

poema, nas devidas proporções, tem valor de um aviso, de uma tendência e de uma 

vocação.       

De fato, muitos temas que serão quase permanentes em sua poesia, ao longo de 

oito livros, já estão de alguma forma prefigurados em O tempo da solidão: o mar, a 

própria solidão, a angústia, a tristeza, o deserto e principalmente o amor sublimado, a 

amada divinizada e distante. Em elegias narra a beleza suave do amor casto e inatingível 

para as primeiras musas: Irene e Tereza. O amor celebrado pelo poeta corresponde a um 
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“eterno manuscrito da caça espiritual”, como registrou no poema “Elegia para Tereza”. 

Nas suas estâncias o poeta confessa que o amor é algo muito distante e impossível para 

ele, tendo que seguir o curso da vida como um proscrito, um errante. E assim parece 

existir em função dos versos deste poema: 

 

 

PARA KEATS 

 

Permit me Voyage, love, into your hands. 

          Hart Crane 

 
Eu também tenho que morar com a solidão. 

Mesmo se eu amo a montanha, o mar e o penhasco, 

Ela é minha amante e não me abandona jamais. 

Somos como duas crianças sempre fiéis uma a outra. 

Somos sinceros e sempre estamos brincando. 

Tudo para mim, é distante e impossível. 

Distante o meu amor, distante a vida que desejo. 

As horas me passam vagas e sem sentido, 

E vou pelo mundo como um proscrito, um vagabundo, 

Amando alguém que não me conhece, 

Sofrendo a desdita de um infortúnio.  

Não me choro. 

Sei que outros andaram pela mesma estrada, 

Não me lamento. 

Sei que outros vieram antes de mim. 

E não choraram e não se lamentaram também, 

Porque eram fortes e valorosos. 

Entretanto, quero que todos saibam que, como Keats, a quem amo, 

Verei para sempre, em todas as cousas, o princípio da Beleza. 
 

(O tempo da solidão, p. 29) 
  

 

O poeta habita uma solidão que funciona como a eterna fonte onde só os eleitos 

bebem, ascendem e transcendem, como uma forma de viver e criar. Por isso, a 

necessidade de uma solidão autêntica, fiel às sensações íntimas, leva o poeta a realizar 

um gesto de coragem, percorrendo os caminhos obscuros de sua alma. A poesia, à 

maneira de Keats, não pode ignorar ou desprezar a beleza, ícone de um sentimento 

platônico. O seu poema conserva a força do extremo subjetivismo dos românticos: 

“Mesmo se eu amo a montanha, o mar e o penhasco”. A paisagem natural consegue 

absorver as pressões anímicas do eu poético. Em se tratando do Romantismo, como diz 

Bosi (1994, p. 94): “E na poesia ecoam o tumulto do mar e a placidez do lago, o fragor 
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da tempestade e o silêncio do ocaso, o ímpeto do vento e a fixidez do céu, o terror do 

abismo e a serenidade do monte”.  

Além de Irene e Tereza, existem outras mulheres que o poeta cultiva no seu 

imaginário poético, como Annabell Lee, a amada morta de Poe; Diotima, a mulher 

celebrada em versos por Hölderlin; e a Tehura, uma nativa da Polinésia, de feições 

exóticas, transfigurada em quadro pelo pintor francês Paul Gauguin. É forte a presença 

da mulher em toda a sua poesia. Walflan de Queiroz amou platonicamente. Amou 

loucamente. Foram muitas as mulheres que ele amou com os olhos, com as palavras. 

Desejou o amor, como já dissemos, ao modo dos românticos da segunda geração.  
A volubilidade com que o seu coração cede a novos amores daria origem a uma 

obra sobre a dor de uma paixão não correspondida. É lançado, em 1963, O livro de 

Tânia. A dedicatória por si só expressa o espírito de um homem oprimido e 

incompreendido na sua ânsia de desejar: “Eis o teu livro, Tânia. O mar já não existe. E 

as rosas que te dei naquela noite de dezembro, estão tristes. Esperam pela tua ternura. 

Tocadas, como são, pelo orvalho e os ventos das manhãs”. Eis a oferenda, a espera de 

algo que não virá. Assim o poeta vive de fato uma guerra interior em que vitórias e 

derrotas se confundem. Uma batalha árdua e evidente na página seguinte de O livro de 

Tânia, onde se sobressai uma epígrafe retirada diretamente do episódio contido no 

Gênesis que narra a luta de Jacó contra um anjo. A luta metaforicamente incendeia os 

olhos do poeta e, ao que tudo indica, essa luta faz dele um poeta autêntico na maneira de 

exprimir-se.    

O livro de Tânia adquire repercussão em Natal, pelo título envolvente e a 

perspectiva aberta em traduzir a imagem feminina nele presente. À semelhança da 

amada, Beatriz, do poeta italiano Dante Alighieri, sua guia na ascensão das esferas do 

Paraíso, cujo nome verdadeiro se sabe que era Beatrice Portinari, também Tânia existiu 

de verdade. Walflan de Queiroz nutre por ela um amor impossível dadas às 

circunstâncias impostas pela sociedade, pois a jovem moça já estava comprometida. 

Pode-se dizer, com certa ressalva, que Tânia foi metaforicamente a Beatriz tão sonhada 

nos versos de Walflan de Queiroz.  

Tânia, metáfora do amor não consumado, um extenso poema. E o “poema é 

linguagem erguida”, como diz Octavio Paz (1982, p.43).  

Vejamos como esse motivo se coloca no discurso poético de Walflan de 

Queiroz: 
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Tânia. Teus olhos são doces e brilhantes, cinzentos como a noite. 

Tânia. Teus olhos são grandes e lindos como duas estrelas que se amam. 

Eu sou um rio. Tânia, como o mar, não tem fim. Corro para o mar. 

E sou como uma folha que treme. Tânia, como uma planta, tem suas raízes 

na praia.  

Eu sou um grito. Tânia, como uma canção. 

Tânia. Em teus olhos abertos, contemplo um céu sem astros, vejo a noite 

fechar as tuas pálpebras, sinto o orvalho molhar o teu rosto de sombras e de 

luz. 

O vento toca brandamente os teus cabelos, Tânia. O vento traz do mar, um 

recado para Tânia. 

E Tânia chora. Tânia lembra-se então de sua infância, de sua roupa de 

colegial e de sua primeira viagem. Tânia, como eu não teve infância, viveu 

esperando pela inocência de uma nuvem.       

Tenho sede. O mar também tem sede. Por isso ele nos separou.  

Sabes que o mar, separa mais do que a morte, Tânia? 
 

(O livro de Tânia, [s.p.]) 

 

 

Seus versos contêm a cadência rítmica da prosa poética com um sóbrio traço de 

desencontro e de amargura, permitindo que o texto não perca a sua plasticidade 

imagética. No interior do poema destaca-se o tom lânguido ao exprimir os encantos da 

mulher amada por meio de uma linguagem metafórica impregnada de hipérboles, 

sinestesias e comparações. O poeta invoca aspectos físicos da Amada, em especial, os 

olhos que são “doces e brilhantes, cinzentos como a noite”, “grandes e lindos como 

duas estrelas que se amam”. Invoca o seu rosto “de sombras e de luz” e os cabelos 

tocados pelos ventos. Temos um conjunto de metáforas que permitem que o sentimento 

do poeta se materialize na descrição subjetiva do seu objeto de veneração. Como se 

percebe, neste poema, a sensibilidade poética de Walflan de Queiroz se caracteriza pela 

abundância de imagens visuais e auditivas.   

O poeta se alimenta dos mitos da tradição literária. Orfeu é um deles. Dessa 

forma, a figura de Tânia se revela para a sua imaginação sob diferentes retratos 

espelhados em suas leituras. Tânia está sob o signo de tudo aquilo que representa uma 

atmosfera fúnebre, de perda, de algo que não se pode possuir e que foi perdido. Perdido 

para sempre. Por isso o poeta evoca os nomes de Eurídice, de Ofélia e da Annabel Lee, 

de Poe, cuja imagem viveu constantemente presente no imaginário do poeta Walflan de 

Queiroz, como nesse verso do poema “Anjo, não me deixes tão só”: “Annabel Lee dos 

meus sonhos, lírio de minha solidão”.  
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No texto “Poesia e tentativa” que funciona como prefácio de sua obra o poeta 

esclarece: 

 

 

[...] Minha intenção neste livro de poemas, foi única e exclusivamente 

poética. Qualquer outra interpretação trai a malícia de quem o imaginou. 

Uma mulher pode ser um abismo, como também uma flor da montanha. No 

meu caso, encontrei um abismo. Mas, somente no abismo encontra-se a 

verdade. Os deuses amam a profundidade, não o tumulto, dentro da gente. 

Tirei deste abismo, rosas azuis. Com elas, faço um ramo dourado e o 

deponho perto de minha janela. Pássaros vindos, não sei de que nascentes 

cantam canções para mim [...].  
 

(O livro de Tânia, [s.p.]) 

 

 

Diferentemente do jovem Werther, personagem consagrado de Goethe na 

literatura, que comete suicídio levando seu amor às ultimas conseqüências, o poeta 

aceita o fardo de carregar o peso de seus sentimentos. A mulher tematizada representa 

uma metáfora do abismo.  

Em O livro de Tânia, o poeta Walflan de Queiroz procura vivenciar o amor sob 

o descortinar do mistério divino, recorrendo ao longo dos poemas a uma intensa 

quantidade de determinados símbolos como o rio, o mar, a ilha, a flor, a morte, a estrela, 

o anjo, o pássaro, a montanha.   

A seguir, escreve O testamento de Jó, do qual logo falaremos, de forma mais 

detalhada. 

Em 1967, ao publicar o seu quarto livro de poemas, A colina de Deus, percebe-

se que a motivação religiosa vai abarcando cada vez mais o seu espírito. Sabe-se que o 

poeta manuseava uma Bíblia em francês, fonte de leitura e de inspiração para compor 

seus poemas.  

A epígrafe que anuncia os poemas de A colina de Deus está em francês, “Ballade 

de l‟exilé”, cujo tema é o exílio sofrido por Israel: “Au bord des fleuves de Babylone / 

nous etions assis et pleurions, / nous souvenant de Sion; / aux peuplliers d‟alentour / 

nous avions pendu nos harpes”. Na versão brasileira da Bíblia de Jerusalém esses 

versículos correspondem ao salmo “Canto do exilado” que por sua vez trata dos judeus 

na Babilônia: “À beira dos canais de Babilônia / nos sentamos, e choramos / com 

saudades de Sião; / nos salgueiros que ali estavam / penduramos nossas harpas” (Sl. 

136, 1-2). 
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Com efeito, o poeta pretende comunicar dentro de uma tradição judaico-cristã o 

seu misticismo. E o faz através dos poemas “Yahvé”, “A colina de Deus”, “Cantique de 

Sion”, “Ó vem, casa de Jacó, sigamos a luz de Yahvé”, “Rosa do Sinai”, “Noite”, 

“Indecisão na noite”, “Salmo”, “Fidelidade” e “Sagesse”. Por outro lado, percebemos 

que poemas como “Ivanhoe” e a canção presente sob o título de “Allah” parecem fora 

de lugar na conjuntura mística do livro. O misticismo do poeta é um tanto contraditório, 

mas é assim que ele se desenvolve ao longo de sua obra, alcançando alguns momentos 

de rara qualidade estética. O poema que se segue oferece uma oportunidade para 

avaliarmos o efeito da religiosidade impregnada em A colina de Deus.  

  

 

ORAÇÃO 

 

Vem para mim, Senhor 

Como a neve para os montes, 

Ou como o sol para os trigais. 

 

Vem para mim, Senhor 

Como a cotovia para o dia, 

Ou como a calmaria para o mar. 

 

Vem para mim, Senhor  

Como a sabedoria para os santos, 

Ou como a oração para os desgraçados!     

 

(A colina de Deus, p. 17) 

 

 

O tópico desse poema e a sua serena resignação possuem o tom adequado a uma 

súplica como faziam os antigos salmistas na Bíblia. Tomemos o início majestoso: “Vem 

para mim, Senhor”. Este verso será repetido no começo de cada terceto, tornando-se 

uma representação intensificada para enfocar de modo mais agudo a necessidade de 

amparo, de auxílio, de fonte e de busca divina pela qual clama o eu-lírico.  

Além das metáforas, outra figura de linguagem particularmente dominante no 

poema é a comparação identificada pelo conectivo como e pelo pequeno léxico de 

expressões que se relacionam entre si, tais como “neve”, “montes”, “sol”, “trigais”, 

“cotovia”, “dia”, “calmaria”, “sabedoria”, “santos”, “oração”, “desgraçados”. Percebe-

se a alteração de sentido dessas palavras na leitura das estrofes do poema, as quais 

recebem um segundo significado, em que o sentido de base e o acrescentado apresentam 
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uma relação de semelhança, isto é, traços semânticos comuns. O poema articula uma 

ampla visão espiritual que se refere à estrutura inerente da relação humano-divina.  

Consta assinalar que a leitura de A colina de Deus acompanhará as recordações 

afetivas constituidoras de um mar de ondas agitadas dentro do poeta que comumente 

volta a evocar os mesmos fantasmas. Escreve o poema “Israfel”, título também de um 

poema de Poe. Israfel é um anjo presente no Alcorão, conhecido pela voz sedutora entre 

as esferas celestiais. Em seu poema, Walflan de Queiroz tematiza a impossibilidade de 

amar: “Três amores / E uma solidão. / Irene azul. / Herna triste / e Tânia amarga”.   

Num curto espaço de tempo, o seu quinto livro de poesias veio a lume em 1970, 

com o título de Nas fontes da salvação. Uma vez mais identificado com Jó, toma para si 

próprio uma epígrafe para abertura dessa obra: “Ele não olha aquele que se julga sábio” 

(Jó 37, 24). O poeta retoma como sempre as antigas paixões turbulentas da alma que 

permeiam quase toda a sua obra poética. “Herna”, “Irene” e “Tânia” são títulos de 

alguns poemas do livro. A mesma Herna, de O testamento de Jó; assim também a Irene, 

de O tempo da solidão e a Tânia para quem o poeta escreveu, com título eloqüente, O 

livro de Tânia. Em trecho de um poema assinalamos a sua declaração resignada perante 

o Amor: “Chorei como Jeremias, sofri como Jó, / Por isso não me reconhecerás, Irene”.  

A salvação pela qual o poeta se orienta aparece, de certa forma, anunciada desde 

A colina de Deus, caracterizando-se pela busca constante da palavra Deus, assim como 

de seu sentido encoberto sob vários nomes e doutrinas religiosas. O conceito de poesia 

para Walflan de Queiroz se aperfeiçoou, quer dizer, se sublimou e tem de ser captado 

por uma espécie de comunicação com o Ser Supremo. Para o poeta, a poesia não é um 

acontecimento lógico e simplista, não é um exercício prático e somente lúdico. A poesia 

para ele é uma revelação de Deus, uma vocação mística experimentada que faz da 

própria vida uma atitude solidária com a sua arte.  

Assim é a poesia deste volume, Nas fontes da salvação, um conjunto de pouco 

mais de quinze peças que pela fecundidade das incitações mentais, pela filosofia da 

vida, pelas facetas do universo redescoberto e conjugado penetra no subconsciente 

individual e coletivo. No prefácio, intitulado apenas “Deus”, Walflan de Queiroz 

expressa o conteúdo de suas idéias: 

 

 

Minha religião é o Teísmo. O Teísmo, aliás, é o fundamento de todas as 

religiões reveladas. Condição e pressuposto inicial de toda crença, a fé num 

único Deus, implica numa aceitação radical da verdade e do bem. (...) Nos 
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poemas que se seguem, procurei amar a Deus de uma forma pessoal. 

Escrevi-os, mergulhando meu ser, nas humildes fontes da salvação. Os 

nomes divinos são muitos também. Escolhi o de Zeus, o de Allah, o de 

Braman, o de Eloim e o de Ahura Mazda. Possam estes poemas, quais folhas 

do outono, voarem e atingirem o coração do Deus que amo e venero.      
 

(Nas fontes da salvação, p. 1-3) 

   

                

O poeta claramente nomeia de forma global a sua posição filosófico-religiosa: 

“Minha religião é o Teísmo”. Em Abbagnano (1962), lemos através do seu Dicionário 

de filosofia que o termo é utilizado desde o século XVII para indicar genericamente a 

crença em Deus, tendo sido definido a princípio por Kant em oposição direta ao 

ateísmo.  

Para o poeta Walflan de Queiroz o vocábulo “Deus” representa uma fonte 

inesgotável e a partir desta concepção desenvolve uma tautologia, evocando o seu nome 

por meio de várias formas, resultando numa abundância de expressões para designar a 

mesma divindade. Desta maneira, tece uma seleção de poemas alternados entre salmos e 

louvações. Destacaremos alguns títulos: “Zeus”, “Allah”, “Elohim”, “Brahman”, 

“Ahura Mazda”, “Cristo”, além de outros. Só pelos enunciados fica evidente que há 

evocações.  

O vínculo entre poesia e religiosidade está traçado pelas mãos do poeta. Lendo 

os ensaios de Tristão de Athayde (1969), tomamos como referência a sua categórica 

afirmação de que poesia e religião, como formas supremas de participação do homem 

no universo, ou se aproximam intimamente ou se dissociam violentamente. Segundo 

ainda o crítico paulista, haverá sempre uma querela insolúvel e uma atração irresistível 

entre esses dois pólos de forma que ambos representam a consagração máxima da 

liberdade e da natureza humana em sua plena expressão.      

Com efeito, numa paradoxal visão mística que procura desvendar o universo da 

experiência de Deus ou do sagrado nas culturas religiosas, viabilizando o encontro 

sincrético das religiões judaica, cristã, islâmica e do Oriente, como o hinduísmo, avança 

consideravelmente a religiosidade do poeta. A sua devoção religiosa irá ter reflexos em 

sua poesia que, assim como, a fé tem uma natureza ambivalente. Essa mesma fé 

convertida em fanatismo no sentido da busca frenética pelo substantivo Deus e suas 

analogias leva o poeta à loucura como poderemos sentir no seu último livro mais 

especificamente.  
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Em 1972, veio à luz, Aos teus pés, Senhor, um livro dedicado à Brahman, a 

divindade principal do hinduísmo. Para os hindus este deus simboliza a força criativa do 

universo. A experiência religiosa de Walflan de Queiroz alcança uma nova interioridade 

contemplativa e emotiva nos poemas desse livro, deflagrada na própria capa de sua 

edição que traz uma pintura representativa da Santíssima Trindade assinada por André 

Rubleif
8
.  

A concepção trinitária de Deus não é referência única do dogma cristão e, 

sabendo disso, o poeta recorre também à trindade bramânica composta por Brahman, 

Xiva e Vixnu. Entre hinos, salmos, preces, elegias e odes, ou poemas que remetem as 

mulheres amadas, escreve Walflan de Queiroz numa ânsia confusa de pureza e 

misticismo.  

No prefácio de seu livro, o poeta consciente de seu caminho espiritual, 

consciente também da tradição religiosa que o precede, anota: “A Santíssima Trindade 

constitui um Mistério para a razão. O mais profundo mistério do Cristianismo. Sendo 

indevassável, seduz intelectualmente pela Beleza do dogma e a Verdade do conteúdo”.   

A Santíssima Trindade, como uma adoração estética, resume, para o poeta, as 

noções de Intelecto, Emoção e vontade (Verdade). São conceitos interligados que ele 

absorve e desenvolve através da sua poesia.    

Os temas quase sempre se repetem, como nos livros anteriores, e, assim, temos 

poemas para Jeová, para Brahman, para Krisna, Adão, Abraão, Jové, a Virgem Maria, 

para Ezequiel, Thor, Om, Allah, entre outros. A sua poesia convive com diferentes 

tradições religiosas, diferentes mitologias, reiteramos. A expressão poética se confunde 

e se mescla com a expressão religiosa. O poeta insere num único plano, como única 

meta, a multiplicidade mística das religiões.    

Por outro lado, em seu livro, os referencias poéticos estão presentes, como o 

poema para o poeta inglês, Shakespeare, para Hart Crane ou uma menção ao poeta 

francês, Verlaine.   

 

 

 

                                                 
8 Sobre este nome faço questão de reproduzir as palavras deixadas pelo Professor Dr. Tarcísio Gurgel 

durante a qualificação: “Atenção João: é bom a gente sempre desconfiar da grafia dos nomes estrangeiros 

por autores potiguares mesmo que seja um Cascudo. O nome do artista, conforme „São Google‟ é André 

Rublev, um monge russo”. Desde então ficamos sabendo que o ícone da Santíssima Trindade foi pintado 

por esse monge da Igreja ortodoxa russa no século XV.     
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Deste ciclo de poemas, chama-nos a atenção, pela qualidade de seus versos, a 

sua canção, para o poeta norte-americano, e está transcrita logo abaixo: 

 

 

POEMA DEDICADO AO POETA HART CRANE
9
 

 

Hart, Hart, escreve-me do Rio, das Antilhas e do México. 

Manda-me Tua mensagem dos portos, das ilhas e dos continentes insubmissos. 

Escreve tua ponte de novo para mim, inconclusa, heróica e humilde, para que eu 

me comunique contigo 

E caminhe pelas florestas de Bryant e de Whitier. 

Hart lírico, Hart apolínio, 

Que comeste o pão dos anjos. 

Hart meigo, Hart puro,  

Que tinhas em Ti o Fogo do Altíssimo. 

 

Hart, Hart, Tua Musa eu conheço, era uma abelha do Paraíso. 

Hart, Hart, não te esqueci, poeta irmão, quando foste devorado pelos tubarões 

E Maria docemente contemplava os teus olhos. 

Hart, Hart, perdemos as imagens, mas tu as recriaste. 

Morrem os corações, mas Tu nos ofereceste o Teu.  
 

(Aos teus pés, Senhor, p. 45) 

 

 

O poeta americano foi certamente um tema trabalhado na sua poesia. Em O 

tempo da solidão (1960) e O livro de Tânia (1963) há referências a Hart Crane, o “poeta 

do mar”. O desenvolvimento da sensibilidade poética de Walflan de Queiroz, 

condicionado muitas vezes pelas experiências vitais, determina um mundo pessoal de 

imagens e associações. A palavra se torna evocativa, sugestiva e repetitiva. A morte de 

Hart Crane é tematizada no poema sob a ótica de uma visão mística, de uma 

sublimação. O poeta o chama: “Hart, Hart” e, assim, é estimulado a compor por meio de 

símbolos característicos que remontam a certos aspectos da obra e do suicídio de Crane.    

                                                 
 
9 Uma informação sobre o poeta: “Versos de visionária intensidade marcam a lírica de Hart Crane, que 

celebrou a vida na era industrial, para exaltar a experiência americana. Harold Hart Crane nasceu em 

Garrettsville, Ohio, em 21de julho de 1899. Emocionalmente instável, entregou-se ainda jovem ao álcool. 

Impressionado pelo fragor da vida urbana, radicou-se em 1923 em Nova York. Publicou dois livros de 

poesia em vida: White buildings (1926; Edifícios brancos) e The bridge (1930; A ponte). Diante dos 

conflitos oriundos da industrialização, buscou refúgio numa afirmação mística. The bridge, sua obra mais 

célebre, consta de 15 partes unificadas por uma estrutura que alude à forma de uma sinfonia. O núcleo do 

livro é a ponte do Brooklin, verdadeiro mito da América. Pouco depois de publicá-lo, Hart Crane foi para 

o México. Ao voltar para os Estados Unidos, pulou do navio e morreu afogado no mar das Antilhas, em 

27 de abril de 1932”. (CRANE, Hart. In: GRANDE ENCICLOPÉDIA BARSA. São Paulo: Barsa Planeta 

Internacional, 2004, p. 468).        
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Após ter lido os profetas de Israel, e ter estudado os Vedas, o conjunto de textos 

religiosos, nos quais se encontram registrados os mais antigos documentos do passado 

da Índia, o poeta fez uma incursão aos mistérios órficos para compor os poemas do livro 

A fonte de Zeus, publicado em 1974. Repara-se que o intervalo de tempo entre esta obra 

e a anterior é bastante curto o que nos leva a imaginar o quanto o poeta está consciente 

da missão de sua poesia, a cujo serviço pôs seu consumado talento literário. 

A sua religiosidade aprofunda-se e se expressa cada vez mais sob a forma de 

uma unção religiosa e, se quisermos, sob a forma de um sincretismo, ou seja, de uma 

mistura que une e põe num mesmo patamar uma imensidade de deuses. Do Ocidente ao 

Oriente, o poeta transitou por várias místicas.   

A fonte de Zeus ou poemas sacros, este o subtítulo, divide-se em três seções: “A 

luz de Orfeu”, “O ramo dourado” e a coletânea “Salmos Jeohvistas”, cujo tema central é 

o pecado. O seu livro não é muito diferente dos anteriores Nas fontes da salvação 

(1970) e Aos teus pés, Senhor (1972). O poeta não limita seus motivos religiosos a uma 

única composição, mas em torno do mesmo tema compõe uma série de poemas 

repetindo os mesmos símbolos, as mesmas expressões e igualmente os mesmos padrões 

estéticos. Assim, os poemas “A fonte de Zeus”, “Deus”, “Invocação a Allah”, “Hino a 

Allah”, “Deus da luz”, “O messias”, “Os nomes divinos”, “Elohim”, “Braman”, “Zeus”, 

“Faetonte”, e, surpreendentemente, “Marduk”, um deus antigo venerado nos tempos da 

Babilônia, correspondem à continuidade do roteiro espiritual do poeta na ânsia que ele 

persegue em torno do divino. Sobre o deus Marduk lemos um dado curioso no 

Dicionário histórico de religiões de Amaral Azevedo (2002, p. 432): “Nome de origem 

e de etimologia controversas, Filho de Éa, com quem dividia o patrono do exorcismo”. 

Justamente, “Éa”, outro poema de Walflan de Queiroz que integra A fonte de Zeus. 

Nesse sentido, temos um panteão de deuses cultuados pelo poeta.      

Transcreveremos o poema que corresponde a uma espécie de prelúdio 

homônimo de sua última obra.   

 

 

A NOITE DE ALLAH 
 

Não tinha visto a luz do sol, nem meus olhos tinham contemplado 

Os regatos que corriam pelos vales. 

Não entendia mesmo ainda a música do vento, nem tinha visto ainda as colinas 

de Deus no horizonte da Abadia. 
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Quando vi tua Noite, Senhor! 

Maravilhosa Noite de milhões de astros e soes adjacentes. 

Arrebataste-me como uma estrela, Senhor! E os deuses fugiram ante  

O teu Amor! 

 

A cidade maldita, inclinou-se para o Oriente, em quanto como um leão 

Me devoravas! 

 

Não tinha ainda conhecido as manhãs, nem minhas mãos tinham sido encantadas 

para Ti, Senhor!  

 

Meu coração ainda não palpitava ao toque da graça, nem minha alma 

sabia o que fosse a fonte da Beleza. 

 

Quando vi Tua Noite, Senhor! Noite de Luz como num nicho.  

Allah somente sabe o que as estrelas não podem dizer.   
 

(A fonte de Zeus, p. 47) 

 

  

Seus versos irrompem espontaneamente como um grito que o eu-lírico 

transforma em poesia. Apesar da simplicidade sintática, dentro de um estilo narrativo, 

avança o poema numa sucessão de versos longos. O símbolo da noite reveladora faz 

com que o poeta implore aos astros para serem testemunhas de seu encontro místico 

com Deus, isto é, agora, com Allah. A noite detém e atinge o poeta em sua carga 

emocional, porque ela figura como imagem do inconsciente que se liberta no sono 

noturno.  

