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RESUMEN 

 

Un detenido análisis sobre el poemario Tríptico cereteano del poeta colombiano Raúl 

Gómez Jattin nos ha llevado a comprender que el hilo estructurante, la base ética y estética 

en la que se asienta su obra, tanto en el plano temático como en el plano formal, es un 

angustiante sentimiento de pérdida del paraíso de infancia, es decir, de ese particular 

espacio mítico de libertad. 

Dicho paraíso ofrecía al hablante lírico una acogedora morada en la que se podía tener la 

esperanza de evitar el sufrimiento o el padecimiento del mal causado por los otros, pero, 

como todo paraíso está condenado a la destrucción, el paraíso mítico gomezjattiano no 

tardó en correr la misma suerte. 

En consecuencia, el dolor de esa pérdida causará una reacción violenta en el hablante 

lírico que lo incitará a revelar su rostro malvado o, dicho de otro modo, su aspecto 

transgresor, dispuesto a violentar las prohibiciones impuestas por el imperativo social, es 

decir, por sus antiguos e implacables verdugos. 
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INTRODUCCIÓN 

 

La vida no puede tener interés para un 

pensador, sino a condición de buscar el 

método de resolver el problema del mal 

Renouvier 

 

A mediados del siglo XIX el desarrollo de la economía de tipo industrial y el rápido 

incremento de los centros urbanísticos produjeron el nacimiento de sociedades 

intensamente complejas e impredecibles que se convirtieron en el primer síntoma del 

cambio paradigmático que pronto sufrirían todos los sectores de la vida humana. Por 

supuesto, como era de esperarse, la poesía no estuvo exonerada de ese cambio estructural 

y se convirtió en una de las primeras manifestaciones humanas en percibirlo, visto que, 

pasó de representar idealizadoramente las situaciones vulgares, como lo había hecho 

durante todo el siglo XVIII, a convertirse en la portavoz de las batallas contra las 

interpretaciones científicas del mundo y contra las nacientes preocupaciones económicas 

de la burguesía (Friedrich, 1959); en fin, el relato económico burgués y el advenimiento 

de las narrativas nihilistas que proclamaban la muerte de lo santo durante la primera mitad 

del siglo XIX ya habían comenzado a hacer mella en la concepción humana de la poesía, 

de ahí que, los poetas de la modernidad comenzaran a experimentar sin temores con las 

partes más oscuras y censuradas del hombre, es decir, con lo que pudiéramos llamar su 

“parte maldita”; todo ello, como certeramente nos diría  Hugo Friedrich, gracias a la 

consecución  por parte de la poesía de una “libertad ilimitada que le permitía decir lo que 

le dictara la más soberana fantasía” (Ibíd., p. 24). 
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Efectivamente, cuando irrumpieron en occidente las narrativas nihilistas proclamando la 

muerte de Dios, todas las esferas y espacios de la vida humana sufrieron un verdadero 

cataclismo, pues dichas narrativas causaron que una de las dos dimensiones sagradas de 

las que habla Rudoff Otto: el rostro siniestro de lo sagrado (Otto, 1980), se radicalizara 

como nunca antes en la historia de la humanidad y produjera una enorme crisis en la 

capacidad de la religión –cristiana- para santificar o purificar ese rostro siniestro de lo 

sagrado, que como diría el crítico literario Rómulo Bustos, había escapado del “cedazo 

de la santificación” (Bustos, 2018a, pág. 24) 

En efecto, ese rostro –siniestro- se intensificó en todos los espacios de la vida humana 

moderna, entre los que inevitablemente se encontraba la literatura que tuvo un papel 

predominante en su acogida. De esta manera, la coyuntura permitió que escritores como 

Sade, Lautremont y Baudelaire empezaran a hacer pública la intensificación del mal en 

la literatura moderna. La mencionada intensificación inmediatamente se haría parte 

fundamental y constitutiva de la lírica en la modernidad hasta el punto de que Hugo 

Friedrich en reiteradas ocasiones afirmara que era imposible comprender la lírica 

moderna sin hacerlo antes con sus estructuras y categorías intrínsecas, modeladas por 

categorías negativas (Friedrich, 1959). 

Así, pues, en la segunda mitad del siglo XX, en esa segunda mitad todavía afectada por 

las convulsiones estéticas e intelectuales causadas por la intensificación de la presencia 

del rostro siniestro de lo sagrado en la literatura fue que se situó la obra poética de Raúl 

Gómez Jattin, pues fue el momento histórico en el que el cereteano publicó el poemario 

que será objeto de nuestras indagaciones, Triptico cereteano2,  del que podríamos decir 

                                                           
2 Utilizaremos aquí el ultimo testimonio editorial del libro de poemas Tríptico cereteano (1988), publicado 

por el grupo Editorial Uniediciones (Jattin, 2018). 
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que está atravesado por una particular visión sobre la cuestión del mal, sobre la libertad 

y sobre la vida y la muerte. Todas ellas serán analizadas en esta investigación. 

Sabemos que a una parte de la crítica literaria nacional le resulta problemática la inclusión 

de Raúl Gómez Jattin3 dentro de la llamada “Generación desencantada” pues su obra 

poética trascurrió en cierta marginalidad con respecto al grupo, sin embargo, nosotros 

consideramos con la crítica literaria Alejandra Toro Murillo, que el “itinerario temporal 

de la literatura es un proceso complejo y selectivo” (Murillo, 2016, pág. 117), y como 

diría el comparatista Claudio Guillén “los sistemas literarios evolucionan de una manera 

singular que se caracteriza por la continuidad de ciertos componentes, la desaparición de 

otros, el despertar de posibilidades olvidadas, la veloz irrupción de novedades, el efecto 

retardado de otras” (cit. en Murillo, 2016, p. 117), por lo que nosotros decidimos integrar 

definitivamente a Raúl Gómez Jattin dentro de la “Generación Desencantada” como ya 

lo había venido haciendo Cobo Borda (Borda, 1995) y Alvarado Tenorio (Tenorio, 2014), 

pues al igual que ellos consideramos que aunque el cereteano no compartió las mismas 

preocupaciones intelectuales con algunos integrantes de la generación sí lo hizo con las 

mismas influencias literarias y estéticas. 

Así las cosas, diremos que, según Toro Murillo, la mencionada generación reunió las 

obras de los poetas colombianos nacidos entre las décadas del 30 y 50 del siglo pasado. 

Entre ellos podríamos mencionar a José Manuel Arango (Carmen de Viboral, 1937 - 

                                                           
3 Raúl Gómez Jattin nace en Cartagena de indias (Bolívar) en 1945 y muere en la misma ciudad en 1997. 

Fue autor de los siguientes poemarios: Poemas (1980); Tríptico cereteano (1988); Hijos del tiempo (1989); 

El esplendor de la mariposa (1993); El libro de la locura (2000). Parte de su obra se encuentra reunida en 

las siguientes antologías: Poesía 1980-1989, publicada por el Grupo Editorial Norma en colaboración con 

la Casa Silva (1989); Amanecer en el valle del Sinú, publicada por el Fondo de Cultura Económica, con 

prólogo del ensayista mexicano Carlos Monsiváis (2004). Además, recientemente el Grupo Editorial 

Uniediciones publicó el libro Qué te vas a acordar Isabel: Poesía reunida de Raúl Gómez Jattin, que recoge 

hasta la fecha gran parte de la producción poética del poeta cereteano (2018). Y, Joaquín Mattos Omar 

también público recientemente 44 poemas inéditos de Raúl Gómez Jattin en el libro: Acerca de Edipo 

(2018). 



10 
 

Medellín, 2002), Giovanny Quessep (San Onofre, 1939), Elkin Restrepo (Medellín, 

1942), Jaime García Maffla (Cali, 1944), Henry Luque Muñoz (Bogotá, 1944 - 1995), 

Raúl Gómez Jattin (1945-1997), Harold Alvarado Tenorio (Buga, 1945), Álvaro Miranda 

(Santa Marta, 1945), María Mercedes Carranza (Bogotá, 1945 - 2003), Juan Manuel Roca 

(Medellín, 1946) Darío Jaramillo Agudelo (Santa Rosa de Osos, 1947), Juan Gustavo 

Cobo Borda (Bogotá, 1948)4 

La llamada Generación desenastada se caracterizó por su imposibilidad para fomentar 

una agrupación homogénea; por el contrario, sus integrantes carecieron de planteamientos 

colectivos o comportamientos culturales comunes, además, siempre vivieron 

geográficamente dispersos en distintas ciudades colombianas; fueron, como diría uno de 

sus integrantes “lectores de Borges, Paz, Kavafis, Cernuda, los poetas de la experiencia 

españoles: Ángel González, J.M. Caballero Bonald, Jaime Gil de Biedma y los 

colombianos Aurelio Arturo y Jaramillo Escobar.” (Tenorio, 2014, pág. 23). 

Asimismo, como lo han sugerido algunos críticos nacionales la Generación desencantada 

fue el grupo poético que integró definitivamente la poesía colombiana en la modernidad 

literaria, tal vez porque sus integrantes utilizaron herramientas y artificios retóricos que 

dieron paso a una mayor exploración con el “lenguaje de lo cotidiano y de la calle, 

contribuyendo a la liberación del lenguaje” (Murillo, 2016, pág. 118), como diría la crítica 

Toro Murillo, quien sigue diciendo que dicha liberación: 

                                                           
4 Los poetas de la Generación Desencantada comenzaron a publicar sus primeros libros de poemas a partir 

de 1960 convergiendo incluso con la fecha de publicación de algunos textos nadaísta; en el terreno político 

coincidieron con la coyuntura histórica del frente nacional (1958-1974), por lo cual, sus participantes de 

vez en cuando también fueron nombrados como integrantes de la Generación del Frente Nacional, 

Generación sin Nombre, Generación de Golpe de Dados o simplemente Generación Pos-nadaista. En el 

terreno cultural coinciden con lo que Gustavo Cobo Borda llamó “los años de la institucionalización de la 

poesía” (Borda, 1995, pág. 154) En efecto, el apoyo institucional de los años 80 ofreció oportunidades 

inigualables a los poetas de la generación desencantada, pues, la creación del concurso nacional de poesía 

Casa Silva y los festivales de poesía en Medellín “hicieron de la poesía el más grande espectáculo de nuestro 

tiempo” (Tenorio, 2014, pág. 24).  
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Posibilitaría una poesía despojada de artificios y preciosismos retóricos, cercana al 

prosaísmo y formalmente suelta, alejada del puritanismo al que la élite literaria 

colombiana la tenía confinada. Liberación que se afianzaría con la inclusión reiterada del 

contenido erótico, que fue más allá de lo que propuso Gaitán Durán, pues celebró el goce 

como fiesta de los sentidos: mirar, tocar, saborear, escuchar, olfatear y sentir; pero 

también como posesión del cuerpo del otro y reconocimiento del propio; como una forma 

de sentirse vivos y un camino para reconocer el mundo. 

(ibíd., p. 118)  

Así, pues, en este contexto estético e histórico está situada la obra poética de Raúl Gómez 

Jattin, obra cuya acogida y recepción ha crecido considerablemente en favorabilidad 

luego de su fallecimiento, pues, a raíz de ese fatídico acontecimiento la crítica literaria ha 

empezado a incluir su obra en las antologías y estudios panorámicos sobre la poesía 

colombiana que antes solían excluirlo de sus páginas, tal vez porque Raúl Gómez Jattin 

publicó un poco tarde sus poemas iniciales exactamente en 1980 a los 35 años de edad, 

diez años después de que cada uno de los integrantes de la generación publicara por lo 

menos uno de sus poemarios. 

Precisamente Juan Gustavo Cobo Borda en uno de los primeros estudios sobre la poesía 

colombiana que incluye la obra de Raúl Gómez Jattin ha escrito que su poesía está 

atravesada por la presencia de un “amor desmesurado y promiscuo que recubre hombres 

y animales, mujeres y paisajes con una sinceridad brutal y conmovedora” (Borda, 1995, 

pág. 158), por otra parte, Harold Alvarado Tenorio en otro estudio panorámico de la 

poesía colombiana, nos referimos al libro Ajustes de cuentas: La poesía colombiana del 

siglo XX, dijo que la novedad que trajo el lirismo de la poesía de Raúl Gómez Jattin “fue 

el desparpajo con que retrata las relaciones sexuales entre hombres y animales, pero 

también cierta capacidad para dar al lenguaje momentos y significados que denoten los 

matices de los sentimientos íntimos.” (Tenorio, 2014, pág. 505). 
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En términos un poco menos elogiosos se refirió el crítico José Luis Garcés sobre la poesía 

del autor cereteano: “Raúl no rompe nada. Los derroteros por donde trasegó su poesía ya 

habían sido horadados. A Gómez Jattin, por lo menos, le anteceden cuatro etapas […]  La 

suya es una actitud ya superada, anacrónica.” (Garcés, 2008, pág. 289). 

Por otra parte, Tríptico cereteano –objeto de nuestras exploraciones- ha venido siendo 

ampliamente analizada por la crítica literaria nacional, por ejemplo, unos meses después 

de la publicación de dicho poemario el crítico literario Jorge Cadavid comentaría: 

 

En "Trípticó cereteano" (…) son reunidos los versos del poeta Raúl Gómez Jattin. Un 

acierto de la Fundación Simón y Lola Guberek haber rescatado estos textos marginales. 

