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Editorial


Nuestra Revista se hizo internacional a partir del cuarto número en el que aparecieron textos de diversos países. Mantenemos Poesía de Rosario como emblema de la ciudad en la que nacimos y porque tenemos pasión por el lugar donde vivimos. Creemos que a partir de este territorio fisico, a veces hostil, otras indiferente, las más de las veces preocupados sus habitantes por menesteres más económicos y deportivos que culturales; Rosario sigue siendo un nudo nacional que por sus Universidades, creadores de todas las expresiones, Instituciones públicas y privadas marca un rumbo indeclinable en el perfil de la sociedad que queremos.


Vemos que los grandes cambios del mundo, tienen como correlato un interés creciente por las ciencias y las artes. Estas son las fuentes donde abrevan ineludiblemente la política, la economía y otras disciplinas. Los pueblos progresistas se lo deben,  inicialmente al menos, a su cultura. De Grecia el presente. Lamentamos cuando en otros países somos conocidos por una figura del fútbol y no por nuestros excelentes músicos, poetas, pintores, actores o científicos. El exilio de muchos creadores argentinos, ha contribuido desde hace mucho al discurso cultural de otros países donde fueron valorados. Los Milstein y otros, contribuyen a la sapiencia de otros pueblos. Y a su crecimiento económico también. Aspiramos a contribuir mínimamente al discurso cultural de nuestra patria chica, aún no contaminada por "lo mediático" en donde vale la noticia amarilla no importa si después resulta veraz o mentirosa. Nos inclinamos ante la  posibilidad de una publicación independiente, abierta a todo lo relacionado con la poesía en su expresión misma, la crítica, el ensayo, los libros. Esta revista es perdurable, no pasa con la publicación de la siguiente. Decimos con Harold Bloom: "Es una situación que entiendo en términos sociológicos pero que me desconcierta profundamente; en todo el país es posible encontrar jóvenes graduados y profesores que han leído cada línea de Foulcauld, Derrida o Lacan pero apenas han leído a Shakespeare, nunca han leído a Chaucer, Poe o Dickens..." Y nos identificamos con él, recordando que para los grandes poetas, la crítica sirve a la creación y no a la inversa. "La crítica verdadera, está detrás del hecho de la creación; descriptiva y no prescriptiva" decía ya Quasimodo.


Como homenaje a dos poetas que nos han dejado una gran obra y a quienes pudimos escuchar alguna vez, citamos: "La experiencia poética es irreductible a la palabra y no obstante, sólo la palabra la expresa" decía Octavio Paz. Y Roberto Juarroz al decir: "Un abismo hacia arriba. /Otro abismo hacia abajo, /y entre arriba y abajo /cuajado entre ambos abismos, /el hombre,/ nada más que otro abismo".


Y como corolario de estos años y proyectando la difusión de la poesía; la noticia de "nuestro sitio en Internet", en el que ya hemos comenzado a volcar lo editado anteriormente; y pensamos incorporar de ahora en más; todo lo que publiquemos.

Guillermo Ibáñez

Ensayo

Poesía del barroco alemán

Héctor A. Piccoli


En la Sierpe de Don Luis de Góngora, escribe José Lezama Lima: "Quizás ningún pueblo haya tenido el planteamiento de su poesía tan concentrado como en ese momento español en que el rayo metafórico de Góngora necesita y clama,..." En un sentido general, empero, no sería tal vez excesivo asignar aquel predicado de "momento etrusco", si no de "nuestra" poesía, de nuestra cultura, a la totalidad de la producción poética del barroco: entiéndase, del barroco histórico. Con harta frecuencia --y, las más de las veces, con excesiva ligereza--se habla hoy de "barroco", del barroco de tal o cual autor contemporáneo, de neobarroco(s). Estos juicios se basan por lo general en ciertos rasgos de semejanza externa, sea el procedimiento de la acumulación, sea un determinado tratamiento lexical (uso de arcaísmos o de términos más o menos alejados del habla coloquial), sea la mera aparición de ciertos tropos, para atribuir a un texto la calidad de barroco. Contentándose casi siempre con la simple proliferación, olvidan el segundo momento, el momento determinante en la arquitectura poética del barroco: el de la sujeción, la constricción estricta de la variedad desplegada a una unidad, a un orden en el que ningún elemento puede quedar desasido o en constelación, a una economía sistemática, en fin, que, signada por la sobredeterminación y la oblicuidad, funda precisamente gracias a esa antítesis entre lo plural y lo singular, entre el despliegue de lo múltiple y la remisión a lo único, su gesto de infinito y representa del modo más acabado la idea de texto. A pesar de la torsión extrema, de la superestructuración aun de la sintaxis (latín / español, en el caso de Góngora), jamás supera el barroco histórico los límites de la gramaticalidad. Pluralidad de lecturas, sí: pero en la linde hiperbatónica, siempre una articulación posible. Una semántica de superficies fulgurantes, un deslizamiento de capas tectónicas, en que la figura imagina su apropiación radical: la metáfora corporiza el objeto, pero la incandescencia metafórica no despoja al sentido de su vocación de orden, es simultáneamente subsunción jerárquica, cosmonomía, sistemática. Una lectura prolija, atenta a los mecanismos estructurantes del poema puede demostrar, por ejemplo, qué profundas diferencias separan los textos 'barrocos' de un Lezama de los de Góngora, o, fuera del ámbito de nuestra lengua, en qué estrecha medida se puede en verdad hablar de barroco respecto a un Hugo von Hofmannsthal.


Durante este reinado de la "poesía in extremis": ¿fue realmente la nuestra la faceta más bruñida de la piedra? Si de todas las lenguas románicas culminó en español el "vencimiento de la prueba heliotrópica": ¿pierde ya en ellas y más allá de ellas la perla oriente, palidece? Lo cierto es que, leyendo la lírica del barroco alemán, es difícil substraerse a la impresión de una cierta sobriedad. Pero tal vez se trate tan sólo de una cuestión de grado: hay en la base del barroco una imanación de la palabra, algo que tiene que ver esencialmente con la sensualidad: ¿cómo no habría resultado Góngora intolerable a Borges? ¿nos puede sorprender en verdad su juicio sobre la "obscenidad de Góngora"? La asunción barroca del sentido lleva consigo una suerte de insolencia esencial, que, aunque no percibida conscientemente, determina el rechazo, la reacción adversa del lector no predispuesto, que la vive como agresión.


Con una cimbria de distinto élan, tiende, no más instable puente, el barroco alemán, su arco de pleamar sobre el agua en fuga, fluencia única y prolija. En la serie de textos que se reproduce a continuación, reconocemos de inmediato esa tensión entre Weltflucht y Weltsucht, entre la huida del mundo y la pasión por el mundo, esa voluntad tan abandonada como extasiada y apartada de lo terrenal, que es la oposición constitutiva de la cosmovisión barroca. Los nombres, algunos de los más significativos de este período, que la historia del arte alemana ubica tradicionalmente entre 1600 y 1730/50: de Paul Fleming, cultor de la poesía de Opitz, a la que conoció en Leipzig a través de un círculo de jóvenes silesianos, uno de los poetas más 'personales' de esta época que desconoce aún la idea de creación en tanto que producción libre de un Yo aislado, aparecieron los poemas completos, los "Teutsche Poemata", sólo en forma póstuma: 1641/42. Él nos sorprende aquí con un soneto que difícilmente encontraría parangón en una historia universal del epitafio autógrafo. Nótese con qué perfecta, serena armonía, cierra la inscripción tumular su propia forma, soneto, y con qué gesto profundamente humano sella a la vez el hombre barroco, entre el más acá y el más allá, la plenitud del reencuentro consigo: "An mir ist minder nichts, das lebet, als mein Leben." Andreas Gryphius, dramaturgo y lírico mayor del período, tomó contacto en Leyden con la tradición y el singular barroco del teatro popular neerlandés. En su obra está, como en ninguna otra, la impronta de esa experiencia determinante para la Weltanschauung de la época, que fue la guerra de los 30 años. De los dos sonetos, empero, con los que está aquí representado, nos ofrece el primero, y más precisamente sus cuartetos, la vitalidad de un paisaje que pareciera hablarnos al par desde un momento posterior de la literatura alemana: con la doble oposición luz / sombra y luz / fulgor del día, vienen los tercetos a restituirnos la 'profundidad' del mundus symbolicus. Y es justamente la articulación de ese mundus significativus, como solía decirse entonces, la que nos muestra como ninguno, el segundo soneto, A las estrellas: ellas se reconocen en su carácter alegórico, aluden, señalan tan sólo el orden de la Salud: en este orden, se inserta el Yo. Devota contemplación de las estrellas sobre la tierra; serie de invocaciones e imágenes, referidas exclusivamente al objeto. En el primer cuarteto son imágenes que alaban la belleza: allí se inscribe el orden de la naturaleza. En el segundo cuarteto y primer terceto, en cambio, se trata del orden divino (imágenes que revelan la esencia: custodias, garantes, heraldos). Al final se ubica la esperanza de salvación personal. Asi lo observa acertadamente E. Trunz en su articulo "Barocke Lyrik -- Drei Sonette des Andreas Gryphius" y agrega: "las tres virtudes cristianas, fe, amor y esperanza participan en el poema". La disensión entre vanitas y carpe diem se dintorna con claridad en un Christian Hofmann von Hofmannswaldau, prominente en la segunda escuela de Silesia. En su Descripción de la belleza perfecta construyen las sinécdoques, con el típico movimiento de descenso y ascenso, la topologia de un cuerpo. En estos poemas se ve excepcionalmente qué hace Eros en el barroco con, desde y por los lugares comunes (en el sentido retórico) de la poesía. Polifonía del esplendor y la caducidad: leamos estos  sonetos junto al 228 de Góngora ("Mientras por competir con tu cabello,...") y al 145 de Sor Juana ("Este que ves, engaño colorido,..."). El mayor poeta religioso del barroco es Angelus Silesius, quien fuera llamado "el último de los místicos alemanes".


Durante sus estudios de derecho y medicina en Stralßburg, Leyden y Padua, toma el primer contacto con el antiguo pensamiento místico, que se consolidará luego en el entorno de Abraham von Frankenberg. Convertido en 1653 al catolicismo, recibe en 1661 las órdenes sacerdotales. En esta figura clave de la contrarreforma silesiana, alcanza su apogeo el género del epigrama, de vasta tradición en la época, cuyo antecedente más importante e inmediato se encuentra en las Sexcenta Monodisticha de Daniel Czepko von Reigersfeld, perteneciente, como el mismo Silesius, al círculo de Frankenberg. En el camino hacia la unio mystica realiza el serafín el amor perfecto (Heilige Seelen-Lust / Oder Geistliche Hirten-Lieder), el querubín el sumo conocimiento (Cherubinischer Wandersmann oder Geist- reiche Sinn- und Schluß-Reime zur Göttlichen beschauligkeit anleitende). La segunda de las obras mencionadas, con mucho la más importante de Silesius, abre un espacio privilegiado a la incrustación emblemática--esa otra operación tan propia del barroco-- y lleva a la perfección formal un género literario, hablándonos de Dios por la antítesis y la paradoja precisamente allí donde fracasa el pensamiento.


La traducción de poesía es una artesanía ígnea. Todos los artesanos tienen una patria: Heliópolis, allí donde Fénix ha de renacer (y no necesariamente la de su lengua materna).


Cuando traduzco un poema, me pregunto en primer lugar: ¿qué debo hacer?, en segundo lugar: ¿qué puedo hacer? En el momento en que no puedo, esta última pregunta--sobre todo en poemas sujetos a un patrón métrico y rímico--se transforma de inmediato en la siguiente disyunción ¿no puedo, o es que realmente no se puede? La institución, la devoción, la calculada desesperación de erigir una morada en la inclemencia y para quien no ha de ser jamás más que un huésped en su casa, ese ejercicio de ardimiento, en fin, del que resulta en definitiva la incidencia del texto en la otra lengua, me recuerda en algo las tácticas de los jugadores de ajedrez.


La forma soneto, ya por la misma tensión en que se funda, la oposición entre lo par y lo impar, entre la simetría y la falsa simetría, complace al espíritu del barroco: cuatro estrofas (dos cuartetos y dos tercetos), un centro sólo virtual entre el séptimo y el octavo verso y el 'centro' articulatorio entre cuartetos y tercetos, cinco pares rímicos (en la modalidad canónica, con disposición especular en los cuartetos y relativa variabilidad combinatoria en los tercetos). Esta forma, rigurosa, nítida, concisa, es especialmente apta para el tratamiento dinámico de ciertos 'contenidos'. Lo apasionante del barroco, empero, no es el simple hecho de que se apropie de esta forma y la cultive con asiduidad, sino el modo en que la sobreescribe, la medida en que la hiperelabora. El comentario más breve que pretendiera seguir los movimientos, el trabajo de la escritura barroca en acción, excedería ampliamente los límites de estas notas; sin embargo, no puedo dejar de señalar al menos el papel del factor constitutivo de toda poesía--de todo poema escrito como texto--en el tratamiento barroco de los modelos heredados: me refiero a la inscripción de la aliteración, y pienso en el Stabreim (no menos, en la manera curiosa en que lo considera la preceptiva a lo largo de la literatura alemana).


Los versos de los sonetos reproducidos--con excepción de los de Mittag, que tienen una menos-- son versos de seis cláusulas (Sechstakter): ellas son las que en realidad definen su calidad de "alejandrinos", y no el número total de sílabas, que puede ser variable. El alejandrino marca las más de las veces una pausa o cesura después del tercer acento rítmico (6ta. sílaba).


Fácil es ver qué se juega aquí en el desafío de la traducción: mantener metro y rima es mantener el momento, los medios de cohesión fundamentales del poema. Pero "metro" no implica por supuesto tan sólo una medida, sino antes bien una estructura rítmica, es decir, un determinado esquema de apoyos acentuales: por esta simple razón no todo verso, digamos, de 14 sílabas es un alejandrino, del mismo modo que no todo sintagma de 11 sílabas es un "endecasílabo" (por paradójico que suene en la nomenclatura española).


