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A Ámbar,
 este tesoro rescatado
 legado por su padre.
 Poema casi dada o casi poema dada,
 contigo en un encuentro entre amigos*
 F.C. Aquí estamos Rosa con Wichy
 N.I. Con Wichy y con Félix en este Encuentro
 L.S. En la gota de agua que no sacia la sed
 A.G. Buscando la sustancia donde se halla Wichy
 V.C. En la casa de la poesía, en la casa de todos
 M.S. Para vivir
 P.V. Con una sonrisa perenne
 E.H. Estaremos, siempre estaremos alegres como la vida
 S.R. Siempre querremos ser rojos como tú y el camino se fue del concierto
 V.G. Inmortal, lleno de ternura y de risa
 Yoss Y el silencio en su honor fue ruidoso y tan verde
 R.B. Porque es la hora de la gloria y la resurrección he tocado el cielo con las manos porque
 abre en rojos el sol los horizontes:
 Porque estás…
 * Poema realizado con versos de Félix Contreras, Neyda Izquierdo, Francisco López Sacha, Ariel
 González, Víctor Casaus, María Santucho, Pablo Vargas, Eduardo Heras León, Silvio Rodríguez, Virgen
 Gutiérrez, José Miguel Sánchez (Yoss) y Rosa C. Báez.
 De nube en nube
 Andarán de la mano
 De nube en nube, bellos como huracanes
 LUIS ROGELIO NOGUERAS
 Nadie sabe exactamente cuándo se conocieron Luis Rogelio Nogueras y Orlando Castellanos.
 Lo cierto es que la primera entrevista que este le realizara fue transmitida por el programa
 Formalmente Informal, de Radio Habana Cuba, en 1978, y ya para entonces eran amigos.
 Durante al trabajo periodístico que en varias ocasiones los reunió en los estudios radiales o
 en la casa del propio Orlando, imaginaron proyectos, como buenos soñadores que fueron los
 dos: Wichy planeó una película sobre un hombre de radio que desde niño se vincula al medio, a
 los quince años es dueño de una emisora y aun antes de la madurez es un renombrado
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periodista. Esto es, la vida del propio Castellanos. Este, ferviente lector conocía los trabajos
 periodísticos que el poeta había publicado en diversas revistas y lo conminó a que los reuniera
 y conformara en un solo volumen, y como aquel le respondiera con una de sus estruendosas
 carcajadas, lo amenazó con publicarlos bajo la firma de Orlando Castellanos.
 Poco tiempo después Wichy desapareció y se llevó el guión de esa película que hubiera
 convertido a Castellanos en un personaje del cine cubano.
 A mediados de la década del noventa, Orlando me propuso que compiláramos las crónicas
 de Wichy donde el poeta contaba acerca de los viajes que había hecho por diferentes lugares
 del mundo: España, Vietnam, Francia, la ex Unión Soviética, etcétera. Localizamos quince
 textos que vieron la luz entre 1984 y 1985 en entonces enfermó Orlando y no quedó tiempo para
 seguir adelante.
 Ahora, gracias a la generosidad de los amigos de ambos, esas páginas olvidadas, casi
 inéditas, junto a otros textos extraídos de publicaciones de la época y hoy prácticamente
 desaparecidas, se concretan en este libro que sobrepasa las aspiraciones iniciales de los dos
 hermanos «que andarán de la mano» contándose chistes, recordando historias de amores
 vividas, saltando «de nube en nube, bellos como huracanes», riéndose de lo lindo, guiñándole
 los ojos a los que acá seguimos haciendo realidad sus sueños.
 Son varios los que han contribuido a la publicación del libro pero queremos agradecer muy
 especialmente a la pequeña Ámbar por permitirnos pagarle esta deuda a su padre.
 A Rosa Báez, por facilitarnos la bibliografía y la cronología de vida de Nogueras, que
 forman parte de su acuciosa investigación sobre su vida y obra, y que puso desinteresadamente
 a nuestra disposición. A Elda Gutiérrez, Arquímides Nubiola, Víctor Casaus, Guillermo
 Rodríguez Rivera y tantos otros que han prestado su concurso para hacer realidad este
 proyecto.
 Y naturalmente, a Silvio Rodríguez, sin cuyo respaldo hubiera sido imposible la existencia
 de De nube en nube.
 Estamos seguros de que tanto sus artículos dedicados al cine o la crítica literaria, y
 principalmente las crónicas, reseñas o como queramos llamarles a las impresiones que
 causaron en Wichy las gentes que conoció en sus viajes y las cosas que descubrió en aquellos
 sitios, proporcionarán al lector una nueva faceta de aquel que quiso vivir quince mil vidas y
 continúa hoy caminando senderos nuevos entre los que aún creemos en su talento y seguimos
 seducidos por la magia de su ingenio.
 Virgen Gutiérrez
 Julio de 2002
 Luis Rogelio Nogueras, articulista
 Una amistad de más de veinte años —la mitad del poco tiempo en que Luis Rogelio Nogueras
 estuvo entre nostros—, me hizo acceder desde tiempo atrás a muchos de estos artículos. Pero
 también es cierto que muchos de ellos los tenía olvidados o, mejor, traspapelados entre ese
 montón de cosas que siempre guarda la memoria. Por lo menos, la mía.
 Sí, porque ahora que vuelvo a leer para mi alegría «Intertextualidad, textualidad y
 supratextualidad en el Directorio Telefónico de Ciudad de La Habana», me doy cuenta de que
 lo recordaba perfectamente y todavía me parece ver a Wichy en la biblioteca del ICAIC, a la
 que los buenos oficios de Alfredo Guevara habían llevado a un puñado de jóvenes cubanos, de
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dentro y de fuera, para dialogar sobre literatura cubana. Allí estaba Lourdes Casal,
 aproximándose como Nogueras al temprano final de su vida. Pero había también algunos «no-
 cubanos». Fue precisamente la peruana Irene Vegas García quien preservó ese texto que luego
 Roberto Fernández Retamar hizo editar en la revista Casa. Ahí está Wichy de espíritu entero:
 volteando la seriedad de aquella reunión a través de esa sabrosa parodia de la crítica
 hermenéutica que me sigue haciendo reír veinte años después.
 Lo que estos artículos, escritos todos para publicaciones periódicas muestran, es la
 amplitud de la curiosidad intelectual de Nogueras, y esa avidez que lo hizo también intentar
 múltiples medios de comunicar: cine, narración, artículo, poema.
 Ese fue uno de los rasgos fundamentales de ese escritor vuelto hacia todos los misterios que
 él mismo contuvo.
 Es curioso el único homenaje que aparece aquí dedicado a la música: el artículo en que
 Nogueras rinde tributo al tempranamente desaparecido cantautor venezolano Alí Primera.
 Creo que si a Wichy hubiera que destinarle una segunda patria, algo así como una patria
 suplente, esa sería Venezuela. Vivió allí varios meses y luego, allí, hizo amigos que no lo
 olvidan y otros que lo recuerdan y hasta lo frecuentan sin haber podido conocerlo.
 Como jefe de redacción y editor de Cine Cubano, tuvo la oportunidad de recorrer muy
 diversas zonas del mundo a donde lo llevaban las múltiples relaciones de nuestro cine.
 Ahí está el contacto con la gran actriz sueca Liv Ulmann, encontrada en un vuelo aéreo; el
 encuentro con el documentalista vietnamita Hong Sen; o esa meditación sobre «América
 Latina, el crítico de cine y la complicidad» que es, sobre todo, un reclamo del reconocimiento
 de nuestras especificidades culturales; o el elogio del trabajo de Tomás Gutiérrez Alea, a quien
 siempre admiró, o la exaltación del canadiense Norman McLaren, como para que nadie olvide
 que lo primero que hizo Nogueras para el arte fue un dibujo animado.
 Pero, además del cine, estaba el infalible amor del Rojo por la literatura, y muchas veces de
 esos viajes cuyo objetivo era el trabajo para la revista, se valió Wichy para frecuentarla. Uno
 de estos artículos consigue comunicar el cine cubano y la literatura, y ya se desplaza Nogueras
 hacia su amor más intenso y definitivo: la poesía, como le confiesa a Orlando Castellanos en la
 entrevista que ese excelente periodista le hiciera, y que esta edición reproduce también.
 Es hermosa esa crónica que Wichy consigue a partir de una entrevista con Dámaso Alonso,
 presidente de la Academia de la Lengua pero, esencialmente, el poeta autor de ese libro
 renovador de la poesía del idioma hacia los años cuarenta que es Hijos de la ira, el que Wichy
 evoca en ese trabajo.
 Hay en el libro dos homenajes a Nicolás Guillén, quien compartió con Nogueras, además
 del gusto por la poesía bien escrita, sobre todo dos cosas: el humor y la elegancia.
 La literatura de la ex URSS, que Nogueras conoció perfectamente desde Kirguizia hasta
 Letonia, entra en el volumen a través de varios artículos que presentan a escritores como
 Vladimir Bogomolov, Jainis Rainis o el casi mítico poeta georgiano que fue Shota Rustavelli.
 Es especialmente interesante la crónica dedicada a Mihaly Babits, voz poética de Hungría,
 país que tuvo una peculiar relevancia en los gustos y las aficiones de Wichy.
 No podía faltar el artículo que Nogueras dedica al curiosísimo personaje de la cultura
 nicaragüense que es el médico y poeta Fernando Silva, seguramente cuando, junto a su amigo y
 compañero, el poeta Víctor Casaus, recorrió la tierra de la revolución sandinista.
 Hay viejos amores de Wichy, como Bertolt Brecht, a quien publicamos en los días de El
 Caimán Barbudo, allá por 1966; y cómo iba a faltar James Joyce, reencontrado en la vidriera
 de una mítica librería parisina, Shakespeare & Company, fundada por la yanqui Silvia Beach,
 a la que el incorregible fabulador que es Nogueras, hace encontrarse con Ernest Hemingway
 ante nuestros ojos y para nuestros ojos.
 Claro que me implica directamente esa crónica sobre «¿Cómo se escribe una novela
 policial?», en la que el Rojo recrea los momentos en que concebimos pero, sobre todo,
 escribimos El cuarto círculo.
 También homenaje al policial es el artículo dedicado a Joy, la primera novela del luego
 prolífico y siempre excelente novelista uruguayo-cubano Daniel Chavarría.
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Léase la preciosa crónica que Wichy dedica a Copenhague, la ciudad de Sören Kierkegaard
 y de Hans Christian Andersen.
 Porque estas crónicas son también de lugares, de sitios que el Rojo nos muestra haciendo de
 insólito e insuperable guía turístico, como la eterna Roma, o ese monumento al amor que es el
 Taj Majal hindú, que hace al Rojo evocar, desde el título, el inmortal soneto de Francisco de
 Quevedo.
 Y como colofón a las locuras, no se pierda el lector «Fragmentos, elementos y onda
 expansiva», una suerte de factografía-testimonio de un entrenamiento de las milicias
 estudiantiles de la Escuela de Letras de la Universidad de la Habana, allá por los fines de los
 años sesenta.
 Y como veo que estoy haciendo un tedioso inventario de lo que seguramente el lector va
 seguir con mucho más provecho (y placer) en los artículos de Nogueras, me detengo aquí. Siga
 adelante el lector y métase de una vez en la palabra del articulista, el narrador, siempre el
 poeta Luis Rogelio Nogueras.
 Guillermo Rodríguez Rivera
 A veces tocaban más o menos temprano a la puerta negra, la del 4 al revés
 en el segundo piso, y cuando abría era aquel amigo alto, pálido y pelirrojo como un británico,
 vestido y peinado cuidadosamente, que portaba un maletín con cerrojos de donde salían
 cuartillas, casetes de música o de betamax, libros hechos o medio hechos, aspirinas, servilletas
 de papel y fotos propias que de pronto te dedicaba. Lo más curioso de todo era el pomito
 mediado de café que invariablemente extraía de aquella suerte de sombrero de copa y la
 naturalidad con que pedía un vaso para bebérselo. Siempre tenía la delicadeza de brindar, pero
 yo sabía que aquella era su decorosa manera, no exenta de patetismo, de hacer que me fuera a
 la cocina y desde allí vociferara: «No te tomes esa mierda, que voy a colar.» Inmediatamente
 asomaba la cabeza y me decía: «Flaco, pero este está bueno todavía.» Yo generalmente no
 contestaba, dando por sentado que aquello era parte de un libreto, pero otras veces, cuando
 estaba cabrón por la falta de sueño, le decía: «Perfecto, suénate tú la mierda esa, que yo me
 tomo el que voy a hacer.»
 Una de las últimas veces que efectuamos aquella danza barroca y matutina, me vino a
 proponer el papel principal en una película a cuyo guión le estaba dando taller. Le dije que a
 mí me hubiera gustado poder actuar, pero que estaba visto que las musas histriónicas no se me
 daban. Pareció no escucharme y ripostó que alguien quería llamar a Rubén Blades, pero que él
 pensaba que el papel era perfecto para mí. Recuerdo que yo trataba de salir del sopor en el que
 me encontraba después de una noche sin pegar un ojo y que me tragaba buches de café
 amargo, mientras mi amigo alto y pálido como un inglés —pero con labia de cubano— me
 prometía que aquella historia era un fenómeno. Se trataba de un cantautor famoso que había
 tenido miles de jebitas de todos los tamaños y colores, con las que había jugado a su antojo
 porque ninguna le había llegado a donde había que llegarle a un hombre. Cuando el cantautor,
 después de pasar por un rosario impresionante de mujeres, llegaba a la madurez y se sentía
 solo y agotado, se encontraba con un titi, una adolescente fresca y delirante que se lo bailaba
 olímpicamente y luego hacía una muesca en el cabo de su pistola. El final era el cantautor
 desolado, cayéndole atrás a la vampiresa primaveral, la que, además, le cantaba una canción
 de él mismo, justo la que él solía usar para levantar niñas.
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Cuando mi amigo terminó la historia de lo que parecía ser la próxima superproducción del
 ICAIC, yo estaba lo suficientemente despierto como para decirle: «Y ¿por qué en vez de con un
 cantautor no hacen esa película con un joven poeta?» Se quedó un instante mirándome muy
 serio y acto seguido empezó a emitir aquel sonido parecido a kej kej kej (con la e muy corta)
 que usaba para carcajearse.
 No recuerdo exactamente cuándo y dónde lo conocí. Sé que estuvo en Teresita y Nosotros
 porque Casaus lo cuenta, pero yo no lo recuerdo de entonces. Entre las primeras veces que nos
 vimos distingo entre brumas una noche en una librería que había en los bajos del Habana
 Libre, donde se le daban los toques finales a una muestra de algo. Otra de esas primeras veces
 lo recuerdo haciéndome preguntas en un cubículo de la redacción de Juventud Rebelde para
 una entrevista. Entonces me acababa de desmovilizar y mi futuro amigo alto, pálido y pelirrojo
 como un irlandés, me preguntaba qué poesía había leído, a lo que yo le contesté que La semilla
 estéril y El oscuro esplendor, que se acababa de publicar. Lo cierto es que a este amigo primero
 lo identifiqué de oídas y de leídas, porque había ganado el premio David de poesía y los socios
 comunes que teníamos, como Guillermo y Víctor, decían que era buen poeta. Así que creo que
 antes de ubicar al autor escuché hablar de él y ojeé su primer libro, del que recuerdo todavía
 los poemas que más «me tocaron». Estaba aquel llamado «Kodak 120», en el que la madre,
 gracias al milagro de una foto, pasa la eternidad planchando creo que una camisa a cuadros.
 Estaba otro muy ingenioso, escrito en algo así como castellano antiguo, que narraba las cuitas
 de un abate llamado Asparagus. Estos versos dieron lugar a que algunos amigos le llamaran a
 su libro Cabeza de Espárrago y, al cura del poema, el abate Zanahoria. El tercer poema que
 recuerdo es «El entierro del poeta», y creo que este fue el que mejor me cayó de todos.
 Revelaba una deuda común con Vallejo, con la diferencia de que ni entonces ni nunca logré
 encontrar una manera tan hermosa de agradecerle al cholo los nutrientes.
 Con posibles reminiscencias de aquel poema como un culto iniciático —así como de otros
 que vive, inventa y escribe Luis Rogelio Nogueras—, esta canción es lo que, hasta hoy, consigo
 expresar sobre el hermano tan querido.
 La tonada inasible
 Ama al cisne salvaje
 LUIS ROGELIO NOGUERAS
 Hace quince segundos
 que se murió el poeta
 y hace quince siglos
 que notamos su ausencia.
 Creíamos entonces
 que estábamos de vuelta,
 cuando faltaba tanto
 de ausencia y de poeta.
 Hace quince milenios
 se nos fugó el poeta
 dejándonos sus viudas
 y su niñita eterna.
 Brindemos por su verbo,
 por su roja cabeza,
 hermanos de la sangre
 vertida del poeta.
 Por él sus adversarios

Page 7
                        

no olvidan, mas celebran,
 y por él sus amigos,
 como quiera que hoy sean,
 se juntan nuevamente
 por sobre sus miserias,
 convocando a este muerto
 de la salud perfecta.
 Hace quince silencios
 y otras muchas tristezas
 quién sabe qué diría
 su voz de inteligencia.
 Por eso un cisne canta,
 prófugo en la floresta,
 la tonada inasible
 que despertó el poeta.
 Silvio Rodríguez
 Me quedaría con la poesía*
 Orlando Castellanos: Primero háblanos del lugar donde naciste, la fecha, dame el ambiente de la familia, si hay escritores, a qué se dedican, cuéntanos de tu niñez…
 Luis Rogelio Nogueras: Mira, Castellanos, yo nací en La Habana, el 17 de noviembre de 1944,
 nací en medio del ciclón del 44… Mi familia es una familia de origen pequeñoburgués. Mi
 padre estuvo vinculado durante años a los negocios de publicidad y también mi madre. Aunque
 en mi familia hay como antecedente ilustre un gran escritor cubano, Alfonso Hernández Catá,
 que es tío abuelo mío, también yo creo que me gustaría hacerle un pequeño reconocimiento a mi
 propia madre, que fue una escritora aficionada, pero con cierto nivel de calidad, que incluso
 obtuvo —no sé si en esto influyó ser sobrina de Alfonso— el premio Hernández Catá en 1946,
 y de alguna manera el hecho de haberme formado en el seno de una familia donde no faltaron
 las lecturas, no faltó un cierto entusiasmo por la literatura, no sólo por parte ya de mi madre,
 sino también incluso por parte de mi padre, yo pienso que pudo haber contribuido a despertarme
 el interés, no sólo ya por los libros, que es un primer interés siempre decisivo en la formación de
 un escritor, sino por el mundo mismo del escritor. Yo recuerdo que en casa, por parte de toda la
 familia de mi madre había una especie de veneración con la memoria de Alfonso Hernández
 Catá, los libros de él eran casi de obligada lectura; algunos de ellos los llegué a odiar de niño,
 hoy los releo con mucho amor y mucho cariño; pero había una especie de culto a la memoria de
 Alfonsito, como le decían en casa, y en este ambiente de culto a un escritor, que realmente es un
 escritor notable, cubano, del siglo XX, pues yo me fui formando un poco una imagen de lo que
 eran un escritor, la imagen de la importancia que tenía desde el punto de vista social un escritor.
 Claro, Alfonso era un escritor dentro del contexto de la literatura cubana un tanto especial;
 Alfonso fue un escritor que tuvo suerte, de verdad no es el caso por ejemplo de otros escritores
 cubanos de tanto talento como él, como Luis Felipe Rodríguez, que vivieron medios difíciles;
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Alfonso no, Alfonso era un hombre de procedencia burguesa, un hombre que tuvo cargos de
 embajador y que se desenvolvió siempre en un nivel de vida muy bueno, podríamos decir, y fue
 un escritor afortunado. Vio publicar sus obras en España…, aunque también, bueno, también en
 el resto de América Latina y, por supuesto, en Cuba.
 Y no es un escritor típico en este sentido, porque la media del escritor cubano en el período
 prerrevolucionario, como sabemos, no era esa, los cubanos tenían prácticamente que
 bandeárselas para subsistir, pagarse sus ediciones. Alfonso no. Alfonso navegó en este sentido
 con suerte; una suerte relativa, puesto que Alfonso, si vamos a creer en el destino, que como
 marxistas no creemos en eso, le podríamos decir que el destino le pasó esa cuenta: Alfonso,
 como tú sabes, murió en un accidente de aviación en Río de Janeiro, en el año 1940, si no
 recuerdo mal.
 Por cierto, un dato interesante: Alfonso Hernández Catá dejó inéditos algunos trabajos, que
 aparecieron entonces en la maleta que dos de sus hijas recuperaron, maleta chamuscada,
 quemada, en aquel accidente trágico en el que perdió la vida. Esos trabajos aparecieron
 quemados, y se conservan, una parte de aquel material lo tengo yo, incluso estoy dándole
 siempre vueltas a la idea de trabajar sobre eso; se conserva un relato de Alfonso Hernández
 Catá, que evidentemente él llevaba en el viaje para continuar escribiendo de regreso a La
 Habana, en el cual un personaje muere, no en un accidente de aviación, pero sí en el
 hundimiento de un barco. Es un relato que nunca llegó a concluir; es una cosa curiosa, yo no
 tengo el original quemado, eso lo tiene la hija, pero sí tengo copia y quizás un día prologue este
 trabajo… puede ser interesante… estaba hasta tentado de continuarlo, marcando hasta dónde
 llegó Alfonso y hasta dónde había ido yo.
 Bueno, te decía esto a manera de darte un poco el ambiente, verdad, en el que yo me formé,
 desde el punto de vista cultural. Desde el punto de vista político, en mi casa, fundamentalmente
 por parte de la familia de mi padre, aunque también de la familia de mi madre, yo me formé en
 un ambiente de gran admiración por la figura de Eduardo Chiibás; mi familia era ortodoxa,
 militante del partido Ortodoxo, y aunque no es el momento de juzgar la ortodoxia como proceso
 político-histórico, no es menos cierto que en su momento cumplió un rol interesante y aglutinó
 algunas fuerzas interesantes de la pequeña burguesía e incluso del estudiantado, etcétera. Y
 bueno, también, junto al culto literario de Alfonso en mi casa, estaba el culto a la memoria de
 Eduardo Chibás, y también, a través de Eduardo Chibás, ya por la vía de mi padre
 específicamente, a José Martí; en casa siempre estuvieron las Obras completas de Martí, en casa
 estuvo siempre y está todavía, un pequeño busto de Martí; recuerdo que la guerra en mi casa era
 que este busto no fuese un adorno en la sala, siempre se trataba de colocar y siempre ha estado
 colocado en un sitio que no fuese un adorno más en sala, sino una especie de homenaje a la
 figura de Martí.
 O sea, que este es un poco el ambiente en el que me formé, un ambiente en donde el culto de
 la memoria del Maestro formaba parte de los rituales de la casa, donde se hablaba de él con
 frecuencia y había el culto a un escritor cubano conocido, y por tanto, esto fue de algún modo
 probablemente influyendo en mi idea ¿verdad? de que quizás no sabía, no estaba del todo
 encaminado a ser también un escritor como Alfonso… y bueno, pues ahí, andamos; si no he
 llegado a ser un escritor como Alfonso, que fue un gran escritor en su momento, por lo menos
 no hacerlo quedar mal en tiempo y espacio…
 O.C.: Háblame de las escuelas donde cursaste estudios.
 L.R.N.: Antes de la Revolución, como sabes tú, en Cuba existían dos tipos de escuelas: escuelas
 públicas a las que asistía la gran mayoría de la población, las clases desposeídas, etcétera, que
 eran escuelas muy mal atendidas, los gobernantes de turno se robaban el dinero… también las
 escuelas privadas. Pero por la posición de mi familia, asistí a una escuela privada. Yo me formé
 fundamentalmente en una academia militar privada, de enseñanza laica, la Academia Militar del
 Caribe; hice casi toda mi formación, desde el segundo grado hasta los estudios superiores, en
 este caso los estudios de Comercio, que se llamaban Ciencias Comerciales, los cumplí en el año
 59, en esa academia militar privada…
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O.C.: La primera vez que escribiste, ¿un cuento, una poesía?… ¿qué fue?…
 L.R.N.: Siempre he estado tentado a escribir alguna vez un relato sobre el primer relato que
 escribí. Porque, es curioso, el primer relato que escribí, aunque no lo conservo,
 desgraciadamente, pero aunque estoy convencido, absoluta y totalmente infecto de ineficiencia,
 sin embargo, su tema, el tema de aquel relato, a mí todavía me continúa obsesionando, y quizás
 probablemente algún día, por eso te decía que quizás haga el relato del relato, vuelva sobre él.
 Lo escribí un poco… un poco no, me parece que de manera absoluta, imitando un libro que fue
 para mí un libro de cabecera, y lo continúa siendo, que es Las aventuras de Tom Sawyer, de
 Mark Twain; yo tendría 11 años, o algo así, cuando escribí ese relato, y era naturalmente la
 historia de un adolescente, era un poco un remedo cubano del Tom Sawyer; pero sin embargo,
 tenía para mí la virtud de que aún cuando a los 11 años uno tiene una tendencia en las cosas de
 la literatura a ser muy mimético, por lo menos tuve la intuición de ubicar el relato en el campo
 cubano; es decir, no, hice un relato, bueno, puede haberlo hecho un muchacho influido en este
 caso por una lectura de un autor norteamericano en paisajes que yo no conocía, haberlo hecho
 en el Mississippi o algo así, sino que lo ubiqué en la Cuba rural. Y tenía, y pienso que todavía
 tiene ese, para mí ese atractivo, ¿no?, quizás valdría la pena tratar de intentar de nuevo una
 historia de un adolescente criollo, en el campo, pasando vicisitudes muy parecidas a las de Tom
 Sawyer, pero manejando, como hizo Mark Twain con el idioma inglés y los giros del idioma
 inglés hablados en la zona del Mississippi, hacerlo con el cubano, el español hablado en Cuba…
 esa idea nunca la he abandonado completamente…
 O.C.: ¿Y conservas ese relato?
 L.R.N.: No, el original no lo conservo, por suerte, pero sí la idea, tengo muy clara la idea de lo
 que hice y de lo que quise hacer…
 O.C.: …Por lo tanto eso no se publicó en ninguna parte…
 L.R.N.: No, no, no.
 O.C.: ¿Y cuándo publicas lo primero?
 L.R.N.: La fecha es muy temprana, en el año 59 en una revistica que editábamos justamente en
 la Academia Militar del Caribe, en la Asociación de Estudiantes de la academia militar, una
 revista que se llamaba Libertad, porque es una revista que se fundó justamente con el triunfo de
 la Revolución, en los dos primeros meses del año 59; era un poema de corte patriótico,
 francamente malo, debo decirlo así, sin sonrojo, pero por lo menos tenía la virtud de que era
 mío, o sea, aunque era un poema rimado te aseguro que no lo copié de ninguna parte, era un
 poema muy malo mío…
 O.C.: ¡Y después que terminas tus estudios en la academia, en el año 59, qué pasa?
 L.R.N.: Bueno, en el 59 termino mis estudios de Comercio en la academia y empiezo a estudiar
 durante algunos meses, hasta, junio del año 60, Ciencias Comerciales; empiezo a estudiar en lo
 que se llamaba la Escuela del IBM. Ahí, en la Academia IBM, se estudiaba fundamentalmente
 los métodos de computación, habían llegado las primeras máquinas perforadoras y
 teóricamente, como se supone que yo iba a dirigir mi vocación sobre la base de los estudios
 comerciales, pues comencé a estudiar máquinas IBM y computadoras, las primeras
 computadoras, no eran propiamente computadoras, máquinas perforadoras, de memoria; pues
 completa un poco mi formación.
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Ahí entonces se produce una ruptura. Yo me voy a Venezuela. Mi madre había ido a vivir a
 Venezuela a principios del año 56, y en el año 60 yo me voy a vivir a Venezuela con ella, vivo
 allá cerca de 8, 9, 10 meses, poco menos de un año; hago algunos estudios más o menos por la
 libre de publicidad en la Universidad de Caracas, aunque era casi un niño, pero mi madre, a
 través de algunos mecanismos, consiguió que me admitieran en un cursillo de verano allí;
 trabajé en una compañía de cine, la Tuma Film, haciendo de todo, como utility, auxiliar de
 cámara, auxiliar de laboratorio… porque el cine empezaba a picarme como curiosidad ya, y a
 finales del año 60, junto con un grupo de muchachos también de mi edad, dos de ellos cubanos,
 y otros un colombiano, un italiano, por cierto, había nacido en Italia, Walter Mock, la madre
 tenía una tienda de efectos de ropa en Sabana Grande, y otro compañero más, quemamos un
 establecimiento de periódicos de Bohemia Libre, aquella revista contrarrevolucionaria que
 comenzó a sacar Miguel Ángel Quevedo en Caracas. Producto de esto, la policía me declaró una
 especie de persona non grata, y tuve que abandonar Caracas en noviembre del año 60, o sea, ya
 me voy de Venezuela en el año 60, regresé a Cuba, y en mayo del año 61 ingresé en el Instituto
 Cubano del Arte y la Industria Cinematográficos (ICAIC).
 O.C.: ¿Y qué pasa?
 L.R.N.: Bueno, estuve en el departamento de Dibujo Animado desde mayo del 61, es decir, un
 mes después de la derrota mercenaria en Playa Girón, hasta el año 64. En ese período de tiempo
 trabajé de auxiliar de cámara de animación, es decir, aprendí ya bien, aunque yo en la Tuma
 Film había practicado esto, la técnica de la cámara de cine de 35 mm; trabajé como dibujante,
 yo tenía, y creo que aún conservo, una habilidad como dibujante, trabajé también entonces
 como animador, es decir, como dibujante que hace avanzar, por decirlo así, los muñequitos, o
 las figuras, y como director. Hice en el año 1963 una película que se llama Un sueño en el
 parque, que se conserva en la Cinemateca de Cuba, que es una película a color de 8 minutos de
 duración, la cual representó a Cuba en dos o tres festivales de animación europeos, entre ellos
 en el Festival de Rumania, en el año 1964; es una película, que bueno, vista en la distancia,
 pensando que sólo tenía 19 años el hombre que la dirigió, a mí me sigue gustando; es una
 película sobre la guerra nuclear, los peligros de la guerra nuclear… a partir de una pareja. Es
 una película a la que le tengo mucho cariño en lo personal. Hice también guiones ahí en dibujos animados para películas de animación, hice algunos diseños, etcétera.
 O.C.: ¿En ese período tú no estabas escribiendo nada, solamente te dedicabas a ese trabajo?
 L.R.N.: Sí, simplemente ese trabajo… yo dibujaba y pintaba, aparte de hacerlo
 profesionalmente allí, lo hacía un poco a manera de violín de Ingres… a manera de trabajo
 ancilar, un poco de hobby, y escribí algunas cosas, algunos cuentos, yo recuerdo ahora uno que
 se llamaba, tenía un estrambólico título de «Tulioso el enterrador»… un cuento muy influido
 por Poe, un cuento muy malo, muy ingenuo, esas eran las cosas que más o menos hacía… y, por
 supuesto, las hacía para mí, no tenía en aquel momento… aunque, como te decía muy al
 principio, yo tenía una clara conciencia, puesto que me había formado en una familia donde
 había un gran escritor, Alfonso, de que se podía llegar a ser escritor; es decir; para mí eso no era
 un mundo prohibido ni mucho menos, pero no me parecía que tuviera talento para ello, y
 además el cine me absorbía de tal manera que no me dejaba casi ningún lugar: el cine y la
 pintura: el cine era una obsesión tremenda en aquellos años… lo sigue siendo. Ya el tiempo ha
 limado un poco aquellas aristas de agresividad cinematográfica, pero de todas maneras sigue
 siendo para mí una gran atracción y de hecho, sabes que estoy trabajando en la cosa del cine
 ahora, de nuevo.
 Siguiendo un poco la historia, en el año 64 ingresé por oposición de examen en la
 universidad, en la escuela de Letras; te digo por oposición de exámenes porque no hice el
 bachillerato, yo hice Ciencias Comerciales, que era una de las dos ramas en las que se podía
 dividir la enseñanza después que se terminaba la secundaria, y por tanto tuve que hacer el
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examen de ingreso. Ingresé en la universidad y, por razones fundamentalmente de lejanía —yo
 trabajaba en los estudios de Cubanacán, donde quedaba el Departamento de Dibujos Animados,
 y la Escuela de Letras acá lejísimo, en el Vedado—, no me quedó otro remedio que irme del
 ICAIC, irme concretamente del Departamento de Dibujos Animados, e ingresé en la revista
 Cuba Internacional como redactor de mesa, y también un poco como periodista, hice algunos
 reportajes, algunos pininos… Ahí empiezo a publicar realmente mis primeras cosas: algunas
 entrevistas… recuerdo una que le hice a Tomás Gutiérrez Alea cuando se estrenó La muerte de
 un burócrata; algunos trabajos sobre planes agrícolas, recuerdo uno que todavía releo con
 agrado, sobre un plan lechero en el norte de la provincia de La Habana; y, en ese período, donde
 simultaneaba la universidad con la revista Cuba Internacional, en aquel momento dirigida por
 el escritor y periodista Lisandro Otero, conozco a Guillermo Rodríguez Rivera. Guillermo
 Rodríguez Rivera estudiaba en la Universidad de La Habana, estaba en tercer año cuando yo
 estaba en primero año, y un buen día este personaje que es Guillermo Rodríguez Rivera me
 habla de un proyecto que están preparando en ese momento, que es una revista literaria que
 quieren publicar y en la que él me pide alguna participación. Esta revista es El Caimán
 Barbudo, y el grupo que iba a fundarla y que iba a trabajar en ella estaba integrado por
 Guillermo, Jesús Díaz, Víctor Casaus y por el dibujante Posada.
 Empezamos estusiásticamente a trabajar ahí en el proyecto de aquella revista que iba a ser un
 suplemento del periódico Juventud Rebelde, el órgano de la Unión de Jóvenes Comunistas de
 Cuba, y en mayo del año 66, en efecto, salió a la luz el primer número de El Caimán Barbudo,
 con una tirada enorme, teniendo en cuenta que era una revista juvenil, una tirada de 80 000
 ejemplares… 60 u 80 000 mil ejemplares, la misma tirada del periódico.
 Si uno piensa que en América Latina una revista de 1 000 ejemplares es una señora revista,
 ¡pensar en tener 60 mil ejemplares! (Vamos a ponerle que me esté equivocando, que no sean
 más que 50, o 40 mil, incluso, que es lo que pudiera haber tirado Juventud Rebelde en aquella
 época, es tremendo). Era tener en la mano realmente un medio de difusión cultural importante,
 que eso fue y es El Caimán Barbudo. Yo estuve entonces simultáneamente… más que
 simultáneamente, seguía estudiando en la universidad, seguí trabajando en la revista Cuba
 Internacional y comencé a colaborar muy cercanamente a El Caimán.
 Alrededor del año 66 Guillermo tuvo que salir de El Caimán¸ y entonces yo me trasladé de la
 revista Cuba Internacional a El Caimán y ocupé el cargo de jefe de redacción de la publicación.
 Estuve trabajando como jefe de redacción de El Caimán hasta que el grupo que componíamos
 aquella primera dirección cesó en sus funciones con la publicación del número 17, y entró otro
 colectivo de compañeros a seguir trabajando esta publicación, que creo que a lo largo del
 tiempo, haciendo un saldo general, ha sido un trabajo positivo, en todas sus etapas y en todos
 sus momentos.
 O.C.: ¿Qué haces cuando sales de El Caimán Barbudo?
 L.R.N.: Después que abandono El Caimán Barbudo, en el año 67, ingreso a trabajar en el
 Instituto Cubano del Libro, donde ocupo diversas responsabilidades vinculadas
 fundamentalmente al trabajo editorial: editor, investigador literario, en los equipos de
 investigación que se crearon en el año 68 en el Instituto del Libro, y luego paso a trabajar en el
 equipo que iba a fundar una pequeña editorial destinada a los jóvenes, que luego fue Pluma en
 Ristre, donde contribuimos un poco, la vimos crecer, la armamos un poco ahí.
 Estuve trabajando en el Instituto del Libro hasta que este dejó de ser Instituto del Libro, para
 fusionarse como un viceministerio del actual Ministerio de Cultura. Ahí pasé a trabajar —un
 poco antes de esa fusión—, pero bueno, pasé a trabajar como redactor especializado en
 cuestiones de arte y literatura en la Editorial Pueblo y Educación, editorial que hace los libros
 para el ministerio de Educación, sobre todo libros de enseñanza media y superior. Estuve
 trabajando ahí hasta el año 79; en el 79 pasé a ser asesor nacional de Literatura, atendiendo las
 nuevas provincias de Santiago de Cuba, Guantánamo y el Municipio Especial Isla de la
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Juventud, hasta mayo del año 80, en que paso a trabajar al Instituto Cubano del Arte y la
 Industria Cinematográfica (ICAIC), como guionista de cine, donde estoy en estos momentos…
 O.C.: Bueno, entonces vamos a empezar ahora con los libros…
 L.R.N.: Sí…
 O.C.: ¿Tu primer libro?
 L.R.N.: En el año 67 se convoca por primera vez el concurso David, que es un concurso que,
 como sabes, continúa existiendo hoy día, y que me atrevería a decir que por él han pasado un
 grupo notable de jóvenes que hoy son escritores conocidos y con una obra importante. Estoy
 pensando, para decir algunos nombres, en el caso de Raúl Rivero; estoy pensando en el caso de
 Senel Paz, en el caso de Daína Chaviano, de Eduardo Heras León, de Osvaldo Navarro, etcétera
 un grupo de compañeros que empezaron, se publicaron sus primeros libros en este concurso, y
 que hoy son escritores conocidos.
 Aquella primera convocatoria al concurso David, tuve la suerte de ganarla; mi primer libro,
 Cabeza de zanahoria, obtuvo el primer premio David que se otorgó en el año 67, y que salió
 publicado el año siguiente, en el 68. A partir de aquel primer libro estuve un período
 relativamente largo sin publicar libros.
 O.C.: Es Cabeza de zanahoria un poemario?
 L.R.N.: Mi primer poemario. Pues te decía que después de Cabeza de zanahoria, que salió en el
 año 68, yo estuve un largo período sin publicar libros propiamente, aunque seguí colaborando
 en revistas y publicaciones periódicas, un proceso de maduración interna, por decirlo así, de
 aceleramiento de algunas búsquedas formales en que yo estaba trabajando; y en el año 77 seguí
 por la poesía, luego nos desviamos un poquito hacia la prosa, publico mi segundo libro, Las
 quince mil vidas del caminante. El libro fue publicado por las Ediciones Unión en una tirada
 grande, relativamente grande, pensando en un libro de poemas de 5 000 ejemplares, y que he
 tenido la satisfacción de que es un libro —está mal que sea yo quien lo diga, pero quién mejor
 que yo para decirlo, que soy de la casa—, un libro que tengo la satisfacción, el orgullo y la
 alegría de que tuvo una buena acogida de crítica, y también de público, ya que el libro está
 agotado; incluso te había prometido traerte uno a ti, pero no me he aparecido con él aquí,
 aunque prometo solemnemente traértelo de todas maneras…
 Y en el año 81 acabo de obtener el Premio Casa de las Américas, con mi tercer libro de
 poemas, que ya no es el tercero, es el cuarto, porque yo tengo un tercero en imprenta, que debe
 salir este año, con un título curioso, tiene un título de novela policial, pero bueno, no es un libro
 de poemas policiales, es sólo el título, se llama El último caso del inspector. Por supuesto el
 título es irónico, paródico, y tiene hasta el sentido de gancho.
 Octuve el premio Casa de las Américas 81, con el poemario Imitación de la vida. Para mí, haber
 obtenido este premio Casa de las Américas es algo que significa no sólo una alegría y no sólo
 una enorme felicidad, sino también al mismo tiempo un compromiso; este premio, como tú
 sabes, como saben los oyentes, está íntimamente ligado con el entrañable recuerdo de la querida
 compañera Haydée Santamaría, y también está ligado a la memoria de un grupo de escritores
 latinoamericanos que en diversos años estuvieron aquí entre nosotros, o como jurados o porque
 obtuvieron este premio, como Rodolfo Walsh, Paco Urondo, Haroldo Conti y Roque Dalton, y
 el hecho de que este premio está vinculado a esos nombres y al nombre, para nosotros los
 jóvenes cubanos, sagrado, de Haydée Santamaría, lo hace un premio que significa un
 compromiso, un compromiso moral enorme y una enorme responsabilidad. Y por otra parte es
 una alegría haberlo obtenido, porque el jurado que lo premió, integrado por el argentino Juan

Page 13
                        

Gelman, el mexicano José Emilio Pacheco, el peruano Antonio Cisneros y el cubano Fayad
 Jamís, es un jurado de un rango literario continental; son cuatro poetas que yo admiro de cerca y
 de lejos, cuyas obras he leído con verdadero interés y verdadera atención. Haber obtenido el
 premio, y luego haberlo obtenido de ese jurado es para mí una enorme satisfacción, una alegría
 y ya te vuelvo a decir, un compromiso.
 O.C.: Hablamos ya del Premio David del año 67… y de este Premio Casa de las Américas
 1981; pero tú has obtenido otros premios en otros géneros…
 L.R.N. En otros géneros, sí… Yo obtuve en el año 1976, junto con el compañero Guillermo
 Rodríguez Rivera, aquel que en el año 64 me habló de fundar una publicación que se llama El
 Caimán Barbudo, el Premio Aniversario del Triunfo de la Revolución, que otorga el Ministerio
 del Interior, con una novela policial escrita a cuatro manos, o a dos realmente, porque la derecha
 mía, que soy zurdo, y la izquierda de Guillermo no tuvieron que ver nada en eso; obtuvimos
 aquel premio con una novela policial que se llama El cuarto círculo, que ha tenido muy buena
 fortuna editorial: tiene dos ediciones ya con un total de 130 000 ejemplares en Cuba; tiene una
 edición en Portugal y una edición en Eslovaquia.
 Después, en el año 77, obtuve el premio nacional de novela «Cirilo Villaverde», que otorga
 la Unión de Escritores y Artistas de Cuba, con una novela de contraespionaje, titulada Y si
 muero mañana. Esta novela tiene ya dos ediciones, una de 40 000 ejemplares, de la propia
 Unión de Escritores, y una reedición, salida recientemente en diciembre del 80, de 70 000
 ejemplares, hecha por la Editorial Letras Cubanas, en la colección Radar.
 A mí me interesa de modo particular la literatura que llamamos policial en un sentido
 generista, pero que creo que pudiéramos subdividir en policial y de contraespionaje; yo pienso
 que la literatura policíaca, en Cuba hoy, puede de alguna manera alcanzar excelencias artísticas
 notables.
 Como tú sabes, el género policial es un género que surgió —como diría Marx— del lodo y la
 sangre del capitalismo, y sin embargo es un género que ya ha comenzado a dar frutos también
 en el socialismo. Creo que la literatura policial cubana, que ya va por un buen rumbo, pensando
 en que se han publicado obras de una calidad excepcional, como es el caso, por ejemplo, para
 sólo citar un caso, de Joy, de Daniel Chavarría; creo que va por un buen camino, creo que es
 posible que en algunos años —no quiero dármelas aquí de pitoniso— es fácil prever ya desde
 aquí, a partir de las obras que se han ido publicando, que en un lapso más bien breve va a haber
 un reverdecimiento de este género que despojado de los elementos espúreos a los que es
 sometido este género en el capitalismo, los elementos de comercialización: sexo, violencia,
 etcétera y armados de nuestra ideología, de nuestra moral, de nuestra óptica, de nuestro modo de
 ver las cosas, se va a producir una literatura policial a la altura de las exigencias, de aquí y de
 ahora en este terreno.
 O.C.: ¿Qué genero prefieres, la poesía o la narrativa?
 L.R.N.: Quizás antes de responderte esta pregunta, que es un acento, una disyuntiva, un callejón
 casi sin salida, me gustaría también introducir una especie de cuña para que incluso ponerme
 una soga al cuello y que fuera más difícil, y hablar un poco del cine…
 O.C.: …Sí, es que te iba a hablar de esa parte, pero bueno… es mejor así…
 L.R.N.: …Para que me pongas la triple disyuntiva…
 O.C.: …Claro, claro, un guionista, además eres un guionista de gran éxito…
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L.R.N.: Bueno, como tú sabes, Castellanos, yo continuaba vinculado al cine sólo por aquellas
 experiencias primeras de las que hablamos ya largamente, relacionada con el dibujo animado,
 pero también ya en el cine de largometraje de ficción, yo trabajé en el año 77 en el guión del
 filme El brigadista, con el realizador Octavio Cortázar, filme que como bien tú me señalas tuvo
 un enorme éxito de público; tiene en Cuba acumulado dos millones de espectadores, lo cual es
 una cifra impresionante, teniendo en cuenta que nuestro país es relativamente pequeño… un
 filme que obtuvo premio en el Festival Internacional de Cartagena, obtuvo el Oso de Plata en el
 Festival de Berlín Occidental en el año 78, premio en el Festival de San Sebastián, en España, y
 que tuvo tanto reconocimiento internacional como nacional.
 En el año 1980 emprendí con el propio Cortázar mi segundo guión, Guardafronteras, un
 filme que se estrenó en La Habana, en diciembre del año 80, y que batió récord de taquilla; es la
 película cubana que, en la arrancada, como se suele decir en este terreno de los cómputos de
 taquilla, ha barrido con los récords.
 Y terminé también hace apenas un par de meses, junto con el cineasta Miguel Torres, un guión
 para el realizador Rogelio París, guión de contraespionaje titulado Leyenda.
 O.C.: Si tuvieras que optar por ser guionista de cine, poeta o narrador, ¿cuál sería tu decisión?
 L.R.N.: Es difícil, me pones en un aprieto; pero, si yo tuviera que optar, y ojalá nunca tenga que
 hacerlo —digo que ojalá nunca tenga que hacerlo, porque cada medio expresivo tiene un lugar
 común—; pero bueno, lo repito, cada medio expresivo tiene su especificidad, ¿verdad? Las
 cosas que se pueden hacer en cine no pueden pasar a la poesía, desgraciadamente, y ciertas
 cosas que sólo la poesía posee no pueden pasar a la narrativa, y por tanto cada género tiene su
 propio perfil; pero si tuviera que escoger, me quedaría con la poesía, no sólo porque me inicié
 como poeta, sino sólo porque tal vez sea la poesía lo que con más gusto hago, aunque no quiero
 decir que lo demás no lo haga con gusto; me refiero al gusto íntimo… tal vez es que también la
 poesía es un arte de soledad… al contrario del cine que es el arte de las multitudes; la narrativa,
 que aunque es un arte relativamente solitario, también sólo lo es en un sentido, puesto que la
 narrativa es un arte de continuidad, es decir, uno no puede escribir una novela en el tiempo en
 que uno escribe un poema, que es un rato, a partir de un hecho que le ocurrió, o en un ómnibus.
 La novela requiere todo un aparato, sentarte a trabajar, y la poesía, pues, sin que yo crea
 demasiado en que la poesía solamente es resultado de la inspiración, creo con lógica, es 90%
 técnica y 10% de inspiración; sí es evidente que la poesía está más cercana a eso que
 pudiéramos llamar, aunque la frase suene un poco demodé, inspiración… La novela es un
 problema más paciente, más profesional; tiene que haber inspiración, si no, no hay arte; pero es
 más de oficio y de trabajo, y de darle taller, ¿verdad? Así que me quedaría con la poesía. Desde
 luego, con esta declaración pública estoy haciendo quedar mal a don Alfonso Hernández Catá,
 que si me estuviera oyendo ahora pensaría que no, que debía haberme quedado con la narrativa;
 pero bueno, confieso que me quedaría con la poesía…
 Casi de manera casual, puesto que no lo pensé detenidamente ni fue un tanto premeditado, yo he
 ido intercambiando títulos de libros y obras cinematográficas, libros de poesía, de narrativa y de
 obras cinematográficas. Por ejemplo, te contaba que mi tercer libro de poemas se llama El
 último caso del Inspector, el título obviamente de una obra de carácter policial; mi próxima obra
 se llama como un libro de poemas: «Ama al cisne salvaje; el libro que acaba de premiar Casa de
 las Américas se titula como un filme célebre de Deborah Kerr, Imitación de la vida; y ahora,
 pensándolo un poco me doy cuenta de que ha habido quizás inconsciente voluntad de mezclar,
 ambiciosamente, todas estas cosas en un solo gran todo, que es tal vez quién sabe si sea el cine,
 que es el gran aglutinador.
 O.C.: Háblanos de tu Premio Casa Imitación de la vida…
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L.R.N.: Te puedo decir que Imitación de la vida intenta ser un resumen, si cabe esta palabra
 hablando de poesía, de las experiencias que yo ya había acumulado anteriormente desde Cabeza
 de zanahoria, hasta Las quince mil vidas del caminante. Cuando yo digo resumen debía haber
 dicho mejor, más que la palabra resumen que suena un poco a cosa de contabilidad y este tipo
 de cosas, quizás influencia de mis estudios de contabilidad de juventud; más que resumen debía
 haber dicho una palabra un poco más filosófica entre comillas, una suma ¿no? Yo creo que en
 este libro he logrado conseguir, con toda la modestia del mundo, que se interprete esto,
 conseguir algunas cosas que había venido buscando en los libros anteriores, algo sobre todo
 desde el punto de vista formal.
 Pienso que este libro, en relación con los dos libros míos anteriores, aunque no así en
 relación con los libros futuros, es un libro que agota un terreno de investigaciones formales en el
 que yo he venido trabajando y que creo que en este libro alcanza en mi nivel, y en el marco de
 mi obra poética alcanza una especie de culminación. Creo que a partir de Imitación de la vida,
 que como te decía es mi cuarto libro en realidad, porque está este en imprenta, El último caso
 del Inspector, las cosas que yo escribo en poesía, y de hecho las cosas que estoy escribiendo
 más recientemente van a dar un vuelco formal, van a ser un poco de otra manera, van a tratar de
 ir por caminos distintos.
 Creo que aquí yo con este libro cierro un camino, agoto por lo menos hasta la medida de mis
 fuerzas y de mis posibilidades, de mi imaginación, mi talento y mi cultura, cierro un camino. En
 ese sentido es un libro resumen-suma, como decía un poco en broma, usando una palabra un
 poco pedante, y me gusta, es un libro que me satisface mucho.
 Yo no tenía en mente mandarlo a Casa de las Américas. Fue una especie de rapto, de
 inspiración. Incluso el concurso ya había cerrado cuando me cruzó por la mente la idea de armar
 con los poemas que tenía, que había ido escribiendo y había acumulado en un file, armar un
 libro. Me senté una tarde, me puse a ver los poemas, a ver si tenían efectivamente una unidad, si
 había la posibilidad de que esos poemas que había ido escribiendo como se escribe la poesía:
 poema a poema, salvo cuando se escriben ciclos de poemas uno escribe poemas, no libros ¿no?