Poesía largamente esperada, limpia, intensa, pasional, oxigenada. Un espacio que ventila 

y da un respiro, como una bocanada de aire limpio, a la nueva poesía colombiana. 

(Cadavid, 1989, pág. 103) 

 

De igual manera, el crítico Zeuxis Vargas en un ensayo publicado en el libro Qué te vas 

a acordar Isabel: Poesía reunida de Raúl Gómez Jattin escribió “el Tríptico cereteano 

(…) proclama el nacimiento whitmaneano de un ser que busca su patria con angustia e 

instinto, de un ser que proclama como navío de su aventura primordial, el universo de su 

infancia” (Jattin, 2018). 

Por otra parte, creemos que en el poemario Triptico cereteano confluyen agudamente las 

tensiones problemáticas que a nosotros nos interesa reseñar, es decir, las tensiones entre 

la cuestión del mal y la literatura; pues, en Tríptico cereteano el hablante lírico padece el 

mal causado por los otros y sufre desesperadamente, de ahí que, construya –en su afán de 

escapar del sufrimiento- un “paraíso de infancia”, una topografía mítica de libertad en la 

que el hablante lírico pudiera estar resguardado del sufrimiento, no obstante, como todo 

paraíso, está condenado a la ruina y a la destrucción, el paraíso de infancia gomezjattiano 

también es destruido por el devenir temporal, por lo que, el hablante lírico decidirá de 
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alguna manera vengar el desastre de esa pérdida trasgrediendo todos los interdictos y 

prohibiciones impuestas por la sociedad. 

En este poemario, que en realidad contiene tres libros escritos en distintos y distantes 

momentos del tiempo, pues, incluye Retratos, con poemas de 1980-1983; Amanecer en 

el Valle del Sinú, con poemas de 1983-1986; Del Amor, con poemas de 1982-1987, el 

hablante lírico pasa por dos etapas o estadios realmente importantes para la comprensión 

del problema del mal, estos dos periodos son, el “periodo de la inocencia paradisiaca” y 

el “periodo de la consciencia de libertad”. 

En el primer estadio el hablante lírico está representado por un infante que habita el 

paraíso de infancia y desconoce las prohibiciones y las interdicciones sociales, por lo cual, 

no puede decirse que trasgreda o cometa el mal moral; en la segunda etapa, el hablante 

lírico es ya un adulto que adquiere consciencia de la libertad, de sí mismo y de las 

prohibiciones, por lo tanto, se hace consciente de la multiplicidad de posibilidades 

ofrecidas por el mundo, entre las cuales se encuentra la de cometer el mal moral, es decir: 

la de trasgredir. 

Así las cosas, nuestra tarea en esta investigación será documentar cómo se manifiesta el 

problema del mal en la poesía de Raúl Gómez Jattin. Para ello buscaremos comprender 

de qué manera la pérdida del paraíso de infancia agudiza el sufrimiento, es decir, el 

padecimiento del mal y cómo dicha perdida potencializa los consecuentes intentos de 

trasgresión del hablante lírico. Además, explicaremos nuestra hipótesis sobre lo 

equivocada que ha estado gran parte de la crítica literaria nacional al interpretar los 

poemas de Raúl Gómez Jattin que exploran el tópico de la sexualidad infantil como 

poemas pertenecientes a una etapa transgresiva, siendo eso para nosotros una 

interpretación poco convincente ya que no es posible hablar de trasgresión cuando el 

hablante lírico infante carece de la consciencia de la prohibición. 
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Como se ha venido señalando desde la irrupción en occidente de las narrativas nihilistas 

que proclamaban la muerte de Dios a partir del siglo XVIII el mal se intensifico en todas 

las esferas y espacios de la vida humana moderna, de la que la literatura no constituyo 

una excepción, siendo la intensificación tan potente y acuciante que el crítico literario 

Hugo Friedrich afirmará que era imposible comprender la literatura moderna sin entender 

antes que sus estructuras más intrínsecas estaban modeladas por categorías negativas.  

El primer escritor moderno en hacer publica esa –hasta entonces- secreta intensificación 

del mal en la literatura fue el Marqués de Sade, quien va a ser el primero en explorar el 

mal, dejándonos como legado un enorme catálogo de perversiones. Luego, los escritores 

del romanticismo hicieron suyas dichas exploraciones, no obstante, a diferencia de Sade 

a los románticos el experimento les sirvió para exorcizar de la vida práctica los secretos 

horrores del mal y de la irracionalidad. Por otra parte, en pleno siglo XIX Baudelaire 

reaccionaba contra la naciente moral burguesa con una especie de estética del mal, que el 

poeta francés erigía como bandera de su casta de “aristocratismo intelectual”, casta que 

luego adoptarían desde los simbolistas franceses Verlaine, Mallarmé, Rimbaud, etc., 

hasta los jóvenes poetas decadentistas o modernistas como se llamaba en aquellas 

tempranas épocas de nuestra modernidad literaria americana a poetas como José 

Asunción Silva o Rubén Darío. El primero, padre de la modernidad literaria en Colombia 

va a ser en Latinoamérica también el primero en explorar con “la ardiente curiosidad del 

mal” (Silva, 1984), en su novela decadentista De sobremesa; desde ese momento 

iniciático de la intensificación del mal en la literatura colombiana es común encontrarse 

con diversas exploraciones sobre la cuestión, por ejemplo,  a principios del siglo XX 

Barba Jacob va a poner su poesía al servicio de la muerte, esa última gran forma del mal 

como nos diría el filósofo jesuita Sertillanges, y, luego, Gaitán Duran con su erotismo 

politizado va a poner en tensión a los aparatos coercitivos de las instituciones del estado 
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y de la moral; asimismo, y en fechas análogas, Héctor Rojas Herazo va a resemntizar 

simbólicamente las míticas condenatorias de las religiones judeocristianas y Rómulo 

Bustos treinta años después de la publicación del primer poemario del mencionado Héctor 

Rojas Herazo, se quejaría irónicamente de la radical orfandad del hombre y de su absurda 

intrascendencia de simples mortales luego de la muerte de lo santo.   

Los antecedentes o estudios de la obra poética de Raúl Gómez Jattin a la luz de nuestras 

herramientas teóricas sobre el problema del mal han sido considerablemente escasos, por 

no decir que nulos o inexistentes. En el caribe colombiano dos críticos pioneros han 

empezado a considerar a todas luces la importancia del análisis literario a partir del 

problema del mal; mencionaremos los acercamientos teóricos de los críticos literarios 

Rómulo Bustos y Emiro Santos, el primero explica –en su tesis doctoral, publicada 

recientemente en formato de libro- que a raíz del vaciamiento de sentido que significó en 

la modernidad la muerte de lo santo el hombre quedaba existencialmente huérfano, de 

manera que, buscará con la poesía tomar el lugar perdido por la religión. En consecuencia, 

el hombre terminará recurriendo a la experimentación de su parte más reprimida y más 

oscura, estamos hablando del mal que va a salir a flote porque se han destruido los diques 

que antaño lo contenían limitando su desbordamiento en la realidad. Por su parte Emiro 

Santos planteará algunas formas de reelaboración y de desarticulación del mal en los 

imaginarios judeocristianos, para ello, analizará las obras de tres poetas del caribe 

colombiano, Héctor Rojas Herazo, Rómulo Bustos y Giovanni Quessep; teniendo en 

consideración “las figuras arquetípicas de Dios, el Ángel y el hombre, así como la 

topología dramática del cielo y el paraíso.” (Santos, 2014, pág. 81)   

De esta manera, para construir nuestro dispositivo teórico nos valdremos de las siguientes 

contribuciones: Rudolf Otto con su libro Lo santo: lo racional y lo irracional en la idea 

de Dios (1980), Rómulo Bustos con su libro Muerte de Dios y poesía moderna (2018), 
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Hugo Friedrich con las Estructuras de la lírica moderna (1974), Rüdiguer Safranski con 

El Mal o el drama de la libertad (2000), Bernad Sichere con Historias del mal (1996). 

Para la construcción de nuestro marco metodológico-hermenéutico nos valdremos de la 

categorización del mal que propone Paul Ricoeur en su libro El mal: Desafío a la filosofía 

y a la teología (1994), donde divide la cuestión en dos categorías: el mal padecido y el 

mal moral, de igual forma, nosotros dividiremos los capítulos de nuestra tesis de acuerdo 

a esa categorización; además, nos valdremos de las interpretaciones sobre el problema 

del mal de George Bataille en sus libros La literatura y el mal (2000) y El erotismo (2007). 

En cuanto a la construcción del marco cultural, estético e histórico-contextual que nos 

permitirá comprender las dinámicas que propiciaron la aparición de una poética como la 

de Raúl Gómez Jattin en plena mitad del siglo XX, nos valdremos de las contribuciones 

de algunos críticos literarios como David Jiménez Panesso, María Mercedes Carranza, 

Armando Romero o Jorge Olivares, entre otros. 

Nuestra tesis estará dividida en tres capítulos denominados “El problema del mal en 

occidente: una breve genealogía”, “El mal y la infancia: el problema de la libertad” y “El 

mal moral: prohibición y trasgresión”. El primer capítulo estará dividido en cinco 

secciones “La cuestión del mal en la teología y la filosofía”, “La cuestión del mal en la 

literatura moderna”, “De Baudelaire al modernismo hispanoamericano”, “El problema 

del mal en Jorge Gaitán Durán”, “El mal en el Caribe colombiano: Héctor Rojas Herazo 

y Rómulo Bustos”. En la primera haremos un breve recorrido genealógico sobre algunas 

respuestas y/o argumentos que han sido utilizados durante siglos por los filósofos y 

teólogos occidentales para tratar de comprender el acuciante problema del mal; en el 

segundo explicaremos el porqué de la intensificación del mal en la literatura moderna, 

además, haremos un recorrido genealógico de la relación entre el mal y la literatura desde 

Sade hasta el periodo romántico; en el tercero realizaremos también un recorrido de esa 
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relación desde Baudelaire hasta el modernismo hispanoamericano; en el cuarto capítulo 

analizaremos la cuestión del mal en Jorge Gaitán Duran; y finalmente en el quinto 

capítulo analizaremos la cuestión en los poetas del caribe colombiano Héctor Rojas 

Herazo y Rómulo Bustos; este recorrido genealógico que comienza con Sade y termina 

con Rómulo Bustos tendrá como fin documentar la multiplicidad de rostros que ha 

adquirido el mal desde su intensificación en la literatura moderna. El segundo capítulo 

estará dividido en dos secciones tituladas “El paraíso de infancia del hablante lírico 

gomezjattiano” y “La condición sufriente del hablante lírico gomezjattiano”. En la 

primera de esas secciones explicaremos cómo el hablante lírico, valiéndose de las 

ensoñaciones de infancia, construye su propio paraíso mítico de introspección donde vive 

en absoluta libertad resguardado del padecimiento del mal; en la segunda explicaremos 

cómo después de la inevitable pérdida del “paraíso de infancia” el hablante lírico padece 

la maldad causada por los otros. Y, finalmente, el tercer capítulo estará dividido en cuatro 

secciones tituladas “El nacimiento de la consciencia de la libertad”, “La rebelión del 

Eros”, “La dimensión poética de la muerte, el asesinato y el suicidio”, “El efecto liberador 

de la locura y la mendicidad”. En la primera controvertimos algunas interpretaciones 

usuales del poemario Tríptico cereteano que han señalado que los poemas cuyo tópico es 

la infancia pertenecen a una etapa transgresiva del hablante lírico, siendo eso para 

nosotros una falsedad; en las siguientes secciones documentaremos algunos tópicos que 

a nuestro juicio están intrínsecamente relacionados con el problema del mal 

gomezjatiano, hablaremos pues del erotismo, el asesinato, el suicidio, la locura y la 

mendicidad, etc. 
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Capítulo 1 

El problema del mal en occidente: una breve genealogía 

Con un acercamiento a algunos casos de la poesía colombiana 

 

La genealogía exige la minucia del saber, una gran 

cantidad de materiales acumulados, paciencia. En fin, 

cierto empecinamiento en la erudición. 

Foucault 

La antigua alianza está rota; el hombre sabe al fin que 

está solo en la inmensidad indiferente del universo 

Jacques Monod 

 

 

En este momento de la investigación expondremos algunas interpretaciones filosóficas 

sobre el acuciante problema del mal y explicaremos nuestra hipótesis sobre el por qué de 

la intensificación del mal en la literatura moderna. Asimismo, haremos un recorrido 

genealógico comenzando por el Marqués de Sade –al que consideramos el iniciador de la 

relación del mal con la literatura- y terminando con algunos poetas colombianos entre los 

que podríamos mencionar a José Asunción Silva, Porfirio Barba Jacob, Jorge Gaitán 

Duran, Héctor Rojas Herazo y Rómulo Bustos Aguirre, buscando documentar en sus 

obras algunos rasgos del problema del mal, antes de detenernos en la obra de Raúl Gómez 

Jattin 

1.1 La cuestión del mal en la teología y la filosofía  

O bien Dios no quiere eliminar el mal o no puede; o puede, pero no quiere; o no puede y 

no quiere; o quiere y puede. Si puede y no quiere es malo, lo cual naturalmente debería 

ser extraño a Dios. Si no quiere ni puede, es malo y débil y, por tanto, no es ningún Dios. 