De acuerdo naturalmente a las exigencias planteadas por cada tipo de composición poética, aun por cada poema, diría que esos medios cohesivos deberían tratar de mantenerse en la traducción, aunque más no fuera en forma parcial, ya que, si parciales son siempre los logros, parcial es también la medida de la pérdida: aun sin rima, una correcta composición rítmica aporta ya cierta arquitectura. Pero allí donde resultan imposibles rimas perfectas, consonantes: ¿por qué antes de renunciar definitivamente a la rima no probar primero con la asonancia, que multiplica las posibilidades de elección y contribuye, en escala nada desdeñable, a la unidad del poema? En este sentido representa un límite casi imposible de franquear--al menos, así lo ha sido para estas versiones-- la repetición de la rima en los cuartetos, que corresponde a la forma canónica del soneto barroco mencionada más arriba. En los epigramas, el problema de traducción es mucho más grave, precisamente por el modo peculiar en que se articula el concepto poetizado, y por tratarse de pareados. El epigrama compuesto por dos alejandrinos rimados, con una estructura fuertemente realzada por las cesuras, materializa, dice E. Brock "la dialéctica mística de tesis, antítesis y síntesis (Dios, el hombre y su unidad) con una exactitud con la que pocas formas poéticas corresponden a su objeto. Las diversas posibilidades de situar las cesuras permiten también reflejar en la forma múltiples y adecuadas variaciones de este paso triádico."


La "dedicatoria" y los epigramas de Silesius reproducidos en último término pertenecen a mi versión "Peregrino querubínico o Rimas espirituales: gnómicas y epigramáticas que conducen a la divina contemplación", hasta donde sé, la primera completa, traducida directamente al español del Cherubinischer Wandersmann, que consta de prólogo y seis libros con un total de 1.675 epigramas, más un apéndice de diez sonetos al libro quinto. Para su realización--el trabajo, aunque todavía inédito, cuenta ya casi diez años--tomé como fuente la edición de Georg Ellinger en los Neudrucke de Braune, N° 136-138, Niemeyer, Halle, 1895 1, tal como la reprodujo H. Plard en su "Pelerin Chérubinique", Paris, Aubier, 1940. La única versión del Peregrino que circula en el mundo de habla hispana, publicada por una editorial de Palma de Mallorca en 1985 sin indicación de fuentes, está evidentemente tomada de la versión trancesa de este autor. La transcripción del texto alemán de los demás poetas corresponde a la de Edgar Hederer, en Deutsche Dichtung des Barock, Carl Hanser Verlag, München, 1957.

1 En estas páginas la grafía alemana sigue, sin embargo,--con excepción de las diéresis la de la excelente edición crítica de Reclam, en mi poder desde principios de este año. Ella transcribe la original de 1675.


Hector Aldo Piccoli. nació en Rosario (SFE), Argentina, el 25 de enero de 1951. Poeta bilingüe y traductor, es licenciado en Letras por la U.N.R., de la que es docente en lengua y literatura alemanas. Tres libros de poesía: "Permutaciones", con E. M. Olivay, Ed. La Cachimba, Rosario, 1975, "Si no a enhestar el oro oído"~ Ed. íd., Rosano, 1983, y "Filiación del rumor", Armando Vites Editor, Rosario, 1993 (en prensa). Es director de Biblioteca eLe (editorial del libro electrónico)

Paul Fleming (1609--1640)

Hern Pauli Flemingi der Med. Doct.

Grabschrift,

so er ihm selbst gemacht in Hamburg,

den 28. Tag des Märzen 1640 auf seinem Todbette,

drei Tage vor seinem seligen Absterben.

Ich war an Kunst und Gut und Stande groß und reich,

Des Glückes lieber Sohn, von Eltern guter Ehren,

Frei, meine, kunnte mich aus meinen Mitteln nähren,

Mein Scball floh überweit, kein Landsmann sang mir

gleich,

Von Reisen hochgepreist, für keiner Mühe bleich,

Jung, wachsam, unbesorgt. Man wird mich nennen hören,

Bis daß die letzte Glut dies alles wird verstören.

Dies, deutsche Klarien, dies Ganze dank ich euch.

Verzeiht mit, bin ichs wert, Gott, Vater, Liebste, Freunde.

Ich sag euch gute Nacht und trete willig ab.

Sonst alles ist getan bis an das schwarze Grab.

Was frei dem Tode steht, das tu er seinem Feinde.

Was bin ich viel besorgt, den Otem aufzugeben?

An mir ist minder nichts, das lebet, als mein Leben.

Wie er wolle geküsset sein

Nirgends hin als auf den Mund,

Da sinkts in des Herzen Grund.

Nicht zu frei, nicht zu gezwungen,

Nicht mit gar zu fauler Zungen.

Nicht zu wenig, nicht zu viel,

Beides wird sonst Kinderspiel.

Nicht zu laut und nicht zu leise,

Ba der Maß ist rechte Weise.

Nicht zu nahe, nicht zu weit;

Dies macht Kummer, jenes Leid,

Nicht zu trucken. nicht zu feuchte,

Wie Adonis Venus reichte.

Nicht zu harte, nicht zu weich

Bald zugleich, bald nicht zugleich.

Nicht zu langsam, nicht zu schnelle,

Nicht ohn Unterscheid der Stelle.

Halb gebissen, halb gehaucht,

Halb die Lippen eingetaucht.

Nicht ohn Unterscheid der Zeiten,

Mehr alleine, denn bei Leuten.

Küsse nun ein jedermann,

Wie er weiß, will, soll und kann!

lch nur und die Liebste wissen,

Wie wir uns recht sollen küssen.

Epitafio

del Señor Paul Fieming, Doctor en Medicina,

tal cual él mismo lo escribiera para sí en Hamburgo,

el día 28 de marzo de 1640 en sú lecho de muerte,

tres días antes de expirar en la gracia de Dios.

Fui en arte y dignidad rico, insigne y en caudal,

del hado hijo dilecto, de padres de blasón,

libre, dueño de mí, fui mi sustento, mi son

voló muy lejos, nadie en mi tierra cantó igual,

por viajes adulado, y sin temer fatiga,

sin cuita, alerta, joven. Oirán hablar de mí,

hasta que el ascua última abrase todo aquí.

Germanas Gracias, todo esto, a agradecer me obliga.

Perdonadme, si soy digno, Dios, padre, amigo,

amada. Os digo buenas noches, de buen grado

me retiro. Hasta negra tumba todo he acabado.

Lo que la muerte ha franco, dispense a su enemigo.

¿Por qué me cuita ver el ánima rendida?

En mí no hay nada menos, que viva, que mi vida.

Como quisiera recibir el beso

En la boca o en ningún lugar,

y el corazón lo ha de abismar.

No en forma libre ni forzosa,

ni aún con lengua perezosa.

Ni en poquedad, ni en demasía,

porque ambas se hacen niñería.

Que no sea quedo ni sonoro,

la mesura es regla de oro.

No muy próximo, no distante;

uno es penoso, otro agobiante,

no muy seco, no muy mojado,

como a Adonis Venus le ha dado.

No blando ni con rigidez,

ora después, ora a la vez.

Sin demorar ni apresurar,

con diferencia del lugar.

Entre exhalado y mordido,

el labio medio sumergido.

Diferencie oportunidad,

más que con gente, en soledad.

¡Bese ahora uno cualquiera,

como sepa, haya, pueda y quiera!

La amada y yo sólo sabemos,

cómo mejor besar debemos.

Andreas Gryphius (1616--1664)

                 Mittag

Auf Freunde! Laßt uns zu der Tafel eilen,

Indem die Sonn ins Himmels Mittel hält

Und der von Hitz und Arbeit matten Welt

Sucht ihren Weg und unsern Tag zu teilen!

Der Blumen Zier wird von den Flammenpfeilen

Zu hart versehrt, das ausgedörrte Feld

Wünscht nach dem Tau, der Schnitter nach dem

Zelt;

Kein Vogel klagt von seinen Liebesseilen.

Itzt herrscht das Licht; der schwarze Schatten

fleucht

In eine Höhl, in welche sich verkreucht,

Den Schand und Furcht sich zu verbergen

zwinget.

Man kann dem Glanz des Tages ja entgehn,

Doch nicht dem Licht, das, wo wir immer stehn,

Uns sieht und richt und Höll und Gruft

durchdringet.

An die Sternen

Ihr Lichter, die ich nicht auf Erden satt kann

schauen,

Ihr Fackeln, die ihr Nacht und schwarze Wolken

trennt,

Als Diamante spielt und ohn Aufhören brennt,

Ihr Blumen, die ihr schmückt des gro#en

Himmels Auen,

Ihr Wächter, die als Gott die Welt auf- wollte

bauen,

Sein Wort, die Weisheit selbst, mit rechten

Namen nennt,

Die Gott allein recht mißt, die Gott allein recht

kennt,

(Wir blinden Sterblichen, was wollen wir uns

trauen!)

Ihr Bürgen meiner Lust, wie manche schöne

Nacht

Hab ich, indem ich euch betrachtete, gewacht?

Herolden dieser Zeit, wenn wird es doch

geschehen,

Daß ich, der eurer nicht allhier vergessen kann,

Euch, derer Liebe mir steckt Herz und Geister

an,

Von andern Sorgen frei werd' unter mir besehen?

Mediodía

¡Ea, amigos, aprisa hacia la mesa:

del mundo que en labor y ardor moría

su senda por partir y nuestro día,

el sol el centro del cielo atraviesa!

Flecha ígnea infama asaz el esplendor

en flor, y el campo es del rocío, estuoso,

como de tienda el segador deseoso;

ni un ave clama por cordel de amor.

Reina ahora la luz; negra sombra huye

a una caverna en la que se recluye,

la afrenta y el pavor son su gobiemo.

Al fulgor puedes del día escapar,

mas no a la luz, que, do quieras parar,

te juzga y ve y surca fosa y averno.

A las estrellas

Luces, que no contemplo en la tierra con hartura

antorchas, que de negras nubes la noche aisláis.

cual diamantes ardéis sin cesar y jugáis,

flores, que adornáis del vasto cielo la llanura.

Custodias, que al querer el mundo Dios erigir,

Sabiduría, el Verbo, con justo nombre os

nombra,

que sólo Dios conoce, Dios puede medir,

(¡qué osamos nosotros, mortales en la sombra!)

Garantes de mi goce, ¿cuánta noche bella

he pasado, observándoos, yo, en vela?

heraldos de este tiempo, cuándo ha de acaecer.

Que yo, el que de vosotras no se olvida aquí,

cuyo amor prende espíritus, corazón en mí,

de otros cuidados libre, debajo os pueda ver?

Christian Hofmann von Hofmannswaldau (1617--1679)

Beschreibung vollkommener Schönheit

Ein Haar, so kühnlich Trotz der Berenice spricht,

Ein Mund, der Rosen führt und Perlen in sich

heget,

Ein Zünglein, so ein Gift vor tausend Herzen

träget,

Zwo Brüste, wo Rubin durch Alabaster bricht.

Ein Hals, der Schwanenschnee weit, weit

zurücke sticht.

Zwei Wangen, wo die Pracht der Flora sich

beweget,

Ein Blick, der Blitze führt und Männer

niederleget,

Zwei Armen, derer Kraft oft Leuen hingericht.

Ein Herz, aus welchem nichts als mein

Verderben quillet,

Ein Wort, so himmlisch ist und mich verdammen

kann,

Zwei Hände, derer Grimm mich in den Bann

getan

Und durch ein süßes Gift die Seele selbst

umhüllet,

Ein Zierat, wie es scheint, im Paradies gemacht,

Hat mich um meinen Witz und meine Freiheit

bracht.

Vergänglichkeit der Schönheit

Es wird der bleiche Tod mit seiner kalten Hand

Dir Lesbie mit der Zeit um deine Brüste

streichen,

Der liebliche Korall der Lippen wird

verbleichen;

Der Schultem warmer Schnee wird werden

kalter Sand.

Der Augen süßer Blitz die Kräfte deiner Hand,

Für welchen solches fällt, die werden zeitlich

weichen.

Das Haar, das itzund kann des Goldes Glanz

erreichen,

Tilgt endlich Tag und Jahr als ein gemeines

Band.

Der wohlgesetzte Fuß, die lieblichen Gebärden.

Die werden teils zu Staub, teils nichts und

nichtig werden;

Dann opfert keiner mehr der Gottheit deiner

Pracht.

Dies und noch mehr als dies muß endlich

untergehen,

Dein Herze kann allein zu aller Zeit bestehen,

Dieweil es die Natur aus Diamant gemacht.

Descripción de la belleza perfecta

Un cabello que, osado, a Berenice porfía,

una boca que ostenta rosas, de perlas plena,

una lengua que a mil corazones envenena,

dos pechos, do el rubí alabastro tramaría.

Un cuello en mucho a nieve del cisne aventajado.

Dos mejillas, do pompa de Flora se agita,

una mirada que hombres bate, rayos concita,

dos brazos cuya fuerza al león ha ejecutado,

un corazón del cual no mana más que mi ruina,

una voz celestial que mi condena resuelve,

dos manos cuyo encono al destierro me encamina

y con dulce veneno el alma misma envuelve,

un adorno, parece, en Paraíso fabricado,

me ha de entendimiento y libertad privado.

Caducidad de la belleza

Con su mano la muerte pasará helada

su palidez al cabo, Lesbia, por tus pechos,

será el suave coral pálidos labios deshechos.

del hombro arena fría la nieve hoy inflamada.

De los ojos el dulce rayo y los vigores

de tu mano, que vencen a su par, vencerá

el tiempo, y el cabello, hoy áureo de fulgores,

será un cordel común, que la edad cortará.

El bien plantado pie, la postura agraciada

serán en parte polvo, en parte nulos, nada;

ya el numen de tu brillo no tendrá ofrendante.

Esto y aún más que esto ha al fin de sucumbir,

sólo tu corazón puede siempre subsistir,

pues la naturaleza lo ha hecho de diamante.