 Pero bueno, fui viendo y comprobé que efectivamente, había una unidad hasta donde era ello
 posible, y bueno, pues decidí enviarlo al concurso, aunque ya este había cerrado. Los
 compañeros de la Casa de las Américas, siempre dispuestos a ayudar a los escritores, tuvieron la
 gentileza de aceptarme el libro aunque ya había expirado el plazo… porque se daba también la
 coyuntura de que estaban todavía llegando libros de América Latina y…
 Y, bueno, pues así envié el libro.
 Yo no voy a mentir diciéndote que envié, no para ganar, sino para ver qué se sentía; para
 ganar, por supuesto, uno siempre cuando envía a un concurso lo hace para ganar, pero también
 puede perder, puede llevar las dos jabas famosas, las dos cestas: la de ganar y la de perder. Y
 realmente no me sentía seguro —sería una pedantería decirte eso— en un concurso de un gran
 prestigio, un concurso que en ese año participaron 135 libros de poemas de 18 países; es un
 concurso de un gran rigor, con un jurado muy riguroso.
 Para mí fue una gran sorpresa cuando recibí, la mañana del día en que otorgaron los premios,
 la noticia de la Casa de las Américas de que había obtenido el premio de poesía. Por cierto, lo
 había obtenido también, porque sabes que Casa otorga, con el nuevo sistema del concurso que
 tiene hace algunos años, más de un premio en cada género, y había obtenido también el libro de
 una cubana, fallecida lamentablemente no más de dos semanas antes del concurso… la
 compañera Lourdes Casals, compañera que como se saber abandonó el país en los primeros
 años del triunfo de la Revolución, pero que sufrió en el exilio un proceso de concientización que
 fue transformando su pensamiento hasta llegar a convertirse en una compañera más,
 reincorporar su vida personal a la Revolución como un hecho vital, y bueno, murió incluso aquí
 entre nosotros, murió en Cuba y fue enterrada, en justo reconocimiento a su valor, a su valor
 personal, a su calidad humana, fue enterrada en el panteón de los emigrados revolucionarios. El
 libro de Lourdes Casals obtuvo también el premio Casa en el año 81; así es que es un nuevo
 honor que puedo sumar al que ya tengo, haber compartido con la querida compañera e
 inolvidable compañera Lourdes Casals este premio.
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También debo decirte que para mí fue una sorpresa y una alegría —este esto otro factor más
 a sumar a las muchas alegrías— el hecho de que este concurso no lo ganaba un autor cubano
 desde hacía 19 años; es decir, el último en obtenerlo es justamente Fayad Jamís, en el año 62,
 con el libro Por esta libertad; y bueno, pues, te podrás imaginar lo que significó haber recibido
 esa llamada telefónica providencial que era la de que había obtenido el Casa de las Américas
 1981 con mi libro Imitación de la vida.
 La Habana, febrero de 1981
 Muerte (con éxito) de un burócrata*
 Se estrenó en julio la cinta La muerte de un burócrata, del director cubano Tomás Gutiérrez Alea
 (Las doce sillas, Cumbite). La película ha sido un éxito de taquilla: el público la celebra, se ríe, la
 comenta, vuelve a verla. Recibió un premio especial del Jurado en el Festival de Karlovy Vary en
 Checoslovaquia, compartido con La vida en el castillo del francés Jean Paul Rappenau. La
 opinión de la crítica es unánime: la mejor película cubana. * Cuba [La Habana], año 5, no. 54, octubre de 1966, pp. 40-45.
 Ficha de LA MUERTE
 título: LA MUERTE DE UN BURÓCRATA
 director: Tomás Gutiérrez Alea
 guión: Tomás Gutiérrez Alea, Ramón Suárez, Alfredo Cueto
 género: Sátira, humor negro
 personajes: Salvador Wood, Silvia Planas, Manuel Estañillo, burócratas, planillas, un
 cadáver, gomígrafos, por cuantos, obreros, papeles, más planillas
 colaboradores: Stan Laurel y Oliver Hardy, Bergman, Akira Kurosawa, Marilyn Monroe,
 Luis Buñuel y todos los que de una forma u otra han intervenido en la
 industria del cine
 fotografía: Ramón Suárez
 argumento: Las peripecias del sobrino de un obrero ejemplar que arrostra una moderna
 odisea entre papeles, para recuperar el carnet laboral de su difunto tío
 premios: Premio Especial del Jurado del Festival de Karlo-vy Vary
 (Checoslovaquia, 1966)
 créditos y fabricación
 de la máquina de hacer
 bustos de José Martí: Carruana
 Con el director de La muerte
 ESCENA 1 Interior. Noche. Velorio del burócrata. Al centro el féretro. Flores.
 Sillas. Personajes: el director del film, dos burócratas y público en
 general. Se oyen risas.
 Toma 1. (PPC)
 Burócrata 1: está inclinado sobre
 el burócrata dos. Le dice al oído:
 Burócrata 1: No me gustó.
 Burócrata 2: A mí tampoco.
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Burócrata 1: ¿Qué hacemos entonces?
 Burócrata 2: Preguntarle al director. A él sí le gusta.
 Burócrata 1: [En voz baja] Y al público también.
 Burócrata 2: [En voz baja] Sí, al público también. Mira cómo se
 ríen.
 Toma 2. (PG)
 El burócrata uno y el burócrata dos se dirigen hacia el sarcófago.
 El director está contemplando la cara del difunto.
 Burócrata 1: [Solemne] ¿Es usted el director?
 Director: Sí.
 Burócrata 2: Buena gracia nos ha hecho usted con su película.
 Director: [Riéndose] ¿De veras?
 Burócrata 1: [Indignado] ¿Y se ríe usted? Debería darle
 vergüenza hacernos esto a nosotros.
 Toma 3. (PLM)
 El director hace una seña y el público se acerca.
 Director: [Al público] A ellos no les gustó la película [señala a
 los burócratas].
 Toma 4. (PG)
 El público comienza a protestar contra los burócratas. El burócrata
 uno se tapa los oídos. El burócrata dos trata de excusarse. La
 gritería crece. Los burócratas se marchan. El público se ríe. Se
 dispersa de nuevo. Continúan las risas. El director se queda junto al
 féretro. Entra un periodista.
 Toma 5 (PG)
 Periodista: [sacando un lápiz] ¿Me permite unas preguntas?
 Director: ¿A usted tampoco le gustó?
 Periodista: No, no se trata de eso. Es una entrevista. Sobre el
 film.
 Director: ¡Ah!
 Periodista: ¿Eh?
 Director: Dije ¡ah!
 Periodista: ¡Ah!
 Director: ¿Bien?
 Periodista: ¿Está satisfecho?
 Director: Siempre le preguntan a uno si está satisfecho. Pienso,
 que en el caso de otras actividades esa pregunta no es muy
 interesante. En definitiva, si uno no está satisfecho con un poema
 que ha hecho, no lo publica. Y lo mismo pasa con un cuadro o
 con una obra musical. Después de todo, son cosas que uno ha
 hecho y de las que uno debe responder. Pero en el cine hay una
 pequeña diferencia.
 Periodista: ¿Diferencia?
 Director: Sí. El cine no lo hace uno. El cine se hace,
 se va haciendo y uno trata de conducir esa actividad, esa especie de
 mecanismo que se desencadena en un momento determinado y que
 va naciendo, creciendo, a veces no exactamente como uno quisiera.
 Por eso es más legítimo preguntar en cine: ¿está uno satisfecho con
 lo que ha resultado de esa mezcla de voluntad, azar, actividad
 colectiva, medios materiales, alternativas climáticas y metabólicas?
 Periodista: ¿Y está satisfecho?
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Director: En este caso y al menos por ahora, puedo decir que sí,
 que estoy satisfecho, porque el resultado es un buen reflejo de lo
 que nos proponíamos hacer. Ese extraño monstruo que es una
 máquina de hacer cine se movió esta vez con más fluidez, con más
 ductilidad que otras veces. Parece que ya las condiciones de esta
 industria van madurando. Ya no hay que volverse loco para hacer
 un film, pues cada uno de los actores se va haciendo un profesional.
 Y esto, si uno está consciente de los peligros que conlleva y sabe
 conjurarlos, puede ser muy positivo.
 Periodista: ¿Algo más?
 Director: ¿Algo más?
 Periodista: Sí. ¿Cómo se llama usted?
 Director: Tomás Gutiérrez Alea.
 Periodista: Muchas gracias.
 Toma 6 (PG)
 El periodista se marcha del velorio. Música fúnebre. El director
 se queda mirando de nuevo el féretro. Créditos sobreimpuestos.
 FIN
 Mercado negro*
 Dos entrevistas en un chinchal azul de Galiano con el dueño (un hombre flaco de
 bigotes) y con una cliente (una señora gorda de vestido azul como el chinchal).
 Vendedor
 —¿Usted cambia toda clase de novelas?
 —No. De amor solamente. Cada uno con su especialidad: por allá por Monte
 cambian del efe be i, de pistoleros, de guerra, del espacio; yo cambio novelitas de
 amor.
 —¿Usted ha leído alguna de esas novelas que cambia?
 —Algunas, algunas…
 —¿De la Editora Nacional?
 —Don Quijote de la Mancha, El viejo y el mar, de Hemingway, Adiós a las ar…
 —¡Ah!, ¡ah! Sí. Leí este (aparte) cómo se llama… ¡Ah! Bajo palabra.
 —¿Le gustó?
 —Sí, sí me gustó. Yo tengo un tío que…
 —¿Y no le piden de las otras?
 —¿Qué otras?
 —¿De la Editora Nacional. La gente no compra libros de la Editora Nacional?
 —No, compadre, ya le dije que cada uno con su especialidad. Yo tengo mi
 clientela.
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Cliente
 —¿Usted lee mucho?
 —¿Cómo?
 —Que si usted lee mucho.
 —Muchísimo… Figúrese (se ríe), me paso el día metida en la casa.
 —¿Y qué lee?
 —De todo, hijo, de todo.
 —¿Preferentemente?
 —Bueno… de amor… y algunas de aventuras.
 —¿Qué novelas de amor ha leído?
 —Bueno, este… en fin, todas. Aquellas que salían en Vanidades, las de Corín Tellado, la de
 la escritora esta, cómo se llama, caramba…
 —Dijo que leía de todo. Ha leído algo de la Editora Nacional?
 —¿De la qué?
 —La Editora Nacional. Por ejemplo, Adiós a las armas, Don Quijote.
 —No, esas no. He leído una muy buena, aunque muy triste, se llama Sisi Emperatriz… y otra
 más del mismo personaje, vaya, de Sisi, que se llama…
 —Esas no son de la Editora, señora.
 —¡Ah!, hijo, yo de eso no sé nada.
 Los buenos instrumentos
 En Cuba (como en otros países de América Latina) se sufrió algo tan nocivo como la
 dependencia cultural: una burguesía decididamente inculta, no muy dada siquiera, a la
 filantropía cultural, ni a las ayudas mecánicas o a la «protección» de creadores desvalidos
 económicamente.
 Esta indigencia cultural se refleja inicialmente en la ausencia de editoriales: en un país con
 un alto porcentaje de analfabetismo, los libros no eran ciertamente un negocio para las casas
 editoriales; los libros de texto, algunas ediciones de «poetas populares y románticos» para
 adolescentes transidas por la emoción y otras cosas características de la edad, eran casi la única
 ocupación de las imprentas. Excepción: algunos libros costeados por sus autores, destinados,
 por otra parte, a ser repartidos entre los amigos del escritor.
 En estas condiciones, la penetración ideológica a través de los comics dibujados en Estados
 Unidos y «doblados» al español en México, adquirió ribetes de éxito editorial. Superman
 siempre fue más conocido en Cuba que Wifredo Lam.
 ¿Y son un peligro los comics? Ernst Fischer responde: «Lo que es alarmante en el mundo
 capitalista no es el “formalismo”, ni la pintura o los poemas abstractos, ni la música serial ni la
 antinovela. El peligro verdadero y terrible se encuentra en la producción muy concreta, pegada a
 la tierra, “realista” si se quiere, de películas y tiras cómicas idiotas, factores en la promoción de
 la estupidez, el vicio y el crimen.»
 Los comics: sadismo, sexo, violencia
 No era extraño ver en la cubierta de un comic a una sugerente rubia, semidesnuda, en peligro
 mortal de ser devorada por una enorme araña o por un animal prehistórico que, saltando la
 barrera del tiempo gracias a los experimentos de algún sabio loco, la levanta cerca de sus
 fauces; o ver a los Halcones Negros matando en nombre de la democracia y la libertad a miles y
 miles de «feroces» y «brutales» soldados coreanos.
 Esta propaganda, este veneno ideológico, era lo que llegaba a los niños al módico precio de
 diez centavos. El sexo, el sadismo, el anticomunismo y hasta el fascismo, eran los ingredientes
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con que se preparaban estos libritos. Millones de comics eran vendidos anualmente en nuestro
 país.
 También podían encontrarse, un poco más caros, libros donde era glorificado el llamado
 «héroe americano», salvador de mujeres hermosas que, casi siempre, terminaban por
 entregársele.
 Las estúpidas novelas de Corín Tellado, también eran mercancía que el público consumía en
 grandes cantidades. Las casas editoriales se hacían ricas editando novelas con historias idiotas
 donde una joven honrada y pobre se casaba con el apuesto y bondadoso hijo del millonario
 fulano. Estas novelas le llenaban la cabeza a las incautas amas de casa, o a las adolescentes de
 divisas como esta: «Usted también, si tiene suerte, puede encontrar un millonario apuesto que la
 enamore» o «los ricos después de todo tienen el corazón de oro».
 Cuando triunfa la Revolución, parecía que el problema iba a tocar a su fin. Las empresas
 comenzaban a ser intervenidas y le tocó el turno a las casas editoriales. Como consecuencia del
 bloqueo dejaron de entrar los comics a nuestro país: era lo único que había que agradecerle a los
 Estados Unidos.
 Pero ocurrió entonces un fenómeno curioso: junto a la bolsa negra apareció un verdadero
 mercado negro de libros, revistas y comics.
 Mercado negro
 Reina y Galiano son los principales centros del mercado negro.
 Desde luego que existen, en los barrios, tabancos de compraventa, pero el centro nervioso de
 este mercado negro de revistas, libros, comics, está en Reina y Galiano.
 Usted llega a un tabanco de libros: alineados en los mostradores hay novelas de detectives,
 del espacio, de amor; hay revistas norteamericanas viejas; comics. Usted trata de comprar uno.
 Pregunta. Se produce este diálogo:
 —Yo quiero esta novela del espacio.
 —Son a diez centavos y otra.
 —¿Cómo?
 —Que son a diez centavos y otra novela del espacio. Yo no vendo, yo cambio.
 Entonces usted, que no trae otra novela del espacio, no puede llevarse nada.
 Eso es el mercado negro: una verdadera compraventa con por ciento sobre depreciación, lo
 que garantiza la existencia de libros en el tabanco. Entra uno y sale otro… y entran diez
 centavos.
 ¿Y qué es lo que se compra-vende en estos tabancos? Los mismos argumentos tontos, la
 misma propaganda anticomunista (los Halcones, Frentes de Guerra) y hasta fascista. Este
 mercado negro le hace la competencia a las editoras gubernamentales, empeñadas en llevar la
 cultura a un pueblo envenenado durante años y años con infraliteratura y pornografía.
 Existe otra cosa que se emparienta con el mercado negro: las imprentas piratas. Estas
 imprentas editan miles y miles de ejemplares de las novelas de Vargas Vila, libros de sexología
 (pornografía encubierta bajo un seudocientificismo), libros como el Anaga Ranga. Bajo la
 superficie de la cultura que se está tratando de crear, se mueve el mercado negro envenenando,
 estupidizando al pueblo. Mientras los ejemplares de Don Quijote se llenan de polvo en las
 librerías, se agotan sucesivamente dos ediciones de Dos noches de placer, novela pornográfica
 falsamente atribuida a Musset.
 Los dueños de los tabancos hacen un buen negocio con la compraventa de libros: el material
 que se vende lo suministra el propio comprador. Por ejemplo:
 Revistas de detectives: cuarenta a cincuenta centavos (sin traer otra a cambio).
 Novelitas del espacio, amor, detectives, etcétera: diez centavos y otra.
 Novelitas en inglés: cincuenta centavos.
 Revistas Life, Esquire, etcétera: cincuenta centavos y otra.
 Muñequitos: diez centavos (o cinco centavos cuando está deteriorado) y otro.
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Este negocio se multiplica. Los vendedores son, al mismo tiempo, limpiabotas, mecánicos de
 radio, etcétera. Al lado del tabanco de libros está el otro negocio: en uno trabajan, en el otro
 estupidizan al pueblo.
 La iniciativa del Gobierno Revolucionario por acabar con este mercado se ha hecho sentir: la
 calle Monte (Montelimbo) ya no tiene ni uno solo de estos tabancos. En su lugar han aparecido
 algunas librerías del MINCIN, bien acondicionadas, provistas de revistas nacionales y
 extranjeras. Estas librerías (ya hay cuatro) sustituirán al mercado negro (como ya lo han hecho
 en Monte) en toda la ciudad, en todo el país.
 Buenos libros, muchos libros
 En 1962, apareció en las librerías cubanas un libro de carátula carmelita. En la penúltima página
 de ese libro se consignaba su tirada: 100 000 ejemplares. Para un país como Cuba, en relación
 con su población, la cifra era asombrosa. Cuatro años antes, nadie lo hubiera pensado.
 El libro contenía una selección de poemas de César Vallejo; Rubén Darío, Melville,
 Cervantes, la lista comenzaba con disímiles nacionalidades y épocas: sólo las unía la cifra de la
 tirada. Miles de buenos libros comenzaron a inundar las librerías. La Editorial Nacional mejoró
 y desarrolló estos empeños. Obras maestras de la literatura universal se encontraban en las
 librerías con las de los autores nacionales. Otra cosa nueva: los autores no tenían que regalar los
 libros, las librerías los distribuían (mal que bien) en todo el país.
 Buenos libros, muchos libros: las ofertas de las librerías del país llenan las necesidades de
 los lectores.
 Se trata entonces de luchar contra las formas anticulturales de Corín Tellado, libros leídos y
 releídos que se cambian, se recambian para desarrollar el mal gusto de las masas.
 Pero Corín Tellado no puede competir —en igualdad de condiciones— con Chéjov.
 ¿Por qué se permite el mercado negro de libros-narcóticos? ¿Por qué no se divulgan mejor
 las obras de valor que publican en las diferentes editoras?
 No se podría decir que el mercado negro existe porque aún el pueblo tiene mal gusto; que
 con la superación paulatina del nivel cultural de las masas terminará por desaparecer el mercado
 negro. El mercado negro debe desaparecer para contribuir así a la formación del gusto del
 pueblo.
 ¿El pueblo tiene mal gusto?
 Decir, a primera vista, que el mercado subsiste porque el pueblo tiene mal gusto es no reconocer
 que las ediciones de Cuentos norteamericanos y Cuentos ingleses (diez mil ejemplares cada
 una) se agotaron rápidamente. Libros de Nicolás Guillén han pasado por el mismo proceso: no
 descansan en los estanquillos. Es posible, entonces, emprender la formación del gusto del
 pueblo. Esto es una tarea común: empieza en la escuela, pero sigue y comprende los más
 disímiles factores: publicaciones, revistas, carteles propagandísticos, divulgación de los libros
 que se encuentran a la venta en las librerías… y confiar en la posibilidad de las masas para
 aprender. Sobre todo, eso.
 La idea de que el comic —o la historieta gráfica, para traducir— es, fatalmente, un producto
 imperialista puede traer otras consecuencias: no desarrollar una línea de productos de
 entretenimiento que tiene cabida dentro del socialismo. Aquí puede advertirse la posibilidad de
 otro error: ¿hasta qué punto las historietas gráficas deben ser dedicadas específicamente a fines
 didácticos?
 Por lo pronto, los intentos evidentes de dibujar fábulas moralizantes no encuentran la
 aceptación del público. También es discutible someter a los hechos de la guerra de
 independencia o de la más reciente guerra de liberación a las altas y bajas (sobre todo a las
 bajas) del pincel de un dibujante.
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Los intentos que generalmente encuentran mejores cauces son aquellos en los que la
 imaginación juega un papel importante: el humorismo y la ciencia ficción son los géneros más
 felices. Algunos intentos de crear héroes a la antigua manera (no puedo dejar de recordar a
 Hindra, por ejemplo, en los desaparecidos muñequitos del periódico Revolución) han resultado
 risibles: han pecado de los mismos defectos de los héroes de los comics archiconocidos.
 Actualmente la empresa Ediciones en Colores desarrolla una interesante labor. Si bien los
 muñequitos se hicieron esperar (durante años no fue atendido el asunto), en estos momentos se
 intenta establecer varias líneas: ciencia-ficción, para niños, aventuras, etcétera. Guiones
 demasiado evidentes, de un difícil humor por lo fácil que resultan las situaciones, y algún
 dibujante empecinado en serlo son las cosas señalables en el lado de las deficiencias.
 Todo eso hay que señalarlo después de decir que se carece de lo que pudiéramos llamar
 tradición en la materia. Solo la revista Mella, durante años, se preocupó por desarrollar la
 historieta con características específicamente cubanas. Compitiendo con Pancho y Ramona y
 Benitín y Eneas, Pucho, el personaje creado por Marcos Behemaras y Virgilio Martínez,
 ridiculizó a Batista, vació repetidamente la vejiga sobre el Tío Sam: en dos palabras, mostró
 cómo el humor y la intención política no tienen por qué andar separados y que unirlos —sobre
 todo eso— no es pecado de lesa creación.
 Medio siglo de Disney*
 El año pasado, en California, murió Walter Elías Disney. Walt deja tras sí un vasto imperio
 económico, más de setecientas películas de corto y largo metraje, un vitrina con treinta y un
 Oscar, un mitológico parque de diversiones, algunas cosillas no aclaradas del todo acerca de su
 actuación durante la «caza de brujas» y el proceso contra Chaplin, un Premio Nobel de la Paz
 que nunca le fue concedido y un personaje en la prestigiosa y circunspecta Enciclopedia
 Británica, el ratón Mickey.
 Más de mil millones de personas a lo largo de treinta y cinco años han visto sus películas. El
 ratón Mickey, Pluto, Donald, son más conocidos que Pasteur, Curie o Flemming; Fantasía es
 más popular que La Pastoral de Beethoven; Disneyland es más visitada anualmente (más de
 cinco millones de personas) que el Museo de Arte Moderno de Nueva York.
 ¿Quién es este Walter Elías Disney que ha logrado estos milagros en menos de medio siglo?
 La historia que cuentan de Disney es la clásica historia de sacrificios de un hombre luchador,
 emprendedor, triunfador que llega a millonario a costa de sus pulmones (¿no murió Disney de
 un cáncer de pulmón?); es la típica historia a lo Selecciones. De todas formas parece que sí, que
 empezó con muy poco su carrera de éxitos; primero como vendedor de periódicos; después,
 vendiendo caramelos en los trenes; durante la Primera Guerra Mundial, como conductor de
 ambulancias. Cuentan que el día en que Walt Disney (ya no era Walter Elías Disney, sino Walt
 Disney) llegó a Hollywood para dedicarse al dibujo animado, llevaba cuarenta dólares en los
 bolsillos y una barba de cinco días. Cuentan también que entre él y su hermano Rey alquilaron
 un pequeño local que les costaba cinco dólares al mes y empezaron a trabajar. Según algunos,
 empezaron con poco: una película mensual que vendían luego en setecientos cincuenta dólares.
 Según otros, a ese ritmo de producción Walt Disney y su hermano hubieran terminado en el
 fracaso más rotundo.
 * El Caimán Barbudo [La Habana], no. 13, abril de 1967, pp. 10-11.
 Lo que sí parece seguro es que Disney recibió un golpe de suerte en plena nuca. Ese golpe de
 Midas fue el ratón Mortimer, es decir, el ratón Mickey. De no ser por Mickey, quién sabe, pero
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es probable que hoy Walt Disney no fuera Walt Disney sino Walter Elías Disney, un
 desconocido y fracasado empresario. A Disney se le ocurrió crear un personaje que fuera el
 prototipo de «el hombre común americano»: ese personaje por azar, era un ratón. Mickey se
 hizo famoso, primero en los Estados Unidos y luego en Europa, Asia, África. Se utilizó su
 figura para campañas políticas, sociales, misantrópicas, anticomunistas, prosoviéticas.
 «Operación Mickey Mouse» se llamó la invasión por Normandía al final de la Segunda Guerra
 Mundial. Se vendieron gorros Mickey, guantes Mickey, relojes Mickey, muñecos de plástico
 Mickey, anticonceptivos Mickey. Mickey devino, como la Coca-Cola, un símbolo nacional.
 A partir de ese momento, la carrera de Disney conoció uno de los más vertiginosos ascensos
 de los últimos cien años. Su técnica se fue depurando, amplió sus estudios, comenzó a realizar
 las películas en serie. Se hizo necesario el salto al largometraje. Blanca Nieves y los siete
 enanitos hizo crecer aún más la ya crecida fama de Walt. Con sus largometrajes, Disney
 perfeccionó hasta tal punto la llamada «full animation» que sus personajes parecen seres reales.
 Esto estuvo bien al principio, pero Walt abusó y abusó de esta técnica: Pinocho, Bambi, Peter
 Pan, Fantasía, Alicia en el país de las maravillas. Tenía que sobrevenir el competidor, y
 sobrevino: Stephen Bosustow fundó la UPA; la seguridad de Disney comenzó a tambalearse. La
 UPA comenzó a explotar la semianimación, el diseño moderno (más acorde con los tiempos),
 las situaciones reales, la música concreta: nacieron Gerald Mac Boing Boing y el cegato Magoo.
 La UPA amenazaba convertirse en un fuerte competidor y Disney (tenía olfato) se dio cuenta
 de que su full animation estaba liquidada y que estaban liquidadas igualmente las historias
 tontas de sus largometrajes, los colores amelcochados, el realismo no menos amelcochado de
 sus personajes (debí escribir «realismo»); sus orquestaciones empalagosas. La UPA ganaba
 terreno: Disney le salió al paso con La historia de la música, una película que seguía los
 cánones de la compañía de Bosustow.
 Stephen Bosustow era, desde luego, un comerciante, sin embargo, en sus estudios se
 respiraba un ambiente de creación que no se respiraba en los refrigerados y pulcros talleres de
 Disney. Los procesos del cartón eran cuidados hasta sus últimos detalles: desde el «stoy beard»
 hasta la proyección del film, trabajaban los hombres de Bosustow con amor, con un sentido del
 dibujo animado como arte, como creación. Así nacieron películas como El juglar de nuestra
 señora de París (verdadera obra maestra del cine animado), El unicornio en el jardín
 (argumento y dibujos de James Thurber), Flibus.
 Pero Bosustow no era rico como Disney y no pudo resistir mucho tiempo.
 En 1955 la UPA filma El corazón delator, basado en el cuento homónimo de Edgar Allan
 Poe. Es un filme acabado, perfecto, verdadera joya de la cinematografía norteamericana. La
 narración, agónica, dramática, es de James Mason; los diseños, surrealistas, de los mejores
 dibujantes del equipo de Bosustow; no tiene casi animación. Contrariamente a lo que se
 esperaba, la película fue un rotundo fracaso y llevó a la UPA muy cerca de la ruina. Cinéfilos,
 pintores, escritores, vieron aquel gran «cartoon» en pequeñas salas, reunidos alrededor del
 proyector de 16 mm, con el aliento contenido. El gran público lo chifló en el cine, y soltó un
 suspiro de alivio cuando, después de aquella bazofia, apareció en las pantallas la cara sonriente
 de Pluto: Disney, a costa de hacer mucho por el dibujo animado, había deformado el gusto del
 público norteamericano.
 La UPA hizo varios intentos desesperados: fueron inútiles. Disney remató a Bosustow con
 películas como La isla del tesoro, 20 000 leguas de viaje submarino, Davy Crocket. Para el cine
 serio, los cartones que ahora hace Disney (los que hacía, y los que continuará haciendo su
 hermano) no tienen gran importancia.
 Otro movimiento ha venido a ocupar el puesto de la UPA: el cine polaco de animación, con
 películas como Había una vez, Arlequín, etcétera.
 A Disney hay que agradecerle lo que hay que agradecerle a Emile Cohl o a los hermanos
 Lumière. Pero también hay que agradecerle la UPA, porque sin Disney no hubiera habido
 Bosustow. El medio siglo de Disney es también el medio siglo de Bosustow, del cine polaco de
 animación, del cine checo, y por esto solamente, ya merece que se le recuerde.
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Memorias de un canto ceremonial*
 Al sesgo de la antinomia puros-sociales —en la que ha parecido centrarse, durante años, el
 problema de la poesía peruana— existen, en el Perú de hoy, tres generaciones poéticas operando
 en el mismo plano histórico. La más reciente de estas se hace visible a partir de 1960, con la
 aparición de El río (Cuadernos del Hontanar, Lima) de Javier Heraud (1942-1963), su
 adelantado indiscutible.1 Si la poesía peruana, desde Vallejo, no había tenido, salvo contadas
 excepciones, una verdadera difusión continental, esta generación más reciente, a la que
 pertenece Antonio Cisneros (1942) —cuyo libro Canto ceremonial contra un oso hormiguero2
 obtuvo, por unanimidad, el Premio de Poesía Casa de las Américas 1968—, ha roto ya el cerco,
 y está perfilándose como una de las más prominentes de la joven poesía latinoamericana.
 En lo social, esta nueva generación se abre al mundo en un país subdesarrollado y
 semifeudal, gobernado por una minoría financiera dueña absoluta de los resortes del poder. La
 estructura de una economía antinacional y primaria y la falta de un contexto social adecuado (la
 literatura es un privilegio de minorías en un país de más de dos millones de analbabetos; como
 señala Vargas Llosa hablando de la poesía en el Perú, esta es un esfuerzo de «ralos puñados de
 tenaces creadores» que son, también, casi «sus únicos lectores») empuja a la joven generación a
 cuestionar desde su base, como lo había hecho la anterior, pero con una óptica ampliada por el
 fenómeno cubano, los valores impuestos por una burguesía estéril y aristocratizante. Esta
 controversión, incluso, lleva a Javier Heraud a morir en las márgenes del río Madre de Dios,
 convirtiéndose así, como dice Julio Ramón Ribeyro, en el primer poeta, desde los lejanos
 tiempos de Mariano Melgar, que no se conforma con protestar de viva voz en sus poemas o
 firmando manifiestos. La Revolución cubana y las luchas de liberación en América Latina
 (especialmente en el Perú, con los hechos audaces de la guerrilla en 1964), los nombres de Luis
 de la Puente, Lobatón, Paul Escobar, Edgardo Tello, el propio Heraud, terminan de decantar el
 primer impulso emocional. La temática de la generación se polariza en la obra de los mejores y,
 cada vez más, las resonancias «puristas» van dejando lugar al impulso vital de una poesía de la
 acción diaria, crítica, de enfrentamiento. No obstante, aun cuando los intereses literarios3 y
 políticos de esta generación son los mismos, las voces poéticas pueden reconocerse
 individualmente. Algunos, cercanos al 27 español y a la poesía burilada de Carlos Germán
 Belli; otros, en el camino del último surrealismo; todos, sin embargo, como señala Francisco
 Carrillo, «han bebido en el triple manantial de Eguren, Vallejo y Martín Adán» y, habría que
 agregar, de las poesías inglesa y norteamericana contemporáneas. La nueva generación, como
 las nuevas generaciones poéticas de todo el continente, casi sin excepción, ya no se sitúa,
 acríticamente y sin reservas, bajo la sombra turbadora de los dos grandes pilares de la poesía
 latinoamericana contemporánea: me refiero, claro está, a César Vallejo y Pablo Neruda. Si bien
 en los años 50 Vallejo y Neruda eran, para los entonces jóvenes poetas, las referencias casi
 obligadas, en las nuevas generaciones el centro de influencias se ha desplazado
 considerablemente hacia la poesía de habla inglesa: Thomas, Auden, Lowell, Williams.
 Canto ceremonial contra un oso hormiguero es el cuarto libro de Antonio Cisneros.4 Con
 Comentarios reales, Cisneros se había dado a conocer como un poeta original, dueño absoluto
 de sus medios expresivos. Aquel libro, aparentemente una recreación del tono amargo,
 contenido sin embargo, de la poesía quechua posterior a la conquista, incidía en realidad sobre
 algunos de los problemas cardinales de la sociedad peruana contemporánea. Los poemas, de
 arquitectura depurada, construidos con una severa exigencia formal, abordaban críticamente la
 realidad política y social del país. Con Canto ceremonial contra un oso hormiguero, Cisneros
 vuelve a incidir sobre esa realidad, pero ya no emotiva, sensitivamente; antes bien, su visión de
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las cosas es ahora más intelectual, irónica, «distanciada», en el sentido que quería Brecht de
 lejanía y proximidad.
 * Casa de las Américas [La Habana], año 9, no. 53, marzo-abril, 1969: 144-148. 1 También en 1960 El viaje, del propio Heraud, y Poemas bajo tierra, de César Calvo (1940) comparten el primer premio en el
 concurso El Poeta Joven del Perú.
 2 Antonio Cisneros. Canto ceremonial contra un oso hormiguero. La Habana, Casa de las Américas, 1968.
 3 Algunos le han señalado a la generación, como intereses literarios fundamentales, el aceptar la experiencia como un todo y el ver
 la literatura peruana como lo que es: una pieza en la dimensión de hispanoamérica y el mundo. 4 Anteriormente había publicado Destierro. Lima, Cuadernos del Hontanar, 1961; David. Lima, El Timonel, 1962 y Comentarios
 reales. Lima, Edición de la Rama Florida y la Biblioteca Universitaria, 1964, por el que recibió el mismo año el Premio Nacional
 de Poesía.
 El primer poema del libro, «Karl Marx, died 1883, age 65» alude vagamente a la imagen que
 del filósofo se forma el poeta, justamente a través de sus recuerdos:
 Todavía estoy a tiempo de recordar la casa de mi tía
 abuela y ese par de grabados:
 «Un caballero en la casa del sastre», «Gran desfile
 militar en Viena, 1902».
 Con el libre juego de asociaciones, aparentemente automáticas, pero presididas por esa
 voluntad «lógica» que es una constante en todo el libro, el mundo burgués que sobrevivió a
 Marx va tomando cuerpo, articulándose y desfila ante nosotros, como esas viejas imágenes de
 los noticieros Pathé de principios de siglo. Aquí descubrimos un recurso que Cisneros ya ha
 convertido en propio: la reconstrucción del pasado, con grabados y fotos amarillentos en este
 poema, con evocaciones nostálgicas en otros, y, aun, a fuerza de imaginación, fusionando lo-
 que-no-ocurrió y lo-que-debió-ocurrir (la «parahistoria», como le gustaría decir a Borges) para
 crear así un pasado legendario, auténtico, eso sí, como son todas las cosas de la imaginación.
 El poema se va articulando, conformando como un rompecabezas. Terminará con un
 exabrupto: Lenin, los bolcheviques; la ruptura del mundo burgués se convierte en la
 materialización de lo que predijo el «viejo aguafiestas»:
 Ah el viejo Karl moliendo y derritiendo en la marmita
 los diversos metales
 mientras sus hijos saltaban de las torres de Spiegel
 a las islas de Times
 y su mujer hervía las cebollas y la cosa no iba y
 después sí y entonces
 vino lo de la Plaza Vendôme y eso de Lenin y el montón
 de revueltas y entonces
 las damas temieron algo más que una mano en las nalgas
 y los caballeros pudieron sospechar
 que la locomotora a vapor ya no era más el rostro de la
 felicidad universal.
 El poema que le da título al libro, «Canto ceremonial contra un oso hormiguero», devela la
 otra cara de la poesía de Cisneros; si el meditado, calculado juego de las ideas —más que de las
 imágenes— es la clave de la fuerza y el vigor que tienen poemas como «In memoriam», por
 ejemplo, aquí son los símbolos (hormiga, araña), los bien seleccionados adjetivos de Cisneros
 (oxidado, rojo, blando), la imaginación, la visión onírica, los que le confieren al poema esa
 fuerza que, referida a otra disciplina, podríamos llamar plástica:
 aún te veo en la Plaza San Martín
 dos manos de abadesa
 y la barriga
 abundante
 blanda
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desparramada como un ramo de flores
 baratas
 olfateas el aire
 escarbas algo
 entre tus galerías y cavernas oxidadas
 caminas
 aún te veo
 caminas
 más indefenso que una gorda desnuda entre los faunos
 Esos dos «modos» hacen equilibrio en el libro de Cisneros: la imaginación («Jonás y los
 desalienados», «La araña cuelga demasiado lejos de la tierra») y el control que la inteligencia
 ejerce sobre ella a cada momento, obligando al poeta a «distanciarse», a narrar, a volver a su
 severa, a veces férrea contención a favor de la razón:
 oh tu lengua
 cómo ondea por toda la ciudad
 torre de babel que se desploma
 sobre el primer incauto
 sobre el segundo
 sobre el tercero
 torre de babel
 tú
 que en 1900 fuiste lavado por tu madre en el mar de
 La Punta
 despacio
 muy despacio
 sin descuidar las ingles
 las orejas
 el trasero
 las plantas de los pies
 tú
 que dormiste entre los muslos de tu abuela para no
 sentir frío
 mientras los muchachos
 los otros
 hacían el amor con las muchachas
 Lo que Fayad Jamís llama en la obra de Cisneros «una preocupación aguda, constante por el
 hombre, su destino y su dignidad» se expresa mejor en ese hermoso poema que es «Crónica de
 Lima». Cisneros es un poeta preocupado —por no decir obsesionado— por la historia, la de su
 país. A través de ella, trascendiéndola poéticamente, Cisneros logra trasmitirnos «la imagen de
 un hombre en cuya vida la crueldad, la gloria, la magia, la miseria, la rebeldía, no han acabado
 su obra», como también afirma F.J. Sin embargo, aquí en «Crónica de Lima», los sucesos
 parecen velarse bajo un doble manto: el de la distancia —Cisneros no vive actualmente en su
 país— y el de la voluntad intelectual en la que tanto hemos insistido. Cuando el tono discursivo,
 patético parece arrastrar al poeta, la severa contención que el poeta se impone vuelve a convertir
 el poema en una aguda y objetiva disquisición, en la lúcida y analítica visión que de Lima, y
 más, del Perú, tiene Cisneros:
 Aquí están escritos mi nacimiento y matrimonio, y el
 día de la muerte
 del abuelo Cisneros, del abuelo Campoy.
 Aquí, escrito el nacimiento del mejor de mis hijos,
 varón y hermoso.
 Todos los techos y monumentos recuerdan mis batallas
 contra el Rey de los Enanos y los perros
 celebran con sus usos la memoria de mis remordimientos.
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(Yo también
 harto fui con los vinos innobles sin asomo de vergüenza
 o de pudor, maestro fui
 en el Ceremonial de las Frituras.)
 Oh ciudad
 guardada por los cráneos y maneras de los reyes que
 fueron
 los más torpes —y feos— de su tiempo.
 Qué se perdió o ganó entre estas
 aguas.
 La utilización de la ironía parece ser una de las virtudes de Antonio Cisneros. Aun cuando
 los poemas, como «Entre el embarcadero de San Nicolás y este gran mar» pertenezcan a la
 comunidad de las elegías familiares, el toque irónico, agudo, desmistifica cualquier connotación
 sentimental (ista/oide). Así, el poema adquiere un tono solemne, sobrio, que en algo recuerda a
 Eliot:
 Yo andaba por los muelles más informe que una medusa
 muerta.
 Y el viento soplaba y resoplaba sobre ti, nuestro
 recién nacido:
 cáscara de plátano donde pastan las moscas.
 Perdóname.
 Después, aullaron las sirenas de San Juan y Acarí, y a
 las siete nos hicimos a la mar.
 Queda un poco de sol, crujen los cables y el lomo de
 las aguas
 una y otra vez se bambolea entre las blancas rejas.
 Ni un pájaro me sobrevuela, Diego mío, y antes que
 la noche apriete pienso en ti.
 Perdóname, perdónala.
 La sabiduría con que Cisneros elude cualquier matiz sensiblero que una espontaneidad mal
 entendida pudiera acuñar, descubren en él al poeta culto y cuidadoso que es.
 La clave temática del libro, sin duda, está en dos poemas, que pertenecen, uno, a la primera
 parte, y el otro, a la tercera y última. Me refiero a «In memoriam» y a «Crónica de Chapi».
 «In memoriam» podría calificarse como la toma de conciencia de una generación. Los
 hechos que terminarán por decantar los intereses políticos de este grupo de poetas nacidos
 alrededor de 1940, se expresan en este lento (aunque corto) poema. La Revolución cubana, las
 revueltas estudiantiles, la muerte de Heraud, aparecen y desaparecen a lo largo del meditado
 discurso, van perfilando, preparando la toma de conciencia definitiva («Crónica de Chapi»).
 Yo vi a los manes de mi generación, a los lares, cantar
 en ceremonias, alegrarse
 cuando Cuba y Fidel y aquel año 60 eran apenas
 un animal inferior, invertebrado.
 Y yo los vi después
 cuando Cuba y Fidel y todas esas cosas fueron peso y
 color
 y la fuerza y la belleza necesarias a un mamífero
 joven.
 Y luego:
 […] fue entonces que tuvimos nuestro muerto.
 (Los marinos volvieron con su cuerpo en una bolsa,
 con las carnes estropeadas
 y la noticia de reinos convenientes.

Page 28
                        

Al final, el poeta anuncia lo que irremediablemente pasará después, porque la conciencia
 generacional (nacional), ha cristalizado:
 Hay un animal noble y hermoso cercado entre ballestas.
 En la frontera Sur la guerra ha comenzado. La peste,
 el hambre, en la frontera Norte.
 «Crónica de Chapi», como señala Vargas Llosa hablando del título, «alude a una matanza de
 campesinos operada por las fuerzas del orden en la época de las guerrillas, y el poema es, en el
 fondo, una elegía, un canto fúnebre a esas víctimas…». El largo poema, describe la marcha
 lenta, fatigosa de un grupo de combatientes (Héctor, Ciro, Daniel, experto en huellas. / Edgardo
 El Viejo. El Que Dudó 3 días. / Samuel, llamado El Burro. Y Mariano. Y Ramiro. / El callado
 Marcial. Todos los duros. Los de la rabia / entera) cercados por el ejército. El tono que
 Cisneros logra mantener a lo largo del poema, monótono y hermoso como un himno, se imbrica
 con la descripción minuciosa, directa de los hechos:
 (Samuel afloja sus botines.) Fuman. Conversan.
 Y abren latas de atún bajo el chillido
 de un pájaro picudo.
 «Crónica de Chapi» es, quizá, el texto más ambicioso del libro, y con razón. Todos los
 artilugios, los mecanismos de la poesía de Cisneros conforman, en este poema para regresar a la
 opinión de Fayad Jamís, esa preocupación «aguda, constante, por el hombre, su destino y su
 dignidad».
 El Que Dudó 3 días, Samuel llamado El Burro,
 Héctor, Marcial, Ramiro
 qué angosto corazón, qué reino habitan.
 Y ya ninguno pregunte sobre el peso y la medida de
 los hermanos muertos,
 y ya nadie les guarde repugnancia o temor.
 Estos versos cierran brillantemente el libro; y quizá expliquen por qué el manuscrito llevaba
 otro título: En memoria. La memoria es el santo y seña de la poesía cuidadosa, culta de Antonio
 Cisneros. Ella, como le gustaría decir al propio Cisneros, con su flexibilidad de puente de
 barcas, estructura toda la obra de este joven poeta sin duda, uno de los más importantes de
 América Latina.
 Fragmentos, elementos y onda expansiva*
 A la guerra con almohada
 ESTO DE DORMIR EN EL SEGUNDO PISO DE LA LITERA NUNCA ME HA
 GUSTADO MUCHO. ASÍ FUE TAMBIÉN EN EL SESENTA, PERO ENTONCES
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ESTABA YO UN POCO MÁS FLEXIBLE Y, LUEGO DE UN DOBLE SALTO
 MORTAL, CAÍA CASI DIRECTAMENTE DENTRO DE LAS BOTAS SIEMPRE
 CINCO MINUTOS ANTES DE LA DIANA. AHORA HA SIDO DISTINTO. ME
 COMUNICAN SORPRESIVAMENTE QUE MAÑANA ES LA PARTIDA, SIN
 NINGUNA OTRA VARIANTE, Y QUE, ADEMÁS DE OTRAS PERTENENCIAS
 DE USO MENOR, DEBO LLEVAR ALMOHADA.
 AL MENOS ESTA NOCHE, MAYOR
 ESTO DE NO DORMIR NUNCA ME HA GUSTADO MUCHO, PERO, ¿QUIÉN DUERME
 CON ESTE SILENCIO INFERNAL? AHORA, ALZANDO UN POCO LA CABEZA SOBRE
 EL PARAPETO, PUEDO VER, ALLÁ A LO LEJOS, CERCA DEL RÍO, EL LUGAR
 DONDE DEBE ESTAR EL ENEMIGO. NOS HAN COMUNICADO SORPRESIVAMENTE
 QUE AL AMANECER SE LANZARÁ LA OFENSIVA. AH, SI TUVIERAS UNA
 ALMOHADA ESTA NOCHE, MAYOR, AL MENOS ESTA NOCHE.
 clases y soldados
 BOMBA. ES UN PROYECTIL ESFÉRICO, ORDINARIAMENTE DE HIERRO, HUECO Y
 LLENO DE PÓLVORA O DINAMITA, DE MÁXIMO CALIBRE, QUE SE DISPARA CON
 MORTERO Y PRECISAMENTE POR ELEVACIÓN. EN EL AGUJERO POR DONDE SE
 CARGA LLEVA UNA ESPOLETA LLENA DE UN MIXTO CON EL CUAL SE INFLAMA LA
 PÓLVORA O DINAMITA Y HACE QUE ESTALLE.
 YO ERA EL DUEÑO DEL PAÍS
 CONFIESO QUE ME OBSESIONA EL SENTIDO ÉPICO DE LAS COSAS
 INTRASCENDENTES. QUIZÁ POR ESO, CON UN MAUSER QUE VISTO DESDE LA
 ESTATURA DE CATORCE AÑOS ERA ENORME, Y QUE TERMINÓ POR HACERME
 UNA LLAGA EN EL HOMBRO DERECHO, Y UN TRAJE VERDE OLIVO QUE FUE
 APESTANDO CADA VEZ MÁS CON LOS DÍAS, MONTADO EN UN CAMIÓN, LLENO
 DE HAMBRE Y SUEÑO Y GRITANDO TRESMARINEROSLOCOS Y OTRAS
 CONTRASEÑAS POPULARÍSIMAS, ME CREÍ, POR PRIMERA VEZ, EL DUEÑO DEL
 PAÍS. HASTA QUE, EN EL SUELO Y JUNTO A UN CONTÉN FRÍO COMO LAS DOCE
 DE LA NOCHE, CUANDO LAS BALAS TRAZADORAS DE UNA CINCUENTA LO
 ILUMINABAN TODO Y PARECÍAN BOLAS DE CANDELA PASANDO
 VERTIGINOSAMENTE TRES PASOS A MI IZQUIERDA, ME DI ABSOLUTA CUENTA
 DE QUE AQUELLO NO ERA CUESTIÓN DE JUEGO, Y DEJÉ, DE PRONTO, DE
 SENTIRME DUEÑO DEL PAÍS.
 La diferencia entre la guerra y el alcoholismo es la siguiente: la guerra da grados al
 hombre, mientras en cambio el alcoholismo se los quita. En efecto, el alcoholismo
 degrada al hombre.
 * Casa de las Américas [La Habana], año 10, no. 55, julio-agosto de 1969, pp. 93-102. Escrito en colaboración con Eduardo
 Castañeda (¿1944?-1969).
 M. Arnao
 uno se dice
 CONFIESO QUE TENGO MIEDO, ¿QUIÉN NO? UNA OFENSIVA ES UNA OFENSIVA, Y
 EN ELLA SE PUEDE DEJAR LA VIDA. PORQUE MAÑANA, CUANDO EL JEFE DE
 COMPAÑÍA TOQUE EL SILBATO, TODOS ESTOS HOMBRES ESTARÁN BUSCANDO
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EL MIEDO EN EL ROSTRO DEL MAYOR —MI ROSTRO— Y NO DEBERÁN
 ENCONTRARLO. ¿QUIÉN SE LANZA A LA OFENSIVA CON UN MAYOR CAGADO DE
 MIEDO? AHORA ME ACUERDO DE UN POEMA QUE ESCRIBÍ EN 1966, CUANDO
 DEAN RUSK AMENAZÓ CON LA GUERRA. ME LLAMARON A LAS TRES DE LA
 MAÑANA A MI CASA: ERA GUILLERMO, ENTONCES JEFE DE REDACCIÓN DE EL
 CAIMÁN BARBUDO. ¿QUÉ HACES DURMIENDO? VEN PARA ACÁ. ¿QUÉ PASA? LE
 DIJE, PENSANDO, SUCESIVAMENTE, QUE SE HABÍA QUEMADO EL PERIÓDICO,
 QUE LOS AMERICANOS HABÍAN DESEMBARCADO. ERA ESTO ÚLTIMO, CASI. ME
 VESTÍ A 450 KMS/MINS Y TOMÉ UN TAXI EN LA ESQUINA DE LA CASA. SOLO
 CUANDO ESTABA LLEGANDO AL PERIÓDICO ME DI CUENTA QUE SE ME HABÍA
 OLVIDADO EL UNIFORME. ENTRE LAS CUATRO Y LAS CINCO DE LA MAÑANA
 ESCRIBÍ EL POEMA. SE LLAMABA «UNO SE DICE». SI LES INTERESA (LO DUDO),
 BUSQUEN EL NÚMERO CUATRO DE EL CAIMÁN BARBUDO, PERO ESTAMOS EN
 GUERRA, ¿QUIÉN VA A LEER POESÍA AHORA?
 la internacional
 o ausencia
 PERO SOBRE TODO CUANDO HUBO QUE CAMINAR, DOS AÑOS DESPUÉS, CUANDO
 ÉRAMOS COMO DOS MIL CON CAMISAS AZULES Y NADIE PIDIÓ QUE LLEVÁRAMOS
 ALMOHADA. CIEN KILÓMETROS INTERMINABLES, ESPECIALMENTE EN LA
 MADRUGADA, PERO NO COMO KELLY, SINO PORQUE EL AGUA HELADA ATRAVIESA
 LA PIEL Y HAY UN FRÍO COMO DE LAS TRES DE LA MAÑANA, Y EL PANTALÓN Y LAS
 BOTAS, PESADOS, PORQUE EL AGUA RUEDA POR LOS MUSLOS Y LAS NALGAS HASTA
 LAS MEDIAS, PRINCIPAL Y LAMENTABLEMENTE LAS MEDIAS ESTÁN EMPAPADAS. Y
 HAY QUE CANTAR, QUE ESTO SE JODE, CUALQUIER COSA, LA INTERNACIONAL O
 AUSENCIA, HASTA QUE ESCAMPE. Y TODO PARA QUE LUEGO, EN EL DESFILE,
 MANDEN VISTA DERECHA Y PREPAREN FREN Y VAYA, OTRA VEZ DUEÑO DEL PAÍS,
 DETRÁS DE UNA CUATROBOCAS, PORQUE HAN CAMBIADO AL PRESIDENTE EN LOS
 ESTADOS UNIDOS Y A LO MEJOR HAY GUERRA. BUSCANDO CARAS CONOCIDAS
 ENTRE UN MILLÓN DE DESCONOCIDOS. PERO PRINCIPALMENTE AL DISPARAR, AL
 APRETAR LA PALANCA QUE SE VA SOLA Y ESO PARECE UN PÁRAMO EN LLAMAS
 QUE RETROCEDE Y QUE VA A REVENTARLO A UNO, SENTADO DETRÁS DE LOS
 CUATRO CAÑONES, COMPLETAMENTE SORDO, DUEÑO DEL PAÍS, PORQUE
 REALMENTE, LAS COSAS CAMBIAN COMO EL ESTADO DEL TIEMPO.
