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Quinta-feira, 27/04/2017
14 h às 17 h

Sessão 1 - Obra de Caio Fernando Abreu - Sala  5 S 201
Coordenação: Prof. Dra. Elzimar Fernanda Nunes Ribeiro

Ratos na rua: O horror e o trágico em Pedras de Calcutá
Elzimar Fernanda Nunes Ribeiro (UFU)
Hermético, absurdo, bizarro, violento, angustiante, transgressivo –  são algumas das diversas qua-
lificações com que a crítica e o público vem buscando dar conta do livro Pedras de Calcutá, de Caio 
Fernando Abreu, lançado em 1977, na ressaca dos “anos de chumbo” da Ditadura Militar. Por suas 
narrativas curtas, compostas em linguagem simbólica altamente condensada, perambulam seres 
não-acolhidos pela urbe impassível, a vivenciarem experiências limítrofes, desagregadoras de seus 
corpos e almas. É no liminar da dor e da incomunicabilidade que os contos da obra se articulam, 
deixando aí inscritas as marcas do horror cotidianamente sorvido por toda uma geração de brasi-
leiros. O presente trabalho propõe-se a abordar algumas destas narrativas pelo viés da hermenêu-
tica simbólica, recorrendo principalmente a Gilbert Durand, Paul Ricoeur e Northrop Frye, com a 
intenção de explicitar o imaginário terrificante e trágico com que o autor narra os conflitos de seus 
desamparados personagens.

Entre corpos dilacerados e o fogo purificador: um olhar sobre o conto ‘Holocausto’, de Caio Fer-
nando Abreu
Kenia Maria de Almeida Pereira
O objetivo desta comunicação é analisar o conto “Holocausto”, de Caio Fernando Abreu. Essa nar-
rativa faz parte do livro intitulado “Pedras de Calcutá”, publicado pela primeira vez em 1977, pela 
editora Alfa Ômega, quando seu autor tinha apenas 28 anos de idade. Essa coletânea de contos 
curtos e contundentes nasceu mergulhada nas águas da transgressão, da criatividade e da denún-
cia que são, aliás, os ingredientes mais sofisticados que compõem a obra de Caio Fernando Abreu. 
“Pedras de Calcutá” foi escrita sob o signo da ditadura militar, entre os escombros do AI 5 e da 
censura cultural. Em “Holocausto”, o narrador, confinado em um espaço frio e escuro com mais 
doze pessoas, descreve sua intensa agonia, com dor de dente, chagas purulentas e piolhos, os quais 
invadem seu corpo, atormentando-o sem dar tréguas. Como forma de apaziguar o frio e as dores 
insuportáveis, tanto o narrador como os demais prisioneiros fazem pequenas fogueiras com os ob-
jetos da sinistra moradia, até perceberem de forma macabra que, quando nada mais restar para 
alimentar as chamas, um deles terá de ser sacrificado e consumido pelo fogo, a fim de conservar o 
ambiente aquecido e salvar os demais companheiros. Nossas discussões terão como fio condutor 
a ambiguidade do título “Holocausto”, cujo verbete pode significar tanto uma oferenda religiosa 
queimada, ofertada aos deuses, como também o genocídio, ou o massacre de milhões de judeus, du-
rante o período nazifascista alemão. Dessa forma, essa análise tentará percorrer esses dois caminhos 
alegóricos, sugeridos pelo título, os quais se imbricam e se mesclam ao longo do conto: o primeiro, o 
mítico-simbólico, tendo o fogo e a vítima sacrificial como eixo de referência, e o segundo, o político, 
girando em torno das denúncias contra os regimes totalitários e infames como a ditadura militar no 
Brasil e seu aparato de tortura. No que tange às discussões mítico-simbólicas, nossas discussões es-
tarão ancoradas nos estudos de Gaston Bachelard e René Girard, já quanto ao segundo momento, no 
que diz respeito às temáticas dos regimes totalitários e o suplício dos corpos, nossas análises terão 
como referencias teóricas as pesquisas de Hannah Arendt, Foucault e Regina Dalcastagnè.
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Contracultura e desbunde em O ovo, de Caio Fernando Abreu
Denise de Paula Veras (IFPI)
Este trabalho se propõe a analisar “O ovo”, publicado em 1970 no livro Inventário do irremediá-
vel. Propõe-se um estudo do discurso utilizado pelo autor pela perspectiva política. A conjuntura 
histórica em que se situa essa produção literária de Caio Fernando Abreu – Ditadura Militar – foi 
o período em torno do qual ocorriam debates acerca do ser social, agente da cultura brasileira nos 
anos 70. A proposta é investigar em que medidas estabelecem-se diálogos entre o conto estudado e 
as mais diversas representações socioculturais do período em questão, a Contracultura, em que os 
artistas que não se integravam aos valores culturais autorizados sofriam agressões e perseguições 
políticas. Em outros termos, busca-se a percepção de elementos estéticos presentes no conto, visto 
como um todo. A construção desta pesquisa partirá da contextualização histórica do momento em 
que o conto foi escrito (1969), incidindo no Movimento Tropicalista, pois compreende-se que o dis-
curso utilizado no texto em questão é de contraponto alegórico aos excessos do poder e da violência 
instaurados contra os intelectuais considerados subversivos por assumirem posturas de resistência 
através de sua arte. Desta forma os objetivos específicos desta pesquisa são localizar “O ovo” no 
contexto cultural do Brasil da época: Tropicalismo, Desbunde geral e Contracultura; Identificar os 
elementos estéticos que definem o discurso do texto como alegórico e de não acomodação à reali-
dade de então. No intento de alcançar os objetivos propostos busca-se subsídios em autores como 
José Pereira Bezerra com a obra Anos 70: por que essa lâmina nas palavras?; Carlos Calado com 
Tropicália: a história de uma revolução musical, Marcos Alexandre Capellari com a tese O discurso 
da contracultura no Brasil: o underground através de Luiz Carlos Maciel, Ana Maria Cardoso com 
a tese Sonho e transgressão em Caio Fernando Abreu: o entrelugar de cartas e contos, Lucy Dias 
com a obra Anos 70, enquanto corria a barca, Silviano Santiago com Uma literatura nos trópicos: 
ensaios sobre dependência cultural. Acolhe-se ainda a fundamentação teórica de Theodor Adorno 
em Textos escolhidos, Georg Simmel em O fenômeno urbano e Alfredo Bosi com sua Dialética da 
colonização. A leitura analítica de O ovo descortina os traumas e ranhuras dos Anos de Chumbo no 
Brasil, sua escrita subversiva revela o cerceamento das mais diversas liberdades, experimentadas 
pelos sujeitos de então. 

A morte com seu roteiro de vermes: uma análise do conto “Linda, uma história horrível”, de Caio 
Fernando Abreu
André Luiz Alselmi (UNESP - Araraquara)
O conto “Linda, uma história horrível” foi publicado pela primeira vez em 1988, pela Companhia 
das Letras, na obra Os dragões não conhecem o paraíso, a qual rendeu a Caio Fernando Abreu um 
Prêmio Jabuti da Câmara Brasileira do Livro para melhor obra de contos. O texto faz, sutilmente, 
alusão a dois grandes tabus da época: a homossexualidade e a Aids. Um leitor sem um conheci-
mento biográfico do autor pode – não com facilidade – pelas pistas textuais, a partir de seu conhe-
cimento de mundo, recuperar tais informações, porém, uma compreensão mais plena do conto re-
quer algum conhecimento da vida do escritor gaúcho, haja vista, neste caso, a estreita relação entre 
realidade e ficção. A partir do conhecimento da trajetória do autor, pode-se notar que os medos e 
tabus que atormentam a personagem do conto – a solidão, o embate com a sexualidade, com a do-
ença e a relação difícil com a mãe – são elementos que também estão presentes na vida do escritor. 
A partir disso, pode-se reconhecer no conto uma espécie de autoficção na qual os elementos do real 
são filtrados pelo olhar poético e recompostos a partir da capacidade criativa do autor. Esta comu-
nicação pretende, primeiramente, demonstrar como alguns dados biográficos do autor parecem ter 
sido reaproveitados na criação de seu conto, em uma espécie de autoficção. Na sequência, à luz dos 
conceitos de narrador e de foco narrativo apresentados por Gérard Genette em Discurso da narra-
tiva, propõe-se demonstrar como o autor trabalha com a temática da morte, elemento de presença 
constante na narrativa. Por fim, a partir de teorias psicanalíticas esboçadas por Freud e retomadas 
por Lacan, pretende-se examinar a presença do duplo no conto, bem como a despersonalização do 
sujeito. Com esta análise, além da relação entre biografia e ficção, objetiva-se demonstrar que a du-
plicação apresenta-se como uma forma de o indivíduo resistir à morte e ao apagamento, constituin-
do, entretanto, uma tentativa fadada ao fracasso, visto que o conduz à despersonalização e, além 
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disso, à sua transmutação em objetos em decadência.

Sessão 2 - Obra poética de Caio Fernando Abreu - Sala 5 S 203
Coordenação: Prof. Ms. Ricardo Alves dos Santos

As figurações da ausência nos poemas inéditos de Caio Fernando Abreu
Camila Bertelli Martins (UNESP - Araraquara)
Não se pode negar que o lirismo é uma característica própria da escrita de Caio Fernando Abreu, e 
esse é um dos motivos que fazem com que a veia poética esteja sempre tão presente em toda a sua 
obra. O autor que trabalhava incansavelmente a linguagem, submetendo seus textos a minuciosas 
revisões, lendo-os em voz alta e chegando até mesmo a gravar suas leituras como forma de perceber 
melhor cada vocábulo, o que mostra sua grande preocupação com a estética do que escrevia, dedi-
cou atenção especial à sonoridade, aos movimentos e à cadência das palavras escolhidas e, como 
seu objetivo não era somente criar uma história, construía sua arte com o que carregava dentro de 
si e com o que percebia do outro. Desse modo, é possível afirmar que tudo o que escreveu durante 
sua trajetória literária é visceral, pois sua escrita passa longe da superficialidade e em sua poesia, 
não poderia ser diferente, já que muitos são os poemas de sua autoria que soam como verdadeiras 
confissões, como se, ao escrever, o autor libertasse o que o afligia, o que sentia e o que via sobre sua 
época. Em vida, Caio publicou apenas 4 de seus poemas, e essa sua faceta se manteve desconhecida 
pela maioria dos leitores por muito tempo até que, em 2012, sua obra poética, dividida em pastas, 
que havia sido doada à Universidade Federal do Rio Grande do Sul em 2005 por Luciano Alabarse, 
diretor de teatro e amigo do escritor e organizada pela professora Márcia Ivana de Lima e Silva e 
sua orientanda, Letícia da Costa Chaplin,tornou-se o livro intitulado: Poesias Nunca Publicadas de 
Caio Fernando Abreu. A publicação é a base de estudo do presente trabalho, que visa a análise e 
interpretação da questão da ausência que figura de diferentes formas tanto em seus versos quanto 
em sua prosa, bem como, apresentar essa outra face de talento do escritor que, por muito tempo, 
ficou escondida em suas gavetas, mas que o acompanhou durante toda a sua vida servindo como 
principal instrumento para estancar sua ferida aberta que tornava o ato de escrever tão necessário.

A solidão lírica em Caio Fernando Abreu
Ricardo Alves dos Santos (UFU)
Caio Fernando Abreu é consagrado por sua prosa intimista delineada ao longo das três últimas dé-
cadas do século XX. Muitos pesquisadores e críticos literários se debruçaram sobre a prosa poética 
do autor, no entanto a lírica desenvolvida por ele só ganha uma edição em 2012, dois anos depois 
da defesa da Tese De Ausências & Distâncias te construo: a poesia de Caio Fernando Abreu (2010) 
realizada por Letícia da Costa Chaplin e orientada pela Profa. Dra. Márcia Ivana de Lima e Silva. 
Tendo como base a crítica genética, Letícia da Costa Chaplin organiza os manuscritos de 116 poe-
mas praticamente inéditos do literato sulista. O livro Poesias nunca publicadas de Caio Fernando 
Abreu (2012), com prefácio das pesquisadoras já mencionadas, confirma o que já verificamos em sua 
prosa; a musicalidade, a cadência e o ritmo estão sempre presentes na literatura do prosador, dra-
maturgo e versador. As angústias, a homossexualidade, a falta, a solidão e a memória são os temas 
recorrentes na lírica de Caio Fernando Abreu. Neste trabalho, busca-se fazer algumas considerações 
sobre o trabalho lírico do artista a partir da análise de três poemas “Toma da minha mão. E fala-me 
de coisas claras” (1975), “Assombrações” (1981) e “Aceito a solidão que me impões” (1981), nos 
quais o tema da solidão incide a matéria-prima no processo de autossondagem e autoconhecimento 
na busca incessante de identidade e de significado maior para a vida. Dessa maneira, sem grandes 
pretensões, busca-se, primeiramente, apresentar os versos pouco conhecidos do autor e, em um se-
gundo momento, fazer pontuações sobre a linguagem e o discurso que entremeia “a sensibilidade 
e a dor de um sujeito que procura esperançosamente fora de si aquilo que está dentro”; a voz lírica, 
que, em tom confessional, se dirige ao exterior, busca dar formas para a dor e para solidão do poeta.
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O mergulho do príncipe bailarino: a dança dos afetos na literatura de Caio Fernando Abreu 
Adriane Figueira Batista (USP)
O escritor Caio Fernando Abreu é um transgressor de poéticas, que, borrando a inscrição temporal, 
estabelece um elo, uma cumplicidade entre atores que constantemente mudam de lugar, assumindo 
novos papéis e ressignificando afetos e contextos em sua obra. Essas vozes plurais de subjetividades 
distintas desenham experiências que figuram como “mapas”, apontam e criam órbitas incomuns ao 
cotidiano e ao marginal, reavivando os contornos poéticos a partir do caos. As rotas abertas presen-
tes nos textos de Caio F. desenham metáforas que funcionam como uma bússola que guia os passos 
de Eros e a relação que essa divindade estabelece com Dionísio, impulsionando os mistérios nos 
quais a escrita poética e o viver em comunhão nos lançam. Dionísio, por ser essa figura dúbia, nasci-
do duas vezes como reza o mito, e estar associado a elementos festivos e intuitivos nos direciona por 
caminhos desconhecidos que abrem vias destrutivas e construtivas, proporcionando um lugar fora 
do comum que se conecta ao subjetivo, ao registro de corpos em sublimação; a sexualidade e o amor 
num panorama simbólico amplo de atuação e perpetuação em íntima dança com Eros. Os afetos e 
outras paixões formam um grande mosaico lírico na obra ficcional de Caio Fernando Abreu e são 
o suplemento estético e literário que iluminam este trabalho. Personagens passeiam pelo caos, pela 
loucura, caminhando cada vez mais para a comunhão em que a linguagem é o fio que interliga, une, 
estabelece o conflito e aponta para o mergulho interior que simboliza a libertação e a união entre 
as coisas tangíveis e intangíveis: a comunidade que está permanentemente no presente e no futu-
ro, é o agora ligado por vínculos emocionais, pela presença em meio ao simbolismo da melancolia 
contemporânea. Nesse percurso que é constantemente redesenhado, observarei os atalhos traçados 
pelo escritor que busca respostas e lança perguntas para o além, para o outro, o nós em gestação. A 
relação da literatura com o imediato da vida real carrega o peso das mudanças constantes dentro e 
fora do terreno ficcional, o momento presente é sempre frágil como uma criança prestes a acordar 
ao menor sinal de ruído. Ao fixar elementos oníricos atribuindo caráter de conceito sobre a exterio-
ridade das coisas a persona do sujeito Caio Fernando Abreu confia voz ao inaudito, faz do verbo 
um soar íntimo, aproxima o leitor do lixo e purpurina, das potências poéticas que cintilam no lado 
negro da noite, na violência diária imposta, no corpo em agonia, da música que fere os ouvidos pelo 
som estridente, da perda de sentidos em busca de uma liberdade que não chega e de uma existência 
que não basta, na linguagem que ultrapassa a finitude das coisas e caminha em direção ao infinito, 
extrapolando as fronteiras do dito e do interdito à luz da filosofia da linguagem e dos debates sobre 
o universo contemporâneo e a cultura de afetos na sociologia de Michel Maffesoli e nas contribui-
ções de Giorgio Agamben.