Angelus Silesius [Johannes Scheffler] (1624--1677)

de los dos primeros libros del "Cherubinischer Wandersmann oder Geist- reiche Sinn- und Schluß-Reime zur Göttlichen beschauligkeit anleitende" ("Peregrino querubínico o

Rimas espirituales: gnómicas y epigramáticas que conducen a la divina contemplación")

Zueschrifftt

Der Ewigen Weißheit,

GOtte /

Dem Spiegel ohne makel /

den die Cherubin und alle Seelige Geister

mit ewiger verwunderung anschauen /

Dem Lichte welches alle Menschen erleuchtet

die

in diese Welt kommen /

Dem unerschöpflichen Brunn und

ursprünglichen Qualle

aller Weißheit /

Schreibet zue und richtet wiederumb in Jhn hin /

Diese auß dessen grossem Meere genädiglich

hergeronnene kleine Tröp_lein

Sein

Fur unabläßlichem verlangen Jhn zuschauen

Allzeit sterbender

JOHANNES ANGELUS

5. Man weiß nicht was man ist.

Jch weiß nicht was ich bin / Jch bin nicht was

ich weiß:

Ein ding und nit ein ding: Ein stüp_chin und ein

kreiß.

11. GOtt ist in mir / und ich in Jhm.

GOtt ist in mir das Feur / und ich in Jhm der

schein:

Sind wir einander nicht gantz jnniglich gemein?

33. Nichts lebet ohne Sterben.

GOtt selber / wenn Er dir wil leben / muß er

sterben:

Wie dänckstu ohne Tod sein Leben zuererben?

83. Wie kan man GOttes genissen.

GOtt ist ein Einges Ein / wer seiner wil

geniessen /

Muß sich nicht weniger als Er / in Jhn

einschlissen.

90. Die Göttheit isr das grüne

Die GOttheit ist mein Safft: was auß mir grünt

und blüht /

Das ist sein Heilger Geist / durch den der trib

geschiht.

264. Die Creaturen sind GOttes Widerhall.

Nichts weset ohne Stimm: GOtt höret überall /

Jn allen Creaturn / sein Lob und Uiderhall.

276. Eins des andern Anfang und Ende.

GOtt ist mein letztes End: Wenn ich sein Anfang

hin

So weset er auß mir / und ich vergeh in Jhn.

278. GOttes ander-Er.

Jch bin GOtts ander-Er / in mir findt Er allein

Was Jhm in Ewigkeit wird gleich und ähnlich

seyn.

289. Ohne warumb.

Die Ros' ist ohn warumb / sie blühet weil sie

blühet

Sie achtt nicht jhrer selbst / fragt nicht ob man

sie sihet.

Dedicatoria

A la eterna Sabiduría,

a Dios,

al Espejo sin mácula

que los querubines y todos los espíritus

bienaventurados

contemplan con admiración eterna,

a la Luz que ilumina a todos los hombres

que vienen a este mundo,

al Manantial inagotable y a la Fuente originaria

de toda sabiduria,

Le dedica y restituye

estas mínimas gotitas graciosamente

derramadas de Su vasto mar,

Su

de incesante deseo de contemplarlo

siempre agonizante

JOHANNES ANGELUS.

(Del libro primero)

5. No se sabe lo que se es.

No sé lo que soy, no soy lo que sé:

una cosa y no una cosa; un punto y un círculo.

11 Dios está en mí, y yo en Él.

Dios es en mí el fuego, y yo en Él el brillo:

¿no somos íntimamente comunes uno al otro?

33. Nada vive sin morir

Dios mismo, si quiere vivir para ti, debe morir:

¿cómo piensas, sin muerte, heredar su vida?

83. Cómo se puede gozar de Dios.

Dios es un Uno Único, quien quiere gozar de Él

debe incluirse, no menos que Él, en Él.

90. La deidad es lo verde.

La deidad es mi savia: lo que de mí verdea y florece,

es su Santo Espíritu, por el que el retoño acaece.

264. Las criaturas son el eco de Dios.

Nada despliega su ser sin voz: Dios oye por doquier,

en todas las criaturas, su eco y su alabanza.

276. Uno del otro principio y fin.

Dios es mi último fin: si yo soy su principio.

despliega su ser Él desde mí, y yo me disipo en Él.

278. El otro-Él de Dios.

Yo soy el otro-Él de Dios, Él encuentra sólo en

mí,

lo que le igualará y se le asemejará por siempre

jamás.

289. Sin porqué.

La rosa es sin porqué, florece porque florece,

no se cuida de sí misma, no pregunta si se la ve.

(Trad . Héctor A. Piccoli)

RAÚL GONZÁLEZ TUÑÓN


En una de las reiteradas dictaduras militares sufridas en la Argentina, el usurpador gobierno de turno prohibió las manifestaciones obreras del 1° de Mayo. González Tuñón (Buenos Aires, 1905-1974) había visto ya por entonces esa película; tanto, que el poema que escribió para la ocasión resulta válido hoy, cuando es la desocupación y la marginalidad las que nos impiden festejar el 1° de Mayo. En un reportaje que le hicieron en 1973, declaró: "Lo que pasa en nuestro maravilloso y desgraciado país es que todo cambia, todo debe cambiar de acuerdo a un proceso dialéctico, y todo debe cambiar y está bien que cambie. No creo que todo tiempo pasado fue mejor. Creo que todo tiempo por vivir será mejor"

PROHIBIDO CELEBRAR EL 1° DE MAYO

En la profunda soledad de las fábricas

         grises.

En la oscura herramienta silenciosa.

En los quietos arados pensativos.

En las minas que guardan el secreto del

         tiempo

En los puertos que esperan con las

         naves calladas.

En los hangares pálidos y el petróleo

         cautivo.

En el olor a bosque derramado en los

         aserraderos musicales.

En la estación que invaden las libres

         mariposas.

En el bostezo de las frías oficinas.

En el libro cerrado sobre la mesa

         familiar.

En la lámpara sola que alumbró la

       vigilia.

En los ninos que sueñan con las islas

         distantes.

En el canto que cantan los arrieros y el

         grillo.

En la lluvia que hace nacer las

         azucenas.

En el aire en el fuego en el agua en la

         tierra.

Nosotros nos hacemos presentes con el

         dia

Nosotros los proscritos miramos allá

         lejos

Donde la primavera está esperando.         

DORA NORMA FILIAU


Nació en Corrientes, pero vive desde hace muchos años en Rosario. Algunas obras suyas son: "Manojo" (1954), "Ramas" (1959) y "Las lluvias" (1964). Ha publicado obras conjuntas con Ana María Cué, Armando Raúl Santillán y Guillermo Ibáñez. En su poesía se funde la consideración atávica de la naturaleza, relacionada con su tierra de origen, con una visión urbana, propia más de nuestra ciudad.

EJEMPLO DE UN POEMA TAN SOLO DESCRIPTIVO

         Para Ana María Cué

Me quito los zapatos

y las medias

cuento

llegan las palabras

las naranjitas cuelgan brillantes

de sus naranjos

acaba de llover

un dinosaurio azul

cruza detrás de las ventanas

parpadea-no llora-

lleva camelias en sus orejas

no sabe hablar

lavar la ropa sucia es importante

los trapos al sol de cada día

caen con estrépito en los patios

vuelan con las escobas de las vecinas

que barren las veredas

aves de picos largos picotean las rosas

ellas cantan

un girasol muy amarillo y gigante

parece dos girasoles

hay barcos en sus mares

faroles en sus patios

sillones hamacándose en sus hamacas

hay nombres escritos en las piedras

nombres blancos

llueve otra vez

la muñeca de trapo se moja

se resfría y estornuda

olvidada entre las plantas

campanas repican: alerta

alerta-por favor-

en el último cajón de la cómoda

encuéntrenme

vuelve a pasar el dinosaurio

que ahora es verde

y anciano.

Niño sol

no duermas

conviértete

crece o no

corre

gira

búscalo

mira detrás de ti

todavía no es el tiempo de la Cruz.

ALREDEDOR DE UNA VIEJA CANCIÓN

No puedo coser

no puedo bordar

no puedo abrir la puerta

para ir a Jugar

arroz con leche

alguna vez te canté

alguna vez te jugué

alguna vez te lloré

arroz con leche

no me voy a casar

llueve

Lohengrin

oscurece

puedo cerrar la puerta

para ir a descansar

alrededor de una vieja canción.

VINICIUS DE MORAES


Nació en 1913 en Río de Janeiro y muerto en la misma ciudad hará unos veinte años, pertenece a la segunda generación modernista. Su primera etapa es de tono trascendentalista; está integrada por obras como "O caminho para a distância" (1933), "Forma e exégese" (1935), Äriana, a mulher" (1936). Nuevos poemas (1932). A la segunda, más madura y profunda, pertenecen sus libros "Cinco elegias "(1943), "Poemas, sonetos y baladas" (1946), Pátria minha" (1949), Antología poética (1954), "Livro de sonetos" (1957), "Novos poemas"(l959), "Para viver um grande amor" (1962), etc. Fue también autor de popularísimas letras de samba La traducción de los poemas aquí reproducidos es de Dámaso Alonso y Angel Crespo.

SONETO DE AGOSTO

Tú me llevaste. . . En la tiniebla,

         osados,

Amamos, vagamente sorprendidos

Del ardor con que estábamos unidos

Dos que andábamos siempre separados.

Me asombran, sí, los gritos alterados

Con que henchí tus patéticos oídos

Y el áspero calor de tus gemidos,

Yo que los juzgué siempre desolados.

Sólo así arrancar puede el hilo inútil

De esa tu eterna túnica inconsútil...

Y para gloria de tu ser mas franco

Quisiera que te viesen cual yo luego

De la lámpara al íntimo sosiego,

El pubis negro sobre el cuerpo blanco.

SONETO DE FIDELIDAD

Del todo, a éste mi amor estaré atento,

Antes, y con tal celo, y siempre, y tanto

Que, aún en presencia del mayor

         encanto,

De él se ha de encantar más mi

         pensamiento.

Quiero vivirlo en el más leve intento

Y en su loor ha de lanzar mi canto,

Reír mi risa y derramar mi llanto

Con su pesar o su contentamiento.

Y así (cuando más tarde me procure,

Quién sabe, muerte, angustia del que

      ha sido,

Quién sabe, soledad, fin del que ama)

Pueda decirme del amor (ya ido):

Que no sea inmortal, puesto que es

         llama,

mas que sea infinito en lo que dure.

SONETO DE SEPARACIÓN

De la risa de pronto se hizo llanto

Tan silencioso y blanco como bruma

Y de las bocas juntas se hizo espuma

Y de manos abiertas el espanto.

De pronto de la calma se hizo el viento

Que extingue del mirar la última llama

De la pasión se hizo el presentimiento

Y del momento inmóvil se hizo el

         drama.

De repente, no más que de repente,

Volvióse triste lo que se hizo amante

Y solitario lo que sonriente.

Y del amigo próximo el distante

Y de la vida una aventura errante

De repente, no más que de repente.

FERNANDO PESSOA

Poemas


Pessoa nació en Lisboa en 1888, muriendo en la misma ciudad en 1935. Su obra no ha cesado de crecer en importancia, al punto de ser considerado hoy como uno de los poetas más grandes de este siglo. Cuatro de los poemas aquí publicados corresponden al heterónimo pessoano Ricardo Reis, aquel en el que Pessoa puso "toda (su) disciplina mental, investida de la música que le es propia". Los dos últimos son de 1930 y fueron publicados en 1931 en "Presenca", la revista que encaró una vasta crítica de la literatura portuguesa y que de algún modo "descubrió" a Pessoa para el público. Los dos anteriores son de 1914. El primero, aunque no escrito como Ricardo Reis, participa de su personalidad plenamente. La traducción pertenece a Eduardo D'Anna.

Ven a sentarte conmigo, Lidia, a la

         orilla del río.

Sosegadamente atendamos su curso y

         aprendamos

Que la vida pasa, y no estamos de

         manos enlazadas.

         (Enlacemos las manos).

Después pensemos, criaturas adultas,

         que la vida

Pasa y no se detiene, no deja nada y

         nunca regresa,

Se va hacia un mar muy ancho, al pie

         del Hado,

       Mas ancho que los dioses.

Desenlacemos las manos, pues no vale

         la pena cansarnos.

Que gocemos, que no gocemos,

         pasamos como el río.

Más vale saber pasar silenciosamente

         Y sin desasosiegos grandes.

Sin amores, ni odios, ni pasiones que

        levantan la voz,

Ni envidias que dan movimientos

         excesivos a los ojos,

Ni cuidados, porque si no los tuviese el

         río siempre correría

Y siempre acabaría en el mar.

*

Amémonos tranquilamente, pensando

         que podríamos,

Si quisiéramos, cambiar besos y

         abrazos y caricias,

Pero que vale más estarnos sentados

         uno junto al otro

     Oyendo correr el río, y viéndolo.

Juntemos flores, tómalas y déjalas

En el cuello, y que su perfume suavice

         el momento. . .

Este momento en que sosegadamente

         no creemos en nada,

     Paganos inconscientes de la

         decadencia.

Al menos, si me hago sombra antes, te

         acordarás de mí después

Sin que mi recuerdo te arda o te mueva,

Porque nunca enlazamos las manos, ni

         nos besamos

     Ni fuimos más que dos criaturas.

Y si antes que yo llevaras el óbolo al

         barquero sombrío,

Nada habré de sufrir al recordarte a ti.

Me serás suave a la memoria,

recordándote así, en la orilla. . .

Pagana triste y con flores en el regazo.

*

Antes que nosotros, en estas mismas

         arboledas

Pasó el viento, cuando había viento,

Y las hojas no hablaban

De otro modo que hoy.

Pasamos y nos agitamos de balde.

No hacemos más ruido en lo que existe

Que las hojas del árbol

O los pasos del viento.

Tratemos pues con abandono asiduo

De entregar nuestro esfuerzo a la

         Naturaleza

Y no querer más vida

Que la de los árboles verdes.

Inútilmente parecemos grandes.

Salvo nosotros, no hay nada en el

         mundo

Que nos salude la grandeza

O sin querer nos sirva.

Si aquí, a orillas del mar, mi indicio

En la arena, el mar con tres olas apaga,

Qué no hará en la alta playa

¿En que el mar es el Tiempo?