 AUSENCIA QUIERE DECIR OLVIDO
 y el hombre del hombre es hermano
 DECIR TINIEBLAS DECIR JAMÁS
 y cese la desigualdad
 YA TE LO DICE LA LUZ QUE EXPIRA
 agrupémonos todos en la lucha final
 PERO LAS ALMAS QUE SE HAN QUERIDO
 ni César ni burgués ni Dios
 LAS AVES SUELEN VOLVER AL NIDO
 y debemos ser los obreros los que guiemos el tren
 ASÍ QUE ESTO ES LA GUERRA
 ASÍ QUE ESTO ES LA GUERRA: ESPERAR EN UNA TRINCHERA MÁS OSCURA QUE
 UN TEXTO DE HERÁCLITO O AURELIO ALONSO, CON UN FUSIL ENTRE LAS
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PIERNAS, A QUE AMANEZCA, Y LUEGO SALTAR DEL PARAPETO, CORRER,
 AVANZAR DETRÁS DE LOS (TANQUES/CARROS BLINDADOS) Y CAER SOBRE EL
 ENEMIGO, TODO ESO SIN MÚSICA DE FONDO, CAER SOBRE EL ENEMIGO, QUE NO
 ES EL ENEMIGO, SINO UN SOLDADO (ALTO/BAJITO/GORDO/DELGADO) QUE NOS
 MIRARÁ, QUIZÁ CON MIEDO, Y QUE NOS HARÁ FRENTE, Y AL QUE TENDREMOS
 QUE BATIR, BAYONETEAR SIN PIEDAD, SIN PIEDAD, SIN PIEDAD. ASÍ QUE ESTO
 ES LA GUERRA: HUNDIR LA HOJA DE UNA BAYONETA EN UN PECHO, COMO
 DURANTE EL ENTRENAMIENTO LA HUNDIMOS EN LOS SACOS.
 clases y soldados
 Bayoneta. Es un arma perforocortante que se compone de tres partes principales: la hoja, la cruz
 y el mango. La hoja se compone de las siguientes partes: filo, contrafilo, lomo, vaciado, punta y
 espiga. La longitud de la hoja, desde la cruz a la punta, es de 40.64 centímetros. El filo es de
 36.83 centímetros. Y el contrafilo de 14.22 centímetros. El peso del fusil con la bayoneta es de
 4.390 kilogramos, o sea, 0.453 kilogramos la bayoneta y 3.937 kilogramos el fusil. La longitud
 del fusil con la bayoneta es de 150.87 centímetros. El centro de gravedad del fusil con la
 bayoneta está precisamente al frente del alza.
 las vacas y las dormideras
 PERO YA QUE MAÑANA HAY QUE LEVANTARSE NUEVAMENTE MIRANDO EL
 ZINC DEL TECHO, MALDICIENDO AL SEÑOR CRISTO, GERMÁN VA A REPETIR,
 POR ENÉSIMA VEZ, QUE EN LA SEGUNDA GUERRA MUNDIAL, DE CADA TRES
 EXPLORADORES MURIERON DOS, PERO QUE ES UN CUERPO CON MUCHA
 BELIGERANCIA Y UN UNIFORME ASÍ, PERO QUE HAY QUE TENERLOS BIEN
 PUESTOS, Y VAMOS A JUGAR A ESO, A LA ESCUADRA EN EXPLORACIÓN, Y
 AUNQUE TODAS LAS MAÑANAS ME PROPONGO LO CONTRARIO, SIEMPRE
 TERMINO REVOLCÁNDOME EN LA HIERBA MOJADA Y ME CAGO EN DIOS EN
 UNA MINA, ME JODÍ PORQUE LAS VACAS Y LAS ADORMIDERAS CARGADAS DE
 AGUA SON LAS PEORES ENEMIGAS DEL COMBATIENTE EN EL ENTRENAMIENTO
 Y NOS ESTÁN CAUSANDO ALGUNAS BAJAS, PORQUE AHORA TENGO QUE
 BUSCAR CON QUÉ LIMPIARME Y GERMÁN —VA A DECIR, MUY BIEN POR LOS
 COMPAÑEROS Y BUSQUE LOS PUNTOS DE REFERENCIA Y ESO DE PONER LA
 CULATA DEL FUSIL EN EL SUELO PARA TENDERSE ES SOLO EN LAS PELÍCULAS
 NORTEAMERICANAS Y MAÑANA TENGO ONDAS NUEVAS PARA USTEDES, TODO
 ESO, MOVIENDO EL BRAZO DERECHO COMO QUIEN LE BAJA LA TEMPERATURA
 A UN TERMÓMETRO.
 El derecho contra el enemigo sea eterno
 Ley de las XII Tablas
 clases y soldados
 CELERIDAD DE FUEGO OBTENIDA DE 1613 A 1893
 1613 MOSQUETE DE RUEDA …………. 7 ó 9 DISPAROS POR HORA
 1839 FUSIL DE PERCUSIÓN (francés)… 3 DISPAROS POR MIN.
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1864 FUSIL DREYSE .................…. …….. 5 “ “ “
 1871 FUSIL BEAUMONT ...............…….. 9 “ “ “
 1871 FUSIL BERDAN .................………… 11 “ “ “
 1888 FUSIL MANNLICHER .............……. 12 “ “ “
 1893 FUSIL MAUSER .................………... 13 “ “ “
 1893 FUSIL KRAG-SÖRGENSEN ......... 30 “ “ “
 buena esa, mayor
 DIJO EL INSTRUCTOR, EN LA SEGUNDA GUERRA MUNDIAL DE CADA TRES
 EXPLORADORES MURIERON DOS, COMPAÑEROS. YO LE DIGO BAJITO, JODIENDO, EN LA
 REVOLUCIÓN DE OCTUBRE DE CADA TRES EXPLORADORES MURIERON DOS, Y TODO EL
 MUNDO SE RÍE Y ÉL ME DICE, MAYOR, QUÉ USTED DIJO, Y YO LE REPITO EL CHISTE Y
 ENTONCES COMIENZA A DIBUJARSE EN SU ROSTRO UNA MUECA QUE AL PRINCIPIO
 PARECE UNA MUECA, PERO QUE LUEGO VA TRANSFORMÁNDOSE, CADA VEZ MÁS, EN
 RISA, CADA VEZ MÁS, HASTA QUE ESTALLA EN UNA CARCAJADA SONORA COMO UN
 PEDO. BUENA ESA, MAYOR.
 BELLUC NEC TIMENDUM, NEC PROVOCANDUM
 PLINIO
 CLASES Y SOLDADOS
 La guerra es justa para aquellos a quienes es necesaria, y son sagradas las armas de aquellos a
 quienes no queda otra esperanza, compañeros.
 ¿De quién es eso, instructor?
 De Tito Livio.
 LA CULTURA DEL COMIC
 ES IGUAL QUE LA GRANADA; AHORA RENATO DICE QUE ESO DE ARRANCARLE EL CLIC
 CON LOS DIENTES Y LANZARLA EN LÍNEA RECTA ES PROPIO ÚNICAMENTE DE LAS
 PELÍCULAS DE JACK PALANCE, O DE LOS MUÑEQUITOS DE FRENTES DE GUERRA, QUE
 EN LA REALIDAD ES DISTINTO, QUE TODO TIENE QUE SER CALCULADO, FRÍO: CONTAR
 HASTA CUATRO, HACER UNA PARÁBOLA (Y RIVERO, EL 292, DICE BAJITO, PARÁBOLA LA
 MÍA). Y YO ESTOY PENSANDO QUE TODO ME RESULTA MUY FÁCIL CON ESTE PEDAZO
 DE HIERRO EN FORMA DE PIÑA, PERO QUÉ PENSARÉ CUANDO ESTÉ EXPUESTO, POR UN
 MAL MOVIMIENTO, LO QUE COMÚNMENTE PODRÍA LLAMARSE UNA COMEMIERDERÍA,
 A ARRANCARME UN BRAZO CON EL CODO E INCLUSIVE EL HOMBRO O LOS TESTÍCULOS,
 TODO ESO. EN EL MEJOR DE LOS CASOS. Y EN ESTOS MOMENTOS EMPIEZAN A HABLAR
 DEL YANKI QUE ERA PITCHER Y QUE LANZÓ UNA GRANADA EN LÍNEA RECTA CONTRA
 UN CAMIÓN DE EXPLOSIVOS Y DIO NO HIT NO RUN FRENTE A LOS ALEMANES Y EN EL
 GENTLEMAN QUE PUSO EL CASCO Y EL ESTÓMAGO SOBRE UNA GRANADA A PUNTO DE
 EXPLOTAR PARA SALVAR A SUS CAMARADAS DE TRINCHERAS. USTEDES ESTÁN
 FORMADOS EN LA CULTURA DEL COMIC, DICE EL POLÍTICO, QUE ES DADO A LAS
 DEFINICIONES.
 Cuando llega la guerra, se acaba la paz
 Julián Ramil; De re militari
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clases y soldados
 EL KAID-EL-MIA —DIJO ALCIBÍADES—, ES EL MANDO MILITAR DE LAS TROPAS
 REGULARES MORAS, EQUIVALENTE AL CAPITÁN; EL KAMA, ES UNA SUERTE DE
 PUÑAL, USADO POR LOS GUERREROS TURCOS.
 ¿Y EL KAMPILÁN? —PREGUNTA PÍO SERRANO, FRESCO COMO UNA (TONY)
 LECHUGA.
 ES UN SABLE RECTO Y ANCHO QUE USARON MUCHO LOS GUERREROS
 MALAYOS. NO CONFUNDIRLO CON EL KNDJAR, QUE ES UN PUÑAL ÁRABE DE
 HOJA MUY LARGA Y CORTANTE; O CON EL KANDKIAR, QUE ES UN PUÑAL INDIO
 LLAMADO TAMBIÉN CRIC.
 CLASES Y SOLDADOS (II)
 GRASA PARA ARMAS
 SEBO DE CARNERO, DERRETIDO Y FILTRADO ..... 1
 a
 ACEITE .................................................................... 2
 MANTECA DE CERDO, SIN SAL ............................... 1
 b
 ACEITE ..................................................................... 1
 CERA BLANCA ......................................................... 1
 c
 BENCINA ................................................................. 15
 a 14 metros la explosión
 Flexiono el cuerpo hacia atrás, como ejecutando una complicada danza ritual bantú, y luego voy
 estirando el brazo, estirando el brazo como si fuera a lanzar hacia un home imaginario un strike
 limpio; lentamente entonces, midiendo la distancia, mi brazo traza una parábola casi perfecta
 sobre mi cabeza: la granada se desplaza en el aire y ya no veo lo que pasa, porque me lanzo de
 cabeza contra la tierra y cierro los ojos y aprieto los dientes imaginándome que a 14 metros
 retumba la explosión.
 TNT NO SIGNIFICA SIEMPRE TOMÁS NAVARRO TOMÁS
 DINAMITA AUSTRÍACA
 CELULOSA NITRADA .................... 14,30
 SALITRE ....................................... 42,85
 NITROGLICERINA ....................... 42,85
 clases y soldados
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CHABRÍAS DECÍA QUE UN EJÉRCITO DE CIERVOS DIRIGIDOS POR UN LEÓN ES
 MUCHO MÁS TERRIBLE QUE UN EJÉRCITO DE LEONES DIRIGIDOS POR UN CIERVO
 —DIJO RENATO, EL INSTRUCTOR DE TIRO.
 A LO QUE RESPONDIÓ EL POLÍGRAFO Y ESTUDIANTE DE PERIODISMO, MOYA:
 PARA TODO SIRVEN LAS BAYONETAS.
 UN DÍA MEMORABLE
 PORQUE EN UNA ESCUELA TAMBIÉN USTED PUEDE SERVIR ESPLÉNDIDAMENTE
 EL BACALAO Y PUEDE QUE INCLUSIVE PASA EL ELEMENTO RETAMAR,
 AFICIONADO A ESTA POPULAR DIETA, ENTERAMENTE SATISFECHO,
 EMPUÑANDO UN PURO Y AFIRMANDO, SIEMPRE SONRIENTE, HOY HA SIDO UN
 DÍA VERDADERAMENTE MEMORABLE.
 TNT NO SIGNIFICA SIEMPRE TOMÁS NAVARRO TOMÁS
 DINAMITA ROJA
 No. 1 No. 2
 NITROGLICERINA .................. 66 68
 TRÍPOLI ................................... 34 32
 CLASES Y SOLDADOS
 BLOCA0. FORTÍN O FORTIFICACIÓN VOLANTE. EN SU ORIGEN, PUESTO DE
 MADERA QUE SE FIJABA EN UN PIE DERECHO ALGUNAS VECES EN TIERRA, Y SE
 LLEVABA DESARMADO PARA ARMARLO EN EL PARAJE QUE MÁS CONVINIESE,
 CON OBJETO DE PROCURARSE EN UN MOMENTO DADO UN REFUGIO A PRUEBA
 DE BALAS. LOS BLOCAOS O BLOCKAU MODERNOS SE CONSTRUYEN DE
 MATERIALES DIVERSOS, SIENDO UNA DE LAS COMBINACIONES MÁS USADAS
 POR LA ENORME RESISTENCIA QUE OPONEN AL PASO DE LOS PROYECTILES DE
 PEQUEÑO CALIBRE.
 PARA GANAR APRISA LA GUERRA
 HAY QUE PREPARARLA DESPACIO
 Publio Sirio: Sententiae
 al menos esta noche, mayor
 SOLÁ, EL AMETRALLADOR, ESTÁ HERIDO. HEMOS ROTO EL BORDE DELANTERO
 DE LA DEFENSA ENEMIGA. LA VICTORIA ES NUESTRA. PERO CASAUS, RIVERO,
 RETAMAR, SOLÁ EL AMETRALLADOR, ESTÁN HERIDOS. TENGO EL ROSTRO
 CUBIERTO DE UNA MÁSCARA DE POLVO Y SUDOR. EL ARTE HUELE A PÓLVORA.
 SI TÚ ESTUVIERAS AQUÍ, ESTHER (NOS QUEDAN SOLO LAS PALABRAS / QUE NOS
 CUBREN COMO SÁBANAS). LA VICTORIA ES NUESTRA. SI ESTA NOCHE YO
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PUDIERA DORMIR, CON LA CABEZA APOYADA EN UNA BLANDA, TIBIA,
 CÓMODA ALMOHADA.
 TNT NO SIGNIFICA SIEMPRE TOMÁS NAVARRO TOMÁS
 DINAMITA DE KRUMMEL
 No. 1 No. 2
 NITROGLICERINA ...................... 50 35
 ASERRÍN DE MADERA
 NITRADO ...................................... 10 60
 KIESEKGUHR .............................. 40 5
 clases y soldados
 PASO. CADA UNO DE LOS MODOS DE MARCHAR DE LA TROPA. ATRÁS:
 MOVIMIENTO RETRÓGRADO CON LA VELOCIDAD DEL PASO ORDINARIO Y
 LONGITUD DE 37 CENTÍMETROS. CORTO: EL DE LA MARCHA A RAZÓN DE 120
 PASOS POR MINUTO. QUE TIENE LA LONGITUD DE 37 CENTÍMETROS.
 ORDINARIO: EL QUE TIENE 120 PASOS POR MINUTO Y UNA LONGITUD DE 75
 CENTÍMETROS.
 A LA GUERRA CON ALMOHADA
 Y AHORA PIENSO, QUE A PESAR DE LA AUSENCIA DE SENTIDO ÉPICO, UNA
 ALMOHADA ME HUBIERA EVITADO ESTA TORTÍCOLIS, QUE QUINCE DÍAS EN LA
 GUERRA HAN SIDO POCO Y QUE LLEGO A CASA COMO UN HÉROE. HABLANDO
 DE MIS SALTOS MORTALES DESDE EL SEGUNDO PISO DE LA LITERA,
 DIARIAMENTE, DE MIS EJERCICIOS DE TÁCTICA. Y SERGIO, RIÉNDOSE
 MALICIOSAMENTE DESDE SUS SEIS AÑOS ME DICE QUÉ ALARDE, QUE ASÍ VOY
 APRENDIENDO LO QUE ES UN MATUTINO Y MAÑANA A LAS SEIS DE LA
 MAÑANA ME DA EL DE PIE A QUE ESTÁ ACOSTUMBRADO DIARIAMENTE EN SU
 BECA, E INSISTE QUE MARCHEMOS, UNODOS, TRESCUATRO, PORQUE ME ESTOY
 PONIENDO VIEJO.
 Si la paz no puede mantenerse
 con honor, deja de ser paz
 Lord John Russell
 cuando aparezca el primer americano
 PORQUE DESPUÉS DE TODO ESTO, AUN CON UNAS SUCIAS CUARTILLAS EN LA
 MOCHILA, UNO ESTÁ LISTO PARA ALZAR LA MIRA. GRADUARLA A 500 O 1000
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METROS, Y APRETAR SUAVEMENTE EL DISPARADOR —CONTENIENDO LA
 RESPIRACIÓN— CUANDO APAREZCA EL PRIMER AMERICANO.
 Nicolás Guillén: por el Mar de las Antillas*
 La noticia comenzó a circular hace algo más de tres semanas: Nicolás Guillén preparaba una
 edición especial (144 ejemplares, impresos en mimeógrafo sobre papel de estraza) de su libro de
 «poemas para niños mayores de edad» Por el Mar de las Antillas anda un barco de papel. Días
 más tarde, en conferencia de prensa, el Poeta Nacional anunció que cada ejemplar (numerado y
 autografiado) podría adquirirse en la sede de la UNEAC a un costo de 30 pesos; explicó,
 además, que el dinero recaudado contribuiría a engrosar los fondos del XI Festival de la
 Juventud y los Estudiantes.
 * En colaboración con Nelson Herrera Ysla. Bohemia [La Habana], año 69, no. 42, 21 de octubre de 1977, pp. 24-25.
 El 28 de septiembre, en el acto de clausura del Primer Congreso de los CDR en el XVII
 Aniversario de su fundación, nuestro Comandante en Jefe Fidel Castro dijo, refiriéndose a esta
 iniciativa:
 Otros idearon cosas muy ingeniosas como nuestro poeta Nicolás Guillén, que imprimió en una
 edición especial unos versos suyos, con su firma autografiada y todo; 100 nada más, porque quiere
 hacer un aporte de 3 mil pesos al Festival. Hizo 100, buscó 100 amigos y les vendió sus versos.
 Indiscutiblemente que es una buena inversión la que se hace en esos versos de Guillén, porque
 mientras más pasa el tiempo más vale. Y después una firma de Guillén, dentro de 20 años no se
 sabe lo que vale. Hoy vale mucho, pero mientras más tiempo pase, más todavía.
 Con sendos ejemplares de este hermoso libro bajo el brazo, nos dirigimos a la oficina de
 Nicolás Guillén en la UNEAC con el propósito de hacerle algunas preguntas en torno a este
 importante suceso cultural:
 —¿100 ó 144?
 —La tirada es realmente de 100 ejemplares, los 44 restantes fueron destinados a bibliotecas
 y otros lugares semejantes en el extranjero.
 —Por el Mar de las Antillas anda un barco de papel: ese título está extraído de un poema de
 El son entero (en realidad de los dos primeros octosílabos de ese poema, «Un son para niños
 antillanos». Podría decirse que usted «anunció» este libro hace ya 30 años; pero, ¿cuándo
 empezó a escribirlo realmente? ¿Cuándo lo terminó?
 —Yo siempre he escrito poesía para niños, y muchas veces sin saberlo. Lo que sí no
 recordaba bien, hasta ahora que ustedes me lo comunican, es que yo hubiera anunciado el libro
 Por el Mar de las Antillas anda un barco de papel. Fíjense que no se lo discuto: seguramente
 tienen el recorte de prensa en que eso saliera, aunque creo que por aquella época ustedes no
 habían nacido. En cuanto a la fecha en que comencé a escribir Por el Mar de las Antillas… no
 podría precisarla. Pero el trabajo me llevó poco más de un año, el 76.
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—Como usted sabe, se han escrito unas cuantas toneladas de tratados acerca del arte y la
 técnica de escribir a, ante, para, sobre, por, desde, según, entre, hacia… los niños. Sin embargo,
 muy pocos lo han logrado. Usted es uno de esos pocos. ¿Cómo lo logró?
 —No hay que olvidar que así como existe la concepción de un «hombre nuevo», libre de las
 ataduras morales y materiales que afligen al «hombre viejo», hay también el «niño nuevo», en el
 cual no he visto que la gente piense mucho. Un ejemplo concreto: un niño de 1902, año en que
 yo nací, o de 1908, cuando yo tenía 6, no podría ser comparado con el niño de hoy. Para
 concretarnos, específicamente, el niño de hoy recibe la influencia de una cultura
 superdesarrollada, en aquellos países, claro, que económicamente pueden brindársela. Conocen
 los instrumentos más eficaces para la guerra y la paz, aunque sea en forma esquemática y están
 al tanto de muchas cosas que hace más de medio siglo no existían, para el bien o para el mal:
 radio, televisión, viajes a la Luna, etcétera. Todo lo que Salgari o Julio Verne prometían
 entonces a la infancia, y hoy son cosas superadas, ya sin interés. Por eso yo le puse a estos
 poemas que eran «para niños mayores de edad». En cuanto al público infantil que los lee, puede
 decirse que mi biznieto de 5 años se sabe varios de mis poemas, los cuales recita con la
 entonación conveniente. Es Orlanditín, a quien va dedicado, por cierto, Por el Mar de las
 Antillas anda un barco de papel.
 —Desde el balcón de su casa, como usted también sabe, se ve el Mar de las Antillas. En
 realidad, desde cualquier sitio costero de la Isla se ve ese mar. ¿Ese mar inspiró este libro, o
 quería usted mostrarles a los niños el hermoso mar que ya nos había regalado a los mayores
 desde West Indies Ltd.?
 —No, no. Mis primeros poemas infantiles, como colección orgánica, son los de Sapito y
 Sapón, una pequeña historieta de esos muchachitos creados por mí y que nada tienen que ver
 con el mar. Después, como viera que a los niños les gustaba esa pareja, decidí escribir más
 poemas; así escribí el libro, más bien como simple pasatiempo. Por lo demás, como ya dije al
 comienzo, toda mi poesía está llena de poemas infantiles. Tengo la ventaja de que me he
 ejercitado bastante en los problemas del ritmo (y yo creo que una poesía para niños tiene que ser
 muy rítmica) y eso me ha permitido llegar pronto a su íntima naturaleza, digo, eso creo yo…
 Para no dejar en el aire su pregunta sobre el mar, diré que he probado de manera que no deja
 lugar a dudas que me gusta mucho el mar, y hasta soy su fanático, pero un fanático que no sabe
 nadar, que no sabe dirigir un simple bote y para quien el mar representa siempre un enemigo
 potencial, por tranquilo que parezca.
 —Si usted fuera niño ahora (es decir, si fuera usted aquel niño que allá por el año 10 jugaba
 a la pelota en la Plaza del Carmen en sus escapadas escolares —sus «rabonas», como diría
 Alberti—), ¿le gustaría leer ese libro que se llama Por el Mar de las Antillas anda un barco de
 papel?
 —A esa edad que ustedes dicen probablemente yo no leía un libro como el mío, sobre todo
 porque la literatura en que ese libro estaría situado no existía en Cuba, prácticamente. Había los
 cuentos de Callejas, pero eran otra cosa. Ateniéndonos a la verdad, les diré que lo que entonces
 leían los muchachos eran las Aventuras de Búfalo Bill y las Aventuras de Nick Carter y sus
 ayudantes Chick y Patay. También Watson, ayudante de Sherlock Holmes… Eran las cosas del
 subdesarrollo.
 —Preguntarle si hizo barcos de papel en su infancia sería tan tonto como preguntarle si fue
 niño… aunque ¿los hizo? ¿No le daban a usted —no le dan a usted— una inexplicable
 sensación de soledad esos pequeños barquitos, tan frágiles en el enorme Mar de las Antillas;
 esos barquitos en los que (por obvios problemas de tamaño y peso) no viaja quien los
 construye? ¿O no hay tal soledad y esos barquitos son el lazo que hermana a nuestras islas?
 —Hace un momento, cuando me refería a mis juegos infantiles, olvidé decirles que tampoco
 sé hacer un barco de papel; quien me los hace es mi biznieto Orlanditín. Siguiendo el mismo
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tema, propuesto por ustedes, yo no siento ningún miedo cuando viajo por mar, aun en barquitos
 como los que ustedes dicen. Yo recuerdo que en 1937, cuando fui a Europa por primera vez,
 hice el viaje en un barco tremendo, que se llamaba «Empress of Britain» (hundido, por cierto,
 durante la guerra), pero hice el viaje de regreso en un barquito de papel, que salió de Burdeos
 para La Habana, con escalas interminables en la ruta, pero no sentí el más leve temor, incluso
 me sentía más cómodo que en el «Empress…», cuya tercera clase era sumamente inhóspita. Por
 cierto, y dicho sea de paso, en ese viaje vinieron el poeta español León Felipe y nuestro
 compatriota tan querido, Luis Díaz Soto, ya fallecido, igual que León.
 —Y ahora una pregunta breve (¡al fin, dirá usted!): ¿qué cree que piensen los niños sobre el
 libro?
 —Todavía no he sabido que los niños piensen nada sobre este libro. Cuando sepa algo se los
 comunicaré…
 —Sabemos que se prepara una edición muy hermosa del libro, con dibujos de Rapi Diego.
 Perdón: debimos decir: sabemos que se prepara otra hermosa edición del libro, porque esta de
 144 ejemplares, lo es. ¿Qué puede decirnos de la segunda edición?
 —Ahora mismo estaba pensando en eso que ustedes me preguntan, es decir, en la edición de
 este libro con los maravillosos dibujos de Rapi Diego; será una edición masiva, pero habrá que
 esperar lo menos un año.
 Quiero decirles, antes de terminar, que me causó una impresión muy agradable lo que dijo
 Fidel acerca del libro, la penetración con que lo juzgó, como medio para allegar unos pesos con
 destino al Festival. Estoy de acuerdo con él en que el objeto que debe ser escogido para
 presentárselo al público en venta tiene que tener algún valor importante. En tal caso está el libro
 este, con las características señaladas por Fidel, a saber, una tirada corta de 144 ejemplares en
 papel de estraza, con una confección muy simpática, pues tiene un carácter totalmente artesanal,
 como si hubiera sido hecho en una modesta imprenta de provincia, sin grandes recursos. Por
 último, el precio, que más bajo no puede ser, de 30 pesos cada ejemplar…
 ¿Cómo se escribe una novela policial?*
 1 Cuentan que en cierta ocasión un reportero bisoño le preguntó a Hemingway cómo se escribía
 una novela (¿esperaba averiguar de qué secreta alquimia habían nacido obras como Adiós a las
 armas o Fiesta?) El viejo lo miró a los ojos y le dijo con voz grave y misteriosa: «¿Me promete
 ser discreto?» El cándido e inexperto periodista le respondió de modo afirmativo. Entonces el
 escritor se le acercó para murmurarle al oído: «De pie y con lápiz.» Ignoro si la anécdota es
 verdadera o apócrifa; pero, como diría un personaje de Chandler, apostaría mis zapatos a que si
 se le formulase una pregunta similar a cualquier narrador de la hora presente, este quedaría
 igualmente ante la alternativa de hacer un chiste o guardar un silencio embarazoso. Y es que —
 como todos sabemos— explicar de qué modo se escribe hoy una novela supone, en primera
 instancia, tener una idea exacta sobre lo que es, técnicamente hablando, una novela. ¿Y quién
 sabe semejante cosa después de Joyce? En todo caso, como alguien dijo humorísticamente, a
 partir de Ulises es una novela todo libro que así lo haga constar en la primera página.
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Pero a la pregunta que me ha hecho el Editor de la revista Universidad de La Habana —que
 está muy lejos de ser un reportero bisoño— pudiera dársele respuesta. Él, naturalmente, la
 formula porque conoce de sobra que el género policial,1 escuelas y autores aparte, obedece a
 ciertas normas —la palabra «reglas» no me gusta y se la dejo a la gente del Detection Club, si es
 que todavía queda alguno de esos señores vivo—, normas que de alguna forma pueden ser
 detectadas, computadas y fijadas. Y si hay «normas», entonces podremos convenir en que no
 resulta del todo imposible decir qué cosa es una novela policial. Y si podemos decir qué cosa es
 una novela policial, quién sabe si estaremos en condiciones de poder conocer cómo se hace. Ya
 dije que a tan espinosa pregunta pudiera dársele respuesta. No he utilizado potencialmente el
 verbo de modo gratuito. Es que el asunto no resulta tan sencillo como parece. Chesterton —en
 una conferencia memorable— se quejaba con nostalgia de las veces que había buscado
 inútilmente en los estanquillos de las librerías algún manual que llevara el sugerente título de
 «Cómo se escribe un relato policial». Tal manual, en efecto, no se ha publicado, y es difícil que
 llegue a ver la luz algún día. Si se les preguntara a Dickson Carr, Simenon y Hammett sobre la
 técnica para escribir novelas policiales, ofrecerían seguramente tres fórmulas distintas. El
 «cerebral», el «psicólogo» y el «duro» (llamémosles así) no coincidirían para nada o casi para
 nada en sus preceptivas, con lo cual podríamos nosotros concluir que, aun en un género tan
 codificable, cada maestro tiene, como suele decirse, su librito.
 A modo de excusa, quisiera decir que hay por lo menos cuatro razones por las cuales me ha
 parecido que podría resultar interesante aceptar el reto. Primeramente, porque los compañeros
 que han trabajado el género entre nosotros son conscientes de que, al rechazar los mecanismos
 comerciales y alienantes que caracterizan la «secuela espuria» de la escuela dura —como la
 llama con justicia José A. Portuondo—, y los mecanismos fosilizados y reaccionarios que se
 advierten en los «sobrevividores» de la escuela detectivesca inglesa, sus obras resultan en cierto
 modo distintas a las de esas dos vertientes tradicionales.2 Eso supone una realidad más o menos
 apremiante de comenzar a fijar en qué consisten en la práctica esas diferencias, aunque las bases
 del concurso Aniversario del Triunfo de la Revolución convocado por el Ministerio del Interior,
 así como los trabajos teóricos de José A. Portuondo y de Armando Cristóbal Pérez ya hayan
 avanzado de manera considerable por ese camino. La segunda razón que me anima es la idea de
 poder reflexionar un poco sobre lo que Guillermo Rodríguez Rivera y yo hicimos a golpes de
 impericia y entusiasmo;3 quizá asomándonos a los pasadizos que ambos recorrimos para arribar
 a una novela policial contribuyamos a que la próxima sea mejor (con lo que saldrán ganando los
 que tuvieron la paciencia de leernos esta vez). La tercera razón está vinculada a una novedad
 (que en el género no es tan nueva, valga la redundancia): se trataría de ver cómo se escribe «en
 colaboración» una novela policial; o, dicho de otro modo, de hacer algunas consideraciones
 muy generales acerca de cómo se construye y redacta una obra de carácter policial a dos manos
 (no a cuatro, como se dice erróneamente: mi mano derecha, pues soy zurdo, y la izquierda de
 Guillermo, no tuvieron nada que ver en el asunto). Last, but not least, confieso que me atrajo la
 idea de ofrecer en estas páginas dos o tres experiencias que tal vez resulten útiles a aquellos
 compañeros que se interesen por este tipo de literatura, y que están en la disposición de escribir
 algún relato policial. Ojalá que, en lo posible, puedan sortear los escollos con los que nosotros
 tropezamos en la ejecución de El cuarto círculo. Estas cuatro razones —o excusas— me
 animaron a superar la casi invencible vergüenza que me producía la idea de ponerme a escribir
 acerca de cómo se hace una novela policial, cuando lo que Guillermo y yo hemos hecho es,
 literalmente hablando, «una». Con la esperanza de darle una mano a quien le sirva, voy a hablar
 de nuestra experiencia. Conste que no pienso, sin embargo, «hablar» a título de escritor; más
 bien, si se me permite la expresión, a título de «conejillo de Indias», de «chivo expiatorio», de
 «cabeza de turco» o como quiera que le llamen a todo aquel que se presta —o es prestado—
 para que otros aprendan de sus errores.
 * Universidad de La Habana [La Habana], no. 206, abril-diciembre de 1977, pp. 145-155.
 1 En lo que respecta al nombre que debe dársele a este tipo de literatura existen diversos criterios. ¿Novela policiaca, policíaca o policial? ¿Novela criminal? ¿Novela detectivesca? ¿Novela de misterio, como propone Pierre Very? Yo me inclino, como se ve,
 por el nombre de «novela policial» aun a sabiendas de que con ello contrarío la opinión del Editor y otras opiniones igualmente
 respetables. «Novela criminal» me resulta chocante por cuanto lo esencial en esta clase de obras no es sólo el crimen. «Novela
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detectivesca» circunscribiría el género a aquellas obras en las que el enigma es resuelto, justamente, por detection, descubrimiento,
 revelación, y quedarían fuera las novelas de Hammet, Chandler, Irish, Cain y una buena parte de las obras de Simenon. «Novela de
 misterio» no me gusta por el expediente contrario: como definición es tan amplia que llegaría a abarcar no sólo todas las obras propiamente policiales, sino también las novelas de Stevenson, James, las novelas negras inglesas, algunas obras de Dickens,
 etcétera.
 2 Al rechazar los elementos ideológicamente nocivos de ambas tendencias (glorificación del criminal y, en sentido general, del crimen; individualismo del investigador privado, que actúa solo y de modo paralelo a una policía inepta, corrupta y al servicio de
 los poderosos; gusto por la crueldad, el sexo y la violencia gratuita; magnificación del modo de vida de las clases dominantes), los
 autores cubanos se han puesto, en cierto sentido, en vías de crear una «poética» distinta para el género, siempre a partir, naturalmente, de aquellos aspectos positivos y perdurables de los clásicos de una y otra escuela. El rechazo de los viejos y gastados
 esquemas, la asimilación crítica de los clásicos y un enfoque partidista —en el sentido que daba Lenin al vocablo— de la realidad
 nueva, deberán producir lo que ya se vislumbra como posible: una escuela cubana del género. Como ha escrito Armando Cristóbal Pérez: «Una vez modificada la base socio-política, y sin poder utilizar todos los recursos tradicionales del género, el escritor
 revolucionario debe buscar en el propio contexto aquellos recursos coincidentes con la nueva base que pretende reflejar. Es precisamente aquí donde el escritor puede transformar el género, sin que deje de serlo totalmente. Porque, al reflejar otra realidad
 con otros medios, el resultado será distinto.»
 3 El cuarto círculo La Habana, Editorial Arte y Literatura, 1976. Premio MININT 1976. (N. del E.)
 2
 Y bien: ¿cómo se escribe una novela policial? En realidad, Guillermo y yo ignorábamos todo lo concerniente a ello cuando comenzamos a
 acariciar la idea de escribir una. Ambos éramos, claro está, lectores apasionados del género
 (¿quién no, después de todo?), y calculo que entre los dos habremos dado cuenta, en nuestras
 vidas, de una suma considerable de títulos. Ambos conocíamos, al menos teóricamente, las
 limitaciones formales e ideológicas tanto de la escuela inglesa como de la norteamericana, y a
 ambos nos gustaban —por suerte— los mismos autores: Hammett, Chandler, Irish, Collins, el
 insólito —por lo insólito— Dickson Carr y, sobre todo, Simenon. También a ambos nos habían
 entusiasmado los promisorios resultados de la primera, segunda y tecera convocatorias del
 concurso Aniversario del Triunfo de la Revolución, y habíamos vislumbrado en las obras
 premiadas las inmensas posibilidades del género en nuestro país: divulgar el trabajo abnegado y
 diario de los combatientes del MININT, contribuir a la prevención y erradicación del delito,
 ganar lectores para la literatura cubana… Ya olvidé quién propuso la idea de lanzarnos a
 escribir la novela. Pero el otro (¿él? ¿yo?) la acogió con entusiasmo y ahí comenzaron, como
 diría Hesíodo, los trabajos y los días. Debo decir, primeramente, que después de publicado el
 libro hemos sabido —a través de conversaciones y lecturas— muchas cosas. Entre ellas, que
 Simenon escribe sus novelas en nueve días (ni en ocho ni en diez: en nueve exactamente) que
 los argumentos de algunos de los best-sellers de doña Agatha no son suyos; que Boileau y
 Narcejac dibujan primero las escenas de los principales episodios de sus obras; que Wallace y
 Gardner dictaban simultáneamente cinco o seis novelas, y otras muchas cosas por el estilo. Pero
 cuando comenzamos a trabajar en El cuarto círculo no sabíamos nada de eso. Claro está, no
 habíamos caído del cielo, y no se trata tampoco de llorar miseria para hacernos perdonar
 nuestras deficiencias literarias. La formación puramente libresca nos ayudó en cierta medida a
 no descubrir mediterráneos; pero, en lo esencial, arrancamos de cero.
 ¿Por dónde debíamos comenzar? Nos pareció que el final —vale decir, el enigma y su
 desciframiento— era la parte esencial de un relato policial. Sabíamos —era algo que una
 práctica más o menos constante de lectura de obras de este género nos había enseñado— que
 una novela policial debe tener un final inesperado. El final es, en cierto modo, el artificio de la
 novela policial, uno de los elementos que la hacen distinta a, digamos, el thriller de acción pura.
 Y ese final, de alguna manera, debe sorprender al lector más avisado; como en el ajedrez, el
 final es la clave de la victoria. Sabíamos también que, además de sorprender al lector, el final
 debía quedar «cerrado» —a no ser que se quisiera escribir una antinovela policial al estilo de La
 promesa, lo cual sería inadmisible entre nosotros, que partimos del principio de que el criminal
 no puede quedar impune, puesto que atentó contra los intereses del pueblo, en una sociedad que
 repudia y combate el delito como una lacra del pasado capitalista. Empezamos, pues, por idear
 un final; a partir de él, construiríamos hacia atrás la trama.
 ¿Hacia atrás? ¿Y por qué? Bueno, un poco por intuición lógica y otro poco porque en la
 mayoría de los teóricos está expuesta la idea, por lo demás plausible, de que las novelas
 policiales deben construirse a partir del desciframiento del enigma y, digámoslo así, avanzando
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en sentido inverso hacia el principio; es, expresándolo de un modo más gráfico, como seguir al
 revés el hilo de Ariadna: desde la salida hasta el corazón del laberinto. No recuerdo quien dijo
 —y si no lo dijo nadie reclamo el copyright de la frase— que construir una novela policial por
 este método de inversión era como regresar a la taza de leche, los cinco huevos y las diez
 cucharadas de azúcar desde el flan: una suerte de viaje a la semilla. Inventar un enigma a veces
 no resulta fácil y el autor de novelas de este género está en la obligación de inventar mucho.
 Además del enigma, hay que idear también los caminos para descifrarlo. No han sido pocas las
 veces que la policía —o la prensa amarilla en los países capitalistas— ha recurrido a un escritor
 de obras policiales para que resuelva un caso verídico. Por ejemplo, Doyle tuvo que excusarse
 en muchas ocasiones para no acudir a los llamados de algún particular amenazado de muerte o
 cuyo hijo había sido secuestrado. La explicación salta a la vista: un autor de obras del género no
 descubre nada; en todo caso, descubre el intrincado problema que él mismo inventó. Como dice
 Sir Robert Anderson, «el autor de una novela policiaca fabrica al mismo tiempo la cerradura y
 la llave, mientras que Scotland Yard no puede hacer otra cosa que buscar la llave que conviene a
 la cerradura».
 Creo que fui yo quien bosquejó un primer final (un primer enigma) y su solución. Guillermo
 lo enriqueció decisivamente y luego yo lo volví a tomar entre manos y luego él de nuevo hasta
 que de la primera, incompleta y borrosa idea surgió una «buena» idea (o, al menos, una idea que
 a nosotros nos pareció buena). El problema, entonces, estribaba en desenrollar hacia atrás la
 madeja, en construir en sentido inverso los razonamientos y las evidencias que llevarían a los
 investigadores, desde una o dos pistas, hasta el criminal o los criminales. En largas e
 interminables madrugadas de sábados fuimos dejando sobre el papel el argumento «vuelto de
 cabeza». Como es natural, nos desviábamos a veces para introducir alguna que otra pista falsa,
 algún que otro camino ciego, algún que otro personaje-señuelo que contribuyeran a enriquecer
 el argumento y a aumentar el suspenso. Después de tres o cuatro sábados, teníamos nuestra
 flamante historia. Pero, ¿y entonces? Había que probar su «efectividad»; quiero decir: había que
 saber hasta qué punto nuestra trama, contada al derecho —digamos, al revés de cómo la
 habíamos construido— lograba interesar. Procedimos a narrársela a algunas personas —
 especialmente Guillermo, que tiene un talento de «cuentero» insuperable— y no faltó quien nos
 hiciera sugerencias muy valiosas para mejorar algún pasaje o alguna situación. Cuando hubimos
 comprobado que la trama «agarraba», nos preguntamos cómo iban a ser los protagonistas.
 Quiero que se me perdone este lugar común, tan viejo como la literatura misma: uno de los
 problemas más difíciles a que se enfrenta un narrador es el de hacer verosímiles, «tangibles»,
 por decirlo así, a sus personajes. Se le ha reprochado a la novela policial, justamente, la falta de
 profundidad psicológica de sus protagonistas. Pero la escuela realista —y Simenon, que forma
 él solo una escuela— sí ha logrado caracteres bien delineados desde el punto de vista de lo que
 llamamos «psicología» a falta de un nombre mejor. No es imposible, por tanto, construir seres
 creíbles y complejos (como todo ser humano, en definitiva) en este género. Partiendo de esa
 alentadora premisa, comenzamos a trabajar. Trazamos algunos retratos de los cinco personajes
 principales: los investigadores, los testigos, la o las víctimas, los criminales. Con los
 investigadores no hubo muchas dificultades: no es difícil diseñar personajes que actúan de un
 modo diáfano, coherente y sin dobleces; además, todo revolucionario, siguiendo sus propios
 patrones de conducta, puede situarse «en lugar de» otro revolucionario y deducir qué haría este
 ante cada caso concreto, aun cuando realice una labor que, en su especificidad técnica, uno no
 conoce. Pero con los elementos antisociales nos las vimos negras, en especial porque
 intentábamos crear hombres de carne y hueso, no malos de opereta, y la compleja conducta del
 delincuente es en muchos aspectos un secreto aun para la psiquiatría. Nos resultó muy difícil
 ponernos «en lugar de» un ladrón o un asesino (o ambas cosas). No nos quedó más remedio que
 hacer grandes esfuerzos de imaginación, preguntándonos en cada caso concreto de qué modo un
 elemento antisocial podría reaccionar ante una situación dada: ¿arteramente? ¿de manera
 resuelta? ¿de manera evasiva? ¿ferozmente? Si logramos o no hacer verosímiles a los personajes
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de nuestra novela, es cosa que dirán los lectores. No hablo aquí de resultados, sino de
 propósitos.
 Una vez escogidos y analizados los personajes, comenzamos a imaginárnoslos físicamente.
 También quiero que se me perdone este lugar común, pero no me queda otro remedio que
 repetir una antiquísima verdad: el físico de un personaje es extremadamente importante en
 algunos casos y no lo es en otros. Todos sabemos, por el minucioso retrato que nos dejó de ellos
 Cervantes, cómo era Don Quijote y cómo Sancho Panza. Y sabemos también que el padre
 Brown «tenía una cara redonda y roma, como un budín de Norfolk». Pero, ¿quién puede decir
 cómo es el personaje principal de El extranjero o el José K. de El proceso? A Cervantes le
 interesaba, quién lo pone en duda, subrayar la «espiritualidad» enjuta de su hidalgo, y la
 absoluta vulgaridad del gordiflón escudero; a Chesterton le interesaba, igualmente, subrayar la
 incongruencia que había entre su diminuto y azorado curita y los enormes conocimientos que
 este poseía sobre crímenes y criminales. Pero a Camus y a Kafka no les importaba que sus
 respectivos personajes no tuvieran un rostro específico, que fueran altos o bajos, delgados o
 gruesos: todo lo contrario, deseaban que no se pareciesen a nadie, a nada. Nosotros utilizamos
 una suerte de método aleatorio: describíamos sólo a aquellos que nos hiciese falta describir en
 función de la trama. Para imaginarnos a nuestros personajes nos valimos de un método que
 mucho después supimos, por boca del compañero Rodolfo Pérez Valero, que era semejante al
 que él mismo y Alberto Molina utilizaban: proyectarlos contra la imagen real de alguien
 conocido. No voy a revelar aquí, naturalmente, de quién salió cada personaje de la novela, entre
 otras cosas porque, en cierto modo, cada uno es un poco de muchas personas que Guillermo y
 yo conocemos. Que nadie se asuste: los delincuentes los modelamos a partir de «encarnaciones»
 que algunos buenos actores nuestros habían hecho en el cine o la TV; por ejemplo, Veinte Pesos
 (Ángel Chacón) y Millito (Emilio Duquezne), corresponden, aproximadamente, al «Kike la
 Moto» de Mario Balmaseda en El hombre de Maisinicú y al «Carretero» de Raúl Pomares (en el
 mismo filme); Ciro Labrada nos lo imaginamos más o menos como el administrador que tan
 magníficamente encarna Omar Valdés en Ustedes tienen la palabra. Debo decir que,
 conscientemente, el único personaje que no está descrito es el investigador principal, Héctor
 Román (sólo se sabe su edad: unos 35 años en 1973). Sherlock Holmes es flaco, de nariz
 ganchuda y con grandes entradas; Poirot usa laca en el pelo, lleva bigotillos de manubrio y
 tiene, en conjunto, el aspecto de un sapo endomingado; Maigret es canoso, algo cargado de
 hombros y más bien alto. Pero Héctor Román (y conste que no estoy haciendo comparaciones)
 es como cada quien lo quiera ver; incluso puedo decir que yo me lo represento de pelo castaño y
 Guillermo de pelo negro. Queríamos —y, por lo que nos han dicho infinidad de lectores, lo
 conseguimos en parte—, que la gente se lo imaginara como quisiera. Nos pareció que lo
 importante, en definitiva, era su coherencia psicológica, su fuerza dramática, su capacidad de
 llegar al lector.
 Cuando ya tuvimos a nuestros personajes, nos sentimos en condiciones de comenzar la
 ejecución gráfica (por llamar de alguna manera al acto puro de escribir). ¡Y ahí fue Troya!
 Escribir a dos manos tiene múltiples ventajas. En primer lugar, se suman dos lecturas, dos
 experiencias vitales, dos culturas —no viene a cuento si grandes o pequeñas—, dos enfoques
 literarios y hasta dos desconocimientos, que por suerte no siempre coinciden. Pero escribir a dos
 manos tiene una terrible desventaja inicial, tan terrible que en un principio parece un escollo
 infranqueable: me refiero al problema del estilo. No se trata de abordar ahora cuestiones de
 teoría literaria, ni mucho menos. Digamos —para entendernos— lo que hasta los niños saben:
 que el estilo de dos escritores resulta siempre algo así como sus huellas dactilares: se podrán
 parecer, pero no son iguales. Por tanto, cuando escribimos los primeros dos capítulos (que no
 eran, dicho sea de paso, el uno y el dos, sino el uno y el cinco) descubrimos con pavor que se
 parecían entre sí tanto como pudieran parecerse una pelota de ping-pong y un mamoncillo. Fue
 una tarea ardua lograr una especie de tercer estilo o estilo neutro, que viene siendo una mezcla
 (una mezcla, sí, no una superposición o una yuxtaposición) del estilo de ambos. Una vez
 logrado esto (más o menos), nos repartimos los capítulos por afinidades (quién sabe si electivas)
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y comenzamos a trabajar duro. A medida que avanzábamos, descubrimos que uno tenía cierta
 mayor facilidad que el otro para el manejo de determinadas situaciones (interrogatorios,
 capítulos donde primaba la acción), y así nos redistribuimos el trabajo una o dos veces. Como es
 natural, Guillermo volvía a escribir los capítulos escritos por mí y viceversa: yo rehacía los
 capítulos suyos. Esto ocasionó no pocas discusiones, pero por suerte ninguna produjo
 desacuerdos fundamentales. Como es lógico, se producían ciertos «baches» que había que salvar
 en la revisión conjunta; digamos por ejemplo que al final de un capítulo yo dejaba a un
 personaje vestido con un jacket, y Guillermo (que aún no había leído mi versión de ese pasaje)
 seguía con el hombre en mangas de camisa o con una capa de agua. En las numerosas revisiones
 conjuntas también ajustamos los horarios, los tempos de las acciones, la longitud de los
 diálogos, la ubicación de los capítulos: en suma, una labor que se asemeja bastante a lo que en
 cine se llama «montaje».
 El proceso de redacción se alargó por espacio de unos tres meses. Claro que escribíamos al
 margen de nuestros respectivos trabajos, en las horas que le quitábamos al cine, a la lectura o al
 sueño; digamos que escribir la novela nos ocupó unas doscientas horas por cabeza (por mano,
 más bien), amén del proceso inicial de estructurar la trama al que ya me he referido y del
 proceso final de ajustar, desbastar y pulir las doscientas y pico de cuartillas que llegó a tener el
 manuscrito. Debo añadir que no todo salió como lo planeamos. Como es lógico suponer, a
 medida que escribíamos surgían nuevas ideas, variantes imprevistas y hasta uno que otro
 personaje secundario, sin que eso significase, por supuesto, que nos apartábamos demasiado de
 la idea que habíamos elaborado. En ocasiones nos leímos capítulos por teléfono o nos
 consultamos también por teléfono alguna idea. Nos manteníamos en comunicación diaria y una
 vez a la semana intercambiábamos las cuartillas que habíamos dado por terminadas
 individualmente. Como ya expliqué, cada uno tuvo a su cargo la primera redacción de un grupo
 de capítulos —aunque no eran capítulos propiamente, como sabrá el que haya leído la novela,
 sino secciones o «partes»—; luego el otro reescribía y así. Pero hubo uno que si escribimos
 ambos y casi al mismo tiempo (turnándonos la vieja Woodstock de Guillermo). Me refiero a ese
 momento en que el investigador Héctor Román se encuentra en lo que parece a primera vista un
 callejón sin salida: las pesquisas parecen no conducir ya a ningún sitio y el asesino no ha sido
 atrapado. El oficial detiene su auto en el Malecón, al anochecer, y contempla taciturno la ciega
 arremetida de las olas invernales contra el muro: una batalla similar, entre la luz y las sombras,
 se libra dentro de él. Este capítulo lleva, a modo de corona, una cita de Vicente Huidobro y es,
 de alguna manera, una suerte de homenaje a su poesía de quienes —como Guillermo y yo— la
 frecuentamos.
