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Pablo Neruda


Pablo Neruda y su Obra

Después de la figura de Rubén Darío, equiparable a los más grandes de la lengua, el poeta chileno Pablo Neruda es de los poetas latinoamericanos, el más conocido y difundido mundialmente.

Las posiciones políticas asumidas pública y continuamente por Neruda, su compromiso, llevaron a que su figura fuera elogiada por muchos que no hubieran conocido de otro modo su obra. El también procuró hacer de su poesía un arma que buscaba objetivos no siempre literarios. La vida y creación de Neruda concurren en un mismo objetivo, pues su lírica ha estado siempre comprometida.

Neruda estuvo abierto a todas las influencias literarias posibles.

“Veinte poemas de amor y una canción desesperada”

El libro “Veinte poemas de amor y una canción desesperada” fue publicado a los 20 años de edad de Neruda en 1924. Un libro de poesía amorosa y uno de los que más han hecho conocer su nombre en América y España. Significa este poemario la ruptura con sus versos adolescentes, es decir que constituye la culminación del primer período de la obra de Neruda. 
Según el autor, es un libro de amor porque a pesar de su aguda melancolía está en él el goce de la existencia. Los 20 poemas son el romance de Santiago, con las calles estudiantiles, la universidad y el olor de las madreselvas del buen amor compartido.

La poesía de este libro está inspirada en dos mujeres: Marisol (vital y alegre) que es el amor de la natal Temuco y Marisombra (callada, triste y melancólica) que es el amor de Santiago. El poemario está distribuido con diez poemas realizados para Marisol y diez poemas realizados para Marisombra. La mujer ocupa el centro de estos poemas, no el paisaje. El paisaje aparece en torno al amor.

La sensualidad desenfrenada domina cada verso del poemario: los poemas son una toma de posesión no sólo de la mujer sino también del mundo.

Neruda se basa en un simbolismo penetrante que no se refiere a una historia sentimental sino a la expresión de un amor que ni siquiera la experiencia física supera. El poeta no la desea, sino que los versos le sirven para quemar la ilusión; su mensaje es desabrido, sin comunicación.

Neruda magnifica siempre el escenario de su lírica, pero nunca con exceso para su pasión, que es grande, y que se expresa como el prototipo del infatigable anhelar del hombre enamorado de algo que en ninguna realidad cristalizará jamás.

En esto está la honda emotividad de sus versos: rebasado el aspecto meramente anecdótico, cobra en sus versos una grandeza lo que hay de dramático en esa angustiada lucha por la superación de lo humano, que es el amor.

Neruda, como gran enamorado, ensancha para el espíritu los límites del mundo. Parece sentir con amarga complacencia el trágico destino del hombre, que crea nuevos enigmas, para engañar su incapacidad de resolver los antiguos. Entonces exalta el “yo lírico”, y sus versos son turbulentos, precipitados.

Este libro ofrece torrentes de lirismo, de patética y expresiva poesía, de renovación lingüística.

Un evidente fondo neoromántico se une aquí con una actitud ante el lenguaje y la sugestión poética, que hará crisis más tarde en la obra “Residencia en la Tierra”.

Una musicalidad constante contribuye el trágico y fervoroso temblor que ha hecho de este libro.

Neruda logra con este libro, dar validez moderna y conquistadora actualidad a un contenido abiertamente romántico.

En el poemario predomina el sentimiento melancólico, pero no hay angustia.

El erotismo aparece relacionado con la idea de la mujer. Ésta representa la salvación de la soledad. Elementos fundamentales de la poesía de Neruda son la mujer relacionada con el erotismo, con la presencia de lo físico.

“Residencia en la tierra”

Esta obra se encuentra ubicada en la segunda etapa de la poesía de Neruda. Recordamos que la primera correspondía a la etapa romántica del autor donde escribe por ejemplo “Veinte poemas de amor y una canción desesperada”.

En este libro, el poeta no encuentra donde refugiarse porque el mundo está lleno de angustia. Se marca un cambio de etapa, de edad. Fue escrita en el período de entre-guerras.

La obra “Residencia en al tierra” (1931) es una poesía muy difícil de leer lo que le confiere la característica de “hermética”, aparen imágenes cerradas y difíciles de comprender (característica surrealista).

Los poemas de “Residencia en la tierra” poseen un emporio de imágenes surgidas del reino de lo inconsciente (irracional), que sean manejadas siempre al borde de la lógica, es otro punto. Según Amado Alonso crítico de su obra, Nerdua es el “poeta antena” que tiene una actitud pasiva para percibir lo confuso.

El autor parte de la melancolía y deriva en la angustia. Se cultiva el feísmo. Se cultivan las imágenes monstruosas, surrealistas (derivadas de los sueños), no tienen coherencia.

Neruda ofrece su cosmovisión: el mundo para él esta determinado por la soledad, la desesperación, la violencia, es un caos, un naufragio, una interminable destrucción de sí mismo.

Obra: “Veinte poemas de amor y una canción desesperada”

Poema XX

Puedo escribir los versos más tristes esta noche.

Escribir por ejemplo: “La noche está estrellada,

y tiritan, azules, los astros, a lo lejos”.

El viento de la noche gira en el cielo y canta.

Puedo escribir los versos más tristes esta noche.

Yo la quise, y a veces ella también me quiso.

En las noches como ésta la tuve entre mis brazos.

La besé tantas veces bajo el cielo infinito.

Ella me quiso, a veces yo también la quería.

Cómo no haber amado sus grandes ojos fijos.

Puedo escribir los versos más tristes esta noche.

Pensar que no la tengo. Sentir que la he perdido.

Oír la noche inmensa, más inmensa sin ella.

Y el verso cae al alma como al pasto el rocío.

Que importa que mi amor no pudiera guardarla.

La noche está estrellada y ella no está conmigo.

Eso es todo. A lo lejos alguien canta. A lo lejos.

Mi alma no se contenta con haberla perdido.

Como para acercarla mi mirada la busca.

Mi corazón la busca, y ella no está conmigo.

La misma noche que hace blanquear los mismos árboles.

Nosotros, los de entonces, ya no somos los mismos.

Ya no la quiero, es cierto, pero cuánto la quise.

Mi voz buscaba el viento para tocar su oído.

De otro. Será de otro. Como antes de mis besos.

Su voz, su cuerpo claro. Sus ojos infinitos.

Ya no la quiero, es cierto, pero tal vez la quiero.

Es tan corto el amor, y es tan largo el olvido.

Porque en noches como ésta la tuve entre mis brazos,

mi alma no se contenta con haberla perdido.

Aunque éste sea el último dolor que ella me causa,

y éstos sean los últimos versos que yo le escribo.
Análisis

El poema fue publicado en 1923 con el título “Tristeza a la orilla de la noche”. Este primer título muestra dos elementos o datos fundamentales que aparecen a lo largo de todo el poema: la tristeza y la noche. Luego, con la 1ra edición del libro en 1924, fue denominado: “Poema XX”.

Este poema está inspirado en “Marisombra”: una mujer callada, triste y melancólica. Esta mujer no es nombrada por el autor, sino que los críticos la denominan así dada las características de dicha mujer. Otros poemas de este libro, se inspiran en “Marisol” que es una mujer completamente opuesta: vital y alegre.