Sobre o repertório de leitura de Caio F.: os poemas textualizados em Triângulo das águas
Guilherme Augusto da Silva Gomes (UFU)
Triângulo das Águas é uma obra de Caio Fernando Abreu constituída por três novelas: “Dodecae-
dro”, “O marinheiro”, e “Pela noite” e apresenta três narrativas nas quais o autor faz referências aos 
três signos ligados ao elemento água do Horóscopo Ocidental – Peixes, Escorpião e Câncer, respec-
tivamente. Na obra do autor é comum encontrar citações de outras obras, referências a escritores, 
trechos de músicas, dentre outras intertextualidades que são recorrentes, não só no texto em ques-
tão, mas em toda obra do escritor. Em Triângulo das águas, além de cenas sexuais e muitas questões 
subjetivas das personagens e narradores, verificou-se quatro poemas na narrativa dos quais são 
apresentados, pelo menos, uma estrofe. Este trabalho analisa a articulação desses poemas com a 
obra, partindo dos poemas completos, passando por outros estudos que analisam tais poemas, per-
cebendo o efeito destes na narrativa. Um desses poemas é trazido como epígrafe e os outros três na 
diegese de duas novelas. O primeiro, de Henrique do Valle, introduz a novela de Peixes e traz uma 
simbologia do espaço presente nela, a representação da clausura forçada pelos cachorros loucos; o 
segundo, um poema de Federico Garcia Lorca ainda na primeira novela, a partir dele criando a sim-
bologia para narrar uma cena sexual homoerótica e, em entrevista, o autor afirma ser o poema que 
trouxe para ele o desfecho da narrativa; o terceiro e quarto, estrofes de poemas de Ferreira Gullar na 
terceira novela, a de Câncer, aparecem nos diálogos das personagens ao lembrarem do amigo mor-
to e refletem sobre a morte. Tal relação ainda não foi analisada em estudos precedentes, portanto 
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este traz reflexões iniciais. Este trabalho mostra que Caio Fernando Abreu não só fazia autoficção 
e personagens baseadas em si e seus amigos, mas também textualizava seu repertório de leitura, 
questões fundamentais para compreender seu processo de elaboração de seus textos ficcionais. 

Sessão 3 - Autobiografia Ficcional - Sala 5S 204
Coordenação: Prof. Dr. Leonardo Francisco Soares

“É com terrível esforço que te escrevo”, “indesejada de todas as gentes”: Escritura, Vida e Morte 
em Caio Fernando Abreu e Al Berto 
Emerson Inácio (USP)
Ao dissertar sobre o biopoder, Michel Foucault afirmou que o corpo estaria submetido à “maquina-
ria de poder que o esquadrinha, o desarticula e o recompõe” (Vigiar e Punir, 2009, p. 133). Quando 
olhados com o distanciamento de mais de 20 anos, os corpos representados nas “Cartas para além 
dos muros”, de Caio Fernando Abreu, e em “Horto de Incêndio”, do poeta português Al Berto, 
parecem literariamente funcionar como “componentes” passivos de toda uma rede discursiva que 
transforma os corpos ali representados em simples objetos (da doença, da miséria humana, da ine-
xistência de tratamento efetivo do HIV), parecendo antecipadamente apontar para o processo hoje 
denominado pelo filósofo camaronês Achille Mbembe como “Necropolítica”. Ou seja, a maquinaria 
antes apontada por Foucault, agora nomeada, operaria no sentido de não apenas controlar os cor-
pos e suas vidas, como também produzir corpos para a morte. Nesse sentido, percorrendo as obras 
acima referidas, pretende-se observar textos literários daqueles artistas contemporâneos e que expe-
rienciaram a insurgência do HIV e da AIDS, como a relação entre a certeza da morte e a necessidade 
de continuar vivendo se configura em termos estético-literários.

Ritos limiares em Morangos Mofados, de Caio Fernando Abreu: entre-lugares, passagens e tra-
vessias
Rosicley Andrade Coimbra (UFGO)
O objetivo desta comunicação é analisar os chamados ritos de limiar no livro de contos Morangos 
Mofados, de Caio Fernando Abreu, partindo da ideia de “ritos de passagens” do filósofo Walter 
Benjamin, vistos como transição ou passagem. Também tomaremos como apoio para nossas refle-
xões as leituras de Jeanne Marie Gagnebin acerca da concepção benjaminiana, tratando o limiar sob 
dois aspectos: o primeiro como uma “zona intermediária” ligada a “períodos de transformação”, 
considerados essenciais, pois permitiriam atravessar um limiar, deixar um território estável para 
penetrar num outro, enquanto o segundo momento seria caracterizado por um sentido mais nega-
tivo, como um “lugar de detenção”, uma “zona de estancamento e de exaustão”, como se fosse o 
avesso da ação da vida moderna, uma forma de não poder nunca sair do lugar. Nosso intento, por-
tanto, será analisar como o livro de Caio F. lida com esses momentos limiares, que podem significar 
ora passagem ora estancamento, como estão configurados nas narrativas e quais implicações isso 
traria para uma leitura do livro como um todo.

Ninguém esquece uma mulher como Adelina: A construção da personagem feminina em “Sapa-
tinhos vermelhos”, Caio Fernando Abreu
Leonardo Francisco Soares (UFU)
Publicado a primeira vez em 1985, na coletânea Espelho mágico (contos de contos infantis), “Sapa-
tinhos vermelhos” nasce de uma proposta da escritora Julieta de Godoy Ladeira, que, como ponto 
de partida de sua coletânea em homenagem a Hans Christian Andersen, sugeriu a alguns escritores 
brasileiros em ascensão que escrevessem contos a partir da matriz dos contos de fadas, com total 
liberdade nesse trabalho de “reescrita”. Da vasta produção do escritor dinamarquês, Caio Fernan-
do Abreu escolheu “Sapatinhos vermelhos”. Trata-se de um texto que impressionou o autor desde 
sua infância, sendo utilizado e citado, inclusive, em um trecho da narrativa “Pela noite”, que faz 
parte de Triângulo das águas (1983/1991), para melhor delinear uma personagem masculina, no 
caso, Pérsio. Na mesma época em que escreveu “Pela noite”, Caio Fernando Abreu já poderia estar 



7

às voltas com a elaboração de “Sapatinhos vermelhos”. Em seu depoimento, presente na coletânea 
organizada por Julieta de Godoy Ladeira, Caio Fernando Abreu salienta “vítima, como todos nós, 
da moral judaico-cristã — como conceito arraigado, atávico, introjetado, a sexualidade e a busca de 
prazer de alguma forma sempre são punidas. Isso é nítido na história de Andersen: a personagem 
Karen é violentamente castigada (a amputação dos próprios pés) por razões morais ou/e religiosas: 
vai à missa usando sapatos vermelhos.” (in LADEIRA, 1985, p. 53). Considerando a narrativa de 
Andersen uma verdadeira história de terror para crianças, que reflete a visão cristã da sexualidade 
humana, Caio Fernando Abreu a reescreve, tomando agora uma personagem feminina, a Adelina 
do título desta comunicação. Por essa leitura do conto de Andersen como uma história sobre fanta-
sias sexuais duramente reprimidas pelos espaços de poder, constrói-se as fantasias de Adelina, que, 
assim como a Karen do conto “infantil”, aceita viver e satisfazer seus impulsos e desejos sexuais, ao 
mesmo tempo em que também concorda em pagar um preço por isso. O Objetivo desta proposta de 
estudo será, portanto, analisar a construção da personagem feminina Adelina pelas mãos de Caio 
Fernando Abreu. Seria ela um duplo feminino de Pérsio?

Bem longe de Marienbad, muito além do Nouveau roman
Fábio de Carvalho Messa (UFPR) - Jerônimo Duarte Ayala (UFSC)
O livro Estranhos Estrangeiros (2006), publicado 10 anos após a morte de Caio Fernando Abreu, 
oferece alguns contos já lançados como London, London (1977) e Pela Noite (1983), e outros iné-
ditos como Bem Longe de Marienbad, objeto deste trabalho. Podemos considerá-lo o último texto 
de ficção escrito pelo autor e que já anunciava as suas mais ousadas problematizações temáticas e 
narrativas. A alusão ao título do texto/filme de Alan Robbe-Grillet/Alain Resnais, O Ano Passado 
em Marienbad (1961), já fornece as pistas para uma primeira tentativa de compreensão. Dispomo-
-nos, portanto, a desmembrar este conto, a partir da identificação de construções similares ao pro-
jeto estético dos romancistas/cineastas da geração Nouveau Roman/Nouvelle Vague das décadas 
de 50/60, a fim de mostrar não apenas sua tessitura intertextual como também a de determinar 
quais seriam as predisposições retóricas do autor naquele contexto. Assim, reforçamos a discussão 
acerca da preocupação do autor em sair dos trilhos habituais da ficção, transcendendo às análises 
psicológicas dos personagens, propondo-se a apontar novas relações entre o homem e o mundo. 
Bem Longe de Marienbad não consiste apenas num conto que sintetiza uma apropriação assistemá-
tica dos pressupostos do nouveau roman, mas circunscreve-se a eles, numa paródica absorção de 
seus aspectos como: a sugestionabilidade do imprevisto, a inusitabilidade da experimentação e os 
choques de realidade vividos pelo protagonista. A linguagem cinematográfica também impregna o 
texto, já que é possível vislumbrar, como numa decupagem, os objetos, os gestos e movimentos dos 
personagens, os contornos e as formas, além das configurações de espaço e tempo, similares ao que 
Robbe-Grillet já apresentara em O Ciúme (1957). Há índices de atmosfera kafkiana que surgem na 
história e assumem uma circularidade redundante, fundindo-se no epílogo como: o homem manco 
de boné e sobretudo xadrez, o vagão do trem, a vidraça do restaurante, a tatuagem do leopardo 
dourado, os escritos de K. Tudo parece disposto a oferecer ao leitor (e ao próprio personagem) uma 
explicação sobre o que ocorre, mas estes componentes podem nem existir e apenas servir como ne-
bulosos índices (truques, retalhos de memória, vestígios de alucinação...) para múltiplas-chaves de 
compreensão. E eis que a proposta de um pós-nouveau roman se concretiza quando o leitor, tam-
bém perdido nessas brumas, tenta estabelecer ligações lógicas entre os elementos, acreditando que 
tudo se resolve no fim da narrativa como num feixe trivial de causas e consequências, de intenções 
e acasos.

Sessão 4 - Autoficção - Sala 5S 205
Coordenação: Prof. Ms. Gabriel Jodas  Nogueira

Autoficção e descentramento
Débora da Silva Chaves Gonçalves (UFU)
A partir da crônica “A vida é um eterno amanhã”, de João Ubaldo Ribeiro, esse artigo propõe um 
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passeio pela visão que o autor tem de si e como essa visão é modificada ao alcançar o leitor através 
de uma troca – autor/leitor – que possibilita a percepção de uma construção identitária que não so-
mente os confunde, como também os aproxima, ao inserir temas tão pessoais ao leitor e simultanea-
mente, tão caros ao autor. Nessa crônica, publicada no ano de 1993, João Ubaldo narra uma de suas 
experiências durante a estadia em Berlim, na Alemanha e usa trocadilhos do idioma e da tradução 
brasileira do termo “amanhã” numa tentativa de explicar, ou de tão somente, representar os vários 
significados possíveis por trás da palavra. Com essa experiência de leitura, nota-se o aumento de 
aproximação da obra ficcional com as histórias reais (dentro de um real possível) que cada vez mais 
tem surgido nos meios de produção literária. Textos esses que questionam o lugar do outro e a re-
presentação desse outro na construção identitária individual de um sujeito. A cada novo texto, uma 
nova proposta acerca do papel representado no universo real e, consequentemente, no discurso 
ficcional. No entanto, mesmo com tantas propostas teóricas e ficcionais, quase sempre esses questio-
namentos não são esclarecidos, muitas vezes, antecipam novas dúvidas e novas problemáticas que 
acabam confundindo esse sujeito, fazendo com que ele não se insira no universo identitário por não 
se sentir dentro dele. Sendo assim, lançamos mão de conceitos de representação e identidade para 
exprimir a constante remissão ao descentramento da vida cotidiana, a fim de questionar a autofic-
ção como um processo identitário e uma revisitação do sujeito ao lugar do outro.