A simbologia da noite, como tema, anunciará o seu último livro. Walflan de 

Queiroz o compôs já no limiar da loucura que o levaria definitivamente ao manicômio, 

mas isso em nada prejudicou o valor intrínseco de sua obra. Ao contrário, contribuiu 

para realçar o fato de que a sua produção poética tem um caráter singular no âmbito da 

literatura do Rio Grande do Norte. Assim, em 1977, publica a sua obra derradeira, uma 

plaqueta, denominada A noite de Allah.    

O poeta mergulhou na tradição do Islã e na sua teofania que está presente num 

único livro sagrado para os muçulmanos: Alcorão. O Deus único e uno professado com 

grande devoção pelos muçulmanos nas procissões de fé passa a ser louvado e 

reivindicado pelo poeta que agora se considera um muçulmano convicto. Assim, o 

Alcorão é visto pelos muçulmanos como a palavra de Allah revelada ao profeta Maomé. 

Em livros anteriores, como vimos, o poeta Walflan de Queiroz já havia proclamado o 

nome de Allah. Tendo deixado para trás o deus cristão, os deuses clássicos e outros; 

escreve em verso surpreendente: “Hoje, não me lembro senão / Da onipotência de Alá”. 

O poeta, servidor de Allah, tem em mente a questão teológica do deus Uno e Onipotente 
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e, dessa forma, expressa no prefácio de seu livro, por meio de palavras suaves e 

místicas, o estágio poético alcançado: 

 

 
Esta pequena plaquette, lembra-me a Noite mais feliz de minha vida. Foi a 

Noite em que Allah tocou o meu coração. Escrevia-a, pensando no Único, 

naquele que não tem rival, Allah. Como muçulmano, sei que meu povo é o 

árabe, e que não tenho sentimentos estranhos ao país do meu sonho. Meca, 

vive em mim, com o mais forte sentimento religioso. Penso nos seus jardins, 

nos seus desertos e na Santa Ka‟aba. Sinto uma infinita nostalgia do Oculto.  
 

(A noite de Allah, [s.p.])   
   

 

O anjo de Allah veio visitá-lo em seus devaneios. O anjo da Noite, do Infinito e 

do Insondável, como outrora faziam as musas, ensinou-lhe um novo caminho místico 

para a sua redenção na terra. Em apenas dez poemas temáticos “Allah”, “Maomé”, 

“Israfel”, “O anjo de Allah”, “Hégira”, “O mahdi”, “Berd”, “O Altíssimo”, “Aladim” e 

“Hud” o poeta passeia pelas veredas sagradas da religião islâmica.         

Foi, assim, através dos temas religiosos, que Walflan de Queiroz se aproximou 

da essência da poesia. Foram as belas palavras encontradas nos poetas, na Bíblia, no 

Alcorão ou em outros textos sagrados, que abriram as cortinas da poesia para através 

dela se relacionar de forma subjetiva com o mundo.                     
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2. WALFLAN DE QUEIROZ E JÓ: SOB SIGNO DA DESOLAÇÃO  

 

 

Deus diz ao homem: “eu te curo, e por isso te machuco; 

eu te amo, e por isso te castigo”. 

           Tagore 

 

Aquele que criou o Universo e as estrelas 

exagerou quando inventou a dor.  

Omar Kayyam 

 

 

O poeta está desolado. É um ser que se refugia em seu irmão Jó, metáfora para 

um escravo. A desolação do poeta nesta terra faz dele um proscrito. E a imagem de Jó 

lhe serve de cifra da condição humana. O caminho a percorrer sob a lua sangrenta de Jó 

faz do poeta um homem disposto ao sofrimento. Também as chagas do Cristo na cruz 

lhe comovem. 

O vazio interior do poeta será recompensado através d‟O testamento de Jó. Este 

livro está recheado de composições que perpassam as questões divinas com o auxílio de 

versos e esquemas metafóricos para criar uma linguagem que dá voz ao Invisível, ao 

Inefável.             

Jó é uma realidade tremenda e moderna aos olhos do poeta Walflan de Queiroz; 

um tema atual, conflituoso, controverso, ornado na construção de um Deus, de uma 

religiosidade que se mescla a uma experiência estética, a uma aventura lingüística.     

O Livro de Jó, como diz Jung (1979), constitui um dos marcos miliários que 

assinalam a longa caminhada da evolução de um drama divino. Inserido na tradição dos 

textos poéticos e sapienciais do Antigo Testamento, exerceu forte influência sobre a 

literatura ocidental por tratar do sofrimento imerecido de um homem justo. É nesse 

sentido que o escritor Marc Bochet observa: 

 

 

[...]Jó, homem exposto a provações, passará por alternativas de revolta e 

submissão; é um sofredor que vive na expectativa de uma restauração, 

rejeitando a imagem de um Deus cruel que age com justiça distributiva para 

anunciar aquela de um Deus bom e justo. Jó é mostrado como uma figura 

essencial da miséria humana, entre a recusa e a passividade. (BOCHET, 

2005, p. 525) 
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No Guia literário da Bíblia, de Alter e Kermode (1997), lemos que a poesia de 

Jó é uma manifestação corroborada do sublime, no sentido clássico de exibir grandes 

objetos com uma mostra magnífica de figuras de linguagem e dicção e ter a força de 

composição que atinge e sobrepuja a mente, exercitando idéias a um só tempo com 

perspicácia e elevação. Com efeito, vemos em Jó, expressos com densidade e 

imaginação uma quantidade de temas que aparece em outras partes da literatura bíblica.    

Em A defesa da poesia, o poeta inglês sir Philip Sidney (2002), com extremo 

discernimento estético, identifica os poetas bíblicos como Davi em seus Salmos, 

Salomão em seu Cântico dos cânticos, em seu Eclesiastes e os Provérbios, Moisés e 

Débora em seus Hinos e, é claro, o escritor de Jó.          

No campo da literatura percebemos que a tragédia de Jó encontrou espaço 

propício. O drama de Jó inspirou e até mesmo obcecou muitos escritores de várias 

épocas, penetrando no imaginário literário quer como uma figura essencial da miséria 

humana, quer como triste testemunha da nostalgia do infinito. O escritor Marc Bochet 

assinala uma extensa lista de autores e obras que se elaboram em torno do nome do 

herói: desde As ilustrações do Livro de Jó do poeta romântico inglês do século XVIII, 

William Blake, cuja poesia aborda o tema religioso, à lamentação poética de Miguel 

Torga, em O outro livro de Job, publicada em 1936, a sua modernidade é reescrita e 

redescoberta no cruzamento de inúmeras leituras.  

Temos, inclusive, a presença de Jó através de epígrafes em diferentes 

modernidades na literatura norte-americana, como em Moby Dick, de Herman Melville, 

no século XIX; Kurt Vonnegutt Jr., em Almoço dos campeões (Café-da-manhã dos 

campeões, em outra tradução), no século XX.   

Jorge de Lima e Murilo Mendes, poetas de uma vertente metafísica e religiosa 

do modernismo brasileiro, por exemplo, retomam em seus versos o desabafo 

questionador e de protesto de Jó.
10

 

O poeta mineiro Lúcio Cardoso faz ao seu estilo poético uma tradução do Livro 

de Jó, publicada em 1946, pela antiga e raríssima Coleção Rubaiyat. Em sua versão, o 

poeta se baseou na edição francesa de Samuel Kahen que por sua vez é diretamente 

traduzida do hebraico. A edição brasileira de luxo traz ilustrações de Alix de Fautereau.  

      

                                                 
10 Murilo Mendes, em parceria com Jorge de Lima, escreveu Tempo e eternidade. “Novíssimo Job”, 

chama-se o seu poema. Em Jorge de Lima, há versos como: “A aceitação da vida me deu três Jós 

berrando à porta / que vieram de longe para me ver nascer”.    
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2.1 Jó revisitado 

 

 

Sou íntegro? Eu mesmo já não sei, 

e rejeito minha vida! 

          

(Jó 9, 21)   

 

 

A imaginação poética de Walflan de Queiroz inspirada na figura de Jó criou para 

si uma espécie de obsessão pessoal capaz de produzir uma constelação de imagens 

representada numa tríade de poemas emblemáticos, denominados “Cântico de Jó”, “Jó” 

e “Solidão de Jó”.  De fato, temos três versões do mesmo roteiro, tratado de acordo com 

o engenho e os poderes criativos do poeta.  

Em seus devaneios poéticos Walflan de Queiroz dinamiza as imagens do texto 

de Jó, estabelecendo muitas vezes uma relação viva com outras fontes e personagens 

bíblicas. De Jó, o poeta de inspiração religiosa experimenta a sua pobreza, a sua 

angústia, a sua solidão, o seu sofrimento e a sua marginalidade sob o signo da queda, do 

amaldiçoado, buscando se redimir.  

A recorrência de imagens bíblicas em O testamento de Jó demonstra como 

Walflan de Queiroz tinha plena consciência da tradição cristã. 

O poema que primeiramente analisaremos, neste capítulo, abre o “Livro de 

canções”, a primeira seção do livro de Walflan de Queiroz. É um exemplo característico 

de como o poeta modela a partir dos elementos extraídos do Livro de Jó e de outras 

fontes bíblicas, como o Gênesis e os Salmos, versos estampados com a eloqüência da 

dor, sob o símbolo da desgraça, sobressaindo um eu-lírico que faz a sua experiência de 

Deus na miséria e na marginalização.  

 

 

CÂNTICO DE JÓ 

 

O Senhor crivou-me de males, 

Tirou-me rebanhos e pastagens, 

Cobriu-me de horrível lepra. 

Justo foi o Senhor. 

 

O Senhor tirou-me todos os amigos, 

Deu-me como castigo a solidão, 

Proibiu-me de contemplar a Criação, 
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Jogou-me no inferno da desconsolação. 

Justo foi o Senhor. 

 

O Senhor quis que eu provasse o Mal,  

Ensinou-me os caminhos da salvação. 

Apontou-me a Terra da Promissão. 

Justo foi o Senhor.    

 

Não pude olhar para o Jordão, 

Não pude andar pelo deserto. 

Mas, sou do clã de Abraão, 

Sou do clã de Jacó. 

 

O Senhor escondeu de mim a sua Face, 

Fez descer trevas sobre mim, 

Permitiu que eu morresse no Dilúvio, 

Consentiu que eu pecasse com Babel. 

Justo foi o Senhor. 

 

Sou tão pobre quanto um mendigo, 

Sou tão rico quanto Salomão, 

Bendigo ao Senhor, todos os dias de minha vida.  
        

(O testamento de Jó, p. 19)  

 

 

O que se ressalta primeiramente no poema é a sua condição de cântico. A 

presença de um poema dessa natureza em O testamento de Jó não é de causar surpresa, 

visto que se trata de um livro fortemente marcado pelo uso de formas litúrgicas. Assim, 

o poeta Walflan de Queiroz trabalha seus versos sob a forma literária de salmos, 

litanias, hinos e orações, recuperando passagens bíblicas, evidenciando o domínio da 

técnica na expressão poética e religiosa. Com relação à modalidade específica do 

cântico, no Dicionário de termos literários, aponta o crítico português Massaud Moisés:  

 

     

Confundindo-se com a ode, a canção, o hino, o salmo, o cântico resiste a 

uma conceituação precisa. Historicamente, principia por ser um canto 

religioso, em louvor a Deus. E embora conhecido de gregos e latinos, 

acabou por identificar-se com o rito cristão. Já no Velho Testamento podem-

se localizar várias espécimes, às vezes designados de salmos (como os de 

David), dos quais ressalta o Cântico dos Cânticos, série de poemas 

amorosos atribuídos ao rei Salomão. Na liturgia cristã, católica ou 

protestante, denominam-se cânticos os cantos em língua vulgar. (MOISÉS, 

1995, p. 74) 
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O tom lírico do poema é anunciado no próprio título, “Cântico de Jó”, e nas 

modulações da voz do sujeito poético, lamentando a sua catástrofe. Constituído de seis 

estrofes e vinte e seis versos de métrica irregular, o poema de forma geral se apresenta 

por meio de um conjunto de imagens dramáticas, imagens de um mundo de trevas, 

apocalíptico e aterrorizante. Na leitura da primeira estrofe fica já ressaltada a angústia 

de um eu-lírico que se revela consciente e herdeiro da ruína do personagem Jó.  

O quarteto envolve versos que se articulam por coordenação ou parataxe, quer 

dizer, um tipo de sintaxe e, portanto, estilo literário que coloca as orações relacionadas 

em uma série de unidades paralelas sem subordinação e, assim, as ligações são 

indicadas com ou sem nenhum termo de conjunção. Essa sintaxe será constante ao 

longo do poema bem como o uso de maiúsculas nos vocábulos “Senhor”, “Criação”, 

“Mal” e “Face” valorizando as Idéias, no sentido platônico. Feitas essas considerações, 

em termos gerais, temos, na primeira estrofe, uma interessante superposição de imagens 

com o mesmo grau de importância, em que predominam verbos pronominais no 

pretérito perfeito do indicativo para expressar a seqüência de calamidades que atinge o 

eu-lírico: “O Senhor crivou-me de males, / Tirou-me rebanhos e pastagens, / Cobriu-me 

de horrível lepra, / Justo foi o Senhor”. A utilização feita pelo poeta desse tempo verbal 

implica numa ação já definida no tempo, completamente concluída. Com efeito, os 

verbos na seguinte forma “crivou-me”, “tirou-me” e “cobriu-me” compõem o campo 

semântico da agonia dilacerada, denotando aguda aflição pela qual sofreu o sujeito 

poético. Dessa forma, sentimos nessa primeira estrofe do poema uma sensação 

globalizante do quadro poético, pois as palavras parecem ganhar vida inseridas no 

contexto dos acontecimentos que assolam a fortuna de Jó.    

Ressalta-se no poema “Cântico de Jó” a reiteração enfática do verso “Justo foi o 

Senhor”, verso de seis sílabas ou hexassílabo, por quatro vezes (1
0
; 2

0
; 3

0
 e 5

0
 estrofes), 

representando um elemento estrutural não só da língua como um todo, mas também do 

próprio versículo bíblico. Em “Justo foi o Senhor”, assinalamos, então, o enorme 

contraste entre um homem caído e o Senhor exaltado. Lembramos, aqui, da frase de 

Santo Agostinho, que se propôs dentro de uma visão cristã atingir a fé, interpretando as 

palavras da Bíblia: “Deus é incorruptível”
11

. Esta é a visão do Santo da Igreja. Ou seja, 

a experiência mística da dor revelaria ao homem a existência de Deus.  

 

                                                 
11 AGOSTINHO, Santo. Confissões; De Magistro. São Paulo: Abril Cultural, 1984, p. 110.  
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Jó com lepra (Roncalli) 
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Para Agostinho, Deus representa a bondade absoluta, sendo o homem muitas 

vezes um réprobo condenado que deve expiar os pecados mediante o perdão divino. O 

verso de Walflan de Queiroz ilustra também a justiça distributiva de Deus sobre Jó, o 

qual não blasfemou em nenhum momento de sua desgraça. Por outro lado, sugere o 

processo pelo qual o poeta exprime o seu ideal de redenção, de aceitação conformada 

dos atos violentos que o infligem.      

Sabemos pela narrativa bíblica que a estória de Jó é movida pelo drama do 

sofrimento sem causa aparente, suscitando o questionamento humano acerca da justiça 

divina. Na Bíblia, o personagem Jó é descrito como um homem temente a Deus, 

sincero, rico e bom, de tal maneira que fazia com que Deus se vangloriasse de seu 

servo. O problema suscitado com relação a Jó é observado com clareza por Carl Gustav 

Jung: 

 

 

O livro de Jó coloca o homem Justo e fiel, mas golpeado por Deus, em um 

palco visível a longa distância, onde ele expõe a sua causa aos olhos e 

ouvidos do mundo: com espantosa facilidade e sem nenhum motivo Javé 

deixou-se influir por um de seus filhos, por um de seus pensamentos de 

dúvida, mostrando-se inseguro em relação à fidelidade de Jó. (JUNG, 1979, 

p. 16)  
 

 

O problema de Jó e a relação que o poeta estabelece no poema nos conduz a uma 

reflexão sobre o tema do mal. Sabemos que para o senso comum, o mal equivale ao 

pecado grave, representando tudo aquilo capaz de produzir algum tipo de perda e dano 

ao ser humano e, por isso, deve ser evitado a qualquer custo.   

Inicialmente a resposta sobre a sua origem foi baseada no esquema teológico da 

retribuição que incluía o tema do bem, da honestidade. Nesse sentido, qualquer mal que 

se abatia sobre o homem tinha como fator determinante uma falta grave cometida por 

ele e, conseqüentemente, esse mal era visto como uma retribuição. Sob essa ótica cristã 

de compreensão do mal, Deus passou a ser visto como o Senhor da justiça distributiva. 

Naturalmente que um exemplo dessa concepção é encontrada no Livro de Jó.      

Assistimos que Deus concede poderes a Satanás para agir contra Jó, tirando-lhe 

praticamente tudo. Jó é imediatamente privado de seus rebanhos, de seus servos, e seus 

filhos e filhas são golpeados pela morte, e ele mesmo é atacado pela enfermidade que o 

leva à beira da morte. Para privá-lo também de sua tranqüilidade, até sua mulher é 



 

 

56 

 

atiçada contra ele. Devemos ilustrar, assim como outras, esta passagem retirada 

diretamente de O livro de Jó. Ei-la: 

 

 

Ele feriu Jó com chagas malignas desde a planta dos pés até o cume da 

cabeça. Então Jó apanhou um caco de cerâmica para se coçar no meio da 

cinza. Sua mulher disse-lhe: “Persistes ainda em tua integridade? Amaldiçoa 

a Deus e morre duma vez!” Ele respondeu: falas como uma idiota: se 

recebemos de Deus os bens, não deveríamos receber também os males? 

Apesar de tudo isso Jó não cometeu pecado com seus lábios.  
 

(Jó 2, 7-10)      

 

 

Como se percebe, de acordo como o relato bíblico, Satanás incita Deus a pôr à 

prova a retidão de Jó e, assim, autorizado pelo Criador, testa veementemente a sua fé 

com a retirada de toda a sua fortuna.     

Com efeito, todo esse aspecto de crueldade, expressão do corpo devastado pelo 

sofrimento e do espírito atormentado pela angústia tem reflexo no eu-lírico apresentado 

por Walflan de Queiroz, em seu poema “O cântico de Jó”, que por sua vez destila o 

essencial das ações infligidas contra o próprio Jó. O adjetivo “males” no verso, “O 

senhor crivou-me de males”, prefigura a perda da sua riqueza (rebanhos e pastagens) e a 

instalação de uma doença contagiosa: “Cobriu-me de horrível lepra”. Uma enfermidade 

desse gênero no corpo já implica, em tempos bíblicos, num afastamento do convívio 

social e familiar.  

Consideramos o momento oportuno para pensarmos em Michel Foucault, 

filósofo francês, que deixou em sua vasta obra muitas opiniões importantes sobre a arte 

e a sociedade, a literatura e a história, entre ouros temas de interesse para diversas áreas 

do conhecimento. Em seu livro, Os anormais, resultado de uma coletânea de suas aulas 

proferidas no Collège de France, durante o período de 1974-1975, investiga, entre 

vários temas, os mecanismos do poder aplicados, por exemplo, aos leprosos durante 

toda a Idade Média. Com a palavra, Michel Foucault: 

 

 

A exclusão da lepra era uma prática social que comportava primeiro uma 

divisão rigorosa, um distanciamento, uma regra de não-contato entre um 

indivíduo (ou um grupo de indivíduos) e outro. Era, de um lado, a rejeição 

desses indivíduos num mundo exterior, confuso, fora dos muros das cidades, 

fora dos limites da comunidade. (...) Em suma, eram de fato práticas de 
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exclusão, práticas de rejeição, práticas de “marginalização”, como diríamos 

hoje. Ora, é sob essa forma que se descreve, e a meu ver ainda hoje, 

amaneira como o poder se exerce sobre os loucos, sobre os doentes, sobre os 

criminosos, sobre os desviantes, sobre as crianças, sobre os pobres. 

Descrevem-se em geral os efeitos e os mecanismos de poder que se exercem 

sobre eles como mecanismos e efeitos de exclusão, de desqualificação, de 

exílio, de rejeição, de privação, de recusa, de desconhecimento; ou seja, todo 

o arsenal dos conceitos e mecanismos negativos da exclusão. Acho, 

continuo achando, que essa prática ou esse modelo da exclusão do leproso 

foi um modelo historicamente ativo, ainda bem tarde na nossa sociedade. 

(FOUCAULT, 2002, p. 54)    

 

 

Podemos transpor essa perspectiva para o poema walflaniano, na medida em que 

o eu-lírico, acometido por uma doença de pele e marginalizado, passa por uma provação 

semelhante aquela pela qual vivenciou Jó. No caso, o poder se caracteriza sob a forma 

divina. A presença do poder divino que se destaca em termos absurdos sobre um 

homem condenado.        

A dúvida sobre a justiça de Deus em relação à sua pessoa e ao homem de 

maneira geral abarca o seu espírito. Jó profere um discurso no qual amaldiçoa a si 

mesmo: 

 

 

Pereça o dia em que me viu nascer, 

a noite que disse: “um menino foi concebido”!  

Esse dia que se torne trevas; 

Que Deus do alto não se ocupe dele, 

Que sobre ele não brilhe a luz! 

Que o reclamem as trevas e as sombras espessas, 

que uma nuvem pouse sobre ele; 

que um eclipse o aterrorize! 

Sim, que dele se apodere a escuridão, 

que não se some aos dias do ano, 

que não entre na conta dos meses! 

Que essa noite fique estéril, 

que não penetrem ali os gritos de júbilo! 

Que a amaldiçoem os que amaldiçoam o dia, 

os entendidos em conjurar Leviatã! 
     

(Jó 3, 3-8) 

 

 

O poeta de O testamento de Jó se reconhece nesta queda, nesta sensação de 

abandono e, por isso mesmo, encontra na figura bíblica do oprimido, do amaldiçoado, 

uma imagem da sua própria condição existencial.    
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Jó rezando (Roncalli) 
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Procede-se à segunda estrofe do poema que possui um verso a mais que a 

primeira: “O senhor tirou-me todos os amigos, / Deu-me como castigo a solidão, / 

Proibiu-me de contemplar a Criação, / Jogou-me no inferno da desconsolação, / Justo 

foi o Senhor”.  

Em Walflan de Queiroz, o estado poético desenvolve-se no plano abstrato das 

combinações verbais, carregadas de lastro sensorial e intuitivo. Novamente temos a 

transmissão de atos violentos sugeridos pela ação de verbos pronominais flexionados no 

pretérito perfeito exibindo o estado deplorável em que se encontra o eu-lírico. A 

horizontalidade dos versos em justaposição permite o desdobramento da série de 

infortúnios que assombram o sujeito do poema. Ademais a presença de sons 

semelhantes (rimas em ão) que se acoplam no final das palavras “solidão”, “criação”, e 

“desconsolação”, imprimem a natureza sôfrega, caótica vivenciada intensamente pelo 

sujeito poético. Em suma, a segunda estrofe do poema constata a profunda diferença 

ontológica que há entre o criador e a criatura, sobretudo ao lermos o verso: “Proibiu-me 

de contemplar a Criação”.  

A leitura não somente desta estrofe específica do poema “Cântico de Jó”, mas 

como de todas, revela-nos que o poeta trabalha cada verso muitas vezes desguarnecido 

de conectivos gramaticais para fazer a ligação no lugar em que um verso se seguirá a 

outro de modo a engendrar o ritmo de forma pausada pela abundância de vírgulas ou o 

ponto final. Somos levados a pensar numa sintaxe um tanto desconcertante. A partir 

desta estrofe importa ressaltar ainda que o pretérito perfeito não é o único a aparecer no 

corpus do texto. Além dele há outras formas que irão surgindo ao longo do poema: os 

infinitivos “contemplar”, “olhar” e “andar”; o pretérito imperfeito do subjuntivo 

“provasse”, “morresse”, “pecasse” e o presente do indicativo na forma da primeira 

pessoa de “sou”.  Sendo assim, o poema comporta uma série de mudanças de situação, 

de transformações de estado pelas quais se inserem sobre o sujeito poético.  

O tema de Jó transfigura-se no imaginário do poeta através de metáforas que 

intensificam a sua tragédia. A perda dos amigos revela um estado de profunda desolação 

e o eu-lírico só encontra ao seu redor o vazio de ter sido acometido de uma solidão 

abissal e assim impedido de ver a criação, arremessado ao inferno do desconsolo / 

desconforto.  Ao olharmos para o texto bíblico lembramos das sete noites de silêncio 

que antecederam os longos diálogos travados por Jó e seus amigos Elifaz, Baldad, 

Sofar, e, para o fim, Eliú. Neles Jó não encontra consolo algum, pois lhe infligem 
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dilemas morais. Jó não vê razão para ter ganho tormentos infindáveis e discorda das 

suspeitas levantadas por seus amigos de ter pecado, pois a acusação se apóia no 

argumento da justiça divina. Assim, depois de muito conversarem os seus amigos 

insistem que Jó definitivamente havia pecado e que Deus sempre age com justiça. Para 

eles, o seu triste sofrimento somente poderia ser explicado pela lógica da retribuição, 

dentro do princípio de troca, ou seja, o bem pelo bem, o mal pelo mal. Quando lemos O 

livro de Jó torna-se perceptível que a noção de pecado é vista como sendo indisciplina, 

insubordinação, ou melhor, inconformismo com as leis de Deus. No prólogo do texto 

bíblico, lemos o seguinte: 

 

 

Seus filhos costumavam celebrar banquetes, um dia em casa de um, um dia 

em casa de outro, e convidavam suas três irmãs para comer e beber com 

eles. Terminados os dias de festa, Jó os mandava chamar para purificá-los; 

de manhã cedo ele oferecia um holocausto para cada um, pois dizia: “Talvez 

meus filhos tenham cometido pecado, maldizendo a Deus em seus 

corações”. Assim costumava Jó fazer todas às vezes.  
 

          (Jó 1, 4-5) 

   

 

 Nesse sentido, aquele que transgredir a lei sofrerá conseqüências confirmando a 

relação de causa e efeito entre a ação má e o castigo dela decorrente. No caso específico 

de Jó, a lei divina funciona como regramento de conduta do agir / fazer retamente. Na 

sua visão o pecado e a moral convivem numa relação tensa e, por isso, à maneira dos 

patriarcas, ele oferece sacrifícios em favor de seus filhos.     

Em seu livro, O mal: um desafio à filosofia e à teologia, escreve brilhantemente 

o filósofo e grande ensaísta francês Ricoeur (1988, p. 29): “(...) a primeira e a mais 

tenaz das explicações oferecidas pela sabedoria é a da retribuição. Todo sofrimento é 

merecido porque é a punição de um pecado individual ou coletivo, conhecido ou 

desconhecido”. 

 Com efeito, Jó difere de seus amigos por recusar a teoria da retribuição, por 

não comungar da mesma concepção religiosa ou moral do mal como pecado cometido 

por ele. A preocupação com o problema do mal é uma constante na vida do ser humano, 

e a literatura trata do tema. O livro de Jó deixa claro que nem todo sofrimento é 

resultado do pecado de quem sofre. Um conceito importante para o problema do mal é a 

teodicéia, que, segundo Abbagnano (1960), é um termo batizado por Leibniz que estava 
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preocupado em demonstrar a justiça divina por meio de problemas fundamentais: o do 

mal e o da liberdade humana. O sistema de Teodicéia procura justificar o fato de que o 

mal, em qualquer modalidade, faz parte dos desígnios de Deus. Em torno de Jó, 

percebemos que além da questão teológica da origem do mal, há os problemas 

antropológicos, sociológicos e filosóficos, a saber, a natureza e a condição do homem, a 

grandeza e a miséria de seu ser e de sua essência.  