Mujer y amor se proyectan sobre un plano de tristeza y aventura, separación y muerte entretejen sus oscuros hilos en la zona de un amor desnudo, desnudado por los amantes: “Ya no la quiero, es cierto, pero tal vez la quiero. Es tan corto el amor, y es tan largo el olvido”.

El poeta utiliza la presencia de la amada y de la melancolía, utiliza a la amada como pretexto para hablar de su tristeza.
El erotismo aparece relacionado con la idea de la mujer. Ésta representa la salvación de la soledad. Elementos fundamentales de la poesía de Neruda son la mujer relacionada con el erotismo, con la presencia de lo físico.

El tema que utiliza hace sentir identificado al lector. Al parecer, el tema es la melancolía por la pérdida de la amada. Sin embargo, a lo largo del poema, Neruda generalizará sus reflexiones a todos los hombres; de ahí que el tema sea la melancolía, la nostalgia, el vacío, la soledad, en fin: una serie de sentimientos de tristeza del poeta que necesita aferrarse a la imagen de su amada y de la noche para lograr la salvación.

La estructura externa:

El poema consta de estrofas de versos pareados (de dos versos, este tipo es la más común en los poemas amorosos), alejandrinos (14 sílabas), y de arte mayor (más de 8 sílabas). Posee rima asonante en los versos pares.

Tema: se pueden hacer dos interpretaciones.

1) La idea central es la tristeza, que para comunicarse de un modo claro, se objetiva por medio del a ausencia de la amada y la noche. Origen de la tristeza.

2) La idea central es la pérdida de la amada, ello le provoca al poeta, tristeza. A causa de la ausencia de la amada, surge el dolor del poeta. Origen ausencia de la amada.

Comentario de Amando Alonso (crítico de su obra):

“En la poesía juvenil, la melancolía se cubre de nostalgia: la tristeza del bien perdido. La melancolía se envuelve en belleza y canción. La melancolía del adiós a las cosas que se han ido es un modo de retenerlas”.

Puedo escribir los versos más tristes esta noche.

La tristeza aparece desde el primer verso. El origen del poema es la tristeza: “Puedo escribir los versos más tristes esta noche”.

Tiene un inicio prosaico (tiene que ver con la forma de escribir), donde se expresa lo que siente el poeta antes de escribir su poema. El inicio es simple como puede ser el de un cuento o una prosa, no tiene un lenguaje complicado sino que es sencillo y muy directo. Aparece la presencia de la noche. Ésta constituye un concepto de gran prestigio poético. Desde los inicios de la literatura, la noche se ha asociado con la muerte y con la tristeza. La noche aparece reiteradas veces en el poema, con el objeto de afirmar el sentimiento de tristeza que habita en el poeta. La noche es una característica de los románticos, como momento preferido en sus poemas.

En el primer verso Neruda afirma su arte, el maravilloso don de escribir. Reflejar algo de lo simple y eternamente humano, es una hazaña que confiere rasgos de artista; por eso afirma el arte de la escritura. Dar sello propio y particular fisonomía a aquello en que otros se irán encontrando luego, es tarea de creador; por eso toca un tema en el cual el lector se sentirá identificado. Expresa un sentimiento que abarca a toda la humanidad el amor es para Neruda, un concepto universal poético y arte filosófico.

Escribir por ejemplo: “La noche está estrellada,

y tiritan, azules, los astros, a lo lejos”.

Luego aparece una frase cotidiana, antipoética, que le quita el áurea formal que tienen todos los poemas y lo hace más cotidiano y coloquial, hasta podría decirse un poco más vulgar: “Escribir por ejemplo...”.

A lo largo de todo el poema se dan una serie de expresiones coloquiales que lo convierten en un diálogo con el que el lector se siente identificado y hasta familiarizado por el tema tratado. Con el ejemplo se afirma la presencia de la noche. Esta es la primera objetivación de la tristeza (según Amado Alonso, crítico de su obra). El poeta expresa sus sentimientos a través de un elemento externo al hombre: la noche. La tristeza no deriva de la noche, pero el poeta encuentra en ella el objeto para expresar su sentimiento.

El poeta reafirma el arte de su escritura expresado por medio de “puedo escribir”.

La expresión: ”noche estrellada” nos remite a una noche especial, no común. El poeta hace una proyección cósmica, una referencia al universo.

El viento de la noche gira en el cielo y canta.

El ejemplo (por ejemplo ”la noche...”) se enmarca entre comillas. Al cerrarse las comillas, culmina el ejemplo y se entra en el poema propiamente dicho, sin abandonar la incursión en lo cósmico, nos habla del viento: “El viento de la noche gira en el cielo y canta”. El viento aparece personificado (figura literaria que le da vida humana a algo que no lo tiene): gira y canta. Hay siempre una música de fondo en el poema. Es un viento que gira, no es violento. Le da al entorno un tono de tranquilidad, un ritmo peculiar. Aparecen imágenes visuales y luego auditivas.

Puedo escribir los versos más tristes esta noche.

La expresión: “Puedo escribir los versos más tristes esta noche” se repite tres veces a lo largo del poema, constituye un estribillo. Se reafirma la necesidad de escribir. El estribillo le da una musicalidad al poema, ayuda a crear un ritmo, insiste en una idea: el poder de la escritura. Esta reiteración de sonidos ordenados y proporcionados en el tiempo le da al poema una acentuación simétrica (cierta simetría y cierto ritmo).

Yo la quise, y a veces ella también me quiso.

Aparece la segunda objetivación del poema: la amada, una amada que ya no está; el poeta se remonta a un pasado. Comienza a contradecirse: “A veces ella también me quiso” instala en el tiempo al amor. El concepto del amor es efímero, una situación momentánea, pasajera. El poeta a lo largo del poema se contradice en los sentimientos hacia la amada: “la quise”, “ya no la quiero”, “pero tal vez la quiero”. A través de estas expresiones sitúa al amor en el tiempo, hay una concepción del amor, pues no siempre se quiere de la misma manera.

En las noches como ésta la tuve entre mis brazos.

“En las noches como ésta la tuve en mis brazos”. Aparece la presencia del cuerpo de la amada, erotismo, característica de la poesía Nerudiana. Comienza a manifestarse el vacío del presente en contraste con lo grávido (con lo pleno o lleno) del pasado.

La besé tantas veces bajo el cielo infinito.

“La besé tantas veces” reiteración del erotismo expresado anteriormente en el cuerpo de la amada. La expresión “cielo infinito” constituye una reiteración del elemento cósmico, habla de un cielo sin límites. El poeta se siente pequeño frente a aquel cielo. Hay un paralelismo entre el cielo y el amor. El poeta es el “yo lírico” del poema, por ello los verbos están en primera persona. También aparecen verbos sin conjugar que dan una idea de continuidad.

Ella me quiso, a veces yo también la quería.

En un determinado momento, se da una reversión del concepto del amor: “Yo la quise y a veces ella también me quiso”. “Ella me quiso, a veces yo también la quería”. Los versos son opuestos, sin embargo el concepto es el mismo. Los verbos “quise” conjugado en pretérito perfecto (acción perfecta y acabada) y “quería” conjugado en pretérito imperfecto.