Si puede y quiere, lo cual sólo es aplicable a Dios, ¿de dónde proviene entonces el mal o 

por qué no lo elimina? 
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(cit. en Díaz, 2005, p. 80) 

De esta forma Lactancío en su libro De ira Dei inquiría la paradójica relación entre la 

teodicea5 y el vertiginoso problema del mal, a partir de allí es fácil encontrar 

disquisiciones similares, por ejemplo Boecio se preguntaba: “Si Dios existe ¿de dónde 

viene el mal? pero ¿de dónde proviene el bien si no existe?” (cit. en Díaz, 2005, p. 80). Y 

más tarde Hume las vuelve a formular en sus Diálogos sobre la religión natural. 

¿Por qué existe siquiera un mal en el mundo? Ciertamente que no es debido a la 

casualidad. Entonces proviene de alguna causa ¿Proviene de la intención de la deidad? 

Pero él es perfectamente benevolente. ¿Es este mal contrario a su intención? Pero ¿Él es 

todopoderoso? 

(Hume, 1973, p. 128).  

La pregunta se repite como una constante a  lo largo de la historia del pensamiento 

humano, de la misma manera, se reitera en los mitos del génesis que fundamentan los 

imaginarios del mundo, no obstante, la pregunta está lejos ser contestada y aún no es 

posible vislumbrar si quiera una respuesta admisible, porque como nos sugiere Rüdiger 

Safranski el asunto del mal “no se halla entre los temas a los que podríamos enfrentarnos 

con una tesis, o con una solución del problema” (Safranski, 2000, pág. 14). Esto es porque 

el mal no es ni siquiera un concepto, es más bien una forma de nombrar lo que ciertamente 

es inasible e indescriptible por su condición fugitiva. De modo, pues, que sería impreciso 

decir que la envidia y el asesinato pertenezcan a una misma rama, a un mismo plano o al 

mismo acto malvado, lo que sí es posible intuir es lo que está detrás del mal o en sus 

márgenes, subrepticiamente agazapado y que se constituye en su esencia, siendo esto 

pues, lo amenazador, la contingencia que nos devora y que nos hace devorar al 

                                                           
5 La teodicea es la sistema filosófico-teológico que busca conciliar los siguientes puntos: “1) la justificación 

de Dios frente al mal y la posibilidad de su superación mediante la salvación divina, 2) el estatuto de la 

libertad humana y 3) la responsabilidad del hombre frente al mal.” (Vargas Bejarano, 2005) 
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objeto/sujeto de nuestra fijación reduciéndolo al “vacío exterior” para utilizar los 

términos de Safranski.  

Ese margen, ese reflejo inasible y metamórfico del que hablábamos no es más que la 

desproporción o la irrestricta tensión entre el deseo y las posibilidades para llevar a buen 

puerto la culminación del mismo, porque ante ese deseo que hacemos alusión 

inevitablemente se erige una esfinge aterradora, una fuerza pavorosa que nos llena de 

incertidumbre y contradice nuestra consecuente aspiración de satisfacción, esa fuerza no 

es más que el sufrimiento que corrompe nuestra dicha y nos lanza a la misma raíz de lo 

pavoroso, lugar o mejor decir no-lugar inevitablemente signado por la más absurda e 

incompresible maldad, ese no-lugar es en última instancia la muerte, porque nos destruye 

y es diametralmente opuesta a nuestro más profundo deseo de supervivencia.  

De manera que, el hombre está inmerso en una realidad mal planteada, absurda e 

indómita, que esta como henchida de “ruido y furia”. No hay más que echar un vistazo o 

montarnos en la quilla de la historia tal como lo hiciera el gaviero de Álvaro Mutis y otear 

a lo lejos a los hombres asesinándose o traicionándose con procacidad para que ante 

nosotros se erija la gran espada de Damocles: el mal en su más terrorífica expresión. 

Es pues necesario convenir y dejar por sentado la ontología del problema del mal, es decir 

la existencia o inexistencia de la cuestión, nosotros partimos de la idea de que existe y 

que negarlo sería de paso negar también nuestras experiencias individuales y sociales, 

porque estas están atravesadas sustancialmente por la vivencia del fenómeno. A 

continuación, nos proponemos exponer algunos relatos que hayan tratado de acercarse al 

problema.  

Como ya sabemos en relación a esa “precaria situación del hombre” (Safranski, 2000, 

pág. 13), en occidente se han derramado ríos de tinta y noches febriles dedicadas a la 
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angustiante interpretación del mal, desde los tiempos de la creación del mito que 

fundamenta los imaginarios occidentales judeocristianos, hasta las reflexiones en torno a 

éste del “Doctor de la gracia cristiana” San Agustín de Hipona y las reflexiones de los 

filósofos, teólogos, poetas y novelistas, como Leibniz, Schelling, Dostoyevski, Tolstói y 

Schopenhauer y más contemporáneamente Sertillanges o Ricoeur. 

Existen gran cantidad de mitos sobre la tierra, sus hierofanías o manifestaciones de lo 

sagrado permiten al hombre justificar sus acciones dentro y fuera de la comunidad. El 

mito crea los modelos de conducta, el mito también los destruye; sin embargo, a pesar de 

que los destruye le otorga significado y coherencia a la existencia, pero, con todo lo dicho 

¿Qué es el mito? Mircea Eliade lo define de esta forma, que nosotros citaremos en extenso 

por su claridad. 

El mito cuenta una historia sagrada; relata un acontecimiento que ha tenido lugar en el 

tiempo primordial, el tiempo fabuloso de los «comienzos». Dicho de otro modo: el mito 

cuenta cómo, gracias a las hazañas de los Seres Sobrenaturales, una realidad ha venido a 

la existencia, sea ésta la realidad total, el Cosmos, o solamente un fragmento: una isla, 

una especie vegetal, un comportamiento humano, una institución. Es, pues, siempre el 

relato de una «creación»: se narra cómo algo ha sido producido, ha comenzado a ser.  

(Eliade, 2001) 

En consecuencia, pues, el mito para Eliade es una historia sagrada, ab origene, atestada 

de seres sobrenaturales y decorados paradisiacos que relatan el acontecimiento esencial, 

prístino y remoto de las comunidades; de este modo, su labor es fundamentar o servir 

como basamento moral, intelectual y sobretodo religioso de las comunidades. 

En occidente el mito que ha prevalecido y que se ha impuesto con mayor fuerza en los 

imaginarios colectivos es el relato esencial y dramático del génesis, que es una serie de 

acontecimientos explicativos sobre la raíz del hombre en estado de beatitud y su posterior 

y dramática caída, hasta degenerar en nuestra existencia finita. En él nuestros antepasados 
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míticos e inmortales pierden definitivamente su condición de eternidad porque el ser 

sobrenatural (Dios) decide anular el antiguo privilegio ante la trasgresión y desobediencia 

de sus creaturas. 

¿Pero por qué el mito Judeocristiano ha calado tan profundamente en los imaginarios 

occidentales? Roger Shattuck lo explica de esta forma: 

No hay relato que presente estos temas encontrados de manera más sencilla y convincente 

que el fragmento sobre el ser humano del primer mito hebreo sobre la creación, con el 

que comienza el primer libro de la Torá. Estos episodios iniciales nos ofrecen respuestas 

a tres preguntas ancestrales e inquietantes. ¿Cómo empezó todo? ¿Por qué hay en la vida 

tanto sufrimiento, engaño y destrucción; tanto mal categórico? ¿Por qué morimos? Así 

pues, tenemos la cuestión de los orígenes, la cuestión de la teodicea y la cuestión de la 

mortalidad. En las historias sobre la creación de Adán y Eva con que se inicia el Génesis 

se aceptan los tres retos que estas preguntas plantean (...) Entre los mil mitos sobre la 

creación imaginados por los pueblos de todo el mundo, esta doble historia de orígenes 

elaborada hace mucho tiempo por un oscuro pueblo semítico ha vencido sobre todas las 

demás en las tres principales religiones monoteístas de la Tierra: el judaísmo, el 

cristianismo y el islamismo.  

(Shattuck, 1998, pág. 46)  

Así, pues, Shattuck nos explica el porqué del “fértil suelo para las interpretaciones”(ibíd.), 

que es el mito judeo-cristiano, además, nos introduce en el problema que queremos 

señalar, esto es pues, la cuestión del mal, esa pregunta que truena estentóreamente en 

diversas culturas, en diversos y distantes momentos del tiempo y la historia en las que se 

ha tratado de pensar y explicar la experiencia del mal humano, para lo cual las 

comunidades han creado relatos sobre el mal que más o menos responden a la pregunta 

¿Por qué de la contingencia de lo amenazador? No obstante, aunque existen centenares 

de esos relatos nos arriesgamos a suscribir lo dicho por Shattuck: el relato judeo-cristiano 

es el que mejor y más sencillamente responde a la pregunta sobre el origen de los 

hombres, además de la siguiente, que es la que interesa en esta investigación: “¿Por qué 
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hay en la vida tanto sufrimiento, engaño y destrucción; tanto mal categórico?” (ibídem.) 

De ahí que, desde San Agustín hasta Fiódor Dostoyevski los filósofos, teólogos, y 

literatos hayan partido desde el mito judeocristiano para llevar a cabo sus interpretaciones 

del problema del mal. 

San Agustín, obispo de Hipona, mayor de los pensadores cristianos del occidente latino 

en la antigüedad tardía, es el primero en sistematizar esa explicación mítica en su doctrina 

cristiana del mal, por lo que toda reflexión sobre la cuestión durante la edad media estuvo 

supeditada a su interpretación. Pensemos por ejemplo en Santo Tomas de Aquino. Para 

San Agustín “el mal no es otra cosa que la corrupción del modo, de la belleza y del orden 

natural” (San Agustín, 1963). Así, pues, el mal es la corrupción del orden de la naturaleza 

que es el orden del espíritu santo, porque todas las cosas son cualidades de Dios en tanto 

que proceden de él. 

En ese sentido el mal es una traición a Dios siendo esté el sumo bien que ha concebido a 

sus creaturas buenas como él, pero que, al no estar hechas de la misma sustancia divina, 

sino corpórea son susceptibles a la corrupción ya que a diferencia de Dios la corporalidad 

está fijada al devenir de la materia, al cambio que significa el suceder. 

Por otra parte, entre el devenir y el hombre sucede la libertad solo reconocible por nuestra 

capacidad racional que según San Agustín es regalo de Dios; en ese sentido, gracias a esa 

capacidad, dice San Agustín, el hombre utiliza la libertad para elegir las opciones más 

convenientes para “alcanzar su fin como hombre, que es su Bien” (García, 2009, pág. 

194). O por el contrario, puede escoger como posibilidad estar en falta con Dios eligiendo 

hacer el mal y pecar: “porque los ángeles rebeldes no fueron creados malos por Dios, sino 

que se pervirtieron por el pecado, dice así el apóstol San Pedro en su epístola” (San 

Agustín, 1963). Así mismo, los hombres decidieron trasgredir la prohibición originaria 
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por lo que Dios emitió un castigo o más precisamente un acto de justicia, para decirlo con 

San Agustín, que deja por sentada la incapacidad del hombre para permanecer fiel a la 

trascendencia (Bien supremo)6, ya que al alejarse de la idea de que el bien “es el fin, 

porque la libertad no es un valor absoluto sino un medio “para” alcanzar el fin propio del 

hombre que es el Bien Supremo (Dios)” (García, 2009, pág. 195), el hombre traiciona la 

trascendencia y se trasforma en un ser unidimensional, por lo que el mal para San Agustín 

es el pecado contra lo trascendente, lo que trasciende, es decir contra Dios. (Safranski, 

2000). Y esa mencionada falta de trascendencia para San Agustín no es más que la ligazón 

desatada y la independencia del alma racional ya no “sometida” a Dios y por tanto 

desobediente del orden y sus designios, de modo que para San Agustín el mal es solo 

posible en la unidimensionalidad7 o en la falla, nunca en la comunión con Dios8.  

La doctrina agustiniana del mal dominaría el pensamiento occidental hasta bien entrado 

el siglo XVIII cuando Gottfried Wilhelm Leibniz planteó una nueva reinterpretación del 

problema del mal; no obstante, esta no se constituye todavía en una crítica al conjunto de 

reflexiones de San Agustín.  

                                                           
6 Para San Agustín la trascendencia es el estado beatifico que alcanza el hombre cuando consigue cumplir 

con su fin sobre la tierra que es la consecución del bien, es decir, cuando logra trasformar el mal en bien, 

teniendo en consideración que el mal para San Agustín carece de esencia porque es solo “la ausencia del 

bien.” En ese orden de ideas el hombre trasciende cuando logra llenar la existencia de bien. 
7 Para San Agustín la unidimensionalidad es “la perdida de la experiencia de Dios” (Safranski, 2000, pág. 

