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Estar aquí y habitarnos

ad r i a n a  sc h l i t t l e r  ka us c h

Vivir lejos 
Santiago Esteso
Sevilla, Maclein y Parker, 
Colección Mirto, 2022

Nadie dijo que fuera fácil el desarraigo. Pero cada uno intenta hacer suyo 
algún suelo, absorber el lenguaje adoptado o modelar las costumbres hasta 
lograr aunque solo sea un espejismo de pertenencia. El nombre de la tierra 
no importa, importa el hueco, importa habitar y no sentirse de fuera y, aun 
así, dejar la identidad intacta.

El primer poemario de Santiago Esteso es un golpe. Es una herida. Es un 
testimonio abierto del desarraigo. Los poemas que se reúnen en Vivir lejos 
recorren, «pasado, sexo, biología, familia, inconsciente». No es casualidad que 
estas palabras de Héctor Libertella aparezcan en el epígrafe que abre el con-
junto de poemas, como si en ellas el poeta tratara de exponer una declara-
ción de intenciones. Y es que en Vivir lejos se entrecruzan varios caminos: 
la infancia lejana que se desdibuja al otro lado del océano, la orfandad que 
supone atravesar un proceso de migración, la familia que se deja atrás y la 
que se elige en el lugar de refugio. Y, por supuesto, el amor.

Acaso lo más admirable en la escritura de Santiago Esteso es su capacidad 
de observar el mundo reduciendo el lenguaje a la esencia. Esteso juega con 
las palabras, dice y desdice. Asistimos a dislocaciones de la sintaxis, trans-
mutaciones del sentido, usos subjetivos de los signos de puntuación. Es la 
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negación de la lengua misma. Porque para el poeta estamos ante una «len-
gua contrahecha / deslenguada / en desahucio de sí / palabramineral / que 
en estratos se desdice» («Lucha armada»). De esta manera, el propio len-
guaje adquiere una función metapoética y se transforma en la metáfora del 
desarraigo mismo.

Pero cómo decir sin servirnos de la palabra, cómo construir el poema sin 
sentir que la lengua te cabalga, te allana, te conquista. Una lengua impuesta, 
«la lengua de los conquistadores» que decía Cristina Peri Rossi, pero que, al 
fin y al cabo, construye y define. Y, como siempre, deja una cicatriz:

Gestas del ochocientos:
brutalidad de legiones blancas
y un retrato de bisabuelos
con fondo de noche y ventisca
herencia que traiciona o escarnece

(«Refutación de la Historia»)

Lo cierto es que para desentrañar el sentido completo de los poemas no es 
suficiente una sola lectura, porque lo que cuenta el autor tal vez no es sinó-
nimo de lo que dice. ¿O es al revés? ¿O hay que darle más importancia a aque-
llo que no se nos manifiesta, a lo que el poeta ha tratado deliberadamente de 
callar o, dicho de otra forma, de decir en el silencio?

De este modo, explorando el laberinto del lenguaje, el lector consigue tam-
bién partir, migrar y sentirse extranjero. Y es así como el idioma establece 
un diálogo con el pasado:

Hoy la luna del armario anochece en mi memoria: los que llegamos más lejos 
aprendimos a naufragar. 

(«Sobrevida»)

Quien vive lejos solo puede habitar desde la memoria. A la vez que el poeta 
se aloja entre dos mundos lo hace también entre dos tiempos, de manera 
que se encuentra desarraigado de su tierra y de su pasado. Partiendo de 
esta visión, se puede considerar que al revisar el pasado es cuando el poeta 
se halla. Esteso consolida esta idea estableciendo un puente entre pala-
bra y memoria. La memoria es, por tanto, un abismo, pero también un 
asidero. El autor viaja al pasado, rebusca, encuentra, aunque lo que des-
cubra no resulte suficiente para generar un suelo firme. Y es que migrar 
significa no encontrar jamás un lugar que recupere el espacio y el pasado 
perdidos. La idea del nostos se convierte en una alucinación y en una res-
puesta a sentirse paradójicamente en y fuera del mundo. La tierra que el 
autor abandonó se traduce en un territorio imaginado que nunca se des-
liga de una época pretérita:
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Discurro entre mareas la memoria
que me vuelve donde
quedaron a la espera de mi viaje
un patio y una voz que se desaguan
una mesa con dalias y jazmines

(«Cerca»)

Pero si ya hemos comentado todo lo que el autor logra decir a través del silen-
cio, con el desdoblamiento del yo lírico consigue extraerse de su voz, duplicar 
su mirada, posicionarse a salvo de los propios miedos. Esteso asume la perso-
nalidad de una poeta anónima ficticia, M.G., cuyos poemas aparecen interca-
lados en un ejemplar de Diving into the wreck. Poems 1971-1972 de Adrienne 
Rich, supuestamente adquirido en una librería de viejos. Partiendo de esta ex-
periencia simulada, el autor se enmascara y se desdobla en otro sujeto para 
dar sentido a una realidad donde es capaz de mirarse cara a cara deshaciendo 
fronteras, explorando más profundamente las limitaciones de la lengua al dar 
voz a una poeta que se expresa en un idioma que no domina del todo. Es aquí 
cuando el poemario adquiere una mayor influencia de la poesía llamada con-
fesional, y a la vez ofrece una lectura alternativa de la propia poesía de Rich:

Te aparezco,
the drowned face always staring,
que tu boca conmueve la memoria del mar,
la ocupación de sus bestias,
la altura del sueño.

(«III»)

En los poemas de M.G. el poeta se revela en carne viva, como si una navaja le 
abriera en el centro, dejando palpitar sus miedos más viscerales: la muerte, 
la búsqueda de la identidad y el enfrentamiento con la escritura:

La navaja se abre en el centro,
entumece lo que fui,
enreda mis lenguas.
Como una perra que instruye a sus crías,
muerdo el sentido.
Y no logro responder
qué anida el aire que sitia mi nombre.

(«I»)

Cuánto daño cabe en el lenguaje. Cuánto deterioro hay en el éxodo y en la 
invocación de las sombras. Quizá esta obra nos sirva a los lectores para se-
pararnos del dolor hurgando en la herida. Quizá nos sirva para derribar el 
lenguaje –esa herida– y consigamos así construir y reparar. Y encontremos 
por fin «el hueco del abrazo como mapa: / el hecho incontestable / de vivir 
lejos / estar aquí / y habitarnos».
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Voces que rebasan

est h e r  ra m ó n

Hospital del aire 
Ernesto García López
Barcelona, Candaya, 2022

La propuesta poética de Ernesto García López, ya consolidada en títulos tan 
representativos como Todo está en todo y Los afectos, indaga en este último 
libro, Hospital del aire, publicado recientemente por Candaya, en un terri-
torio inédito y arriesgado, que eleva, sin duda, la apuesta de libros anterio-
res, introduciendo a quien lee en un universo completamente desconocido, 
doloroso e inquietante. A mitad de camino entre la poesía, la novela, el dia-
rio y la crónica periodística, la anécdota biográfica de la que parte Hospital 
del aire, el trágico accidente aéreo del vuelo de Avianca 11 en el aeropuerto 
de Madrid, el 27 de noviembre de 1983, le llegó al autor de manera «casual». 

Como ha comentado en algunas ocasiones, mientras leía las obras de al-
gunos de los escritores que se encontraban entre las víctimas del vuelo si-
niestrado, como Manuel Scorza, Ángel Rama y Marta Traba, se dio cuenta 
de la extraña coincidencia de su final. Teniendo, por edad, en la memoria, 
aquel sonado accidente concitó el morboso peregrinaje de cientos de per-
sonas que se acercaban al lugar del suceso en un Madrid que apenas se aca-
baba de sacudir de los corsés de la dictadura y que cambiaba el signo de su 
reciente andadura democrática, presidida por primera vez por un gobierno 
socialista, García López, antropólogo y activista político, además de poeta, 
inició una concienzuda investigación del suceso que le aportaría un dato 
desconocido hasta entonces para él, y que supondría el punto de partida de 
la génesis de este libro. 

En el avión siniestrado, procedente de París, volaban escritores y artis-
tas latinoamericanos que, desde sus exilios europeos, viajaban a Colombia 
para asistir al I Encuentro Hispanoamericano de Cultura. Se trataba, cierta-
mente, de un encuentro crucial en aquellos momentos, y algunos escrito-
res y académicos españoles, como Luis Rosales, Guillermo Díaz-Plaja, José 
García Nieto, Ricardo Gullón –que comentara, es misma tarde «estamos vi-
vos de milagro»–, y José Gerardo Manrique de Lara, entre otros, que espera-
ban en Barajas a que el avión hiciese escala para unirse a la comitiva, ya que 
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iban a participar en un homenaje a la generación del 27, lo que suponía todo 
un hito en aquellos momentos de la transición, todavía recientes las disen-
siones políticas que marcaron durante décadas un muro infranqueable en-
tre facciones, que iban a unirse ahora por la admiración común. Asimismo, 
el Encuentro de Bogotá iba a propiciar el diálogo intelectual y artístico entre 
los dos continentes por primera vez desde el advenimiento de la dictadura.

Los intelectuales y escritores fallecidos en el accidente eran el peruano 
Manuel Scorza, que se hizo célebre por su monumental novela Redoble por 
Rancas, el mexicano Jorge Ibargüengoitia, el conocido crítico y escritor Ángel 
Rama y la crítica de arte y escritora argentino-colombiana Marta Traba. Via-
jaban también en el mismo avión otras figuras señeras del mundo de la mú-
sica y la pintura, como la virtuosa y recordada pianista catalana Rosa Sabater. 

Conforme iba avanzando en los hechos, el autor se topaba con sucesos 
casi inexplicables. Supo, por ejemplo, y así lo cuenta en el libro, que Manuel 
Scorza tuvo una especie de presentimiento de su muerte, ya que, desde el ae-
ropuerto de París, escribió una carta a su hija en la que le ponía al tanto del 
estado exacto de su patrimonio. Escalofriante también que esa misma hija 
volara poco después hacia París con su hermano, para reconocer el cuerpo 
desfigurado de su padre por el antifaz que utilizaba para dormir pero tam-
bién por una hoja «escrita y corregida con su letra, pegada a su cuerpo». Más 
allá de la crónica de sucesos, y adentrándonos en la valiente y originalísima 
propuesta que supone este libro, encontramos la escritura en esos dos mis-
mos polos en los que Scorza in extremis la empuñó: comunicativo y artís-
tico, y ese es el hilo o pegamento que une en este libro a todas estas voces 
apagadas súbitamente y a la vez, y que parecieran, al igual que los restos del 
avión, haber quedado hilvanadas para siempre por una misma voz poética 
(hecho que encuentra la resolución estructural del autor de mezclar mate-
riales muy diversos, a caballo entre ambos extremos). 

Un hilo o pegamento envenenado, que muestra la posible, irremisible, pi-
cadura mortal: «¿Lo escrito? / Alacranado decir: / veneno laico».

La indagación realizada tocó un centro profundo en el autor, que sintió la 
necesidad de seguir ahondando en ello a través de la escritura. En un primer 
momento se planteó escribir una novela pero enseguida desechó la idea y 
se convenció de que solo podría aproximarse a través del lenguaje poético. 
Ahora bien, ¿cómo abordar un suceso de estas características desde la poesía?

Como ya he expresado en otras ocasiones, quizá una de las funciones poé-
ticas menos comentadas, además de la de despertar al lenguaje y sacarlo de 
sus adormecimientos y automatismos, es la de la exhumación. En efecto, lle-
vando a otra deriva la propuesta de Seamus Heaney de que «escribir es ca-
var», el lenguaje poético con frecuencia se encarga de desenterrar aquello 
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que ya no es visible, lo que se olvidó o lo que perdió u ocultó su forma. Así, 
cada palabra que utilizamos es una moneda desgastada por el uso que ha per-
dido su cuño y su efigie, y que en el poema es capaz de reinstaurar su signi-
ficado primero y su vigencia. Así, también, como Hamlet extrayendo de las 
fauces de la tierra la calavera de Hamlet, los huesos que la poesía desentie-
rra (literales o figurados) nos hacen, indefectiblemente, arribar en un toda-
vía vigente, y siempre vivo y renovado, «ser o no ser». 

Dicha exhumación está vigente, de manera especial, en este Hospital del 
aire (título atinadísimo, por cierto, que es también el nombre del hospital al 
que llevaron a algunos de los supervivientes después del siniestro). O tal vez 
sea la poesía la que cave hasta encontrarnos: «Quiero encender galerías que 
me devuelvan a lo vivo», dice uno de los escalofriantes versos del libro. Es im-
prescindible, sin embargo, en este punto, hacer una salvedad: este libro no 
tiene la pretensión de dar voz a los que ya no la tienen. Resulta inevitable pen-
sar aquí en libros como la Antología de Spoon River, de Edgar Lee Masters, 
en la que cada poema era un epitafio que otorgaba la palabra a los muertos de 
Spoon River, mostrando, aun en el cementerio, los fuertes, todavía vigentes y 
muchas veces asfixiantes vínculos y condicionamientos de lo comunitario. 

Asimismo, en otro registro completamente diferente, el impresionante 
poemario, nunca suficientemente ponderado, de Pedro Provencio, Onda ex-
pansiva (Madrid, Amargord, 2012), que, en base a los nombres de las perso-
nas siniestradas en el atentado del 11-M, compone un libro de vocación de 
apariencia coral, y sin embargo unitario, absolutamente escalofriante. Po-
dríamos emparentarlo sin duda con Hospital del aire, aunque este último se 
distingue por su carácter misceláneo, no solo en cuanto a la mezcla de mate-
riales (poemas, crónicas de sucesos, necrológicas, etcétera) sino también por 
la direccionalidad móvil de una voz que no encuentra asiento en los hechos 
de lo individual ni en la cadencia última de lo colectivo, y que problematiza 
la identidad en el instante mismo en que el concepto de identidad deja de 
ser necesario. Como tocar con las manos mojadas el fuselaje fundido de un 
avión hace tiempo olvidado, descuartizado, troceado, y leer con los dedos las 
huellas, sincrónicas y precisas, los surcos que trazaron en el tiempo tantos 
seres viviendo a la vez, el surco de la interrupción brusca de la vida (la misma 
brusquedad, por cierto, con la que tantos seres entran a la vez en la ella). 

En dicho surco se abre una apertura de la conciencia y, más allá de la bru-
tal anécdota, es ese intersticio, hueco, herida abierta en el muro de lo inteli-
gible, el mayor de los hallazgos de este libro. En su parte diarística, el propio 
autor pareciera nivelarse con cualquiera de los pasajeros de ese vuelo, y so-
bre todo con aquellos y aquellas para quienes la indagación artística for-
maba parte esencial de sus vidas. Al igual que sucede con la palabra que da 
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testimonio cotidiano de la vida, y que adquiere un valor especial cuando esa 
vida llega a su fin (el diario se corta bruscamente el 31 de diciembre de 2018, 
y ese corte nos habla de otras posibilidades, en las que preferimos, para se-
guir viviendo, no pensar), lo poético cava túneles y tumbas en el aire (parafra-
seando a Paul Celan) y en este caso trasciende incluso la lógica del tiempo, al 
unir unas piezas que se desembridan una y otra vez para seguir avanzando. 

Así, presuntamente uno de los poemas da voz a una de las pasajeras del 
vuelo siniestrado, Laverde, que en su poema parafrasea parte del discurso 
de Arturo Uslar Pietri que encontramos en la página anterior del libro, en la 
que se nos da noticia del Encuentro Hispanoamericano de Cultura de Co-
lombia, que finalmente se celebró el 4 de diciembre de 1983: «sentir toda-
vía más el rigor, la soltura y la universalidad del idioma que nos es común».

El poema comienza, pues, con un eco del futuro, y abre suficientemente 
la trama como para intuir, como creía Borges, que habitamos en un labe-
rinto inaprensible, del que poco, muy poco, sabemos, para añadir más ade-
lante: «Sé que mi voz de mujer muerta / no puede reencarnar la crónica: / 
sin embargo, esta palabra fatigosa / invade tu respiración». De la muerte, de 
la vida, esas voces que rebasan nos invaden, a través de la sabiduría poética 
de Ernesto García López, en el que considero, hasta la fecha, su obra maestra.

O, rememorando y desmontando a Valèry: «Cada desgarro de una página 
del libro de la vida, incumbe al desgarro de la vida en su totalidad». Y deja, 
como la poesía, un espacio inmensamente abierto, que todavía se abre. 19
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Donde se dice la renuncia

ern e sto  ga rc í a  ló p ez

El territorio blanco 
José Luis Gómez Toré 
Sevilla, La Isla de Siltolá, 2022 

es casi un tópico ya referir al poeta austriaco Rainer Maria Rilke cuando 
afirmó que «la verdadera patria del hombre es la infancia». En esa senten-
cia se destilaba una penosa convicción. Por un lado, la del adulto que reme-
mora su niñez como una suerte de paraíso perdido y, por otra, la del adulto 
que hunde (inconscientemente) su pertenencia y arraigo dentro de ese 
instante decisivo de la constitución del sujeto. La niñez, vista desde los ojos 
rilkeanos, sería algo así como el substrato de la vida humana. José Luis Gómez 
Toré nos propone otra clase de reflexión, aunque emparentada con la del au-
tor de las Elegías de Duino. Nos invita a bucear en el desconcierto adulto que 
somos a partir de, no ya la mirada del niño proyectada sobre el adulto mismo 
(con un largo recorrido en la literatura), sino de la propia «automirada» que, 
previamente, ha intentado «aprehender» la mirada del niño. Se trata de una 
inmersión de ida y vuelta, una apnea existencial, una dialéctica. Pero vaya-
mos más despacio. Contemplemos cómo se articula, a mi juicio, el texto. Al 
fin y al cabo, una reseña atesora tres humildes funciones: proponer un ca-
mino de lectura (entre otros muchos posibles), aportar algunas claves in-
terpretativas que favorezcan nuevas aperturas, y recomendar (o no) el libro. 

Primer movimiento, la apnea. Inmersión en la mirada del niño-hijo. Otro, 
en el fondo. Un Otro inapelable, constitutivo, contiguo de las diversas formas 
de paternidad/maternidad, pues su matriz (más allá de lo biológico) es dis-
tinta. La antropología crítica hace tiempo que lo viene señalando. En nuestras 
sociedades blancas, adultocéntricas, tecnolátricas, patriarcales y capitalistas, 
las cuatro grandes formas de alteridad que niegan el discurso hegemónico 
son aquellas que más pegadas permanecen a la sostenibilidad de la vida, esto 
es: el universo de la infancia, el feminismo, el ecologismo y las prácticas on-
tológicas de las comunidades indígenas. La matriz del niño no está preñada 
aún de los mismos vicios logocéntricos. No se deja achicar todavía por las 
conceptualizaciones estabilizadas en la experiencia cultural del adulto neo-
liberal. Guarda una coherencia propia. Es una estructura de plausibilidad (y 
sentido) previa al sentido común. Una matriz que habita, irrenunciable, la 
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inmanencia del mundo, pegada a la materia, soberana de sí, republicana en 
el sentido que le otorgara Schlegel, titubeante también, pero radicalmente 
otra. Y ahí el adulto, es decir, el padre que es voz poética en este libro, hu-
yendo de cualquier esencialización y, mucho menos, cualquier atisbo de in-
fantilización, busca honestamente comprender y hacerse presencia en esa 
alteridad. «El cuarto de Van Gogh», primera sección del poemario, explora 
esa «infancia que no es nuestra niñez», donde «se dice la renuncia», donde 
se roza el «vértigo», donde se «tocan los límites, el implacable no», donde las 
«piedras duermen», donde, en definitiva, con «esta sed / que no te pertenece, 
/ rozas con un solo dedo / la dureza, / lo vivo». Rozar lo vivo, qué fácil parece 
para un niño y qué difícil para un adulto. 

Segundo movimiento, comienza la necesaria vuelta a la superficie. Regre-
sar, transfigurado, a la propia mirada, a la convencionalidad de lo adulto, aun-
que con la perturbación somática del respirar-niño pegado a la piel. Late aún 
ese roce de lo vivo anterior, esa vislumbre que está como impregnada, mien-
tras se intuye lo que está por venir en medio de ese tubo que asciende hacia 
la realidad madura. Por eso, quizá, se entrevé un «territorio blanco» (título de la 
segunda sección del libro) donde «Hay nieve, / no pureza. / Un lugar más 
doloroso, / aún más extraño que la vida. / Si ello fuera posible». Aquí la voz 
es, sobre todo, expresionista. Lo blanco incurre en lo incierto («Te hundes / 
en lo blanco. / Te borras en lo blanco»). El pulso es un hecho interrogativo 
(«Para quién tocas, corazón, / tu tambor de ceniza»). El color una plasmación 
del «miedo». Y no hay «visión» sino «ceguera». Al leer estos poemas el lector 
parece revivir aquellos textos de Georg Trakl donde todo se condensaba en-
tre visiones y símbolos. El adulto que ha buscado discernir hondamente la 
materialidad del hijo y se ha visto, después, desbordado de sí, perplejo ante sí.

Tercer movimiento, en la superficie, en la novela del adulto. O, mejor di-
cho, en la lucidez que otorga un inicial reposo tras la inmersión. Se trataría 
ahora de hacerse cargo de lo experimentado. Sin trampas. Y ahí comienza 
el adulto a observarse a sí mismo y descubrirse en situaciones inéditas: «El 
adolescente ahora es un niño que mira por el ojo de la cerradura, que narra 
lo que ve, aquello que no puede tocar, lo que ya siempre formará parte de su 
tacto». Lo que no se puede tocar, aunque ya siempre formará parte de su tacto. 
El niño-adulto. Justo estos versos condensan, a mi modo de ver, buena parte 
del sentido que implica este nuevo estado. Ya no existe esa pulsión inmanente, 
ese rozar lo vivo en el fuego mismo de lo vivo, tan característico del niño, sino 
el rescoldo del tacto. Queda la posibilidad de reconocer en nosotros la me-
moria de ese instante fervoroso. Aunque seamos «deserción» o «fracaso», 
somos también «una forma de apartarse, de dejar paso a esos que vienen, re-
clamando, entre risas, este lugar que nunca habitaste del todo, que apenas 
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supiste merecer». Hay en los poemas que componen la sección «Melusina 
(una novela)» ese discernimiento sutil, propio de «El hombre que fue niño 
y se quita la ropa y contempla las letras que asoman poco a poco en la piel».

Cuarto (y último movimiento), la templanza. Ante la imposibilidad del re-
greso a la infancia que se comporta como liminalidad («Umbral y no fron-
tera»); contra toda nostalgia y mistificación de una edad dorada imposible 
de recuperar; después de haber comprendido que somos memoria de un 
tacto de lo vivo, el adulto lúcido, sereno, acepta la «Superficie, no fondo». En-
caja su único paraíso posible: la imperfección («Lo imperfecto es el ser, su 
rastro tan fugaz, su luminosa huella sobre el fondo perfecto de la nada»). Po-
dríamos, de algún modo, desplegar aquí ante el libro una interpretación de 
corte spinozista. Reconocer al ser humano, al adulto que somos, atravesado 
por su compleja morfología de afectos y ambigüedades, de inconsistencias, 
que no son otra cosa más que esa imperfección «hospitalaria». La última sec-
ción del libro («Siete variaciones sobre un tema de Wallace Stevens») reco-
rre con ambivalencia los perfiles de esa clarividencia, porque la sabiduría 
de Gómez Toré es carácter. No impone certezas ni totalidades, huye de cual-
quier asomo de soberbia. Se despliega desde una meditación invitadora al 
diálogo, profundamente consciente del miedo que habitamos. 

Son ya varios los libros de José Luis Gómez Toré que he tenido la suerte 
de leer y reflexionar sobre ellos, pero quisiera invitar al lector a acercarse a 
este poemario de una forma ardiente. Encontrarán en él algunos de los va-
lores de una poesía que atesora, a un mismo tiempo, lo diáfano y lo tenso, 
equilibrada en sus formas y audaz en su fondo. No renuncia a lo mejor de la 
tradición, ni tampoco a los hallazgos de las vanguardias históricas. Produce 
una voz que imanta posibilidades expresivas sin obcecarse nunca por cerrar 
sentido. Un libro que interpela de manera directa, sin cortapisas, a la vez que 
dispara preguntas imposibles de responder. 

Otra de las virtudes de este libro (y con ello concluyo) es que llega en un 
momento social especialmente necesitado de su contenido y espíritu. Ahora 
que los discursos reaccionarios vuelven a enseñorearse en España como ha-
cía tiempo que no sucedía, las visiones estereotipadas de lo masculino, de la 
paternidad desentendida, de la adultez imperial, han de ser contrapuestas 
por imaginarios donde la masculinidad corresponsable, el tejido de víncu-
los paterno-filiales hechos desde el cuidado y la curiosidad, son esenciales. 
Un campo de disputa lingüístico (y ético) de primer orden en la batalla por 
las ideas y los cuerpos.
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La revelación del recuerdo

anto n i o  or te g a

Ritual del laberinto 
Julio Mas Alcaraz
Epílogo de Jordi Doce
Madrid, Bartleby, 2020

FieL a un lenguaje de originales y reveladoras cualidades expresivas, susten-
tado en lo simbólico y en cautivantes imágenes múltiples, insólitas y vibran-
tes, en el denso soporte lingüístico de ese bazar desbordante de signos de una 
escritura que hace suya una constante ley asociativa, donde los ritmos de la 
memoria son parte de una comunidad de existencia, Julio Mas Alcaraz vuelve, 
después de diez años de la publicación de El niño que bebió agua de brújula 
(Bartleby, 2012), como diría Michael Behe, a sumergirnos en la deslumbrante 
«complejidad irreducible» del sistema poético de Ritual del laberinto, una 
especie de metalepsis narrativa, y también cinematográfica, en la que dos vo-
ces cuentan una historia e interactúan en su(s) relato(s) estableciendo de esta 
forma una relación entre las dos y entre lo que (nos) están relatando y, a la vez, 
revelando. Un laberinto que es entonces una labrys, los dos filos de una misma 
imagen narrativa desde y en «el asombro de ser, / cada una, un sueño de la otra».

Esas dos voces que se alternan y yuxtaponen, y cada vez más cercanas en 
la crónica dialogada que van contraponiendo y describiendo, son la de una 
abuela, Lucía, y la de su nieta, Lorea, cuya interacción vertebra la sucesiva y 
entrelazada búsqueda de una forma de representar la memoria y el olvido, 
de construir finalmente una memoria del olvido histórico y, en consecuen-
cia, del sentido de una existencia: «es entender la vida / como un relato / que 
se hereda y se transmite // con el mismo misterio / que lleva a las tortugas / 
a retornar, años después, / a la playa donde nacieron», como así nos dice «Lo-
rea en casa de Lucía». Ambas asumen la enunciación y sitúan la escritura, 
cada una desde su espacio y desde su tiempo, en una continuidad que se crea 
con movimientos de sucesión y de alternancia entre el recuerdo presente 
del pasado de la abuela y la asunción y conocimiento de ese pasado desde 
el presente de la nieta. Ambas levantan ese locus de interlocución que sos-
tiene, equilibra y tensa la línea que divide el pasado vivo («Somos el humo 
de una guerra mal apagada») y el presente que se habita, porque «Intentar 
olvidar es dejar a una persona viva enterrada bajo la nieve».
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Esta historia –escrita sobre el paisaje en el que la guerra dejó su huella, 
desde lo que está enterrado en la tierra y en el recuerdo– se alza sostenida 
por los fluidos fundacionales de la genealogía y de la geografía: la abuela 
funciona como un lazo con un tiempo que pareciera no existir sino en el re-
cuerdo y que lucha contra el olvido; la nieta no tiene entonces «recuerdo» de 
ese tiempo, y lo busca para tener «conocimiento» a través de lo que la abuela 
le ha contado y le muestra. Al hacer suyos los recuerdos de sus antepasa-
dos, al apropiarse de la memoria de otros, su propia memoria se expande y 
reivindica su pertenencia a ese linaje, pues como sabe y dice Lucía: «Somos 
dos aves que se encuentran / volando en sus respectivas bandadas / y se re-
conocen iguales / y se miran sin opción de pararse / mientras cruzan el mar 
/ en dirección opuesta». Y lo que sobrevuelan es el paisaje en el que la gue-
rra dejó su huella, lo que está enterrado en la tierra y en el recuerdo, «por-
que el pasado es la oscuridad / en la que se puede observar».

Más allá de un valor testimonial en un sentido amplio, este subyugante li-
bro se adentra en eso que no ha sido puesto en libros de actas, pues nos habla 
y muestra lo que ha quedado sin decir, lo que no tiene palabras, lo que sigue 
ahí a pesar de haberlo dejado atrás, lo que aún reverbera, todo lo que «se ha-
bía borrado: las luces que caen en las paredes del pozo, el bosque, la mece-
dora, la guitarra, los nombres de la guerra». Porque la pérdida, la muerte y 
el exilio, el dolor, no se pueden nombrar, pero nunca serán abstractos, están 
en los detalles, en los objetos, en los espacios. Y así es porque «todo recuerdo 
puede / volverse una revelación». La abuela, Lucía, aparece como quien traza 
un destino para la nieta, y Lorea, la nieta, se posiciona como sujeto de la trans-
misión del dolor heredado de su abuela, constituyéndose en un claro ejem-
plo de posmemoria: describir la relación de la «generación de después» con 
el trauma personal, colectivo y cultural de la generación anterior, es decir, su 
relación con las experiencias que «recuerdan» a través de los relatos, imá-
genes y comportamientos en medio de los que crecieron. Pero estas expe-
riencias les fueron transmitidas tan profunda y afectivamente que parecen 
constituir sus propios recuerdos. Ambas pues, recurren a una memoria de-
legada, siendo el resultado un montaje poético y narrativo con un gran po-
der persuasivo en cuanto entablan un diálogo intersubjetivo que permite al 
lector llevar a cabo un acto de afiliación, de asunción de un legado. De esta 
forma, la memoria personal e íntima es mostrada a través de la exposición 
poética de una memoria histórica común y otra de corte familiar y privado.

Esta relación y diálogo que abuela y nieta establecen respecto a las vi-
vencias de la violencia de la guerra civil se postulan no solo como filiativas 
–constituidas por la sangre, el parentesco, el destino– sino sobre todo como 
afiliativas, esto es, sujetas a un acto de asociación consciente, basadas menos 
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en la genética que en la solidaridad, la compasión y la identificación. Ante 
esta situación y ante la necesidad de recuperar ese pasado problemático 
que se presenta como condición indispensable para entender el presente, 
la memoria se instituye como una posibilidad legítima en estos procesos na-
rrativos porque, aunque «atrapada en la tela de la araña, la luciérnaga sigue 
brillando» e, igualmente, porque «la relación de cada vida consigo misma / 
es la relación con cada uno de sus finales».

De este modo, Lorea, entre la obligación moral y la necesidad anímica de 
saber del pasado y asumir su legado, de desentrañar y poseer el legado fami-
liar, con los dilemas e imperativos que de ese acto de asunción surgen, recorre 
los lugares y los restos de los espacios en los que Lucía vivió en carne propia 
una guerra (la casa, el pueblo y el bosque, el puerto y la playa desde donde se 
partió al exilio), y desde su presente, ese mismo paisaje y ese mundo se ex-
ponen actualizados y se enseñan igualmente degradados, desintegrados y 
envilecidos, pues «las distintas capas de asfalto han logrado cubrir los rela-
tos de los que venimos y los niños esnifan pegamento, sin saberlo, sobre un 
camposanto». Frente al inventario y relación de despropósitos de una rea-
lidad donde la vida es una ficción paralela, y donde «las avionetas llenan de 
anuncios el horizonte y las ánforas griegas sirven de cenicero en las puer-
tas de los bares», y donde «las señales de tráfico bendicen los osarios ocultos 
en las cunetas», la contundencia de la pregunta viene de su (nuestra) mano: 
«¿Para esto dejaron sin días a los huérfanos y los cielos sin aves?».