Cómo no haber amado sus grandes ojos fijos.

La expresión: “sus grandes ojos fijos” expone el sentimiento del autor basado en la mirada. Los ojos representan la melancolía. La mirada es un elemento descriptivo y simboliza la sabiduría. Podría también, la mirada, representar la atracción física que hubo entre los amantes.

Puedo escribir los versos más tristes esta noche.

En el verso once se reitera el estribillo.

Pensar que no la tengo. Sentir que la he perdido.

Aparece una cesura fuerte que divide al verso en dos partes, a través de un punto y lo convierte en un verso bimembre, dos hemistiquios de siete sílabas cada uno. Se unen la razón y el sentimiento: “Pensar que no la tengo. Sentir que la he perdido”. Se combinan una expresión en presente (“tengo”) con una expresión en pasado (“he perdido”). En ese pasado se gesta la pérdida del presente. El poeta parece disfrutar esa pérdida, ya que insiste en ello; es una de las tantas contradicciones  que aparecen en el poema. Surge la soledad y la melancolía que comenzará a acentuarse. La pérdida se piensa y se siente, están los dos aspectos el racional (pensamiento) y el irracional (sentimiento), a nivel de corazón y de mente siente la pérdida.

A modo de esquema: el poeta siente tristeza, por ello busca justificaciones (la noche y el amor perdido). Estas justificaciones reflejan la vida en el vacío del poeta. Este recurre a la literatura (al arte de escribir). La poesía convierte el vacío en melancolía. De la melancolía se vuelve a la poesía. Al final el poder de la poesía borrará la melancolía. Importancia de la concepción de la poesía.

Desde el verso 13 al 18 aparecen un conjunto de elementos cósmicos que denotan la inmensidad del universo (concepto reiterado en el poema).

Oír la noche inmensa, más inmensa sin ella.

La expresión: “Oír la noche inmensa” constituye una sensación auditiva a la que se le adjudica cierta vida. Se resalta y reitera la inmensidad que origina la soledad del poeta. La noche y la amada aparecen unidos en un verso (paralelismo). Aparecen por primera ves en el poema las dos objetivaciones: la noche y la amada.

Y el verso cae al alma como al pasto el rocío.

Aparece una comparación: “y el verso cae al alma como al pasto el rocío”. El rocío reconforta al pasto así como el verso lo hace con el poeta. Se adjudica a la poesía una virtud salvadora. El rocío que es, en su esencia agua, simboliza la purificación, la vida. El verso es tan necesario para el poeta como la vida misma. El verso sería paralelo al roció y el alma al pasto. Se sigue mostrando la importancia de la concepción de la poesía.

Que importa que mi amor no pudiera guardarla.

Aparece la resignación del poeta; le importa lo actual y no lo pasado: ”Que importa que mi amor no pudiera guardarlo”. Se insiste en la ausencia de la amada y la presencia de la noche.

La noche está estrellada y ella no está conmigo.

La expresión: “La noche está estrellada” constituye una salida para el poeta; es una esperanza para ese sentimiento de soledad. El poeta se centra cada vez más en si mismo.

Eso es todo. A lo lejos alguien canta. A lo lejos.

Luego aparece una frase coloquial (diálogo) “Eso es todo” nos indica que finaliza la evocación de la amada, le pone un fin. Sin embargo, luego retoma nuevamente el tema. El la quiere olvidar, pero al parecer no lo logra; sus versos giran en torno a ella. Hay una constante contradicción en la vida del poeta.

La expresión “A lo lejos alguien canta” nos indica una distancia temporal mas que una distancia espacial. Nos remite a un futuro, como si hubiera una esperanza; sabe que algo bueno va a pasar. Se opone canto a sufrimiento. Se muestra la lejanía del canto.

Mi alma no se contenta con haberla perdido.

El alma del poeta no se conforma con haberla perdido. No hay sufrimiento, sino deseo de volver a tenerla (nostalgia).

Luego de la expresión “Esto es todo” y de retomar el tema de la amada, hay una profundización del mismo.

Como para acercarla mi mirada la busca.

Aparece la denotación de una razón: el anhelo, la búsqueda de algo. Reaparece la mirada como elemento descriptivo.

“Como para acercarla mi mirada la busca” constituye una sinécdoque, designa un todo por una de sus partes, su mirada lo representa a él (todo el poeta) que intenta encontrar a su amada.

Mi corazón la busca, y ella no está conmigo.

“Mi corazón la busca...” nuevamente se instaura una sinécdoque, queriendo, mediante el corazón representarse a sí mismo. Metáfora del sentimiento y la pasión.

La misma noche que hace blanquear los mismos árboles.

La luna de la noche blanquea los árboles. En la noche los colores tienen un tono distinto. Se insiste en la presencia del cosmos y de la noche.

Nosotros, los de entonces, ya no somos los mismos.

La naturaleza no varía; sin embargo “Nosotros, los de entonces ya no somos los mismos”. Con este verso, Neruda hace una reflexión que va más allá del entorno de él y su amada, quién se extiende a todos los hombres. El hombre del presente no es igual al niño del pasado; a cada instante que pasa, experimentamos un cambio. Denota el origen de la tristeza basado en el paso del tiempo.

Hay una melancolía notoria, se ve el desgaste del ser humano por el paso del tiempo.

Son los versos claves del poema. La naturaleza permanece “misma noche” y “mismos árboles”. El cosmos sigue igual, pero quienes cambian somos nosotros, no sólo el poeta y la amada sino todos los seres humanos. Esta reflexión es fundamental porque tiene que ver con el sufrimiento por el pasaje del tiempo, con la soledad, con el vacío, con los cambios del ser humano. Posiblemente esos versos sean el origen de la tristeza, de ese vacío que lo llevarían a recordar a su amada y a la noche.

Este poema por ser el último del libro, anticipa la idea de las próximas obras, de las próximas “Residencias en la tierra”, donde comienza a aparecer la angustia, angustia casi desesperante que lo hace gritar, que lo hace llorar. En este poema el sentimiento es la melancolía, la tristeza, pero no hay angustia ni sufrimiento.

El verso veintidós es muy importante porque adelante la temática de la obra “Residencia en la tierra”. Constituye la angustia que parte del yo lírico del poeta y de su amada, y se extiende a todos los seres humanos (es un tema filosófico más que poético). Se adquiere la conciencia del paso del tiempo, hay cambios y aprendizajes. El paso del tiempo a toda la humanidad.

Ya no la quiero, es cierto, pero cuánto la quise.

Con la expresión “ya no la quiero” se nota el paso del tiempo, expresado y reconocido por el poeta en el presente.

Luego “... es cierto,...” es una de las tantas frases coloquiales que aparecen en el poema para quitarle la solemnidad típica de todos los poemas.

Mi voz buscaba el viento para tocar su oído.

Luego hay una sinestesia (complejo sensorial), una imagen auditiva (“voz”) y una relativa al tacto (“tocar”), erotismo. El poeta se vale de su voz y del viento (elemento cósmico) para tocar a su amada. Constituye una imagen delicada. El viento transporta la voz porque los amantes están lejos. Trata de seguir en contacto con su amada. Esta es una imagen muy poética, relaciona los sentimientos con lo cósmico; característica muy importante en la poesía de Neruda.