49), es decir, es la consecuencia de la separación del hombre -que decide seguir los dictámenes de su 

estupidez metafísica- con Dios. Así, pues, para San Agustín no importa la distancia que produzca la mala 

voluntad “el hombre pertenece a Dios y no lo nota” (ibíd.), no obstante, al escoger estar en falla con dios, 

el hombre escoge también la “falta de ser” que es el verdadero mal para San Agustín, porque rechaza 

llenarse de la trascendencia (bien supremo) que es el “ser de Dios”.  
8 Los hombre en su unidimensionalidad o traición de la trascendencia utilizan mal el bien, porque el mal 

para San Agustín no existe en cuanto a esencia, si no en cuanto a corrupción del bien supremo (Dios), por 

lo que al respecto conviene decir que el mal para San Agustín “no tiene causa eficiente, sino deficiente” 

(Sertillanges, 1951, pág. 255). Esto se debe a que como antes lo mencionábamos el  mal carece de bien, por 

lo que Santo Tomas afirmará al revalorar lo propuesto por San Agustín que “el mal en cuanto tal, no puede 

ser buscado, ni de algún modo querido o deseado, puesto que todo lo apetecible tiene razón de bien, al cual 

se opone el mal en cuanto tal” (Aquino, 197).  



25 
 

 La importancia de la interpretación de Leibniz, radica, entonces, en su introducción del 

concepto de teodicea para tratar de justificar la coexistencia del mal y de Dios en el 

universo, utilizado por primera vez dicho concepto en su libro Teodicea, ensayos sobre 

la bondad de Dios, la libertad del hombre y el origen del mal; publicado en 1710 en 

Ámsterdam. La raíz del termino teodicea proviene etimológicamente del griego Theos 

que significa Dios y Dike que significa justificación, así pues, el termino teodicea busca 

justificar mediante la teología natural y la razón, la existencia de Dios en un mundo en el 

que también coexiste el mal. La teodicea, entonces, responde a la pregunta ¿Si existe Dios 

que es la suma de la bondad y la infinita sabiduría porqué existe el mal en el mundo?9 

San Agustín va a tener que esperar hasta finales del siglo XVIII y comienzos del siglo 

XIX, para que el filósofo idealista alemán Friedrich Wilhelm Joseph Von Schelling 

contradijera en parte la idea –dogmática para la iglesia católica- del mal como ausencia 

del bien propuesta por San Agustín, pues, sobrepasando incluso las exegesis bíblicas 

Schelling va a ser el primer filosofo en abordar la cuestión desde un enfoque no teológico, 

es decir, filosófico.  

                                                           
9 Siguiendo la misma línea agustiniana y tomista sobre la infinita bondad y sabiduría de Dios, Leibniz, 

concibió a Dios como origen de toda perfección y rectitud, agregando con una gran rigurosidad matemática 

que este mundo era el mejor de los mundos posibles, pero que, al ser él –Leibniz- sólo una simple creatura 

no pretendía de ninguna forma demostrar que “todo fuera perfecto, sobre todo desde un punto de vista 

humano” (Sertillanges, 1951, pág. 307), dada las limitaciones y la estrechez de miras de la conciencia 

humana que no podría comprender los designios de la divinidad, visto que al tratar de hacerlo el hombre 

incurriría en una comparación con Dios. De esta forma Leibniz colige que el hombre no podría objetarle a 

Dios el hecho de no crear un mundo “pseudo-mejor” (ibíd., p. 308), que este en el que vivimos, 

considerando que como explica Sertillanges “la única posibilidad de perfección que se puede concebir 

referente a un universo, es una posibilidad de perfección creada, es decir, imperfecta. Dios no puede crear 

otro Dios. El mismo no sería Dios” (ibídem.) Lato sensu, para Leibniz si queremos encontrar el origen 

primero del mal no hay que pensar en nadie más que en Dios, pues todas las cosas tienen origen en su 

pensamiento y nada, ni la más mínima insignificancia le es ajena, porque es raíz, caudal y fuente de todas 

las cosas. No obstante, lo anterior no significa que Dios sea malvado por naturaleza, ni que sea responsable 

por el mal que cometen sus creaturas, por lo menos no directamente ya que al ser los hombres materia 

derivada de Dios, son corruptibles como anteriormente lo hicimos notar con San Agustín, por tanto, según 

el filósofo de Sajonia antes de la creación dios contemplo todas las posibilidades –infinitas por lo demás- 

que su soberana conciencia le propuso, pero ante la fatigosa coyuntura entre no obrar la creación o crear 

nuestro universo, la divinidad se decantó entonces por la creación, por lo que la existencia imperfecta 

(coexistente con el mal) es considerablemente mejor condición que la nada o inexistencia. 
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El filósofo alemán parte de la interpretación heurística del mito cristiano y concluye que 

este va a ayudar a comprender y  esclarecer el origen de la libertad –tal como ya lo habían 

explicado sus antecesores, pensemos en Leibniz y Kant-, no obstante va a crear a partir 

de ese re-descubrimiento un método heurístico conocido como la hermenéutica del  

malum morale, partiendo de la interpretación de la caída de los hombres que según su 

entender vivían antes de la trasgresión en pleno estado de naturalidad, en el que eran 

indivisibles la naturaleza y la libertad. La caída, entonces, va a significar para Shelling un 

divorcio radical entre la libertad y la naturaleza, dando paso a una pura, autentica y 

desgajada libertad que terminará por alejar al hombre para siempre de la naturaleza y lo 

dejará por un momento en una especie de limbo simbólico que va a culminar en su 

segundo “destino” sobre la tierra en el que queda abierta para siempre la posibilidad del 

mal.10 

                                                           
10 La caída marcará para Shelling el comienzo de la periodización de la historia y de la finitud, esto si 

entendemos la existencia como una forma perecedera en el tiempo. La tesis central de Shelling será, 

entonces, según uno de sus exegetas, que: 

Todo lo finito llega a ser tal debido a una caída o desgarramiento. Ella conlleva una separación 

culposa por parte de los individuos respecto del absoluto, lo cual produce un sentimiento de 

desunión entre el hombre y Dios. Es en este contexto en el que la religión juega un papel decisivo 

en la reconciliación y en el intento de superación de este sentimiento de desunión. 

(Vargas Bejarano, 2005, pág. 135) 

En ese sentido sigue Vargas Bejarano diciendo que la religión va a jugar un papel central, un papel de re-

ligamiento o de reconciliación con la intención de saturar la herida abierta por la caída. 

La labor de la religión corresponde al mismo papel que posee el bien para Shelling, esto es pues, contradecir 

al mal, contradicción que no podría efectuarse sin la intervención de la divinidad. En consecuencia para 

Shelling cuando un individuo accede a hacer el mal sacude los cimientos de la divinidad por lo que esta 

responde inesperadamente con “la voluntad del amor” cuya finalidad es la consecución mediante el bien 

del equilibrio (ibíd., p.138) Así pues, el mal es para la divinidad como una especie de contrapeso sin el cual 

no puede realizar su culminación, ya que como diría Vargas Bejarano, refiriéndose al mismo tema “el amor 

tan solo se afirma frente a su contrario, la discordia”(ibídem., p. 147) De este modo pues, el filósofo de 

Leonberg contradice la doctrina agustiniana del mal como carencia de bien, proponiendo una teoría positiva 

del mal como balancín o contrapeso necesario para asegurar la existencia de la divinidad, en cuanto a que 

lo anterior reafirma su potencialidad. Asimismo, se distanció del maniqueísmo que, recordemos, concebía 

al bien y al mal como fuerzas que trascendían al hombre, por lo que para Shelling este último era poseedor 

de una “facultad “real y viva”, gracias a la cual podemos entender el estatuto del mal (pero también del 

bien) en su plena positividad” (ibídem., p.125) 
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Desde una orilla contrapuesta a Shelling, su coetáneo y también coterráneo Arthur 

Schopenhauer va a dedicar sus reflexiones filosóficas a explorar el profundo problema 

del mal, de modo que, la cuestión se convertirá para él en el objetivo principal y casi 

exclusivo de sus disertaciones filosóficas. Al respecto dirá en su magistral obra El 

problema del mal, el filósofo y teólogo jesuita Antonin-Dalmace Sertillanges: 

Llegamos, con Arthur Schopenhauer, a una verdadera filosofía del mal, a un pesimismo 

ya no parcial o simplemente sentimental, sino sistemático, tal como jamás se había 

presentado hasta entonces en Occidente (…) Schopenhauer es el anti-leibniziano por 

excelencia; a un optimismo radical opone un pesimismo radical, y desde el punto de vista 

del método, igualmente se opone. Leibniz parte de Dios y le justifica en su creación; 

Schopenhauer parte del mundo que condena y lo explica como un falso dios. 

(Sertillanges, 1951, pág. 348) 

Así, el hombre de Schopenhauer es un individuo des-centrado, porque su eje se ha 

difuminado en la “falsedad de Dios”, sin embargo, busca su fundamento –fallido, por lo 

demás- en el ejercicio de una vida proporcionada (clara influencia budista), pero al fallar 

irreparablemente en su búsqueda se entregará al mal como única vía de escape hacia la 

trascendencia, pues para Schopenhauer, al contrario de Leibniz, vivimos en el peor de los 

mundos posibles, tanto que afirmaría como una ecuación que la vida era igual a dolor y 

más tarde repetiría de esta otra manera más acuciante “el dolor es la forma como se 

manifiesta la vida” (Shopenhauer, 2005)11 

                                                           
11 Como prueba de que vivimos en el peor de los mundos, Schopenhauer, plantea su famosa reflexión sobre 

el placer negativo, en el que afirma que toda dicha esconde tras de sí la raíz de la negatividad, porque en su 

núcleo se encuentra contenido el deseo, que es por lo demás travieso e ingobernable por su fugacidad y que 

cuando es saciado “cesa el deseo y también el gozo” (Sertillanges, 1951, pág. 352) Por lo que Schopenhauer 

va a pensar al deseo como necesidad fugitiva en cuanto a que es vital, pero, en esencia inaccesible. Y para 

sostener su polémica reflexión como nos dice Sertillanges, el filósofo de Danzig invoca esta frase de 

Voltaire “la felicidad sólo es un sueño y el dolor es real” (ibíd., p. 353) De esta forma la única fuerza posible 

para justificar la realidad y el universo será para Schopenhauer el mal, porque de lo contrario la existencia 

sería incompatible con tanto sufrimiento y tantos dolores infatigables.  
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Por su parte un ostensible lector de la filosofía de Schopenhauer, Friedrich Nietzsche 

dedica una gran parte de su extensa obra filosófica a reflexionar sobre el mal por lo que 

en su juventud se adherirá al pesimismo sistemático de su maestro Schopenhauer y luego 

lo superará con su optimismo vitalista. 

También en su juventud, Nietzsche, publica su famosa obra El Origen de la tragedia, 

donde desarrolla un primer acercamiento al problema del mal al concebir a Dios como un 

gran artista “absolutamente desprovisto de escrúpulo y de moral, para quien la creación 

o la destrucción, el bien o el mal, son la manifestación de su capricho indiferente y de su 

omnipotencia” (cit. en Sertillanges, p. 355) Así, pues, para este primer Nietzsche la 

divinidad es radicalmente indiferente ante las acciones humanas, tan solo sus caprichos 

omnipotentes le llevan a tomar partido en la realidad de sus creaturas, por lo que, se colige 

que para Nietzsche ese Dios es esencialmente malvado y egoísta por su medular 

indiferencia.12 

1.2  El problema del mal en la literatura moderna. 

¿Acaso hay —en principio— algo que más fascine a la literatura moderna que lo tenebroso, 

que el vértigo del abismo, de la animalidad, del sinsentido, que la apertura al Mal, 

concomitante de la asunción —no la negación o eufemización— del movimiento caótico, del 

tiempo y de la muerte? 

                                                           
12 La relación de Nietzsche con el teórico y compositor musical Richard Wagner lo haría reflexionar sobre 

la inexistencia de Dios, en consecuencia, luego de proclamar su famosa “muerte de Dios” va a colocar al 

arte en el lugar perdido por la divinidad, de ahí que para Nietzsche el arte sea el único resguardo o 

salvoconducto del hombre contra el mal, no obstante, su ruptura con Wagner lo harían reflexionar 

nuevamente sobre la cuestión proponiendo en lugar del arte a la ciencia, lo que dura, hasta la publicación 

de su libro Así habló Saratustra en 1883 cuando reformula su pensamiento y proclama en el sitial perdido 

por Dios, el arte y la ciencia a la voluntad de poder. Así pues, “su pretendida reforma moral”(ibíd., p. 456), 

consistirá, en reformular tanto la propuesta de San Agustín sobre la finalidad de la vida humana, que es 

para él el bien y en negar la negatividad del mal al proponer un mal positivo, no en cuanto natural contrapeso 

de Dios como Shelling, sino como catalizador de las potencias del súper-hombre, es decir que Nietzsche  

propone un súper-hombre que no rehúya al mal sino por el contrario que lo enfrente y lo trasforme en un 

bien “Todo cuanto fue, es enigma y pavoroso azar, hasta que la voluntad creadora añada: ¡Así es como yo 

lo quería! ¡Así es como lo quiero! ¡Así es como lo querré!” (Nietzsche, 2005) Así, pues para Nietzsche no 

es conveniente negar las bondades del mal, por lo que va a glorificar el voluntarismo alejándose 

definitivamente del concepto de Schopenhauer sobre el dolor como núcleo del mal, al asumirlo con un 

demostrativo entusiasmo. 
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(Bustos, 2018a, pág. 23) 

De esta manera el crítico literario Rómulo Bustos se pregunta acerca de la violenta 

fascinación por el problema del mal en la literatura, basta pensar -nos dice- en los 

primeros iniciados o tal vez sería mejor decir en los primeros introductores del mal en la 

literatura moderna: el Marqués de Sade, Lautremont y Baudelaire para que ante nosotros 

se eleve el mal en su más pura constitución. 