Lo que constituye Ritual del laberinto es un vínculo que permite realizar 
un «viaje» al pasado a partir de un significante actual y, además, permite re-
construir todo un imaginario a partir del valor imaginativo e indicial de lo re-
presentado. Su ejercicio de posmemoria y de memoria delegada, encuentra 
en la escritura un modo de reconstrucción mediante la imaginación y repre-
sentación poéticas de episodios del pasado de los que no hemos podido ser 
testigos, y que determina un novedoso prisma que señalaba un cambio de 
paradigma respecto a la representación de cualquier guerra civil. El po-
der es del lenguaje, capaz de avanzar «hasta que se le acaban las metáforas» 
y de llegar justo hasta donde solo las metáforas pueden llegar. A través de 
esta dialéctica se ponen en correlación dos tipos de discurso, donde lo fac-
tual (los hechos) se alterna con lo imaginado y sentido, llegando a confor-
mar una relación de complementariedad. Porque, como dice Paul Ricoeur: 
«la historia puede ampliar, completar, corregir, hasta refutar el testimonio 
de la memoria, pero no lo puede abolir». Lo objetual, en este caso los obje-
tos, los espacios, el paisaje y la naturaleza, con su valor de documento histó-
rico, en realidad no aparecen tanto con el objetivo de reconstruir la historia, 
sino más bien con el de actuar a un nivel emocional, y con la finalidad de 
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reconstituir una memoria deficitaria y anómala. Las palabras, las imágenes 
y las metáforas, las descripciones se erigen como objetos testimoniales que 
transportan huellas de la memoria de ese pasado, aunque también encar-
nan su proceso de transmisión. Son testimonio del contexto histórico y de 
la vida diaria de la época en que fueron producidos, pero también muestran 
cómo transmiten los objetos materiales las huellas de la memoria a la gene-
ración siguiente. Estaríamos ante un tipo de conexión con la memoria que 
está, por tanto, mediada no solamente por el recuerdo, sino por una investi-
dura imaginativa, creativa, y de proyección: «El ser / es el tiempo en su final».

Una lengua que alcanza equilibrio entre la intensidad de su avasalladora 
naturaleza metafórica, entre el cerco proverbial, lapidario y aforístico y la 
fuerza inmersiva de la desbordante expresividad de sus versos y de sus ver-
sículos, de poemas en prosa acumulativos y simbólicos, de una escritura que 
conjuga con destreza el dolor y la amargura con la ironía y el sarcasmo de 
un discurso que se nos aparece «como una tormenta de nieve / en un esfera 
de cristal; /o la luz del atardecer / al caer sobre las fosas comunes». Y, sin 
embargo, la lectura se alimenta de una delgada síntesis que al tiempo que 
se amplifica en el pensamiento, establece un decir que se acrecienta entre 
una tensa exactitud y la sugerente belleza de un ritmo límpido y una articu-
lación de aguda claridad y desnudez. El lector, fascinado y persuadido, de la 
mano de Lucía y de Lorea, alcanzará a oír nítidas sus voces, pues «Su cántico 
es el sonido del agua / al correr bajo la tierra».
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Primavera roja

jos é  l u i s  gó m ez  to ré

La hermana, la extranjera
Maria-Mercè Marçal 
Madrid, Polibea, 2020

Diré tu cuerpo
Maria-Mercè Marçal 
Barcelona, Ultramarinos, 2020

eN su correspoNdeNcia con Pere Gimferrer (que conserva la Fundación 
Jorge Guillén), Ángel Crespo da repetidas muestras de su interés por la poe-
sía catalana e, incluso, manifiesta su deseo expreso de aprender catalán. Di-
cha actitud no sorprende demasiado en Crespo, cuya pasión por las lenguas 
romances le lleva incluso a aprender y traducir una lengua tan minoritaria 
como el retorrománico. Con todo, produce cierta melancolía comprobar que 
hemos avanzado muy poco (o acaso hemos retrocedido) en el diálogo entre 
las distintas lenguas peninsulares, más allá de casos aislados, y no poco con-
trovertidos, como la reciente popularidad de Joan Margarit, que se debe pro-
bablemente más a los propios movimientos del campo literario español (no 
es difícil establecer los vínculos con los últimos coletazos de la llamada «poe-
sía de la experiencia») que a un interés genuino por la poesía en catalán en 
todas sus manifestaciones (y sospecho que el desinterés es, en parte, mutuo).

No quisiera caer en generalizaciones y puede que el panorama que acabo 
de perfilar tenga un punto de hiperbólico. Sin embargo, creo que el conoci-
miento, fuera de los territorios en los que se desarrolla, de literaturas como 
la vasca, la catalana o la gallega deja mucho que desear por más que algunos 
premios nacionales recientes vayan en la dirección contraria (probablemente 
por razones más políticas que de índole estética). Con todo, o precisamente 
por eso, hay que valorar doblemente la labor de algunos especialistas como 
Vicente Luis Mora (que en su antología La cuarta persona del plural se es-
fuerza por incorporar voces en otras lenguas como las de Malcion Mateu 

20
7



o María do Cebreiro), así como editoriales como Bartleby o, en el caso de lo 
que nos ocupa, Polibea y Ultramarinos. Gracias a estas dos últimas quienes 
no hablamos catalán podemos acercarnos a una de las poetas de referencia 
en la lírica en esta lengua en el siglo XX, Maria-Mercè Marçal (1952-1998).

«Al azar le agradezco tres dones: haber nacido mujer, / de clase baja y na-
ción oprimida.» Estos versos, los más citados de la poeta, dan razón del lugar 
desde el que Marçal escribe y de sus diversas militancias (feminista, nacio-
nalista, de clase…), pero implican un riesgo: el de reducir su obra al prisma 
de una reivindicación lingüística y cultural, así como de una identidad fe-
menina que ella misma considera problemática. En la entrevista incluida en 
Diré tu cuerpo, en la edición que comentamos, Marçal plantea a Anna Mon-
tero, desde una posición inequívocamente feminista, el cuestionamiento de 
la literatura como institución asexuada (donde la visión masculina pasa por 
neutra y universal), pero también el carácter dudoso de lo masculino y lo fe-
menino como esencias inmutables y culturalmente no condicionadas. De 
ahí que la autora proponga partir no de algo tan etéreo como la identidad fe-
menina, sino de algo mucho más concreto y real, la experiencia de las mu-
jeres a lo largo de la historia. Ello explica en buena medida la indudable raíz 
experiencial de los libros que comentamos, pero (y he aquí un segundo equí-
voco que conviene disipar) esto no implica que nos hallemos ante una poesía 
de la experiencia en el sentido (bastante reduccionista, por cierto) que se le 
ha dado en la lírica peninsular en español y al que antes hacíamos referen-
cia. La preocupación por lo formal (con especial atención a los elementos 
fónicos y morfológicos, lo que supone un desafío para la traducción) en un 
elemento básico en la poética de Marçal, puesto que lo vivido no se recrea 
simplemente en la escritura, sino que literalmente toma forma, se vuelve ex-
periencia significativa al darle voz. Y porque de poesía se trata, ese sentido 
no se cierra sobre sí, sino que se multiplica, como sucede en sus sextinas.

Las sextinas, cuya traducción (nada fácil, por cierto) el lector puede com-
parar en los dos volúmenes que comentamos, se recogen tanto en Diré tu 
cuerpo (que reúne dos libros de la autora, Tierra de Nunca y Razón del 
cuerpo) como en La hermana, la extranjera, cuya primera sección reincor-
pora las sextinas de Tierra de Nunca. Partiendo de una forma tan antigua y, 
en apariencia, tan alambicada como es la sextina provenzal (aunque, como 
confiesa la autora, aquí tiene más peso Joan Brossa que la poesía del Medievo), 
estos poemas consiguen transmitir, mediante el juego de repeticiones y re-
combinaciones, la naturaleza obsesiva del amor y el deseo, el juego espejo de 
las identidades, transformando lo que en su origen parecen formas cerradas, 
centrípetas, en abiertas. El ars combinatoria de la sextina, su matemática 
perfecta (que Marçal en parte disloca) se contagia de la imperfección y de la 
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incompletud de la vida, también del amor que no en vano lleva el apelativo de 
Nunca (Mai es el nombre de la amada, pero asimismo es «Nunca» en catalán). 

La hermana, la extranjera (traducción de Ana Martín Puigpelat y Meri 
Torras, y prólogo de Neus Aguado), que parte de la aparente rigidez de las 
sextinas iniciales para dar paso a una variedad métrica, no ajena al versoli-
brismo ni a los ritmos de la poesía popular, indaga precisamente en varios 
aspectos de la experiencia femenina y de las relaciones entre mujeres: el 
amor lésbico, pero también la maternidad, la relación con la hija, que es a la 
vez hermana y extranjera, familiar y extraña, como lo es también la amada, 
como lo es la poeta para consigo misma. El breve poema inicial (tras la co-
lección Tierra de Nunca) constituye a la vez un homenaje y una réplica a 
Mallarmé, lo que quizá suponga al mismo tiempo un reconocimiento de la 
tradición y un cuestionamiento de la misma desde el cuerpo de la mujer: «La 
carne, sin palabras, ante mí en mí. / Y yo que había leído todos los libros». El 
célebre verso del poeta francés queda puesto entre paréntesis desde la ex-
periencia de la maternidad, que cuestiona asimismo la reducción de lo car-
nal a pura sexualidad, como es habitual en la poesía escrita por hombres (y 
ello en una autora de alta temperatura erótica y nada puritana como es Mar-
çal). Si uno de los referentes de la lírica catalana, Ausiàs March, había escrito 
«La carn vol carn» («La carne quiere carne») como una reivindicación del 
deseo sexual, Marçal sin rebajar el valor del sexo, propone una visión mu-
cho más amplia de lo corporal, que cuestiona asimismo lo que para ella es 
una de las bases del patriarcado, la distinción entre la civilización, el logos, 
lo racional, frente a la naturaleza, asociada con harta frecuencia a la mu-
jer. Ya en el primer verso que abre una de las sextinas –«Solsticio»– la poeta 
afirmaba «Tu sexo y el mío son dos bocas», donde, junto a la evidente reivin-
dicación del placer, se percibe una asimilación entre la vulva y la cavidad 
bucal, invocada esta última tanto en referencia a la nutrición como a la po-
sibilidad de dar voz a un cuerpo mudo. De esa necesidad de superar una an-
títesis, que tiene también marca de género, surge uno de los símbolos más 
fecundos de la poesía de Marçal: la sangre. Si en la tradición poética, prota-
gonizada por voces masculinas, la sangre se ha vinculado repetidas veces a 
la muerte, a la destrucción, en estos poemas la sangre no solo es símbolo de la 
muerte, porque antes lo es de la vida. Vida y muerte muestran así una con-
tinuidad que encontrará su traslación más clara, y más dolorosa, en Razón 
del cuerpo. Sangre que riega los cuerpos deseados y deseantes, sangre que 
marca la continuidad entre las generaciones, así entre madre e hija, sangre 
también menstrual que vincula el cuerpo femenino con los ciclos natura-
les. Por ello, asimismo, la sangre «presa», como agua estancada, se carga de 
negatividad, frente a la sangre que fluye, que regresa y que, como el agua del 
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río, es la misma y no es la misma (no es de extrañar esa fascinación por for-
mas donde la repetición conduce a una no identidad como es el caso de las 
sextinas): «Sin retorno / ¿ves? La sangre se exilia. / Por la otra puerta / hace 
entrada, viva, roja, / la nueva primavera».

Diré tu cuerpo, con traducción de Noelia Díaz Vicedo, vincula, de ma-
nera muy sugerente, el ya citado Tierra de Nunca y el libro póstumo Ra-
zón del cuerpo. Si en el primer libro el cuerpo es el territorio del amor (y 
del desamor), Razón del cuerpo nos muestra un cuerpo mortal, vulnera-
ble, herido ya por el cáncer que se llevó prematuramente a la autora. Am-
bos títulos parecen así establecer una oposición y, sin embargo, de nuevo no 
es exactamente así, puesto que la carne enferma se reconoce una vez más 
en ese continuum vida-muerte, del que vuelve a ser imagen privilegiada la 
sangre: «Por cada gesto / que da fruto / pródiga / escurridiza / de flor roja. / 
Vida, exceso, / hemorragia: / imponderable / tesoro / de la pérdida». La vida 
es experimentada como exceso, como don agridulce, y de ahí el gesto de 
aceptación: «Nada te será arrebatado: vendrá tan solo / el instante de abrir 
/ dócilmente la mano / y liberar / la memoria del agua / para reencontrar 
agua / de alta mar». De aceptación, no exactamente de resignación, puesto 
que la identidad (tema clave en Marçal) traza un leve hilo elegíaco, el de un 
yo que se sabe en gran parte ilusorio, pero que se resiste a desaparecer sin 
más: «Cuerpo mío: ¿qué me dices? / Como un crucificado / hablas por boca 
de la herida / que no quiere encorar / hasta cerrarse en la mudez: / inarti-
culada / palabra viva». El cuerpo, medicalizado, escrito en una lengua ajena, 
habla, en efecto, por la herida: «La cicatriz / me divide / en dos partes / la 
axila. / Cremallera / de carne / mal cerrada / pero / inamovible. / Inamovi-
ble / como el decreto / que en lengua / imperial / me exilia / a la tierra / he-
lada / de los enfermos / sin término / ni rostro». Con todo, la proximidad de 
la muerte sirve también a la voz lírica para reencontrarse con la madre, con 
una figura materna que, sin dejar de señalar a una figura concreta, biográ-
fica, adquiere en ocasiones ecos telúricos, como un regreso a la matriz de 
una naturaleza cíclica, siempre fecunda, en la que el invierno es solo paso 
a una nueva primavera que alumbrará otros seres: «Morir: quizá tan solo 
/ perder forma y contornos, / deshacerse, ser / sorbida adentro / del útero 
vivo, / matriz de dios / madre: desnacer». 
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Poesía universal objetiva

ju a n  an d ré s  ga rc í a  ro m á n

Mecánica 
Vicente Luis Mora
Madrid, Hiperión, 2022

La escritura de Vicente Luis Mora tiene algo de incontenible, una vitali-
dad que la proyecta hacia cualquier resquicio en donde exista la posibilidad 
de innovación, de profundización. La pupa viva de su curiosidad lo convierte 
en una de las voces de nuestro presente con más futuro. Pero esa naturaleza 
polifacética –semejante al caso del granadino-argentino Andrés Neuman– 
parece encontrar su piedra angular o unidad mínima y rectora en la poesía: 
desde aquellos Nova (2003) o Construcción (2005), publicados en los años 
más activos de la editorial Pre-Textos, hasta este Mecánica (Hiperión, 2021), 
que el pasado año resultó ganador del Premio Vila de Martorell. 

El caso es que la colocación de la poesía en el eje de su «sistema literario» 
no puede ser, para un autor de su ambición y erudición, un capricho. Como 
la crítica literaria actual se encuentra secuestrada por la mercadotecnia o en 
franca desbandada, cunden los lugares comunes o los espacios de mera des-
información. Hay quien ha pretendido asociar la literatura de Mora a un afán 
por la mera innovación, como adjudicándole el ya marchito afán de Marinetti 
respecto a la máquina. Pero, por si alguna duda cabía, este Mecánica nos re-
cuerda que el posicionamiento del autor a propósito de la «religión tecnoló-
gica» y de sus voceros es mucho más que meditado; es también, a su modo, 
clásico. No se halla ausente siquiera de este libro un cierto encono hacia lo ar-
tificial y maquinal: así, en el poema «El bosque súbito», el protagonista, sí, un 
él… ¿poético?, atraviesa el paisaje urbano, apresurándose hasta encontrar en 
su mella, un solar, algo de sosiego y solaz: «cruzó la vía, la plaza / y la avenida 
a la carrera; / en una vía poco transitada / encontró un solar abandonado / y, 
en él, verdura, pasto, un árbol, / resistente a la polución y al humo» (p. 39). La 
escena se desarrolla en algún lugar que actualiza la distopía de un Cormac 
McCarthy pero que ni siquiera pierde de vista el grito y alarma rilkeanos por 
la desnaturalización del destino humano. 

Lo importante, en cualquier caso, no es el superado debate de ciencia sí, 
ciencia no, de si tecnología buena o mala, lo importante es que la poesía en 
este poemario se despersonaliza y no ya, o no tanto, por la crisis de un sujeto 
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moderno y sus contradicciones, sino porque se reinterpreta, a mi entender, 
en clave romántica la función misma de lo poético. Poesía como imagina-
ción, como la capacidad del universo para fabular y crear nuevas formas, 
como conciencia y libertad creadora, el lugar en el que la inteligencia de 
la naturaleza y el espíritu humano coinciden. Por eso cabe aquí un poco 
de todo; colindan escenas de una subjetividad afiebrada con monólogos dra-
máticos, retazos de vidas de poetas y «momentos estelares» de la ciencia, la 
historia, la humanidad… Es el caso de uno de los mejores poemas del con-
junto, «Virginia sale al jardín», en donde Virginia (Woolf), no en vano uno de 
los autores que con más acierto y profusión ha sondeado las profundidades 
de la conciencia humana en el tiempo, es vista desde fuera. Desde fuera, en 
efecto, y tampoco es casual: la poesía, como género literario se constituyó 
en el siglo XIX y a lo largo del XX en algo así como stream of consciousness 
puro, sin embargo, este libro pretende romper la baraja de los discursos del 
saber, ponerlos «en evidencia». Un posible leitmotiv de Mecánica es el tó-
pico del observador observado: «Salgo a ver el jardín, / pero basta posar una 
sandalia / sobre la grama fresca para entender / que es el jardín el que me 
percibe a mí. […] las briznas de césped / detectan que el bulto de mi cuerpo 
las apenumbra» (p. 20). La idea de una naturaleza que ha cobrado concien-
cia de sí misma y contiene al bulto humano se repite por aquí y por allá. Es 
la «mecánica» del universo, cuyo funcionamiento es poético, es la poesía. 
«El ojo con el que miro a Dios es el mismo por el que Dios me ve» dice un tó-
pico del lenguaje místico, y desde luego hay mucho de místico en este des-
cartarse como sujeto y abismarse en un sujeto más abarcador, universal: 
«¿Nos merecemos, si no conocemos el origen / y esencia del Universo, ser 
sus invitados / especiales, considerarnos únicos? / ¿Y si los insectos creye-
sen, / con su mente de 2 bits, ser dueños / del enigma de la vida y el miste-
rio / de la existencia?» (p, 30).

Y ese proceso de, por así llamarlo, objetivación se repite a lo largo y ancho 
del libro, lo cual se traduce en el esfuerzo por una lengua diáfana. La forma 
métrica y estrófica es admitida acaso como mera convención, a sabiendas de 
que lo contrario, el experimento, enturbiaría la transparencia de la concien-
cia elemental y natural: «Paseo junto al parque, una rosa / llama mi atención, 
la palpo / con suavidad y una especie / de corriente encarnada me electriza» 
(p. 13). Resulta perfectamente coherente que, frente a ello, muchas ficcio-
nes de Vicente Luis Mora, como Fred Cabeza de Vaca (2017), sí persigan el 
encuentro con una subjetividad a la postre inalcanzable. El quiasmo enton-
ces parece completo: ¿la novela como lugar de la subjetividad moderna y la 
poesía como espíritu externo y objetivo? De lo que no cabe duda es del es-
fuerzo del lenguaje por acercarse al discurso científico y describir la belleza 
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que radica en el desvelamiento del cosmos. Asistimos a la reivindicación de 
una ciencia más humana y a un nuevo despertar a la conciencia, más allá 
de los gajos de naranja y la estrechez con la que nuestras mentes individua-
les, nuestras identidades, nuestras nacionalidades, etcétera, han dividido y 
constreñido la realidad. También, por supuesto, supone la expresión de una 
sospecha que, a mi entender, empieza a ser acuciante: que la máquina, a partir 
de nuestro esfuerzo por perfeccionarla, ha cobrado alguna clase, aunque sea 
mínima, de noción de sí, con todas las preguntas éticas y la inquietud que esa 
suposición conlleva. Porque, en verdad, la ciencia ficción está plagada de pe-
sadillas; dominan más las distopías que las utopías. Y, por otra parte, la aper-
tura de la conciencia individual produce monstruos, sí, genera vértigo, entre 
otras cosas porque presupone la suspensión de una creencia básica, esto es, 
la de nuestra propia excepcionalidad: la vida en la Tierra, el hombre frente 
al animal, frente a la máquina. ¿Acaso no somos más que una anomalía en el 
universo, como querría H. P. Lovecraft? Hay muchos fragmentos de este poe-
mario que parecen dar a entender eso mismo («la conciencia de que la vida / 
es un error del cosmos, / un isótopo con fecha de caducidad / tan obvia como 
desconocida», p. 87), o algo peor: «Solo podemos mantener / un razonamiento 
consciente / cada vez. / No somos capaces / de tener dos pensamientos / ra-
zonados / al mismo tiempo. // Desde que conozco / esta limitación / –inadmi-
sible, humillante, / de la que están libres / las máquinas que programamos–, 
/ no puedo pensar / en otra cosa. // Ni tampoco pensarla / a la vez» (p. 63).

Es una lección sombría que este libro, sabio, no podía obviar: arrumbada 
y obsoleta la idea de individualidad, queda franco el camino para otros de-
rrumbes, entre otros, paradójicamente, el de la propia noción de promesa o 
de futuro. Porque el futuro ya no lo es si la Historia ha llegado y era esto, o si 
el tiempo se sustituye por una abstracción al modo enciclopédico de la bi-
blioteca borgiana: «Lo mejor aguarda por llegar. Aún no he escrito mi mejor 
libro. El reconocimiento espera. Y tú, ahí, sobre la arena, sentado. Mirando 
la ola de mañana, la ola del futuro que se forma cada vez más grande. Y es-
peras, delante. La ola del mañana. Que no rompe. Y te haces viejo. Una mon-
taña de agua. […] Mira la inmensa ola. Azul, oscura y vasta como los muros 
de Isthar. Que no cae. Que nunca acaba de caer» (p. 76). En fin, conforme 
Mecánica avanza, y especialmente en su última sección, «Alucinaciones», 
tenemos la sensación de que la recién estrenada –objetividad–, así como la 
subjetividad negada o nublada que asomaba por «Poema en estratos» («Voy 
al baño a ponerme las lentillas / para no ver el yo borroso reflejado; en su 
solución líquida las lentillas giran, peces azules planos, ligeramente cónca-
vos», p. 27) van cediendo terreno y dando paso a una confesionalidad más 
convencional, pero no por ello menos brillante. Y es que, al fin, es humano 
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ser humano. Y la lección se aprende solo y siempre en el mismo lugar: en 
el poema que nuestra humilde raza y condición lleva escribiendo por los si-
glos de los siglos, su philosophia perennis: «Y leíste. hasta la saciedad / que 
la sabiduría era el retiro / en un bosque, en la naturaleza, / en la escondida 
senda / sin desear nada más / que el solo presente puro, / la inmensidad del 
instante. // Bien» (p. 83). 

Quizá hay que verlo todo desde 
el misterio

ma r i o  al o n s o go n zá l ez

Mi paese salvaje
Ángela Segovia 
Segovia, La uÑa RoTa, 2021

¿Qué sigNiFica ara? Ara es una palabra mágica, una de tantas que nos re-
gala Ángela Segovia en su último poemario, Mi paese salvaje (La uÑa RoTa, 
2021). ¿Y qué ha funcionado? Ha funcionado, para empezar, que ahora tene-
mos algo muy valioso: una pregunta. Una de tantas con las que también nos 
obsequia:

Ara es la palabra
Que hay que decir
Sin duda ha funcionado
Miren si no  ara ara

La poeta abulense se consolidó como una de las voces más singulares del 
panorama poético actual desde que recibiera en 2017 el Premio Nacional de 
Poesía Joven por La curva que se volvió barricada (La uÑa RoTa, 2016). Un 
camino que continuó con Amor divino (La uÑa RoTa, 2018) y Pusieron de-
bajo de mi mare un magüey (La uÑa RoTa, 2020), y al que ahora se suma 
Mi paese salvaje (Premio Las Librerías Recomiendan 2021) como la obra 
en la que alcanza una forma más prístina de ese profundo y continuo juego 
con el lenguaje en el que fusiona la serenidad de lo clásico (bebiendo de la 
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tradición mística y de la lírica provenzal, entre otras muchas fuentes) con la 
informalidad de lo moderno.

En su excelente ensayo «El vado de la lírica» (contenido en Pusieron debajo 
de mi mare un magüey), Ángela Segovia define el momento lírico como un 
momento de crisis, que corresponde al «punto extremo de la emoción» (ci-
tando a Marcel Schwob) en el que se conjuga lo interno (lo íntimo) y lo ex-
terno (el mundo, la historia). El desarrollo de dicha lírica sería entonces una 
aventura que gira en torno a ese momento de crisis. Y al igual que en las no-
velas de caballerías, las aventuras importantes ocurren en un vado (símbolo 
de un lugar intermedio entre dos estados), el «vado de la lírica» sería ese «mo-
mento intermedio» de crisis donde tiene lugar la aventura lírica.

Podemos aplicar estas ideas como autopoética para comprender mejor 
Amor divino y Mi paese salvaje. Existe, sin embargo, una diferencia entre 
ambos, que estriba en que la aventura lírica de Amor divino parte de la mayor 
seguridad que da la visión de la CONFIANZA (simbolizada en un mechoncito 
blanco, como explica al final del magüey), mientras que en Mi paese salvaje 
la voz lírica empieza abriéndose paso entre la inestabilidad, la inseguridad y la 
falta de claridad, desde la más profunda crisis que existe en la literatura: «Es-
tando en el año 33 / Volví a mi paese salvaje / Para encontrarme a la muerte». 

Ese «paese salvaje» (paese significa país o pueblo en italiano) está consti-
tuido por una serie de diminutos mundos contiguos entre lo íntimo y la rea-
lidad, entre el cuerpo y el alma, que configuran el espacio de este libro sobre 
morirse. La voz lírica nos invita a recorrerlo en una aventura de catárticos 
y muy personales poemas y relatos líricos por las tinieblas del miedo, por 
«las sombras de la cobardía»: «No son duras, penetradlas. Plegaos cuando es-
téis a oscuras». Hay que recalcar que es un libro sobre morirse, y no sobre la 
muerte, como la propia autora matizó en su presentación, ya que el foco no 
es la mera muerte, sino del enfrentamiento a ella (en el sentido más etimo-
lógico de enfrentamiento, es decir, no como oposición sino como encuentro 
cara a cara). ¿Y por qué es necesario un libro sobre morirse?

Porque acaso se nos ha olvidado
todo lo de la muerte
y solo lo acordamos
en la mera muerte
o en la enfermedad muy grave
o en un parto o a veces
cuando duele mucho la regla

Por otro lado, como la poeta explica también en su ensayo, los vados de cri-
sis donde empiezan las aventuras líricas suelen ir acompañados de vados de 
la lengua. Precisamente esto ocurre en Mi paese salvaje: en respuesta a la 
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crisis profunda del enfrentamiento a la muerte, la lengua lírica se ha trans-
formado. O, quizás mejor dicho, ha terminado de transformarse. Si bien la 
crisálida de esa metamorfosis había ido gestándose en sus poemarios ante-
riores, en este último la mariposa ha terminado de formar sus grandes alas 
de colores, ha roto el capullo y ha levantado el vuelo. O tal vez la gastada me-
táfora de la mariposa no sea adecuada. Tal vez, más que levantar el vuelo, la 
palabra poética de Ángela Segovia ha terminado de echar raíces, ha tomado 
cuerpo, se ha encarnado en la materia; tal vez porque «quizás las cosas del 
cuerpo / sean la única prueba / de las cosas del alma». 

Esta encarnación es el resultado de una «reeducación de la escritura al-
fabética [...] hacia el cuerpo», como señala en el mismo ensayo acerca de la 
poesía de Gertrude Stein. Mi paese salvaje agudiza aún más que sus antece-
sores las dimensiones sonora y visual de la lengua poética, al mismo tiempo 
que le suma otros sentidos más corpóreos: el tacto (la luz harinosa), el gusto 
(el sabor solo anunciado de la fruta verde) e incluso el olfato (el puchero de 
acelga). Llegando al extremo de que hay palabras mágicas que parecieran sa-
lirse de la página y tomar presencia y cuerpo propios: ara, morte, tenevras, 
cuajo... Esta sensación traslada a la lectura la experiencia de escritura que 
Valente definía como «tener una relación carnal con las palabras».

En herencia de la lírica trovadoresca provenzal, la corporalidad de la len-
gua responde a que la propia poesía se considera corporal, matérica. En uno 
de los poemas, que la propia autora señala como la poética de Mi paese sal-
vaje, se compara la poesía con la caca de una cabra: «Cientos de bolitas ne-
gras / Que se deslizan / Una detrás de otra / Muy apretadas / Y cuando quieres 
darte cuenta / Hay un montón de negrura / Que se dispersa por el suelo / En 
secciones compactas / Así es la poesía». Así es Mi paese salvaje: un mon-
tón de poemas-bolitas que se deslizan página tras página y, cuando quieres 
darte cuenta, han conformado una materia oscura y compacta. Compacta 
porque existen profundas relaciones de contigüidad entre ellos, de tal ma-
nera que se entrelazan en una masa inseparable y solo adquieren sentido 
todos juntos. Oscura no porque su sentido esté oculto, sino porque no se ve 
a simple vista, hay que hurgarlo con «los ojos del alma bruta». 

Otra característica interesantísima de la obra es su plurilingüismo. El uso 
del castellano antiguo, el occitano, el italiano, el portugués, el francés, el in-
glés o el alemán, de variaciones ortográficas o morfológicas (moghada o «los 
buse») e incluso de palabras de invención propia, y sin que todo ello perjudi-
que la comprensión, nos provoca la envolvente sensación de estar asistiendo 
a la génesis de una nueva lengua. Siempre dentro la habitual dulzura expre-
siva de la autora, definida perfectamente en Amor divino: «No se debe ser 
inocente, tampoco se debe ser ingenuo. Pero sí candoroso y tierno».
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Pero entonces, ¿qué significa ara? ¿Qué ha funcionado?: 

No quieras saberlo todo 
y acepta el don que recibes. 

El don es la fe, la asimilación del misterio. Ángela Segovia plantea una ori-
ginal espiritualidad que se encarna en su propia escritura, por lo que esta 
solo puede disfrutarse, asimismo, desde el misterio. Las preguntas con las 
que nos obsequia son el camino y también la meta, y hay que abrirse para 
recibir su visión en el alma. ¿Abrirse cómo? Al final del camino de Mi paese 
salvaje, se aparece el príncipe (con connotaciones cristianas, al igual que 
lo que sigue), quien derrama el agua de su vaso sobre la protagonista para 
ablandar así el cuerpo y el espíritu, como si fueran pan mojado. Al ablan-
darse, se abren a la muerte, es decir, le pierden el miedo y consiguen acep-
tarla. Después, agotada el agua, el vaso vacío contiene la luz que devuelve la 
visione de la confianza, el mechoncito blanco. No debe pensarse solo en 
la mera muerte, sino también en una muerte simbólica: en ocasiones debe 
dejarse caer lo que uno es para seguir adelante.

El mismo efecto tienen sobre nosotros estas oraciones finales: «Porque 
también el poema es un vaso / en el vacío / de la página». Un trago de agua 
para aliviar al sediento caminante de estas tinieblas, la luz al final del vado, 
hay algo de nosotros que cae, algo que se abre. El poema es un vaso porque es 
el contenedor transparente de esa agua y esa luz. En este sentido, la transpa-
rencia de la poesía recuerda a Valente y su búsqueda de «El no color, no el co-
lor. No ver. La transparencia». Sin embargo, Ángela Segovia le da una vuelta a 
esta concepción y nos recuerda que lo transparente no es el «no color», sino 
que, casi al contrario, la transparencia en realidad significa dejar pasar to-
dos los colores. ¿Y qué hay más transparente que el misterio, que deja pasar 
a través de sí todos los significados? Además, esta transparencia de la poe-
sía, aunque pudiera parecerlo, no es contraria a la masa oscura de la caca de 
cabra; a veces lo oscuro también puede ser transparente: miren si no cómo 
un cielo nocturno se deja atravesar por la luz de las estrellas.

Por otro lado, ¿no crees que falta algo
entre el dolor y la joi?
Sí, comprendí yo de golpe
Es el amor lo que falta.

No debemos sorprendernos al recibir este último aprendizaje después de toda 
la aventura lírica, es decir, después de haber cruzado el vado de la muerte, 
puesto que ya en Amor divino estaba escrito, cual profecía: «Hay que cruzar 
una muerte para recibir la visión del amor». Es el amor lo que une el dolor 
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y la joi (es decir, la dicha, en la lengua occitana de los trovadores, también 
asociada por estos a la propia poesía) ya que «el amor es la sustancia / que 
ahora une tus huesos / y que ahora se ablandará / para que pase la vida». El 
amor ablanda el cuerpo y el espíritu para que se abran tanto al dolor como 
a la dicha. Porque es precisamente la materia blanda y flexible la que mejor 
resiste los golpes, la que mejor se abre sin romperse. 

