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Una voz única y femenina 

Veamos el corpus de los que afirmamos, única en su generación, también aparecen 
(en el 40) Jorge Eduardo Eielson, Javier Sologueren, Blanca Varela, Mario Florián, Julio 
Garrido Malaver, Gustavo Valcárcel y Juan Gonzalo Rose. Mientras que agregando más 
nombres a esta promoción en el cincuenta aparecen voces notables como Alejandro Ro-
mualdo, Francisco Bendezú, Pablo Guevara, Washington Delgado, Carlos Germán Belli y 
Leopoldo Chariarse, entre otros. A ellos les reconocemos, por supuesto, ese lirismo absolu-
to, de ganancias formidables para la poesía, pues ellos fueron quienes soltaron los cordeles 
del fino tratamiento con la palabra y, además, trabajaron el lenguaje con el poder de síntesis 
que siempre ha identificado a la poesía.

El espacio literario entre los años 1940 y 1950 están circunscritos en muchos acon-
tecimientos y en la consolidación de poéticas, así en plural, que se asentaron fortaleciendo 
una tradición lírica de grandes propuestas y de sólidas entregas en la poesía peruana del 
siglo XX. Una de las voces –sin distinción de género- es sin duda Blanca Varela. 

Por supuesto, en estos últimos años, Blanca Varela ha seguido publicando otros poe-
marios y otras entregas de su poesía reunida, pero hoy persistimos en la primera entrega de 
toda su obra poética publicada en 1986. Como bien dice Ricardo González Vigil: 

La reunión de sus poemas en la edición Mexicana de Canto Villano (1986) dio inicio 
a su reconocimiento internacional como una de las voces femeninas más admirables de la 
poesía contemporánea en español, sucediéndose con feliz aceleración las antologías per-
sonales y las producciones. Destaca el Premio Octavio Paz 2001 y la edición de su obra 
poética (ya no con el título acostumbrado de Canto Villano, sino con el nuevo Donde todo 
termina, abre las alas) en la consagratoria Galaxia Gutemberg (Barcelona 2001) (Lima 
2004: 153,154).

La poesía de Blanca Varela emerge de una realidad dura, martillada con el yunque 
de la experiencia, pero con una solvencia artística donde la realidad y el surrealismo se 
contrastan, “las cosas que digo son ciertas”, (pág. 17) nos dice y se trenzan y crean una 
atmósfera enrarecida en el lenguaje. Como dice Modesta Suárez: 

El surrealismo en su versión pictórica me parece marcar la obra valeriana, no solo el 
primer volumen, dejando una huella profunda sobre todo en la elaboración espacial de los 
poemas. Dentro de este espacio, el paisaje costeño es dominante, sin remitir únicamente a 
lo autobiográfico. Se trata de un espacio abierto, despojado que remite también visualmen-
te a los paisajes que distinguen los cuadros de Tanguy, Delvaux, Magritte o Dalí. Recuerdos 
de espacios acogedores de objetos desproporcionados, a lo Dalí; reminiscencias de espacios 
originarios, a lo Tanguy. Domina en los poemas lo que cumple con los dos ejes mayores del 
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espacio: lo horizontal constituido por tierra 
y mar; lo vertical en la relación de mar a 
cielo (Madrid: 2003, 88). 

La organización verbal se contrae en 
la construcción textual de cada poema, de 
dónde solo obtenemos esencias de mun-
dos fantásticos y duros por su crudeza del 
destino. Poemas cuyos paratextos provienen 
de los espacios pictóricos para convertirse 
en espacios poéticos. No es una poética de 
fácil penetración hermenéutica, sino de 
complejos entramados artísticos, donde solo 
podemos inmiscuirnos a través de concebir 
una alianza con una cultura pictórica. Al fin 
de cuentas, Varela peregrina por los espa-
cios pictóricos para enriquecer su poética y 
encontrar espacios poéticos renovados en 
pleno encantamiento con los hallazgos en la 
pintura.  