Breves reflexões sobre escritas de si em alguns poemas de Jorge Wanderley.
Jorcilene Alves do Nascimento (UFU)
Escrever sobre si mesmo parece fácil e quem melhor do que o próprio autor para tal propósito? Essa 
ideia permeia as mentes desavisadas, como a minha antes das discussões em um grupo de estudo 
sobre autobiografia. Pensava ser a voz do autor a própria voz do personagem em textos denomina-
dos como autobiográficos. Porém essa questão não é tão simples e carece de cuidado e uma aborda-
gem mais detida. Muitas vezes encontramos nesses textos além do título, pistas como a assinatura, 
o nome próprio, os votos iniciais de dizer a verdade, os fatos conhecidos da vida do autor presentes, 
entre os elementos que compõem o texto. Tais traços nos levam a tomar as autobiografias como 
expressões autorrepresentativas. Toda esta “construção”, ou seja, o trabalho com estes elementos, 
então, acaba por nos conduzir a não questionar as informações apresentadas e considerá-las como 
reais. Mas será a “literatura autobiográfica?”, com as suas várias formas de escrita de si - as confis-
sões, os autorretratos, autobiografias, entre todos os outros gêneros, a plena expressão da essência 
do autor? Será realmente imparcial? Não poderá a “construção” refletir o contrário? Ao lermos esses 
textos, estamos caminhando realmente na direção certa? Alcançando a história real ou a ficcional do 
autor? Para além desses questionamentos como ficaria a lírica, um gênero literário a expressar o eu? 
A poesia estaria isenta dessas problematizações, o que deixaria margem para alguns questionamen-
tos. A lírica, uma escrita em versos que visa um leitor, ainda aquele que nega, parece não ser uma 
“representação” tão real assim, ela também está à disposição do olhar mais perspicaz e de todas 
aquelas indagações que pairam sobre a autobiografia. A partir desta reflexão, é importante notar 
que, em meio às tantas formas poéticas, como a elegia, o soneto, a ode, a canção, o rondel, encontra-
mos uma utilizada para retratar o ser quando não estiver mais entre os vivos, o epitáfio. Tal fato nos 
leva a pensar em uma escrita fiel, pois será ela o retrato a promover tanto a imortalidade daquele 
ser como o meio de re/conhecimento pelo leitor deste indivíduo que se inscreve. Dentre os vários 
poetas brasileiros que se pautaram pelo tema e utilizaram esta forma de escrita, Jorge Wanderley se 
destaca pelo cuidado formal com a sua obra e ter entre seus poemas, epitáfios. E é dos epitáfios des-
te autor que trataremos mais detalhadamente neste trabalho, o qual se constitui de uma discussão 
sobre formas autobiográficas na lírica e as principais questões teóricas que envolvem este assunto. A 
partir da análise de três poemas de Wanderley procuramos verificar os retratos pintados do e pelo 
eu lírico, em consonância com a teoria das escritas de si. Ao final desta pesquisa, evidenciamos o 
jogo com a linguagem, que ao negar e reafirmar informações sobre o eu lírico, demonstra em si as 
indefinições de tais construções e as questões inerentes da autobiografia ainda pouco estudadas na 
poesia.
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O desvelar da escrita: O desnudamento do texto autoficcional em O falso mentiroso - Memórias, 
de Silviano Santiago
Gabriel Jodas Nogueira (UFU)
Na pós-modernidade as autoficções se desenvolveram sob o signo da identidade narrativa, sempre 
em processo de construção, como é o caso do texto ficcional de Silviano Santiago O falso mentiroso; 
memórias (2004), que apresenta um narrador consciente de suas rupturas de sentido presentes na 
narrativa sobre sua personalidade que vai sendo elencada ao longo do texto. Como numa colcha de 
retalhos, já pronta, Samuel descobre suas identidades, que se acumulam àquelas que o personagem 
narrador vai formando a partir de suas experiências. Entre os relatos que apreendeu daqueles que 
o rodeiam e os seus traços de memória, percebemos a arbitrariedade neste processo de construção 
de si. É a partir do conceito de performance, presente no texto Problemas de gênero: feminismo e 
subversão da identidade (2003) de Judith Butler, que analisamos a identidade do narrador destas 
memórias. A identidade é vista, nesse caso, como uma construção contingente de sentido que, de 
forma lúdica (a partir de jogos), desvela a construção ficcional da identidade autônoma sustentada 
pelos romances realistas. Neste estudo, tentamos dar sentido aos questionamentos; caminhamos, 
inevitavelmente, rumo à crise da teoria sobre a autoficção? Como a crítica especializada lida com 
textos ficcionais que abordam a descontinuidade da criação como adjunto ao processo escritural? 
Tais questões reiteram a mudança pela qual têm passado a ficção na pós-modernidade que, estabe-
lecendo novas estruturas de sentido, rompe com a pretensão de objetividade do texto autoficcional. 

Mil Rosas Roubadas, de Silviano Santiago: entre a ficção e o real
Lucas Gilnei Pereira de Melo (UFU)
O romance Mil rosas roubadas é uma das mais recentes obras de Silviano Santiago, lançado em 
2014, pela editora Companhia das Letras. Com um texto extremamente confessional e memorialís-
tico, o livro trata da vida de um professor universitário aposentado que se depara com seu melhor 
amigo, Zeca, em um leito de hospital, à beira da morte. Diante dessa inusitada situação, o narrador, 
que contava com Zeca para ser seu biógrafo, se vê obrigado a inverter os papéis. A partir de então, 
o narrador retoma seu primeiro encontro com seu amigo, os caminhos que se dispersaram e os 
sentimentos contidos em cada descoberta, ao bel prazer da memória e dos flashes subjetivos que as 
lembranças lhe possibilitaram à gênese daquela amizade. Intencionamos analisar, com esse artigo, 
principalmente, essa literatura que trabalha, como menciona Garramuño (2008), com o real, com 
planos palpáveis que escapam de uma moldura da representação, comum na literatura autônoma, 
especialmente pelo fato de o autor transitar entre o romance, a biografia e a autobiografia. O tex-
to de Silviano é um típico Roman à clef, que burla nomes e datas reais, cria histórias e transcreve 
outras tantas em primeira pessoa, em um tom biográfico, pela homenagem a Zeca e, também, um 
tom autobiográfico ao falar de si, em tom confessional. Para a análise, dois importantes pontos da 
obra serão considerados de maneira significativa: o passeio pelos elementos artísticos, culturais e 
espaciais e o capítulo final, intitulado Armadilha, cujo caráter confessional se apresenta de maneira 
mais contundente. Sobretudo pela inserção da temática temática homoafetiva, sendo impossível 
não perceber a tênue linha esboçada pelo autor entre realidade e ficção, alocando o romance como 
uma narrativa contemporânea de qualidade, pois consegue confundir, da melhor maneira literária 
possível, o leitor e fazê-lo notar a verdade daquela representação, mais parecida com uma biografia 
autobiográfica, como bem relatou o escritor.

Sessão 5 - Adaptações - Literatura, artes e mídias - Sala 5S 207
Prof. Dra. Enivalda Nunes Freitas Souza

Transposições de Pierrot Lunaire: Albert Giraud, Arnald Schoenberg e Dora Ferreira da Silva
Enivalda Nunes Freitas Souza e Fernanda Cristina de Campos (UFU)
O poeta simbolista belga Albert Giraud (1860 – 1929) compôs a obra poética Pierrot lunaire em 1884, 
que ganhou repercussão maior após ser traduzida para o alemão. O compositor Arnold Schoenberg 
cria, a partir desses poemas, uma das obras musicais mais importantes do século XX, introduzindo 



10

na música clássica o gênero “cantofalado”, quando, em vez de cantar, os versos são recitados pela 
cantora, obedecendo a uma musicalidade atonal proveniente do sentido das palavras. Esta forma é 
uma junção de poesia, música e drama. No Brasil, os poemas de Albert Giraud foram traduzidos, 
em recriação poética, por Augusto de Campos, que se une à regência de Ronaldo Bologna e à so-
prano uberlandense Edmar Ferretti. O resultado da montagem brasileira, da composição de Arnold 
Schoenberg, acontece em 1980, em Campos do Jordão. Por influxo da obra alemã, ou pelos poemas 
em francês ou em alemão, ou até mesmo influenciada pela amizade com a cantora lírica brasileira, 
os versos do simbolista belga chegam à poeta Dora Ferreira da Silva (1918 – 2006). A proposta dessa 
comunicação é estabelecer relações intertextuais entre os poemas “Pierrot Lunar I” e “Pierrot Lunar 
II”, de Dora Ferreira da Silva, cotejando-os com os versos originais em francês e os traduzidos por 
Augusto de Campos, estabelecendo os pontos de contato mais evidentes. Almeja-se observar se há 
marcas do gênero “cantofalado” nos versos de Dora que, de igual modo, engendrou em sua poesia 
o ritmo semântico, que se manifesta para além de estruturas tradicionalmente musicais. O aporte 
teórico à relação música e poesia é buscado em estudos que partem de apontamentos do compositor 
alemão Arnold Schoenberg, como o de Maria Cristina Aguiar, “Música e poesia: a relação comple-
xa entre duas artes da comunicação”. Segundo esta pesquisadora, a proximidade entre música e 
poesia começa pelo fato de ambas serem regidas por uma mesma gramática, de ordem fonológica, 
sintática e semântica, até que a genialidade de cada compositor perturba essa ordem... Na poesia, 
o aproveitamento das consoantes conquistou uma musicalidade insuspeitada. Ao final, sem com-
parar qualitativamente a música feita para um texto ou um texto que foi musicado, o importante 
para a estudiosa é que a arte seja apreciada em sua totalidade: “Para Schoenberg a obra de arte é tão 
completa e homogênea que não pode dissociar-se em fragmentos. O sujeito que faz a sua apreciação 
não deve deter-se apenas numa das suas partes sem apreciar o todo”. Para complementar a análise 
dos poemas, recorre-se à crítica do imaginário e à teoria da poesia, como Gaston Bachelard, Gilbert 
Durand, Ezra Pound e Alfredo Bosi.

De Caio Fernando Abreu para Hilda Hilst: correspondências e inspiração pela escrita. Uma aná-
lise da imagem “cães” na poética Hilstiana
Karyne Pimenta de Moura Costa - Enivalda Nunes Freitas e Souza (UFU)
Caio Fernando Loureiro de Abreu (1948-1996) e Hilda Hilst (1930-2004) estabeleceram um vínculo 
que foi além da escrita e da afetividade. As cartas endereçadas de Caio para Hilda compreendem 
de 1971 a 1990 e teriam sido, inicialmente, fadadas à destruição pela destinatária devido a um de-
sentendimento. Conservada, no entanto, essa correspondência foi publicada no livro de Paula Dip, 
Numa hora assim escura – A paixão literária de Caio Fernando Abreu e Hilda Hilst (2016). Além 
de aspectos pessoais, são retratadas, sobretudo, as descobertas de Caio como escritor e a influência 
de Hilda para sua criação. A leitura desse referencial entranhado à constituição da subjetividade 
da criação literária desvela que do encontro desses dois escritores novas vivências de escrita foram 
equacionadas por ambos. Desde a afirmação criativa do jovem escritor até a experimentação, pela 
poeta veterana, de um novo meandro literário, a ficção, inaugurada em 1969 com o texto “O uni-
córnio”, nota-se que a amizade entre Caio e Hilda envolvia aprendizagens literárias e dissonâncias 
pessoais. Apesar de a Casa do Sol (residência de Hilda em Campinas desde 1966) ter sido um espaço 
de acolhida para Caio em temporadas que se repetiram de 1969 a 1971, e de a autora a ele ter dedi-
cado a narrativa “Lázaro”, publicada na obra Ficções em 1977, o escritor vivenciou momentos de 
angústia pelo distanciamento de sua interlocutora. Essa proximidade literária, seguida de uma rup-
tura, provoca em nós uma curiosidade que nos instiga a apresentar, nessa comunicação, excertos 
da correspondência enviada por Caio a Hilda, lançada por Dip, os quais problematizam possíveis 
traços criativos despertados em Caio. Tais fragmentos da correspondência de Caio oportunizam 
inebriarmos pela produção poética de Hilst na análise do poema VI de “Ode descontínua e remota 
para flauta e oboé. De Ariana para Dionísio”, cujos poemas foram os que antecederam a primeira 
experiência de Hilst com o gênero narrativo. O referido poema foi escrito em 1969 - ano da primeira 
estada de Caio na Casa do Sol - e se insere em um período de transição de gêneros literários vivido 
pela escritora. Posteriormente publicado na obra lírica Júbilo, memória, noviciado da paixão, lança-
da em 1974, o poema VI é de temática erótica e traz na imagem de animalidade “cães” uma presença 
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simbólica e real, intrínseca ao que cercou os dois escritores no cotidiano da Casa do Sol, habitada 
por diversos cães. Desta forma, esse poema entra como apresentação do cenário experienciado pelo 
jovem escritor. A leitura do corpus lírico terá como metodologia a crítica do imaginário - perscruta-
remos as imagens e símbolos representativos da criatividade do eu perante a palavra - sob o amparo 
do referencial teórico de Georges Bataille (1968), C. G. Jung (1996), Gaston Bachelard (1988), Gilbert 
Durand (2002), Giorgio Agamben (2009) e Ezra Pound (2006). Objetivamos, pela leitura de trechos 
de correspondência e pela análise da poética hilstiana, situar a atmosfera intuitiva que teria inspira-
do Caio Fernando Abreu em sua primeira permanência na Casa do Sol, um ambiente de referência 
cultural para as décadas de 1970 e 1980.