En otras palabras, el amor otorga la fuerza («una fuerza que non era mía») 
para asimilar el dolor y la dicha, la vida y la muerte, como partes inherentes 
de nuestra existencia, para perderles el miedo (abrirnos) y que así la propia 
vida pueda «pasar» por nosotros. Es decir, para que pueda suceder en noso-
tros e incluso pasar a través de nosotros: trayendo una nueva vida al mundo. 
La poeta recoge esta reflexión transcendental y abstracta paralelamente en 
su dimensión más corpórea, mediante de la simbología del cuerpo-vasija 
femenino: la maternidad significa morirse para renacer, abrirse «para que 
pase la vida». 

«Quien no muerde la muerte no masticará la vida.» Terminamos el poe-
mario así, después de haber seguido esta apasionante aventura lírica que nos 
propone Ángela Segovia, después de habernos enfrentado a la muerte en 
sus versos y haber cruzado de su mano el vado para recuperar finalmente la 
confianza. La confianza para dejarnos empapar de amor y perderle el miedo 
a la muerte. La confianza de que solo abriéndonos a la muerte volvemos a 
la vida. Porque «todo fin es principio», todo es circular si lo miramos con los 
ojos brutos del alma, si lo vemos desde el misterio.ojos brutos del alma, si lo vemos desde el misterio.
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La luz de la intemperie

dav i d  el o y  ro d r í g u ez

Mitad
Julieta Valero 
Madrid, Vaso Roto, 2021

JuLieta VaLero (Madrid, 1971), responsable de poemarios destinados a per-
durar, a leerse y releerse, como Altar de los días parados (Bartleby, 2003), Los 
heridos graves (DVD, 2005), Autoría (DVD, 2010), Que concierne (Vaso Roto, 
2015) o Los tres primeros años (Vaso Roto, 2019), además de la reciente no-
vela Niños aparte (Caballo de Troya, 2021), su celebrado debut en el género na-
rrativo, nos entrega un nuevo y extraordinario libro: Mitad. Incluye noventa y 
ocho poemas numerados, y está dividido en tres partes: «Frontal», «Cuerperío» 
y «Mitad», más una «Coda», que incluye seis poemas más. En esta obra la au-
tora nos propone una intensa travesía, un viaje vida adentro y tiempo a través. 

La obra se abre con una oportuna y certera cita de René Char: «¿Qué te 
hace sufrir? Lo irreal intacto en lo real devastado». Una voz poética nítida y 
sostenida, constante, tan segura como frágil y autocrítica, que parece con-
cernida por un pacto de verdad (con lo real, con la poesía, con la propia sub-
jetivad, con el mundo), expone sus perplejidades y descubrimientos con una 
escritura tan precisa como intensa, sintética y punzante. No hay distraccio-
nes. Nada sobra, nada falta. 

Mitad transmite la sensación de concentración de sentido y veracidad 
propia de lo que se escribe por necesidad primordial, sanguínea, porque era 
urgente e importante encontrarle palabras ardientes a lo que ardía, a lo que 
de forma inevitable, abrasadora, desbordante, se estaba sintiendo. Diario del 
fuego, escrito con llamas. 

La poeta sabe hacernos partícipes de su periplo, de su enigmática deriva. 
¿Quién no se ha sentido así? Comprendemos. Ese viaje es (fue, será) tam-
bién nuestro viaje.

Para nombrar el dolor hay que afrontarlo. Atreverse a nombrar la herida. 
¿Qué es del sueño cuando se desvanece? ¿Qué sed se encarna en el desierto? 
¿Fueron los paraísos un espejismo? ¿Cómo concebir y mantener lo interrum-
pido, lo fracturado? ¿Desde dónde nacer? ¿En qué confiar?

¿Y cómo se distingue lo que se transforma de / lo que está cesando? 21
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La poeta toma nota, escribe la herida. Para mirarla desde afuera, hondamente; 
para interrogarla; para curarla; para seguir siendo con la herida y más allá 
de la herida. Continuar construyendo es un desafío, una evolución, una obli-
gación. Es inevitable continuar.

Escribió Dante en su Divina comedia, en el «Infierno. Canto I»: «A mitad 
del camino de la vida, / en una selva oscura me encontraba / porque mi ruta 
había extraviado. / ¡Cuán dura cosa es decir cuál era / esta salvaje selva, ás-
pera y fuerte / que me vuelve el temor al pensamiento!». Mitad se adentra 
y nos adentra en la selva oscura y es el fruto de una labor excelente con el 
idioma para intentar contarla. 

Yo no me hago ilusiones / las ilusiones me hacen a mí

Todo cambia cuando el eje cambia. En las figuraciones más terribles, la iden-
tidad parece demediada, el mundo parece demediado. Y las figuraciones tie-
nen efecto de verdad. Escribió el ajedrecista Aron Nimzowitsch: «La capacidad 
defensiva de una pieza clavada es solo imaginaria».

¿Cómo encontrar un lenguaje permanente para los cambios? Para encon-
trarlo, habrá que tensar las palabras, que hacerlas vibrar, resonar, que inven-
tarlas si hiciera falta. Con frecuencia en Mitad el texto se fractura. Hallazgos 
verbales. Desórdenes lingüísticos para una mejor dicción. «Todo este niá-
gara de violencia.» «Se tartamudea / acantiladamente.» «Cuánto arcén de 
mí.» «Tahmajálico, soberbio de sí».

La poeta desgrana sus conflictos esenciales. Indaga, sopesa, valora, eva-
lúa. Su monólogo narrativo, persuasivo y no exento de humor, compasión 
y ternura, conversa con nosotros. Mitad es, pues, una inmersión en la vul-
nerabilidad y en la atención plena. La épica de las pequeñas cosas, de lo mí-
nimo, de lo que meramente sucede ante nuestros ojos atónitos. Dar cuenta 
del daño y de las resistencias. Aprender a vivir con el vacío, el miedo, la an-
gustia; aprender a escuchar las enseñanzas de la transformación. 

Ser es ser «a la luz de la intemperie», nos hace ver la poeta. Cualquier refu-
gio es coyuntural. Cualquier refugio es, también, intemperie. Para que haya 
goce, celebración, se debe saber del llanto y el final. 

Sin perder no se vive

Quizás hay que llegar hasta el final del camino para comprobar que se acaba 
el camino. 

La certeza de vida trajo / la certeza de muerte
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En el Apocalipsis de San Juan, también conocido como El libro de las re-
velaciones, el Desterrado (que lo es por causa de su fe), «arrebatado en espí-
ritu», escucha de pronto una potente voz. Esa voz pertenece a alguien que se 
nombra a sí mismo como «el Primero y el Último, el Viviente», y asegura que 
tiene «las llaves de la muerte y del abismo». Afirma: «Estuve muerto, pero 
ya ves». Entonces esta encarnación del misterio, con su voz «como de trom-
peta», le pide al Desterrado una cosa: «Escribe, pues, lo que estás viendo: lo 
que es y lo que ha de suceder después de esto». El Desterrado acatará la des-
mesurada orden del espíritu, suponemos que sumido en las dudas (¿será real 
o un delirio esta situación imposible?), intuimos que con una combinación 
de sentimientos encontrados, titubeos entre la ley y el deseo, entre las vaci-
laciones y la responsabilidad, entre el pavor y el amor. Así, inevitablemente, 
el Desterrado pondrá por escrito sus visiones (es decir: interpretaciones) de 
lo que se le ofrece brutalmente, sin haberlo solicitado, y que le resulta abra-
sivamente real. Visiones del horror y del milagro. Visiones de lo inconcebi-
ble, de lo innombrable. Visiones ineludiblemente ahí.

La voz de la poesía es la voz de los desterrados, arrebatados en espíritu, con-
tando sus visiones de lo ineludiblemente ahí en palabras que tienen la obli-
gación de hallar y encarnar la verdad.

Desnúdate mira este frío que nos devora / y reelabora

Algo resta cuando algo se pierde: una cicatriz, un consuelo, un punto de par-
tida. La abrupta violencia de los acabamientos nunca sabe llevarse del todo 
los milagros, y vivir de veras es, también, aceptar ser pérdida, convivir con 
las pérdidas. Más cambios aguardan para dejarnos conmovidos y de nuevo 
sin comprender. 

No ahuyentes la transformación no / ofendas al agua

Demediado el mundo, hay medio mundo por construir. Desnudarse bajo la 
luz de los finales para tantear, desde la piel y el alma, qué es comenzar. En-
trechocar de misterios, juego de pulsiones. Saborear las pertenencias, la co-
munidad. Decir para asomarse sin miedo, para ver de veras, para esclarecer 
y dilucidar. Decir para compartir. 

La poeta no olvida que lo personal está atravesado por el contexto econó-
mico, social. Que la intimidad es política. Que la identidad es permanencia, 
pero también transformación. 

Cada uno de nosotros una cosmicidad. En pie / en pie en pie
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La poesía es una revuelta. Desacata el imperativo de silencio, de orden, de 
simplicidad simplificante, de sumisión. La poesía interroga incansablemente 
el mundo. Desobedece la vigencia de los lenguajes domesticados, tan dóci-
les y funcionariales. 

Una mujer se cansa por todas

 
No pocos poemas de Mitad abordan el cuerpo y sus fiebres y deshielos, y 
bastantes se aproximan a la maternidad, sus retos, su cotidianeidad y su den-
sidad, sus ofrendas (también todo ello muy presente en su libro de poemas 
anterior, Los tres primeros años, y en la novela Niños aparte, ambas obras 
plenamente coherentes y complementarias con los imaginarios y las prác-
ticas lingüísticas de Mitad). E igualmente surgen con frecuencia, se repre-
sentan, se configuran en los poemas de este libro, las apariciones fulgurantes 
de la libertad y despreocupación de la vida niña, el florecimiento de la vida 
en todo lo que brota, a pesar de tanto. La infancia. La mujer. Los vínculos de la 
familia, de la amistad. Los cuidados. Los dones. La indiscutible patencia de 
la respiración y de la luz, la vigencia y lo salvífico de la belleza, el candor, la 
alegría, el tiempo libre de dueños, la bendición del presente y sus asombros. 

Imprescindible todo lo que puede ofrecernos lo imprevisto: «el ángel del 
suceso», como lo denomina de forma preciosa la autora. Todo puede pasar. 

Mis actos saben / por mí

Un libro que fluye contundente y bien hilado, que nos conduce en su gene-
rosa corriente. Un libro para dejarse hacer por las palabras. Un libro para tra-
tar de comprender el límite, el destierro de los fríos, y cómo orientarse en la 
esperanza. Una obra sugerente, inspiradora y estimulante. Atreverse a nom-
brar. También en el filo, frente al abismo, a la luz de la intemperie. 
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Else, una poeta estelar

ge ra ld i ne gutiérrez-wien ken

Un viejo tapiz tibetano
Else Lasker-Schüler 
Traducción del Jenaro Talens 
Barcelona, Galaxia Gutenberg, 2021

cuaNdo se reedita un poeta, una voz de otro siglo, se enciende una estrella 
en el cosmos literario. De modo que la editorial Galaxia Gutenberg ha encen-
dido una estrella con la publicación de la poeta alemana Else Lasker-Schüler 
(1869, Wuppertal-1945, Jerusalén). Se trata de una selección de poemas tradu-
cidos al español por Jenaro Talens, intitulada Else Lasker-Schüler: Un viejo 
tapiz tibetano (y otros poemas de amor). La selección se concentra en los 
textos más representativos del amplio espectro que ofrece la poesía amo-
rosa de Lasker-Schüler, desde su primer libro Estigia (Styx, 1902) hasta su 
último libro Mi piano azul (Mein blaues Klavier, 1943), incluyendo algunos 
de sus poemas más conocidos como «Fin de mundo» («Weltende»), «Año-
ranza» («Heimweh») y el que da título a la compilación «Un viejo tapiz tibe-
tano» («Ein alter Tibetteppisch»). 

A principios del siglo XX, Else Lasker-Schüler ya era una estrella. Esta poeta, 
dibujante e indiscutible representante del expresionismo alemán literario, 
circulaba en medio de la bohemia berlinesa como la figura de un cuento 
oriental y llamaba la atención por su aspecto extravagante, sus trajes o dis-
fraces –en su mayoría de confección propia–, sus zapatos con campanillas 
y sus sombreros exóticos. Ni hablar de su apasionado y sentimental carác-
ter que transformaba sus recitales y exposiciones de dibujo en excitantes 

re s e ñ a s
lenguas no h ispanas
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espectáculos de poesía y arte. Hoy en día puede considerarse como una pio-
nera del arte performance. Su excéntrica vida y sus múltiples relaciones 
amorosas completan el aura estelar de Lasker-Schüler, apodada también la 
«Reina de la Bohemia». 

«Siempre inquebrantable, siempre ella misma, confabulando para sí misma 
con fervor», así la describe el poeta Gottfried Benn –uno de sus grandes ami-
gos– en un epitafio que le dedicó siete años después de su muerte, ocurrida 
en enero de 1945, a los setenta y seis años. En el mismo epitafio reseña su 
lenguaje poético: «Su lengua era un alemán exuberante, suntuoso y suave. 
En ella fue capaz de expresar sus sentimientos apasionados sin desvelar ni 
redimir el misterio que ella era en su esencia».

Elisabeth –llamada Else– creció en el Condado del Monte (Bergisches 
Land), una región de Renania del Norte-Westfalia, como hija menor del 
banquero privado judío Aron Schüler, y su esposa, Jeannette Kissing. Junto 
con sus cinco hermanos, Else tuvo una infancia protegida. Ya a los cuatro 
años leía y escribía por lo que su familia la considerada una niña genio. En 
1890 muere Paul, su hermano preferido, y, en el mismo año, su madre. Else 
tenía apenas trece años de edad. Esta tragedia provoca una expulsión del 
paraíso, como ella misma lo expone, pero, tal vez, también su decisión de 
sumergirse en el mundo de lo fantástico que ya ella junto a su hermano 
Paul había comenzado a construir.

En 1894, con poco más de veinte años, se casó con el médico Berthold Las-
ker y se trasladó a Berlín, donde tomó clases de dibujo. En 1899 nace su único 
hijo, llamado como su hermano, Paul. Gracias a su amistad con el escritor 
Peter Hille, entró en contacto con la escena literaria berlinesa y publicó sus 
primeros poemas, lo que supuso el inicio de su carrera. Se rodea de artis-
tas y poetas de la época, entre los que destacan: Georg Trakl, Gottfried Benn 
–mencionado anteriormente–, Franz Marc, Karl Kraus y Oskar Kokoschka. 
Tanto sus intervenciones públicas como sus relaciones, amorosas o no, lle-
van la marca de su carácter fogoso, lúdico y misterioso. 

Si toda estrella es un enigma per se, Lasker-Schüler no es una excepción: 
«Nací en Tebas (Egipto), aunque nací en Eberfeld, en Renania. Fui a la escuela 
hasta los once años, me convertí en un Robinson, viví en Oriente durante cinco 
años y he estado vegetando desde entonces». Cuando la poeta escribió esta 
autobiografía, ya había empezado a firmar las cartas como «Príncipe Jussuf 
de Egipto» o «El cisne negro». A Lasker-Schüler no solo le gustaba inventar 
personajes y fantasías, sino también encarnar y entrelazar su vida con su poe-
sía y su imaginación. A Karl Kraus, a quien le dedica el poema «Un viejo tapiz 
tibetano» con motivo de sus sesenta años, lo apoda el Dalai Lama o el Car-
denal; mientras que Georg Trakl es su «Príncipe de oro», Oskar Kokoschka 
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es el «Trovador» o, a veces, el «Gigante». Gottfried Benn es «Giselheer», una 
reminiscencia de uno de los héroes del Cantar de los Nibelungos: Giselher.

En 1903 se divorcia de su primer marido Berthold Lasker, y se casa con 
el pianista y publicista Georg Levin, al que llama «Herwarth Walden». Más 
adelante, Walden será el editor de la revista Der Sturm (La tormenta), por-
tavoz de la vanguardia y del expresionismo alemán, cuyo nombre también 
es idea de Else, siguiendo el modelo de la legendaria Revista Die Fackel (La 
antorcha) de su amigo Karl Kraus en Viena. Sin embargo, también este ma-
trimonio con Walden fracasa. A partir de 1912, Lasker-Schüler y su hijo, en-
fermo de tuberculosis, viven itinerantes de pensión en pensión o de hotel 
en hotel. En ese tiempo, conoce al pintor Franz Marc, el «jinete azul», como 
ella lo llama. Entre los dos comienza una apasionada correspondencia, ella le 
escribe numerosas postales pintadas por ella y firmadas como el «Príncipe 
Jussuf» o la «poeta estelar» (Sternendichterin); ambos viven en el mismo 
mundo de fantasía. En 1916, durante la Gran Guerra, muere Franz Marc. Otra 
tragedia que se suma a la vida de la poeta, forzada a pedir ayuda a sus amigos 
para costear los gastos de la enfermedad de su hijo. 

La muerte de su hijo en 1927 la sumerge en una nueva crisis. Con la lle-
gada de los nazis al poder, su vida se ve amenazada, como toda la comunidad 
judía. El 19 de abril de 1933 emigró a Zúrich, donde vivió seis días a la intem-
perie y se le prohibió trabajar. Desde Zúrich, realizó dos viajes a Palestina, «su 
país hebreo», invitada por unos amigos, en 1934 y 1937. En 1938, Else fue pri-
vada de su nacionalidad alemana y, por tanto, se convirtió en una poeta apá-
trida. En 1939 viajó de nuevo a Palestina. El estallido de la Segunda Guerra 
Mundial le impidió volver a Suiza, las autoridades le negaron el visado de re-
greso. Falleció en Jerusalén.

Así la vida de esta estrella poeta, igual que su poesía, está signada por gran-
des amores, desilusiones, depresiones y tragedias. Y con todo ello se fue con-
formando o «confabulando» a sí misma un cosmos poético muy particular, 
pleno de mitos, leyendas y fantasías; en su mayoría, relacionado con la cul-
tura judía, pero sin imposición religiosa, más bien en un tono conciliatorio 
y fraterno. Sin embargo, esta fiesta dionisíaca con sus sueños, castillos, figu-
ras fantásticas, orientalismos, canciones de amor, éxtasis y frenesí se rompe 
en repetidas oportunidades a causa del miedo, la desorientación, la incerti-
dumbre, la soledad, la tragedia y la muerte. Otra vez es la poesía, otra vez son 
las leyendas, los mitos, la única forma de transcendencia que le queda a la 
humanidad en medio de los reveses cotidianos. Así continúa brillando en 
sus poemas la enigmática Sternedichterin, Else Lasker-Schüler.
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Como boca de pez interrogante 

i t z i a r  an c ín 

Pamplona, Editorial Pamiela, 2021

Viajar es casa

como boca de pez iNterrogaNte es el segundo poemario publicado de 
Itziar Ancín. Y a la vez es el primero: antes de los agostos clandestinos, antes 
de que Me desharé en palabras se convirtiera en el número 195 de la colec-
ción Planeta Clandestino, antes de todo eso ya existía Como boca de pez in-
terrogante. Aunque no había terminado de nacer. Aunque no se llamara así.

Este es un poemario de elaboración lenta, reposada, que se alargó en el 
tiempo. Hay que echar atrás el calendario e imaginarse a la autora subiendo 
a un avión. Volviendo a casa. Dejando tras ella un país y doce meses de apren-
dizajes, otra vida. Y así veo a Itziar: sosteniendo con una mano la maleta 
pequeña y girándose para atrapar la última imagen de Marruecos. Quizá 
despidiéndose de alguien. Avanzando lenta. Volver, decir adiós, terminar la 
aventura. Lo que no sabía es que en el avión iba a escribir el primer poema 
de este libro: «Sobre estas nubes / bajo este cielo azul / […] / me dirijo hacia 
mí / para nunca volver». Lo que no sabía es que empezaba otro periplo, este 
en el que página a página la acompañamos. 

La cita que abre el libro ya anticipa el viaje: «El rojo de mi amada es tal / 
que allí donde mire, lo veo. Salí en busca del rojo / y en rojo me convertí» 
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(Kabir, tradición oral, India, siglo XV). Lo que viene es búsqueda, es movi-
miento, es ir dibujando una ruta que tiene volumen, que tiene carne. Es sa-
lir, dar los primeros pasos y atreverse a continuar: pero sin saber mucho de 
quién será la mujer que vuelva a casa. 

Cada uno de los apartados del libro conforma las etapas del viaje. «Las 
esferas que ralentizan sus órbitas blancas» es la primera. Aquí, la felicidad 
y el amor nos hacen olvidarnos del tiempo y el espacio: «He pasado horas 
en los círculos / enredada en esta espiral ascendente / que no conduce a 
ninguna parte». En la siguiente fase, «Maletas llenas de viento», nos ocu-
rre el dolor y con él la experiencia del espacio y el tiempo cambia de ma-
nera radical. Lo vivimos con intensidad, pero a la vez estamos fuera de ellos: 
«Mil canales de luz, de barro y ratas muertas / que se abren tras mis pasos 
/ y giran / en la noche callada / como boca de pez interrogante». Al seguir 
el recorrido, «Por el precipicio de los círculos concéntricos», el dolor nos 
sigue arrastrando, tira de nosotras y nos hunde: «Y el niño que no acaba de 
nacer / se retuerce todavía / dentro de mi vientre». El último tramo, «Las 
escamas del enigma», conecta de nuevo con el pez y nos trae a las pregun-
tas: se ha hecho un vacío desde el que florecer. «Aprender a la inversa / –
alegría súbita–». 

A lo largo de este deambular hay imágenes que nos atraviesan. Algo cae 
de repente: «Pesan toneladas / las maletas llenas de viento; / suben hasta 
tocar el universo / de puntillas / y bajan un día / súbitamente / hasta estre-
llarse en el asfalto». Por contraste, algo se eleva: «La ciudad se hace etérea. / 
Se evapora a la inversa». Conectando ese vaivén, lo sensorial está muy pre-
sente: «Arpa y siete palabras // Parece que metiera / los dedos en el agua. / 
Como una ninfa / salpica con sus notas». Y, por supuesto, no habría viaje sin 
dejar hablar al cuerpo: «El cordón umbilical pende entre las dos. / Se desan-
gra sin mí / sobre el abismo / al otro lado / de este puente colgante».

Todas esas imágenes conectan con el poemario Me desharé en palabras. 
Algo se desploma: «caíste como una estrella del cielo / me rompiste en el im-
pacto las manos». Algo se eleva: «me expandí, como una balsa de silencio / se 
derrumbaron los muros de mi casa / y floté entre la atmósfera y la galaxia». 
Lo sensorial: «ha amanecido una oruga / sobre mi piel / como una criatura 
que hubiera dado a luz mi fantasía / en forma de mujer-ciervo-agua-junco». 
El cuerpo: «si no soy viento / al menos / me brotan atisbos de plumas en la 
piel // si no logro evaporarme / me desharé en palabras». 

Acompañadas de la autora, volvemos. Cerramos el libro y parece que ter-
mina el recorrido. Nos queda noche para soñar y hojas de cuaderno por si 
acaso algo merece rescatarse. Quizá nos despertemos de madrugada y que-
ramos sentirnos a salvo. Abramos de nuevo el libro, que viajar es casa: 
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Tras el hambre y el exilio
en medio de los escombros 
algo ha permanecido: 
un hogar, 
cuatro paredes, 
dos niñas, 
este cuerpo. 

Marta SolanaS DoMínguez

Ramas para un nido 

l u i s a  a nto l ín  vi l l ota 

Madrid, Tigres de Papel, 2020

Un lugar habitable

coN este Libro presenta Luisa Antolín Villota su tercer poemario y rebasa 
un tanto la década que con él ha cumplido ya su obra publicada. Un breve re-
cuento no del todo fiel a los ritmos y tiempos propios de la escritura de Luisa, 
que nos permite recordar la aparición en 2009 de su primer libro Descubri-
miento de la herida y el que le siguió, en 2015, Salir de casa, ambos publica-
dos en ediciones Vitruvio. Si aquel primer título aludía claramente a la propia 
experiencia poética, el descubrimiento era también la sensación que expe-
rimentaba el lector al entrar en contacto con una voz cierta y completa que 
ha venido dando expresión de algo esencial: la poesía es una forma estar en 
la realidad, de hacer de lo real experiencia propia e íntima. No en vano en-
contramos en los referentes poéticos de Luisa y como presencias constan-
tes a María Zambrano, Antonio Gamoneda o Margarita Ballester, entre otros 
ciertamente, pero estos, siempre necesarios.

Tiene Luisa la virtud de hacer de los títulos algo así como pequeños emble-
mas de su propia poética. Está en sus libros anteriores y, sin duda, en este. Bien 
advertimos en Ramas para un nido la alusión inequívoca a un lugar propio, un 
espacio habitable, «respirable» y de algún modo presidido por la conciencia de 
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la fragilidad de la materia que lo configura. Se trata de un lugar que, si resulta 
posible, lo es gracias a las presencias que lo pueblan y que, justamente por tra-
tarse de presencias, exponen su vulnerabilidad al mismo tiempo que su sen-
tido. Ese lugar propio y su fragilidad encuentra un primer registro simbólico 
en toda una serie de elementos afines a la imagen del nido: árboles «desnu-
dos», la presencia del pájaro, los ciclos de las estaciones, el bosque, o la alusión 
tanto a lo invernal como a cierta forma de amparo: «hoy descubrí que he na-
cido en invierno». Incluso los nombres elegidos para secuenciar los poemas 
del libro: «Año de nieves», «Río por la ladera», «Un mar» remiten a un ciclo, a 
una secuencia natural y temporal como si se tratase de una especie de «des-
hielo» o de cómo el tiempo no solo acontece, sino que se da a sentir en una su-
cesión de instantes y momento captados, capturados –incluso– en cada poema.

Nos gustaría recordar que Virginia Woolf, en los ensayos que forman Una 
habitación propia, al revindicar para las mujeres las condiciones de vida ma-
terial que hacen posible la dedicación a la literatura, venía a demandar junto a 
ellas y como asunto principal, la justa presencia y participación femenina en 
el orden del discurso. Es decir, en el poder de la palabra para definir y acaso 
transfigurar –aunque sea como posibilidad ficcional– la realidad misma. Si 
nos parece oportuna esta referencia no es tanto porque se trate de una au-
tora a la que Luisa Antolín ha dedicado una pequeña biografía, sino porque 
permite señalar, definir tal vez mejor ese centro, ese lugar desde el que nues-
tra poeta mira el mundo alrededor y se mira a sí misma. Un centro poético 
de íntimo diálogo con lo real y las presencias que lo pueblan y acompañan, 
y del que habría que destacar que se trata un espacio ganado y consciente. 
Su habitación propia es el personal modo de Luisa de habitar palabras que 
no pertenecen ya a lenguaje que define y autoriza, sino que comunica cor-
dialmente el destello de lo que ocurre y del pequeño milagro de lo presente.

Podría decirse que el sentido de contemplación que nos ofrece Luisa en 
estos poemas comparte un aire de familia con la mirada propia de haiku, no 
tanto en lo formal, pero sí en la búsqueda de la captación de un instante puro 
y preferiblemente natural. Acaso es el punto de partida del poema que le hace 
luego desplegarse por los recovecos de la propia experiencia, un rasgo apre-
ciable también en la depuración del lenguaje. Se diría que estos poemas se 
han escrito bajo la exigencia de evitar todo artificio retórico, todo elemento 
que estorbe a la precisión, belleza y verdad de ese instante que captan. No 
es un rasgo menor tampoco que el libro ofrezca el sentido de unidad pro-
pia de un solo poema, y que como tal pueda ser leído a pesar de sus tres se-
cuencias o divisiones. Un sentido de unidad logrado por cierto sentido de 
sucesión ante la diversidad de lo huidizo y efímero, un sentido de unidad ex-
presiva que solo puede provenir de la unidad vital. Y es que es Ramas para 
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un nido una obra de largo aliento si no vitalista, sí desde luego vital. En cierto 
modo este libro, este poema parece un sereno elogio si no de la vida, sí de la 
clara conciencia de estar en la corriente de lo vivo. De ahí que tenga espe-
cial fuerza, en este sentido, ese momento en que se exalta el vínculo, la her-
mandad entre ser madre/ser hija. O cómo también la tiene la forma en que 
se trata el amor en su presencia y actualidad («amor ¿de qué estás hecho?» 
se pregunta). No menos intensos son los momentos en que aparece el breve 
gesto de interrogación ante el olvido y la ausencia. Si bien todo ello mezclado 
y como dado a la vez en ese río incesante de la vida. Es quizá esta la pequeña 
y necesaria verdad que Luisa Antolín nos ofrece: «Darse a las cosas / dejarse 
traspasar por la rosa / sus espinas».

alfonSo Berrocal

Talismanes para la fuga

ed d a  a rm a s 

Madrid, Vaso Roto, 2022

Cazar y coser palabras

mieNtras siento la unión de las partes en Talismanes para la fuga, surgen 
estas reuniones, ritmo, cadencia, juegos de palabras que portan otras imáge-
nes para posibles transformaciones.

En cuanto inquiete la palabra talismán, podrá meditársela para que surja, 
por ejemplo, entre tantas opciones, poco a poco la idea de algo firme, como 
una firma, que nos sirva de guía, como un báculo, en estas aguas vitales de 
siempre, como algo que intente cuajar una intención que solucione disol-
viendo nuestra vida en la vida. 

Si los talismanes portan una intención, entonces conecto con la que siento 
que Edda (doble puerta, hélice cruzada al infinito de Borges) generosamente 
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materializa en su poemario, y lo siento como un plan necesario, de ser nece-
sario, para poder huir hacia adentro, sea dicho de una vez: para profundizar. 

Somos cuencos receptores de algo eterno que portamos. «Conócete a ti 
mismo», «Atrévete a entrar», «Visita el interior de la tierra [o sea, tú, que eres 
como las piedras, una parte sólida de este planeta madre que nos contiene] 
y rectificando encontrarás la piedra oculta», es decir lo cuajado, lo grueso, la 
piedra, un talismán para fugarse, esto es, para transformar y transformarse, 
profundizando, porque como bien dice Paracelso, «nadie transforma una ma-
teria sin transformarse antes a sí mismo».

«Des-atar el» cerco que nos separa de nuestra mejor parte es mejorarnos. 
Bailar con la sombra colectiva y con la nuestra para restablecernos mejora-
dos, profundizar para iluminar las invasiones que ejercemos, las violaciones 
que ejecutamos, los odios que escupimos a la tierra (entiéndase a la vida), las 
muertes que producimos, para luego evaporarnos en fuga a «donde soñar 
colma» para desatar el «nenúfar ante la inminente caricia que [... nos] toma 
en brazos» y transforma a bien.

Deshilando «hilos de nudos» que vamos deshaciendo, desbloqueando ta-
jos de trabas para permitir el flujo circular. La Luz hacia adentro de noso-
tros mismos, lugar oscuro, iluminarlo para desplazarnos con «pasos en la 
transparencia» y habitar nuestro «colmado espacio». «Vamos y volvemos» 
entramos, nos calmamos, nos colmamos, aprendemos, nos transformamos 
y salimos; también es viceversa.

Siento que Talismanes son, por ejemplo, «danza[r] en el templo», noso-
tros, «noble[s] laberinto[s]», nuestra «risa robada [que] nos da la vuelta de 
carnero», volvernos a nosotros para encontrarla adentro y seguir, a través 
de la guerra, amando. Ahora tenemos Talismanes que invitan a que suceda 
lo mejor, «flecha[s] sin fin, visible fuga» a eso mejor que aspiramos llegar a 
ser como personas y como humanidad. Gracias Edda.

alexanDra Kuhn
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Un hombre llega tarde

a l b e r t  b a l a s c h 

Barcelona: Kriller71, 2020

La casa de la angustia

a Veces, un hombre busca en sus bolsillos la realidad de la especie (tam-
bién porque nunca sabe qué hacer con las manos), pero en sus bolsillos vie-
jos solo encuentra cosas inservibles: el botón que se cayó hace tiempo y ya 
no podría sujetar un mundo, esa moneda de curso ilegal que nada compra, 
un pedazo de flecha con tinte de herida y esa palabra rota, la de la punta de 
la lengua, la que hace arder el estómago o la sinrazón, la de la ceguera.

A veces, un poeta te llena los bolsillos de la pasmosa realidad y te ves en los 
fotogramas de su película, en medio de la vida que circundas y nunca en el 
sueño que soñaste de ti.

