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Editorial
Empiezo por la aserción utilizada desde hace más de treinta años, perteneciente a la autoría de Roberto Arlt: «El futuro es nuestro, por prepotencia de trabajo», para comenzar esta nota editorial.

No me gusta la palabra prepotencia, sin embargo, ha sido algo similar a lo que implica esa palabra, lo que ha movido mi voluntad y la de todos quienes somos responsables de ésta publicación; cierta tozudez, una inquebrantable convicción en la que hemos persistido a través de tantísimos años, incontables adversidades, malhumores, gobiernos, vicisitudes etc., etc., etc., para continuar bregando por la difusión de la poesía y los ensayos y críticas que de ella hablan.

Hay una fe, mayor que los obstáculos, que nutren los caminos del hombre.

Son los de expresar y mejorar al hombre. Los de encontrar de él y en él, lo más puro, eso difícil de demostrar con facilidad. El corazón del hombre, diría Erich Fromm.

Esta atopía, mayor que cualesquier utopía, al decir de Roland Barthes; consiste justamente en eso; esa singularidad, esta cosa extraordinaria que es la poesía, ese y este aire que la poesía de todos los tiempos, nos da como lectores del género.

Decimos con Gastón Bachelard del ámbito propicio, del espacio de la noche para su escritura. Decimos con Enrique Pezzoni al hablar de A. Pizarnik, «la poesía como destino»y decimos con todos que esta palabra, encarnada y burilada, no tiene fin y cada quien le agrega su propia interioridad y se convierte también  en hacedor al recrearla para sí.

Este acto, esta poeiosis, este hacer, son el núcleo esencial de cada poema escrito en la historia del hombre. Y no hay poesía o texto poético que no sea acto amoroso, en el continuo deseo del que escribe, de mejorarse a sí mismo y ayudar a que otro, el lector, también descubra la necesidad de hacerlo. 

Género de la verdad, lírica de la emoción, palabra de la interioridad; la poesía, como la vida y como la muerte, nos alcanza a todos. Saber de ella, tal vez nos ayude a descubrir la Vida con mayúsculas y desestimar la vida cotidiana, la rutina, lo vano; ese devenir profano en el tiempo.

Con orgullo, aunque sin vanidad, los poetas de Rosario, esta Capital Nacional de la Poesía, así, con mayúsculas, tenemos el gusto de tratar de llegar a Uds., nuestros lectores; ofreciéndoles lo mejor que podemos hacer, lo más puro de nosotros que sólo los lectores atentos descubrirán en sí mismos y si así ocurre se realizará el acto artístico de la recreación.

Nuestros autores de poesía, nuestros críticos y ensayistas y nuestros anunciantes históricos y nuevos, hacen posible nuestra supervivencia a través de los años. 

En este número, las bibliográficas reflejan parte de las publicaciones de poesía en esta ciudad. Los ensayos, traducciones y notas, el crear del mundo que tenemos la ocasión de leer en forma gráfica y en nuestro mayor modo de difusión: internet; que por visitas registradas, se ha convertido, sin duda, en la publicación de mayor difusión de nuestro país en el mundo. Las traducciones, un ejemplo del espíritu ecuménico de la publicación. Esta es sólo una puerta. Pasen.








   Guillermo Ibáñez








Director

Ensayo I
El vanguardista Leopoldo Marechal
La utopía de las Vanguardias tuvo una fuerza no sólo textual, irritante, los manifiestos y las polémicas trazan la  imagen de un campo de batalla; si se me permite la generosa y laxa metáfora.

Los manifiestos son tanto como los poemas.

La utopía que se lee en los programas –Sarlo dixit– funciona como toda Utopía: ampliando los límites de lo posible.

Confrontan la legalidad estética, separan la vida de la literatura, parecen colocarse fuera de la sociedad, pero crean un público. Parten de cero, porque en esa confrontación contra lo instituido no sólo se ataca lo oficial, se ataca todo vestigio de forma que ellos consideran caduca para plantarse ante el arte.

Programáticamente avanzan contra la sensorialidad del modernismo y del decadentismo, contra la emotividad del resabio romántico que aún se usaba en el Río de la Plata y contra el psicologismo de los realistas y sencillistas.
Son unos recién llegados, son hijos de inmigrantes en su mayoría, son de clase media, móvil o que había empezado a movilizarse apenas unos años antes con el advenimiento del gobierno de Irigoyen con ley Saenz Peña, flamante en la elección de Presidente de la República, y por primera vez un gobierno era legitimado por casi toda la sociedad, exceptuadas las mujeres.
Ahora todo esto es dominio de los historiadores y los profesores de literatura.

«La vanguardia» o la generación del ’22 como comúnmente se conoce, tuvo a Marechal, Olivari, los González Tuñón, Arlt, Molinari, Borges, Cané, Palacio, González Lanuza, Bernárdez, Luis Franco, Roberto Ledesma, Salvador Merlino, Rega Molina, Córdoba Iturvuru, César Tiempo, Alvaro Yunque, Gustavo Riccio, y sobre ellos los entusiasmos de tres hombres de una generación anterior: Ricardo Güiraldes, Macedonio Fernández y Oliverio Girondo.

Entre estos bulliciosos y agresivos jóvenes de entonces estaba Leopoldo Marechal, quien como el más pintado también le quiso tiznar la cara a Lugones en una ingeniosa discusión que no se produjo, ya que el cordobés no recogió el guante, porque su soberbia de bronce no le permitió discutir con un ignoto poeta sobre la importancia de la rima. Ese joven ruliento que usaba el humor como un estilete y escribía versos con la precisión de un orfebre. Ese joven levemente bravucón.

Marechal cumple con las presunciones de la Vanguardia y a lo largo de la producción de esos años podemos constatar en él un digno representante de esa nueva sensibilidad –tan cacareada– diría su par, Borges.

Entre esas configuraciones debemos consignar el humor, tan caro a don Leopoldo, ya que lo cultivó toda la vida, y su obra tal vez más ambiciosa, Adán  Buenosayres, es una muestra clara de ello. No una mera caprología como intentaron ver algunos críticos, sino como una constante intención de desprestigiar todo lo envarado y solemne.

Sabemos que el humor no ha sido común en nuestra literatura, somos un pueblo inmaduro ya que no nos atrevemos a reírnos de nosotros mismos y siempre miramos el patio con la escarapela en el piyama, ironizaba Girondo, otro de los cofrades de aquellos años.

La otra característica es el uso magistral del primero de los preceptos vanguardistas: la metáfora. Enmaridada a veces con lo más alto de la poesía del siglo de Oro español, salta en eficaces desvíos novísimos, dándole una elasticidad desconocida al hacer una conjunción inédita de los términos que nunca habían permanecido juntos.

Si obviamos a Girondo, creo que Marechal es de todo ese grupo el que utiliza las más  audaces metáforas.

Un ejemplo del libro «Días como flecha» (poema «A un zaino muerto»): «Has arreado tus días como novillos rojos/ y tus noches enguampadas de luna;/ sobre tu cruz  el sol/ fue un pájaro boyero que cantó en las mañanas.// Hacías temblar la cuerda/ metálica de los ríos. / Cigüeñas asustadas los paisajes/ al son de tu galope levantaron el vuelo.»

Los temas de Marechal

La naturaleza del Sur, el sur de la provincia de Buenos Aires donde transcurrieron los primeros años del poeta, aparece muy insistentemente en su obra. Tiene una fuerte marca en su libro «Poemas australes».

Los hombres, las mujeres, los animales, los paisajes son aquí el motivo fundamental. Pero claro es la mirada de Marechal que imprime cuando dice por ejemplo: 

«Porque si yo volviera y con mis dedos/ cavase la llanura/ tal vez desenterrara mis amores/ todavía calientes/ allá en el Sur amargo/ bailarían las horas exaltadas/¡ay, como ayer, paisano/ junto a los toros negros del estío!. («Segunda elegía del Sur»).

Otro de los tópicos de su poesía es la intención de captar y expresar las perspectivas del ámbito patrio.

En «La Patriótica» del Heptamerón (1966) dice «La Patria era una niña de voz y pie desnudos./ Yo la vi talonear los caballos frisones/ en tiempo de labranza,/ o dirigir los carros graciosos del estío,/ con las piernas al sol y el idioma en el aire...Yo la vi junto al fuego de las hierras:/estampada su risa en los novillos;/ junto al universo de los esquiladores,/ cosechando el vellón de las ovejas/ la copla en las dulces guitarras de septiembre./...Yo vi la Patria en el amanecer/ que abrían los reseros con la llave/ mugiente de sus tropas».

El amor

Un leimotiv metafísico en Marechal. Hay un bellísimo poema singularmente representativo de esta confluencia: el poema «Niña de encabritado corazón».

«¡Fue imprudente olvidar que Amor en tierra/ nunca logra el tamaño de su sed,...»

Y en «Gravitación del cielo» de «Poemas australes» leemos: «¡Esa fue nuestra culpa, la de haber olvidado/ que la tierra escondía/ su vejez entre las flores!»

En «Laberinto de amor» (1935) Marechal desarrolla poéticamente su concepción metafísica del amor y de la belleza. El «Amor» se identifica con Dios, y todas las criaturas que nos solicitan desde su belleza sólo son  un eco del reclamo divino, «porque, sin humillar en su signo a la flor/ la rosa es el llamado, pero no el Llamador.». Todo el camino sería entonces un laberinto, pero hay una clave para hallar el itinerario que nos salvará:

«Andan los pies y tocan Laberinto y hondura:/ la de los pies clavados es la marcha segura.» Imagen que evoca obviamente a Cristo en la Cruz. Y sugiere como  una plegaria:

«Sin alejarse nunca del centro de su esfera/ el alma parte sobre la rodilla viajera; (...) «En su noche toda mañana estriba: de todo laberinto se sale por arriba.».

 «Los Sonetos a Sofía» son una depurada expresión poética del amor concebido como «llamado», como «viaje» y como «Llamador».

«...porque son dos: Amante desterrado/ y Amado con perfil de navegante./ Si fuesen uno, Amor, no existiría/ ni llanto no bajel ni lejanía,/ sino la beatitud de la azucena./¡ Oh amor sin remo en la Unidad gozosa!/ ¡Oh círculo apretado de la rosa!./ Con el número dos nace la pena».

En el sexto día del Heptamerón que se titula «La Erótica»: «Porque amor es tan sólo el movimiento/ que se realiza entre un Amado inmóvil/ y un Amante movible».

La poesía
En la gente de Florida se nota una constante preocupación por considerar la génesis del poema, Marechal no fue ajeno a esa inquietud.

Esta no es sino una reacción contra las modalidades que consideraban perimidas, las formalizaciones que otras generaciones precedentes habían anquilosado con su práctica. La lucha era, no contra Darío a quien todos admiraban,  sino a sus epígonos del Río de la Plata y sus dardos iban dirigidos a Leopoldo Lugones, en el fondo como confió Borges alguna vez, «escribir para nosotros entonces era escribir como Lugones, era ser Lugones». Pero como todos ustedes saben la figura omnipresente, autoritaria y excluyente del contradictorio cordobés era el símbolo de un poder poético y político que había que destruir en un arranque parricida. Lugones, se sabe, jamás contestó estos agravios. Una sola vez al ser consultado para la Antología de Pedro Vignale y César Tiempo se explayó y consideró la poesía sin rima y sin métrica de los jóvenes vanguardistas como una libreta de almacén (eran otras épocas claro).

En pleno fervor martinfierrista Marechal escribe su libro «Días como flechas», en algunos de sus versos uno puede conjeturar una crítica a las formas caducas que su generación (el grupo vanguardista al menos) quiere borrar:

«y abejas de silencio se pegaban a tus labios/ empolvados con un azúcar de viejos libros...» («Poema de veinticinco años») o «¡De qué metal será la palabra/ que infantilice los labios del mundo!»  («Canto de otras vidas»).

Pronto en estos poemas como en los demás empieza a sentirse la gravitación metafísica.

Ya hay un acento más personal y hablamos de la «Odas para el Hombre y la Mujer» donde este leitmotiv comienza a tomar forma en importancia dentro del corpus de su obra.

«Se habían pronunciado las palabras:/ «Toda canción es flecha de destierro»./ Y en el día sin lanzas/ por encima del hombro/ disparé mi canción/ Fructificaba el árbol con altura de árbol/ y al sol el buey mugía/ con altura de buey;/ pero mi voz, ¡oh, duelo!, era más alta/ que mi altura de hombre» (Introducción a la oda).

A manera de conclusión

La alegría, la naturaleza del sur, el amor, la poesía, aparecen como temas fundamentales de la obra en verso de Marechal como hemos visto.

En el tema de la naturaleza hallamos el de la Patria y dentro del tema de  la poesía hallamos la formación (la preocupación al menos) del motivo de esa formación.

Y está la marca de la metafísica y la religión que armoniza todo en una propuesta superior.Han dicho algunos críticos como acción de gracias de Marechal que alienta casi toda su poesía.

Para terminar, en su libro «La realidad y los papeles» de 1967, César Fernández Moreno hace un obvio paralelo entre Francisco L. Bernárdez y Marechal.

Dice: En 1935 se producen en el seno del ultraísmo, en plena escuela de Florida dos reversiones dirigidas hacia un pasado de siglos: las de Francisco L. Bernárdez y Leopoldo Marechal. Estos dos poetas, inicialmente ultraístas siguen una evolución que guarda cierto paralelismo.

Ambos publican sus libros primeros en 1922 en pleno fervor ultraísta, pero en 1935 Bernárdez publica «El Buque» y Marechal «Laberinto de amor», allí está el abandono de los amores del mundo por el amor de Dios. En lo sucesivo ambos ordenarán sus obras dentro de los cánones poéticos tradicionales informados por cánones  y sentimientos tradicionales, no sólo el amor de Dios sino el amor a la Patria.

Dice también que Marechal es el poeta mayor entre los cristianos argentinos. Y termina con una frase interesante:

«Marechal -dice Fernández Moreno- el díscolo entre los ultraístas, el que estaba pero no estaba, el que metaforizaba como todos, pero con una íntima reserva sobre la licitud de tan superficial ocupación y con una íntima preocupación por la salvación del alma».

Jorge Isaías
Ensayo II

Algunas anotaciones críticas 

sobre la Poesía de Rosario
A modo de presentación: la Poesía de Rosario como objeto de investigación

Históricamente, la poesía escrita en Rosario –pero deberíamos decir: la literatura escrita en Rosario, más allá de sus especificaciones genéricas– ha sido ignorada (con o sin malicia, según los casos), por las investigaciones literarias desarrolladas en los ámbitos académicos de la ciudad.

Pese a ello, su potente presencia desmiente toda consideración de irrelevancia o insignificancia respecto de su voluminoso corpus textual. La poesía escrita en Rosario es, desde este punto de vista, un objeto de importancia académica que reclama y solicita perentoriamente la atención y la pesquisa de los investigadores literarios. 

Por tal razón, la cátedra libre «Felipe Aldana» de la Facultad de Humanidades y Artes viene desarrollando, desde el momento mismo de su constitución, un esfuerzo sostenido y consecuente por instaurar a la poesía de Rosario como objeto relevante de las investigaciones que se desarrollan en el ámbito de dicha facultad. 

Así, un resultado concreto de esa tarea son las comunicaciones que se reproducen en este dossier, que fueran presentadas por diversos  miembros de la cátedra en las Primeras Jornadas de Estudio sobre Rosario y su Región, organizadas por las Facultades de Ciencia Política y Relaciones Internacionales, de Humanidades y Artes, de Ciencias Económicas y Estadística y de Arquitectura, Planeamiento y Diseño de la Universidad Nacional de Rosario, los días 8, 9 y 10 de octubre de 2003.

R.R.
La Poesía de Rosario
La pregunta por su existencia, su sentido y su alcance
Generalmente ignorada por las investigaciones académicas –por razones complejas cuya consideración excede las posibilidades de esta presentación–, la poesía escrita en Rosario exhibe, por lo menos desde principios del siglo XX, una voluminosa realidad empírica que ha carecido hasta ahora de un adecuado registro teórico. Diríase, en tal sentido, que la poesía escrita en Rosario no ha logrado aún constituirse en objeto de una reflexión teórica capaz de dar cuenta conceptualmente, de modo satisfactorio y exhaustivo, de sus configuraciones textuales específicas.

Por otra parte, y desde el punto de vista historiográfico, la única obra que aborda de manera sistemática su estudio es La literatura de Rosario de Eduardo D’Anna, que si bien ofrece un panorama exhaustivo de la historia de la literatura escrita en la ciudad, aborda los distintos períodos y autores de manera genérica y por momentos sucinta.1
Por tal razón, la consideración de la poesía de Rosario se presenta más como un proyecto a realizar que como un programa de investigación ya consumado. De manera que las notas que se enuncian a continuación deberían entenderse como un mero señalamiento del contenido y alcance de dicho proyecto, en cuya realización estamos comprometidos todos aquellos que participamos de esta mesa.
Para comenzar, entonces, permítasenos recordar que un imaginario es el ámbito ubicuo donde se traman las opiniones, expectativas, creencias y representaciones con las que una cultura se significa. No es una construcción rigurosa y sistemática, y lo que exhibe como afirmaciones no necesariamente obedece a estrictos criterios de verdad y demostración. Así, el imaginario que se genera en torno a la cultura de Rosario produce opiniones y creencias que no siempre pueden sostenerse a la luz de las experiencias singulares.

Una de esas creencias consiste en afirmar la existencia de una poesía rosarina concebida como la manifestación o expresión de aquello que podría entenderse como una especie de rosarinidad. Ello significa presuponer que hay algo así como un ser rosarino al que la poesía escrita en la ciudad vendría a representar, una suerte de esencia identificatoria de Rosario que encontraría, en las palabras y en los textos de sus poetas, las formas características por medio de las cuales dicha esencia podría expresarse.

Semejante creencia, sin embargo, no resiste la prueba de la experiencia. Porque cuando se lee la obra de los poetas rosarinos, cuando el lector se interna en la riqueza de su lenguaje y de los textos con él compuestos, se encuentra con una radical heterogeneidad. Desde ese punto de vista, podría decirse que no existe una poesía rosarina, sino que existen diversas tendencias y orientaciones dentro de la poesía escrita en Rosario, que resultan irreductibles frente a cualquier pretensión de incluirlas dentro de algún denominador común. Lo cual, en sí mismo, no constituye ningún déficit o falencia, salvo que nos situemos en las posiciones fundamentalistas del localismo y el regionalismo.

Como es sabido, para el pensamiento localista o regionalista siempre se trata de partir de determinaciones geográficas con el fin de establecer el ámbito o el alcance de una literatura. A esa primer gran determinación –una literatura o una poesía se definiría por su extensión territorial– se agregan luego las determinaciones temporales, situando las coordenadas históricas correspondientes, y por último se consideran las determinaciones lingüísticas y culturales que coadyuvan a delimitar ese ámbito. Pero esos parámetros, que intentan agrupar de esa manera las obras que integrarían una determinada literatura, no dejan de resultar problemáticos e incluso paradójicos cuando se trata de utilizarlos para resolver algunas cuestiones singulares y concretas.

Así, cuando se trata de circunscribir lo rosarino, tales parámetros no dejan de provocar ciertos equívocos cuya obviedad es notoria. Porque si se trata de circunscribir lo rosarino a partir de criterios geográficos, esto es, a partir de definirlo como todo aquello producido en el ámbito geográfico y físico de Rosario, quedarían fuera de él algunas de las obras más significativas escritas por autores rosarinos, como la de Hugo Padeletti, que terminó de componer y publicar la mayoría de sus libros fuera de la ciudad. De igual modo, si la pertenencia a lo rosarino se definiera por el hecho de haber nacido en esta ciudad, resultaría asimismo problemático incluir en esa categoría a todos aquellos autores que, habiendo nacido en otra localidad, produjeron su obra en Rosario, como es el caso de Jorge Isaías, Carlos Piccioni, Rafael Ielpi y tantos otros que constituyen, paradójicamente, una referencia insoslayable cada vez que se trata de reconocer a los poetas de la ciudad. Por consiguiente, podemos sostener que lo rosarino no es simplemente lo que se escribe o escribió, efectivamente, en el ámbito geográfico de nuestra ciudad, ni lo que fue compuesto por personas nacidas necesariamente en su territorio. 

De igual modo, si se pretende buscar lo rosarino en el plano específico de su propio lenguaje o de una cierta temática que pueda leerse como la manifestación de una realidad local, la lectura de los poetas rosarinos revela tanto una notoria diversidad de  asuntos como una heterogeneidad radical a nivel de sus lenguajes.

Esa diversidad constitutiva de la poesía de Rosario desautoriza, en consecuencia, su lectura en términos de poesía regional. Es sabido que semejante categorización cobra sentido cuando se refiere a comunidades y culturas altamente recortadas, como puede ser el caso de culturas de carácter rural e indígena, o incluso a culturas urbanas articuladas a partir de diversos rasgos idiosincrásicos y asentadas en regiones claramente delimitadas, como pueden ser las culturas del noroeste argentino, pero que carece de sentido cuando alude a las modernas culturas urbanas signadas por un fuerte componente inmigratorio de origen europeo, que impide su interpretación en términos de color local. 