De otro. Será de otro. Como antes de mis besos.

Aparece un verso de abundante puntuación. Aporta lentitud que simboliza la resignación y nostalgia del poeta. “De otro. Será de otro. Como antes de mis besos”.

Su voz, su cuerpo claro. Sus ojos infinitos.

Se dan una serie de elementos relativos a la amada: “su voz” que es la base de la comunicación; “su cuerpo claro” imagen erótica, el adjetivo lo relaciona con la pureza; “sus ojos infinitos” porque comunican mucho, los relaciona con el cosmos. De esta amada siempre habla de sus ojos, no hay una descripción física, no se sabe como es.

Ya no la quiero, es cierto, pero tal vez la quiero.

Con las expresiones: “Ya no la quiero... pero tal vez la quiero”, cambia el concepto de un instante al otro (el amor es un concepto efímero, regulado por el paso del tiempo). El ser humano es contradictorio en sus sentimientos.

Hay un paralelismo antitético (dos versos son paralelos similares pero opuestos); se repite una idea por oposición o antítesis: “Ya no la quiero, es cierto, pero cuanto la quise”, “Ya no la quiero, es cierto, pero tal vez la quiero”.

Es tan corto el amor, y es tan largo el olvido.

“Es tan corto el amor, y es tan largo el olvido”, al poeta le cuesta olvidar a su amada, a ese amor perdido, que según su referencia en su momento fue muy breve. Aparece una cesura que divide al verso en dos partes y lo convierte en un verso bimembre. Se opone temporalmente el amor con el olvido; aparece el concepto de tiempo psicológico (mediante la cesura), el amor es fugaz y rápido; el olvido es doloroso y lento.

Desde estos versos en adelante, el poema gira en torno al mismo tema. El poeta no se contenta con la pérdida de su amada.

Porque en noches como ésta la tuve entre mis brazos,

mi alma no se contenta con haberla perdido.

Se reiteran dos versos con la misma frase, pero en este caso, el verso encaja mucho mejor en el contexto, en la oración "mi alma no se contenta con haberla perdido”, resalta el “yo” del poeta.

Aunque éste sea el último dolor que ella me causa,

y éstos sean los últimos versos que yo le escribo.

Los versos finales al ser el cierre del poema constituyen el cierre de la causa tratada. Se culmina, se borra la melancolía que durante todo el poema sintió el poeta. Este decide no mortificarse más: “aunque éste sea el último dolor que ella me causa,/ y éstos sean los últimos versos que yo le escribo”.

El poema comienza con una conciencia de la escritura (de su arte) y finaliza con la misma conciencia: “Puedo escribir los versos más tristes esta noche...” y “... y estos sean los últimos versos que yo le escribo”.

Este final que es inducido por el poeta, nos indica que, que a pesar de todos sus intentos de poesía, él no olvidará a su amada.

La melancolía fue el modo de retener lo que se había perdido. Cuando se resignó a perderla y se decidió a dejar de pensar en ella, trató, por medio de la poesía, de borrar esa melancolía que le causó tanta tristeza. Por esto, es tan importante la presencia de la amada en el poema. El autor por medio de su arte, la poesía, trata de borrar o terminar con ese recuerdo de tristeza.

Obra: “Veinte poemas de amor y una canción desesperada”

Poema XV

Me gustas cuando callas porque estás como ausente,

y me oyes desde lejos, y mi voz no te toca.

Parece que los ojos se te hubieran volado

y parece que un beso te cerrara la boca.

Como todas las cosas están llenas de mi alma,

emerges de las cosas, llena del alma mía.

Mariposa de sueño, te pareces a mi alma,

y te pareces a la palabra melancolía.

Me gustas cuando callas y estas como distante.

Y estas como quejándote, mariposa en arrullo.

Y me oyes desde lejos, y mi voz no te alcanza:

déjame que me calle con el silencio tuyo.

Déjame que te hable también con tu silencio

claro como una lampara, simple como un anillo.

Eres como la noche, callada y constelada.

Tu silencio es de estrella, tan lejano y sencillo.

Me gustas cuando callas porque estás como ausente.

Distante y dolorosa como si hubieras muerto.

Una palabra entonces, una sonrisa bastan.

Y estoy alegre, alegre de que no sea cierto.

Análisis

Este poema pertenece al libro “Veinte poemas de amor y una canción desesperada”, texto de la primera etapa o etapa de iniciación (1921-1930) de Pablo Neruda. Se trata esta obra de una poesía amorosa e idealizada, influida por el romanticismo y el modernismo.

Especialmente el poema XV presenta una poesía erótica, de juventud, que se centra en la experiencia interior del amante, mas que en la culminación plena de la relación amorosa con la mujer amada.

Es un poema formado por cinco estrofas de cuatro versos alejandrinos (14 sílabas) con rima consonante en los versos pares.

Me gustas cuando callas porque estás como ausente,

y me oyes desde lejos, y mi voz no te toca.

Parece que los ojos se te hubieran volado

y parece que un beso te cerrara la boca.

El tema del poema es el amor idealizado. El yo lírico dirige su palabra poética a la amada, conversa con el silencio de ésta, que es el leit motiv (motivo recurrente) de este poema: “Me gustas cuando callas...”.

El poema tiene forma de dialogo amoroso, en la medida que el yo lírico (emisor) se dirige a la amada (receptor). Sin embargo, el dialogo aparece representado de manera incompleta, no hay respuestas directas de la amada, sugiriéndose así la idealización plena de la relación amorosa.

No se constituye ninguna imagen concreta de la amada, caracterizada a través de su silencio y esto confirma su falta de posesión. Todo queda en el intimo sentir del enamorado “me oyes desde lejos, y mi voz no te toca”. La presencia de sensaciones auditivas es constante en la poesía de Neruda. El paralelismo esta presente en todas las estrofas del poema, en esta estrofa aparece en los versos tercero y cuarto: “Parece que los ojos se te hubieran volado / y parece que un beso te cerrara la boca.”

La base del paralelismo es la repetición, en este caso se reitera la estructura sintáctica del verso (verbo + oración subordinada).

Se advierte que todo es un “parecer” reiterado, que viene luego de la certidumbre de que la soledad se impregna del amor evocado y recordado, presente en la ausencia. Ella es recordada en silencio absoluto para eso utiliza comparaciones indicadas con las palabras “parece que”.

Todo queda en el íntimo sentir del enamorado, en su íntimo poetizar lo que sueña. Las metáforas dejan lugar a la comparación con la presencia de nexos lógicos (“como”, “parece que”) lo que no es frecuente en la poesía moderna ni en la de Neruda.

Como todas las cosas están llenas de mi alma,

emerges de las cosas, llena del alma mía.

Mariposa de sueño, te pareces a mi alma,

y te pareces a la palabra melancolía.

En la segunda estrofa ella es presentada por medio de una metáfora “mariposa de sueño” cuyo termino metaforizante es “mariposa de sueño” y el metaforizado (el oculto) es la amada. Ella es una mariposa de sueño porque se desvanece, es idealizada, se escapa ante el contacto con lo real. Por eso se parece a la “palabra melancolía”.