Orlando(s): uma análise do romance de Virginia Woolf e do filme de Sally Potter
Luana Pereira do Vale (UFU)
Este trabalho tem como objetos de estudo o romance de Virginia Woolf, Orlando (1928) e a adapta-
ção da mesma obra para o cinema por Sally Potter Orlando – A Mulher Imortal (1993). Através des-
te, será analisado como se dá o processo de construção da personagem híbrida Orlando no romance 
e no filme. Virginia Woolf é uma das mais importantes escritoras do século XX que seguirá um pro-
jeto estético bastante pessoal na elaboração de suas obras, utilizando técnicas capazes de expressar 
o fluxo de consciência e a subjetividade no processo de criação de seus personagens. Orlando é a 
história de um jovem inglês com origens monárquicas que atravessa os séculos numa jornada em 
que transita de um sexo para o outro em busca de sua liberdade individual e do reconhecimento 
de sua poesia. A personagem transita durante cerca de 400 anos e irá vivenciar a Era Vitoriana, pe-
ríodo marcado pelo pudor, puritanismo e hipocrisia da burguesia vitoriana que confisca e encerra 
a sexualidade que terá como único objetivo a reprodução, nas palavras de Michel Foucault (1976). 
Ademais, pretende-se analisar como se dão as relações de poder da sociedade perante a figura fe-
minina da personagem Orlando no final do século XIX e início do século XX. Virginia Woolf é uma 
importante figura do feminismo e que através de suas obras dá voz às mulheres no início do século 
XX. A autora considera a mente do artista andrógina, portanto Woolf constrói uma personagem hí-
brida em Orlando. Por sua vez, na releitura pós-moderna de Sally Potter para o cinema assim como 
na obra de Woolf, percebe-se essa construção de uma personagem híbrida, múltipla, em busca de 
sua liberdade como sujeito individual perante uma sociedade repressora em relação às mulheres e 
a busca de sua liberdade sexual.

O ensaio programático de Michel Houellebecq sobre H. P. Lovecraft
Daniel Padilha Pacheco da Costa (UFU)
Antes de se lançar na carreira de romancista, graças à qual obteria reconhecimento internacional, o 
escritor francês Michel Houellebecq escreveu um longo ensaio sobre o mestre do horror sobrena-
tural, intitulado H. P. Lovecraft: contra o mundo, contra a vida (1991). No prefácio à sua reedição, 
publicado depois do sucesso alcançado pelo seu segundo romance – Partículas elementares (1998) –, 
ele qualificou seu ensaio de “uma espécie de primeiro romance”. Naquele contexto, essa expressão 
revelava menos seu desejo de prestar uma homenagem à sua principal referência literária, do que 
seu reconhecimento retrospectivo da importância daquele ensaio para a formulação do seu próprio 
programa literário, o qual seria aplicado em seus romances subsequentes. Entendido como progra-
mático, aquele ensaio permite compreender não apenas a influência exercida por H. P. Lovecraft so-
bre Michel Houellebecq, mas, sobretudo, as complexas relações de oposição e complementaridade 
que suas respectivas obras entretêm entre si. Não há dúvida de que o romancista francês aprendeu 
com o mestre do horror sobrenatural a explorar ficcionalmente o vocabulário científico, a encenar 
protagonistas particularmente passivos ou inadaptados e a oferecer uma visão essencialmente pes-
simista do mundo moderno. Mas, sob o pano de fundo dessas características comuns, pretendemos 
insistir na completa inversão operada por Michel Houellebecq em relação aos cenários oníricos e às 
situações absurdas imaginadas por H. P. Lovecraft. Ao compararmos aquele ensaio programático 
com os seus romances subsequentes, a nossa intenção é, portanto, lançar uma nova luz sobre o tão 
discutido “estilo realista” praticado pelo escritor francês desde seu primeiro romance – Extensão 
do domínio da luta (1994). Desta perspectiva, a análise sociológica da contemporaneidade feita por 
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Michel Houellebecq a partir dos únicos valores irredutíveis no Ocidente economicista e liberal (o 
sexo e o dinheiro) não aparece mais como o inverso simétrico, mas como o oposto complementar do 
mundo fantástico inventado pelo mestre do horror sobrenatural.

Sessão 6 - Literatura e Homoerotismo - Sala 5S  209
Coordenação: Dorinaldo dos Santos Nascimento

Modos de abordagem do desejo homoerótico na contística brasileira
Carlos Eduardo Albuquerque Fernandes (UFRPE)
A relação homoerótica sofreu (e ainda sofre) fortes penalizações ao longo da história. O rechaço des-
sa relação parece ter sido uma das formas de repressão cultural, ocultando e impedindo discussões 
a respeito do homoerotismo através de práticas preconceituosas, na maioria das vezes, baseadas no 
discurso religioso ou médico-científico. A literatura de ficção, como um campo que problematiza 
papeis sociais, parece ter sido um dos espaços discursivos pioneiros a “falar” sobre as relações entre 
pessoas do mesmo sexo. O objetivo deste trabalho é percorrer diacronicamente a abordagem do 
desejo homoerótico em nove contos brasileiros do século XX e XXI, a acompanhar as mudanças his-
tórico-culturais do período de publicação de conto e perceber as nuances na maneira que a narrativa 
se estrutura no discurso do narrador e falas e posturas das personagens de ficção em relação ao tema 
homoerótico. Foram escolhidos os seguintes contos para ilsutrar a discussão: “Histórias de gente 
alegre” [1910], de João do Rio; e “Menino do Gouveia” [1914], de Capadócio Maluco; “Nem mesmo 
um anjo é entrevisto no terror” [1956], de Samuel Rawet e “Paixão segundo João” [1969], de Dalton 
Trevisan; “Terça-feira gorda” [1982], de Caio Fernando Abreu e “Marta em março” e “Um clarão 
no escuro” (1998), de Fátima Mesquita; “Morte de mim” (2000), de Cíntia Moscovich e “Separação” 
(2007), de Antonio de Pádua Dias da Silva. A discussão proposta se ancora em diversas áreas dos 
estudos literários e culturais, a saber: Barcellos (2006), Hall (2007), Silva (2007) e Fernandes (2015).

Alteridades abjetas: homoerotismo, envelhecimento e intercâmbios sociossexuais na ficção de 
Gasparino Damata e João Gilberto Noll
Dorinaldo dos Santos Nascimento (UFU)
Pensar a interseccionalidade temática envelhecimento e homossexualiadade é, sobretudo, nos ende-
reçarmos para as tensões entre corpo e cultura. Para o confronto entre a imperenidade material do 
corpo e sua construção social. No que tange ao envelhecimento entre homens homossexuais, con-
vém aludirmos o cruzamento tenso e móvel entre novas e velhas convenções sobre a periodização 
da vida. Isso nos leva aos possíveis arranjos, combinações e variações envolvendo, por exemplo, 
figuras como a da “tia velha”, exageradamente afeminado, desprovido de atrativos, solitário, de-
primido; a do “velho tarado”, capaz de assediar, aliciar e atacar qualquer jovem mais incauto, até a 
imagem menos disfórica do “coroa” bem-disposto. Na subcultura gay, no universo das homosso-
ciabilidades, tem-se acentuado cada vez mais a hipervalorização da estética jovem, conectada aos 
signos do consumismo, individualismo e sucesso medido pela quantidade de conquistas sexuais ca-
suais. Resultando daí, o alijamento e invisibilidade do homossexual idoso face a um mercado sexual 
hierarquizado por critérios de juventude e beleza, em que não há lugar para pessoas de mais idade, 
uma vez que elas carregariam os estereótipos derivados da depreciação de sua atratividade como 
parceiros sexuais desejáveis e decorrente marginalização pelos mais jovens. Nesse contexto, no âm-
bito das homorrepresentações literárias, tendo em mira a ideia da abjeção em relação ao corpo velho 
e à homossexualidade, intentamos, neste trabalho, problematizar o lugar periférico de personagens 
homossexuais em processo de envelhecimento, que realizam intercâmbios sociossexuais/afetivos. 
Para tanto, à luz de aportes teórico-metodológicos alinhados à crítica cultural em consonância à 
teoria queer, analisamos o conto “O inimigo comum”, presente na coletânea “Os solteirões” (1974) 
de Gasparino Damata e o romance “A céu aberto” (2008), de João Gilberto Noll. As discussões 
logradas, neste artigo, evidenciaram que os personagens homossexuais em envelhecimento, repre-
sentam uma das formas mais salientes da alteridade abjeta e excluída dentro da própria experiência 
contemporânea da homossexualidade masculina visível. Sublinhou-se, também, os processos de 
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subjetivação, tensões e conflitos dramatizados pelos personagens, resultantes da monetarização de 
suas relações sexuais com homens mais jovens, bem como a construção de conjugalidade – arranjo 
relacional em meio à configuração paterna -, calcada na troca de favorecimentos de ordem socios-
sexual e afetiva.

O design gráfico como ferramenta de atualização da literatura homoerótica. - 
Antonio Carlos P. da Fonseca Junior (UNITAU)
Narrativas de temática homoerótica tiveram seu apagamento em edições pouco divulgadas, além 
de serem consideradas literatura menor, durante anos no Brasil. Se pegarmos apenas o recorte dos 
séculos XIX e XX veremos a quantidade de textos que passaram despercebidos e foram pouco lidos 
de uma forma generalizada. Já nos últimos 20 anos do século XX houve um retorno a essas publica-
ções através de grupos de pesquisas acadêmicos e científicos colocando-as em destaque, como é o 
caso de Bom Crioulo, de 1895, considerado o primeiro romance ocidental de temática homoerótica e 
inter-racial. Com isso vemos que reeditar obras em momentos em que a discussão sobre diversidade 
sexual e gênero está ampliada faz com que obras sejam atualizadas, e, para tal, o design deve acom-
panhar o público contemporâneo criando um atrativo para os textos. Aliar design ao resgate de tex-
tos pouco conhecidos, fazendo assim a tradução intersemiótica e atualizando seu formato, faz com 
que novos leitores tenham acesso às obras. O objetivo desta comunicação é apresentar o trabalho 
desenvolvido pela editora “O Sexo da Palavra” em reeditar textos marginalizados e esquecidos com 
roupagem contemporânea e formato atrativo para o leitor atual. Os textos escolhidos, através do 
grupo de pesquisa homônimo da editora elaborado na Universidade Federal de Uberlândia – MG, 
tem por critério a presença de cenas homoeróticas parcial ou em sua totalidade e que tiveram pouca 
circulação. No momento está em projeto o lançamento de três livros: “O Menino do Gouveia”, de 
Capadócio Maluco, “Internato”, de Paulo Hecker Filho, e “Impotência”, de João do Rio. A linha 
editorial a se seguir é resgatar fotografias e gravuras das épocas em questão da primeira publicação 
dos textos e através de grafismos contemporâneos trazê-los para dias atuais em ilustrações.
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Sexta-feira, 28/04/2017
14 h às 17 h

Sessão 1 - Obra de Caio Fernando Abreu - Sala 5S  102
Coordenação: Prof. Dr. Jorge Vicente Valentim 

O processo criativo em O ovo apunhalado, de Caio Fernando Abreu
Patrícia Lopes da Silva (UFU)
O contexto ficcional da modernidade é marcado por discursos fragmentados apresentando profun-
das transformações estéticas, temáticas e surgem novas formas de expressão. A década de 60, por 
exemplo, é sempre lembrada como uma época de repressão, de regimes militares, crise política e foi 
assistida por jovens em busca de novas experiências, paz e amor, pela liberdade de expressão. Na 
coletânea O ovo apunhalado, de Caio Fernando Abreu, publicada em 1975, nota- se que há a pre-
sença da solidão e da crise existencial do sujeito moderno. Assim, pretende-se discutir o processo 
criativo da produção literária de Caio Fernando Abreu, a qual absorve a atmosfera de repressão da 
época.

Caio Fernando Abreu em Portugal: entre silêncios e ecos
Jorge Vicente Valentim (UFSCar)
Esta comunicação propõe uma reflexão em torno da literatura homoerótica em Portugal, produzida 
depois da Revolução dos Cravos (25 de Abril de 1974), e os ecos perceptíveis da ficção brasileira 
na portuguesa, sobretudo, dos títulos de Caio Fernando Abreu. A partir da verificação em alguns 
dos principais veículos da crítica literária no cenário português, pretendemos analisar de que modo 
o silêncio de alguns setores da crítica se contrasta com as ressonâncias intertextuais em obras de 
significativos autores portugueses pós-25 de Abril. Se, por um lado, algumas das categorias de per-
sonagens criadas pelo escritor brasileiro podem ser observadas em obras de Al Berto, Guilherme 
de Melo e Possidónio Cachapa, por exemplo, por outro, não se poderá negar que, em casos bem 
pontuais (como os de Natália Correia e Bernardo Santareno), os vieses crítico e dramático também 
podem ser detectados, ainda que os diálogos não sejam abertamente explicitados. O que se preten-
de com este trabalho é mostrar como a obra de Caio Fernando Abreu ganhou ressonâncias do lado 
de lá do Atlântico, estabelecendo uma espécie de elo e diálogo intertextual no universo literário de 
língua portuguesa, mesmo que, em termos de abordagem e interesse da crítica acadêmica, o escritor 
brasileiro tenha passado por uma espécie de desinteresse e silenciamento.

Damas não entram na roda: os fios da narrativa de Caio F no tear do espaço
Marineia Lima Cenedezi (GPEA – CNPq/UFU)
O presente estudo está vinculado ao Grupo de Pesquisa em Espacialidades Artísticas – GPEA 
(CNPq/UFU), inserindo-se na linha de pesquisa espaço e narrativa, cuja proposta é investigar a 
relevância do espaço ficcional para a produção de sentidos da narrativa literária. Dentro dessa pro-
posta, a atenção deste trabalho é centrada em algumas reflexões em torno do conto “Dama da noi-
te”, abrigado na obra de Caio Fernando Abreu, “Os Dragões não Conhecem o Paraíso”. Para assina-
lar os limites deste estudo dentro do território da “Dama da noite”, busca-se investigar a construção 
espacial dessa produção com o fim de evidenciar suas possíveis significações. A sustentação teórica 
da análise sobre os espaços da narrativa em estudo será realizada com base nas observações ela-
boradas por Michel Foucault (1999) acerca das construções das diversas espacialidades das obras, 
especialmente as literárias; em articulação com outras referências, a saber, a abordagem da noção 
de topopatia, que se desdobra em topofilia e topofobia, discutida por Ozíris Borges Filho (2007), a 
partir dessa dicotomia busca-se desenhar o percurso espacial das personagens a fim de depreen-
der as relações existentes entre personagem e espaço; e o empréstimo do par conceitual, estratégia 
e tática, formulado por Michel de Certeau (2003) – empresta-se essas expressões do autor de “A 
invenção do Cotidiano”, mas, dentro da proposta deste estudo, elas serão reconfiguradas. A arti-
culação entre as formulações de Michel Foucault, a contribuição de Borges Filho e a de Michel de 
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Certeau ajudam a discutir a representação do espaço e sua interferência nos sentimentos, sensações, 
experiências vivenciadas pelas personagens da produção artística de Caio Fernando Abreu. Alguns 
questionamentos norteiam esta proposta: como os espaços estão organizados na narrativa? Como 
são construídos os comportamentos tático e estratégico bem como as noções de topofilia e de topo-
fobia? Qual a relevância dos espaços nos posicionamentos ideológicos dos personagens? Em linhas 
gerais, a proposta é tentar revelar como a criação espacial desata os fios de ordem social e de ordem 
estética que vestem a “Dama da noite”.