Norbert Wiener, num livro instigante, Deus, golem e cia., aborda a polêmica em 

torno da condição humana de Jó como um jogo disputado entre Deus e o Diabo pela 

alma do homem:  

 

Se o diabo é uma criatura de Deus, o jogo descrito no livro de Jó e no 

Paraíso Perdido é um jogo em que contendores são Deus e uma das criaturas 

que ele gerou. À primeira vista, um jogo desse tipo é dolorosamente 

desigual. Enfrentar um Deus onisciente e onipresente é loucura. (...) Há um 

conflito entre Deus e uma de suas criaturas e Ele pode, perfeitamente, ser o 

perdedor. (...) Poderia Deus jogar um jogo significativo com uma de suas 

criaturas? (WIENER, 1971, p. 25-26) 

      

 

O autor procura, portanto, identificar a técnica do jogo estabelecido entre Deus e 

o Diabo para mostrar a essência da dignidade humana.       

Em “O cântico de Jó”, o eu-lírico faz reflexões de sua alma torturada e de seu 

espírito dolorosamente angustiado pelos males a que foi submetido. No seu labor 

artesanal o poeta procura investigar através de uma transcendental perspectiva 

metafísica os imperscrutáveis mistérios da existência, da natureza, do tempo, da vida e 

da morte. Vamos nos deter também nesses aspectos do poema a fim de traçar um 

paralelo com a fala amargurada de Jó quando se refere à morada dos mortos, o Sheol. 

No Livro de Jó, o Sheol é descrito como a região das trevas, das sombras tenebrosas, da 

escuridão. Apesar deste aspecto aterrorizante, Jó anseia por esse refúgio para se libertar 

de todo sofrimento:  

 

Passaram-se meus dias, com meus projetos, 

as fibras de meu coração se romperam. 

Querem fazer da noite, dia; 

a luz estaria mais próxima que as trevas.  

Ora, minha esperança é ir habitar no Sheol 

e preparar minha cama nas trevas. 

Digo à cova: “Tu és meu pai!” 

ao verme: “Te és minha mãe e minha irmã!” 

Pois onde então, está minha esperança? 

Minha felicidade, quem a viu? 
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Descerão comigo ao Sheol, 

baixaremos junto ao pó?  
 

(Jó 17, 11-16) 

 

 

 

O silêncio de Jó (Roncalli)  
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As imagens do Sheol correspondem as do Inferno, do Hades. Os vivos vêem as 

sepulturas, imaginam ou sentem como deve ser as regiões subterrâneas, a terra das 

trevas, assim dizem. Podemos ver o Sheol como o Tártaro desolado e nebuloso.  

O poder de Iahweh manifesta-se sobre todos os seres e Jó, apesar de seus 

questionamentos reconhece a sua ignorância. Em meio à dor e à provação, Jó penetra no 

grande Mistério da divindade, compreendendo que Iahweh é rancoroso, sensível e 

extremamente vingativo. 

Diante desta situação calamitosa em que se encontra, Jó vivencia o seu drama 

imerso no pó e nas cinzas, mas é no final recompensado por Iahweh, que multiplica seus 

bens, sua prole e restaura a sua saúde. A referência que Jó faz ao pó e a cinza é uma 

cena muito comentada e conhecida pelos estudiosos, pois lembra as palavras de Abraão 

(Gn. 18, 27): “Eu me atrevo a falar ao meu Senhor, eu que sou poeira e cinza”. A 

angústia de Jó paralelamente a do eu-lírico, no poema “Cântico de Jó”, tem uma 

dimensão sobre-humana que vislumbra o Absoluto num paradigma “obscuro da fé”, 

pois sabemos que a angústia é algo inerente à condição humana.         

No início da terceira estrofe do poema o poeta é taxativo: “O Senhor quis que eu 

provasse o Mal”. Tudo o que acontece de ruim a sua volta encontra eco nesta oração 

subordinada. Pela leitura interpretativa do verso podemos inferir que o mal, em qualquer 

situação, faz parte dos desígnios de Deus. Em seguida, em suas idas e voltas a Jó 

encontra um refrigério, um alívio para o seu cataclisma, em especial, nestes versos: 

“Ensinou-me os caminhos da salvação. / Apontou-me a Terra da Promissão”.  

Um dado importante a partir desta estrofe do poeta, pois ao referir-se a “Terra da 

Promissão” se deduz que o Jó invocado por Walflan de Queiroz tem uma significação 

coletiva, identificando-se com a história do povo judeu. A Terra Prometida se refere à 

promessa de Deus a Abraão, patriarca bíblico dos hebreus e do povo judeu, de que sua 

descendência se instalaria e viveria numa terra, chamada Canaã, assim, especificamente, 

definida como a terra prometida. O Gênesis descreve essa promessa como parte da 

Aliança entre os israelitas e o Deus único que haviam passado a cultuar, e ela foi 

reiterada várias vezes em diferentes contextos.  

Os descendentes do clã originário de Abraão, através de Isaac, de Jacó e dos 

filhos deste, tornaram-se um povo escravizado no Egito e quando se libertaram sob a 

liderança de Moisés, a Aliança foi invocada para que o povo recém-libertado assumisse 
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os seus compromissos e se estabelecesse na “terra prometida”. Ao lermos a estrofe 

seguinte a tendência se confirma: “Não pude olhar para o Jordão. / Não pude andar pelo 

deserto, / Mas sou do clã de Abraão, / Sou do clã de Jacó”.          

Nessa quarta estrofe do poema ocorre uma quebra do ritmo, do tonal, do 

esperado. A estrutura da predicação verbal muda significativamente: o passado 

viabilizado pelo pretérito perfeito é tornado presente a partir do verbo ser que anuncia 

um postulado novo de que o eu-lírico integra uma ancestralidade advinda de Abraão e 

de Jacó. Faz parte da tribo deles. Pela primeira vez a ligação entre dois versos no poema 

se dá por uma conjunção, no caso específico, o conectivo mas que indica adversidade. O 

rio Jordão e o deserto como imagens contrastes que o eu-lírico interioriza impedido de 

ver e andar, gerando uma imobilidade. Com outras palavras: não caminha, fica vagando 

na escuridão. Somente enxerga a escuridão, o lado negro. Ao fazer, então, referência a 

uma espécie de ancestralidade, trazendo a visão de um passado longínquo presente nas 

figuras dos patriarcas Abraão e Jacó.  

Esse passado remoto, conforme se lê na Bíblia e noutras fontes, é reiterado no 

profeta Ezequiel que menciona o nome de Jó ao lado de Noel e Daniel, como exemplos 

de retidão, de homens justos.           

As metáforas utilizadas nos versos seguintes exibem uma ampliação do espaço 

imagético do texto: “O Senhor escondeu de mim a sua Face, / Fez descer trevas sobre 

mim, / Permitiu que eu morresse no Dilúvio, / Consentiu que eu pecasse com Babel. / 

Justo foi o Senhor”.  

O primeiro verso nos leva a refletir sobre o final do texto de Jó. Ele havia pedido 

desde os debates com seus amigos uma audiência com Deus para lhe fazer perguntas e 

rebater as suas acusações, então, Javé interrompe abruptamente o jogo cruel com Satã e 

aparece com a sua onipotência em meio à tempestade e invectiva o homem semi-

esmagado com acusações: 

 

 

Quem é esse que obscurece meus desígnios  

com palavras sem sentido? 

Cingi-te os rins, como herói, 

Interrogar-te-ei e tu me responderás.  
 

(Jó 38, 2-3)  
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Jung (1979) argumenta que Jó compreende a antinomia interior de Javé e este 

seu conhecimento atinge a numinosidade divina. Ao longo de vários versículos Javé 

proclama com sarcasmo o seu poder de Criador do mundo à sua vítima desgraçada que 

jaz sentada na cinza, convencida há muito tempo, no mais íntimo de seu ser, de que foi 

submetida a um ato de violência sobre-humana. O poeta Walflan de Queiroz aproveita 

essas fontes para recriar o verso à maneira de um versículo dos Salmos de Davi. A 

elaboração metafórica de seu verso traça literalmente um segmento que recapitula, por 

exemplo, os versículos de um salmo que diz assim: “Até quando me esquecerás 

Yahweh? Para sempre? / Até quando esconderás de mim a tua face?” (Sl. 12, 1-2). O 

ocultamento da face de Deus deve ser um dos maiores terrores para os poetas salmistas 

e o tema por isso mesmo parece ser recorrente entre eles. Noutro salmo, Davi enfatiza: 

“É tua face, Yahweh, que eu procuro, / não me escondas a tua face” (Sl. 26, 9). A 

temática não se esgota e o mais contundente sobre essa questão encontramos na leitura 

do salmo conhecido como a “Súplica do fundo da angústia”: “Por que me rejeitas, 

Yahweh, / e escondes tua face longe de mim?” (Sl. 87, 15). De todo modo, cumpre 

assinalar que o verso walflaniano gira conscientemente na linha da sofreguidão 

compartilhada ao lado da figura de Jó.           

A visão das trevas no verso, - “Fez descer trevas sobre mim”, - dá a dimensão do 

martírio em que se acha o eu-lírico. Não há luz. Há trevas. Há escuridão sobre o 

homem.  

Gilbert Durand, estudioso francês dos fenômenos da imaginação, em sua obra 

máxima, As estruturas antropológicas do imaginário, explica que as estruturas 

simbólicas pertencentes ao Regime Diurno ou ao Regime Noturno da imagem 

constroem-se como resposta humana diante da angústia da temporalidade.  

Na sua descrição e classificação dos símbolos, Durand utiliza categorias teóricas 

provenientes, por exemplo, da psicologia e da sociologia. O Regime Diurno da imagem 

é o regime da antítese, tendo a luz contra o abismo das trevas. Esse regime, segundo o 

antropólogo, comporta seis constelações distribuídas em dois grandes esquemas: 

“verticalização ascendente” e o esquema da “divisão”.   

No âmbito da literatura e das culturas religiosas, Durand verificou a presença de 

símbolos nictomórficos (ligados à noite e as trevas), teriomórficos (referentes a animais) 

e catamórficos (relativos aos fenômenos da destruição e da queda interna, em sua dupla 

forma de manifestação, a sexual e a digestiva). Por sua vez, o Regime Noturno também 

absorve dois grandes esquemas: o “místico” e o “rítmico”.   
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Assim, segundo Durand (1997), as trevas nefastas, no imaginário humano, têm 

correspondência com o simbolismo nictomórfico, já que se opõem as imagens da luz e 

do dia. O mal, como também as trevas, surge como a representação imaginária de 

Satanás e a cor negra torna-se a representação imaginária dele, levando a afirmar 

Durand (1997, p. 92-93): “(...) O diabo é quase sempre negro ou contém algum negror. 

(...) O teatro ocidental veste sempre de negro as personagens reprovadas ou antipáticas: 

Tartufo, Basílio, Bártolo, Mefistófeles ou Alceste”. 

Retomemos aquele verso perturbador do poema: “O Senhor quis que eu provasse 

o Mal”. Podemos ver o mal, como uma experiência sacral, do sagrado e, especialmente, 

o filósofo Ricoeur (1996) comenta essa tendência ao dizer que o mal é o ponto crítico de 

todo pensamento filosófico. Deus é a metáfora da luz e das trevas, a metáfora do bem e 

do mal. O princípio do mal traz a sombra, a escuridão, enquanto que o princípio do 

bem, a luz, a eterna divina claridade. Não só Ricoeur sabia disso, como também Jung, 

quando estudou a antiga filosofia chinesa. Estudou um símbolo específico, denominado 

Tao; que, entre outras coisas, consiste numa harmonia entre o céu e a terra. Descreve o 

psicanalista: 

 

 

(...) um lado é branco com um ponto preto e o outro é com um ponto branco. 

O lado claro representa o calor, o seco, o princípio do fogo, o sul; o lado 

escuro é o princípio frio, negro, úmido, o norte. Essa imagem representa o 

começo do mundo, onde ainda nada teve princípio – é também a condição a 

ser alcançada pela atitude da sabedoria superior. (JUNG, 1972, p. 155)        

 

 

A imagem do Tao, como explica Jung, representa o princípio do mundo, onde 

ainda nada foi elaborado. Quando o inconsciente mistura esse dois lados (o masculino e 

o feminino), tudo se torna praticamente indiferenciado, sendo impossível estabelecer 

diferenças de qualquer espécie. Usamos a explicação do Professor Jung para enfatizar 

que, assim como Jó, o eu-lírico no poema está mergulhado nas profundezas do mistério 

divino.    

Com efeito, a visão das trevas se estende para a visão do pecado que, por sua 

vez, está associada à imagem do Dilúvio e da Torre de Babel, as quais simbolizam 

comumente a ira e a vingança divinas. Mais uma vez nota-se que eu-lírico remete a 

episódios contidos no Gênesis. Há dilúvio, a segunda catástrofe bíblica e há também a 

maldição de Babel, a confusão das línguas. O simbolismo explícito expresso no verso, - 
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“Permitiu que eu morresse no Dilúvio” -, é rico e complexo. O simbolismo das águas 

implica tanto a morte como o renascimento. O contato com a água comporta uma 

regeneração: por um lado, porque a dissolução é seguida de um novo renascimento, e, 

por outro lado, porque a imersão fertiliza e multiplica o potencial da vida.   

Na simbologia arquetípica do dilúvio está principalmente a idéia da destruição 

das formas a fim de lavar os pecados da humanidade. Salvaram-se apenas Noé, sua 

família e os animais que o acompanhavam na arca (cf. Gn. 7, 1-12). Em uma obra 

monumental, Tratado de história das religiões, lemos um capítulo acerca do 

simbolismo de imersão nas águas, no qual Mircea Eliade explica:  

 

 

A purificação pela água possui as mesmas propriedades: na água, tudo se 

dissolve, toda a forma se desintegra, toda a história é abolida; nada do que 

anteriormente existiu subsiste após uma imersão na água, nenhum perfil, 

nenhum sinal, nenhum acontecimento. A imersão equivale no humano, à 

morte, e no plano cósmico, à catástrofe (dilúvio) que dissolve 

periodicamente o mundo no oceano primordial. Desintegrando toda a forma 

e abolindo toda a história, as águas possuem estas virtudes de purificação, de 

regeneração e de renascimento, porque o que é mergulhado nela morre e, 

erguendo-se das águas, é semelhante a uma criança sem pecados e sem 

história, capaz de receber uma nova revelação e de começar uma nova vida 

limpa.  (ELIADE, 1970, p. 238) 

 

  

O Dilúvio representa assim a correção drástica dos males da terra pela 

extirpação de seus agentes possíveis, visto que segundo o relato bíblico, Javé, vendo a 

sua criação desfigurada pela corrupção decide exterminá-la. Por isso num certo sentido 

o Dilúvio significa uma volta ao caos primitivo. O caos e o abismo nos esperam logo na 

abertura do Gênesis. Contam-nos que a Criação impôs a luz à ordem em meio a uma 

treva caótica, um abismo simbolizado pelo oceano da morte. 

De outra parte, o episódio de Babel, incluído na fala do eu-lírico como sendo 

outra metáfora para o pecado. Na Bíblia, uma metáfora arquetípica do surgimento das 

línguas e das nações. O Dicionário de símbolos de Udo Becker nos informa:  

 

 

Babel é o nome hebraico de Babilônia e desde o Gn. 11: 1-9, é considerado 

o símbolo da humanidade desmedidamente orgulhosa, que com a construção 

da Torre não consegue colocar-se acima dos limites postos por Deus. O 

castigo da confusão das línguas infligido por Deus por causa desse delito e o 

resultante fracasso da construção da torre encontram sua correspondência 

positiva no Novo Testamento, na efusão do Espírito Santo, por ocasião de 
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Pentecostes e o conseqüente milagre das línguas. Segundo uma tradição que 

se conservou até a Idade Média, na confusão das línguas foram criadas 

exatamente 72 línguas teve papel importante na discussão sobre o número de 

línguas de todos os povos do mundo. (BECKER, 1999, p. 40)          

 

 

No seu poema, sem dúvida, o poeta opera diretamente com o material sugestivo 

dos símbolos, das imagens e das metáforas. A sua linguagem se produz de modo que o 

signo e os sons se associem de tal maneira que impliquem e transmitem um sentido a 

respeito do objeto. No livro O arco e a lira, somos inclinados a concordar com o crítico 

e poeta mexicano Octavio Paz: 

 

 

Se a linguagem é um contínuo vaivém de frases e associações verbais regido 

por um ritmo secreto, a reprodução desse ritmo nos dará poder sobre as 

palavras. O dinamismo da linguagem leva o poeta a criar seu universo verbal 

utilizando as mesmas forças de atração e repulsa. O poeta cria por analogia. 

Seu modelo é o ritmo que movimenta todo o idioma. O ritmo é um ímã. Ao 

reproduzi-lo – por meio de métricas, rimas, aliterações, paronomásias e 

outros processos – convoca as palavras. (PAZ, 1982, p. 64)      

     

 

Ainda a respeito da linguagem, em especial, do fenômeno da poesia, Octavio 

Paz nessa mesma obra afirma que ela não só revela este mundo como cria outro. A sua 

linguagem é um convite à viagem, regresso à terra de origem. A poesia é um convite a 

um verdadeiro diálogo com a ausência. Um sentimento, uma experiência, uma emoção, 

uma obediência às regras e, ao mesmo tempo, “desobediência”, isto é, criação de outras 

regras; a poesia, segundo o crítico mexicano é imitação dos antigos, cópia do real, cópia 

de uma cópia de uma idéia. A poesia pode ser também algo como loucura, êxtase, logos.      

Jakobson (1992) nos informa que a linguagem apresenta e, sobretudo, exerce 

função poética quando o eixo de similaridade se projeta sobre o eixo de contigüidade. O 

lingüista russo confere uso inovador das possibilidades da língua em conformidade com 

dois modos básicos de organização dos códigos: seleção e combinação. Essa perspectiva 

de Jakobson contribui para complementar e ampliar a visão de Octavio Paz, porque em 

poesia devemos mesmo observar a projeção de uma coisa analógica sobre a lógica da 

linguagem. Por isso o poema tem vida, ou seja, cria a sua própria gramática. Cria a sua 

própria linguagem. Em termos de semiótica de Peirce, por exemplo, a função poética da 

linguagem se marca pela projeção do ícone sobre o símbolo, isto é, pela projeção de 

códigos não-verbais sobre o código verbal.  
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Nesse sentido, para construir a sua linguagem, floreada de imagens da Bíblia, o 

poeta penetra no reino da existência estética. No entanto, a linguagem no poema só tem 

sentido completo pela percepção do ritmo. O poeta encanta a sua linguagem por meio 

de um ritmo onde as palavras se juntam e se separam atendendo a esse princípio 

elementar, por assim dizer, primordial. Como diz Octavio Paz (1982, p. 70): “Aquilo 

que as palavras do poeta dizem já está sendo dito pelo ritmo em que as palavras se 

apóiam. E mais: essas palavras surgem naturalmente do ritmo, como a flor do caule”.     

É justamente o que Walflan de Queiroz faz. No poema, “Cântico de Jó”, o 

predomínio dos substantivos “males”, “rebanhos”, “pastagens”, “lepra”, “Senhor”, 

“castigo”, “solidão”, “Criação”, “inferno”, “Mal”, “salvação”, “Face”, “trevas”, 

“Dilúvio”, “Babel”, “mendigo”, “Salomão”, etc. sobre os adjetivos “horrível”, 

“amigos”, “desconsolação”, “deserto”, “pobre”, “rico” e a abundância dos verbos na 

forma pronominal constroem uma descrição que busca retratar a intuição do poeta, o seu 

inconsciente. Tudo se compõe juntamente com as operações verbais para produzir uma 

figura: Jó. O poeta dá a sua própria visão e se inscreve dentro dela. Escreve o filósofo 

francês Bachelard (1984, p. 326): “Todas as grandes palavras, todas as palavras 

chamadas à grandeza por um poeta, são chaves do universo, do duplo universo do 

Cosmo e das profundezas da alma humana”.      

O poema de que estamos tratando se encerra com um terceto caracterizado na 

forma de um aforismo no qual os dois primeiros versos estão numa estrutura antitética: 

“Sou tão pobre quanto um mendigo, / Sou tão rico quanto Salomão”. O jogo de 

antíteses, “pobre” e “rico”, “mendigo” e “Salomão”, obriga-nos a refletir sobre esses 

elementos. Dessa forma, possuir o sofrimento que pontilha o caminho da pobreza de Jó 

e, ao mesmo tempo, a riqueza que cerca o mundo dos ricos na figura de Salomão parece 

ser um estigma do poeta que nada consegue debelar. Na realidade, não “resolvem” o 

poema tais comparativos. A figura de Salomão merece certa atenção de nossa parte. O 

reinado de Salomão foi pontuado por obras e medidas importantes como a construção 

do Templo em Jerusalém. A tradição judaica atribui a sua pessoa elevada sabedoria que 

lhe granjeou prestígio internacional. Com efeito, opulência e magnificência 

caracterizaram a sua corte, onde a poesia e música proliferaram vigorosamente. A 

riqueza de que fala o poeta Walflan pode ser associada à questão da sabedoria. O poeta 

é rico de sabedoria. O fundador da sabedoria hebraica foi supostamente, o rei Salomão, 

o filho de Davi. Na coletânea dos provérbios encontramos o seguinte: “não me dês nem 

riqueza e nem pobreza, / concede-me o meu pedaço de pão” (Pr. 30: 8). Os contrastes 
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estão dentro do poeta que lhe resta senão bendizer ao Senhor – “Bendigo ao Senhor 

todos os dias de minha vida”. A visão do poeta sobre Jó parece ser que, ele, Jó, ama, 

verdadeiramente, a Deus.   

Em A outra voz, escreve o poeta Octavio Paz (1993, p. 144): “A poesia é 

Memória feito imagem e esta convertida em voz”. Para Octavio Paz a poesia é essa 

outra voz, porque é a voz das paixões e das visões, a voz de outro mundo e deste 

mundo, antiga e de hoje mesmo. A voz que existe de mais contemporânea e de mais 

longínqua. Não é a voz do além túmulo, mas é a voz do homem dormindo 

profundamente dentro de cada homem.  

O poema vem a ser o lugar especial de encontro entre a poesia e o homem. 

Sendo assim, a imagem da extensão da dor de Jó, em Walflan de Queiroz, se fez em 

poemas. Por isso, no poema, a poesia se revela plenamente. O poeta sabe disso: poesia 

como rito de sublimação, de abandono. Poesia como sua salvação, seu alimento. Jó não 

é só um nome qualquer na imaginação do poeta. Aliás, o seu nome parece estar 

relacionado, como afirma Bloom (2005), à palavra árabe awah, o que retorna a Deus, 

mas o crítico norte-americano lembra ainda da interpretação rabínica que entende que o 

nome seja, em si mesmo, antitético, significando, simultaneamente, “justo” e “inimigo” 

de Deus. A sua imagem, como já assinalamos no início deste capítulo, tem caráter 

obsessivo no poeta.  

Assim, o tema de Jó permanece vivo nas suas reminiscências e o seu ouvido 

afeito ao versículo bíblico. O poeta canta o que está acontecendo dentro de si para dar 

forma e fazer visível a sua necessidade espiritual, a sua necessidade de se identificar 

com a figura de Jó, provocando uma experiência da linguagem direta, vasta e variada 

sempre reaberta a evocação tal como ocorre no poema a seguir: 

 

 

JÓ 

 

Meu Senhor, sou tua argila, 

Manda de novo o teu vento, 

Destruir minhas plantações, 

Para que eu não veja, ao longe, 

Senão, este deserto imenso, 

E esta solidão de estrelas, 

Onde te encontro. 

 

Meu Senhor, sou tua criação, 

Manda de novo o teu anjo, 

Dispersar os meus rebanhos, 
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Para que eu não veja, ao longe, 

Senão, esta montanha, Sião, 

E estas torres muito altas, 

Que se perdem, no azul destes ocasos, 

Bordados com as cores do teu Manto.   
 

(O testamento de Jó, p. 37)  

 

 

O poema está dividido em duas estrofes pelas quais os versos se formam através 

da técnica do paralelismo que tem origem na retórica antiga. Este mecanismo estilístico 

também foi muito difundido na lírica trovadoresca. Os trovadores da Península Ibérica, 

entre os séculos XII e XIV, compunham suas cantigas de amor e de amigo fazendo uso 

de um processo estrutural, mediante o qual a idéia núcleo da primeira estrofe se 

reproduz ao longo do poema, apenas variando algumas palavras ou substituindo-as por 

sinônimas. Em muitas partes da Bíblia encontramos ecos do paralelismo. No texto, “As 

características da antiga poesia hebraica”, Alter e Kermode afirmam:   

 

 

O paralelismo semântico, embora não esteja invariavelmente presente, é 

uma característica prevalecente do versículo bíblico. Isto é, se o poeta diz 

“escute” no primeiro verseto, ele provavelmente dirá algo como “ouça” ou 

“preste atenção” no segundo verseto. (...) Em poemas bíblicos mais longos, 

o afastamento do paralelismo é usado, às vezes, para marcar o fim de um 

segmento distinto; em outras partes, o paralelismo é ocasionalmente posto 

de lado em favor de uma seqüência narrativa de pequena escala dentro da 

linha; e alguns poetas parecem simplesmente ter apreciado menos do que 

outros as simetrias do paralelismo. (ALTER; KERMODE, 1997, p. 654-655) 

 

 

O estilo poético da Bíblia, com o relatam os pesquisadores Alter e Kermode, tem 

suas leis bem definidas, a do paralelismo, sobretudo, pelo fato de ser tão freqüentemente 

encontrado em quase todos os gêneros da poesia hebraica. Compreende-se pela leitura 

do poema o aprofundamento que a poesia de Walflan de Queiroz experimenta pelo 

contato com Jó, mas também pelas leituras bíblicas e litúrgicas. A frase relativamente 

curta conduz ao paralelismo em poesia como um recurso formal para a articulação do 

discurso. Nesse sentido, a técnica do paralelismo consiste na correspondência de dois 

enunciados consecutivos.  
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A treva engolindo Jó (Roncalli) 

 

 

 

 

 

 

 

 



 

 

73 

 

O grau de correspondência muitas vezes pode variar para não correr o risco da 

dicção do poema se tornar monótona. Por meio do paralelismo o poeta é capaz de 

analisar uma situação de duas maneiras: a primeira mostra apenas um lado do tema 

trabalhado e, em seguida, o reverso desse tema.           

Para sugerir a conexão entre o primeiro verso da primeira estrofe e o primeiro da 

segunda estrofe o poeta estabelece esse procedimento formal. Devemos explorar a 

retórica paralelística de seus versos a fim de que sejamos capazes de perceber mais 

claramente a força característica e a beleza do poema inspirado no sopro que vem do 

Livro de Jó, pois estamos cientes de que o entendimento do sistema poético é desde 

sempre um requisito básico para se ler adequadamente o poema.      