Ocurre con algunas antologías de obra poética que te urgen a conocer cada 
uno de los libros a los que pertenecen cada uno de esos poemas. Y Un hombre 
llega tarde es un claro ejemplo. Y no precisamente porque sea una breve mues-
tra: la antología se compone de veintiocho poemas de su primera creación, sus 
otros dos libros posteriores casi al completo y una sección de otras composi-
ciones no pertenecientes a ninguna edición, que ayudan a componer el crisol 
además de sorprender en su factura. En resumen, en esta antología encontra-
mos poemas de sus libros Decaure, Les execucions y de La caça de l’home; este 
último poemario recibió el Premio Gabriel Ferrater de poesía en el año 2009. 

La traducción de Sílvia Galup es correcta, atinada y precisa, pues no me-
rece el poeta que se le adorne con filigranas que no habitan en el original. Es 
tan directa y tan piedra su esencia, que requiere una traducción a momen-
tos plenamente literal.

Sabemos que Albert Balasch ha reunido toda su obra, corregida y restau-
rada, bajo el título de Cuaderno del fraude. Ahí queda.

Toda su poesía está sumergida en el más puro existencialismo, y qué es 
el existencialismo sino la sutil mirada dolorosa de una verdad que nunca 
gusta, la búsqueda de construir belleza con los resquicios de pecados y ruti-
nas, puro escombro. Allí donde reside la angustia.
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Y una resonancia bíblica o medieval, la innegable tradición.
Los versos, de una gran construcción rítmica (a destacar «La caza del hom-

bre» con una métrica impecable), tienen una sutil reiteración y consiguen, 
a forma de travelling circular, que veamos por todas sus caras el compás de 
una pregunta irresoluble o el amanecer de una herida ya desahuciada.

Lo más destacable es su carácter dramatúrgico y no solo porque utilice 
en uno de sus poemarios el personaje del rey Lear. Cada uno de sus poemas 
tiene algo de canto, de línea para ser dicha y escuchada, como si incluyera 
un foco y una tarima, como si cada verso fuese un avance hacia proscenio 
con la cabeza alta.

Un hombre llega tarde está estructurado en un orden cronológico que 
a su vez nos muestra el avance de la poética de Albert Balasch. Precedido 
por un prólogo de Andreu Jaume, editor y conocedor del poeta, nos da unas 
claves para conocer un poco a la persona tras el nombre. Encontramos des-
pués la selección poética realizada por Aníbal Cristobo dividida en las par-
tes: «Un hombre llega tarde», «Las ejecuciones (una cuenta atrás)», «La caza 
del hombre» y, por último, «Inéditos y rarezas» en la cual se incluye la cu-
riosa pieza radiofónica «Grava», otra muestra más de ese carácter drama-
túrgico que impregna su obra. 

La primera parte nos muestra a un hombre, alguien que podría ser cual-
quiera, un ser corriente que camina, abrumado por el amor, el lenguaje, las 
grandes palabras que son las grandes cosas que acompañan el crecimiento, 
madre, padre-señor-dios, la compañía del hermano, del perro. La soledad 
de saberse solo: «El invierno de un hombre bueno / es como el sueño li-
gero / de un hijo desabrigado». 

En «Las ejecuciones» ya esa voz pasa a ser la de un colectivo que se sumerge 
en la ceguera, en la debacle, la batalla de una sociedad pervertida y perversa: 
«Volvíais cargados de semillas negras / y no sabíais de dónde volvíais ciegos». 

Después avanzamos a «La caza del hombre», cuyo subtítulo, «Una tragedia», 
ya nos da las claves de su estructura de monólogos junto con sus partes de 
coro griego. En ella encontramos la preocupación del lenguaje como materia 
que compone al hombre, ese rey Lear es un ser desamparado a la búsqueda 
del verso que es verdad o la verdad de un verso. Y ¿no es o debe ser eso todo 
poeta? «Esta luz arranca de la nada / hasta que gasea la oración de los labios.»

Los sección de poemas de «Inéditos y rarezas» nos da, especialmente 
«Afuera» y «Grava», otras posibilidades de escritura del imprescindible y 
gran poeta que es Balasch, una voz tan auténtica como feroz, de lo mejor de 
la actual poesía en lengua catalana.

ana Martín PuigPelat
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La puerta entorná

j o a q u ín  l ó p ez b u sta m a nte 

Sevilla, Libros de la Herida, 2021

La intuición hecha palabra

La iNtuicióN, según sentencian los diccionarios, es la habilidad que nos 
permite comprender sin intervención del razonamiento y de forma instan-
tánea. Así, intuimos nuestra existencia sin necesidad de explicarla, al igual 
que reconocemos el baile sin voluntad de pensarlo.

El cantaor, la cantaora, que tan bien saben lo que dicen porque la herida anti-
gua les desnuda el alma, huyen de las determinaciones del lenguaje, mientras 
convierten cada sonido en tierra esencial de nuestro común laberinto sim-
bólico. «Cuando canto a gusto, me sabe la boca a sangre», cuentan que se oyó 
decir a Ana Blanco Soto, Tía Anica la Piriñaca, gitana, andaluza y flamenca, du-
rante alguno de sus recitales. Por eso su grito es intuitivo, ancestral, como vívi-
damente ancestral es la palabra que nos muestra Joaquín López Bustamente 
a través de La puerta entorná, su primer libro, a la par que tercer tomo de la 
imprescindible colección Vivezas, de la sevillana editorial Libros de la Herida.

Y decimos nos muestra, que no demuestra, porque este «polifacético arte-
sano de la cultura», de acuerdo con la definición de Antonio Ortega en el se-
gundo de los prólogos del libro, amaga y señala, con la intuición indómita de 
quien hereda supervivencia en vena, que la única pretensión honesta frente a 
una realidad que no nos representa, es tratar de borrarla, trascenderla y ven-
cerla gracias a la preciosa conjunción de la memoria, la sensibilidad y la certeza.

Y es en esta suerte de maridaje con aroma universal donde tiene lugar la 
lenta cocción de un libro, La puerta entorná, cuyo título brota de una her-
mosa letrilla flamenca que, con indudable serenidad, resuena desde la in-
fancia en el corazón del autor. Memoria viva, sensibilidad abierta y certeza 
cómplice para una obra extraordinaria, que se nos presenta organizada en 
siete partes, por las que discurren sentires y vivires al compás de soleá, hilando 
historias de desamor, verdades, mentiras, culpa, promesas, dudas, secretos, 
guiños a gente tan enorme como Manuel Molina o José Manuel Caballero 
Bonald, y un breve glosario caló que brilla con luz propia.
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Pero no se limita López Bustamante a escribir poemas: los hace, los crea, 
los cuida con los tres versos de la vida, el amor y la verdad, los tres versos 
del sol, el agua y el viento. Poemas radicalmente inteligentes, como esta im-
presionante soleá, la «XLIX», que nos susurra justo lo que sospechábamos:

Si está quieta la verdad
y se mueve la mentira
toíto se va a enreá.

No traten de entender la poesía de López Bustamante. Cántenla, tráguenla, 
asúmanla. Caminen por ella con los pies descalzos, descubran la fascinación 
del autor por la palabra compartida, su admiración ante lo siempre contado, 
sus ojos de asombro frente a la mezcla inexacta de levedad y hondura que 
nos regala el día a día. No se queden asomados, empujen –con delicadeza, por 
favor– esta puerta de ayer y hoy, alimenten estos poemas mientras los leen. 
Sientan, como escribe Miguel Poveda en el primero de los prólogos, «ese pe-
llizco tan adictivo que uno necesita para volver a respirar».

PeDro Del Pozo toScano

Fábula material 

be g o ñ a  ca l l ej ó n 

Madrid, Bartleby, 2022

Una latente evidencia apremiante

La misceLaNeidad de tonos posibles con la que expresar un sinfín de im-
presiones, tonalidades y efectos en poesía es amplia y rica. Y si el sustrato que 
subyace bajo ese formal manto variado está tan bien condimentado como 
compacto, la futura criatura estará más que perfilada antes de acometer tan 
ardua tarea. Por ello, siendo así su concepción, poco más se podría añadir en 
lo concerniente a una obra poética digna de encomio. 
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Pues bien, la poeta almeriense Begoña Callejón (Almería, 1976) lo ha con-
seguido: ha trazado un poemario intenso en el que la lucha por la vida es 
consecuencia de la continua reverberación de la Naturaleza ante la erosión 
y voracidad producidas por la no pocas veces vil mano del hombre, la cual 
es la causante de la constante desaparición, erosión y finitud de los recur-
sos naturales. Y es que ante esta caótica deriva, no le ha quedado a la autora 
otra alternativa que implicarse en la forja de un guion que subraye la evolu-
ción dinámica que natura pretende, vista la irreflexión inane que la mayo-
ría de sus hijos (homines) manifiestan en sus actos. Ante esta situación, sería 
necesario que el globo se regenerase para, de esta forma, comenzar desde 
cero. Para ello habríamos de nacer de nuevo, una vez quedase todo hecho 
cenizas. Esa es la conclusión a la que llega la autora tras el ecológico latro-
cinio incesante que se está –estamos– cometiendo sobre nuestra (natural) 
existencia que, según parece, somos incapaces de frenar. Tanto es así, que 
el hombre se halla naufragando de una manera inerme ante un caos que él 
mismo ha generado por su voracidad irrefrenable. Eso es lo que la natura-
leza confirma a través de su vitales e indispensables elementos, cuya «Ma-
dre» es su sustancia clave: vegetación, mar, átomos, energía... Todo conforma 
un ente existencial que erige un discurso propio de la mano de plantas (he-
lechos, pinsapos...), de diversos insectos (moscas, chinches y demás fauna y 
flora agonizantes, tanto marina como terrestre). De hecho, ellos son los pro-
tagonistas; a ellos les ha dado una voz inmanente Begoña Callejón, deján-
doles pronunciar una declamación apremiante, tal y como si de como si de 
una oda a la Naturaleza (justicia anhelada) se tratase. Ellos son, pues, los ar-
tífices que exponen la consumación de una realidad (natural) tan innegable. 

Fábula material es un cuento-poemario dividido en cuatro partes: «Tá-
lamos», «Branquias», «Élitros» y «Ragnarök». En todas y cada una de ellas se 
atisba esa reivindicación ecologista ineludible, como consecuencia de ese tre-
mendo desorden natural cuasi anunciado. Y varios son los ejemplos que dan 
buena fe de ello. «Aquí hay flores panegíricas. Va a germinar de visiones que 
pertenecen a la humanidad [...].» Esta expresión –conclusión más bien– da una 
idea de lo elaborada y profunda que es la matriz que subyace bajo esta fábula 
inmanente: una suerte de cosmología trazada como un itinerario vital oceá-
nico y fresco ante una cosmogonía que denota pasos de ciego; pero transmi-
tiéndonos una identidad muchísimo más que singular. Begoña Callejón nos 
ofrece una visión inmaculadamente introspectiva sobre las leyes que rigen el 
mundo, en teoría un ente, en principio apolíneo... Y lo hace desde un profundo 
sentir vital y perenne que emana, por ejemplo, del milenario libar de las abejas 
sobre las intensas lilas; o desde el aspecto nutricional que denota el plancton 
en el líquido elemento: un organismo pelágico clave en el desarrollo vital de 
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la esencia animal a lo largo y ancho del transcurso itinerante de los ríos, así 
como su inevitable arribo a la vasta y primigenia extensión oceánica. Todo 
es un uno. La Naturaleza es una con sus ciclos dinámicos siempre presentes, 
los cuales podrían verse mermados ante una concatenación de ignominias 
debido a la demencial negligencia del hombre. Y es entonces cuando «llega 
el espasmo. La perspectiva». Y es que todo era mejor cuando se vivía acorde a 
los designios naturales, cuando se deseaba a la Naturaleza en todo su agreste 
y cíclico esplendor: «[...] cuando el río se deslizaba aún con fragilidad» y nada 
parecía importunar ese estado ataráxico e ideal. Porque, ¿qué sería de esa 
fauna y/o flora cuyas almas no osan mancillar a Natura? Ahora brotan mal-
trechos «los nudillos de las hojas enfermas» debido a que «alguien las tocó». 
El hombre hizo, aún sigue haciendo, de las suyas. Así pues, todo ha cambiado.

Evidentemente, para trazar tan necesario manifiesto poético y ecológico no 
había que escatimar esfuerzos: el lenguaje empleado está a la altura. La forma 
hace justicia al fondo. Y la poeta así ha abordado este pacto por la conserva-
ción de Natura para todos los mortales. Por ello existen claros ejemplos que 
denotan la importancia de subrayar todos los matices lingüísticos con los que 
Begoña Callejón deja constancia de la necesidad de frenar esta afrenta vital. 
Para ello, la poeta almeriense se expresa a través de diferentes esquemas, ta-
les como versos libres –todos ellos sin atadura alguna, sin perjuicio alguno–, 
que quizá contengan cierta extensión y radicalidad, pero ambas contendien-
tes son estrictamente necesarias para abordar tan profundo contenido: «[...] 
los labios-lo que mermó-lo que realmente existió como lengua-vagina derra-
mada […]». O el empleo concienzudo de un lenguaje un tanto telegráfico, tal y 
como se aprecia en «Rostro silvestre: Susúrrale al poema»: «-STOP-salvo que 
puedes tener lo que NO existe-puedes tener lo que NO puedes [...]», escribe 
la autora con la inevitable fugacidad del tiempo a nuestras espaldas, mien-
tras tenemos cada vez más claro que «es la realidad lo que obstaculiza». O el 
efecto puntillista con el que nos deleita en «(Anthocertophyta)»: «[...] mano.
de.escarcha.bajo.las.piedras.aterida.la.serpiente». O las improntas surrealista 
y dadaísta danzando por doquier como febriles útiles de composición: «[...] 
Del giro. Abierto como boca.como. Agurejo de esfínter». En esta Fábula ma-
terial, la sintaxis acompaña a la semántica de una forma acorde. Podríamos 
decir que sigue su ritmo como si de un metrónomo se tratara; como si fuera 
un nivelador exacto de su contenido. En «Odonatos», por ejemplo, se aprecia 
este genial maridaje, ahondando en la sonoridad: «[...] la libélula vuela con-
fusa en la oscuridad... –atraviesa el camino de la memoria... –». En este cuento-
poema, la polifacética autora nos hace sumergirnos en nuestro interior casi 
sin proponérselo. Lo mismo ocurre con «Ortópteros» –en el primero de los 
dos–, cuyo saltamontes danzarín simboliza a la perfección lo que significa –y 
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simboliza– el transcurso del tiempo, tan huidizo como nuestra propia exis-
tencia, que «crece sin pausa / hace la noche. / La mece y espera», mientras la 
muerte aguarda. Lo mismo podría deducirse de la voracidad insaciable que 
manifiesta la polilla, un fiel reflejo de la profundidad a la que pueden suce-
derse cuestiones tan nimias como vitales a la vez que la Naturaleza sigue su 
curso. Todas estas súplicas naturales tienen, como colofón ciertamente apo-
calíptico, a la mitología nórdica: Odín, Fenrir y Ragnarök cierran el poemario 
con una obviedad a gritos: «[...] después de la hecatombe: reina el silencio».

Fábula material es el décimo poemario de Begoña Callejón, que publica 
Bartleby Editores. Es una declaración de principios no solo poética sino com-
prometida con la sociedad y con el medioambiente circundante, a través de 
una apuesta arriesgada que no dejará indiferente a nadie. Con esta fábula, 
la poeta podría estar contribuyendo a la corroboración de una culminación 
en su quehacer poético y, por ende, literario, ya que se trata de un esfuerzo 
ingente de elaboración lírica perfectamente gestada. Una contribución pre-
ponderante por y para la poesía española actual de los autores/as de su ge-
neración. Una latente evidencia (poética) apremiante.

luiS cerón

Retrato y otro 

j av i e r  co d e s a l

Madrid, libros de la resistencia, 2021

El poeta vaso de agua 

«es poema continuo, anudado. Sirvan los muchos hiatos de la edición para 
apurar los nudos.» Así abre Javier Codesal su poemario Retrato y otro. Y es 
así como se puede leer, como un poema continúo, aunque no continuado o 
seguido. Hay, efectivamente, esos nudos que proyectan una lectura única, a 
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través de las aberturas que comporta toda edición. De este modo, estamos 
ante un largo poema extendido en fragmentos, estrofas que son roturas de 
un único canal, y que va vertiendo por los espacios de la página, haciendo sus 
apariciones en una lectura mantenida, incesante.

En este poemario, a mi modo de ver, se lee de una forma peculiar el trans-
curso del tiempo. De algún modo, se percibe este tiempo en su pasar mediante 
el rastro de las cosas, que las palabras van recogiendo. «Las palabras, / por 
esta vez, / irán detrás / cerrando». Un mundo avant la lettre en una poesía 
cuya lengua no puede llegar a ser porque entra tarde, a destiempo, en la vida. 
Y es una estación, quizá, en decadencia, en desgaste, irónica y ensombrecida, 
pero que logra sostenerse en el hueco de la carne, en el deseo, en el fallo de la 
palabra y, a su vez, en la imposibilidad de deshacerse de ella: «Firmo el muro 
para que sepáis de mí. / El nombre refuerza los materiales / desgastados».

Aquí, corre la poesía de Javier Codesal como por un subsuelo desde donde 
a veces aflora y nos deja distinguir sus voces, la conciencia del terreno y, 
otras veces, levanta un murmullo que compone la forma de una visión in-
completa. Aparece a ratos un sujeto que, en primera persona, deja la impre-
sión de escamotear el discurrir del poema. Se asemeja a un yo que asomara 
la cabeza para matizar lo ocurrido o, quizá, como una acotación teatral, y al 
mismo tiempo es en él donde se forma el tú de esta conciencia: «Te levanto 
la cara / para que me mires. / Me miras incluso si es / nada con lo que mi-
ras». Quizá en ese tú o en ese nosotros que del yo se deriva, llega algo que po-
demos llamar, con mucha cautela, emoción, no entendiendo esta poesía en 
absoluto como conjunto de poemas emotivos, sino referido a eso que tiene 
que ver con una forma particular en que acontece, aquí, la recepción de la 
palabra poética, su intensidad: «El corazón seccionado, no solo ocurre / que 
no sea el órgano sentimental, / es que no hay modo de probarlo».

El título del presente poemario nos lleva a pensar en el retrato como lu-
gar donde se mira a otro y, a la vez, se busca la mirada de ese otro. Para eso 
hay que segregar su mirada de la propia, para hacerse con ella, para recibirla 
desde fuera, ajena. En este sentido, podemos ver esos momentos en los que 
uno recibe una mirada sin ganarla pero robándola, aunque este sea un dolo-
roso descubrimiento. Una mirada robada, que no va dirigida a ti pero que te 
ha llegado, de alguna forma, se te ha clavado: «Lo que me mira, y siento an-
gustia, / no sería para mí / de no haberme cruzado en medio. // Ya que ocu-
rrió, yo intento, / por lo que irradia un primer día, / desaparecer». Pero no 
disponemos de lo entero de esa atención, tanto de aquello a lo que mira o 
aquel a quien mira, como de quién sea la mirada, que puede corresponder a 
un fragmento, a una parte de otro ya que no tenemos una visión global. Hay 
partes, al igual que hay momentos, pero ni las partes forman un cuerpo ni 
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los momentos el curso de una vida: «Lentitud de quien detesta recoger, / “ni 
una brizna por detrás”, / incapaz de reunir los pedazos».

Y la mirada también (el sentido de la vista cobra una especial presencia en 
este poemario) puede no dirigirse a ningún sitio ni a nadie, puede no darse, 
sino retenerse, quedar dentro, cercada en un interior sensible, en algo que 
podemos concebir como los sentidos del alma. Así, realmente, no mira nada, 
retiene hacia dentro. Decía Barthes que ese mirar sin ver es como un acto de 
pensamiento sin pensamiento, una noesis sin noema. Y añadía que eso es 
precisamente la mirada, poniendo como ejemplo un retrato de Kertesz donde 
un muchacho sostiene un cachorro en los brazos y acerca hacia él su mejilla 
mientras fija los ojos en el objetivo. Pero no está observando nada, está estre-
chando un amor y un miedo interior, que contiene y protege ese cachorro: 
«Concentrado, predispuesto a no ver. / Vigilo, sobre todo, lo quieto y miro, / 
desde un paso atrás de mi mirada, / hacia la sombra pegada en el interior».

Para cerrar este artículo, me gustaría citar una frase de Javier Codesal, que 
no pertenece al poemario ni tampoco pretende ser una sentencia poética de 
gravedad sino que se dio en una conversación informal por email, pero que 
creo ilumina, por contraste, en cierto modo, su delicada poética: «A mí me 
gustaría ser otro poeta: el poeta vaso de agua, el poeta pasto de la llanura, el de 
la polis o incluso el de la barra del bar, ya que para místico me sobra apetito».

Pilar Martín gila
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roma

c a rm e n  c re s p o

Valencia, Ediciones Contrabando, 2021

Un amor de libro

si Lo Que en el título se plantea como un espacio, una ciudad, resulta ser, en 
la lectura, más «amor» que «Roma», entonces la que lee se puede permitir 
generar «mora» (de fruto y de morada) y «ramo» (de versos y de a/roma, sen-
saciones) y hasta «armo» (no de arma de guerra, sino de armar, de f/orma). 
De Roma le vienen al libro algunas citas, esa extrañeza casi reconocible en 
la cercanía de los idiomas, pero también le viene la idea de arte, de objeto ar-
tísticamente creado, que es lo que aquí más nos importa.

Hay en roma una idea compleja de lo que es el lenguaje, no solo una idea 
de que el poema es sobre todo arte de la palabra, construcción. Carmen 
Crespo hace que hablen esos grandes blancos que interrumpen el poema-
página, o el poema-libro –desde estas dos extensiones puede leerse roma– 
y que a veces representan una profunda calma interior donde la conciencia 
se repliega; otras, un vacío o un hueco, un nada; tiempo transcurrido; si-
lencio, en el presente o en la memoria; distancia, espacial o temporal; ca-
rencia, etcétera. Digo conscientemente «representan» porque quizás sean 
estos blancos la parte de lenguaje que mejor retrata, en la escritura como 
en la vida, algunas realidades. 

El lenguaje también es la forma en que nos llegan los recuerdos, que a 
veces solo asoman y nos dejan con la frase a medias, con la imagen incom-
pleta o falseada, quizás. La memoria no suele dejar las cosas claras. Pero 
tampoco se entiende el presente, es neblina, más bien, o nubarrones, in-
coherencia, como esas expresiones que en roma exploran el sinsentido y 
piden ser leídas desde el sinsentido.

El lenguaje también es tono y también es murmullo y voz interior que a 
veces se pierde en el divagar, o se interrumpe repentinamente. Y es ritmo y 
sonido. Es música, hay una organización musical del texto en su conjunto, 
una espiral de recursos que se van y retornan. Roma es una sorpresa cons-
tante de difíciles encajes («lana percutiendo», «hambre a contraluz»), de léxico 
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inventado a partir de ramitas etimológicas («encordelar»), de juegos de so-
nido. Quizás tengamos que tener en cuenta toda esta materialidad de la voz 
para leer cualquier texto, poético o no, pero roma no podrá leerse con placer 
–me parece a mí– si no se parte de esta escucha, la que nos permite entender 
el texto como la construcción de una voz, a veces unas voces, muy moduladas 
y atentas a todo cuanto es lenguaje más allá del significado de cada término. 

Poniendo en primer plano todos estos materiales, desde ahí, haciéndolos 
cantar (y los silencios también cantan), Carmen Crespo nos regala un libro 
intimista donde memoria, amor, cotidianeidad de los amaneceres, sensa-
ciones, sentimientos, emociones también están. Iba a escribir «sin embargo 
están», pero no, simplemente están de esa manera, tan personal. Están y di-
cen que otra manera de hacer lírica es posible y conviene, porque si algo de 
verdad nos ha de dar la poesía es goce, placer, placer de palabra, de texto, 
de textos, de voz, de voces. Y todo eso está en este libro y lo celebramos. La 
poesía como fruto, mora en un mundo que es un zarzal y pica. El lenguaje 
como morada en la que existimos los humanos. Un trabajo artístico en que se 
interpone una distancia (Roma y su italiano, y el arte y su sentido, y el sin-
sentido) entre el yo y la construcción. 

Leemos: «volveremos a hablarnos en la misma lengua / con la misma boca 
de donde partían pasillos rutilantes» (p. 47). Legua y boca aparecen así iden-
tificadas, lenguaje y cuerpo inocentemente unidos, como en la infancia. Hay 
una alusión sutil pero evidente a la manera de asumir con toda naturalidad 
las letras, tan locas, de las canciones de corro tradicionales, canciones que 
dicen de patios, de barcas, de chaparrones. La palabra-juego, la canción, 
celebración del ritmo y la voz. Por distintos caminos se llega a Roma y todos 
llegaremos finalmente a la ciudad del olvido, pero es bonito pensar, es una 
esperanza, que volveremos a hablarnos así. Es la utopía, el retorno a cierta 
forma de la infancia de los pueblos que, conscientes del don que les fue dado, 
el tesoro del lenguaje, se armasen únicamente de lenguaje y amor. Un ramo, 
una «manchea» de maravillosas palabras. Un amor de libro.

luz Pichel
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Lover, lover, lover 

ra fa e l  es c o b a r 

Madrid, Tigres de Papel, 2021

eN su úLtimo y sexto libro de poemas, Escobar presenta una dispositio ma-
tizada, si no diferente, respecto de sus anteriores obras, en tanto que aleja 
su voz poética del más puro lirismo del que tan exquisitamente sabe ser-
virse, para adentrarse en el territorio de un léxico más estándar, menos es-
pecializado en el género, de metáforas en las que sobresale más la chispa 
del ingenio quevediano que le asiste, antes que la metáfora pura menos 
referencial. Y lo hace con acierto, sus poemas ganan en su discurso más 
narrativo y explicativo, pero sin renunciar a una cierta elaboración del len-
guaje. Pues igual que era pura inspiración y precisión Escobar en su pro-
sodia, metros y metáforas puras de libros anteriores, será ahora certero en 
sus metáforas humorísticas, en la limpieza de su verso libre, en el ingenio 
de algunos juegos de palabras y en la mención directa del objeto, que, una 
vez más, es el amor. El amor es doliente, sentido, fracasado, melancólico, y 
por ello nos gana, además, por su autoironía, por su humildad y por la con-
fesa asunción plena de sus derrotas afectivas. 

Es de subrayar la notable riqueza de citas literarias que enmarcan el li-
bro en una pluralidad cultural desde lo literario a lo musical, pues tanto re-
fiere versos de libros o autores actuales como cásicos: de un lado escritores 
como Anne Carson, Manuel Altolaguirre, San Juan de la Cruz, Guillermo 
Carnero, Raymond Carver o Vicente Gallego; de otro, homenajea versos o 
canciones de autores como Leonard Cohen, Lou Reed o Nick Drake, todos 
del más acusado sesgo melancólico tan del gusto de Escobar y, debo confe-
sar, de esta que escribe. Otro aspecto formal, que atañe a la disposición ec-
dótica del texto, es el breve aparato crítico informal que el filólogo y poeta 
Escobar realiza junto a varios poemas con el propósito de aclarar el conte-
nido o los referentes de los mismos; en estos textos aclara e informa, pero 
también se sirve del humor o de la ternura, como en el ejemplo que acom-
paña al poema «El aseo de Gustavo Aschenbach».

Al amparo de un léxico de registro estándar y del ingenio más cercano, el 
poeta nos ofrece un catálogo de desamores que, en este libro, desdramatiza 
con acierto el tono de otros libros anteriores, de tratamiento más doliente, y 
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gana aquí por su carga de ligereza, humor, autoironía y sarcasmo, muchas ve-
ces de burla incluso del amor. Tal es el caso evidente de «Legendary Hearts», 
en «Trilogía de Lou Reed», en donde expone: «los corazones legendarios me 
intimidan con sus dramas», luego «ámame tú también sin épica», para final-
mente burlarse de «esa eternidad tan tediosa / tan infinitamente aburrida, / 
de lo sublime». Mas lo común y lo estándar también dejan paso a otras imá-
genes y metáforas más solemnes o líricas: «la libertad en flor de la sangre», 
«al despertar / me sacudía a manos llenas los pájaros», «codicia de luz», «irreal 
como el son / de una campanada bajo el lago», «qué paso de ala», etcétera. Aun 
siendo menos desconsolado el amor, no sabemos si por ese teresiano efecto 
que la humildad de Escobar tiene al presentar sus libros envueltos en una 
atmósfera de captatio benevolentiae o, tal vez, por la común autoconmise-
ración del enamorado que siempre pierde, pero observamos que sigue pul-
sionando la melancolía de la derrota que tanto conmueve al lector: «como 
tierra / que hubiera empapado su raíz en sal», «el hábito / del dolor que siem-
pre vuelve», «finaliza de nuevo el amor / y deja intacta tu soledad», «el amor 
es el estado de excepción de la vida», etcétera. No obstante, hay esperanza, 
en la amistad, que siempre salva, hermoso el poema a los amigos «Verdad de 
mayo»; en la proyección interna del poeta hacia su futuro, «hay un pulso 
de sabia como de sangre estrenada / latiendo en el corazón de mi pobreza»; y 
en la inocencia que, muy a su pesar, no termina de perder el autor, quien re-
fiere la «ternura», al «bebé» o al «niño», así como la propia «inocencia».

Nos hallamos, en conclusión, ante otro excelente libro de Rafael Escobar. 
Ocurre con el poeta culto, como es su caso, que se desenvuelve con la misma 
impecabilidad literaria tanto en el discurso de voz más lírica como en el más 
cercano al discurso de léxico estándar; un camino inverso que, en cambio, 
no podría realizar el tan actual autodeclamado «poeta», que escribe en dis-
curso coloquial porque, entre otras cosas, no sabría ni sería jamás capaz de 
desarrollar un discurso artístico-literario puramente lírico ni metafórico. 
Emociona que autores de la formación y talento de Escobar nos recuerden 
que aquello que otorga calidad a un poema no es uno u otro estilo, sino que 
un buen poema puede servirse de la figuración del lenguaje y del más alto 
lirismo, pero igual altura puede poseer un poema de menor calado figura-
tivo o lírico. Desde la Edad Media, poesía culta y poesía popular son dos cau-
ces histórico-literarios legítimos de la poesía española y universal, y Rafael 
Escobar se desenvuelve con destreza en ambos.

iDoia arBillaga
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Diccionaria una 

v v .  a a .
Madrid, Asociación Genialogías y Tigres de Papel, 2021

Femenino plural

«La poesía niega el diccionario», afirmó Ángel Crespo, porque lo sabía, por-
que eso lo sabe cualquiera que haya tenido la experiencia de la poesía, que 
es cosa anterior a la poesía de la experiencia. En esta línea, Julio Reija nos 
recordaría a Tsunemori, que dejó dicho: «Los escritores de poesía tienen un 
curioso método a la hora de intentar aprehender el mundo: se ponen a de-
letrearlo». Como deletreándolo, volviéndolo a nombrar y, con ello, desper-
tando de nuevo las cosas, las poetas hacedoras de este Diccionaria una han 
reinventado el diccionario hasta convertirlo en la Diccionaria. 

Este es uno de esos diccionarios ad libitum, practicados de forma nota-
ble desde Ambrose Bierce en adelante. En este mundo donde las palabras se 
han desgastado o hemos nombrado solo lo que el poder nos señala, la misión 
de la poesía y, con ella es, diría Machado, poner el mundo patas arriba, pues si 
ya está al revés será la única manera de verlo al fin al derecho. Más claro, Pa-
rra: «el poeta no cumple su palabra / si no cambia los nombres de las cosas». 

Como bien se puede advertir, llevo un par de párrafos tratando de exponer 
de qué va la cosa de la necesidad de volver a nombrar, resignificar, bautizar 
y colonizar términos que vienen en el diccionario y aún no he ejercido la 
que quizá sea una de las acciones poéticas y políticas más acuciantes: solo 
nombro a hombres, que hablan de «el poeta» y «los escritores». Voltear el 
lenguaje, para que al fin nombre el femenino plural –fuego apartado es y 
espada puesta lejos–, y hacerlo desde la intimidad y la compartura que nos 
conceden las palabras, es la misión y el gozo inserto en este Diccionaria 
una, escrito y editado por las autoras que militan en la poesía y los feminis-
mos desde la Asociación Genialogías. «Este proyecto –dicen– nació en un 
encuentro de la asociación feminista de mujeres poetas Genialogías en 2017, 
cuando una compañera lanzó la propuesta y esta cayó como una piedra en 
el agua, salpicando: “Mi mundo está lleno de cosas que no tienen nombre”.» 
Y siguen: «Un pequeño grupo nos comprometimos a recoger las propuestas 
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y a trabajar sobre ellas hasta que estuvieran bien repulías y nos gustaran a 
todas. No imaginábamos que iba a ser un recorrido tan largo, difícil y feliz 
al tiempo». Así fue como se parió la Diccionaria. «Nace –manifiestan– de 
la necesidad de recoger o crear palabras para experiencias femeninas que 
sentíamos que había que nombrar.»