El poeta elude (evita) la fácil y prosaica declaración de su melancolía: ella es la que se acerca a la palabra no al sentimiento, es una melancolía nombrada. Hay una gradación en la estrofa por eso termina con esta palabra clave del poema: “melancolía”.

Son constantes las reiteraciones “te pareces...”, “ te pareces...”.

Ella también aparece impregnada del alma de él ”llena del alma mía”.

Me gustas cuando callas y estas como distante.

Y estas como quejándote, mariposa en arrullo.

Y me oyes desde lejos, y mi voz no te alcanza:

déjame que me calle con el silencio tuyo.

En la tercera estrofa la amada es nuevamente una mariposa pero esta ves “en arrullo”, es una presencia lejana e inalcanzable que solo sabe callar con un silencio que el enamorado desea poseer. La mariposa simboliza la condición de inapreciable de la amada que no es poseída, amor platónico, inalcanzable. Amor propio del romanticismo.

Las reiteraciones y las variaciones dan al poema una textura rítmica-temática trabajada, a pesar de la aparente facilidad.

Se da en este cuarteto una anáfora que la encadena con la estrofa primera: “me gustas”. Además aparece un polisindeton (repetición del nexo “y”) que sirve para acumular imágenes y dar ritmo al poema.

Predomina la presencia del silencio y se mencionan sensaciones relacionadas con lo auditivo: “arrullo”, “quejándote”.

Déjame que te hable también con tu silencio

claro como una lampara, simple como un anillo.

Eres como la noche, callada y constelada.

Tu silencio es de estrella, tan lejano y sencillo.

Las imágenes del poema se relacionan mayoritariamente con la luz, aún la de la noche porque es “constelada”. Este rasgo lumínico puede ser asociado con el tema amoroso, en su relación con el principio de la vida.

En la cuarta estrofa se hace presente la noche, la lírica nocturna es muy antigua y típica del romanticismo: “eres como la noche, callada y constelada”. Se realiza una comparación, la amada es asimilada a la noche por su silencio y su brillo de estrellas.

Aparecen otras comparaciones que enriquecen la imagen de la amada: “tu silencio claro como una lámpara” el término comparante “lámpara” y el término comparado “tu silencio”. La claridad une los dos términos, su silencio es claro como la luz de una lámpara, puro como éste. Se trata de un silencio que es origen del sentimiento amoroso, no involucra la oscuridad del rechazo, sino la luminosidad de toda fuente amorosa y vital. La siguiente comparación “simple como un anillo”, recuerda la sencillez de un anillo de compromiso que simboliza la fidelidad.

Me gustas cuando callas porque estás como ausente.

Distante y dolorosa como si hubieras muerto.

Una palabra entonces, una sonrisa bastan.

Y estoy alegre, alegre de que no sea cierto.

En la última estrofa, el primer verso es la reiteración con la que se inicia el poema: “Me gustas cuando callas porque estás como ausente”. Búsqueda de un diseño circular del poema que en cierto modo inmoviliza la vivencia de la que nace el poema. También está presente, para borrarse de inmediato, la posibilidad de la muerte, acompañada de un “como” que la aleja: “distante y dolorosa como si hubieras muerto”.

Pero el poema finaliza con la presencia del “alegre” que se reitera: “Y estoy alegre, alegre de que no sea cierto”, sentimiento que concluye el poema.

La mujer silenciosa de este célebre poema aparece también en otros de Neruda. Este se parece a la mujer que presenta Béquer en sus poesías. Este poeta romántico se sentía atraído por la mujer dormida: “Despierta, tiemblo al mirarte, - dormida me atrevo a verte”. Neruda también conversa con el silencio de la amada.

Obra: “Residencia en la tierra”

Poema: "Walking around"

Sucede que me canso de ser hombre.

Sucede que entro en las sastrerías y en los cines

marchito, impenetrable, como un cisne de fieltro,

navegando en un agua de origen y ceniza.

El olor de las peluquerías me hace llorar a gritos.

Sólo quiero un descanso de piedras o de lana,

sólo quiero no ver establecimiento ni jardines,

ni mercaderías, ni anteojos, ni ascensores.

Sucede que me canso de mis pies y mis uñas

y mi pelo y mi sombra.

Sucede que me canso de ser hombre.

Sin embargo sería delicioso,

asustar a un notario con un lirio cortado

o dar muerte a una monja con un golpe de oreja.

Sería bello

ir por las calles con un cuchillo verde

y dando gritos hasta morir de frío.

No quiero seguir siendo raíz en las tinieblas

vacilante, extendido, tiritando de sueño,

hacia abajo, en las tripas mojadas de la tierra,

absorbiendo y pensando, comiendo cada día.

No quiero para mi tantas desgracias.

No quiero continuar de raíz y de tumba,

de subterráneo solo, de bodega con muertos,

aterido, muriéndome de pena.

Por eso el día lunes arde como el petróleo

cuando me ve llegar con mi cara de cárcel,

y aúlla en su transcurso como una rueda herida,

y da pasos de sangre caliente hacia la noche.

Y me empuja a ciertos rincones, a ciertas casas húmedas,

a hospitales donde los huesos salen por la ventana,

a ciertas zapaterías con olor a vinagre,

a calles espantosas como grietas.

Hay pájaros de color azufre y horribles intestinos

colgando de las puertas de las casas que odio,

hay dentaduras olvidadas en una cafetera,

hay espejos

que debieran haber llorado de vergüenza y espanto,

hay paraguas en todas partes, y venenos, y ombligos.

Yo paseo con calma, con ojos, con zapatos,

con furia, con olvido,

paso cruzo oficinas y tiendas de ortopedia, 

y patios donde hay ropas colgadas de un alambre:

calzoncillos, toallas y camisas que lloran

lentas lágrimas sucias.

Análisis

Este poema pertenece al libro “Residencia en la tierra” (segunda) ubicado en la segunda etapa de la poesía de Neruda. Recordamos que la primera correspondía a la etapa neoromántica del autor donde escribe por ejemplo “Veinte poemas de amor y una canción desesperada”.

En estos libros, el poeta no encuentra donde refugiarse porque el mundo está lleno de angustia. Se marca un cambio de etapa, de edad. Fue escrita en el período de entre-guerras.

Fue escrito entre los años 1931 y 1935. Es una poesía difícil, violenta y angustiada. El poema parte de un sentimiento de angustia, de dolor, en una serie de elementos que la rodean. Todo lo relacionado con la ciudad, Neruda lo concibe como falso, malo, corrupto (hay una cierta relación entre esta concepción de la ciudad y la de Baudelaire).

Partiendo de la idea de la tierra como madre, el hombre ha de volver a ella. En este poema se encuentran dos tipos de símbolos característicos de las vanguardias, los que tienen que ver con lo realizado por el hombre como todo lo encontrado en la ciudad (símbolos de la falsedad), y los símbolos que tienen que ver con lo natural, aquello aún no tocado por el hombre (símbolos verdaderos). Queda definida la utilización de símbolos de la siguiente forma: a) de lo elemental (de lo puro); b) de lo opuesto (de lo falso).