 Como los lectores apegados al detalle habrán observado, a lo largo de la novela hay una serie
 de alusiones a hechos y personajes de la literatura cubana y universal. Se trata, ni más ni menos,
 que de pequeños guiños de humorística complicidad hechos a algunos amigos. Por ejemplo, la
 casa de Teo tiene 39 escalones; el pescador que descubre el cadáver de Teo se llama Santiago,
 como el protagonista de El viejo y el mar; el delincuente-boxeador fugado de la granja lleva una
 mariposa tatuada en el cuello y responde, como el personaje del célebre libro de de Charrière,
 por ese sobrenombre; Ciro Labrada se encuentra en el Amadeo Roldán con uno de los
 protagonistas de El acoso; el chofer aficionado a la música que descubre la llave de clanes con
 la que mataron al sereno Zuasnábar se llama Juan Santiago Arroyo, y Arroyo, como saben los
 que estudian alemán, se escribe Bach en ese idioma; en el estante de libros del doctor Del Pino
 está, entre otros volúmenes, un ejemplar de Enigma para un domingo.
 El problema del montaje final resultó peliagudo. Cuando tuvimos todos los capítulos
 ordenados consecutivamente, nos encontramos con un mamotreto aún informe, arrítmico y, por
 decirlo así, en bruto. Recuerdo que a aquella versión inicial le llamamos, riendo, «la
 burundanga» o «la primera colada» (no aludiendo a la de café, que siempre es buena, sino a la
 del hierro, que viene llena de impurezas). Procedimos a burilar el manuscrito y lo pasamos en
 limpio un par de veces, sin contar que cada capítulo —al ser reescrito por ambos— pasó no
 menos de dos veces por la máquina. De todas maneras, ahora, después de publicado el libro, nos
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damos cuenta de que no le habría venido mal al manuscrito otro pase, y quizás hasta dos. Me
 parece importante decir que, durante el proceso de confección de la novela, nos servimos de una
 serie de medios auxiliares que suelen facilitarle el trabajo a cualquier autor de novelas
 policiales. Por ejemplo, confeccionamos un plano del lugar en que se desarrolla uno de los
 crímenes —el principal, si es que hay crímenes principales y secundarios—, lo cual nos
 permitió tener una visión única y concreta del escenario clave de la trama. El lugar,
 naturalmente, es imaginario. Una versión (más acabada, obviamente) de ese plano aparece en el
 libro, entre las páginas 52 y 53. Tuvimos a la mano un mapa de La Habana —utilísimo para
 relatar la persecución y captura de Carraguao y Mariposa—, libros de criminología, periódicos
 de 1973 (época en que se desarrolla la acción), etcétera. Es justo reconocer que, si bien la
 lectura de obras de autores clásicos extranjeros nos ayudó extraordinariamente, también fue
 decisiva la lectura de las novelas que había marcado para Cuba pautas en el género,
 señaladamente La ronda de los rubíes, la novela que a mi juicio abre el camino por el que está
 transitando el género en nuestro país. También me parece justo reconocer que algunos
 compañeros nos ayudaron y asesoraron en ciertos aspectos que Guillermo y yo desconocíamos.
 Así, por ejemplo, los doctores Luis, Alipio y René Rodríguez Rivera nos pusieron al corriente
 sobre algunos tecnicismos de medicina legal; mi esposa nos ayudó en todo lo relativo a Bejucal
 y las llamadas de larga distancia a través de Santiago de las Vegas, etcétera.
 3
 No sé si lo dicho hasta aquí pueda servirle a alguien. Me hubiese gustado poder ofrecer
 experiencias más jugosas, créanme. Me parece, no obstante, que es una obligación de todos los
 que hemos sido distinguidos con el premio Aniversario del Triunfo de la Revolución del
 MININT contribuir a que el género se desarrolle en el sentido en que apunta ya
 promisoriamente, ayudando a los compañeros que manifiestan su interés por la literatura
 policial revolucionaria. La reflexión crítica contribuye, me parece, a superar los esquemas que
 lastran la novela policial en los países capitalistas, para convertirla en un instrumento de
 educación, al mismo tiempo que de homenaje y reconocimiento a la labor de los combatientes,
 clases y oficiales del Ministerio del Interior. Este género, además, puede aportar, modestamente,
 nuevos e interesados lectores a la literatura cubana. Quiero agregar que, a pesar de las
 deficiencias de El cuarto círculo, la novela ha sido acogida con generoso entusiasmo por el
 público. Guillermo y yo hemos tenido la satisfacción de ver agotada la edición de más de
 cuarenta mil ejemplares en pocos días, y hemos tenido el privilegio y la inolvidable experiencia
 de hablar con decenas de estudiantes, trabajadores, miembros del MINIT y del MINFAR,
 escritores y artistas, acerca de hombres y situaciones que forjó nuestra imaginación.
 Ojalá estas notas sirvan de ayuda a quienes deseen escribir en nuestro país novelas policiales. Sé
 por experiencia que no son pocas las dificultades que presenta la elaboración de una obra de este
 género, pero sé también que esas dificultades no son insuperables. Así que cuando alguien se
 disponga a escribir una novela policial revolucionaria —con el cúmulo de responsabilidades que
 entraña tratar un tema como es el de la lucha contra las manifestaciones de inadecuación social
 y de supervivencia de lacras del pasado— y se encuentre momentáneamente atascado por
 problemas de orden técnico (un personaje que no sale, un capítulo que no cuaja) debe insistir
 con la misma tenacidad del investigador que se halla de pronto ante un aparente callejón sin
 salida. Nadie vaya a esperar por aquel manual que Chesterton quería ver en los estanquillos,
 acerca del arte de componer novelas policiales. El único modo de escribir obras de este género
 es, sencillamente, escribiéndolas.
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Joy: algo más que un perfume*
 La mayoría de los historiadores militares coinciden en señalar que el espionaje ha existido desde
 que existen las guerras.
 Sin embargo, la literatura de espionaje no puede exhibir una estirpe tan añeja. En realidad,
 ese tipo de ficción no ha cumplido todavía los cuarenta años, si tenemos en cuenta que nació
 después de la derrota del eje nazi-fascista, como fruto envenenado del rabioso anticomunismo
 del período de la llamada guerra fría, y del incremento de la actividad de los servicios de
 inteligencia de los países capitalistas en las últimas décadas. En su forma habitual, este género
 (¿o subgénero?1 ) fue, desde sus orígenes, una suerte de continuación por otros medios de la
 «santa cruzada» contra la Unión Soviética que orquestara el archirreaccionario Winston
 Churchill en San Francisco y Fulton, cuando aún se escuchaban los ecos de los últimos disparos
 de la Segunda Guerra Mundial. Novelas como las de Jean Bruce, Serge Laforest, Paul Kenny,
 Francis Coplan, Iam Fleming y otros, han servido, esencialmente, para calumniar desde la
 literatura a los países socialistas, para justificar la carrera armamentista del imperialismo y para
 sembrar en los consumidores de occidente un subliminal terror a la URSS y un irracional odio al
 comunismo. Si, como ha dicho Jules Henry, «el hecho más importante de la historia
 norteamericana, desde la Revolución de Independencia y desde la Guerra Civil, es el miedo
 patológico a la Unión Soviética»,2 ello se debe, en gran medida, a los medios masivos de
 comunicación y a la literatura sensacionalista, a través de los cuales las elites del poder yanqui
 han manipulado la opinión pública en ese país. Y una parte importante de esa labor de zapa
 ideológica la ha llevado a cabo la literatura de espionaje.3
 * La Gaceta de Cuba [La Habana], no. 181, agosto de 1979, pp. 13-15.
 1 ¿Género o subgénero? El ensayista y narrador búlgaro Dogomil Rainov (Cfr. La novela negra. La Habana, 1978, Editorial de Arte y Literatura, p. 259. [Cuadernos de Arte y Sociedad]) ha escrito sobre el particular:
 La «novela de espionaje», enfocada desde cierto punto de vista, nos puede parecer una simple variante de la novela de crimen. El
 tema básico de la obra es aquí también en la mayoría de los casos, un tema delictivo. Además, decenas y decenas de los patrones occidentales del género han sido elaborados a semejanza de los esquemas de crimen y aventuras ya conocidos: identificación del
 malhechor desconocido, persecución y captura del criminal, ajuste de cuentas y asesinatos, robos, allanamientos, apropiaciones y
 enriquecimientos. El hecho de que el delincuente ya no sea llamado gánster, sino espía, que el agente de la autoridad no sea policía, sino oficial de los servicios de inteligencia y que el objetivo del robo no sean joyas preciosas, sino documentos valiosos, quedan
 solo como detalles formales, demasiado pequeños para justificar la existencia de un género independiente. Empero, las producciones
 del tipo señalado son características sobre todo de la edad infantil de la «novela de espionaje», o de esa producción artesanal masiva que constituye solo un fenómeno periférico en el desarrollo del género y no puede revelarnos sus peculiaridades específicas.
 2 Jules Henry. La cultura contra el hombre. México, D.F., Editorial Siglo XXI, 1970, p. 95.
 3 Con plena conciencia de la efectividad propagandística del género, John F. Kennedy declaró, siendo presidente de los Estados Unidos, que su autor preferido era Iam Fleming, el creador de James Bond. La habilidad política de Kennedy lanzaba, así, a
 millones de lectores hacia la producción de un autor mediocre, pero cuyas obras anticomunistas podían servir a los fines de la estrategia imperialista.
 Salvando, pues, una docena de excepciones (algunas obras de Grenne o de Eric Ambler),
 podría afirmarse que toda la narrativa de espionaje producida en las grandes metrópolis ha
 descargado su artillería mendaz contra el socialismo y las fuerzas progresistas del planeta. (De
 más está decir que los autorzuelos de esas obras, a su vez, le escamotean a los lectores las
 maquinaciones diabólicas de sus propias agencias del crimen.
 Como lógica contrapartida, en los últimos quince años han surgido, del lado de los
 oprimidos, una serie de autores —a la cabeza de los cuales cabría situar al soviético Iulián
 Semiónov— que se ocupan del tema del espionaje, o más bien del contraespionaje. Las obras de
 estos escritores, aparte de evidenciar cómo los países socialistas se han visto obligados a formar
 poderosos y eficaces servicios de contrainteligencia para neutralizar la sucia y tenaz guerra
 secreta que los servicios secretos de los países capitalistas libran contra ellos, se insertan en la
 batalla ideológica en un terreno que hasta entonces solo ocupaba al enemigo: el de la literatura.
 En la URSS, la RDA, Hungría, Polonia, se ha comenzado a producir novelas y relatos breves
 (además de filmes y seriales de televisión) que abordan el delicado y complejo tema de la
 inteligencia y la contrainteligencia estratégicas.
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Pero no sólo en los países socialistas de Europa se ha iniciado la producción (relativamente
 numerosa ya) de este tipo de obras de ficción. También la literatura cubana se ha visto
 enriquecida por novelas y cuentos en los que el primer plano lo ocupa «el enfrentamiento de la
 inteligencia enemiga con nuestra propia inteligencia en un clima tenso de suspenso», como ha
 escrito José A. Portuondo.
 A lo largo de veinte años, y luchando en condiciones a veces dramáticas, hemos producido
 material épico suficiente como para que nazca y se desarrolle una literatura de contraespionaje
 de primera línea. Movidos por un viejo prejuicio, algunos críticos miran con escepticismo el
 surgimiento en Cuba de este tipo de obras. Tal vez suponen que estamos en presencia, en el
 fondo, del trasplante mecánico de formas congeladas y de temáticas foráneas, que nada tienen
 que ver con nuestra idiosincrasia, con nuestra cultura, con nuestros contextos. No se trata, sin
 embargo, de hacer surgir artificialmente una forma literaria que no responda para nada a las
 exigencias de nuestra realidad —como sí ocurre con esas novelas de ciencia-ficción saturadas
 de ingenuos supercohetes y desintegradores de utilería, que dan risa y hasta un poco de lástima
 cuando uno sabe que han salido de la pluma de un escritor de un país subdesarrollado—; se
 trata, más bien, de que nuestra realidad revolucionaria (esa realidad constelada de acciones de
 increíble heroísmo, rica en hechos donde se ha puesto de manifiesto la capacidad y el arrojo de
 los cubanos) está pidiendo, cabría decir que «a gritos», formas narrativas (y artística) que la
 expresen.
 4 G.K. Aschin. Acerca de la sociedad de masas. La Habana, Editorial de Ciencias Sociales, 1977, p. 55.
 La literatura policial cubana (en su vertiente de contraespionaje) nace, por supuesto, bajo
 otros signos. Si el propósito estratégico de las novelas burguesas de ese género es, como ya
 apuntamos, glorificar al «héroe americano» (ese ente superior, combatiente desinteresado por la
 causa de la Libertad y la Democracia; en dos palabras: James Bond), el de alentar el odio contra
 el comunismo y el de apartar a las masas del movimiento revolucionario para convertirlas en
 «mayorías silenciosas»,4 nuestra literatura de contraespionaje pretende expresar la polarización
 de las fuerzas clasistas en el mundo contemporáneo, desenmascarar el trabajo de diversión y
 terrorismo ideológicos que lleva a cabo la literatura burguesa, combatir y denunciar los métodos
 inhumanos del imperialismo en su lucha desesperada contra el proceso histórico. Dicho de otro
 modo, la literatura de contraespionaje cubana (liberando «el ingrediente popular») puede jugar
 un papel destacado en la batalla de ideas que se libra hoy en el mundo entre las fuerzas de la
 reacción y el proletariado, entre el fascismo y el comunismo, entre el pasado y el futuro.
 Abrió la marcha la excelente novela de Alberto Molina Los hombres color de silencio, que
 mereciera en 1975 el Premio Aniversario del Triunfo de la Revolución. Los hombres color de
 silencio significó un considerable aporte para el futuro desarrollo de este tipo de ficción en Cuba
 y, sin dudas, fue uno de los estímulos que recibió Daniel Chavarría para escribir y enviar a
 concurso su «perfumada» novela Joy.5
 4 G.K. Aschin. Acerca de la sociedad de masas. La Habana, Editorial de Ciencias Sociales, 1977, p. 55.
 5 El título de la novela es obviamente irónico: Joy (¿alegría?), además de ser el nombre de un famosísimo perfume del fabricante Jean Patou, es el de la operación que lleva a cabo la CIA para infectar nuestros cítricos con el «virus de la tristeza».
 En una entrevista aparecida en El Caimán Barbudo hace algún tiempo, Chavarría resumía así
 el asunto de Joy:
 —Todo comenzó por la lectura de un informe que se me dio a traducir, hace algunos años, en el
 INRA, donde me enteré de que los cítricos cubanos, en un altísimo porcentaje, están injertados
 sobre un patrón de naranjo agrio, que aunque resulta excelente para resistir a la mayoría de las
 enfermedades tropicales, nada puede contra el temible virus de la Tristeza.
 La tristeza es una enfermedad viral que hace algunas décadas azotó los cítricos de casi todo el
 mundo; pero como en Cuba jamás logró penetrar, el naranjo agrio ha seguido siendo el patrón
 utilizado en casi todas las plantaciones de la Isla, con el consiguiente peligro de que aparezca la
 tristeza. Cuando yo leí ese informe me aterroricé… […] se me ocurrió enseguida la idea de una
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novela de ciencia ficción; pero posteriormente, durante un período en que me dediqué a dar clases
 de francés a un grupo de científicos del INRA que se preparaban para viajar a Francia, y dentro del
 cual había varios virólogos de los cítricos, tuve oportunidad de conocer más detalles sobre el
 asunto. Y cuando me explicaron la complejidad técnica que demandaría un sabotaje de ese tipo,
 volví a entusiasmarme con la idea de escribir algo.
 Narrado de ese modo, el argumento de esta brillante, insólita y casi inclasificable novela
 podría parecer, a un lector no cubano, quizá un tanto rocambolesco. ¿Virus de la tristeza? No
 embromen. Pero en Cuba hemos leído, en la última década, muchos libros, informes y
 denuncias sobre los horripilantes experimentos que llevan a cabo esos «sabios» de los que
 hablara con desprecio Brecht y cuyo destino final es surtir los arsenales de destrucción de la
 Agencia Central de Inteligencia. Por eso, ni el «virus de la tristeza», ni esas palomas mensajeras
 que llevan en las patas tubos de ensayo con mortíferos parásitos, ni esos gusanos a los que un
 proceso de mutación genética logrado artificialmente convierten en saboteadores, ni ninguna de
 las demás cosas que la fértil imaginación de Chavarría nos entregan, pueden ser remitidas, con
 una sonrisita condescendiente, al terreno puro y simple de la ciencia ficción. Como todos
 sabemos hoy, la guerra bacteriológica es una espantosa realidad. Es por eso que, aunque pueda
 no parecerlo a primera vista, Joy es, desde la página inicial hasta la última, una obra
 tremendamente realista, si entendemos por realismo, también, el reino de lo probable.
 Lo primero que sorprende en Joy es su audacia formal. Chavarría no ha escatimado ninguno
 de los recursos de la narrativa contemporánea que le han parecido útiles: monólogo interior,
 narración en segunda persona, uso del diálogo indirecto, saltos prospectivos, montaje paralelo,
 asociaciones audiovisuales. Tal vez esta constituya una de las mayores virtudes de la novela y lo
 que la convierte, a mi juicio, en una de las obras que marcan la mayoría de edad de la literatura
 policial cubana.
 Otro aspecto destacable se refiere a la utilización de eso que, a falta de un nombre mejor,
 podríamos llamar «el habla cubana». Los lingüistas afirman que, entre las características más
 sobresalientes del modo de hablar de los cubanos, se encuentran las omisiones del fonema /d/ en
 la terminación de los participios pasivos, la omisión de la realización del fonema /s/ final en los
 plurales, los trueques de líquidas vibrantes por laterales y viceversa, la asimilación de la
 vibrante simple /r/ en posición implosiva (final de sílaba) a la consonante siguiente, etcétera.
 Valiéndose de una suerte de remedo fonético (uso de apóstrofes, elipsis, síncopas, sinalefas,
 onomatopeyas, etcétera), Chavarría ha logrado, en muchos casos, un extraordinario efecto de
 verismo en los diálogos, que está muy lejos de aquel «verismo» ortográfico con el cual ciertos
 novelistas de principios de siglo pretendieron «calcar» el modo particular de nuestra habla.
 La atmósfera cosmopolita y la alta tecnología (cosas, ambas, que puso de moda la literatura
 policial de occidente), unida a un interés visible por el realismo (sin caer en la por otra parte
 valiosa literatura de archivo) le confieren a Joy un atractivo y una efectividad literaria
 singulares. Se trata, ni más ni menos, que de la plasmación artística de un hecho indiscutible: la
 proyección internacional de la Revolución cubana. (Sin lugar a dudas, el enfrentamiento de
 nuestros órganos de seguridad con la más poderosa maquinaria de subversión y muerte que ha
 conocido la humanidad, la CIA, es un hecho sin precedentes en América, y ese combate por
 nuestra supervivencia contra el imperialismo se ha verificado, no sólo dentro de nuestras
 fronteras, sino, por decirlo así, en todos los rincones del planeta.)
 Párrafo aparte merecen los personajes. Todos están concebidos con el historicismo y la
 visión dialéctica necesarios para hacerlos verosímiles. Los personajes revolucionarios (el
 Comandante López, el Mayor Alba, los miembros de los equipos cubanos de contrainteligencia,
 los técnicos en sanidad vegetal) están tratados con profundidad. No se ven obligados —como
 escribe Marx a propósito de algunos personajes de Los misterios de París de Sue— «a
 proclamar como su propia reflexión, como el motivo consciente de sus actos, lo que no es sino
 el propósito literario de su autor»,6 sino que su posición ideológica y su conducta política
 respondían a las circunstancias que los determinan, a su extracción de clase, y, en fin, a los
 factores objetivos y subjetivos que marcan el derrotero de los hombres. Los personajes
 negativos, por su parte, no están diseñados de modo maniqueo y esquemático. Por ejemplo, La
 Fiera (el más villano de los villanos de la novela) no se nos aparece como un malo de opereta,
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sino también como una víctima de la sociedad que lo deformó, que lo convirtió en verdugo. Si,
 como ha dicho el criminalista francés del siglo XIX Jean Lacassagne, «cada sociedad tiene los
 criminales que se merece», La Fiera es el tipo de criminal que el capitalismo produce y alienta.
 6 C. Marx y F. Engels. La sagrada familia.La Habana, Editora Política, 1965, p. 262.
 Sin lugar a dudas, Joy tendrá una acogida de público a la altura de su gran calidad. A mi
 juicio, la novela es una buena muestra de lo que puede llegar a ser, desde el punto de vista
 literario, un género que, como escribió Chandler, «ha dado ejemplos de mayor pobreza artística
 que cualquier otro tipo de ficción, excepto la novela de amor, pero ha producido,
 probablemente, mejor arte que cualquier otra forma con la misma aceptación y popularidad».
 Roberto Fernández Retamar: poesía como un himno*
 Cuentan que, en su lecho de muerte, cierto escritor español le hizo señas de que se
 acercara a uno de los amigos literatos que lo rodeaban. «Voy a hacerte una
 confesión» —le susurró con voz apagada; emocionado, el amigo contuvo la
 respiración y aproximó una oreja a los pálidos labios del moribundo: «Me aburre
 el Dante.»
 No voy a esperar a mí (ojalá lejana) hora postrera para decir cuánto me ha
 gustado siempre la poesía de Fernández Retamar, esa poesía que desde los
 gallardos y juveniles endecasílabos de Elegía como un himno (1950) a los
 maduros versos de Juana y otros poemas… (1980) ha recorrido ya treinta intensos
 años. Una de las principales virtudes que tiene cualquier antología literaria
 personal es la de ofrecer —desplegados, por decirlo así, en abanico sincrónico—
 los avances, estremecimientos y transformaciones de un modo de escribir — en
 este caso concreto, de un modo de escribir poesía—; pero también —lo cual es, al
 fin y al cabo, lo más importante— los avances, estremecimientos y
 transformaciones de un hombre. Es por eso que en Palabras de mi pueblo
 (selección de poemas de Fernández Retamar publicada recientemente por la
 editorial Letras Cubanas en su colección Giraldilla) hay algo más que versos: hay
 tres décadas de una vida, miles de nocturnas y diurnas horas de apasionada
 fidelidad a la poesía.
 * Granma [La Habana], 4 de noviembre de 1980, p. 6.
 Palabras de mi pueblo reúne fragmentos de Elegía como un himno y 131
 poemas de otros nueve libros: Patria (1949-1951), Alabanzas, conversaciones
 (1951-1955), Aquellas poesías (1955-1958), Sí a la Revolución (1958-1952),
 Buena suerte viviendo (1962-1965), Que veremos arder (1966-1969), Cuaderno
 paralelo (1970), Circunstancia de poesía (1971-1974) y Juana y otros poemas
 personales (1980). La selección ilustra magníficamente el porqué del reconocido
 prestigio de que goza la poesía de Roberto hoy en el mundo de habla hispana.
 Íntima y cotidiana. ¿Podrían acomodársele estos adjetivos a la obra poética de
 Retamar? ¡Y por qué no! Creo —estoy seguro él mismo lo reconocería— es en
 esos versos suyos, nacidos de experiencias acaso o casi siempre comunes (la
 Revolución, el amor, la amistad, la muerte), pero que han sido vividas en el papel
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de una manera íntima e intransferible, donde está lo mejor de su poesía. Los
 momentos más felices de Alabanzas, conversaciones , de la memorable
 compilación Con las mismas manos , del intenso cuadernillo Historia antigua , o de
 Buena suerte viviendo ; los grandes poemas de Circunstancia de poesía («Para una
 torcaza», por ejemplo, o «Aniversario») son aquellos que reconocemos como muy
 próximos a nuestras más caras y cotidianas experiencias —esos «latidos humanos»
 del día a día, que van desde la política hasta el amor. No importa si el
 acercamiento formal a un tema se produce a través de la gravedad o del suave
 humor (Roberto Fernández Retamar es un maestro del tono, el detalle, la palabra
 justa). Lo que importa, en este caso, es la convincente, conversadora intimidad
 que en sus mejores poemas logra trasmitir. Cuando sentimos que un poeta habla
 por nosotros (el poeta habla por todos, decía Lope) ; cuando nos reconocemos en
 sus versos; cuando decimos, después de leerlo, «en efecto: así me fue a mí en este
 o aquel minuto de mi vida», entonces, se ha producido ese mágico contacto entre
 el que escribe y el que lee, esa fraternal e invencible relación entre el que habla y
 el que escucha sin los cuales no vale la pena siquiera hablar de poesía.
 Algunos poetas tienen el don tronante de la épica pero no saben susurrar.
 Poquísimos —como Neruda— truenan y susurran, y en ambos casos el idioma sale
 enriquecido y ganando el lector.
 Roberto Fernández Retamar —el mejor Roberto Fernández Retamar— canta en
 voz baja. No estoy hablando de esa estúpida y falsa diferenciación entre poetas
 mayores y menores (¿Garcilaso un poeta menor? ¿Quintana un poeta mayor?) que
 algunos críticos miopes asocian con el coro y el aria. En voz baja también dijeron
 lo suyo en su hora Boscán y Machado. ¿Y quién niega que en voz baja no puedan
 cantarse también himnos?
 De esos treinta años de poesía, mi generación ha aprendido mucho. A veces p ienso
 que debe ser una inmensa alegría descubrir (como habrá hecho, en complacido
 silencio, Retamar) algunas de sus huellas en los poetas que vinieron después.
 Debe de ser una experiencia extremecedora sobrevivir en la obra de otros, saber
 que nuestras palabras no cayeron en el vacío, que no escribimos en vano.
 El cine cubano y la literatura*
 El cine cubano de ficción se ha nutrido hasta hoy, básicamente, de guiones originales más que
 de obras literarias. Ello se ha debido, en parte, a la urgente necesidad de elaborar un lenguaje
 propio que tenían —en los primeros años de poder revolucionario— los jóvenes cineastas de la
 Isla; pero también —es justo reconocerlo— a que la narrativa, que debía haber aportado una
 especie de «reserva» (en la cual nuestros realizadores cinematográficos encontraran temas para
 sus filmes) era y en cierta medida es aún relativamente escasa en un país que, como Cuba, ha
 tenido siempre una más sólida y sostenida tradición poética.
 No obstante, en los veinte años transcurridos desde la creación del Instituto Cubano del Arte
 y la Industria Cinematográficos, se han llevado a la pantalla algunas obras literarias, la mayor
 parte de las veces en versiones libres, lo cual, dicho sea de paso, no solo es un derecho legítimo
 del cine, sino casi una necesidad, habida cuenta que el cine y la literatura son dos sistemas de
 signos distintos.
 La primera novela que entró en nuestra cinematografía fue la célebre obra de los humoristas
 soviéticos Ilya Ilf y Eugene Petrov Las doce sillas. En los años iniciales de la Revolución de
 Octubre, los burgueses abandonaron masivamente a Rusia; pero imposibilitados de llevarse con
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ellos sus joyas, y en la errónea creencia de que los bolcheviques no podrían mantenerse por
 mucho tiempo en el poder, las ocultaron, a veces en sitios inverosímiles. Las doce sillas es,
 precisamente, la rocambolesca historia de uno de esos tesoros ocultos. Algo similar ocurrió en
 Cuba después de 1959. Por eso no le resultó difícil al realizador Tomás Gutiérrez Alea adaptar
 la hilarante obra de Ilf y Petrov y entregarnos así su divertida versión de Las doce sillas, filme,
 por cierto, que batió en su momento récords de taquilla.
 * Todo parece indicar que este texto permaneció inédito hasta ahora. Presumiblemente fue escrito en 1980, para ser presentado
 como ponencia en el Festival del Nuevo Cine Latinoamericano. (N. del E.)
 El propio Gutiérrez Alea filmó en 1963 una historia basada en la amarga novela
 Gobernadores del rocío, del gran escritor haitiano Jacques Roumain. El filme (titulado
 Cumbite) no alcanzó ni la calidad ni la popularidad de Las doce sillas, aunque hoy podemos
 reconocerle algunos valores, en especial de ambientación.
 En 1967 Julio García Espinosa rueda Las aventuras de Juan Quinquín, sobre la novela Juan
 Quinquín en Pueblo Mocho del poeta, narrador y folclorista villaclareño Samuel Feijóo. El
 gracejo campesino de los diálogos, la frescura y espontaneidad de la estructura, el bien logrado
 humor de las situaciones hacen del filme de García Espinosa una obra inolvidable.
 Ese mismo año Sergio Giral realiza el documental El cimarrón, inspirado en el bestseller
 mundial Biografía de un cimarrón del cubano Miguel Barnet, y al año siguiente (1968),
 Gutiérrez Alea termina una de las películas cubanas más elogiadas por la crítica internacional:
 Memorias del subdesarrollo, basada en la novela homónima de Edmundo Desnoes. Como ha
 ocurrido en muchas ocasiones, la excepcional calidad del filme no se debe tanto a la desigual
 noveleta de Desnoes como al guión, en el que laboraron el propio escritor y Gutiérrez Alea.
 Manuel Herrera utilizó para su filme Girón (1972) no solo testimonios personales de
 combatientes, sino también las obras Girón en la memoria de Víctor Casaus y Amanecer en
 Girón del piloto de guerra Rafael del Pino. También en 1972, Sergio Giral filma El otro
 Francisco, filme que pretende mostrar y rebatir las concesiones ideológicas que hizo en su
 Francisco nuestro costumbrista cubano del siglo XIX Anselmo Suárez y Romero.
 Cuatro años más tarde (1976), el propio Giral realiza Rancheador, inspirándose en el
 extraordinario documento literario Diario de un rancheador de Cirilo Villaverde.
 Lugar aparte merece la coproducción cubano-franco-mexicana El recurso del método, del
 realizador chileno Miguel Littín. Basado en la célebre novela de Alejo Carpentier, el filme de
 Littín es una excelente muestra de adaptación cinematográfica de una obra literaria por demás
 compleja y muy afincada en los secretos de la palabra.
 Resulta significativo que la década del 80 se inicie con Cecilia de Humberto Solás. A veinte
 años del nacimiento de nuestro cine revolucionario, la más popular obra literaria cubana de
 ficción (Cecilia Valdés de Cirilo Villaverde) llega a las pantallas, seguramente enriquecida con
 las enormes posibilidades que brinda el cine y el indiscutible talento de Solás.
 Las predicciones en materia de arte resultan siempre fallidas. Pero no es imposible avizorar
 desde aquí que el cine cubano, dueño ya de sus recursos expresivos, está en inmejorables
 condiciones para replantearse la posibilidad de buscar, en las obras literarias que ha producido
 nuestro país desde El espejo de paciencia (1608) hasta hoy, nuevas fuentes de inspiración.
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América Latina. El crítico de cine
 y la complicidad*
 No se me escapa que la crítica literaria o artística, no importa su nivel de especialización, es
 siempre una mediación entre dos términos: la obra y el público lector o espectador. Enfocar la
 crítica teniendo en cuenta solo uno de los miembros de esta ecuación indivisible comporta
 fatalmente el riesgo de desnaturalizar el objeto mismo que se pretende explicar o describir.
 Consciente de ese escollo, voy a echar sobre el tapete algunas ideas sobre el papel del crítico
 latinoamericano de cine latinoamericano en la hora presente. Espero que el error metodológico
 de referirme en estas notas únicamente a las relaciones de ese sujeto que llamamos crítico con la
 obra (dejando a un lado, de modo provisional, la decisiva —y esencial— relación de este con el
 público), no anule o descalifique a priori mi empeño.
 Fue el uruguayo Mario Benedetti —recreando una frase del argentino Julio Cortázar— quien
 primero habló del crítico como de un «cómplice». (Claro que hay una psicología semántica, y
 ella suele remitirnos, cuando oímos hablar de complicidad, al tenebroso bajomundo de Mackie
 Messer; o, en un plano menos literario y elevado, a los relatos de la crónica roja. También tal
 palabra nos lleva, casi automáticamente, a las severas páginas del Código Penal, en las cuales,
 como es sabido, se «modela» al cómplice como aquel individuo que, de manera directa o
 indirecta, colabora en cualquier acto delictivo. Sería una burrada aclarar que Benedetti utilizó el
 término solo en un sentido metafórico.) Decía Benedetti que el crítico cómplice era aquel que,
 frente a la obra, se siente «copartícipe y copadeciente» de las experiencias y estremecimientos
 por las que pasó el creador. «La complicidad —escribió el narrador y poeta uruguayo— es quizá
 una de las más importantes maniobras que el oficiante crítico realiza en su afán de entender.»
 Como proyecto del ideal del crítico latinoamericano (de literatura, arte o cine latinoamericano)
 en la hora presente, la frase acuñada por Mario Benedetti me parece de una precisión táctica
 asombrosa.
 * Cine Cubano [La Habana], no. 99, 1981, pp. 113-116.
 En nuestro continente, hay solo dos formas de enfrentar la crítica de las obras
 latinoamericanas. Una, abstracta, generalizadora, euro o anglocentrista, falsamente
 behaviorista, que consistiría —o consiste, pues tiene o le sobran cultores— en juzgar la novela o
 el filme nuestros a partir de fórmulas o patrones dudosamente universales. Otra —la crítica
 «cómplice»—, que encara la obra literaria o artística latinoamericana desde una perspectiva
 enteramente latinoamericana; que la asume como parte indivisible de una cultura en gestación,
 la cultura latinoamericana, o, de un modo más restringido, como perteneciente a las culturas
 particulares, regionales, en las que se descompone la gran cultura de los pueblos no «wasp» de
 este continente; en resumen, una crítica consciente de su papel estimulador, preservador de ese
 vasto tesoro espiritual que producen nuestros pueblos, desde las zonas chicanas hasta las islas de
 Diego Ramírez en la Patagonia.
 Esta última modalidad de nuestra crítica ante nuestras novelas o filmes, no debe extrañarse
 del objeto que estudia, reduciendo su relación con él a un seco y soberbio empirismo. Debe ver
 la obra en estrecha conexión con los conjuntos y totalidades más amplios, no aislada. Su análisis
 debe ser dialéctico —en el sentido de que entrañe una tensión entre una parte y un todo, ninguno
 de los cuales es concebible sin el otro— y debe ser funcional. Sólo son posibles estas dos
 actitudes: la pretendidamente objetiva y universalista, y la enraizada en nuestros contextos, la
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cómplice. Aunque no lo he dicho, creo que queda clara la idea de que esa opción es, ante todo y
 sobre todo, una opción política.
 Todo intelectual latinoamericano revolucionario que vio El peatón, del realizador
 germanoccidental Maximilian Schell, se sintió ofendido con esa secuencia en la que uno de los
 actores (que, por cierto, encarna a un progre) califica a Sangre de cóndor de Jorge Sanjinés
 como «un filme hecho por aficionados bolivianos». Nada tenemos en contra de la palabra
 «aficionados», salvo que, como en este caso, transpire un —quizá inconsciente— matiz
 despectivo. ¿Y por qué aficionado Sanjinés? ¿Sobre qué patrones críticos se decide la
 profesionalidad de una obra artística? ¿Es que los esquemas «universales», que juzgan desde las
 culturas de los países desarrollados las culturas de los países en desarrollo son infalibles,
 definitivos, «áureos»? Entonces, ¿seguimos creyendo, con los europeos, que las máscaras
 africanas sólo tienen interés en tanto que antecedentes «primitivos» del cubismo? ¿Seguimos
 aceptando que La vorágine despierta exclusivamente esa sonrisa condescendiente que, según
 Fanon, asoma en el rostro del blanco cuando ve un producto elaborado por un colored people a
 imagen y semejanza de los que él —el blanco— crea? ¿Continuamos creyendo en Villalobos
 como un hombre de sensibilidad europea, que organizó con las mismas siete notas con las que
 Bach compuso su Tocata y fuga esos «ruidos salvajes» de nuestra selva? ¿Admitimos aún la
 trampa de los arquetipos supralatinoamericanos? ¿La música popular cubana sólo fue grande
 cuando influyó, a través de Chano Pozo, en el jazz, o cuando (enlatada con la etiqueta de
 «salsa») prendió en el gusto yanqui? Durante décadas hemos esperado, en beato silencio, a que
 las culturas desarrolladas emitan su veredicto. «Ese indio, Rivera, pinta como nosotros, y
 además tiene color local», dijeron en París los entendidos en arte allá por 1922. ¡Albricias!,
 gritamos. Y el muralismo mexicano [recibió] su pasaporte de inmigrante y fue aceptado en
 Europa (cierto que con menos gestos boquiabiertos, menos reverencias y menos murumacas
 espejeantes que las de algunos críticos del patio ante los vanguardismos de entreguerra).
 Claro que esta situación se ha ido modificando sustancialmente. La dibujo en blanco y negro
 sólo para resaltar su vergonzosa presencia en una época de nuestra historia, y sus ecos de hoy.
 La quebró primero, en parte, la pintura. Después, también en parte, la música popular. Y,
 finalmente, parece haberle dado el tiro de gracia la literatura, con Vallejo, Neruda, Guillén,
 Carpentier, García Márquez, Cortázar, y otros. Pero, en lo que respecta al cine, es duro
 reconocerlo, esa situación se mantiene. Y se mantiene, en cierta medida, por los malos oficios
 (no siempre aviesos, a veces ingenuos) de la crítica no-cómplice, que continúa «despiezando»
 nuestro cine desde un mirador aséptico, sin tener en cuenta que ese cine, para ser juzgado con
 justicia, requiere de un aparato teórico autóctono; un aparato analítico intrépido, ágil,
 desembarazado de los esquemas euronorteamericanos de enjuiciar el cine; un aparato que tome
 en cuenta los valores artísticos y de otro tipo producidos por la humanidad —puesto que no se
 trata de autoencasillamiento en un provincianismo tonto, no se trata de invertir mecánicamente
 las fórmulas centrípetas de la crítica de cine europea o norteamericana—, pero que, al mismo
 tiempo, asuma como carne y sangre propias las condiciones objetivas de las cuales el cine
 latinoamericano es hijo no vergonzante: el subdesarrollo, el analfabetismo y la subescolaridad,
 la falta de recursos económicos, la falta de medios tecnológicos, la sistemática deformación del
 gusto promedio llevada a cabo por el imperialismo y sus secuaces del patio, la persecución
 política de que son víctimas los cineastas en Centroamérica y el Cono Sur. El latinoamericano
 que suscriba —teniendo en cuenta estas contundentes realidades— que Sangre de cóndor es un
 filme de aficionados es un imbécil o un traidor.
 Hace unos años, Berttolucci se quejaba de que los críticos de cine norteamericanos —
 ofuscados por sus propios fetiches— eran incapaces de comprender a fondo las obras de la
 cinematografía italiana. ¿Qué podríamos dejar para nosotros, si tampoco los italianos —al fin y
 al cabo «romanzoparlantes»—, por no decir los franceses o los ingleses no logran entender
 nuestro cine fuera de sus juicios prehechos? Puede que en este o aquel festival europeo o
 norteamericano, ciertas películas latinoamericanas sean celebradas o aplaudidas. Pero ¡ojo con
 esos aplausos! El escritor Leroy Jones ideó una fórmula para detectar el paternalismo de los
 liberales norteamericanos blancos frente a los intelectuales negros. Según él, cada vez que
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asistía a un congreso o coloquio de literatura, se apresuraba a pedir la palabra para,
 seguidamente, recitar durante 10 o 15 minutos una sarta de incoherencias y lugares comunes. Si,
 al concluir, lo aplaudían con calor y le daban palmaditas en la espalda, Jones se decía a sí
 mismo: «Son unos racistas de mierda…»
 Volvamos a Sanjinés y a su filme «de aficionados». La gran industria del cine invierte hoy
 millones de dólares, no sólo en espectáculos de entretenimiento —como Superman o El imperio
 contraataca—, sino también [en] filme[s] que nutrirán las reservas de las cinematecas del
 mundo. Filmes «significativos», como suele decirse, con una clara ambición artística:
 Apocalipsis Now, Justicia para todos, Kramer contra Kramer. Si el crítico no-cómplice queda
 sobrecogido ante este derroche de técnica y de poder, no podrá menos que compartir la opinión
 del personaje «progre» del filme de Schell sobre la obra de Sanjinés. En todo caso, en un acceso
 nacionalista, le perdonaría la vida, le dará palmaditas en el hombro —como los liberales racistas
 a Leroy Jones—. En otras palabras, se convertirá en «perjuro»: estará mintiendo a sabiendas. El
 crítico cómplice, por el contrario, se alzará sobre las limitaciones del filme de Sanjinés, y,
 aunque la crítica siempre opera post factum, no olvidará que ella posee capacidad suasoria sobre
 el público, y que puede retroalimentar la obra buscando en sus fallos una enseñanza
 rectificadora y en sus aciertos un modelo; pero todo eso desde dentro, vale decir, desde el estado
 objetivo del cine latinoamericano de hoy.
 No me gustaría que se creyese que estoy pidiendo, más que complicidad, una voluntad de
 encubrimiento. No se trata —como alertara Ambrosio Fornet a propósito de la crítica literaria en
 Cuba— de envolverse en la bandera y de declarar que todo está muy bien. Si tal hiciésemos, ya
 no seríamos cómplices —copartícipes, copadecientes— sino meros encubridores por
 conveniencia o comodidad o falso sentido del deber. Se trata, para volver a la fórmula de
 Benedetti, de establecer una complicidad con el objetivo de «entender», de ayudar, de estimular,
 siempre, naturalmente, afincados en los contextos latinoamericanos, teniendo presente la
 estrategia global común: fortalecer nuestro cine. Si perdemos la conciencia política de la
 funcionalidad de ese cine, en este instante crucial de nuestros pueblos; si abandonamos esa obra
 concreta al marco referencial abstracto del cine mundial, desgajándola de la lucha por nuestra
 identidad, la traicionamos. Esta actitud está muy lejos del paternalismo encubridor, del
 chovinismo estrecho. Pero está lejos también —por suerte— de la importación de moldes
 foráneos y del colonialismo mental; está lejos de las comparaciones desalentadoras entre
 cinematografías que lo tienen todo y las nuestras, que no tienen casi más que su voluntad
 indoblegable de no perecer. La crítica cómplice tiene una aguda y política noción de su papel.
 «La crítica no es censura ni alabanza, sino las dos, a menos que sólo haya razón para la una o la
 otra», escribió José Martí. Es una frase de insondable profundidad, como la mayoría de las que
 nos legó el Maestro. Ni censura ni alabanza, a menos que haya razón (política, debe leerse)
 para la una o la otra. Es todo un programa de ética crítica revolucionaria, de táctica y estrategia
 culturales. Es un llamado a la «complicidad», a asumir los riesgos de la obra, a vivir o morir con
 ella. Y si el vocablo «cómplice» resulta demasiado sobrecargado de significados innobles,
 sustituyámoslo por compromiso o por la célebre palabra puesta en circulación por Lenin:
 partidismo. ¿Qué es el partidismo sino el análisis desde dentro?
 Creo que nuestra crítica cinematográfica —como ha propuesto, entre otros, Roberto
 Fernández Retamar para la crítica literaria latinoamericana— debe encaminarse ya a la
 búsqueda de aparatos conceptuales propios, que juzguen nuestras obras cinematográficas con
 «óptica descolonizada». Suscribo, para terminar, estas palabras de Mario Benedetti:
 No estoy proponiendo que para nuestras valoraciones, prescindamos del juicio o del aporte
 europeo. […] en América Latina sabemos que nuestra comarca no es el mundo; por lo tanto sería
 estúpido y suicida negar cuánto hemos aprendido y cuánto podremos aprender aún de la cultura
 europea. Pero tal aprendizaje, por importante que sea, no debe sustituir nuestra ruta de
 convicciones, nuestra propia escala de valores, nuestro sentido de orientación. Estamos a la
 vanguardia en varios campos, pero en el campo de la valoración seguimos siendo epígonos de lo
 europeo.
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Defendamos con las uñas nuestro cine. Sangre de cóndor es, para América Latina, mucho más
 importante que ese otro filme hecho por aficionados norteamericanos: El ciudadano Kane.
 Ver Roma y después vivir*
 Roma, 6 de junio de 1984
 Queridos compañeros:
 Ver Roma y después morir… ¿Quién no escuchó la frase alguna vez? Tito Livio asegura que fue
 acuñada por el mismísimo Rómulo; pero como Tito Livio es responsable de una buena parte de
 los errores históricos que han llegado hasta nosotros acerca de los orígenes de Roma, mejor le
 creemos al más prudente Suetonio, quien se la atribuye, no a Rómulo ni a ninguno de los
 césares, sino al pueblo. De cualquier modo, ese slogan publicitario anda rondando de boca en
 boca hace unos veinte siglos, que no es jarana.
 Y ahora yo estoy en Roma, pero con muchas ganas de vivir. Son las once de la mañana de un
 espléndido día de junio. El caffelatte que bebo a sorbos lentos en uno de los elegantes aires
 libres de Vía Veneto me ha costado casi tanto como regalarle a Nastasia Kinski la mejor joya de
 la colección Borgia. No es que Roma sea muy cara —es cara a secas—, sino que Vía Veneto se
 ha convertido desde hace años en tópica Meca del jet set internacional, vaya usted a saber por
 qué. En una mesa vecina tres jóvenes vestales romanas saborean helados multicolores a riesgo
 de perder la línea. Una de ellas es dueña y señora —como dice Taine a propósito de la estatua
 de Mesalina que hay en el Capitolio— de una vaga sonrisa dulzona «que duele»; otra se parece
 a Hanna Schygula (a quien, por cierto, acabo de ver en Historia de Piera); la tercera es una
 versión moderna de la Sibila: como si la modelo de Miguel Ángel hubiese sido captada por el
 lente del heredero ágrafo de Carroll, David Hamilton.
 * Revolución y Cultura [La Habana], no. 10, octubre de 1984, pp. 68-69.
 Hace media hora compré en una pequeña librería de Plaza Venecia el último libro de
 Sciascia, Sthendhal e la Sicilia, y el Joyce de Eco (que de semiólogo ha pasado a ser el novelista
 más leído de Europa en 1984 con El nombre de la rosa, un thriller erudito a medio camino entre
 Conan Doyle y Carlo Emilio Gadda).
 De siete a nueve, hombro con hombro con el cineasta Oscar Valdés (para quien las tres obras
 maestras de la cultura artística humana son La Ilíada, Tristán e Isolda y Caracortada de
 Hawks) hice a pie el mismo camino de los últimos tres días: bordeando el Tíber hasta el Circo
 Máximo; remontando el Palatino para desembocar en el Coliseo; de ahí, en línea recta, o casi,
 en la dirección del horrible monumento a Víctor Manuel —la «máquina de escribir», como le
 llaman los italianos con ese proverbial sentido del humor, porque tal cosa es lo que parece la
 mole de mármol y bronce. Unos quince kilómetros. Pero no estoy cansado. ¿Cuál de los treinta
 mil dioses que alberga el panteón romano me ha ayudado a vencer la fatiga? El dios Curiosidad,
 estoy seguro, que tiene tantos ojos como Argos y corre más que Pietro Mennea.
 El domingo Oscar y yo recorrimos, en el pequeño auto de Fernando Birri (con Luciano al
 timón) la Vía Apia. Fue una suerte contar con un guía como Don Fernando, argentino de Roma,
 mitad Virgilio, mitad Martín Fierro. Vía Apia, la regina viarum, acaso la calle más famosa del
 mundo, a cuyos flancos están sepultadas más de cuarenta generaciones de patricios ilustres; Vía
 Apia, con el Lacio al fondo, de un suave morado en el atardecer, como lo vieron los ojos de
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Ovidio; Vía Apia, donde fueron crucificados, desde Capua a Roma, Espartaco y seis mil de sus
 hombres por órdenes de Pompeyo.
 Todas las ciudades tienen sus mitos. De las ciudades que me ha sido dado conocer —unas
 cincuenta, de dieciséis países— ninguna escapa a esta definición. ¿Y entonces Roma? ¿Hay
 alguna ciudad que atesore, para el peregrino, una mitología mayor? Los mitos de Roma se
 entrecruzan en un desconcertante concierto de veintisiete siglos: el Aventino, Silvana Mangano,
 el foro de Cicerón (Marco Aurelio, Petronio), Mamma Roma, la Fontana di Trevi (con Anita
 Ekberg dentro bajo la mirada burlona de Fellini), el Moisés, las pesadillas de Chirico, la prosa
 de César y la de Tasso (y también ¡niños del mundo!, la de Collodi y la de Edmundo de
 Amicis), la jerigonza de los fummetti, San Pedro (con obras de más de cuarenta grandes artistas
 del Renacimiento), Toto, los futuristas, Gianni Morandi, Verga, la ópera (de Monteverdi a
 Menotti), el neorrealismo… Horacio y Píndaro y Catulo y esa Claudia de todos, la Cardinale…
 Sí: Roma es muchas cosas; más, incluso, de las que enorgullecen o irritan a los romanos,
 porque Roma se desborda a sí misma. Ver Roma, ¿y después morir? ¿Y por qué morir, si todos
 los caminos conducen a Roma?
 Janis Rainis con el torso desnudo*
 Cerca del lago Juglá, a unos veinte kilómetros de Riga, se extiende uno de los museos
 etnográficos a cielo abierto más antiguos del mundo. Allí escuché por primera vez, una tarde de
 noviembre de 1978, el nombre de Janis Rainis. Llevaba sólo tres horas en Riga, después de un
 fatigoso viaje en tren desde Moscú. En la bien caldeada habitación del hotel, ligero de ropa, me
 disponía a descansar cuando sonó el teléfono. Descolgué el auricular y un torrente de oraciones
 en francés me anunció que quien me hablaba era Peteris algo, que había sido comisionado para
 atenderme y que me esperaba en el bar. Con un suspiro de resignación me volví a sepultar vivo
 bajo el pesado abrigo, y con paso de entierro bajé a enfrentarme con mi destino.
 Mi anfitrión latvio, Peteris Petersen, dramaturgo, andaba entonces por los cincuenta años y
 resultó ser un tipo simpático, culto y de increíble vitalidad —pocas veces en mi vida me he
 sentido tan viejo como en los tres días que pasé en su compañía. Después de efusivos apretones
 de mano me arrastró hasta su Saporocha, y pisando el acelerador de un modo que le hubiese
 valido un segundo lugar en Le Mans —el primero, como dice el chiste, se lo habrían quitado por
 exceso de velocidad—, me condujo a un hermoso restaurante decorado con gobelinos de
 Vignère. En los postres, me explicó que iríamos a visitar el museo etnográfico de Letonia;
 después, nos esperaban en la Unión de Escritores…
 * Bohemia [La Habana], año 76, no. 46, 16 de noviembre de 1984, p. 20.