O poema começa por meio de um vocativo, pelo qual o eu-lírico invoca o 

receptor de sua mensagem: “Meu Senhor, sou tua argila”. O verso claramente envolve a 

idéia geral de Deus como criador poderoso que moldou a criatura humana a partir do 

barro, um sinônimo para argila. Eis, então, o barro adâmico soprado por Deus. De modo 

relacionado, os antecedentes da cosmogonia estão presentes no verso do poeta de que, 

no Gênesis, as formas de vida adquirem existência sendo verbalizadas. Conta-nos o 

relato da criação do homem, após serem concluídos o céu e a terra: “Então Yahweh 

Deus modelou o homem com a argila do solo, insuflou em suas narinas um hálito de 

vida e o homem se tornou um ser vivente” (Gn. 2, 7).    

Temos, em seguida, no inicio da segunda estrofe: “Meu Senhor, sou tua 

criação”. Os vocábulos argila e criação caracterizam o mesmo tema da ordem do 

surgimento do Homem. Ao olharmos para o texto de Jó, na fala de Eliú, em sua 

tentativa frustrante de convencer o homem de sua culpabilidade encontramos ecos da 

Criação: “Vê, para Deus eu sou teu igual, / como tu, modelado de argila” (Jó 33, 5).  

Na seqüência o eu-lírico, à sua maneira, torna a declarar: “Manda de novo o teu 

vento” (segundo verso da primeira estrofe) / “Manda de novo o teu anjo” (segundo 

verso da segunda estrofe). Agora a relação se dá pela presença do anjo que vem do 

vento dizimar os rebanhos e as pastagens. Vento e anjo. Paralelismo nas duas estrofes. 

Satã se apresenta na forma de um anjo rebelde. Entre os anjos, se assim, preferirmos. 

Tal como os anjos, os demônios se associam a imagens celestes. Eis, o vento 

aniquilador soprado. Por conseguinte, rompe-se a cadeia das causas e efeitos. O poeta 

faz um jogo com essas imagens, visto que o papel de Satã é tradicional: o de um 

acusador.  
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A identificação dos anjos com o mal é ilustrada no Livro de Jó. Neste livro, 

Deus e Satã procuram entender-se em suas pretensões:  

 

 

Num outro dia em que os Filhos de Deus vieram se apresentar novamente a 

Iahweh, entre eles veio também Satã. Iahweh perguntou a Satã: “De onde 

vens?” Ele respondeu a Iahweh: “Venho de dar uma volta pela terra, 

andando a esmo”. Iahweh disse a Satã: “Reparaste, no meu servo Jó? Na 

terra não há outro igual: é um homem íntegro e reto, que teme a Deus e se 

afasta do mal. Ele persevera em sua integridade, e foi por nada que me 

instigaste contra ele para aniquilá-lo. Satã respondeu a Iahweh e disse: “Pele 

por pele! Para salvar a vida, o homem dá tudo o que possui. Mas estende a 

mão, fere-o na carne e nos ossos; eu te garanto que te lançará maldições em 

rosto”.   
 

(Jó 2, 1-5) 

 

 

A explicação dos hebreus para o mal foi de que ele era resultado do pecado da 

humanidade. Iahweh fez a raça humana feliz no Jardim do Éden, mas o primeiro casal 

desobedeceu e, em conseqüência, foi expulso do Paraíso. 

O eu-lírico necessitado de sustento espiritual recorre ao deserto como um lugar 

de refúgio e de isolamento. A visão do deserto simboliza o espaço para meditação e 

proximidade com Deus. A atitude de ver, de ir para ou estar no deserto já implica num 

estado marginal. O deserto, locus do caos, da errância, da peregrinação. Um deserto 

metafórico que o poeta carrega em sua visão existencial. A solidão do poeta é horizontal 

como o deserto. A experiência do olhar pode ser interpretada como signo e instrumento 

de sua relação com Deus. A experiência do olhar que se lança para a vastidão do deserto 

torna-se uma necessidade intrínseca do poeta. 

Segundo Boff (2002), a tradição religiosa do Ocidente não considera o deserto 

somente como uma categoria geográfica, mas também como uma categoria espiritual. O 

deserto exprime, portanto, o “desnudamento interior”, contribuído para a experiência do 

sagrado.     

A Bíblia menciona o deserto, por um lado, em relação com o abandono e a 

distância de Deus e como lugar onde habitam os demônios. Mas, por outro lado, 

também é o local em que Deus pode manifestar-se com especial intensidade. João 

Batista, por exemplo, anuncia o Messias vindouro no deserto (Jo 1, 23). Após o batismo 

nas margens do rio Jordão, Jesus retirou-se para o deserto, onde vagando passou cerca 
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de 40 dias e foi tentado pelo demônio. A sua simbologia no poema sugere o lugar de 

aproximação com um Ser Supremo: “E esta solidão de estrelas, / Onde te encontro”.    

Na segunda estrofe do poema, temos a montanha designada, Sião. Antes era o 

deserto, agora, esta elevação. O poeta evoca lugares ermos na medida em que as torres 

são verticais como as montanhas. Assim, lemos: “Para que eu não veja, ao longe, / 

Senão, esta montanha, Sião, / E estas torres muito altas, / Que se perdem, no azul destes 

ocasos, / Bordados com as cores do teu Manto”. O existencial e o aspecto temporal no 

fim dos versos são muito relevantes no sentido de mostrar que as imagens verticais 

remetem geralmente para o desejo dinâmico de elevação, de sublimação. O poeta fala 

efetivamente sob a carícia da cor dos crepúsculos que se apresenta ao longo do 

horizonte distante. O manto, metáfora do céu, onde surgem as primeiras estrelas 

avistadas desde o deserto. Podemos mesmo dizer no estilo filosófico de Bachelard 

(1984) que a imensidão é uma categoria da imaginação poética e não apenas uma idéia 

geral formada na contemplação de espaços grandiosos. Nesse sentido, a imagem da cor 

azul dos ocasos que são bordados pelas cores do Manto de Deus não se reduz a um 

mero exemplo de imensidão empírica que deseja a qualquer preço a expressão pitoresca, 

pelo contrário, o poeta atribui a sua existência de imensidão ao espaço consagrado.           

Ao que tudo indica o sagrado celeste, na referência, sobretudo, ao monte Sião, 

permanece ativo na experiência religiosa do poeta pelo simbolismo da altura, da 

ascensão. Mircea Eliade considera:   
 

 

A montanha está mais próxima do Céu, o que a investe de uma dupla 

sacralidade: por um lado, participa no simbolismo espacial da 

transcendência (alto, vertical, supremo, etc.), e, por outro, é o domínio por 

excelência das hierofanias atmosféricas e, como tal, a morada dos deuses. 

Todas as mitologias têm uma montanha sagrada, variante mais ou menos 

ilustre do Olimpo grego. Todos os deuses possuem lugares ao seu culto nos 

pontos altos. As valências simbólicas das montanhas são inúmeras. A 

montanha é freqüentemente considerada como o ponto de reencontro entre o 

Céu e a Terra, portanto um centro, o ponto pela qual passa o eixo do mundo, 

região saturada de sagrado, sítio onde podem realizar-se as passagens entre 

as diferentes zonas cósmicas. (ELIADE, 1970,p. 133)              

 

 

Como se percebe a montanha figura entre as imagens que exprimem a ligação 

entre o Céu e a Terra. Tudo indica que o eu-lírico deseja situar-se num espaço aberto em 

comunicação com o mundo divino. A categoria transcendental da altura, do 

supraterrestre e do infinito revela aos olhos do poeta como um todo. Em face desses 
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elementos verticais no poema, o eu-lírico descobre a incomensurabilidade divina e a sua 

própria situação no Cosmo. Paralelamente à visão de Eliade, no caso específico, o poeta 

evoca singularmente a colina Sião que representa a cidade de Jerusalém na visão 

judaica.  

No ensaio de Bochet, lemos a indicação da obra de uma escritora, chamada 

Margarete Susman que escreveu, em 1946, o livro de título, segundo ele, provocador, Jó 

e o destino do povo hebreu, mostrando que desde os tempos antigos Jó significava 

metaforicamente todo o povo hebreu no exílio. Na realidade, assim como Jó, os hebreus 

tinham perdido tudo durante o exílio em terra estrangeira e, por isso, há essa ligação 

entre eles. De maneira mais contundente essa percepção pode ser vista nas próprias 

palavras de Northrop Frye:  

 

 

O caso contra Jó é simples: ele vive num mundo em que a grande parte do 

poder está nas mãos de Satã. Jó, assim, como o bom samaritano da parábola 

de Jesus, vem de um país tradicionalmente inimigo de Israel (erbfeind), 

presumindo-se UZ em Edom, e assim como Israel no Egito ele está exposto 

a um processo arbitrário quanto à natureza e ao destino, independentemente 

da autenticidade de seus sentimentos pios. Se perguntarmos a um soldado 

por que mata gente que não lhe fez mal, ou a um terrorista por que mata 

inocentes com suas bombas, ambos poderão responder que há uma guerra 

declarada, e que não há inocentes em país inimigo. Essa resposta é do tipo 

psicótico; mas é a resposta que a humanidade tem dado para explicar, na 

história, atos de agressão. Jó vive em território inimigo, em meio ao poder 

satânico e pagão que, simbolicamente, é o ventre do Leviatã, ou seja, a 

interminável extensão do tempo e do espaço. (FRYE, 2004, p. 233)            

 

 

O discurso do poeta ao evocar a palavra, Sião, lembra o primeiro exílio sofrido 

por esse povo na Babilônia. No Dicionário histórico de religiões, Amaral Azevedo 

(2002) chama a atenção para o fato de que a partir de então, Sião confunde-se com 

Jerusalém, e ambos com a Terra Prometida, na visão judaica do “retorno”. Sião é, 

portanto, uma colina sagrada. A colina de Deus.  

Passando à leitura do terceiro poema percebe-se que a angústia do eu-lírico 

continua centralizada nos versos temáticos, conforme lemos em “Solidão de Jó”. 

Diferentemente dos outros poemas que nós vimos, este em especial, quanto à forma, se 

apresenta à luz de um conjunto de versos que se desdobram em períodos relativamente 

longos e espraiados. O poema tem o ritmo frásico, ondeante da fala, imerso, por assim 

dizer, numa sintaxe oral característica da liberdade criadora dos modernistas.  
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Na treva: Jó transtornado (Roncalli) 
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A poesia moderna em nossa língua é um exemplo das relações entre prosa e 

verso, ritmo e imagem. O poeta trabalha a frase como quem quer dar voz a uma 

experiência cósmica, uma relação primordial com Deus em contraste com uma 

repressão, um conjunto de elementos que integram o signo da injúria, da rejeição. Além 

disso, o poema apresenta um sujeito lírico que anuncia a expressão artística de uma 

alma religiosa.  

O poeta espelha a sua solidão como a de Jó que foi também vítima da 

insensibilidade de seus próprios amigos. É, assim, que Walflan de Queiroz vai inscrever 

seu poema buscando idealizar a solidão atrelada à sabedoria divina em imagens de 

contemplação.   

 

 

 
SOLIDÃO DE JÓ 

 

Me insultem, mas não me tirem este rio. 

Me escarneçam, mas não me joguem pedras como a Cristo. 

Me censurem, mas não me arrebatem este puríssimo céu de abril, 

Cheio de estrelas, de nebulosas e de astros errantes de Deus.  

Fui criado como Jó, antiqüíssimo antepassado bíblico, 

E vivo entre a minha solidão e a sabedoria de Deus.    
 

(O testamento de Jó, p. 45) 

 

 

No tocante a estrutura sintática do poema nota-se que os seis versos comportam 

quatro períodos assim distribuídos: o 1
0
 período corresponde ao primeiro verso; o 2

0 

período corresponde ao segundo verso; o 3
0 

período equivale aos terceiro e quarto 

versos; o 4
0
 e último período corresponde ao quinto e sexto versos.  

Dessa forma, os dois versos iniciais induzem a se pensar num agrupamento 

harmônico das frases expressas por eles, na medida em que cada um corresponde a um 

só período. Assim, causa-nos a impressão de um caráter autônomo dos versos. O 

terceiro período encerra o que nós vamos chamar de “primeiro bloco” do poema 

caracterizado por um conjunto de orações categoricamente coordenadas entre si.    

A subjetividade do eu-lírico é fortemente marcada pelo pronome oblíquo “me” 

no início de cada oração desta primeira parte da seguinte maneira: “Me insultem”, “Me 

escarneçam” e “Me censurem”. Os verbos fornecem o grau máximo das injúrias. O 
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poeta se vê em Jó que atingido pela desgraça, se iguala aos homens que foram 

literalmente banidos, excluídos da sociedade. Ouçamos a sua lamentação: 

 

 

Mas agora zombam de mim moços mais jovens que eu, 

a cujos pais teria recusado  

deixar com os cães do meu rebanho. 

Para que me serviram seus braços, 

se suas forças se consumiram? 

Mirrados pela penúria e pela fome, 

ruminavam a estepe, 

lugar sombrio de ruína e desolação; 

colhendo malvas sob os arbustos, 

fazendo pão com raízes de giesta; 

banidos da sociedade dos homens  

a gritos, como a ladrões,  

morando em barrancos escarpados, 

em covas e grutas de rochedo. 

Ouvem-se os seus rugidos entre as moitas, 

acocorados nas urtigas: 

gente vil, homens sem nome, 

são rejeitados pela terra! 

E agora sou alvo de suas zombarias, 

o tema de seus escárnios.   

Cheios de medo, ficam a distância 

e atrevem-se a cuspir-me no rosto.  
 

 (Jó 30, 1-10) 

 

 

No poema de Walflan de Queiroz as imagens poéticas estão centralizadas 

primeiramente na presença do rio, nas pedras atiradas contra Cristo e no céu cheio de 

fenômenos. Esta paisagem poética mostra que o eu-lírico renega o imediato, tudo o que 

atrai a materialidade da vida cotidiana. O poeta afasta de si a inspiração ordinária do 

mundo demasiadamente material para contemplar certos aspectos do universo. Assim, a 

natureza inicialmente se revela aos seus olhos pela imagem do rio, isto é, pela imagem 

da água que representa a transitoriedade e a fugacidade do tempo. O rio, tal como o céu,  

remonta ao devaneio cósmico do poeta. A respeito do rio, enfim da água, inspira-nos as 

palavras acerca dos trabalhos do devaneio e do sonhador pronunciadas pelo filósofo 

francês Bachelard: 

 

 

O tempo já não tem ontem nem amanhã. O tempo é submergido na dupla 

profundeza do sonhador e do mundo. O Mundo é tão majestoso que nele não 

ocorre mais nada: o Mundo repousa em sua tranqüilidade. O sonhador está 

tranqüilo diante de uma Água tranqüila. (BACHELARD, 1988, p. 166)  
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Bachelard nesta passagem faz um contraponto entre o homem que sonha e o 

homem da razão, relacionando o sonho e o devaneio ao fazer artístico do poeta. Com 

efeito, o sonhador de devaneios consegue se isolar das preocupações que atravancam a 

vida ordinária torna-se conseqüentemente um verdadeiro dono de sua solidão e o mundo 

então se abre para ele. Ora, ao fazer alusão aos trabalhos do poeta é possível, então, 

transpor para o autor de O testamento de Jó esse devaneio, pois o ato de contemplar, de 

devanear e de olhar significa o ato de viver, de sentir e ver o mundo ao seu redor.  

No segundo verso o poeta pede para que não lhe joguem pedras o que é 

socialmente degradante, reivindicando o seu lugar na sociedade. Podem até escarnecê-

lo, todavia, não poderão impedi-lo de criar, de fazer a sua arte e, por isso, não quer ser 

desrespeitado. Não deseja ser vilipendiado e incompreendido, fazendo uma alusão 

explícita ao nome de Cristo que durante a sua passagem por Jerusalém despertou 

hostilidade dos judeus. A vida de Jesus Cristo
12

 é contada nos quatro evangelhos: o de 

Marcos, Lucas, Mateus e João. É conhecido o relato no Evangelho segundo João em 

que Jesus teve de ser retirado às pressas senão teria sido apedrejado por certa parte da 

população que não aceitavam as suas palavras, não o admitiam como o Messias, o 

Enviado por Deus para salvar a humanidade. Nesse mesmo Evangelho somos remetidos 

a antes da Criação, aos tempos imemoriais do princípio, em que o Logos (termo grego 

que traduz a palavra hebraica “sabedoria”), ele mesmo Deus, estava junto como Deus. 

Jesus não é outro que este Logos, encarnado na história humana, o intérprete de Deus, 

portador da graça e da verdade, acolhido por uns, rejeitado por tantos. Nota-se no 

caráter de Cristo o seu amor por todos aqueles que a sociedade havia abandonado. 

Destacam-se entre muitos aspectos a sua solidariedade para com os marginalizados, os 

excluídos, os párias. A partir disso, deduz-se a admiração do poeta por Cristo. 

Em O vigia do mundo, aquele que era visto como um autor cético da literatura 

italiana, mas neste livro em especial, já no fim da sua vida, convertido ao catolicismo, 

escreve Papini ([s.d.], p. 387): 

 

                                                 
12 Mircea Eliade, no Dicionário das religiões, fala-nos sobre Jesus Cristo, como sendo o profeta judeu de 

Nazaré na Galiléia, nascido no início da era que ganhou seu nome e crucificado, segundo a exegese 

bíblica, na primavera do ano 33, estando dessa forma no cerne da religião crista. Segundo Eliade, a sua 

existência continua a esbarrar em numerosos problemas históricos.            
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Deus é talvez um conceito ou verbo incogitável, mas Cristo é um ser vivo, 

que teve carne e vestes, que procurou os humilhados e os ofendidos, que 

chamou para si também os pecadores e os malfeitores, que se firmou Filho 

de Deus mas também filho do Homem.   

 

 

Todavia, podemos traçar um paralelo da sofreguidão de Jó com a Paixão de 

Cristo quando este se vê confrontado consigo mesmo no seu grito de desespero na cruz: 

“Deus meu, Deus meu, por que me abandonaste?” (Mt. 27, 45-47). Sua natureza 

humana atinge nessa indagação a divindade e no momento em que Deus vive a 

experiência do homem mortal e sente em si próprio os sofrimentos pelos quais fizera 

passar também seu fiel servo Jó. Atento a esta questão, relata Brunel (1998, p. 525): “Jó 

é um mito bíblico ocidental ligado ao monoteísmo hebreu. (...) Ele prefigura o Servo 

sofredor de Isaías, e o Cristo da agonia”.        

Como elemento integrante do pensamento imaginativo a noção de mito não é 

abandonada pela poesia, pelo contrário, é re-criada pelos poetas era após era. Assim, 

observa Frye (2004, p. 65): “À medida que a literatura se desenvolve, as lendas e os 

contos do populário tornam-se partes de sua matéria-prima. Na literatura ocidental 

Dante e Milton escolheram seus principais temas a partir da área mítica; Chaucer e 

Shakespeare ficam com as lendas e os contos”.   

Olhando para o poema “Solidão de Jó”, o céu tanto quanto o rio desperta as 

profundezas da imaginação cósmica do poeta e o clímax do poema é atingido nos versos 

de elevada sensibilidade metafísica: “Me censurem, mas não me arrebatem este 

puríssimo céu de abril, / Cheio de estrelas, de nebulosas e de astros errantes de Deus”. 

Aqui de novo, Bachelard (2001) vai ajudar-nos ao dizer que o olhar é um princípio 

cósmico. Confirma-se que as linhas desses versos criam em si uma atmosfera de 

vaguidão e fluidez, ou seja, de completa separação da realidade material. Para a 

experiência religiosa do poeta toda a Natureza seja ela representada pelas imagens do 

rio ou do próprio céu, pode ser suscetível de revelar-se como sacralidade cósmica.   

Na referência ao céu, - “Cheio de estrelas, de nebulosas e de astros errantes de 

Deus” -, nota-se que o eu-lírico também empreende um exercício de ascese. Segundo 

Eliade (1970), o céu revela diretamente a sua transcendência, a sua força e a sua 

sacralidade, constituindo uma hierofania do sagrado. Nesse sentido, a atitude mística do 

poeta em contemplar a abóbada celeste revela desde sempre uma experiência religiosa. 
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Tudo isso é deduzido da simples contemplação do céu que se revela infinito, 

transcendente. Novamente nos vemos diante da expressão de Mircea Eliade: 

 

 

O modo de ser celeste é uma hierofania inesgotável. Por conseguinte, tudo 

quanto se passa nos espaços siderais e nas regiões superiores da atmosfera – 

a revolução rítmica dos astros, a correria das nuvens, as tempestades, o raio, 

os meteoros, o arco-íris – são momentos desta mesma hierofania. (ELIADE, 

1970, p. 67-68)    

 

 

Os dois últimos versos do poema começam desta forma: “Fui criado como Jó, 

antiqüíssimo antepassado bíblico, / E vivo entre a minha solidão e a sabedoria de Deus”. 

O poder visionário descrito nesses versos tece com certeza o véu sensível da 

espiritualidade de Walflan de Queiroz. Definitivamente o eu-lírico se reconhece em Jó, 

seu antepassado. Os adjetivos “puro” (na 3ª estrofe) e “antigo” (5ª estrofe) flexionados 

no grau superlativo absoluto sintético revelam uma planície atemporal, de uma 

longevidade que não se destina à vida humana comum. A sua solidão eleva a uma 

sabedoria melancólica, transcendental em que Deus é o caminho para alcançá-la. A 

sabedoria é, então, vista como um modo de olhar para o mundo e o poeta é o ser que 

busca religar-se. O poeta não está preso em um mundo terreno e consegue fazer de sua 

poesia um refúgio, um exílio. Desta forma, o poeta está preso às coisas do alto. Preso ao 

Inacessível, ao Absoluto, ao Infinito. A sua poesia pode ser vista não só como uma 

forma de preencher o vazio interior, mas também sob a perspectiva de sugerir um tipo 

de luminosidade na apreensão do mundo com a sabedoria de Deus. No entanto, a 

sabedoria divina não se confunde com o fazer poético. A sabedoria de Deus a que se 

refere o nosso poeta representa justamente o elemento absoluto que figura a noção exata 

da sua liberdade criadora. O que prevalece no espírito do poeta é a sua sabedoria 

existencial com seu foco na inquietação do humano. Assim, a poesia para Walflan de 

Queiroz tem a função de ligar (religare) o homem a Deus. Entende-se o seu apego à 

solidão como fonte da vocação espiritual que lhe reserva a sua condição de existência 

no mundo.  

No Livro de Jó há, de fato, um elogia da sabedoria. O poema sublime sobre a 

sabedoria pela qual o mundo é governado e o significado dos eventos é revelado. 

Vejamos:  
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Donde vem, pois, a Sabedoria? 

Onde está o lugar da Inteligência?  

Está oculta aos olhos dos mortais 

e até às aves do céu está escondida   

A perdição e a morte confessam: 

“O rumor de sua fama chegou até nós”. 

Só Deus conhece o caminho para ela, 

só ele sabe o seu lugar. 

(Pois contempla os limites do orbe  

e vê quanto há debaixo do céu.) 

Quando assinalou seu peso ao vento 

e regulou a medida das águas, 

quando impôs uma lei à chuva 

e uma rota para o relâmpago e para o trovão, 

ele a viu a e a avaliou, 

penetrou-a e examinou-a 

E disse ao homem: 

“O temor do Senhor, eis a Sabedoria; 

fugir do mal, eis a Inteligência.”  
 

(Jó 28, 20-28) 

 

   

Ao lermos esses versículos tiramos a conclusão de que o homem não tem o 

mapa das fontes da sabedoria. As águas primevas, o Abismo e o mar não as contêm; os 

pássaros de olhar aguçado no céu não conhecem o seu lugar; a Morte (o domínio 

vizinho à divindade) ouviu apenas um rumor delas. Somente Deus, cujo controle dos 

elementos meteorológicos exemplifica o amplo alcance do seu poder. Ele designou para 

o homem, como seu equivalente funcional, a obrigação de temer a Deus e evitar o mal 

com o que o homem se ajusta à ordem divina. A sabedoria relatada assim como 

inspiradora das obras de Deus nas origens, vindo a se tornar também inspiradora do 

poeta.   

Assim viver entre a sua solidão e a sabedoria de Deu implica num 

comportamento existencial do poeta, o qual experimenta um ritmo temporal semelhante 

daquele de que fala Mircea Eliade sobre o homem religioso no livro O sagrado e o 

profano. O poeta, assim como este homem religioso, vive em duas espécies de tempo, 

da quais a mais importante, o Tempo Sagrado. Seguindo de perto as palavras de Eliade:  

 

 

Este comportamento para com o tempo basta para distinguir o homem 

religioso do homem não-religioso: o primeiro recusa-se a viver unicamente 

no que, em termos modernos, se chama o “presente histórico”; esforça-se 



 

 

84 

 

por tornar a unir-se a um tempo sagrado que, de certo ponto de vista, pode 

ser homologado à “Eternidade”.  (ELIADE, [s/d], p. 82-83)  

 

 

O comportamento do poeta em relação ao tempo revela uma correspondência 

cósmico-temporal de natureza religiosa. O tempo para o poeta é santificado onde uma 

presença divina se pode inserir. O seu tempo distingue-se do tempo cronológico. 

 Segundo Eliade, na mesma obra, o tempo sagrado é “um tempo mítico”, que não 

se encontra no passado histórico, pois nenhum tempo podia existir antes da aparição da 

realidade narrada pelo mito. Esta concepção para nós é fundamental para 

compreendermos a forma como o poeta Walflan de Queiroz se aproxima da mitologia, 

ao escrever poemas para Orfeu e Eurídice, por exemplo.   

As imagens e símbolos, nos três poemas vistos, apontam, entre outros elementos, 

para o caráter transitório da vida e também para o plano espiritual. O sujeito poético 

alicerça a construção de uma lírica religiosa através de um eu que se caracteriza como 

detentor de um legado de Jó. E assim, o poeta reconstrói, a partir do sofrimento de Jó, a 

experiência amarga e desencantada da vida, permeada por uma solidão e dor constantes.   
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3. AS PAIXÕES DO POETA 

 

 

És solitária e única na insondável quietude 

da alma, Senhora do Silêncio e da Solidão. 

Tu és uma visão palpitante de luz, um 

solitário lótus desabrochando no talo do 

amor.  

 

     Tagore 

 

 

A figura da mulher na poética walflaniana se revela como um dos temas que a 

impulsionaram do mesmo modo que a miséria de Jó. É na interioridade do poeta que a 

mulher amada ganha existência. Fonte de tormento, ela é um fato de recordação, de 

imaginação e de palavra. O amor, então, como a privação de um desejo, como ausência 

sentida, passa a ser um tema no qual se desencadeiam e se elaboram as imagens 

femininas nos poemas. Desse modo, é importante constatar que o seu amor não é 

recompensado com a sua satisfação carnal, não se volta para a ardência do corpo ou aos 

prazeres do desejo sexual. Recordamos aqui o bardo inglês Shelley, pois, para ele, o 

amor, somente em Platão encontrou um poeta digno. 

De fato, O Banquete, de Platão, versa sobre vários discursos em torno de um 

único tema: o amor. O pensador grego faz a sua descrição, a sua natureza e a sua 

função. Para entendermos a concepção platônica do Amor recorremos ao diálogo no 

qual Sócrates apresenta um discurso que ouviu da mulher de Mantinéia, Diotima. Ele, o 

amor, foi concebido no dia do natalício de Afrodite, sendo fruto de uma verdadeira 

trama através da qual a divindade Pobreza seduziu Expediente no jardim de Zeus, “Rei 

do Olimpo”. Por isso se diz que não há Afrodite sem Eros. Eis como Diotima o 

descreve:  

 

 

Para começar, é sempre pobre e está longe de ser delicado e belo, conforme 

crê o vulgo. Ao revés disso: é áspero, esquálido e sem calçado nem 

domicílio certo; só dorme sem agasalho e ao ar livre, no chão duro, pelas 

portas das casas e nas estradas. Tendo herdado a natureza da mãe, é 

companheiro eterno da indigência. Por outro lado, como filho de tal pai, vive 

a excogitar ardis para apanhar tudo o que é belo e bom; é bravo, audaz, 

expedito, excelente caçador de homens, fértil em ardis, amigo da sabedoria, 

sagacíssimo, filósofo do tempo todo, feiticeiro temível, mágico e sofista. 