¿Pero a qué se debe esta paradojal y problemática atracción? Bustos propone pensar en la 

destrucción de la dramaturgia sobre la salvación cristiana, esto es pues, pensar en la 

muerte de lo santo como origen de la fascinación13. 

Para explicarlo advierte con Rudolf Otto que lo sagrado es una dimensión bicéfala que 

posee un rostro beatifico y un rostro siniestro y amenazador que es “un terror de íntimo 

espanto, que nada de lo creado, ni aún lo más amenazador y prepotente, puede inspirar” 

(Otto, 1980), rostro de lo sagrado que va a quedar liberado cuando comienzan a irrumpir 

en occidente las dramaturgias nihilistas proclamando la muerte de lo santo. Esta irrupción, 

pues, es la que suprimirá de una vez por todas la capacidad de la religión –cristiana- para 

pasar a lo sagrado siniestro “por el cedazo de la santificación” (Bustos, 2018a, pág. 24). 

En otras palabras, cuando irrumpen en occidente las dramaturgias proclamando la muerte 

de Dios, la religión va a perder toda capacidad de purificar el rostro siniestro de lo 

sagrado. 

Así, pues, la muerte de lo santo concluirá agrietando la capacidad de coacción que antes 

la religión tenia para limitar la invasión del mal en la existencia humana, por lo que, en 

                                                           
13 No fue gratuita nuestra decisión de dar por terminada nuestra genealogía sobre la cuestión del mal con 
Friedrich Nietzsche, tomamos la decisión por considerar que en él confluye toda una tradición nihilista y 

atea que lo antecede y que luego tendrá su culminación en el momento en que el filósofo alemán proclame 

“¡Dios ha muerto! ¡Dios permanece muerto! ¡Nosotros lo hemos matado!” (Nietzsche, Así Habló 

Zaratustra, 1993) Proclama que no solo tendrá implicaciones teológicas, sino que revolucionara como un 

cataclismo todos los aspectos de la vida humana moderna y entre ellas no podría faltar la literatura. 
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consecuencia, el rostro siniestro de lo sagrado acabará desplegándose y transformándose 

de “muy diversas formas”, ocupando “un espacio visible en la vida humana moderna” 

(ibíd.)  

E inevitablemente, entre esas formas que Bustos plantea, estará la literatura que tendrá un 

papel prominente en la acogida del rostro siniestro o reprimido, tal como nos sugiere 

Sichére: 

En el seno de ese discurso de la razón moderna, entendida como razón finita, se produce 

un "retorno de lo reprimido" que en el fondo es un retorno de lo trágico, y ese retorno será 

significado, no por la filosofía, sino por la literatura. 

(Sichére, 1996, pág. 27) 

Por otra parte, algunos “perversos” –captados por el rostro siniestro de lo sagrado, en 

opinión de Graciela Aletta- “resultan sublimes cuando se vuelcan al arte, la creación y la 

música” (Aletta, 2003, pág. 160), es lo mismo a lo que apunta Bustos Aguirre cuando 

dice que el mal 

Entra en el territorio del arte y la literatura a condición de ser nuevamente “domesticado”, 

al menos refractado, en tanto la literatura no es la vida (la violencia de la vida, el horror, 

el horror de que habla Conrad), sino que su estatuto es ficcional; es decir, la literatura le 

ofrece al Mal un espacio de epifanía, de realización, de presentización, incluso de 

potenciación, a condición de ser impotente. 

(Bustos, 2018a, pág. 28) 

Es decir, que la literatura pasa por el cedazo de la sublimación el rostro siniestro de lo 

sagrado que ha escapado de la santificación de la religiosidad.  Bernard Sichère, en su 

magistral obra Historias del mal, prologada por Julia Kristeva, no se aleja de los 

argumentos anteriores, no obstante, agrega un dato revelador sobre la preeminencia de la 

literatura para significar el retorno de lo reprimido, nos dice que en la modernidad existen 

solo tres discursos simbólicos de importancia para abordar el problema del mal, estos son: 



31 
 

la política, el psicoanálisis y la literatura. Esta última como nos señala Aletta “representa 

para el escritor una vigorosa fuerza de exorcismo del horror” y nos sigue diciendo “el arte 

posee una capacidad trasformadora de la realidad, sin embargo en el caso de la literatura, 

más que ofrecer respuestas crea angustiosos interrogantes” (Aletta, 2003, pág. 152). 

Interrogantes que críticos literarios y filósofos de la talla de Hugo Friedrich, Bataille, 

Sichère o Safranski han tratado de responder desde sus particulares perspectivas, 

introduciendo hipótesis variables, llegando a diversas conclusiones, pero a su modo, 

tratando de responder precisamente a esas angustiantes preguntas que surgen a raíz de la 

intensificación del mal en la literatura moderna. 

Por ejemplo es tanta la intensificación del rostro siniestro de lo sagrado que Hugo 

Friedrich dirá sobre la lírica moderna: “No se puede soslayar el hecho, y toda la crítica lo 

corrobora, de que las que se imponen sobre todo son categorías negativas” (Friedrich, 

1959, pág. 21), si entendiendo el término “categorías negativas” como nos dice Bustos 

Aguirre “(siempre, entre comillas) en un sentido no valorativo” (Bustos, 2018a, pág. 62), 

sino, pues, en términos descriptivos, es decir, en términos que busquen indicar la 

importancia de esa carga simbólica (negativa)  que se adhirió a la moderna lírica literaria 

a partir de la muerte de lo santo como ya lo hemos venido explicando desde el principio. 

Así pues, a lo largo del siglo XX la crítica literaria y la filosofía comprendieron, si lo 

decimos con Bataille, que la literatura no era inocente y como culpable tenía que terminar 

por confesarse. En la literatura moderna el primer confeso no será otro, pues, que el 

Marqués de Sade quien será el primero en asumir esa secreta filiación entre los rostros 

más oscuros y siniestros de lo sagrado con la literatura moderna. 

Imperioso, colérico, violento, exagerado en todo, de un desorden imaginativo sobre las 

costumbres sin par en la vida, ateo hasta el fanatismo, en dos palabras: así soy yo, y una 

vez más, o me matáis o me tomáis como soy, pues no cambiaré  
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(cit. en Beauvoir, 2000, pág. 27) 

De esta forma se definía Donatien Alphonse Francois, más conocido como el Marqués de 

Sade, nacido en 1740 en Paris, Francia. Su pensamiento que fue otra forma de entender 

el mal no podría comprenderse sin explicar antes que fue contemporáneo de la ilustración, 

también uno de sus accidentales impulsores y a la vez uno de sus más acérrimos 

contradictores, como lo explicaremos luego. 

Siguiendo la noticia de Bataille (Bataille, 2000, p. 196), una mañana del 14 de julio de 

1789 el Marqués de Sade vociferaba a todo pulmón que los presos de la cárcel de la 

Bastilla –en la cual se encontraba desde hace 10 años- estaban siendo degollados por los 

guardias, ayudado tan solo de un tubo de desagüe que le servía de improvisado megáfono. 

La turba enardecida de los alrededores decidió asediar el presidio, dando paso a uno de 

los acontecimientos más coyunturales y simbólicos de la historia de la revolución 

francesa.  

Sin embargo, como lo adelantábamos al principio, el hecho solo se trataba de un 

malentendido que Sade habría ocasionado para escapar del presidio, porque su 

pensamiento y espíritu no pudieron estar más alejados del que se respiraba en la fecha. 

Sabemos que en sus círculos más íntimos constantemente decía tener la duda entre 

reconocerse “demócrata o aristócrata” (Beauvoir, 2000, pág. 18), en otras ocasiones 

condenaba abiertamente la revolución porque según él su “constitucionalidad instaurada 

por ley” (ibídem., p. 21) constreñía su libertad soberana para ejercer la violencia. 

La radicalidad del pensamiento del “divino Marqués” –con respecto al pensamiento 

ilustrado- se debe, entonces, a que él es el producto de una doble crisis simbólica, la del 

sujeto y la de la sociedad. La primera, recordemos, está representada en la pérdida del 
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centro ontoteológico que es la muerte de Dios y la segunda en el pensamiento 

racionalistas del movimiento intelectual de la ilustración. 

Notemos pues, que el tiempo histórico de Sade es un tiempo violento, de cambios y 

exabruptos: religiosos, morales, políticos y sociales; y en ese sentido como diría Carlo 

Ginzburg “De la cultura de su época y de su propia clase nadie escapa” (Ginzburg, 1986). 

Sade fue, entonces, el producto más fiel y mejor logrado de su generación temporal y 

también el primer prototipo de lo que vendría a ser luego el hombre moderno,  destructor 

de las cosas y de sí mismo, de  modo que,  la esencia de la obra sadiana no podría ser otra 

cosa que “la destrucción” (Bataille, 2000), la destrucción de los objetos y de los sujetos 

representados en su obra, todos susceptibles de convertirse en víctimas o victimarios, 

todos susceptibles de ejercer la más soberana maldad, pero, también de recibirla sin 

ninguna causa aparente. 

De ahí que “su obra intente hacer deseable el mal” (ibíd., p. 155), justificándolo a toda 

costa y criticando la frialdad marmórea de la ley que censura el acto pasional por 

excelencia; es decir, la acción criminal, que es bella y desmedida porque resulta siendo el 

“desencadenamiento” del goce.  

“Muchos estarán de acuerdo sobre este punto: el acto del juez tiene un carácter frío” 

(ibídem., p. 157), porque es una acción sin riesgo, enteramente abstracta y cerebral, de 

allí, del exceso de raciocinio, nace la crítica que Sade dirige tanto a la razón ilustrada 

como a la justicia representada por el juez; pues, para Sade el pensamiento ilustrado y la 

justicia actúan bajo el marco de la moderación y el rigor, que son características 

tradicionalmente asociadas a la racionalidad, pero, Sade como citamos al principio es 

exagerado, desmedido y contrapone a la razón una aparente irracionalidad y decimos 

aparente, porque está limitada por la necesidad de trasmisión o de comunicación, de lo 
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contrario sería tan solo un delirio de locura o una serie de fragmentos ripiosos y dispersos, 

no obstante, su obra se caracteriza por el ordenamiento como a manera de catálogo, de 

ahí que tenga como fin “enumerar hasta el agotamiento las posibilidades de destruir seres 

humanos, destruirlas y gozar con el pensamiento de su muerte y sus sufrimientos.” 

(ibídem., p. 163), así, podemos colegir que la base expresiva en la que se asienta la obra 

sadiana es el deseo de expresar una serie de posibilidades malvadas de carácter movedizo 

por su capacidad de renovación, que nacen con el fin de “destruir y gozar” (ibídem), por 

tanto, al trascurrir la lectura de la obra, el lector, su juez pasivo y mesurado tiende a pensar 

que se han agotado todas las posibilidades de destrucción, sin embargo, allí, en el 

agotamiento se encuentra su verdadera virtud, porque presenta ante los ojos “el vacío, el 

desierto, al que aspiraba su obra”(ibídem., p. 163)  

Valga, pues, decir que no es gratuito que comience Las 120 jornadas de Sodoma con la 

siguiente advertencia: 

Ahora, amigo lector es cuando es preciso abrir tu corazón y tu espíritu al relato más 

impuro que se haya jamás realizado desde que el mundo existe, ya que un libro semejante 

no puede encontrarse ni entre los antiguos, ni entre los modernos. Imagina que cualquier 

gozo honesto o prescrito por esa bestia de la que hablas sin cesar sin conocerla y a la que 

llamas naturaleza, que estos gozos, digo, serán expresamente excluidos de esta 

compilación y que, cuando los encuentres por casualidad, sólo se encontrarán en ella en 

tanto que vengan acompañados de algún crimen o coloreados con algunas infamias. 

(Sade, 2006) 

Algunos críticos como el cristiano Klossowski han querido ver esta advertencia al lector 

frio, racional y comedido, un mensaje subrepticio a la divinidad, una confesión religiosa 

que haciendo uso de un exagerado fanatismo ateo busca trasponer el orden cósmico para 

terminar interpelando no a la ausencia divina, sino a la divinidad que representa la 

naturaleza. Sin embargo, creemos que esa divinidad es para el “divino Marqués” una 



35 
 

fuerza débil porque solo existe a condición de ser maleable y propensa a la destrucción, 

por lo que Sade la pondrá a su disposición extrayendo los placeres más lujuriosos y 

furtivos que ella –la divinidad- pudiera negarle, asimismo, en gran parte de su obra utiliza 

la maleabilidad de la naturaleza para gozar con el crimen y la infamia.  

En pleno siglo XVIII la literatura de Sade significaría una ruptura radical con respecto al 

pensamiento ilustrado, sin embargo, como sentenció Horacio “Un tiempo sucede a otro 

tiempo” (Tempora temporibus succedent), pues a finales del siglo XVIII y comienzos del 

XIX la irrupción del romanticismo significaría una nueva ruptura y un cambio de las 

subjetividades con respecto a la razón ilustrada. 