Por otro lado, la poética de Varela 
se concibe como una “Fuente” para mirar-
se, para apreciar sus propios rostros, de lo 
que es, que ha sido, que se está palpando y 
percibiendo, lo mismo al ver esas esculturas 
verbales que es el poema, como si fuese una 
misma fuente de agua donde se emite una 
imagen que producen los actos de concien-
cia de lo que convoca el sinceramiento de lo 
que se es: 

Estuve junto a mí, 
llena de mí, ascendente y profunda,  
mi alma contra mí,  
golpeando mi piel, 
hundiéndola en el aire, 
hasta el fin. 

La oscura Charca abierta por la luz (Pág. 
21).

Los escenarios domésticos de una 
relación funcionan cuando cae la noche, 
la rutina es una oscuridad que ponen en cla-
roscuro una convivencia, esto se evidencia 
en el Poema “El Capitán” (Pág. 28, 29), un 
poema sin tapujos, expuesta sus humedades 
como un trapo mojado al Sol de un medio 
día. “El capitán es insomne por naturaleza 
y sin embargo sueña. Su aliento se vuelve 
contra él como un tábano sediento. La bata-
lla lo espera siempre más allá del horizonte. 
Y en la esperan, bajo el bronce de su piel, 
los músculos penden flácidos como los de 
una niña atacada por malaria, mientras sus 
huestes se acoplan a sus bodegas húmedas. 
Sólo el mar canta esta leyenda.”

En Ese puerto existe (1949 – 1959), es 
un muelle donde anclan las naves de emo-
ciones, los veleros de las dudas, los barcos 
con un solo cargamento, el que ha produ-
cido y generado la vida en su itinerario. La 
experiencia con todo lo que acarrea un des-
tino. Aquí en este libro, como dice González 
Vigil: “exploró lo onírico y subconsciente 
con resonancias surrealistas y existenciales” 
(2004: 154). 

Libro áspero en sus líneas temáticas, 
pero puro en la arquitectura verbal. Encon-
tramos estaciones solitarias, y ahí mismo 
brotan las dulzuras de la vida, porque “toda 
palidez inexplicable es el recuerdo” nos dice. 
La construcción textual de los poemas os-
cila entre versos de largo aliento, y también 
versos suturados con el poder de síntesis. 
En ambos orillan es un libro inicial de doble 
ganancia, igual logra mantener una poética 
en los poemas en prosa.

 En el siguiente poemario Luz del 
día (1960- 1963), poemas en prosa, donde 
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enuncia la calidad y plenitud que existe cuando todo se hace con orden: “Hasta la deses-
peración requiere un cierto orden. / (…) Hay que saber perder con orden. Ese es el primer 
paso. El abc. Se habrá logrado una postura sólida. Piernas arriba o piernas abajo, lo impor-
tante, repito, es que sea sólida, permanente. / Volviendo a la desesperación: una desespera-
ción auténtica no se consigue de la noche a la mañana. 

Hay quienes necesitan toda una vida para obtenerla” (P. 43). Desde sus inicios Varela 
impuso a su poética un ritmo narrativo. Sabemos que la poesía no se ha beneficiado con el 
traspaso de esas estructuras textuales, en cambio la narrativo sí se ha potencializado y los 
aportes de la poesía a la narrativa han sido significativos.

Este poemario el discurso poético tiene referentes en los espacios pictóricos, poemas 
que aparecen una visualización de una pintura. Textos en prosa, es cierto, creados justo con 
la exacta exposición de lo que percibe la poeta. Tenemos el poema “Madonna” que es una 
trasposición o codificación gráfica y poética del cuadro de Filippo Lippi (1452), robustas 
visiones y exactos acercamientos a un espacio pictórico de hace quinientos años. De aquí 
viene esa famosa frase “poner a pensar la mirada” como dice Modesta Suárez: 

‘Madonna, ‘Tapies’ y ‘Valses’, escritos entre 1960 y 1978, encierran todos una relación 
directa y particular con la pintura y la arquitectura, incluso en la manera en que tiene la 
poeta de desplazar el enfoque desde el cual los incluye en su obra poética. Otros poemas 
aluden a la pintura, pero ya no en el sentido de la descripción de un cuadro o de la instala-
ción de una perspectiva elaborada desde pautas clásicas, por lo menos las que constituyen 
el clasicismo occidental (Madrid: 2003, 58).