Aquí encontrarán un femenino feminista y plural. Con curvas, pero sin afa-
nes redondos. Con autoras pero sin autorías, por vocación de colectivizar la 
vivencia. De mi lectura de Diccionaria una extraigo un fondo delicado: bajo 
cada texto hay una amiga cómplice (una ángela, asidera, balsarrama, comadre, 
lucernaria, madrina, remedia, solera), una o muchas que hacen una mixta y 
sabia, que me da la mano y me ayuda, palabra a través, a mirar lo que ya había 
mirado, pero que no estaba aún dicho, o no de ese modo. Me ayuda a verme 
a mí, y a nombrarme, y a reconocerme entre las mujeres. Siento sus compa-
ñías. El placer de embatarse, la energía de la pausia, la libertad de las cabras, 
el lujo de tener cerca, siendo niña, a una solteruna, la terribleza del satisfa-
yer son validadas cuando se nombran. Hasta entonces no son concedidas y 
estimadas estas tantas sabidurías. Ahora sí, traigo palabras de mujer: «Nom-
brar las cosas es despertarlas. Despertar su resistencia» (María Zambrano). 

Pero… ¡qué poco dura la alegría en las casas antipatriarcales! Conocemos 
por comunicación emitida por la propia Asociación Genialogías y la edito-
rial Tigres de papel que, al poco tiempo de haber dado la Diccionaria a la 
luz, una de las mayores editoriales de nuestro país publicó un libro con el 
mismo título y un parecido pasmoso en el diseño y el color de la cubierta. Y 
es de justicia que se sepa que Diccionaria solo hay una. Y a ti –me dirijo al 
otro libro– te encontré en la calle. 

Presenta además la Diccionaria la ventaja de que está escrito en el lenguaje 
de las madres, de las tías, de las abuelas, de las hermanas, es decir, de las des-
pojadas, es decir, del poético, es decir, de la calle. Qué mayor regalo para ellas 
que ponerlo en sus manos, que darles estas palabras abiertas, disponibles a se-
guir ensanchando en acepciones. Lo coloco, bien visible, en este Escaparate.

carMen caMacho
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Sobrante 

vík to r  gó m ez 

Santa Coloma de Gramenet, Barcelona, La Garúa, 2019

sobraNte es el más reciente poemario de Víktor Gómez; un libro que parece 
estar compuesto de sentencias sueltas e inconexas; y que por ello, a veces nos 
recuerda a los cuerpos desarticulados de Hans Bellmer y las obras radiofónicas 
de Severo Sarduy como La playa  y Caída con toda su sensualidad textual/oral/
visual. O quizás esa sea una mera reflexión sobre la obra hermética en el siglo 
XXI, en crisis hoy en día. Después de todo, nosotros/as los/as escritores empeza-
mos las obras y los/las lectores/as las terminan. También puede ser, como sugiere 
Gómez en su primer «poema» que en un mundo donde compartimos espacio en 
la playa con «dos peces muertos–asfixiados al tragarse dos bolsas de plástico cu-
yos vientres al reventar muestran las vísceras aun tibias», la palabra poética so-
bre o esté de más. Lo cual no es un juicio en contra de la poesía, ya que la poesía 
es un sobrante en el sentido, como arguye Derrida, de ser «un accidente, un ex-
cedente» para nada necesario, pero imprescindible. La palabra poética emerge 
del silencio y otorga voz a los peces contaminados por nosotros mismos y a los 
objetos inertes con que vivimos. No tenemos que saber ni cómo se llaman esos 
peces que yacen asesinados a la orilla del mar, pero si nombrarlos, recrearlos, re-
presentarlos, darles otra vida más digna, parece decirnos Gómez: 

no se puede vivir solo en la realidad consensuada. apaciguar estorba y fosiliza.

Sobrante, estructurado en tres secciones –la primera titulada ssobrante, y las 
otras dos, respectivamente sombras y secreto–, es un libro que también evoca 
el concepto de lo que es un libro y El libro para un filósofo/poeta como Edmond 
Jabès. Es decir, el libro para ambos, es un objeto inmanente y transcendental a la 
vez: excede lo material pero no la materia; es carne y espíritu humano. En El li-
bro de las preguntas Edmond Jabès se pregunta: «¿No es extraño: ese libro que 
sobrevive a la muerte y que está formado por todas nuestras muertes, como si 
la muerte humana no fuese más que una herida a la que solo nosotros no pudié-
semos resistir?». Algo parecido nos sugiere Gómez cuando equipara el cuerpo y 
los flujos del deseo con lo sobrante de la escritura: 
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vivir–¿tan bien?–es alucinar. extasía puntual, ese ‘entre’ mundos, esquizofrénica 

fuga…

silencio lívido que no agota la escritura. enfermar/des infiernarse. lo sobrante humea.

Y en un párrafo evocador de Big Bang de Severo Sarudy, de Blanco de Oc-
tavio Paz y de las espumas seminales de Un coup de dés de Mallarmé, Gó-
mez escribe:

enfermedad: ruido que desbroza una soledad acogedora, desmesurados vértigos. cae el 

cuerpo vacío. cae esperma grisáceo sobre la blanca página y al suelo se mezcla con los 

restos de un banquete olvidado. lágrima seminal, salud del muerto.

Es precisamente, entonces, en este sentido de alusión, de elipsis, de signifi-
cantes que se desbordan, que exceden a las respuestas finales de las cosas, 
que reside lo sobrante. La tinta sobre la página blanca, como la esperma, 
rompe el silencio. Crea: vida y muerte. Lo que no hace es descubrir el se-
creto, el misterio; es decir, todo lo que nos elude; y es tanto lo que nos elude 
que al final terminamos inventándonos mundos e incluyéndonos en el libro. 
¿Somos capaces de captar las cosas en sí, entendernos por completo para no 
arruinar al yo y al no-yo (al otro humano o no-humano)? No. Quizás esta sea 
una de las pocas respuestas que podemos pronunciar con algo de certitud 
y confianza. Lo que captamos, al final, como los físicos de hoy en día, son las 
sombras (no de las partículas) sino de la conciencia humana: nuestra pro-
pia y maravillosa incertidumbre. En una de las últimas páginas de Sobrante, 
Víktor Gómez magistralmente escribe:

todo es incertidumbre salvo el lenguaje cuando deviene poesía. ahí se (ob)tiene una 

certeza, no un dogma, no un dogma : una inetiquetable, escurridiza libélula. 

Pero no es solo la poesía la que le da voz a la «certeza» de la incertidumbre; 
sino también la filosofía, y la ciencia cuando se refiere a la naturaleza como 
phusis (Φύσις) o velo. Las verdades se esconden detrás del mundo y es para 
nosotros/as los/las lectores/as descifrar significados y crear nuevos signifi-
cantes como hace Víktor Gómez. 

Si Sobrante es un libro hermético, todo lo demás lo es también: desde el 
anuncio de publicidad televisivo, hasta el artículo periodístico o el informe 
científico. Mientras bien sabemos que no existe La Verdad platónica trans-
cendental, sí existen verdades inmanentes y provisionales: las verdades de 
la ciencia, de la filosofía, de la ficción, de la poesía. El dogma actual es pensar 
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que lo que se presenta a la vista es todo; no creer en el misterio; y no querer 
reconocer y apreciar la belleza de «la escurridiza libélula». «Puede que lo 
esencial sea aquello que la conciencia descarta como sobrante», dice Arturo 
Borra en el epílogo del libro La revuelta a la sombra. Pero quizás la concien-
cia no descarte nada; nosotros elegimos qué descartar según las normas de 
esa falsa oposición esencial/innecesario; pero es ahí donde reside el arte, y 
por supuesto, Sobrante: un libro en sí «sobrante» y absolutamente esencial.

rolanDo Pérez

El silencio es una bailarina

ge ra l d i n e  g u t i é rrez - w i e n ke n 

Córdoba, Argentina, Alción, 2019

Poemas impetuosos que bailan en silencio

«eL siLeNcio es el lujo más caro» afirmaba el filósofo George Steiner; para 
la poeta y editora venezolana Geraldine Gutiérrez-Wienken (Ciudad Gua-
yana, Venezuela, 1966), El silencio es una bailarina. Así tituló su reciente li-
bro integrado por treinta poemas y dos textos breves: uno con espíritu de 
diario-cronograma; otro, con subtítulo de manual y corpus de inventario. 

En esta nueva edición revisada (Alción Editora) hubo cambios de forma 
pero no de fondo ya que la esencia quedó intacta, tal como se publicó en la 
primera edición de Taller Blanco. Una vez superados los escollos de diagra-
mación, vuelve por sus fueros. 

Plié: silencio/miedo

El proceso de creación de esta obra fue raudo; ocurrió durante un viaje 
de la autora a Bogotá, Colombia, a donde había asistido para un congreso. 
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Previo al evento, estuvo tres días sin comunicación, sin mediar palabra en 
un país que hablaba su lengua materna; tres días en ayuno de internet, de 
redes sociales, porque –jugarreta del destino mediante– había olvidado el 
adaptador de su portátil. Ese silencio involuntario atizó miedos ancestra-
les, pánico de no encontrar interlocutores con quienes pudiera conversar, 
después de mucho tiempo inmersa en el alemán, idioma del país en el que 
reside desde hace veinticinco años.

Las tinieblas se dispersaron cuando (¡aleluya!) comenzó la actividad que 
la había llevado por aquellos lares y así la pesadilla trocó en «algo gran-
dioso por el intercambio lingüístico», según Gutiérrez-Wienken. Aquel 
encuentro activó palabras perdidas, cadencias, conexiones con lo que 
está ocurriendo en la poesía latinoamericana. Paradójicamente, lo que es-
cribió no está registrado en este libro, pero logró que emergiera el verbo 
represado. Los poemas estaban allí, dormitando, y había que despertarlos 
de aquella siesta.

Las imágenes comenzaron a aparecer en tropel y cuando encontró la 
forma, todo fluyó. «Es una especie de narración, por eso no títulos» (no tie-
nen nombres, sino números romanos), «es como si quisiera continuar, el 
desorden, lo incompleto, como en las cartas que no sabes cómo la recibes, 
saltos de un tema a otro, no hay un afán de perfección, hay forma y varia-
ción», revela Geraldine. 

Hay una constante energía en evolución, un ritmo irrefrenable en el len-
guaje al tiempo que una serena intensidad; las palabras zigzaguean como 
saltamontes entre un poema y otro: astrolabios, polilla, árbol, Bogotá, Berlín, 
aves, rizoma, celosía, equilibrista, equilibrio, hombre/mujer, ojos, soledad. Per-
séfone, también, danza sigilosa. Y el silencio, omnipresente, se vuelve pro-
digio. El poeta venezolano Juan Sánchez Peláez escribía como si le dictaran 
cada verso y una vez que comenzaba no podía detenerse; al leer a Geraldine 
se percibe que las imágenes le llegan a raudales, con ímpetu. 

En el libro se siente un hilo conductor que hilvana los treinta poemas con 
los temas que la interpelan: mitología griega, naturaleza, migración, arte, es-
tos dos últimos sus líneas de investigación. 

Arabesque: silencio/duelo

Desgarro, duelo, quiebre, aparece la lengua a la que quiere asirse pero que 
no la deja, pero que vuelve y la toma, pero la seduce y ella se rinde, se mime-
tiza con la tierra adoptada, funde vocablos:
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VIII

Si oyes tu idioma en Bogotá o en Berlín. Camina
sereno junto a él
huérfano mutilado marginal –resiste. Sostén
el relato de una 
nuestra realidad es un accidente intacto. Sobreviene
como una dicción tras otra
en una decisión. Si oyes tú. Se desiguala la vida
divide
[...]
–Entonces tú ya no vas decir más:
Guerra y paz
–No, nunca más
–Es siempre guerra. Es ist immer Krieg. Es ist immer Krieg 

Duele la infancia remota, los secretos de enjundia bien guardados detrás de 
los postigos; aguijonea el dolor por la casa de la niñez devenida en planicie; 
duelo inmenso por el jardín. Lascera tanto que a veces se despierta pensando 
que está debajo de la mata de mango: 

XVII

Mi casa es un árbol de cabeza
sin preguntar responde de memoria
se curva. Dibuja la mitad con frutas
se nutre de los sentidos. 
contrarios. El ginkgo biloba
el árbol de Goethe enamorado
el cielo escindido de Frau von Willemer
metaretazos anímicos
a pesar de la celosía la casa
a pesar de la casa el árbol
a pesar de la celosía él
toca la punta aquí. El árbol
el nervio aquí. La puerta
una certeza plurilingüe
Duelen y se derriten corazones
Herzen schmerzen  y verschmelzen
y una reza su padre
tabula rasa

Rond de jambe: silencio/péndulo

En el trabajo de Geraldine, los signos de puntuación no solo son elementos 
claves sino artilugios lúdicos que además de marcar el ritmo en el poema, 
resignifican. El paréntesis ejerce dualidad, dicotomía : «(Des) enmascarar 
el silencio con el verbo». El corchete invita a la pausa, a la reinterpretación: 
[...]. El punto, en algunos casos, no solo es pausa para la palabra y para el 
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pensamiento, para el decir, sino también para el pensar. Se da la pugna en-
tre frenar, poner la coma o caer: «Siempre al final de un verso hay un abismo, 
siempre me vi a mí y ese abismo es el que abre esos pánicos». El punto en el 
medio, siempre en el medio no al final, es una suerte de bisagra para abrir y 
seguir. Esa posibilidad de volver, de tomar aire y seguir. 

Se entrelazan la quietud y el movimiento para reconfigurarse con un nuevo 
sentido. El punto no siempre está al final, puede que esté en el centro oscilando 
entre una palabra y otra, como un puente. Otro silencio. Una pausa péndulo.

 
IV

Si oyes tu idioma en un bus no evadas
el ritmo que nos oprime. A esta hora
en la sin lámpara que ilumine
en dos termos un paño y un taburete
el desastre puede ser interpelado. Él 

Relevé: silencio/bailarina

Un aspecto significativo del poemario es que varias de sus piezas se leen como 
lienzos, porque aluden al arte y porque son en sí mismos una composición ar-
tística por su valor estético, pueden leerse-admirarse como poemas-cuadros. 

Ya en estos poemas los desplazamientos a los que se refiere Geraldine han 
ido levantando esa capa de miedo, como en «Partituras bogotanas», ya al fi-
nal, un texto que al igual que «Maneras de provocar pequeños incendios [Ma-
nual de primitivos auxilios]», se distingue del resto y anticipa lo que vendrá 
en una próxima entrega. Un poco antes, la autora nos presentará a artistas 
del outsider art: desde Barbara Suckfüll, que «llenaba diez o veinte hojas de 
papel, bordeaba la cucharilla y escribía; cada palabra estaba separada por un 
punto, con repeticiones», a Séraphine Louis o Jean Dubuffet, genios que de-
jaron su impronta en la venezolana. 

A Geraldine Gutiérrez-Wainken el silencio le duele en el cuerpo porque 
«allí se dan todas las batallas, y algo muy profundo, algo un poco abismal». Para 
ella el silencio es una bailarina porque todo parte de un movimiento, de un 
desplazamiento, de una dislocación. Ningún lector ni lectora quedará indife-
rente luego de leer este poemario, podrá, entre otras opciones, callar o bailar. 

aleSSanDra hernánDez
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El viaje del animal

m a r i a n o  m a r t ín ez 

León, Eolas Ediciones, 2021

Ese animal de palabras

El temblor como lenguaje de belleza, 
sin luz precisa.

mariaNo martíNez es el poeta discreto que trama su obra «detrás del re-
tablo», «detrás del arbusto», en un portentoso intento de «escribir la verdad» 
como resuena en la cita inicial del libro, de John Berger. Una verdad con letras 
minúsculas, sigilosas, intuitivas e intelectivas. El viaje del animal es un poe-
mario sucinto y en extremo bien pulido, ajustado, como sería la mochila de un 
experto viajero, que lleva solo lo necesario para un largo trayecto. Una mochila 
que es propiamente el lenguaje intensificado, nada barroco ni retórico, poético 
sí, sin duda, siguiendo las huellas de sus admirados Antonio Méndez Rubio, 
Julieta Valero, John Berger, Miriam Reyes, Alfredo Saldaña, Teresa Soto, Juan 
Gelman o Laura Casielles. Porque la poesía del animal es una poesía vincular, 
por más que en el trayecto hay mucho de viaje interior, viaje que propicia el 
salir de sí mismo y su zona de confort y transitar Colliure y Argelès-sur-Mer, 
Bolonia, Mañeru, Mouguerre, Zaragoza, Valencia o Barcelona. 

Libro escueto, cuarenta y nueve poemas, breves mayormente, en cinco 
secciones numeradas. La «I» con seis poemas, la «II» con dieciséis, la «III» 
con once, «IV» con cinco y la «V» con cuatro. Una estructura que favorece 
ir despacio por cada sección, leer o releer cada texto, voluntariamente 
abierto, cuyo sentido y hondura completará quien lee, en esa suerte de 
hospitalidad que con los viajeros tienen los pueblos nómadas. Poesía que 
si bien se orienta desde la espera y busca la verdad del sí mismo que somos 
como especie, como especie en pleno siglo XXI, esa indagación, ese horadar, 
husmear propio del animal, fluye como deseo intensificado «detrás de la 
verdad», a la que el poeta no pretende atrapar o exponer como un gurú o 
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profeta posdigital. El animal, bastante tiene con tomar conciencia del viaje 
que emprende, y el porqué de ese viaje:

Y mientras, 
lo que fuimos en las ciudades 
no nos sirve para vivir.

Ese animal de palabras, de palabras de honor que diría José Viñals, es el 
animal y su itinerancia, el animal que regresa desde la ciudad vertiginosa, 
violenta, deshumanizadora, a su naturaleza en la naturaleza abierta de sen-
tido y a los sentidos. Todo parece apuntar a la necesidad del ser humano 
de entrar en radical contacto con lo otro, por un lado, y con el sí mismo, a 
su vez, rompiendo entre la naturaleza y el ser humano con esa artificial 
separación: «me acerco y amanece el paisaje». 

Se va descubriendo en el viaje la necesidad de un nosotros –los humanos, 
la naturaleza– que esté atravesado por el amor como vínculo social y lo social 
como algo más familiar, redescubrir «la levedad de la corteza» y la sabiduría 
del cuerpo a cuerpo, que nos fortalece por biomímesis, volviéndonos a cada 
uno más «sobrio y mínimo», más dispuestos a regresar a una condición 
de generosidad y afectos, pues «Esa es la condición de regresar, / aunque de 
manera torpe, / lenta, cansada. // Esa es la condición / de amar». La ternura 
atraviesa el «lenguaje laberinto» y es un desbrozar las sintaxis para permitir 
un modo otro de convivir, menos intrumentalista, más dejado al azar. 

El poema sigue un rastro. El rastro que al animal de palabras le «ensancha 
el viaje» y que es la posibilidad de un vivir no preprogramado, no teledirigido 
por la máquina deseante del poder (Estado, Multinacional, Economía de Mer-
cados, Guerra). Ese vivir tiene el signo de «la alegría extraña / de la mirada 
perdida» y es «claridad que respira lenta», pues a la levedad se le suma la 
lentitud, dos de las seis propuestas para el milenio que nos ofreciese Italo 
Calvino a finales del siglo pasado. 

Así pues, la inteligencia vincular (con el propio cuerpo y el de los otros) 
junto a la reconexión con la naturaleza y sus ritmos, dones y generosidades, 
conforman dos asuntos recurrentes que se entrelazan en los poemas, junto 
a ese ejercicio –viaje por la memoria– de constatar «en los pies, / la tormenta 
de la historia; // en el centro, el pan del caminante». Sabemos por su anterior 
libro, Cuando el pan, como bien incide en ello Alfredo Saldaña en el prólogo, 
que el pan simboliza lo que debemos compartir, no restarle, negarle, a los 
desheredados de la tierra, al «huérfano», pan que es pacto, pacto de compartir 
lo nutriente, que es alimento físico, vital, dignidad, posibilidades de ser en paz 
y libertad. Para poder compartir lo esencial que dignifica la vida, la itinerancia, 
como ideal del que no vive para acumular, ni poder ni propiedades, del que 
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sabe que la existencia es un tránsito, tránsito que para el animal de palabras 
de honor solo se puede hacer teniendo al otro no como enemigo o esclavo, 
sino como «padres, hermanos / camaradas», un transitar en el que las fron-
teras (ficticias pero divisorias y amenazantes) son abolidas por una voluntad 
de sana convivencia. La paciencia, en este ir contracorriente, se vuelve lumi-
naria. Dice Saldaña en el brioso prólogo: «Ceniza como resistencia», y dice 
bien. El animal de palabras habla «los idiomas posibles de la resistencia», una 
escritura hipersensible, tan atenta a lo frágil y desprotegido, tan identificada 
con los cuidados y simbiosis, que se muestra como «esta escritura precisa / 
sobre la amapola». La advertencia, la alarma inevitable de quién viaja y ve las 
derivas actuales de la civilización sobre el mundo, es sutil y certera, estamos 
en riesgo de auto-exterminarnos, si persistimos en las lógicas dominantes 
del antropoceno: «Sobre la piedra, / lo inacabado, / la historia que está / a 
punto de nosotros». Pese a ese drama desde el que se escribe «Mantener 
hambriento / el óxido, / gastados los puños, / doblado el hueso».

Poesía de la espera, se dice al principio del libro, pero es una espera activa, 
activista, activadora, es la «esperancita» que dijera Gelman, es la palabra de 
honor del animal, una palabra dada, poesía contigo, que lees y así, se retoma 
el viaje, la resistencia, lo común como modo de respirar, compartir el pan, 
alimentar «la grieta / no nacida, / tomamos la ruta».

Celebro este libro, su voz-animal, su salud vincular, su feraz confabulación 
ecologista, lo celebro con suma gratitud al poema, al libro y al poeta, Mari-
ano Martínez. Con semejante «viaje de afectos y palabra», solo cabe decir: 
«vamos, camarada». 

VíKtor góMez 
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Desdoblament/Desdoblamiento 

m i q u e l  d e  pa l o l 

Madrid, Bartleby, 2021

Entre el yo y el yo

eL tiempo, que no es nada, convierte la existencia en un tránsito cambiante 
que deforma los espejos y nos hace irreconocibles ante nosotros mismos o 
nuestro ayer. Es entonces el espacio esa nada ocupada en separar la mate-
ria que nos conforma de la realidad que no sabemos ver.

Es Miquel de Palol uno de los escritores más importantes del panorama 
literario catalán, poseedor de los más destacados premios tanto en su faceta 
narrativa como en la poética. Creador de universos y universo en sí mismo.

Hay mucho de física, filosofía y psicoanálisis en los poemas de este libro, 
que se publica en esta versión bilingüe por primera vez (en castellano existe 
también una antología de su obra, publicada hace años, bajo el título de Nom-
bra y tendrás). Resulta necesaria la proyección de su obra, importante que 
se conozca y se pueda disfrutar, por lo que es de agradecer una edición como 
esta, de un libro actual e inédito.

Desdoblamiento es un poemario en el que triunfa la palabra con todos 
sus recursos. El permanente juego de los contrarios («de oro en que nunca 
un “siempre” habrá sido tan “nunca”»), el oxímoron («primavera invernal») 
o la ironía («Que nuestra duda existencial / nos acerca a la inexistencia»); 

La brillante inteligencia de sus versos nos ofrece un claro ejemplo de lo que 
puede llegar a ser la poesía sin necesidad de rocambolescas imágenes o inten-
sidades innecesarias. No utiliza un lenguaje difícil, es el pensamiento el que no 
es fácil, pero nos plantea cuestiones ancestrales, siempre de candente actuali-
dad, y nos deja pendientes del hilo que une la madeja del abismo que nos une. 

El uso de neologismos demuestra también ese trabajo delicado y persis-
tente con el lenguaje («No os he dado tan afiladas hachas / para adornar la 
sala / para telarañar vuestra despensa», «cristales silogísticos / se reblan-
decen en des-yos», «Una existente Nada blanca se enyoiza», «Un caimán 
me desyoa los pulmones»).
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Hay un sutil toque de humor en la urdimbre de los versos, una ligereza en 
la composición (nada fácil, por cierto), que te engancha y envuelve y consi-
gue, a momentos, enfrentarte al espejo, a esos espejos deformantes que sa-
ben decirte que no eres lo que crees, que no serás nunca lo que quisiste, que 
no tuviste lo que querrás. Todo es cuestión de relatividad. 

Como la contemplación o el reconocimiento, la idea del reflejo es una 
constante a lo largo de la obra:

Reflejado una vez en el espejo / la nada del no-ente-nadizado
más duro que en la sombra de un espacio reflejo

Con una gran sabiduría, Palol desestructura, conociéndolo, lo clásico y hace 
un uso certero de conceptos científicos. Pero no por eso deja de hacer algún 
que otro referente moderno: «búscate bobo / busca a Wally»

En definitiva, el poemario compone un tratado de la conciencia a través 
de la palabra. Lo tantos yoes que somos o que podríamos ser.

La traducción realizada por Isabel Pérez Montalbán y Francisco Fortuny ha 
pretendido ser más fiel al espíritu de la idea, la escritura y el ritmo del poeta 
que a la literalidad del original. Pareciera que establece un diálogo entre len-
guas, un juego de paráfrasis o versión más que una traslación de palabras.

Nos encontramos, sin duda, ante un libro único, un libro del yo, el yo de la 
existencia de cualquier ser humano que vive en la pura contradicción: este 
camino hacia la muerte.

ana Martín PuigPelat
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Las realidades efímeras

ca rm e n  ra m o s 

Sevilla, Maclein y Parker, 2021

Ante la adversidad

La NueVa  entrega de la escritora Carmen Ramos (Gibraleón, 1968) nos 
adentra en una voz poética arrebatadora, tan potente como auténtica y ori-
ginal. Nos propone un viaje entendido como un tránsito o proceso de cri-
sis y restauración, un diálogo terapéutico que lejos de abandonarnos en las 
fauces de la oscuridad, nos reafirma en la conciencia del dolor para poder 
conocerlo y afrontarlo. 

El libro se estructura en cuatro secciones antecedidas por un poema cuyo 
título remite a un verano simbólico. Salvo estos poemas introductorios, el 
resto de las piezas no llevan título, con lo que se consigue esa sensación pasa-
jera de la realidad que cada poema trata de apresar, una realidad construida 
desde la herida, pero también desde la madurez del autoconocimiento de la 
poeta, como la experiencia de ese viajero que aparece en la cita introductoria 
de Marguerite Duras («Llamaremos a este hombre el viajero / –si por casua-
lidad ello es necesario– / a causa de la lentitud de sus pasos, a causa del extra-
vío de sus ojos») y que se enfrenta a esa desgracia que Olvido García Valdés 
apela dudosa en la otra cita inicial del libro («[Eres / tú quien llama a la des-
gracia? –desgracia, ven– ¿eres tú?]»). La lentitud de los pasos del viajero es 
también la parsimonia del tiempo que parece no avanzar cuando el dolor, la 
desgracia o el hastío se instalan en la rutina de la realidad. A esa monotonía 
que va pesando y enterrándonos en vida parece responder el primer poema 
de una factura impecable «El verano de los niños», cuya perfección formal 
a base de repetición y amplificación cumple el doble objetivo de introducir-
nos en un espacio poético asfixiante y adelantarnos así el esqueleto estruc-
tural del propio libro que ya hemos comentado. 

A continuación, quince composiciones componen la parte titulada «La ciu-
dad santa», introducida por una cita de Mary Jo Bang («Por ahora, pensó, el te-
rreno a pisar deberá ser la rutina») que ya nos remite a un espacio rutinario, y 

25
9



que enseguida comprobamos resbaladizo en su configuración farisea. Así, en-
contramos una simbología sustentada en la ironía para referirse, por ejemplo, 
a una ciudad, una sociedad, un mundo vacío, sucio y falso, que es esa «ciudad 
santa» del primer poema. O bien, el símbolo de «la niña bonita» de la siguiente 
composición que nos remite al sometimiento social del sujeto-mujer, al rigu-
roso régimen, a la sutil esclavitud que supone ser «la niña bonita» que ha de 
seguir las injustas reglas de una realidad a la que es sometida. En este con-
flicto ante la realidad y el tiempo transita la voz poética en los siguientes poe-
mas prodigiosamente ante el borde, el abismo o el fuego que la circunda.

«El verano de Ronald McDonald» que introduce la siguiente sección «La 
huella de la serpiente» concreta en el tiempo histórico ese malestar moral y 
anímico de la parte anterior. Claramente, la referencia a Ronald McDonald 
queda irónicamente explicita en las palabras del expresidente norteameri-
cano que introduce el poema, poniendo de manifiesto esa crisis moral geopo-
lítica basada en el miedo, el engaño o la posverdad. Así llegamos a una serie 
de composiciones cuyo propósito es hablar desde la verdad del dolor, según 
la cita introductoria de Javier Egea. Aquí, ese dolor adquiere la forma simbó-
lica de la serpiente, de esa bestia donde se concentra el miedo, la muerte, el 
dolor, etcétera, esa bestia a la que todos hemos de combatir para no sucum-
bir. Para ello nada mejor que el amor maternal como bello aliado en este pa-
seo por el infierno introspectivo en la que, sin embargo, la voz poética logra 
resistir y mantenerse viva. Ese punto de superación caracterizará la siguiente 
sección que lucha por no sucumbir a la tristeza. 

En ese equilibrio se mantiene la voz de Carmen Ramos, identificándose 
con la peripecia de un acróbata en la cuerda floja (pongamos, por ejemplo, 
a Nik Wallenda), sin red, ante el abismo. Se introduce así «La tentación de la 
tristeza», serie dialéctica entre el lenguaje y la expresión de ese sentimiento 
inefable que solo podríamos rodearlo con ciertos términos del lenguaje co-
mún como vacío, dolor, ausencia, soledad o pesadumbre, («Desterrar la pala-
bra vehemente del lenguaje. / Desterrarla hasta que no quede ni uno de sus 
cristales en mi lengua»). Destaquemos en «Yo tenía un perro sin domesti-
car» la presencia de otro animal simbólico para expresar cómo inteligente-
mente, a través del engaño, se ha dominado o domesticado esas sensaciones 
funestas, ese dolor cotidiano. Queda patente, sin duda, una lúcida reflexión 
del sujeto y su fortaleza ante la adversidad y, sobre todo, esa conciencia de pe-
ligro ante la tristeza que nos acecha («La tentación de la tristeza / está siem-
pre ahí: / solo tienes que alargar la mano»).

Llegamos a la última parte del libro con el cuarto poema característico que 
anticipa cada sección, cuyo denominador común remite a un verano y a una 
persona real. Aquí nos encontramos con «El verano de Lu Wan», uno de los 
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pocos fabricantes de neones que caracterizó la iconografía de Hong Kong desde 
la segunda mitad del siglo XX, y que ahora ya son parte del pasado. La poeta 
se identifica con el anciano de setenta y seis años que ahora se dedica a des-
mantelar aquellos letreros luminosos, viejas estructuras de un mundo que se 
apaga. A esa idea de reivindicar ciertos valores del pasado o la memoria res-
ponde la sección «Alguien debería contar esta historia». Queda introducida por 
los versos de Eloy Sánchez Rosillo que reflexiona sobre el efecto del poema. 
Se presenta así una serie más autorreferencial y metapoética, cuya voz lírica 
se torna prometeica y poderosa, pues se encuentra ahora en el espacio de la 
creación lírica donde tiene lugar incluso la propia conciencia de la escritura 
del libro, una magnífica reflexión metaliteraria («Alguien debería escribir / 
estas realidades efímeras»). Se agradece que Carmen Ramos lo haya hecho 
así, y que nos invite a su viaje introspectivo, a este bello y duro combate (diá-
logo) de la palabra poética contra la realidad que no siempre parece pasajera.