(PLATÃO, 2001, p. 65)    
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Vimos, portanto, que o amor não é um deus nem um mortal. Podemos retornar a 

outra obra de Platão, O Fedro. Neste livro, há um diálogo entre Sócrates e Fedro que 

argumentam sobre o amor. Fedro nos apresenta um discurso feito por Lísias que 

considera o amor um mal para os homens. Platão busca demonstrar que o amor 

verdadeiro surge em decorrência da manifestação do Belo, ou seja, uma essência da 

beleza divina. Dessa forma, o verdadeiro amor consiste no desejo de conhecer o bem 

inteiramente puro: é o amor Eros. O homem tomado por esse sentimento ama e deseja 

alcançar a sabedoria e as essências divinas. Segundo Platão, o que mais aproxima o 

homem do divino é o amor, já que este é o responsável de impulsionar a alma na direção 

da verdade, na direção do Belo. Ou seja, o amor leva a alma a refletir sobre as coisas 

belas.       

 

3.1 Imagens da mulher amada 

 

 

Walflan de Queiroz investiu na construção de uma imagem feminina ao longo de 

toda a sua obra. Em O testamento de Jó, a mulher (indissociavelmente ligada à noção do 

amor) ocupa um lugar privilegiado nas seções “Poemas para Herna” e “Novos poemas”. 

A temática do amor irrealizado e inatingível traduz a figura melancólica e dramática do 

poeta: 

  

 

POEMA 

 

Eu te falarei da noite misteriosa e doce 

E das mil angústias que afligem a minha alma. 

Na tua procura pelos mundos desolados,  

Encontrei somente a dor habitando a minha solidão 

Eu te falarei do mar ausente, e da nuvem 

De mármore que se quebrou de encontro ao ocaso. 

Não te falarei das colinas de Deus, dos penhascos 

Distantes decorados por horizontes de ouro. 

Te falarei, entretanto, da minha solidão 

Caminhando pelas florestas insones do pranto 

E te recordando em cada flor, em cada pássaro 

Voando em direção à aurora em busca da morte. 

Te direi apenas da minha pobreza, da minha dor 

Quando desfeitas e caídas com pétalas das mãos de Deus. 
 

       (O testamento de Jó, p. 49) 
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A noite acompanha o poeta, ora como cenário de sua tristeza e de sua solidão, 

ora como testemunha de suas queixas designadas e doloridas. Consideramos também a 

noite como um motivo estreitamente ligado à temática do amor e da morte. No poema o 

eu-lírico se dirige a interlocutora através de verbos que se apresentam 

predominantemente no futuro do presente indicando um discurso em que dará a palavra 

a tarefa de reproduzir a sua própria tensão. Feitas de matéria inflamada, como nos 

explica Octavio Paz, as palavras se incendeiam quando são tocadas pela imaginação ou 

pela fantasia.  

Do ponto de vista formal, o poema aparece sob o timbre de versos livres e 

brancos, que na trajetória poética de Walflan de Queiroz pode ser considerado índice de 

seu acercamento ao prosaico, sobressaindo uma estrutura rítmica e sonora marcada por 

uma linguagem que revela a condição sentimental do poeta. O eu-lírico prefere a noite 

ao dia. A noite assim como a luz crepuscular formam o quadro de sua melancolia. Por 

intermédio da Noite latejam as forças inconscientes da alma, ou seja, o sonho e a 

imaginação. A noite “misteriosa” e “doce” pontuada pela sinestesia, porque duas 

sensações se misturam: a visão e o paladar. O processo sinestésico é acompanhado de 

perto pelo impacto da hipérbole: “E das mil angústias que afligem a minha alma”. O 

poeta utiliza uma linguagem marcada pelo derramamento metafórico e pelo discurso 

hiperbólico.   

As imagens do poema organizam-se dentro da construção de um pensamento 

coerente que sustenta e unifica as sensações e impressões. Em A poética do espaço, diz 

Bachelard (1984, p. 183): “A imagem poética é um súbito relevo do psiquismo”. Assim, 

o fenômeno da imagem poética que se mostra nos versos do poema emerge da 

consciência sonhadora do poeta como um produto do seu devaneio ativo. Para o 

filósofo, a imaginação forma imagens que vão além da realidade. A imagem poética é, 

então, a celebração de uma alma sonhadora, na medida em que ela não está submetida a 

um impulso qualquer, pois pela explosão de uma imagem, o passado longínquo ressoa 

em ecos. Sendo assim, a imaginação é a força dinâmica pela qual o poeta consegue 

imaginar mundos e dar sentido à sua poética. A topologia das emoções atapeta o mundo 

das imagens, ou imagético. Em seu ensaio a respeito da imaginação da matéria, afirma 

Bachelard (1989, p. 17-18): “A imaginação não é, como sugere a etimologia, a 

faculdade de formar imagens da realidade; é a faculdade de formar imagens que 

ultrapassam a realidade, que cantam a realidade”.   
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 O eu-lírico, que se vê dilacerado, deseja transmitir a dor que mora em sua 

solidão na procura da amada pelos “mundos desolados”. Evoca imagens abstratas 

orientadas pelo discurso metafórico compactado no “mar ausente” e na “nuvem de 

mármore” que se desloca ao ocaso. Ele, o poeta, é o grande referencial para a dor, para a 

solidão e o entendimento do sentimento poético. A dor é ele. A solidão é ele. O mundo 

é ele. O poeta continua centrado em si mesmo. Assume, portanto, a solidão como a 

condição de sua voz; fala a partir da solidão, recorda e recrimina, com nostalgia, um 

amor já fracassado. Também a partir da solidão pratica uma figuração da morte.  

A sua palavra é portadora de determinados símbolos que o fazem recordar a 

amada através da imagem da flor e do pássaro. Dessa forma, a sua angústia amorosa, 

manifesta em versos, um tratamento platonizante abrindo caminho para um processo 

psicológico como a sublimação: “Te falarei, entretanto, da minha solidão / Caminhando 

pelas florestas insones do pranto / E te recordando em cada flor, em cada pássaro / 

Voando em direção à aurora em busca da morte”. O pássaro e a flor, verdadeiros signos 

do amor, da liberdade e da fugacidade. 

O poeta quer a mulher para ouvi-lo. Necessita falar, dizer dos tormentos que lhe 

afligem a alma. Recusa qualquer forma de erotismo em nome da espiritualidade. Quer 

falar de sua pobreza que se assemelha a de Jó, quer falar de sua dor. Em síntese, a noite, 

a angústia, a solidão, a dor e a pobreza são a tônica de sua existência. Vive em função 

desses temas: “Te direi apenas da minha pobreza, da minha dor / Quando desfeitas e 

caídas com pétalas das mãos de Deus”. A imagem consoladora busca amenizar a face 

angustiada do sujeito poético, possibilitando-lhe compartilhar sua miséria na presença 

de Deus.  

No poema a seguir, o poeta retoma o mesmo signo da dor, acrescentado do 

silêncio e do esquecimento: 

 

 

A IRENE PORCELL 
 

A hora que mais tarda,  

Virá necessariamente, 

Pelo silêncio estranho.  
Esta hora, 

Me restituirá, 

Ao esquecimento desejado. 

Da fonte de minha dor, 

Farei tudo belo em torno de ti. 

E não precisarei mais te dizer adeus, 
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Porque desta viagem definitiva, 

Ninguém volta ao ponto de partida. 

Enquanto debruço-me, 

Sobre o meu desespero, 

Olho o mar de tua infância. 

E sem ter onde repousar a cabeça, 

Abandono-me a ti. 
      

(O testamento de Jó, p. 67) 

 

 

A musa do seu primeiro livro de poesias, O tempo da solidão (1960), reaparece 

em versos que retratam o lirismo afetivo e de apelo à expressão romântica. O que está 

em pausa não é somente a mulher, mas o modo como o eu-lírico se posiciona e se 

impõe a ela. No poema anterior, ficou claro que o poeta elegeu a pobreza e a dor como 

seus grandes temas para se referir à mulher.   

Neste poema, “A Irene Porcell”, o silêncio aparece como um lugar estranho, 

onde a dor cresce em forma de discurso no interior do poeta. É da fonte de sua dor que 

proclama o seu desespero e se abandona à amada. Não separa, completamente, a beleza 

da dor: “Da fonte de minha dor, / Farei tudo belo em torno de ti”. Nesta concepção 

clássica, o belo é tido como parte integrante de um universo que compreende o amor 

como a força mediadora entre o sensível e o inteligível. O poeta respira o perfume da 

sua própria dor. 

A vulnerabilidade dolorosa e o anseio tímido marcado pela viagem leva o poeta 

a buscar o sentido íntimo de seu amor criando uma realidade metafórica. A viagem 

representa uma busca do transcendente: “E não precisarei mais te dizer adeus, / Porque 

desta viagem definitiva, / Ninguém volta ao ponto de partida”.  

Por sua vez, a linguagem do poema é marcada por uma força lírica na qual o 

sujeito poético confessa a sua lamentação em torno da irrealização amorosa conjugando 

a relação do seu sentimento ao se voltar para a infância. A infância é plena de coisas que 

têm ressonância através do mar como palco móvel, onde o eu-lírico se defronta com o 

seu destino: “Enquanto debruço-me / Sobre o meu desespero / Olho o mar de tua 

infância”. O poeta valoriza o devaneio da infância, voltando-se para um tempo 

nostálgico. Na imagem do mar o sujeito poético pode acalmar seus sofrimentos. Assim, 

o mar se alarga para o devaneio do poeta. E o poema adquire um tom timidamente 

elegíaco.   
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O silêncio da mulher amada (Roncalli) 
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Em a Poética do devaneio, estabelecendo as distinções entre memória e 

imaginação, comenta Bachelard que a memória sonha e o devaneio lembra. A memória 

é um campo amontoado de recordações. Dessa forma, a poesia requer devaneio e 

memória. Continua a refletir sobre o assunto Bachelard (1988, p. 7): “Notemos, aliás, 

que um devaneio, diferentemente do sonho, não se conta. Para comunicá-lo, é preciso 

escrevê-lo, escrevê-lo com emoção, com gosto, revivendo-o melhor ao transcrevê-lo”.  

Em contrapartida, a noite, ao lado das sombras e dos crepúsculos, é um tema que 

percorre sempre a imaginação do poeta exercendo sobre ele um grande fascínio: 

 

 

ESTA NOITE, EM TEUS OLHOS 

 

Procurar-te na noite, 

E te encontrar junto ao mar. 

Te olhar assim em sombras, 

E não te esquecer jamais, 

Pois guardas em teus olhos, 

A brancura dos barcos e dos cisnes. 

Sofrer, por saber que, sob pálpebras 

Tão serenas, dormem crepúsculos massacrados. 

Não, esta noite, em teus olhos,  

Vejo reduzidos lagos,  

Enquanto ao longe sinto o mar tecer uma lenda, 

Sobre o nosso misterioso silêncio.   
 

        (O testamento de Jó, p. 73) 

 

 

Os olhos da mulher amada, tal como comunica o poema, consiste em delegar a 

ela um mundo povoado de imagens que dão sentido ao amor. A imagem noturna une-se 

à marítima: “Procurar-te na noite, / E te encontrar junto ao mar”. Antes, tínhamos a 

imagem do “mar ausente”. Noite é ninho. É abismo na voz do poeta e o mar está mais 

próximo. A camada fônica do poema move-se para reter a metáfora dos olhos: “Pois 

guardas em teus olhos, / A brancura dos barcos e dos cisnes”. O poeta como um 

sonhador contempla o que se oculta nos olhos da amada para fabricar o seu mistério. 

Eis, portanto, o motivo pelo qual a cor branca dos barcos tem conexão com as asas do 

cisne refletindo a paisagem bucólica do poema.  

 Em A água e os sonhos, Bachelard assinala que o cisne é um ersatz da mulher 

nua, a nudez permitida. “O cisne parece uma beleza trabalhada pelas águas, polida pela 

corrente. Por muito tempo se acreditou que ele foi o primeiro modelo dos barcos, o 
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perfil ótimo do esquife. As velas copiaram o raro espetáculo das asas que se alçam na 

brisa”. Com feito, o cisne é uma imagem muito comum no Simbolismo. Vemos o 

mesmo, em muitos momentos, na poesia de Cruz e Souza. 

Por outro lado, nos versos seguintes do poema, volta a imagem do crepúsculo, 

desta vez massacrado dentro dos olhos da amada: “Sofrer, por saber que, sob pálpebras / 

Tão serenas, dormem crepúsculos massacrados”. A distância associa-se à solidão: tanto 

a distância quanto a solidão são longas, estão no horizonte, no inalcançável. As sombras 

e o mar evocam coisas assemelhadas.  

O poeta apega-se a uma paisagem que perdura na sua alma sonhadora a imagem 

distante da mulher. O discurso amoroso, sempre fadado a sofrer no silêncio, já que o 

que falta não dá conta dos seus sentimentos. Assim, assistimos a uma introdução de 

versos que modificam a dinâmica rítmica do poema. Declara: “Não, esta noite, em teus 

olhos, / Vejo reduzidos lagos, / Enquanto ao longe sinto o mar tecer uma lenda, / Sobre 

o nosso misterioso silêncio”. A metáfora do mar projeta também um sentido mítico 

entre o eu-lírico e a amada. Essa perspectiva é notória quando lemos o poema seguir:  

 

 

A ROSA E O CLOWN 

    A Dinara  

 

Vai amável rosa, não importa 

O que me separa da onda, do mar 

E do infinito. 

 

A noite humilde tem o seu Templo, 

Na Estrela. 

Vai, nunca percas tua inocência, senão 

Te procurarei outra vez no mar, no bosque 

E na Montanha.    

 

A árvore da noite, tece em seu ninho, 

O fundamento da minha redenção.  

 

        (O testamento de Jó, p. 79)  

 

 

 

O sujeito do poema se reveste da tristeza de um clown e a rosa serve de metáfora 

para a ternura dos seus sentimentos. A imagem da rosa, “amável rosa”, para se referir a 

mulher fornece o conteúdo romântico dos versos de Walflan de Queiroz. O mar, o 

bosque, a montanha, tríade de espaços amorosos reconciliados pela Noite. O poeta vive 

sob a vulnerabilidade das paixões não correspondidas, mas encontra um caminho para a 
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união com Deus e para a sua redenção. Não podendo ter a amada ao seu lado, por outro 

lado, elabora o seu projeto místico, a sua espiritualidade resignada e quase sempre 

contemplativa.            

Como sabemos, no poema anterior, “Esta noite, em teus olhos”, o mar tece o 

dilema sobre o “misterioso silêncio” que se esconde no idílio dos amantes. Este silêncio 

passou de estranho como no poema “A Irene Porcell”, para misterioso, agora. O silêncio 

é parte integrante da poesia. Temos a experiência do amor através do silêncio.  

O silêncio é um tema que se destaca na Natureza, nos Astros, nas Constelações. 

O poeta escreve em francês:  

 

 

LE SILENCE DE L’ÉTOILE 

 

Je viens du silence, du soleil, 

Et mon ame quelquefois s‟endort, 

De l‟éclat du tonnerre qui descend, 

Du coeur sanglant d‟une étoile. 

 

Je retournerai au meme silence, au soleil, 

Qui m‟a donné le feu brulant des saisons, 

Et le mystère d‟une rose blanche13. 

 

       (O testamento de Jó, p. 63) 

 

 

Como os grandes místicos, o poeta naturalmente contempla o Silêncio, o 

Mistério do Tempo. O silêncio está associado à categoria da solidão. De acordo com 

Bachelard (1994, p. 183): “A poesia é uma metafísica instantânea”. No poema, emerge 

um eu-lírico apolínio, voltado para a Luz do Sol e para as estações. Metáforas 

simbolistas mostram a temática do efêmero, da brevidade da vida e, principalmente, a 

busca em relação ao plano espiritual.  

No poema, o signo “estrelas” (étoile) é metáfora para o Sublime, para o 

Absoluto. O Sol (le soleil) e o Silêncio (le silence) são Deus. Reparamos a aliteração do 

/s/: “silence”, “soleil”.    

                                                 
13 “O silêncio da estrela” é a tradução livre realizada sob a orientação do escritor Eli Celso. Vejamos: “Eu 

venho do silêncio, do sol, / E minha alma algumas vezes adormece, / Do barulho do trovão que desce, / 

Do coração sangrento de uma estrela. / Eu retornarei ao mesmo silêncio, ao sol, / Que me deu o fogo 

crepitante das estações, / E o mistério de uma rosa branca”.    
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Através da estrutura semântica do poema “Le silence de l‟etoile” percebemos a 

sua inegável atmosfera mística. A propósito, compreendemos o raciocínio do filósofo 

alemão Ernest Cassirer:  

 

 

O misticismo (de todos os tempos e lugares) é quem luta sempre contra este 

duplo problema intelectual: compreender a divindade, na sua totalidade e na 

sua máxima realidade interior, e evitar sempre qualquer particularidade do 

nome e da imagem. Assim, toda a mística aponta para um mundo alheio à 

linguagem, para um mundo de silêncio. (CASSIRER, [s/d], p. 90) 

 

 

O mundo de silêncio, de resignação e de contemplação que o poeta deseja 

habitar.  

Entretanto, o poeta Walflan de Queiroz é predominantemente um ser noturno e 

sua voz nasce sob o véu de todas as cintilações:  

 

 

HINO À NOITE 
A Tânia 

 

Vem, Noite. Perco-me novamente  

Em tuas constelações. 

Quero procurar pela rua mais deserta 

O sereno clarão de tua lua. 

 

Vem, Noite.  Quero ser eternamente teu. 

Quero andar pelos becos mais distantes, 

Em busca da luz de tua mais remota estrela.    

 

Já não tenho túmulos, em mim. 

Tenho apenas uma sombra, e um silêncio. 

Vindo de minha solidão que fere os astros. 
 

(O testamento de Jó, p. 75)  

 

 

O oceano da Noite abraça a lua, as constelações e as estrelas. É, pois, o mundo 

de onde emerge a poesia para o poeta que o toma e o fixa na linguagem. Por isso o 

vocativo, como em Novalis ou em Fernando Pessoa: “Vem, Noite”.  

Rabindranath Tagore, herdeiro dos desertos noturnos, sentado em alguma 

planície do Oriente evoca também a Noite consoladora. Eis um trecho substancial do 

seu pensamento: 
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 Torna-me teu poeta, ó Noite, velada Noite! Por séculos e séculos 

muitos ficaram em silêncio, sentados em tua escuridão. Deixa-me cantar as 

canções que eles não cantaram. 

 Toma-me em teu carro sem rodas, correndo silencioso de mundo em 

mundo, ó tu, obscuramente formosa, rainha do palácio do tempo! 

 Muitas mentes perscrutadoras entraram furtivamente em teu pátio e 

vagaram por tua casa sem lamparinas, procurando respostas. De muitos 

corações, atravessados pela flecha da alegria atirada pela mão do 

Desconhecido, explodiram canções alegres, que abalaram a escuridão até 

seus fundamentos.   

 Torna-me, ó Noite, o poeta dessas almas despertas que, à luz das 

estrelas, contemplam maravilhadas o tesouro que de repente encontraram!  

  Torna-me o poeta deles, ó Noite! Torna-me o poeta de teu insondável 

silêncio.  

     (TAGORE, 2003, p. 166-167)        

 

 

Vê-se como Tagore é capaz de compreender a escuridão da Noite como 

reveladora de uma atitude em relação ao Universo. Voltando para o poema de Walflan 

de Queiroz nota-se que, no espaço noturno, o poeta se lança à evasão, ansioso em 

projetar os seus próprios conflitos emocionais que sondam os fenômenos do Infinito e 

do Absoluto. A Noite derrama suas manchas de sombra sobre o desamparo do poeta. 

Dentro da noite sente-se perdido pela rede cósmica, pelo imenso tecido celeste no qual 

busca o clarão da Lua. Segundo Eliade (1970), a Lua é um astro que cresce, decresce e 

desaparece, cuja vida está submetida à lei do devir, do nascimento e da morte. O sujeito 

poético afirma: “Quero procurar pela rua mais deserta / O sereno clarão de tua lua”. A 

lua, símbolo da solidão. A sua luz é fria, brilhante, solitária na noite. Ademais, a lua 

mitiga a solidão e a saudade do poeta que se sente preso a uma outra época.   

 Entre a atitude romântica e os caracteres do Simbolismo a poesia de Walflan de 

Queiroz centrou as várias esferas do seu universo semântico. A recuperação dos grandes 

temas que pareciam esgotados, como redescoberta da lua, do mar, das estrelas, dos 

pássaros, do cisne, da aurora, dos crepúsculos, das nuvens, da morte, da solidão, da 

angústia, do amor inatingível, e principalmente de Deus, e de tudo o quanto essas duas 

escolas literárias haviam cantado e parecia definitivamente excluído de seu arsenal 

poético, como anacrônico, Walflan de Queiroz, retomou tudo isso, como se fosse o 

primeiro a fazê-lo, com a espontaneidade de um homem que tinha o conhecimento da 

dor e a experiência do peso do cotidiano e se sentia realmente um exilado, um solitário, 

incompreendido na sociedade. 
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A imensidão da Noite sublinha a pequenez, os limites do ser humano e, ao 

mesmo tempo, sugere mistério, necessidade de abandono, de sublimação. O eu-lírico 

expressa seus sentimentos em relação à existência por meio de vocábulos pertencentes 

ao campo semântico das imagens noturnas. A noite vai sendo caracterizada verso a 

verso, de uma forma cumulativa, delineando aos poucos o teor metafísico da instância 

percorrida pelo eu-poético que, vigorosamente, vai se desligando da condição diurna. O 

olhar do poeta se volta para essa Noite de céu estrelado com Lua. Em seu diálogo com a 

noite, o sujeito lírico busca também o refúgio e, assim, a noite encerra a profundidade 

de sua solidão. No poema, dois símbolos perseguem o poeta de modo obsessivo: a lua e 

a estrela. Heranças advindas do Romantismo.  

A noite se torna companheira do poeta, já que a amada não está perto: “Vem, 

Noite. Quero ser eternamente teu / Quero andar pelos becos mais distantes, / Em busca 

da luz de tua mais remota estrela”. Nestes versos, a estrela representa o ângulo 

atormentado do amor. A fugidia luz da estrela em cuja busca o poeta encontra apenas o 

reflexo de seu brilho. “O mundo das estrelas toca a nossa alma: é o mundo do olhar”. 

Escreve Bachlelard (2001, p. 187). 

O real e o irreal sob o ícone da noite se confundem para abrir espaço para o 

devaneio. Nesse sentido, é curioso observarmos que as constelações, a lua, esses entes 

que são luzeiros no céu noturno, aparecem sempre no último verso de cada estrofe do 

poema, como um arremate. Neste poema, a noite desencadeia um percurso psíquico 

através do qual o poeta percorre de um só lance o itinerário que o leva à plena expressão 

de si mesmo.  

Walflan de Queiroz escreve seus poemas como os grandes noturnos da história 

literária. Citei aqui Tagore, Fernando Pessoa e Novalis, mas também recordo Charles 

Baudelaire. Em plena modernidade, o poeta Baudelaire, nos seus cadernos em prosa, 

profetizou a Noite. 

 

 

Ó noite! Ó consoladoras trevas! Sois para mim o sinal de uma festa 

interior, sois a libertação de uma angústia! Na solidão das planícies, 

nos labirintos pedregosos de uma capital, vois sois, ó cintilação das 

estrelas, ó explosão das lanternas, o fogo de artifício da deusa 

libertadora!       
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A Noite pontilha o amor sofrido que na temática walflaniana apresenta-se, em 

alguns poemas, em direção à morte:  

 

 

HERNA  
 

Eu te amo 

Como a única lágrima, 

Como a morte em prontidão.  

 

Eu te amo 

Como a ruína de um Templo, 

Como uma cidade desaparecida. 

Pelos ventos que cortaram a minha face 

E pelos pássaros que pousaram na minha alma. 

 

Eu te amo 

Como um frio silêncio, 

Como a única flor azul. 

Pelas noites que me encheram de sonhos 

E pelos rios que me falaram do teu olhar verde. 

 

Eu te amo 

Como a única solidão 

Como a morte em prontidão. 
 

(O testamento de Jó, p. 51) 

 

 

A atmosfera assim como a melodia criada no poema é absolutamente romântica. 

Tem o estilo derramado apropriado ao romantismo egótico. Percebe-se que as 

comparações e as metáforas traduzem no concreto das imagens os sentimentos 

essenciais do poeta. A desesperança projeta o eu poético para a “morte em prontidão”. 

A ausência da amada o faz meditar sobre a morte. A forma mais elevada do amor só se 

revela ao poeta como negatividade, impossibilidade de contato humano e como destino 

para a morte. No seu poema, a morte ocupa duas dimensões fundamentais: é, por um 

lado, a metáfora do amor defunto; mas é também certeza literal, pressentimento e 

anunciação. A morte afiança a inextinguibilidade da distância. A necessidade da morte é 

a necessidade da distância levada ao extremo, é a necessidade da própria poesia 

enquanto fundação do sujeito na linguagem. Entendemos o amor e a morte como duas 

forças latentes, em permanente tensão em seus versos.  

Dentre o conjunto de poemas que vimos, “Herna”, em especial, denotaria uma 

aparente fragilidade estética diante dos outros a começar pelo verso já desgastado: “Eu 

te amo”. No entanto, Walflan de Queiroz consegue delicadamente transformar o clichê 
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em brilho, deslocando-o do lugar-comum. O triunfo do clichê. Neste caso, o verso -, Eu 

te amo -, não tem um caráter banal no poema. Não é, por assim dizer, um mero verso de 

emoção. O poeta atinge plenamente uma finalidade de compreensão emocional, visto 

que sozinho arca com o peso de amar. Assim, o seu discurso poético atinge o real por 

meio dos níveis imaginário e simbólico. A pungência de imagens aflora na primeira 

estrofe do poema: “Eu te amo / Como a única lágrima, / Como a morte em prontidão”. 

A seqüência de versos do poema parece ostentar a fusão do emocional com a realidade 

representada através da figura da mulher. Essa fusão traz em si a força criadora da 

atividade imaginária. Ele expressa um mundo, sendo o correlato desse mundo, não é 

simplesmente aquele que o povoa, mas aquele que o vive e com o qual se harmoniza.  

Em O poético, sua obra clássica, Dufrenne (1969) nos fala que há dois tipos de 

poetas, o “poeta inspirado” e o “poeta artesão”. Interessa-nos em particular o primeiro 

que tende a aceitar a inspiração como uma garantia da autenticidade e, por isso, se 

parece mais com a realidade do poeta Walflan de Queiroz. O crítico francês distribui 

ainda as imagens do poeta inspirado a partir das experiências vividas pela subjetividade. 

Assim, Mikel Dufrenne escreve:  

 

 

O poeta romântico, ao contrário, como o demonstrou Hegel, é a 

subjetividade que se expõe à infelicidade porque se sabe ou se quer infinita. 