En tal sentido, la cultura de Rosario constituye un claro ejemplo de una cultura aluvional y de mezcla, que combina la herencia inmigratoria con el sustrato criollo, para configurarse a lo largo del siglo XX como un espacio de intercambios, préstamos y transformaciones lingüísticas y culturales desplegados incesantemente sobre el espacio urbano. Ello determina el carácter cosmopolita y heteroglósico de la cultura de nuestra ciudad, lo que sumado a la falta de una real especificidad regional en términos territoriales y políticos, hace que sus manifestaciones, y particularmente la poesía, se sustraigan de cualquier pretensión de uniformidad o de homogeneidad. 

Ahora bien: la falta de una suerte de esencia común, la carencia de una identidad que permita reconocer a la poesía de Rosario como un discurso homogéneo o uniforme, no debería confundirse con su desdibujamiento o su dispersión como presencia fuerte en el contexto de la cultura de la ciudad. Por el contrario, podría decirse que su característica heterogeneidad ha constituido el modo de esa presencia a lo largo de la historia de Rosario.

Sin embargo, esa presencia histórica, más allá del trabajo pionero y solitario de Eduardo D’Anna, no ha sido debidamente registrada. En tal sentido, no resulta excesivo sostener que el tradicional desconocimiento de la poesía de Rosario como objeto de interés teórico no ha sido más que la contracara de su desconocimiento como objeto histórico. Y si ese desconocimiento se ha revelado fundamentalmente en los espacios académicos de nuestra ciudad, no por ello ha dejado de revelarse asimismo en los espacios y en las prácticas de los propios poetas.

A propósito de ello, podría decirse junto con D’Anna que los poetas de Rosario carecen, en general, de la conciencia de pertenecer a una tradición local. Ello no significa que carezcan de una conciencia de tradición, pero ella puede remitir tanto al ámbito de la poesía europea clásica o moderna, como al ámbito de la poesía latinoamericana e incluso argentina entendiendo por tal la poesía generada en el espacio de Buenos Aires, sin que esa conciencia remita, la mayoría de las veces, al ámbito de lo local.

Pese a ello, la historia de la poesía de Rosario exhibe, para quien se interese por su devenir, diversas instancias en su desenvolvimiento diacrónico, a las que se reconoce no sólo o no principalmente por el movimiento de los relevos generacionales, sino además, y de manera fundamental, por la sucesión de coyunturas y etapas donde la historia local se trama en sus articulaciones con la historia nacional y mundial. De esa forma, esa historia adquiere rasgos altamente significativos con el acceso de la poesía rosarina a un estadio al que podríamos denominar de modernización cultural, y que produce sus manifestaciones más importantes a partir de la década del cuarenta.

Así, entre los diversos autores que comienzan a publicar por aquellos años puede mencionarse a Irma Peirano, Arturo Fruttero y Felipe Aldana. Si los textos de Peirano se muestran más ligados a las formas tradicionales del discurso poético, los de Arturo Frutero logran situarse a horcajadas del discurso de la tradición y el de la vanguardia, mientras que los textos de Felipe Aldana, que tampoco eluden sus vínculos con la tradición, son los que en definitiva asumen el sentido de lo moderno de manera más radical a lo largo de su propio desenvolvimiento. De todos modos, habrían de ser los años cincuenta y sesenta, con sus notorios cambios políticos, sociales, económicos y culturales, los que imprimirían un ritmo más intenso a ese proceso de modernización literaria y cultural, desarrollado en consonancia con lo que se practicaba en otros lugares del mundo. 

De tal modo, esas décadas verían surgir a una generación de poetas como Aldo Oliva, Hugo Padeletti o Rubén Sevlever, de quienes se destacan algunos rasgos en común, como por ejemplo el hecho de haber compartido una serie de experiencias sociales, culturales y políticas que identifican una de las épocas más dinámicas de la historia de la ciudad y del país. Porque todos ellos estuvieron relacionados con ciertas instituciones como la Facultad de Filosofía y Letras de Rosario, que fue desde fines de los años cincuenta y comienzos de los sesenta –en consonancia con la situación de las universidades en todo el país– un lugar de concentración de los sectores culturalmente más productivos de las capas medias.

La contigüidad que caracteriza la trayectoria de estos poetas está signada incluso por el hecho de que todos publicaron en la revista Pausa, surgida de un grupo de estudiantes y egresados de dicha Facultad y que dirigiera en su última etapa el propio Sevlever. Por otra parte, y como si se tratara de reiterar actitudes y comportamientos compartidos por razones de compleja elucidación, todos ellos dieron a conocer la parte más significativa de sus obras en los años ochenta y noventa, como si hubieran necesitado de un largo período de decantación y consolidación de su escritura antes de acceder a su difusión pública. 

Sea ello como fuere, lo cierto es que entre los años cuarenta y sesenta, y gracias a la labor de autores como los anteriormente mencionados, la poesía de Rosario accede a un plano de absoluta modernidad. Ello significa, entre otras cosas, la asunción de una perspectiva cosmopolita y universal, que coloca a la poesía de Rosario en una situación de diálogo con las tendencias más relevantes de la literatura y el arte a escala mundial. Sobre esa base, nuevas generaciones desarrollarían las vías de indagación y experimentación poéticas abiertas por esas obras precursoras.

No es nuestro propósito ni está en nuestras posibilidades describir ese proceso en esta comunicación. Pero lo que sí querríamos señalar, es que a partir de entonces la poesía de Rosario ha vivido un proceso de desarrollo constante, que la sitúa en un rico presente caracterizado por una práctica de difusión sostenida e intensa: presentaciones de libros, lecturas de poemas, jornadas y encuentros como el «Festival Latinoamericano de Poesía», que año a año congrega a un número importantísimo de poetas procedentes de todo el mundo junto con poetas locales ante un público ávido de escuchar su palabra.

Pese a ello, la poesía de Rosario aún reclama trascender ese estado de existencia empírica para constituirse en objeto de estudio a nivel histórico y teórico. La ciudad y sus instituciones académicas no carecen de los investigadores y críticos calificados que sean capaces de provocar ese pasaje: sólo se trata, nos parece, de deponer antiguos y nuevos prejuicios, y atreverse a pensar que la poesía de Rosario merece ser considerada como un objeto de estudio y de enseñanza por parte de quienes nos dedicamos habitualmente a la crítica y la investigación literaria.

Roberto Retamoso
Aldana  y  Fruttero

Construcciones poéticas en Rosario


CIUDAD I

Un río siempre es distinto:

Metal, espejo que pasa

Donde miran las ciudades

Sus rostros sobre las aguas.

Un río siempre es igual:

Curso que sigue su marcha

Donde nunca las ciudades

Pintaron la misma cara.

Rosario y el Paraná

Dos vidas que no se apartan

Ciudad que encuentra en el río

Los sueños que desentraña:

Alegría de colores,

Esperanzas en el alba.

Rosario y el Paraná

Se miden con mucha calma.

Piedra y agua en movimiento,

Frente a frente alma y alma.

Juega entre barrancas verdes

Su enorme barba lunada.

Entre barrancas rojizas

Pone su mano de plata:

Un cuchillo en la cintura

Cruzada sobre la pampa.

Río que va y que viene

En los barcos que la amasan.

La ciudad que los recibe

Se nutre de las barriadas,

De Ludueña y Saladillo,

De Mendoza y La Tablada.

Rosario no va hacia arriba,

Rosario de casas chatas

Mira cuatro rascacielos

Como a cumbres olvidadas.

Su fermento popular,

Futuro de vida clara.









Felipe Aldana

ARS POÉTICA I

Anhelo un verso que pueda ser leído entre el estrépito.

Un verso con el que se pueda ir de la mano por la calle,

Un verso que resista, sí, la prueba de la calle.

Un verso que no se incomode por el ruido de carros y tranvías,

Y que tampoco se sobresalte si a su vera precipita estentóreo un cajón de sifones

Un verso que sonría en el encuentro de las mujeres que admiramos,

Y que no se escandalice por cualquier dicterio acaecido entre dos veredas.

Un verso al que no afecte el rigor de la canícula

Ni amedrente la sombra en la calígine.

Un verso que no trepide porque el cielo se abrume en la tormenta y desate su ira

En el estruendo.

Deseo un veso alto y abierto, para que quepan en su arco

Todos los sonidos, todos los meteoros y todos los lamentos.









Arturo Fruttero
«La poesía está en el espíritu del hombre, no como retoño del mismo, sino como parte integrante de su raíz, no como engranaje, sino como motor de la vida espiritual, activo y siempre renovado desde los albores del andar humano. Como fuerza inagotable en el corazón del hombre, como corazón en la fuerza siempre pura». Felipe Aldana. 

«En general se abjura de la poesía en menosprecio y referencia de un pretendido contenido fantástico, pero poesía es -y siempre- la viva decantación de la realidad en todos sus matices, en todas sus posibilidades, y en todas sus formas». Arturo Fruttero.

Dos poemas y dos definiciones de poesía pertenecientes a un mismo tiempo y a un mismo lugar. Felipe Aldana, nacido en Máximo Paz en 1922, y Arturo Fruttero, en Tortugas en 1909; llegados a Rosario desde tempranas edades. Hombres de ciudad, aunque con orígenes campesinos que dejan huellas y permiten la observación detenida de retazos de naturaleza que aún sobreviven en medio del progreso urbano. Afirmando desde ya las singularidades indispensables para no caer en generalizaciones inconsistentes2, se puede determinar que ambos presentan ciertas características que los acercan. Logran convertirse en verdaderos íconos de la cultura de esta ciudad, muy especialmente durante las décadas del ´30 y del ´40. 

Si bien en tiempos anteriores ha habido ya actividades de importancia, es ésta una época en la que se produce una verdadera eclosión, no sólo en la literatura sino también en todas las expresiones de la cultura. Se destacan la presencia de las variadas revistas literarias (El Círculo, Paraná, Arci, Espiga, Confluencia Nueva Atlántida), en las que tienen la oportunidad de publicar Aldana y Fruttero; de la radio, que les ofrece espacios para que diserten o  lean sus obras, de las actividades desarrolladas en las bibliotecas populares, de las revistas orales; hechos todos que van distinguiendo una época en la cual el mundo de la cultura se impone. El movimiento se multiplica en todas las áreas: pintores, escultores, escritores, participan de numerosas entidades. Así se destacan la Mutualidad Popular de Estudiantes y Artistas Plásticos, el posterior grupo Litoral, y muy especialmente la Asociación de Amigos del Arte, de tan activa y convocante gravitación  en la vida urbana. Es destacable la fundación en 1944 del Instituto Libre de Humanidades, donde se organizan las carreras de Historia, Letras y Filosofía, cuya sección de Extensión Universitaria es el espacio donde se dictan numerosas conferencias en las que en reiteradas ocasiones expusieron estos poetas.

Estas actividades se han venido incrementando con la visita de figuras relevantes ya desde las primeras décadas del siglo, por ejemplo Filippo Tomasso Marinetti, Federico García Lorca y Nicolás Guillén, hecho que se renueva con la llegada de Juan Ramón Jiménez y León Felipe. Este último va a ser quien impulse animosamente la trayectoria de un poeta hasta entonces casi desconocido: Felipe Aldana. También influye la asistencia frecuente del filósofo Francisco Romero, a quien Arturo Fruttero reconoce como uno de sus grandes maestros.

Este ambiente que caracteriza a la Rosario de la época, con sus ecos de discusiones políticas, charlas conceptuales y experiencias creativas, es el continente propicio para el desarrollo de estos dos hombres polifacéticos: Aldana, participante activo del primer grupo titiritero rosarino, «El Retablillo de Don Cristóbal Calabazas»; Fruttero, tan cercano a los artistas plásticos; ambos, colaboradores en revistas y periódicos, conferencistas, críticos; hacedores en definitiva de los hechos más trascendentes de la escritura y del pensamiento del momento. La ciudad, en constante ritmo de progreso y enriquecimiento cultural, es entonces una matriz gestadora de las actividades; asimismo ellos, con su producción, contribuyen a conformarla como una verdadera «ciudad de poetas»3. Así el paisaje urbano se vuelve un referente ineludible, ya sea como protagonista directo, en el caso de la producción inicial de Felipe Aldana, o como fondo escenográfico que enmarca el desarrollo poético, en su última etapa, y en el caso de Arturo Fruttero. De esta manera, la explosión de energía cultural que los envuelve, temáticamente también se hace presente en ellos, aunque de diferentes formas.

Aldana, fiel a su definición de la poesía como una parte integrante de la raíz del poeta, en su primer libro escrito, Cancionero de flor y letra, convierte a Rosario en una verdadera protagonista lírica, aunque sin renunciar a sus tendencias campesinas. En él entrelaza sus arraigos urbanos con la vigencia de lo rural, en referencia directa a su vida ciudadana, sazonada con sus incursiones por la estancia familiar de General Rojo. De esta manera resuenan algunos ecos de los lineamientos modernistas que en la narrativa sostienen el regionalismo, aunque ya expresando su crisis. Por un lado se manifiesta la permanencia de lo local, en un intento de idealizar lo propio sin la necesidad de alejar la vista hacia lugares exóticos, con la mirada distintiva de los escritores rosarinos modernistas. Son entonces las presencias del Rosario de las barriadas y del campo cercano los que se convierten en la aspiración de un «futuro de vida clara». Sin embargo, la vanguardia ya se presenta con firmeza siguiendo los pasos de las postulaciones de la Generación Española del ´27, especialmente de Federico García Lorca. Como él, Aldana construye un romancero popular propio en el cual la anáfora y la metáfora se erigen en los recursos constitutivos esenciales. Dedica cinco poemas a esta ciudad y cuatro al campo. Delineada mediante pinceladas que esbozan significativas postales, Rosario va tomando su forma propia. En el primer poema se muestran con matices de color y movimiento sus atributos de entonces:

Rosario no va hacia arriba,

Rosario de casas chatas.

Destaca de ella la íntima relación que establece con el río, base nutriente de su ritmo cotidiano. Metaforizados, dice el poeta:

Rosario y el Paraná

Dos vidas que no se apartan.

...........................................

Piedra y agua en movimiento

Frente a frente alma y alma.

Y lo termina  fijando su posición ideológica:

Su fermento popular,

Futuro de vida clara.

Los poemas siguientes particularizan distintos aspectos que construyen la cotidianeidad ciudadana. El segundo enaltece los barrios, lugares con los cuales el poeta se identifica más íntimamente y lo demuestra ubicándose en ellos a través del deíctico «aquí»:

Aquí donde la vereda es sala del empedrado.

En estos barrios los habitantes reivindican el trabajo y la relación con los vecinos, que llegan a ser «poco menos que hermanos». El yo lírico entonces quiere ser uno más entre ellos al decir:

Mucha gente mirará

La estrella que estoy mirando.

Y en un final con aristas de tragedia, pero mansamente asumida como una contingencia de lo natural, la muerte es un acontecimiento que reúne:

Frente a la casa del muerto,

toda la gente del barrio.

El tercer poema se refiere al centro de la ciudad, destaca de él sus actividades nocturnas. Es la presencia de la iluminación artificial la que lo instaura:

El centro de mi ciudad

Es hijo de los letreros,

De los trajes bien planchados,

De las corbatas de acero.

De día en cambio, la situación se revierte: 

Mientras la gente trabaja,

toda la ciudad es centro

Es que el autor tiene la mirada del anarquista compremetido con «el hombre de carne y hueso», es sensible y detallista al mirar las peripecias diarias, su tono social es capaz de valorar cada una de las acciones humanas. En el próximo poema se deja de lado la estructura del romance que caracteriza a los restantes, irrumpe entonces lo diferente. En un reconocimiento del origen cosmopolita, describe a los inmigrantes, esos seres que llegan «en tren de agua y río de metal», que traen sus miedos pero también sus sonrisas esperanzadas porque vienen 

A enfrentar sus mundos con el mundo

en horas de trabajo,

a ganar el pan de cada día.

Y la contracara de la dura labor cotidiana, presente en el quinto poema. El personaje, un vagabundo que deambula un sábado a la noche llevando consigo la música de algún tango, un vaso de cerveza, el ámbito de la juerga. También hay espacio para ello en la ciudad, porque en definitiva, «mañana será otro día».

En los textos que Aldana escribe con posterioridad, ya la presencia de la ciudad desaparece o se convierte en una atmósfera que sostiene los decires. En Poema de Juntadores son el campo y sus personajes los que se presentan, los cosecheros de maíz hacen escuchar allí su voz. Se conserva la estructura del romance y comienzan a acentuarse las audacias vanguardistas. En una fusión sin estridencias, el lenguaje coloquial se entrelaza con un estilo que yuxtapone una rica selección de recursos. Abundan los juegos de palabras, la sonoridad se imprime apabullante a través de las anáforas, las aliteraciones, las repeticiones y la rima, que contribuye a aportar significaciones, como en el caso del primer poema, en el cual la redundancia en í remite no sólo al producto de la tierra, el maíz, sino también al idioma guaraní, tan propio del hombre del litoral. En otro texto una jitanjáfora reproduce onomatopéyicamente el grito característico del maicero, grito que tanto le gustaba a Aldana realizar, con su bella voz, en los recitales poéticos. Nadie es responsable es una novela que ha permanecido inédita. Consta de tres partes, en las cuales se narran hechos transcurridos en el campo y se delinean estampas significativas de la vida de esta ciudad. Pero las discusiones que produjo acerca de su pertenencia al género y su dudosa calidad, la hundieron en el olvido. En las producciones siguientes, Aldana muestra preocupaciones de la Generación del ´40, que postula el abandono del localismo regionalista y se ubica en la búsqueda de «una poesía genuinamente moderna en el ámbito de nuestra ciudad»4. Las temáticas universales, que afectan al ser humano en su condición más íntima, se instalan entonces con insistencia en Felipe Adentro, Poema Materialista, Galería Contemporánea, Presencia del tiempo y de la muerte y Poemas del Gran Río. Ya las propuestas, instaladas definitivamente en la vanguardia, se han vuelto novedosas e incluso, provocativas. En Felipe Adentro, siguiendo los pasos vanguardistas de César Vallejos y del Neruda de las Residencias, la escritura se torna más intimista. Con un marcado subjetivismo se muestra, se vuelca en el texto. Dialógicamente, con la presencia opuesta del tú y del ellos, se produce la invitación a participar en el manjar de la palabra. Las imágenes se vuelven más oscuras, más cerradas que en los textos anteriores. Se respira una atmósfera de pesimismo, de dolor, de pérdida, de pregunta constante; atmósfera que entonces, sin restringirse a lo meramente próximo, se eleva como la queja altisonante de «un continente a la deriva», pero rescatando la presencia del campo como instancia de plenitud. 

En la Galería Contemporánea se suceden los poemas dedicados a los hombres que han hecho la Gran Historia reciente: Gandhi, Freud, Einstein. Ha quedado de lado la aldea propia para ser la cultura occidental la que se erija en el sostén básico de los decires. El Poema Materialista, ya desde el título pregona una renovación, pues es casi una estocada a la concepción tradicional de poesía, que la vinculaba con expresiones del espíritu, y la alejaba de lo prosaicamente material. Allí, a la edad paradigmática del balance, se inscriben en el Libro Mayor los saldos y las pérdidas, pero en un intento de borramiento de las expresiones subjetivas. No aparecen referencias directas a los lugares ni a las pertenencias más cercanas: todo se vuelve una enumeración detallada y caótica de los precios que han debido pagarse para vivir. Se denuncia entonces a los poderosos que dirigen un mundo polarizado, se elevan las quejas por la falta de valores, la geografía se vuelve universal y el discurso, cosmopolita. En el final se incluyen sorpresivamente fragmentos de un concierto para violín y la Séptima Sinfonía de Beethoven, tal vez como un intento por plasmar la aspiración de la vanguardia de destruir las barreras que separan las diferentes ramas del arte. Y, con la aspiración a uno más de sus constantes nacimietos, en un rapto de optimismo ancestral, su verbo se vuelve silbo porque en definitiva: 

En corriente sonora la palabra,

Violines saca de los nombres duros

Y en melodía los conceptos labra.

Presencia del tiempo y de la muerte preanuncia sus filosóficas preocupaciones desde el título. En caótica, oscura sucesión, se superponen las referencias a todo aquello que el paso del tiempo ha acumulado. Y la muerte se presiente en la cerrazón, en la dificultad, en la impenetrabilidad del decir. Finalmente, en los Poemas del Gran Río, libro cuya autoría tanto se ha discutido, la palabra se concentra, se compacta, adquiere una brevedad y concisión llamativas, que en algunos casos la acerca a lo aforístico. En él se intuye la influencia ejercida por la obra de una amiga de Aldana, Beatriz Vallejos. El río ha dejado de ser aquél de sus primeros poemas, inseparable de su ciudad, para convertirse en una referencia trascendente, con aristas filosóficas; sus escuetos versos, sin puntuación ni mayúsculas, arman un collage de imágenes y metáforas que aspira a condensar lo esencial de los seres y los paisajes. De lo analizado, se deduce que en la producción última de Aldana la ciudad ha dejado definitivamente su rol protagónico, ha desaparecido o se ha corrido hacia una periferia constructiva.