Daniel garcía florinDo

Nuevas cartas naúticas 

a d a l b e r  sa l a s  he rn á n d ez

Valencia, Pre-Textos, 2022

Mares enumerados

eN uN Libro  de poemas anterior de Salas Hernández, La ciencia de las 
despedidas (Pre-Textos, 2018), la pieza conclusiva elaboraba los motivos del 
viaje personal y continuo, en el que no es difícil atisbar la huella autobiográ-
fica de Adalber Salas, y leíamos: «desde hace años sueño con una ballena 
que me traga […] para finalmente escupirme en costas extrañas». El mito 
a medias religioso y a medias náutico de Jonás y la ballena anunciaba estas 
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espléndidas y eruditas Nuevas cartas náuticas, un volumen extenso, trufado 
de poéticas diversas –propias y ajenas– y referencias culturales, cuya com-
plejidad vamos a esclarecer por lo menudo, tras brindar un poco de contexto.

Adalber Salas Hernández (Caracas, Venezuela, 1987) es una sola persona, 
pero por su actividad varia y constante opera como un colectivo: poeta, traduc-
tor incansable, antólogo, agitador poético y cultural, ensayista, investigador 
y nodo de enlace entre numerosos terminales de la poesía escrita en caste-
llano, mundo al que a su vez contribuye, no solo con su propia lírica, sino con 
las continuas versiones de otras lenguas. Esta última dimensión es indispen-
sable para entender Nuevas cartas náuticas, donde numerosas lenguas se 
mezclan en interesantes hibridaciones con la castellana. En alguna entrevista 
ha declarado Adalber Salas que «cuando nos movemos entre lenguas surge 
una mirada desplazada muy enriquecedora», y en efecto este libro presenta 
ricos desplazamientos casi rousselianos entre lenguas que contribuyen, en su 
extrañamiento, a fertilizar la expresión poética y darle aires y sonidos novedo-
sos. Trazas de latín, de griego clásico, de español antiguo, de inglés, de francés, 
de catalán o de portugués reordenan la logomaquia convencional, invitando 
a quien lee sus páginas a entender la lectura de poesía como un desentra-
ñamiento, a incardinarse en un juego entre los términos entrañar y extra-
ñar que en su sístole y diástole riegan de sangre feraz al cuerpo del poema.

Ya desde el título, estas Nuevas cartas náuticas declaran a la vez un vín-
culo con la tradición y un modo de renovarla o reencaminar mediante bru-
juleos distintos a las esperables. Los antiguos modos literarios de referirse al 
mar están presentes (la carta de navegación, el arte de marear, la famosa re-
petición de la Anábasis de Jenofonte, con la que se abre el poemario), como 
también hallamos mencionados los oficios ligados a la tradición marina (el 
pescador, el arponero, el piloto, el buzo) o sus satélites (el clavadista, el nada-
dor), pero la novedad comparece en la forma de estructurar el libro y en el 
amalgamamiento de lenguajes, estilos y voces con que los temas se estruc-
turan. Para un lector español, la sorpresa puede ser menor, puesto que estas 
Nuevas cartas náuticas pueden traerle reminiscencias del culturalismo 
novísimo de los setenta, en especial de libros como Arde el mar o L’espai 
desert de Pere Gimferrer, pero la referencialidad de Adalber Salas es quizá 
más comunicativa, o más identificable, de modo que su discurso siempre re-
sulta próximo al lector, que se siente aludido.

Otro aspecto interesante de este libro es su polimetría, su trabajo en la cons-
trucción de distintos metros y estrofas que no siguen los caminos transitados: 
«mi trabajo de escritura va en dirección contraria: a prosificar o a desmu-
sicalizar el verso. Las enciclopedias me encantaban», ha declarado el autor 
alguna vez, en una yuxtaposición que cobra la forma de una declaración de 
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intenciones. Esto no quiere decir que nos hallemos frente a una antipoesía, 
como la de Nicanor Parra, sino una parapoesía, a ratos narrativa y a ratos lí-
rica, que busca su voz propia a través del desmantelamiento de los cánones 
tradicionales. El resultado de un trabajo de escritura tan meditado e intelec-
tualmente construido es, como suele suceder, una voz poética singular, que 
consigue numerosos hallazgos.

Como también anuncia con claridad el título, el tema marítimo es el cen-
tral de Nuevas cartas náuticas, y lo es desde los acercamientos más diver-
sos. Así, encontramos lo que parecen reelaboraciones de mitemas antiguos, 
con numerosas apoyaturas textuales, que son más un punto de partida que 
de llegada. Los textos clásicos sobre singladuras y largas epopeyas marinas, 
ligadas a las épocas de conquistas, descubrimientos científicos y coloniza-
ciones sangrientas, se alternan con naumaquias y con mitologías antiguas 
que cifran su doloroso imaginario en el barco o en la necesidad de buscar 
el sustento –o el prestigio épico– en el ponto vinoso, aventuras casi siempre 
materializadas en un alto coste de vidas humanas. Por ese motivo, no debe 
entenderse que estamos ante un libro escapista, sino todo lo contrario: un 
conjunto de poemas que pone en el centro del escenario al ser humano y su 
experiencia de lucha y supervivencia en el mar, sin excluir textos de extrema 
dureza sobre el transporte marítimo de esclavos (un tema tocado también 
en la reciente novela Azucre, de Bibiana Candia) o sobre la violencia desa-
tada antes, durante y después del viaje por mar. 

De los varios diálogos intertextuales inclusos en Nuevas cartas náuti-
cas, quizá el más interesante es el sostenido con Tristia, de Ovidio. Dejando 
al margen la posible relación semántica entre el exilio ovidiano y la larga es-
tadía neoyorkina de Salas, destacan las diferentes capas de lectura del ori-
ginal latino; si algunos poemas se decantan por la traducción progresiva 
(p. 44), y otros parecen constituirse en fugas u homenajes, algún caso, como 
el poema «XXXI», comienza siguiendo fielmente la elegía «XI» de Tristia, para 
luego truncarse y pasar al presente inmediato de Salas, después de la quinta 
estrofa: «Tenía la voz flaca, sí. Como un hilo / titubeante sobre el papel. Voz de 
sismógrafo» (p. 55). Pasado y presente se sueldan así en un diálogo interlin-
güístico, interpoético e intertemporal, generando, como decíamos al princi-
pio, un estilo a medias innovador y a medias increíblemente respetuoso con 
la tradición. Y este es solo uno de los muchos ejemplos reseñables.

El resultado de todos estos estimulantes procederes y recursos prosódi-
cos es un libro rico, sólido, erudito, notable, comprometido con la sociedad 
y con el arte, a la vez inmemorial y profundamente incrustado en los pro-
blemas de nuestro tiempo.

Vicente luiS Mora
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Ensayos 

j o rg e  so l í s

Madrid, El sastre de Apollinaire, 2021

En esa vasta región, mar de los espejos, 
que en nosotros tiene su marea

a pesar de su nombre, o precisamente por él, Ensayos no pretende refren-
dar más que su inicial convicción: la digresión en torno a un tema nos habla 
acerca de quien se aproxima por tanteo más que sobre el inalcanzable centro 
del tema; esto es, un artefacto constituido de miradas nos des-cubre, más que el 
objeto mirado, a la persona que mira. Jorge Solís se entronca así con una de las 
más fecundas tradiciones: la que entiende la poesía como conocimiento reve-
lado en el acto de la escritura poética, la que busca en la creación una manera 
de conocer aquello que sabíamos sin saberlo, la que supera el pensamiento 
antitético para confiar en las profundas verdades que las paradojas revelan.

A continuación, algunos versos de «Sobre la belleza», uno de los poemas 
inaugurales del libro: «¿Es belleza ese negro? / tan hermoso / o es / la luz / la 
que convierte en brillante / lo que amamos?». Una pregunta iniciática y que 
atraviesa el poemario para reencontrarse a sí misma en uno de los últimos 
textos, « Sobre la sustancia», de esta manera: «¿Qué belleza posee un cuerpo 
/ si no lo amamos? / ¿Qué voz es la invisible voz / con la que canto?». Y más 
adelante Solís añade: «No se ama la belleza, no / la belleza es amar, cuerpo». 
Una vez más aparece aquí el acto de ver como creador de visión, una visión 
clara-silenciosa que nos devuelve nuestro propio reflejo, una escritura poé-
tica en la que, al preocuparnos por el mundo, descubrimos flecos de nuestra 
identidad. El poeta es portador de esa llama con la que, según Empédocles, 
iluminamos el paisaje a través de los ojos para contemplar así hasta las cosas 
más pequeñas, pero también (y sobre todo) para contemplar nuestra propia 
luz. Dicho de otra manera: mientras más puro sea el acercamiento a lo amado 
(y pensamos en puro como desposeído, es decir, libre del yo), mayor será la 
experiencia amatoria y más extensa, por tanto, la epidermis empleada por 
quien ama. Hablamos entonces de una experiencia radicalmente subjetiva.
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Esa idea resuena a lo largo de Ensayos y en cada uno de sus ecos se trans-
forma, recordándonos que la repetición no existe, que todo pronunciar es 
siempre pronunciar por vez primera. En ocasiones el lenguaje celebra la 
convivencia («Sobre el mar, Sobre el color del cielo, Sobre las conversaciones 
con los amigos») y el poema se construye como entrevista con el mundo en-
trevisto, disemina ritmos de oleaje y rimas y escancia texturas y sangrías. Es 
una voz de la duración que entona y calla desde lo nombrado («espacios últi-
mos / donde lo nunca hallado / en nosotros sucede»). Otras veces el poema 
es reformulación del cliché: unos maderos crepitantes que hipnotizan el 
corazón rodeado de noche, la «soledad conjunta, las palabras de los ojos, la 
sombra que nos colma» o el mar. Solís lleva estas construcciones hacia un 
espacio de lenguaje agotado-resucitado, hacia una voz de ascética contem-
plación que entona un canto atemporal.

Tal vez, esto último sea lo más interesante del libro: el ejercicio de una len-
gua que entiende el tiempo del poema más allá de toda cronología, una lengua 
entre el espíritu del ilustrado y el del místico, y que articula su discurso como 
forma de pensar mejor, pero también de aceptar la inefabilidad como princi-
pio poético. Leemos: «innombrable llama, apareces / oscuro, sobre la solita-
ria noche. Y también: las palabras no pueden repetirse / y callan. Ya lo dije».

El tono de Ensayos es incisivo y conciliador; un tono que conjuga extra-
ñeza y reposo contemplativo. ¿Es el tono del animal que descansa y admira? 
¿El de quien, parafraseando a San Juan, entra donde no sabe y queda no sa-
biendo, «toda ciencia trascendiendo»? El libro no plantea certezas, sino un 
diálogo que es yuxtaposición de preguntas, mundo amado-contemplado y 
otras voces literarias (Aldana, Garcilaso o Juan Ramón Jiménez). Se trata de 
voces diluidas en la noche, voces más de poemas que de poetas, músicas que 
componen memoria colectiva y que invitan a la reflexión sobre lo frágil de 
la autoría, ese otro lingüístico que somos («y entre nosotros pienso / en ti, en 
los silencios que moramos»). Así ocurre en «Interludio», una conversación 
onírica con el Osip Mandelstam de «Conversaciones sobre Dante» acerca 
de temas recurrentes en el libro: el compromiso con la palabra o la palabra 
como corporalidad-luz, entre otros. No se trata tanto de una recopilación del 
pensamiento del autor ruso como de una incursión en dicho pensamiento 
desde la sensibilidad del poeta. Es decir, como ya venimos avisando, el acto 
de leer des-cubre más al lector que al autor.

Los poemas de Ensayos son extensos y poseen una temperatura par-
ticular que otorga cohesión al libro, proponen un viaje del que el lector 
no saldrá indemne, la exploración de aquella región brumosa que se ex-
tiende entre la palabra y quien la pronuncia, pero también entre la pala-
bra y quien la escucha para tal vez repetirla («La noche emerge a la vez que 
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el día y / esa distancia nos duele»). Hay mucho aquí de recuperación del 
lenguaje perdido, una noción de literatura como forma de reapropiación 
de las palabras y, a través de ella, de la experiencia («acercarse al sentido 
restaura la experiencia», decía Eliot). Un sólido posicionamiento ético im-
pregna Ensayos: el del poeta en actitud solidaria, abierto a lo extraño, de-
cidido a acoger al otro en un silencio sin pretensiones, a convivir con ese 
yo-es-otro en la melodía casi imperceptible y apenas iluminada («esa no-
che oscura y sola / que a las hogueras rodea»). En Ensayos escribir resulta 
ser, en palabras del autor, «una acción extraordinaria / llevada a cabo por 
individuos sin importancia».

alBerto guirao

Espejo 

a l i c i a  wa n d e l m e r

Autoedición, 2022

Luz en el espejo

para saLir de la enfermedad hay que salir del encierro, de la imagen de 
círculo, hay que romper el círculo. Alicia Wandelmer enfermó unos días 
antes de que la pandemia nos pusiera en cuarentena a todos. Las noticias 
eran preocupantes, pruebas y más pruebas y una petición: «no me olvidéis 
del todo». Fatiga, confusión, miedo. Ese era el eje del círculo y escribir el li-
bro fue el camino de salida.

Ella jugaba cada día a salir un rato. Salir a jugar cuando no puedes moverte. 
Jugar a ver la vida, lo mejor de la vida. El país de las maravillas de Alicia de 
la mano de otra amiga lejana, vieja, sabía, inmensa, Marguerite Yourcenar y 
sus treinta y tres nombres de Dios.
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Una amiga enferma recuerda a otra amiga lejana y el idioma de la poe-
sía. La poesía no produce cosas, pero libera las posibilidades de la vida, au-
menta la sensibilidad y el goce de vivir. La poesía ayuda a soportar el dolor, 
el miedo y la pérdida, dando vida a algo que no existiría sin ella. La poesía 
que responde y da voz.

Espejo es el testimonio poético de tres elementos en orden que dialogan 
en la evocación de algunas verdades sencillas que se pueden decir, nombrar, 
contar. El camino es un libro hermoso como la promesa de la aurora en lo 
más oscuro de la noche.

Espejo es pérdida y amistad. Recordar el verdadero nombre de las cosas. 
Atarnos a la belleza de la vida y esperar que resista, que nos sujete.

Cuando la enfermedad hizo a Alicia abandonarse de sí misma, la voz escrita 
de Marguerite Yourcenar le recordó la cotidiana sacralidad de lo sencillo.

Marguerite
Nombre 4: Abeja

Alicia
…llovió / solo entonces / en una gota de agua / vi brillar / la miel que portaba.

Para salir de la enfermedad hay que romper el círculo. Días que significan, 
en la cronología del mundo, grandes acontecimientos ahora son pequeñas 
incertidumbres o victorias, mientras las cosas más minúsculas pasan a serlo 
todo. En el deber de contarlo Alicia Wandelmer encontró una voz y un sen-
tido nuevo para seguir.

El libro es un juego de reflejos, esa es la imagen de este Espejo: diálogo y 
juego. Jugar entre el miedo, el dolor, la incertidumbre. Poner en juego lo que 
somos. Abandonarnos a la poesía y que ella nos levante. Tú ¿qué eres? pa-
rece preguntarse Alicia:

¿qué imagen devuelven en la pantalla estas letras de mi yo enfermo? / no saber qué se va / 
incógnita sin futuro.

El lenguaje enriqueciendo a la vida que flaquea, lo que se habla, hablar, obra 
el milagro de la permanencia.

Una promesa: hablaremos hoy y hablaremos mañana.

Alicia
Intento contarme este tiempo de / ¿cómo llamarlo? / no soy capaz de nombrar este mi
doble vacío / mándame un nombre / dios tiene muchos / 33.

Y Marguerite le propone:
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El 28
la mujer de los perros.

El amor de Alicia Wandelmer por la vida, por la poesía es lo que ha cons-
truido Espejo, está reflejado en cada página, en el cuidado de la edición que 
ha realizado Julián Vidal, en el papel, en el color, en la textura. Un libro lleno 
de detalles primorosos, que solo pueden construir aquellos seres que saben 
mirar y que poseen la inmensa fuerza de la delicadeza:

contar esa noche de hielo / en la que las estrellas / columpian su luz / por el brocal del 
agujero negro

Soraya garcía

reseñas
antologías26
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Millennials. Nueve poetas 

v v . a a . 
Prólogo y selección de Gonzalo Torné

Barcelona, Alba Editorial, 2022 

Un idioma para titubear

miLLeNNiaLs. NueVe poetas es una de las últimas antologías publicadas 
por Alba Editorial, dirigida por Gonzalo Torné. El fenómeno de quienes apa-
recen en esta antología llegó a mí de forma anacrónica, es decir, leo estos tex-
tos muchos años después de su circulación por la Red [sic] de la que habla 
Torné. Son poetas que han caminado por los círculos académicos y cultura-
les y/o han sido galardonados con premios nacionales: Unai Velasco (1986), 
Ángela Segovia (1987), David Leo García (1988), Berta García Faet (1988), Vi-
cente Monroy (1989), Luna Miguel (1990), Alba Flores Robla (1992), Xaime 
Martínez (1993) y Óscar García Sierra (1994). Me dispongo a escribir sobre 
nueve poéticas millennials del panorama hispánico, y extraño con un poco 
de ternura la presencia canaria o balear en el corpus, aunque Torné nos avisa 
que ha sido tomado de otras antologías replicantes. Quisiera saber a qué li-
bro pertenece cada poema para situar las diversas propuestas estéticas de 
las autoras y autores, mas me adentro en su obra descontextualizada, quizás 
así podré ver a los textos por sí solos en cada página, ajenos a las totalidades 
y representando una unidad (total) por sí mismos. 

Al examinar nueve poéticas disímiles, a pesar de la dificultad de la tarea, 
en el ejercicio advierto que algo entre ellas se roza. Por lo general su poesía 
es de largo aliento, los poemas se arriesgan por la expresión que se dilata. 

reseñas
antologías
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También apuestan por las intertextualidades explícitas, las referencias di-
rectas: una suerte de collage se forma en cada lectura al traer la imagen 
al poema, su referente explícito en el mundo exterior, como en los poemas 
de Unai Velasco, Berta García Faet, Luna Miguel, David Leo García, Vicente 
Monroy u Óscar García Sierra, ya que en sus textos se alude directamente a 
autores, películas, cuadros, teorías, cómics… No hay reparo, hay conjunción. 
Sobre esto, dirían Unai Velasco: «Y esto no es, sin embargo / ninguna educa-
ción sentimental. / Aunque bien podría serlo» (p. 45); Vicente Monroy: «He 
pasado la mitad de mi vida viendo porno en mute así que supongo que para 
mí el amor es una cosa silenciosa». (p. 201) y Berta García Faet: «Yo también 
he sido así, desde el óvulo: / un lloriqueo amplio, intercalado / de números 
impares y de lyrics» (p. 160).

Quizás uno de los aspectos que más disfruto en toda esta generación es su 
capacidad de ironizar, un método de supervivencia para poetas en la época del 
infinite scroll, de la saturación de imágenes del genocidio y del horror, de los 
asesinatos y talas impunes, cada uno de nosotros provisto con móviles para 
producir texto vertiginoso a deshoras, un tiempo previsto por Huxley, aquí 
donde podemos decirlo todo sin contarnos nada. No es el caso de las pun-
zadas que dan los textos de Xaime Martínez y Óscar García Sierra, quienes 
ahondan con la destreza del humor las múltiples tragedias de la experiencia 
moderna del vivir. La crítica social detrás de los versos es penetrante, como 
en los de Óscar García Sierra: «nuestros sentimientos están fabricados en se-
rie / por un niño asiático por seis mil rupias al mes. / me siento solo cuando 
oyes voces en tu cabeza / que te mandan exterminar a la humanidad» (p. 328). 
Y diría Xaime Martínez: «¿Dónde están esos cuerpos perdidos en las mor-
gues? / ¿Y dónde el tibio amor que los compuso?» (p. 293).

La complejidad de la vida emocional contemporánea del sujeto femenino 
que escribe, una poeta en plena consciencia de que escribir es su deber y 
romper es su derecho, como es el caso de Luna Miguel: «Ana, ahora te pre-
sento a tu hija que ladra: / por ti fabricó barcos de papel; / después, aprendió 
a quemarlos» (p. 240).

Esta generación de poetas acumula el desencanto de los posmodernos 
tras la pérdida de los relatos y el asombro por lo cotidiano, imprescindible 
para la poesía, que puede ser intercambiado por los múltiples canales de la 
comunicación. Estas poetas advierten la belleza secular que hay en todo lo 
que vive. Escribe Ángela Segovia:

hay que verlo todo desde el misterio / pero quizás ese misterio / está aquí a cada momento / 
en los detalles más nimios.  (p. 101)

y lo invisible me toca / y hago comunión / con las cosas. (p. 104)
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Se expresa, entonces, una posibilidad de comulgar con todo lo que nos rodea. 
Esto también es posible, incluso cuando lo hemos perdido, como en el caso 
de un amor. Lo amado puede recuperarse a través de amar más, de amar a 
un otro. Añade Alba Flores Robla: «y volveré a amarte de nuevo / una y otra 
vez / en distintos conjuntos / bajo distintos nombres» (p. 264).

Esta generación se conmueve ante el mundo y se desencanta en el mismo 
golpe, de la belleza al pesimismo, como una forma de habitar las tensiones 
que nos interpelan y evidenciarlas en la lengua; así leo los versos con des-
treza epifonemática de David Leo García, los cuales sentencian nuestra ex-
periencia sobre esta tierra: «nada nada / entendemos / con mentes verticales 
/ esta misión tan repulsiva y noble, / inventar un idioma para titubear, / an-
dar sobre los mares, cojeando» (p. 115).

anDrea Sofía creSPo MaDriD

India velada 

j o a q u i m  se g u í 

Poemas de VV. AA.
Traducción y presentación de Rafael-José Díaz

Ibiza, Balàfia Postals, 2021

VeLar en su acepción de «cuidar solícitamente algo» es sin duda lo que hace 
Joaquim Seguí con el subcontinente y la mujer india en este volumen de fo-
tografía y otras artes; si bien darían también juego para disfrutar del libro-
cornucopia que es India velada otras acepciones, entre ellas una marítima 
no tan conocida que alude al «sobresalir o manisfestarse sobre la superficie 
del agua algún escollo, peñasco u otro objeto peligroso para los navegantes». 
Escollo hubiera supuesto que en sus imágenes prevaleciera la belleza como 
algo aislado, o el exotismo en el conjunto. La composición del libro huye de 
ello, en su apuesta por acompañar muchas de las fotografías con poemas o 
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textos narrativos de autoras y autores que «enriquecen el conocimiento de 
los entresijos de la sociedad india, de sus inquietudes sociales, de sus sen-
timientos y de la problemática de la mujer» (p. 21). No es casual que el fo-
tógrafo balear se refiera a este y sus anteriores trabajos como proyectos, 
pues incluyen fotografía y poesía, libro y exposiciones. Explica Joaquim en 
su epílogo a India velada cómo en el proceso de lo que llama «la anatomía 
del libro» se fue volviendo más y más relevante «la abierta convivencia de 
esas dos expresiones muy vinculadas: la fotográfica y la poética. Lo visible y 
lo oculto como dualidad cautivadora de ambas manifestaciones». Así pues, 
junto a las fotografías a color, algunas desplegadas a doble página, India ve-
lada es continente de poemas en varias lenguas: castellano y catalán junto 
a traducciones del inglés, del urdu, del punjabi o del hindi.

Para quienes conocemos poco o muy poco las poéticas del subcontinente 
asiático y Oriente Medio, ha resultado muy grato poder adentrarnos en la 
lectura de poemas de Amrita Pritar (traducida por Olga Mancinelli), Ka-
mala Suraiya Das, Hira Bansode, Mamta Kalia, Rupi Kaur (traducida del 
inglés por Isabel García López); así como de la afgana Nadià Anjoman (en 
versión de Josep Vicent Cabrera Rovira), de Fahmida Riaz (traducida del 
urdu por Rocío Moriones) o de Bina Sarkar Ellias (en traducción de Isabel 
Miguel). Respecto a la selección poética peninsular, se entreveran poemas 
de las mencionadas autoras con otras del ámbito catalán y balear –Nora Al-
bert, Maria Josep Escrivà, Laia Malo, Llucia Palliser–, con poetas que par-
ticipan a título individual –Antonio Colinas, Marta Fuentes– y poemas en 
castellano de diecinueve autoras de la Asociación Genialogías de mujeres 
poetas, a quienes llegó la invitación de Seguí a través de Luz Pichel, que tam-
bién participa con poemas en gallego y castrapo. Las nombramos por su 
apellido: Acquaroni, Antolín, Álvarez, Arbillaga, Chinchilla, García Ochoa, 
García Zambrano, Gorostegui, López (Elsa), López (Milagros), Martín Gila, 
Mayordomo, Miguel, Muñoz, Pérez López, Santana, Tena, Tapia. Seguí, en 
su afán de dar visibilidad –y tal vez, conscientemente o no, de contrastar y 
contrarrestar así el anonimato de las mujeres fotografiadas– llega a incluir 
a pie de página enlaces en código QR sobre cada autora en el capítulo ter-
cero y último del libro («Retratos con versos»). 

En las fotografías seleccionadas se alternan escenas de grupos, muchas de 
ellas tomadas durante fiestas o ceremonias rituales a lo largo y ancho de la 
India, con primeros planos o planos medios de mujeres con velo, y en todas 
ellas, afirma el autor, «en común, la mujer en segundo plano y siempre so-
cialmente discriminada». Su mirada, tapada o descubierta, frontal o baja. El 
gesto, sonriente en muchas ocasiones, severo o algo ausente en otras, aun-
que de poco o nada sirve romper su halo con calificativos. A diferencia de 
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sus proyectos previos en blanco y negro, Escenas etíopes y Color Cubano, 
en India velada predomina el color. El director de cine Agustí Villaronga 
destaca en uno de los textos introductorios cómo esa explosión de color, 
que surge sobre todo de los velos y saris, resalta una belleza que al tiempo 
esconde el dolor de la mujer india; aspecto este último, el de su discrimi-
nación, por el que Carme Riera se muestra más contundente: «Me fascinó 
la India pero no me gustó». 

Al componer India velada, Seguí favorece muchos y variados diálogos; 
el que surge ante la mirada del fotógrafo, que también beberá del personal 
conocimiento o desconocimiento previo que cada cual tenga de esta com-
pleja sociedad y sus costumbres; el que emerge con la delicada combinación 
y mezcla –que el autor, en este caso antólogo, tilda de azarosa– de imágenes 
y textos literarios; y aquel que se deriva de volver a las fotografías después 
de haber leído las diferentes perspectivas y visiones que ofrece, sea a tra-
vés de fragmentos de escrituras que ya se consideran imprescindibles para 
internarse en su tejido, sea a través de algunos testimonios ocasionales de 
amistades del entorno artístico que han visitado la India o vivido un tiempo 
en ella. Es tarea y viaje de cada cual hasta dónde internarse acompañadx de 
las contradicciones que se generen durante esos diálogos. En lo que respecta 
al autor, sorprende la sinceridad con que da cuenta de motivaciones perso-
nales y biográficas en la introducción al libro: así la dureza del segundo de 
sus siete viajes a la India, en enero de 1980, con el objetivo de repatriar a una 
amiga, enfermera valenciana de origen vasco; después de meses sin saber 
de ella, recibieron noticias de que había sido internada en el manicomio de 
Puna. O el homenaje a sus referentes en el cine, como el que hace a la filmo-
grafía de Deepa Mehta, directora de origen punjabi residente en Canadá, 
extractando los argumentos y denuncias que subyacen en Fuego (1996), Tie-
rra (1998), Agua (2005) o la más reciente Anatomía de la violencia (2016). 

Esta cuidada edición, de formato grande y tapa dura, es prolija en paratex-
tos, cuya traducción al inglés y además al castellano o al catalán se ofrece 
al final del libro. Sorprende asimismo muy gratamente el indexado de fo-
tografías, el bibliográfico y el de los más de cincuenta textos narrativos o 
poéticos seleccionados por el autor para acompañar una visión de la India 
ahora ya menos encubierta. 

eVa chinchilla
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Incognito

án g e l o  né sto re 

2022 

Incognito, la poesía sale del libro 
para indagar sobre la violencia 
en la pornografía mainstream

eL VideocLip Incognito, basado en el poema «Porntube» incluido en el libro 
Hágase mi voluntad (Pre-Textos, 2020) de Ángelo Néstore, ganador del XX 
Premio Internacional de Poesía Emilio Prados, es una pieza artística y crítica 
que transgrede las fronteras de los géneros (literario, musical, filosófico), in-
dagando sobre las relaciones de poder desde una perspectiva que atraviesa 
las distintas disciplinas. 

El videoclip, con un estilo que une el placer estético vinculado a las artes 
visuales y la reflexión crítica derivada del trabajo académico de sus crea-
dorxs, reflexiona sobre el consumo privado de violencia, especialmente la 
vinculada a la pornografía. Se indaga, por tanto, en la educación en el deseo 
a través de la pornografía mainstream y los efectos que tiene también en 
las vidas y relaciones no heterosexuales y no normativas. Plantea a la vez 
formas de placer y celebración en comunidad que suponen puntos de fuga 
con respecto a las imágenes convencionales que nos cuentan qué es el sexo, 
cómo y con quién puede hacerse, limitando nuestras prácticas y determi-
nando nuestra imaginación hacia formas violentas. 

Como sujetos deseantes, las generaciones que exploramos otras identida-
des y deseos no normativas cargamos aún con el estrato de una educación 

e s c a p a rate
aud iovisua les
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sexual misógina que se cons-
truye a través de imágenes de 
cuerpos activos junto a cuer-
pos pasivos, dominadores y 
dominados. 

En este film, el baile se ex-
plora como espacio de en-
cuentro entre la educación 
convencional del cuerpo y 

su subversión por parte de subculturas. Uno de los elementos musicales 
y visuales con más peso será la referencia a la pizzica, una danza tradicio-
nal del sur de Italia a través de la cual se realiza un «exorcismo musical». 
La coreografía de Vogue realizada por Jayce y las performers que apare-
cen en el vídeo tienen también una importancia central y vienen de la cul-
tura del ballroom de Barcelona.1

Incognito nace desde la necesidad de romper con los moldes que encor-
setan los géneros tanto desde un punto de vista identitario como artístico. 
Su objetivo es abordar temas candentes y teóricos complejos relacionados 
con las teorías queer, el heteropatriarcado y su poder simbólico desde un 
lenguaje transdisciplinario y cercano a un público joven e internacional 
(de hecho, se ha trabajado con un texto en inglés con subtítulos en español). 

Se trata de visibilizar, a través de la música, la poesía y la moda, a aquellos 
sujetos que con sus prácticas amatorias disidentes y con su imaginación 
utópica consiguen construir es-
pacios de placer que liberan el 
deseo de las lógicas patriarca-
les pornográficas, individualis-
tas y violentas. 

A continuación, es posible 
leer el poema original sobre 
el cual se ha basado la pieza 
audiovisual:

1 «La cultura ball nació en los barrios más desfavorecidos del Nueva York de los años vein-
te. En estos primeros shows de pasarela desfilaban sobre todo personas afroamericanas y 
latinas queer. Estos encuentros de baile servían como refugio para una comunidad margi-
nada, cuyos individuos en muchos casos eran rechazados por sus familias por su condición 
sexual», en Pikara Magazine, https://www.pikaramagazine.com/2018/10/voguing-la-pasa-
rela-queer-llega-a-barcelona/ 

sexual mis
truye a trav
cuerpos activos junto a cuer
pos pasivos, dominadores y 
dominados. 
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po r n t u b e 
«La Manada», «Manada», «San Fermín» y «violación»

 son tendencias en la versión española de Porntube. 

Público, 30 de abril de 2018 

El niño adolescente que abre Porntube en una ventana de incógnito 
no está pensando en la muerte,
pulsa el ratón con insistencia
para que se cargue el vídeo, y espera. 
Abre los muslos inmaculados,
se toca con la mano izquierda.
mantiene los ojos cerrados,
pero en eso el niño no se fija.
Con él crece el número de visitas:
el niño suma a otro niño,
acepta las cookies con la fe ciega de quien acepta la eucaristía,
se siente parte de una comunidad,
de un todo, un solo ojo Polifemo,
una navaja que penetra a la misma mujer. 
El niño que abre Porntube en una ventana de incógnito 
y que ve a una mujer rodeada de cinco hombres,
y que no está pensando en la muerte,
y que no ve en esa escena un entierro, 
algún día me venderá el pan,
me pedirá la documentación,
me llevará a casa en el autobús,
firmará sentencias, chasqueará los dedos,
deseará escupirme cuando me oiga hablar de mí en femenino, 
me mirará siempre con ese destello de navaja. 