O outro lado da moeda 
José Luiz Foureaux de Souza Júnior (UFOP)
A proposta se origina da/na leitura do conto “Depois de Agosto”. Ao tratar do tema da morte 
(ainda que de maneira implícita), a narrativa desenvolve instigante passeio entre as veredas do 
afeto que parece enredar a vida dos protagonistas da história. Escrito num momento de definição 
existencial do autor, o conto aponta para questionamentos de fundo, no que diz respeito à análi-
se das relações afetivas hodiernas, sobretudo aquelas que vinculam sujeitos tidos e havidos como 
“marginais”, em certo sentido. A metáfora prevalece e sua abordagem com o auxílio da Psicanálise 
faz-se consistente no processo de leitura do conto de Caio. Da mesma maneira, a relação afetiva que 
se desvela constitui “espaço” – sobretudo na concepção de Bachelard – em que as circunlocuções 
do pensamento do protagonista deambula, em busca de uma explicação plausível para o que acon-
tece. Neste quadro de referências o homoerotismo – na fatura do pensamento de Jurandir Freire 
Costa – cobra seu tributo e faz com que o nome utilizado para intitular a narrativa não seja absoluta 
e inquestionavelmente gratuito. Comumente tomadas como momentos de exceção, doenças graves 
como o câncer e a Aids são descritas por meio de metáforas que as associam a inimigos de uma ‘nor-
malidade’. O indivíduo doente torna-se contraponto aos indivíduos saudáveis, corroborando, desta 
forma, o valor da saúde como condição necessária e suficiente para a realização de um supostamen-
te incomensurável potencial humano. Daí a plausibilidade da metáfora operacional desta proposta: 
a do outro lado da moeda. Em “Depois de agosto”, a conclusão do protagonista de que, para ele, 
tinha ficado tarde demais — sobretudo para o amor — é resultado do prognóstico de sua morte 
iminente, que se contrapõe à liberdade e ao poder de ação que experimentariam os não-infectados, 
poder que não é percebido pelos últimos. Revela-se, assim, a incoerência e a inutilidade, tanto para 
doentes como para não doentes, de um discurso que associa doenças graves a agentes de revelações 
a respeito das prioridades dos homens e de seu papel na sociedade. A consciência das contradições 
que cercam tal discurso se manifesta na seguinte reflexão do protagonista. Desta forma, a proposta 
de comunicação se vê na iminência de um horizonte de expectativas que se quer, uma vez mais, 
amplo e provocador.

Sessão 2 - Caio Fernando Abreu  e outros autores - Sala 5 S 103
Coordenação: Ms Rosânia Alves Magalhães 

Por uma dramaturgia caiofernandiana. A construção dramática de Caio Fernando Abreu a partir 
da leitura de Pode ser que seja só o leiteiro lá fora 
Maysa Bernardes Buzzolo (UFMS)
Propõe-se no presente trabalho uma análise da peça teatral Pode Ser Que Seja Só o Leiteiro Lá Fora, 
de Caio Fernando Abreu, bem como identificar nela traços da escrita poética do autor, que por si só 
configura-se com forte encargo dramático, mas também reconhecer traços de sua originalidade no 
que tange ao seu fazer dramático e sua escrita teatral. Trata-se da primeira peça escrita sem parce-
rias, sua primeira “investida independente na dramaturgia” (BREDA, 2009), portanto, o primeiro 
registro dramático genuinamente caiofernandiano. A leitura crítica da peça dar-se-á a partir do que 
sugeriu Ball (2009), enquanto a apreciação e ponderação do enredo tem como base os pressupostos 
de Rosenfeld (2014) e Prado (2014), analisando de maneira específicas as personagens com a fina-
lidade de traçar seus perfis e assim identificar suas representações sociais e conflitos psicológicos. 
Por tratar-se de uma obra na qual a ação dramática e a dinamicidade dão-se por meio das falas, a 
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leitura dos diálogos será orientada por Pallottini (1988) com intento de compreender as relações e 
os efeitos de sentidos que a interação das personagens proporciona ao texto. A fim de compreender 
o processo de polifonia (resultando inúmeras vezes numa homofonia) na construção das vozes dos 
discursos das personagens será usado Bakhtin (1993,1999) e Foucault (1986) na compreensão das 
relações de poder que delas emanam, causando em algumas vezes a sensação de – possíveis – rela-
ções discursivas hierárquicas. Com intenção de compreender a gênese do texto dramático (refletido 
na dramaturgia de Caio F), a leitura dramática contará com Pavis (1999) na elucidação de questões, 
conceitos e concepções essenciais ao gênero dramático e, a partir de ensinamentos de Szondi (2011), 
pretende-se entender a constituição da peça em ato único. A observação e análise das didascálias, 
um tanto peculiares, e seu papel na composição e ambientação da trama estabelecer-se-á por Main-
gueneau (1996). Por fim, partindo dos estudos de Bachelard (1193) é de interesse observar o espaço 
e suas características na fábula e compreender sua significação no desenvolver da diegese, para que 
se compreenda como o espaço interage e/ou influencia nas relações das personagens.

A Loura e a Morena, o Moço do Norte e o Moço do Sul: a proscrição dos monstros em Exílio, de 
Lya Luft, e “Aqueles dois”, de Caio Fernando Abreu
André Pereira Feitosa (Unifei)
Muitos teóricos que estudam o grotesco nas artes e na literatura, como Geoffrey Galt Harpham, 
Margaret Miles, Muniz Sodré e Raquel Paiva, defendem que o monstro tem por característica in-
trínseca corromper critérios de comportamento, de beleza e de perfeição mantidos como valores 
de normalidade estabelecidos por determinada comunidade. Uma das soluções propostas pelos 
que defendem as normas de poder está em apartar os diferentes, os que vilipendiam tais regras de 
comportamento social. O romance Exílio, de Lya Luft, explicita desde o título da obra que as pes-
soas cujos corpos e comportamentos se distanciam dos padrões de perfeição estão, em sua maioria, 
fadadas à exclusão. Os protagonistas dessa obra estão condenados por sua sociedade a viverem na 
Casa Vermelha; local destinado àqueles que oferecem risco de contaminar a assepsia artificialmen-
te construída pelos que se autodeterminam normais. O casal lésbico, a Loura e a Morena, habita, 
junto com outras pessoas consideradas anormais, a referida casa que está localizada à margem da 
cidade, à beira de um precipício. O conto “Aqueles dois”, de Caio Fernando Abreu, também apre-
senta personagens que se distanciam das normas heteronormativas de poder que, por este motivo, 
são qualificados como aberrações em seu local de trabalho; dois moços, dois monstros, secamente 
excluídos da sociedade na qual habitam. A firma na qual eles trabalham tem fortes ressonâncias 
com a Casa Vermelha luftiana; no entanto, a atmosfera fatalista é desfeita ao final da narrativa. Raul 
e Saul — curiosamente um é louro e o outro é moreno — também compartilham do imperdoável 
defeito do qual a Loura e a Morena padecem: a homoafetividade, velada pelo rasuramento de suas 
identidades no seu ambiente de trabalho, sendo visto apenas como “aqueles dois”. Apesar de o con-
to de Abreu não se refutar da explicitação da crueldade humana em rotular e eliminar os monstros 
sociais, o final da narrativa aponta para uma possível redenção para o casal, colocando em cheque 
a felicidade do habitat daqueles que não aceitam a diversidade. As narrativas de Luft e de Abreu 
criticam a necessidade dos considerados normais em organizar suas sociedades em normal e anor-
mal, belo e grotesco, aceitável e não aceitável, impondo camisas de força comportamentais quando 
a natureza do indivíduo, por ser ampla e plural, resiste a tais modelos cristalizados de normas de 
conduta.

Uma relação não estereotipada em Tchau, de Lygia Bojunga 
Rosânia Alves Magalhães (UFU)
O presente trabalho pretende investigar como as masculinidades são apresentadas no livro Tchau 
(2003), de Lygia Bojunga, a partir da análise da inversão de comportamentos em relação ao que se 
espera dos gêneros masculino e feminino, no contexto familiar. A fim de realizar um estudo mais 
detalhado foi selecionado o primeiro conto que recebe o mesmo nome do livro, “tchau”. Este conto 
é dividido em seis partes, a saber, “O buquê”, “Na beira do mar”, “No sofá da sala”, “Na mesa do 
botequim”, “A mala” e “O pai volta tarde e encontra um bilhete no travesseiro”, as quais seguem 
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uma ordem cronológica, apresentando o amadurecimento precoce de uma menina, que se vê en-
volvida no processo de separação conjugal de seus pais. Rebeca é, inicialmente, uma menina tran-
quila, mas que no desenrolar da narrativa se mostra amadurecida, diante do sofrimento do pai que 
é abandonado, pela mãe de Rebeca e Donatelo. Contudo o que chama a atenção é a forma como a 
escritora representa e desconstrói paradigmas, como, por exemplo, a mãe abandonar a família por 
uma aventura amorosa, comportamentos que, geralmente, são atribuídos ao gênero masculino e 
não ao feminino. A respeito disso, Pedro Paulo de Oliveira (2004) salienta que as definições do ter-
mo masculinidade têm sido insuficientes, no que se refere à sua força de influência histórica, social 
e cultural. Entretanto, a masculinidade caracteriza-se como um espaço simbólico de sentido, em que 
se estrutura a hegemonia masculina, ainda bastante valorizada, que serve de bússola de orientação 
para construções de identidades que modelam comportamentos a serem seguidos. Como aporte 
teórico referente às masculinidades e às relações de gênero foram selecionados os textos de Robert 
W. Connell (2003) e Pedro Paulo de Oliveira (2004). Esta pesquisa revelou que Lygia Bojunga opera 
uma desconstrução das masculinidades, pois faz a representação não estereotipada dos gêneros 
masculino e feminino em seu conto. Palavras-chave: Literatura brasileira, masculinidades, gênero, 
literatura, memória, identidades.

Sessão 3 - Autobiografia Ficcional e autoficção - Sala 5S 104
Coordenação: Prof. Ms. Franciele Queiroz da Silva

O ir-remediável da invenção autobiográfica : desdobramentos do eu na escrita de Caio Fernando 
Abreu 
José Roberto Silveira (UFLA)
O trabalho envereda pelos modos e artifícios de construção da subjetividade nos gêneros autobio-
gráficos e nos textos ficcionais, investigando como se dá a escrita que versa sobre o eu. Dos textos 
abertamente autobiográficos de Caio Fernando Abreu, como a correspondência, passa-se às formas 
tênues como a crônica e o conto, nos quais se entrecruzam ficção e subjetividade, experiência e 
invenção. Nesse sentido, estudamos como o sujeito torna-se o centro dos acontecimentos e passa 
a escrever sobre aquilo que lhe acomete o espírito, o corpo, os sentimentos e pensamentos, seja no 
registro “pontual” e objetivo dos acontecimentos ou no “floreamento” do vivido e do inventado. A 
intenção é explorar, nos espaços biográficos e literários de Caio Fernando Abreu, o entrelaçamen-
to de vida e grafia, e as possibilidades de escritura de si mesmo. Nosso olhar, aqui, se dirige para 
Ovelhas negras (1995), uma espécie de “autobibliografia”, em que se podem observar os “rastros” e 
“restos” da “poética” de Caio. Composta de textos selecionados e organizados pelo próprio autor, 
a antologia compõe-se de contos que não fizeram parte de suas obras publicadas em livro. Os con-
tos se organizam numa sequência cronológica, apresentados por um pequeno prefácio escrito pelo 
próprio autor. O tom autobiográfico desses prefácios explica a motivação e o contexto de escrita de 
cada conto, bem como as razões que o fizeram ficar fora de determinada publicação. Podemos então 
pensar de que forma a obra de Caio F. se configura como uma “poética de travessia”, na assimila-
ção estética, literária e crítica de seu tempo. E considerar Ovelhas negras como a “parte maldita”, a 
sobra que pode ser transformada em lixo, em guerra, ou em arte, conforme aponta George Bataille. 
Caio promove uma volta ao passado, recolhendo não os momentos importantes de sua vida, mas 
vasculhando as gavetas à procura de histórias ficcionais perdidas, inacabadas ou que não prestam. 
São essas “raspas e restos” que lhe interessam e compõem o inventário “remediável” de seu sentir. 
Nossa leitura ganha o aporte teórico embasado no pensamento de Jacques Derrida (2002), ao apre-
sentar o homem como um “animal autobiográfico”, na sua natureza de ceder ao instinto de falar e 
escrever sobre si, despindo-se de suas vestimentas, e “vendo-se visto nu”. Em seu livro O animal 
que logo sou (2002), Derrida lança algumas questões que nos ajudam a compreender os textos au-
tobiográficos, principalmente ao tomar essa escrita como confessional, capaz de promover um res-
gate do eu, ao evidenciar falhas e omissões e promover, pelo ato da confissão, a busca da salvação 
por esta mesma linguagem que a princípio o põe nu e revela seus pecados. Dessa forma, a escrita 
confessional promove a movimentação das vestimentas: a escrita, ao despir o animal, que se vê nu 
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diante do outro, o encobre pela mesma escrita, que vem a ser sua redenção. Jacques Derrida, em Mal 
de Arquivo (2001), também nos ajuda na leitura do arquivo Ovelhas negras, fornecendo subsídios 
para entender o modo como Caio seleciona e guarda seu arquivo, entregando-o ao público como 
uma espécie de penhor.