Mientras que en la sección “Muerte en el jardín” y “Frente al pacífico” explora el ori-
gen de nuestras descendencias culturales, se apasiona con la necesidad de saber, de explo-
rar, pero siempre para inquietar a la pasión sobre la búsqueda de la perdida claridad en que 
vivimos. En el poema “Palabras para un canto” se esclarece una posición temática: 

¿Cómo fue ayer aquí?  
Solo hemos alcanzado estos restos,   
el vaso que ilumina con su lejano y obstinado silencio,  
el pájaro herido en el esmalte al alcanzar el fruto. (…) 
Paracas, Ancón, Chavín de Huantar/  
Estas son las palabras del canto. (…) 
yace aquí 
entre tumbas sin nombre,  
escrito en el harapo deslumbrante,  
roja estrella en el fondo del cántaro. (…) 
¿De qué perdida claridad venimos?” (P.66).”
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Mientras tanto en la sección “Valses y 
otras falsas confesiones” (1964 – 1971), re-
toma este nombre por la tradición a este gé-
nero de la música criolla, con letras ásperas 
de desidia, desdén, desamor, dudas, y una 
serie de confesiones roturadas como “falsas” 
pero sospechamos que están bañadas por 
las aguas del sinceramiento. Un texto como 
“Valses”, escrito desde y con todo el dolor, 
donde increpa, de frente y en dirección a la 
adversidad, al mismo destino, donde esputa 
sus tinieblas, su caminata por campos deso-
lados, pero sin embargo grita: 

¿Cuál de tus rostros amo  
cuál aborrezco?  
¿Dónde nací  
en qué calle aprendí a dudar  
de qué balcón hinchado de miseria  
se arrojó la dicha una mañana  
dónde aprendí a mentir  
a llevar mi nombre de seis letras negras  
como un golpe ajeno?) (p. 81).

Poesía que permanece bajo las aguas 
de los días tormentosos, donde se naufraga 
y se nada contracorriente ante los rápidos 
de las desgracias. Para eso se escoge la cons-
trucción textual del poema en los anchos 
márgenes del discurso narrativo. Ahí se dan 
rienda suelta a las confesiones, a soltar el 
encaramiento, a quien puede ser el destina-
tario de esta enunciación poética.

“Ve lo que has hecho de mí, la madre 
que devora a sus crías, la que se traga sus 
lágrimas y engorda, la que debe abortar en 
cada luna, la que sangra todos los días del 
año. (…) Mira mi piel de santa envejecida 
al paso de tu aliento, mira el tambor estéril 
de mi vientre que solo conoce el ritmo de 
la angustia, el golpe sordo de tu vientre que 

hace silbar al prisionero, al feo, a la mentira. 
(…) Ve lo que has hecho de mí. Predesti-
nado estiércol, cieno de ojos vaciados. Tu 
imagen en el espejo de la feria me habla de 
una terrible semejanza” (P. 86).

Esta poética, en especial todo el Can-
to Villano, se construye a golpe de sudor y 
lágrimas, de peregrinar por arenas calientes 
de las dudas, de los amores encontrados, 
de los afectos ceñidos y sañudos por buscar 
una calidad de vida. Las infelicidades y la 
misma felicidad sabemos que son pasaje-
ras, toda pasa y de todo pasa en la suma de 
múltiples biografías que es la vida de un ser 
humano. Canto Villano, es eso, nos abre sus 
compuertas y no su puerta, para entrar de 
llenos a una confesión, abarrotados de sin-
ceramientos, de llanuras reconfortantes por 
la lucha de preservar una vida familiar. 

Ahí están las secciones, “Canto Villa-
no”, y “Otros poemas”, poemas como Currí-
culo vitae” y “Casa de cuervos”, son decisi-
vos para el esclarecimiento de los objetivos 
temáticos de esta poética. Hay un propósito 
permanente que es la lucha por la vida y la 
vida que se queda en cada verso, en cada 
poema, en cada libro y en toda una poética 
que mira y vira hacia los flancos que los se-
res humanos solemos esconder. Porque hoy, 
ya muerta Blanca Varela, solo el mar canta 
esta leyenda de una de las voces que marcó, 
sin diferencia de género, la misma potencia 
que otros poetas de esta generación (40 y 
50) de la poesía peruana del siglo XX.

Conclusiones

1.- Voz femenina que tiene el nivel de 
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la poeta huanuqueña Amarilis en el concierto del mundo hispánico.