ángelo néStore & Sara torreSo
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José Ángel Valente. 
Escribir lugar 

j o s e  m a n u e l  m o u r i ñ o

Duración: 60 min 

Año de producción: 2021 

Dirección, producción y fotografía: José Manuel Mouriño 

Montaje: José Manuel Mouriño y Eva Barcala 

Guión: Alberto Ruíz de Samaniego, Miguel Ángel Ramos y José Manuel Mouriño 

Música: Miguel Copón, Sofía Ramos Zugasti y Ana Zugasti 

Con el apoyo de: Diputación Provincial de Ourense, Área de Promoción de la Ciudad del 
Ayuntamiento de Almería, Diputación Provincial de Almería, Centro de Estudios Almerienses, 

Cátedra José Ángel Valente de la USC, Xunta de Galicia y la Fundación Manuel Falces

«Todo poema es un conocimiento 
haciéndose» (José Ángel Valente)

soN ya varios los proyectos audiovisuales que nos han permitido, durante 
los últimos años, explorar la obra de un puñado de autores cuya relevancia 
poética, por decirlo así, es incuestionable. Ahora bien, solo en alguno de 
estos proyectos, como en el caso del título aquí reseñado y dedicado a José 
Ángel Valente, se trata de referentes cuya producción literaria invitaría a 
hablar, conforme a lo convencional, de poetas «propiamente dichos». Pese 
a lo obvio de la advertencia, quisiera precisar que aquello que ciñe al con-
junto de nombres que hemos ido encadenando, en torno al hecho poético, 
es una característica que desbordaría esta eventualidad (no despreciable, 
sin embargo) del concebir y escribir poemas. Aquello que, tratándose de 
poesía y de una manera más honda, enlazaría la mención a Valente con las 
aproximaciones a Fernando Pessoa (Pessoa/Lisboa, 2016), María Zambrano 
(El método de los claros, 2019) o Andréi Tarkovski (Los días blancos, 2012) 
es el modo en que el decir de cada uno de estos poetas, su obrar, atesora 
todavía hoy la huella de una realidad que el proceso creativo conjugó en 
su día. Lo adecuado, por tanto, sería desgranar minuciosamente cada caso; 
hablar, quizás, de las características de cada perfil poético y de cada reali-
dad a la que se alude; reconocer la ambigüedad natural que acompaña a 
cualquier intento por definir, de manera categórica, qué es lo propiamente 
poético… Fieles a este planteamiento, lo que pretendimos aportar, a cada 

j
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autor y a su obra, es un contexto de escucha adecuado. Es decir, nuestra as-
piración, en la medida de lo posible, es la de permitir que los autores estu-
diados (y su poesía) hablen por sí mismos. 

Además de la pura definición en obra que encontramos en cada uno de 
sus poemas, José Ángel Valente formuló, como es sabido, multitud de defi-
niciones acerca de lo poético en otros tantos escritos ensayísticos. De entre 
todas esas meditaciones que, como decía, convendría leer a la luz de lo que 
sus poemas (de)muestran, recordemos aquí la reflexión que sigue, presente 
en Las palabras de la tribu (1982): «En el momento de la creación poética 
lo único dado es la experiencia en su particular unicidad (objeto específico 
del poeta). El poeta no opera sobre un conocimiento previo del material de 
la experiencia, sino que ese conocimiento se produce en el mismo proceso 
creador y es, a mi modo de ver, el elemento en que consiste primariamente 
lo que llamamos “creación poética”. El instrumento a través del cual el co-
nocimiento de un determinado material de experiencia se produce en el 
proceso de la creación, es el poema mismo. Quiero decir que el poeta co-
noce la zona de realidad sobre la que el poema se erige al darle forma poé-
tica: el acto de su expresión es el acto de su conocimiento». Al hilo de lo así 
expuesto por Valente, entendemos que cada poema (u obra citada) debe ser 
mostrado como el tránsito o sondeo en profundidad que realmente es. En 
Escribir lugar procuramos que el recitado de los mismos (todos ellos ento-
nados por su propio autor, pues en el film no se escucha otra voz que la de 
Valente) no sea tomado por un dato más, no como información o ejemplo 
de nada, sino para dar cuenta de las búsquedas que todo poema emanan. 
La idea es que el espectador atienda al poema en cuanto material de ex-
periencia, precisamente; también, en cuanto «zona de realidades» (ahora 
arropadas por las imágenes y sonidos que hemos intentado articular a su 
alrededor). Reconozco que, en cuanto a la transmisión de conocimientos 
concretos acerca de la vida y la obra de José Ángel Valente, durante la ela-
boración del documental, lo que realmente nos preocupaba era que tal co-
nocimiento (de producirse) le llegase al espectador al ritmo del tanteo que 
la voz del poeta ejecuta en los archivos sonoros seleccionados. Qué mayor 
descubrimiento que el de aquello que el poema va desvelando sobre su pro-
pio origen, pues eso mismo es lo que la creación poética concede al autor al 
filo de su escritura. En cualquier caso, y por contradictorio que pueda re-
sultar, este documental nuestro no deja de ser un ejercicio esencialmente 
biográfico. La permanente alusión al lugar de nacimiento (Ourense-Augas-
quentes) y al horizonte desértico hacia el cual Valente orientó tanto su vida 
como su obra (Almería y el desierto de Tabernas) son las principales «zonas 
de realidad» sobre las que hemos querido ahondar; los dos fondos abisales de 
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su poesía desde los que hemos intentado hacer mención a determinados as-
pectos de su vida y de su obra.

Actualmente, continuamos trabajando en la producción de nuevos en-
sayos audiovisuales relacionados con formas poéticas. Uno de ellos, el más 
avanzado (su estreno se realizará a finales del presente año de 2022), está 
dedicado al fotógrafo, historiador y ensayista Manuel Falces. En el mismo, 
regirá la voluntad ya expresada: atravesar distintas «zonas de realidad» en 
la obra de este alquimista de la imagen, distintos argumentos entre aque-
llo que Falces imaginó junto a su compañera, la también creadora Matilde 
Sánchez. Podría decirse que este próximo documental, titulado Pequeño in-
ventario de espejos, es un brote nacido a raíz de Escribir Lugar. Idearlo en 
continuidad parece, como mínimo, razonable. Pocos autores consiguieron 
acompasar, con tanta naturalidad como la demostrada por Falces, su mate-
rial de experiencia con la palabra poética de José Ángel Valente. Basta qui-
zás recordar las propuestas editoriales y expositivas realizadas por ambos 
durante la década de los noventa (Cabo de Gata. La memoria y la Luz, Las 
ínsulas extrañas. Lugares andaluces de Juan de la Cruz…). Por último, no 
quisiera dejar de mencionar otro proyecto futuro, relacionado, también en 
esta ocasión, con la obra de una poeta «propiamente dicha» (como en el caso 
de Falces, bajo toda la belleza y complejidad que tal propiedad plantea), la ga-
llega Chus Pato. Poco más puedo adelantar sobre estos y otros conocimien-
tos en camino de mostrarse que nos ocupan en este momento.
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JoSe Manuel Mouriño
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e n v i vo
p o e s í a  e n a c c i ó n

(i m)presc i nd i bles
Madrid, del 18 al 24 de abril de 2022

cró n i c a  d e l  i  fe st i va l  Inte rn a c i o n a l  d e 
m a d r i d ,  ( i m )pre s c i n d i b l e s

Poder contar con un festival de poesía en Madrid, de carácter internacional, 
y con una organización integradora, consistente e inclusiva, es algo que se 
echaba de menos en esta zona de España. Para cubrir este hueco ha llegado 
el Festival Internacional de Poesía de Madrid (im)Prescindibles, con un lema 
para esta primera edición: «Migrantes».

La iniciativa, amparada y apoyada materialmente por el municipio de Mo-
ralzarzal, se ha desarrollado entre los días 18 y 24 de abril, en dos fases muy 
diferenciadas, en las que se ha podido disfrutar de una agenda con más de 
doscientas autoras y autores en sus veinte sedes, mostrando diferentes ca-
ras de la poesía contemporánea en castellano.

A modo general, hay que decir que la misión de la organización del festival 
era doble. Por un lado, visibilizar aquellos espacios que durante el año traba-
jan por y desde la poesía, con la intención de que las personas amantes de este 
género literario puedan conocer los referentes de gestión cultural en su en-
torno cercano. Esto ha supuesto aunar en una primera programación even-
tos de lugares tan diferentes como librerías, bibliotecas, editoriales, espacios 
e instituciones culturales, así como de lugares de ocio y lugares alternati-
vos de difusión de la literatura. Entre estos espacios, cabe citar, para hacerse 
una idea de la magnitud del programa: Baile del Sol, bibliotecas públicas 
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municipales de Madrid (Biblioteca Vargas Llosa, Tertulia El Escribidor), Café 
Comercial, Cafebrería, Cartonera del Escorpión Azul, Casa Encendida, Colec-
tivo Los Bardos, El Aleatorio, Fondo De Cultura Económica, Huerga y Fierro 
Editores, Instituto Iberoamericano de Finlandia, La Imprenta, La Llave, La 
Osera De La Sierra, La Parcería, La Quinta Del Sordo, Librería Nakama, Plata-
forma Placa, Universidad Complutense De Madrid (Facultad De Filología, con 
sus eventos de la Semana de las Letras Complutense) y Ultramarina Editorial. 

Además, ya como parte del evento principal, la organización del festival 
ofreció el plato fuerte de la programación de (im)Prescindibles en el munici-
pio de Moralzarzal, los días 23 y 24 de abril. Allí se pudo disfrutar de un plantel 
internacional de alta categoría. Poetas como Roxana Crisólogo Correa (Fin-
landia-Perú), Marta Eloy Cichocka (Polonia), Marisa Martínez Pérsico (Argen-
tina-España), Tina Escaja (EE. UU.), Silvia Goldman (EE. UU.-Uruguay), aunque 
lamentando la baja del cartel del poeta danés Niels Hav, debido a cuestiones 
relacionadas con el conflicto actual en Europa. Esta selección de invitados 
internacionales se completó con un magnífico grupo de poetas nacidos fuera 
de las fronteras de nuestro país, residentes dentro de nuestro territorio, en 
ocasiones invisibles a los ojos del lector aficionado a la poesía: Adriana Ho-
yos, Óscar Pirot, Nilton Santiago, Noni Benegas (baja en el último momento), 
Giovanni Collazos, Viviana Paletta, Carolina Sánchez Pinzón, Julio Hernán-
dez, Lilián Pallarés. Es de justicia hacer visible su calidad y su contribución 
a la creación literaria en nuestro país. Por supuesto, además de este grupo, 

Raquel Vázquez lee en presencia de Rafael Soler y Efi Cubero. Fotografía de Olira Blesa
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encontramos una importante muestra de representantes nacionales de dife-
rentes corrientes poéticas contemporáneas en España: Carlos Jiménez Arri-
bas, Rosana Acquaroni, Javier Rodríguez del Barrio, Tirso Priscilo Vallecillos, 
José García Obrero (probablemente, el más aplaudido por el público, con el 
permiso de Tirso Priscilo Vallecillos), Tulia Guisado, Ana Pérez Cañamares, 
Lara López, Francisco Caro, Marina Casado, Emilia Conejo, Pedro Sánchez 
Sanz, Javier Lorenzo Candel, Mónica Manrique de Lara, Miguel Ángel Cu-
riel, Álvaro Hernando, José Manuel Gallardo, Gsús Bonilla, José Luis Gómez 
Toré, Raquel Vázquez, Inma Luna (lamentablemente, también baja en el úl-
timo momento), Jordi Doce Chambrelán, Nicolás Corraliza, Marta Marco Ala-
rio, José Luis Morante (pletórico, extraordinario momento el de este autor, 
compartiendo escenario con la colombiana Adriana Hoyos), Alfonso Brez-
mes, José Sabarga, Ángel Manuel Gómez Espada, Escandar Algeet y Alberto 
García Teresa. En definitiva, se ofreció un elenco denso, bien articulado y, 
probablemente, difícil de repetir.

El esfuerzo de la organización no se ha centrado, exclusivamente, en llegar 
al público con un programa tradicional de lecturas y mesas de debates o ex-
pertos. Se ha ido más allá, en varios sentidos. Por una parte, trabajando en la 
conexión con la comunidad. Así, se han realizado talleres de creación lite-
raria en los centros educativos de la zona, a cargo de Javier Lorenzo Candel 
y Álvaro Hernando; además, se han disfrutado intervenciones en centros y 

Tirso Priscilo Vallecillos en Subway. Fotografía de Olira Blesa
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hogares de mayores y talleres para niños (a cargo del genial Tirso Priscilo 
Vallecillos). Por si esto fuera poco, durante todos esos días y en el mismo re-
cinto en el que se celebraban las lecturas, se ha podido disfrutar de la exposi-
ción de las obras pictóricas, pura poesía visual, a cargo de la artista Clara Luna.

La organización de las 
lecturas ha tenido una 
especial importancia, ha-
ciendo posible el contacto 
de los autores, por pare-
jas y antes del recital, en 
un formato llamado «diá-
logo». La intención era fa-
cilitar el conocimiento en 
ambos sentidos, durante 
conversaciones mante-
nidas entre los autores, 
desde varias semanas 
antes del momento asig-
nado en el festival. Du-
rante este tiempo, se ha 
tenido oportunidad de 
conocer el trabajo, la ex-
periencia y el punto de 
vista de otro autor o au-
tora, dando a conocer el 
propio. Es de estos diálo-
gos de los que vendrían a 
surgir las lecturas que el 
público ha podido disfru-

tar en el teatro de Moralzarzal. La idea era generar un tejido que perviva más 
allá de una lectura, más allá de la exhibición de un recital, y que el encuentro 
sirva de germen para futuros proyectos poéticos. Han sido varias las corrien-
tes poéticas presentes en este evento, generando agradables sorpresas tanto 
entre el público como entre los participantes, al descubrir el talento de otros 
creadores, cuya existencia, hasta el momento, les era desconocida. Este he-
cho, unido al del alto porcentaje de poetas migrantes en la programación, ha 
hecho de este festival algo tan remarcable como inolvidable, hasta el punto 
de merecer hueco en los noticiarios de canales internacionales de televisión.

Al margen de las lecturas, el momento más importante en Moralzarzal ha 
sido el homenaje que la organización del festival (im)Prescindibles ha querido 

Cartel del festival. Obra de la artista Clara Luna
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llevar a cabo, en honor a tres importantes figuras de la poesía española. Se trata 
de Miguel Veyrat, Rafael Soler y Efi Cubero. La voz de estos autores fue presen-
tada durante el homenaje por otros tres grandes escritores: Pedro Sánchez Sanz, 
Raquel Vázquez y Nicolás Corraliza. Especialmente emotivo fue el homenaje que 
recibió Efi Cubero, a quien la organización sorprendió, con la complicidad de Ra-
quel Vázquez, Basilio Sánchez y Javier Sánchez Menéndez. 

Un comentario al margen merece la mesa de expertos sobre traducción poé-
tica, en la que, de la mano de Margarita Todorova (Bulgaria), se presentaron ante 
el público un conjunto de reflexiones alrededor del acto, la intención y el pro-
ceso de la traducción de y en poesía. Un debate de calado, en voz de Marta Eloy 
Cichocka, Carlos Jiménez Arribas, Jordi Doce y José Luis Gómez Toré, en el que 
se realizó un acercamiento a la poesía como acto creador y como puente en-
tre creadores y lectores.  

Además de las intervenciones poéticas, el festival ofreció un conjunto de ac-
tividades escénicas que sirvieron para amenizar el acto: la performance partici-
pativa de Tirso Priscilo Vallecillos (Subway), y los conciertos acústicos de María 
Corbí (aplaudido descubrimiento de la organización), el artista y poeta de origen 
cubano Julio Hernández, el aragonés Diego Escusol y el irónico y sorprendente 
Le Voyeur Solo. Dentro de las actuaciones musicales destaca también la aporta-
ción de Guillermo Chicharro y de Marta Marco Alario, musicalizando algunas 
secciones del homenaje a los poetas. 

Julio Hernández y Marta Marco Alario. Fotografía de Olira Blesa
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No se puede cerrar esta crónica sin citar el concurso literario dependiente 
del Festival (im)Prescindibles: el Premio Asterion de Poesía (im)Prescindi-
ble. Un jurado compuesto por Alejandro Céspedes (presidiendo el jurado), 
Marina Casado, Carlos Jiménez Arribas, Jorge Pozo Soriano y Raquel Váz-
quez, levantó acta del ganador de esta edición, comunicándose el resultado 
del dictamen dentro de los actos del Festival. De entre los finalistas (José Sa-
barga, Pablo Cerezal, Violeta López López, Samir Delgado, Alberto García-Te-
resa, Daniela Ema Aguinsky, Carlos Pérez Sacau, Valentín Navarro Viguera, 
Miguel Angel Real, Ashle Ozuljevic y Alicia Louzao), el jurado nombró gana-
dor a Valentín Navarro Viguera, por su libro Memorias del olvido. Alzhei-
mer en Re Mayor, otorgando mención especial a Alicia Louzao, por el libro 
Nadie dirá que estuvimos aquí. 

Así, con esta variedad de intervenciones y con la intención de permane-
cer, se dio por concluido el I Festival Internacional de Poesía de Madrid 
(im)Prescindibles, cuyo equipo está trabajando ya en la programación de 
su próxima edición.

Son muchísimos los participantes en esta programación, tantos que llena-
rían la mayor parte de este artículo, así que preferimos ofrecer el enlace en 
el que es posible consultar programación completa: https://festivalpoesiaim-
prescindibles.moralzarzal.es/otras-sedes/

Álvaro Hernando Freile

director de (im)Prescindibles 

Los poetas homenajeados con sus padrinos y madrina de homenaje. Foto de Olira Blesa.
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vo c i fe r i o 
fe st i va l  d e  po e s í a  e n  va l è n c i a

Valencia, del 22 de febrero al 6 de marzo de 2022

po e s í a  « ra ra »  p a ra  to d * s

Vociferio, la undécima edición del Festival de Poesía de València, invitó a 
reflexionar sobre la normalidad a través de la obra de más de cincuenta 
artistas. El festival se presentó el 19 de febrero en la Sala Repvblicca de Va-
lència con la primera «rave poética» del mundo. Una rave que contó con 
algunos de los proyectos de poesía y electrónica nacionales más intere-
santes como son los gallegos Cintaadhesiva, los catalanes Barba Corsini, 
los madrileños Elektrosía, los asturianos El Velcro, y los castellonenses DJ 
Doc y Neuraska VJ (más conocidos, en su formato trío junto al rapsoda Mc 
Vulcano, como Camí Fondo). Además, como buena rave no pudo faltar el 
DJ Thorazine, uno de los pinchadiscos de tecno más respetados de la ciu-
dad. Habitual del Killing Time y otros clubs nocturnos, hizo las delicias del 
público más «ravero» hasta el cierre del local. Todo un éxito que invita a 
repetir el año que viene.

A lo largo de los catorce días siguientes, el festival propiamente dicho, 
pasó por el Centre del Carme de Cultura Contemporània (CCCC), la Sala 
Carme Teatre, la Biblio-
teca Pública de València 
y la Fundación Cañada 
Blanch y la Sociedad Co-
ral El Micalet.

S u  p r o g r a m a c i ó n , 
como vino siendo habi-
tual en las ediciones pa-
sadas, ofreció todo tipo 
de formatos desde pre-
sentaciones de libros, 
conferencias, lecturas 
de poesía, performan-
ces, recitales escénicos, 

David Trashumante y Raul Lago. Fotografía de Demian Ortiz

-
teca Pública de València 

David Trashumante y Raul Lago. Fotografía de Demian Ortiz
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conciertos, proyecciones y exposiciones, con un claro afán integrador de es-
téticas y modos de entender lo poético.

Así, bajo el epígrafe «Les rares», este año Vociferio reivindicó su carácter 
transversal tanto en disciplinas artísticas, lenguas, lenguajes, nacionalidad, 
edad o género en oposición al espacio normativizado del Estado, y su discu-
rrir paralelo al camino de la poesía canónica.

Por el festival pasaron Miren Agur Meabe (primera poeta en ganar el Premio 
Nacional de Poesía 2021 con una obra en euskera), Alba Cid (Premio Nacio-
nal de Poesía Joven Miguel Hernández), artistas del spoken word y del rap 
como Laura Sam o Juan Escribano (más conocido por formar parte del grupo 
indie We Are Standard), Tesa, Blanca Haddad, Ale Oseguera, Peru Saizprez y 
varios proyectos que aúnan poesía y música electrónica como Littio X, pro-
puestas directamente musicales como Le Parody, Rául Cantizano y Los Volu-
ble o Le Voyeur y recitales y lecturas de poetas como Chus Pato, Luz Pichel, 
Vicente Luis Mora, Raúl Quinto, Sandra Santana, Begoña Callejón, Rubén 
Martín, Maite Martí Vallejo o Violeta Niebla.

La representación valenciana corrió a cargo de poetas como Carolina Otero 
(V Premio Irreconciliables de poesía), David Barberá, Gabriella Nuru, Paloma 
Chen, Nelo Curti, Akch8, Encarna Sant-Celoni, Andrea Melanctha o Ágata Na-
valón y proyectos como los, ya mencionados, Camí Fondo, Chino Tuerto Co-
lectivo, Aula Vacua u Obert, proyecto encabezado por la poeta Begonya Pozo.

Además, contaron con el artista Zaragozano Gustavo Giménez para ge-
nerar un «Coro ecoexperimental» para personas sénior durante los días del 

Rave Poética Cintaadhesiva. Fotografía de Luis OrlandoRave Poética Cintaadhesiva. Fotografía de Luis Orlando
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festival, que mostró el resultado de su trabajo en el Refectorio del CCCC y, en 
colaboración con el festival madrileño POETAS, se generó una herramienta 
pedagógica para niñxs a través de su proyecto de talleres poético UPlab.

l o  q u e e r 

Cuir o Queer es una palabra que describe una identidad de género y sexual 
diferente a la heterosexual y cisgénero. A veces se utiliza para expresar que 
la sexualidad y el género pueden ser complicadas y no encajar del todo en 
una identidad u otra.

En su última edición, Vocife-
rio atendió especialmente esta 
cuestión, que está produciendo 
intensos debates en la opinión 
pública, mediante la obra de poe-
tas como Marta B, Haizea Mala-
baricia, Bruno Cimiano, Catalina 
La Calva, Andrea Nunes, Alba .G, 
Diana J. Torres aká Pornoterro-
rista, el poeta muxe Elvis Gue-
rra, Ro Gotelé, María Castrejón, 
el taller familiar UPlab y la pro-
ducción propia Vociferio 2022 
«TranSisters (Clara Rampova & 
me)» de Graham Bell, dirigida 
por Jacobo Julio Roger, con la in-
tención de generar un espacio 
sosegado y empático que po-
sibilitara la reflexión y el diá-
logo, alejado del tratamiento 
del tema que impera en los me-
dios y redes sociales.

vo c i fe r i to 

Este año, la programación infantil se concentró en dos intensos eventos como 
el estreno de El ladrido suave de la compañía Feriafónica y Flipa de Ramo-
nets, en formato acústico.

Artista trans Graham Bell Tornado. Fotografia 
de Demian Ortiz

En su última edición, Vocife-
rio atendió especialmente esta 
cuestión, que está produciendo 
intensos debates en la opinión 
pública, mediante la obra de poe-
tas como Marta B, Haizea Mala-
baricia, Bruno Cimiano, Catalina 
La Calva, Andrea Nunes, Alba .G, 
Diana J. Torres aká Pornoterro-

-
rra, Ro Gotelé, María Castrejón, 

-
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Artista trans Graham Bell Tornado. Fotografia 
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u n  vo c i fe r i o  m á s  p l u ra l  y  s o l i d a r i o 

Vociferio, codirigido por el gestor cultural Rául Lago y el poeta y performer 
David Trashumante, es conocido por alinearse siempre con las reivindi-
caciones sociales. Así, cada año va incorporando nuevas líneas de reivindica-
ción como la dignidad de las lenguas, las personas migrantes, las mujeres, 
el medio ambiente y los animales, las personas mayores, el colectivo LGT-
BIQ+... En la convicción de que la poesía debe generar espacios para visi-
bilizar la pluralidad de luchas de tod*s l*s rar*s que comparten un agresor 
común: el sistema neoliberal y heteropatriarcal que sustenta y mantiene 
la vieja y nueva normalidad. 

david transHumante

codirector

Más información aquí.
Podrás encontrar el vídeo del resumen festival aquí.

Le Parody. Fotografía de Romina Lencina
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ed ic iones el transbo rdado r

EdicionEs El Transbordador es un proyecto independiente con sede en 
Málaga que comenzó su viaje interestelar a finales de 2015. Nació del amor 
incondicional por la palabra escrita que sienten las (poquísimas) personas 
que se encargan de que el trayecto sea posible, de las que Pilar Márquez es 
la más vinculada a todas las tareas propias de la edición.

Como le ocurre a cada lector, también en esta casa albergamos inevitable-
mente preferencias literarias compartidas que tienen una gran presencia en 
los textos que publicamos, pero siempre nos ha gustado describirnos como 
una editorial que publica ciencia ficción, fantasía y terror y que sin embargo no 
descarta visitas a cualquier otro universo al que nos guíe nuestra curiosidad.

Así, en nuestra línea de narrativa es muy habitual encontrar títulos que 
hibridan algunos de los géneros fantásticos o que actualizan sus premisas 
más clásicas. Nos gusta especialmente esa forma de entender la literatura, 
ese ir más allá, romper paredes y salir de ciertos compartimentos estancos 
que, en ocasiones, no permiten respirar a pleno pulmón. Por citar algún tí-
tulo especialmente representativo, podemos hablar de Los archivos de Van 
Helsing, de Xavier B. Fernández, obra finalista del Premio Fernando Lara de 
Novela 2017. Por una parte, es una novela fantástica cargada de homenajes 
a los clásicos del género, desde el Frankenstein de Mary Shelley hasta Los 
mitos de Cthulhu de Lovecraft, pasando por El castillo de Otranto de Wal-
pole y, por supuesto, el Drácula de Bram Stoker; por otra, una enciclopé-
dica novela histórica cuya trama se extiende a lo largo de los últimos cinco 
siglos de la historia de Europa; y, en otro nivel de lectura, también es una 

v i vo e n

e d i to r i a l e s 
i n d e p e n d i e nte s

29
5



reflexión sobre la naturaleza del mal. O Parisia, de Damián Cordones, que 
parte de una de las reseñas sobre libros inexistentes escritas por Stanisl∕ aw 
Lem en su obra Vacío perfecto (concretamente, la reseña sobre «Gruppen-
führer Louis XVI»). Cordones escribe esa obra que nunca existió, reseñada 
por Lem, y nos regala una historia en la que un grupo de personas vincula-
das al régimen franquista, temiendo posibles represalias tras la muerte del 
dictador, huye a Portugal y se instala en un balneario en ruinas. Bajo el man-
dato de Camilo García Ruidarbo, miembro importante de la Falange, para-
noico y aficionado a la literatura de quiosco, el lugar se va transformando en 
un delirio colectivo repleto de anacronismos, y García Ruidarbo, en el mo-
narca francés Luis XVI. Para protegerse crean una tapadera, una piscifacto-
ría que se convierte en la fortaleza del castillo y, con el tiempo, en uno de los 
negocios más importantes del sur de Portugal.

Y, en determinado momento, nuestras inquietudes nos llevaron a ir más allá 
de la narrativa y a incluir en nuestro catálogo otras dos líneas muy impor-
tantes y significativas de la editorial: la colección de ensayo GasMask, que 
alberga, por ejemplo, sendas biografías actualizadas de Edgar Allan Poe y 
H. P. Lovecraft escritas por Roberto García-Álvarez (y también otra de Do-
mingo Santos, considerado padre de la ciencia ficción española, esta última 
obra de Mariano Villarreal), y nuestro querido Pequeño Laboratorio Alter-
nativo, línea dedicada a la poesía en la que publicamos sobre todo obras ex-
perimentales, underground o que se pueden encuadrar por temática dentro 
(o cerca) de los géneros fantásticos.
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En 2018 publicamos el primer título del Laboratorio: fue un autor de la casa, 
el polifacético Francisco Jota-Pérez, quien inauguró esta línea con sólidO_
Celado. Es, sin duda, la pieza más experimental de la colección: un ejercicio 
de topografía profunda sobre la ciudad entendida como un territorio pre-
ñado de símbolos, ficciones, redes de asociaciones autobiográficas con los 
elementos urbanos y procesos biológicos que cristalizan a través del poeta 
cuando, mediante la palabra, es capaz de suspender el tiempo y amalgamar 
presente, pasado e hipótesis de futuro. 

A continuación llegó Crónicas de la galaxia, de David Eloy Rodríguez. 
Una recopilación de comunicaciones captadas de emisores de origen des-
conocido y que probablemente nos remiten a otros tiempos, otras realida-
des, otras dimensiones. El poeta se ofrece como médium, transcribe (quizás 
recrea) misteriosos mensajes. Con un posfacio exquisito de Alberto Porlan, 
este poemario juega con el lector mediante ideas y futuros que llegan hasta 
la esencia misma del ser humano y nos remite a las grandes verdades y eter-
nas preguntas que están ahí cuando cerramos los ojos.

Las esferas animales, de Sowieski, es el número tres de nuestra colec-
ción y se puede considerar un mapa de Sísifo, un intento de refugiar la men-
tira de los vacíos y los silencios de las vidas no vividas, de aquellas que se 
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parapetan entre la carne y el hueso. Las que se descomponen creando al ser 
que es regurgitado desde las vísceras hasta la superficie en forma de carci-
noma, mutado en animal imposible que solo encuentra su sombra en el erial. 
Acompañan al texto ilustraciones del propio autor.

El número cuatro, Manual para la comprensión del insomnio, de Alicia 
Louzao, navega entre las olas de la prosa poética y aborda las épocas más os-
curas. Aquí la salvación y la condena es el retorno a una realidad que ya no 
existe. Las imágenes a las que nos traslada son oníricas y, al mismo tiempo, 
contienen reminiscencias a los juegos infantiles ya perdidos.

Cosmonauta, de Fran Seisdoble, es quizás, junto a Crónicas de la galaxia 
y a La balada de los drones (del que hablaremos a continuación), el poema-
rio más preñado de ciencia ficción de todos los que hemos publicado. Una 
poesía que investiga las posibilidades poéticas de la ciencia y la divulgación 
científica. Hacer de la pregunta un viaje, del viaje una aventura, de la aven-
tura un poema. Para acercarnos a la constatación de lo real, el experimento 
de permanecer en el asombro y desde él inquirir a la realidad.

El título que adelantábamos unas líneas más arriba, La balada de los dro-
nes, de Daniel Bellón, contiene poemas rescatados desde uno de nuestros 
futuros posibles. Un trabajo en marcha que crece a los empujones que nos 
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pega la realidad acelerada que vivimos, esta especie de futuro continúo. Res-
ponde a los estímulos que las noticias nos lanzan yendo un poco más allá en 
el tiempo, así que, si bien la orientación está clara (vamos hacia territorios 
desconocidos como especie lo que, por otra parte, el ser humano lleva ha-
ciendo desde que empezó a ser eso, humano), la ruta está aún haciéndose, y 
con ella estos poemas que cantan/cuentan uno de los futuros posibles.

Y, por último (de momento), el número siete de nuestra colección, publi-
cado muy recientemente (a principios de 2022), se titula Fungifuturismo, 
y es obra de la poeta mexicana Jimena Jurado. Un patógeno comienza a ex-
tenderse por México, en busca de distintas especies vivas que garanticen su 
existencia. Su depredación provoca en ellas quiebres inesperados, cambios 
de visión, delirios. Una obra potente que, por medio de la intertextualidad y 
la apropiación, integra en sus páginas un diálogo entre lenguaje científico, 
la voz propia de poetas de siglos pasados y la vox populi: refranes, canciones, 
juegos infantiles... Todas ellas devienen, poco a poco, en una voz colectiva y 
se contagian entre sí para formar una horda, una poética zombi.