Esta vez el suceso histórico que marcaría la ruptura sería la revolución francesa, por tanto, 

resulta lógico pensar con Sichère que esta “segunda ruptura, imprevisible en gran parte y 

muy diferente a la primera” (Sichére, 1996, pág. 17), podríamos nombrarla con la palabra 

“romanticismo” ya que como afirma el mismo ensayista que venimos glosando, la ruptura 

no tiene un nombre concreto, no obstante, el nombre anterior –romanticismo-  “designaría 

uno de sus aspectos”. (ibíd.), que contrariamente a la mentalidad del suceso histórico 

anterior, es decir, la ilustración, pondría en lugar de la razón a la irracionalidad y a los 

“viejos poderes de la maldición y el destino” (ibíd., p. 182) 

Comienzan, entonces, los románticos a experimentar con la parte negada y flagelada por 

la lumbrera de la razón, es decir, sacan a flote el horror, el miedo, los objetos macabros y 

con todo ello el mal de las conciencias humanas. Sus anhelos de liberación contra “la 

ilustración que descubrió la libertad pero también invento las disciplinas” (ibídem., p 

178), los llevo a trasgredir los límites de la razón, desatando todo ese potencial maligno 

del hombre, que “debiendo permanecer oculto… no obstante, se ha manifestado” (Freud, 

2015), esto es su parte siniestra. Ese desatamiento se va a convertir a partir del 
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romanticismo en parte integral de la literatura, por lo que, Bernard Sichère nos dirá con 

la brillantez de su prosa 

En adelante la literatura se hará cargo de este enigma del mal tal como los hombres lo 

heredan en un mundo que ya no está regido principalmente por las significaciones de la 

fe cristiana, y la literatura lo hace de conformidad con su orden propio, que ya no es el 

dogma, sino que es el de la traducción en palabras y en estilo. La literatura y el mal es un 

gran debate que recorre toda la Edad Moderna desde los primeros tiempos del 

Romanticismo hasta nosotros, un debate que no ha terminado aún. 

(Sichére, 1996, pág. 185) 

Así, pues, como lo venimos diciendo desde que hablábamos de Sade, las mutaciones de 

las “figuras dominantes de la subjetividad -del momento-” (ibíd., p. 255), es decir la 

dramaturgia cristiana y  la razón ilustrada sufrirán un duro golpe cuando Sade haga su 

eclosión en las letras y luego cuando la “subjetividad rebelde del romanticismo” (ibídem., 

p. 28), se haga “cargo de esa dimensión del mal radical” (ibídem., p. 175), no obstante 

ese relevo, esa mutación, no deja de ser paradójica, pues, el “horror” y la “angustia” que 

representan esa nueva sensibilidad romántica serán una de las herencias directas del 

“credo cristiano” que esta “ausente en la nueva configuración” (ibídem.) de la 

subjetividad romántica, de allí pues, que sea necesario recordar lo que decíamos al 

principio, esa herencia legada por la religión se debe a que lo sagrado siniestro antes de 

la irrupción de la dramaturgia sobre la muerte de Dios era “santificado” por la religión, 

sin embargo, cuando esta  pierde toda su capacidad de santificar lo sagrado siniestro, el 

mal termina alojándose en la literatura y será, pues, en el romanticismo cuando se instale 

totalmente y se convierta en parte constitutiva de la literatura moderna, y además, se 

posicione como un debate que al decir de Sichére aún no termina. 

Aquí no podemos soslayar u omitir el hecho de que la irrupción de la nueva sensibilidad 

romántica no significa para nada que la literatura se ponga al servicio del mal, tampoco, 
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como resulta obvio del bien, tal como pretendía la critica que antecedía a el movimiento 

estético del romanticismo, simplemente la nueva configuración dio paso a la apertura de 

nuevos interrogantes que la dualidad luz/razón se había negado a explorar, de tal suerte 

que, como muestra de rebelión y de madurez intelectual -recordemos que en el 

romanticismo hay un fortalecimiento enorme de los lazos entre la filosofía y la poesía- el 

sujeto romántico comienza a explorar con la irracionalidad, con los espectros de la noche 

y lo demoniaco, con las imágenes o imaginarios del mal. Y tal como nos dice Sichére 

La literatura es en el escenario del mundo su testigo vigilante en aquella esfera en que la 

religión ya no lo es con la misma fuerza ni la misma importancia para "el pueblo de Dios". 

Si la literatura romántica y la literatura posromántica convocan tan profusamente las 

figuras de lo maléfico y de la maldición, no lo hacen para complacerse en el espectáculo 

"sublime" (en el sentido kantiano) del caos y de lo informe; lo hacen para darle sentido 

partiendo de una subjetividad nueva que descubre en sí misma (no solamente en el 

exterior) la virtualidad de un momento de horror, de deseo extremo y de goce sin nombre. 

(ibídem., p. 288) 

El romanticismo significó, entonces, una nueva forma de encontrar sentido a una realidad 

adversa donde “El Dios cristiano se hubo en parte retirado” (ibídem.) del mundo, de tal 

forma que el romanticismo terminará convirtiéndose en el nuevo “cedazo” donde fue 

santificado el carácter siniestro de lo santo que escapó de la esfera religiosa, de tal suerte 

que, como afirma Sichére no podríamos decir que el romanticismo se complazca en la 

reproducción de los imaginarios malignos, porque ellos tan solo están allí –en la literatura 

del romanticismo-, gracias a que el hombre ha reconocido la existencia de los mismos y 

ha decidido expurgar ese secreto horror de la vida práctica. Por tanto, la literatura en el 

periodo romántico demostrará su capacidad de exorcizar el espíritu y de expurgarlo de 

los viejos fantasmas con la ayuda del reconocimiento y de la proyección en la literatura 

de las figuras maléficas y malditas. 
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Octavio Paz en su discurso de Nobel titulado La búsqueda del presente menciona que la 

época moderna comienza a partir de 1850 fecha en la que el historiador del arte Hugh 

Honour presupone la culminación definitiva de la hegemonía del romanticismo en el arte, 

no obstante, el iniciador de la poesía moderna, Baudelaire, es catalogado por algunos 

críticos como un poeta perteneciente al movimiento romántico. Pero sea como fuere, la 

crítica literaria, y tenemos aquí el caso del mismo Paz, hace mención honorifica de 

Baudelaire como el iniciador del culto a la modernidad, lo que está totalmente justificado 

ya que fue el inventor del concepto (Paz, 1990) Además, otros proponen a Baudelaire 

como uno de los hitos en la definitiva composición de la literatura moderna: al respecto 

Hugo Friedrich definirá a Baudelaire como uno de los padres de la lírica en la 

modernidad, sin embargo, esa nueva estética de la que Baudelaire es iniciador y puente –

entre el romanticismo y las vanguardias del siglo XX- no podría comprenderse si pasamos 

por alto la contribución del Marques de Sade a esa nueva configuración estética y más si 

hablamos como es nuestro caso de la cuestión del mal, de tal modo que al respecto opinará 

Safranski 

Los revolucionarios estéticos como Baudelaire, Poe, o Rimbaud, no lo superarán en la 

radicalidad de sus temas, pero sí en el estilo. Cuando Baudelaire sueña líricamente con 

los “cadalsos”; cuando Poe traduce la “pesadilla de los perversos” a la magia lingüística, 

o cuando las ebrias mareas de imágenes de Rimbaud tienden a la confusión sistemática 

de los sentidos, todos ellos siguen las huellas del Marqués. Ellos conducen al corazón de 

las tinieblas, o al final del mundo. El mal se convierte en tentación estética para quienes 

están hartos de las delicias cotidianas y, por eso, buscan lo supraterrestre en lo 

infraterrestre. 

(Safranski, 2000, pág. 184) 

De esta manera, al contrario del romanticismo, Baudelaire y los simbolistas dejaron de 

concebir al mal como problema moral o como forma de exorcizar el espíritu de lo sagrado 

siniestro, más bien para los simbolistas el mal se convierte en un culto estetizante y en 
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una nueva forma de marcar diferencia ante la naciente modernidad simbolizada por la 

irrupción de la burguesía.  

Así, pues, esa nueva sensibilidad estetizante del mal nacida a partir de Baudelaire va a ser 

nombrada como decadentismo14, término que desde 1868 viene siendo utilizado para 

designar la aguerrida posición del artista frente a la civilización técnica. Es decir el 

término pasó a explicar la posición de los poetas pos-baudelaire con respecto a la idea 

romántica del mal como empresa catártica y moralizante de las pasiones y el espíritu a 

designar el problema del mal como sustento metafísico de la “anormalidad” del artista 

moderno, dicho de otro modo, el termino paso a significar “El sufrimiento del yo 

incomprendido frente a la posición del mundo ambiente” (Friedrich, 1959, pág. 28), un 

mundo que empieza a ser regido por la industria, la enajenación, la miseria y el reloj que 

es el “símbolo más odioso de la civilización técnica (así lo vemos por ejemplo en 

Baudelaire)” (ibíd., p. 28) De ahí pues, que el poeta moderno se ponga en contra de los 

nacientes valores sociales y se trasforme “en portavoz de las querellas contra la 

interpretación científica del mundo y contra la falta de poesía de la opinión pública.” 

(Ibídem., p. 22) Así, la originalidad del poeta, o su diferenciación frente a la sociedad 

consiste según Friedrich en la “anormalidad” o en su capacidad de causar la desavenencia 

y la discrepancia frente a los nuevos valores burgueses que empiezan a constituirse en 

valores tradicionales, por lo tanto, la poesía de la modernidad comienza a representar la 

experiencia de la enajenación y la discordia de una “casta intelectual” exiliada “en la 

                                                           
14 Nos dice Jorge Olivares que la idea de “decadencia literaria” se viene utilizando como lugar común desde 

1880 en Francia para describir y comentar en principio de forma peyorativa algunos textos de la época, no 

obstante, es Gautier en el prólogo a la edición de 1868 de las Flores del mal el primero en  aplicar el termino 

sobre la obra de Baudelaire despejando el concepto de  todo carácter peyorativo y definiendo su estética 

como “fruto de una civilización madura, que expresa ideas nuevas en formas y vocablos nuevos.” (Olivares, 

1980). Al respecto también reafirma Emilia Pardo Bazán de una forma más concreta las aseveraciones 

anteriores, cuando afirma que la estética decadentista comienza con Baudelaire y que “La palabra 

decadencia –o mejor, decadentismo– significa en este caso como una manifestación hostil a las ideas y los 

sentimientos que corren por el mundo, y sobre los cuales se basa una sociedad determinada” (La Época, 

31/III/1918: 2) 
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tierra, sufriendo el griterío” como nos diría Baudelaire con magnifica literatura, 

valiéndose de un lenguaje feroz y fatigante que comunica la existencia mediante una gran 

cantidad de “atributos negativos” (ibídem., p. 23)  

1.3 De Baudelaire al modernismo hispanoamericano 

Con “Baudelaire la lírica francesa pasa a interesar a toda Europa” (ibídem., p. 47), su 

influjo deslumbrante y avasallador llega incluso a revolucionar las estéticas americanas. 

Pensemos, en el influjo que Baudelaire y los simbolistas tuvieron en dos de los poetas 

tutelares de nuestras tierras, José Asunción Silva y Rubén Darío, precursor e iniciador en 

su orden de nuestro verdadero romanticismo como certeramente lo expresaría Octavio 

Paz, que es el modernismo americano. No obstante, el impacto del culto al yo en contra 

del mundo, que es credo y motor del decadentismo literario francés, no calaría tan hondo 

en las sensibilidades conservadoras y provincianas de nuestra América, aquí la 

“inmoralidad” y la estética del malditismo más bien fue sofrenada y dosificada por 

nuestro eterno tradicionalismo. Al respecto del decadentismo y su aristocratismo de 

espíritu en América, nos dice Jiménez Panesso 

Podría pensarse que se trata de una defensa del escritor contra la hostilidad del medio. Se 

siente "descastado" y de allí su necesidad de crear una "casta" apartada de la vulgaridad 

de la clase social a la que realmente pertenece. Esa separación es meramente simbólica. 

De hecho, en Colombia no se produjo el fenómeno francés de una ruptura radical, como 

la que llevó a Verlaine a la mendicidad, o a Rimbaud al autoexilio y la ferocidad de su 

destino, o a Lautréamont a las fronteras de la locura. 

(Panesso, 1994, pág. 52) 

Así, pues, los decadentes o modernistas como afirmaba Pedro Emilio Coll que se les 

llamaba a los poetas americanos en aquellas tempranas épocas de nuestra modernidad 

literaria, nunca lograron violentar la “mentalidad burguesa” (Sanchosluz, 2011), ya que 

el decadentismo se encontró con una férrea oposición conservadora de mentalidad 
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positivista que opinaba que esa estética solo era posible en sociedades o civilizaciones 

“agotadas” o agónicas, de ahí que el termino solo podía aplicarse a la “civilización 

Europea no a la joven América” (ibídem). Asimismo, se encontraron con otra oposición 

de corte neo-clásico que defendía a toda prueba el potencial didáctico y moralizante de la 

literatura en contra de la displicencia, “los paraísos artificiales” “las mujeres fatales” “los 

estados oníricos” y la “predilección por lo artificial” (ibídem), que prevalecían en la 

estética decadentista. Sin embargo, el tradicionalismo latinoamericano no pudo censurar 

el decadentismo rubendariano de Azul y la novela decadentista por excelencia en 

América, estamos hablando de De Sobremesa de Silva, que según el decir de Moreno 

Durán “Rompió los cánones del “genero” entonces vigente” (Moreno-Durán, 2017, pág. 