 En el gigantesco coto, cubierto de secas hojas de tilo, podían admirarse pesadas mansiones
 feudales, casitas campesinas de los siglos XVI y XVII, iglesias hechas de troncos de abedul sin
 desbastar, en las que, seguramente, se reunían los segadores y olivicultores letones del siglo
 XVIII para entonar himnos con sus hermosas voces de barítonos (de esa herencia se han nutrido
 los coros «Dziodonis» y «Ave Sol», acaso los mejores que existen hoy en Europa). A pesar de
 la caminata, fue desapareciendo mi cansancio del viaje.
 Y en aquel lugar de serena belleza, Peteris rompió por fin su momentáneo mutismo para
 hablarme, con voz exaltada, de Janis Rainis, el gran poeta que la pequeña Letonia le ha
 entregado al mundo, como Noruega a Ibsen y Cuba a José Martí; tres pruebas irrefutables de
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que, como decía Gorki, la proporción de un pueblo no ejerce influencia alguna en la calidad de
 sus hombres de talento…
 Naturalmente, no había necesidad de recorrer una distancia tan larga para saber de Rainis.
 Cualquier diccionario de literatura universal le dedica una amplia ficha y sus versos han sido
 traducidos a numerosas lenguas excepto, lamentablemente, a la nuestra. La culpa, pues, era sólo
 de mi ignorancia.
 En mis tres días letones descubrí que Riga es muchas cosas. En la catedral de Doma («quien
 no estuvo en Doma, no estuvo en Riga», reza un refrán popular); son sus célebres Fiestas de la
 Canción; pero, sobre todo, Riga es la poesía de Rainis.
 Jainis Rainis, cuyo verdadero apellido era Plieksans, nació en la localidad de Varsiavani en
 1865 y murió en Riga en 1929. Recorrió todos los géneros, pero la fama le llegó por sus dramas
 simbólicos y sus poemas. Por sus actividades pro-socialistas fue detenido en 1897 y condenado
 a cinco años de destierro en Rusia. En 1903 pudo regresar a Letonia, pero la represión que
 siguió al movimiento insurreccional de 1905 lo obligó a emigrar a Suiza, con su esposa, la
 poetisa Aspazija. Este segundo destierro duró quince años. En su último período, después de un
 triunfal regreso a su Riga, en 1920, continuó vinculado a la política, escribió una gran cantidad
 de obras y fue animador de importantes instituciones culturales. La muerte de Rainis, en una
 villa cercana a la capital, se convirtió en una gigantesca manifestación de duelo popular. Por
 mucho tiempo recordaré la tarde en que visité su monumento funerario, en el vasto cementerio
 de Riga. El cielo estaba cubierto de oscuros y pesados cúmulos, que el soplo gélido del Golfo de
 Finlandia pastoreaba lentamente hacia el este. A unos diez minutos de la entrada, al final de una
 ancha avenida bordeada de castaños, está enterrado Rainis. Junto a su tumba se alza un
 adolescente de mármol rojo, con el torso desnudo, recién despierto entre revueltas sábanas
 inmóviles, como si regresara triunfalmente a la vida desde la muerte. Me pareció no sólo una
 original expresión simbólica de la contemporaneidad de la obra de Rainis, sino una insuperable
 metáfora sobre el poder de la poesía.
 A partir de aquella tarde, y en sucesivas y a veces interminables sesiones de trabajo en el
 acogedor apartamento de Peteris, vertimos del francés al español unos treinta poemas, cinco o
 seis de los cuales di a conocer dos años después en La Gaceta de Cuba.
 La vida está hecha de proyectos pospuestos, tanto como de obras acabadas. En mi abultada
 libreta de propósitos, hay una antología extensa de Rainis. A veces la olvido por un tiempo.
 Pero algunos versos del gran letón, que han quedado para siempre en mi memoria, vuelven a
 mis labios, de cuando en cuando, como la letra de una canción cuya melodía se ha olvidado. Y
 entonces torno a proponerme el libro, único modo que tengo de no atesorar, egoístamente, estos
 versos tallados en mármol, brumas y sueños.
 Liv Ullmann. El perdido reino de la infancia*
 Son las 2 y 30 de la tarde del martes primero de abril de 1982. Falta algo más de media hora
 para que el DC-8 aterrice en el aeropuerto de Barajas. Lindas azafatas de SAS acaban de repartir
 cerveza holandesa y emparedados de pollo.
 A mi lado viaja un hombre de unos cincuenta años; rostro duro, tostado, enormes manos
 nudosas. Me pregunta en basto inglés, si puede utilizar el cenicero que está en el brazo de mi
 asiento, pues el suyo se ha atascado. Me brinda un Gaulois y comenzamos a hablar. Es
 pescador. Sirve desde hace más de 15 años en barcos noruegos. Regresa de vacaciones a su
 patria chica, La Coruña. ¡Español! «Creía que usted era nórdico», le digo; «yo soy cubano».
 «Acabáramos», responde con ancha sonrisa, mostrando unos dientes fuertes y amarillos.
 Seguimos charlando un rato, ahora en nuestro común idioma. La situación laboral en España es
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muy mala. Todos sus hermanos también se han visto forzados a emigrar: Suecia, Francia,
 Alemania Federal… Saca del bolso una botella de wisky barato, pedimos vasos y bebemos.
 Es entonces que la veo por segunda vez y la reconozco al fin.
 Me había fijado en ella en el aeropuerto de Copenhague: una mujer atractiva, absorta en la
 lectura de una revista. No lleva maquillaje. Los lacios cabellos color miel recogidos en un
 sencillo moño sobre la nuca. Viste unos viejos vaqueros y un suéter verde. Allá en Copenhague,
 me evocó a alguna persona vagamente conocida. Pero no conseguí armar el cubik.
 * Bohemia [La Habana], año 76, no. 47, 23 de noviembre de 1985, p. 20.
 Ahora ya sé: sus ojos verdes, sus rasgos finos, me la recordaban a ella misma: Liv Ullmann,
 la actriz noruega que estuvo casada con Ingmar Bergman y que protagonizó algunas de sus
 grandes películas: Persona, La hora del lobo, Skammen…
 Avanza lentamente por el pasillo, rumbo al W.C. Curiosamente ningún pasajero parece haber
 reparado en ella.
 El amigo español (supongo que a propósito de Liv) me hace un comentario subido de tono
 sobre las nórdicas.
 Liv Ullmann… ¿Estoy sucumbiendo ante el fetiche de las estrellas de cine? Liv. La he visto
 en la pantalla (la última vez, en nuestra TV. con Gene Hackman en un magnífico filme de Jan
 Troell). He admirado su rostro sereno en revistas. Incluso leí Changing, su hermosa
 autobiografía: libro tiernísimo, humano…
 Decididamente no soy periodista. Ahí, al alcance de mi mano —es un modo de hablar,
 desgraciadamente— está Liv. Y no me animo. Sigo en mi asiento reclinable, bebiendo sorbos de
 wisky rasposo.
 «¿Es usted Liv Ullmann?» O, mejor aún: «Sé que es usted Liv Ullmann. Y sé, además —
 golpe de efecto—, lo leí en Changing, que lo que más le gusta de los aviones es que no hay
 molestos teléfonos.»
 Pasan cuatro largos minutos. Vigilo de tanto en tanto la puerta del W.C. Por fin, sale Liv. Se
 ha soltado el pelo y sostiene el suéter en una mano. Ahora lleva una arrugada blusa negra; es un
 color que no le sienta bien: se ve muy pálida.
 Aprieto los dientes. Lo peor, desde luego, sería un desplante. Está a unos pasos. Me pongo
 de pie. «¿Señora Ullmann?»
 Con voz más clara y sin dejar de sonreír: «¿Señora Ullmann? I am happy of sharing this
 flight with you. I am journalist, and come from Cuba…» Todo eso de un tirón, como un escolar
 recitando unos versos en una fiesta de fin de curso. Se detiene y me mira. Hay curiosidad en sus
 ojos fatigados; no parecen los de una mujer satisfecha de sí misma y de la vida.
 «Hemos visto sus filmes. Magníficos.»
 Debí decirle algo más original. Groucho cuenta en sus memorias que la mejor frase que
 jamás oyó se la dijo una viejecita, a la salida de un restaurante, cuando ya Harpo y Chico habían
 muerto y las casas productoras se habían olvidado del anciano sobreviviente. Ella se le acercó y,
 tocándolo tímidamente por un brazo, le susurró: «Señor Groucho: por favor, no se muera usted
 nunca.»
 «Cuba», dice. «Cuba.» Su rostro se ilumina un poco. Se echa el suéter al hombro y me
 extiende una mano pequeña y muy blanca.
 Hablamos durante escasos cinco minutos. Le gustaría visitar Cuba. No, no ha visto filmes
 cubanos. Pero algunos amigos sí, y le han dicho que son «emocionales». No, no va a España a
 filmar; asuntos privados.
 Quisiera enviarle mi segunda novela traducida al sueco. Le doy mi tarjeta. Ella me pregunta
 si tengo pluma. Tengo. Se la entrego. Al dorso escribe con una letrica liliputiense: «Liv» y su
 apartado de correos. Le digo que he leído Changing y que me gustó mucho. «Usted escribe muy
 bien.» Pestañea varias veces, se toca con los dedos el dorado pelo y, como turbada, me
 responde: «Muy amable.»
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Hace un gesto con la cabeza: no sé qué significa. Tal vez adiós. Me apresuro a darle
 nuevamente la mano y a desearle una feliz estancia en España.
 Me siento y la veo irse por el pasillo hacia su sitio, allá en primera. De espalda, con sus
 pantalones de mezclilla gastados en el trasero, su arrugada blusa negra y sus cabellos sueltos,
 parece una adolescente. También en sus ojos creí descubrir un inexpresable brillo infantil: esa
 clase de fulgor en la mirada que sólo tienen las criaturas que no se han hallado a sí mismas
 sobre la tierra.
 Mi amigo español me hace un guiño cómplice y me ofrece otro trago de wisky.
 Liv Ullmann. Me gusta esta mujer sencilla que una vez se descubrió a sí misma como un
 pájaro aleteando siempre rumbo al perdido reino de la infancia.
 Hong Sen: el amor en la mochila*
 Son las once de la mañana de un caluroso día de septiembre de 1981 en Ciudad Ho Chi Minh.
 Por las ventanas de la salita de reuniones de los Estudios Generales de Cine, no entra ni un
 soplo de brisa. En el techo giran inútilmente las aspas de un viejo ventilador. A cada instante me
 abanico la cara sudada con mi libreta de notas.
 Estamos sentados en torno a una mesita de patas gruesas y muy cortas, sobre la que nuestros
 anfitriones han dispuesto tazas de té, platillos con jalea de arroz y dos paquetes de cigarrillos
 nacionales. A mi lado, el documentalista cubano Bernabé Hernández, mi compañero de
 delegación, y Perla, nuestra traductora; frente a nosotros, sonriendo, el más famoso cineasta de
 Vietnam, Hong Sen, director de Campos desolados.
 Ya traíamos noticias sobre Campos desolados desde Hanoi, a través del entusiasmo del
 escritor Trang Huang Bach (autor del guión de otro largometraje vietnamita de la década: La
 última esperanza). Sabíamos que había sido rodado en 1979, en los arrozales del delta del río
 Cuu Long, en el sur, y que era un filme de amor (con la guerra como trasfondo) hecho con
 escasos recursos pero con impecable pericia artística.
 En las primeras horas de la mañana, asándonos de calor en un minúsculo cuarto de
 proyecciones, vimos el filme. Era, realmente, extraordinario: un poético documento sobre la
 desigualdad de la guerra entre Vietnam y USA; humano, construido sin estridencias
 panfletarias.
 * Bohemia [La Habana], año 76, no. 48, 30 de noviembre de 1984, p. 20.
 Es difícil calcular la edad a Hong Sen, acaso unos 45 años. Como todos los vietnamitas, es
 delgado, de baja estatura y fibroso. Bebe sorbitos de té y fuma un cigarrillo tras otro. Le pido
 que cuente algo sobre Campos desolados. Voy anotando algunas de sus respuestas.
 El filme está inspirado en un cuento del escritor Nguyen Quang Sang. Se desarrolla en la
 misma zona donde Hong Sen hizo la guerra y donde rodó el documental El camino que va hacia
 adelante, premio en el Festival de Moscú de 1969. En esa zona (Dong Bang Song Cuu Long),
 Sen luchó y fue herido en varias oportunidades.
 Sus años como camarógrafo de guerra le han servido de mucho para hacer ficción; con voz
 pausada, narra algunas de sus experiencias antes del triunfo:
 —Mis compañeros le apuntaban al invasor con sus fusiles; yo con el teleobjetivo. A veces,
 durante los bombardeos, metía los 36 kilogramos de equipos en un nailon y me sumergía hasta
 el cuello en el agua. Una vez permanecimos cinco días en un arrozal. Comíamos arroz crudo y
 junquillos… «Le habrá entrado agua al nailon?» No podía dormir. Primero pensando en mi
 cámara; después porque me ahogaba.
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—Hay una secuencia del filme que me parece particularmente significativa. Es aquella en
 que entran por primera vez los helicópteros. La protagonista los mira fascinada: de pronto
 comienzan a disparar.
 —Sí, eran animales grandiosos. Podían haber servido para la agricultura, para muchas cosas
 útiles. Pero los americanos los convirtieron en una pesadilla volante para nuestro pueblo…
 Como sabes, en el filme los helicópteros son protagonistas, encarnan al enemigo todopoderoso,
 al invasor; son el arma superior, que había que combatir sin derribar, porque la aviación
 estratégica podía usar el aparato abatido como señalización para bombardear las
 concentraciones guerrilleras… Muchos amigos murieron a causa de los helicópteros. También
 un tío mío, viudo, que siempre decía que un soldado que lleva el amor en la mochila es
 invencible, aunque muera. ¿Recuerdas esa frase en el filme? Es de él: no está en el relato de
 Quang Sang…
 »A mi tío lo cazaron desde un helicóptero. Era ya un viejo, pero tenía agilidad. Estaba solo
 cuando lo vieron. Lo persiguieron sin dispararle, para verlo correr como un animal. Era un
 hombre solo, con un fusil contra una máquina de muerte. Finalmente lo acribillaron. Cuando
 encontramos su cuerpo descubrimos que en un bolsillo llevaba un estropeado daguerrotipo de la
 que había sido su esposa.»
 Calla un instante. Bebe un sorbo de té.
 —Cuando filmé la escena donde el helicóptero y el protagonista principal luchan, lloré.
 Nunca, durante la guerra, lo hice. Y esa tarde, rodando la escena, derramé viejas lágrimas por
 todos los caídos, por el hombre que, con un fusil y la foto de su esposa muerta en el bolsillo de
 su raído pantalón, combatió contra el dragón de acero, como un héroe de la mitología de mi
 pueblo…
 Son las ocho de la noche. Desde la terraza de mi cuarto en el hotel Huu Nghi, contemplo las
 motos, bicicletas y ciclos (triciclos taxis) que hormiguean por la avenida Nguyen Hue, que va a
 desembocar en el Mar de China.
 Ha refrescado un poco la temperatura. El cielo se ve despejado y sobre la ciudad parpadean
 las estrellas.
 En el radio que está junto a mi cama, se comienza a escuchar en la delicada voz de una soprano
 vietnamita, una canción de melancólica música; conjeturo que la canción habla de amor.
 Aunque bien pudiera ser también un himno de guerra. O las dos cosas. ¿No decía el tío de Sen
 que es invencible el soldado que lleva el amor en la mochila?
 Vladímir Bogomolov. Los ríos del alma*
 En la cocina de su apartamento en Prospekt Mira, uno de los más vigorosos narradores
 soviéticos de hoy, Vladimir Bogomolov, me ofrece empanadillas de queso, trozos de salchicha
 y coñac armenio. Juan Cobo, el periodista hispanosoviético que me ha servido de amable puente
 para llegar al casi inaccesible autor de En agosto de 1944, evita con un rápido movimiento de
 prestidigitador que nuestro anfitrión derrame sobre la mesa un pote de mostaza. Bogomolov
 sonríe, y gruñe un chiste de disculpa:
 —Por eso no puedo escribir a máquina: las destrozo siempre…
 Mirando sus enormes manos de labriego, su fuerte constitución física, me viene a la mente
 aquella anécdota célebre de Tolstoi. Una joven aristócrata rusa lo visita en su retiro de Yasnaia
 Poliana: quiere hacer novelas. Tolstoi fija en ella sus ojillos astutos y escrutadores; luego se le
 acerca y, tomándola por los huesudos y estrechos hombros con sus dedos de hierro, le dice con
 tierna rudeza: «Pero, hija mía, ¡usted es muy delgadita para ser novelista!» Probablemente el

Page 60
                        

viejo maestro pensaba en ese instante en sus esteparias novelas de 800 o 900 mil palabras, para
 las cuales necesitó no sólo talento, sino fuerza física de leñador…
 No hay reglas con respecto a cuándo y cómo le llega la fama a un escritor. Algunos de los
 grandes, Kafka y Proust, por ejemplo, no vivieron lo suficiente para conocerla; Cervantes la
 alcanzó casi al final de su vida, mientras que escritores como Goethe, Wilde o Rubén Darío la
 frecuentaron desde muy jóvenes. A Vladimir Bogomolov le bastó un solo relato (¡pero ese
 relato se llamaba La infancia de Iván!) para alcanzar un puesto de primer orden en la literatura
 de su gigantesco y multinacional país; aunque el libro que lo hizo célebre, el libro que lo
 convirtió en uno de los autores soviéticos más leídos fue En agosto del 1944, que los cubanos
 conocen en la extraordinaria versión española de Zoia Barash.
 * Bohemia [La Habana], año 76, no. 49, 7 de diciembre de 1984, p. 20.
 Comprendo su inquietud cuando le pregunto si está de acuerdo en considerar a En agosto del
 44 como novela policial. Por desgracia, hay muchos prejuicios elitistas en lo que respecta a ese
 género, lo sé por experiencia propia. Pasea por la cocina, con las manos a la espalda; se detiene
 por fin frente a la ventana, contra la que se deshacen los delicados copos de una nevada
 temprana. Se vuelve y me mira con fiereza.
 —¿Por qué ponerle apellido a mi novela? ¿Crimen y castigo es una obra policial? No hago
 comparaciones; pero es que las etiquetas me molestan. Todas ellas.
 —En agosto del 44 ha sido traducida a 26 idiomas; se han publicado de ella más de siete
 millones de ejemplares. ¿Por qué cree usted que se lee tanto su novela?
 —No lo sé, realmente. En el principio de una novela, como en el de todas las artes, hay una
 elección. Y yo, que estuve en la guerra, elegí un tema poco conocido. Me pareció interesante
 explorar un episodio de nuestra guerra desde el punto de vista de la novela de acción. Yo escribí
 esa novela muy interesado en la descripción de ambiente, en la atmósfera, pero sobre todo
 interesado en los personajes, en los sentimientos… interesado en la vida, en resumen. Flaubert
 decía que vivir no era su oficio, que su oficio era escribir. Por el contrario, para mí vivir es el
 oficio principal. Quizá por eso he publicado tan poco.
 —Su novela es muy visual, si cabe decirlo así. La descripción juega un papel esencial, como
 usted mismo ha reconocido, aunque coincido en que sus personajes son aún más importantes
 que el trasfondo…
 —Para mí el aspecto visual de la novela está estrictamente ligado a los detalles: cada árbol,
 cada olor, cada ruido los he visto, olido, escuchado antes… Para poder escribir necesito tener
 muy clara la idea de las cosas que describo.
 —Pero entonces, ¿qué papel le concede usted a la imaginación? Tolstoi no conoció a
 Napoleón, ni Bulgakov vio al diablo…
 Suelta una carcajada.
 —Soy un hombre sencillo, créame. Carezco de muchas virtudes y todo lo que he escrito me
 ha costado enormes esfuerzos de memoria: qué vi, qué escuché, cómo era aquel soldado cojo
 que bebía agua en su casco abollado, allá en Grodno, una tarde del otoño del 44. ¿Más coñac?
 —Su novela fue un éxito editorial en Cuba…
 —Lo sabía, lo sabía; hablé con la traductora. Tengo un ejemplar de la primera edición.
 —¿Qué narrador soviético joven le interesa más? ¿Cuál me recomendaría leer?
 Me mira con curiosidad, mientras Cobo le traduce mi pregunta. Luego bebe un sorbo de
 coñac, come un pedazo de salchicha.
 —Tengo poco tiempo para leer. Trabajo y trabajo. Debo investigar, hablar con gente, meter
 las narices aquí y allá… Pero, ¿ha leído a Valentín Rasputín? ¿A Vasil Bykov? No son, en el
 sentido literario, autores jóvenes; son muy maduros, muy seguros de sí mismos. Pero en edad
 son aún jóvenes. ¿Los ha leído?
 —Le digo que a Rasputín sí.
 —Ahí tiene buena prosa y sinceridad literaria. Ah, y lea a Símonov, ¿eh? Sabía mucho. Era
 un gran hombre. Escribió sobre la guerra con mucha sinceridad, mucho amor. Conocía bien los
 ríos del alma.
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Dos horas después, en el restaurante del hotel Pekín, y mientras esperaba la comida,
 comencé a garabatear algunas notas para una entrevista…
 Regresé a La Habana. Pasaron casi tres años. Las notas se me extraviaron (para aparecer
 cualquier día, cuando sea demasiado tarde, y verán). ¿Qué me dijo Bogomolov y qué imaginé
 yo que él me había dicho? No sé, francamente. Pero él habrá de perdonarme —espero— si lee
 esta entrevista imaginaria, porque sabe mucho, y porque —¡al diablo su aparente hosquedad!—
 es un gran hombre que conoce muy bien los ríos del alma.
 Guillén en Puerto Rico*
 Hace ya más de cinco décadas que el nombre de Nicolás Guillén rebasó las fronteras cubanas.
 Traducido a numerosos idiomas, laureado con diversos premios internacionales, incluido en los
 programas docentes de muchas universidades latinoamericanas, europeas y norteamericanas,
 Guillén es hoy el más grande poeta vivo de habla hispana y, junto a otro cubano, Alejo
 Carpentier, el escritor caribeño más universal de este siglo.
 La obra de Guillén ha sido examinada en extensión y profundidad por especialistas en
 literatura de numerosos países. Sus poemas han sido objeto de aproximaciones críticas de muy
 diversa índole. Pero está por hacer, a mi juicio, el inventario completo de los estudios dedicados
 a Guillén en las últimas décadas, especialmente de aquellos que han sido realizados con fines
 académicos. En universidades extranjeras se conservan muchas tesis doctorales dedicadas a
 nuestro Poeta Nacional; lamentablemente, muy pocas de ellas resultan de fácil consulta o
 adquisición. Hace cinco años pudimos echarle un vistazo a la inteligente monografía de
 Stephanie Jo Davis Development of poetics techniques in the works of Nicolás Guillén
 (Princeton, oct., 1975) y conocemos de la existencia de otras valoraciones críticas de similar
 rigor. Ahora nos llega a las manos un estudio publicado en 1980 por la editorial de la
 Universidad de Puerto Rico, bajo el título de La poesía de Nicolás Guillén: cuatro elementos
 sustanciales, con el cual su autor, Jorge María Ruscalleda Bervedóniz, obtuvo el grado de
 Maestro de Artes en el máximo centro docente de la capital boricua.
 * Bohemia [La Habana], año 76, no. 50, 14 de diciembre de 1984, p. 20.
 Con paciencia, seriedad y respaldado por una vasta bibliografía, Ruscalleda Bervedóniz
 acomete, a lo largo de 300 páginas, un agudo estudio del contenido y la forma en la poesía
 guilleniana, desde Cerebro y corazón (1922) hasta El gran zoo (1967). Particular atención
 merecen los capítulos dedicados a analizar el estilo poético de Guillén. Con precisión,
 Ruscalleda Bervedóniz va descomponiendo los elementos formales que han hecho del gran
 antillano uno de los mejores artífices de la lengua española: el uso de los distintos metros, la
 rima, las estrofas, el léxico; su enfoque, eminentemente lingüístico, resulta un inapreciable
 instrumento de orientación para aquellos que, en un futuro, quieran dedicarse al estudio
 específico del uso del español en el área caribeña.
 El mérito mayor del libro de Ruscalleda Bervedóniz radica, a mi juicio, en la cuidadosa
 indagación que hace del octosílabo guilleniano: un impresionante resumen estadístico sobre la
 frecuencia de los distintos tipos de verso en 15 conjuntos poéticos de Guillén (Cerebro y
 corazón, Motivos de son, Songoro cosongo, West Indies Ltd., Cantos para soldados y sones
 para turistas, España. Poema en cuatro angustias y una esperanza, El son entero, El soldado
 Miguel Paz y el sargento José Inés, La paloma de vuelo popular, Elegías, Tengo, Poemas de
 amor y El gran zoo) lo lleva a la conclusión de que hay un predominio absoluto de este metro,
 en el cual se afinca en buena medida el carácter básicamente popular del estilo del poeta
 cubano.
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Ruscalleda Bervedóniz subraya el hálito marcadamente antimperialista y revolucionario de
 la obra en verso de Guillén; más aún, para el ensayista puertorriqueño, la raíz revolucionaria y
 antimperialista (junto a lo popular y lo entrañablemente lírico) ha contribuido a conferirle a la
 obra de Guillén su dimensión universal.
 Resulta alentador que estudiosos de los países hermanos de América Latina se inclinen ante la
 obra de nuestro Poeta Nacional para clasificarla, explicarla o divulgarla; sin embargo, libros
 como el de Ruscalleda Bervedóniz deberían servir de estímulo a nuestros universitarios, entre
 cuyos deberes para con la cultura cubana está, en lugar privilegiado, el abordaje crítico de la
 poesía y la prosa de Guillén. Junto a Heredia, la Avellaneda, Martí, Carpentier, Lezama, Guillén
 ha puesto a nuestro país en el mapa de la literatura universal; el deber de nosotros es preservar y
 estudiar este tesoro.
 Fernando Silva: El Chocorrón*
 Tengo a la vista la libreta de notas —bastante maltratada por la lluvia, el barro y el sudor— que
 me acompañó durante quince días en el recorrido de más de 1 500 kilómetros que hicimos en la
 primavera de 1982 el poeta Víctor Casaus y yo por unidades militares y puestos fronterizos del
 nicaragüense departamento de Zelaya Norte. Dentro, hay notas, fragmentos de un intermitente
 diario, bocetos de poemas, direcciones de Managua (de donde fue Radio Patria o de donde
 estuvo Paisa, 2 ½ cuadra al Río) recetas de cocina, consignas, letras de canciones y apuntes de
 difícil clasificación…
 Otro día intentaré escribir la crónica de aquella experiencia singular —Puerto Cabello,
 Tronquera, Bilwascarma, Num—; otro día contaré algo de aquellos recitales en plena selva —
 entre combatientes del EPS, barbudos, peludos y rojos de barro—; otro día hablaré de cierto
 cachimbeo, del mecánico de helicópteros —pijudo y satisfecho— al que llamábamos El Sobre,
 de las chavalas de Rudy, de Norma Elena, de un viaje nocturno —las ruedas del camión
 pellizcando filos de abismos mientras el cadáver del joven miliciano sandinista se descomponía
 en el improvisado ataúd…
 * Bohemia [La Habana], año 76, no. 51, 21 de diciembre de 1984, p. 20.
 Ahora paso las hojas de la castigada libreta para detenerme en un borroso apunte escrito en
 Managua, al regreso de Zelaya Norte: «A las 6 viene por mí Fernando para llevarme a su
 casa…» Después hay una raya y, más abajo, unas notas, escritas al día siguiente, o quizás esa
 misma madrugada:
 ¿El Chocorrón propone la destrucción de la escritura, de los canales conocidos, la abolición de las
 convenciones lingüísticas, el fin de toda comunicación poética por los medios habituales?
 ¿Sobrevive únicamente el puro sonido, la furia del habla y la onomatopeya? ¿Topografía de un
 aullido? El Chocorrón», un poema que no cabe en ningún marco (alegoría, parábola, símbolo,
 iluminación). No es la pesadilla de un loco lúcido, de un sonámbulo de la literatura, de un vidente.
 Es un estallido de «una granada en una campana al vacío», como dice el propio Fernando. Un
 testamento, sí, pero igualmente un parto…
 ¿Quién es Fernando? ¿Qué es ese «El Chocorrón» al que aluden estas reflexiones
 taquigráficas mías?
 La primera pregunta puede responderse con relativa facilidad; la segunda sólo de un modo
 tentativo, inseguro.
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Fernando es Fernando Silva, narrador, poeta, nacido en Granada, Nicaragua, en 1927.
 Además, médico que hizo sus estudios en la Universidad Nacional con posgrado en París, y se
 especializó en Pediatría (después del triunfo revolucionario sandinista ha dirigido el programa
 de vacunación infantil del Ministerio de Salud). Ha publicado dos libros de versos (Barro en la
 sangre, de 1952 y Agua Arriba, de 1968), una novela (El Comandante, 1969) y varios libros de
 cuentos. Ha ganado dos veces el Premio Nacional Rubén Darío. Ha visitado Cuba en diversas
 oportunidades. (Yo lo conocí en 1980, cuando integraba el jurado del Premio Casa y fascinaba a
 un variopinto y boquiabierto auditorio con interminables relatos donde el mito y la historia, la
 realidad y el deseo se fusionaban al conjuro de sus geniales dotes de actor-narrador; recuerdo
 que Eduardo Galeano le decía: Mira, carajo, Fernando, ¿te tragaste la flauta del encantador de
 serpientes o que?)
 Y fue en la terraza de su casa de Managua —entre libaciones de ron Flor de Caña, después
 de escucharme el relato de mis experiencias de Zelaya Norte—, ya tarde en la noche, que
 Fernando me habló de «El Chocorrón». Con voz pausada, y cálida me explicaba que «El
 Chocorrón» era su mejor poema, pero que no existía en ningún papel.
 —Te lo sabes de memoria…
 —Tampoco, pues; sería imposible.
 —¿Y entonces?
 Y entonces me explicó cómo lo había compuesto (o creado, dicho, gritado, cualquier verbo
 es insuficiente) en varias noches sucesivas de 1974, en un estado cercano a la locura, en medio
 de feroces risotadas que hacían estremecer a su familia, y de amargos sollozos que sonaban
 horribles en el silencio de la noche. Una grabadora recogió aquel río de signos y rugidos.
 —Y ahora vas a escuchar mi poema impublicable —me dijo, y pulsó el botón de su vieja
 Sanyo de baterías…
 No voy a cometer la tontería de intentar explicarles, en palabras, qué fue lo que escuché
 durante casi una hora, con el aliento contenido, acosado por una creciente angustia. ¿El canto de
 la vida y la muerte? ¿El fin de la poesía, tal como la conocemos, para dar nacimiento a otro
 modo de hacerla o deshacerla? «El Chocorrón» (ese insecto que llamamos nosotros Chicharrón)
 voló, y voló, y voló en la noche de Managua, y yo fui el único testigo…
 ¿De qué otro modo, sino andando por ahí, por los caminos del mundo con su grabadora a
 cuestas y presumiblemente apoyándose en un largo cayado, puede el profeta Fernando Silva
 revelar su palabra poética nueva a los otros?
 Así quiero imaginármelo, así me lo imagino. (¿Recuerdan? Oh, musa, canta la cólera del…)
 En la tierra de Shota Rustavelli*
 Octubre de 1978. Estoy en la terraza de mi habitación, en el quinto piso del majestuoso hotel
 Iveria, orgullo de los hospitalarios tbilisenses. Son las diez de la noche y sopla un viento suave
 del sur. Allá abajo destellan, como joyas, las luces de Tbilisi, ciudad con más de 1 500 años de
 rica historia y uno de los lugares más hermosos que han visto mis ojos. El tráfico es incesante
 por las avenidas que bordean las márgenes del Kurá; ese otro río de luces es uno de los símbolos
 de la prosperidad y del elevado nivel de vida de esta República que, hace apenas setenta años,
 era una de las regiones más atrasadas del Imperio ruso.
 Mañana abandono Tbilisi. Un avión de Aeroflot me llevará, en dos horas, al aeropuerto de
 Domodiedovo en Moscú. Vuelven a mi memoria las múltiples experiencias de estos Días de la
 Literatura Soviética en Georgia, evento en el que hemos participado a nombre de Cuba el crítico
 Desiderio Navarro y yo. A lo largo de una semana he podido intercambiar experiencias con
 Rimma Kazakova, Silvia Kaputikián, Bela Ajamadulina, David Kuguitinov, Yuri Ritjeu, Iraki
 Abashidze… He tenido la satisfacción de escuchar el arte de la canción georgiana (fuente de
 inspiración de Glinka, Balakiriev, Rubinstein, Chaikovsky y objeto, desde hace mucho, de la
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atención de folkloristas y musicólogos de todos los continentes), he probado los apetitosos
 platos de la comida georgiana (su famoso vino de uvas, el jinrali, el mtsvadi —shashlyk del
 Cáucaso— y el mohadi), y he recorrido impresionantes monumentos de los siglos X y XI: la
 antigua capital Majeta, el monasterio de Dzhavary, la fortaleza de Ninodzminda…
 Mañana abandono Tbilisi…
 Vuelvo el rostro para ver, allá a lo lejos, en la cima del monte de San David, el panteón de
 Mtatamind, construido oficialmente en 1929 con motivo del 100 aniversario del fallecimiento
 de Griboliedov (1795-1829). Desde el panteón, por cierto, se abre una vista inolvidable de
 Tbilisi, guarecida por montañas y parcialmente oculta en las mañanas bajo un finísimo manto de
 niebla.
 * Bohemia [La Habana], año 76, no. 52, 28 de diciembre de 1984, p. 20.
 Después de la inauguración oficial de los Días de la Literatura Soviética en Georgia, las
 actividades se sucedieron: paseos por la ciudad; una emocionante velada en el Palacio de
 Pioneros (que lleva el nombre de Dzneladze); una excursión a Kajeti, región donde se dan las
 uvas negras más grandes y jugosas que he visto en mi vida; una visita a la academia de pintura
 de la ciudad y al museo de arte georgiano, donde pude ver más de cincuenta cuadros de
 Pirosmanasvili…
 Son ya las diez y treinta de la noche. Mañana abandono Tbilisi. Tendría que llenar muchas
 páginas para describir todo lo que he visto y escuchado en estos días espléndidos… En realidad,
 debería intentar dormir un poco; pero lo que realmente hago es pedirle un té a la camarera y
 sentarme cómodamente a leer el hermoso ejemplar con la traducción francesa de El caballero de
 la piel de tigre que me han obsequiado en la Unión de Escritores Georgianos.
 Ni aun de la ortografía del nombre de Rustavelli podemos estar seguros; pero no hay dudas
 de que vivió durante los siglos XII-XIII —a juzgar por los datos que es posible escarbar en su
 poema épico, dedicado a la célebre reina Tamara (1184-1211)— y que buena parte de su vida
 transcurrió cerca de Mzkhet. La mayoría de los historiadores coinciden en aceptar como
 aproximadamente cierta la leyenda de que Rustavelli —educado en Atenas— llegó a ser
 consejero y tesorero de la reina Tamara; enamorado de ella, debió de abandonar la vida pública
 y hacerse monje.
 Los georgianos afirman que precisamente en Georgia estaba el vellocino de oro; y afirman
 también que Rustavelli alcanza, para las letras georgianas, la misma estatura que Homero para
 la literatura griega, o Virgilio para la literatura latina. No hay que dudar mucho de la primera
 afirmación; pero no hay que dudar en lo absoluto de la segunda. Más aún: El caballero de la
 piel de tigre es un texto digno de situarse entre las obras maestras de la literatura universal, y su
 autor, el enigmático Rustavelli, merece honores de coloso.
 Ignoro si existe una traducción al español del extenso poema de Rustavelli; casi podría
 asegurar que no. Es una carencia que alguna vez tendremos que resolver. Desde luego, no es
 tarea fácil, sobre todo porque quien la emprendiera debería aprender primero una lengua tan
 tercamente difícil para los hispanoparlantes como es el georgiano; pero mientras no se dé ese
 paso, acaso remediaría traer el texto al español desde el francés o el inglés…
 Doce de la noche… Mañana abandono Tbilisi. Dejo el libro de Rustavelli sobre el sillón y
 salgo de nuevo a la terraza. Alzo una vez más los ojos hacia las estrellas. Por mi mente pasan
 los versos del gran bardo georgiano:
 La lengua no puede expresar las alabanzas
 que ella merece
 Ella, desde luego, era la altiva y desdeñosa reina Tamara. Pero y yo, Tbilisi, yo: ¿puede mi
 lengua expresar las alabanzas que tú mereces?
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Sylvia Beach. Shakespeare and Company*
 I
 En el verano de 1919 una culta, sociable y fea muchacha de Baltimore llamada Sylvia Beach
 abrió una librería norteamericana en París. El negocio era modesto, como modesta era la vida en
 la Europa de entonces a causa de la guerra: Shakespeare and company, que así se llamaba la
 librería, ocupaba un pequeño local en cierta empinada callecita de tiendas de ropa de la Rive
 Gauche; sus pesados escaparates de roble, que ahora mostraban libros, probablemente
 exhibieron, sesenta años atrás, los vestidos de seda que aparecen descritos en las novelas de
 Balzac.
 Shakespeare and company, más que vender, prestaba libros, casi siempre primeras obras de
 jóvenes escritores anglosajones; pero también era posible hallar en los estantes obras de autores
 franceses, desde Aragon (que por cierto enamoraba a una hermana de Sylvia a quien comparaba
 con la momia de Cleopatra) hasta el consagrado André Maurois, pasando por Gide, Larbaud o
 Benda. Cuando Shakespeare and Co. abrió las puertas, su dueña estaba muy lejos de imaginar
 que aquella librería se iba a convertir, durante las dos décadas siguientes, en el centro de reunión
 de los más brillantes escritores que vivían en París.
 Un reciente libro de Noel Fitch sobre Sylvia se extiende en las relaciones entre la entusiasta
 librera y las oleadas de escritores norteamericanos que a partir de 1903 (fecha de la llegada de la
 Stein a Francia) hasta los primeros años de la década del treinta, instalaron sus cuarteles de
 invierno en los cafés de Saint-Germain des Prés. Pero el nombre de Sylvia Beach ha quedado
 asociado, en la historia de la literatura mundial, al libro de ficción más famoso y menos leído
 del siglo XX después de Finnigan’s Wake: Ulysses, esa divertida y erudita «encicloferia» con la
 que el irlandés genial, rencoroso y medio ciego llamado James Joyce transformó radicalmente el
 arte de narrar.
 * Bohemia [La Habana], año 77, no. 1, 4 de enero de 1985, p. 20.
 En otra oportunidad podríamos hablar de Ulysses (después de todo, como se jactaba Joyce y
 acaban de demostrarnos un grupo de estudiosos alemanes encabezados por Hans W. Gabler y
 Wolfhard Steppe en su nueva edición corregida de la novela, tenemos la eternidad por delante
 para volver sobre ese libro inagotable); pero sabemos que la censura yanqui atacó tanto y por
 tan diversos flancos la obra que los editores de Little Review, que habían dado a conocer
 capítulos sueltos en su revista, fueron procesados en Estados Unidos por «publicar
 obscenidades»; con aquellos truenos, ningún editor quería hacerse cargo del muerto. Y fue
 Sylvia quien, desafiando el filisteísmo norteamericano, asumió la responsabilidad de publicar,
 bajo el sello de Shakespeare and Co., el libro maldito.
 II
 Ha comenzado a lloviznar en París. Son las 5 de la tarde del lunes 25 de septiembre de 1984.
 Me detengo ante los escaparates de Shakespeare and Co., que ya no está cerca de la rue de
 l’Odéon, como en tiempos de Sylvia, sino en la rue de la Bucherie, casi frente a Notre Dame,
 por supuesto que aún en la Rive Gauche. Soy un joyceano descalzo, pero persistente; por tanto,
 no puede dejar de emocionarme cuando descubro, entre los mal colocados libros que exhibe
 fuera de venta una de las vidrieras, un ejemplar del libro «azul griego», es decir, la edición de
 Ulysses que hizo la Beach en 1922.
 Entro. Cualquier breve descripción de lo que es Shakespeare and Co. con sus estantes
 atiborrados de libros viejos y nuevos en más de una decena de idiomas, los gatos y las palomas
 saltando por las mesas y los libros apilados en el suelo; cualquier descripción, digo, está
 destinada al fracaso; sería (y creo que la comparación es exacta) como intentar hablar en diez
 líneas de La Bodeguita del Medio.
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Hay unas quince personas, la mayoría como yo, extranjeros de paso por París. El dueño de
 Shakespeare and Co. hoy se llama George Whitman, y se dice que es biznieto del gran poeta de
 Manhattan. Recuerda mucho al Quijote de Doré. Viste un traje viejo de paño gris y se mueve
 entre los visitantes mostrando sus habilidades poliglotas; va diciendo, en varios idiomas (el
 español incluido) que el jueves siguiente el señor Durrell va a estar allí firmando sus libros;
 todos quedamos invitados…
 En una de las paredes hay una amarillenta foto de Sylvia, probablemente de 1939. Lleva un
 severo traje sastre y el pelo ya gris recogido en un moño. Su mirada parece ausente. ¿En qué
 pensaba? Me viene a la memoria lo que ella cuenta al final de su autobiografía. Los alemanes se
 baten en retirada en las calles de la capital francesa. Es 1945. Han pasado dos décadas y media
 desde que Shakespeare and Co. abrió sus puertas. Los mejores amigos norteamericanos han
 muerto o ya no viven en París; en cuanto a los amigos franceses, también algunos han muerto;
 otros, como Aragon, luchan en la resistencia; Pound se ha convertido en un canalla. En todo
 caso el tiempo no ha pasado en vano. De pronto una hilera de jeeps se detiene en la rue de
 l’Odéon y los vecinos se ponen a gritar: «¡Sylvia, es Hemingway!» Sylvia baja corriendo las
 escaleras. Ya aquel Ernest de pelo negro y músculos duros que conoció en 1920 es el maduro,
 canoso, un poco obeso y célebre autor de Tener y no tener y Por quién doblan las campanas. El
 escritor se adelanta, la carga, da vueltas con ella mientras ríe y la besa. Cuando por fin pasan las
 lágrimas, Hemingway se descuelga del hombro la ametralladora, se echa hacia atrás el casco de
 acero y le pregunta qué puede hacer por Shakespeare and Co.
 Le preguntamos (dice Sylvia) si podía reducir a los nazis que aún permanecían en los tejados de
 las casas […] Hizo bajar a su compañía de los jeeps y llevó a los hombres a los tejados. Por última
 vez oímos disparos en la rue de l’Odéon. Hemingway y sus hombres descendieron a la calle de
 nuevo y se alejaron en sus jeeps para «liberar», según palabras de Hemingway, «los sotanos del
 Ritz».
 Cervantes. Don Quijote cumple 380 años*
 Muchas creaciones de la imaginación o la inteligencia desaparecen para siempre después de un
 intervalo de tiempo que oscila, como ha dicho alguien, entre una hora de sobremesa y una
 generación. Pero hay otras que acompañan al hombre sobremesa tras sobremesa y generación
 tras generación sin perder del todo su encanto primitivo: esas son las que forman el legado
 cultural de nuestra especie y, casi sin excepción, continúan influyendo de manera directa o
 indirecta en nosotros: tal es el caso de la primera novela moderna, El ingenioso hidalgo Don
 Quijote de la Mancha, que en 1985 cumple 380 años de editada. Quizá quepa agregar que fue
 escrita por el autor de mayor genio inventivo que ha producido nuestra lengua: Miguel de
 Cervantes Saavedra…
 Alcalá de Henares está situada en el kilómetro 31 de la carretera Madrid-Zaragoza. Allí
 radicaba hasta hace pocos años, y desde 1499, la Universidad Complutense. Hoy sobrevive el
 núcleo principal, el Colegio Mayor de San Idelfonso; en el Paraninfo del Colegio Mayor, Alejo
 Carpentier recibió en 1979 de manos del rey de España el Premio Cervantes. Todo el mundo
 sabe, desde luego, que ese importante galardón iberoamericano se otorga en Alcalá de Henares
 porque esta ciudad vio nacer, un día de octubre de 1547, al autor de Don Quijote.
 * Bohemia [La Habana], año 77, no. 3, 18 de enero de 1985, p. 20.
 Hace poco más de un año pasé seis días en Alcalá de Henares. La actriz Laura Brito y el
 concejal Jesús Pajares Ortega me acompañaron una tarde a la casa natal de Cervantes, en Calle
 Mayor casi esquina a la Calzada de la Imagen. Mis amigos españoles me advirtieron que los
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arquitectos habían reconstruido una casa del siglo XVI, siguiendo las investigaciones de Astrana
 Marín, quien aseguraba que allí había vivido el «sangrador» Rodrigo de Cervantes, padre de
 Miguel. La casa es grande, y se desarrolla alrededor de un patio empedrado. De los Cervantes,
 realmente, no hay nada. En las habitaciones superiores pueden verse, en vitrinas, ediciones
 antiguas y recientes de Don Quijote, quizá cincuenta o sesenta en varios idiomas, porque ningún
 libro, con la sola excepción de la Biblia, ha tenido mayor difusión en la historia de la cultura
 humana que Don Quijote. Un poco antes de morir, el propio Cervantes llegó a ver la traducción
 de su mayor obra a varios idiomas, y también supo del gran número de ejemplares que se habían
 editado de ella, y así escribió: «Treinta mil volúmenes se han impreso de mi historia [Don
 Quijote] y lleva camino de imprimirse treinta mil veces de millares, si el cielo no lo remedia.»
 Estimados conservadores señalan que de la famosa novela se han hecho, desde 1605 hasta 1984,
 más de dos mil quinientas ediciones en cincuenta idiomas; hay que agregar por lo menos dos en
 Braille, cinco en esperanto y, además, algunas bilingües (como las tres anglochinas que se
 publicaron en Inglaterra en el siglo pasado). Contrariamente a lo que ha ocurrido con muchos
 libros, el número de ediciones de Don Quijote ha aumentado con los siglos; así, en el XVII se
 hicieron 76 fuera de España, contra 155 en el XVIII, 577 en el XIX y más de 750 en lo que va del
 XX. En Cuba, y por iniciativa de Fidel, el primer libro que salió en 1960 de las prensas de la
 recién creada Imprenta Nacional fue precisamente la novela de Cervantes; la edición, en cuatro
 tomos, constaba de 100 mil ejemplares, y se vendió al increíble precio de veinticinco centavos
 cada tomo.
 Goethe prefería la primera parte de Don Quijote a la segunda; pero la tendencia general ha
 sido considerar a la segunda como artísticamente superior a la primera, a pesar de las
 debilidades de los últimos capítulos. Sklovski opinaba que las dos partes eran en realidad
 novelas distintas (como Veinte años después con relación a Los tres mosqueteros). A mi juicio
 tirios y troyanos tienen razón. Don Quijote es dos novelas porque cada «parte» propone, más
 alla de las obvias semejanzas (personajes, organización, estructura), enfoques divergentes sobre
 los hombres y el mundo; y es una sola porque la falta de un motivo argumental unitario en la
 primera parte se resuelve en la segunda, donde el argumento se organiza, se hace visible por
 decirlo así.
 Hay una montaña de interpretaciones de toda índole sobre la colosal e inagotable novela de
 Cervantes. La crítica más reciente quiere ver en Don Quijote una parábola sobre el poder de la
 literatura. Marthe Robert, por ejemplo, anota que Don Quijote se lanza a los caminos movido
 por los libros, de modo que todas sus aventuras son un intento de llegar a saber lo que se
 encuentra en el fondo de la literatura, si esta se asemeja a la vida o si es simplemente una mala
 copia indigna de fe.
 Las recompensas a veces le llegan tardiamente a los escritores. Es célebre la irónica frase del
 anciano Bernard Shaw cuando supo que le había sido concedido por fin el premio Nobel: «Este
 premio significa para un escritor lo que significa un salvavidas para un hombre que se está
 ahogando; en mi caso, le han lanzado el salvavidas a un hombre que se ahogó…» No dudo que
 el fantasma de Cervantes haya ganado millones con Don Quijote, pero el Cervantes de carne y
 hueso fue un pobre casi de solemnidad a lo largo de su vida. El licenciado Francisco Márquez
 de Torres refiere que cuando el cardenal arzobispo de Toledo fue a pagar la visita que le había
 hecho el embajador de Francia, sacaron en la conversación a Cervantes, y entonces el
 diplomático se deshizo en elogios de la obra del escritor español. Preguntó por su edad,
 profesión y recursos financieros, y el cardenal tuvo que decir que era viejo, soldado, hidalgo y
 pobre, a lo que el embajador comentó: «¿Pues que a tal hombre no lo tiene España muy rico y
 sustentado del erario público?» Y agregó con sarcasmo: «Quiera dios que nunca tenga
 abundancia, para que sus obras, siendo él pobre, hagan rico a todo el mundo…»
 Cervantes murió el mismo día que Shakespeare y el mismo año, es decir, el 23 de abril de
 1616.
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Mihaly Babits: los oscuros fuegos de la noche*
 Una de las más vigorosas revistas literarias europeas de este siglo fue la legendaria Nyugat, que
 se editó en Budapest entre 1908 y 1941 y en la que colaboraron casi todos los grandes escritores
 contemporáneos de Hungría: Endre Ady, el filósofo Lukács, Mihaly Babits, Gyula Illyés, Gyula
 Juhász, Dezso Kosztolanyl, Frigyes Karinthy, Margit Kafka…
 Nyugat fue testigo de dos guerras mundiales y tres generaciones de literatos pasaron por sus
 páginas; incluso, como advierte Eva Toth, la revista fue el punto de donde partieron los
 representantes de corrientes contrarias a ella. Atila Jozsef, por ejemplo. Si es cierto que las
 vanguardias literarias del siglo XX no pueden explicarse sin las publicaciones periódicas (en las
 que nacieron, se desarrollaron, se consagraron y a menudo murieron en honor de gloria o
 naftalina todos los ismos que contiene el diccionario de Saínz de Robles), Nyugat es la prueba
 más irrefutable de la veracidad de esta afirmación.
 * Bohemia [La Habana], año 77, no. 5, 1º de febrero de 1985, p. 20.
 De 1929 hasta su muerte en 1941 (que fue también la de la revista), Mihaly Babits estuvo al
 timón de Nyugat. No resulta fácil hablar de Babits en pocas líneas. Hombre de vastos
 conocimientos humanísticos (como lo demuestra su Historia de la literatura europea),
 infatigable traductor (vertió al húngaro obras de Sófocles, Shakespeare, Baudelaire, Kant,
 himnos religiosos latinos medievales y la Divina Comedia en tersa rima, que le valió en 1940 el
 Premio San Remo), novelista (Hijos de la muerte), Babits fue, ante todo, un poeta, un inmenso
 poeta a la altura de contemporáneos suyos como Valery, Machado, Rilke, Yeats o Blok.