*

Cuando, Lidia, vuelva nuestro otoño

Con el lnvierno que hay en él, reservemos

Un pensamiento, no para la futura

         Primavera, que es de ayer,

Ni para el estío, para quien estamos muertos,

Sino para lo que queda de aquello que pasa. . .

El amarillo actual que las hojas viven

     Y que las torna diferentes.

*

Tenue, como si la olvidaran de Eolo,

La brisa de la mañana titila el campo,

Y hay tibieza de sol.

No deseemos, Lidia, en esta hora

Más sol que ella, ni más alta brisa

        que la que es pequeña y existe.

PABLO DE ROKHA                  


Carlos Días Loyola, conocido poéticamente como Pablo de Rokha, nació en Licantén, provincia de Curicó, Chile, en 1884. Su poesía "busca una formulación totalizadora que incluya lo político, lo económico o lo histórico dentro de lo concreto cotidiano y sin que las contradicciones dejen de aflorar con la misma fuerza que se desarrollan en la conciencia concreta del individuo que categoriza y sufre, todo al unísono"(Nain Nómez): El presente poema fue uno de los últimos que escribió, poco antes de quitarse la vida en Santiago en 1968.

 LA HOJA CAÍDA

"Es un pájaro, un pájaro amarillo",

         dicen las gentes,

no, es un estruendo colosal, un ámbito,

         cataclismo

un pánico, un sol trágico, un mundo

         de humo

y una gran ceniza irreparable.

Recuerda las banderas huracanadas

de los grandes, terribles mares muertos

y el naufragio de "dios" en los escombros

de las generaciones, los barcos anclados

en las aldeas estupefactas de la poesía

popular infinita

    Y dolorida, como un soldado desertor, la

     pena inmensa, y como arada de murciélagos

     y arañas, y como espada,

de las botellas negras del agonizante, lo que no

    sucedió nunca y se parece a los

inviernos copretéritos o a una laguna de llanto.

Arrastrando, adentro, los leños

incendiados y las montañas solas,

la última lágrima infinita de todos los

otoños de la humanidad asesinada

patea como un toro en los degollatorios.

El perro de infierno del trueno

y el desgarramiento de cadenas de la tempestad, van

    acosándola, como a una hermosa

mujer un idiota,

porque es entonces en los jardines

desesperados, la hoja caída,

El átomo en desintegración, álgido, y el

cadáver del universo,

    universo, reflejándose, sola y rota,

en la caricatura de la vida humana,

Un pequeño ser tremendo, que estalla y

relampaguea y batalla contra ella misma,

haciendo el silencio abrumador que

preside a las catástrofes.

Encima del río de vino del

romanticismo,

es el navío fúnebre de la tuberculosis,

llorando, a la

    deriva, clamando a la deriva por "la

misericordia" de los pálidos enamorados,

pero, por debajo del subterráneo, un

gran potencial estallatorio, brama gigante llama.

Afila la cuchilla de la vida en su

corazón, y entre la muerte

y yo, aúlla un ataúd enarbolando la hoja

caída

en sus mástiles, amenazando con su

garrote de piedra y niebla a todas las águilas,

encadenando

cadáveres de mártires a las estatuas de los héroes,

y tiemblan las palancas del Género

Humano,

     forjando lo humano con crujimiento de esqueletos. . .

         otoño de 1968.

CARLOS OQUENDO DE AMAT


Poco se conoce en Rosario de este poeta peruano, perteneciente a la generación de César Moro y Westphalen, y de igual inclinación surrealista. El presente poema fue escrito a los diecinueve años, es decir, a mediados de la década del 20 de este siglo.

NEW YORK

Los árboles pronto romperán sus amarras y

son ramos de flores todos los policías.

CONEY ISLAND




WALL STREET

La lluvia es una moneda de afeitar

La brisa dobla los tallos
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CHARLESTON

RODOLFO VALENTINO HACE CRECER EL CABELLO NADIE PODRÁ

TENER MÁS DE 30 AÑOS.

(porque habrán disminuido los

hombres 25 centímetros y andarán oblicuos sobre una

pared ).

Mary Pickford sube por la mirada del administrador.

Para observarla

HE SA LI DO

RE PE Tl DO

POR 25 VENTANAS
       debajo del tapete hay barcos.

No cantes española

que saldrá George Walsh dentro la Chimenea.

AQUÍ COMO EN EL PRIMERO NADA SE SABE DE NADA.

100 piso

       El humo de las fábricas

retrasa los relojes

los niños juegan al aro

en las afueras

          los guardabosques

          encantan a los ríos

Y la mañana

se va como una muchacha cualquiera

en las trenzas





   SE ALQUILA

lleva prendido un letrero



   ESTA MAÑANA

KONSTANDlNOS KAVAFIS


Alejandría en Egipto fue el lugar de nacimiento del poeta en 29 de ahril de 1863. Siendo pequeño aún y muerto su padre, se traslada con su familia a Londres; pasan algunos años a Constantinopla y retorna a Alejandría, ciudad donde por 30 años trabaja en la Oficina de Riegos. A todo esto, el poeta escribe en francés, griego, italiano y árabe. Otro día de abril setenta años después, muere en Alejandría. Esta apretadísima síntesis sólo pretende introducirnos en una obra estudiada por Marguerite Yourcenar, Robert Liddell, Nasos Vanegas en su "Borges, el kavafiano" George Seferis, Silvetti Paz, entre otros.

CLAROSCURO

Mirando un ópalo de tintes grisáceos,

recordé dos bellos ojos grises

que ví hará unos veinte años.

Nos amamos durante un mes.

Después se fue.

A Esmirna, creo.

donde tenía trabajo.

y nunca nos volvimos a ver.

Deben haber perdido su belleza

(si vive todavía), los ojos grises.

El bello rostro se hará afeado.

Memoria mía, guárdalos tal como eran

antaño.

Memoria, de este amor

tráeme esta noche

el mayor número posible de recuerdos.

Juramento

Con frecuencia, se promete reformar su vida.

Pero cuando llega la noche con sus tentaciones

sus componendas, sus promesas:

cuando llega la noche, con su fuerza propia,

hecha de impulsos del cuerpo que quiere y exige

extraviado, se entrega a la alegría fatal de siempre.

RUBÉN VELA


Rubén Vela, nació en la ciudad de Santa Fe en 1928 y perteneció al movimiento que hubo en torno de la Revista "Poesía Buenos Aires" que dirigió R. G. Aguirre. Su obra, excede una pequeña presentación, por su vastedad, finura y exactitud de lenguaje. La concisión como signo de la síntesis poética es uno de sus principales rasgos. Su compromiso ideológico con Latinoamérica un pulso continuo y constante. Alguien como Marechal, ya hace un largo tiempo decía: "... está entre los pocos que hoy reivindican para la poesía el derecho y el deber de regresar al intelecto, hurtándose a las exclamaciones líricas de la mera sentimentalidad .. "


La historia de la vida del poeta coincide con su poesía Esto ya es un equivalente a lealtad con la idea y la palabra. Textos de su autoría en una veintena de antologías de todo el mundo, premios nacionales e internacionales, nos eximen de otro preámbulo, sobremanera porque los poemas que aparecen a continuación, inéditos y especialmente remitidos para Poesía de Rosario, son un ejemplo cabal de la magnitud de su obra.


Sobre la obra R. V. ver "Poesía y libertad". Colección Poiesis Ed. Almagesto. Estudio crítico y selección de poemas por Julio C. Forcat.

CANCION DEL GUERRILLERO

Como un dolor profundo

como una herida abierta

el guerrillero avanza.

Entre pájaros ciegos

y alas que se quiebran

el guerrillero avanza.

Contra arenas y lepras

contra furias y vientos

el guerrillero avanza.

(Patria americana

desgarrada conciencia

del poeta,

entre adioses y júbilos

el guerrillero avanza.)

Como un jaguar en celo

el volcán en sus ojos

el guerrillero avanza.

El guerrillero avanza

irremediablemente hacia su muerte.

Escrito en Nicaragua, 1982

ARTE POETICA                   

(Un sol de piedra, una luna de cenizas

y un llanto que se eleva en la

madrugada

como el lamento de un animal herido.)

Pero hombre al fin, ardiendo los sueños

en mis manos, libre en mi boca la

palabra

que aún define y que aún nombra.

Escrito en Nicaragua, 1982.

ARTE POETICA

Piedra sobre piedra

palabra sobre palabra

el edificio crece.

Piedras como palabras

palabras como piedras

el edificio crece.

piedra o palabra

todo el edificio.

El poema crece.

ALEJANDRA

1

¿Te acordás, Alejandra, cuando

el Adaggio de Albinoni envolvía

tu cuerpo solitario, y arcángeles

sorprendidos

volaban entre vidrios de colores

arrojando ramos de luz?

2

Tan sola, tan frágil, tan

dolorosamente abandonada

entre juegos de infancia

que repiten y repiten

una misma canción.

La que va a morir tiene

grietas en los labios y flores

desteñidas arrancadas de su piel.

La que va a morir inventa

una sonrisa que cuelga

de su rostro como diciendo

adiós.

3

Hace frío y tus manos dibujan

una puerta que se abre hacia

un jardín vacío. Yo me iré,

decías, sin saber, sin querer.

Abrazada a mi nombre, yo

me iré sin saber.

4

Ruedan los dados sobre un tapete

verde. ruedan las palabras sobre

una página en blanco. Ruedan,

ruedan hacia un destino incierto.

He aquí la elección: escribir o morir.

Nada tan fácil, nada tan difícil.

Y el espejo se rompe y la luz

se desvanece. ¿Alejandra, Alejandra adónde vas?

Y desde ese silencio

otra música nace.

-1998-

IVES BONNEFOY


Gran poeta, heredero de una tradición deslumbrante, lves Bonnefoy no la traiciona. Hasta los 24 años viaja su viaje de sueños por el surrealismo para un buen día decirle adiós al propio André Bretón. Francia pierde un surrealista para ganar a uno de los principales renovadores de la poesía contemporánea. Hoy a 51 años de aquel día, una lectura atenta de su obra nos dice o parece decirnos muchas otras cosas: Ives Bonnefoy, enorme poeta francés vivo, extraordinario ensayista, notable traductor. Los poemas que publicamos intentan ser una brevísima introducción para aquellos lectores que aun lo desconocen.

Horacio Aige


Cronología mínima de I.B.-1923 Nace en Tours un 24 junio. 1943. Se traslada a  París para estudiar matemáticas primero y luego Filosofía. 1945 Se aleja de Bretón y su grupo. 1953. Edita su primer libro de poemas: "Del movimiento y de la inmovilidad de Douve". A partir de entonces hasta el presente, tradujo a Shakespeare y Yeats publicando obras de narrativa y ensayo.


Sobre la poesía Ives Bonnefoy dice por ejemplo: "El poema no pretende más que interiorizar lo real. Busca lazos que unen a las cosas en mí. Debe permitirme que viva en la justicia; y a veces sus momentos más altos son notas de evidencia pura, donde lo visible parece estar a punto de consumarse en rostro, sin siquiera una metáfora, ha hablado en nombre del todo, donde lo que se callaba a lo lejos suena de nuevo y respira en lo abierto o la blancura del ser. Lo invisible no es la desaparición, sino la liberación de lo visible. El espacio y el tiempo caídos para que se levante la llama donde el árbol y el viento, se vuelven destino".


El texto precedente y los poemas fueron traducidos por Arturo Carrera.

LE MIROIR                     

Hier encore

Les nuages passaient

Au fond noir de la chambre.

Mais a présent le miroir est vide.

Neiger

Se désenchevêtre du ciel.

DE NATURA RERUM

Lucrèce le savait;

Ouvre le coffre,

Tu verras, il est plein de neige

Qui tourbillonne.

Et parfois deux flocons

Se rencontrent, s'unissent,

Ou bien l'un se détourne,

gracieusement

Dans son peu de mort.

D'où vient qu'il fasse clair

Dans quelques mots

Quand l'un n'est que la nuit,

L'autre, qu'un rève?

D'ou viennent ces deux ombres

Qui vont, riant,

et l'une emmitouflée

D'une laine rouge?

EL ESPEJO

Ayer todavía

Las nubes pasaban

Por el fondo oscuro de la habitación

Pero ahora el espejo está vacío.

Nevar

Se desenmaraña del cielo.

DE NATURA RERUM

Lucrecio lo sabía

Abre el cofre,

Verás, está colmado de nieve

Que remolinea.

Y a veces dos copos

Se encuentran, se unen,

O bien uno se aparta, graciosamente

En su poco de muerte.

¿Por qué hay claridad

En ciertas palabras

Cuando una es sólo la noche,

Y la otra, un sueño?

¿Por qué esas dos sombras

ríen, andando?

¿Y una va arrebujada

En lana roja?

HUGO GOLA


Hugo Gola, nació en la localidad de Pilar, Provincia de Santa Fe, Argentina, en 1927. Desde 1975, año de su exilio, que lo llevó a Inglaterra y luego a México, donde actualmente reside. Fundó la revista Poesía y Poética. Su obra fue reunida por la Universidad Nacional del Litoral de Santa Fe bajo el titulo "Jugar con fuego". Es otro de los grandes poetas argentinos que contribuyen con sus trabajos a nuestra publicación. En "Jugar con fuego" se encuentra comprendida su obra del período 1956-1984, dividida en "25 poemas", "Poemas I ,II, III", "El círculo de fuego" y "Siete poemas". Del elemento observado más sencillo, el poema va atrapando al oficiante y cada vez la poética se hace más profunda, aún sin dejar de lado aquellos elementos esenciales que se trastocan en fuerzas de palabras, latiendo en el interior del creador y del lector atento. Su siguiente obra, "Filtraciones", editada en México en 1996, es motivo de un comentario en la sección de libros de esta publicación.