Este desdibujamiento de la ciudad es un procedimiento que también aparece en Arturo Fruttero, quien en su obra tiene una visión más tangencial de la misma. En  los textos que componen Hallazgo de la roca, Rosario no se identifica nunca en forma toponímica, pero aparece como aporte escenográfico en algunos de sus poemas, así en el que abre el volumen, Canto al dedo gordo del pie, despliega la atención sobre su entorno, que es descrito a través de un juego de opuestos:

La calle prieta de silencios y de ecos

En el aire denso del invierno,

Dibujado su aire con la isocronía

De la marcha rítmica y sonante.

Y la calle poblada de voces y de luces,

La calle bullanguera y trasnochada

De los días estivales

Y esta calle de primavera, fresca y clara,

Con un aire no más espeso ni más denso,

Ni muy ligero ni muy enrarecido,

En que tú afirmas mi equilibrio de peatón

Y otorgas la solvencia vertical de mi volumen.

Sin embargo estos datos que va especificando pueden pertenecer a Rosario, o corresponder a la descripción de cualquier otra ciudad porque son simplemente «calles del mundo». El uso del deíctico en «estas calles del mundo. Digo estas calles iguales y diversas», y la presencia del posesivo «mi» señalan la relación entre el yo lírico y el lugar. 

A través de toda su obra, solamente en un poema, el dedicado al musicólogo Antonio Camarasa en ocasión del primer aniversario de su muerte, se hace explícita la referencia a la ciudad:
Te llegaste en un día de Barrancas

Y en otro día de Rosario te fuiste 

En estos versos se aúnan la ciudad y uno de sus personajes, Fruttero entonces le reconoce la importancia en el movimiento cultural de la época. El acontecimiento posibilita la cita biográfica, aludiendo a quien se había constituido en un ser tan cercano a este poeta, que al referirse a Camarasa, Osvaldo Aguirre lo define como una «especie de alma gemela de Fruttero»5.

Tampoco en Ars Poética se explicita el nombre de la ciudad; allí se presenta con fuerza la decisión de aspirar a un verso que sea «abierto, alto, elástico, veloz, libérrimo, dúctil, maleable, gimnasta», en definitiva, un verso»total y universal». Pero esta visión abarcativa no invalida que el entorno siga estando presente y posibilite la proyección. El escritor entonces despliega una mirada atenta y delicada sobre la cotidianeidad de la ciudad moderna, de ella señala el movimiento, el ruido, los sonidos, que dan cuenta de un ámbito marcado por la vertiginosidad  y el constante cambio. Dice entonces:

Anhelo un verso que pueda ser leído entre el estrépito.

Un verso con el que se pueda ir de la mano por la calle,

Un verso que resista, sí, la prueba de la calle.

Un verso que no se incomode por el ruido de carros y tranvías,

Y que tampoco se sobresalte si a su vera precipita estentóreo un cajón de sifones

Este anhelo del poeta da cuenta de sus aspiraciones renovadoras, acordes con los movimientos de vanguardia vigentes. En la estructura de los poemas prescinde de esquema métrico tradicional alguno, y se abre paso la composición libre. Esto tiene correspondencia con las temáticas sobre las que poetiza, ya que los objetos exceden los temas canónicos, ejemplo de ello es la selección del dedo gordo del pie para ser cantado. 

Sin embargo, a la manera de un péndulo, se van alternando composiciones diferentes, se conjugan así dos posturas poéticas que marchan por dos andariveles: el renovador, que lo acerca a la realidad de su entorno, y el conservador, que lo encamina hacia meditaciones más trascendentes. Entonces, incluida dentro de la misma obra que había comenzado con claros matices vanguardistas, tiene un lugar central una poesía respetuosa de las concepciones tradicionales: el Tratado de la rosa, que es una presencia nuclear del libro Hallazgo de la roca. En dicha parte, el nombre ya anticipa un tema sumamente clásico; símbolo de perfección, de sublimación, compendio de todos los valores, la rosa cobra relevancia. Pero, como su título también lo anticipa, se plasma de una manera singular al ser el tópico de un poema estructurado novedosamente a la manera de un «tratado». Su intencionalidad filosófico-poética da cuenta del entrecruzamiento entre la literatura y la filosofía que cultiva este escritor, sin alejarlo totalmente de preocupaciones locales. 

Si se piensa en lo local, no puede soslayarse la presencia poderosa del río. Rosario remite al Paraná y ambos se presentan en la poesía de estos autores. Como ya se ha dicho, en Aldana éste no puede apartarse de la idea misma de la ciudad. Pero en Fruttero las recurrencias al río son sólo para ubicarlo como un elemento más entre todos aquéllos a los que alude. En Ars Poética expresa: 

«nuestro río inmenso y ocre»

Vuelve entonces a prescindir del nombre propio, pero el uso del pronombre posesivo más los rasgos distintivos que atribuye al río: «inmenso y ocre», designan el Paraná aun sin nombrarlo. La nominación directa aparece en el poema Fruttero se va al campo, en el que va desgranando, a la manera de un inventario, los tesoros que lo acompañarán: amigos, poetas, científicos, pintores, filósofos, economistas; también se va con libros, fotos, ilustraciones y recuerdos. Esta larga enumeración de lo que lleva no está formada por elementos heterogéneos tomados al azar, sino por el contrario, todos ellos pertenecen al campo del conocimiento, dan cuenta de una cultura universal que no puede prescindir de lo local: sus amigos rosarinos, el mundo del arte, «el Castagnino»; ni tampoco del espacio propio, de su paisaje conformado por la ciudad y el río. Para dar cuenta de estas marcas ineludibles de su terruño dice:

En un termo lleva agua del Paraná a fin de saborear la temperatura exacta de su río

Y en una caja un trozo de asfalto para auscultar el perfume exacto de su ciudad.  

En este inventario el autor intenta objetivarse y para mirarse a sí mismo toma distancia, así no aparece el yo lírico, y desde una tercera persona va registrando los preludios de su viaje como si se tratase de otro. Sin embargo no puede eludir imprimir sus huellas: con todo lo que se lleva, deja vislumbrar su yo más íntimo. 

Conclusiones

Rosario en las décadas del ´30 y del ´40 está enriquecida por un llamativo movimiento cultural que la desborda y la deslumbra. Las producciones artísticas derrochan creatividad. Y allí se instalan, excediendo fronteras locales, sólidos referentes de época, Felipe Aldana y Arturo Fruttero. Pensar en ellos, pensar en este tiempo, supone un lugar privilegiado en la Literatura de la ciudad.

Este contexto es un cincel que los modela, un motor que los activa, y que queda definitivamente plasmado, como una herencia irrenunciable, en sus textos. Pero a su vez es un contexto resignificado por ellos mediante sus múltiples actividades culturales y sus aportes literarios renovadores, que dejan un sello de renombre. La ciudad, esencia misma de lo que acontece, a veces se convierte en protagonista primordial, y otras se filtra sutilmente entre los instersticios de los versos.  

Poesía que remite a lo habitual, al entorno cotidiano, pero como punto de partida hacia la indagación de lo más profundo del ser y del conocer, conocimiento cabal y concienzudo del mundo circundante, que los convoca a un desafío constante por aprehenderlo y los erige como verdaderos constructores, superadores de rótulos y encasillamientos.

Lenguaje construido desde el rescate de la sencillez, pero en lo intrincado de la profundidad, en la búsqueda de la claridad, pero transitando para ello los bordes enigmáticos de la oscuridad.

Poetas que, con su disposición tanto a lo universal como a lo singular, pueden captar la vida en su discurrir. Poetas que en definitiva, desde sus particularidades diferenciadas, hacen presente la instancia de «lo rosarino».

Alicia Barbisano y Stella Stangaferro
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Emilia Bertolé
Conjugación de levedad y fortaleza

La poesía de Rosario ha contado y cuenta  con innumerables artistas que han jerarquizado el panorama cultural de nuestra ciudad. Muchos han sido nacidos en Rosario  pero otros, como es el caso de Emilia Bertolé, provienen de localidades vecinas, específicamente El Trébol.

La singularidad de Emilia Bertolé se relaciona no con  la posibilidad de expresar a través de imágenes desprovistas de ornamentación y recargadas de un vocabulario exótico, sino más bien apela a la simplicidad del lenguaje, lo cual no le impide la agudeza y la precisión de acertar justo en el centro de la emoción misma. Su levedad se transmite en la palabra común pero justa, certera. La artista de presencia lánguida es acorde a su palabra. La mujer suave y frágil esconde a la poeta fuerte a través de su arte, de sus observaciones de la vida. Su fortaleza radica en su justa apreciación, en su puntual elección de los colores, de las imágenes que liberan a su yo. 

La poesía de Bertolé es un emergente del movimiento de poetas que dan a conocer sus trabajos a partir de los años 26 y 27 en adelante. En su voz poética muchas veces se refleja cierta problemática modernista en cuánto a la mención de lo urbano como lugar de presencias anónimas y como lo que hiere la tranquilidad y el sosiego de los seres apacibles de las serenas poblaciones vecinas a Rosario6. La gran urbe rosarina así como la Capital habían sido lugares de residencia para Emilia Bertolé dejándole la impronta de la gran ciudad de caras anónimas determinando en ella mucho de lo que se refiere en su obra.

La ciudad es testigo inmutable de su circulación, de su presencia, ahí Emilia escribe, ahí pinta, sin embargo la ciudad no parece darse cuenta de su existencia. Así lo expresa en «Casas» poema del libro Espejo en sombra.7
«Casas enormes llenas de letreros,

casas eternas,

que veo diariamente cuando paso

por esta calle vieja;

un día indiferentes,

sin un temblor en vuestra dura piedra,

veréis pasar despacio

envuelto por el agua y por la niebla,

el enlutado coche de los muertos

donde he de ir bien descansada y yerta,

camino del olvido,

camino del reposo y de la ausencia»

Su presencia es absolutamente insignificante para la ciudad, así se siente Bertolé en su versos.

No podemos olvidar además su condición de pintora, su impronta de artista del color, de la imagen y sobre todo su condición de retratista. Su intento de recuperar los rasgos de quien era su modelo aparece como la marca ineludible de su escritura.

 Si bien su escritura nos «pinta» su visión de las cosas, lo real se deja envolver por el  sentimiento que la invade en cada momento de su vida. Bertolé al referirse al arte decía:

«Para mí el arte debe ser siempre la representación natural de la vida, embellecida por el genio creador y por la perfección que solo puede alcanzar los que perseveran trabajando. Quien pueda realizar su obra se impondrá por la belleza y la emoción que traduzca»

En el libro Espejo en sombra hay tres poemas llamados «Retrato» en donde la descripción de la imagen se carga de colores para  resignificarse  al transformarse en símbolos de la emoción

«Boca rosa como rosa leve»

« marfil cálido del rostro»

«pesada cabellera 

de reflejos metálicos»

«y los ojos sonámbulos

son de ese verde turbio, casi negro

de los pantanos»

«Hecha de sol parece de tan rubia y tan clara»

Los colores al servicio de la descripción de la imagen emocional. No simplemente de los detalles físicos sino de lo que transmiten los rasgos del retratado. La búsqueda no es mera descripción de lo real, es lo real captado por su lenguaje poético.

La poesía de Bertolé tiene rasgos  modernista que en todo caso no estaría ligado a una actitud militante a la manera de Martí, ni a un exótismo exaltado como en Darío sino que aparecería en la denodada lucha por encontrar una voz propia para dejar aflorar lo que le es absolutamente ineludible al  sentir  de quién vive una época de cambios sociales que la determinan como ser sensible. Esa voz es la que necesita para expresar su lugar como poeta, como mujer, y como parte integrante de un grupo de artistas que es testigo de cambios fundamentales de índole social y económico.

Las transformaciones de la época tienen que ver con la proliferación de las ciudades y las modificaciones que estos cambios acarrean a quienes son parte de esa sociedad.  Su presencia en la ciudad la agobia y la estimula, le genera sentimientos contradictorios, la empuja a crear, pero también se carga de una gran desazón.

«La ciudad, amigos,

me clavó sus garras:

y así soy ahora

de turbia y extraña.

Tornáronse crueles

mis pupilas claras...» de  Cansancio  en Espejo en sombra  1927   

La emoción aflora y se conjuga con una suerte de resignación desesperanzada por la certeza de saber que no hay nada que esperar aunque con las palabras se busque sostener la ilusión

Lo trágico se desborda y se expresa en poemas breves como «Mañana clara»

«¡Oh, corazón despreciable

que esta mañana azul

estás de frío y de grave

como un muerto en su ataúd!»

Lo breve se fusiona con la melancolía y la desilusión. La ciudad, la noche, la muerte y el silencio son nombrados para ilustrar su soledad, su sentir, el torrente de pena que circula por su interior y que fluye hasta ser atrapado por las palabras que median entre su espiritual emoción y la tragedia de quien circula en la ciudad del anonimato sin  soñar con poder derrotar al egoísmo y la impiedad.

La búsqueda de Emilia Bertolé se centra en hallar esa voz que la libere, que la saque de la trampa que la angustia.

Pero esa voz que tanto busca no es la voz ornamental y exótica del modernismo dariano, es la voz sencilla de quién transmite la belleza simplemente. El verso de Bertolé dotado de gracia y armonía se entrelaza con su visión de pintora. Su pluma se vuelve pincel y el pincel escribe versos pintados. El color sirve para representar el ánimo

«Roja la luna se alza

tras los paraísos negros.

Fosforece inquietante

En el vasto misterio

de la noche

Da miedo.

Mirándola, me detengo estremecida

en el sendero.

Un pájaro, chillando,

ha cruzado agorero;

he sentido en la nuca

el golpe de aire de sus remos negros.

Decoración fantástica,

en la que mi imaginación siempre en acecho

espera ver colgado de algún árbol,

siniestro,

el cuerpo de un ahorcado

danzando suavemente al son del viento» de «Luna Roja» en Espejo en sombra 1927

El lugar del color está no solo enfocado para describir la luna sino que el rojo además da miedo, y su contraste con la negrura de los paraísos propician la fosforescencia que inquieta y desarticula el interior del yo.

La noche transmite lo malo y predispone a la aparición siniestra.

Los temas de los poemas son recurrentes. Se repite el tópico de la lluvia, el viento, el atardecer, la luna, las estaciones. Se sirve de la naturaleza para oponerse a lo oscuro. La mañana clara contra el corazón frío como muerto en su ataúd. La tarde de oro contra una vieja cosa desteñida. El cielo, las flores, las estrellas, los helechos se oponen a las ciudades y los hombres.

La naturaleza es la restitución de lo puro, de lo perdido, lo olvidado. Lo que no es natural, lo que se aleja de lo puro como las ciudades y los sentimientos mezquinos son los asesinos del alma para la poesía de Emilia Bertolé. Sus versos y sus pinturas son la vía de escape para sus angustias. La palabra y el color se convierten en los vehículos que recuperan la emoción que se oculta muy adentro. El lenguaje es el mediador que convierte, modifica. Como ella misma decía:

«Tener el alma muerta

y regalar palabras...»

Patricia Feuli
Irma Peirano
Intelectualidad y poesía
Cronología:

1917 Irma María Tersilia Peirano nace en Chiávari, Italia. Sus padres: Evaristo Juan Peirano, italiano y Sofía Victoriana Corti, argentina, sus hermanos mayores: Sara y Enrique.

1920 La familia Peirano vuelve a la Argentina y se instala definitivamente en Rosario, en una casa de barrio Echesortu.

1929/1932  Envía sus poemas a las secciones infantiles de los diarios La Capital y Democracia, que más tarde también publicará en diarios y revistas de la zona. Ingresa a estudiar literatura en el Consejo de Mujeres de Rosario. Ya en ese momento, en el ambiente cultural, se la considera una promesa.

1938/1941 Gana el 1er. Premio del «Concurso Estudiantil» del diario «Democracia», por un ensayo sobre Sarmiento. En ese lapso obtiene el 1er premio en el Concurso de poesía de la revista «Nosotras», en sus tres ediciones consecutivas, y publica sus poemas en forma periódica;

1943 Gana la Medalla de Oro del Ateneo Popular de la Boca.

1944 Se desempeña como periodista en el diario «La Tribuna», de Rosario. Mientras que en el medio radiofónico, trabaja en la Oficina de Asesoría Literaria en donde se ocupa, entre otros temas, de la transmisión de programas propagandísticos de la Italia liberada. Difunde el pensamiento de F.D. Roosevelt y de la oposición al peronismo.

1947 Publica Cuerpo del Canto (Rosario, Ediciones La Canoa, agosto), con texto de solapa de Luis Emilio Soto y viñeta de Ricardo Warecki. Dicta la conferencia «Autoversión Lírica» en Amigos del Arte, Rosario. Integra el staff de la revista «Espiga», junto a Hugo Padeletti y Amilcar Taborda. 

1948 Obtiene el premio «Amigos del Arte» por su ensayo «Valoración humana de Alfonsina Storni», publicado luego en La Capital del 24 de octubre de ese mismo año.

1949 Participa de la antología Cinco poetas rosarinos junto a Julio Imbert, Horacio Correas, Manuel Montalbán y Roque Nosetto.

1951 Aparece su libro de poemas Dimensión de amor, Ediciones La Canoa, sin prólogo ni comentario de solapa.

1952 Gana el 2º premio del Premio Legado Manuel Musto por su libro Dimensión de amor.

1958 Participa de la antología Poetas del litoral realizada por Felipe Zeinsteijer, Santa Fe, Editorial Castellví; e integra y publica la revista «Arte Litoral», junto a Gabriel Letier y Rafael O. Ielpi, entre otros.

1961 Se traslada a Buenos Aires, convocada para dirigir la revista Summa.

1965 Muere en Buenos Aires, debido a una pancreatitis, que en cinco días termina con su vida.

Texto

Tras la muerte de Irma Peirano, ocurrida en febrero de 1965, la prensa y las revistas literarias de Rosario hicieron su homenaje a esta comprometida poeta, y no han dejado de recordarla hasta nuestros días. 

Si bien se puede acceder a su obra poética completa gracias a la edición que en 1985 realizó la Secretaría de Cultura de la Municipalidad de Rosario al cuidado de Eduardo D’Anna, tanto como a través de la inminente aparición de su obra completa al cuidado de Delia Crochet, en el presente trabajo, he optado por tomar como objeto de análisis solamente los libros publicados en vida de esta autora, titulados Cuerpo del Canto y Dimensión de amor, a fin de intentar desentrañar particularmente cuál fue su desenvolvimiento no sólo en la maduración de su escritura sino también en lo que respecta a su relación con la propia producción poética y el medio en el cual la desarrollara.

Irma María Tersilia Peirano nació en Chiávari, Italia, en 1917 casi por un accidente del destino ya que su madre tuvo que viajar allí por razones de salud. Sus padres eran Evaristo Juan Peirano, italiano y Sofía Victoriana Corti, argentina. Tuvo dos hermanos mayores: Sara y Enrique. 

Proveniente de una familia de clase media, Irma Peirano, realizó estudios de literatura con nivel terciario en el Instituto Educativo del Consejo de Mujeres de Rosario; pero ya desde los doce años enviaba sus poemas a las secciones infantiles de los diarios de la ciudad en donde, aunque imitativos, eran publicados acompañados de elogiosos comentarios. Tiempo después, en 1938, obtiene el primer premio del «Concurso Estudiantil» del diario Democracia, por un ensayo sobre D. F. Sarmiento; y gana el concurso de poesía de la Asociación «Nosotras», premio que luego recibió en dos oportunidades más, en sus ediciones de 1940 y 1941. 

Lo notable del recorrido trazado por Irma Peirano es que en esos años (principios de la década del 40) comienza a publicar sus poemas con asiduidad casi profesional, y a trabajar en el diario «La Tribuna» como redactora. Aunque no era la única, era una de las pocas mujeres que vivían del periodismo, profesión considerada en aquel momento como principalmente masculina. 

Entre 1944 y 1955, aproximadamente, según testimonios de Juan Carlos Paleo, Irma Peirano se desempeñó en la Oficina de Asesoría Literaria de la programación radial de LT1, hoy LT8, y LT3, junto a Luis Fuster y Ricardo Pardo. Dicha delegación tenía a su cargo la lectura, control y corrección de los textos informativos y de entretenimiento destinados a salir al aire.

En 1947, comienza a colaborar en la revista «Espiga», fundada por Amilcar Taborda, Hugo Padeletti y Angélica de Arcal. Durante ese año, siendo ya una figura relevante en el ambiente literario de la ciudad, publica su primer libro de poemas, Cuerpo del Canto (Rosario, Ediciones La Canoa), en cuyo texto de solapa dice Luis Emilio Soto: «Fácil le será (a Irma Peirano) sin duda trascender de los círculos intelectuales y de los grupos de minoría donde las primicias de su lirismo ya dejaron de ser inéditas. No sólo allí se la conoce ventajosamente, sino que circula como contraseña de fina calidad literaria». En ese mismo texto, Soto, elogia la madurez poética de este primer libro de Peirano, el cual, sin embargo, no está integrado por su producción primera, sino por tres series de poemas profundamente trabajados, en los que cultiva formas populares que van desde el verso libre hasta el terceto endecasílabo construido a la manera de Rafael Alberti, prefiriendo siempre la blandura de la rima asonante.

