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Rosa María SOBRÓN *

AMELIA BIAGIONI. ESPLENDOR Y SILENCIO

La poetisa santafesina entra en el mundo de la poesía con Sonata de soledad, su primer poemario de 1954 que lleva esta singular dedicatoria: "Al ala generosa de José Pedroni’.  Debo aclarar que este no es un estudio técnico de su obra sino sencillamente el resultado de haberla leído con fervor durante años, de haberla seguido en sus poemarios, gentilmente dedicados, transida de admiración y de asombro ante la  cálida y la singular personalidad poética de Amelia.

En este primer poemario, los movimientos de la sonata van dando especial ritmo a su intención poética desde los breves Rasgueos iniciales, pasando por el festivo “Allegro”, con sentimientos expresados en un lenguaje luminoso lleno de esplendor y también de silencio. De allí el título de este trabajo pues ambos sustantivos aparecen y desaparecen como traviesos ángeles o fantasmas en 

la obra de Amelia.

Se nos acerca con caridad de musgo y levedad de arena. "Con esa lumbre donde el silencio empieza a ser poema" nos dirá.

Concepto que se reitera en todos sus libros, con otros términos, para fijar una tónica esencial de su poética. El poema "Plenitud" de “Allegro” es quizás el que mejor resume esta parte o todo el libro Es una suerte de poema diálogo donde nos dice:

Yo respiro y suspiro en tu ternura. Respirando en tu alma compañera me han trascendido todas las criaturas y soy fecunda plenitud de Dios. 

En el amor hacia todas las criaturas y hacia las cosas de la naturaleza está el secreto de este libro que le permite exclamar:

Puedo ser nido, selva, llamarada, lo que tú quieras, porque es todo el mundo el corazón nacido en tu mirada.

 Tras estas imágenes de Vida, ha de entrar en el “Adagio” donde el color de la voz toma un tinte de tarde gris, de suave llovizna, o para decirlo con sus propios versos de "Canción del adiós":

El se va sin pena /campo despintado, cielazo tristón,/El no tiene pena/ pero va cantándola./Yo soy la canción. 

Pero siguen apareciendo elementos de la naturaleza trasladados desde su intimidad lirica, esta vez sufriente hechos niebla pero siempre canto: "Te alcanzaré en otoño/ te besaré con hojas muertas/ amigo casi niebla,/ lejanía". 

García Lorca y Nicolás Guillén dan la mano a Amelia en la que  ya aparece la desesperanza. Con imágenes sinestésicas podrá gemir en su "Canción para no probarla":"Nunca vi noche más verde /llueve hiel y sopla hiel. Duras lágrimas de mirra en mis ojos de metal"/cortará quien me halle fría como un puñado de sal. Aquí aparece por primera vea, la alusión a la muerte.


Este Adagio termina con su "Balada gris" de singular belleza:

Como una pampa de cenizas en su redondo gris final/ como unas manos sin motivo soy./ Yo soy la soledad. / Con su silencio dice: Nunca mi corazón horizontal/ o con mi voz o con su frío. Tan sólo soy la soledad.. Soy nada más que un abandono largo/ de arena junto al mar./Tiren mi nombre en el olvido./ Yo sólo soy la soledad.

Interludio se caracteriza por la agilidad rítmica del lenguaje y la adecuación exacta de las figuras al contenido temático. Todo poeta tiene algo de músico Así lo afirma Gerardo Diego y lo testimonia en su poesía. No es sólo la música de las palabras sino el ritmo interior del pensamiento, capaz de ser música en el más libre de los versos. En nuestra poetisa, la música acusa brillantez: el tema  de la sonata acomoda sus movimientos a los sentimientos y al pensamiento poético de la autora, que pasea entre el amor y el desamor, la vida y la muerte, la nostalgia y, por sobre todo, en el gozo de la creación.

"Rondó" es la última parte de la Sonata. El lenguaje destila figuras de originalidad sorprendente. Nos dirá:

Ando intensa / muerta de ti, pero viviendo. Te llevo inútilmente en mi equipaje,/te llevo como un hueco. Purificada en el dolor, regresa al mundo, para decirlo con su propia voz:"con estos ojos intensamente humanos/ ojos de Dios volcados sobre el tiempo. 

Si bien el "Rondó" reúne temas doloridos pero apacibles, de la mano de la naturaleza fraterna y de las estaciones, impactan al final del libro los "Temas inconsolables" Emparedada entre piedra y cal, exclama: "Me estoy muriendo sin haber vivido". Estos símbolos se harán carne en los poemas de El Humo, su tercer poemario.