 En 1978 yo estaba bajo la fascinación de la poesía de Babits. Llevaba leídos muchos de sus
 poemas traducidos al inglés y al francés, y hasta había intentado una glosa del texto «Quizá el
 diluvio» (que después trajo al español, en magníficos endecasílabos, David Chericián). Por
 entonces las editoriales Arte y Literatura y Corvina trabajaban conjuntamente en una gran
 antología de la poesía húngara; a mí se me asignó la tarea —si cabe expresarse así tratándose de
 poesía— de hacer las versiones en nuestro idioma de varios poemas de otro gran escritor
 magiar, amigo de Babits y también colaborador de Nyugat: Gyula Juhász. Pero Babits y su
 Libro de Jonás me seguían obsesionando desde lejos.
 Un año después, en el otoño de 1979, viajé a Hungría. Y quiso mi buena estrella que el
 encuentro internacional de escritores al que el maestro Eliseo Diego y yo estábamos invitados
 tuviese lugar, precisamente, en la pequeña ciudad que había visto nacer a Mihaly Babits el 28 de
 noviembre de 1883: Szekazard, al este del Danubio y unos 160 kilómetros de Budapest.
 La noche de Szekazard (o Aliscum, como llamaban los romanos a esa región) ha quedado, en
 la poesía angustiada de Babits, como un símbolo misterioso del bien y la belleza. En uno de los
 más memorables versos de amor de la poesía húngara, el poeta dice a su amada: «Aliscum
 éjhajú láuya», muchacha de cabellos de noche de Aliscum.
 Los habitantes de Szekazard, esa pintoresca ciudad que huele a uvas machacadas, viven
 orgullosos de Babits, y conservan con provinciano cariño su modesta casa natal. En la casa hay
 un retrato del poeta; si la memoria no me traiciona, es un pastel, y cuelga en una de las paredes
 blancas del último cuarto, junto a una ventanita que se asoma hacia el patio sembrado de
 cerezos enanos. Desde el retrato, Babits mira con sus tristes ojos mansos a los turistas que
 curiosean lo que fueron las pertenencias de él y sus padres; es una mirada dolida, tímida,
 azorada que embarga de piedad… He visitado, y siempre con fervor, el lugar donde vinieron al
 mundo o gastaron parte de sus vidas algunos de los escritores que admiro: Martí, Dostoievski,
 Kafka, Carpentier, Darío, Whitman, Verne, Babits. Y de algún modo que aquí no puedo
 explicar (porque nada ocurrió, salvo lo que se estremecía, sin nombre, dentro de mí) palpé una
 armonía, creí ver (¿o los tendí yo?) puentes entre los signos y las cosas. Alguien podrá
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preguntarme, con toda justicia, qué de común hallé entre la desteñida levita de Martí, la tosca
 cuchara de madera que acompañó a Dostoievski a Siberia, la vieja estilográfica de Kafka, la
 vasija que usaba Cervantes de niño para beber agua o leche, la foto de Darío disfrazado de
 almirante, la pipa de barro cocido de Whitman, el portapapeles de bronce de Verne, la biblia de
 gastadas tapas de cuero de Babits y Versos sencillos, La casa de los muertos, El castillo, Don
 Quijote, Azul, Canto a mí mismo, Viaje al centro de la tierra o El valle de la inquietud. Sin
 discutir le doy la razón: no hallé relación alguna. (Pero, si se afina el oído, si se escucha con el
 corazón, se percibe entonces un rumor de comunión que el lenguaje humano no puede
 traducir…)
 La última noche en Szekazard, antes de volver en ómnibus a Budapest, Diego y yo bebimos
 unas copitas del buen vino de Tolna y comimos manzanas en un café ubicado casi frente al
 Ícaro de Imre Varga que se alza en la plaza central de la ciudad. Arriba no había estrellas, sino,
 como en el verso de Babits, la lisa manta de terciopelo negro de la noche. Desde alguna parte
 llegaba hasta nosotros el canto metálico de las cigarras, ese eterno mensaje de los bosques que
 no comunica noticia alguna. Y yo me preguntaba si habría alguna relación entre el canto de una
 cigarra y la poesía; me preguntaba qué secretos podrían compartir Ícaro y Jonás; me preguntaba
 dónde terminan los cabellos de una muchacha hermosa y comienzan los oscuros fuegos de la
 noche de Aliscum.
 Taj Mahal: amor constante más allá de la muerte*
 El Leyland de Indian Tourism se detiene en una explanada de gravilla, al final de la calle Taj.
 Son las 10 de la mañana del 3 de febrero de 1984. Después de cuatro horas de viaje desde New
 Delhi, hemos llegado por fin a nuestro destino: el Taj Mahal.
 El guía que nos acompaña lleva un gastado suéter verde olivo y un sikh púrpura. Siempre
 ando buscando parecido a la gente, y cuando no lo encuentro lo invento; pero juro que nuestro
 guía es el vivo retrato de Ravi Shankar, el citarista amigo de los ex beatles Harrison y Ringo
 Star. Con una sonrisa estereotipada en los labios finos y oscuros nos invita a descender. A las
 doce del día debemos reunirnos de nuevo en la explanada para almorzar en un restaurante de
 Agra que, según el programa, se llama Peshawari. No es recomendable tomar refrescos en las
 vendutas callejeras; al pie del ómnibus nos darán de inmediato botellas de agua mineral y
 bocaditos de atún en preservos plásticos… Ha hablado en ese inglés de ululantes eles que sólo
 se escucha en la India; después, repite en hindi su parrafada.
 * Bohemia [La Habana], año 77, no. 7, 15 de febrero de 1985, pp. 24-25.
 El único cubano en este «tour» soy yo (Pablo Armando Fernández se ha ido a Bombay y
 Alga Marina Elizagaray y Ramón de Armas se han quedado en Delhi). Los demás pasajeros son
 estudiantes norteamericanos, un matrimonio canadiense, tres viejecillas que parecen sacadas de
 una novela de Thackeray, dos italianas (Paola Cantti, de Milán, y Gina Penssotti, de Roma,
 lectoras ambas de mi admirado Gianni Rodari, muy conversadoras ambas y ambas muy bellas),
 varias familias indias y los inevitables turistas japoneses, con sus nikones de batería al cuello.
 Cuando descendemos del Leyland una nube de vendedores nos asalta con abanicos de
 plumas de pavo real, pulseras y anillos de cobre, o plata o madera o marfil, telas de algodón
 teñidas a mano, cajitas de nácar, figuritas de cristal (un elefante, una reproducción del Taj…).
 Los niños son los que más alborotan: «¡Ten rupees, only ten rupees!»
 Ya vi muchos encantadores de serpientes en Delhi, así que no me detengo cuando cinco o
 seis de ellos comienzan a soplar sus flautas de cañabrava, acuclillados ante la cesta de mimbre
 en forma de calabaza de las que no tardarán en salir, hambrientas y atontadas, las cobras. Paola,
 Gina y yo apretamos el paso, cruzamos un pasaje de columnas de piedras y, ante nuestros ojos
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deslumbrados, aparece en toda su gloriosa belleza el Taj Mahal, una de las más célebres joyas
 de la arquitectura de todos los tiempos…
 El hombre ha visto siempre en el amor, como dice Neruda, la esencia más compacta y
 palpable de la vida, y ha visto en la muerte un dramático misterio sin solución. Quizá por ello la
 lucha entre esas dos fuerzas, el amor y la muerte, sea un tópico del arte y la literatura desde
 antes de los griegos. Creo que de todas las obras de arte hijas del duelo entre el amor y la
 muerte, el Taj Mahal es la única capaz de rivalizar con el Romeo y Julieta del viejo Bill, si fuera
 posible algún tipo de competencia entre las palabras y las piedras…
 El Taj Mahal está ubicado en la región de Brij Bohoomi, a tres kilómetros de la ciudad de
 Agra, una de las más antiguas de la India. Fue construido en la orilla derecha del río Yammuna,
 que a veces tiene un color perlado a causa de las siembras de arroz, y otras (a la altura de Delhi,
 o más al norte, donde las aguas están revueltas) parece té.
 A la muerte del próspero emperador de Agra, Jahangir Nur Jahan, en 1627, y después de
 varias conspiraciones palaciegas, fue proclamado sucesor Asaf Uddaula, que subió al trono con
 el nombre de Shah Jahan. La segunda esposa de Shah Jahan se llamaba Mumtaj Mahal, había
 nacido en 1592 y era de origen persa. Según la tradición, fue devota compañera del emperador.
 Jamás interfirió en los asuntos administrativos y políticos, pero Shah Jahan tenía muy en cuenta
 sus opiniones, que solían ser acertadas.
 En 1631, durante el segundo año de su reinado, Shah Jahan partió con sus tropas hacia
 Decan, para combatir al insurrecto Khan Lodi. La emperatriz lo acompañó en la campaña, pero
 durante la marcha fatigosa y larga enfermó de gravedad. Nada pudieron hacer los médicos del
 emperador. Una noche, Shah Jahan, abatido, se inclinó sobre la moribunda y le dijo con
 lágrimas en los ojos: ¿Cómo puedo demostrarle al mundo cuánto te amo, Muntaj? Con voz
 débil, ella le respondió que construyéndole una tumba única y hermosa. El 17 de junio de 1631,
 a los 39 años de edad, Mumtaj Mahal cerró los ojos para siempre.
 A mediados de 1632 el emperador hizo venir de todos los rincones de su Imperio, pero
 también de Irán y Turquía, a los mejores arquitectos y alarifes. Y cuando halló un proyecto que
 le parecía digno de la memoria de su Mumtaj ordenó su construcción.
 Durante diez años, veinte mil obreros trabajaron en las obras del Taj. Se trajeron los
 materiales desde sitios lejanos (la malaquita, por ejemplo, se importó de Sudáfrica, y el
 lapislázuli de Afganistán). Toneladas de piedras de mármol fueron transportadas a Agra a través
 de la selva. Hoy se estima que fueron gastados cerca de dos billones de rupias en el mausoleo de
 Mumtaj Mahal y en los edificios, fuentes y jardines adyacentes.
 Los años finales de Shah Jahan transcurrieron a la sombra del infortunio. En 1659 fue hecho
 prisionero por su hijo menor Auragzeb, que ordenó asesinar a casi todos sus hermanos. Shah
 Jahan fue encerrado en el fuerte de Agra. Allí permaneció incomunicado por espacio de siete
 años.
 El 22 de enero de 1666, viejo, amargado y enfermo, el emperador le pidió a su hija Jehan
 Ara (que lo acompañó en la prisión todos esos años) que lo ayudara a ponerse de pie y llegar
 hasta una de las ventanas ojivales de su celda-habitación: quería ver por última vez la tumba de
 Mumtaj. Bajo la luna llena, el mausoleo parecía un fantasma flotando sobre las aguas quietas
 del Yammuna… Pocos minutos después, el emperador derrocado murió…
 El Taj Mahal ha sido descrito, fotografiado, pintado como pocos edificios en el mundo. Pero
 ni las palabras, ni la pintura, ni la fotografía, pueden dar una idea cabal de su imponente belleza,
 libre de la cárcel del tiempo.
 Paola me hace una foto con mi cámara Zenit, con el mausoleo al fondo. Y mientras la bella
 morena toma foco y me pide en broma «una sonrisa inmortal», yo pienso en Shah Jahan y
 Mumtaj Mahal, y en su amor ejemplar, que gracias al Taj, venció sobre la muerte y el olvido.
 Alí Primera: la canción necesaria*
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Los cables traen la triste noticia: Alí Primera, el popular cantante y compositor venezolano,
 perdió la vida en uno de los cientos de accidentes automovilísticos que ocurren diariamente en
 Caracas, ciudad de tráfico infernal (con su más de medio millón de vehículos) a la que, con toda
 razón, algunos llaman «el garaje del mundo». Tenía al morir 36 años y acababa de grabar un
 disco de larga duración. Alí había alcanzado fama internacional, sobre todo, con sus temas
 Casas de cartón y Canción bolivariana.
 Algún día se escribirá la historia de la canción política en América Latina. Alí, que echó su
 corazón y su voz en el gran río del pueblo, y que hizo de la solidaridad revolucionaria una
 patria, ocupará un lugar destacado en esa historia. «Si no hay verdad en los cantores», dijo en
 una ocasión, «entonces no habrá verdad en el canto ni en mí esperanza». Uno de sus últimos LP
 se titulaba Al pueblo lo que es del César; allí se hablaba de «la canción necesaria», que «tal vez
 no llegue a dirigir los batallones, pero ayudará a formarlos».
 * Bohemia [La Habana], año 77, no. 9, 1 de marzo de 1985, p. 23.
 Me viene a la memoria la célebre consigna que lanzó Pete Seeger en uno de sus
 multitudinarios recitales neoyorquinos de mediados de los años sesenta: «Si alguna vez la pluma
 fue más fuerte que la espada, hoy la guitarra puede más que La Bomba.» La orgullosa frase del
 gran artista folk norteamericano, lo mismo que el epigramático comentario del ecuatoriano
 Montalvo cuando supo la muerte del dictador García Moreno («mi pluma lo mató»), tiene,
 desde luego, un carácter traslaticio, metafórico: lo que ambos querían recordarnos es que todo
 artista que lo sea de veras debe luchar, con los medios que le son específicos (y por los diversos
 y a menudo paradójicos caminos que escoge el arte en busca de su destino), para que la
 humanidad tenga un futuro, y para que ese futuro no sea ni una pesadilla ni un estercolero. (Aun
 así, a veces las metáforas sangran: Víctor Jara cantándole a la vida a cinco pasos de los fusiles
 que un instante después iban a hundirlo en la muerte es un ejemplo, y no el único, de que hay
 «guitarras» y «plumas» capaces, llegado el momento, de ponerles pecho a las balas en el sentido
 más recto y dramático de la expresión…).
 A fines de abril de 1983 viajé a Venezuela, vía Panamá, para colaborar en un proyecto
 cinematográfico. Por razones que aquí no vienen al caso, aquel viaje tenía para mí tintes
 sentimentales. Y hubiera pasado las monótonas horas de avión y la tediosa escala panameña con
 la barbilla apoyada en los nudillos y la mirada perdida detrás de tercos fantasmas del pasado, si
 no hubiera tenido la inmensa fortuna de encontrarme con Alí en Rancho Boyeros: Alí, que
 retornaba a su país después de una estancia de diez días en esa nueva Capital de la Gloria,
 Managua.
 El tiempo se nos fue —y nunca la frase hecha fue más exacta— volando. Entre cervezas y
 cigarros, hablamos de poesía, salsa, cine, mujeres, amigos comunes, la nueva canción,
 Nicaragua, la última novela de Otero Silva, los Andes (Mérida era mi destino final), y hasta de
 la tan llevada y traída República del Este (ese non sancto santuario caraqueño del Johny Walker
 donde, entre agudezas y saladitos, algunos intelectuales lloran lágrimas de cocodrilo sobre sus
 veleidades revolucionarias de la década del sesenta)… Las carcajadas de Alí estremecían
 peligrosamente los aviones, primero el de Cubana y luego el de la aerolínea venezolana, cuando
 yo le pagaba con algún chiste de mi patio, los que él me hacía sobre margariteños (imitando a la
 perfección, por cierto, el habla rápida, bisbiseante y atropellada de los naturales de Isla
 Margarita).
 Nos despedimos en La Guaira, con un largo abrazo y confiados «Nos vemos, vale», «Nos
 vemos, chico». Quedaba en pie una mutua promesa: trabajar en la idea de un documental sobre
 la nueva canción latinoamericana. Alí sentía particular atracción por el cine; después de todo,
 como dijo humorísticamente Woody Allen en alguno de sus libros, ningún ser humano escapa a
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la fascinación del llamado Séptimo Arte, excepción hecha de los cineastas, porque ellos están
 obligados a almorzar y comer con y de él…
 Durante varias generaciones, la canción popular latinoamericana se ha hecho eco, y a veces
 bandera, de las aspiraciones sociales y políticas de nuestros pueblos. Empuñada por trovadores
 trashumantes, y de la mano de otras manifestaciones artísticas igualmente insurgentes, como la
 poesía, la canción popular mantuvo siempre entre nosotros su indeclinable vocación
 democrática. La Nueva Canción Latinoamericana —de la cual forma parte el Movimiento de la
 Nueva Trova— heredó, pues, una larga tradición combatiente.
 Alí Primera, una de las figuras más carismáticas de ese nuevo modo de cantar —nuevo, pero
 afincado en una trayectoria de más de un siglo—, no se rindió al comercialismo. Jamás renunció
 a la inconformidad; jamás dejó de condenar la deshumanización del hombre en el capitalismo.
 A pesar de las jugosas ofertas que le hicieron para que diluyera su arte en las inofensivas aguas
 de la música facilona, Alí no se dejó poner jamás —como dicen los venezolanos de aquellos
 artistas y escritores que no claudican— «el bozal de arepas».
 Bob Dylan —que luego fue digerido por el sistema, y obligado a renegar de los valores que
 antes había sublimado— le advertía a un cantante cuya integridad estaba siendo resquebrajada
 con dinero: «Creo que cuando llegue tu muerte, / encontrarás que la plata que hiciste / no te
 devolverá el alma…» Alí Primera nunca fue rico, ni quiso serlo. Su alma permaneció intacta: el
 diablo de la música amelcochada y las letras banales no pudo comprarla.
 Norman McLaren: el Picasso del dibujo animado*
 Una vez le pidieron opinión a Dalí sobre los «móviles» de Calder, y el muy zorro respondió:
 «Lo menos que se le puede exigir a una escultura es que se esté quieta…» Si algún caballero del
 cine mudo hubiera estado en la Escuela de Arte de Glasgow aquel día de 1933 en que el
 estudiante McLaren proyectó su corto Untitled (sucesión de dibujos hechos directamente sobre
 el celuloide) ¿habría dicho, acaso, «lo menos que se le puede pedir a un cineasta es que filme
 como Dios manda?
 Muchos años después, McLaren explicó así su revolucionaria técnica: «Muy sencillo: no
 tenía una cámara.» Y por eso se fue a ver a un distribuidor de mala muerte, le dio 25 peniques
 por una vieja película y «lavó» la vieja película con disolvente. El resto fue coser y cantar, a
 fuerza de talento y con ayuda de un pincel, tinta china y barniz de uñas…
 Norman McLaren nació en 1914 en Stirling, Escocia. A partir de Untitled y hasta 1936
 realizó seis cortos, usando técnicas experimentales. A fines del 36 ingresó en la Unidad Fílmica
 de la Oficina de Correos, con un salario de miseria. Pero allí se podía «jugar» con el cine. La
 razón era bien simple: al frente de la Unidad Fílmica no había un burócrata, sino un artista, John
 Grierson, que nucleaba en torno suyo a creadores de vanguardia como Auden, Benjamín Britten,
 Cavalcanti, Len Lye, Basil Wrighty…
 «Aquí, le dijo Grierson a MaLaren, adquirirás la disciplina. De la imaginación no debes
 preocuparte, porque tienes suficiente.» Fueron palabras muy estimulantes; pero «suficiente» era
 un adjetivo en extremo insuficiente para describir la imaginación de aquel muchacho que
 llegaría a convertirse en el Picasso del cine de animación…
 * Bohemia [La Habana], año 77, no. 11, 15 de marzo de 1985, pp. 25-26.
 En 1938, McLaren fue transferido temporalmente al Filme Center de Londres. Los dos años
 con Grierson lo habían fogueado en el hostinato rigore. En Londres McLaren rodó un par de
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películas de propaganda y a fines de 1939 se marchó a Estados Unidos. Allí permaneció
 sobreviviendo en medio de la Gran Depresión con trabajitos ocasionales y mal remunerados,
 hasta que una mañana de noviembre de 1941 una llamada telefónica desde Ottawa cambió su
 destino. Era Grierson. Se había establecido en Canadá y estaba organizando, a cuenta del
 gobierno, una oficinita de cine. McLaren hizo sus maletas y acudió al reclamo. La «oficinita» de
 Grierson llegaría a convertirse en una leyenda en el mundo del dibujo animado: la National Film
 Board.
 La filmografía canadiense de McLaren es muy extensa. Allí, en la NFB, ha rodado sus filmes
 más célebres: Neighbours (que ganó un Oscar en 1952), Blinkity Blank (1955), Le Merle (1958),
 Ballet Adagio (1972), Narcissus (1981). Muy pocos artistas contemporáneos han recibido tan
 altos honores como McLaren, Hoy, a los 72 años y a pesar de su precaria salud, aún filma,
 aconseja, recorre los estudios. «Tengo mil filmes en la cabeza», le dijo hace poco a un
 periodista no muy original que le preguntó por sus «planes futuros».
 En 1963 yo tenía 17 años y trabajaba en el Departamento de Animación del ICAIC. El
 pequeño grupo de pioneros que, encabezados por Jesús de Armas, ayudamos a consolidar el
 filme de animación cubano, nos reuníamos a veces para ver los clásicos del género: El
 unicornio, Ruka, Érase una vez, El corazón delator, y desde luego, todo McLaren.
 Y he aquí que una mañana apareció en el Departamento, como ocurría a menudo, un turista
 extranjero. Era alto, delgado y con ese enrojecimiento en las mejillas que identifica a mil leguas
 al bebedor fuerte… No sé en qué momento ocurrió el apocalipsis. Creo recordar que el turista
 recorrió nuestra instalación sin que nadie le prestase mucha atención. Y cuando ya se iba, el
 dibujante José Reyes le preguntó por pura fórmula cómo se llamaba. «Norman McLaren», dijo
 el turista. Y Pepe entonces, pálido como el zombi de Caligari, gritó a todo pulmón:
 «¡CABALLEROS, SI ES MCLAREN!»
 Durante una semana McLaren compartió sus experiencias con nosotros. Lo acosamos a
 preguntas, vio nuestros filmes. Siempre sonreía y hablaba con voz pausada que rozaba el
 susurro. Guardo unas fotos del día en que lo despedimos. Ahí está él, bajo el sol abrasador,
 frente a los estudios, rodeado de un puñado de jóvenes cineastas.
 En julio del 67 viajé a Canadá. A través de un conocido —amigo, de un amigo, de un
 amigo…— concerté una entrevista con McLaren. Me recibió en la NFB, con su tímida sonrisa.
 Pero no tenía buen aspecto. «He estado enfermo», se disculpó como si me hubiese leído el
 pensamiento. Me mostró una parte de sus talleres de alquimia. Él filmaba entonces con
 Margaret Mercier y Vicent Warren Pas de deux. Todavía hoy podría repetir las cosas sinceras y
 hermosas que me dijo sobre Cuba.
 Pasaron quince años más y regresé a Montreal. La noche de la inauguración oficial del
 Festival de Filmes del Mundo, en el salón de recepciones del Regence Hyatt, una ruidosa
 multitud de invitados de 15 países hizo silencio cuando el Presidente del festival se acercó al
 micrófono. «Espero que no me ocurra como a Norman en Opening Speach.» La sala estalló en
 una carcajada. Opening Speach, filme que rodó McLaren en 1961, trata sobre un pobre señor
 que intenta pronunciar un discurso de bienvenida, pero el micro, como en una pesadilla, huye
 por todo el escenario. El papel del kafkiano orador lo interpretó el propio McLaren.
 Me come la curiosidad por ver esos mil filmes que McLaren, viejo y enfermo, tiene aún en
 su cabeza. ¿Qué mayores glorias puede desear un creador como él? Y sin embargo, el artista
 verdadero, como Goethe en su minuto final, siempre quiere más luz.
 Dámaso Alonso: el apacible hijo de la ira*
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Las malas lenguas de Hollywood (es decir todas) le atribuyen al legendario Howard Hughes este
 chiste digno de Macedonio Fernández: Mis únicos bienes perdurables son veinte libros que me
 gustan y mil millones de dólares.
 Mirando las cosas desde una perspectiva optimista, soy bastante más rico que Hughes porque
 me gustan casi treinta libros. Cuatro de esos treinta los escribí yo, así que no vienen al caso. De
 los restantes, cinco son de poesía. Uno de esos cinco se llama Hijos de la ira y es obra de un
 apacible erudito llamado Dámaso Alonso.
 Mi ejemplar de Hijos de la ira fue impreso en 1978 por la editorial Espasa-Calpe en su
 célebre colección Austral. Don Dámaso me lo regaló en Madrid hace unos cuatro años; y
 aunque jamás había leído un verso mío, y es bastante probable que el ejemplar de Las quince
 mil vidas del caminante que le obsequié se extraviara para siempre, sin ser abierto, en la selva
 de su biblioteca, tuvo la generosidad de llamarme poeta en la dedicatoria.
 * Bohemia [La Habana], año 77, no. 12, 22 de marzo de 1985, pp. 26-27.
 Hijos de la ira estalló como un obús en la literatura española posterior a 1939. Los grandes
 del 98 y el 27 estaban lejos o habían muerto. Y en el lúgubre silencio de los primeros años del
 franquismo, los versos del libro de Dámaso Alonso retumbaron con fuerza despabiladora:
 Madrid es una ciudad de más de un millón de cadáveres
 (según las últimas estadísticas)
 A veces en la noche yo me revuelvo y me incorporo en
 este nicho en el que hace 45 años que me pudro,
 y paso largas horas oyendo gemir al huracán, o ladrar
 los perros, o fluir blandamente la luz de la luna…
 Aquellos poemas desesperados y sombríos, aquellos gemidos de «soterradas furias»,
 aquellos alaridos terribles de un alma agonizando en una «pesadilla sin retorno» habían salido
 del lugar más inesperado —evidencia palpable, otra más, de la ubicuidad de la creación
 artística: dondequiera, como decía Heráclito, están los dioses—: del gabinete de un tímido,
 sedentario y morigerado profesor e investigador de literatura cuarentón.
 El impacto de la poesía de Dámaso Alonso en la lírica española contemporánea ha sido
 descrito y estudiado prolijamente. También su abundante obra ensayística (heredera de una rica
 tradición de investigaciones literarias y filológicas que arranca en Menéndez y Pelayo y se
 continúa en Menéndez y Pidal) ha merecido honores y reconocimientos. Doctor honoris causa
 por muchas universidades, conferencista incansable, Presidente de la Real Academia de la
 Lengua Española desde 1968 hasta hace unos dos años, Dámaso Alonso es una de las cimas
 vivientes de la literatura y la ciencia literaria en el ámbito hispánico.
 Si existiera —y perdóneseme la comparación— algo semejante a una tipología lombrosiana
 de «hombre poético», difícilmente podría asociarse Hijos de la ira con el viejecito atildado, de
 rostro redondo y pálido y de perplejos ojos de muchacho miope que, en la sala de su casa
 madrileña, un día de junio de 1980, mientras bebemos jugo de naranja, nos pregunta a mí y a
 Manuel Pereira por la salud de Nicolás Guillén. Le respondemos que Guillén está muy bien,
 aunque mucho mejor anda Nicolás. Suspira con tristeza, mueve sus manos diminutas como si
 las fuese a echar a volar y nos dice que le gustaría mucho ir a Cuba, pero que ya su corazón no
 está en condiciones de cruzar un océano.
 Hablamos casi dos horas. Constantemente, y por temor a fatigar a Don Dámaso, Pereira y yo
 balbuceamos los primeros acordes de una despedida y nos corremos hacia la punta del sofá
 preparando el despegue, pero el maestro nos disuade con un gesto (¿Tenéis prisa?… Pues no,
 francamente, Don Dámaso, es que… Quedaos un poco más entonces…), y abre un nuevo frente
 de conversación.
 El momento más memorable se produce cuando nuestro locuaz anfitrión se pone de pie
 lentamente, camina con pasitos de niño hasta una mesa atiborrada de libros y regresa armado de
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una libreta de notas y una pluma. ¿Me podéis ayudar un poco?… No faltaba más, Don Dámaso.
 Y nos explica que está recopilando «vocablos gruesos» de la lengua, y nos lee una pequeña
 muestra de malas palabras creo recordar que mexicanas. Pereira y yo nos miramos aterrados.
 ¿Es decir, Don Dámaso, que usted quiere que le digamos…? Sonríe: Sí, eso: la zona prohibida
 del habla. Por ejemplo, cómo se dice en Cuba…?
 Durante los primeros cuarenta minutos Pereira y yo vivimos una experiencia irrepetible y
 genuinamente surrealista: rojos como tomates, vamos murmurando un rosario de groserías, que
 el Presidente de la Academia de la Lengua en persona, un anciano respetable que además es un
 poeta que admiramos, toma al dictado. ¿Y qué significa eso?… Pues verá usted, Don Dámaso,
 tragando en seco, eso significa…
 En el metro, regresando a nuestro hotelito de Plaza de España, Pereira y yo, todavía bajo el
 impacto de la curiosa aventura filológica, todavía sofocados, nos reímos como locos. Pero de
 nosotros mismos, no de Don Dámaso; no fue risa, sino cierta entristecida admiración la que nos
 produjo el viejo maestro que, al pie de su adiós al mundo, aún buscaba respuestas para los
 enigmas del lenguaje.
 Bertolt Brecht: la verdad es concreta*
 Hace algunos años, en la cafetería del aeropuerto de Berlín, mientras el narrador peruano
 Manuel Scorza, otros dos amigos cubanos y yo disipábamos con cerveza el tedio de un largo
 tránsito hacia Budapest, tres estudiantes alemanes que ocupaban una mesa vecina se pusieron a
 cantar, rasgando una guitarra, la canción de Mackie Messer de La ópera de los tres centavos.
 Cincuenta años atrás, también en Berlín, y también ante jarras de espesa y espumosa cerveza de
 espita, el joven Brecht, vistiendo una estrafalaria chaqueta de presidiario y con el cráneo rapado,
 cantaba acompañándose con una guitarra. Si fuera cierto, como creo, que la historia de la
 literatura vuelve siempre sobre sí misma, ¿cuál de aquellos tres estudiantes escribió algún día
 baladas que, a su vez, más allá del año 2000, otros jóvenes alegres y un poco achispados por el
 alcohol canten en una cervecería para perpetuar (sin ellos saberlo) un ciclo eterno…?
 Bertolt Brecht nació en Augsburgo, antiguo reino de Baviera, en 1898. Su padre era un
 fabricante de papel que se había visto favorecido por el auge que conoció la industria alemana a
 finales del siglo XIX y su madre, como él mismo recuerda en un famoso poema, era oriunda de
 la Selva Negra, cadena montañosa del suroeste de Alemania que empieza a elevarse a la derecha
 del Rin, frente al Jura, y que se extiende paralelamente a los Vosgos hasta el curso inferior del
 Necker.
 Educado en las férreas tradiciones del régimen imperial feudal de Guillermo II,
 cáusticamente descritos en El súbdito por Heinrich Mann, y en el ambiente de autoexaltación
 chovinista que caracterizó a la era guillermina, Brecht fue llamado a las armas cuando todavía
 era estudiante. Erich María Remarque nos ha dejado, en Sin novedad en el frente, un testimonio
 desgarrador del impacto que significó, para aquellos adolescentes que habían marchado al frente
 envenenados por la ideología pangermánica, el espectáculo de la masacre de los campos de
 batalla. Al igual que sus compañeros de generación, el joven soldado Bert tuvo que
 experimentar profundos estremecimientos existenciales ante el desplome estruendoso de los
 grandes mitos forjados por la casta Junker. Holthusen afirma, con justicia, que Brecht descubrió,
 entre cuerpos despedazados, el reverso indignante y repulsivo de una guerra cuyo anverso se
 adornaba con citas de Horacio y Hölderlin.
 * Bohemia [La Habana], año 77, no. 14, 5 de abril de 1985, p. 26.
 «El artista es un hijo de su época», escribió por esos años la pintora expresionista Kathe
 Kollwitz. Y es en una época sombría que Brecht escribe sus primeros poemas, que reunirá en
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1928 en Devocionario casero. Resulta fácil descubrir en las baladas de ese Brecht de
 veintitantos años, un despiadado ataque al mito nietzcheano del «superhombre» (que ha
 quedado reducido, ahora, a la situación de mendigo o ladrón por la maquinaria carnicera de una
 sociedad polarizada en víctimas y verdugos). La mayoría de esas composiciones sorprende por
 su lenguaje drástico, desnudo, aunque el tono no esté exento de esa grandilocuencia titánica, de
 esa falta de medida casi patológica del superexpresionismo germánico. Brecht no ha
 sobrepasado todavía, en esos años, la etapa de exaltación jacobina: es un hombre que desahoga
 su irritación sin comprender del todo, como lo hará en su período de madurez, el grado en que
 cada ser humano está comprometido con la historia. Por lo pronto, es un materialista «en los
 términos del sentido común», como diría Gramsci.
 De 1923 a 1927 la actividad de Brecht es incesante. Su primer drama representado con éxito
 había sido Tambores en la noche, que recibió el premio Kleist en 1922. En 1927-1928 publica
 Devocionario casero, adapta para el teatro de Piscator El buen soldado Schweik y estrena
 Mahagonny y La ópera de los tres centavos. Ese mismo año escribe sus célebres y discutidos
 dramas didácticos.
 En 1930, en medio de las inquietudes políticas que suscita el triunfo del nazismo en las
 elecciones alemanas, Brecht estrena Ascensión y caída de la ciudad de Mahagonny y La
 medida; también escribe poemas y relatos. Tres años más tarde, la policía interrumpe la función
 de La medida. Hitler es ya canciller del Reich. Al día siguiente del incendio del Reichtag,
 Brecht tiene que huir de Alemania. Se instala, después de algunas dificultades, en Dinamarca;
 allí escribirá múltiples poemas (que serán recogidos en 1939 en el libro Poemas de Svendborg).
 Sí, han sido diez años que los alemanes han vivido entre dos pesadillas: la Primera Guerra
 Mundial (con sus 3 millones de muertos, 3 millones de desaparecidos y 20 millones de
 mutilados) y la guerra que se avecina. En 1933, los niños del 14 están ya cerca de los treinta
 años, y se aglomeran en los campos de entrenamiento como lo hicieron sus padres. Los poemas
 que Brecht escribió entonces, son espejo fiel de su tiempo; sin embargo, el ímpetu apocalíptico
 ha hallado su cauce en la dialéctica. Brecht ha roto con su clase y ya sabe que por encima del
 mito fascista de la «identidad de la sangre» y de la ideología misantrópica y racista que
 proclama la armonía de las clases, los alemanes, como todos los hombres, están divididos en
 explotadores y explotados.
 Estamos en 1933. Por entonces, Brecht comienza a reunir toda su obra bajo el escueto título
 de Ensayos. El 8 de junio del 35 los nazis lo privan de la ciudadanía alemana. De ese mismo año
 hasta el principio de la guerra, Brecht reside en Francia, Dinamarca, Finlandia. En 1940 las
 tropas nazis invaden Finlandia. Brecht huye a Vladivostock, y allí embarca hacia Estados
 Unidos.
 En Estados Unidos Brecht permanece ocho años. Escribe para Hollywood el guión del filme
 Los verdugos también mueren. Teminada la guerra y destruido el peligro nazi, el virus fascista
 ataca a Norteamérica. La ultraderecha inicia una guerra santa contra la libertad de pensamiento,
 que alcanza su punto culminante en 1947-1948. Como dice con razón Eric Bentley, no fue una
 guerra contra el minúsculo Partido Comunista de los Estados Unidos, sino contra los liberales
 que aún no habían sido sojuzgados ni intimidados. En medio de esa atmósfera enrarecida,
 Brecht es obligado a presentarse ante el Comité de Actividades Antinorteamericanas y se le
 somete a un interrogatorio en el que el poeta hace un uso maestro de la dialéctica verbal. La
 persecución ideológica se multiplica después de este interrogatorio y Brecht tiene que
 abandonar los Estados Unidos. Regresa a Europa y se instala en Zurich. A finales de 1948,
 después de múltiples vicisitudes, logra entrar a Berlín.
 Ya en Alemania escribe El pequeño organon para el teatro, en el que reúne sus opiniones
 teóricas sobre el arte escénico. Los últimos ocho años de su vida transcurren en la República
 Democrática Alemana, donde Brecht es centro del Berliner Ensemble, maestro respetado e
 infatigable «escribano» (como se autodenominaba humorísticamente él mismo). Un poco antes
 de la medianoche del 14 de agosto de 1956, un colapso cardíaco pone punto final a su vida. Al
 morir, Brecht tiene sólo 58 años.
 Como hombre y como artista, Brecht sintió una repulsión instintiva por la violencia y fue
 testigo de dos guerras mundiales; fue brillante y analítico en un período dominado por la
 estupidez y el fanatismo; sobresalió como uno de los intelectuales más honestos del siglo y se le
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pagó con la sospecha, la persecución, la infamia y el exilio. Como él mismo dice, le tocaron en
 suerte «tiempos sombríos». Sin embargo, jamás se dejó ganar por el pesimismo ni decayó su
 esperanza: por encima de su dolor —como en los versos de Stephan George— venció siempre
 el canto.
 Si hubiera que escoger una frase para colocar como epígrafe en las obras completas de Brecht,
 ninguna mejor, sin duda, que aquella que figuró como divisa —dibujada en un cartón— sobre la
 mesa de su escritorio, y con la que fue consecuente toda su vida: Die Wahrheit ist Konkret: La
 verdad es concreta.
 Observar, estudiar la vida*
 La falta de rigor literario, la ausencia de experimentación —en favor de lo
 trillado—; la ramplonería temática; el maniqueísmo; la edición indiscriminada de
 obras, o más bien sobras, debidas a la garra de personas que ni siquiera son
 capaces de redactar con corrección una sencilla oración enunciativa (párrafos al
 estilo de «…allí habíamos tres hombres consistiendo en el teniente S… yo y el
 inspector N…, ante los cuyos hombres yacía el cadáver joven de un desconocido
 que presentaba senda herida perfilándose en su rostro…»): tales son algunos de
 los peligros que acechan al género policial en cualquier país del mundo, incluido
 el nuestro.
 * Trabajadores [La Habana], 22 de agosto de 1985, p. 6. Texto inédito publicado póstumamente.
 Contra esos escollos tenemos que luchar los que creemos en las riquísimas
 posibilidades artísticas de este tan controvertido género. Hay, desde luego, un
 factor llamado talento, que ningún tesón voluntarista puede convocar como arte de
 magia; pero, independientemente de esa curiosa y vasta palabra (talento), los
 escritores cubanos que han incursionado o planean incursionar en la literatura
 policial, deben afilar sus instrumentos de traba jo (es decir, las palabras): deben
 estudiar, con seriedad, literatura —la especializada, los clásicos: de Poe a
 Bogomolov, de Collins a Greene, y la general, desde El libro de los muertos al
 excelente poemario Matar al último venado—, y también deben observar y
 estudiar la vida, fuente inagotable de tipos, situaciones y, desde luego, temas:
 pido disculpas por los lugares comunes, pero cuando hay poco espacio y necesidad
 de generalizar no es difícil rendirse a las frases sobadas. ¡Ah!, y no olvidar el
 consejo que Hemingway le dio a George Plimpton: «La cualidad más esencial para
 un buen escritor es la de poseer un detector de m…, innato y a prueba de golpes.
 Es el radar del escritor y todos los grandes escritores lo han poseído…»
 ¿El estado actual de la literatura policial cubana? Ni deplorable, como creen
 algunos, ni tan bueno como lo quisieran nuestro amor y nuestra impaciencia. De
 todos modos, el futuro es sumamente esperanzador. En definitiva, la única vía
 para que la literatura penetre e influya más en lo s lectores es que las obras sean
 buenas. Que sean todo lo buenas de que sea capaz el escritor. No podemos
 contribuir con malas obras, a los delirios de pobreza.

Page 78
                        

Los pasos en la hierba*
 Es evidente que los mejores narradores cubanos de la nueva generación1 tienen ciertas
 características comunes. Poniendo a un lado algunos elementos de orden estilístico —el uso de
 un lenguaje escueto, el realismo de la construcción argumental—, hallamos en todos ellos la
 misma inspiración temática.
 Ya se sabe que los hombres que participan de una realidad histórica y social concreta a una
 misma edad, tienen similares experiencias colectivas y casi similares experiencias individuales,
 y que de este conjunto de experiencias se deriva la postura, la mentalidad y la óptica de esa
 generación ante la vida. Si son escritores, es posible que se manifieste entonces en ellos un
 criterio de selección semejante a la hora de escoger, incluso, cuál segmento de la realidad, cuál
 trozo de vida van a convertir en literatura (el cómo, incuestionablemente, queda sujeto al
 talento, la sensibilidad, y, sobre todo, la ideología de cada uno). Dicho de otro modo: no importa
 si un escritor explora la condition humaine en général, y otro la actitud individual, localizada,
 no típica de algún personaje concreto en determinada hora y lugar; si pertenecen a una misma
 generación, es casi seguro que ambos optarán por el mismo segmento de la realidad objetiva, y
 hasta es probable que por el mismo escenario. No se trata de negar que cada movimiento de la
 sociedad, sus crisis, sus convulsiones asuma en cada ser individual una forma diferente; lo que
 sucede es que un mísmo acontecimiento histórico tiene para hombres de distintas generaciones
 efectos infinitamente más diferenciados que para hombres de una misma generación, unidos por
 las mismas reminiscencias, experiencias, recuerdos, en dos palabras: las mismas vivencias.
 * Letras Cubanas [La Habana], no. 18, pp. 202-220.
 1 Salvo quizá el caso aislado de Reinaldo Arenas, cuyas dos novelas publicadas, Celestino antes del alba y El mundo alucinante,
 son, la primera, un gran poema en prosa, y la segunda una complicada parábola histórica.
 Si todos estos narradores de la nueva generación se han formado política y psicológicamente
 en el proceso revolucionario, es natural que sus vivencias fundamentales, las que motivan su
 literatura, sean los acontecimientos de estos últimos diez años. Sin embargo, es un hecho cierto
 que de la rica y compleja realidad, del repertorio infinito de temas que esta década ha ofrecido,
 la joven narrativa ha venido «seleccionando» señaladamente un aspecto particular: las milicias.
 Se sabe, claro está, que la gran epopeya revolucionaria es inabarcable en su conjunto, en su
 totalidad dramática, al menos desde el ángulo específico de la literatura con los limitados
 recursos de aprehender la realidad que le son inherentes; por otra parte, la literatura nunca ha
 pretendido representar completa la realidad social.2 Sin embargo, cabría preguntarse por qué los
 jóvenes narradores se han limitado a abordar los problemas de la creación y conformación de las
 milicias, de la lucha contra bandidos en las lomas del Escambray, y de Girón. Antes de
 comprender el porqué de esta situación, hay que aclarar, en primer lugar, que no parece ser una
 «limitación» en el sentido estricto del término, sino más bien un intento por extraer del contexto
 general de experiencias de esta década la zona en la que aparece con claridad meridiana lo que
 la ciencia del arte del siglo XIX llamaba el «espíritu de la época». Porque, sin lugar a dudas, en
 los primeros años de las milicias, en la lucha contra bandidos, y en Girón, para decirlo con las
 palabras de Lukács, «está concentrado el destino típico, el comportamiento típico» de los
 cubanos revolucionarios a lo largo de esta primera etapa de la revolución. Pero lo fundamental
 es tal vez que estos narradores se enfrentaron, casi en la adolescencia, a una primitiva y trágica
 verdad: para sobrevivir, el país debía armarse; para que la Revolución siguiera adelante, no
 quedaba más remedio que aprender a matar. «Cuando me di cuenta de que había cumplido los
 catorce años en una trinchera, peleando por mi patria» —dice el miliciano Juan Rodríguez en el
 cuento «Mateo» de Eduardo Heras León—, «pensé: me he graduado de hombre.» En efecto:
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todos estos narradores, como sus personajes, debieron graduarse de hombres bajo el apremiante
 espectro de la muerte.
 2 Aunque en uno de los prólogos a la Comedia humana Balzac afirme rotundamente que allí está toda la vida política y social de la
 Francia del XIX, y Zola, por su parte, se propusiera «narrar completa la vida social en el Segundo Imperio» con su Rougon-
 Macquart.
 Si, como señala acertadamente Ambrosio Fornet, las preocupaciones y el ambiente de los
 narradores de la generación anterior es «siempre urbano», y a «sus personajes […] de clase
 media, con frecuencia una sensación de desamparo los lleva a explorar los conflictos de la
 infancia, su relación con el mundo mezquino de los adultos, el choque desgarrador e inevitable
 con la realidad», la preocupación básica de los narradores de la nueva generación ha sido
 registrar el impacto que el entrenamiento militar masivo, y, finalmente, la guerra, produjeron en
 hombres (a veces niños) que fueron lanzados, por la conmoción social —desde sus oficinas, sus
 fábricas, sus colegios, sus hogares— en mitad de una trinchera. Si los signos de la literatura de
 los hombres de la generación anterior hay que rastrearlos en la introspección individual en busca
 de la verdad en un mundo absurdo, de incomunicación y soledad (Sarusky y Arenal); o en el
 naturalismo enfermizo de Casey; o en el intento por mostrar un corte vertical de la alta
 burguesía criolla y los esfuerzos de un arribista por alcanzar el éxito (Otero); o en los
 desgarramientos de una conciencia burguesa por adaptarse al proceso revolucionario (Desnoes);
 o en el resentimiento contra la realidad de unos personajes que viven mentalmente en el pasado
 (Benítez Rojo); los signos de la nueva narrativa son la violencia, la disolución de las
 individualidades en la colectividad, el nacimiento de nuevos valores en las conciencias de los
 hombres en medio de las convulsiones de la época. Estos tópicos están presentes en la mayoría
 de los relatos escritos por este grupo de jóvenes cuentistas. No importa si el tema del cuento es
 la marcha de los 62 kilómetros («Dicen que son 84», de Sergio Chaple; «La caminata», de
 Eduardo Heras León; «Muerte de asma», de Jesús Díaz); o el enfrentamiento de niños a la dura
 vida militar, o el de una juventud vivida a toda prisa («Diosito», de Díaz; «Mateo» y «Crónica
 de Mateo», de Heras León; «La quebrada», de Hugo Chinea); o las experiencias de las primeras
 escuelas de milicias («Muerte de asma», de Jesús Díaz; la trilogía «No se nos pierde la
 memoria», de Heras León); o la lucha contra bandidos en el Escambray («Condenados de
 Condado», de Norberto Fuentes; «Sabino» y «Bandidos», de Chinea; la trilogía «No matarás»,
 de Díaz): la literatura de estos hombres —y estos años— parece rastrear, en la violencia, el
 choque entre las viejas estructuras mentales de los individuos y la sociedad que nace; el parto a
 veces doloroso de los nuevos valores en la época nueva.
 El libro de cuentos de Eduardo Heras León, Los pasos en la hierba, es tal vez el más
 significativo ejemplo de lo que hemos venido afirmando más arriba. Es probable que la máxima
 cualidad de este libro sea la indagación que hace en esas nuevas relaciones humanas que se han
 originado a partir del triunfo de la revolución. Asistimos aquí al fenómeno de «humanización»
 de las relaciones del sujeto con su medio, con los demás, consigo mismo, que han caracterizado
 a nuestro proceso. Con este libro directo, lacónico, de un seco realismo —y a veces de un rudo
 lirismo—, Heras León nos ha mostrado a un puñado indiferenciado de hombres en medio de
 una violenta, a veces brutal, pero siempre rica y plena época, y ha sabido encontrar entre ellos
 ese denominador común que nos ha unido a los cubanos revolucionarios en estos años, muy por
 encima de nuestros oficios, niveles culturales y personalidades.
 El primer cuento del libro, «La caminata», tiene un antecedente: el magnífico cuento de
 Sergio Chaple «Dicen que son 84». Ambos narran un momento particularmente inolvidable de
 los primeros años de la milicia: la marcha forzada de 62 kilómetros con la que se inició el
 entrenamiento militar de cientos de miles de hombres por allá por los años sesenta. «La
 caminata» está narrado en primera persona por un miliciano del pelotón 220, «el chino»; pero el
 personaje principal del cuento es Lorenzo Peña, un gordo hipocondríaco que, sin vacilaciones,
 se dispone a pasar la penosa y difícil prueba haciendo caso omiso de los que se burlan de sus
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doscientas cincuenta libras de peso. En realidad, el destino del personaje está sellado desde que
 comienza a hablar el narrador: «Yo sabía que tú habías llegado bien, Lorenzo Peña. Yo lo sabía.
 Pero no lo dije por espíritu de grupo, o por ese sadismo natural que llevamos dentro todos los
 hombres, o por alguna razón de esas que nunca pueden explicarse.» El cuento gira alrededor de
 una interrogante que quedará (aparentemente) sin respuesta: ¿Llegó Lorenzo Peña por sus
 propios pasos, limpiamente; o por el contrario, se «rajó» —como dicen algunos—, vino en
 guagua —como dicen otros? Pero lo que importa en «La caminata» no es, tal vez, la anécdota
 concreta de Lorenzo Peña. El proceso épico del cuento está estructurado —es cierto—,
 alrededor de la historia de ese personaje; es decir, el primer plano de la narración está ocupado
 por la marcha del gordo Peña narrada por el chino. Pero el sentido profundo del cuento está, en
 realidad, en el segundo plano, en ese fondo en el que entrevemos un mundo de albañiles,
 bodegueros, maestros, empleados, estudiantes, «santeros», convertidos por la dinámica del
 proceso en soldados, viviendo una misma y singular experiencia: una marcha forzada. En ese
 segundo plano, percibimos en conjunto esa masa heterogénea en la que va surgiendo, a medida
 que avanzan las horas y se acaban las fuerzas, una cálida y honda solidaridad humana. En un
 último análisis, «La caminata» nos descubre la génesis de una nueva vinculación entre los
 hombres, que cuajará definitivamente en el último cuento del libro —«El viaje ha
 comenzado»—, cuando todos parten en camiones, sentados «entre el humo de los cigarros y el
 olor desagradable de las mochilas», confundidos en la oscuridad, sin rostros, sin oficios, ya
 hermanados para siempre, hacia el combate, tal vez hacia la muerte. En el cuarto cuento del
 libro, «Crónica de Mateo», el personaje, un muchacho de quince años, afirma: «Y yo le digo
 que de ahí es de donde nacen las amistades más firmes, esas que se van fortaleciendo con el
 tiempo…» Uno no puede menos que evocar con nostalgia aquellos primeros años que nos
 cambiaron, aquella experiencia única, aquellos hombres.