La primera de estas series de Cuerpo del Canto, titulada «Crecimiento en la sal», tiene una temática recurrente en la obra de esta autora: el paisaje marítimo. El poema que abre el libro se titula «¿Dónde el mar?», y contiene un epígrafe de Alfonsina Storni, que dice: «En el fondo del mar / hay una casa / de cristal». Se trata de la primera estrofa del poema «Yo en el fondo del mar». Lo significativo de esta cita es que pertenece a uno de los últimos libros Storni, Mundo de siete pozos (1934),  y, por consiguiente, a su última etapa, la más polémica entre sus contemporáneos, además de ser uno de los textos leídos frecuentemente en clave suicida, como un anuncio del final de Alfonsina. Aún cuando Irma Peirano no deja de abordar la lectura de esta clave suicida, tampoco la asume por completo, sino que se nutre de los restos óseos de Storni, y avanza con la energía que le brinda su alimento, diciendo: «Sombras sin pulso los muertos / bajo el mar. / ¡Y yo dada a mi pulsar! // Toda la noche caída / sobre el mar. / ¡Toda la noche caída! / Y en pie yo y mi caminar.» 

En su libro La doble voz (Bs. As., Ed. Biblos, 1998), Alicia Genovese toma una cita de Myra Jehlen (Archimedes and the Paradox of Feminist Criticism), que dice: «las mujeres antes de escribir deben enfrentarse a su situación, en tanto mujeres, como una «precondición»; por el contrario, los hombres pueden suponer que poseen una capacidad «natural» para la creación que se traduciría en un tomar la palabra allí donde otro hombre ha dejado de hablar». Sobre ello, Genovese concluye que el campo de referencias y de enunciados son significativamente distintos según de dónde provengan, es decir, según provengan de un hombre o de una mujer.

De allí que este gesto de Irma Peirano, de apropiarse de la palabra de Alfonsina, podría interpretarse como una simple influencia, pero fundamentalmente puede leerse como la elección de un punto de partida totalmente revolucionario y significativo: el gesto de retomar el discurso allí donde una mujer ha dejado de producirlo. Tomar la palabra, comenzar a hablar, desde el lugar en el que una mujer ha dejado de hacerlo.8
La segunda de las series de Cuerpo del Canto, titulada «Anuncio de la forma», está integrada por poemas que aluden a la naturaleza de un mundo existente «cuerpo adentro», que comulga con la naturaleza del mundo circundante mientras germina en una unión carnal consumada mediante la palabra poética. Mundo a su vez animizado y cambiante. Cada poema es una estación que pasa por el cuerpo-mundo dejando marcas, como en el poema «Otoño»: «Súbita llama colorida toman / mis cielos estivales. La entrecana / oquedad de las piedras con el último / verdín damasquinado.»

La forma del cuerpo del canto se anuncia, a través del complejo movimiento de anverso y reverso de los elementos que danzan en el universo peiraniano. La serie comienza con «Bucólica», poema que contiene la esperanza de la germinación y del florecimiento, tras una hibernación obligada. Y aunque, a lo largo de toda esta segunda parte van sucediéndose las estaciones y se espera ansiosamente el arribo del verano, éste no llega nunca. Pareciera incluso que, por momentos, convocara al repliegue de lo que potencialmente florecería como en el poema «Jardín entre silencios», que dice: «Tu silencio más negro, corazón. Tu silencio, / tulipán entre sombras. No te atrevas. ¡Silencio! // A tu roja guarida corre, corre al silencio. / Marimoñas vencidas de la sangre ¡silencio! // El día está partiendo, la noche está partiendo, / la vida está partiendo. Girasol en silencio // Aire, flor panadera, no te muevas, ¡silencio! / ¿Ha partido? Ha partido. Tú no partas, silencio. // Jardines y jardines, baja flor de silencio, / tulipán entre sombras... ¡Qué alarido se ha muerto! // Todas las flores atan sus coronas. ¡Silencio!» Esta negación de un estío posible,  podría leerse también como una reescritura, del poema «Tú me quieres blanca», de Alfonsina Storni, que dice: «Tú me quieres alba / Me quieres de espumas, / Me quieres de nácar. / Que sea azucena / Sobre todas, casta. / De perfumes tenue. / Corola cerrada.». En este poema de Storni, Alicia Genovese escucha una «segunda voz que convierte a la flor, metáfora del cuerpo femenino, en una prisión, una «corola cerrada», con un procedimiento que revierte la metáfora fijada en una tradición literaria (la tradición modernista de Rubén Darío y Leopoldo Lugones) y produce un cambio de signo. La flor, que es también metonimia del halago masculino, en los términos que Storni le añade rechaza ese halago».9 Irma Peirano lleva ese rechazo a un extremo arriesgado, el de la ironía, construyendo el enunciado de la voz poética con el imperativo –poco usual en su escritura- dirigido hacia una segunda persona del singular (cuando dice «No te atrevas», «Tú no partas»). De esta forma exhorta a sus silenciadas interlocutoras, flores exóticas cuya característica es desplegar su lenguaje de colores y de aromas, a silenciar el grito de su verdadera naturaleza, obligándolas a permanecer en un jardín inmerso en la oscuridad nocturna, convirtiéndolas a todas en una única y «baja flor de silencio». Pero una de ellas, la más simple y desprendida, la flor panadera, por su misma naturaleza que la lleva a disolver su cuerpo en el viento, es la que puede huir y así salvarse del silencio mortal.

Por último se encuentra la serie cuyo título da nombre al libro, «Cuerpo del Canto». A lo largo de la misma, la voz poética establece un vínculo amoroso con lo circundante, y a veces simplemente con un otro, a través del cuerpo del poema. En estos textos, el amor que reside en su lenguaje, se consuma en entrega. Sin reclamar correspondencia alguna, el yo poético asume su conformación a través de ese vínculo, que le permite ser parte y continente de la existencia de las cosas. Y tomo como ejemplo la primera parte del poema «Asunto»: «Incorporo mi voz al concierto del mundo. / Doy mi voz como un grito sobrepujando al grito. / Pongo mi corazón por garganta y comienzo / a soplar sus vaciadas bocinas, sus gemidos. / El hombre está en mi sangre como un astro pequeño / suspendido en la noche Su color como un signo.» Sin embargo, al mismo tiempo, por momentos desconoce ese cuerpo Otro, percibiéndolo distante y frío, en medio de la búsqueda por la palabra poética que se halla inmersa en la profundidad del ser de las cosas y de la propia sangre. Como en «Poema sin retorno», que dice: «De pronto se me alargan las vigilias / en una lenta sucesión de párpados. / Oh, si pudiera realizar lo oscuro, / ese pozo logrado de silencio, / mi poema mejor para el retorno / al fundamento inerte de las cosas, / mi palabra letal, total, sin letras, / arcaísmo de grises desolados. // (...) // Estoy mirando mis orillas, huelo / mis costados, ausculto mis latidos, / muerdo el pistilo de la sombra, agoto / la soledad, desato la inclemencia, / todo en vano. / Sin nombre me sorprendo / fuera de mí, lejana de mí misma.» 

El modo en que Irma Peirano se entregó a la literatura se vuelve transparente al lector que frecuente su poesía. Más aún considerando que es la entrega el punto del cual ella parte a la hora de leer a otros autores y autoras. Tal es el caso de la interpretación que realiza de la figura de Alfonsina Storni en su ensayo «Valoración humana de Alfonsina Storni», por el que en 1948, le fuera otorgado el primer premio del concurso de cuentos y ensayos organizado por la Asociación de «Amigos del Arte», cuyo jurado integraban Luis Emilio Soto, Sebastián Soler y Luis Arturo Castellanos. 

La importancia de este texto, publicado por el diario La Capital, de aquella época, radica, fundamentalmente, en el gesto audaz de Irma Peirano de leer a Alfonsina Storni, no como a una «mujer sufriente», ni como a una «flor envenenada» 10, claves de lectura frecuentes por aquel entonces, sino como un ser íntegro cuya entrega a la literatura le era inevitable porque la había asumido como su lengua natural. Así, al referirse al heroísmo de Alfonsina, dice: ... «hay un fondo de heroicidad que consiste en labrar letra por letra la propia vida, escuchando detrás del cincel la sutil repercusión de la sangre. Lo heroico consiste simplemente en ser una desnudez espantosa o deleitable, pero desnudez al cabo, cuando se comprende que las vestimentas adecuadas al momento están desfigurando, indebidamente, lo propio.». Este comentario pareciera pertenecer a la visión de Auguste Rodin que escribiera Rainer María Rilke, o a las Cartas a un joven poeta, del mismo autor. Es también su propia concepción poética, en la que adhiere a Rilke, y manifiesta ya desde su primer libro a través de estos versos de «Misiva lírica»: «Voy a herir todo el aire con mi vida / roja de sangre contra el día pálido, / voy a asumir lo rojo más supremo / desde el blanco principio desvelado.// (...) // Voy a asumir la voz, el ejercicio / vivo del corazón ensangrentado.» 

Volviendo al texto de su ensayo, Irma Peirano, se refiere en él, páginas más adelante, a la poesía femenina, señalando que, con la aparición de Gabriela Mistral, Juana de Ibarborou, Delmira Agustini y Alfonsina Storni, ésta se ve liberada del «pasmo beato» cultivado hasta entonces, y dice acerca de esta última poeta: «Alfonsina Storni es entre ellas la que se desenvuelve en puras etapas de una poderosa individualidad, sin otras resonancias que las que percibe a través de su pulso caliente, de su cuerpo». 

Finalmente, Peirano, realiza una dura crítica al momento contemporáneo a Alfonsina, y afirma con asombrosa lucidez: «Indudablemente, observada por el ojo clínico-burgués por lo general predominante, Alfonsina Storni raya en una crisis áspera que muele implacablemente los castos muros seculares de lo convencional femenino. Pero lo interesante de ello consiste en que la destrucción es una obra de esclarecimiento.» 

Algunos testimonios de la relevancia que Irma Peirano tenía dentro de su medio son el hecho de que, poco después de la aparición de Cuerpo del Canto, prologara el libro El mirador que se mira, de León Bet Amar, y diera, en la Asociación de Amigos del Arte, una conferencia titulada «Autoversión lírica», en la cual, como su nombre lo indica, comentara su propia obra poética y sus influencias. Además, en 1949, participó de la publicación colectiva Cinco poetas rosarinos, junto a Manuel Montalbán, Roque Nosetto, Horacio Correas y Julio Imbert. Este último, afirmó que Irma Peirano integró dicha publicación a instancias de Horacio Correas, con quien mantenía un lazo de amistad, pero, al parecer, el principal motivo de su inclusión en el volumen fue el reconocimiento de estos escritores hacia su obra, y la conciencia de que, dado el prestigio que ella tenía dentro del ambiente literario de la ciudad, favorecería la circulación de los ejemplares de dicha edición. Es decir que reconocían en ella a una voz poética fuerte entre las voces que circulaban en ese momento.

Ya en 1951, Irma Peirano, edita su segundo libro de poemas con el título Dimensión de amor (Rosario, Ediciones La Canoa), por el cual, al año siguiente, ganara el 2º premio del Legado Manuel Musto (Rosario). 

Compuesto por tres partes, Dimensión de amor, se publica sin prólogo ni comentario alguno. Gesto significativo y para tener en cuenta dado que esto pone en evidencia la autonomía de Irma Peirano como poeta en el circuito literario e intelectual de la ciudad.

Este nuevo libro difiere del anterior en varios puntos; funtamentalmente en cuanto a lo formal ya que en él Peirano se dedica a cultivar las formas clásicas entre las que se destacan el soneto y el terceto octosílabo, entre otras para profundizar en la exploración de los límites de los recursos poéticos elegidos. Pero sobre todo, se diferencia en el tratamiento de los temas. Así se inicia con el poema «La luz se justifica», que dice: 

La luz, paloma familiar, corriente vuelo,

ave palabra, ligerísima espuma del sentido,

gerundia exactitud, talón desnudo,

perfil preciso, mano de cinco dedos,

autonomía irrevocable,

todo eso es la luz bajo los biombos de la piel del hombre

que tiene un blanco corazón de miga.

Y excluída del hombre, blandiendo sus estambres,

sus antorchas felices, su augusto panteísmo,

su triángulo de espiga, de mazorca y de agua,

lustral, candeal, hermana A, iniciadora y mansa,

Lama antigua, milenio sobre milenio infusa,

la luz puede invadir toda la sombra,

madurarla en canicie poco a poco.

Como es evidente, aquí se establece la diferenciación de dos dimensiones en donde habita la luz: «bajo los biombos de la piel del hombre», es una, y «excluida del hombre» es la otra. En la primera de ellas («bajo los biombos de la piel del hombre») aparece, constituida por la estrofa inicial, la dimensión espiritual, el orden del mundo que se acomoda dentro del «blanco corazón de miga» del hombre, que a su vez sirve de alimento a la luz: «paloma familiar», la llama. Mientras que en la segunda dimensión, conformada por la estrofa siguiente, «excluida del hombre», fuera de él, la luz participa de la creación de las cosas del mundo como una entidad purificadora que, milenaria y joven, sobrevive al fin de las cosas. Todo el poema podría ser una analogía del lenguaje humano, que ilumina y ordena las cosas del mundo nombrándolas, sin que por ello se vean despojadas de su aura de misterio. 

En tanto, en «Trilogía del orden», poema que abre la primera parte titulada «En órbita de luz», la voz poética invoca al «Orden connatural» ofrendándose y aspirando integrarse a ese orden junto «con el verbo». Ascender con «el dios en cada hombre» con el fin de volverse verdadera. Sin duda, la voz procura hacer que la dimensión construida por la palabra poética contenga el mundo y vuelva a integrarse a él. Mientras que en la serie «Concitación del hombre y el mar», integrada a la primera parte, el mar se perfila inicialmente como una divinidad primigenia invocada, alabada, que luego, desterrada de su esfera, es reconocida simplemente como fuerza de la cual el Hombre (nombre genérico de la humanidad) se siente apartado por su propia caída. Finalmente, quien se acerca al Mar, es la voz de una mujer - quien lo lleva en sí, en su capacidad de contener el agua de la gestación y su fruto- la que lo vence y se siente defraudada por la incapacidad del Mar para contener siquiera una parte de su ser, y rechazar en cambio en su oleaje hacia la orilla, aquello que se le brinda. 

Pero lo que distingue a Dimensión de amor de su obra anterior, no reside sólo en la asunción de un yo poético genérico como cuando dice: «¿Qué formas vaginales, genéticas, primarias / conforman esta atroz analogía? // En el principio fue el género.», sino que en este libro, Irma Peirano, realiza una escritura casi programática de los poemas que lo componen, especialmente «En órbita de tierra», tercera parte del poemario, donde reescribe versículos del Cantar de los Cantares, del Antiguo Testamento. Algunos de sus colegas contemporáneos no interpretaron este trabajo como un desarrollo positivo de su poética, sino todo lo contrario, tal como deja entrever Pedro Nalda Querol en su crítica aparecida en la revista «Litoral» (Cuaderno 1, 1952), al decir: «advertimos en «Dimensión de amor», una superación de la forma, si por ello entendemos una mayor cerebración del estilo (el subrayado es mío), pero en términos generales, hay una menor espontaneidad en el término y en su ubicación dentro de la dinámica del poema.11
«Esta afirmación permite inferir que el autor de la misma espera que la poesía de Peirano exprese la «espontaneidad», prefiriendo la escritura en virtud de una «manera de ser», antes que «una forma de ver12».

 Los poemas de esta sección, construidos a partir de la apropiación del texto de los versículos citados a modo de epígrafe, además de instaurarles un orden nuevo, ya que si bien el conjunto de textos aludido comienza con el poema titulado «Versículo Primero», continúa con «Último versículo», y luego comienza la serie de diez sonetos que el registro poético de Irma Peirano reescribe  y vuelve carne en el cuerpo de cada poema. 

«¿Quién es ésta que sube del desierto como columnita de humo, sahumada de mirra y de incienso y de todos polvos aromática?» (III-6)

Acudes contra mí acometido

de urgencia tal que aguitas mis paredes,

llegando en pura llama convertido

para incendiar el ámbito que mueves.

En tanto que lo oscuro de la tierra

yace en árido olvido desterrado,

el corporal recinto que te encierra 

se expande sobre mí iluminado.

¿Quién es ésta que sube del desierto

como columna de humo y me sostiene

en encendido límite despierto?

Estoy a toda fuerza clausurada.

Sólo respondo al golpe que proviene

de tu anuncio de sangre en llamarada.

Significativo es también el último y extenso poema - que podría considerarse como una tercera parte compuesta por dos poemas- que da título al volumen y lleva el siguiente epígrafe de Rainer María Rilke: «¿Es esto la mañana? ¿Qué sol se levanta?». En este texto se manifiesta, mediante la enunciación performativa del verbo, el cumplimiento del ciclo vital de la voz poética, que concreta su destino naciendo para el fin mismo: para el mismísimo instante del punto final. Habiendo vivido «su propia vida», «cumple su destino» (a la manera de Rilke) signado por el mismo nombre que, desde su nacimiento, el título, lo llevara a la muerte, y dice una parte del poema: «Aquí rompo mi sangre con mi linfa, / aquí me despedazo doblemente, / aquí, donde dispongo mi iniciación y muerte» («Dimensión de amor», I). Pero el camino de la existencia del ser humano, como el de la palabra poética, aún cuando asuma completamente su propio destino, no deja de ser solitario ni de concluir en un misterio para la dimensión existencial que se abandona, y cito nuevamente el poema: «Sólo la soledad empuña el triunfo, / su siempreviva gris de áspera muerte, / su zona de piedad entristecida, / su gioconda final que no se entiende.» («Dimensión de amor», II)

Este fue el último libro que Irma Peirano publicara en vida, aunque no se apartó del ambiente cultural de la región, ya que participó de la antología Poetas del litoral compilada por Felipe Zeinsteijer (Santa Fe, Ed. Castellví, 1958) e integró el staff de la revista «Arte litoral» (Nº 1 a 5, Rosario, 1958), en donde colaboró como poeta y reseñadora de libros. 

Más tarde, en 1961, se trasladó a Buenos Aires. Al parecer, en ese momento, dejó de escribir poesía.

Actualmente, existe en la ciudad de Rosario una calle que desde l977 lleva su nombre, y de vez en cuando se la recuerda con admiración y respeto por su obra poética y humana. 

Mercedes Gómez de la Cruz

Traducción
Paul Zech
Presentación
«Tal vez no haya un segundo escritor alemán de este siglo [S. XX], cuyo grado de popularidad esté en extrema desproporción respecto del volumen de su obra. Esta selección de poemas intenta explicar que la subestimación de esta obra, ante su tamaño –en ambos sentidos de la palabra–, no es justificada» (Smith)1. Con estas palabras cierra el primer párrafo de su epílogo Henry A. Smith, que escribiera para la antología, Vom schwarzen Revier zur neuen Welt, 1983; antología, que tiene el valor de ser uno de los escasos y más nobles intentos de dar, de manera abarcadora, una muestra amplia de uno de los vectores más relevantes de la obra de Zech.

Hijo de un maestro de escuela, Adolf Zech y de su mujer Emilie Lebrecht, Paul Robert Zech llegó al mundo, siendo el mayor de cinco hermanos, el 19 de febrero de 1881 en Briesen (hoy Wabrzézno – Polonia), de la entonces Prusia Occidental. En la última década del siglo XIX la familia se traslada a Elberfeld (actualmente parte integrante de la ciudad de Wuppertal), en la cuenca del Ruhr. Luego de concluir sus años escolares –en una localidad al este de Berlin; no se sabe con seguridad desde qué fecha él residió de manera permanente en Elberfeld–, a los 21 años trabaja como minero en la cuenca carbonera de Bélgica y del norte de Francia. «Cursó estudios de literatura germánica en varias universidades alemanas, posiblemente sin graduarse, aunque existe una tesis doctoral de su autoría que nunca se publicó [redactada entre 1904 y 1910]» (R. R. de Langbehn). Ya de nuevo en territorio alemán, continúa en trabajos de minería hasta 1909, en Bottrop y Hamm, luego de haberse casado en 1904 con Helene Siemon, de cuyo matrimonio nace el mismo año su hijo Rudolf, y dos años más tarde su hija Elisabeth. No obstante, alterna aquellos trabajos con los de repostero y almacenero, entre otros, a la vez que colabora con diversos diarios y comienza a recopilar sus primeras colecciones de poemas, y a trabajar en sus narraciones. Publica su primer poemario, Das schwarze Revier, 1909 (El negro distrito), en edición de autor; luego será ampliado, reelaborado y reeditado en editoriales del medio, en distintas oportunidades. En 1910 traba amistad con Stefan Zweig, en una estadía en París; tal vez una de las pocas que perdure en el tiempo, incluso hasta en el exilio. Hay testimonio de ello en un amplio volumen epistolar.