Pero desea el "Regreso" a la rosa de su sangre y así lo expresa desde bellos versos alejandrinos:

Yo estoy más pura y Dios junto a mí más profundo/ sus manos de música conducen este vuelo. Dios sécame los ojos que abajo crece el mundo....Afrontemos la tierra mientras la siento buena. (p. 142)

"La llave" Notas fundamentales en la temática de este segundo poemario. De 1957: Justificación del canto, el desarraigo, la patria. Temas diferentes enlazados por un mismo resplandor de la palabra que en más de una ocasión se resuelve en un sonoro silencio. Nos dice:

Si canto así, sencillamente/ es porque tanto busco el día/ es porque cuido la esperanza/ de una luz que es ya casi mía" y agrega :"Para que Dios en en lo que digo vibre/ en toda enamorada me consumo/ en álamo de llamas me levanto. El suena en mi final, donde soy humo/ de violín/ libradme pues soy libre/ Para cantar hay que morir. Y canto.

La escritora se traslada un día de su Gálvez natal a Buenos Aires. Ha unido a su  labor poética su quehacer docente. Una nostalgia que hasta puede tener sabor la envuelve sin llevarla a la desesperación. De la llanura santafesina al asfalto de la Capital. De la horizontalidad sosegada de su pueblo a la verticalidad por momentos asfixiante de la gran urbe. Del aroma pueblerino a la torre del té, título de uno de sus poemas. Son los poemas reunidos bajo el nombre de "La desarraigada". El poema homónimo y "Pueblo en el viento" son los que, a mi modo de ver, mejor dan el tono de su nostalgia. Y lo expresa como en un canto hasta sentirse en el asfalto "leve perdiz":


"Dónde nos apoyaremos silbo mío. Soledad. / No es blanca como los surcos esta ciudad" Cuando el asfalto sea verde/ engañaré a mi raíz/ ahora es del color del hombre. Y el hombre es gris" (31) Y se autodefine: "Yo soy la desarraigada, sin hoy ni ayer"

Pero el silbo la acompaña. La voz de la poeta no desfallece. En cada cosa encuentra su justificación del canto. Se mira en el té rubio desde una alta torre, contempla el río como mar  y en los prismas angustiados de los monobloques. Se reencuentra en seres y cosas diferentes que irán haciendo florecer en nueva voz su irrenunciable vocación de canto.

"Pueblo en el viento" de singular belleza textual y expresiva es quizás el poema que da mejor el color, el tinte de esta nueva etapa.

Pero en "Poema con unos pasos rotos  apoyado en un epígrafe de Baudelaire, empiezan a insinuarse los símbolos ácidos, desnudos y casi crueles por momentos que harán crisis en "El Humo" "Creo que soy mi hueco y el carozo gris del viento. Yo creo en mi derrota".(Pag.37)

No podrá concluir este vuelo sobre "La llave"-dijimos que el tema de la patria está presente en el libro sin referirme al “Salmo73”, que fuera publicado en La Nación. Estos poemas están reunidos bajo el epígrafe de Francisco Luis Bernárdez: "Dios la fundó sobre la Tierra".

Ante el espectáculo de las iglesias ardiendo, la voz de la poeta adquiere el tono del salmista y recrea con figuras conmovedoras el dolor y un vivo sentimiento de argentinidad. Nos dice: "Ando por un larguísimo lamento/ de junio, de bandera, de agonía. Santo Domingo humo es en el viento/ : Ay, Patria mía/ Ando por un larguísimo lamento”, y más adelante::"En juguemos el rostro pisoteado/ porque esta vez no es una cruz en alto. El Rey de la ciudad murió clavado/ sobre una cruz de horizontal asfalto./Enjuguemos el Rostro pisoteado" .   
Uno de los poemas más celebrados de este libro es "La túnica"; prevalecen aún imágenes gratas: lirio, ventanas, picaflores. Pero la túnica es su alma al desnudo o bien es ella "la Visita", la Poesía que la viste y la desnuda, aunque sea paradójica la expresión se  autodefine para los otros , para todos aquellos que sienten 

el doloroso sentir garcilasiano  Túnica de dolor, no personal, sino universal ,túnica ganada, para decirlo con su propia voz, con este oficio de ser y de morirme/ a pedazos de luz como la rosa. Voy de eternidad flameando


apunta la autora y podemos imaginar a esta frágil mujer, vestida con su único amante, la poesía con la convicción que alentó a un Juan Ramón Jiménez o a un Antonio Machado .Hay una total aceptación de su destino lírico y ello le da el toque de universalidad. Nosotros , en cuanto participamos de esa universalidad cumplimos el circuito del feedback. Ya que como bien lo dice Carlos Bousoño, lo que el poeta silencia, lo dice a su manera el lector.