Neruda ofrece su cosmovisión: el mundo para él esta determinado por la soledad, la desesperación, la violencia, es un caos, un naufragio, una interminable destrucción de si mismo.

En cuanto a la interpretación del título del libro, podemos expresar que aparece un compromiso con el lugar donde se vive: “caminando alrededor” (walking arround). También se hace presente un sentimiento hacia la tierra, esta puede ser asociada con lo natural con lo que no fue transformado por el hombre o tal vez con el planeta tierra.

El poema “Walking around” parte de un sentimiento de angustia, de dolor, de una serie de elementos que rodean el yo lírico. El significado del título “Caminando por ahí, sin dirección” nos muestra el desorden que reinará en las imágenes del poema. Es un título emblemático porque hace referencia al tema del poema. El muestra a través de este poema, todo lo que ve al caminar por ahí, imágenes de lo que ve a su alrededor.

Parte de la melancolía y deriva en la angustia. Se cultiva el feísmo. Se cultivan las imágenes monstruosas, surrealistas (derivadas de los sueños), no tienen coherencia.

Es una poesía que brinda una terrible visión de lo que se deshace. Se muestran imágenes de destrucción, palabras que indican la desintegración. Hay una verdadera visión apocalíptica en los poemas (no hay salvación).

Se desecha la amada, la noche estrellada, los ojos melancólicos, y todas las imágenes que puedan ser imaginadas por el lector. No se muestra nada que se pueda sentir o ver. Hay imágenes nuevas y distintas.

Con frecuencia, el tema es un sentimiento; como los sentimientos no se pueden explicar racionalmente, es que se utilizan imágenes irracionales e incoherentes.

Una primera lectura del poema nos comunica el estado de ánimo del yo lírico, expresado como un intenso cansancio, insatisfacción y hastío ante su actual condición de ser.

Estructura externa:
En cuanto a su estructura externa está formado por 10 estrofas, 6 cuartetos, 1 terceto y 3 sextetos. La métrica es irregular, predominan los versos de arte mayor sobre todo endecasílabos (11 sílabas) y los alejandrinos (14 sílabas). La rima es libre, no hay regularidad. Esto es una característica de las vanguardias, de las cuales este poema es un ejemplo; poema de tipo surrealista.

Existe coherencia entre la forma y el contenido, se transmite el mismo mensaje caótico en lo formal como en lo temático, por esto existe una gran unidad entre forma y contenido.

Estructura interna:
La estructura interna del poema es la siguiente: está constituida por cinco momentos. 1- En el primero predomina el yo lírico y abarca las primeras tres estrofas. 2- En el segundo momento se plantea un quiebre con lo anterior ya que aparece la expresión de un deseo y abarca la cuarta estrofa. 3- El tercer momento tiene como centro de interés el rechazo, aparece en la quinta y sexta estrofa. 4- El cuarto momento tiene relación con la rutina y aparece en las estrofas séptima, octava y novena. 5- El quinto y último momento es la conclusión, en esta se retoman las ideas principales de las estrofas anteriores y aparece en la décima estrofa.

Es un poema bastante angustioso que muestra el cansancio del poeta de su condición de ser humano (característica surrealista).

TEMA 1

El primer momento del poema se abre con la presencia del yo lírico que se destaca desde el principio del mismo. Estas tres primeras estrofas forman un núcleo que da inicio y finaliza con el mismo verso “Sucede que me canso de ser hombre”.

Este es un verso clave que define la temática del texto. El yo lírico plantea un cansancio de sí mismo, de la vida, de su esencia, existe una angustia vital, este es un sentimiento subjetivo pero lo expresa como un hecho extremo como si a todos los hombres nos pudiera llegar a suceder lo mismo. Es una realidad interna que él plantea de este modo porque rechaza todo lo externo con sus convencionalismos porque lo llevan a comportarse de una manera impropia. Está cansado de ser hombre por toda la falsedad que ello implica. El poema comienza con una visión negativa, es casi prosaico (antipoético): “Sucede que me...”. El poeta anuncia y luego explica lo que siente.

“Sucede que me canso de ser hombre.

Sucede que entro en las sastrerías y en los cines

marchito, impenetrable, como un cisne de fieltro,

navegando en un agua de origen y ceniza.”

En el segundo verso comienza a enumerar lo que le causa rechazo. Repite la palabra del inicio “sucede”, esto constituye una anáfora, recurso literario que sirve para recalcar una idea y al mismo tiempo le da al poema un ritmo peculiar. El ritmo es lento, sin embargo hay momentos en que se pone más tenso. Se nota la gran importancia que se le da a los símbolos, representantes de lo verdadero y de lo falso o convencional. Los versos de esta estrofa comienzan a encabalgarse para dar continuidad y unir las ideas expresadas.

Entre los elementos convencionales aparecen: “las sastrerías”, “los cines”, “las peluquerías”, “los establecimientos”, “los jardines”, “los anteojos”. Estos contrastan con los símbolos de lo natural, de lo simple, de lo no tocado por el hombre: “las piedras y la lana”.

Se manifiesta en todo este primer momento un sentimiento de angustia del yo lírico que pasea por la ciudad y observa todos los lugares característicos representantes de una realidad que no es la verdadera, sino que simbolizan lo falso: ”sastrerías” y “cines”. Estos anulan lo individual, la personalidad del ser humano, mientras que la literatura apela a lo personal, a lo más propio. Nos indica el lugar por el que el yo lírico pasea y también el modo “marchito impenetrable”. La primer característica “marchito” connota la idea de muerte y la impenetrabilidad establece la soledad, el aislamiento, la ausencia de vínculos, fruto de la angustia existencial. Hay una visión negativa acerca de su modo de sentir la ciudad.

El yo lírico se siente ajeno al mundo convencional. Por todo esto se siente “como un cisne de fieltro”. Comparación que transmite la imagen que el yo lírico tiene de si mismo, es una autopresentación. El cisne se ha destacado en la tradición poética como una imagen de la belleza, tradicionalmente es un símbolo de ésta por su plumaje y el movimiento, pero en este caso es un cisne marchito y de fieltro es una oposición de la vida pues no la tiene, por ese pierde la belleza. Se plantea de este modo un rechazo a las convenciones del arte, ya el cisne no es el representante de la belleza sino un elemento artificial, sin vida. Con la expresión “navegando en un agua de origen y ceniza” nos indica que el cisne (o sea él mismo), navega en un agua de nacimiento “origen” y de muerte “ceniza”. Representa esto la totalidad de la existencia. El yo lírico plantea que al unir los dos extremos abarca la totalidad de la vida. El cisne navega en un río, sigue un curso: “la vida”. Navega en la vida entre su falsedad. Aparecen imágenes vanguardistas, una atmósfera de sueño (inconsciencia), un ámbito extraño, lírico.

La segunda estrofa es más pausada, no aparecen los encabalgamientos de la estrofa anterior.

“El olor de las peluquerías me hace llorar a gritos.

Sólo quiero un descanso de piedras o de lana,

sólo quiero no ver establecimiento ni jardines,

ni mercaderías, ni anteojos, ni ascensores.”