En 1912, se muda a Berlin con su familia, aconsejado por su coterránea y gran poeta Else Lasker-Schüler, desempeñándose como redactor, dramaturgo, jefe de publicidad, y desde 1925 también como auxiliar en la Biblioteca de la Ciudad, hasta su emigración. En todo este período hay una cantidad incontable de publicaciones y hechos, de los que mencionaremos sólo algunos. «Else Lasker-Schüler escribió su poema sobre Zech frecuentemente citado («Paul Zech escribe sus versos con el hacha...»), y en agosto de 1913 fue dedicado un número completo de la revista de Heidelberg, Saturn, al prometedor y joven poeta (aunque ya de 32 años)» (Smith). En 1915 fue llamado a filas y enviado como Landsturmmann (reservista), principalmente al frente occidental. Casi hasta el cese de la guerra permanece en servicio. En el transcurso del mismo, fue herido por una granada, quedándole secuelas cardíacas duraderas. En 1918 recibe, de la mano de Heinrich Mann, junto a Leonhard Frank, el premio Kleist. Al finalizar la guerra se separa de su mujer. En 1920 es incluido por Kurt Pinthus en la representativa y famosa antología del expresionismo alemán, Menschheitsdämmerung, 1920 (Crepúsculo de la humanidad), lo que le trajo de algún modo su canonización como expresionista. Representado con 12 de sus poemas, entre ellos el soneto de 1911, Fabrikstraße tags, aquí publicado.

Hasta su partida de Alemania, tal vez el punto más alto –en cuanto a éxito se refiere, además del ya mencionado premio– sea su adaptación teatral de El barco ebrio de Rimbaud, llevada a las tablas bajo la dirección de Erwin Piscator y con escenografía de George Grosz. En una Historia de la Literatura de 1925 «fue considerado con una valoración de once páginas, más de las que recibieron Georg Heym y Georg Trakl en total. (...) En 1933, cuando el golpe fascista lo empujó al destierro, Paul Zech fue prácticamente olvidado» (Smith). Ese mismo año sus libros también formaron parte de las listas de autores que engrosaron las hogueras pardas a lo largo del territorio alemán. Por esos días, además, es desplazado de su cargo en la Biblioteca y confinado temporalmente en Spandau. Por todos estos motivos y algunos episodios que no se muestran de modo claro, necesitado de una vía de escape, llega, vía Praga y París, a nuestras latitudes, las que cual patria putativa lo albergaron, sin poder conseguir en ningún momento que se integrara activamente a la ciudad, donde habría de pasar el resto sus días.

Al parecer, en Buenos Aires tenía un hermano, que era pintor, pero acerca de ello los datos son escasos. «Durante sus primeros años en esta urbe fue colaborador regular de las ediciones de fin de semana del Argentinisches Tageblatt (...) Los dueños del diario le facilitaron, además, para que pudiera ambientarse, un viaje de tres meses al noroeste argentino y al Paraguay y otro a Bolivia. Cuando llegó al altiplano, sin embargo, los huéspedes lo hicieron regresar de inmediato porque, a causa de su edad y su contextura física –era gordo y fumador–, consideraban peligrosa una permanencia más extensa» (R. R. de Langbehn). Además de los diarios de la comunidad alemana en Argentina (también tuvo un fluido contacto con la comunidad judeo-alemana local, en 1935 se estrena la obra Sólo una judía, en ídish, en el Teatro Ombú), colabora también con diversos medios gráficos y órganos de exilio en Chile, Amsterdam y París, entre otros. Por años cesarán sus colaboraciones, recobrando mayor frecuencia hacia el final de su vida.

Su obsesión escrituraria se acrecienta dramáticamente en el exilio porteño. Escribe, escribe y escribe. Comienza nuevas obras, retrabaja algunas ya escritas en Europa, culmina otras. Sin abandonar nunca los temas políticos y sociales, sobre todo en relación con Alemania, por otro lado, comienza gradualmente a incorporar problemas locales en sus textos, hasta el punto de componer obras en las que lo local aparece en primer plano, a la vez que reescribe leyendas indígenas latinoamericanas, o se encarga, en una faceta totalmente distinta aunque no por eso novedosa en él, del nuevo paisaje que lo circunda. Si bien las obras que logra concretar conforman una extensa lista, sólo consigue publicar, en ese lapso de 13 años, 4 libros (dos de poemas, una nouvelle, y un escrito en memoria de su amigo S. Zweig en 1943). A este período pertenecen, en cuanto a prosa se refiere, algunas de sus piezas más importantes, publicadas post mortem. Así lo consignan en general las raras islas de la crítica literaria que se pusieron a trabajar seriamente con su obra. En particular, la referencia es respecto de sus novelas, Deutschland, dein Tänzer ist der Tod (Alemania, tu pareja de baile es la muerte), la de carácter autobiográfico, Michael M. irrt durch Buenos Aires (Michael M. vaga por Buenos Aires), y, Kinder vom Paraná (Hijos del Paraná).

Ferviente cultor, y también arriesgaría, con frecuencia, corruptor o acaso experimentador de la forma en su poesía, una de las que más lo obsesionaba era el soneto. Ubicado mayormente dentro de lo que se conoce como literatura alemana en el exilio –lo que realmente merece una profunda revisión–, fue calificado de poeta obrero, industrial, poeta del Ruhr, expresionista, autor antifascista exiliado, o lírico de la naturaleza, entre tantas otras designaciones, lo cierto es que, «junto a la casi ilimitada obra lírica (...) Zech escribió entre 1900 y 1946 al menos 33 obras de teatro, por encima de un centenar de obras de prosa breve desde novela corta hasta relatos de viaje, una buena docena de novelas (algunas realmente extensas), numerosos ensayos de crítica literaria (entre ellos dos libros sobre Rilke) así como un centenar de traducciones, ante todo de lírica francesa del siglo XIII hasta el presente. Producir una obra de tal magnitud (al mismo tiempo que ejercía ‹oficios burgueses›), sólo era posible a un hombre que contara con un increíble afán de trabajo» (Smith).

Como se puede observar, no amainó ante los problemas que los diversos géneros literarios presentan a quien quiere moverse entre uno y otro, con soltura; no sólo porque los practicó de modo más que bueno a casi todo aquél que se nos ocurra, sino porque además pudo hacer, de cada uno de ellos, el medio para vehiculizar los fines que se proponía. En un poema podía concretar desde una finísima exaltación de lo bello, pasando por el canto de denuncia de la opresión a los desclasados y una profunda reflexión acerca de la condición humana, hasta la descripción de un barrio, de un objeto (como ser árboles, por ejemplo, en su libro del período argentino, Bäume am Río de la Plata, 1938), de un hecho acontecido o vivido –ya sea que sus ojos le proporcionaran el material a urdir o lo obtuviera de otros–, como se lee en el poema sobre Sacré Coeur, donde casi como por un cinetismo absorbente, de pronto, nos encontramos en el mismísimo cielo de París, observando los movimientos del ›Riesengeier‹. Asimismo, en su narrativa, se encontraremos pasajes de alto lirismo, junto a la agudeza esperable de un narrador, rasgos que nada tienen que envidiarle a la prosa de los más reconocidos escritores alemanes.

Una descripción que puede leerse de distintas fuentes, aunque en un tono quizá un tanto caricaturesco, ratifica la imagen de todo lo que venimos leyendo, acerca de ese hombre con un celo incomparable por su trabajo con la escritura: «Hora tras hora escribía noches enteras la obra de su vida, a la vez que consumía en cantidad, café, cigarros y bombones y de vez en cuando ponía los pies en agua fría, para mantenerse despierto. Luego se concedía cuatro o cinco horas de sueño, antes de que fuera al trabajo, a ganarse el sustento para su familia y para sí. Porque su obra literaria le aportó prácticamente nada, y eso habla de su poética conciencia misionera, de que jamás escribió ‹para el mercado›, sino que continuó trabajando en el desarrollo de su obra económicamente infructuosa» (Smith). Nunca dejó de escribir en su lengua, ni de ocuparse de los temas de su país. Sin embargo, cuando la caída del régimen que lo había desterrado era previsible, puede que no tuviera en mente el retorno; poco tiempo después, en plena ebullición de la agitación social de la Argentina de su tiempo, víctima de uno de sus reiterados ataques cardíacos, fallece en Buenos Aires el 7 de septiembre de 1946.

La obra de Paul Zech no sólo ha sido prácticamente olvidada en territorio alemán, sino también desatendida en nuestro país; hay que destacar que recién en la década del ‘90 un grupo, dirigido por Regula Rohland de Langbehn, traduce algunas de sus páginas en un pequeño volumen, siendo la única publicación hasta el presente –La Argentina de un poeta alemán en el exilio, 1997– que reúne versiones en castellano –de gran parte de los géneros practicados por el autor–, realizada en la Universidad de Buenos Aires. Luego de su muerte se fueron publicando sus obras de modo unitario, principalmente por iniciativa de su hijo Rudolf, en la República Democrática Alemana, de las que se destacan las novelas mencionadas más arriba y una antología de poesía. Pero es sólo cuando aparece la antología mencionada al comienzo de estas líneas que, con su segunda edición de 1990, se consigue hacer circular mejor sus versos en todo el territorio de habla alemana. No es sino entre 1998 y 2001 que se realiza una edición de Obras Escogidas en la editorial Shaker, compuesta de cinco tomos; dispuestos, en términos generales, por los géneros que conforman el corpus de la obra de Zech. No obstante, aún permanecen inéditas muchas de sus producciones.

La aquí publicada presentación y mínima muestra de su lírica intenta ser el comienzo de un largo camino a recorrer. Si el lector me lo permite, quisiera aventurarme y caracterizarlo del siguiente modo: (Paul) pequeño (Zech‹e›) yacimiento, que cual estratificación tectónica, nos invita a ir más allá, avanzando clivaje a clivaje de su escritura, para ir descubriendo cada obra, cada pieza, como si de pequeños hallazgos se tratara.

Sin más nada que agregar en esta ocasión, que las palabras del poeta hablen por sí solas: »Bestrafe mich nicht, in Museen zu verstauben.2» 

Pablo Ascierto

2. «No me castigues con el polvo de los museos.» Se trata de una exigencia de P. Z. a sus lectores, escrita para acompañar un C. V. de una antología, que lo incluía.

Poemas de Paul Zech
El caballo de la mina

No llora la noche tanto negro en negra reja

como en el negro foso el caballo ciego.

Le parece a él que el prado, que sabe acerbo

en cada tallo de hierba seca, jamás regresa.

Huele a través de la negra carne de las piedras

la muerte y la mira con sus ojos muertos;

con ella, solo, cruza de la noche el desierto

y no sin aversión al yugo se doblega.

El chico, con quien por los pasillos no se pierde,

quiere hacerlo feliz con azúcar y con pan.

…Como otros caballos no puede reír ya.

En sus ojos la noche roe y permanece.

Cuando con olor a hojarasca –a veces tan sólo–

bajan madera del bosque recién cortada…:

levanta la cabeza, se prende a dentelladas

del cabello del chico y lo aplasta en el polvo.

Y se lanza al laberinto de negros fosos;

cae al huir por la abrupta, rocosa escalera,

al tiempo que relincha por la verde estepa

en la que los caballos muertos son poderosos.

Das Grubenpferd /// So schwarz weint keine Nacht am schwarzen Gitter, / wie in dem schwarzen Schacht das blinde Pferd. / Ihm ist, als ob die Wiese, die es bitter / in jedem Heuhalm schmeckt, nie wiederkehrt. // Es wittert durch das schwarze Fleisch der Steine / den Tod und sieht ihn mit den toten Augen an, / und ist mit ihm die ganze Nacht alleine / und geht nur widerwillig ins Gespann. // Der Knabe, der es durch die Gänge treibt, / will es mit Brot und Zucker fröhlich machen. / …Es kann nicht mehr wie andere Pferde lachen. / In seinen Augen wurmt die Nacht und bleibt. // Nur manchmal, wenn mit dem Geruch von Laub / waldfrisches Holz nach unten wird gefahren –: / hebt es den Kopf und beißt sich in den Haaren / des Knaben fest und stampft ihn in den Staub. // Und rast durch schwarzer Schächte Labyrinth / und stürzt im Fliehn die steile Felsentreppe / herab und wiehert durch die grüne Steppe, / auf der die toten Pferde mächtig sind.

Calle industrial de día

Sólo muros. Sin vidrios ni hierba

tensa la calle la overa cincha

de fachadas. Ningún carril rechina.

Siempre mojado el pavimento riela.

Si alguien te roza, sus ojos congelan

la médula; arrancan los duros pasos

fuego del cerco, cual torre escarpado;

su aliento breve nubla y se aglomera.

No hay que aferre así presidio

la mente en hielo, como esta ida

entre muros, que a sí mismos se miran.

Lleves púrpura o cilicio –:

te oprime siempre, con colosal presión,

el anatema de Dios: turno sin reloj.

Fabrikstraße tags /// Nichts als Mauern. Ohne Gras und Glas / zieht die Straße den gescheckten Gurt / der Fassaden. Keine Bahnspur surrt. / Immer glänzt das Pflaster wassernaß. // Streift ein Mensch dich, trifft sein Blick dich kalt / Bis ins Mark; die harten Schritte haun / Feuer aus dem turmhoch steilen Zaun, / noch sein kurzes Atmen wolkt geballt. // Keine Zuchthauszelle klemmt / so in Eis das Denken wie dies Gehn / zwischen Mauern, die nur sich besehn. // Trägst du Purpur oder Büßerhemd –: / immer drückt mit riesigem Gewicht / Gottes Bannfluch: uhrenlose Schicht.

En las nubes sobre Sacré Coeur… París

Ante la tienda, grises, sentados en el tedio,

cuando las órdenes trajo el dragón;

saltaron, y a saltos avanzaron en el predio,

donde el avión, henchido y pronto a alzarse, en el medio

velaba: un enconado, gigantesco halcón.

Y cuando el pulso de ignición fue ronco ladrido

se estremeció de acero el fuselaje

–tal como un blanco carrusel adormecido

ha de entrar en vueltas en el vértigo encendido–

y estuvo con cien caballos listo para el viaje.

Y «¡ya!» bramó de súbito éste del timón;

tomó el bosque, ajó el borde que las nubes moldea,

golpe a golpe atajando el ventarrón;

y abrió el camarada el mapa en el faldón

y hacia abajo miró fugar tierra pigmea.

Y vio París… Montmartre… Nuestra Señora…

como en una mano hueca, tan patentes.

Y cada metro que el timón, más bajo, explora

y del velado mar pétreo, cerca, se cerciora,

alzó contornos colosales, blanco y silente.

Y olvidaban casi, para el corindón que ardía

en facetas todas que la llama abajo entalla,

motivo y fueros de su vuelo espía,

con la honda amenaza que sus curvas describía,

cuando ya los cilindros rozó la metralla.

Y luego aún esto, en plena pugna por ascender:

un ave extraña a darles caza, el aire escalando…

para abismarlo, fue sólo un tiro menester,

en París… y en las nubes sobre Sacré Coeur,

finalmente capotando.

Y fue sólo un tiro el que hendió el seno

del arsenal de radio: explosiva algazara…

y fue un gigantesco halcón, de acero pleno,

el que sobre el fortificado terreno

enemigo, trazó ochos, como si fantaseara.

In Wolken über Sacré Coeur… Paris /// Sie saßen grau gelangweilt vor dem Zelt, / als der Dragoner die Befehle brachte, / und sprangen auf und sprangen Schritte weit ins Feld, / wo die Maschine, schwingbereit geschwellt, / wie ein gereizter Riesengeier wachte. // Und langsam, wie ein weißes Karussell / sich erst hineindrehn muß in schwindelschnelle Kreise, / durchzitterte das stählerne Gestell / der Puls der Zündung, wurde heiseres Gebell / und war mit hundert Pferden klar zur Reise. // Und der am Steuer brüllte plötzlich: Los! / und nahm den Wald, zerriß die Wolkenränder, / parierte alle Böen Stoß auf Stoß; / und sein Gefährte hielt die Kartenblätter auf dem Schoß / und sah hinunter in das Fliehn verzwergter Länder. // Und sah Paris… Montmartre… Notre Dame… / gleichsam in einer hohlen Hand sich zeigend. / Und jeder Meter, den das Steuer tiefer nahm / und dem umflorten Stein-Meer näherkam, / hob ungeheuere Konturen weiß und schweigend. // Und fast vergaßen sie für den Korund, / der da von unten nun mit allen Flächen flammte, / des Späherfluges urverbrieften Grund / und fuhren Kurven drohend und profund, / als schon ein Kugelspritzer die Zylinder schrammte. // Und dann, in vollem Steigen fort, noch dies: / ein fremder Vogel steil zu ihnen aufwärts jagend… / und war ein Wurf nur, der ihn wieder niederstieß, / in Wolken über Sacré Coeur… Paris / sich schließlich überschlagend. // Und war ein Wurf nur, der das Arsenal / der Funker aufriß mir zersprengendem Gelärme… / und war ein Riesengeier, ganz von Stahl, / der über dem verschanzten Areal / der Feinde Achter-Schleifen zog, wie wenn er schwärme.

(Trad. Héctor A. Piccoli)

Poesía internacional
Mohamed Ahmed Bennis
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RÍo extinto

El mismo río 

colgado

sobre la puerta del colegio . 

En cuanto me vio,

lagrimeó y se inclinó abrazándome.

Me recuerda el descanso 

que a menudo yo inmolaba

en el centro del patio

enlosado de la nostalgia.

Me recuerda el susurro

que yo vertía sobre 

el cuaderno de mi amiga

para vejar 

al profesor de matemáticas.

Me recuerda a unos amigos de antaño

entrando en clase

con sus mudas lecciones

bajo los brazos.

Me recuerda los gemidos

que fluían sobre el vidrio de las ventanas

antes de propagarse 

entre unos asientos sombríos.

Me recuerda la lluvia

que se colaba

en el cuartel

para dormir con los soldados.

El mismo río llena 

mis ojos de amor

y se despide de mí .

Poesía
ORFISMO

De las tinieblas de la casa inferior,

una figura llena de majestad ascenderá por un momento,

en cuerpo de diosa, acaso una heroína.

No es seguro cuál sea su destino,

presa de amor, bajo el peso de sus faltas,

en el fuego de la lira, Eurídice,

la amada de Orfeo que vive en el infierno.

Descansa la doncella elegida con los pies descalzos

y el vestido holgado cae en numerosos pliegues.

El movimiento apresurado de la cabeza

puede quizás indicar que acaba de llegarle la noticia,

en la oscuridad más completa,

de mi requerimiento.

(del libro Elleife, Editorial El Bardo, Barcelona, 1993)

Como una actinia oscura, rojo púrpura,

ni hablo mi lengua ni habito en mi país,

soy, eso sí, el heredero de una inteligente familia fenicia.

Heme aquí el fenicio del célebre poema de Eliot

para seguir siendo el ahogado para siempre.

Como se sabe, los poetas no tienen vida propia,

mueren lacerados por el agua, ciervos sin dominio,

oteando los retirados predios que les sirven de morada,

esquivos como piezas de un viejo juego de ajedrez,

sin sangre para manchar el suelo de la alcoba.

El invierno es la estación idónea

para que las mujeres me cierren definitivamente los párpados,

y la intensidad con que un día descifré largos poemas griegos

convertida ya en nieve prodigiosa,

pierde, entre tanto, todo su calor.

(del libro Elleife, Editorial El Bardo, Barcelona, 1993)
La infancia acaba devorada por los lobos,

la infancia final con la piel hermosísima

y sin pausa hasta el agotamiento.

La pasión arranca hacia la muerte como las 

semillas íntimas de una encina sacudida.

La muerte acaba devorada por los lobos

como roja sangre, como roja lumbre sin

extinción.

(del libro Tratado de licantropía, Editorial Endymión, Madrid, 1988)
Rodolfo Häsler 

ENEBRO

Los leopardos de la ginebra hacen de mis ojos sus garras definitivas,

sus despiadados cuchillos;

y hacen de mi amor su odio,

y de mi odio su amor,

y erigen en mi estómago los instrumentos de la muerte,

las herramientas de la caída,

los implementos de la soledad, y determinan

la llaga que corroe mi corazón

y no son nada o son nadie o no son,

o son la vida;

y establecen en mis manos el cigarrillo,

y en el cielo la lluvia,

y en la lluvia la palidez verde de hojas verdes que el invierno ennegreció 


/ y pudrió

y entregó a sus gusanos inexorables;

y me llevan de aquí hacia allá,

y de allá hacia aquí,

o hacia cualquier sitio que no tenga la posibilidad de ser repentinamente 


/ una primavera;

y aunque no me quieran,

me esperan y me recorren,

me acarician,

me acompañan,

me tocan;

y aunque no me necesiten me llaman siempre

y yo estoy siempre sobre su nunca,

cabalgando sobre su pequeño nunca a la manera de un jinete sobre un pájaro,

a la manera de un hombre sobre una mujer,

a la manera de una garganta sobre una navaja;

y luego se van.

Entonces quedo solo.








Laurak Bat, 1984

MUTACIONES

Esa niña: ¿sabe de mi tos

al alma?

¡Ay de su cataplasma

de amor!

(Ándase la lavanda

tornando perro muerto).