2.- La propuesta lírica de Varela se distingue porque hecha con el fajín del since-
ramiento, la confesión lírica de lo que siente una mujer, madre, artista, trabajadora que 
padece los acontecimientos de su familia. 
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Obra maestra
Hablaba con un amigo, también cinéfilo, de que se puede considerar una obra maes-

tra en el cine y nos hacíamos una pregunta, ¿Quién decide qué es una obra maestra?

Ponemos un ejemplo, los dos hemos pensado en la misma película “El Padrino” 
trilogía de Francis Ford Coppola que dirigió en 1972, 1974 la segunda parte y 1990 la 
tercera. ¿Es El Padrino una obra maestra? Sin duda alguna las dos primeras partes sí, la 
tercera cojea por todos lados. Sin embargo, cuando nos ponemos a analizar otras películas 
de gánsteres y mafias, hay otras que a nosotros nos gustan mucho más y que no son tan “se-
sudas” como la obra del director americano. Para nosotros “Los Intocables de Elliot Ness” 
que Brian de Palma dirigió en 1987 o “Muerte entre las Flores” de Joel Coen en 1990, son 
mucho más entretenidas y explican muchas más cosas de la época que El Padrino y por lo 
tanto, preferimos visionar estas y para nosotros son “obras maestras” también, antes que El 
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Padrino.

Pero aún hemos ido mucho más allá, 
ya que en cuanto a mafia se refiere, en los 
años 30 y 40 Hollywood realizó infinidad 
de películas que tratan el tema mafias y la 
ley seca de unos años anteriores de mane-
ra magistral con James Cagney, Edward 
G.Robison o Humphrey Bogart casi siempre 
en cartel. “El enemigo público “ de 1931, 
“Ángeles con caras sucias” de 1938 o “Los 
violentos años 20” de 1939 son también 
obras entretenidas y con guiones de perso-
nas que vivieron in situ aquella época.

Otras obras que destacan son “La 
senda del crimen” de 1930, “G men contra 
el imperio del crimen” de 1935, “Balas o vo-
tos” de 1936, “Al rojo vivo” de 1949 o inclu-
so “Con faldas y a lo loco” de 1958.

Pero si hay una película de mafias y 
gángster que nos ponemos en casa cuando 
hemos tenido un mal día en el trabajo es, la 
olvidada “La matanza del día de San Va-
lentín” del año 1967, que técnicamente no 
le llega a la suela de los zapatos de la obra 
de Coppola, pero a mi denme la película 
de Roger Corman protagonizada por Jason 
Robards y George Segal.

Conclusión, cada uno tiene sus pro-
pias obras maestras del cine.

— Jordi Izquierdo

Esperando el 
relevo

— Fernando Bayona
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El Cubismo de Picasso.
Pablo Ruiz Picasso fue un pintor, escultor, ceramista y artista gráfico español que na-

ció en la ciudad de Málaga el año 1881. Desde una edad muy temprana consiguió demos-
trar una extraordinaria aptitud para el dibujo. No en vano su padre era profesor de dibujo y 
pintor. En 1900 realizó su primer viaje a Paris y a partir de ese momento hasta el año 1904 
alternó sus estancias en la capital francesa con la ciudad de Barcelona, donde llevó a cabo 
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estudios de Bellas Artes. Sus primeras obras estuvieron influidas por el estilo del pintor 
postimpresionista francés Toulouse-Lautrec. Sus cuadros de esa época representan escenas 
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callejeras y de cabaret en las que se nota de forma evidente el estilo postimpresionista del 
citado pintor. Pocos años después su gran referente pictórico fue el artista Henri Matisse, 
creador del estilo fauvista.

En el año 1901 expuso unos setenta y cinco cuadros en la galería de Vollard, el cual 
quedó muy impresionado por su virtuosismo precoz. Durante ese mismo año el pintor 
malagueño inició su famoso "período azul". Constituido por obras pictóricas en las que re-
presentó a personajes pobres y marginados a los que situó en una atmósfera triste y melan-
cólica: Lo que expresaba  a traves del uso de tonos cromáticos de la gama fría, sobre todo el 
color azul. 