HOKIJSAI

       dijo un día

         después de los 70

que

   a los 110

         todos los puntos y las

líneas trazados

       por su pincel

         estarían vivos

No importa ahora saber

    si alcanzó los 110

       ni cómo fueron

         los trazos últimos

            de su pincel

Tal vez quiso decir Hokusai

     que la vida

        la breve vida humana

          apenas alcanza para

             que un pincel

               como el suyo

al final

    si acaso

despierte

    libre

       en la página

          blanca

         ***

EL SAUCE

         sacude su follaje

la palmera sube alta

por encima del níspero

entreveo un cielo borroso

detrás de las hojas

pálido y seco asciende

el día del verano

temprano desde mi balcón

oigo el rumor del viento

y de los pájaros

¿es éste el silbido del zorzal?

a los sesenta todavía te confundes.

GRACIELA ZANINI


Graciela Ester Zanini (Buenos Aires, 1948), cuya poesía recoge influencias de escrituras tan diversas como Roger Pla, Ulyses Petit de Murat, Robert Graves o Alberto Girri, obtuvo con su libro "Del rey desnudo" el Primer Premio Iniciación 1993/94 de la Secretaría de Cultura de la Nación. En él, dice Luis Francisco Houlin, "la poeta propone con lúcida e intensa integridad (.. ) una nueva lectura de la Historia Sagrada; (sus) personajes vuelven para animar en la memoria del lector la ancestral conciencia de su propia divinidad."

MARIA MAGDALENA I

       Los nacidos en el fuego se hallan

  bien en

                    / el fuego.

CARL SANDBURG

Celebrada en altares sin prodigios sangrientos

mi fe no inmola a nadie es apenas instante

donde la eternidad cava su madriguera

hendija en el misterio

mi comunión alberga maravillas humanas

culpas resplandecientes

yo le pertenecí desde que éramos niños

es cruel amar a un dios

que da su corazón a un ejército ebrio

para que sean cumplidas antiguas profecías

en mi cuerpo tatuado que no pidió salvarse

leyó cono en un libro su destino

y el temblor de sus manos reveló un imposible

la mirada de infancia regresó

se detuvo en sus ojos un tiempo sin medida

y pude adivinar tanto horror en el alma

del bello nazareno que agonicé con él

y conmigo los hijos que nunca pisarían tierra de Galilea

allí cambió mi vida

busqué caldear lo frío y aplacar lo candente

en otros territorios donde el amor se paga

su corazón en cambio cruelmente condenado

a una iconografía

que malversa la pasión de su entrega

resiste como puede entre manos sicarias

tomen mi corazón abreven en su flama gozosa

donde la redención es más que una palabra

y derrama su bálsamo sobre los malqueridos

mi oración es de todos

yo me perdono.

HUGO LUNA


Nace en C. del Uruguay en 1959. En Rosario realizó lecturas de textos y publicaciones gráficas. Publicó en “Tierras Planas”. En el año 1990 es premio en la Bienal de Arte Rosario Imagina. En 1994 publica el libro "NO NADA NUNCA" junto a Alejo Carbonell. En 1996 es primer Premio en el concurso "40 Años Universidad Nacional del Sur". En la actualidad reside en C. del Uruguay donde produce Radio y TV por cable.


Su letra es la región de los sueños (recuerdos), donde el paisaje también es protagónico y se refleja en la visión de sus textos. Ahí el límite es imposible en lo infinito deconstruido por el viaje, y su efecto óptico de palabras presentadas épicamente.


La poesía está sola y detrás, circulando en la fiesta del sarcasmo, nombrando impertinente al hombre y sus circunstancias que corren atemorizadas.

Omar Aguiar

CAPARAZÓN

Dame noches de placer.

A. Calamaro.

Ser

en el tránsito de la existencia

una pantera cobarde.

El arco del salto

de un felino

que ahora duerme

bajo un sauce

la siesta.

Eso pienso

y envejezco.

No logra salvarme la belleza

aunque llega

como La niña de los cabellos de lino

suspendida

en equilibrio

en las antenitas del caracol

callando.

Susurros

la reja de la memoria

cede a la caravana invencible.

Otra función guarda el carcelero:

la mujer peligrosa

era pelirroja

-recuerda-

y el puñal

era un Ginsun.

PAISAJE

Llegó.

La tarde

dejaba caer

su espantoso ruido

sobre los techos.

¿Y la luz?

¿Por qué estaba hecha de agua?

Vio

la espalda

la pluma

la red del espinillo

el oleaje del campo.

(Entre paredes de barro

no vive el hornero.

En la punta del poste

en la cruz sin fe

del horizonte).

¿Qué fue esa voz

cruzando la siesta de cuchillas?

¿Sueño?

Las cabezas caídas de las vacas,

¿en qué orden preciso

monocorde

bajaron la montaña?

Tu casa revestida de deseo.

Jacarandaes de cielo propio.

Luego la estación equivocada.

SILVINA CROSETTI


Nació en Rosario en 1966. Recibió menciones en poesía en las dos bienales rosarinas y fue parte de la edición de poemas de la Subsecretaría de Cultura de la Municipalidad de Rosario. Participó en el grupo Verso Reverso Converso, organizador de dos encuentros multidisciplinarios en el Centro Cultural Bernardino Rivadavia y del grupo activista Mala Letra, homónimo de la revista contextuada en el ámbito de la Escuela de Letras de Humanidades. Fue parte de la editorial "La pareja está en crisis". Sus cuentos aparecieron en Rosario/12, Ojo al Piojo y Ciudad Gótica.

O.A.

POR EL CAMINO DEL BIEN

I

Ella dice que mis ojos son amables.

Ya no puedo tomar más.

Cuando un pez está lleno

comienza a hundirse y salta al vacío.

Mares, eternas inundaciones

piden sus aletas al viento

intentando evitar la orilla.

No quiere ser tragado.

Tragado, eso es, es eso este Señor Pez.

¿Conciencia dice ella?, no.

Ahora está hidratándose los ojos

añorando a su mamá.

¿Sabes cuántos pocos años tengo? ni lo puedo creer.

¿Viste con tus propios ojos a un ser humano muerto?

¿Viste a una tonta vaca colgar de sus dos patas?

¿Alguien te ha pedido que te quedaras y te fuiste?

Oh, conciencia,

sólo lloro al pelar cebollas.

II

Por el camino del bien

el agua se aquieta y se hace espejo.

Así de colocada en el fondo de los sitios bajos

busca una forma intangible que es la esencial.

"Nunca me someteré de ese modo"

sostienen los que se desploman

las madrugadas de los domingos

sobre los capots de los taxis.

El agua se ahueca a los tiempos

que nadie soporta.

No experimenta ninguna contradicción.

Es perfecta.

Salvo que se evita elegir.

IV

Una almohada no es un cuerpo

pero el sueño traiciona hasta a los débiles.

Estarse así de acostado sin voluntad de hacerlo cesar.

Vueltos los ojos hacia el cielo

se interpreta el numerito los tallos, las tripas.

Va de un cuarto a otro enseñándose cosas:

empapados están los tallos de aquellos

cuatro o cinco narcisos blancos.

Dos para cada uno ¿ves? y éste, que te simulase un capullo.

Pero a éste, no lo quiero ¿ves?.

Se va. Gira la cabeza y justo después se va.

No quiere, pero.

Se descifra la eaquicardia y los lagrimales.

Gira la cabeza. Sentencia que de ahí se va.

Le han mirado hasta los dientes.

Es un nudo de carne.

Más tarde unos huesos tendidos a llorar.

No es mucho más que eso, es sólo eso,

no hay mucho más que eso.

SILVANA SAYAGO


Nace en Rosario en 1964. Es Psicóloga y Ceramista. Publicó en distintos medios gráficos. En la actualidad reside en la ciudad de Concepción del Uruguay. Su poesía sutilmente se describe femenina y distante en los detalles que asimila. Lo que fascina es el vínculo fuerte que pertenece a lo sencillo y cotidiano desgajado por puro placer de escribir. En él, el lenguaje es el instrumento de la conciencia poética que conspira.

O.A.

6 POEMAS

Las veces que me negué

a pronunciarte

vuelven.

Son peces sin destino

su danza ridícula es fatal.

Llegan tarde

estallan sin misterio.

***

Un escorpión

aún arrepentido

no retrocede ante nada.

Néctar la ponzoña

teje una trampa

donde puede caer muerto.

***

He habitado casas sin futuro.

Construcciones de pan

sospechan la felicidad

en el derrumbe.

Cierta inocencia

me acompaña a todas partes.

***

Viento que esparce por la casa

herencias de otro amor.

El hijo corta el mundo.

Esa naranja es un caos de belleza.

***

Miseria o dolor

camino al hospital

recuerdo un verso de Pasolini.

Si fuera alimento

para vidas

que buscan la revelación.

***

Finalmente

la tela se tensa

por el dominio del corazón.

Esa es su aventura

ser un oasis

donde van a comer los amantes.

HUGO SCIAMBARELLI


Nació en Rosario en los '40. Sciambarelli posee una obra poética que había permanecido inédita hasta ahora, salvo algunas publicaciones conjuntas en libros o individuales en revistas. Además de poeta, ha incursionado en el cuento y el ensayo.

POEMA

Mi nave es un ave

cuando el cielo

se desnuda.

SOL DE AGOSTO EN EL BAR

El escándalo de los árboles

despliega alas

mientras las hojas

cubren el pocillo

una tras otra

sin mencionar utopías

Me desentiendo del mundo

durante algunos instantes

y abro un ojo

en el vidrio

Sobre el diario

juega.

AL PIE DEL MONTE

Yo también hubiera "bebido"

del cordero

aquella noche sobre la arena

del sexo compulsivo

y del vino

Ya escuchan el frenético ruido

del placer

rendido al olvido

el éxtasis del barro

en la boca de la noche

dictando su anatema

Ya desciende del monte

a la faena

sacrifica a la bestia

en la sed

dorada del desierto

mientras de arriba

el otro observa.

SENDEROS

Muevo el ojo

y la alquimia inversa

de oro

hace viejo hierro

oxidado en los cuatro elementos

un grupo de verdades

subjetivas: Dios es pan si existe

o nada más me duele

detrás de la lente furtiva

tanta elocuencia sin cuchillo

para la carne dura

de algún viejo cornudo/a

Pedro, mata y come

que nada es inmundo

el camino es largo

y aún no amanece.

JORGELINA PALADINl


Jorgelina Paladini (Rosario,1943), docente y escritora, conocida por otros seudónimos con los que ha publicado en  distintos momentos, a partir de sus obras editadas: "Un poco de magia..." y "Torrente de poesías..." en los últimos años, se inclina por un tono netamente personal y cotidiano en el que la palabra busca los niveles de la conciencia, la soledad existencial que se vislumbra en su concepción de la escritura y pretende apoderarse del instante contra lo inasible del tiempo. Dirige asimismo, la revista "Protagonistas" de la Asociación para el Desarrollo de la Opinión pública.

PARA QUE NO ESCAPE

Atrapemos el momento

que nos lleva hasta el delirio

y la locura.

Atrapemos las caricias

en las manos

y en los cuerpos.

Atrapemos las miradas

que nos hacen existir

para el otro.

Atrapemos la memoria

para que el tiempo

no escape,

no se pierda,

no camine

hacia la nada.

IMPOSIBLE

El tiempo

atraviesa la muralla

y escapa.

Imposible retenerlo.

No hay muralla

que lo contenga

ni deseo que detenga

el instante.

EMMA DE CARTOSIO


Es una de las figuras de nuestras letras contemporáneas que se ha ganado el reconocimiento por derecho propio. Su obra, que se inicia con la publicación de Madura Soledad, libro de poemas editado en 1948, que mereció la Faja de Honor de la Sociedad Argentina de Escritores de Buenos Aires y que fue seleccionado por Juan Ramón Jiménez junto con otros treinta, en 1949, para representar "La joven poesía escondida argentina", fue la primera de una serie de obras poéticas y narrativas publicadas hasta 1993 con títulos como "Antes de Tiempo"(1950), “Cuentos del ángel que bien guarda” (1958), "El Arenal Perdido" (1958), "Elegías Analfabetas" (1960), “Tonticanciones para Grillito” (1962), “La Lenta Mirada” (1964), “Criaturas sin Muerte” (1967), “En la Luz de París” (1967), “Cuando el Sol Selle las Bocas” (1968), “Contes et Récits de la Pampa” (1971), “Cuentos para la Niña del Retrato” (1973), “Cuentos del Perdido Camino” (1976), “Automarginada” (1980), “Antología” (1987) y “Allá Tiempo y Hace Lejos” (1993), marcadas todas ellas con el sello de un estilo profundo y a veces punzante pero siempre exquisito y lleno de matices que llevó a esta entrerriana radicada en Buenos Aires a ser una de las grandes de nuestras letras.

         









J.P

LAS TESTIGOS

Días a solas en las sierras

días a pie y de agradecimiento

a nuestro cotidiano Dios.

Dios que no responde

las grandes preguntas

que bendice nuestras dudas.

Dios de salir y entrecasa

que no prestamos a nadie.

Días con Él en las sierras

que lo transparentan

como un vidrio

interpuesto entre nosotros

y Alguien enmascarado.

Quizás sea un ladrón

que nos despojará

de lo mínimo y lo importante

Quizás sólo alguien que observa

sin intervenir para bien o mal

que nos deja a solas

pero no abandonados.

Las sierras son mudos testigos

nos conceden su hermosura

pero callan cómplices.

         La Cumbre - Febrero 1998

Ensayo

LA POESÍA CREPUSCULAR EN ITALIA


En los primeros años de nuestro siglo surge un grupo de poetas jóvenes que, sin guardar relaciones de escuela, ni sustentar teorías estéticas comunes, muestran, no obstante, una profunda coincidencia de actitudes y motivos líricos. En 1911, el crítico Giuseppe Borgese, comentando la obra de sus antecesores, asignó a este movimiento el nombre de poesía crepuscular, entendiendo que era el último período de toda una jornada, cuyo alba se encontraba en el siglo 18 (Parini); la mañana en el primer 1880, (el romanticismo propiamente dicho); la tarde en la segunda mitad del siglo pasado (postromanticismo) y ahora llegaba el crepúsculo, y con ello a su declinación final. En otras palabras, según Borgese sería esta lírica la curva descendiente de toda la parábola romántica.