¿Qué consuelo

para una sola de sus lágrimas?

TORVA PRIMAVERA

Barrios en la luz

de octubre, lentitud

del porvenir en desnudar

tus senos para mí

una tarde. (Nombres

rotos, pájaros

que esperan por su jaula

bajo el cielo). Qué será de mí

sin vos, del fin 

sin mundo.
Emiliano Bustos

LA FORMA DEL MUNDO

la primera luz del año

no llega a la ventana

golpea 

y rebota

en un baldío 

y en los patios 

descontractura

viejos objetos 

metálicos olvidados

la forma del mundo, hoy 

se hace difícil de seguir,

el modo 

en que rotan algunas cosas

PARADO EN EL MUELLE

un pez fuera del agua

se pregunta por la altura de los edificios

por ese extraño color azul celeste

de la muerte posible

-las aves recortan 

ese gelatinoso panorama 

hasta que la mano del pescador

lo vuelve al agua-

¿será «otro» ese pez

que palpó otra muerte

diferente

a la que le espera

una o dos horas más tarde

en la boca de un pez mayor?

¿será entonces pez muerto,

comido

pero no «pescado»?

¿o será 

ese par de horas

otra forma de salvación?

EN SUS MANOS SIN GUANTES

después de las lluvias

vuelve en su bicicleta

con lentejas para la cena

las cocina

y por cada plato

devuelve algo de mi vida

la luz de sus pestañas 

dará el jugo 

y tendremos algún postre

a la sombra, en cambio

enfriará el vino

y lo volverá oscuro

como las tormentas

que guardan las lluvias

que esconden su partida








Lisandro González

Trenes

La Cruz de San Andrés

significaba

disminuir la marcha,

apagar las luces por la noche,

estar atentos.

Pero era otro tiempo.

Ya no quedan trenes,

y de aquella película nocturna

del reflejo de ventanillas

en el piso,

no tenemos copia.

Tampoco se huele

el carbón de piedra

ni bajan linyeras

del tren de cargas.

Lo rígido y perfecto,

como las vías,

no garantizan eternidad.

Ella

Ella

no sabía una palabra

del inglés,

ni conocía muchas

de su propio idioma.

Ella

todo encanto

salsa

cumbia

merengue

se estremeció

vi temblar su cuerpo

y espontáneamente

bailó para mí

«shadow of a lonely man»

con toda la música en su cuerpo,

con todo el amor

en cada uno de sus gestos.

Bailó para mí

ofrendando su alma

en todos los idiomas

hasta el último acorde

de la canción de Alan Parson.

Se escapó una lágrima

cuando dijo gracias

con su abrazo

(que hasta me pareció distante).

Me dejó 

su prendedor de plástico

con cara de osito,

que todavía sonríe.






Reynaldo Uribe
un sueño

...estaba en chinelas con una soga y oí que mis pasos pasaban sobre un terreno poblado de siriríes vegetales, de toros avasallando que me enseñaban a empujar, anchos caballos comiendo silenciosos como obreros tranquilos, todos en la busca del elefante blanco —seis cifras hipnóticas que se anuncian los miércoles y los domingos—. 

Me enseñaban a empujar el carro por el que se drenaba una sensación rosa de Corondas leves con aljibes en los ojos, de manteles tendidos en el corral y un rosario de besos turbulentos desde la distancia.

Las cosechas y las pestes me enseñaban a empujar y a pedalear y a empujar con el dedo el ring ring de la bici y lo desconocido y la vergüenza también a empujar… 

Nos revolcábamos mientras para no volvernos nada en el hervor…

No hubo espanto ni elementos de la contemporaneidad que contar, sólo hubo una lírica en la luz diamantina y un equilibrio flotante en el mensaje de la animalería, hasta dormirnos imperturbables…

Camelo

Siniestro beneficio el sexo de los padres

muestran la bolita y esconden su lío bajo el cubilete.

Rodillas desiertas, el velador y los tobillos,

redondas sustancias que mirábamos en silencio,

canillas goteantes que nuestros sueños repiten

como un deseo viejo.

Demanda

¡Había puertas por mecerse!

¡Celestes veranos por atrapar!

¡La naturaleza y su regalo: Lluvia desplomándose sobre las hojas del banano!

«…si vivir es ser yo entre las cosas

esta figura de insulsas mariposas…» 

Hugo PADELETTI
Aclaración

En las fotografías que me miren

no tengo del todo los ojos abiertos

(siempre aparecen en el mismo gesto, caídos hacia fuera),

porque no me terminé de animar... 

Tuve miedo a los deseos vehementes, 

que me tentara la contemplación fisgona

de los demás.

No estaba triste. 

No me arriesgué a desarrollar del todo la mirada. 

Toda con-centración es negativa. Me suicidé.

Tuve terror a qué podía ser 

la vida sin ustedes

padres y maestros animadores.

...............................................................................................

Para estar, 

ayúdenme soñándome 

ya deslumbrada, batiente.

(Digresión: Sábado 22:30. Bocinas, bocinas. Las parejas todavía se casan).








María Paula Alzugaray
Del libro EL UNIVERSO DE LA CERTEZA

Segunda Certeza

tal vez nadie en el universo piensa en mí

Roberto Juarroz


I

Se ha hecho rutina esto del insomnio

quedarse con el corazón haciendo agua

en  mitad de la noche

las manos

                       hundidas en la tinta

se me han terminado las certezas

saco un poema a medio hacer

:las certezas son también una fuerza de voluntad

las certezas que apretamos para sentirnos poderosos

para agitar al aire pensamientos/ideas/vanos dogmas/

yo soy/yo creo/yo hago

certezas que van delante de una

:como paredón y coraza

:como antorcha y vuelo

como en un juego de naipes                            

si una cae

(sólo una)

          caen las otras                                        

tomo una al azar

                       yo soy fiel    

                           y la recorro en  penumbras como a una habitación

II

Ya no tengo respuestas

    (para eso sirven también las certezas) 

quisiera decirle

     (las teorías son otro tipo de certezas)

que todo andará bien

     (aunque de verdad no lo sepa)

que todo esta en su sitio

     (aunque de verdad no lo esté)

que podemos recorrer el amor y salir indemnes 

     (aunque no sea cierto)

sólo decirle

que hoy /ahora/

                 en este largo instante que precede al amanecer



         alguien     en el mundo     esta pensando en él









Patricia Severín
ANOCHECE

Se va quebrando el sol

sereno y dócil

aprendiz de guerrero

sin batalla.

Las hojas amarillas

desesperan de sed

mientras mudan las sombras

traviesas por las tejas.

Asoma su ritual

de empedernidos rastros

con bizarro desaire

ante el perfume

de algún cáliz en flor.

Como una limadura

que se hunde

en espiral 

por las hendijas

murmullos 

de pichones ciegos

juegan a ser cigüeñas.

Y cuando todo es humo

cuando quema el vacío

en su comparsa frágil

se lame el corazón

hasta dar lustre

al aro de gitana

que se prende

en el lóbulo oscuro

de sus horas.

TRIUNFAL

Se declaró la guerra

aquella tarde

cuando los cuerpos

se extraviaron

a mansalva

sobre sábanas sin paz

y sin vencidos.







Silvia Spinazzola

GUERRERAS SOLITARIAS

Las mujeres solas se encuentran 

y hablan de hombres. Hombres 

que amaron, educaron, apoyaron, 

acompañaron, consolaron, admiraron, 

padecieron, mantuvieron, esperaron, 

abandonaron. Seguras afirman 

que chicos o grandes igual 

lloran. Recuerdan escenas marcadas

sin ensayo, besos blanco y negro, 

diálogos reveladores. Dan gracias 

a la gran diosa por la multiorgasmia 

y el push up. Confunden nombres 

y lugares, manejan datos imprecisos 

pero rara vez equivocan 

un diagnóstico. Las mujeres solas 

se encuentran y hablan de hombres 

pasados, presentes y futuros. Velan 

las armas en cualquier bar antes 

de salir a enfrentarlos. Saben que 

una guerrera no puede elegir 

victorias o derrotas pero sí cuáles 

batallas no pelear. Las mujeres solas 

no escarmientan y esperan 

hombres nuevos para cometer 

los errores de siempre, siempre.

SÁBADO

Viene y va como si fuera

a beberse el aire que 

le lame el cuerpo de paseante 

impune. Deambulando con 

abanico entre los confusos 

cetáceos ansiosos que fuman 

y beben y se aburren. Delatora 

la ojera nocturna 

animal dulce a pesar de 

los brillos y los pircings y dibujos

instalados a la aguja. Perdiendo 

el tiempo en pasiones inventadas

a medias tintas, a luz apagada

tiempo de otra mujer jamás 

genuina desolación cosmética

copia de la copia y resbalar así.









Andrea Ocampo
Mujer 

Esencia original del pan y la alegría. 

Ramo de luz que viene 

por el hijo de la sombra, 

le otorga palabra y fundamento, 

confiere verdadera estatura de hombre 

y con un soplo apenas, 

brisa de claridad, avenida 

de invisibles mariposas, 

extiende el sendero del amor en la tierra. 

Multiplicadora de nombres y geranios, 

sabores, fusiles y banderas 

(que es mujer la Patria 

y Mujer la dignidad y la rosa.) 

Establece primaveras con la boca 

y gobierna los ciclos y las cosas. 

Núcleo celeste 

corazón del tiempo 

fortaleza de la ternura. 

En sus mareas el sol y la luna 

son peces de plata que convocan 

los oficios del hombre y de los sueños. 

Ay cántaro del día! 

Puñado de agua, llama 

en el silencio de las horas huecas. 

Mitad que me desmuere. 

Honda plenitud de la maravilla. 

Poética 

Abrir los pasadizos secretos 

de las horas deshojadas, 

a tientas intentarlos, 

ocupando las manos, 

la terca voluntad de taladro, 

la inconsciencia empuñando 

el oficio de topo abecedario. 

En el final de cada túnel 

a veces, la poesía. 

Yo sé un día de panes 

donde todos los colores 

donde todas las guitarras 

donde la vida toda. 

Yo sé un día de panes 

cuando todos los colores 

cuando todas las guitarras 

cuando la vida toda. 









Gabriel  Impaglione 


ASOMO


Detras de los vasos


recuerdo mi primer oncesto con la luz.


Todos los que tenian un nombre de pez se deshacian


Nunca volvio a tener el día la profundidad de un signo.





Del libro «Nudos Velados».


DESTELLO   A  Carlos Cortinez


La crispada alabanza del espejo


envia pájaros a la silla eléctrica.


Hemos retornado a jugar a las cartas


nuestra armadura de ascuas


a perderla otra vez inmóviles


cerca del verano.





Del libro «Nudos Velados».


DIECINUEVEAVO ANUNCIO


Pido permiso a los relámpagos para hacer el tajo


para que algo venga desde las profundidades saciadas


solo a cerrarme los ojos


llagado sea el descubrimiento desde la sombra al cuerpo


Pido permiso a la costura esencial 


para ver como el cielo es acariciado por la muerte


despues voy a electrizar a esas arañas 


que andan con trajes de monjas

para que los sistemas espectrales las ostenten.

Pido permiso a la raíz inalcanzable para ver como se equivoca la noche

Despues voy a glorificar ojos de lobos dentro de las alcancias

total el verano puede calcarlos cuando se repliega

ante los volcanes amputados, ante este territorio de las victimas

que todos van cruzando por las noches, 

llevando en las espaldas una puerta cubierta de espinas 

no sabemos que clase de castigo es, 

que ardores saqueados los hacen hacer esto 

pero nos consta que se hacen acompañar por hermanos que no ven nunca

toman el camino más polvoriento,  van con el conducto más escabroso     

pero para cruzar aquel territorio de las victimas, debian saber de ciertas advertencias, 

debian saber que en cualquier momento se les diria: 

«Ni un paso más, ni la menor tentativa antes que los sistemas 


espectrales partan 

desde esas arañas que andan con trajes de monjas»

despues medid el empuje, medid el tajo    

si quereis con remos o con astrologias quemadas

total un gran hueco quedara en este territorio de las victimas 

hueco suficientemente grande como para que descanse el descubrimiento llagado

poned encima esa puerta cubierta de espinas entrad, entrad

y que el último en cerrar la puerta 

sea el que pueda ver como es comun todo rayo, toda orilla,  

y que el primero en abrir la puerta 

sea el que pida permiso a esos ojos de lobos

para que la tierra gire alrededor del descubrimiento llagado.

Del libro inédito «Anuncio»

Rodrigo Verdugo - Chile
Homenaje I
Elegía para Juan Manuel Inchauspe
Leva en la mirada oscura, navega

el pensamiento en la arruga del ceño, ceñida

como una vela al viento

la cabeza de Juan

en el perfil izquierdo de su cara. 

La cabeza apoyada 

sobre la mano derecha que rodea el mentón, el candado

del pelo de la barba, la herida 

de la boca encerrada bajo el bigote. Alta.

La mano alada eleva la cabeza, la alza

por encima del cuello, 

del cogote _como él decía_

sin perder la elegancia, en la elegía

de una vieja conversación: cerveza santafesina

en la mesa de la amistad tranquila, la mesa clara

de Saer y de Juan, en otra foto.

Pero en ésta leva  una luz. La luz

de una expresión  infusa en los sesos, del peso 

inexpresado de eso en la mirada. No

el reflejo de un foco, ni el haz 

que se astilla contra un cristal, detrás,

contra su nuca. No.

Una luz en la pupila, un punto iluminado, un asunto

rodeado de pura luz en la oscuridad de sus ojos. Algo

como el alma que no sabemos, el fuego que no inventamos,

el veneno vencido con el mismo veneno. Eso.

Misterio escayolado que en los huesos queda

y fulge en la osamenta su «furiosa estrella: Arturo,

el Centauro, la Osa.» nombres de fuego

dictados  a otros hombres, dijo Juan. Acordado,

  fiel

al eco de su voz, dijo: «Combate» y

« Trabajo». Las palabras, de pronto, anclan

en su cabeza

donde la araña trama 

 la tela tensa del poema: «Que sea

la frialdad de los otros

lo que ha venido aquí

envolviendo mi cabeza,

empujándome.

¿Qué importa?»

¿Qué importa ahora

la cabeza de Juan, el medio cuerpo

en blanco y negro, el botón de la camisa,

la sortija de un mechón de cabello

apretado a la sien. Un recuerdo de él

en los diarios...?

(No vivió para eso sino para los besos, los labios

que fueron sueños, sudarios, mortaja fluvial de los sueños,

Epitafios de tantos, Tuñón) : 

«Todo arde»

Mi cuerpo solo en el desierto del colchón

donde siento que la muerte me abraza

más amorosamente que la vida. Para decir

estuve, estuve en tal pasión,

en tal recodo... 

También, Juanele, el Juan

-para los íntimos- en esa fotografía

tomada por Courtalón, 

sobre mi escritorio, me abrazaba

en su guía

como el faro que atrae a la tormenta,

 y la ilumina, la enfrenta claramente

a los ojos. Esa luz. Y el despojo

de todo eso. La poesía, la vida. Aquello

de la creación que Saer definía como un complot: el lugar

donde se está montando una bomba....   Una bomba

montada en el corazón  de una esquina

en la que Juan José te cuenta:

para escribir  «El limonero real» tardé nueve años

y  a «Cicatrices» lo escribí en veinticinco noches... Esa luz

que no luce, que vela la rebelión, la pelea

velada del cuerpo. El apareo

de ese goce que nace  del roce fugaz, de la «rosa real

de lo narrado». Como

cruzar a nado el vientre del  Paraná

partido en dos por un trueno. Por 

el filo calado del lamparón.

Y el ruido en el que se quema el río, es música.... 

(Esa luz, esa acústica. Un sonido abandonado al oído.

En el caracol del oído donde  suena esa música. Esa

que no llegaba nunca y cuando llegaba

era seda acordada, cuerdas de un laúd magnífico. El oficio

y el arte, Juan)

Ahora,

roza la eslora de tu cara el fluir. Aflora

igual que el ahogado a otra orilla, el recuerdo:

 y vive allí,

no en la  mano amputada de aquel amor,

no en el abrazo de tu palabra  camarada, sino

en  el muñón enamorado de esa palabra. 

                                                              Aquello

embelesado en la luz, atravesado por la luz

que leva en tu mirada, que navega

en esa luz primera y última: llama del ser

que fue de luz, ultimado

por ser de luz. Ahora

 Se incendia

en la fugacidad de otra tarde, todo. «Todo 

arde», Juan. Porque esta hora

de decepción, que alimenta la rosa del porvenir

se pierde. No se besa. Se muerde

el amor. Se devora, se hurta, se harta. Se  atiza 

para morir  de su fuego. Como el árbol del alcanfor, Juan.

Su llama no deja ceniza.


Concepción Bertone
Poema  del libro inédito cuyo título será: «Cuerpos de  Palabras»

Homenaje II
Señera figura en derechos humanos, poeta de raza que supo acompañarnos guiarnos y cuidarnos cuando nuestra generación, la de los sesenta-setenta empezaba su vida poética, política, pública.

Juan Bernardo Iturraspe estuvo presente cuantas veces lo necesitamos. Nos parece que el mejor homenaje a uno de sus perfiles más importantes es reproducir en esta sección el poema que transcribimos a seguido de la presente.








Poesía de Rosario 


SEPTUAGENARIO


(canto a mí mismo)

 


Casi todo está muerto cuando evoco


el remoto paisaje del pasado.


En el viejo retrato poco a poco


y uno a uno se fueron de mi lado.

 


Mas no estoy solo cuando a Dios invoco


sintiendo germinar lo que he sembrado:


el milagro de flores arde el prado


y es cierta la visión...no me equivoco.

 


Los años que pasaron no recuento


miro los que vendrán. Vivo en primicia.


jugándole al amor nunca me miento.

 


Quizá algún día me darán por muerto.


No lloren ni se crean la noticia...


en otro círculo estaré despierto.





Juan Bernardo Iturraspe - 1988
Bibliográficas
PARTES MINIMAS 2

de Esteban Moore

Hablar de poesía argentina es referirse a un largo desarrollo de recursos estilísticos y abordajes temáticos que, desde el siglo XVI y hasta la fecha, ha tenido sus meandros, sus atolladeros, sus caminos sin salida, sus originales resoluciones y, también, sus más estruendosos fracasos.

En un inicio, este fenómeno particular al que nos referimos se caracterizó por la imitación de los modelos clásicos del Siglo de Oro español –dado que nada surge de la nada- y luego encontró, a comienzos del siglo XIX, otra forma de expresión más primitivamente propia, un protoliteratura gauchesca, que medio siglo después daría sus frutos más originales y acabados, con nombres tales como José Hernández, Hilario Ascasubi, Estanislao del Campo, Rafael Obligado. A mediados del siglo ya había recibido nuestra poesía un envión insoslayable –para bien y para mal, según el autor de que se trate- de parte del romanticismo francés, importado por Esteban Echeverría.

Aunque estamos sintetizando muy groseramente las instancias de un fenómeno mucho más complejo, podemos subrayar que, en los cien años siguientes, la poesía argentina se aplicó a tratar de digerir y metabolizar las más diversas influencias, a tono con un movimiento mundial, en el cual las construcciones culturales americanas circulan por el Viejo Mundo y, mientras reciben las diversas improntas de éste, asimismo son capaces de generar una notoria influencia sobre la cultura europea. El ejemplo más evidente de esto último es el modernismo, de neto cuño latinoamericano, que hizo sentir su peso propio del otro lado del Atlántico a comienzos del siglo pasado.

El siglo XX fue testigo de un acrecentamiento de este ir y venir de influencias, coincidiendo con un turbulento desarrollo de las vanguardias estéticas. Lejos de su insularidad inicial, nuestra poesía recibió y tradujo paulatinamente a sus propios códigos, según sus propias necesidades, los aportes más diversos de esas vanguardias, desde el surrealismo que llegó hasta nosotros hacia los años cuarenta hasta la poesía beat norteamericana, traducida y difundida por señalados autores en los sesenta, entre ellos, el poeta Horacio Salas, que nos acompaña aquí esta noche.

Desde luego, sufrir tantas influencias, prácticamente todas las de real importancia generadas en Occidente, es una prueba grave para cualquier producción cultural local. Si no posee un núcleo propio, resistente, característico, corre el peligro de ser absorbida por alguna o varias de esas poderosas influencias, reduciéndose a su mínima expresión, a una traza apenas de diferencia con el canon exterior, o condenándose a desaparecer.

Por fortuna, si leemos a autores de los distintos segmentos en los que podemos dividir a la poesía argentina del siglo XX, comprobaremos que, más lejos o más cerca, siempre estuvimos a cierta distancia de esa catástrofe.

Hay un sentido propio en nuestra poesía, porque hubo y hay en ella autores que fueron capaces de trasmutar esas influencias, mezclándolas con nuestra propia experiencia y nuestra propia tradición en el género, para lograr producir modelos nuevos y originales, que renuevan esa tradición poética que es la nuestra, autores que están dotados del don de la inteligencia poética en un grado tal, que sintetizando los más diversos elementos, son capaces de construir y dotar de voz a un elemento nuevo, que se parece a sus padres pero que camina y habla por sus propios medios.