El último poema de “La llave” “Bosquejo del último canto” la hablante convoca a la muerte, intenta borrarse:”El dolor me despide con un grano de sal ,todo mi llanto/ Ya el tiempo no me mide./ Todo lo que duré cabe en mi canto”. Pareciera irse en su canto, pero la asiste el Silencio, escrito con mayúscula, como una presencia constante: “Te abro con un suspiro/ cerradura del cielo misterioso/ Ah silencio, te miro/ y me hundo en tu Verbo delicioso”. Los opuestos se dan la mano. El resplandor de la palabra “delicioso” junto al silencio hablante.

Conviven en este poemario poemas de corte clásico con versos libres, poseedores todos de una vibración , de un ritmo interior personal y armonioso.

El Humo (1967). libro premiado por la crítica, considerado hasta ese momento como su más alta poesía. Nada queda aquí de su pueblo en el viento, de aquella “hierba, llovizna y canto” que la habitó. Pero no hay que sorprenderse pues la poesía la habitará hasta más allá de la muerte. La visita se le presenta envuelta en fantasmal vestidura y transitamos un mundo donde conviven garfios, seres soterrados, víboras agazapadas y ella, la poesía llega a ser “su imprevista calavera” La poesía, la “lejana, distante y fidelísima” al decir de Osvaldo Horacio Dondo, está presente en cada insólita metáfora, en cada palabra que, a pesar de su aparente oscuridad, es sin embargo, esplendor y silencio, Pero hay que recordar algunos de sus versos para entrar en el misterio, para apresare “lo espiritual en lo sensible” como decía Jacques Maritain.

La fe entenebrecida, dedica un Salmo al “dios estéril”, a quien le implora, así escrito con minúscula. Y le ruega “ser aire sin aire,, borrarse, hundirse en el no-ser”.

“Aléjame la tentación de morir como si viera”, dice. Acude muchas veces a la parábola metafísica y la condición de universalidad ya apuntada aparece en forma desgarradora en los poemas :”Juego “ y “Me propuse ser alguien”.

La poetisa se autodefine, ya no leve pérdiz, ya no la desarraigada, sino “la soterrada, la que está más allá de los estadios del amor y de la dicha fabrica un presente de garfio y cal,, de sal y tumba” y parece hasta solazarse en él:

Oye tú, silbador, a tantos palmos / sobre la astuta esfera/ di a los que saben que la soterrada/ sin novedad cumpliendo va su huelga. / Fría estoy entre fríos picotazos/ que amor no son, ni guerra ni tiempo. Dios está: más bien su doble: duerme con mascarilla. Es el que sueña. De vez en cuando baja a mi alma / a darme cucharadas de fuego,/ Me encuentra con los dientes apretados/ fría, blanca, sin miedo.

Peor es en el poema “Oh tenebrosa, fulgurante”, donde la Poesía aparece como acusada por la víctima: ”Oh tenebrosa, fulgurante, impía/ que reinas entre cábala y quimera/ Oh dura Poesía que hiciste mi imprevista calavera” 

Un frío tremendo nos envuelve ante esta sinceridad. No buscaremos la anécdota. Lo que interesa es que ella la Poesía tiembla, arde y se quema.. pero, sin embargo aún alcanza a distinguirse, lejana y brumosa a la que fue: 

Si yo era la pálida costumbre de cruzar el otoño trashumante, mientras tú suavemente, ave de lumbre/ alta volabas y constante. /.../ Oh sacrílega maga que ceñiste/ la gracia en hambre, alazo, pico y garra/ porqué en tu salamandra convertiste/ a mi tristísima cigarra. 

Hay un juego de antítesis en este poema  que da especial ritmo a las palabras

Pero ella, la que increpa tan duramente a la poesía, se rinde sin embargo ante su encantamiento y exclama:”Mi cara se acostumbra/ a ser tan sólo profecía y viento./ Come, cuerva, relumbra”

Pero sorpresivamente exclama ante quienes la conocieron en su voz anterior:”Que olviden mi aureola de llovizna/ mi túnica de lágrimas. Ya no la uso. Incómoda es la pena/ convertida en escarcha”.