 En el primer plano de «La caminata», como ya dijimos, se desarrolla el drama de ese
 miliciano gordo que lucha por llegar, y cuando llega, cuatro horas después, sus compañeros no
 quieren creerle que lo ha hecho sin ayuda. Sutilmente, Heras León desliza en el cuento uno o
 dos elementos que nos descubran que, en realidad, el gordo Peña ha venido en guagua —como
 dice Mario. En primer lugar, nadie que haya hecho un esfuerzo tan superior a sus fuerzas puede
 llegar, como hace el gordo Peña, gritando alegremente «¡pelotón 220!» En segundo lugar, nadie
 que tenga la convicción moral de que ha actuado honradamente se dejar vencer —como él
 hace— sin luchar, sin discutir. No podemos hacerle caso al personaje que narra («Yo sabía que
 tú habías llegado bien, Lorenzo Peña»); él está haciendo lo que la psicología llama «proyectar»;
 es decir, nos está contando las cosas tal y como hubiera él querido que fueran, no como fueron
 en realidad. Se me objetará esta interpretación puramente inductiva y «psicologista» tal vez,
 pero aun si fuera cierto que se ha cometido una injusticia, esa leve injusticia no logra opacar la
 profunda solidaridad humana que late en el fondo de este cuento. La revolución debe dejar en el
 camino a los débiles: ese parece ser uno de los temas (para decirlo con la terminología de
 Wolfgang Kayser, no sólo de este cuento, sino del libro. La máxima del teniente Roval —uno
 de los personajes del relato «No se nos pierda la memoria»— puede ser, es un principio para
 todos los hombres que circulan por las páginas de Los pasos en la hierba: «Un revolucionario
 no puede contemporizar con los débiles…» La debilidad de Lorenzo Peña, como dice el chino,
 «comenzó con esta caminata», pero ya él será débil para siempre.
 Si nos resulta un tanto brusca la reacción contra este pobre hombre, pensemos que sus
 compañeros están salvaguardando intuitivamente la fortaleza de nuevo ejército que nace:
 «…todo el pelotón se revira y no quiere creer lo que tú dices y repites y gritas después con la
 cara congestionada y nadie te cree y tú me miras y yo no resisto tu mirada y vas a hablarme y yo
 te viro la espalda. La lástima vino después, Lorenzo Peña. Mucho después que te alejaste y yo
 no tuve valor para decirle al pelotón que tú habías llegado bien. Mucho después que nos dieras
 la espalda y que, llorando como un niño, te quitaras los zapatos y comenzaras a reventarte las
 ampollas de los pies a puñetazos…» Esa imagen final es desoladora; pero no puede haber sitio
 para la piedad cuando se trata de preservar la combatividad y, sobre todo, la movilidad de un
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ejército en formación que deberá funcionar como un mecanismo de relojería. Es terrible, quizás
 amarga la experiencia de Lorenzo Peña, piensa el lector cuando ha terminado de leer «La
 caminata»; pero en el fondo, todos quedamos convencidos de que a Lorenzo Peña no lo
 derrotaron los 62 kilómetros; lo derrotó su débil humanidad.
 Un lenguaje directo, que le debe sin duda al Hemingway de «The killers» (diálogos cortos,
 rápidos, lacónicos, violentos) y una anécdota muy simple (las tribulaciones de un miliciano que
 está tendiendo un cerco junto a un oficial del que se sospecha vagamente que es un cobarde)
 sirven a Heras León en «La noche del capitán» para reflexionar un poco sobre el valor. Este
 cuentecito de apenas mil palabras es, a mi juicio, no sólo el mejor de cuantos ha escrito el autor,
 sino probablemente uno de los más acabados y perfectos de la joven narrativa cubana.
 «La noche del capitán» se desarrolla simultáneamente en tres planos: uno en presente,
 puramente episódico, que comienza con la llegada de los dos personajes al punto de la costa por
 el que se supone van a tratar de infiltrarse en la Isla los contrarrevolucionarios, y que culmina
 con la aniquilación de estos (en total, unos 45 minutos de acción); uno subyacente (el
 monólogos del personaje que narra); y un tercero en pasado, formado por dos narraciones
 intercaladas. A lo largo de todo el cuento, encontraremos una alternancia de estos tres planos.
 Como en casi todos los cuentos de Heras León, en los que la acción y el diálogo objetivo
 sustituyen la descripción, apenas nos enteramos de que el ambiente en el que se desarrolla la
 anécdota del primer plano es un punto de la costa, un fanguizal, bajo una noche cerrada, en
 medio de un «silencio roto solamente por el ruido de las olas». Al principio de la narración, los
 personajes se acomodan como pueden en aquel escenario y, después de un diálogo trivial, de
 situación («Hace frío, ¿eh, capitán? —Sí, un poco…»), comienza el monólogo del miliciano:
 «Comprendí que la emboscada había sido preparada con todas las reglas, aunque yo no las
 conociera. Pero no todo estaba claro para mí. No era posible sorprender ninguna infiltración en
 aquella oscuridad total, en aquel silencio […] Y los hombres ¿cómo responderían?, ¿cómo
 respondería yo?, ¿y él?» Aquí se interrumpe el monólogo y aparece, entonces, el tercer plano: la
 primera narración intercalada. Se trata de una escena anterior (una discusión de un grupo de
 milicianos sobre la cobardía del capitán) evocada por el miliciano: «Él es un pendejo —dijo
 Mario, cruzando los brazos—. Pendejo y medio. Se recostó en la pared de la barraca. Todos
 encendimos un cigarro, a pesar de que estaba prohibido fumar. —¿Por qué pendejo? —dijo
 Busutil, mirándolo de reojo—. Por algo es capitán, ¿no? Las tres barras no las regalaban en la
 Sierra.» Estas escenas, que interrumpen el orden temporal, están en el subconsciente del
 miliciano. En el proceso mental de este personaje, estas reminiscencias no pueden ser
 rechazadas por su inteligencia consciente, y se establece entonces una conexión entre esos
 recuerdos (evocados con toda plasticidad) y el rumbo que toman sus monólogos acerca del valor
 en general y, más específicamente, acerca del valor del capitán. Los monólogos terminarán a su
 vez por incidir en los diálogos. Si esquematizamos la estructura narrativa del cuento veremos
 que se produce una cadena asociativa que enlaza los tres planos: las escenas intercaladas
 provocan los monólogos (las dudas) del miliciano acerca del valor del capitán; entonces, al
 miliciano se le hace difícil creer que el capitán es un cobarde y trata de sondearlo en el diálogo.
 Heras introduce un interesante montaje paralelo de escenas que se desarrollan en tiempos y
 espacios diferentes. Por ejemplo, la primera escena evocada por el miliciano termina con una
 pregunta que este le hace a un compañero: «—Busutil —dije—, si todo eso es verdad, ¿cómo
 coño se ganó los grados?» Por corte, entonces, el orden temporal objetivo se reanuda y, desde el
 primer plano de la acción —en presente— el capitán responde: «En la Sierra, igual que todos —
 dijo el capitán—. ¿Cómo? Eso no importa, miliciano. Si acaso, importan los tres balazos. Dos
 en la pierna y uno en el pecho…» El enlace entre la respuesta del capitán y la pregunta (hecha
 quizá meses atrás) se produce en la conciencia del miliciano.
 A medida que avanza la narración, los sondeos del miliciano van dejando de ser periféricos,
 y van calando la médula del problema: el valor del capitán: «—Debe ser difícil organizar una
 emboscada, ¿eh, capitán? —Depende —dijo—. En un lugar como este no es muy difícil. No hay
 enemigos detrás. Todo viene por el frente. Lo demás es fácil. —¿Y el valor, capitán?, ¿no hace
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falta? —murmuré. Se quedó callado. —Claro que hace falta —dijo después—. Aquí el valor se
 da por sentado.» La respuesta no satisface al miliciano: él quiere saber cuáles son, entonces, los
 mecanismos secretos del valor de su jefe: «¿Y si a veces falla, capitán? ¿Y si en el momento
 preciso se le acaba el valor a un hombre?» La pregunta es angustiosa, dramática; el personaje
 sabe que si perdiera en aquel momento la confianza en el oficial la perdería también en sí
 mismo y todo estaría perdido.
 En la segunda narración intercalada, nos enteramos que el capitán, cierta noche, se prepara
 para dirigir un pelotón de fusilamiento. Varios milicianos, entre los que se encuentra —como
 siempre— el narrador, se han situado en un lugar desde el que pueden presenciar la ejecución
 sin ser vistos ya que está prohibido. Pero son sorprendidos por el capitán, que les ordena
 retirarse. El miliciano, pues, se ha quedado sin saber si el capitán dirigió o no el pelotón. En su
 conciencia aparece, como una absurda esperanza, la posibilidad de que efectivamente el capitán
 hubiera dirigido la ejecución: él sabe que para esa misión se necesita un gran coraje: «No, yo no
 dirigí el pelotón aquella noche —dijo el capitán—. Pero usted bajó las escaleras… —Iba a
 hacerlo. Después no quise… —¿Los nervios, capitán? Me miró unos segundos. Después miró
 hacia el mar y dijo: —¿Usted ha fusilado a alguien, miliciano? —No, capitán. Volvió la cabeza.
 Yo bajé la vista. —De todas formas, creo que esa noche yo hubiera podido dirigir el pelotón —
 dije sin mirarlo. Él se levantó. Apretó el fusil contra la tierra y dijo en voz baja: —Qué sabe
 usted, miliciano.» Esta última frase, después de la respuesta desafiante del miliciano, nos
 descubre de golpe la humanidad, la psicología de este hombre lacónico, hermético: para él el
 valor no es algo inherente a determinado hombre, sino a todos los hombres; el valor es el
 resultado de vencer el miedo con la conciencia. Este cuento es prototípico de la tendencia
 predominante en la narrativa de Heras León, que parece ser, hasta el momento, el
 delineamiento, la fijación de caracteres. Es incuestionable que al autor parecen interesarle más
 las profundidades del alma (o, como diría Freud, los «resortes» del subconsciente) que la
 naturaleza. La fuerza de sus cuentos reside casi por entero en esta individualización de los
 protagonistas, a los que dota de existencia propia; las circunstancias externas tienen un valor
 secundario y son más bien el marco en el que se desarrollan sus tipos psicológicos. Es por eso,
 quizá, que estilísticamente hablando, el poder descriptivo de Heras León es relativamente débil:
 sus cuentos no nos dejan imágenes, sino personajes e ideas. Es casi seguro, por otra parte, que la
 descripción, la evocación de paisajes, colores, sonidos que rodean a sus personajes no le
 interesan al autor; Heras León prefiere fijar bien las motivaciones ideológicas y psicológicas de
 una situación que su fenomenología. Justamente en esta característica reside la excepcionalidad
 de «La noche del capitán»: sus personajes, aun siendo tipos psicológicos bien delineados, nada
 esquemáticos, tienen un valor arquetípico. En efecto: se trata del encuentro en un mismo punto
 de la historia, en un mismo lugar concreto, de los hombres de la Sierra, fogueados en el
 combate, conocedores profundos de todos los factores que concurren en un acto de heroísmo
 individual, veteranos que han visto morir a sus compañeros, que han tenido ellos mismos la
 muerte cercana, que han vencido el miedo a fuerza de conciencia, convicciones morales y
 revolucionarias; y los nuevos combatientes, los milicianos, inexpertos aún, con una concepción
 profundamente romántica del valor, una concepción incluso «machista» del heroísmo.
 Significativamente, estos son los únicos personajes en todo el libro que no tienen nombres
 propios; son simplemente «el capitán« y «el miliciano», y cada uno de ellos encarna las
 características esenciales de su colectividad.
 A partir de esa frase pronunciada por el capitán («¡Qué sabe usted, miliciano!), el final se
 precipita a gran velocidad: «La bengala sonó como un disparo y luego la ráfaga se fue haciendo
 cada vez más larga. —¡Ya están ahí —gritó el capitán—. Es a la derecha, vamos!» Es en ese
 momento que comienza la batalla cuando los hombres se pondrán a prueba: no hay lugar para la
 reflexión, ahora se trata de ser muerto o de matar. En el instante más crítico, las dos
 concepciones del heroísmo individual se ponen a prueba: «Alguien gritó y una nueva ráfaga,
 ahora muy cercana, me obligó a tirarme al suelo. El cuerpo me chocó con el FAL. Sin levantar
 el fusil, apreté el disparador y la ráfaga se clavó en el fango. Me cubrí la cara. Y entonces sonó
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un fusil muy cerca. Apenas cinco disparos. Después, el silencio volvió a invadirlo todo. Se oyó
 un ruido de voces que fue haciéndose cada vez más intenso. Levanté la cabeza lentamente. Me
 puse de pie. El capitán me colgaba el fusil del hombro. Volvió la cabeza y me miró. —No te
 preocupes —dijo—. Ya están muertos.» La lección que ha recibido el miliciano le servirá de
 mucho; él no es un cobarde y, sin embargo, sus reflejos lo han traicionado. El valor ha
 consistido, una vez más, en saber dirigir los reflejos; el heroísmo del capitán ha sido, una vez
 más, una mezcla de voluntad, experiencia, sentido del deber y autocontrol. De ahora en
 adelante, el miliciano sabrá que un acto de heroísmo sin esos atributos es un hermoso acto de
 heroísmo estéril.
 «El jefe de pieza», «El teniente» y «El lento» forman en realidad un solo relato: «No se nos
 pierda la memoria». Heras se ha propuesto estudiar a fondo un hecho concreto viéndolo desde la
 perspectiva individual de cada uno de los personajes que participan directamente en él; o mejor,
 ha querido explorar los vínculos que existen entre la realidad objetiva y la deformación
 subjetiva que esa realidad sufre en el interior de cada uno de los hombres. Esta interesante
 yuxtaposición de perspectivas, no conduce, sin embargo, al esclarecimiento de la verdad.
 Veamos:
 Los tres cuentos —que funcionan como narraciones independientes— nos cuentan una
 misma anécdota: en un campamento de morteristas, un incidente sin importancia hace que un
 oficial la tome (aparentemente) con un miliciano al que llaman «el lento» («por esa manera de
 hablar y de conducirte como si estuvieras lleno de cansancio»). Las relaciones entre uno y otro
 personaje hacen crisis en un momento dado: el lento se golpea una rodilla durante un
 entrenamiento; su orgullo ante el oficial que presencia el incidente le impide (aparentemente)
 confesar con sinceridad que el dolor no lo deja caminar. El oficial se da cuenta de esta actitud y
 se hace cargo de las prácticas. Durante varias horas lo obliga a hacer violentos ejercicios. Quiere
 (aparentemente) doblegar el orgullo del miliciano. En el clímax, el lento casi sin fuerzas ya
 emplea las que le restan en correr hacia la barraca, coger una subametralladora, y regresar al
 terreno de prácticas y matar al teniente. El jefe de pieza, a su vez, mata al lento.
 Cada uno de los personajes (el jefe de pieza, el lento y el teniente Roval), narra los
 acontecimientos desde su perspectiva. En el primer relato («El jefe de pieza») nos enteramos
 que el oficial ha sido injusto, casi inhumano con el miliciano. El exergo de Saint-Exupéry que
 aparece al principio de la narración se encarga de subrayarlo: «Es necesario exigir a cada uno lo
 que cada uno puede dar… La autoridad reposa, ante todo, en la razón.» Sin embargo, en el
 segundo cuento («El teniente»), nos encontramos con sorpresa que, tras la apariencia, el disfraz
 de dureza inhumana del oficial se esconde nada menos que un hombre recto, justo, con un
 altruista sentido del deber, que cree en la disciplina ciegamente. El tercer relato («El lento»), no
 nos deja nada en claro, excepto que el lento no era lo que esperábamos (un pobre diablo, cuyo
 carácter simple y cuya torpeza lo hacen aparecer como un tipo díscolo cuando en realidad es
 sólo ligeramente tonto). Al contrario, el lento es una personalidad compleja, un lúcido analista,
 un racionalista inveterado.
 En «El jefe de pieza», desde que abre la narración el que cuenta el relato nos describe al
 lento como un ser un poco indefenso: «Ibas y venías con toda la paciencia de tus pasos, con tu
 sonrisa suave y tus párpados caídos entre las risas y las burlas de los hombres. Porque los
 hombres encerrados siempre se burlan de los tipos como tú… Yo siempre te defendí. Estuve a
 tu lado en esos momentos difíciles, y me busqué castigos, reportes, hasta calabozo por tu causa
 […] Toda la batería se dio cuenta de que el teniente Roval la había cogido contigo, y hasta de
 que empezaba a burlarse de ti como lo hacían los demás. Y cada día era lo mismo —¡Váyase de
 la milicia, porque le voy a hacer la vida imposible! Y tú sin hablar y sin contestar nada.»
 Después de esto, ¿qué duda cabe de que, en realidad, el teniente se ha ensañado con un pobre
 diablo? Sin embargo, Heras León se ve cogido en una trampa cuando tiene que hablar desde la
 perspectiva del oficial en «El teniente». Quiere «humanizarnos» al personaje y en realidad sólo
 consigue falsearlo. El autor nos escamotea a Roval, al que toda (insisto: toda) la batería
 consideraba un poco odioso; Heras nos escamotea a un Roval «que empezaba a burlarse de ti
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como lo hacían los demás…» ¿Y qué nos ofrece? De pronto tenemos que Roval es un moralista,
 un hombre inflexible, que incluso abre la narración con una disquisición sobre la necesidad de la
 disciplina; que nos espeta un discursito lleno de frases como «Hemos tenido que despojarnos de
 los prejuicios de todos los días, de los falsos conceptos alimentados por los años»; un Roval a
 quien el lento mira desafiante; que discute con sus superiores que hay que limpiar el calabozo;
 un Roval a quien el lento —después del accidente en el que se golpea la pierna— no le dice «—
 ¡Permiso para incorporarme! No es nada, puedo seguir», sino que le grita (sic —«voy a seguir»;
 un Roval, en resumen, que no logra convencernos como personaje.
 Es muy difícil que un hombre como el Roval que aparece en el segundo cuento haya dejado
 llegar las cosas hasta ese extremo; pero si es difícil que ese Roval haya avanzado hasta esos
 límites de violencia, es imposible que el lento que aparece en el tercer cuento, primero, haya
 actuado tan tozudamente; y, segundo, haya matado al oficial. En el tercer relato, nos
 encontramos, como ya dijimos, con un lento reflexivo, incisivamente lúcido —de una lucidez
 un poco ingenua, valga la aclaración—, racionalista, cartesiano, que afirma cosas como esta:
 «nunca he hecho nada sin meditar antes en las consecuencias». Un lento sagaz, un frío
 observador, casi un naturalista: a los hombres «los observo con detenimiento durante horas, y
 anoto mentalmente cada cambio mínimo que se produce en sus personalidades». Un lento,
 incluso, que podría suscribir la divisa de Pascal: «Toda dignidad está en el pensamiento»; un
 lento lo suficientemente seguro de sí mismo como para darse el lujo de comprender a Roval: «y
 entonces lo comprendo, o trato de hacerlo. Porque he comenzado a sentir una lástima extraña
 por este hombre…» Un lento individualista, hasta bordear el existencialismo: «Después, supe
 que mi vida en la milicia quedaba resumida en dos posibilidades puras: o yo me imponía a ella o
 ella se imponía a mí. Y que en esa lucha secreta entre una personalidad real y un grupo de
 individualidades abstractas, sin nombre, yo llevaba las de perder.» El lento se convierte de
 pronto, ante nuestros ojos, en un miembro de la fraternidad minoritaria de pensadores de la que
 hablaba Jasper.
 Sin duda alguna, «No se nos pierda la memoria» es el más ambicioso cuento del libro. Su
 estructura narrativa es impecable, hay que decirlo, pero el relato falla, a mi juicio, en que viola
 aquel principio que tan certeramente enunció.
 Heras fuerza la situación final, empuja a unos personajes que casi se resisten a un desenlace
 que él ha previsto de antemano. Al final, el lector sorprendido no puede entender los motivos
 que empujan al lento a matar a Roval; ni siquiera los motivos que impulsan a Roval a desbordar
 los límites del abuso de poder.
 «Crónica de Mateo» es, probablemente, el cuento más deficiente del libro. Narrado en
 primera persona por Mateo, un muchacho de quince años a quien ya conocíamos los lectores de
 La guerra tuvo seis nombres y que recuerda por momentos a algunos rasgos psicológicos de los
 personajes de la picaresca.
 Cuando empieza la narración, Mateo está en el calabozo. Ha ido a parar allí —con todos sus
 compañeros de pieza— por un incidente que el personaje narra con malicia y hasta humor: «La
 cosa fue que íbamos a tirar […] No voy a negar que estábamos nerviosos […] Cuando gritaron
 ¡carga cuatro, espoleta rápida! le amarré los cuatro saquitos al estabilizador, solté la capucha de
 la espoleta y le di a Víctor la granada. Ahí comenzaron los problemas. A Víctor se le resbaló de
 las manos y parecía que iba a caérsele. El jefe de la pieza gritó ¡Víctor, por tu madre, no la
 sueltes! Yo había cerrado los ojos, esperando lo peor […] Pero, nada pasó […] Víctor agarró la
 soga y se me quedó mirando […] ¡Échate para atrás, Mateo, que esto a lo mejor explota! […]
 Cuando oí la palabra fuego […] eché a correr y me tiré al suelo […] Después me levanté y miré
 hacia la pieza. No había nadie. Todos habían salido corriendo […] Cuando el jefe de la batería
 llegó al emplazamiento, comenzó a decir barbaridades […] yo estaba avergonzado. […] No me
 atreví a levantar la cabeza […] Casi sin fuerzas volvimos a la pieza […] Ahora, ya nadie tenía
 ganas de salir corriendo. Estuvimos tirando hasta las cinco de la tarde […] Cuando terminamos,
 alguien de la pieza me dijo: ¿Te das cuenta, Mateo? Ya somos artilleros […] Pero la alegría
 duró poco, porque después que regresamos al campamento, el mismo teniente nos trajo al
 calabozo y dijo: «Van a salir de ahí cuando me acuerde de ustedes…»
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La sinceridad desenfadada, «pícara» de Mateo no logra salvar la endeble estructura del
 cuento. Los diversos elementos anecdóticos que el muchacho maneja en su monólogo (en
 realidad, un diálogo con un segundo personaje que no aparece) están demasiado deshilvanados.
 El personaje está lleno de gracia, y su psicología está perfilada con precisión, sin embargo, el
 cuento se queda en lo puramente anecdótico y se desarrolla en un sentido extensivo, no lineal, lo
 cual reduce su efectividad porque se trata de una narración de sólo seis páginas. El ritmo
 narrativo (introducción, epítasis y desenlace) queda reducido a un grupo de motivos copulados
 por la voluntad del personaje.
 El cuento que da título al libro, «Los pasos en la hierba», vuelve sobre algo que parece ser
 una constante en la narrativa de los jóvenes cuentistas cubanos: el tema de la responsabilidad. El
 cuento comienza con la llegada del personaje que lo narra a un lugar de la Sierra o del
 Escambray en el que, años atrás, en una acción de guerra, murió un amigo suyo. Todo sigue
 igual en aquel sitio, salvo que han construido una escuela, que lleva el nombre del mártir. La
 acción se va desarrollando en dos planos: uno en presente, en el que está el narrador-evocador, y
 otro en pasado, en el que nos enteramos 1) de los vínculos que unían al narrador con el muerto,
 2) de la forma en que murió Julio, el mártir. Pero en el fondo del cuento, rigiendo los destinos
 de los personajes, está el problema de la responsabilidad. Un grupo de morteros ha sido
 emplazado para batir al enemigo antes de que la infantería comience a estrechar el cerco. Sin
 embargo, los morteros están tirando un poco a ciegas. «—Capitán, ¿por qué no ponemos un
 observatorio y se dirige el fuego? —No —dijo él. No hay tiempo. —Capitán —dijo Sixto—,
 déme una hora y yo le pongo el observatorio. Él se quedó pensando. Volvió la cabeza y caminó
 unos pasos. Después dijo. —Bueno, está bien. Que el helicóptero lleve a dos y los baje en la
 loma para que tiren el cable… Una hora, teniente, una hora. Después, abro fuego…» Aquí
 comienza a tejerse el nudo de la historia. Dos hombres (Julio y el narrador), son llevados en
 helicóptero hasta el punto donde deberán instalar el observatorio. Sin embargo, el helicóptero no
 puede descender en aquella lomita: «¡Es ahí! —le gritó al piloto— ¡Baja! ¡No se puede! —
 responde—, ¡ahí no se puede!, y señala otra lomita más pequeña y más lejos, unos kilómetros
 solamente más lejos y digo que sí y Julio que sí y allí va el helicóptero y suave, va suave y
 desciende y baja y las aspas hacen ruido y levantan polvo y tírate Julio y yo también me tiro…
 hago señas al piloto y el helicóptero se va. Es para atrás, Julio —te digo—, hay que echar como
 dos kilómetros hasta la loma del observatorio. Vamos —dices—. Y echamos a andar…» Se
 trata de dos hombres enfrentados a una responsabilidad que, a riesgo de sus vidas incluso, van a
 tratar de cumplir. Tal vez han violado las órdenes (se les dijo que debían bajarse en la lomita y
 no a dos kilómetros o tres más allá), pero se trata más que de cumplir una orden de cumplir con
 un deber: hay que instalar el observatorio de cualquier modo. Un incidente (se encuentran con
 un grupo de alzados) los obliga a lanzarse al piso y se rompe el único reloj que llevan (el del
 narrador). Comienza entonces una carrera contra el tiempo que Heras logra plasmar
 literariamente con efectividad. Para estos hombres se trata, ahora, de llegar a la lomita antes de
 que se cumpla la hora. «De pronto fue el silbido y la explosión, un poco lejos y detenernos para
 mirar un poco sorprendidos y gritar ¡coño, un poco más lejos y le da a los alzados! y Julio que
 me mira y también grita ¡pero , ¿por qué tiran?, ¿por qué?! Y yo que lo miro y miro la explosión
 y veo a Julio con los ojos asombrados ¿qué hora es, Julio, qué tiempo…?» Sin darse cuenta, los
 personajes se ven de pronto atrapados por el fuego de su propia artillería. Se produce lo
 inevitable: «Y no me puedes contestar, no me puedes contestar porque la segunda explosión te
 ha cubierto de humo y pólvora y metralla…» El capitán ha abierto fuego, como había dicho, a la
 hora en punto; en realidad, el capitán se ha enfrentado también a la responsabilidad de no dejar
 escapar a los alzados; es su deber el que está en juego, y su deber le ordena abrir fuego. El
 cuento termina de la única forma que podía terminar: con una hermosa evocación nostálgica, sin
 amarguras, del amigo muerto; con una hermosa evocación del pasado heroico, de aquellos años
 en que los hombres y sus sueños eran una misma, indivisible región sin fronteras: «Tal vez por
 eso he vuelto y camine nuevamente por la hierba calcinada pensando que todo vuelve a
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comenzar, que vamos juntos con un rollo de cable en las espaldas, hacia el observatorio, a
 dirigir el fuego en el próximo combate…»
 El último cuento del libro se llama, paradójicamente, «El viaje ha comenzado»; la paradoja
 no es tal, sin embargo, para los que hayan leído la media docena de cuentos que integran el
 primer libro de Heras León, La guerra tuvo seis nombres. Si se me permite un juego de
 palabras, «El viaje ha comenzado» es, más que un cuento, un recuento del libro. Se trata de un
 miliciano anónimo, posiblemente el propio autor) que va evocando, mientras avanza hacia
 Girón en la noche, a los hombres que ya hemos conocido en los cuentos anteriores. Es una
 suerte de pase de lista ante el lector, para que vuelva a ver, por última vez, a los hombres que
 van a entrar en combate: «Miguel que ha montado silencioso en el camión y no quiere mirarme
 de frente desde aquel día en que se rompió una amistad nacida de una caminata y de unos
 vómitos […] Mario que me acerca un cigarro y enciende un fósforo sin decir nada […] Busutil,
 Oliva [que] no está en el camión, Brindis que viene […] con la calma de siempre […] que
 también va a Girón y parece dormido con los brazos cruzados sobre el pecho […] Tirso, el
 negro Wilson, el Malayo […] Faltas tú, lento […] No vas a combatir junto a nosotros […]
 Tampoco está tu voz, Roval.» En «El viaje ha comenzado» se repiten, sutilmente, todos los
 motivos del libro: la «deshumanización» de las relaciones del hombre con la realidad, con los
 demás hombres, consigo mismo; la transformación de la conciencia y el nacimiento de un nuevo
 sentido de la moral, del deber social y ciudadano incluso: «aquí con nosotros […] están los
 Tirsos que protestaban y ahora no protestan […] los Mario que robaban y ahora no roban […]
 los Alberto que bebían hasta emborracharse y ahora viajan sobre este camión, dispuestos a
 combatir por algo que los ha cambiado para siempre». Intuímos que de esos hombres algunos
 van a morir, tal vez todos, porque ahora se trata de la guerra; pero sabemos que están unidos ya
 para siempre, que «una nueva, secreta solidaridad» se ha establecido entre ellos.
 Desde el punto de vista estilístico, este cuento presenta algunas diferencias en relación con
 los anteriores. Esta vez no son ya las frases cortas, de unidad cerrada; se trata de una prosa más
 suelta, fluida, de períodos más largos y subordinaciones más complicadas. Heras León logra el
 efecto que se propone: transmitirnos la impresión de que se trata de una especie de himno o de
 discurso, dirigido a un auditorio invisible; lo logra, sobre todo, a través de una regulación
 rítmica de los finales y principios de frase. El estilo verbal contrasta con el de los demás cuentos
 (de construcción nominal casi siempre): la unidad dominante sintácticamente en cada período es
 por lo general un verbo en infinitivo que sitúa la acción en presente: «Cruzar Jovellanos y
 detenernos unos kilómetros adelante. Saltar a la cuneta para estirar el cuerpo y fumar en calma
 otro cigarro. Orinar las tres horas de camino. Montar nuevamente el camión ayudado por Tirso,
 el negro Wilson que agarra mi metralleta mientras subo, el Malayo que me cede un espacio
 cerca de la cabina. Escuchar el motor como la risa de un animal salvaje. Callar todos cuando la
 caravana vuelve a la carretera y el aire nos obliga a cerrar otra vez los ojos. Dejar correr el
 tiempo hacia atrás…» etcétera. Heras se vale de este recurso para lograr una misma cadencia en
 todo lo que está ocurriendo en presente, y rompe esta intensificación anafórica cuando el
 narrador da un salto al pasado y recuerda un incidente, una situación. El desplazamiento tiempo-
 espacio ocurre por un desplazamiento del tiempo verbal. Si en «La noche del capitán» o en «Los
 pasos en la hierba» los cambios de tiempo y espacio se podían detectar con claridad, estaban
 obviamente diferenciados, aquí las fronteras entre el presente y el pasado están sutilmente
 enmascaradas.
 Dice Lukács, hablando de la relación histórica que existe entre el cuento y la novela, que a
 menudo «el cuento […] aparece como precursor de una conquista de la realidad por parte de las
 grandes formas épicas […] es decir, en la fase del todavía-no, en el dominio poético universal
 sobre el mundo social de una época dada…» Y cita como ejemplo a Bocaccio y el cuento
 italiano, a los que califica de precursores de la moderna novela burguesa. ¿Pudiéramos decir que
 la cuentística de los jóvenes narradores cubanos prepara el advenimiento de una «conquista de
 la realidad» por parte de una de las grandes formas épicas, o pragmáticas (como la llama
 Kayser), la novela?
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Si tenemos en cuenta que no se trata de logros aislados, sino de un grupo de talentosos
 narradores que han conseguido imprimirle un nuevo vigor a nuestra cuentística, podríamos
 aventurarnos a responder que sí. Naturalmente, la mera existencia de una cuentística nueva (por
 muy vigorosa que sea) no tiene que generar necesariamente una novelística; pero es alentador
 saber que se cuenta, al menos, con la posibilidad de que, en cualquier momento, estos
 narradores puedan ampliar los límites de su obra hasta lo que Lukács llama, acertadamente, la
 «universalidad extensiva de la novela». Si estos cuentistas, y los que se van sumando, logran dar
 el salto, la literatura realista de América Latina ingresará en su cuenta un puñado de novelas
 revolucionarias por los cuatro costados. Esperemos.
 Andersen y Kierkegaard. La luz y la sombra*
 Un hijo del proletariado, conocedor de la naturaleza humana, autor de innumerables cuentos,
 poemas, comedias y novelas, es el más célebre de los escritores de Dinamarca: Hans Christian
 Andersen, el hombre con cuyos relatos y fábulas desbordantes de fantasía aprendieron a soñar
 muchas generaciones de hombres y mujeres en el planeta. Su nombre está perpetuado en calles,
 avenidas, edificios públicos y plazas del pequeño país nórdico.
 El otro danés universal (aunque no en la medida de Andersen) fue filósofo; su obra tuvo una
 gran importancia para el pensamiento especulativo alemán y ejerció notable influencia en la
 literatura y la filosofía francesas: Sören Kierkegaard.
 Bajo una tardía nevada, una mañana de marzo, cruzo Radhuspladsen en dirección a la calle
 Vester Brogade, una de las más céntricas de Copenhague. Hay una curiosa confusión de
 palomas, gorriones y gaviotas de lúgubre chillido revoloteando en torno a los techos
 puntiagudos del Parlamento.
 * La Habana, Ediciones Extramuros, 1991. [La Ceiba]
 La tarde anterior he estado en el monumento de Andersen, menos concurrido, desde luego,
 que la celebérrima sirenita que, desde una roca semihundida en las plomizas aguas del Báltico,
 es el símbolo femenino de Copenhague, como la Giraldilla lo es de La Habana. Sin embargo, no
 logré hallar la casa natal de Kierkegaard, ni ningún túmulo que perpetúe su memoria.
 Curioso este pequeño país, Dinamarca, que ha dado a la cultura universal a Kierkegaard y a
 Andersen, es decir, al filósofo de la angustia, al atribulado profeta del dilema ser o no ser, cuyas
 torturadas especulaciones ontológicas y religiosas ensombrecieron al pensamiento idealista
 contemporáneo, y al gran escritor de alma de niño, todo luz y bonachona sonrisa, creyente —a
 pesar de las esporádicas ráfagas de pesimismo que rozaron su obra— en la eternidad de la
 justicia; un escritor lleno de sencilla fe en el hombre, al que tanto amó en su estado más puro: la
 infancia.
 Llegué a Dinamarca conociendo sólo a tres literatos daneses: Andersen, desde luego, y
 Kierkegaard (al que leí mucho cuando era adolescente, después de descubrirlo en los Diarios de
 Kafka) y a Isak Dinesen, cuyo verdadero nombre, ahora lo he sabido, es Karen Blixen, autora de
 cuentos góticos que aparecen en cualquier antología de literatura de misterio. Dejando a una
 lado, de modo provisional, a Dinesen (o Blixen), casi me atrevería a decir que llegué
 conociendo los dos polos del alma danesa: la eterna sombra invernal y la luz de primavera,
 paradoja del sol y la noche que está presente en muchas culturas antiguas.
 Cruzo ahora frente a la terminal de Ferrocarriles. El gran termómetro que está a la altura del
 piso doce de un edificio de techo verde —como todos los de Copenhague— marca dos grados
 bajo cero.
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Andersen y Kierkegaard. Uno, hijo del mórbido y supersticioso prerromanticismo inglés, y el
 otro, en parte, heredero del humanismo goethiano; pero ambos, de cualquier manera, casi
 contemporáneos, viviendo la vida de la provinciana Copenhague del XIX, y la literatura bajo el
 influjo —diversamente asimilado en cada uno— del romanticismo.
 Acaso el rostro verdadero de este país esté compuesto, a modo de fotorrobot, por el soplo
 espiritual de estas dos almas antitéticas. Andersen y Kierkegaard, la sonrisa y la mueca: dos
 atributos de una misma boca, al fin y al cabo.
 La filosofía idealista de Kierkegaard, desde luego, ha llegado hasta hoy más como literatura
 que como guía para la interpretación del mundo. Se la lee, como la Biblia, o a Plotino, como
 hermosas cabriolas del pensamiento del hombre, antes de que encontrara su verdadero camino.
 (Es interesante, dicho sea de paso, que Shakespeare situara en Dinamarca a su mítico Hamlet,
 cuyo famoso monólogo nos parece hoy un panfleto existencialista, premonitor de las ideas de
 K.) Pero Andersen sí sigue siendo nuestro contemporáneo. Ya, desde luego —y por desgracia—
 , dejé atrás el tiempo en que creía en flautistas de Hamelin. Pero otros niños podrán seguir
 ejercitando su imaginación con las humorísticas y profundas metáforas poéticas de este gran
 ilusionista de la prosa.
 Son casi las once. Ha cesado de nevar. Pronto estará aquí la primavera y asomará, primero
 pálido, luego radiante, el sol de Andersen entre las nubes plomizas.
 La luz venciendo sobre las sombras que alimentaron las pesadillas de José K. y Antoine
 Roquetin.
 Intertextualidad, textualidad y supratextualidad en el Directorio
 Telefónico de la ciudad de La Habana*
 En mi obra 14 objeciones a Quince Duncan (que apareció en edición norteamericana con una
 lamentable errata en la cubierta bajo el título de 15 objections to Fourteen Duncan) afirmo:
 Mi propia reciprocidad no es más que el objeto reiterado de mi sujeto activo; o lo que es lo mismo,
 mi hipersubjetividad múltiple es inversamente proporcional a la doble formulación palatal en el
 fonema /d/.
 A partir de esta afirmación capital y bajo la doble luz de Derrida y Lacan, voy a intentar un
 análisis intersupratextual del Directorio Telefónico de La Habana, obra, como seguramente
 lograré demostrar, llena de polisignificados artísticos.
 En la primera página del mencionado volumen (700 páginas in cuarto) se dice:
 ABAD, ALBERTO 32 2941 Coco Solo 202 esquina a Campanario…
 Una primera y clara derivación contextual se encuentra en el apellido mismo del personaje:
 Abad. La doble relación Abad = Campanario sugiere inmediatamente una nítida atmósfera
 religiosa en el texto, subrayada por la suma del número de letras del nombre (Alberto): 7: los 7
 velos de Salomé, los 7 sabios de Grecia (agudo contraste con el mundo pagano, como es obvio),
 las 7 colinas de Roma, los 7 pisos de la torre de Babel. Hay, por así decirlo, una interacción
 intertextual en la referencia (Abad) al conocido palíndrome «Dábale arroz a la zorra del abad».
 Ya en el camino palindrómico, la inversión del nombre (Abad) nos entrega la palabra
 «Daba». Fijémonos bien: Daba, es decir, entregaba, donaba, prestaba. Atención aquí: prestar. En
 italiano presto = rápido. Rápido equivale a veloz, que es lo contrario de lento, lento al revés es
 Otnel. ¡Aquí está!: Otnel-Ab-Rabim fue un célebre capitán turco que se destacó en la batalla de
 Lepanto. Lo que nos lleva de inmediato a Cervantes y este al Quijote, que en la página 69,
 segunda parte, tercer capítulo, quinta línea dice: «grabado en mis entrañas llevo, Sancho…».
 Retengamos la palabra grabado. Todos sabemos que Durero se destacó como grabador. ¿Y cuál
 era el nombre de Durero? ¡Claro! ¡Alberto! El mismo nombre de Abad.
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* Casa de las Américas [La Habana], año 34, no. 195, abril-junio, 1994, pp. 161-162. [Al Pie de la Letra]. Este texto lo hizo llegar a
 la redacción de la revista Casa la poeta y profesora peruana Irene Vegas.
 Ahora detengámonos en los números 32 2941. La suma de esos números arroja la cifra de
 21. La mayoría de edad en muchos países es de 21 años. Luego entonces, el número denota
 «adultez». El adulto es maduro, es decir, no verde en tanto que maduro. Verde: color de la
 esperanza. Esperanza se llamaba una tía de mi mujer. Mujer. Aquí está la clave: Mujer.
 Observen que hay una clara oposición Alberto Abad ausencia de mujer (explicitada en la
 palabra «solo» antecedida de la palabra «coco», que en el argot popular significa deseo, fijación
 con una dama. Ejemplo: «Tengo un coco con fulana»). La soledad de Abad (¡observar la rima
 interna ad-ad!) se subraya genialmente en la metáfora icónica «202» del número de su casa. Si
 nos fijamos, el dos se duplica a sí mismo mediante el espejo (0). El dos se mira en el espejo. Su
 duplicidad es un engaño. Esta soledad está también explicitada en el número 3 con el que
 empieza el teléfono de Abad, 3 significa, en la charada, marinero. Colón era marinero. Si
 invertimos las cifras finales 2941 tendremos 1492, año del descubrimiento. ¿Qué descubre
 Abad? Su soledad.
 La palabra esquina es la más enigmática. «En esta esquina…» dicen los árbitros de boxeo.
 ¿Qué es el boxeo sino un deporte rudo? Una reordenación de los fonemas en la palabra rudo
 arrojaría «duro». Ahí está la clave: es «duro» estar (coco)solo.
 La Habana, junio 1981.
 Apéndices
 ULTÍLOGO
 Palabras para El Rojo
 Aquí está la palabra poética de Luis Rogelio Nogueras, integrante de la generación del Caimán,
 de Cuba, conocido también como Wichy o como El rojo, que llenó —y llena— un espacio
 imprescindible de la literatura y la cultura cubanas de la segunda mitad del siglo XX.
 En las palabras que siguen voy a compartir informaciones sobre su vida, sus libros, sus
 obras, para que precedan esta antología que contribuirá a darlo a conocer a lectores y lectoras
 del Sur y de otros ámbitos. En ese sentido este libro es un acto de justicia poética y una alegría
 para los que recorrimos juntos los años de que se habla aquí.
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Este libro toma el título de la antología personal que Nogueras preparó poco antes de su
 muerte, ocurrida prematuramente en julio de 1985, meses después de que el poeta había
 cumplido sus 40 años. El título tiene mucho, por supuesto, del humor de su autor y hace señas
 cómplices a dobles significados y a sugerencias de la palabra, como muchas zonas de su obra.
 Por una parte, el título es un comentario autoirónico sobre el contenido del libro; por otra,
 pareciera que llama la atención sobre la terrenalidad de sus propuestas.
 En ambos casos, hay que aceptar con cautela los posibles significados sugeridos: el poeta
 tenía nociones claras del alcance de su palabra. De hecho, la confianza en esa palabra fortaleció
 otras certezas vitales. Por otro lado, este mundo, al que parece aludir la segunda significación,
 es para el autor, también, territorio del sueño y la imaginación.
 Nogueras construyó una obra literaria y artística vasta y diversa, vivió sus años de manera
 intensa y dialogó con este mundo —con nosotros— a través de la poesía, la novela, el cine, el
 periodismo, el trabajo editorial, las traducciones. Si hoy no se le conoce más en el ámbito de
 nuestro idioma, en nuestros países, ello tiene que ver con los mecanismos de promoción, los
 mercados y otros argumentos extraliterarios.
 De modo que este prólogo alcanza, para quien lo escribe, significaciones mayores, deudas
 compartidas, razones y verdades poéticas que han (sobre)vivido más de treinta años. Todo ello
 refuerza compromisos personales, recrea momentos, evoca hechos: es, en ese sentido, una fiesta
 de la memoria. La selección misma de los poemas para esta antología formó parte de esa fiesta.
 Esta no es —no puede ser— una fría compilación académica, una mera suma de textos que han
 sido pasados simplemente por los mecanismos del análisis científico. Nogueras murió en 1985,
 pero hay demasiada vida en esas letras para aplicarles —desde la amistad, la hermandad, que
 nos unió— ese empobrecedor rasero.
 Los poemas que integran esta antología han sido tomados de los libros que el poeta publicó:
 Cabeza de zanahoria (1967), Las quince mil vidas del caminante (1977), Imitación de la vida
 (1981), El último caso del inspector (1983). Además se incluyen textos de La forma de las
 cosas que vendrán, que Nogueras dejó prácticamente terminado y apareció en 1989; Las
 palabras vuelven (1994), que reunió los poemas que el autor no había incluido en libros, entre
 ellos los pertenecientes al cuaderno Hay muchos modos de jugar. También se incluyen poemas
 de un libro inédito en el cual el autor trabajó hacia 1978 y que nombró El gato y la liebre.
 Recuerdo que Wichy revisó, ya en el hospital del que no regresaría, la portada de la
 antología personal que había titulado Nada del otro mundo. La había preparado originalmente
 para que apareciera en la colección La Giraldilla, de la Editorial Letras Cubanas, que iba
 reuniendo, tomo tras tomo de cuadritos coloreados, la poesía de los autores cubanos que
 alcanzaban una obra cuantitativamente notable. Escribo cuantitativa porque el repaso de aquel
 catálogo, desde hoy, muestra claramente sus falencias, de diverso orden. El tiempo dice casi
 siempre la última palabra.
 Wichy hizo una sugerencia relacionada con la tipografía de la portada. El libro apareció
 mucho después, con pie de imprenta de 1988. El poeta había escrito, para esa edición, las notas
 introductorias de cada libro, que ahora se incluyen en esta antología. Sin embargo, la selección
 que he realizado para este nuevo Nada del otro mundo y el orden de los poemas, han partido de
 los libros originales del autor. De modo que las coincidencias de selección —que no he
 comprobado— tienen que ver con las otras coincidencias —vitales, generacionales, culturales—
 que compartimos.
 Ese ha sido el método y esta es (parte de) la historia.
 El Caimán, el David, la zanahoria
 La generación poética a la que Nogueras perteneció recibiría después el nombre de la
 publicación que fundamos en 1966: El Caimán Barbudo. En el primer número del mensuario,
 que dirigió durante aquella etapa el narrador Jesús Díaz, apareció una declaración de principios,
 bajo el título de «Nos pronunciamos» que firmamos doce poetas, entre los que se contaba Luis
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Rogelio Nogueras, entonces estudiante de la Escuela de Letras y de Arte de la Universidad de
 La Habana.
 La lectura de aquel texto seguramente puede revelar hoy sus ingenuidades, pero también
 ratifica alguna de las verdades generales que proclamaba:
 Estamos inscritos en la tradición cultural de un país subdesarrollado. La historia de Cuba ha sido
 hasta hoy, la historia de un camino hacia su realización como nación, hacia su desarrollo, hacia su
 autenticidad cultural […] La cultura de Cuba se salvará con Cuba, el desarrollo del país es el
 desarrollo de su cultura. Esa lucha que libra nuestro pueblo —que es también la única posibilidad
 de liberación del hombre— es nuestra lucha.
 Generación emergente en aquella década violenta y formidable que transformaba las
 estructuras de la sociedad y estremecía las conciencias colectivas e individuales, nos
 pronunciamos entonces por el derecho a la participación y a la crítica y rechazamos, por igual,
 «la mala poesía que trata de justificarse con denotaciones revolucionarias, repetidora de
 fórmulas pobres y gastadas» y «la mala poesía que trata de ampararse en palabras “poéticas”,
 que se impregna de una metafísica de segunda mano para situar al hombre fuera de sus
 circunstancias».
 En el terreno específico de la palabra, rescatábamos la obra de José Zacarías Tallet, poeta
 posmodernista y conversacional, compañero de Pablo de la Torriente Brau y otros miembros de
 Generación del 30, que había abandonado el oficio poético y se había refugiado en el ejercicio
 del periodismo durante décadas. Siguiendo las enseñanzas de un verso revelador de Tallet —«la
 poesía está en todas partes, mas la cuestión es dar con ella»— declaramos en nuestro manifiesto
 juvenil: «Consideramos que toda palabra cabe en la poesía, ya sea carajo o corazón».
 El joven Nogueras fue fundador y jefe de redacción del Caimán. Allí celebramos, como
 propio, el Premio David para escritores inéditos que ganó, en su primera edición, en 1967,
 compartido con la poetisa Lina de Feria. El libro de Wichy había sido escrito «entre l965 y 1966
 en las aulas y pasillos de la Escuela de Letras y de Arte de la Universidad de La Habana y en
 aquella oficinita mal ventilada de Juventud Rebelde donde hacíamos El Caimán Barbudo»,
 según recordaría su autor años más tarde. Dos títulos tentativos e insuficientes (Poemas en la
 pizarra y Cosas comunes) antecedieron al que definitivamente llevaría aquel pequeño volumen
 de carátula naranja y diseño de op-art: Cabeza de zanahoria, que aludía a la cabellera del poeta
 y rendía homenaje al «libro eterno de Jules Renard, Poil de carotte, cuyo personaje principal fue
 uno de los héroes de mi infancia a causa de su pelo rojo y de cierta tristeza que ambos
 compartíamos en digno silencio».
 Cabeza de zanahoria fue —es— indudablemente un excelente primer libro. El jurado que lo
 premió, integrado por Heberto Padilla, Luis Marré y Manuel Díaz Martínez, consideró que era
 un cuaderno «notable por su variedad de temas dentro de su unidad formal, su manejo de
 elementos cultos y su original voz poética que lo distinguen entre sus compañeros de
 generación». Valorando su libro a la distancia, el propio Nogueras recordó a principios de la
 década de los 80 a los «buenos amigos y algunos críticos» que afirmaban «con vehemencia que
 la mayor virtud de Cabeza de zanahoria era su relativa madurez formal». En todo caso, el libro
 compartía las propuestas estilísticas del «Nos pronunciamos» publicado en el Caimán —que se
 inscribían, a su vez, en la corriente que atravesaba, ganando fuerza, la poesía latinoamericana de
 aquellos años y que se identificaría indistintamente como conversacionalismo, coloquialismo,
 exteriorismo, según los países y los críticos. En particular, habría que señalar la mirada hacia la
 infancia cercana, la economía de medios, la búsqueda de sencillez y comunicación. Su «Arte
 poética» ratificaba desde los timbres de su voz, aquella definición propuesta en el Caimán:
 La poesía está en todas partes
 y termina siempre en los papeles.
 Por otro lado, en aquel primer libro aparecían algunas de los rasgos claves de la poesía de
 Nogueras. La sección titulada Los hermanos reunía textos dedicados a los poetas queridos y
 admirados: allí están Vallejo y Nerval, Dylan Thomas y Pavese, García Lorca y Breton,
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alrededor de «los desconocidos de siempre». Este es seguramente el antecedente más temprano
 de esa voluntad que recorrió la obra Nogueras tratando de vincular los elementos de la cultura
 artística y de la historia de una manera creadora y antidogmática.
 El caminante, el cine, las novelas, el amor
 Aquella primera época del Caimán, como después se le llamaría, duró hasta el segundo semestre
 de 1968. Publicación en la que tuvimos espacio señalado los poetas, el Caimán fue sobre todo
 un lugar de encuentro para creadores jóvenes de diversas disciplinas. El ensayo, la narrativa, el
 diseño gráfico y la crítica artística y literaria fueron áreas activas. El espíritu crítico, la
 agresividad de ciertos acercamientos y los prejuicios sobre la existencia de los grupos literarios
 en una circunstancia como la de aquellos años crearon una atmósfera de molestia para los
 responsables intermedios de la política cultural y finalmente, para la fecha mencionada, nos
 convertimos en la dirección saliente (algunos preferían llamarla la dirección caliente) del
 Caimán Barbudo. Años después un compañero de generación, Guillermo Rodríguez Rivera, en
 el prólogo a un libro póstumo de Nogueras, La forma de las cosas que vendrán, narró, con
 agudeza y humor, aquella historia del Caimán, al que llamaba allí El Cocodrilo Azul:
 El Cocodrilo había nacido peleón y dio sus golpes, pero también los aguantó de todos los colores.