En 1905 comienza una nueva etapa pictórica a la que llamó su "período rosa". Etapa 
finalizada al siguiente año 1906. En esta fase desaparecen el color azul y los tonos fríos para 
dar paso a una etapa más serena. Caracterizada por tonalidades mas claras, predominando 
el rosa y el gris. En estas pinturas los protagonistas son personajes del mundo del circo tales 
como acróbatas, bailarines y arlequines. En 1907 el marchante Kahnweller se hizo cargo de 
la producción artística de Picasso al mismo tiempo que éste iniciaba su obra escultórica. 
Entre 1906 y 1909 desarrolló su "período negro", muy influenciado por el arte africano y 
en el que desarrolló sus propias investigaciones entorno al análisis y la simplificación de las 
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formas.

Su cuadro “Les demoiselles d´Avig-
non” (1906-07) es la obra que inauguró su 
período cubista por el que fue universal-
mente conocido desde entonces. Se trataba 
de un nuevo concepto plástico que desarro-
lló junto al pintor francés George Braque 
y poco después con el pintor español Juan 
Gris. Si tuviésemos que definir esta nueva 
tendencia artística diríamos que se carac-
teriza por la descomposición de la imagen 
tomada desde diversos puntos de vista y por 
la representación del volumen en un plano. 
Evolucionó del cubismo analítico (1907-11) 
en el que se descompone la forma plástica 
al cubismo sintético (1912-14) en el que 
la imagen se recompone en una síntesis 
volumétrica. En esta etapa empleó la técnica 
del papier collé y del collage en sus compo-
siciones. Destacan entre sus obras de aquel 
período: “El papel y la guitarra” (1913), 
“Naturaleza muerta con frutas y violines” 
(1913), “El jugador de cartas” (1914) y “arle-
quín” (1915).

Picasso nunca tuvo la intención 
de imitar la realidad para engañar. A este 
genial pintor le estaba reservado el derribar 
definitivamente lo tradicional por medio 
de la invención del cubismo. En lugar de la 
perspectiva central aparece una visión del 
objeto que lo reproduce desde varios án-
gulos visuales al mismo tiempo. La antigua 
geometría del cuadro, que antes estaba 
orientada a la percepción de la realidad, 
se amplía ahora a una estructura autóno-
ma que sólo se puede desarrollar en estos 
cuadros; la iluminación tradicional del 
espacio da paso a una distribución de la luz 
y sombra que va cambiando de elemento en 
elemento. Se trata de una nuava percepción 

de la realidad y un nuevo método de inven-
tar la verdad lo que hace posible la ruptura 
de la norma. El cuadro de Picasso titulado 
“Autorretrato con paleta” del año 1906 es 
el precursor inmediato de su etapa cubista 
que estaba a punto de comenzar de forma 
inminente.

En la primavera de 1907 compuso 
su obra “Autorretrato”. En ella la línea es el 
medio de conformación dominante. Las 
pinceladas gruesas y rápidas marcan los 
rasgos de la cara. También delimitan las res-
tantes superficies que están llenas de color, 
casi sin modelado. Incluso en algunas partes 
el lienzo está sin pintar. En un boceto de las 
“Señoritas de Aviñón” Picasso primero di-
buja los contornos con trazos muy rápidos, 
después rellena las superficies con colores 
chillones para, al final, marcar los contornos 
angulosos con color negro. El cuerpo y la 
cabeza se descomponen en planos quebra-
dos.



48

Para la versión definitiva de las 
“Señoritas...” Picasso quiso destruir todo 
al mismo tiempo. El mito de la belleza 
femenina fue lo que menos le importaba. 
Consiguió revelarse contra la imagen que 
la gente tenía de él como pintor. De hecho, 
este cuadro se rebeló contra todo el Arte 
occidental desde el Renacimiento. Para 
inspirarse Picasso había visto con anterio-
ridad esculturas ibéricas y africanas cuyas 
formas primitivas fueron las que llevaron a 
la estilización de las proporciones y formas 
naturales, a la rigurosa geometrización y 
finalmente a la deformación radical. Prime-
ro tanto Apollinaire como George Braque 
rechazaron el cuadro porque les resultaba 
incomprensible.