La poetisa sufre pero relumbra desde el silencio interior que suelen atormentar el alma de los poetas. Se siente proyectada sobre el mundo como un himno, tal el simbolismo de este libro, humo que contempla un universo de cosas y de seres uniformes, mecánicos, despiadados, asediados por sus propias pasiones y muertos en ellas y por ellas. Desnudez expresiva, imágenes y metáforas sorprendentes nos llevan por este tránsito por El humo en el que sin embargo reencontramos su compromiso vital con la Poesía, la que signo su vida para siempre.

 La poesía nos aguarda, dice Manent a veces en el mismo corazón del silencio, en objetos, seres y  concordancias que se nos vuelven símbolos y parecen condensar el misterio del mundo. Por eso debemos entrar humildes y sencillos a ese mundo maravilloso“de las pobres y maltrechas palabras” que deben como manifestara Saint Exupéry, expresar el esplendor de la belleza que descansa sobre el silencio.

Amelia despoja en este libro a las palabras de todo brillo exterior, pero mantener la secreta e inaudible música que da ritmo interior a toda auténtica poesía. Es que este oficio encarcela y libera al hombre paradójicamente: 

la poesía de este momento inunda mi vida entera” dice Drumond de Andrade y aconseja: “Penetra sordamente en el reino de las palabras/ Allí están los poemas que esperan ser escritos/ están paralizados mas no hay desesperación sino calma y frescura en la superficie intacta. 

Yugo, pero al mismo tiempo libertad y aceptación. Así lo entendió Amelia Biagioni.

En las estrofas finales de “La soterrada” encontramos con deslumbramiento, junto al silencio el esplendor en estos versos: 

Que los que saben/ me preparen circunstancia de hierba por si vuelvo/ lugar con las razones del rocío/ sin las colinas de los muertos./ Un tiempo, un aire/ donde no me obliguen a usar mi antigua llaga/ donde no me condenen a beber el final de mi alma.

Hay una súplica en este acongojado deseo, pero la posibilidad de asirse a un hilo salvador. Toda falsedad es un atentado a la esencia de la Poesía, se delata y la destruye. El poeta es un solitario, pero no está solo.. vive en una “soledad sonora” como quería el inefable Juan Ramón, poblada por todas las manifestaciones de la belleza, que e s la expresión de la Verdad.. Es la soledad que lo relaciona con el auténtico mundo del hombre y de la naturaleza, que le permite separar lo falso de lo genuino, lo pasajero de lo perdurable, lo temporal de lo eterno. Es la soledad creadora. La Poesía y Amelia Biagioni. Con ella se internan en esa metafísica.

Las Cacerías, poemario de año 1976, es un poemario en el que se desenvuelve en un mundo mágico, casi esotérico, donde lo fantástico se une a lo real.. Parece abrazar con la palabra todo el universo en su dimensión cósmica y humana. Valiéndose de vocablos referentes al tema Las Cacerías;  esconde en ella el alma en pugna, con prisa, hacia delante, hacia atrás, la jadeante, la que está por llegar y nunca llega. 

Quién sino ella es “Cazador en trance” Admiramos a esta criatura que desde el pueblo paisaje recostado en la llanura, o desde la magia de “la llave”, o desde un metafórico humo que ha asolado el mundo, es hoy este estupendo ser creador, que recrea toda la creación.. La poeta será “león” apresada por ella,, a quien obliga a reinar, a apresar las palabras amantes y guerreras y a desdeñar las otras”.Todo su prodigio creador está transferido a los símbolos de la cacería: león, bosque, espesura. Quién sino el dúo Poesía Poeta puede ser el dudo del titulado: “El Otro”: “Yo mando/ cumplo/ adiós./Apunto y lo disparo entre los dientes”


En “Gestalt”, poema que inicia el libro, encontramos la significación que asume el tono total del libro.

Nombres consecutivos van acelerando la la marcha de este cazador, acentuada en la grafía del poema, por la disposición de los versos cortados, de sólo un vocablo con reiteraciones intencionadas como la de los grupos estróficos que inicia con “Durante el pensamiento”. “Durante la pasión”, etc.

Las Cacerías señala el eje poético de Biagioni. con tal intensidad simbólica, que cada palabra es una revelación. Neologismos que responden a una auténtica necesidad interior, para poder decirse, enriquecen esta poesía, tales como “la buscacielos”, “la correcielos”, “la soñante” etc.

En el poema “Decir”, cuatro versos encasillan el misterio de su quehacer cambiante y siempre creador. Es ansiosa búsqueda de la palabra reaparece en el breve poema donde se desnuda el misterio creacional en una precisa síntesis.