 Un día, tras una espeluznante reunión, se decidió transformar al Cocodrilo —es decir, al
 Caimán— en un vocero del surrealismo chileno, órgano de la poesía campesina y representante del
 barroco español. Nogueras, cansado y filosófico, a sus veintitrés años, musitó la vieja copla
 castellana:
 Llegaron los sarracenos
 y nos molieron a palos.
 Que Dios protege a los malos
 cuando son más que los buenos.
 Aquel fue el final del Caimán para nosotros, en octubre del 68. El Caimán continuó
 publicándose y ha pasado por momentos diversos a lo largo de estos años. En sus páginas se
 dieron a conocer posteriormente los principales poetas de las generaciones que vendrían
 después, como Víctor Rodríguez Núñez, Norberto Codina, Alex Fleites, y muchos más hasta
 hoy.
 El próximo libro publicado por Nogueras después de Cabeza de zanahoria tiene fecha de
 1977. En el medio hay diez años de silencio editorial para el poeta. Cinco de esos años
 correspondieron al «quinquenio gris», aguda denominación del período 1971-1976 hecha por el
 crítico Ambrosio Fornet. Fue una época de baja intensidad —por decirlo con un término
 actual— de la literatura cubana, producido por el intento de aplicar una política cultural cerrada,
 con la importación del realismo socialista soviético y otros aderezos dogmáticos nacionales. La
 vitalidad de la cultura cubana, su vocación de participación activa en el proceso de formación de
 la nación y el rechazo y la actitud de los verdaderos creadores impidieron que ese proceso
 esterilizador se consumara.
 Entre esos escritores verdaderos estaba, por supuesto, Luis Rogelio Nogueras, quien disponía
 de tres elementos fundamentales, imprescindibles, para mantener viva la llama de la creación: el
 talento, el humor y el amor.
 El talento lo había mostrado ya en su primer libro de poemas, en su labor editorial y en su
 primera relación con el cine, muy joven, aun antes de estas nacientes y crecientes aventuras
 literarias. Efectivamente, Wichy se inició como camarógrafo de dibujos animados en el Instituto
 Cubano del Arte e Industria Cinematográficos (ICAIC), donde llegó a realizar, a principios de
 los años sesenta, el corto Sueño en el parque, una obra muy hermosa, alegato contra la guerra y
 a favor de la belleza. Al cine volvería años después, finalizado «el quinquenio gris», para
 escribir guiones de filmes de ficción y para trabajar como jefe de redacción de la revista Cine
 Cubano.
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Haciendo uso del humor, otra de sus armas principales, Nogueras comentaba la hipotética
 desazón de sus biógrafos ante el hecho de que la misma persona fuera capaz de crear «poemas
 exquisitos» y películas de aventuras (aquí incluía otra de sus ramas creativas: la novela policial)
 que tenían una comunicación eficaz con públicos muy numerosos. Más allá de sus bromas, su
 comentario tocaba un tema profundo: no siempre los artistas pueden compartir esas distintas
 tesituras creativas sin afectar la autenticidad y la trascendencia de sus obras.
 Junto a los guiones de filmes populares como El brigadista y Guardafronteras, dirigidos por
 Octavio Cortázar, Nogueras inició su camino de autor de novelas policiacas o de espionaje con
 El cuarto círculo, escrita a cuatro manos con Guillermo Rodríguez Rivera, que ganaría el
 premio de novela Aniversario del Triunfo de la Revolución convocado por el Ministerio del
 Interior en 1976. Ese mismo año gana el premio Cirilo Villaverde de la UNEAC, con su novela
 Y si muero mañana. Es interesante destacar el hecho de que una novela de espionaje, una novela
 policiaca, ganara el premio de novela, de novela a secas, de gran novela, como se le llamaría. Es
 decir, el género bastardo del espionaje gana compitiendo con las novelas de estirpe, con las
 novelas que siempre han pertenecido a un género definitivamente serio. De esta forma Nogueras
 contribuyó de manera esecial a la dignificación de la literatura policial dentro de la cultura
 cubana.
 La deuda editorial con su poesía se cancela, como he dicho, en 1977 con la publicación de su
 segundo libro de poemas, Las quince mil vidas del caminante, que apareció en la colección
 Manjuarí de Ediciones Unión. Es un libro de transición, a mi modo de ver, que adelanta, sin
 embargo, temas que estarán presentes en su obra futura, a partir de Imitación de la vida, su libro
 siguiente, que ganaría el Premio Casa de las Américas en 1981.
 En Las quince mil vidas… aparecen los primeros apócrifos, los primeros heterónimos que
 incorpora a su poesía y allí continúa el homenaje a los poetas admirados en los textos hechos a
 la manera de Baudelaire, Drummond de Andrade y William Carlos Williams, y en la
 «Antología mínima» que recoge poemas dedicados a José Martí, Julián del Casal, Rubén
 Martínez Villena, Nicolás Guillén, Regino Pedroso y José Zacarías Tallet, a quien Nogueras
 continúa pagando, con razón y con agudeza, nuestra deuda poética generacional con esta
 síntesis que acude a palabras mencionadas en el «Nos pronunciamos» del Caimán:
 Dijo carajo o corazón
 cuando los demás decían ebúrneo azur corola
 Ampliando la dedicatoria original del libro, Nogueras extendía el homenaje a un poeta que
 fue un amigo querido y significó mucho, por su vida y por su obra, para los integrantes de la
 generación del Caimán: Roque Dalton. Con Las quince mil vidas… Nogueras continúa
 trabajando la relación entre la poesía y la realidad histórica, sin colocar a la primera en una
 relación servil hacia la segunda. El largo poema que da título al libro, dedicado a Ho Chi Minh,
 sitúa la lucha de pueblo vietnamita, uno de los acontecimientos más estremecedores de aquellos
 años, en el centro de la atención del poeta.
 En la nota introductoria que escribió para este libro en su antología personal Nada del otro
 mundo Nogueras, pasa balance, desde aquel presente, al período de silencio editorial que había
 concluido así para su poesía:
 Amanece. Se despierta. Sobre la mesa de noche hay un libro titulado Las quince mil vidas del
 caminante. Algunas hojas están rotas. Lo toma en las manos. Varios poemas le gustan. Varios le
 disgustan. Él no escribió ese libro sino otros. Sobre la fea cubierta hay polvo. Ciertas páginas
 crujen de dolor y de ira, y conservan la humedad de una gaveta. Lo empezó en 1968. Yo lo
 terminé en 1973. Lo publicaron en 1977. Como dice Hermann Broch, había que esperar, esperar
 con mucha paciencia, y tardó mucho, insoportablemente mucho. Luego, sin embargo, llegó algo. Y
 cosa extraña, lo que llegó, aunque contrario a todo lo esperable, estaba dispuesto así mismo como
 por necesidad.
 Como homenaje a su talento y a su tenacidad, llamé la atención sobre aquella etapa gris.
 También hablé de los instrumentos/valores/armas/recursos/artilugios/mecanismos con los que el
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autor había resistido sin quebrar sus principios poéticos y culturales ni traicionar su
 imaginación: talento, humor y amor. Este último, imprescindible tema, se extiende a lo largo de
 su obra —de su vida— como elemento vitalizador, como fuente nutricia. En una cita que recoge
 el narrador Eduardo Heras León, hablando sobre el poeta, ya después de su muerte, se recoge
 este amoroso, compartible criterio:
 Sin amor —decía Wichy— la vida es una gaveta vacía, y para el escritor no hay literatura sin
 amor, como no hay huella sin pie. Hemingway estaba convencido de que se escribe mejor cuando
 se ama. Yo soy de la misma opinión. Aún más, todos mis papeles arden húmedamente de amor.
 Me pregunto cada amanecer frente al espejo con cuánto amor comienzo la jornada, y si es poco,
 nunca es poco, entonces salgo a la calle y me robo el primer amor que pasa. Amo a la palabra
 amor y sus destellos. Amo a mi mujer mientras se peina, amo la vida y su expresión concreta,
 humana, palpable, la Revolución.
 Los caminos, Imitación de la vida, la nueva poética
 Nogueras regresó al cine, al ICAIC, en 1980. Ahora no tiene entre sus perspectivas fílmicas la
 dirección de dibujos animados, como en aquel período formativo de principios de los 60. En
 esta nueva etapa continuará su labor de guionista cinematográfico y asumirá la jefatura de
 redacción de la revista Cine Cubano.
 En 1981 escribe el guión de otra película de ficción, titulada Leyenda, que sería dirigida por
 Rogelio París, y que continúa, con resultados artísticos menos exitosos, la línea de filmes de
 acción en los que Nogueras estuvo involucrado. Sin embargo, aquel argumento le servirá como
 punto de partida para su próxima novela, Nosotros los sobrevivientes, que aparecería publicada
 en 1982. Resulta interesante destacar también la mezcla de géneros y el aprovechamiento del
 trabajo del cine en favor de la literatura. Como elemento vivo y contradictorio —como la vida
 misma— en el panorama donde se inserta la existencia y la obra de Wichy, es importante
 subrayar esa voluntad de expresión por distintas vías, a través de diferentes géneros y lenguajes,
 que caracterizó su trabajo —y el de otros integrantes de su generación.
 Es indudable que por una parte existió un reclamo social para ese abordaje de la realidad a
 través de múltiples caminos. La realidad diversa y cambiante solicitaba esa búsqueda de vías de
 expresión. Por otra parte, creo que muchos sentimos que ese reclamo se avenía con nuestras
 necesidades expresivas. Si años más tarde —hoy— la multiplicidad de géneros y vías
 expresivas asumidas por un creador puede tener que ver con las remuneraciones económicas
 personales, otra era la situación —y las recompensas— en aquellos años. Si, al mismo tiempo,
 azotamos la palabra poética, indagamos a través del testimonio o el ensayo, narramos historias
 en el papel o en el celuloide, se debió, sobre todo, en la mayoría de los casos, a necesidades
 expresivas, compromisos éticos, íntimas satisfacciones creadoras.
 Esa misma explicación, creo, puede darse a la sostenida vocación de comunicación de
 nuestra poesía, expresada también en los medios que utilizamos para hacerla llegar a su
 destinatario. En ese sentido es necesario mencionar los recitales de canciones y poemas en los
 que unimos nuestras voces a las de los jóvenes trovadores de entonces —que eran, en realidad,
 como más de un crítico ha señalado, otros miembros de nuestra generación poética, sólo que
 armados de sus fieles y eficaces guitarras. Baste recordar que la primera presentación pública de
 Silvio Rodríguez se realizó en el recital de canciones y poemas Teresita y nosotros, que
 organizamos los poetas del Caimán en la pequeña sala del Museo de Bellas Artes, en julio de
 1967. Significativamente, Teresita Fernández —trovadora mayor, ya conocida por entonces—
 ocupó la segunda mitad del espectáculo. En la primera, los poetas del Caimán alternaron sus
 poemas con las canciones de aquel joven y delgado trovador desconocido, que acababa de
 terminar su Servicio Militar Obligatorio e iniciaba su carrera artística.
 Nogueras estuvo entre los poetas de aquel día en Bellas Artes. La última presentación de este
 tipo que hicimos juntos fue en marzo de 1983, en el recital Para vivir con el que celebramos
 otro aniversario de la creación del ICAIC. En la sala de la Cinemateca primero y, días después,
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en la Casa de las Américas, Pablo Milanés, Silvio, Nogueras y el que ahora recuerda hicimos
 coincidir poemas y canciones para ratificar esa vocación, aquella hermandad.
 Por ahí andan las fotos de aquellos momentos. Y en la memoria de los amigos también
 pervive la imagen de aquel poeta pelirrojo y carismático, que llenaba de simpatía las tertulias y
 de promesas a sus hipotéticas o futuras amantes. En este recorrido por su vida y por su obra,
 traigo entonces ahora, para reforzar su imagen en el dibujo general de este prólogo, la palabra
 del escritor y crítico Nelson Herrera Ysla, en uno de los textos de homenaje escritos tras la
 muerte del poeta:
 Eran tantos los cortes que hacía Nogueras en una conversación, que yo llegaba a creer que estaban
 programados o algo tal vez peor: que una script escondida en su camisa le rectificaba para que
 mantuviera siempre el hilo de la trama desde numerosos flash-backs, chistes al vuelo de palabras,
 travellings al por mayor, adivinanzas, cuartetas, epigramas, epitafios, dolly-ins. El caballero de
 exquisita figura, Wichy, no perdonaba una arruga en el vestir, un vocablo fuera de lugar, una
 salpicadura en el calzado, los espejuelos torcidos, una cita equivocada, todo pergeñado bajo el
 signo de la inteligencia y el oficio del buen vivir, que en ningún momento confundía con la vida
 fácil, superficial. Nada más ajeno a ese talento desbordado que estampó en libros delicadísimos,
 burladores y despiadados con la mediocridad que obstaculiza la vida mejor a la que aspiramos.
 En ellos fijó un oficio maestro, defendido y sometido a toda prueba, como la del Premio Casa de
 las Américas 1981, cuando el jurado lo galardonó sobre la base de que hacía una contribución a la
 lírica castellana.
 Efectivamente, dos años antes de aquel recital Para vivir, Nogueras había recibido, en la
 misma sala, el Premio de Poesía de Casa de las Américas. Un jurado «de lujo», como entonces
 comentamos, le otorgó ese alto reconocimiento a su libro Imitación de la vida. El argentino Juan
 Gelman, el mexicano José Emilio Pachecho, el cubano Fayad Jamís y el peruano Antonio
 Cisneros declararon que «en él se integran, de modo orgánico, los temas tradicionales de la
 poesía de todos los tiempos: el amor, la amistad, el coraje, la poesía misma como acto, la vida y
 la muerte, con la realidad concreta de nuestra hora latinoamericana».
 En el exergo del libro, Wichy colocó su poética de aquel momento, que llevaría después
 hasta el final, consecuentemente hasta el final de su vida. Es una cita de Hans Arp: «No invento
 nada, es la vida quien inventa lo que pinto. Yo oigo y copio. Leo y copio. Miro y copio. Palpo y
 copio. La vida se vale de mí como de un espejo.» En la nota introductoria a este libro dentro de
 su antología personal, el propio poeta se encargaría de precisar el alcance y la significación de
 esas nociones asociadas a la obra:
 Imitación… reflejo… Son dos palabras bien distintas, como todos sabemos. Pero creo que el libro
 hubiese podido titularse, con legítimo derecho, Reflejo de la vida, porque nada se parece más a un
 poema (ni siquiera una mujer desnuda) que un espejo. Pero ojo: el espejo del que hablo no es aquel
 que Stendhal quería pasear por los caminos, sino el que puso Carroll a los pies de su imposible
 amor Alicia Lindeell: la neblina plateada. a través de la cual ella entró en el reino de la
 imaginación, ese reino sin rey y sin fronteras.
 Creo que este fue un libro clave dentro de la literatura de Wichy. Si en Las quince mil
 vidas… el poeta había adelantado algunos de esos rasgos estilísticos, aquí, en Imitación de la
 vida, se muestra al autor en plena posesión de su nueva poética. En una de las entrevistas
 concedidas a propósito del premio al periodista Orlando Castellanos, de Radio Habana Cuba,
 Nogueras evidenciaba su claridad y su conciencia acerca del momento en que se encontraba su
 obra poética:
 Resulta difícil contar un libro y más aún un libro de poemas. Imitación de la vida intenta ser un
 resumen, si cabe esta palabra hablando de poesía, de las experiencias que yo había acumulado
 después de Cabeza de zanahoria y Las quince mil vidas del caminante. Cuando digo resumen uso
 una palabra que suena un poco a contabilidad, debía haber dicho mejor summa. Creo que en este
 libro he logrado, y que esto se interprete con toda la modestia del mundo, algunas cosas que
 buscaba en libros anteriores, sobre todo desde el punto de vista formal.
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Pienso que este libro agota el terreno de las investigaciones formales en las que yo he venido
 trabajando y creo que en él mi obra poética alcanza una culminación. A partir de este libro mi
 poesía ha dado un vuelco formal. Con este libro cierro un camino en la medida de mis fuerzas, de
 mis posibilidades, de mi imaginación, de mi talento y de mi cultura.
 Poco después, en una ponencia preparada para un evento cultural en La Habana, el narrador
 José Saramago —futuro Premio Nobel de Literatura— hablaría de su encuentro con este libro,
 del rechazo inicial que le causó uno de sus poemas («Allude a esa povre ciega») y de la
 valoración final que el texto le mereció:
 […] ese poema «social» de primer grado me haría apartar el libro con alguna impaciencia, si no
 fuese por la firme confianza que como novelista tengo, en general, de los poetas y porque sé que,
 desde Homero, aun los mejores tuvieron sus horas de flaqueza, sus súbitos adormecimientos —
 situación ésta, inútil sería añadirlo, que comparten con los novelistas, los dramaturgos, los
 cuentistas, los ensayistas. El gran error de que todos, felizmente, somos participantes. […] Fue esa
 confianza la que me hizo proseguir la lectura; por esa confianza me vi ampliamente
 recompensado: Luis Rogelio Nogueras es un poeta admirable.
 La «Antología apócrifa» de Imitación… supera —y no sólo numéricamente— la sección
 homónima de Las quince mil vidas… En el nuevo libro el poema «Eternorretornógrafo» —que
 había formado parte de los «Poemas personales» de su título precedente— aparece entre los
 poemas de otros, para tomar la referencia de Mario Benedetti. El texto es quizás una pieza clave
 en la indagación de Nogueras acerca del hecho poético que se repite (¿en círculo? ¿en espiral?)
 a lo largo de la historia de la humanidad y de su cultura. Es evidente que el recurso, el
 procedimiento fascinó al poeta —como también nos sucede a sus lectores—, al punto que lo
 trasladó a esa reflexión sobre la guerra contenida en su poema «¡Desarme!». Llevando hasta sus
 últimas consecuencias ese juego de espejos de los heterónimos que tan brillantemente transitó
 en su obra, el poeta anuncia en la nota que antecede al poema, en Imitación de la vida: «Ya
 nadie pone en duda hoy que Luis Rogelio Nogueras el “autor” del poema “Eternorretornógrafo”
 no existe. Ambos (el poeta y el poema) se deben, según parece, a la imaginación y el sentido del
 humor del escritor cubano Wilfredo Catá.»
 Es entonces diversamente rica la propuesta de este libro que anuncia, por un lado, como en
 un juego, la inexistencia de su autor y que profundiza después, por otro, la relación de la poesía
 con la historia, ficcionalizándola, interrelacionándolas, enriqueciéndolas (en textos como «Café
 de noche» y «P4R»), o proponiendo un discurso poético altamente emotivo, pleno de riqueza
 verbal y conversacional a la hora de tocar el tema de nuestra cultura latinoamericana y sus
 realizadores (en textos como «Poesía trunca»). El humor, el amor, las escaramuzas verbales, las
 referencias culturales, la imaginación desbordante transitan este libro en el que ya aparece,
 como autor del poema «El tiempo, Maud», el inquietante nombre de W. S. T. Hillip Zen Eugen
 Jahra. Alrededor de él —¿de sí mismo?— construiría Wichy ese imaginario poético que se
 llama La forma de las cosas que vendrán.
 La forma de las cosas…, los títulos, Las palabras (siempre) vuelven
 Un año después de recibir el Premio Casa, en 1982, Wichy viajó a Nicaragua, invitado a ofrecer
 conferencias y leer sus poemas. Juntos recorrimos entonces una gran parte de aquel territorio,
 incluyendo la frontera norte y la Costa Atlántica, leyendo poemas y conversando con los
 combatientes sandinistas, una de las experiencias más hermosas en esa labor de compartir la
 poesía con gentes de diversos lugares del mundo.
 En ese año y el siguiente trabajamos con Silvio en el libro Que levante la mano la guitarra,
 que después derivaría hacia el documental del mismo nombre para el que Wichy escribió el
 guión. Poco después iniciaríamos los preparativos para el guión del largometraje Como la vida
 misma, que filmé en el Escambray a finales de 1984, y que resultaría su último trabajo
 cinematográfico.
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En medio de esos proyectos, Nogueras, incansable, asistió a lanzamientos de ediciones de
 sus novelas en Europa, a festivales y semanas de cine cubano en Asia y reunió poemas de Las
 quince mil vidas… e Imitación… en El último caso del inspector, cuaderno de la Colección
 Mínima de Letras Cubanas, que apareció en 1983.
 En su antología personal, el comentario introductorio a este título de inspiración policiaca
 toma el camino del humor y de la broma a costa de sí mismo, como se ve:
 En su muy celebrado Ensayo de un crimen, De Quincey afirma que aquellos que se dejan tentar
 por el asesinato, muy pronto piensan que robar no es nada malo, y del robo descienden a la bebida,
 y de la bebida caen en la impuntualidad, para llegar finalmente al abominable crimen de no
 quitarse el sombrero ante una dama.
 Quien escribe un poemario y le pone un tópico título policial (El último caso del inspector o El
 misterio de la naranja mecánica), muy pronto piensa que pudo haberlo titulado Cien consejos
 para no leer este libro, o Manual de fantasía ramplona, y probablemente se decida al final por
 Versos de los que ya no vienen.
 Paralelamente a ese despliegue de humor el poeta trabajaba en un libro que dejó
 prácticamente listo y que se publicaría finalmente en 1989: La forma de las cosas que vendrán.
 Su dedicatoria definía claramente el rumbo estilístico de sus páginas: a Fernando Pessoa, «que
 tantas veces mintió sin faltar a la verdad» y a Julio Cortázar, «the smart with the naïf under the
 cloud».
 No son casuales las dedicatorias, los homenajes. Nogueras estaba realizando en este libro un
 salto en su propia poética, superando —como había comenzado a hacer desde Imitación de la
 vida— los límites de la poesía conversacional, que no desaparecería del panorama de la
 literatura cubana, como algunos críticos apresurados pronosticaron, sino encontraría nuevos
 cauces en el desplazamiento de ese movimiento pendular hacia el predominio de la imagen. El
 uso de heterónimos, los textos ficticios que ofrecen información «histórica», el desbordante
 juego con las posibilidades del lenguaje, herencia o influencia joyceana asimilada en la
 construcción de un universo poético autonómo, eran algunos de los nuevos rumbos que el poeta
 había tomado y que La forma de las cosas… ya anunciaba de manera impactante.
 «Sin faltar a la verdad», Nogueras, «the smart with the naïf under the cloud» estaba
 reafirmando esa estética otra, nueva, cuando la muerte lo sorprendió. Era un proceso creador
 amplio y profundo: sin duda, la síntesis de sus experiencias literarias y cinematográficas desde
 Cabeza de zanahoria, pasando por las lecturas y aprendizajes culturales y vitales de esos casi
 veinte años, hasta el esplendor lingüístico e imaginativo de Las formas de las cosas que vendran
 y de Encicloferia (o Las manos vacías), la novela que dejó casi lista y que aún no ha sido
 publicada.
 Desde el territorio del humor, arma eficaz en los momentos difíciles y fiel acompañante de
 su obra y de su vida, el poeta advierte en la pequeña nota inicial con que se abre La forma…:
 Se prohibe bostezar, emitir ruidos groseros o escupir durante el desarrollo del libro. El editor no se
 hace responsable por la pérdida o deterioro del tiempo de los lectores. Se autoriza la reproducción
 de cualquier poema, siempre y cuando no se indique la fuente. Estos versos expresan únicamente
 la opinión pública.
 Esta advertencia inicia el entramado de prólogos y notas ficticias (ya verdaderas, sin duda)
 con el que autor construye el edificio de su poética, el universo de su imaginación, los
 componentes que, junto a su talento, le acompañaron en la literatura y en la vida.
 Los poemas de La forma de las cosas que vendrán anteceden en esta antología los textos
 finales que la conforman, tomados de la papelería que el autor dejó sin publicar ni organizar y
 que fuera reunida póstumamente bajo el título de Las palabras vuelven. Buen nombre, también
 nogueriano, para reiniciar la lectura de sus textos, buscar la herencia de los antepasados poéticos
 ilustres y conservar siempre «el volar de asonarse al fruturo con las hojas bien abiertas», como
 nos propone desde su renovadora propuesta de lenguaje este poeta interminable.
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A estas alturas del partido, resulta admirable y esperanzadora esa fusión —que ya casi no lo
 es— entre la vida y la literatura. Los que en julio de 1985 sentimos aquel vacío esencial ante la
 muerte del poeta, hemos seguido admirando crecientemente después con pareja intensidad la
 formidable armonía entre su existencia y sus letras. Ahí radica quizás su/nuestra confianza en la
 palabra, en la belleza y en el ser humano como potencialidad y como sueño: zonas esenciales de
 la obra y de la vida, negadoras de toda posible manipulación, herederas de toda necesaria
 autenticidad.
 Poco tiempo después de aquella fecha, un estudiante de literatura que preparaba su trabajo de
 diploma me envió un cuestionario, cuya última pregunta era: «¿Cómo cree usted que debiera
 recordarse a Luis Rogelio Nogueras?» Nunca supe si el estudiante terminó aquella tesis ni si la
 publicó después. Pero no hace mucho he encontrado los tres párrafos que contestaban su
 pregunta. Ahora que la poesía de Wichy va a encontrar, en esta antología, nuevos destinatarios,
 amigas y amigos que comenzarán a reconstruir seguramente su imagen a partir de las palabras
 que nos dejó, retomo aquellos deseos con que traté de animar a aquel joven estudiante:
 Quisiera que se recordara como fue. Sin mitificaciones amables ni manipulaciones castradoras.
 Que no se le tratara de convertir en el hombre perfecto y mucho menos en el escritor perfecto que
 nadie, por suerte, es: mucho menos los que escriben sobre hombres y mujeres perfectos.
 Que se recordara su defensa de la imaginación que fue su manera de defender la cultura
 revolucionaria en la que estaba inmerso y de la que participó activamente, en muchos géneros y de
 muchas maneras.
 Que no se lime la ironía y el humor agudo con que arremetió contra la mediocridad y el
 oportunismo y el dogmatismo: esos tres jinetes del apocalipsis de la mala literatura.
 Yo creo que el hecho de que estemos aquí hoy, quince años después, celebrando el esplendor
 de la vida y la obra de Wichy en esta antología es una buena muestra de que las modas, las
 coyunturas, los falsos imperativos (y hasta las ciruelas) pasan. Pero el talento, amigos, queda.
 Como escribíamos ayer mismo, en el «Nos pronunciamos» del Caimán Barbudo: «Ahora,
 con permiso, vamos a hacer circular estos papeles.»
 Víctor Casaus
 CRONOLOGÍA*
 Luis Rogelio Rodríguez Nogueras (1944-1985)
 A Wichy no puedo imaginarlo muerto. Lo veo vivo en la frescura de su verso y en el rigor de
 su prosa, en el delicioso humor que rezuman sus «apócrifos», en sus guiones
 cinematográficos, en su vital esperanza en un hermoso porvenir JOSÉ ANTONIO PORTUONDO
 * Para elaborar la presente cronología nos hemos «servido generosamente» del acucioso trabajo de la investigadora Rosa Báez, de la
 Biblioteca Nacional José Martí. Hemos sintetizado y modificado su texto en algunas ocasiones, y, muy a nuestro pesar, por razones de espacio, omitido algunos datos de interés. Esperamos que su valiosa investigación biobibliográfica sobre Luis Rogelio Nogueras
 pueda ser conocida por quienes estudian y admiran la obra de este gran escritor. (N. del E.)
 1944
 Nace en La Habana, el 17 de noviembre, en la barriada de El Vedado, en una familia de clase media
 con inquietudes intelectuales.
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Su madre, Gloria Nogueras, escribe por afición y llega a obtener el premio de cuentos Alfonso
 Hernández Catá, prestigioso escritor cubano tío abuelo de Wichy. Luis Rogelio, su padre,
 publicitario y periodista, inculca en el niño el gusto por la lectura. Su tío Ángel, martiano fervoroso
 con quien convivió gran parte de su vida, dirigió una revista literaria en Puerto Padre, su pueblo
 natal. Su abuela materna, que se encargó del cuidado de Wichy durante su infancia, decide que un
 profesor de literatura le imparta clases en su domicilio. Su hermana Ámbar escribe para la radio y
 libros sobre temas religiosos y sociales.
 Cursa sus primeros estudios en el colegio Trelles, ubicado en 23 y B, cerca de su casa de El Vedado.
 Su familia traslada su residencia a la barriada de la Víbora.
 1952
 Ingresa en la Academia Militar del Caribe, de enseñanza laica, donde estudia desde el segundo
 grado hasta culminar la enseñanza secundaria.
 1955
 Escribe un pequeño relato influido por la lectura de Tom Sawyer.
 Viaja a los Estados Unidos acompañando a su abuela paterna.
 1957
 El cadete no. 286, Luis R. Rodríguez Nogueras, comienza a estudiar Comercio.
 1959
 Publica un poema de tema patriótico en la revista Libertad, de la Asociación de Estudiantes de
 Academia Militar del Caribe.
 Culmina sus estudios de Comercio.
 Se incorpora a las Patrullas Juveniles de la Asociación de Jóvenes Rebeldes (AJR).
 1960
 Comienza a estudiar en la Academia IBM.
 Se reúne con su madre en Venezuela, país donde ella reside desde su divorcio unos años atrás.
 Hace estudios de publicidad en cursos de verano impartidos por la Universidad de Caracas.
 Participa en un grupo de aficionado como actor.
 Trabaja en la compañía Tuma Film como utilero, auxiliar de cámara y de laboratorio. Realiza un
 corto de ficción en 8 mm, en el que también actúa.
 A finales de este año incendia un puesto de venta de la revista Bohemia Libre junto con unos
 amigos. Por su participación en este hecho lo expulsan de Venezuela, por lo que debe regresar a
 Cuba en el mes de noviembre.
 Ingresa en las Milicias Nacionales Revolucionarias (MNR).
 1961
 En mayo comienza a trabajar en el Instituto Cubano del Arte y la Industria Cinematográficos
 (ICAIC). Labora alrededor de tres meses con Octavio Cortázar en la realización de la Enciclopedia
 Popular, cortos de diez minutos de duración que apoyarían la Campaña Nacional de Alfabetización.
 Más tarde pasa al Departamento de Dibujos Animados, donde se desempeña como dibujante,
 auxiliar de cámara y, posteriormente, director de cortometrajes en el grupo que dirige Enrique
 Nicanor González.
 1963
 Escribe guiones y ejecuta diseños para dibujos animados. Trabaja como asistente de cámara en
 Macrotí, un Noé cubano y tiene a su cargo la animación de Gallito de papel.
 Inicia la filmación de Sueño en el parque, cortometraje en colores de 8 minutos de duración,
 conocido también como La raya, exhibido en varios festivales europeos de cine de animación, entre
 ellos el de Mamaia, Rumanía.
 Dibuja y pinta por afición y escribe también algunos cuentos que considera de poca calidad.
 1964
 Ingresa en la Escuela de Letras de la Universidad de La Habana, donde matricula la Licenciatura en
 Lengua y Literaturas Española e Hispanoamericana.
 Se ve obligado a dejar el ICAIC por la lejanía de los estudios de animación, trasladados dos años
 antes al reparto Cubanacán, en las afueras de La Habana.
 Trabaja como redactor de mesa en la revista Cuba Internacional, que dirigía en ese momento
 Lisandro Otero, donde publica sus primeros trabajos periodísticos (reportajes, crónicas, entrevistas).

Page 100
                        

Se exhibe Gallito de papel en el Festival de Leipzig.
 1965
 Participa en una exposición de poemas murales en la Facultad de Letras.
 Ingresa en la Brigada Literaria Hermanos Saíz.
 Premier de Un sueño en el parque.
 Gallito de papel participa en el Festival de Annecy, Francia.
 1966
 Guillermo Rodríguez Rivera lo invita a participar con Jesús Díaz, Víctor Casaus, Raúl Rivero y
 otros jóvenes escritores y el dibujante Posada en el proyecto editorial de El Caimán Barbudo,
 inicialmente un suplemento del periódico Juventud Rebelde. Su primer número aparece en el mes de
 marzo.
 Suscribe el manifiesto «Nos pronunciamos», declaración de principios de los jóvenes intelectuales
 vinculados a El Caimán Barbudo. Entre abril y diciembre de este año da a conocer en esa
 publicación algunos de sus primeros poemas.
 Continúa trabajando en la revista Cuba Internacional como secretario de redacción, hasta que
 sustituye a Rodríguez Rivera en la jefatura de redacción de El Caimán Barbudo.
 La revista Casa de las Américas publica dos poemas de su libro inédito Cabeza de zanahoria, que
 por error aparecen bajo el nombre de Luis Rogelio Nogueira.
 1967
 En enero participa con el crítico mexicano Enmanuel Carballo y otros jóvenes escritores en un
 conversatorio sobre la literatura joven de México y Cuba convocado por la Casa de las Américas.
 Su poemario Cabeza de zanahoria resulta premiado en la primera edición del Premio David de la
 Unión de Escritores y Artistas de Cuba (UNEAC). Comparte este reconocimiento con Casa que no
 existía, obra de la poetisa Lina de Feria.
 Participa en el recital Teresita y nosotros, organizado por El Caimán Barbudo en el Museo Nacional
 de Bellas Artes, en homenaje a la trovadora Teresita Fernández. En ese espectáculo se produjo la
 primera presentación pública del trovador Silvio Rodríguez.
 Escribe los textos de Exposicuba, libro presentado en la Expo’67, efectuada en Montreal, Canadá, a
 la que asiste. Participa en el Encuentro Literario efectuado en el Pabellón de la Juventud. Visita las
 cataratas del Niágara.
 Gallito de papel se exhibe en la Semana de Cine Cubano en Guinea.
 Al regresar a Cuba, comienza a trabajar en el Instituto del Libro. Allí realiza las funciones de
 investigador literario, editor y redactor. Presta sus servicios en diferentes editoriales hasta 1979.
 Contrae matrimonio con Virgen Gutiérrez, compañera de estudios con la que mantenía relaciones
 desde 1965.
 1968
 Febrero. Participa en el programa Mientras tanto, que transmite el Canal 4 del Instituto Cubano de
 la Radio y la Televisión, conducido por Silvio Rodríguez. Habla de su poemario Cabeza de
 zanahoria, seleccionado uno de los diez mejores libros publicados en Cuba en 1967.
 Mayo. Toma parte en un café conversatorio con Mario Benedetti y Eliseo Diego dedicado al libro
 Poemas, de Ernesto Cardenal.
 Participa en el Congreso Cultural de La Habana. Integra el equipo que elabora la ponencia «Arte
 popular y arte culto», presentada en la Comisión No. 5.
 Colabora con el cineasta Octavio Cortázar en la narración del cortometraje Acerca de un personaje
 que algunos llaman San Lázaro y otros Babalú.
 Octubre. Cesa en sus funciones de jefe de redacción de El Caimán Barbudo.
 Diciembre. El elemento 344, Wichy Nogueras, sargento mayor de su pelotón, pasa quince días de
 entrenamiento militar junto a alumnos, profesores y empleados de la Facultad de Humanidades de la
 Universidad de La Habana en el campamento El Guayabal, ubicado en Tapaste, al sur de La
 Habana.
 Se divorcia de Virgen Gutiérrez.
 1969
 Noviembre. Viaja a Santiago de Cuba invitado por la Escuela de Letras de la Universidad de
 Oriente para dar algunos recitales de poesía.
 Conoce a Felicia Cortiñas, directora de la Editorial Pluma en Ristre, donde trabaja como editor y es
 miembro del Consejo Asesor.
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1970
 Inicia una relación amorosa con Felicia Cortiñas.
 1971
 Se efectúa el Primer Congreso de Educación y Cultura. La aplicación de sus acuerdos y
 resoluciones influirá negativamente durante los próximos años en el desenvolvimiento de la vida
 cultural cubana.
 Trabaja en la Editorial Pueblo y Educación y unos meses más tarde pasa al Taller 04 de la Imprenta
 Nacional de Cuba, en Zulueta y Corrales, donde labora como auxiliar de linotipista durante algo
 más de dos años.
 Septiembre. Nace Ámbar, su única hija.
 Comienza a escribir un estudio, lamentablemente desaparecido, sobre la poesía de Eliseo Diego.
 Este le responde un cuestionario, manuscrito, que quienes lo leyeron describen como un valioso
 documento no solo por su contenido sino también por su hermosura y ternura.
 1972
 Edita un volante humorístico relacionado con la vida y las incidencias del Taller 04. Estas hojas,
 impresas en recortería de papel, se caracterizaban por su humorismo pleno de cubanía.
 1973
 Termina de escribir los poemas que conforman Las quince mil vidas del caminante, empeño
 iniciado en 1967.
 A finales de este año concluye su relación con Felicia Cortiñas.
 1974
 Corrector de pruebas en la Editorial Pueblo y Educación, donde más tarde se desempeñará como
 redactor. Allí conoce a Neyda Izquierdo, con quien se casará al año siguiente.
 Participa con Silvio Rodríguez en un pequeño recital de poemas y canciones en la sede de la
 Editorial Pueblo y Educación.
 1975
 Trabaja como coguionista en el documental de Octavio Cortázar Las Marianas.
 1976
 Escribe con Octavio Cortázar el guión del largometraje El brigadista.
 Su novela El cuarto círculo, escrita en colaboración con Guillermo Rodríguez Rivera, obtiene el
 primer premio en el Concurso Aniversario del Triunfo de la Revolución del Ministerio del Interior.
 1977
 Su novela de espionaje Y si muero mañana obtiene el Premio UNEAC de novela Cirilo Villaverde.
 Se publica Las quince mil vidas del caminante, su segundo libro de poemas.
 1978
 Enero. Lee fragmentos de su obra publicada en los talleres que se realizan en la Casa de las
 Américas con el escritor argentino Julio Cortázar.
 Febrero. Toma parte en un homenaje a Bertolt Brecht auspiciado por la Embajada de la República
 Democrática Alemana y la UNEAC.
 Septiembre. Presentación de Y si muero mañana en el Sábado del Libro.
 El periodista Orlando Castellanos lo entrevista en el programa Formalmente Informal, transmitido
 por Radio Habana Cuba.
 Octubre. Viaja a la Unión Soviética, para participar en las actividades por la Jornada de la Literatura
 Soviética y establecer acuerdos bilaterales entre las uniones de escritores de Cuba y la URSS.
 Participa junto con el escritor cubano Desiderio Navarro en los Días de la Cultura Georgiana. Visita
 Tbilisi y también Riga, capital de la Letonia soviética. Acude a la tumba del poeta letón Janis Rainis
 (1865-1929), de quien más tarde traducirá algunos poemas al español.
 El filme El brigadista obtiene numerosos premios: el Oso de Plata en el Festival de Berlín
 Occidental, primero que obtiene el cine cubano; en el Festival de San Sebastián y el Premio Pelayo,
 en Gijón, España; el Premio Especial de la revista Celuloide, en el 8vo. Festival de Cine de
 Santarem, Portugal, y la Distinción del Konsomol de Usbekistán en el Festival de Tashkent.
 Viaja a Praga.
 1979
 El pintor cienfueguero Leandro Soto ilustra su poema «Coincidence».
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La revista polaca Literatura na Swiecie le publica varios poemas.
 Marzo. Se presenta en la Sala Martínez Villena de la UNEAC la exposición de poemas murales
 Decíamos Viet Nam. Su poema fue ilustrado por Juan Moreira.
 Abril. Participa junto con Víctor Casaus, Raúl Rivero y Eliseo Diego en el Primer Festival de la
 Poesía Cubana, celebrado en Santiago de Cuba.
 Trabaja con Miguel Torres en el proyecto del libro Historia de una batalla, que recogería 20 años
 de cine cubano a partir de la fundación del ICAIC.
 Junio. Participa en el Coloquio sobre Literatura Policial XVIII Aniversario del MININT, organizado
 por la Sección de Literatura de la UNEAC, donde presenta la ponencia «La literatura policial y la
 experimentación artística».
 Agosto. Forma parte del jurado del Concurso Nacional de Radio y TV en el género de testimonio.
 Durante la celebración de Carifesta ’79 participa en un encuentro con poetas caribeños.
 Viaja a Hungría, donde asiste al Coloquio sobre la literatura para niños y jóvenes. Participa con
 Eliseo Diego en el Encuentro Internacional de Escritores, que se efectúa en la ciudad de Szekszard,
 cercana a Budapest. Allí visita la casa natal de Mihaly Babits. Dicta conferencias en algunas
 universidades húngaras.
 Viaja a Suecia. Imparte las conferencias «La novela policial en Cuba» y «La literatura cubana de
 hoy» en la Universidad de Estocolmo y en el Club Cronopios, respectivamente. Participa en
 coloquios literarios en la Asociación de Profesores de Español y en la Universidad de Upsala. Es
 entrevistado para el programa literario Bokfonstret (La ventana del libro), de la emisora Sveriges
 Radio, así como para las emisiones en español del servicio internacional de Radio Suecia. El
 periódico sueco Dagens Nyheter publica críticas sobre Y si muero mañana.
 Visita Finlandia y nuevamente la Unión Soviética.
 Noviembre. En Cracovia, Polonia, visita el campo de concentración de Auschwitz, que le inspira el
 poema «Halt!», dedicado a las víctimas del fascismo.
 Es designado Asesor Nacional de Literatura del Ministerio de Cultura (MINCULT).
 Escribe con Octavio Cortázar el guión del filme Guardafronteras.
 1980
 Abril. Dicta una conferencia sobre la novela policial en la Universidad de Oriente.
 Mayo. Cesa en su cargo en el MINCULT y se reincorpora al ICAIC como guionista.
 Es nombrado jefe de redacción de la revista Cine Cubano, de la que edita diez números (101 al
 111).
 Guardafronteras obtiene mención en la selección de los filmes más significativos proyectados
 durante el año anterior en Cuba.
 Asiste al prestigioso Festival Internacional de Cine de Karlovy Vary.
 Visita en Madrid a Dámaso Alonso, presidente de la Real Academia de la Lengua Española.
 Diciembre. Interviene en el seminario Nuevo Cine y Literatura en Nuestra América, celebrado
 durante el 2º. Festival del Nuevo Cine Latinoamericano. Presenta las ponencias «Lenguaje
 simbólico, lenguaje icónico, transferencias semánticas. Imágenes en movimiento, signos
 lingüísticos: aproximaciones y diferencias» y «La crítica cinematográfica como expresión e
 instrumento de cultura».
 1981
 Participa en el Encuentro de Intelectuales por la Soberanía de los Pueblos de Nuestra América,
 celebrado en la Casa de las Américas.
 La emisora Radio Progreso transmite Y si muero mañana en su espacio Agente Especial.
 Se publica en Suecia Y si muero mañana. Los diarios más importantes de Estocolmo le dedican
 reseñas elogiosas.
 Viaja a Dinamarca, Checoslovaquia y Vietnam. En este último, asiste a una Semana de Cine
 Cubano donde se presenta el filme El brigadista.
 Comienza a escribir un poemario al que piensa llamar Puro fuego y una novela: Ama al cisne
 salvaje, título tomado de un verso del poeta norteamericano Robinson Jefers.
 Escribe con Miguel Torres el guión de la película Leyenda.
 Un jurado formado por Juan Gelman, José Emilio Pacheco, Fayad Jamis y Antonio Cisneros le
 otorga el Premio de Poesía en el Concurso de la Casa de Las Américas por su poemario Imitación
 de la vida. En su veredicto expresaron que la obra constituía una «contribución a la lírica
 castellana».
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Suscribe el Llamamiento por los Derechos Soberanos y Democráticos de los Pueblos de Nuestra
 América.
 Mantiene un comentario sabatino sobre literatura por el canal Tele Rebelde.
 Septiembre. Viaja nuevamente a Vietnam, esta vez junto con el documentalista Bernabé Hernández.
 Visitan los Estudios Generales de Cine, donde desarrollan sesiones de trabajo y participan en la
 Semana de Cine Cubano celebrada en Hanoi.
 Viaja a la URSS y entrevista al escritor Vladimir Bogomolov.
 Imparte conferencias en algunas universidades norteamericanas invitado por la profesora peruana
 Irene Vegas. Visita Miami y Nueva York.
 1982
 Publica Nosotros los sobrevivientes, novela basada en el guión de la película Leyenda.
 La revista soviética Inostrannaya Literatura publica una versión de la reseña sobre Nosotros los
 sobrevivientes publicada originalmente en Juventud Rebelde.
 Se presenta en el Festival Internacional de Moscú el largometraje Guardafronteras. La cinta obtiene
 un Premio Especial del Comité Soviético por la Paz en el 7º Festival de Tashkent.
 Febrero. Recibe el Premio Girasol que otorga la revista Opina.
 Viaja a Canadá y Dinamarca. En ambos casos para asistir a la Semana de Cine Cubano.
 Abril. Visita el Museo Etnológico de Riga, Letonia.
 Asiste en Madrid al lanzamiento de su novela Y si muero mañana, publicada por la Editorial
 Brugueras.
 Mayo. Parte hacia Nicaragua invitado por la Unión de Escritores de la Asociación Sandinista de
 Trabajadores de la Cultura (ASTC). Visita Waspán y Masaya y recorre junto con Víctor Casaus más
 de mil quinientos kilómetros por unidades militares y puestos fronterizos del Departamento de
 Zelaya Norte. En ese trayecto realizan diferentes presentaciones, entre ellas una lectura de poemas
 en la Casa de Cultura Fernando Gordillo.
 Participa en el Coloquio por el XX Aniversario del Ministerio del Interior (MININT). Diserta sobre
 el tema «La literatura policial cubana y sus posibilidades ideológicas».
 Participa como jurado del Premio Casa de las Américas 1982 en el género de novela.
 En el otoño de este año Radio Vltava, de Praga, transmite en checo su poema «Halt!» en un
 programa dominical dedicado a los sucesos de Beirut.
 1983
 Durante una estancia en Moscú, es entrevistado para la revista América Latina.
 Publica su libro de poemas El último caso del inspector.
 Escribe con Víctor Casaus el guión del documental Que levante la mano la guitarra, dirigido por
 este último, sobre la vida y obra del trovador Silvio Rodríguez.
 Marzo. Lee algunos de sus poemas en el recital Para vivir, homenaje a Pablo Milanés, efectuado en
 el marco de las actividades por el XXIV Aniversario del ICAIC.
 Trabaja junto con el escritor venezolano Ednodio Quintero y el cineasta Michael New en el guión
 de la coproducción cubano-venezolana Cubagua. Con este motivo viaja a Venezuela en el mes de
 abril.
 El 17 de junio dicta la conferencia «Literatura cubana de mañana» en la cátedra Simón Bolívar de la
 Universidad de Los Andes. Se presenta en el programa radial Nueva Imagen.
 Dicta en Mérida la conferencia «El cine y la literatura» e imparte el seminario «Dramaturgia y
 técnica de guiones».
 Participa en el homenaje al centenario del nacimiento de Franz Kafka efectuado en el Instituto
 Municipal de Cultura de Caracas, donde pronuncia la conferencia «Kafka y el marxismo».
 Viaja nuevamente a España. En Alcalá de Henares visita la casa natal de Miguel de Cervantes y
 Saavedra.
 La revista Slovenske Pohlady (Vistas eslovacas) publica una reseña elogiosa de El cuarto círculo.
 1984
 Febrero. Viaja a Nueva Delhi. Visita el Taj Mahal.
 Participa en la Gala por los XXV Años de los Órganos de la Seguridad del Estado cubana, de la que
 confecciona el guión junto con Eliseo Alberto Diego y Rogelio París. Lee algunos de sus poemas.
 Junio. Se encuentra en Italia para asistir al Festival de Cine de Pesaro.
 Toma parte en la Conferencia Internacional sobre Literatura Cubana efectuada en La Habana entre
 el 12 y el 15 de septiembre.
 A finales de ese mes visita en París la famosa librería Shakespeare and Company.
 Nuevamente en España. Hace estancias en Madrid, Barcelona y otros sitios.
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Realiza una nueva visita a Praga.
 1985
 Enero. Se manifiestan los primeros síntomas de la enfermedad que pondrá fin a su vida en tan solo
 unos meses.
 Marzo. Presentación en el Museo Nacional de Bellas Artes del libro Silvio: que levante la mano la
 guitarra, en colaboración con Víctor Casaus. Donan los derechos de autor al Frente Farabundo
 Martí.
 Trabaja con Eduardo Heras León en el guión de una película para el cineasta Manuel Pérez; no
 puede concluirlo.
 Julio. La UNEAC le entrega una Placa Conmemorativa, firmada por Nicolás Guillén, «por la
 relevancia de su obra durante 25 años, en ocasión de celebrarse el XII Festival de la Juventud y los
 Estudiantes».
 Fallece el 6 de julio.
 Octubre. Conversatorio en la Casa de las Américas sobre el quehacer poético, narrativo y
 cinematográfico de Luis Rogelio Nogueras. Se escuchan algunos de sus poemas en su voz. Eduardo
 Heras León habla sobre su novela inédita Las manos vacías o Encicloferia. Se inaugura una
 exposición con manuscritos, cartas, fotos y otros materiales gráficos.
 El taller literario de los alumnos del Instituto Superior Politécnico José Antonio Echevarría
 (IPSJAE), dirigido por Virgen Gutiérrez, toma el nombre de Taller Literario Wichy Nogueras y su
 boletín el de Eternoretornógrafo.
 El escritor Desiderio Navarro presenta la ponencia «Intertextualidad, canon, juego y realidad
 histórica en la poesía de Luis Rodríguez Nogueras en el Forum de Poesía de la UNEAC».
 La Asociación Internacional de Escritores Policíacos otorga el Premio Conan Doyle , post mortem,
 a Luis Rogelio Nogueras «por la alta calidad artística de sus obras».
 Su novela Y si muero mañana obtiene el Premio de la Popularidad de la revista Opina.
 Se publica Nosotros los sobrevivientes en la República Federal Alemana.
 Virginia Alberdi presenta la ponencia «Literatura y contrainteligencia», sobre Y si muero mañana,
 en el Coloquio de la Crítica que auspician la Brigada Hermanos Saíz y el Centro Alejo Carpentier.
 1987
 El documental Wichy, de María Regla Villa, obtiene el Primer Premio en el certamen Cine Plaza
 ’87.
 1989
 Se instituye el Premio Literario Luis Rogelio Nogueras, auspiciado por el Centro Provincial del
 Libro y la Literatura de Ciudad de La Habana y la Casa de la Cultura del municipio 10 de Octubre.
 1990
 Se inaugura en Galiano y Barcelona una librería que lleva su nombre.
 1993
 Presentación del libro La forma de las cosas que vendrán, recopilación de sus poemas editada por
 Centro Provincial del Libro y la Literatura de Ciudad de La Habana.
 1995
 Se efectúa en Holguín el conversatorio Diez años con el Rojo, convocado por la Asociación
 Hermanos Saíz de esa ciudad.
 Presentación en el Palacio del Segundo Cabo de El cisne salvaje, libro homenaje a Wichy.
 El Centro Provincial del Libro y la Literatura de Ciudad de La Habana celebra un coloquio sobre
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