Cuando los ataques verbales final-
mente cesaron, los artistas se sintieron atraí-
dos por la renovación artística de la nueva 
estética. Dicho en otras palabras: acababa de 
nacer el Cubismo. Uno de los movimientos 
artísticos más importantes y revolucionarios 
de todo el siglo XX.

Al cubismo de Picasso se le unieron 
otros artistas, el más importante fue Geor-
ge Braque. De hecho, rivalizó con él en el 
desarrollo de la nueva pintura. Pese a ello, 
llegaron a ser grandes amigos. Durante años 
probaron y exploraron juntos las posibi-
lidades del cubismo. Primero de todo se 
trasladaron al campo en verano de 1908 y, 
tras su regreso, pudieron comprobar el ex-
traordinario parecido que existía entre sus 
respectivas pinturas. Con el cuadro “Frutero 
y pan encima de una mesa” logró satisfacer 
la exigencia de Cézanne de simplificar las 
formas a círculos, óvalos y rectángulos y en 
segundo lugar demostrar su nueva concep-
ción del espacio. A partir de entonces el 

espacio del cuadro ya no va a ser organiza-
do más por medio de la perspectiva central, 
sino que cada objeto individual va a ser 
reproducido desde varios ángulos visuales. 
De forma que, por ejemplo, se puede ver el 
frutero desde arriba pero la base de la taza 
queda oculta a la vista de los espectadores.

La geometrización que anterior-
mente incluía las típicas formas de objetos 
sencillos tales como tazas o similares y que 
facilitaba la identificación del objeto, ahora 
hace difícil la identificación de las personas. 
La reproducción de rasgos individuales  y 
la geometrización creciente que conlleva la 
igualación de las formas parece que se ex-
cluyen. Pese a ello se mantiene el equilibrio 
entre sus dos líneas principales: naturalismo 
y abstracción. A la par que la orientación 
a la realidad y esfuerzo por mantener la 
autonomía del Arte. Picasso nunca pintó 
cuadros que fueran única y exclusivamente 
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naturalistas pero tampoco pintó cuadros 
totalmente abstractos. Llegó al clímax de 
su fase cubista. En primer lugar predomi-
nó el naturalismo, después la abstracción 
obtuvo la hegemonía de sus cuadros. Las 
líneas pueden interpretarse de dos formas 
distintas: como elementos de una geometría 
autónoma y al mismo tiempo también como 
solapa de la chaqueta, como pañuelo del 
bolsillo superior o como brazo.

La fragmentación de los objetos 
aumenta en los años siguientes. En esta 
época Picasso pinta sobre todo naturalezas 
muertas cuya conformación estaba ya carac-
terizada por su formas geométricas con las 
cuales el espectador ya estaba familiarizado. 
En el cuadro “Bodegón con guitarra” (1922) 
imita el procedimiento del papier collé por 
medio de la pintura. Está considerado como 
un tardío cántico de la pintura cubista de 

Picasso. 

El punto culminante del cubismo 
sintético no se encuentra en  los cuadros he-
chos con recortes pegados sino en la pintura 
de Picasso en la que el artista malagueño 
contrapone las diferentes superficies de co-
lores a modo de pedazos de papel cortado. 
En el cuadro de 1915 “Arlequín”, las superfi-
cies de colores se tambalean sin unión nin-
guna con el fondo negro que las encuadra. 
El arlequín no puede ser identificado como 
tal porque su ropa de rombos es en realidad 
una muestra abstracta.

— César A. Álvarez Lapuente
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La noche del cometa (1984)  
Otro film de la época del VHS que al menos no llegue a verlo en su día en los vie-

doclubs, lo descubrí años mas tarde gracias a Internet. La trama de la película es sencilla y 
no se complicaron a la hora de ofrecer algo básico que tuviera zombis, un paisaje postapo-
caliptico en una ciudad desierta , damiselas en peligro, macarras y científicos sin valores al 
haber quedado infectados.

La sinopsis tal y como se puede ver en la caratula, basaba en el retorno de un cometa 
que no pasaba cerca de la Tierra desde la extinción de los dinosaurios...

La humanidad como es natural lo espera ansiosa para observarlo y al día siguiente 
las chicas supervivientes que estuvieron a salvo en estancias metálicas descubren que la 
mayoría de los habitantes de la ciudad han desaparecido y en su lugar tan solo hay polvo. 
Aunque unos pocos se han convertido en zombis y pululan por la ciudad en busca de carne 
fresca...