Uma vida diante do espelho: a busca do “eu” nas obras de Frida Kahlo 
Tamira Fernandes Pimenta (UFU)
Este trabalho propõe reflexões sobre as formas de constituição da subjetividade e a busca do “eu”-
no caso de Frida Kahlo, tanto em sua escrita quanto em suas pinturas. Além de fazer conjecturas a 
respeito dessas questões, será feita uma análise de dados da sua obra e de sua vida . Segundo HER-
RERA (2011, p.14) Frida teria ficado contente pelas multifacetas das lembranças que deixou atrás 
de si. A bem da verdade ela foi uma das criadoras de sua própria estatura lendária e, por ser tão 
complexa e intrincadamente afeita a refletir sobre si própria e sobre sua condição, seu mito é eivado 
de tangentes, ambigüidades e contradições.Por essa razão, é tarefa suscetível de hesitação revelar 
aspectos de sua realidade que possam minar a imagem que ela criou de si mesma. O autorretrato é 
uma forma de registro em que se deixa uma marca de sua própria imagem, onde o retratado é quem 
se retrata. Em sua arte Frida ensejou as imagens mais dramáticas e originais ao pintar a si mesma; 
ela transmutou sua dor em arte, pulverizando ao longo de sua obra o seu ponto de vista e a imagem 
subjetiva de si. Este trabalho tem como corpus central “O diário de Frida Kahlo” um autorretrato 
íntimo e “Frida”, a biografia de Haydem Herrera, esses livros contêm textos escritos por Frida,que 
relatam suas experiências de vida e o amor doentio por Diego. Frida, passa por grandes momentos 
de dor e é justamente em seu diário que são depositados escritos e pinturas que retratam de forma 
densa todas as suas emoções. Nele encontram-se palavras fragmentadas que representam as dores 
psíquicas e do corpo e desenhos de cores fortes assim como em suas pinturas que mostram o olhar 
e o reconhecimento que ela tinha de si. Para essa análise serão usados os conceitos advindos de 
Umberto Eco sobre personagens ficcionais e os escritos de Foucault em relação às formas de consti-
tuição da subjetividade e o papel da escrita na constituição do “eu”.

Autoficção na escrita de Maria Gabriela Llansol Sueli Gomes de Lima 
Sueli Gomes de Lima (IFTM)
Considerando que as narrativas ficcionais são exercícios de construção da subjetividade e, tendo 
como mote a questão da linguagem e a utopia da literatura, pretendemos investigar a escrita lite-
rária de Maria Gabriela Llansol, partindo da hipótese de que as estratégias narrativas llansolianas 
podem configurar uma invenção de si por meio da escrita de si. A obra de Maria Gabriela Llansol 
chama a atenção por ser impregnada de características macroestruturais incomuns, como traços ho-
rizontais, espaços em branco entre as palavras, quebra da estrutura sintática, negritos, itálicos e al-
terações de grafias. Todos esses componentes contribuem para o processo de escrita do texto, o qual 
se torna estimulante e desafiador para quem o encontra, o qual “se comporta de forma semelhante 
a todo discurso sedutor” (CASTELLO BRANCO, 1995, p. 22). A escrita de Llansol é poética, é viva, 
é artística e mística. A autora se distancia do cânone literário para se lançar à liberdade do texto, à 
recusa da impostura da língua. Lá onde o indizível esbarra, Llansol escreve-traça. Parece-nos que 
a escrita de Llansol se alinhava tal qual um texto de gozo, conforme foi postulado por Barthes; um 
texto que provoca estranhamento, desconforto, um texto de não-sentido e que, por diversos aspec-
tos, especialmente com relação a personagens, espaços, estrutura narrativa, nos leva a refletir sobre 
a hipótese de que a autora se inventa, inventa a si mesmo na sua escritura. Pretendemos investigar 
o processo de invenção de si em Maria Gabriela Llansol, por meio de sua “escritura, discurso do 
desejo” em cujo texto “o sujeito não preexiste como sujeito-que-sabe, mas na produção do qual o 
sujeito se cria e se recria, numa significância infinitamente aberta” (BARTHES, 2004, p.14). Ao inves-
tigarmos questões que envolvem a autoria literária de Llansol, pretendemos realçar o modo como, 
por meio da escrita, pode se delinear uma invenção de si, a qual é sempre efeito da estrutura da lin-
guagem. Ainda que improváveis os sentidos em Llansol, vamos falar de sua escrita, de sua forma de 
ser “... o que escreve. O escrevente”. (LLANSOL, 2011, p.66). Inicialmente, nossas reflexões teóricas 
se embasam, pontual e sumariamente, nos seguintes temas: texto de prazer/texto de gozo, confor-
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me (BARTHES, 1987), a linguagem/língua – “esse objeto em que se inscreve o poder, desde toda a 
eternidade humana” (BARTHES, 2002, p.12), a literatura –“que se afaina na representação do real” 
(BARTHES, 2002, p. 22), o real – que está ligado à impossibilidade de formalização pela linguagem, 
o que “não é representável” (BARTHES, 2002, 22), a “autoficção”: o autor continua a se dedicar à 
evocação de seus humores, mas, além disso, se libera de todo constrangimento referencial, benefi-
ciando-se tanto da suposta independência da ficção quanto do prazer engendrado pela valorização 
de si.” (TODOROV, 2009, p. 43,44), o sujeito/subjetividade – que, conforme assevera Foucault, por 
um lado, é submetido, controlado, dependente das práticas de coerção que o produzem enquanto 
sujeito; por outro lado, o sujeito se constitui num processo subjetivo pelas práticas de liberdade, 
pelo conhecimento de si. Palavras-chave: autoficção, escrita, Llansol.

O simulacro da assinatura no espaço da internet: “o caso” Caio Fernando Abreu 
Franciele Queiroz da Silva (UFU)
A assinatura de um autor mostra-se como algo de suma importância para a constituição de sua 
obra, podendo ser dos primeiros elementos extratextuais capazes de aproximar o leitor da obra do 
autor. Dessa forma, observamos o quão cara pode ser a assinatura para a questão mercadológica 
como um todo, o que envolve todo o sistema comercial, editorial e impacta diretamente na recepção 
da publicação daquele escritor. Nesse sentido, a assinatura é impregnada da noção de credibilidade 
e pode ser uma das instâncias construídas com mais morosidade e afinco pelos escritores, já que 
parece ser a centralizadora de vários fatores que constituem o “eu” escritor. Participando e contri-
buindo ativamente nesse processo, contemporaneamente, temos a internet, suporte que pode indu-
bitavelmente facilitar a produção de um nome, a performance de uma assinatura, já que possibilita 
a exposição e até a superexposição daquele que escreve. No entanto, também é capaz de propiciar 
uma espécie de confusão no que se refere ao reconhecimento da autoria de determinados textos. As 
redes sociais são verdadeiros espaços de embaralhamento quando a questão é a propriedade inte-
lectual. Sabemos que houve épocas em que o fato de a autoria ser admitida a outrem era sinal de 
reconhecimento do texto, em outros momentos houve a utilização de pseudônimos, enfim, enten-
dendo a especificidade de cada época conseguimos constatar a tentativa de não se declarar, de optar 
por não se expor em alguns momentos. Porém, a espetacularização da imagem do escritor afasta 
quase todas as tentativas de se apagar o autor, ao contrário disso, com o boom midiático, exalta-se 
a assinatura e a possível não atribuição ao verdadeiro autor coloca muitas categorias relativamente 
estáveis em uma espécie de inquietude, sobretudo a noção de autoria. Portanto, nesse sentido, nos 
interessa o escritor Caio Fernando Abreu e a “sua participação” nas redes sociais. Segundo o Jornal 
Folha de S. Paulo (2016), na seção Ilustrada: “o sombrio e melancólico Caio F. é hoje campeão de 
frases citadas pela internet – junto à sua amada Clarice Lispector, diga-se – mesmo que as frases não 
sejam dele.” A publicação do jornal, em meio a tantas citações falsas, sente a necessidade de elucidar 
aos seus leitores quais foram, de fato, as frases escritas pelo autor. Nos interessa pensar, então, na 
presente comunicação, como a noção de autoria é atingida por esse tipo de procedimento cada vez 
mais usual na internet, e buscar entender o porquê de alguns autores, e nesse caso nos deteremos 
especialmente ao autor Caio Fernando Abreu, serem mais propícios a ter seus nomes usurpados por 
meio da atribuição de sua assinatura, ou do simulacro da sua assinatura, a um texto que o mesmo 
não escreveu.

Sessão 4 - Adaptações - Literatura, artes e mídias - Sala 5S 105
Coordenação: Prof. Ms. Júlio Cezar Pereira de Assis

Warsan Shire – ou “poeta citada” – ou “mulher que deu poesia” ao Lemonade, de Beyoncé? Mar-
cus Vinícius Lessa de Lima (UFU)
Warsan Shire, 27 anos, poeta somali-queniana residente no Reino Unido, teve uma série de poemas 
inserida no média-metragem Lemonade, de 2016, video-álbum correspondente ao último álbum 
de estúdio da cantora pop Beyoncé. A série, warsan versus melancholy (the seven stages of being 
lonely), de 2012, compreende sete poemas disponíveis em gravação de áudio, na plataforma ban-



20

dcamp da poeta. O processo de recontextualização operado na(s) mudança(s) de suporte por si só 
já é matéria de discussão – o que se dá, ou pode se dar, entre a circulação de poemas em áudio, via 
internet, e a circulação via medium fílmico, em seus respectivos espaços de veiculação? Levanta-se, 
contudo, e de modo mais amplo, também a possibilidade da análise das escolhas efetuadas nesse 
processo. A quais funções apontam a inserção do discurso poético de Shire no âmbito do filme 
de Beyoncé? Como faz significar o contexto imediato em que os poemas são inseridos na tessitu-
ra fílmica, vista tanto como totalidade, quanto (quando da recepção) como processo de produção 
significante? E afinal, tendo em vista que, em Lemonade, os poemas não emergem em sua forma 
integral, e, por vezes, emergem com alterações vocabulares, ou ainda sob a forma de intersecção de 
vários poemas, interessa analisar como desenha-se o duplo movimento que se dá na rede discursiva 
formada por filme e poemas (e também na rede discursiva social, histórica e cultural em que ambos 
se inscrevem como momentos de produtividade significante), movimento em que a série poética 
incide sobre o filme, e vice-versa, os poemas como efetivas materialidades no/do processo de pro-
dução discursiva do filme, e este, operando a recontextualização e ressignificação daqueles. Assim, 
com o suporte de alguns referenciais da Análise do Discurso e outros da obra de Michel Foucault, 
visamos apresentar um esboço de aproximações às questões elencadas acima, buscando também 
responder, ou, insistimos, principiar a responder, o que parece ser a indagação que propulsionou 
a presente proposta e que configura também nosso título (opondo a posição-sujeito Warsan Shire 
conforme produzida por dois veículos jornalísticos, um britânico e um norte-americano): Beyoncé 
traz os poemas de Warsan Shire para o âmbito de um produto audiovisual já semi-finalizado, ou 
os poemas são elemento fundamental no processo significante de Lemonade? O que nos colocaria 
ainda outra questão: qual o alcance, como significância potencial, de uma citação no âmbito da am-
plidão subsumível (apenas parcialmente) ao nome “discurso artístico”?

“Assassinato No Expresso Do Oriente”: Diálogo Entre a Obra Literária e a Versão Fílmica Japo-
nesa 
Lorena Alves Gorito (UFU)
Um ponto que pode se tornar um problema nas discussões acerca da relação entre literatura e ci-
nema é sobre a “fidelidade” nas adaptações fílmicas de obras literárias, em que se pode ocorrer um 
julgamento de valor sobre filmes adaptados que não são considerados pelo público conhecedor da 
obra base como “fiéis”. Através de uma linguagem própria, a literatura e o cinema firmaram-se 
como formas de expressão de pensamentos e de comunicação reconhecidas mundialmente, com 
valores artísticos expressivos. Não por acaso a arte pode levar ao desenvolvimento de uma cons-
ciência crítica e à reflexão, por parte do leitor e do espectador, sobre questões sociais contundentes 
que nos afligem na atualidade. As teorias sobre a adaptação literária nos mostram que, ao adaptar 
um texto para a mídia fílmica não basta apenas ocorrer uma simples transposição do texto original, 
chamado de texto base, para um novo formato de divulgação. É necessário que haja uma atenção 
aos atributos intrínsecos de cada meio, pois o autor literário, ao escrever e publicar suas obras, não 
possui o objetivo cinematográfico a priori – seu objetivo, obviamente, é literário - possibilitando 
assim a intertextualidade. Destacando-se especialmente no subgênero literário romance policial e 
considerada popularmente como “Rainha do Crime”, Agatha Christie foi uma escritora britânica 
que produziu romances, contos, peças teatrais e poemas. Uma de suas obras mais conhecidas é o 
romance policial “Assassinato no Expresso do Oriente”, escrita em 1934. A obra de Christie já fora 
adaptada diversas vezes para o cinema e para a televisão, sendo que a adaptação mais atual foi pro-
duzida no Japão em 2015 diretamente para a televisão, e se encontra disponível para download na 
internet, com legendas apenas em inglês. A adaptação japonesa, desconhecida por muitos no Brasil, 
surge como uma surpresa, e a qualidade da produção merece ser destacada. Dividida em dois fil-
mes, produzidos diretamente para a televisão, a versão japonesa de “O Assassinato no Expresso do 
Oriente” (Oriento Kyuko Satsujin Jiken, オリエント急行殺人事件, 2015) dirigida por Koki Mitani conta 
com um elenco célebre do entretenimento japonês. Nossa análise de “Assassinato no Expresso do 
Oriente” se justifica pela falta de pesquisas em literatura comparada que consideram a atual versão 
fílmica japonesa da obra.
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A tinta, a câmera, duas mulheres e o sexo: um olhar sobre graphic novel O azul é a cor mais quen-
te e sua adaptação cinematográfica
Júlio Cezar Pereira de Assis (UFU)
A presente comunicação tem por objetivo a análise da graphic novel O azul é a cor mais quente 
(2010), da francesa Julie Maroh, e da sua adaptação cinematográfica homônima, lançada em 2013 e 
dirigida pelo franco-tunisino Abdellatif Kechiche. A partir da comparação entre as duas obras – en-
tendendo que, obviamente, ambas apresentam linguagens e recursos diferentes e a fidelidade total 
entre o material-fonte e sua adaptação seria impossível, como apontam os estudos de Robert Stam e 
Linda Hutcheon, - é possível fazer uma reflexão sobre variados temas ligados à sexualidade e gêne-
ro na pós-modernidade como identidade, a consciência de si, alteridade, o corpo e homoerotismo. 
A primeira parte da comunicação, focada no entendimento do que é a graphic novel (ressaltando 
inclusive que o amor entre duas mulheres não é um tema muito abordado nesse tipo de produção 
artística) e suas teorizações, contempla a obra de Maroh, que por ser um trabalho textual/gráfico, 
fusão da linguagem verbal e não verbal, interessa-nos pela análise do uso das cores (principalmente 
o azul descrito no título da HQ) e das imagens na representação e caracterização das personagens 
femininas, assim como os caminhos escolhidos pela autora (lésbica assumida e ativista dos direitos 
da comunidade LGBTT) no enredo para descrever a descoberta da sexualidade homoafetiva das 
protagonistas e suas relações com a sociedade e os valores morais impostos por ela. Em seguida, a 
segunda parte da comunicação, centrada na adaptação de Kechiche, enfatiza as alterações entre a 
película e o material original sob o ponto de vista imagético (quadro – cenas), a caracterização das 
personagens no processo, assim como a polêmica envolvendo a exposição das atrizes em cenas de 
sexo lésbico, levando em consideração que por trás da direção do filme há a figura de um homem, 
ou seja, um olhar masculino sobre o lesbianismo e a sexualidade feminina, tornando assim o ato 
sexual contido no filme, mais do que um instrumento de contemplação estética do amor entre duas 
mulheres, um fetiche machista gratuito.