El primer verso está apartado de los demás por medio de un punto. Hay una enumeración de objetos en toda la estrofa que tienen valor simbólico, con estos manifiesta el estado espiritual anímico del yo lírico. La expresión “el olor de las peluquerías” constituye una sensación olfativa, un símbolo de lo falso, las peluquerías imponen una belleza no natural, masifican al ser humano. Ese olor que producen le “hace llorar a gritos”, le causa angustia y desesperación, impotencia hacia lo falso de la sociedad; de esta manera el poeta está haciendo una denuncia.

En los versos siguientes se produce una anáfora: “Sólo quiero”.

El yo lírico desea un “descanso de piedras o de lana”, símbolos de lo elemental, de lo natural, de conformidad consigo mismo, del origen, según Cirlot (en su obra “Diccionario de símbolos”).

Reniega de la ciudad y enumera elementos creados por el hombre, no elementales que el sólo quiere no ver: “los jardines” que representan la naturaleza modificada, “los anteojos” que son tapas que falsean la visión e impiden ver la realidad (el ojo se relaciona con el espíritu, con la inteligencia), “los ascensores” que desafían la ley de la gravedad. Reniega de la vida del hombre moderno que depende de todos estos elementos para vivir, el hombre actual es consumista y dependiente de la ciudad.

Aparecen aquí varias figuras literarias, el polisíndeton (repetición que impone ritmo al poema) de nexos “ni” con lo cual se reafirma el valor negativo de lo que no se quiere ver, el hiperbatón en la expresión “solo quiero no...” alteración del orden lógico gramatical (orden de sujeto, verbo y predicado) para que se produzca un anáfora con la estrofa anterior.

Aparece nuevamente en la tercer estrofa la anáfora “Sucede que...” lo que forma un estribillo.

“Sucede que me canso de mis pies y mis uñas

y mi pelo y mi sombra.

Sucede que me canso de ser hombre.”

Se enuncian elementos constitutivos del cuerpo del yo lírico (elementos puros y verdaderos) resaltados por el polisíndeton “y” logrando un efecto acumulativo: “pie” (que representa el soporte de la persona), “pelo” (que se relaciona con la fuerza), “sombra” (proyección de sí mismo, símbolo del alma, parte negra del hombre). Hasta este momento había dado idea del cansancio exterior y ahora comienza a mostrarnos el cansancio interior: “Sucede que me canso de mis pies y mis uñas y mi pelo y mi sombra”. Según Cirlot en su diccionario de símbolos la sombra es la parte maligna e inferior del ser humano. Se resalta el “yo” al decir y resaltar: “mi” y “mis”. Este terceto se cierra con el verso que inicia el poema: “Sucede que me canso de ser hombre.”.

Estos elementos de los cuales se cansa el poeta, son elementos inseparables del ser humano, son pare de uno. El allí lo plantea como un cansancio de lo propio. El cansancio va pasando de lo exterior que lo rodea a lo interior.

El segundo momento del poema se abre con la expresión de deseo, que se desarrolla en tres acciones: la primera es “asustar a un notario con un lirio cortado”, la segunda es “dar muerte a una monja con un golpe de oreja” y la tercera es “ir por las calles con un cuchillo verde y dando gritos hasta morir de frío”.

Sin embargo sería delicioso,

asustar a un notario con un lirio cortado

o dar muerte a una monja con un golpe de oreja.

Sería bello

ir por las calles con un cuchillo verde

y dando gritos hasta morir de frío.

La expresión “Sin embargo” nos indica que ahora el poeta dará un tono diferente a la anterior. Enumera lo que par él sería delicioso realizar. El notario representa el orden convencional, la ley o lo moral, es lo no natural, el lirio por el contrario es parte de la naturaleza. El entregar un lirio a un notario es asustarlo, con este quebraría el código de las convenciones. El notario no esperaría un lirio, sino papeles, dinero. 

Se muestra con esto que lo diferente provoca rechazo. También puede ser interpretado como que al llevarle un lirio (que representa a la poesía) a un notario sería llevarle poesía a alguien que en su vida lee solamente la prosa y no la poesía: Muestra su total rechazo a la persona que niega la poesía. A partir de aquí, en el poema comienzan a aparecer imágenes herméticas, cerradas, difíciles de comprender (característica surrealista).

El segundo cuestionamiento es hacia la religión, al orden religioso rígido y jerarquizado; se muestra la falta de fe religiosa del poeta expresado también en el hecho de que se cansa de ser hombre (tedio antirreligioso). Se expresa el deseo de dar muerte a la religión mediante la figura de una monja. Estas imágenes son vanguardistas, surrealistas. El “golpe de oreja” es una metáfora con la cual se representa una forma distinta y un poco violenta de comunicación, lo cual obligaría a la religiosa a establecer un vínculo de forma abrupta con el exterior, con el medio, una forma totalmente distinta de comunicación que no es a través de la religión. El yo lírico va contra lo establecido.

Las calles por las cuales transitaría con un cuchillo son símbolo de lo artificial, de lo creado por el hombre. Con estas se establece un camino que restringe la libertad individual, marca un camino a seguir que no nos deja elegir no nos permite caminar por otros lugares. El cuchillo es el símbolo de lo penetrante, del instinto primario, de la venganza y de la muerte. Contrasta con la calle que es lo convencional. Trata de destruir la falsedad de la ciudad con la veracidad de la naturaleza. El “cuchillo verde” es el símbolo de la naturaleza, por lo tanto con éste se trata de cortar lo artificial, lo urbano. 

Además se muestra la actitud del poeta realizando la acción “dando gritos” (imagen auditiva) con lo cual se exteriorizaría lo interno y se lograría una especie de liberación de lo interior, esto se haría “hasta morir de frío”, lo que connota la posibilidad de expresar todo hasta sacudirse. Se compromete todo el ser en pos de la liberación.

TEMA 2

El tercer momento comienza con una expresión de rechazo que se repite en la estrofa siguiente dos veces, creando una anáfora: “no quiero”, enumera de este modo todo lo que no desea.

No quiero seguir siendo raíz en las tinieblas

vacilante, extendido, tiritando de sueño,

hacia abajo, en las tripas mojadas de la tierra,

absorbiendo y pensando, comiendo cada día.

La quinta estrofa tiene un tono más lento, pausado, en donde se produce un cambio de imágenes. Existen en estas estrofas un predominio de imágenes de oscuridad, de humedad, de lo subterráneo, que en el poema se relacionan con la muerte. Aparecen elementos de la naturaleza que tienen una carga negativa: “raíz”, “tripas mojadas de la tierra”, “subterráneo”, “bodegas con muertos”. Hay un cambio en el poema porque hasta esta estrofa las imágenes de la naturaleza aparecían como expresión de lo positivo, eran elementos con los que se identificaba Neruda y lo artificial era aquello con connotación negativa: “no quiero seguir siendo...”. Se expresa la destrucción, la desintegración del día a través de: “comiendo cada día”.

Imágenes de lo subterráneo y oscuridad dominan esta estrofa que se relacionan con la muerte.

No quiero para mi tantas desgracias.

No quiero continuar de raíz y de tumba,

de subterráneos solo, de bodega con muertos,

ateridos, muriéndome de pena.