Lógicamente se trato de un film de bajo presupuesto y abarco quizás mas de lo que 
podía y puede que de haberse expandido en tantos frentes... Puede que hubiera salido algo 
mas interesante de lo que realmente salio. Pese a eso, aun se deja ver y al menos consigue 
el objetivo de entretener que ya es bastante... la actuación de los actores es bastante buena 
dentro de lo que cabe, no es que sean de los famosos y tampoco se les puede pedir mas de 
lo que hacen.

— Arturo Martinez Molina
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Otro cuerpo
Durante años fantaseé 
estrellarme en un coche 
contra una pared 
para acabar con todo.

Tenía la cabeza llena de emociones 
y las emociones no deberían estar en la cabeza, 
me despertaba de noche llorando 
y no podía pensar en lo que me hacía llorar, 
no podía pensar en nada, 
me masturbaba, 
mental y físicamente, 
me masturbaba muchísimo, 
deseaba un éxtasis que lo borrara todo, 
buscaba acelerar mi proceso 
de autodestrucción, 
recuerdo que aquel año follé más que nunca en mi vida.

Si hubiese podido esconderme dentro de otro cuerpo, 
lo hubiese hecho.

— Blanca Haddad
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Alcabala
Aquella noche dijiste muy tranquila: 
“Salgamos, nunca he visto un tanque en marcha” 
llegamos a la Carlota y sonaban disparos. 
Nos devolvimos. Yo no la estaba pasando bien. 
Tenías tres polares en la guantera, 
estaban heladas. 
Sentía mis ojos más grandes,más alerta. 
Me advertiste: 
“Creo mi papá está metido en este peo 
hace una semana que no viene a la casa.” 
Yo te veía tan inteligente, tan sola. 
Estabas obsesionada con Nirvana, era tu espejo. 
Yo lo odiaba, tenía celos. 
Yo siempre tirando a la evasión 
prefería “Holiday” de Madonna. 
Te devolviste a 120 por la Fajardo. 
Qué noche tan rara. 
Circulaban pocos carros y parecían fantasmas. 
Quizá era yo la que se sentía un poco fantasma 
pero tu llevabas la ventana baja, 
el pelo suelto y cantabas. 
Hasta que en una alcabala nos pararon, 
yo casi me oriné del miedo. 
Yo siempre nerviosa, tú siempre impávida, 
ni siquiera bajaste el volumen. 
El guardia Nacional, que tenía también 20 años 
dijo con cara pálida, aún más asustado: 
“Muchachas, váyanse derechito para su casa 
que esta noche está bien fea.” 
Tu respondiste: 
“La noche es bellísima, los feos somos nosotros, la gente.” 
El guardia te sonrió con tristeza. 
Después no hablaste, no cantaste, nada... 
y nos devolvimos.

— Blanca Haddad
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LA PERROCKIA

TeBa Disseny

Oso Melero EDICIONI

Joker Factory

Bar Goyanes

Carrer del Francolí, 60, 
08006 Barcelona

932 090 742  - 617 652 745

Disseny Gràfic i Web

ricard@creatius7.info

Dayana Díaz de Freitas

Editorial de libros infantiles

Disseny Gràfic

info@jokerfactory.com

Carrer d’Arnau d’Oms 43,  
08016 Barcelona
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Restaurant CAMI

www.prolaminas.com

Taverna LOKILLO

Tarta PRETA

info@videovigilancia.solutions

Carrer Lluc, 6 
08016 Barcelona 
Reservas: 667 825 319

Vinilos y láminas de control solar.

Allan Rodrigues 
Técnico comercial 
Tel. 672631261- 935147033 
nfo@prolaminas.com 

Carrer del Mar 75,  
08003 Barcelona

· Taverna con esencia marinera 
· Cañas, vermuts y platillos 
· Juerga todos los dias

Concepción Arenal 108 
08027 Barcelona 
930 244 207

Informática, videovigilancia y alarmas. 
Venta e instalación. Gestión mediante APP. 
Nuestros Clientes son lo más importante. 
Mvl. 681268341

Cupón Descuento 76423 
del 1/03 hasta el 31/05