Em sua nostalgia de uma inacessível pureza, rejeita todas as determinações; 

evoca Deus e a Natureza apenas para perder-se neles e morrer para a sua 

humanidade. Mas não em vão: pois essa morte é o acesso à vida do espírito. 

E como diz Novalis, “nada é mais acessível ao espírito do que o infinito. O 

mundo do espírito já está aberto a nós”. Novalis ou Hugo, o poeta é o 

Vidente, que vê o invisível. Mas o invisível não está além do visível, uma 

essência para além da existência, é o visível interiorizado. (DUFRENNE, 

1969, p. 135) 

 

 

Walflan de Queiroz, poeta da subjetividade romântica, mas também da 

espiritualidade simbolista, escreve à maneira dos poetas que detém em seu espírito a 

qualidade poética de cantar as Agonias; de respirar a Ausência, a Distância e o Além.      

Avançando na leitura do poema “Herna”, percebe-se que a lembrança de um 

templo em ruínas põe um matiz de melancolia, um estado de espírito típico da 

sensibilidade romântica: “Eu te amo / Como a ruína de um Templo / Como uma cidade 

desaparecida”. Ao mesmo tempo, põe a trama poética no espaço do passado longínquo, 

abrigo natural do mítico. A cidade parece ter uma dimensão de catástrofe. A metáfora 
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da cidade que virou ruína. Herna seria o próprio Templo. Amar uma cidade 

desaparecida, nem que esse desaparecimento seja íntimo, é compensar uma ausência 

dolorosa. É um amor feito de largas distâncias, de uma incurável nostalgia 

testemunhado pelas metáforas da “ruína de um Templo” e pela “cidade desaparecida”. 

Todo esse caos em que o amor aparece ordenado por fragmentos e ruínas.      

Na terceira estrofe do poema, o namoro com a imagem da morte leva a 

elaboração de analogias sensoriais no verso que traz algo de mórbido: “Como um frio 

silêncio”. Uma sinestesia como recurso para expressar a inexorável pulsão de morte. Em 

seguida, tal como para os românticos, evoca a flor azul que não é uma simples e 

qualquer aparição de flor encontrada em um jardim, mas sim a única capaz de traduzir a 

Beleza da mulher. Na flor tudo é efêmero. O azul sonhado na imagem da flor. O azul é a 

mais pura, profunda e imaterial de todas as cores. Na iconografia cristã, por exemplo, o 

azul é o manto de Nossa Senhora. A flor azul é o símbolo comum da saudade romântica 

estendida ao infinito. A metáfora da flor implica, entre outras coisas, em transitoriedade 

da vida. É, portanto, um reforço do tema do amor. O poeta deseja a mulher para o 

sonho: “Pelas noites que me encheram de sonhos / E pelos rios que me falaram do teu 

olhar verde”. Sempre o mar, o lago ou mesmo o rio personificados na explosão 

sentimental do poeta.  

O poeta transfere, portanto, para a dimensão do sonho, o lugar primordial da 

percepção da amada. Ele não é o que observa a natureza feminina com a lucidez dos 

olhos abertos, mas o que a observa com os olhos da imaginação. A instabilidade do 

amor lhe provoca um sentimento de pessimismo, de inquietação e desalento diante da 

vida, como se pode ver nesse poema: 

 

 

TRISTEZAS PARA HERNA 

 

Eu não me lembrei  

De ti, Herna 

Senão 

Quando procurei 

Em vão 

Pela cidade 

Alívio 

Para o meu tormento. 
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A imagem feminina, fonte de inspiração (Roncalli) 
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Eu não me lembrei  

De ti, Herna 

Senão 

Quando atingi, 

Em minha solidão 

Um vale de inquietação. 

 

Eu não me lembrei  

De ti, Herna 

Senão 

Quando vi, 

Pela planície 

Da terra 

Brotar o trigo. 

 

Eu não me lembrei 

De ti, Herna 

Senão 

Quando encontrei 

Tendo sede 

A fonte de águas vivas. 

Ou quando aflito, 

Sonhei com a aurora. 

 

Eu não me lembrei  

De ti, Herna 

Senão 

Quando chorei, 

Quando roguei 

Quando pedi 

A Deus 

Que entendesses, 

Minha tristeza.  
 

(O testamento de Jó, p.55) 

 

 

Herna é uma lembrança e um vocativo. A segunda pessoa para quem o poeta 

dirige a palavra em praticamente todos os poemas aqui vistos. Versos breves e diretos 

sucedem-se como numa seqüência de “imagens-sentimentos”. O teor pode ser 

confessional, mas é vazado de forma fragmentária, identificando a lembrança da amada 

a conteúdos traumáticos que fazem da poesia um drama da expressão melancólica. O 

eu-lírico descreve imagens de uma escrita metafórica. Cada estrofe do poema funciona 

como uma rede de associações, conexões, interligações, ambigüidades, paradoxos, 

virtuosismos e deslumbramentos místicos, num universo de palavras, cuja aura ainda 

exerce atração na alma do poeta. É verdade que o lugar do amor para o eu-lírico está 

mais próximo da solidão. Isso nos faz evocar Fragmentos de um discurso amoroso, de 

Barthes, ao dizer que o amor é um discurso solitário.  
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 Na segunda estrofe, o verbo lembrar remete ao tema da solidão decorrente da 

impossibilidade de realização amorosa que leva o poeta a proclamar a sua tristeza, ou 

melhor, tristezas, e o seu desespero para a amada. O eu-lírico assim procede para dizer 

que a solidão provocada pela recordação da amada tem valor de inquietude. Herna 

cumpre uma função metafórica, a função de representar os desejos de expressão do eu- 

lírico, em conformidade com o que Bachelard teoriza em seu livro O Ar e os sonhos 

sobre o papel imaginante da linguagem de que é preciso procurar pacientemente, a 

propósito de todas as palavras, os desejos de alteridade, os desejos de duplo sentido, os 

desejos da metáfora.  

Podemos dizer que o amor habita o reino do imaginário. Assim, o espaço amado 

no universo da poesia walflaniana é revivido como recordação. Herna permanece nos 

sonhos e nas lembranças do poeta. Através de sua capacidade imagética elabora 

realidades que possuem uma verdade, ocorrendo um intercâmbio entre objeto real e 

objeto imaginário.  

Em O último leitor, o ensaísta e crítico literário argentino Ricardo Piglia afirma 

que o real é aquilo que se esconde como uma miragem ou uma lembrança, tendo sofrido 

alterações de representação. Assim, em conformidade com Piglia (2006, p. 12): “O real 

não é o objeto da representação, mas o espaço em que se dá um mundo fantástico”. O 

poeta pretende criar esse mundo fantástico a fim de exprimir sua angústia para a amada, 

o seu objeto de desejo de contemplação.       

Nesse sentido, as súplicas do poeta se expandem sem limites. A religiosidade e o 

amor se fazem presentes no poema “Tristezas para Herna”. A tristeza que o amor causa-

lhe conduz a uma angústia da busca desesperada por Deus: “Eu não me lembrei / De ti, 

Herna / Senão / Quando chorei, / Quando roguei / Quando pedi / A Deus / Que 

entendesses, / Minha tristeza”. Dessa forma, a inserção da figura da amada no 

inconsciente é feita pela linguagem.  

Sabemos que a história do homem se imbrica à das relações entre as palavras e o 

pensamento. Afirma Octavio Paz: 

 

 
A palavra é um símbolo que emite símbolos. O homem é homem graças à 

linguagem, graças à metáfora original que o fez ser outro e o separou do 

mundo natural. O homem é um ser que se criou ao criar uma linguagem. 

Pela palavra, o homem é uma metáfora de si mesmo. (PAZ, 1982, p. 41-42)         
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Com efeito, a linguagem do poema deve se cristalizar em metáforas. A metáfora 

corresponde a um processo pelo qual o signo desenvolve suas potencialidades, 

alcançando a pluralidade de significados.  

Aristóteles, em sua Poética, afirma que a metáfora consiste no transpor para uma 

coisa o nome de outra por via da analogia. Nesse sentido, a metáfora diz uma coisa por 

outra, designando um objeto mediante uma palavra que designa outro objeto que, por 

sua vez, teria com o primeiro uma relação de semelhança. O emprego das metáforas 

revela o engenho natural do poeta. A palavra poética recusa a beleza estéril, posto que 

irrompe com a beleza da inquietação humana. Neste caso, o poeta com a sua capacidade 

imagética cria realidades que possuem uma verdade. Em A poética do devaneio, 

Bachelard discute a metáfora como sendo um fenômeno da alma poética, um fenômeno 

da natureza, uma projeção da natureza humana sobre a natureza universal. No poema, 

“Tristezas para Herna”, a solidão do poeta é metaforicamente expressada pelo “vale de 

inquietação”, pela planície onde cresce o trigo, pela “fonte de águas vivas” ou pela 

aurora.   

O seu abandono sentimental pode ser também constatado de modo mais 

contundente nos versos abaixo: 

 

 

POEMA DA DESCONSOLAÇÃO 

 

Serás como uma sombra, 

De uma terra distante, 

Nem o Tempo, 

Nem a Eternidade, 

Virão ao teu encontro. 

 

Os túmulos, 

Estarão abertos. 

E os espectros trarão, 

Pirilampos, 

Em suas cabeças.  

 

Serás como uma sombra, 

De um bosque perdido. 

Nem o mar, 

Nem o vento, 

Se quebrarão, 

Contra a praia. 

 

Mas a dor e o desalento, 

Anunciarão tua partida, 

Com dobres de tristeza, 

Porque vieste, 

Das ruínas de um Templo, 
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E de uma cidade desaparecida. 

 

Mas em teus olhos violetas, 

Estarão paisagens, 

Para sempre silenciosas, 

Que descerão, 

Sobre minhas noites, 

Desconsoladas e tristes.  

(O testamento de Jó, p. 57) 

 

 

O poeta desenvolve um lirismo afetivo, um lirismo da desconsolação, 

reaproveitando os núcleos temáticos já abordados nos outros poemas para falar em tom 

profético, apocalíptico. A exceção do pretérito perfeito, o poema traz praticamente um 

único tempo verbal, o futuro do presente, usado para indicar o desejo de uma ação que 

deve se concretizar. 

A primeira estrofe do poema remonta a categorias metafísicas como Tempo e 

Eternidade, justamente para ornamentar a imagem da mulher que se fez em sombras: 

“Serás como uma sombra”.  

Na segunda estrofe do poema o tom sombrio de seus versos deixa entrever 

vultos que se insinuam entre imagens fortemente românticas. O poeta fala de túmulos 

abertos, de espectros com pirilampos sobre suas cabeças. O signo pirilampo se inscreve 

dentro de uma alternância entre luz e sombras. O seu brilho efêmero que se recolhe na 

escuridão dos cemitérios, dos bosques e das paragens retrata uma ambiência gótica.  

Assim, a melodia lânguida do poema se presta à sugestão de atmosferas que ao 

recorte nítido de ambientes: “Serás como uma sombra, / De um bosque perdido, / Nem 

o mar, / Nem o vento, / Se quebrarão, / Contra a praia”.  

No poema de Walflan de Queiroz o ritmo é pausado devido à abundância das 

vírgulas que separam a frase que foi da que virá, abrigando um contínuo movimento. 

Entre todos os elementos componentes da aquisição lingüística, o ritmo configura-se no 

elemento mais antigo e permanente da linguagem. Com efeito, Octavio Paz (1982) 

chega a dizer que é possível que ele seja anterior à própria fala, e que a linguagem, em 

certo sentido, nasce do ritmo.   

Em O ser e o tempo da poesia, Alfredo Bosi estuda a questão. Enfatiza a 

existência, no poema moderno, de um ritmo que procura acompanhar o fluxo temporal 

das coisas modernas. Lembra que o verso livre não implica sob hipótese alguma em 

ausência de ritmo. De acordo com Alfredo Bosi:  

 



 

 

105 

 

 
A pausa é terrivelmente dialética. Pode ser uma ponte para um sim, ou para 

um não, ou para um mas, ou para uma suspensão agônica de toda a operação 

comunicativa. Em cada um dos casos, ela traz a marca da espera, o aguilhão 

da fala, o confronto entre os sujeitos. (BOSI, 2000, p. 121-122)  
 

 

O inventário do léxico do poema nos dá uma série de palavras e grupos nominais 

que mostram como todo um complexo psicológico se articulou em uma linguagem 

romântica: “túmulos”, “espectros”, “pirilampos”, “bosque perdido”, “dobres de 

tristeza”, “noites desconsoladas e tristes”.  

O poeta que havia imaginado uma cidade perdida, desaparecida, para expressar a 

metáfora de seu amor, torna a repeti-la tal como a lembrou: “Mas a dor e o desalento, / 

Anunciarão tua partida / Com dobres de tristeza, / Porque vieste, / Das ruínas de um 

Templo, / E de uma cidade desaparecida”. A cidade e o templo se referem, portanto, à 

mulher amada.  

O instinto em rastrear a amada em versos resulta neste poema: 

  

 
PARA H. 

 

Tu nunca entenderás o mistério do pássaro. 

Porque o pássaro é sol, nostalgia do Infinito. 

E a sua voz, não é mais do que a nossa voz, 

Quando morre em nós, a angústia do azul. 

Do seu vôo, apenas entrevemos os ocasos. 

E do seu canto, a Irredutível tristeza. 

Distantes são as fontes, proibidas as colinas, 

Quando abafamos em nós, a espera da aurora. 

Porque o pássaro, não vive sem outro pássaro, 

Enquanto a dor o tortura entre trêmulos arbustos. 

Que temos em nós, quando os crepúsculos 

Nos inspiram o canto e a morte? 
 

        (O testamento de Jó, p. 59) 

 

 

 

A começar pelo título deste poema que revela uma simplicidade anunciada na 

forma endereçada: “Para H.”. O fonema H, de Herna. O fato da imagem de Herna 

possibilitar uma rede interligada de metáforas, como constatamos em muitos poemas, é 

o que a faz ligar, por exemplo, a figura da Fênix, perpetuando-se em imagens sempre 

renovadas. Herna, a fênix de Walflan de Queiroz. Como uma fênix e, assim, mais do 

que simples fonte de inspiração para o poeta. É claro que isso nos faz pensar no livro 
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Fragmentos de uma poética do fogo. Citemos Bachelard (1990, p. 53): “A Fênix dos 

poetas explode em palavras inflamadas, inflamantes. Está no centro de um campo 

ilimitado de metáforas. Uma tal imagem não pode deixar a imaginação tranqüila”. Ou 

seja, a fênix de que relata Bachelard corresponde a um instante poético. Um elemento 

da poesia, porque a Fênix renasce das cinzas como uma imagem metafórica que está 

sempre se renovando pelas palavras do poeta.  

Novamente o tom prosaico é muito forte em Walflan de Queiroz, como quem 

busca instaurar a escritura da poesia na prosa, coando a percepção do mundo através do 

inconsciente. Através de uma unificação busca captar e traduzir o inefável em 

linguagem com a necessidade de exprimir uma visão interior capaz de estabelecer uma 

zona de contato ao nível da capacidade humana de percepção do mundo para muito 

além da perspectiva cartesiana. O verso de contorno subjetivo, intimista, erigido com 

destreza, denota em primeiro plano o estado de espírito do eu poético ao declarar: “Tu 

nunca entenderás o mistério do pássaro”. O pássaro, ser do mundo, como o poeta. O 

mundo é um lugar onde, apesar de sua ordem, habita não a explicação exata e perfeita, 

mas a incompletude e o mistério. O verso está centrado em um tu, com quem um eu, 

dialoga. O pronome de tratamento tu, da segunda pessoa do singular, traz os limites da 

intimidade em consonância com a intenção de se aproximar da amada. É no meio de 

uma floresta de símbolos que o poema se constrói. A imagem do pássaro persegue o 

ideal amoroso do poeta. Fixa-se sobre a ave a “nostalgia do Infinito”, a “angústia do 

azul”, “os ocasos”, a “Irredutível tristeza” e a “espera da aurora”.  

A interpretação psicanalítica dos sonhos vê no pássaro um símbolo da pessoa 

que sonha. Nesse sentido, não há um muro de incomunicabilidade entre o poeta e o 

pássaro.  

Em O ar e os sonhos, Bachelard, revela a ligação íntima que há entre o corpo do 

pássaro e a imensidão do cosmos. Para o filósofo francês, o vôo de um pássaro 

representa uma expansão em direção ao infinito. No vôo, o pássaro conquista o universo 

e o universo, por sua vez, retém o pássaro. Em especial, a asa imaginária se matiza com 

as cores do céu que se torna um mundo de asas. Na própria imagem onírica do vôo já se 

tem delineado a dialética entre o infinitamente grande e o infinitamente pequeno: o céu 

(a imensidão) e o pássaro (a asa). Do alto de sua investigação filosófica reivindica 

Bachelard (2001, p. 69): “Pode-se dizer que, no reino de uma imaginação criadora 

aérea, o corpo do pássaro é feito do ar que o cerca, e a sua vida do movimento que o 

arrebata”. Assim, o pássaro metaforiza o ar, como se ele próprio fosse o cosmos 
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circundante que se fez sangue e pulsação. O pássaro, dessa forma, passa a conter o 

universo todo em si, enquanto o cosmos todo se transforma pelo seu vôo. Os pássaros 

são vistos como seres intermediários entre o céu e a terra. Por isso, a imagem do seu 

vôo está sempre associada à superioridade. 

No poema, o pássaro habita o sentimento do poeta: “E a sua voz, não é mais do 

que a nossa voz, / Quando morre em nós, a angústia do azul. / Do seu vôo, apenas 

entrevemos os ocasos. / E do seu canto, a Irredutível tristeza”. O seu canto cinde o 

crepúsculo que sangra no céu em cores.  

 Estudando a fenomenologia do ninho afirma Bachelard (1984) que os pássaros 

só conhecem amores vividos entre o silvado. O ninho se constrói mais tarde, após a 

brincadeira amorosa realizada através dos campos.   

O signo pássaro, sendo um elemento de troca na relação afetiva nos induz a 

pensar numa dialética do amor entre as ações humanas. O pássaro crucificado entre 

trêmulos arbustos emite o canto de dor e de solidão equiparável à angústia do poeta. 

“Distantes são as fontes, proibidas as colinas, / Quando abafamos em nós, a espera da 

aurora. / Porque o pássaro, não vive sem outro pássaro, / Enquanto a dor o tortura entre 

trêmulos arbustos./ Que temos em nós, quando os crepúsculos / Nos inspiram o canto e 

a morte?” Como se vê, os crepúsculos carregados de presságios ensejam uma reflexão 

do sujeito poético sobre o canto e a morte. A morte, matéria da poesia. 

Podemos dizer, em síntese, que a poesia de Walflan de Queiroz, em O 

testamento de Jó, se desenvolve em profundidades diversas. A poesia lhe sai espontânea 

da alma com a simplicidade da pulsão, sendo firme e natural o domínio da sua técnica, 

tal a intimidade com os segredos da retórica, assim como os recursos poéticos de que se 

vale no desenvolvimento de seus temas, revelando em sua produção incomensurável 

poder de conceituar seus sentimentos.   
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4. DA PAIXÃO AOS MITOS 

 

 

Anoitece, e as flores já se fecham. Deixa que eu 

me sente a teu lado, e ordena que meus lábios 

façam o que só pode ser feito em silêncio, sob a 

tênue luz das estrelas. 

    Tagore 

 

 

Tratar da paixão de Orfeu por Eurídice equivale a falar de mito. Orfeu está 

presente na mitologia, na literatura, na música e na pintura. Segundo Eliade, o mito tem 

a capacidade de nos contar uma história sagrada, revelando a sua própria “sacralidade 

absoluta”, já que condensa a atividade criadora dos deuses. Assim, existe algo de 

sagrado e profano no interior dos mitos.  

A sua percepção vai além da acepção usual do termo mito como “fabula” ou 

“invenção”. Assim, Mircea Eliade comenta: 

 

 

“Viver” os mitos implica, pois, uma experiência verdadeiramente 

“religiosa”, pois ela se distingue da experiência ordinária da vida quotidiana. 

(...) O indivíduo evoca a presença dos personagens dos mitos e torna-se 

contemporâneo deles. Isso implica igualmente que ele deixa de viver no 

Tempo cronológico, passando a viver no Tempo primordial, no Tempo em 

que o evento teve lugar pela primeira vez. (ELIADE, 1972, p. 22)        

 

    

Trataremos a relação entre o poeta e os mitos como um problema geral da crítica 

literária. A lírica de Walflan de Queiroz empenha-se na mescla da mulher amada com o 

mito. Sonho, mulher, mito e realidade alimentam a expressão dramática do poeta em sua 

tentativa de compreender a amada ausente. Dessa maneira, a experiência dolorosa da 

paixão permitiu-lhe incursões pelo universo da mitologia. No seu caso específico, mito 

e poesia se entrelaçam como recurso de sua poética. Travam, portanto, um diálogo. O 

mito órfico tem lugar garantido em toda a obra walflaniana. Em O testamento de Jó, 

pelo menos três peças da seção “Novos poemas” contêm marcas evidentes da inspiração 

órfica.  

Ouçamos o primeiro poema: 
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O MORTO 

 

Choro sobre a cidade  

Que dorme sobre cinzas. 

Nela jaz um homem  

Que se arrasta 

Sobre suas calçadas 

E nas suas ruas 

Procura em vão  

Consolo e abrigo 

 

Choro sobre a cidade  

Que dorme sobre cinzas. 

Nela jaz um homem  

Que se contorce 

Em terrível angústia. 

 

Em sua solidão 

Não guarda senão 

Rosas e mirtos. 

 

Em sua inquietação 

Não guarda senão  

O rosto de Eurídice. 

 

Choro sobre a cidade  

Que dorme sobre cinzas. 

Nela jaz um homem 

Morto em sua angústia. 
 

(O testamento de Jó, p. 81) 

 

 

Chorar um morto em uma cidade adormecida que se cobre de cinzas, de luto. 

Chorar a sua angústia, a sua solidão revestida de rosas e mirtos. O poeta é capaz de 

recordar as coisas adormecidas em um morto que já ninguém se recorda.  

Sabe fabricar a imagem da amada projetada na memória. O seu poema trata de 

uma balada construída para um homem morto em sua própria angústia. Uma 

apropriação singela do mito de Orfeu.   

O rosto de Eurídice, como uma moeda grega, está submersa para sempre na 

imaginação do poeta. O seu rosto não envelhece; não se desgasta como as rochas, pelo 

contrário, brilha sobre o leito da poesia. Eurídice é um modelo em escala de toda uma 

significação amorosa. O que será deste morto sem o rosto de Eurídice? A dor de sua 

perda vai molhando as recordações que se fundiram no escuro de sua inquietação 

existencial. O ápice do poema está na estrofe: “Em sua inquietação / Não guarda senão / 

O rosto de Eurídice”. 
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4.1. Memorial para Orfeu e Eurídice  

 

 

A evolução do poeta em seu trabalho com os elementos da mitologia terá de se 

fazer sempre num sentido de interiorização. O poeta é aquele que perde e rememora. 

Assim, ganha um mundo. Somente o canto que emana do peito de Orfeu é capaz de 

eternizar o sentimento do poeta. O drama de Orfeu é também o seu drama. 

No poema a seguir, vamos encontrar inscrita, com maior nitidez, a sua relação 

poética com Orfeu-Eurídice:  

 

 

ORFEU 

 

Enquanto choro o crepúsculo, 

Ouço a voz do Templo coberto de sol, 

E caminho pelos vales da Trácia, 

Atendendo ao meu próprio apelo. 

 

Enquanto choro a noite de estrelas, 

Sinto que as árvores rastejam, 

Que as pedras saltam e os ventos  

Do mar, gemem quando falo. 

 

Ai de vós, tristes bacantes, 

Pois Zeus, me devolve sempre, 

Aquela que se espalha no meu canto. 
 

(O testamento de Jó p. 83)  

 

 

O poeta é só música. Só lágrima por causa da amada arrebatada pelo deus do 

Escuro. Sente-se como Orfeu que foi ouvido pelas feras. Orfeu recupera a amada no seu 

canto. Orfeu e Walflan: matéria de uma mesma unidade. Unidade perdida. Orfeu, 

cabeça decepada cantando à medida que desce o rio das amarguras.  

No poema, árvores rastejam, pedras saltam. O crepúsculo e a noite invadem 

também o poema. Na primeira estrofe, o sujeito poético se limita a evocar a parte mais 

conhecida da lenda do cantor da Trácia que perdeu sua amada e agora chora 

desconsolado através das notas musicais do seu canto. Os deuses, os animais selvagens 

e até as plantas estão sensíveis a sua música.  

A região da Trácia integra a geografia sagrada da Antiga Grécia: “E caminho 

pelos vales da Trácia, / Atendendo ao meu próprio apelo”.  
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  Sobre a aparição de Orfeu, na Grécia pré-histórica, descreve o poeta-filósofo de 

Os grandes iniciados: 

 

 

Nos santuários de Apolo, que possuía a tradição órfica, celebrava-se uma 

festa misteriosa no equinócio da primavera. Era quando os narcisos floriam 

junto à fonte de Castália, as trípodes e as liras do templo vibravam por si 

mesmas e o deus invisível voltava, sobre um carro puxado por cisnes, do 

país dos hiperbóreos. Então, a grande sacerdotisa, vestida de Musa, coroada 

de louros, com a fronte cingida pelas faixas sagradas, cantava diante dos 

iniciados o nascimento de Orfeu, filho de Apolo e de uma sacerdotisa do 

deus. Ela invocava a alma de Orfeu, pai dos iniciados, salvador melodioso 

dos homens; do Orfeu soberano, imortal e três vezes coroado, nos infernos, 

na terra e no céu; caminhando, com uma estrela na fronte, entre os astros e 

os deuses. (SCHURÉ, 1987, p. 13) 

 

 

É uma magnífica descrição do Orfeu, o qual foi chamado de “gênio vivificador 

da Grécia sagrada” para utilizarmos a expressão consagradora de Édouard Schuré. A 

sua lira tinha sete cordas, cada qual correspondendo a uma ciência ou arte na corte 

soberana das Musas. Desta forma, Orfeu se tornou o “pontífice da Trácia, grande 

sacerdote de Zeus Olímpico”.  

Numa das variantes do mito, Orfeu é mencionado como filho de Apolo e 

Calíope, inspiradora da poesia épica. Seu nome está atrelado ao mundo da música e da 

poesia.     

O eu-lírico, no poema de Walflan de Queiroz, vivenciando o mesmo tormento de 

Orfeu que foi dilacerado pelas bacantes, pelas fúrias, sentencia: “Ai de vós, tristes 

bacantes, / Pois Zeus, me devolve sempre, / Aquela que se espalha no meu canto”. Deus 

devolve a amada do poeta para o locus da poesia.   

O poema está calcado no mito. Depois de vagar pela Trácia com seu desespero e 

de ter fundado uma religião, Orfeu desapareceu de forma estranha, de forma 

controversa. As lendas sobre a sua morte aparecem com muitas variações.  

Contudo, a mais divulgada versão é a de que Orfeu foi dilacerado violentamente 

pelas mênades (bacantes) por ter rejeitado o amor delas. Esquartejado nas margens do 

Hebro, a sua cabeça e a sua lira foram jogadas nas águas do rio e levadas pela 

correnteza até Lesbos.        

O mito de Orfeu e Eurídice tem fascinado a imaginação dos poetas e artistas 

através dos tempos. Seria necessário enumerar uma lista infindável dos vários setores da 

arte que abordaram o mito. Isso não convém no momento. O que está em pauta é o 
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poema, ou melhor, os poemas de Walflan de Queiroz e sua relação com o dado 

imaginário e ficcional.    