Dijimos que se autodefine en el poema “León”. La revelación del simbolismo “La cacería” se desprende de numerosas páginas pero se levanta airoso en el poema “Bosque”. 

Pero su voz puede ser esplendorosa como cuando asume la voz de Pablo derramado en Epístolas.”En Occidente y con los ojos hacia Oriente/ junto a la Humanidad que es Escritora.” Humilde de gratitud exclama: “Al pie de mi degollación/ re agradezco este sello victorioso /esta dura  muerte de amor que se agrega a la tuya, Cristo, Verdad. Resurrección que me apresaste y me viviste”.

El “Mensaje del Lunauta” con que cierra el poemario, escrito en bastardilla es la mejor lección de amor, de deseo de paz y fraternidad entre los hombre s que alienta la voz de la poeta. 

Las estaciones de Van Gogh, celebrada obra de A.B. aparece en 1984..Con acierto y gran intuición, la autora selecciona fragmentos de las cartas de Van Gogh por quien sintió gran admiración, a su hermano Theo. Estaciones, pues ha escogido algunos de los lugares geográficos donde se desarrolló la vida del  pintor.

Hay sin duda una relación dialógica, intensamente lírica entre ambos. En una página está el fragmento de la carta y enfrente el poema que dicho texto ha sugerido a nuestra poeta. Diálogo recreador del  mundo en el cual, repitiendo las palabras del artista,:”Todos mis hechos y mis gestos me son inspirados por un amor sincero y por una profunda necesidad de amor..

Amor hasta volverse sombra” dirá Amelia “Amor hasta la redención fijada en sueño”. La poeta diagrama este poemario con lúcidas pinceladas lingüísticas, que pueden parecer extrañas, donde rompe las estructuras verbales porque responden a la dirección de su intuición , de su pensamiento.

“Solitaria aventura de genio hoguera víctima” expresa la autora ante algunas de las obras del pintor  a quien considera, con su trágica muerte, víctima del amor. Ella escucha la espectacular voz que surge de los rostros, de las formas de los colores de Van Gogh hasta hacerla exclamar:: “Pinta la música encarnada/, la música vidente,/ la música de la verdad”.


Dice el pintor: “No puedo privarme aunque esté enfermo de algo más grande que yo, que es mi vida: la potencia de crear”. La voluntad creadora del pintor fraterniza con la de la poeta, malabarista de las palabras, tan consciente de su sino, que está en búsqueda permanente de nuevas vibraciones. Reguero de palabras cargadas de intensidad poética, música, transparencia.

“Sólo pintando advertí cuánta luz hay en esta oscuridad” dice Van Gogh. Amelia responde:”Y lo que alterno pinta es siempre/ el inocente ojo fatal/ que dialoga con su reflejo”.

“Ya no sé dónde estoy”, dirá él, para responderle ella esta palabra: “Estás dentro al final de tu relámpago”.

El poema-diálogo en el papel de enfrente designa a la muerte de Vincent como “una esfinge ardiendo, envuelta en la penumbra universal”.

Región de fugas, último libro, de 1995. Aquí la poetisa llega a la máxima  síntesis de su pensamiento y de su expresión. Busca su identidad pues se siente “su desconocida” Es la arqueóloga que va excavando en el ayer sus restos..“Paso arriba mi presente y lo pierdo”. Nómade, exploradora en un bosque solamente suyo, su expresión poética evade aquí todas las convenciones lingüísticas. Es notable la presencia de términos musicales. Recordemos que la escritora comienza su quehacer poético con la Sonata de soledad”.Aquí, ella, la Poesía la “arrojada de una remota sinfonía” y agrega:”corno guitarra flauta y otros verdes sueñan la partitura”. Reaparece el verde de su pueblo en el viento de “la desarraigada”; nos preguntamos atónitos: ¿Es la mujer poeta música esplendor y silencio?

No necesita signos de puntuación. La disposición de los versos alternada e irregular, y a presente en “Las cacerías”, puede ser caprichosa para el lector desprevenido. Ella obedece a un sostenido ritmo interior y “la otra”, “la visita”, corre, vuela, canta, fuga inverosímil, líricamente encendida, para expresar lo inexpresable, para asegurarnos que la poesía es revelación y misterio. Los sustantivos musicales son acompañados de verbos compuestos:

Exclama por ejemplo: “La otra.../ usurpa mi garganta con salvaje aleluya” hasta que otra sinfonía “Me engulle”. Este verbo nos hace ver que para el auténtico poeta, todo vocablo es susceptible de generar poesía. A quién sino a una poeta de su tala le es posible hermanar la música con el verbo “engullir”.. La fuga musical la ha asumido, envolvente, totalizadora, desde el nacimiento hasta la muerte. 