Posteriormente, el término crepuscular pasó a cobrar significaciones más precisas, en cuanto se aplicó ya a denominar así el contenido de esta poesía, que contempla cosas sencillas y sin mayor importancia, con tonos grises y atenuados, que sólo cobran especial significación bajo la luz peculiar del crepúsculo.


Si bien la calificación de Borgese entrañaba ya una concreta identificación del movimiento, aún en estos últimos años proseguía la polémica en cuanto a la exacta ubicación del crepuscularismo dentro de la evolución de la poesía italiana, así como en sus relaciones con la lírica europea contemporánea. Mientras algunos críticos lo colocan en estrecha vinculación con la literatura del siglo pasado, otros le dan lugar de vanguardia dentro de las corrientes de nuestro siglo, mientras otros contemporizan tendiendo líneas hacia ambos polos cronológicos.


Creemos que esta disidencia obedece en primer lugar al error de querer establecer separaciones absolutas entre un siglo y el otro, como si el cierre de una centuria debiera necesariamente oponer entre sí a los representantes de ambos; por el contrario, y pese a cierta actitud rebelde de las primeras generaciones del siglo XX; los dos siglos guardan entre sí una íntima continuidad, dada por el mantenimiento, aún hasta nuestros días, de una básica actitud, cuya filiación - espiritual y no estrictamente estética- es romántica. En tal sentido, si los crepusculares son, claramente, una directa consecuencia de la crisis de la mentalidad que los precede, y en su poemática pueden encontrarse reminiscencias de poetas italianos y europeos anteriores, al mismo tiempo las escuelas contemporáneas desde el futurismo al hermetismo, no escaparon a las sugerencias que dicha tendencia dejaba abiertas, sobre todo en el aspecto expresivo, donde la sencillez y la cotidianidad del lenguaje crepuscular guardaba mucha afinidad con la pureza de la palabra que buscaron los líricos posteriores.


Señalemos, además, y ya en otro plano, que los escritores del crepúsculo -principalmente Sergio Corazzini y Guido Gozzano, sus más importantes exponentes- ingresan a la poesía por una necesidad vital, condicionados por una existencia frágil y atormentada, y un presagio de la muerte, que hace fugaz su vida; la edad de oro de esos dos líricos, muertos ambos alrededor de los veinte o treinta años, excluye además la consideración de propósitos estéticos, intelectuales, y vinculaciones muy directas a modelos anteriores.         


No creemos ocioso el establecer, si no directas derivaciones literarias, al menos el influjo que necesariamente debieron ejercer sobre ellos algunos autores con quienes existieron afinidades; así el contacto personal de Corazzini y Gozzano con Francis James justifica algunos parciales acercamientos, mientras que en la humilde contemplación de las pequeñas cosas cotidianas late mucho del fanciullismo pascoliano; es clara también la reacción espiritual ante la exaltación patriótica de Carducci o el sensualismo exasperado de D'Annunzio, aún cuando muchas de sus imágenes perduren tal vez inconscientemente en páginas de los crepusculares.


Creemos también un tanto forzado el acercamiento de estos poetas a las tendencias simbolista o surrealistas, en cuanto es diametralmente opuesta la actitud fundamentalmente formal y esteticistas de estas escuelas francesas a la intuitiva razón emocional de los italianos.

SERGIO CORAZZINI


El primero de los poetas crepusculares y el que en gran medida fijó los tonos definitorios de su estética, fue Sergio Corazzini cuya lírica está nutrida por su dolorosa experiencia humana; nacido en 1887, murió tísico a sólo 20 años de edad, en 1907.


Llevado por la angustia de poder expresar la plenitud de su dolor de vivir, amenazado constantemente por presagios de muerte, dejó varios volúmenes de poesía, escritos apenas salido de la adolescencia. Son ellos: Las dulzuras (1904), El amargo cáliz (1905), Las aureolas (1905), Poemitas en prosa (1906), Pequeño libro inútil (1906), Elegía (1906), y Líricas, sus últimas poesias recogidas luego de su muerte por sus amigos (1909). Toda su producción fue recogida definitivamente en 1922, con el título general de Líricas, edición realizada por el poeta Fausto María Martini.


Corazzini dejó en su poesía un continuado coloquio consigo mismo y con su realidad inmediata, surcado por una profunda tristeza espiritual en que aflora su íntima desolación, la desesperación de una juventud roída por el mal, que siente como la amenaza de su prematuro fin.


Particularmente significativo es el poema "Desolación del pobre poeta sentimental" perteneciente al volumen Líricas de 1909, escrito poco antes de su muerte.

¿Por qué tú me llamas poeta?

Yo no soy un poeta.

No soy más que un pequeño muchacho que llora.

Mira: no tengo sino lágrimas para

ofrecer al Silencio.

¿Por qué tú me llamas poeta?

Mis tristezas son pobres tristezas

         comunes.

Mis alegrías fueron simples,

tan simples, que si debiera confesártelas

         te sonrojarías.

Hoy sólo pienso en morir.

Quiero morir, solamente, porque estoy

         cansado;

solamente porque los grandes ángeles

en los vitrales de las catedrales

me hacen temblar de amor y de

         angustia;

solamente porque ya estoy

resignado como un espejo,

como un pobre espejo melancólico.

Ya ves que yo no soy un poeta:

soy un muchacho triste que tiene ganas

         de morir......


Su enfermedad física se transmite al espíritu, y el poeta se siente incurablemente enfermo en el alma, expresando en la parte final del poema:

¡Oh!, ¡yo estoy verdaderamente

         enfermo!

y muerto un poco cada día..."


La vida, para él, está llena de angustias y de soledad, y lo obsesiona la imagen de su propia muerte:

Esta noche he dormido con las manos

         en cruz.

Me pareció ser un pequeño y dulce niño

olvidado por todos los humanos,

pobre y tierna presa del primer llegado;

y desearía ser vendido,

de ser castigado,

de ser obligado a ayunar

para poder meterme a llorar totalmente

                 solo,

desesperadamente triste,

en un ángulo oscuro..."


Su única apertura a la esperanza está en la intuición de Dios, que emerge poderoso del sentido religioso que infunde al silencio:

Yo me comunico con el silencio,

cotidianamente como con Jesús.

Y los sacerdotes del silencio son los

           rumores,

ya que sin ellos yo no habría buscado y

         encontrado a Dios.


El tono de su poesía se desliza como el suave susurro de una confidencia, como si fuera un último adiós musitado en el oído de la amada, en la penumbra. Soliloquios, o breves coloquios con un propia alma, en secuencias rítmicas, cual diálogos con las cosas simples de la realidad, elaborados como canciones monocordes y pausadas; todo ello, llevado a manera de susurros casi musitados al oído, en la penumbra de un rincón remoto, casi apartado del resto del mundo.

GUIDO GOZZANO


El más representativo poeta del crepuscularismo, Guido Gozzano, es a la vez, como Corazzini el testimonio de una desesperada lucha con la muerte, que también lo arrebató prematuramente. Nacido en 1883, tras una juventud que conoció fugazmente el éxito, fue presa también de la tisis, la que quiso combatir viajando a la India en búsqueda de un aire adecuado, hasta que la muerte le llegó a los 33 años de vida, en 1916.


Su producción lírica se condensa en varios volúmenes, que en 1948 se reunieron en una edición que compendió todos ellos: El camino del refugio (1907), Los coloquios (1911), Los tres talismanes (1914), Hacia la cuna del mundo (1917), La princesa se casa (1918), El altar del pasado (1918) y La última huella (1919).


La poesía de Gozzano está nutrida de un dolor y una melancolía similares a los de Corazzini con similar presentimiento de la muerte, recorrida a la vez por un invencible escepticismo, falto de toda esperanza espiritual, que le hace decir, en uno de sus últimos poemas:

No vivo. Solo, helado, apartado

sonrío y me miro vivir a mí mismo...


Toda su obra está asentada en un nítido fondo autobiográfico, no en un sentido estrictamente narrativo, sino en un registro constante de momentos vitales, de instantes decisivos de su vida, desde el amor hasta la enfermedad y el presagio de la muerte. Todo resuelto en un nihilismo que lo aproxima tangencialmente a ciertos tonos leopardianos.


El amor y la felicidad son para él instantes fugaces, a los que se aferra con cierta melancólica añoranza, y constituyen los pocos momentos positivos de su poesía, en que las cosas se visten para él de íntimas resonancias, como en uno de sus poemas más conocidos. La ausencia, donde la mujer amada es evocada y presentida en la contemplación de un paisaje que se tiñe de su mismo estado de ánimo, entre feliz y perplejo:

Un beso. Y está lejos. Desaparece

alla en el fondo, allí donde se pierde

el camino boscoso que parece

un gran corredor entre el verde.

Regreso aquí, donde hace poco

vestía el hermoso vestido gris:

vuelvo a ver la aguja, las novelas

y cada sutil vestigio.

Me inclino al balcón. Abandono

la mejilla sobre las rejas.

Y no estoy triste. Ya no estoy

más triste. Regresa esta noche.

Y en torno declina el verano.

Y sobre un geranio bermejo,

sacudiendo las alas caudadas

se libera un enorme Pampilio.

El azul infinito del día

es como una seda bien tendida;

pero ya sobre la serena extensión

la luna ya piensa en el retorno.

El estanque resplandece. Se calla

la rana. Pero brilla un fulgor

de encendida esmeralda, de brasas

azules; el martín pescador.

Y no estoy triste. Sino me siento

asombrado si miro el jardín...

¿Asombrado de qué? De las cosas.

Las flores me parecen extrañas:

Y sin embargo, siempre están las rosas,

y están siempre allí los geranios...


Estos momentos de rara felicidad, en que Gozzano alcanza ese estadio virginal del niño que descubre las cosas y sus bellezas, son recordados con nostálgico pesimismo en la subjetiva versión lírica que dejara de la historia de Pablo y Virginia, los infortunados amantes con cuya dicha perdida se identifica. Encarnándose en Pablo, "ebrio y conmovido", evoca el paisaje y el tiempo en que fueran felices, mitificándolos en una patria ideal, "que no conocí jamás, y que reconozco". Y el poema se extiende en la contemplación gozosa y extasiada, a la vez que melancólica, de aquellas bellezas tan subjetivamente unidas a su fugaz experiencia vital. Es una verdadera evasión al mundo auroral, al mundo de los orígenes, con su mítica pureza.

Era la vida simple de los antepasados,

la vida de los orígenes, el retorno

soñado por el Giam Giacomo rebelde...


Pero la fuga emocional de este romántico naturalismo fracasa espiritualmente, y el poema se cierra con dolorosos versos de escéptica aceptación de la imposibilidad de la felicidad:

Morí de amor. Hoy renazco y vivo,

pero ya no amo. Mi sueño está

        destruido

para siempre y el corazón ya no florece

         más.

Y llamo en vano al amor fugitivo,

en vano llora esta Musa enlutada

que lleva el luto a todo aquello que fue.

Mi corazón está allá abajo

muerto contigo, en la isla floreciente,

donde las palmeras gimen sumisas

a lo largo de la Bahía de la Fe Ardiente.

¡Ah! Si pudiese amar, ¡Ah! si pudiera

amar, cantaría así nuevamente.

Pero al alma corrompida

solloza en sus heladas noches...

¡Amantes! ¡Compadeceos,

compadeceos de ésta mi jocosa

aridez larvada de quimeras!


Trágico cierre de una historia espiritual, con mucho de roussoniano, y que da coherencia a una poesía que, no obstante su profunda subjetividad, fue realizada a la vez con consciente elaboración formal, con finura y exactitud, en la expresión de una auténtica pureza lírica.

         







Eugenio Castelli

"CUERPO DE OLVIDO"

DE RUBEN CHIHADE


"Estoy solo, es cierto" es quizás, la única enunciación de este libro que se abre y se cierra, o se repliega como una valva, sobre sus propias interrogaciones.


Interrogaciones que apuntan a una gramática del olvido cuya constatación es "este cuerpo que te ausencia".


"¿ Adónde te escondiste, / Amado y me dejaste con gemido ?", clama doliente San Juan de la Cruz. A la manera de los místicos españoles, "Cuerpo de olvido" contemporiza ese lamento: "¡Ay!, vida"..."arráncate este sueño de vivir". ¿ "Amor / donde guardarte"?.


En este territorio de antinomias: sueño / vida, ausencia / presencia, constitutivas de la teología mística, instaura el cuerpo del olvido, ese cuerpo que, por concreto, permite apoyarse para dudar: "quizá no sea tu cuerpo / la frontera de mi pasión". "¿Habitar qué espacio o vida? / Habitar ¿qué tiempo u olvido? ".


Ese cuerpo de la certeza en los que "quizá reconozca gestos de algún amigo".


Sólo desde ese cuerpo puede lanzarse a ser todos los contrarios "el dolor de una distante piedad", "las voces cimbreantes que habitan tu cintura".


Cuerpo hospitalario, tanto y tan así que hasta admite una negación "no diré tu cuerpo es un lugar" y habitarlo, presupone una habilitación "diré mi cuerpo es un estandarte".


Desde ese calor preguntar sobre el sueño se convierte en retórica pura "¿ qué caricia incendiará tu sangre / abriéndote en medio del sueño?", "mi sueño entonces irá llenando de futuro el olvido", en una especie de líquido amniótico, "los sueños la única alquimia volcada".


En un revivir los ritos de la historia, el amor lo besa en la boca y lo despierta del sueño en el que interroga "¿volar será amarte una y otra vez?", para descubrir que la soledad es de tu boca".


Respirando como Calderón dice "el sueño es vivir" pero asumiendo desde una contramemoria que "los sueños traicionan la espera".


Sobre el cierre afirma, enfáticamente "Me mantienen vivo/ el hosco sabor del vino / y la esperanza del amor".


Palabra puesta de pie, costurada a partir de un cuerpo solicitado por la memoria, para la memoria, cada vez .

         






Marcela Armengod

"YO VI LLORAR A DIOS"

de DARIO HOMS

Ediciones Gloria Gaynor.