Es lo que hacemos al construir una metáfora: encontramos la original conexión entre elementos disímiles y la mostramos de un modo único, irrepetible. Lo que hacen estos autores a lo que me refiero es muy similar, sólo que no trabajan con un par de elementos, sino con corrientes culturales enteras. A ellos les debemos la evolución de nuestras letras, la ganancia de nuevos territorios no sólo para la poesía argentina, sino para el género entero en su amplitud.

Yo respeto y admiro a cuantos escriben literatura, porque en todo tiempo y lugar, es un rasgo de valentía. Respeto y admiro más, todavía, a los que lo hacen con talento indudable, evidente allí en la página impresa.

Pero como no puede ser de otra manera, distingo aun más a quienes son capaces de escribir toda la vida, con talento y originalidad, y además son capaces de sintetizar diversas corrientes culturales, las contemporáneas y las anteriores también, generando una obra única y perdurable.

Un honor para mí, esta noche, es estar hablando de uno de ellos, posiblemente el único que dio mi generación, la del ochenta: Esteban Moore.

Nacido en 1952, desde su inicial «La noche en llamas», publicado en 1982,  hasta la presente «Partes mínimas 1 y 2», su obra se ha caracterizado, casi siempre sin fisuras, por un espiral ascendente capaz de sumir en su propio corpus diferentes influencias, generando libro a libro nuevas ópticas, diferentes puntos de vista, más y más originales concepciones sobre la materia poética, sin abandonar los territorios del lenguaje antes ocupados por sus versos, sino agregando otros horizontes, renovados parajes. Como los pioneros del Viejo Oeste, Moore avanza siempre hacia el horizonte poético, en un movimiento plus ultra coherente y además, permanente.

Muy tempranamente alcanza la madurez poética en el uso de sus recursos linguísticos y sus núcleos de sentido. Ya en «Providencia terrenal», de 1983, y todavía mejor en «Con Bogey en Casablanca», de 1987, Esteban  Moore daba muestras de sus capacidades técnicas y de su capital poético, de su idoinedad para el rango de poeta, inscripto en una tradición y con aptitudes para enriquecerla.

En esas obras iniciales y luego también en «Tiempos que van», de 1994, «Instantáneas de fin de siglo» y «Partes mínimas y otros poemas», ambas entregas éstas, publicadas en 1999, demostraba Moore que era capaz de abarcar la herencia poética europea y apropiarse de los elementos necesarios para enriquecer su decir, no limitándose a aquellas construcciones provenientes de nuestra propia lengua, sino también pudiendo establecer un nexo de intercambio con las poéticas escritas en otros idiomas que el español. Es preciso para ello, como todos sabemos, ser capaz de penetrar en los códigos referenciales y las médulas de significado de culturas que se diferencian, por esos mismos elementos, de la nuestra, y una vez más, lograr conectarse con las correspondencias entre culturas. Esto es, comprender qué contienen las corrientes culturales y diferenciar qué le corresponde a la poesía y qué no, luego elegir de entre lo que le corresponde a la poesía aquellas porciones que le corresponden a nuestra propia poética o le pudieran corresponder, cuál es el ensamble perfecto del elemento nuevo con los que ya tenemos en nuestro haber.

En este sentido, Esteban Moore es dentro de la generación del ochenta el gran ordenador, el poeta que muestra las correspondencias de sentido entre nuestro trabajo con el género y lo que hacen en otras latitudes.

Del mismo modo, se maneja con extrema habilidad con aquellos aportes poéticos que vienen del tratamiento que se le da al género en Estados Unidos y en el resto de Latinoamérica, no sólo porque ha viajado para conocer de primera mano lo que rezan las referencias, las antologías y las traducciones, ni tampoco porque él mismo sea uno de los mejores traductores que tenemos. El mérito, en esta referencia que hago, no tiene que ver sólo con una notoria destreza técnica que le reconocemos plenamente. El mérito tiene que ver con el talento para no sumirse y sumir a su obra en lo que contempla, sino para extraer de lo contemplado aquello que amplía la dimensión de la obra del sujeto que contempla.

Es obvio que al ampliar esta dimensión, también está ampliando la del género en nuestro país.

Asimismo, no tiene menor relevancia, sino la misma envergadura, otra característica muy señalable de la obra mooriana. Esta es su capacidad para abarcar la historia y aun la geografía de nuestro país, no dejándolas como elementos exteriores, meramente referenciales de su poética, sino convirtiéndolas acertadamente en elementos propios de ella. Moore hace que la geografía y la historia argentinas se incorporen a su poética no como escenografía aquella y parte del libreto ésta, sino como recursos literarios de su propia y muy personal expresión. Así, el cronotopo, en términos de Bajtín, es el suyo y no –como sucede en la obra de autores menos dotados- la paisajística donde el poeta se planta a decir su poética.

La Patagonia de la que nos habla, por ejemplo, no es una ilustración ni, mucho menos, un objeto referencial: es acabadamente el recurso  Patagonia de su propia poética, que habla, como todas las poéticas dignas de ese nombre, exclusivamente de sí misma.

Otro tanto sucede con su elaboración de la historia argentina: Sarmiento no es el elemento exterior, objetivo, Sarmiento: es el recurso Sarmiento que emplea Moore para definir y corporizar una sustancia poética.

Y el recurso que emplea, como también lo hace Juan Laurentino Ortiz en su trabajo con la naturaleza paranaense, es de hacer desaparecer al narrador, al descriptor. Así consigue un doble efecto. Por una parte, que avance al primer plano el recurso Patagonia o el recurso Sarmiento, sin que, sólo un apariencia, desde luego, se note que es el discurso poético mooriano el que está hablando, el que sigue hablando. Por otra parte, consigue ampliar ese mismo discurso con las reverberaciones que le brindan La Patagonia o Sarmiento.

Dice el poeta:

los glaciares en la lejana patagonia impulsan/ el

tamaño -de su acumulado volumen/— recreando

bajo la magnitud de sus formas/—una música de 

       aguas

Y también puede utilizar, para el mismo cometido, elementos mínimos, convertirlos en significados dotados de muy mayor tamaño:

   ese canto rodado -que se desplaza lento en el repetido

   ciclo de las aguas / podrá exponer en la palma de una

  mano / el mudo resplandor de su apariencia / -al tacto

  inseguro de tus dedos –una estructura única

Y lo que instalan estos versos en el espíritu del lector es el punto de partida para una polisemia esperada. Porque cuando abrimos un libro de poemas esperamos estas capacidades, estas destrezas, pero también aguardamos a que estas habilidades técnicas nos demuestren que están supeditadas a un sentido mayor, que es el qué real al que se refiere el autor, por alusión y también por elusión.

Esperamos sentidos nuevos, renovadas perspectivas, un sentir único y personal. Esperamos también que logre alcanzar una dimensión universal, no reducida al entorno inmediato, ni temporal ni espacial. ¿Es ello muy exigente? Yo creo que no, al menos en poesía.

Y tomando en cuenta que existen obras tales como la de Esteban Moore, descubrimos que bien podemos ser muy exigentes en poesía, porque encontraremos quién dé cuenta de nuestra exigencia y de las necesidades de la poesía a escala universal, siempre renovadas y siempre satisfechas por unos pocos, de los cuales Esteban Moore es, genuinamente, uno.

Luis Benítez

ANIMISMO, MAGIA Y POESIA

de Juan Bernardo Iturraspe, 

Fundación San Cristóbal, Rosario 2004. 

Esta reseña que ingresa a las páginas de la Revista Poesía de Rosario, no sólo es un comentario bibliográfico sino una homenaje a un poeta que a decidido partir. Mientras estaba preparando este texto, Juan Bernardo Iturraspe también ponía en orden las cosas de este mundo y se aprestaba a cruzar ese río propio de la existencia, el que inevitablemente debemos atravesar y lo menos propio en este caso es hablar de muerte. No tiene sentido hablar de declinaciones, mucho más cuando el poeta nos convence sobre la trascendencia. Voy a citar de la última página de «Animismo, Magia y Poesía» un tramo que obvia cualquier consideración que yo pudiera intentar darle a esta circunstancia. «Sólo al concluir, (su libro) capto algo extraño, inédito. Es como una fluencia inagotable que aguija el deseo y no le tolera calma. Me siento arrancado de mi.  Si bien percibo todavía una realidad inmediata, perecedera, intuyo que hay otra realidad que la trasciende. Adivino que allí encontraré la verdadera calma, en un tiempo eterno. Súbitamente ocurre la transferencia.Lo que me rodea se esfuma. Pero no desaparece. Está dentro de mi. Me integro a mi paisaje en un bloque sin fisuras, unido por una tensión sagrada. Entonces, descendiendo a un remoto y eterno presente mi lenguaje se hace rítmico. (...) Es realmente una sensación inefable, difícil de describir, (...) una suerte de regreso a otra dimensión desconocida» y a continuación incluye un soneto de puro aliento y de impecable ritmo y métrica, es cierto, su lenguaje se ha hecho rítmico y esa construcción poética que nos hace pensar en el propio ritmo de su preparación, en su disponibilidad de ánimo ante el presentido instante de la transición y es tan bellamente revelador de aquellas intuiciones humanas, de aquellas percepciones agudas del ser que va, que el poeta traza en versos limpios y de antemano -para que sepamos que sabe del final cercano y casi esperado y cómo lo ve- su discurso casi tranquilizador que habla de su paso, pero no de rendición, no de muerte, no de despedidas, habla, eso si de lucidez:

Cuando esto escribo ya no sé si soy

O sin no soy... El ojo y el objeto

Son lo mismo... Estoy pero no estoy.

Un pie en el mundo y otro en el secreto.

Todo es uno... Me miro en dos espejos

De eternidad... Imágenes repito

Y repito y repito... hasta tan lejos,

Que se hunden en misterios de infinito.

Tiempo sacro... Allí todo convive,

Aunque preso del tiempo pasajero

Voy a un tiempo de paz que siempre vive.

Hay una unción de amor... Mi carne reza...

Gozo un deslumbramiento placentero...

¿Me habré encontrado al fin con la belleza?

Con este homenaje introductorio, comienzo humildemente a reseñar la respiración de este ensayo. Estamos en presencia del pensamiento que nace a la luz de un lector inquieto y sostenido como lo fue su autor, que ilumina los intersticios que recorre el hecho poético, su factura, su aliento, en el que participa lo infinito, lo invisible, lo invariable, las percepciones, los abismos inconscientes y la totalidad animista. Preocupado por acercarnos el ingreso a ese mundo que a él le ha deparado señales e interpretaciones de numerosas vertientes de expresión, como cita al final de la obra, a ese mundo que  es pura «imaginación, emoción e intuición» Juan Bernardo Iturraspe alude como introducción a la obra que «La vida es más de lo que vemos, más de lo que sabemos, más de lo que intuimos, más de lo que sentimos» y agrego, el poeta es quien asistido por  evocación personal o memoria colectiva, necesita acceder a comprensiones sin restricciones ni temores que cerquen ese intento de ir más allá aunque en el camino haya agonía, muerte y resurrección (mitos de Eneas y Orfeo).

El hombre ha estado haciendo poesía desde su más arcaica contingencia sobre la tierra. Antes de los alfabetos, antes de la palabra como convención, ya existía el animismo y la magia, el presente libro, es un itinerario que  vincula  la poesía con estos conceptos y creencias y apoya la idea de sustentarla en aquella fuente intemporal que al decir de Eduardo Azcuy «es una intuición primordial, vasta y maravillosa. Se extiende a todas las épocas como una sabiduría subyacente». Dividido en capítulos que enumerar sería extenso, el decurso de esta prosa nos hace recorrer tres ejes a modo de soporte del tema.  El primero son las leyes de semejanza y de contacto; el segundo: es el mito y el tercero signo y el símbolo. Por la intervención de la leyes de semejanza y de contacto estaríamos en presencia de dos tipos de magia. Primera ley: si «lo semejante produce lo semejante» la magia sería homeopática (hechiceros que actúan por imitación) madre del método comparativo, Segunda ley: si «Todo lo que estuvo junto, queda, aunque se lo separe en relación simpatética» la magia sería contaminante, (exorcismos) de la cual provendría el método  inductivo. De allí que citando a James G. Frazer «las cosas se actúan recíprocamente a distancia mediante una atracción secreta, una simpatía oculta, cuyo impulso es transmitido de la una a la otra». Cómo entonces el poeta podría escapar de tales reciprocidades, intercambios y conexiones que atraviesan su palabra y cada una de ellas como invención virginal en cada poema, como un reservorio de esa esencia remota a la que se suma la inalterabilidad del mito, las respuestas de los dioses  y la retribución divina de las religiones monoteístas.

JBI. acerca la acción del sabio (ciencia) a la del mago y propone que entre ciencia y magia no hay una diferencia ontológica y que si en el animismo (teoría que explica que todo está imbuido de  fuerzas espirituales y da vida a lo inanimado) hallamos los fundamentos básicos de la religión, palabra que significa religar el mundo terrestre con el mundo espiritual, en la magia se fundan los principios de la ciencia, por ende, la poesía tendría cimiento en el mundo animista y mágico.  Aclara el  gastado camino del disenso entre ciencia y religión diciendo que la magia y la ciencia se conciben como una acción de causa y efecto.  Mezclar elementos, provocar reacciones, inducir, hurgar es análogo a obtener resultados, vale decir, los frutos de dicha acción son causales. Según el autor, el sacerdote «se somete a la voluntad que viene de arriba», y agrega «la magia  reside en la causa, la religión en el concepto de retribución». Además nos propone pensar en un trayecto en el que la religión es anterior a la magia –que se pierde en un remoto estado primitivo– y el animismo anterior a la religión. 

Volvamos a la fuente intemporal, para explicar el segundo soporte, íntimamente vinculadas con el mito, aparecen pues las alusiones a los mitos de Eneas y de Orfeo, y en ellos es donde comienza la rudimentaria concepción mágica y animista del mundo; y sigue diciéndonos, una especie de esquema irracional de las fuerzas invisibles que mueven la naturaleza. Un esfuerzo por reconstruir la trozada unidad». Y recordemos de aquel soneto citado al principio: El ojo y el objeto son lo mismo»... en alusión a aquella totalidad que ha sido partida como convención pero que en origen era unívoca. Lo observado y el observador son sólo dos instancias de un momento completo, donde es imposible establecer  separaciones. Para JBI- vida terrestre/aminismo/magia/poesía/mito/misterio/trascendencia son sólo aspectos de la unidad imperecedera. En el mismo soneto aludiendo al mito nos indica que «Todo es uno... Me miro en dos espejos/de eternidad... Imágenes repito/y repito/ y repito... hasta tan lejos, / que se hunden en misterios de infinito». Ese repetir va más allá de su yo personal y entra en la inmortalidad del mito, lugar sagrado, reservorio de la belleza y de la creación.

El último soporte entiendo es el del trayecto del sígno al símbolo y para ello el autor cita un concepto de Dilthey «el afán de comunicar lo inefable engendra los símbolos» 

El signo y el símbolo nos dice el poeta están en el origen del arte, franquean la entrada al mundo estético, y sostiene que en materia poética  el símbolo no es una mera representación  de algo externo a él, sino que es ciertamente lo simbolizado «no en cierta medida, sino en la totalidad de su esencia» Volviendo así a establecer el eje citado: magia y animismo como ley natural, el mito como lugar de la totalidad imperecedera y el signo y el símbolo como el continente absoluto de representación. 

Deseo concluir este trabajo con una insistencia del autor acerca del fin último de la poesía y de este análisis. Nos dice Juan B. Iturraspe que la belleza mora en una dimensión distinta, de perfecta calma, que el poeta es un contemplador que se identifica con lo contemplado en una «esfera suprasensible»,  que en esto hay una «tensión de religiosidad» y que la diversidad de expresión de los mundos subjetivos de cada escritura coincide con la unidad de nuestro microcosmos, que es la unidad del ser, desde la raíz del tiempo».  La obra está asistida  por innumerables lecturas que han acompañado a JBI  en sus disquisiciones, así intervinen: Ivonne Bordelois, Eduardo González Lanuza, Octavio Paz, Virgilio; Oscar Wilde, Platón, Ortega y Gasset,  y otros autores. La tapa es un detalle de «La creación del Hombre» de Miguel Angel, Capilla Sixtina y precisamente las manos de uno y otro lados, separadas apenas por un espacio que es necesario acercar para religar.

Ana Russo. 2006

Bibliográficas
Aspero cielo (2006)

de Jorge Isaías
Jorge Isaías no se desentiende de su país literario, pero la aparición de Aspero cielo (2006) aspira a marcar algún hito. Quizás un despojamiento más notable como quien vela sus armas para una nueva aventura poética. ¿El derrotero a iniciar intentará atravesar la experiencia con  palabras o atravesar las palabras mismas hacia esa zona donde su autonomía fija otro territorio, otro cielo, otras mancias, otras músicas? Ese oscilar entre lo contingente y lo esencial, entre el devenir y lo eterno es lo propio de toda búsqueda literaria. El poeta va y viene entre ambas orillas.

Aspero cielo parece un arribo a la ribera esencial, pero el poeta lleva la misma memoria, solo que se acerca a otro territorio para despojarla de las humedades oxidantes de la vida y orealas al viento de la poesía. ¿Consigue un prisma distinto? No podemos evaluarlo a simple vista porque  los objetos son los mismos, si bien filtrados por esa lente que los universaliza, rescatándolo del entorno cotidiano, de la temperatura que eleva la nostalgia, del polvo del recuerdo. En síntesis, los enfría y los hace brillar en una sencillez esencial. No los fija en la traicionera sepia, sino en la cifra de una letra económica donde los objetos crecen sujetando todos sus sentidos. No busca la resonancia emotiva de la imagen, sino la lucidez de la escritura, con su esquema apretado y críptico, ya presente en esa línea imaginativa que viró entre lo confidencial de la poesía amorosa y lo experimental de la filigrana verbal..

Lo nuevo de Aspero cielo es insinuar la hoja de ruta de dicha búsqueda. Los poemas están enumerados, desgajados de toda notación paratextual, omisión que generalmente se dio en algunas series de poemas de amor. No hay títulos, dedicatorias, ni fechas, salvo la indicación de que los textos pertenecen al año 2002. Como bien dice Graciela Cariello se trata de un extenso poema compuesto por más de treinta estancias. Cada una tiene independencia poemática, pero hay un andar que instala la contigüidad donde se marcan  los pasos de un descenso, de una catabasis, pero tranquila y gozosa. 

En su sutilísimo prólogo a Lánguidamente su licor, Graciela Krapacher afirma «Jorge Isaías es un cronista del alma». Es posible que el entusiasmo por rastrear la huella de la poesía lleve a Isaías a diseñar estos periplos de logrado lirismo que parecen remedar algún objetivo más ambicioso y metafísico. Pero no es, al menos conscientemente, el objetivo de Áspero cielo Esa trama cósmica es una forma de la trascendencia, pero de una trascendencia material. Ese plano celeste es la pizarra donde el poeta visualiza, desde un ancestral animismo, los anuncios del cielo a través de los rasgos trazados por el vuelo de sus pájaros, el posible mensaje de las nubes, la caricia fastidiosa pero fraterna de la lluvia o el desenmascaramiento implacable del sol. No es nueva la imagen, ya en Arenas movedizas (1995) se aludía a poemas que caen como resbalándose del cielo. El cielo es a la llanura, como la poesía al poema: ilumina, organiza  sus ritmos, da señales, las cambia, avanza o retrocede, se derrama o enmudece. Se pliega a ella como un guante pero permanece ceremonialmente discriminada e indiferente. Sin embargo hay que apuntar a un enlace.

La lectura  puede desgranar esta cadena de poemas, soltarlos como el hilo de un barrilete para que se expandan en su levedad y dejarlos formar sus propias constelaciones. De esta manera, aflorarán con más precisión sus ritmos internos, los ajustados quiebres de sus líneas versales, como escalas que buscan evaporarse, dejando solo una vibración de sentido.

También, aunque se trate de una violencia crítica, nos sentimos tentados a reconstruir la historia mínima de un alma poética cuya andadura marcaría la unidad del poemario. En el cruce entre el final del verano y el otoño, el viento purifica el andar desangelado del poeta que aspira a recuperar el solapado fervor de un verano moribundo. En un afán de diurnidad busca el atalaya del cielo capaz de colgar su gaviota en el ocaso. Asume que no morirá la lluvia, pero recupera esa fe demiúrgica que logró ocasos iridiscentes. Exalta el vuelo del tordo, un andar cauteloso que extrae lo leve, lo sutil, esquivando el suelo resbaladizo. Sabe que altera  el rotundo zenit del mediodía con su apego al potro o la yegua de la noche, pero un sano fervor lo impulsa a exorcizar la costumbre. Busca una experiencia liberadora, un sacar de sí la piel de otro que lo exprese. Pero la luz de las formas puras no lo enceguece. Recuerda que la nube omnipotente, hierática, inasible, el más perfecto producto del cielo, puede mudar en una hilacha sucia (Poema XVII), advirtiendo que no hay que confundir lo diáfano con lo verdadero.