No aparecen nexos lógicos (unión) entre las diferentes imágenes por ser poesía vanguardista. Todo esto sintetiza el rechazo del yo lírico. En la estrofa sexta el poeta se encuentra en la oscuridad, ello le provoca soledad, tristeza y angustia. Plantea que no quiere continuar así, quiere salir a la luz. Muestra a la ciudad llena de desgracias. Quiere encontrar una salida a tanta falsedad.

El cuarto momento del poema comienza con la presencia del día lunes que aparece animalizado porque “arde” y “aúlla”. En la séptima estrofa se simboliza la rutina, marca el comienzo de la actividad ciudadana, de una semana estructurada en horarios, obligaciones y roles a cumplir. Todo lo contrario a la libertad, a la espontaneidad, además el día lunes se compara con el petróleo “el día lunes arde como el petróleo”.

Se da una coloquialidad con la expresión “Por eso...”. El petróleo es de consistencia densa, pesada y de color negro; tiene una carga negativa, pues si bien trae confort por otro lado destruye lo natural. Además continuando la idea del momento anterior, lo subterráneo está relacionado con la muerte, hay un rechazo a la civilización ya que a más civilización habrá más organización de la vida y menos naturaleza. 

Por eso el día lunes arde como el petróleo

cuando me ve llegar con mi cara de cárcel,

y aúlla en su transcurso como una rueda herida,

y da pasos de sangre caliente hacia la noche.

El yo lírico rechaza el progreso de la sociedad moderna que no deja lugar a lo individual. Termina con la creatividad de los hombres, imponen modelos y limita el desarrollo personal, por eso se siente prisionero. Esto se aclara con una imagen de la falta de libertad que implica la rutina “cara de cárcel” (metáfora). El poeta se siente prisionero del lunes, de la sociedad. Varias sensaciones se hacen presentes, sensación visual y térmica en “arde” y auditiva en el “aúlla”. Se da una transposición: el día lunes “aúlla” (sensación auditiva), sin embargo quien está sufriendo es el poeta.

Plantea una nueva comparación del día lunes que se presenta como un ciclo que no avanza correctamente porque esta herido: “como una rueda herida”, todos los lunes se vuelve a repetir la misma angustia. A nivel de recursos existe un polisíndeton que permite una acumulación de acciones que realiza el día lunes. El día avanza hacia la noche lo que connota una idea de muerte ya que se asimila con la vida que llega a su fin. Aparecen varias imágenes típicamente vanguardistas.

La estrofa séptima esta unida a la siguiente por la presencia del día lunes.

En la estrofa octava se hacen presentes una serie de imágenes desagradables, se muestra la fealdad de la ciudad dominada por un pensamiento relativo a los sueños, son imágenes ilógicas sin referentes en la realidad, típico de la poesía del siglo XX.

Y me empuja a ciertos rincones, a ciertas casas húmedas,

a hospitales donde los huesos salen por la ventana,

a ciertas zapaterías con olor a vinagre,

a calles espantosas como grietas.

Plantea que el día lunes lo empuja a hospitales donde los huesos salen por la ventana. Los hospitales que son lugares que implican enfermedades y rechazo, muestran el desorden donde no debería haberlo, lo cual es contrario al pensamiento habitual.

Se hace patente el feísmo, corriente que comienza con el romanticismo pero es característica del siglo XX, para esta no sólo lo bello es arte sino que lo feo también lo constituye. Las imágenes que dominan este momento aparecen sueltas, asiladas y sin aparente relación, lo que marca la falta de sentido del mundo moderno para el yo lírico. La figura humana aparece como desintegrada, la despersonalización de los hospitales muestra que no se atiende a las personas sino a un montón de huesos. Son organizaciones masivas que cortan la individualidad de cada paciente. Muestra desorden donde debería haber orden: “huesos salen por la ventana”.

En la siguiente estrofa, la novena, continúan apareciendo las imágenes inconexas: “pájaros de color azufre”, representantes de la contaminación de la ciudad y de lo no natural, “horribles intestinos colgando de las puertas”. Se da una acumulación de elementos extraños (simbólicos), imágenes desagradables, feístas e incoherentes, sin sentido. “Pájaros de color azufre” constituye una imagen contrastada, el pájaro se relaciona con la libertad, mientras que el azufre se relaciona con el Diablo. Se muestra a un pájaro manchado del color de la ciudad, dándole una visión negativa.

Hay pájaros de color azufre y horribles intestinos

colgando de las puertas de las casas que odio,

hay dentaduras olvidadas en una cafetera,

hay espejos

que debieran haber llorado de vergüenza y espanto,

hay paraguas en todas partes, y venenos, y ombligos.

Se repite el término “hay” creando una anáfora que acentúa la falta de conexión de las ideas. Con esto se logra que las imágenes se muestran fuera de lugar sin sentido, se quiebra con los códigos característicos por eso las expresiones no tienen un significado lógico.

Se hace referencia a la muerte a través de “los intestinos” que constituyen un símbolo que está relacionado por su forma con laberintos (muerte). Otra imagen es la de las “dentaduras olvidadas” símbolo de la falsedad. Se produce una personificación en “espejos que debieran haber llorado de vergüenza y espanto” porque el espejo llora. Se reproduce a través de éste el mundo falso que se vive en la ciudad. El espectáculo que refleja la vida moderna es vergonzoso.

El espejo es un símbolo de la imaginación de la conciencia que reproduce los reflejos del mundo. Finaliza esta estrofa con la enumeración de elementos sin conexión, típico de las vanguardias: “hay paraguas” que separan al hombre (símbolo de lo falso) del agua (símbolo de purificación); “y venenos” que representa la muerte en la ciudad; “y ombligos” que representan el centro y el origen del hombre.

El quinto momento formado por la décima estrofa aparece dominando por una enumeración asindética sin nexos, lo que da idea de conjunto infinito, de continuidad de los elementos con los que pasea.

Yo paseo con calma, con ojos, con zapatos,

con furia, con olvido,

paso cruzo oficinas y tiendas de ortopedia, 

y patios donde hay ropas colgadas de un alambre:

calzoncillos, toallas y camisas que lloran

lentas lágrimas sucias.

El yo lírico aparece reafirmado por medio de la palabra “yo” con la que se abre la estrofa, y realizando una acción que es la de pasear. Enumera los elementos con los que pasea: “con clama” representando el alma; “con ojos” que representan el cuerpo y la sabiduría; “con zapatos” que representa la vestimenta del hombre y lo falso; “con furia” que se contradice con la primera representación del alma.

Primero pasea y disfruta, luego solo pasa por lugares, no forma parte de ellos, simplemente los atraviesa. Reafirma que pasa por lugares que desnaturalizan al ser humano que le falsean como las “tiendas de ortopedia”.

Termina el poema con “camisas que lloran” personifica a las camisas porque lloran, porque comparten la angustia del mundo y porque parecen ser sensibles a lo que el hombre no es. Estas lloran “lentas lágrimas sucias” reflejo de la suciedad que existe en la ciudad. Es un poema dominado por un sentimiento de angustia que muestra el cansancio del yo lírico por poseer la condición del hombre actual. Esta es una característica surrealista.
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