Si la existencia fuera sólo esto. Un relato del cuerpo siempre ardiendo y de los modos en que se disecciona para relacionarse con una constelación de objetos repentinamente inflamados de sentido. Monedas, paraguas, cristales, flores, fotos y muebles ordenados en torno a él, que mira para fusionar lo vivo y lo muerto, que interroga para nombrar. Si la vida dejara de ser exclusivamente una colección de postales del presente cargada de reminiscencias pop, si lo "ondero" pudiera ser simplemente, abolido.


Tal vez una especie de minuciosidad exótica, una ácida psicodelia se apoderaría de la realidad y podríamos ser convocados a experimentar los lugares cotidianos como sitios en los que jamás hemos estado. Sueños placenteros y bellas pesadillas se proyectarían ante nuestros cansados ojos. "YO VI LLORAR A DIOS" es toda esa promesa. Una puesta en movimiento de momentos esplendorosos y perturbadores: rocas ingrávidas, azulejos que ríen, soles como circunferencias planas, pezuñas que acechan en la boca, mujeres vestidas sólo por ellas mismas.


Rosamel Araya nos avisa desde la portada que nada es imposible: una vez más los poemas de Darío Homs nos muestran la descomposición misma de la normalidad reinante recordándonos que "el futuro y el pasado son esas líneas tensas anudadas a la lengua."         

         








Silvina Crosetti

EL DLABLO IN ALBIS

de ALEJANDRO PIDELLO

LA POESÍA COMO CELEBRACIÓN DE LA LIBERTAD

(Texto leído con motivo de la presentación de "El Diablo in albis", de Alejandro Pidello, realizada en diciembre de 1997)


La sucinta nota bio-bibliográfica que encabeza la contratapa de "El Diablo in albis" dice: "Alejandro Pidello nació en Rosario en 1947. Publicó "Los colores del salón de lectura" en 1973. Fue cofundador del sello editorial La Cachimba e integró el Consejo de Dirección de la revista del mismo nombre". Se trata, literalmente, de cuatro datos, de los cuales el primero se limita a consignar -cómo es de rigor en estos casos- el año de nacimiento. Los otros tres, por su parte, señalan los tres hechos que, según el criterio del anónimo redactor de la nota, configuran la imagen literaria del autor: la publicación de su primer y hasta hoy único libro, su participación como cofundador del sello "La Cachimba", su actuación en el Consejo de Dirección de la revista homónima. De manera que la nota enfatiza la condición cachimbera (o cachimbista, según se prefiera) de Pidello, al tiempo que computa su hasta ahora único libro, y en esa conjunción de su carácter de protagonista de una de las aventuras editoriales más ricas de la historia de la ciudad, y de autor de un libro nacido al calor de esa experiencia, traza una imagen ciertamente canónica del autor de "Los colores del salón de lectura".


Lo cual quiere decir, en este caso, que ésa es la imagen históricamente socializada de Alejandro Pidello, de la cual somos tan responsables el propio Alejandro como todos aquellos que, a lo largo de más de veinte años, hemos seguido atentamente su obra. Porque en cierto modo, y de manera seguramente involuntaria, lo habíamos fijado en aquellos míticos años, como si su obra y su quehacer poético se hubiesen consumado en ese período donde todas las utopías podían formularse. De esa imagen, como se dijo, también ha sido responsable el mismo Alejandro, ya que entregó, más allá de su único libro, unas pocas muestras de su obra, la mayoría incluso en el contexto inmediato de esos años: en 1972 participó del volumen colectivo "De lagrimales y Cachimba", en 1974 intervino en otro volumen grupal, "Pájaro anual", y en 1978 compartió otra edición similar, "La huella de los pájaros". En los últimos años dio a conocer muy pocos textos, entre los que pueden señalarse los "5 Poemas" publicados en la revista "Cuadernas" en 1995. De manera que la actividad (o inactividad) publicística de Alejandro Pidello constituyó uno de los factores decisivos a la hora de configurar esa imagen socialmente establecida, del mismo modo que constituyeron otros factores análogos ciertas creencias e ideas cristalizadas de la que todos debemos hacernos cargo. Porque el hecho de que Alejandro no diera a conocer otras manifestaciones de su obra poética no significaba, necesariamente, que esa obra no hubiese continuado desarrollándose. Los prejuicios que muchas veces inficionan, muy a nuestro pesar, nuestra práctica como lectores, exigen que las obras se hagan públicas para ser reconocidas como tales: obviamente, de esa exigencia no son ajenas, tampoco, las complejas relaciones que traman los vínculos entre literatura y mercado. Pero si hay un género capaz de resistir tamañas determinaciones ese género es la poesía: por ello, el parámetro de la difusión no garantiza en absoluto la posibilidad de ponderar el quehacer de los poetas. La historia de la poesía -sobre todo la historia contemporánea- abunda en ejemplos que por conocidos nos eximen de referirlos para avalar lo que aquí se dice.


Por esa clase de razones, entonces, no debería pensarse fatalmente que cierta renuencia a difundir su obra, que cierta reticencia a publicar según ritmos intensivos que no siempre son propios del quehacer poético, en el caso de Alejandro Pidello significaran que esa obra no hubiese continuado desplegándose. Por el contrario, y conociendo el modo en absoluto interesado con que Alejandro siempre literalmente se entregó a la poesía, no debería sorprendernos el hecho de que hoy "El Diablo in albis" venga a dar testimonio de esa entrega, para saldar viejas deudas que seguramente mantenía con los lectores y sobre todo con él mismo, y para mostrarnos que su poesía, aunque porte las marcas indelebles de su origen como un blasón que la identifica, es capaz de crecer hasta nosotros en un curso sostenido que la proyecta con la fuerza y la riqueza notables de su lenguaje.


Desde esa perspectiva, resulta obvio señalar la importancia que cobra la publicación de este libro. Porque su texto se revela como una suerte de compilación de una escritura sostenida a lo largo de veinticuatro años, que emerge ahora como una ofrenda tan esperada como imprevista, ya que depone los principios de organización textual habituales en estos casos. Notoriamente, esta compilación se constituye como tal desde el presente hacia el pasado, dado que las partes del libro se van sucediendo según un orden retroactivo, que partiendo de los últimos textos compuestos por el autor, concluye con una serie de poemas publicados en el volumen grupal "Pájaro anual" en 1974. Esa inversión temporal no deja de producir curiosos efectos de sentido, puesto que cruza o sobreimprime las formas de la retroacción temporal con las formas progresivas de la lectura. Y si unas significan que nos vamos remontando en el curso del tiempo, como si se tratara de volver a un mítico punto de partida, las otras significan que vamos  avanzando en el desenvolvimiento de la lectura, como si se tratara de marchar hacia un utópico punto de llegada. Ese contexto donde se confrontan los sentidos que generan esas formas superpuestas, será entonces el marco adoptado para formular, poéticamente, una de las cuestiones más significativas que afronta la escritura de este libro, como es narrar la historia, o mejor dicho, el devenir poético de un sujeto. Por ello, un poema puede decir:

         "Escribo el hoyo del encuentro

         y de la escritura del instinto

antes de la lengua del

                 /lenguaje...


Si "el hoyo del encuentro" representa, metafóricamente, la hondura física del ámbito que alberga la coincidencia de ese sujeto con el objeto amado, "la escritura del instinto antes de la lengua del lenguaje" representa literalmente la inscripción de esa pulsión erótica como anterioridad respecto de toda articulación simbólica de su voz. Se trata, así, de presentar a ese sujeto casi como una fuerza, o mejor aún, como una pasión radicalmeente previa a las formas de su decir, que lo sostiene en la misma medida en que lo abrasa.


Notablemente, curiosamente, en los poemas de "El Diablo in albis" el objeto amado se inviste incesantemente con distintos nombres: Bárbara, Katja, Vanina, María del Agua, María Triste, María Laura, son algunos de esos nombres que mutan recurrentemente la designación de la mujer a la que el sujeto convoca tanto como evoca. Como si la forma hueca de los pronombres -tú, ella- sólo cobrase sentido en un desplazarse ilimitado por diversos nombres propios, los versos de Alejandro Pidello nos cuentan que la pasión de amor sólo persiste cuando efectivamente se agota y se consume. Por eso también pueden decir:

         "Te beso -besarás

         siempre

         como pregunta matemática

frente a la esencia de

         /Brabois

         porque somos, niña querida

         del mismo pedazo eléctrico de

tus hojas del fuego."


Porque somos "del mismo pedazo eléctrico de las hojas del fuego": la escritura poética de Pidello dibuja de ese modo las figuras que inscriben el fervor erótico que la alienta, el "pathos" que sostiene las formas proteicas de esa Mujer evanescente que siempre termina sustrayéndose de la materialidad y de la literalidad que soportan cada una de sus manifestaciones. Y si esa dialéctica supone un perpetuo recurrir, un recomenzar eterno que despliega incesantemente el amor por ella, del mismo modo supone un devenir de ese sujeto que se consuma como una constante deriva por el tiempo y el espacio. Por ello, "El Diablo in albis" también puede leerse como un libro de viajes, como un libro que registra con una minuciosidad notoria las formas de una geografía de dimensión planetaria. En tal sentido, no sería excesivo afirmar que el recorrido de sus páginas implica un recorrido por el mundo, ya que en ellas no dejan de mentarse los sitios más diversos de América y Europa: en esos sitios diversos, heterogéneos, múltiples, la escritura de Pidello encuentra además la escenografía que permite al sujeto poético instaurar la mirada tan celebratoria como melancólica con que descubre renovadamente al cosmos.


Si recorrer al mundo no es más que descubrirlo, podría decirse que "El Diablo in albis" no hace más que repetir un gesto tradicional de los discursos poéticos. Lo cual permitiría señalar filiaciones, linajes o genealogías tan inabarcables como innecesarias en este caso, ya que resultaría igualmente agobiante como obvio el consignar lo que la escritura de Pidello le debe al legado de la historia. No obstante ello, nos parece apropiado detenernos en un lugar donde esa escritura asume ese legado, porque marca tanto la autonciencia con que se genera cuanto la perspectiva poética que deliberadamente adopta. Ese lugar es el de un título, que, como en el caso de otros títulos del libro, depone las formas nominativas habituales para asumir ciertas formas drásticas que despliegan discursivamente su sentido. Allí se dice:

         "Bajo la sombra de Oliverio

G.,yo festejo la libertad"


Tensionada por cierta escrupulosidad pudorosa que conduce a la elipsis, y la complicidad que sostiene la seña dirigida al lector, la inicial del presunto apellido, sucediendo a ese nombre que en nuestro contexto pareciera designar a un único individuo, inscribe de ese modo el nombre propio de Oliverio Girondo. De él se trata, obviamente, en esa evocación que instaura la forma espectral de su presencia: de su sombra, literalmente, pero también de su luz, que no cesa de iluminar con sus formas y sus sentidos los poemas de "El Diablo in albis". "Bajo la sombra de Oliverio G.", dice el título, "yo festejo la libertad", acertando con una precisión extraordinaria en la definición poética, si se permite el oxímoron, que dá cuenta de los vínculos que ligan al texto con ese espectro paterno. Porque al igual que en la poesía de Girondo, en la poesía de Pidello se trata de "festejar la libertad", es decir, de celebrar las posibilidades infinitas que una lengua ofrece para trazar las formas siempre inéditas de la palabra poética. Ese festejo, visiblemente, es en ambos casos el de un sujeto apasionado que no cesa de descubrir al mundo: como Girondo, entonces, Alejandro Pidello vibra cuando lo recorre, porque al recorrerlo se reconoce a sí mismo, y en ese reconocerse no deja nunca de labrar las formas amorosas que a él lo vinculan con el fervor íntimo del deseo y el sueño.

Roberto Retamoso

"DESPUÉS DEL CANTARO"

de Any Lagos


El lector que busque restos de memoria en el vacío de los recuerdos o el silencio que se incrusta donde estuvo el amor, o sentimientos que bordean las palabras como rodea el aire objetos vacíos, encontrará en el reciente libro de Any Lagos "Después del cántaro" un verdadero universo a compartir. Una voz que habla por la voz del lector. Una fuente de sentimientos tangenciales hechos lenguaje a través de un trabajo consciente y cuidado. Nada está demás. Ni las palabras, ni el orden de los poemas dentro del volumen. El mismo está dividido en dos partes. La primera "Antiguos moldes" lleva un epígrafe de T. S. Eliot: "Estos fragmentos he arrimado a mis ruinas". La segunda, "La vuelta del vacío" el epígrafe es el primer verso de la Elegía de Duino, de Rilke, aunque fragmentado: "Quién si yo gritara, me escucharía".  Fragmentado, decía, adquiere otro sentido: afín con el resto del volumen. "Después del cántaro" puede tener varias lecturas. Pero ninguna es pertinente si no tenemos en cuenta su título y la cosmovisión allí planteada.


En la tradición castellana - sobre todo desde el modernismo a nuestros días-, pareciera que la poesía hispánica se debate en pares de opuestos irresolubles: poesía intimista/poesía social; modos tradicionales/vanguardia; sencillismo/ poesía "culta", etc. Polos que han llevado a las viejas preguntas que la crítica se ha hecho durante todo este siglo. ¿Estaba la poesía castellana preparada para recibir los agramaticalismos de las vanguardias?. Su sintaxis forzada, ¿logró lo esperado o fueron o quedaron ripios, disonancias desagradables? y otra más contundente: después del irracionalismo propuesto por el barroco, ¿qué sentido tienen algunos balbuceos de ciertas vanguardias, entre ellas, concretamente el surrealismo?. Salvo contadísimas excepciones, pareciera que el camino es otro.


Si tomamos este volumen que comentamos, lo que surge sin ninguna duda es la referencia a autores simbolistas o que partieron de este movimiento (como Eliot de Jules Laforgue) para dar otra versión. En nuestro país existen pocos libros que son síntesis. En 1946 Rodolfo Wilcock en su volumen "Los hermosos días" sintetiza los excesos de románticos que surgieron frente al modernismo rubendariano y las tendencias "elegíacas" de la generación del 40. Su libro es una vuelta a un cuidado neoclasicismo. Otros momentos son 1966 y 1968 cuando Alejandra Pizarnik sintetiza líneas abiertas desde la revista "Poesía Buenos Aires" y da otra versión en "Los trabajos y las noches" y "Extracción de la piedra de locura", ambos de esos años.