Meu amor, Garopaba - Semiose, intertexto e metalinguagem da adaptação
Fábio de Carvalho Messa (UFPR) - Jeronimo Duarte Ayala (UFSC) 
Sabe-se da estreita relação entre os contos Garopaba, meu amor (1971), de Emanuel Medeiros Viei-
ra, e Garopaba Mon Amour (1977), de Caio Fernando Abreu. Não só porque o segundo refere como 
epígrafe o primeiro, mas porque se pode contemplar ambas as narrativas de forma dialogicamente 
complementar, assim como concebê-las numa perspectiva de releitura audiovisual adaptada. Há 
no texto do escritor catarinense um expressivo emprego de paralelismos e fusões entre a praia de 
Garopaba e a personagem Marta, ambas procuradas por Lucas, que imprime sua dupla frustração 
ao perceber que a comunidade foi dominada pelo turismo e que sua amada não existe mais. Já no 
conto de Caio, tem-se um grupo de jovens mochileiros que sofre uma abordagem da polícia num 
camping, em que o protagonista/narrador serve de bode expiatório para sofrer um ritual de tor-
tura individual ao som e à letra de Simpathy for the Devil, de Rolling Stones. Paira sobre os dois 
contextos o ar de semana santa, na qual se encena a Paixão de Cristo. Além disso, ambos os textos 
partilham de códigos similares em sua figuratividade e narratividade. Considerando essa natureza 
comparativa, propomo-nos a analisar uma versão audiovisual adaptada dos dois contos. O vídeo 
experimental, produzido por estudantes de comunicação, da disciplina Roteiro e Adaptação em Ví-
deo, procurou representar as duas histórias fundidas numa só. Para isso optou-se por eleger alguns 
códigos de significação como facilitadores desse processo de fusão. Para a análise da linguagem do 
vídeo, respaldamo-nos em teorias narrativas e semióticas, atendo-nos a alguns eixos sígnicos que 
pudessem sustentar essa síntese. São eles: as figuras de retórica, as motivações indiciais e icônicas 
e as referências intertextuais. Consideramos, portanto, o vídeo experimental como um produto da 
mídia-educação, e por isso assumimos essa leitura como a tentativa de descrição da metalinguagem 
da adaptação da ficção literária para o código cinematográfico.



22

Sessão 5 - Literatura, Erotismo e Gênero - Sala 5S 107
Coordenação: Jaqueline Ferreira Borges

O erotismo e a representação do feminino em Contos de escárnio: textos grotescos, de Hilda Hilst
Vanessa Sandra Rodrigues (UFU)
A pesquisa aqui descrita tem como pretensão adentrar – partindo da obra Contos d’Escárnio: textos 
grotescos, de Hilda Hilst – no campo da desconstrução de gênero, problematizando sua relação com 
o desejo. Hilda Hilst apresenta-nos uma personagem feminina, Clódia, que pode ser vista como uma 
personificação da mulher desprendida das convenções sexuais e morais que lhes são socialmente 
impostas. Ou seja, a atmosfera criada pela escritora vai muito além da esfera feminista que propõe a 
libertação feminina, pois ela naturaliza o desejo e a liberdade da mulher através de uma escrita que 
fica entre o erótico e o pornográfico. É necessário salientar, nesse sentido, o valor da escrita erótica 
e/ou pornográfica para a abordagem desconstruída da mulher que Hilda Hilst realiza, escrita essa 
que provoca o efeito da obscenidade a partir do vocabulário que, segundo Eliane Robert Moraes 
(2003), seria o da “língua técnica”. Isso significa dizer que, de certo modo, o erotismo de Hilda Hilst, 
a qual recorre a uma linguagem “que dá nome às coisas”, própria da escrita pornográfica, pode ser 
vista como um meio de nos apresentar essa concepção descentralizada do sujeito feminino. Nesse 
sentido percebe-se a orientação da discussão voltada a um ponto de vista que pode relacionar-se 
com o que propõe Judith Butler, em Problemas de gênero. A autora afirma que: [...] o gênero mostra 
ser performativo no interior do discurso herdado da metafísica da substância – isto é, constituinte 
da identidade que supostamente é. Nesse sentido, o gênero é sempre um feito, ainda que não seja 
obra de um sujeito tido como preexistente à obra. [...] Numa aplicação que o próprio Nietzsche não 
teria antecipado ou aprovado, nós afirmaríamos como corolário: não há identidade de gênero por 
trás das expressões do gênero; essa identidade é performativamente constituída, pelas próprias “ex-
pressões” tidas como seus resultados. (BUTLER, 2003, p. 48.) A aproximação de suas ideias com a 
análise proposta se dá pelo fato de a abordagem de Hilda Hilst pautar-se na imagem desconstruída 
do feminino, partindo do personagem masculino Crasso e utilizando da ironia ao expor estereóti-
pos de gênero com a intenção de criticá-los. Esses estereótipos recaem sobre o que Beatriz Preciado 
coloca quando diz que “os homens e as mulheres são construções metonímicas do sistema heteros-
sexual de produção e de reprodução que autoriza a sujeição das mulheres como força de trabalho 
sexual e como meio de reprodução” (2014, p. 26). Ou seja, as personagens são apresentadas pela 
narração de Crasso fazendo jus ao papel que lhes é imposto: o de “força de trabalho sexual”.

O erotismo em Francisca Júlia
Jaqueline Ferreira Borges (UFU)
Trataremos neste trabalho de algumas das poesias de Francisca Júlia, uma poetisa paulista que foi 
reconhecida e admirada em um espaço predominantemente masculino, foi respeitada também pelo 
rigor da forma e perfeição nos versos parnasianos, se equiparando a poetas reconhecidos como Ola-
vo Bilac, Raimundo Correia e Alberto de Oliveira, também conhecidos como a tríade parnasiana. 
Inicialmente a autoria dos versos foi posta em xeque por alguns poetas, pois não acreditaram que 
as poesias publicadas pudessem ter sido elaboradas por punho feminino. Além de contribuir com 
a inserção das mulheres na literatura e a aceitação de autorias femininas, Francisca Julia publicou 
poesias transgressoras, subvertendo a ordem patriarcal e de submissão feminina daquele período. 
Foram identificadas algumas poesias com aspectos de sensualidade e erotismo sobre as quais dis-
correremos. Como objeto de análise, foram selecionadas duas poesias que integram o livro Mármo-
res (1895), no entanto, a poetisa publicou outros três, que são eles: Livro da Infância (1899), Esfinges 
(1903) e Alma Infantil (1912). As poesias analisadas neste trabalho serão “Pérfida” e  “A ondina”.  A 
partir dessas análises, objetivamos destacar que a poetisa é transgressora por abordar temas ainda 
tidos como tabus em seu contexto de produção, e tratar a violência sofrida pelas mulheres, aconte-
cimentos ainda muito recorrentes na atualidade. Para subsídio teórico, nos apoiaremos em Zinani 
(2013) para pensar questões de gênero na literatura, Schwantes (2006) no que se refere à representa-
ção feminina, Rago (1985) para pensar a posição da mulher nos séculos XIX e XX, Priore (2004) para 
um contexto mais amplo sobre a história das mulheres no Brasil, Duarte (2016) para contribuir na 
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análise acerca das publicações femininas e feministas no Brasil, Bataille (1988) para pensar o erotis-
mo nas poesias, Bourdieu (2015) para refletir a dominação sofrida pelas mulheres. 

Gênero, identidade e estigmatização em “O príncipe sapo”, de Caio Fernando Abreu 
Ana Paula Trofino Ohe (UFSCar)
Da sociedade medieval até a contemporânea, a trajetória da mulher passou por transformações ra-
dicais: da supremacia masculina exercida pelos pais e pelos maridos à gradativa emancipação. Em-
bora não apareçam com frequência ocupando um lugar central nos contos de Caio Fernando Abreu, 
as personagens femininas do escritor gaúcho, tampouco, passam desapercebidas. Elas estremecem 
certos paradigmas historicamente construídos e perpetuados e põem em foco questões centrais do 
universo feminino: o “ser mulher” seja ela, de meia-idade, solteira, sexualmente ativa, fora dos 
padrões de beleza culturalmente estabelecidos e desejados, independentes economicamente, nem 
sempre recatadas e submissas, enfim, (sobre)viventes numa sociedade que conserva traços e valores 
de uma tradição patriarcal e segregacionista em relação ao sexo feminino. Caio Fernando foi um 
escritor de sua época, a segunda metade do século XX, o que pode ser visto no diálogo que sua obra 
estabelece com os acontecimentos sociais, políticos, culturais e, mesmo, com aqueles que implica-
ram sua vida pessoal. Dentre tais acontecimentos podemos citar o movimento feminista que trouxe 
em seu bojo questões, até então, tabus, como a sexualidade feminina e masculina, o controle da 
concepção, o aborto, a dupla jornada de trabalho, a discriminação econômica, social e política, entre 
outros. Contudo, apesar de certas mudanças e conquistas, uma herança patriarcal ainda prevalece – 
em maior ou menor grau – como é o caso, por exemplo, do casamento. O presente trabalho propõe 
uma leitura do conto “O príncipe Sapo” analisando a relação entre gênero, identidade e estigmati-
zação, na qual entendemos que a projeção de identidades sociais estigmatizadas serve tanto para 
“justificar” práticas de exclusão quanto para “punir” de certa forma aqueles que não se adéquam 
às expectativas socioculturais. Utilizamos como embasamento teórico, em especial, as proposições 
de Guacira Lopes Louro (1999, 2003) no que tange a questão de gênero; aquilo que Erving Goffman 
(2004) denomina “estigma”, ou seja, um atributo ou traço não previsto ou desejado dotado de cará-
ter negativo que, posto em evidência, passa a totalizar o indivíduo; bem como as contribuições de 
Antonio da Costa Ciampa (1994) e Tomaz Tadeu da Silva (2007) no que diz respeito à identidade.

Um erotismo singular em ‘O Efeito urano”, de Fernanda Young
Marta Maria Bastos (UFU)
O presente trabalho objetiva promover uma reflexão referente ao estudo do corpo, da identidade 
e da relação homoafetiva feminina entre as personagens Cristiana e Helena, do romance O efeito 
Urano (2001), da escritora contemporânea Fernanda Young. O tema central do romance é o inesgo-
tável amor. Cristiana é uma jornalista de classe média, casada com Guido, um psicanalista. O casal 
leva uma vida confortável numa relação de amor maduro que parecia fazer parte de um mundo 
perfeito. Na intimidade, a relação entre os dois era suficientemente fria, o que permitiu a Cristiana 
buscar aventuras eróticas com outras mulheres, até que surge Helena, por quem se apaixona per-
didamente. Dividida, Cristiana se questiona se vale a pena trocar um casamento seguro por uma 
paixão incomum. O amor é levado até o esgotamento e a personagem Cristiana parece ser vítima o 
tempo todo, mas, ao mesmo tempo se revela uma mulher “canalha”. A narrativa é apresentada sem 
linearidade e revela mais de um narrador, ora a protagonista assume o ato de narrar, ora um narra-
dor externo o faz. As vozes se misturam. O livro é dividido em versículos em que cada um é contado 
por um narrador externo à trama. Essa voz que se pronuncia no discurso é uma voz divina, zelosa 
e onipresente, que se apresenta às vezes num tom coloquial ou irônico. Para compor essa discussão 
acionamos David Le Breton em Adeus ao corpo (2003); Beatriz Preciado em Manifesto contrasse-
xual (2014); Georges Bataille em O erotismo(2013), Stuart Hall em Identidade e Pós-Modernidade 
(2002); Judith Butler em Problemas de gênero (2013) entre outros.