En el poema XV se da la llegada del otoño, cifra del reencuentro para la enciclopedia poética de Isaías: es su estación privada, donde todo es previsible y puede dejarse caer en la molicie feliz, el ocaso es casi para el solo, el viento es un duende juguetón barajando las hojas que se despiden, lúdicas y despreocupadas. Se recuperan los ritos conocidos, donde su yo se recompone, se ensimisma, es el momento de la luz tolerante, de la recuperación de un secreto, de una vigilia creadora, donde la lluvia fraterniza al cielo con la tierra. En el poema XXVI, el verano se adelanta, amenaza con sus signos imperiales e irrefutables, aunque algo obvios, y ante ese anuncio desasosegante que marca un retorno «del todo a la nada»  (Poema XXVII), promete angostarse hasta la nimiedad (seguiremos/ narrando/ un dolor/ cuasi tímido/ un camello/un sintagma ligero/, una gaviota tachonada en el cielo). Entonces rememora sus pasadas potencialidades de acuñar imágenes visionarias, de la percepción encendida, de la audacia. 

En el poema XXX un golpe seco marca el límite, el despertar,  la fuerza que yergue y obliga a andar sobre la tierra, mientras el cielo se vuelve distante. Y entonces la necesidad de hundirse, de la catabasis gozosa, del vuelo que es caída, del rincón hospitalario, de la felicidad rugiente, pero que también  se desvanece.

Finalmente, en el más entrañable de todos los poemas, el XXXVI, sólo queda la escritura como un final y como un comienzo, en tinta azul (que otea un ascenso hacia lo inmutable), en tinta verde (que se doblega a la gravidez cíclica de la tierra), y en tinta roja (que tiñe sus sueños) como una ofrenda en espera. Cierra el poemario el número XXXVII, donde han desaparecido todas las señales del cielo, es un nuevo comenzar gozoso sobre la tierra, pero para volver a iniciar el periplo en el comienzo del poemario. Se trata de un movimiento en redondo, es un ir y venir de la luz a la sombra, buscando un sentido, con furor, con calma, con plenitud, con cautela. Concluimos que a pesar de su aspiración ascensional, predomina la vocación de hundirse en al tierra en una copula gozosa y germinal. Pero este predominio no es definitivo, porque volar o caer es lo mismo en el universo ingrávido de la poesía.

Pero ni la lectura secuencial ni la desgranada, puede dejar de percibir que aunque persisten ecos de sus versos anteriores, de  sus paisajes o  de la matriz figurativa de algunos poemas de amor de larga data, se velan las armas para un nuevo amanecer.

Inés Santa Cruz
LA ÓPERA FANTASMA

de Mercedes Roffé
editorial / bajo la luna

Este libro de Mercedes Roffé, se abre con un epígrafe de Octavio Paz, que reza así: Por una vía que a su manera, también es negativa, el poeta llega al borde del lenguaje. Y ese borde se llama silencio, página en blanco. Un silencio que es como un lago, una superficie lisa y compacta. Dentro, sumergidas, aguardan las palabras. Silencio, página en blanco, lago del pensamiento. Destinación de la poeta y del poema: Gema lírica dentro de un sistema de signos de los siglos, «de un entendimiento cóncavo del vacío». La poesía de Roffé es una partitura, una Situación con el objeto, con el objetivo preciso de situarse en una composición de lugar, en el paisaje mutable que en sí contiene la definición que le da su mirada. Mirada que contempla la trama del  pasado, del ahora y del porvenir, y al borde del lenguaje, en el borde del silencio, presta atención: ojo alerta y oído, velando el motivo de su poética. Roffé escucha el ritmo del canto que la sigue, se deja habitar por la voz de que la dice, por: « El ritmo, el canto, la hebra de esparto / o seda o hilo –quizás de espanto, / el hilo de metal rebelde y frío./ (...) / ¿La oyes? / Es tu voz de ahora. / No la voz con que hablas, sino / la voz con que se habla en ti. (...)  La voz con se habla en ella. En nosotros. En la superficie lisa y compacta del silencio que la respiración poética expande y condensa, y donde una palabra labra a la otra, se asocia a la otra, se monta en el montaje con el que nombra las cosas del mundo, al ritmo de su respiración,  de su pensamiento sensitivo, sensorial, sonoro, pictórico. Roffé se regresa al sueño del origen y desde allí escribe su ópera fantasma, como Tan Dun, el compositor contemporáneo chino cuya música, influida por diversas culturas diferentes, incorpora sonidos naturales y hace que su estilo refleje la percepción experimental y taoísta de su mundo. Así, de un modo semejante, Roffé refleja la percepción del suyo a través de la indagación del sentido y usos de algunas palabras y expresiones mayas que devienen del contenido de «El libro de los libros de Chilam Balam». Libro, cuyo material es heterogéneo, y, en su diversidad, abarca todas las fases culturales por la que fue pasando el pueblo indígena de Yucatán. Estos textos fueron redactados después de la conquista española, por lo que su escritura y su forma material son europeas, es decir, su escritura es la que los frailes españoles adaptaron a la fonología de la lengua maya, e indudablemente, gran parte de sus textos religiosos e históricos puramente nativos provienen de los antiguos libros jeroglíficos, y de fuente oral. Mercedes Roffé  adapta esa fonología, ese sonido de la palabra cargada de antiguo y primigenio sentido, al ritmo, al color, al tiempo de lo transcurrido en el tiempo que nos acontece. Transfiere a la poesía una sabiduría ancestral, para que no se nos olvide, para que: «de algo que sucede / por lo general en el alma / como un ritmo / o con un cierto ritmo / que por lo general ignoramos / que, más bien, reconocemos / cada vez / y cuando recordamos que cada tanto aparece / que ya van varias veces que aparece y lo reconocemos / entonces decimos que sucede / cada cierto tiempo / cada cierta medida / de un tiempo que desconocemos / (...) / Como una información que falta y llega al cabo / o algo que se agrega, añade o suma / como un  «segundo pensamiento» o pensamiento / tardío o de  después / (...).»

La  Ópera Fantasma –que toma su título de la Ghost Ópera, de Tan Dun,  está atravesada por esta relación mística visionaria, profética, profundamente espiritual, donde la pintura, la línea, las miniaturas de las visiones de Roffé reflexionan sobre su experiencia existencial y estética con la música. Como lo hacía, desde otro lugar, la abadesa benedictina del siglo XII, Hidelgarda von Bigen, mujer extraordinariamente culta, pragmática estudiosa, y erudita teóloga, a quien tributa un poema del libro. Creo que, entre la música que va de Henryk Mikolaj Górecki, -que perteneció  a la «escuela polaca de composición», término surgido para denominar el estilo específico de la música polaca, en la cual la base de la creación de una obra musical está constituida por el color del sonido-, al compositor chino de fama internacional; y que, entre la música que deviene de Hunan, en las montañas de Zhanghiajie, donde están las raíces de Tan Dun, a  la Polonia  del deshielo político y la crisis vividos tras la muerte de Stalin en la tierra polaca de Górecki, está, para mí, la construcción rítmica, los tonos, los temas y las variaciones de la poesía de Roffé. Pero También la atonalidad y el dodecafo-nismo de Schomberg, la síntesis artística, expresiva e intelectual que buscó el camino hacia la explotación de una gama cromática de sonidos temperados, esa claridad y la aparente simpleza con la que Roffé construye su poesía. En las variaciones, como en toda preciada escritura, están todas sus luchas personales y estéticas, su pasión, su ética, su compromiso de decir, de nombrar. Y por supuesto: el deseo, el tiempo y lo intemporal, el Eros. En sus temas está el rigor de la forma, la  comprensión del mundo, la carga significante de la imaginación, la idea clara, puesta, desde el corazón a la cabeza.  Y en su  ópera fantasma, en su fantástica visión, en la tautología que entraña el espíritu y la aparición de su obra, están:  la imagen no perseguida sino hallada en la fluidez de la sintaxis, en el pulso,  en la sístole y  diástole de la sintaxis de esta poesía mágica y profunda de Mercedes Roffé. Su ritmo acordado, el color de su voz, el calor de su acento, su canto  modulado como salmo, mantra,  o hechizo, «como una especie de rito que pudiéramos profanar» : «El ritmo / no lo olvides; el canto / -armónico del fuego. / Déjalo arder. / Todo. Déjalo arder. / Hasta que se haya apagado la voz / del último rescoldo. // Junta un puñado de cenizas tibias. / Guárdalas dentro de una cáscara de nuez / -la encontrarás / en el revés de la tela. // Tráela contigo. // Pon un pie en el portal, el marco, / el bastidor de la noche. // Sal. Vuelve. / Toma la nuez y plántala / en el seno del árbol más cercano, / aquel de ramas fuertes, retorcidas. //  Ya no habrá silencio más / que donde tú lo busques. // Lo demás  será el pájaro. / Pájaros / Gorjeando en la copa.» 

Concepción Bertone
ATRIL
de Ada Torres

Ed. Municipal de Rosario (Primer Premio Felipe Aldana), Argentina. 2005

Rosario, Argentina. 2003 (64 Págs.)

LA VASTEDAD DE UN FACISTOL

Atril, una poesía reflexiva de profundas disquisiciones y diáfanas certezas acerca de temas nobles y sublimes como el arte, el amor, la vida, la muerte capaz también de otorgar un lugar encumbrado a una simple planta, a un perro, al aroma de la soledad, espacios y cosas de imágenes clarividentes casi edénicas. Leí en Atril que lo profano y contemplativo adquieren rangos poéticos bajo la mirada lúcida y sin prejuicios sobre un mundo indescifrable y de verdades ocultas. Me vi leyendo un poemario donde la escritura se concebía más como una sustancia perpetua o una mitología de origen, que como un evento cuyas fronteras internas es preciso cuestionar y cuyas redes dialógicas, por efímeras que sean, es necesario rearticular. Ada Torres con su voz suave y serena, cargada de simpatía e inteligencia, con una singular y prodigiosa memoria y la cadencia, construyó Atril durante años —como me contó— como un diálogo vivo con todas las expresiones de la poesía y de la historia. Y se nota la culminación de largos trabajos, lecturas y relecturas emprendidas ‘con tiempo’. 

En la idea del atril figura la de un objeto organizador desde donde se va a disponer algo, en este caso, desde un facistol se dispone todo aquello que conmueve como el beso, el abrazo, cantados con el rigor y la generosidad de un maestro/a de orquesta que va apostando por nuestras tradiciones y rupturas. Asimismo Atril es un cuaderno de apuntes intensos de una escritora que inesperadamente convierte a nuestra cultura poética (la rosarina) en una suma de nuestras potencialidades y a la vez, convoca libremente a una comunidad lectora, otorgándole una cartografía posible de indagación más profunda. 

Concebido como un instrumento completo, es decir, como un texto hecho de sonidos, Atril, distingue sus resonancias ritmándose a través de; «Allí en el hueco/ vuelto a recipiente/ la soltura de un cuerpo que/ se envía,// la maleza del aire que se inclina», «una lágrima enjoya el gran intento/ de los cuerpos opacos», «Una hecatombe de corolas/ lo hondo no narró, yo digo luces», y «Vivo entre la gente./ Allí dentro sólo guía/ ciega/ una resonancia», que organizan la composición.

Agradecida estoy de este premio-libro al que poco se ha reseñado. Alzando la copa de celebración ella sin embargo dice: «...apenas he sido persistente en pos de/ unas escamas», con la libertad de pensamiento de quien no busca el halago cómplice de los amigos poetas, sino más bien, provoca y anima al lector para que realice otras búsquedas, asedia desenvueltamente y cerca los centros poéticos tradicionales o de turno.
ACEITE INVIERNO
de Francisco Garamona
Ed. Municipal de Rosario (Premio Felipe Aldana), Argentina. 2005

ECOPOESÍA MÍNIMA

Silvio Mattoni escribió en la Revista Vox virtual; «Los versos son largos y casi todos podrían ser tranquilamente frases, porciones bastante significativas», refiriéndose a otro libro de poemas de Garamona. También a Aceite invierno lo caracterizan largas oraciones narradas. Tres citas: «...Si en estos caminos se voló la cabeza un soldado nadie asiente...», «...En una parada salí del colectivo a comprar una gaseosa...», «...Ellos te engañaron y te llevaron hasta el estacionamiento/ donde vos veías cómo una banda mutilaba gatos». Hay una narración con sutileza jugada en una ‘poesía mínima’. Mínima porque Garamona siempre ha fotografiado las cosas pequeñas, fugaces y diminutas de la mente a través de su lente y no se ha preocupado por valores éticos ni cuestiones sociales ni políticas, tampoco ha habido ironía en su mirada. Poemas, algo así como aguafuertes que exhiben no sólo la letra, sino el espacio, la atmósfera que los sostiene y su tibia coloración. Garamona en Aceite invierno juega lo anticonvencional con temas (focos) que se traslucen su ronda de poemas donde el que canta analiza la complacencia de los ambientes del invierno y la condición del aceite necesaria para la vida y la poesía como un líquido verbal destinado a recrear el goce real, deseado o soñado. Garamona pareciera practicar cierta ecopoética, o poesía de la Naturaleza, del encuentro con la tierra; «una mandrágora seriada contra el muro,/ donde las trepadoras ya estarían familiarizadas...», «los pequeños/ árboles temblarían con sus raíces enroscadas...», «¿Pero es que la nieve fue trozando sus gestos, cabeza de mariposa?».
Este poeta establece lo urbano (no lo artificial) en la naturaleza coincidiendo con la cultura de la diversidad y la mixtura de los ’90. O como él mismo sugiere, una copiosa red de conflictos y contradicciones sobre la que se teje un discurso lírico excepcionalmente simple porque es producido y produce formas de belleza muy dispares, a veces entre sí incompatibles. Hay en Aceite invierno un entrecruzado de palabras de variados registros y contexturas suponiendo a la historia hecha de muchos tiempos y ritmos, algo así como una multihistoria fotografiada que tanto adelanta en el tiempo como se abisma, acumulativamente feliz.
Aceite invierno es un libro con una capacidad sintética, casi de flash que propone dilucidar el origen de una pasión por recuperar la naturaleza del frío, como una forma de buscar la propia armonía y el arraigo en el calor de lo oleoso. Las áreas verdes jardinadas y desoladas que toman se encuentran con su versión urbana en la obra Garamona, es decir, en Aceite invierno los elementos (seres y cosas) padecen una soledad cósmica, sin embargo no carecen de medios de subsistencia, se integran en un movimiento a la par literario y bucólico adquiriendo tonos de originalidad peculiar por su trazo liado a la poesía de su generación. Hay sí una alienación moderna pero como fruto de la búsqueda de la pureza poética ya que este poeta, hombre moderno del progreso convierte a la naturaleza y al universo en un lugar por hallar, mostrando la devastación y el desarraigo que han contaminado la cotidianidad natural, pero a los que asequiblemente se puede acceder como espacios para arraigarse a través de sus líneas; «...el colectivo resbalaba/ sobre la escarcha adherida en la ruta».
Todo es máquina, pero la vida íntima huye por todas partes en este libro en el que sentimos la mirada del fotógrafo como entrañablemente nuestra insinuándonos a la vez, la necesidad de elaborar una escritura que se adapte a lo frío. 

María Paula Alzugaray
Pulsos cotidianos

de Sonia Gallardo

Editorial Ciudad Gótica

Acostumbrados como estamos al estrépito, al constante ahogo mediático de los reflectores y a que nos quieran hacer pasar cualquier cosa por poesía, en verdad la incipiente pero firme voz de Sonia Gallardo no es justamente para dejar pasar.

Tampoco sus versos carecen de coraje para decir: “Esta que soy, callada,/ un poco seria,/ con un dejo de nostalgia/ prendidito a mi voz”; o también “¿Y mi corazón?”, se pregunta: “¡Pobre cuenco de barro!”, dice con su voz joven que se inscribe en la mayor tradición de la poesía americana, allí donde reinan nada menos que Alfonsina Storni y la genial Idea Vilariño. No hay mejor poesía que aquella que sin pudor se inscribe en las señeras líneas abiertas por los grandes poetas que nos precedieron.

Creo que la voz nueva de Sonia Gallardo es para tener en cuenta, porque pocas voces hoy se dejan oír con tanto coraje, sin estridencias pero firmes, porque ella tiene algo que decir y nos lo dice sin soberbia, con una envidiable humildad.

Porque no nos olvidemos nunca que la poesía no nos necesita, nosotros nos servimos de ella, y pobre de nosotros si no la merecemos. Y Sonia Gallardo la merece según consta en los versos de este libro que nos augura una voz auténtica.

Porque ya lo dijo el poeta sevillano en el siglo XIX: “Podrá no haber poetas pero siempre habrá poesía”.

Este libro que usted tiene entre sus manos merece ser tenido en cuenta por esas razones que consigné con placer, el mismo que me produjo la lectura de sus versos.

Jorge Isaías
Eclosiones

de Patrica Cuaranta
Editorial Ciudad Gótica

Con una voz especial, la autora construye un mundo en permanente cambio que, sin embargo, nos deja una sensación de calma. Es la calma que precede toda tormenta y es el instante previo a toda eclosión. Así emergen los poemas: madurados con la paciencia del brote aparecen súbitos como vestigio de lo que ha sido y testimonio de lo que vendrá. En Eclosiones nacen escenas que, lejos de ser estáticas se presentan plagadas de acciones a veces encadenadas, a veces encadenadas, a veces aisladas y en muchas ocasiones simultáneas propuestas de un sujeto poético que recorre la ciudad, las calles, la casa, un interior humano que se abre como otro mundo, pleno de imágenes muy bellas, coloridas y coloreadas, frente a un exterior que implica la necesidad de transformación como parte indiscutible del estar vivo.

A.Ocampo

La Canción del Ausente

de Leopoldo Teuco Castilla

Grupo editor Los juegos del Temps 

Editorial Ciudad Gótica

«La Canción del Ausente», de Leopoldo Teuco Castilla, expone al público nueve cuentosy otros tantos poemas escritos entre l976y 1977, la mayoría de ellos en España, durante su exilio de la última dictadura militar argentina y nunca reunidos en su conjunto hasta esta edición.

La cruda naturaleza del tema –la desaparición sistemática de personas, el exilio– no obstruye el vuelo de esta delicada combinación de géneros literarios, manifiesto en la intensa precisión de los relatos, en la nitidez emotiva de los poemas.

En este libro –que no es sino un testimonio de vida– cada ausente es una piedra que cae con violencia en las desprevenidas aguas de una sociedad que, desde ese epicentro, sufre sensibles alteraciones en círculos concéntricos que se expanden en el tiempo y trascenderán nuestros días.

Cada uno de nosotros ante el espejo negro del ausente es este libro.

El vacío atroz ante un vacío.

El exilio de algunos como una música que cruza la noche del océano, dejando atrás una frontera en llamas.









Sergio Ferreira
S U B

Fabricio Simeoni
Edit. Ciudad Gótica. Colección de poesía “Dédalus” Nº 17.

Si todo escritor se caracteriza por el don de la extrañeza, eso está fuertemente potenciado en Fabricio Simeoni; su condición natural de ser encapsulado, privado de toda movilidad, le imprime a su naturaleza, un desvío, una rareza todavía mayor a la del gatocordero del que nos hablaba Kafka.  Si el poeta es un significante particular frente a otros significantes establecidos, en el caso de Simeoni, la deformación o transgresión de los cánones tradicionales está reforzada a través de un gusto provocativamente arbitrario, extravagante, barroco, bizarro, eufónico, pletórico de seducciones tan fuertes y visuales como una pantalla líquida, que además, chorrea.

Siguiendo cada vez con más fidelidad las huellas de su adorado Néstor Perlongher, le hiende sutiles ironías al kistch, demuele cualquier tufillo de caduco modernismo y agrega toda clase de interpretaciones, muchas de ellas racionales, aunque siempre encimadas a otras surrealistas, oníricas, insospechadas, imposibles, divergentes, fruto del sueño, del deseo y a menudo, de las propias vísceras, humores y frenesís exacerbados por la quietud que palpita.

La condición de ser extraño del poeta, está radicalizada en Fabricio. Lo que no camina, evidente, le trabaja por dentro y corre al dictado de la frase: el eros de la vida es su movimiento, imágenes desbordadas, materiales opuestos, flujos y reflujos, afirmaciones y contrarios, y en medio de alguna imposibilidad o el horror cotidiano siempre acecha la corrosión del chiste, del absurdo, de lo irreal. SUB habla de una vida que está en otra parte: un marciano, un niño índigo, un homo sapiens, un drogón, un muñequito de la infancia, un preso, un enterrado, un agonizante. Su autor, es evidente, está en otra parte, quizá más humana, medular, introversial que la de muchos.  

Nadie como Simeoni en estos poemas, puede hablar de una vida que corre debajo de la superficie, la normalidad o lo establecido. Y eso queda dicho tanto para la semántica cuanto para la forma. SUB se inscribe holgadamente en el neobarroso inaugurado por Lezama Lima y Perlongher. 

Simeoni es un sujeto que (curiosamente), se “para” distinto frente a los significantes tradicionales de la poesía. Quizá sea, porque ha conseguido burlarse del destino.

Marcelo Scalona