En definitiva, las inquietudes de esta casa suelen estar en un proceso con-
tinuo de renovación, progreso y actualización que, de forma casi involuntaria, 
tiene su reflejo en los textos que publicamos. Y también en cómo lo hacemos: 
ponemos especial mimo en la calidad de nuestras ediciones, tanto literaria 
como estéticamente, y recientemente hemos estrenado un nuevo diseño 
para nuestra línea de narrativa, con el que ya hemos publicado los dos últi-
mos títulos: El infierno y Texas, de Xavier B. Fernández, y Miasis, de María 
Carmen Copete Góngora, obra ganadora del II Premio Novela Corta El Pro-
ceso, dotado con 1.000€ y convocado por nuestra editorial.
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Sirvan estas líneas como presentación de nuestro proyecto y, muy especial-
mente, del Pequeño Laboratorio Alternativo. Una colección que nació con 
la voluntad de acercar al lector habitual de literatura de género a la poesía, 
y al lector más aficionado a la poesía, a los géneros fantásticos. Un laborato-
rio en el que experimentar, libre, que simboliza una de las mayores alegrías 
que reporta un proyecto de edición independiente: poder publicar, promo-
ver y compartir pequeñas joyas como estas con todas aquellas personas que 
tengan a bien acercarse a sus páginas. 

Pilar mÁrquez Flores
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ga rvm ed ic iones
2 0 1 7 -2 0 2 2

ga r vm  po ét i c o

Habíamos dedicado buena parte de nuestras vidas a la poesía y, cuando nos 
conocimos fue como encontrar la horma exacta de nuestros zapatos. Garvm 
nació una tarde primaveral de 2017, al calor de una de las muchas conversacio-
nes que manteniamos sobre poesía, en una terraza de la Alameda de Hércu-
les en Sevilla, su nombre atendía a la coincidencia de nuestra latitud con los 
puertos del Golfo de Cádiz, de donde se exportaba buena parte de la produc-
ción del conocido condimento romano: el garvm era a la cocina de su tiempo 
lo que la poesía es a la literatura, un alimento esencial y excelente al mismo 
tiempo. Nuestro proyecto tomaba forma centrado en la edición, el estudio, la 
traducción y la difusión de la poesía. Ese mismo año nos constituímos como 
asociación cultural y empezamos a editar como tal, sin ánimo de lucro, sin nin-
gún planteamiento comercial ni empresarial. Iniciamos el proyecto con un 
pequeño capital propio a fondo perdido y, desde entonces, todos los beneficios 
conseguidos se des-
tinan a autofinanciar 
las ediciones. Man-
tenemos sede en las 
provincias de Huelva 
y Cádiz, donde resi-
dimos y trabajamos.

En septiembre de 
2017 vio la luz la pri-
mera de las cuatro co-
lecciones que forman 
Garvm: Las Hojas del 
Baobab, unos pliegos 
de cordel, pliegos poé-
ticos, de tirada limi-
tada, cien ejemplares,  

De pie, de izquierda a derecha: Pilar González España, Jesús Munárriz, Antonio Orihuela, Fernando Beltrán, Francisco Carpio, Inma Luna y Antonio Crespo Massieu; sentados, de izquierda a derecha Alberto García-Teresa, Uberto Stabile y Jorge Riechmann

-
tinan a autofinanciar 

-
tenemos sede en las 
provincias de Huelva 

-

De pie, de izquierda a derecha: Pilar González España, Jesús Munárriz, Antonio Orihuela, Fernando Beltrán, Francisco Carpio, 
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impresos en papel verjurado a dos tintas, plegados, numerados y firmados 
por los autores, de periodicidad mensual, colección que se cerrará cuando 
alcance el número cien. En noviembre del mismo año editamos el primer 
número de la revista de poesía Alameda 39, cuyo nombre responde al lugar 
excato donde fue concebida, la terraza del bar Esquivel en Sevilla. La revista 
mantiene una periodicidad semestral y acabamos de lanzar el número nueve, 
todos los contenidos de la revista giran en torno a la poesía, dedicamos es-
pacios al ensayo y las reseñas críticas, a la traducción y a la difusión de poe-
tas que nos gustan. La tercera de las patas de nuestro proyecto editorial ve 
la luz en 2018, La Oveja Negra, una colección dedicada a las antologías y al 
ensayo poético. De momento solo hemos publicado dos antologías Hey Jack 
Kerouac, la huella beat en la poesía en lengua española y Tras los clave-
les (35 poetas portuguesas 1970-1999), antología que recoge las primeras 
generaciones de poetas portuguesas del milenio. En estos momentos traba-
jamos en la edición de la segunda parte de Hey Jack Kerouac, libro de artí-
culos sobre la influencia de la poesía beat en los países de habla hispana, y 
el libro Ahora que el tiempo acaba, una recopilación de ensayos, críticas 
y entrevistas del poeta gaditano Jesús Fernández Palacios.

La colección Garvm Poesía ve la luz ya en 2019, es una colección de poesía 
de pequeño formato. Nos seducía la idea de llevar un libro de poesía siem-
pre encima, que cupiera en cualquier bolsillo, de ahí su reducido tamaño 
(11 x 18 cm). Elegimos un diseño muy simple, con las cubiertas a dos tintas, 
sin imágenes, uno de cuyos colores varía cada diez números, sin ruido, cen-
trando toda la atención en el autor y el título del libro. Como en el resto de 
nuestras publicaciones matenemos una producción limitada para poder 
atender adecuadamente su promoción y difusión, editamos de tres a cua-
tro libros al año, y hasta el momento hemos publicado catorce títulos: El 
poema triste de Dios / O poema triste de Deus (bilingüe) de Fernando Ca-
brita (Olhao, Portugal 1954), Empire Eleison de Uberto Stabile (València, 
1959), No estoy perdida de María Carvajal (Mérida, 1977), Denmark Street 
de José Blanco (Barakaldo, 1965), Cuando los árboles hablaban la lengua 
de las cigarras / Quand les arbres parlaient la langue des cigales (bilin-
güe) de Manuela Parra (Baraluc le Vieux, Francia), Todos atrapados en la 
misma trampa de Antonio Orihuela (Moguer, Huelva 1965), la poesía no 
se escribe de Eladio Orta (Isla Canela, Huelva 1957), Áncora y La estam-
pida del silencio de Sofía Sánchez (San Luis Potosí, México 1992), La noche 
y las máscaras / A noite e as máscaras (bilingüe) de Maria do Sameiro Ba-
rroso (Braga, Portugal 1951), Erosiones de Roberto Mezquita (Barakaldo), 
estos ojos que ven de Gema Estudillo (Barbate, Cádiz, 1972), Como regar el 
agua de Luis Felipe Comendador (Béjar, Salamanca 1957), Jardín salvaje 
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de Mercedes Escolano (Cádiz, 1964) y Lo real 
lo arrasa todo / O real arrasa tudo (bilingüe) 
de Isabel De Sá (Esmoriz, Portugal 1951).

Cuando hablamos de nuestras ediciones 
solemos decir que la poesía nos convoca y la 
amistad nos reúne, lo cual se traduce en una 
fructífera y gratificante complicidad con los 
autores que vamos sumando al proyecto. No-
sotros mismos los buscamos y asumimos 
todos los costes de producción, lo cual nos 
permite mantener calidad y rigor en la cons-
trucción del catálogo, y distanciarnos así de 
las prácticas de autoedición encubierta, que 
suelen camuflarse tras el sello de la edición 
independiente. Somos y deseamos ser peque-

ños editores y lo hacemos por amor a la poesía, sin necesidad de otros bene-
ficios ni tensiones editoriales, pero sin renunciar a la máxima calidad de los 
textos que publicamos. La autogestión no solo nos permite reducir el coste 
de las ediciones, es a la vez una vocación y pasión de la que aprendemos cada 
día. Nosotros mismos realizamos la mayor parte del trabajo editorial: el di-
seño, la maquetación, la corrección, la distribución, la promoción, la difusión 
y la administración de nuestras publicaciones. Al realizar pequeñas tiradas  
y no necesitar cumplir con los estándares de rentabilidad propios del ejer-
cicio comercial, nos podemos permitir prescindir de las distribuidoras, y 
realizar esta de manera personal, eligiendo dónde y en manos de quien de-
jar las publicaciones. Por lo general son pequeñas librerías especializadas 
las interesadas en nuestros libros, trabajamos con una sola librería por ciu-
dad, fidelizando en lo posible a nuestros lectores con estas librerías, de mo-
mento solo se pueden encontrar en un reducido grupo de ciudades como 
Madrid, Barcelona, Valencia, Sevilla, Cádiz y Huelva. Pero verdaderamente 
donde más movemos los libros es a través de las numerosas actividades li-
terarias a las que asistimos y organizamos: presentaciones, encuentros, fes-
tivales, congresos y también por medio de nuestras redes sociales y nuestra 
página web: www.garvm-ediciones.com

Gema estudillo y uberto stabile

de Mercedes Escolano (Cádiz, 1964) y 
lo arrasa todo / O real arrasa tudo
de Isabel De Sá (Esmoriz, Portugal 1951).
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trucción del catálogo, y distanciarnos así de 
las prácticas de autoedición encubierta, que 
suelen camuflarse tras el sello de la edición 
independiente. Somos y deseamos ser peque
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poex. festiva l de poesía en gijón
Gijón, del 27 de

marzo al 3 de abril de 2022

Promovido por la Fundación Municipal de Cultura del Ayuntamiento de 
Gijón, el festival POEX ha celebrado su tercera edición con el estímulo de la 
concesión del Premio Serondaya de Letras a la innovación Cultural 2021 
y con la misma vocación de permanencia que ha marcado su trayectoria en 
las dos ediciones anteriores.

POEX es un festival caracterizado por su heterogeneidad. No apuesta por 
ninguna tradición, ni asume sesgos, modas, tendencias o escuelas. Pretende 
afianzarse como muestra de lenguajes poéticos que utilizan diferentes regis-
tros de expresión, no solamente 
el libro de poemas. Al igual que 
ocurre con el arte, donde se han 
abierto espacios, tanto virtua-
les como analógicos, paralelos 
a museos y galerías, o en el cine, 
que amplía sus posibilidades de 
difusión en plataformas de in-
ternet, la poesía desubica parte 
de su práctica de sus entornos 
habituales, el papel y el libro, 
para explorar nuevos espacios. 
Nuestra intención es dar un 
paso más allá de los recitales 

v i vo e n
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Roger Wolfe y Alfonso Lantero
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convencionales y apostar por una 
experimentación interdisciplinar. 
POEX es permeable a los nuevos 
lenguajes y propone al público 
que no se acomode con las me-
cánicas poéticas habituales y que 
acuda al encuentro de nuevos 
modelos artísticos.

Además de una diversidad de 
propuestas en letra impresa, re-
lacionadas entre sí por primera 
vez en el marco del festival me-
diante lecturas duales que pro-
mueven el diálogo distendido 

entre dos autores, no concebimos el cine y la música como complementos 
del programa, sino como formas de expresión poética a través de la imagen y 
de la música. Todo ello, las lecturas duales de poesía, la música y la imagen, 
configuran una apuesta por la pluralidad, la integración y el dinamismo de la 
poesía como expresión artística en diferentes lenguajes. Por otro lado, sin ha-
cer de ello una obsesión aritmética, el equilibrio de género entre autores y au-
toras incluidos en el programa forma parte también del ideario de POEX 2022.

La tercera edición de POEX se ha celebrado la semana del domingo 27 de 
marzo al domingo 3 de abril de 2022 con la colaboración del Festival Inter-
nacional de Cine de Gijón, la Cátedra Leonard Cohen de la Universidad de 
Oviedo y el café-librería Toma 3. Además, hemos establecido un acuerdo de 
colaboración con la plataforma RadArt, mediante el cual los usuarios 
de la aplicación y los participantes en POEX acceden a una experiencia di-
gital complementaria relacionada con los contenidos del festival. RadArt 
pone en valor las obras de los creadores al ofrecer nuevas oportunidades 
de visualización y convertir la ciudad en un lugar de encuentro y descu-
brimiento que facilita el diálogo con los creadores. Esta innovación tec-
nológica es una experiencia piloto que hemos puesto en marcha en esta 
edición con el objetivo de aumentar la interacción con el público y llegar 
con una novedosa presentación de los contenidos a un público más joven.

Dentro de las limitaciones y recursos de los que disponemos, nuestra idea 
es que cada edición sea diferente no solamente en sus contenidos, sino tam-
bién en el formato. Esta tercera edición es la que más se ha parecido a la idea 
original, ya que muchas de las actividades no pudieron ser programadas en 
las dos anteriores por la pandemia. El festival pudo por fin estrenar la sección 
«Di-versos» como complemento al programa oficial. Dicha sección consta de 

convencionales y apostar por una 
experimentación interdisciplinar. 
POEX es permeable a los nuevos 
lenguajes y propone al público 
que no se acomode con las me
cánicas poéticas habituales y que 
acuda al encuentro de nuevos 
modelos artísticos.

propuestas en letra impresa, re
lacionadas entre sí por primera 
vez en el marco del festival me
diante lecturas duales que proFernando Menéndez (voz), Chus Neira (teclados)

y Nacho Valencia (percusión)

306



sesiones dirigidas al público juvenil y al público en general. La sesión matinal 
del viernes 31 de marzo estuvo dirigida a los centros educativos con la pro-
yección de Las Sinsombrero de Tània Balló, un documental sobre las mu-
jeres artistas e intelectuales que convivieron y crearon una obra propia a la 
vez que los escritores de la llamada generación del 27, pero que no se había 
hecho visible hasta ahora. También para el público juvenil se celebró la se-
sión «Jóvenes poetas con el móvil» esa misma tarde en el café-librería Toma 
3 con la participación de los jóvenes que integran el taller Jam Poétika y que 
leyeron desde sus dispositivos móviles sus poemas en público por primera 
vez. En sesión nocturna, se celebró una lectura de poemas del joven Mario 
Obrero, autor de apenas dieciocho años que ya ha publicado bajo el sello de 
Visor. Dentro de los actos incluidos en la sección «Di-versos» y en la misma 
sede, el café-librería Toma 3, se celebraron diversas lecturas poéticas duales. 
El jueves 31 de marzo dialogaron entre sí Ana Lamela y Carolina Sarmiento. El 
sábado 1 de marzo, hicieron lo propio Pablo Antón Marín Estrada, que pre-
sentó por primera vez su obra poética reunida, y María García Díaz, autora as-
turiana que ha publicado su último libro en la editorial Ultramarinos. Ambos 
autores leyeron sus poemas y conversaron en público con Xaime Martínez. 

La sección «Di-versos» 
presentó también diversas 
actividades dirigidas a todo 
tipo de público a través de 
la Red de Bibliotecas Públi-
cas de Gijón, que contó con 
la presencia de dos auto-
res del programa oficial en 
sendos encuentros con los 
lectores: Isabel Bono y Kar-
melo C. Iribarren. Con la vo-
luntad de seguir innovando 
en la difusión de la cultura y 
llegar al mayor público posi-
ble, una selección de los actos del programa oficial se pudo seguir desde las 
bibliotecas públicas mediante retransmisión en directo desde las diferentes 
sedes de POEX. Finalmente, la sección ha incluido un concurso de videope-
mas abierto a todo tipo de público y cuyas obras seleccionadas se mostraron 
en la sesión de clausura del festival.

La sesión inaugural del programa oficial contó con la presencia del mú-
sico Pancho Varona en conversación con Javier García Rodríguez, escritor y 
profesor de la Universidad de Oviedo. Como cierre de acto, la cantautora Ana 

Karmelo C Iribarren (izquierda) y Enrique López (derecha, 
presentador)
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Lamela estrenó en concierto su 
último álbum, titulado Tierra. 
Poética d`un carbayu, basado 
en poemas de autores y auto-
ras asturianos de la actualidad. 

A lo largo de la semana, se 
combinaron lecturas duales 
e individuales en una muestra 
de diversidad de lenguajes poé-
ticos en diferentes idiomas. 
Además del castellano, el as-
turiano, el gallego, el euskera, 
el portugués y el rumano es-

tuvieron presentes en esta tercera edición de POEX mediante la voz y esce-
nificación de autores y autoras como Isabel Bono e Itziar Mínguez; Carmen 
Camacho, un verdadero espectáculo en el escenario, Karmelo C. Iribarren; 
Ana Luisa Amaral, Premio Reina Sofía de Poesía Iberoamericana 2021 (en 
este caso en streaming desde Lisboa); Ana Romaní, Premio Nacional de Pe-
riodismo Cultural en 2018 y Premio de la Crítica de Poesía en Gallego 2021; 
Roger Wolfe y Alfonso Lantero, exbatería del grupo Los Ilegales, que estre-
naron un espectáculo de música y poesía titulado Paisaje adentro; Ana Blan-
diana, poeta rumana que se ha convertido en un referente internacional con 
la edición en varios idiomas, incluido el castellano, de sus últimos libros; Ra-
quel Lanseros y Miren Egur Meabe, Premio Nacional de Poesía 2021. Por su 
parte, la poeta Belén Gache ofreció una muestra de su obra creativa digital 
en el marco de un espectáculo titulado Hiperespacios y multiversos, del 
espacio barroco a Second Life y la Realidad Aumentada.

POEX rindió también homenaje al poeta gijonés Xosé Bolado, fallecido el 
pasado 23 de mayo en Madrid, mediante un acto que se celebró el domingo 
3 de abril conducido por Marta Mori y que contó con la presencia de Berta 
Piñán, Antón García, Xuan Bello, Pablo Antón Marín Estrada y Esther Mun-
tañola. El acto se celebró íntegramente en asturiano.

POEX 2022 tuvo el privilegio de contar también con la presencia del actor 
Héctor Alterio recitando poemas de León Felipe en el espectáculo titulado 
Como hace 300 años celebrado en el Patio del CCAI, sede oficial del festival.

Además del concierto de Ana Lamela que puso el broche a la sesión inau-
gural con Pancho Varona, el cierre de esta tercera edición de POEX también 
fue musical con el concierto Blues castellano, Hammonds, Drums y An-
tonio Gamoneda que pusieron en escena Fernando Menéndez (voz), Chus 
Neira (teclados) y Nacho Valencia (batería).

Lamela estrenó en concierto su 
último álbum, titulado 
Poética d`un carbayu
en poemas de autores y auto
ras asturianos de la actualidad. 

combinaron lecturas duales
e individuales en una muestra 
de diversidad de lenguajes poé
ticos en diferentes idiomas. 
Además del castellano, el as
turiano, el gallego, el euskera, 

Pancho Varona (izquierda) y Javier García Rodríguez 

(derecha, frente a cámara)
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En colaboración con el Festival Internacional de Cine de Gijón (FICX), 
hemos contado con la presencia del cineasta gallego José Manuel Mouriño 
para mantener un encuentro con el público tras la proyección el viernes 1 de 
abril de su reciente película documental José Ángel Valente, escribir lugar. 

Del mismo modo, en colaboración con la Cátedra Leonard Cohen de la 
Universidad de Oviedo, Miriam Perandones mantuvo un coloquio en strea-
ming con el cineasta Manuel Iborra tras la proyección de su película Cohen 
y yo, el sábado 2 de abril en la Escuela de Comercio.

En la previa de ambas películas, POEX presentó el estreno del videopoema 
Asfixia de Asur Fuente basado en textos del escritor y productor musical 
Carlos Barral.

La fotografía también estuvo presente en esta tercera edición con la presen-
tación del libro Siempre van solos, los bichos (Muga, 2021), cuyos autores, el 
poeta Suso Mourelo y la fotógrafa Laura C. Vela estarán presentes en Gijón.

Desde nuestro punto de vista, la cultura debe gestionarse públicamente 
en forma de red, facilitando conexiones entre diferentes entidades, públicas 
y privadas. Del mismo modo, los contenidos quizá ya no se sienten cómodos 
en compartimentos estancos y necesiten respirar más allá de sus aposentos 
convencionales. Desde esa premisa, música, cine, fotografía, cine y palabra 
proponen una deriva de lenguajes poéticos en el festival POEX al servicio de 
la cultura como bien necesario y al alcance de todo tipo de público. Todos los 
actos programados son de ac-
ceso libre hasta completar el 
aforo. Queremos hacer un fes-
tival de poesía para la gente, 
para todo tipo de público, lec-
tores o no de libros de poesía. 
El éxito de público alcanzado 
en esta tercera edición, tanto 
en los actos como en la aten-
ción mediática y divulgación 
en las redes sociales, nos mo-
tiva para seguir trabajando 
en la misma línea, con la mi-
rada puesta ya en POEX 23.

Jaime Priede de la Huerta 

coordinador del Festival

actos programados son de ac-
ceso libre hasta completar el 

-
tival de poesía para la gente, 

-
tores o no de libros de poesía. 

Rosa Valle (izquierda) y Yasmina Álvarez (derecha)
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Heridas que se curan solas: mi poética.

La gran poesía hace esto: te lanza hacia lo alto y luego te 
abandona en la caída.

Qué monstruoso confiarle al cuchillo y su hemorragia la 
tarea de explicarnos los que somos.

Un poema debe ofrecer razones para dejar de tener razón, esa 
superstición de la inteligencia, y para demorarse en las cosas 
minúsculas, que no piensan con palabras sino con barro, aire, 
luz o nada.

(De Heridas que se curan solas. Aforismos sobre la poesía, 2020)

(Madrid, 1961) ha vivido en Sevilla, Málaga, Benarés (India) y actualmente re-
side en Barcelona. Sus últimos libros son: El fugitivo. Poesía reunida: 1984-
2010 (Vaso Roto, 2011), La insomne. Antología esencial (FCE, 2013), Sueños para 
Ada (Hiperión, 2014), La luna se mueve quieta (Isla de Siltolá, 2015), Carta al 
padre (Vandalia, 2016), Fugitivos. Antología de poesía española contemporá-
nea (FCE, 2016), Therigatha. Poemas budistas de mujeres sabias (Kairós, 2016), 
¿En qué estabas pensando? Poesía devocional de la India, siglos V-XIX (FCE, 
2017), Diccionario de símbolos (Editora Regional de Extremadura, 2017), Paseo 
(Luces de gálibo, 2017), Dice Kabir y otros poemas (Pre-Textos, 2019), Hormi-
gas en el cielo o el juego de lo visible (Polibea, 2019), No le hagas preguntas 
a la tristeza. Poemas de las tribus de la India (La Línea del Horizonte, 2019), 
Completamente siendo (Luces de Gálibo, 2020) y Heridas que se curan so-
las. Aforismos sobre la poesía (Libros de la resistencia, 2020). Es Cirrus Ver-
tebratus de honor por la Asociación Española de Contempladores de Nubes.

jesús aguado 31
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«Uno se convierte en aquello en lo que medita», dicen los Yogasutras de 
Patanjali. Pero quizás sea más acertado expresarlo de esta otra manera: uno 
se convierte en aquello hacia lo que cae; o todavía mejor: uno se convierte 
en el poema hacia el que cae.

Pensamientos que están detrás, asomados, irresueltos, distraídos, vagos. Para 
que las cosas transcurran sin tropiezos. Para que el ser sea sin mediaciones.

En la vida pasan cosas, pero son efímeras. La vida pasa por nosotros, pero qué 
somos nosotros. Por la vida pasan camas, hogueras, cumpleaños, una soleá, 
un haiku, juegos, vencejos. Pero qué es todo eso comparado con lo que no 
nos pasa o no hay (o sí hay sin fijarse en nosotros).

Una poesía cordial y abismática a un tiempo, amable y erizada, abierta de par 
en par mientras suenan los portazos, y atenta a lo minúsculo, pero porque lo 
minúsculo es una trampa para atrapar lo grande.

El lenguaje como lugar erizado de síntomas.

La vida está hecha de espejismos y purificaciones, es decir, de lo que parece 
ser pero no es y de lo que, aun siendo enorme e irrefutablemente, necesita 
de alguna clase de ritual para establecerse en lo real.

Lo real no es idealista, esa falacia del espíritu, pero tampoco utópico, esa 
evasión de los tibios.
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Confianza radical en la poesía, desconfianza radical (y paradójica, puesto que 
se expresa verbal y rítmicamente) en el poema. Desde Mallarmé buscamos la 
salida de este laberinto o callejón metafísico. Cada cual ensaya la suya sabiendo 
que lo importante no es encontrarla sino atreverse.

Uno escribe para ser feliz, pero la felicidad no cabe en las palabras. Uno 
escribe para entenderse con el mundo, pero el mundo solo se entiende 
consigo mismo. Uno escribe para situarse en el centro, pero el centro se 
fuga, se desvanece, se oculta, se ríe de nosotros, se desentiende, se va, nos 
deja solos. Uno escribe para ser el que es, pero el ser que somos deflagra, se
astilla, se multiplica, se deshace, se evapora. ¿Para qué, entonces, escribe uno?

La fragilidad es un modo de estar, de ser. Una escritura frágil es un modo de 
estar, de ser. Una escritura que dice cosas pero no les da tiempo a cerrarse 
sobre sí mismas, a momificarse, a anquilosarse, a solidificarse.

 
Una escritura que, cuando uno está a punto de llegar a una conclusión (a 
establecer un silogismo, a apuntar y apuntalar una idea central, a subrayar 
una ley universal o particular), cambia el paso, es decir, nos coge con el paso 
cambiado, nos descoloca, nos obliga a volver al principio, nos zarandea, incluso 
nos increpa.

Una escritura que, consciente de que su futuro está detrás y su pasado está 
delante, parece confiar únicamente en la escritura que se tacha a sí misma, 
que se contradice, que balbucea (y por eso emparentada con la mística), que 
duda infinitesimalmente.

La imaginación, esa batidora de metáforas, ese telar de mundos imposibles, 
es lo que hace que la escritura pueda traducir sus fragilidades en felicidades, 
mundos, centros y seres.
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La imaginación, que nos expulsa de la página y nos rompe en mil pedazos.

La imaginación, que nos vuelve invertebrados, inasibles, invisibles, piezas 
sueltas de un mosaico sin modelo.

La imaginación, que coloca detrás lo que está delante (el futuro en el pasado) 
y delante lo que está detrás (el pasado en el futuro).

Una poesía que ve las cosas que los demás no vemos.

Una poesía a vista de pájaro que sobrevuela el mundo fijándose en todo: en 
lo que se mueve y en lo que permanece quieto, en lo que brilla y en lo que 
se bebe su propia oscuridad, en lo que puede contarse y en lo que se refugia 
en el silencio más absoluto, en lo que es y también en lo que no se atreve a 
ser completamente.

Una poesía que interpela sin gritar y que interroga sin pretender incomodar, 
ni a quien se pregunta ni, cortesía suprema de quien conoce bien las leyes 
del alma, a la misma pregunta.

Una poesía que entiende desde dentro la niebla que ciega el paisaje y el aura 
que envuelve las obras de arte.
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Un libro vivo que tiene élitros, ventosas, raíces, nebulosas. Y que se cuenta 
las patas o las ramas para no tener que contar una historia.

Una poética del infinitivo (irse, volver, escribir, creer, escurrir) porque así, 
por muy duros que sean los textos emanados de ella, uno puede entrar en 
ellos, uno se siente incluido en ellos, uno participa del temblor y del dolor 
que en ellos estalla.

Una poética de los adverbios (todavía, tal vez, poco, tan, siquiera) y de los 
pronombres porque son las partículas humildes las únicas que tienen derecho 
(más que los sustantivos, los adjetivos o los verbos) a enunciar lo real.

Una poética material, sustantiva, fulminante.

Una poética que deshilacha las historias, lo anecdótico, para separar, 
precisamente, sus hilos, para alisarlos, desanudarlos, unirlos de otra manera, 
des-escribir la vida.

La confusión, las contradicciones, los sueños, la turbiedad, lo aleatorio, la 
desposesión: instrumentos para pensar lo que se escapa al pensamiento.

(Extraídos de reseñas, prólogos...)
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La chabacanería es promiscua.

Cielo con dioses: club de golf.

Sangre limpia, cogorza barata.

La metodología nos dignifica.

Los extremos: amantes idílicos.

El progreso aniquila la humildad.

Tropiezo correcto: otro oxímoron.

(Santa Cruz de Tenerife, 1983) es licenciado en Filosofía. Ha publicado los 
libros de aforismos Horizontes circulares (Trea, 2018; Premio AdA de 
los Lectores al Mejor Libro de Aforismos) y Desajustes (La Isla de Siltolá, 
2020; II Premio de Aforismos La Isla de Siltolá). Textos suyos figuran en 
el volumen Diccionario Lacónico (Sequitur, 2019; editado por Miguel 
Catalán) y en la antología Espigas en la era. Micropedia de aforistas 
españoles vivos (Sociedad Cultural Apeadero de Aforistas, 2020), a cargo 
de Carmen Canet y Elías Moro. Su último libro, Una galaxia imperfecta, 
será publicado proximamente por La Isla de Siltolá.

be n i to  ro m e ro
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Prestigio personal: proa del barco.

Qué salvar del fuego. La eterna duda.

Si vas a titubear, hazlo con convicción.

Besos pasados, desencuentros futuros.

Complicidad muda: saludable conquista.

Frases precarias, estreñimiento vitalicio.

La ambición ajena apesta a queroseno.

Oficio: recopilador de miradas perdidas.

Logro sibilino, desconcertante aplauso.

Clases particulares: cultivo de regadío.
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Ser mezquino por amor: perversa paradoja.

La función de la realidad es contradecirnos.

El talento de descalificar desde la prudencia.

Es habitual vender lo artificial como natural.

Rara vez se renuncia a la creencia exquisita.

La arrogancia se viste de la cabeza a los pies.

Libros con letra menuda: barcos que se alejan.

Mirar al Poder en exceso genera dolor cervical.

La mente de un niño: dispersión reconcentrada.

Ser un inútil para el cretino: acaramelado honor.
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Al otro lado de las llamas persiste la posibilidad.

Queja colectiva: factura del derroche individual.

Lo odioso suele ser efectivo. Ese es el problema.

La coherencia de los canallas es digna de elogio.

Niños con malos padres: esponjas en un cenagal.

Si lo barato sale caro, lo gratuito puede arruinarnos.

Lo divino, la belleza y el mal: tres conceptos eternos.

Somos el cuidadoso error de un anhelo inoportuno.

Creerse el mejor: antipático sendero de no retorno.

El suelo se encuentra plagado de certezas sin depurar.
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El odio viejo desprende el peor de los olores conocidos.

El arte de preservar la dignidad con los bolsillos vacíos.

La crítica del privilegiado continúa despertando recelos.

El cínico regala toneladas de humildad al desfavorecido.

Lo improbable espera en una silla con los ojos vendados.

Los ejercicios de ingenio son los descansos del camino.

Odio común, avinagrada compañía para un viaje nefasto.

La sangre fría también puede ser un gesto de inmadurez.

Los sueños de los megalómanos poseen créditos finales.

Fuimos criados entre traducciones que no nos merecíamos.

La pedantería en tiempos de miseria: lago de aguas fecales.
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A los que andan servidos de sí mismos les encanta repetir.

La gente de provecho posee una candidez más elaborada.

Nos desenvolvemos con siniestro placer entre lo caduco.

Al razonamiento genial le preceden innumerables portazos.

Que el prójimo nos produzca el mismo respeto que la Nada.

La peor campaña publicitaria es la que pasa desapercibida.

Hay mínimos que poseen unos elevados niveles de sadismo.

(De Una galaxia imperfecta, inédito)
32
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ju l ia otxoa
(San Sebastián, 1953) es una escritora y ar-

tista visual con más de una treintena de obras publicadas. Entre sus libros des-
tacan los poemarios Luz del aire (Edarcón, 1982; en colaboración con el escultor 
Ricardo Ugarte), Centauro (Torremozas, 1989; finalista Premio Carmen Conde 
1989), L’eta dei barbari (Quaderni della Valli, 1997), La nieve en los manza-
nos (Ediciones Miguel Gómez, 2000), Al calor de un lápiz (Olerti-Etxea, 2001), 
Gunten Café (Diputación Provincial de Málaga, 2004), Taxus baccata (Hipe-
rion, 2005; con dibujos de Ricardo Ugarte), Anotaciones al margen (Escuela 
de Arte y Diseño de Mérida, 2008), La lentitud de la luz (Cálamo, 2008) y Jar-
dín de arena (Ediciones La Palma, 2015). 

De su obra narrativa hay que mencionar: Kískili-Káskala (Vosa, 1994), Un 
león en la cocina (Prames, 1999), Variaciones sobre un cuadro de Paul Klee 
(Hiru, 2002), Un extraño envío (Menoscuarto, 2006), Un lugar en el parque (Al-
berdania, 2010), Escena de familia con fantasma (Menoscuarto, 2013) y Tos de 
perro (Eolas Ediciones, 2021).

Entre sus colaboraciones en poesía visual destacan: Homenaje a Manuel 
Altolaguirre (Instituto Cervantes en Fez, Marruecos, 2007), Miguel Hernán-
dez. Muestra de Poesía Visual (Universidad Miguel Hernández, Elche, 2008) y 
Homo Ludens (Fundación Jorge Oteiza, Alzuza, Navarra, 2010). Su extensa obra 
ha sido traducida a diferentes idiomas.
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