258), porque por primera vez –siguiendo las empresas narrativas de Huysmans, maestro 

del decadentismo- exploró como diría el mismo Silva en De sobremesa con la “ardiente 

curiosidad del mal”, y por primera vez como en la novela À rebours del mismo Huysmans, 

en De Sobremesa “se consumen estupefacientes, se “arregla el país y, sobre todo, se 

dedica bastante tiempo a la aventura sexual: adulterios, cocottes” (ibíd., p. 259)  

En efecto, el modernismo acogió la estética decadentista del mal, plagada según José 

Deleito y Pifuela de: 

Erotismos y obscenidades, delirios sangrientos y aterradoras quimeras, el satanismo, o 

culto sistemático al mal, la delectación morbosa con lo horripilante o corrompido; todo 

en los decadentes implica una anestesia moral, una emotividad desenfrenada, una 

exaltación neur6tica y un desorden mental fronterizo de la locura. 

(cit. en Olivares, 1980, p. 70) 

Y eligieron –a la estética del mal- como bandera insigne de su “casta” de aristocratismo 

intelectual con la finalidad de que ella los separara definitivamente del publico medio, tal 

como lo hizo Baudelaire con sus lectores según el decir de Sartre citado por Panesso: 
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Vende sus producciones, pero desprecia a quienes las compran y se esfuerza por 

decepcionar sus deseos; da por supuesto que vale más ser desconocido que célebre y que 

el triunfo, si llega por casualidad en la vida, se explica por una equivocación 

(cit. en Panesso, 1994, p. 46) 

Así, como se ha advertido, los jóvenes modernistas decadentes de finales de siglo XIX 

escribieron en contra de los valores tradicionales para poder experimentar de forma 

deliberada como diría el propio Silva en su novela con “sensaciones nuevas y raras” 

(Silva, 1984), es decir, con sensaciones refinadas, sutiles y voluptuosas, que podríamos 

traducir con el lema decadentista por excelencia, que también le debemos a Silva “Sentir 

todo lo que se pueda sentir, saber todo lo que se pueda saber, poder todo lo que se 

puede...”(ibíd.), invitación subrepticia a la trasgresión de todos los límites y a todas las 

interdicciones 

Incluidas las de la propia naturaleza, "burlar toda valla humana", dudar de toda fe; mirar 

de frente el abismo, la locura, el terror de la muerte; abusar de las drogas en busca de 

nuevas experiencias, hacer del arte un sustituto de la vida y del misticismo sin Dios un 

sustituto de la religión. 

(Panesso, 1994, pág. 168) 

Sin embargo, esta actitud decadentista, lo reiteramos, no tuvo un gran impacto en 

Latinoamérica, ni mucho menos en la Colombia de fin de siecle donde la nueva estética 

convivio con un exacerbado culto a la perfección formal, de ahí que nos sea imposible no 

mencionar al parnasiano Guillermo Valencia, heredero del impulso humanista de los 

poetas colombianos del periodo neoclásico Miguel Antonio Caro y Antonio Gómez 

Restrepo, para quienes la poesía debía justificarse por sus atributos positivos y nos 

arriesgamos a decir por las siguientes cualidades formales: “El valor del contenido de las 

palabras, el “lenguaje conciso”, seguro y concreto”. (Friedrich, 1959, pág. 23), asimismo, 

la poesía de Valencia estuvo plagada como la de los anteriores de motivos griegos, 
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romanos y mitológicos que al contrario de Rubén Darío en nada reñían con los valores 

tradicionales. 

Así, el modernismo trasnochado y evasivo fue la estética que según Jiménez Panesso 

“predomino en Colombia durante las tres o cuatro décadas iniciales del siglo XX” 

(Panesso, 1994, pág. 57), aun cuando la euforia modernista se encontraba agónica desde 

la primera década del siglo XX15. Sin embargo, ese agotamiento de las funciones creativas 

del modernismo no significó que los poetas dejaran de cultivar su estética; por ejemplo, 

en Colombia apenas nacía la generación de “El centenario” una generación típicamente 

pos-modernista, es decir, que acogía el lenguaje modernista, pero lo limaba del excesivo 

culto al preciosismo y a la forma de los modernistas que los antecedieron.  

Esa reacción posmodernista que tuvo su aparición en México en 1910 cuando el poeta 

Enrique Gonzales público su famoso poema-manifiesto posmodernista “Tuércele el 

cuello al cisne. . .”, se agotaría rápidamente más o menos en 1916 (Carranza, 2013, pág. 

13), sin embargo como afirma María Mercedes Carranza  el “posmodernismo se 

prolongará en Colombia hasta la aparición del grupo “Piedra y cielo”; es decir, hasta 

comienzos de la década de los años treinta” (ibíd., p. 18), reaccionando ante las 

vanguardias florecientes con el prosaísmo lirico de Luis Carlos López o el romanticismo 

reencauchado de Barba Jacob. 

                                                           
15 María Mercedes Carranza en el prólogo a la antología poética escrita a su padre Carranza por Carranza 

traza el siguiente resumen sobre la decadencia del modernismo latinoamericano “Los estudiosos de la 

literatura hispanoamericana que se han ocupado del modernismo más o menos coinciden en señalar que su 

vigencia como movimiento termina en el trascurrir de la primera década del siglo. Octavio Paz afirma que 

se extingue en los años de la primera guerra mundial. José Olivio Jiménez se encarga de refutar a Ricardo 

Gullón y a A. Schulman, quienes en su análisis extienden la vigencia del modernismo hasta finales de la 

década del 20, presentando como pruebas contundentes los tres grandes libros que se escribieron durante 

esos 10 años: Trilce, de Vallejo; Altazor, de Vicente Huidobro y la primera Residencia, de Pablo Neruda, 

obras que sin lugar a dudas responden ya a una sensibilidad distinta a la modernista. La fecha señalada por 

Jiménez es 1941. Eugenio Florit por su parte señala que el modernismo termina con la primera década del 

siglo, es decir hasta 1910. Aldo Pellegrini en su Antología de le poesía viva latinoamericana señala también 

el estallido de la Primera guerra mundial como el final del modernismo.” (Carranza, 2013, pág. 10) 
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El primero reconocido por Ángel Rama como el gran poeta colombiano del periodo 

posmodernista y el segundo reconocido por las figuras del posmodernismo mexicano 

Enrique González Martínez, López Velarde y Alfonso Reyes como uno de los grandes 

poetas hispanoamericanos de su generación. En Barba Jacob la estética del mal aparece 

“en su prolongada vivencia de la muerte, en su ininterrumpido diálogo con ella” (Posada, 

1957, pág. 92), en vista de que todos los elementos y motivos que aparecen recreados en 

su poesía solo están allí puestos a condición de mostrar o demostrar su condición final, 

es decir, su perentoriedad. Al respecto German Posada nos dice que Barba Jacob “Cultiva 

y coteja a la muerte toda la vida, desde el principio al fin, es el más constante de sus 

galantes. A ella solo a ella canta.”(ibíd., p. 93), a la muerte, al supremo mal que es la 

muerte como Sertillanges nos diría, porque le tememos a su mordedura que nos enreda 

en una trampa agónica, esto es, en la última consecuencia infeliz de la vida, la 

inexistencia; sin embargo, nuestro “príncipe sombrío” parece aceptar el orden de la 

existencia de una forma descarnada, y sin ficciones promete a la muerte toda su poesía, 

llena de “elementos vitales”, de “naturaleza”, “belleza”, “infancia” “elementos agónicos 

como la lujuria y dolor”(ibídem), puestos como se dijo tan solo en función de la muerte.  

De esta forma pues, Porfirio Barba Jacob, es la primera influencia reconocible en 

Colombia de la estética del mal gomezjattiana, entre otras cosas porque no tiene igual 

entre los poetas americanos contemporáneos con respecto a la presencia obsesiva del 

supremo mal o lo que es lo mismo la muerte, ni siquiera en Rubén Darío, ni Mistral, ni 

en el genial Vallejo con su hondo, agonizante y desolado sentimiento de hombre, ni 

siquiera en ellos aparece recreado el problema de la muerte de forma tan recurrida como 

aparece en la poesía de Barba Jacob. 

En la historiografía literaria nacional es de sobra conocido el tópico sobre la inexistencia 

del periodo vanguardista en Colombia. Efectivamente, las vanguardias latinoamericanas 
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coinciden en Colombia con el movimiento poético “Los nuevos” que no podríamos 

considerar un grupo vanguardista; a esta generación  la integraron poetas como León de 

Greiff, Rafael  Maya y Luis Vidales, este último publicó en 1926 su famoso poemario 

Suenan timbres, una obra con tintes típicamente vanguardistas, no obstante, el poemario 

carecería del gran potencial de ruptura iconoclasta que sobraría en las publicaciones de 

las figuras vanguardistas latinoamericanas; hablamos de Huidobro, Vallejo, Neruda, o 

Borges que tajantemente significarían una rompimiento definitivo con “la imagen sujeta 

a las leyes racionales de la lógica” (Carranza, 2013, pág. 15). En Colombia, lo reiteramos, 

no sucedió de esa forma, la modernidad literaria no llega ni siquiera con la generación 

subsiguiente a la de “Los nuevos”, es decir, el grupo “Piedra y cielo” que aún no rompía 

definitivamente con la estética modernista. Llegaría, no obstante, gracias a una de las 

consideradas “ínsulas extrañas” de nuestra poesía nacional, que sería el puente entre la 

generación de “Los nuevos” y la de “Piedra y cielo”; hablamos de Aurelio Arturo que 

hacia 1931 comenzaba a reaccionar en sus primeros poemas “contra la poesía pseudo-

modernista aún imperante en la época” (ibíd., p. 16) 

1.4 El problema del mal en la poesía de Jorge Gaitán Durán 

Sin embargo, Aurelio Arturo no significaría un avance particularmente significativo en 

cuanto a la cuestión que nos atañe en esta investigación, es decir, el problema del mal. 

Para llegar a un avance significativo en la cuestión tendremos que esperar hasta la 

segunda mitad del siglo XX cuando Colombia definitivamente consiga su mayoría de 

edad literario-cultural y se inscriba definitivamente en la modernidad literaria, esto quiere 

decir que tendremos que esperar hasta que la “Generación de mito” haga su eclosión.  

En efecto gracias a “La generación de mito” y más concretamente a Gaitán Duran la 

poesía colombiana alcanzó su cumbre en la modernidad literaria, de igual forma, con la 
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mencionada generación también se introdujo definitivamente la crisis de la “barbarie” del 

mundo moderno en las letras colombianas16, de manera que no será gratuito que Jorge 

Gaitán Duran sea uno de los grandes comentadores de la obra del Maques de Sade en 

Latinoamérica, dedicándole por ejemplo el libro de ensayos El libertino y la revolución 

(1960), donde reflexiona sobre la problemática tensión entre la triada de la libertad, el 

erotismo y el mal. 

Pero lo que Gaitán Duran estuvo interesado en aprender del Marqués de Sade, fue sobre 

todo lo mismo que pudo tener interés para los revolucionarios estéticos del mal, 

pongamos por caso a Baudelaire o Rimbaud, quienes afanosamente buscaron entender la 

manera en que Sade erigía “una ética individual y absoluta que reconocía como hipócrita 

los valores sociales considerados como cimientos de la cultura humana” (Marín, 2007, 

pág. 202), de ahí que desde la irrupción de Sade los poetas fueron reaccionando ante la 

hipocresía social siguiendo sus pasos, no obstante, utilizaron vías alternas para intentar – 

y allí radica su originalidad- erigir éticas individuales y libertarias acordes con su tiempo. 

Pongamos nuevamente de ejemplo a los decadentistas franceses que se desligaron de los 

valores tradicionales postulando una “casta” de aristocratismo espiritual que defendía su 

libertad individual copando la poesía de “atributos negativos”. Mutatis mutandis, sucede 

lo propio con Gaitán Duran, quien va a ser el primero en Colombia en construir mediante 

la reflexión ensayística y el lenguaje poético toda una ética individual en base al 

reconocimiento de los aspectos que la razón ignora y de esos “momentos de exceso” que 

“ponen en juego el fundamento de nuestra vida” (Bataille, El erotismo, 2007), y que 

conocemos como erotismo. El mismo Jorge Gaitán Duran en su libro sobre Sade nos 

                                                           
16 No hablamos aquí de la famosa dicotomía Barbarie/Civilización, hablamos aquí de la barbarie producida 

por las dos guerras mundiales, de la barbarie simbólica que destruiría los basamentos del humanismo y 

desembocaría en la crisis de la civilización occidental. Esa barbarie que fue acogida por las vanguardias 

estéticas que se cuestionaban sobre la condición humana y que reaccionaron con el pesimismo o el erotismo 

“como tema de reflexión política” (Marín, 2007) 
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revelará su fascinación por la sexualidad en esta cita que reproduciremos en extenso dada 

su minuciosidad:  

Comprendemos por qué en el ejercicio de la sexualidad no somos la misma persona que 

los demás ven en la calle o la oficina o el templo, por qué la angustia y el horror nos 

invaden cuando descubrimos que somos ese desconocido que se desnuda y goza hasta el 

olvido de su ser y se revuelca como una bestia en la obscenidad y el orgasmo. Hemos 

tenido la sensación de que todos podemos ser casos extremos, de que en el mismo acto 

con que otorgamos la vida, con que desencadenamos el proceso de reproducción –aun en 

los marcos establecidos por la Iglesia o el Estado-nos acercamos vertiginosamente al mal 

y a la muerte.  