Any Lagos trabaja con sentimientos (como todo artista y que me perdonen los seudocríticos que descreen de esto). Pero da un paso atrás. Desde allí - en su poemario- aparece otra realidad. La realidad que tiene que ver con "lo poético". Una especie de ajuste de cuentas y de síntesis con los polos antes mencionados. Por eso es planteada aquí una "poética" es decir un "proyecto estético". El mismo está dicho claramente en los poemas "Después del cántaro" y "Confesión".


El poema que da título al volumen expone:


1. Una crítica a la reiteración temática de cierta poesía "al uso" (poesía norteamericana o surrealista copiada de las traducciones), cierto "dadaísmo criollo" que si puede usar "imágenes feístas” que desde Baudelaire (1857) a Julián del Casal (Cuba, 1863-1893), son ya patrimonio de la poesía. Pero aquí los vemos "automatizados". "Lugares comunes" o puntos muertos de la imaginación.


"De tanto nombrar las mismas cosas/ las cosas han perdido/ la hermosura/", dice la autora en sus tres primeros versos. De la totalidad de la lectura surge el sentido del epígrafe de Rilke. "¿Quién si yo gritara me escucharía?". ¿Habría que investigar otro grito? Un grito que nos diga: "no preguntes/ si fue masacre o espanto/ la palabra más pura/ entrega las sobras/ de la destrozada vasija/ que ya no brotará del manantial aguas menos duras/ ni podrás quitar de tus labios/ lo no dicho//  arráncate y confiesa/ que en el verde laberinto/ convivieron la ferocidad del animal/ el cazador/ el verdugo/ los violentos dominios de la muerte (...) "Confesión".


2. El cántaro de la poesía ya no da el agua esperada, sino que en el agua quedan "cuerpos mutilados", guijarros, que no son otra cosa que los "falsos cuerpos poéticos"


3. Sin embargo reaparece un símbolo que recuperaron Verlaine y Mallarmé (y que está en Novalis) El azul. Símbolo de la continuidad de la poesía. "Pero yo sigo mirando el azul" dice la autora. No seamos ingenuos. Quizá sea una "señal de lo perdido". Porque también nos dice: "hubo un jardín/ donde la infancia/ debió llamarse piedra".


Any Lagos: ganadora del Premio "José Pedroni"(1987) y del "Rosalina F. de Peirotén" (1988) marca con "Después del cántaro" un límite.


Ofrece una difícil apertura: siempre pasa lo mismo cuando nos enfrentamos con volúmenes de buena poesía.

         







Alberto Lagunas

"EL SOL, LA SOMBRA EN EL INSTANTE"

de ANA MARIA FACUNDO

Ed. Verdum, Madrid España


Con epígrafes como los de Quevedo: "Hoy se está yendo sin parar un punto" y nuestro J. L. Borges: "El hoy fugaz es tenue y es eterno", se abre este tomo de poesía netamente existencial y como si fuera un prefacio de todo el contenido, nos dice la poeta en el texto que da nombre al libro:

"El sol, la sombra, en el instante".

         Pico de pájaro y sol

         aquí en este instante

         en que existe la luz

 restallando en ritmo de amanecer.

         No hay otro posible canto

                somos.

             Estamos.

Celebramos la aurora que es,

la aurora que inunda la mañana.

         La vida ahora aquí

         es trino y albor,

         es vena en pie de ser,

         Nada fue ni será.

         Todo ahora nace:

         el sol, la sombra, en el instante.


Comentar un libro, es comulgar con su contenido. Es celebrar con el poeta su canto, recreándolo para uno mismo, lector atento.


Poesía panteísta si se quiere, heredera de la mejor tradición de los Walt Whitman, iluminada en su textura acústica, color, y altura de palabras que poseen una resonancia afectiva. Vocales altas y luminosas que crean una atmósfera diáfana y mágica, aún  cuando en otros textos, otras vocales dan idea de dolor, oscuridad o soledad.


No hay en esta poeta un lenguaje de finalidad al decir de Jhoannes Pfeifer. Se pone de relieve la función poética del lenguaje en su función predominante: la insistencia en el mensaje en sí mismo, como lo define reiteradamente en diversos textos como los titulados: "El milagro del poema", "Del poema" y otros.


Decía panteísta por la exaltación del paisaje y por que muchas veces, el sujeto del texto: la llanura, el cielo, las espigas, toman un rol activo y el ser lo recibe en un descubrimiento que hace para sí. Y allí, A. M. Facundo, a través de la palabra, del poema transitado, descubre su cuerpo, su ser que dice y se dice con fuerza o con suavidad, sus nombres imposibles.


Develar lo existencial: "...al ser siéndose oquedad que quiere/llenar su cuenco...", o "...la nada inquieta que te acosa..." "...señero no ser sobre la nada...".


En cuanto a lo temporal y existencial, la poeta se sitúa en ajenidad del ayer e indiferencia al futuro, gozando el instante, el ojo solitario del tiempo, a su propio decir.


Hallazgos de figuras como "... turgencia de la ilusión"; suaves imágenes: "néctar de sus nubes", "luminosos pámpanos", "tactos diáfanos del amanecer" contrapuestos con expresiones fuertes como: "...tenaces repiten sobre el polvo/su arado de porfía...", "...roturan la tierra..." "...el horadar de la noche", conforman una poética personal, inscripta en un tratamiento desde el hombre hacia el todo y sobremanera, la palabra creadora. En "Ultima soledad", se encuentra posiblemente la síntesis de esta autora: "...Este es el instante para el poema ,/ la poesía total de la palabra / y yo ya aquí no tengo señas / que me aten, identidad que me acune....".

         G.I.

"OBRA CALLADA" 1974-1986

de EDGAR MORISOLI:

Santa Rosa (La Pampa), ed. Pitanguá


Edgar Morisoli ha sido definido con justicia como "el poeta de la Pampa", por cuanto en su obra lírica ha encarnado fielmente el espíritu más profundo de una región caracterizada por elementos raigales contrastantes: su pasado de sangre y de lucha contra la rigidez de su clima, y por la sensación de soledad que infunde a sus habitantes, aumentando la interioridad profunda del espíritu, sumergido a la vez en la vivencia de sus mitos ancestrales.


Obra callada reúne en un volumen de excepcional factura gráfica, la producción inédita del poeta, escrita en el lapso temporal de 1974 a 1986. Incluye seis poemarios: "Alto rumor" (de 1974-1975), "Jornada de los confines” (1975-77), "Poblador de tu gracia" (1978-79),  "Agua del silencio" (1978-81), "Hombre de un solo amor" (1982-83), "El águila sin pena" (1984-86).


Su poesía es esencialmente connotativa, por el lenguaje fuertemente simbólico y mítico de cada poema, en que el aspecto formal va mostrando diversas incursiones en distintas estructuras del verso y de las estrofas, que se pliegan inteligentemente al tono y a la musicalidad interna de cada movimiento expresivo. 


Es imposible ejemplificar, en la brevedad de un comentario bibliográfico, los múltiples motivos que van densificando sus textos, en que se funden magníficamente la lengua española - que el autor maneja con una gran fuerza expresiva, y dominio singular- y elementos del habla mapuche, que le sirven para alcanzar una dimensión distinta, en particular en el uso de vocablos que trascienden del habla popular de una población en que se registran las permanentes vivencias de una cultura en gran medida aniquilada pero que pervive en la interioridad de los descendientes del antiguo mundo indígena.


Dice Morisoli en un fragmento de "Mester de Varonía":

"¿ Y, poetas? ¿En dónde confundimos el rumbo?

¿ En qué recodo oscuro renunciamos al canto

mayor, ese que juega la vida entera a un verso

entero, piedra o luna, pero en sangre fornado?

Nadie lo sabe. Acaso fue en una encrucijada

de niebla, que otras nieblas nos trocaron el rastro.

Cerrazón sin luceros en que erramos la huela,

la huella a cuyo término se yergue como un árbol

de fuego la Poesía: ¡ramazón de su música!

que clava las raíces en los muertos amados

y echa a volar sus flores en la albricia del trino,

pero que en cada pétalo guarda el beso del rayo!

Se perdió. Lo perdimos. Unos por complacencia

y otros por displicencia, pero tarde o temprano

fuimos cediendo un poco. Y el antiguo velamen

ya sin viento en sus pliegues – sin temblor- fue arrollado

Vino entonces la fábula de la bella metáfora

o la metabelleza fabulosa, y el fárrago

de palabras y ritmos... Jugar, que no es jugarse,

literarios y puros, Asépticos. Ingrávidos.

(Además, esos juegos son hermosos. Se siente

restallar el idioma verso a verso, en un largo

chisporroteo, a golpes de intelecto y sonido...

No hace brasa ese fuego. Después se apaga, es claro.)


Realiza, en los textos de "Tema de la distancia", un hermoso homenaje a Juan L., en el poema "Casa y luz de Juan L.":

"Un nido, casi un nido

trepado en la barranca,

frente al ancho misterio luminoso

que empujaba hacia el Sur, entre lloviznas,

camalotes y lunas, primaveras, destinos...

En la casa el poeta

y usted, Doña Gerarda, calladita

y fiel como una lámpara de aceite pensativo,

cuya llama alumbró sin estridencias

y no la apagó el viento!

Los ríos, si, los infinitos padres

de América fluyeron por su voz para todos,

y de la voz de todos hizo un río

de dolida hermosura... Usted, doña Gerarda,

mientras él modelaba greda y ángel canto,

le cebaría algún mate, le tejería algún sueño,

le hilaría las hebras secretas de la vida.

El supo a quién debía

el íntimo cobijo, la exaltación, el gesto

del consuelo, y lo dijo para siempre:

         "Dulce niña lejana, ahora mujer

con los cabellos grises..."

 




        Eugenio Castelli

BALADA PARA ROMÁN SCHECHAJ; de INÉS ARAOZ;

EDICIONES DEL COPISTA, CÓRDOBA, 1997.


En este nuevo libro de Inés Aráoz (S.M. de Tucumán, 1945) se continúa usando la aparente prosa de "Viaje de invierno" (1990). Contiene un acercamiento a la historia posible de Román Schechaj, inmigrante de Tucumán que, cuando joven, en su Rusia natal, efectúa sin saberlo un viaje de aprendizaje. Schechaj debe entregar en San Petersburgo una cierta cantidad de oro recogido en el Frente Rumano, en su condición de voluntario libre, finalizada apenas la Primera Guerra Mundial, en momentos en que el Gobierno Provisorio es suplantado por la Revolución Bolchevique. La sobriedad de la textura narrativa sólo nos permite intuir la revelación que para Schechaj signifícó haber estado tan cerca de la muerte, cumplir con su deber - un hecho completamente inesperado en esas circunstancias -, y, se supone, decidir no regresar a Kiev y sí venirse a la Argentina, razón por la que la historia se conoce.


La enunciación soslaya permanentemente el costado espectacular de la historia, su esperable tono de libro de aventuras. La aventura es otra cosa, parece sugerirnos la autora. Por eso, en realidad, este texto se parece más a un poema que a un cuento o a una  nouvelle. No es tanto en los acontecimientos narrados que encuentra su justificación, sino más bien en aquellos textos posibles que el anunciador se niega a pronunciar, en la forma en que tácitamente los desecha; a la manera en que un poema, precisamente, va creando su estética con aquellas palabras que pudiendo traer a los versos, omite.


La frase de Eliot que encabeza la obra ("Donde un hombre muere valientemente en unidad con su destino, ese suelo es suyo. Que lo recuerde su aldea.") nos hace preguntar, ¿de qué suelo se está hablando aquí?, pues Schechaj no murió aquella vez (y por la dedicatoria, parece que aún vive). Esa muerte valiente es, creo, aún, una posibilidad. Para nuestro protagonista y para todos. Ese suelo -cualquier suelo, aquí o allá -, sigue esperando que nos arrojemos a él, en él, para salvar valientemente nuestra vida. Aunque esto no sea nada nuevo, como bien lo decía el atormentado Esenin.

         E.D.

FILTRACIONES

de HUGO GOLA

Universidad Iberoamericana de México

"Ayuda a la materia a engendrarse,  junto con un engendrarse a si mismo".


En sus poemas las sustancias de las cosas están presentes en un sistema poético que alude a las criaturas todas. Un orden primordial, producto de una dinámica asociativa que a lo largo de FILTRACIONES cifra minuciosidades. Y él, es el interlocutor que cataliza el flujo de los versos implicándonos en su vasto contenido simbólico.


Su escritura se presenta con una sensibilidad y una observación intensa que transforma significados en otros registros de experiencias privilegiadas. Gola se contempla dentro de un contexto cultural y social. Su voz responde desde un corpus textual en continua gestación para lograr en lo escrito pasajes de alta tensión expresiva.


Su poesía formula una voluntad de representación del mundo- y de sus criaturas miradas desde la reflexión del que escribe. Líneas apenas insinuadas que van dibujando lo detenido en el tiempo y el silencio. Impregnando hasta los gestos más cotidianos de una individualidad que lo vuelve al origen. Un desvelamiento de lo que realmente se es a partir de lo que se fue. Un viaje de la memoria que recupera el pasado desde un presente en el que lo pretérito no ha desaparecido, sino que está vivo y actuante articulando el tiempo; organizando su poesía.

  






       Omar Aguiar.

Las siguientes empresas e instituciones, hicieron posible que llegáramos a este sexto año de publicaciones de la Revista, Libros, Congresos, Cursos, Presentaciones y Recitales en distintas ciudades del país y del exterior:


Honorable Concejo Municipal de Rosario


Poder Ejecutivo Municipal de Rosario


Secretaría de Cultura de la Municipalidad de Rosario


Subsecretaría de Cultura de la Provincia de Santa Fe


Domingo Bráttoli S.A.C.I.F.I.


A.R.I.C.A.N.A.


Liliana S.R.L.


Diario La Capital de Rosario


Seguros Visión Cía Arg. De Seg. S.A.


Armando Vites – Anticuario –


San Cristóbal Seguros Generales


Colegio de Procuradores de Rosario


Diaz Franco J. R.


Minetti y Cía Ltda.
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