A figura de Eurídice, “ninfa dos bosques”, segue o poeta como tema da paixão. 

O mito fornece-lhe a inspiração, cujos traços são visíveis no poema: 

 

 

 
EURÍDICE 

 

Quando abandonei a terra da solidão, vaguei pelo deserto, e fui te 

encontrar, perto de colinas e de um pequeno rio verde. 

Agora me recordo, como te vi pela primeira vez. Era uma tarde de sol 

e eu estava triste, muito triste. 

Trazia pra ti, apenas um mar perdido e um silêncio. 

Mar de cristal e um silêncio feito de distância e de abandono.  

Senti desde logo, em ti, um apelo de uma angústia. Pois, não sabias 

de que mundo eu vinha, nem de que doçuras e amarguras, era composta a 

minha alma. E apenas entrevias, com o teu olhar verde, a minha inquietação.  

Realmente, eu te esperava de muito tempo. Estavas na minha noite 

espiritual. Tinhas estado comigo muitas vezes, sem que o soubesses, ao lado 

do mar, e víamos o vôo da gaivota e o quebrar da onda sobre a areia da 

praia.  

Vivias nesta infância e neste abandono. Na torre do meu sonho, eras o 

planeta errante, a flor azul da Montanha. E me transformaste. Fizeste de 

mim, não uma taverna, mas um templo. 

E no meu sonho, apareceste certa vez, me abraçando como a própria 

morte. Sim, porque tinhas em ti, muito da Morte. Eras a ausência, a viagem 

e o Mito.  

A Morte que esperei. A morte amante e fiel. Minha irmã de caridade. 

Minha paixão e minha beleza. Habituei-me a te chamar de outros nomes.  

A princípio, identifiquei-te com Rebeca.  

Eu vinha, como o santo patriarca Jacob, de uma luta terrível. Tinha 

vencido o Anjo, no sombrio vale de Jaboq. Eras a minha mãe. Meu pai, 

tinha te encontrado, junto à fonte, e tu o tinhas visto pela tarde, em oração. 

Amei-te como Rebeca.  

Denominei-te depois, de Saravasti. A esposa de Crixna. Aquela que 

foi a piedade, a compaixão. Aquela que mais se quer. Não eras Nixdali. 

Todo o meu amor, era para ti. 

Finalmente, chamei-te de Eurídice. Porque havia em ti, um mistério 

helênico. E tinhas, nos olhos, o clarão da lua. Eu era talvez Orfeu. Dediquei-

te uma ode. E errei, depois, pelos sombrios vales da Trácia. Penetrei os 

arcanos da Morte. E me deste esta emoção legítima, sincera e perfeita do seu 

mistério. 

Indaguei, com a minha dor, o desconhecido. Estudei o Ser. Vi o seu 

milagre. Refugiei-me em Deus. Conversei com os animais, com as flores e 

os pássaros.  

O Anjo desnudou-se ante mim. E tombei sobre a rosa.  

Sim. Agora me recordo, da primeira vez que te vi. Daquela tarde de 

sol. E eu estava triste, muito triste. Porque não sabia que irias me espreitar 

sempre. Que irias me olhar sempre, com teus olhos brilhantes como estrelas, 

me chamando para uma terra, que não sei, se de sombras, ou de luz.  

 
(O testamento de Jó, p. 85-87)   
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O poema de Walflan de Queiroz é uma narrativa, uma prosa poética. O poeta 

(re)transforma o dado antigo, (re)interpretando a narrativa do mito. Cada parágrafo 

corresponde a momentos de grande poder de evocação. Eurídice é, portanto, uma 

evocação. A sua elaboração poética avança ao máximo em direção ao sintético, 

compactando as imagens metafóricas.     

Eurídice se constitui como sendo a pletora das amadas do poeta Walflan de 

Queiroz. Tanto é verdade que n‟O livro de Tânia (1963), ela se faz presente sob a 

mesma consagração formal da prosa.     

Novamente nos deparamos com o conteúdo do mito. Após perder Eurídice, 

Orfeu chorou por várias noites nas margens do Aqueronte; depois, retirou-se para a 

Trácia, evitando os homens e vivendo entre os animais, pois suas queixas atraíam 

muitos deles para junto de si. “E errei, depois, pelos sombrios vales da Trácia”. A 

sugestão da paisagem deste lugar por onde vagou Orfeu é capturada com exatidão por 

Edouard Schuré:   

 

 

Mas, por detrás da Grécia, havia a Trácia, rude e selvagem. Para o Norte 

fieiras de montanhas, cobertas de carvalhos gigantescos e coroados de 

rochedos, sucediam-se em ondulosos cimos, desenrolavam-se em círculos 

enormes ou enredam-se em maciços nodosos. (SCHURÉ, 1987, p. 16)   

 

 

Junito Brandão (2000), historiador da mitologia greco-romana, conta-nos que 

Orfeu encantou de tal forma o mundo que até mesmo o rochedo de Sísifo deixou de 

oscilar. Tântalo esqueceu a sede e as Danaides descansaram de sua faina eterna de 

encher tonéis sem fundo. Comovidos com tamanha prova de amor, Plutão e Perséfone 

concordaram em devolver-lhe a amada. Impuseram-lhe, porém, uma condição, a de que 

ele não poderia olhar para trás, enquanto não transpusesse os limites do Inferno. 

Todavia, Orfeu infringe essa ordem, olhando para trás e, assim, perde Eurídice mais 

uma vez.        

O poeta Walflan, com muita habilidade, se distingue na maneira de elaborar a 

matéria fornecida pela tradição antiga, no caso, em questão, a tradição mitológica. 

Sendo assim, o seu poema “Eurídice” é um exemplo dessa perspectiva. Podemos pensar 

em Octavio Paz, O arco e a lira, pois numa passagem do seu livro o ensaísta diz que o 
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poema põe em liberdade a sua matéria. A literatura e, em especial, a poesia têm por 

função re-criar o uso metafórico da linguagem. 

Depois de falar dos espaços por onde habitou, ou seja, a “terra da solidão”, o 

deserto, o poeta evoca as colinas e o “rio verde”, elaborando uma ambiência fortemente 

bucólica para encontrar a amada. Evoca o mar. Sempre o mar como sugestão metafórica 

e transcendente. O mar como metáfora do passado ou metáfora da viagem ou, ainda, 

como metáfora que separa o mundo dos vivos e dos mortos. O mar, como ponto de 

partida e de chegada, fechando o círculo da narração e das imagens. “Mar de cristal”, 

“mar perdido”, conforme diz o poeta.  

Em suas elaborações metafóricas evoca a “flor azul da Montanha”, designação 

máxima para evocar a amada distante. O poeta tem consciência do Mito, da Morte e da 

Ausência. Escreve: “E no meu sonho, apareceste certa vez, me abraçando como a 

própria morte. Sim, porque tinhas em ti, muito da Morte. Eras a ausência, a viagem e o 

Mito”.   

Outra definição de mito pode ser encontrada no Código dos códigos: a Bíblia e a 

literatura, de Northrop Frye, o qual percebe que a função real do mito é o de traçar uma 

“circunferência em torno de uma comunidade humana e olhar ali dentro para aquela 

comunidade”. Assim, como forma do pensamento imaginativo e criativo, o mito não 

avança com o crescimento da sociedade e tecnológica, mas também não é abolido por 

eles.    

Northrop Frye demonstrou que grande parte dos esquemas narrativos conhecidos 

na grande literatura ocidental são variações de enredos bíblicos. E a respeito do tema, o 

crítico canadense assinala o seguinte:  

 

 

O mito tem dois aspectos paralelos: enquanto estória, é poético e re-criado 

na literatura; enquanto estória com uma função social específica, é um 

programa de ação para uma sociedade específica. Tanto num aspecto como 

no outro ele não se relaciona com o real mas com o possível. O que um 

homem é em essência se revela de duas maneiras: pelo registro do que fez, e 

pelo que está tentando fazer de si mesmo num dado momento. (FRYE, 2004, 

p. 76)   

 

 

Para Northop Frye, os mitos fornecem subsídios à poesia. O mito tem um 

aspecto particular, visto que enquanto estória é poético e, assim, recriado na literatura. 

O texto de Walflan de Queiroz está bem de acordo com a percepção de Frye.  
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Há várias heroínas para Eurídice, na visão do poeta Walflan de Queiroz. Rebeca, 

do Antigo Testamento, é a primeira. Mãe de Jacó e Esaú, conforme o Gênesis. Evoca, 

posteriormente, o nome de Crixna, o deus hindu, uma das mais veneradas divindades de 

toda a Índia. O eu-lírico declara: “Denominei-te depois, de Saravasti. A esposa de 

Crixna. Aquela que foi a piedade, a compaixão. Aquela que mais se quer. Não eras 

Nixdali. Todo o meu amor, era para ti”. Na realidade, o poeta buscou estabelecer um 

ponto de contato entre o mito de Orfeu e outros mitos, como o de Crixna. Em seguida, 

reconhece definitivamente a sua Eurídice; reconhece que percorreu os vales da Trácia; 

que se refugiou em Deus; que investigou o Ser; falou com os animais; com todas as 

flores e os pássaros.  

Por fim, encontramos neste poema, “Eurídice”, uma das mais belas metáforas 

que o poeta já construiu ao longo dos poemas de O testamento de Jó: “O anjo 

desnudou-se ante mim. E tombei sobre a rosa”.  

 O anjo está para o céu e a rosa para a terra. A dualidade céu e terra impregnada 

de questões existenciais no poeta que sempre faz referência aos seres celestes. Assim 

escreve: 

 

BALADA TRISTE 

 

Que anjo  

terá morrido 

e que cova 

será aquela 

ali tão perto? 

 

Que desespero 

fantástico 

será esse 

que pode remover 

as rosas e os mirtos 

de dentro do túmulo? 

 

Que estranho  

ruído 

será esse 

de música 

lá fora  

que acalenta 

minha dor? 

 

Que terrível 

tristeza  

será essa 

que emana  

do vento 
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e que se alastra 

até meus pés? 

      

      (O testamento de Jó, p. 71) 

 

 

Que sensação de mistério e de tristeza experimenta o poeta através de 

indagações metafísicas numa ambiência puramente ultra-romantica. Anjo, cova, túmulo, 

enfim, tudo sob o aço da nebulosa.  

Após esses questionamentos, o poeta recobra as saudades da amada. 

 

 

4.2 Lembranças de Annabel Lee 

 

 

 
ANNABEL LEE 

 

Il y a mainte et mainte anée, dans un royaume près de la mer. Edgar 

Allan Poe, sempre perturba o meu espírito, sempre inquieta minha alma 

desfalecida. Não sei se é porque amamos a mesma mulher, ou se é porque 

sofremos a mesma dor. Tudo o que amo, amo como ele amou, sozinho. E 

não é assim que devemos amar? 

Não vivo sem Annabel Lee. Eu a amo, eu imploro a Deus, que, jogue 

no inferno da mais absoluta falta de amor, os que a separaram de mim. Não 

sei onde ela está, ignoro em que quadrante do céu, ou da terra, ela se 

encontra.       

 Vivo como numa praia desolada, praia sem costas e sem silêncio. 

Nenhuma imagem, salvo a do mar. Nenhuma idéia, com exceção da bela e 

bem amada Annabel Lee.  

Não vivo sem Annabel Lee. Seus cabelos, são como uma floresta para 

mim. Suas mãos, quando as senti, pela primeira vez, certa noite, tocando as 

minhas, eram como as mãos da Musa, da mulher dos cânticos de Salomão.  

Annabel Lee. Minha fonte e minha relíquia. Por tua causa, não tenho 

mais alegria. A primavera, que todos amam, não existe para mim. Por isso, 

não perdoarei aos que a arrebataram de mim.  

Como irão os anjos te chamar no céu? Serás, Eulália, Irene, Lenora? 

Ni les anges lá-haut dans les cieux, - ni les demons sous la mer ne peuvent 

jamais disjoindre mon âme de la très belle ANNABEL LEE.  

Aqui, no meu reinado perto do mar, ouço as ondas, e as gaivotas me 

trazem notícias tuas, da tua terra distante.          

         (O testamento deJó, p. 89) 

 

 

Annabel Lee retoma o mito do amor perdido, separado pela Morte. Assim como 

Orfeu, o eu-lírico do poema chora a morte da amada.  

 Percebe-se, na recuperação do poema de Poe, o amadurecimento intelectual, 

construído a partir de uma sólida formação em literatura estrangeira, que o poeta 
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Walflan possuía. A primeira oração é uma transcrição pura e direta em francês dos 

versos de Annabel Lee: algo, no mínimo, curioso. Walflan de Queiroz tinha 

conhecimento da versão de Malarmèe. Quanto à forma, o poeta torna a escrever na 

linguagem referencial da prosa.  

A nossa interpretação do poema será feita pelo viés de uma intertextualidade 

entre o poema de Walflan de Queiroz e o de Edgar Allan Poe. A inspiração no poema de 

Poe é para mostrar que o amor está sob o signo da solidão. Ama-se de forma solitária. 

“Tudo o que amo, amo como ele amou, sozinho”.   

O poema de Poe é um clássico da poesia romântica e da poesia moderna. Temos 

profunda admiração por esse poema que segue logo abaixo, na íntegra:  

 

 

ANNABEL LEE  

 

It was many and many a year ago, 

In a kingdom by the sea, 

That a maiden there lived whom you may know 

By the name of Annabel Lee; - 

And this maiden she lived with no other thought 

Than to love and be loved by me. 

 

She was a child and I was a child, 

In this kingdom by the sea, 

But we loved with a love that was more than love - 

I and my Annabel Lee - 

With a love that the winged seraphs of Heaven 

Coveted her and me. 

 

And this was the reason that, long ago, 

In this kingdom by the sea, 

A wind blew out of a cloud by night 

Chilling my Annabel Lee;  

So that her high-born kinsmen came  

And bore her away from me, 

To shut her up in a sepulchre 

In this kingdom by the sea. 

 

The angels, not half so happy in Heaven, 

Went envying her and me; 

Yes!- that was the reason (as all men know, 

In this kingdom by the sea) 

That the wind came out of the cloud, chilling 

And killing my Annabel Lee. 

 

But our love it was stronger by far than the love 

Of those who were older than we 

Of many far wiser than we 

And neither the angels in Heaven above 

Nor the demons down under the sea 

Can ever dissever my soul from the soul 

Of the beautiful Annabel Lee: -  
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For the moon never beams without bringing me dreams 

Of the beautiful Annabel Lee; 

And the stars never rise but I feel the bright eyes 

Of the beautiful Annabel Lee; 

And so, all the night-tide, I lie down by the side 

Of my darling, my darling, my life and my bride, 

In the sepulchre there by the sea 

In her tomb by the side of the sea14. 

      

    (Poetry and tales, p. 102-103)  

 

 

Há o aspecto da lenda no início de seus versos. Um tom lânguido, sofrível em 

cada palavra pronunciada pelo sujeito poético. O tema do Amor invejado é a tônica do 

poema. O eu-lírico está condenado à solidão e à lamentação à beira mar pela morte da 

amada.         

A ausência da amada provoca no estado de espírito do eu-lírico de Walflan de 

Queiroz uma profunda nostalgia. “Não vivo sem Annabel Lee”. Este verso exprime o 

quanto há de desespero no amor ausente. Annabel Lee é mais um vocativo na poética 

walflaniana, assim como Eurídice, Ofélia, Tânia, Irene e Herna.         

 

 

 

                                                 
14 Vejamos a tradução do poeta português Fernando Pessoa: “Foi há muitos e muitos anos já, / Num reino 

de ao pé do mar. / Como sabeis todos, vivia lá / Aquela que eu soube amar; / E vivia sem outro 

pensamento / Que amar-me e eu a adorar. / Eu era criança e ela era criança, / Neste reino ao pé do mar; / 

Mas o nosso amor era mais que amor -- / O meu e o dela a amar; / Um amor que os anjos do céu vieram 

/ a ambos nós invejar. / E foi esta a razão por que, há muitos anos, / Neste reino ao pé do mar, / Um vento 

saiu duma nuvem, gelando / A linda que eu soube amar; / E o seu parente fidalgo veio / De longe a me a 

tirar, / Para a fechar num sepulcro / Neste reino ao pé do mar.  / E os anjos, menos felizes no céu, / Ainda 

a nos invejar. / Sim, foi essa a razão (como sabem todos, / Neste reino ao pé do mar) / Que o vento saiu da 

nuvem de noite / Gelando e matando a que eu soube amar. / Mas o nosso amor era mais que o amor / De 

muitos mais velhos a amar, / De muitos de mais meditar, / E nem os anjos do céu lá em cima, / Nem 

demônios debaixo do mar / Poderão separar a minha alma da alma / Da linda que eu soube amar. / Porque 

os luares tristonhos só me trazem sonhos / Da linda que eu soube amar; / E as estrelas nos ares só me 

lembram olhares / Da linda que eu soube amar; / E assim „stou deitado toda a noite ao lado / Do meu anjo, 

meu anjo, meu sonho e meu fado, / No sepulcro ao pé do mar, / Ao pé do murmúrio do mar”. A tradução 

encontra-se disponível no site: www.insite.com.br/art/pessoa/lista.html. A visita ocorreu no dia 

12/05/2007.       

   

 

  

 

  

  

  

http://www.insite.com.br/art/pessoa/lista.html
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O texto de Walflan de Queiroz redescobre e dá novas significações ao velho 

poema Annabel Lee. Há uma sintonia entre os poetas, entre os poemas. O sentimento 

amoroso de Walflan se parece com o de Poe. O primeiro se deixou influenciar pelo 

segundo, ambos tão distantes no tempo e no espaço.  

Poe é a matriz, o predecessor. O diálogo entre os poemas mostra que a tradição 

permanece viva, latente.    

A respeito dessa postura literária, o poeta e ensaísta T.S. Eliot, no texto 

“Tradição e talento individual”, escreve:   

 

 

Um dos fatos que poderia emergir no decurso deste processo é a nossa 

tendência para insistir, quando louvamos um poeta, naqueles aspectos da sua 

obra em que ele menos se parece com qualquer outro. Nesses aspectos ou 

passos da sua obra, pretendemos encontrar o que é individual, o que é 

essência peculiar do homem. Detemo-nos, com satisfação, nas diferenças 

existentes entre o poeta e os seus predecessores. (...) mas se abordarmos um 

poeta sem este preconceito, acharemos frequentemente que não só os 

melhores, mas os passos mais significativos da sua obra, poderão ser aqueles 

onde os poetas mortos, seus antepassados, mais vigorosamente afirmam a 

sua imortalidade. (ELIOT, [s/d], p. 22)    

 

 

Ao manter um diálogo com a tradição poética ocidental, no caso a poesia norte-

americana, o poeta reescreve a tradição de acordo com a sua capacidade de sondar os 

seus conflitos. Isto mostra que a tradição não está fechada, lacrada no passado. O poeta 

numa relação de afirmação entrega-se ao exercício legítimo da intertextualidade.  

O procedimento intertextual confirma-se na releitura do poema de Poe através 

dos temas retrabalhados, (re)eternizados, ratificando que os textos se completam. Os 

motivos são idênticos: Annabel Lee, a morte, o mar, a solidão.  

No livro Questões de literatura e estética, de Bakhtin, encontramos, por 

exemplo, o conceito das relações dialógicas que se manifestam no espaço da 

enunciação: a língua se harmoniza em conjuntos, em um sistema plurilíngüe concreto 

sobre o mundo.    

O encanto do poema de Walflan de Queiroz está no desenvolvimento da poesia 

da saudade, a poesia da ausência, reverenciando o vazio da perda e da eterna fonte de 

amar sem correspondência. “Vivo como numa praia desolada, praia sem costas e sem 

silêncio. Nenhuma imagem, salvo a do mar. Nenhuma idéia, com exceção da bela e bem 

amada Annabel Lee”. 
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Observa-se pela análise desses poemas que a mitologia sempre foi matéria 

poética dos escritores. Walflan de Queiroz, em seu livro O testamento de Jó, evoca 

Orfeu, Eurídice. Os elementos do mito são retomados de maneira legítima. As ações de 

uma tradição mitológica são re-criadas pelo poeta para expressar a grande Angústia do 

Amor. Por isso, o poeta se familiariza com Orfeu, Eurídice e, mesmo até, Annabel Lee.  
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5. AMARGO E DIVINO...  

 

 

Eis que vou logo deitar-me no pó; 

procurar-me-ás e já não existirei. 

           

Jó 7, 21 

 

 

Atraído por um pressentimento de Angústia e de Tristeza o poeta Walflan de 

Queiroz se vê na pele de Jó. Na alma encarcerada de Jó. A solidão do poeta é um 

motivo para se compreender Yahvé, Javé, Eloim, (a variante é infinita) através dos raros 

brilhos de Luz produzidos na Imensidade da Treva: “Seigneur, il a un profond mystere 

en Toi / Mystere d‟Amour, de Silence et de Tendresse. / Sans Toi, qui suis je?”
15

. Os 

versos centralizam a ralação fundamental do homem a Deus, assim como a busca da 

reconciliação da natureza humana e da natureza divina. Amor, Silêncio e Ternura, a 

tríade que também nos permite rever a Santíssima Trindade: Pai, Filho e Espírito Santo. 

“Deus é amor”, escreveu o evangelista João para reiterar a fé cristã no mundo.     

Se, por uma parte, Jó foi amaldiçoado por Deus, o poeta, por sua vez, foi 

amaldiçoado pela Poesia. No entanto, o patriarca bíblico ainda teve a glória de ser 

reconhecido no desfecho da sua tragédia: é restaurado em sua condição social e 

material, obtendo a sua fortuna de volta. O bardo místico, diferentemente, mergulhou na 

profunda Solidão, fazendo da Poesia o seu único alimento. Por isso, sua poesia 

expressou a aventura existencial complexa, vacilante e sofredora.   

Alguns pontos da minha análise neste ensaio devem ser aqui ressaltados, para 

surtir o efeito das últimas considerações, na medida em que são fundamentais para a 

compreensão do universo poético de Walflan de Queiroz, ao fabricar os poemas de O 

testamento de Jó.  

A releitura que o poeta faz em seu livro sobre o lamento de Jó caracteriza-se 

como uma experiência religiosa, mas também como uma experiência amorosa, a qual 

tem como fundamentos estéticos a paixão não-consumada deflagrada em poemas. Os 

dois apelos se confundem no seu espírito e se traduzem pela intensidade e pelas 

contradições de suas emoções.  

                                                 
15 Contamos mais uma vez com a tradução livre de Eli Celso para o nosso trabalho: “Senhor, existi um 

profundo mistério em Ti / Mistério de Amor, de Silêncio e de Ternura. Sem Ti, quem sou eu?”.  
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Jó, ícone da pobreza, da marginalidade, da revolta, da redenção; na outra 

margem, o poeta albergando em seu peito todos esses temas para falar da mulher, cravo 

de amargura, fonte de impossibilidade, pois tempestivas e dolorosas foram as suas 

paixões ao longo da vida.   

O lirismo amoroso para registrar a insuficiência recíproca entre o poeta e a 

amada logra realizar uma transfiguração, um vôo as terras do Absoluto, do Insondável. 

O poema que se segue é a prova do que estamos tratando. 

 

 

TRANSFIGURAÇÃO 

 

Transfigurei-me 

E me tornei 

Como o mar. 

Tenho sal 

E trago musgos 

em mim.     
 

Não sou mais  

Como a noite, 

Não sou mais 

Como o vento.   
 

Transfigurei-me 

E me tornei 

Como um rio, 

Em cujas águas azuladas, 

Contemplo o teu rosto. 

 

Transfigurei-me 

E me tornei 

Como o mar. 

Me tornei como um pássaro. 

Que te procura, 

Todo momento, 

Na tempestade 

 

(O testamento de Jó, p. 69) 

 

 

O poema é uma síntese conflituosa daquele que ama e não é correspondido. 

Transfigura-se a visão da amada no poeta. O sujeito lírico aspira à união cósmica e à sua 

impregnação pelo mar e o pelo amor a partir dos primeiros versos. O mar, expressão da 

liberdade e do tempo, como na metáfora do pássaro, em meio à tempestade, na última 

estrofe. O sujeito poético não mais se confunde com a noite ou o vento, conforme vimos 
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anteriormente no poema “Noite”. O mar e o rio convertem-se, acima de tudo, na 

imagem da separação e da distância entre o poeta e a amada.     

A nossa leitura de O testamento de Jó consistiu em discutir os procedimentos 

utilizados pelo poeta na elaboração de seus poemas. Realizamos uma leitura de poemas 

que pudesse mostrar cada texto walflaniano como uma expressão multifacetada em que 

a realidade do mundo se funde nas visões do Poeta. 

O poeta demonstrou uma forte empatia com a figura de Jó e a sua problemática. 

Essa empatia diz respeito ao modo como deve ser compreendida a tradição e a Bíblia.  

Karl-Josef Kuschel demonstra em, Os escritores e as escrituras, que a literatura 

feita por autores consagrados como Rilke, Kafka, Hesse e Thomas Mann, têm em 

comum uma relação tênue com as tradições religiosas, com Deus e a Bíblia. E comenta: 

“Já é lugar-comum afirmar que religião e literatura encontram-se em uma relação de 

tensão constante e até mesmo hostil, ao menos desde o fim da identidade cultural entre 

cultura burguesa e cristandade” (KUSCHEL, 1999, p. 13).       

Ao fazer uso de um conteúdo bíblico, Walflan de Queiroz, em plena década de 

60, no limiar da opressiva ditadura dos militares no Brasil, estabelece os limites entre a 

poesia de Jó e a poesia moderna, buscando encontrar no semblante contorcido do 

personagem bíblico um reconforto, um paliativo para a sua incompatibilidade diante do 

mundo.  

Alter e Kermode (1997) comentam que o ápice da antiga poesia hebraica deve-

se ao texto bíblico de Jó, tanto na sua poderosa inovação estilística quanto na sua 

contundente visão de Deus e do ser humano. O Livro de Jó fornece uma visão 

desafiadora da justiça divina e da agonia sem esperança.  

Há, em Walflan de Queiroz, como vimos, uma intensa conversa com o 

referencial bíblico e literário: as duas tradições são reafirmadas quanto justificadas. O 

poeta dialoga com Poe, por exemplo. Mas também com Rimbaud.   

Na seção “Novos poemas”, lê-se o poema que segue.  

 

 

BATEAU IVRE 

 

Rimbaud. Sonho e ação. Gênio e aventura juntos, como numa fusão 

feliz, de qualidades raras. Uma personalidade amante da vida e entregue ela 

mesma aos sobressaltos do drama e da tragédia. Na infância de Rimbaud, há 

um rio inesquecível. Dele, nos vem Bateau ivre. Pequeno barco perdido e 

lançado ao caos, tonto de visões e terras exóticas. 
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Espero o Bateau ivre, há muitos anos. Para nele fazer a aminha 

derradeira viagem, rumo ao país do sonho e da aventura. Imagino-o um 

pequeno barco, de vela branquíssima, sem piloto e com uma bandeira no 

mastro de três cores, branca, azul e vermelha, singrando as doces águas de 

um oceano de ficção. 

Direi no momento do embarque, que não deverá ser muito solene: 

sonhei com a noite verde e as neves deslumbrantes.  

Ah! Ter a aventura de viajar no Bateau ivre! Não. Não aceitarei tal 

convite. Me sinto muito fraco para tal. Acho que não resistiria a emoção. 

Meus pais não são escandinavos. Tenho medo dos arquipélagos siderais e 

dos naufrágios de pavor sob golfos castanhos.  