Podríase pensar que es un poema escrito por la autora en vísperas de su partida. Es que ella, en la simbología de su obra tiene presente a la Vida- Muerte, a la Muerte-Vida. En la vigilia poética del poema citado, hay un timbal que la despide:”En la profunda estrella postal /aparezco polifonía desaparezco/ Hola, adiós/ Y entre mis breves  ubicuos dos sonidos/ de nacer y morir/ escucho el largo del silencio”. 

“Respiro el Haendel aleluya/ la muerte en Brahms”. Estos son apenas mínimos ejemplos de la música interior que despierta la poesía de esta autora singular y que , en la última parte, que lleva el nombre del libro, alcanza esplendorosa plenitud.

La Otra le dice: 

Oyes a Bach/ subir/ con tus raudas generaciones7 del clavicordio hacia los cielos?” “Ves la noche estrellada/ de Van Gohg/ espiralándonos/ sublimes? ¡Sientes en el universal volar/ al Amor único/ huyendo enamorante/  originando en las entrañas /infinitas versiones de nuestro  Cántico de San Juan/ y el éxtasis?

Veamos: Van Gogh, Bach, Haendel, San Juan de la Cruz entrecruzados en el Amor de Amelia para la Eternidad.

Hemos pasado de la mujer “leve perdiz,” la desarraigada en una torre del té porteña, de una llave que le abre las puertas de la Vida y de la Poesía, hasta la soterrada, la escuchante, la jadeante, la hablante- términos sólo inherentes a su poética para llegar a este silencio, a este esplendor de su última fuga.

Pero Amelia entregó a Antonio Requeni un poema “para después” y es el que publicó La Nación en una página brillante de Ivonne Bordelois, poema titulado “Episodios de un viaje venidero”.  Oximoros múltiples, metáforas únicas, lengua universal y o personalísima dibujan el alto perfil lírico de esta mujer frágil, ultrasensible que huyó de los cenáculos literarios, donde tantas veces imperan sentimientos nada acordes con el auténtico arte.

Aquí no hemos hablado de formas porque lo que hemos seguido en este tránsito con ella, es lo esencial,, la búsqueda permanente del carozo poético, la desnudez total a través de la palabra como lo persiguió el inefable poeta de Moguer, Juan Ramón Jiménez. En su poema póstumo de despedida, extenso, la “otra”, ella, escribe: “...ya deshojada el alma/ sueño-adiós corola/ de preguntas/ arrullos trances agonías. Ya partido el espíritu”

Hoguera, cenizas, arca barcarola, términos suyos, asoman con resplandor de muerte-vida. Y agrega: “Porque un a veces perceptible/ resplandor del espíritu/ permanece en los restos/ mientras conserven su sentido/ fulgura en las cenizas navegantes/ el sinfónico rayo”...“Sueño rapsodas/ ritmado por bonanzas tempestades/ gaviotas y constelaciones”

Una expresión en cursiva nos sorprende: “No hay pleno arpegio/ sin terror ni dolor” En sueño casi muerte pasea, pero muerte-vida, pasean oleajes legendarios, Ulises, Moby Dick y Noé.

Y vuelve a las cenizas. Ella lo fue, por propia decisión Pero desea:”Una ojalá partícula: la que guarda un resplandor del ojo-lince. Hasta el final, su deseo de crear: sobrevivir”con son y escucha de la/ Vida/ que es cántico Universo improvisándose/ dentro de algún volar del Infinito.”

Me quedan de sus días de Hierba, llovizna y canto . tan lejanos ya, el recuerdo de la última vez que la vi, respondiendo a una invitación telefónica al recibir en diciembre de 1999 el premio Alfonsina Storni en la Legislatura porteña.

Ausente yo de Buenos Aires el día de su partida, escribí conmovida una nota publicada en Entre Ríos y en la revista Francachela. Allí recordaba , como recuerdo hoy, aquellas palabras que en una de mis pocas visitas a su departamento de la calle Corrientes me dijo con convicción como para señalarme una verdad  que recuerdo y compruebo cada día: “Rosa, la Poesía es la íntima revelación del Silencio”.

* Rosa María SOBRÓN, poetisa y ensayista argentina.
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