Sessão 6 - Autoficção e Autobiogafia ficcional - Sala 5S 203
Coordenação: Prof. Ms. Luana Marques Fidêncio
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Como me tornei freira - A autoficção na literatura de César Aira
Luana Marques Fidencio (UFU)
Refletir sobre a literatura que se apresenta especialmente entranhada a acontecimentos e fatos da 
vida de seus artífices é uma questão desafiadora. Afinal, esse fenômeno na escrita literária se faz 
notar de modo massivo na literatura contemporânea, seja na brasileira, seja na hispano-americana, 
e implica na reflexão sobre as fronteiras, cada vez mais fluidas, entre autobiografia e ficção. Eliza-
beth Duque-Estrada em Devires Autobiográficos (2009) apresenta um panorama sobre as teorias 
da autobiografia e ressalta a profusão dessas teorias, bem como as direções contrastantes que elas 
apresentam quando cotejadas. E são muitas as teorias da autobiografia que têm se apresentado, 
sobretudo nas últimas décadas, na tentativa de abordar os diversos modos de imbricamento entre 
vida e escrita empreendidos pelos escritores. O romance Como me tornei freira (2013), do argentino 
César Aira, servirá aqui como ponto de partida para se pensar o modo como os espaços da vida e 
da escrita são tensionados e re-organizados nas narrativas pelos autores de ficção contemporânea. 
Pretende-se com este trabalho discutir brevemente o conceito de autoficção, o mais vultuosamen-
te utilizado para tratar desses imbricamentos intencionais vida-escrita. A origem desse conceito é 
atribuída a Serge Doubrovsky e seu romance Fils (1977), escrito como resposta à primeira versão 
do Pacto autobiográfico, proposto pelo seu contemporâneo Philippe Lejeune (1975), e que também 
alcançou grande sucesso e repercutiu em inúmeras polêmicas sobre a autobiografia e suas especifi-
cidades constitutivas. Mas, se a origem do conceito remonta ao final do século XX, seus muitos des-
dobramentos, atribuições e usos acabaram por, em grande medida, comprometer a clareza acerca 
de seus limites e sentidos nas últimas décadas. Assim, considera-se interessante analisar, em linhas 
gerais, o que se denomina como autoficção na contemporaneidade e sobretudo considerar a ma-
neira como César Aira coloca em jogo, em sua obra, esta intencionalidade autorreferente que tem 
servido de mote para uma grande quantidade de obras literárias. Para operar a reflexão crítica sobre 
essas questões pretende-se problematizar quais elementos (como a correspondência entre nome do 
autor e da personagem do romance, por exemplo) são capazes de promover o efeito de presença 
autobiográfica mesmo dentro de uma narrativa de ficção como a empreendida por César Aira. Pa-
lavras-chave: César Aira – Autobiografia – Autoficção – Literatura contemporânea

Subjetividade e autobiografia ficcional em Lima Barreto e Roberto Arlt
Fernando Salomon Bezerra (UEMG - Passos)
No início do século XX, a publicação de duas autobiografias ficcionais de forte caráter experimen-
tal por incorporarem a cultura suburbana, a estética popular e referências à literatura dos grandes 
mestres da narrativa causaram certo mal-estar entre críticos e editores, que, no geral, as receberam 
como confissões mal disfarçadas e mal escritas. Mesmo décadas depois de incorporadas ao cânone 
literário, a crítica segue na tarefa de compreender os motivos pelos quais “Recordações do escri-
vão Isaías Caminha”, de Afonso Henriques de Lima Barreto, e “El juguete rabioso”, de Roberto 
Christophersen Arlt, os objetos de análise privilegiados neste ensaio, permanecem instigando seus 
leitores. A partir desta aproximação inicial, que aponta para uma multifacetada experiência cultural 
onde se fazem presentes a experimentação estética e revela a condição histórico-social de produ-
ção dos autores, permitindo, assim, interconexões com diversas áreas do conhecimento, nos parece 
pertinente pensar em conjunto os romances de estreia de Barreto e Arlt tendo como horizonte de 
reflexão a transição identitária e transformações sociais, históricas e estéticas do período em ques-
tão. Nossa hipótese diz respeito à intencionalidade dos autores em relação à renovação estética e à 
contribuição para o estudo histórico-sociológico na América Latina, não no sentido de os romances 
se configurarem como um trabalho acadêmico que parte de teorias concebidas a priori, mas como 
produção literária ficcional que não pretende evitar as contradições. Entre a autobiografia como 
contrato (Phillipe Lejeune) e como desfiguração pela palavra (Paul de Man), propomos uma refle-
xão sobre as histórias de Isaías Caminha e Silvio Astier, que são eles mesmos e são muitos.

Duras, rastros biográficos em uma escrita ficcional.
Mariana Bisaio Quillici (UFU)
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A escritora francesa, Marguerite Duras, fez de suas experiências inspiração para produzir sua fic-
ção, estudá-la significa se envolver com inúmeras possibilidades de análise, no entanto, nosso foco 
está na escritora política e engajada presente na memória escrita nos livros Cadernos da guerra e 
O Verão de 80. Tais obras se assemelham por se tratarem de escritas fragmentárias, atravessadas 
pela memória escrita de Duras, que parece ser composta por operadores marcantes, como a solidão 
da escrita e a espera. “Uma obra sem restos”, é com esta frase que se inicia o prefácio de Cadernos 
da guerra e outros textos. Os organizadores do livro, Sophie Bogaert e Olivier Corpet, indicam que 
existe uma espécie de diálogo entre os escritos de Duras, desde os personagens até os lugares, tudo 
é relembrado, ou revisitado, em outro texto, ou outro manuscrito. Os textos fazem parte, também, 
de uma importante época da vida da escritora, quando foi membro de um grupo de Resistência na 
França, presenciou seu então marido, Robert Antelme, ser levado para o campo de concentração 
nazista, apoiou-o no processo de recuperação quando finalmente conseguiu voltar para casa e, em 
1947, quando passou pela experiência da maternidade e teve seu único filho, Jean Mascolo, já de 
outro casamento, com Dyonis Mascolo. O fato de serem manuscritos que representam momentos 
marcantes da vida de Marguerite Duras, chamou-nos a atenção pela força da escrita da memória e 
a forma como esta constrói a poética dos textos da escritora. O movimento de escrita da memória 
também pode ser percebido em O Verão de 80, no entanto, aqui ele se dá em outro tom. Escrever 
crônicas regulares não parecia ser uma das atividades mais tranquilas para Duras, segundo ela 
própria, “a perspectiva de uma crônica regular me assustava um pouco e depois pensei que sempre 
podia tentar”. Esse processo de escrita estava relacionado diretamente à forma como a escritora 
dispunha seus dias e a forma como ela enxergava os acontecimentos, as atualidades. Durante três 
meses Duras escreveu semanalmente sobre a atualidade que queria com toda a poética que lhe é 
característica. Quando decide reunir as crônicas e publicá-las em livro, se vê tentada a deixá-las per-
manecer na condição de texto passageiro, perdidos em números de jornais, no entanto, nesse caso, 
segundo Marguerite Duras, o texto “teria sublinhado ainda mais – mas aí então com uma ostentação 
duvidosa – o próprio caráter de O Verão de 80, [...] o de extravio do real”. É na preocupação com 
a organização do extravio do real que percebemos, mais uma vez, a escrita da memória, principal 
interesse de nossa pesquisa, que aparece em O Verão de 80 podendo ser identificada nos mesmos 
movimentos dos Cadernos, desencadeada em meio a reflexões que interligam o passado e o pre-
sente. É com base nestas percepções que almejamos, então, uma discussão que pretende auscultar 
a escrita de Marguerite Duras como autobiográfica, buscando nela os aspectos da memória escrita.

Sessão 7 - Homocultura e linguagens - Sala  5S 204
Coordenação: Fernando Henrique

Reflexões sobre literatura e o sexo homoerótico
Edwilson Kennedy da Silva Júnior (UFU)
As cenas eróticas sempre foram uma questão delicada para escritores e seu público. A literatura 
erótica, que sempre possuiu um público cativo, não precisava se cobrir de pudores para fazer com 
que seus leitores, apreciadores do gênero, se deleitassem com descrições e representações de cenas 
em que os atos sexuais eram representados. Além da literatura erótica, os autores da dita literatura 
séria sempre cuidaram muito dos termos que utilizavam para descrever essas cenas. Se isto é di-
fícil em relações heteronormativizadas, o que dizer do texto que descreve cenas homoeróticas nas 
quais existem homens fazendo sexo com homens e mulheres copulando com mulheres? Como fica 
a imagem dos autores depois de descrever esse tipo de cena? Como os leitores reagem a esse tipo de 
representação? Essas perguntas serão respondidas neste artigo, destrinchando as relações sexuais 
homoeróticas representadas em três narrativas, a saber: O cortiço, de Aluísio Azevedo, Bom crioulo, 
de Adolfo Caminha, e ―O menino do Gouveia, de Capadócio Maluco. Nestes três textos narrativos, 
os limites da linguagem dos narradores e de seus autores são os limites de seu mundo. Não há o 
que esperar de uma ordem estabilizada e do pouco que esses textos questionam quanto a esta. Os 
papeis existem assim como os gêneros são da ordem da natureza, a transgressão ainda vai demorar 
muito a comparecer, e mesmo quando comparecer, dificilmente se quebrarão os papeis de gênero 
calcados para serem executados conforme os mais antigos padrões. Assim a literatura irá perpetuar 
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por muito tempo essas identidades cristalizadas, pois ela está muitas vezes de acordo com o desejo 
dos leitores em saberem ou não saberem sobre o sexo dos homens e mulheres como algo livre, mas 
construídos pela cultura para melhor controlá-los.

O esquisito tem cu II 
Fernando Henrique (UFU)
O “Breviário de pornografia esquisotrans para pessoas do avesso”, de Fabiane Borges e Hilan Ben-
susan, é obra de 2010 composta por dezesseis contos, que tem como personagens pessoas esquisitas, 
corpos entrelugares, nos limites e limítrofes, que fodem e fogem da ordenação heteronormativa. Por 
fugirem, por não se adequarem, se impacientam, confrontam a organização dos corpos, e fodem de 
novo. O livro apresenta diversas cenas eróticas entre esses corpos do avesso. Através deste trabalho 
busca-se analisar essas cenas de erotismo, situando-as no enredo e sempre observando sua contri-
buição na construção deste. Partindo disso, notou-se que boa parte das personagens do conto tanto 
não possuem identidades de gênero delimitadas, quanto são compostas ou transpassadas com de-
masiada fluidez e dinamicidade por masculinidades e feminilidades. Devido a essas corporeidades 
diversas, que rompem com os estereótipos e ideais de “homem” e “mulher”, fez-se necessária a 
discussão terminológica acerca de conceito que abarcasse as cenas eróticas não compostas por dois 
personagens, de sexos diferentes e representativos desses dois ideais. Para se chegar a esse pon-
to, inicialmente este trabalho apresenta informações preliminares acerca do “Breviário”, fazendo 
análise conceitual de elementos do título, como “breviário”, “pessoas do avesso”, e dos conceitos 
de “esquizotrans” e “esquizerda”, ambos inclusive apresentados no primeiro conto “disposições, 
desproporções, desapropriações – a saída pela esquizerda: o que é esquizotrans”. Para tratar sobre 
o conceito de “pessoas do avesso”, foi inevitável realizar o resgate da noção de “invertido”, da me-
dicina do século XX e final do XIX; do mesmo modo que foi essencial a fundamentação por meio 
de outros texto, como a entrevista concedida por Bensusan ao site do Instituto de Filosofia da Uni-
versidade de Brasília (UNB), para tratar sobre o conceito de “esquizotrans”. Em seguida, o trabalho 
realiza discussão acerca de termo que abarque “cenas não-heteroeróticas”, passando pelo conceito 
de “homoerotismo” de Jurandir Freire Costa; pela “performatividade” dos gêneros de Judith Butler; 
pela crítica ao performativismo puro feita por Paul Beatriz Preciado e igualmente pela sua defesa 
da prosteticidade do gênero; e pela “bissexualidade” ou “transexualidade elementar”, de Deleuze 
e Guattari. Feito isso, busca-se por fim analisar as cenas não-heteroeróticas identificadas ao longo 
dos contos.

Literatura, direito e teoria cuir
Lila Monteiro Gimenes (UFU)
Neste trabalho quer-se entrecruzar diversos saberes, literatura, teoria cuir e direito a fim de que a 
análise de um seja a crítica do outro e assim, se possa melhor entender os conceitos de sexualidade, 
identidade de gênero, homossexualidade e transgeneralidade, comparando também o texto Lady 
Hamilton, de 1953, à Lei brasileira de Registros Públicos, de 1973, e os textos cuir das décadas de 90 
em diante. A perspectiva de análise cuir, é aqui minha ferramenta de junção de todos os pontos, é 
prática política de desconstrução do corpo, que nos faz questionar o Direito, cuja visão sobre sexo 
data do século XIX, restringindo os corpos à naturalização forçada, ajuda a interpretar e entender o 
processo de transformação da personagem Paulo no texto Lady Hamilton. Texto pouco conhecido, 
mas que demonstra as percepções sobre homossexualidade da época, do ponto de vista de um dou-
tor em direito. Paulo, sob minha análise, pode ser lido ora como gay e ora como trans, o que nos aju-
da a observar a evolução histórica que houve sobre o tema e que se apresenta como uma ferramenta 
para a desconstrução definitiva da naturalização do sexo, questionando nossa percepção sobre o 
lugar do cu, do sexo e do desejo, no corpo, na teoria, na militância e no poder. O cu tem, então, o 
potencial de questionar o referencial que temos sobre o sexo e a sexualidade do corpo, questionando 
assim o próprio lugar do corpo na sociedade e na lógica de poder e, vai mais além, podendo alterar 
o significado de sexo e sexualidade, extinguindo-os, ou multiplicando-os. Deixa assim um espaço 
aberto para que possamos entender a confusão existente da sexualidade-identidade, apresentada 
pela novela analisada, bem como criticar o referencial sobre sexo da legislação brasileira, de seus 
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legisladores e juristas. É preciso ressaltar ainda a importância do trabalho como uma produção aca-
dêmica transgênera, na contracorrente do lugar socialmente reservado às pessoas trans, abrindo a 
possibilidade de questionar a ciência cisgênera que patologiza e torna aberrações nossos corpos e 
ainda nos coloca num espaço de poder que proporcionará a nós mesmas outro olhar sobre nós, que 
pode ser libertador e digno.
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