Sobretudo, quando a minha alma é já um poema amargo, de 

desventuras e de tédios. 

Trêmulo, não acredito que terei forças para o embarque. Rimbaud. Tu 

és alegórico. O Cristo está em ti, como sentido e como realidade existencial.  

Se tal não fosse, como explicar a semelhança que há entre teu Bateau 

ivre e o drama do Calvário?    

Se tal não fosse, como explicar tua conversão final? Teu destino 

terminou num hospital, entre dores e interrogações as mais terríveis. O 

Bateau ivre termina a sua viagem apocalíptica, num tanque de águas doces e 

mansas, escuras e frias. Humildade. O orgulho da embarcação cai por terra. 

Agora, não é mais do que um frágil barquinho de papel, que uma criança, 

cheia de tristeza, e melancolia, lança naquelas águas. Continuarei o resto de 

minha vida atendendo ao chamado do Bateau ivre. Acho que não tenho outra 

solução. Talvez me torne mais perto da esperança. Trarei nos lábios, o 

princípio da grande composição poética: Comme je descendais dês fleuves 

impassibles...       

Não odiarei os que me antipatizam. Não confiarei nos amores 

aparentes. Só terei uma paixão: a do Sumo Bem.      

     

(O testamento de Jó, p. 91-93) 

 

 

Neste eloqüente poema em prosa, o poeta Walflan de Queiroz evoca Rimbaud e 

a poesia. Rimbaud como mito e realidade. O Bateau ivre é um “programa” de uma 

poesia, de um Eu, que se propõe ao mesmo tempo à exploração do desconhecido e a 

uma vivência. O poema estabelece um paralelo da tragédia de Rimbaud com o martírio 

de Cristo. O poeta francês, tendo abandonado de vez a literatura, ainda muito jovem, 

partiu a uma viagem a África, onde vagou por longos anos, como explorador e 

comerciante. Morreria, em Marsellha, no hospital, mutilado e irreconhecível, em 1891.  

A aventura da vida se confunde com a poesia. E o poeta Walflan, admirador 

confesso de Rimbaud, permanece, desde sempre, entregue ao apelo da Poesia: 

“Continuarei o resto da minha vida atendendo ao chamado do Bateau ivre”. O seu 

poema pode ser visto como uma antevisão: o poeta d‟O testamento de Jó teve um fim 

trágico. Seus últimos dias também o foram num hospital; definhado e ensandecido.        



 

 

125 

 

A reflexão acerca da poesia e da criação, em Walflan de Queiroz, nos inspira a 

citar o livro Lições de abismo, de Gustavo Corção. O narrador do romance, abandonado 

e doente, faz uma longa digressão sobre a vida, a arte e a morte: 

 

 

O poeta não é somente aquele que morreria se não escrevesse, como ensina 

Rilke; é antes aquele que deseja acabar, que deseja morrer com seu poema, 

dar tudo, dar-se todo, afundar com seu navio fantasma. Digo do poeta o que 

Rilke dizia do homem em geral: c‟est quelq‟un qui s‟en va, alguém que se 

despede, que se despede em cada todo que realiza, inteiro e completo como 

um ovo mágico. Na poesia, sim, a idéia de termo e de morte se casam. Cada 

poesia é uma boa morte. Um testamento novo. Uma vitoriosa agonia. 

(CORÇÃO, 2004, p. 54)   
 

 

O testamento de Jó não será o último de seus testamentos. O poeta Walflan 

ainda escreveu outros. Mas todo poema, toda obra é uma despedida, é um adeus. O 

poeta é, portanto, aquele que dar-se todo ao seu objeto. Doação integral, completa, 

porque depois só lhe resta desaparecer.    

A poesia de O testamento de Jó quer-se signo de redenção pela via sacra e 

dolorosa da vida. Quer-se signo de religação.      

Seja como for, a paixão religiosa de Walflan de Queiroz é um traço admirável, 

metafísico e explicativo do que há de mais grave e de mais profundo em sua obra.  

A permanência de um poeta aqui exposto através dos poemas d‟O testamento de 

Jó mostra o seu tipo humano por sua postura e atitude.    

 Enfim, a experiência religiosa e poética, pelo diálogo com a tradição, preservam 

cada qual a sua particularidade, mas iluminam-se, reciprocamente, em uma relação fértil 

e conflituosa.    
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APRESENTAÇÃO 

 

É o início da tarde de uma quarta-feira, 23 de maio de 2007. Faz sol embora 

algumas nuvens carregadas no horizonte se mostrem opressivas. Caminho até o final da 

rua Ana Néri em busca de uma casa. Penso que encontrei. Não há campainha, pelo 

menos não vejo. Mas verifico se é realmente a casa do pintor, poeta, escultor e 

acadêmico Dorian Gray Caldas.  

O muro é branco. Figuras geométricas afloram da parede. Uma Senhora 

carregando chaves vem abrir o portão para mim. Atravesso. Subo alguns degraus em 

sua companhia e penetro por uma porta também branca com uma singela Cruz talvez de 

madeira pregada no centro. 

Uma Cruz. Pórtico de entrada. A Cruz de Cristo como florescente árvore da vida 

e da morte. A casa de Dorian Gray é um Templo sagrado. Um santuário. “A casa nos 

conta a sua história”, como assim escreveu o poeta João Lins Caldas, num poema 

antigo.  

Um senhor de cabelos brancos, com uma voz mansa e simples, cumprimenta-me 

cordialmente: “Como vai, meu jovem! Sente-se aqui”. Sentamos no sofá, entre jornais e 

papéis. Seu rosto, antes tão jovem, agora está um pouco embrutecido pela idade, mas 

conserva ainda a compleição fresca e terna, a marca imperturbável dos grandes bardos. 

Dorian Gray está com 77 anos.    

Peço-lhe para falar, primeiramente, sobre Walflan de Queiroz, o poeta místico, 

de paixões convulsas e platônicas, que figurou com intensidade, em Natal, durante os 

anos de 1960 e 1970. Peço-lhe uma lembrança, um rosto.  

Como não sou repórter ou entrevistador sistemático a fazer perguntas e obter 

respostas, levanto alguns temas e nomes e, assim, a nossa entrevista se desenvolve de 

forma temática, diletante e tranqüila. Uma conversa maravilhosa e inesquecível. Tão 

especial como o foi a primeira vez que conheci Celso da Silveira.  

 

João Antônio Bezerra Neto 

Natal, domingo a sol e água, 27 de maio de 2007. 
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PARTE I 

WALFLAN DE QUEIROZ, O MARTÍRIO DA POESIA 

 

1. A lembrança 

 

 

A primeira imagem que eu tenho de Walflan é muito antiga. Eu morava no 

[bairro] Felipe Camarão e num carnaval, no início de 1945, um farsante, um daqueles 

que botam máscara, brincando com um grupo de amigos; de repente alguém puxou a 

máscara, como se diz, puxou o pano: era Walflan. Foi a primeira vez que vi o seu rosto. 

Eu era menino, rapazinho ainda.       

 

 

2. O poeta 

 

 

Depois, muitos anos depois, nos anos 50, tive contato com ele já adulto e já 

leitor dos clássicos. Walflan era um apaixonado pela literatura, pela poesia. Eu me 

lembro que ele traduzia Verlaine, Rimbaud... 

Aquela geração dos anos 50 era uma geração fantástica, porque nós tínhamos 

conhecimentos de coisas que naquela época já eram muito avançadas pra gente. Já 

fazíamos a leitura de André Gide, Cocteau. E Walflan era uma dessas pontes para 

chegarmos a esses escritores, porque ele conhecia muito bem o francês, e também lia 

em francês e traduzia. Mas também ele tinha uma paixão pelos poetas ingleses – a 

poesia de Shelley, de Byron. Walflan era um lorde como poeta, era um romântico. A 

leitura de Walflan era só das excelências.  

Duas coisas que são do aspecto da poesia dele: esse lado amoroso, essa 

incompatibilidade com o amor; e a parte mística. Ele era um místico em potencial. Ele 

tinha uma angústia do misticismo. 

Outra coisa que a gente via perfeitamente em Walflan é que ele tinha uma 

facilidade muito grande para o discurso, para o ensaio. Eu assisti, nos anos 50, na 

Aliança Francesa, uma palestra dele sobre, salvo engano, sobre Shelley. E uma 

palestra excelente! E outras palestras se seguiram.   
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3. Amizade 

 

 

Walflan era cotidiano comigo. Era noturno, como dizia Rilke: “Sou noturno”. 

Nós nos encontrávamos sempre no Grande Ponto, onde havia os cafés noturnos. Nós 

nos encontrávamos no Botijinha. Eu, Ivan Maciel, Walflan, Meira Pires, Celso da 

Silveira. Cotidinianamente estávamos juntos, participando daquela conversa que não 

acabava nunca; sobre poesia nacional e internacional, sobre poetas. Era uma geração 

que realmente curtia, percebia muito a universalidade da poesia. Nós não fazíamos 

muita distinção entre Jorge de Lima, Manuel Bandeira, ou um Verlaine, um Shelley. 

Era um clima de poesia nacional, internacional, universal.               

 

 

4. Ilustrações 

 

 

Se ele [Walflan] não me convidasse, eu me convidaria. Havia uma dificuldade 

muito grande de ilustradores. Isso era uma troca de atenção, de amizade, de leitura 

entre os poetas. Então, eu ilustrei a minha geração toda. Walflan, Luís Carlos, 

Sanderson...   

 Eu não estou muito lembrado das ilustrações. É mais fácil eu guardar um 

poema do poeta do que a ilustração.  

 Ah... Os veleiros!
16

 Não me lembrava.  

 

Ah! Minha alma triste te implora perdão. 

Nunca desejei de ti senão preces, ternura.  

Teus olhos que se encontravam com os meus,  

Eram como um farol me guiando no mar cheio de tormentas de 

minha vida.  

  

                                                 
16 Dorian Gray folheia as páginas do livro O tempo da solidão (1960) e de repente aponta para o seu 

desenho, “Os Veleiros”, localizado ao lado do poema “No name”, a seguir declamado por ele.  
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Recentemente Adriano, que é meu filho, que é também poeta, me disse que 

sentia que tinha alguma coisa da poesia dele, de Adriano, com os poemas de Walflan, 

que nunca tinha lido.  

Não me lembrava dessas ilustrações! E estão bem atuais! Eu sempre mantenho 

uma certa linha de linguagem plástica que atravessa o tempo e não se modifica.  

Interessante! As ilustrações estão muito interessantes e estão até um pouco 

surrealistas. É interessante a gente rever uma coisa de muitos anos.  

Nesse rosto de mulher triste
17

, nessa parte em cima do rosto, entre os olhos, há 

uma neblina, há um peso como se fosse do mar, como se fosse de uma impossibilidade, 

uma coisa assim. Você veja que eu marquei esse quadrado como se fosse uma janela, 

onde estão presos os olhos. 

  

Minha fonte, circundada de árvores, 

Mas nenhum pássaro canta. 

Meu campo coberto de doces margaridas,  

Não tem orvalho, nem dálias de inverno.  

Pertenço ao outono e o outono me pertence.  

Meu paraíso, uma fonte e uma Musa.  

 

Lindo! Muito bom! Como nós já conhecíamos Walflan, ele tinha essas paixões 

desvairadas, então, compreendíamos perfeitamente isso. E ele teve também nessa 

mesma época ou logo depois uma paixão por uma Senhora, neste caso já era casada, 

de um diretor da Aliança Francesa. Agora eu não me lembro quem era. Eu sei que não 

era brasileira. Era francesa. Ele teve essa paixão também.    

Essa ilustração que eu tenho aqui
18

 que é sobre o poema dele, “Noite”. Você 

veja que eu talvez tenha me inspirado em Van Gogh, porque os astros já têm aspirais 

como se não fossem estrelas, fossem constelações girando no espaço sobre um casario 

discreto. A grande pedida, a grande marca são dos astros em movimento na noite. Quer 

dizer, isso é uma imagem que dever ter sido inspirada em Van Gogh.   

                                                 
17 Outro desenho admirado por Dorian Gray em O tempo da solidão. Novamente faz questão de declamar 

o poema de Walflan de Queiroz.    
18 Com O livro de Tânia (1963) em suas mãos, Dorian reconhece um desenho feito a nanquim e sempre 

declamando o poema para qual o desenho foi feito.   
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 Van Gogh têm uns ciprestes, onde acima dos ciprestes estão os astros e esses 

astros eles têm um movimento incomum.  

 

Noite que é um clarão, 

Vermelho como o incêndio 

De suas constelações. 

Tão suave,  

Tão gentil. 

Noite que é um grito, 

Verde de eternidade, 

De suas folhas caindo.  

Tão de neve,  

Tão eterna.  

Noite que é um porto,  

Sem mar, sem aurora,  

De doçura, de esquecimento.  

 

A releitura de Walflan até pra mim é útil, porque na época em que ele escrevia 

esses poemas de peso, esses poemas de solidão, eu fazia o exercício de uma poesia mais 

objetiva, mais social, uma poesia mais do cotidiano, e ele já estava mergulhado numa 

poesia de âncora, de peso, de solidão.   

 

 

5. O mar e outras experiências  

 

 

 O poeta Walflan foi um poeta da solidão. Mas a poesia dele foi muito dirigida 

ao amor, a morte e ao mar. 

 O mar teve muito presente na vida dele. Ele se iniciou na Marinha, depois 

deixou. Ele tinha a angústia da viagem, de sair desse universo menor, onde estávamos 

embora literariamente tivesse muita efervescência cultural; mas ele queria partir, 

viajar, ver outras coisas, ver aquele famoso cais de onde partem os navios; e Walflan 

um dia foi, partiu. 
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 Salvo engano, ele foi para um convento trapista. A disciplina trapista não o 

agradou. Teve uma experiência no convento dos trapistas e voltou ainda mais 

angustiado, porque ele dizia que não havia ali muita sinceridade. É o conflito da 

solidão do homem com o Ser: Walflan se incompatibilizava com certas coisas. 

 Walflan tinha uma admiração pelo Cristo e pelo Velho Testamento. Agora ele 

não é um católico a rigor da palavra. Inclusive, ele não tinha nem respeito por Nossa 

Senhora.   

 Teve uma experiência também como professor, mas ele se irritou. Estávamos 

juntos. Eu dando a minha primeira aula de desenho e ele dando aula de português. Eu 

numa classe e ele noutra. Ele falou sobre Quixote. Deu uma aula sobre Quixote. Deve 

ter sido uma aula maravilhosa, fantástica. Mas os alunos não souberam entender, e ele 

saiu irritado da classe. Pôs a disposição do diretor o cargo e nunca mais voltou. Foi no 

Atheneu, no segundo ano científico.      

 Mas Walflan viveu a aventura da própria vida dele. Ele foi muito fiel a ele 

mesmo. Poucos homens de letras inteligentes da nossa geração foram tão fiéis a seus 

pendores, aos seus anseios, as suas propostas como Walflan e Newton Navarro. Eu 

digo isso por que Newton era também uma pessoa muito difícil de se conviver e 

extraordinariamente talentoso.    

   

 

6. A loucura 

 

 

Ele se internava e quando tinha melhoras saia do hospital e ainda convivia com 

a gente, com certas dificuldades, mas convivia. Houve a fase em que ele estava mais 

agressivo, a fase da internação, porque ele fumava muito também.  

O poema que eu tenho mais assim dorido foi justamente o poema que eu escrevi 

quando eu soube através de um amigo, o João Paiva, que foi visitá-lo. Eu não tinha 

coragem de ir vê-lo. Ele estava muito definhado, com aspecto muito triste. Ele ficava 

dialogando com a televisão, como se a televisão tivesse alguma coisa a dizer a ele. 

Logo depois eu soube do falecimento dele.       

 Eu gosto ainda desse poema. Eu tenho no meu “Cantar de amigos” poemas 

para Rabelo, para Homero Homem, para Myiriam Coeli, Zila Mamede, Luís Carlos 

Guimarães. Então, esse poema está entre os meus preferidos: 
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Não tive coragem de ver-te. 

Soube por amigos. Rezas a um deus 

do vídeo-tape, falas com ele em ondas 

de energias. Trocaste os velhos livros 

dos profetas pela cor das luz dos movimentos; 

Deus movendo-se no espaço eterno da energia 

apreendida. Mataste Cristo, negas Maria, 

na qual vias as noivas e tuas amantes 

na poesia. Lembro-me de ti em dias tão antigos 

na infância. Um carnaval: o rosto coberto 

por uma máscara e de repente o rosto 

verdadeiro, único, primeiro o antecipa. 

Volto a te ver anos depois; debaixo do braço 

o livro preferido. Rimbaud te acompanha é teu 

amigo. Conheces as estrelas de Verlaine 

conversas com elas recitando. 

São coisas de poetas e de pássaros. 

São Francisco era teu irmão de pobreza, 

Jó fazia-te companhia. Nunca ouvi de tua 

boca um lamento. Os dedos nodosos, 

a nicotina dos cigarros; os olhos penetrantes; cavo o rosto, 

o cabelo em desalinho. Página a página 

passavas recitando Jacques Prévert: 

“Lembras-te Bárbara, chovia em Brest naquele tarde”.          

Chovia em Natal também, poeta, 

No dia em que te levaram ao sanatório. 

Só por uns dias, disseram. Voltaste 

Muitas vezes. Ficaste para sempre.  

Onde poderemos encontrar teus livros agora? 

As traduções, os poemas  

manuscritos; onde poderemos 

reler tuas conferências; Rimbaud, Hölderlin, 

Baudelaire? Um estranho Deus, mais estranho 
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que Jeová que tu amaste, te espera, 

para juntos subirem as esferas altas 

onde só habitam os anjos e poetas. 

   

 

 

7. Retratos  

 

 

 É bom que se diga isso para constar no seu trabalho: existem dois trabalhos de 

Newton Navarro em homenagem a ele [Walflan]. Um é uma aquarela dos anos 50, 

muito bonita, que hoje pertence, salvo engano, a Antonio Marques. Essa aquarela tem 

uma certa fidelidade com a fisionomia do Walflan. Dentro de sua cabeça saindo 

girassóis, flores, algo surrealista.  O Walflan às vezes se irritava com esse quadro. Ele 

não gostava dessas coisas saindo de sua cabeça. Mas é muito boa [ilustração], tanto 

artisticamente, como a interpretação que o Navarro deu. Navarro deu uma 

interpretação surrealista. 

 E existe outra ilustração de Navarro, já bem depois, que é o Walflan numa 

Noite: o céu cheio de estrelas, pontilhado de estrelas, e ele no primeiro plano: só o 

rosto. Muito bom também! São dois trabalhos do Newton muito bons!  

 Tenho impressão que esses dois quadros são da coleção de Antonio Marques, 

salvo engano. Não tenho certeza.    
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PARTE II 

DEUX GENTLEMEN 

 

8. Câmara Cascudo 

 

 

 Câmara Cascudo era um universo. É complicado a gente falar [dele]. Porque 

existia o intelectual, o antropólogo, o etnógrafo, o homem que fazia o exercício 

cotidiano do escrever. E escrevia muito bem. A prosa de Cascudo é magnífica. Você se 

envolve. Ele tem o dom da palavra.  

 E existia o homem Cascudo que recebia a gente com fidalguia, com paciência. 

Nós muito jovens ainda freqüentávamos a casa de Cascudo que ele só nos recebia à 

tarde por que o horário dele era comprometido, porque ele tinha que escrever. Todos 

os dias ele escrevia. Se ele passasse o dia todo com nós „desocupados‟, os poetas 

bissextos [risos], ele perdia uma parte do trabalho dele. Mas nos recebia com toda 

paciência, com toda fidalguia, nos dava lições! Uma conversa com Cascudo era uma 

lição. 

Acho que o mestre Cascudo era tão acessível, tão cotidiano, era um homem tão 

simples que dava essa oportunidade aos jovens.  

 Eu me lembro de uma vez, uma tarde, em que estivemos com ele – eu, Navarro, 

Luis Carlos – eram umas duas horas da tarde, ele começou a conversar sobre Bocage e 

deu seis horas da noite ele ainda estava em sua explanação. Conhecia tudo de Bocage. 

Quer dizer, se naquela época nós tivéssemos isso que você tem hoje pra gravar 

[referindo-se ao meu gravador portátil] e tínhamos, mas não pensávamos em guardar 

aquilo como documento... 

  Mas ele sabia tudo sobre Camões, sobre Bocage. Então, ele nos deu uma aula 

magnífica sobre o Bocage, dos cafés noturnos que ele [Bocage] freqüentava, das piadas 

e a parte fescenina dos poemas, explicando tudo. 

 Cascudo não negava as coisas a ninguém. Se alguém fosse a casa dele procurar 

um livro pra ter uma orientação literária, ele emprestava os livros. Ele emprestou uns 

manuscritos de Auta de Sousa para uma menina de colégio, ginasiana, para fazer um 

trabalho.  

 O livro dele “Civilização e Cultura” ficou perdido durante muitos anos, oito 

anos parece, e foi encontrado por Nilo Pereira. Ele havia mandado para o Ministério 
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da Educação a pedido para ser publicado e esse livro não foi publicado, um livro de 

800 páginas, um monumento. Ficou no Ministério. Algum funcionário botou numa 

gaveta. Nilo Pereira numa visita oficial ao Ministério .... Eu acho que foi uma intuição 

de algum anjo que fez com que Nilo, por curiosidade, quisesse abrir uma gaveta. Não 

conseguiu abrir e, emperrada, quando conseguiu, puxou, por trás da gaveta o livro de 

Cascudo tinha caído, tinha ficado por trás. Não iria ser encontrado jamais se não 

tivesse sido esse incidente, que é uma coisa extraordinariamente inusitada.   

 O livro foi publicado, e nesse tempo todo ele [Cascudo] nunca reclamou do livro 

perdido. Esse livro ele preparou durante anos e anos. E algumas das conversas dele de 

professor está neste livro “Civilização e Cultura”.      

 O Cascudo não falava normal assim como estou conversando com você. Não 

que fosse um discurso, mas ele falava de uma maneira mais alta quase que fazendo uma 

apologia. Quando ele se entusiasmava era quase um discurso. Ele não falava no 

coloquial como estou falando assim com você. Ele não sussurrava. Ele declamava. E 

era uma palavra tão eloqüente, tão simpática, tão sonora aos ouvidos. 

 O Luis da Câmara Cascudo me chamou uma vez, em 1955, e disse: “Eu quero 

um cangaceiro pra guardar a porta da minha biblioteca”. A biblioteca de Cascudo era 

invadida quase sempre por muitas pessoas. Quando queriam um livro raro, um livro 

difícil, Cascudo deveria ter, então, iam a Cascudo, levavam o livro e não devolviam. 

Então, talvez até como alerta Cascudo quis que eu pintasse um cangaceiro que ainda 

hoje está lá, para barrar um pouco essa entrada indevida dos apreciadores dos livros 

de Cascudo. Eu penso que deve ter sido por uma coisa assim.  

Na minha exposição de arte foi ele que fez o discurso. Exposição que eu fiz na 

maçonaria. Fiz uma exposição com pintura, com esculturas e com gravuras. Foi ele 

que me apresentou, observando o lado artístico de pintura. E Antonio Pinto, para não 

ficar muito distante, que era um polêmico e desaforado, contestou que o que eu tinha de 

melhor era a escultura, para poder fazer a guerra. 

Eu tive o privilegio, inclusive, de ser defendido por Antonio Pinto no primeiro 

jornal que saiu em Natal, chamado “Expressão”. Eu tinha feito um poema – “Retrato 

da moça numa moldura amarela”. E uns estudantes já de um curso superior, do 

científico, quiseram achincalhar com a palavra que tava no poema “compus”. Mas 

Antonio Pinto me defendeu. E logo depois, ele publicou quatro elegias minhas, na 

“República”.  
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9. Newton Navarro 

 

 

 Newton tinha o fogo da inteligência. Ele era muito receptivo a qualquer coisa 

que fosse muito moderna. Ele tinha que ser realmente um modernista, porque tinha essa 

capacidade de absorver rapidamente as coisas que estavam acontecendo. 

 Agora na minha geração ele foi um figurativo. Tinha uma cultura humanística 

muito grande. Conhecia o desenho com muita propriedade. Foi excelente desenhista 

antes mesmo de ser pintor. Ele desenhava com uma rapidez muito grande. Muitos 

trabalhos dele foram feitos comigo. Eu via que ele tinha uma capacidade para o 

desenho extraordinária. Ele desenhava com uma facilidade muito grande. E os temas 

dele eram de um universo que ele conhecia. Ele conhecia bem os vaqueiros, os 

cangaceiros, as rendeiras. Quer dizer, Newton foi um artista muito ligado às raízes, 

tanto do subúrbio natalense como do interior.  

 A última exposição que fez foi uma homenagem a Van Gogh, na Fundação Hélio 

Galvão. Ele retoma o tema do campo, fazendo um paralelo do Van Gogh daqueles 

temas dos comedores de batatas, dos vagabundos.  

 Navarro foi também um citadino. Navarro pintou muitos temas da cidade: o 

casario da Ribeira, [por exemplo]. Ele tem um livro, chamado “Beira Rio” que é um 

livro maravilhoso. Eu acho um dos melhores trabalhos, como texto dele. Ele faz um 

registro dos barqueiros do rio Potengi e da Redinha. 

A grande paixão dele era a Redinha. Ele ia para a Redinha e fazia as grandes 

farras. Às vezes ele passeava as margens do rio Potengi. Alugava um barco e ficava 

passeando no rio Potengi: coisas de poeta. Ele tinha uma paixão muito grande pelo 

porto, pelo cais Tavares de Lira, pelos sobrados velhos, pelos cães vadios, aquelas 

coisas noturnas. Newton foi muito noturno. Uma parte da pintura dele reflete isso.  

Ele viveu muito a Noite.  
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PARTE III 

DORIAN GRAY 

 

 

10. Poesia  

 

 

Eu sou o rescaldo disso tudo [aponta para os livros, quadros e papéis em sua 

sala]. Ainda procurando, ainda buscando razoes de compreender as coisas para as 

quais até hoje eu não consigo respostas para as minhas perguntas. A minha poesia 

pergunta mais do que qualquer outra coisa. É uma poesia em que eu me questiono. Eu 

acho que todo poeta tem esse direito, pelo menos esse direito de procurar, de saber. 

Então, eu transporto toda minha carga poética para esse tema. 

E sem nenhuma pretensão eu faço a métrica, a rima, sem ser um poeta 

parnasiano nem um poeta classicista. Mas há em minha poesia esse ritmo da poesia 

universal. 

 

11. Pintura 

 

  

 Eu pinto praticamente tudo. O meu exercício de pintura vai desde a pintura 

quase abstrata ao impressionismo. E eu tenho uma forte tendência para fazer uma arte 

expressionista, que é uma arte de certa maneira de denúncia, de participação com os 

que sofrem. Aquela dor pungente.  

 

12. Morte 

 

 

 Eu, certo dia, levando Luis Carlos Guimarães da minha casa para a dele, em 

Búzios, ele olhou para mim diante das montanhas, do mar, entardecendo, e disse: “Já 

estou me acostumando com a idéia da morte”. Eu achei aquilo terrível, porque ele era 

muito novo para ter a convicção de que a hora estava próxima. Eu digo como ele – já 

estou começando a me acostumar com essa idéia até por que cada dia eu estou mais 

perto. Nós estamos mais pertos! Então, eu estou me acostumando com essa idéia e não 
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vejo nenhum deslumbramento a não ser o próprio ato de morrer que já é uma coisa 

solene, uma coisa sagrada.    

O resto é silêncio.                 