Hay quienes cierran entonces los ojos con miedo o náuseas: unos pocos hemos elegido 

mantenerlos abiertos hasta el final, pero para ello necesitamos el alejamiento que se 

produce en la reflexión o en la literatura. El poema o el ensayo sobre las voluptuosidades 

perfectas se justifica porque nos proporciona la única posibilidad de vernos como si 

fuéramos los otros, como si los otros nos sorprendieran en el amor. 

(Duran, 1973) 

Así, pues, como lo adelantamos, en esta cita encontramos una de las preocupaciones 

fundamentales en la producción literaria de Gaitán Duran, esto es, el erotismo, que no es 

un erotismo a secas sino un erotismo politizado17 y en tensión constante con la 

prohibición, es decir, con los aparatos coercitivos de las instituciones, del estado y de la 

moral; una tensión que según Gaitán puede trascenderse solo mediante el alejamiento que 

produce la reflexión o la literatura y que resulta en consecuencia siendo un ámbito 

liberador de la condición humana. 

                                                           
17 Gutiérrez Girardot en su libro Sobre Eros y política dedicado a la poesía de Gaitán Duran dice sobre él 

que es el primer escritor en idioma español en postular el erotismo como tema político ya que entiende a la 

sexualidad como un medio que revela y “hace al individuo consciente de su realidad” (Marín, 2007), es 

decir, lo hace libre en el momento del acto erótico y lo desliga de la coerción del estado, de las instituciones 

y de la moral constituyéndose de ese modo el erotismo en un acto de rebelión. 
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Y en ese ámbito de libertad que es la literatura, la coerción y los tabúes proporcionan al 

artista la savia y el material perfecto para justificar su libertad, de ahí colegimos que para 

Gaitán la documentación del erotismo y la cuestión del mal ayudara a crear un relato 

convincente para comprender la dimensión humana, por eso, en la modernidad la 

trasgresión y la anomalía de los poetas que se consideraban “figuras enfermas por las 

instituciones sociales, son vistas desde ese entonces como fuentes para una comprensión 

cabal del ser humano” (Marín, 2007, pág. 204)  

Además, teniendo en consideración que el mundo moderno es un mundo bárbaro y 

violento Gaitán Duran declara que el mal no se encuentra “en su obra sino en la barbarie 

moderna” (ibíd., p. 204) y considera también “que la indagación de la sexualidad y la 

sensualidad hacen parte de una comprensión que permitiría un enfrentamiento del 

individuo con su condición humana real” (ibídem.) Así, para el poeta santandereano la 

verdadera inmoralidad se constituye en la negación de la obscenidad y la violencia 

inherente a la condición humana, es decir, en la negación de la falibilidad o nuestra 

propensión a fallar como nos diría Paul Ricoeur. 

Por eso Gaitán afirma en reiteradas ocasiones que el poeta de la modernidad, el libertino 

prometeico debe violentar el lenguaje políticamente sacralizado por las leyes de la 

sociabilidad, de ahí que, para Gaitán el libertino sea: 

El filósofo del erotismo, el filósofo más arriesgado y extremoso, pues no sólo pretende 

conciliar en el terreno donde más se excluyen la acción y la meditación, sino ser también 

la voz de lo que no puede ser nombrado. Para alcanzar la felicidad suprema, se impone la 

rutilante tarea de vencer todos los prejuicios, aniquilar todos los dioses, romper todos los 

frenos 

(Duran, 1973) 
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En efecto, trasgrediendo y quebrantando el orden es como el filósofo o el poeta moderno 

que se disponga a perfilar la condición humana debe actuar. Sin embargo, no es en la vida 

social sino en la literatura, en la reflexión o en el propio erotismo donde el poeta/libertino 

debe vencer los prejuicios y romper con todos los frenos para buscar conseguir vencer o 

trascender la muerte y vivir como diría Bataille en la muerte de todos los días que es la 

fuerza liberadora del erotismo.  

Es en su libro Amantes (1958) donde Gaitán Duran condensa con mayor precisión su 

pensamiento en el lenguaje poético, en esta obra confluyen las obsesiones más íntimas y 

los delirios más acuciantes que lo acompañaron siempre durante sus cortos años de 

producción intelectual y vital; por ejemplo, en uno de sus más bellos poemas 

SE JUNTAN DESNUDOS 

Dos cuerpos que se juntan desnudos 

Solos en la ciudad donde habitan los astros 

Inventan sin reposo al deseo. 

No se ven cuando se aman, bellos 

O atroces arden como dos mundos 

Que una vez cada mil años se cruzan en el cielo. 

Solo en la palabra, luna inútil, miramos 

Como nuestros cuerpos son cuando se abrazan, 

se penetran, escupen, sangran, rocas que se destrozan, 

Estrellas enemigas, imperios que se afrentan. 

Se acarician efímeros entre mil soles 

Que se despedazan, se besan hasta el fondo, 

Saltan como dos delfines blancos en el día, 
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Pasan como un solo incendio por la noche.  

(Duran J. G., 2004) 

Los cuerpos erotizados se liberan de las cargas sociales, dejan de ser solo dos individuos 

y pasan a convertirse en dos estrellas enemigas o potencias pulsionales que se acarician 

desnudas, pero, que incendian sus cuerpos como cuando la muerte destruye la existencia 

y sustituye infinitamente al tiempo, pero aquí en el poema, la pulsión de muerte es clímax, 

es plenitud, es el instante donde dos cuerpos pasan a ser uno, irreductiblemente uno, al 

crear “una fuerza liberadora” (Romero, 1984, pág. 730), que los separa del mundo regido 

por la sociabilidad. 

1.5 El mal en el Caribe colombiano: los casos de Héctor Rojas Herazo y Rómulo 

Bustos. 

1.5.1 Héctor Rojas Herazo 

Ahora bien, las preocupaciones antropológicas de Jorge Gaitán Duran por crear relatos 

cabales que permitieran una compresión integral y profunda del hecho humano 

acompañan a todos los integrantes de la “Generación de Mito”, uno de ellos, por ejemplo 

Héctor Rojas Herazo18, que a pesar de que algunos críticos de la escena cultural 

colombiana les resulte problemática su inclusión en el movimiento literario de Mito19, 

                                                           
18 Héctor Rojas Herazo nacido el 12 de agosto de 1920 en Santiago de Tolú, departamento de Sucre, es un 

artista total, porque cultivo en vida muchas profesiones ligadas al hecho artístico, desde el género 

periodístico, hasta la poesía, la novela, el ensayo, además de la pintura.  Su producción poética comprende 

los siguientes títulos: Rostro en la “Soledad” (1952), Tránsito de Caín (1953), Desde la luz preguntan por 

nosotros (1956), Agresión de las formas contra el ángel (1961), “Las úlceras de Adán” (1995) y Candiles 

en la niebla (2006). 
19 Al respecto del debate sobre la integración de Héctor Rojas Herazo al grupo literario de “Mito” Jaime 

Mejía Duque en su libro Momentos y opciones de la poesía en Colombia, dice que Rojas es sobretodo un 

poeta independiente que más bien pertenece a los grupos marginales de la costa caribe colombiana, es decir, 

a el grupo de Cartagena y a el grupo de Barranquilla; sin embargo, Armando Romero suele incluir a Rojas 

Herazo entre los poetas de mito, argumentando que es uno de sus integrantes no solo porque “fue la revista 

la que publicó en forma continental y nacional sus poemas y le dio el apoyo crítico que merecía, sino porque 

su temática y tono político se emparentan con las búsquedas más o menos colectivas de este grupo.” 

(Romero, 1984, pág. 705) 
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comparte a cabalidad las mismas obsesiones por entender como nos dice Armando 

Romero al hombre en “un mundo en destrucción, amargo y absurdo”(ibíd., p. 751). 

Inquietudes que hacen que Rojas Herazo se integre “a esa búsqueda crítica de la realidad 

nacional, donde el poeta hace de la poesía una función vital: arma para el descubrimiento 

de sí mismo y, por ende, de los demás.” (ibídem)  

No obstante, al contrario que en la poesía de Gaitán Durán la exploración sobre la cuestión 

del mal en Héctor Rojas Herazo no tiene implicaciones sociales, no está relacionada con 

la sociabilidad ni con las censuras institucionales, más bien la estética del mal 

rojasheraciana es profundamente metafísica porque nos hiere en nuestro más profundo 

lugar o mejor, siguiendo las leyes de la metafísica, en nuestro más profundo no-lugar de 

hombre que es la espiritualidad. Lo que queremos decir es que la estética del mal en Rojas 

Herazo reactualiza mediante la apropiación literaria -como nos ha dicho Emiro Santos 

uno de los más interesantes exegetas de su obra- las míticas condenatorias que 

fundamentan los imaginarios judeocristianos (Santos, 2014), el poeta trasmuta la vida 

espiritual, pone en tensión las potencias del mito y le otorga un cariz nuevo. Aquí no 

podemos sustraernos al deseo de recordar las meditaciones de Jean-Pierre Vernant acerca 

de las reactualizaciones semánticas que los poetas hacen del mito: 

Poetas elegíacos, líricos y trágicos extraen sus temas del fondo común de la 

mitología, pero al hacer de los temas míticos materia literaria los utilizan muy 

libremente, transformándolos según sus necesidades y a veces incluso 

criticándolos en nombre de un nuevo ideal ético o religioso  

(Vernant, 1982, pág. 178) 

De esta forma, lo que antaño estuvo vedado sale a la luz con “polícromos cromos de tonos 

mil” como nos diría Silva (Silva, 1984), asimismo, el que antaño fue un proscrito criminal 

-pensemos en Caín- es perdonado, es comprendido por el hecho de ser hombre y como 
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los hombres no somos todos muy buenos, siguiendo la sentencia del cronista Bernal del 

Castillo, Héctor Rojas Herazo comprendió nuestra natural propensión a la falibilidad, es 

decir al error.  

Además de la reactualización semántica que todo poeta hace sobre los mitos, también  la 

cuestión del mal como explica Paul Ricoeur solo puede ser dicha y comprendida a través 

del lenguaje simbólico del mito del cual nos dice da qué pensar, esto es, que al ser una 

expresión con múltiples sentidos e interpretaciones el simbolismo del mito nos ayuda a 

liberarnos de ciertas cargas imposibles de racionalizar como lo es la cuestión del mal, en 

principio inenarrable, pero que con la ayuda del símbolo mítico –unión entre el símbolo 

y el relato- puede el hombre revelar su parte más oscura, por ejemplo: los símbolos del 

cautiverio, la caída, el error, la perdición, la rebelión y el extravío, etc. La poesía en su 

condición mítica, integra la discordancia, la desmesura y el desorden del símbolo y su 

contraparte el ordenamiento del relato, funcionando de esta manera como vehículo para 

hacer retroceder el silencio de lo inefable y dar visibilidad a lo invisible, que en principio 

el pensamiento racional es incapaz de revelar. 

Así, pues, la poesía de Héctor Rojas Herazo a la vez que hace visible y nos revela los 

símbolos de nuestra parte maldita, también, reactualiza semánticamente los mitos 

condenatorios que durante siglos han dominado y domeñado los imaginarios occidentales 

El corpus de este análisis sobre la reactualización semántica de las míticas condenatorias 

de Héctor Rojas Herazo estará constituido fundamentalmente por los siguientes poemas: 

“Adán” y “Tránsito de Caín”. 

Además, utilizaremos como testimonio editorial la compilación Poesía rescatada 2. 

Héctor Rojas Herazo Obra poética 1938-1995 publicada por el Instituto Caro y Cuervo, 

con prólogo y estudio preliminar a cargo de Beatriz Peña Dix (Herazo, 2013) A 
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continuación mencionaremos las abreviaturas que adoptaremos cuando se requiera citar 

alguno de los poemarios que escogeremos para nuestro análisis: Rostro en la “Soledad” 

(RS); Tránsito de Caín (TC). 

Desde que Rojas Herazo publicó su primer libro de poemas Rostro en Soledad (1952), 

encontramos una honda preocupación metafísica por cronometrar el tiempo mítico del 

hombre, asimismo, hay en él una gran preocupación por desligar a la humanidad de la 

culpa, del miedo y de la angustia que suponen las míticas condenatorias del credo 

judeocristiano, míticas que domeñaron durante siglos nuestros imaginarios occidentales. 

Es solo ese contexto de desmitificaciones y reactualizaciones semánticas lo que hace 

posible el nacimiento de uno de los más bellos poemas de Rojas Herazo, estamos 

hablando de “Adán”. 

El “Adán” rojasheraciano posee una visión trágica del mal que arremete contra la noción 

del pecado original, que según nos cuenta el filósofo Jorge peña es “una mera derivación 

de la teología de San Agustín” (Vial, 2009). Como se ha advertido la poética de Rojas 

Herazo lucha contra el dogma agustiniano que responsabiliza a la humanidad por la 

introducción del mal en el mundo, no obstante, el “Adán” de Rojas parece decirnos que 

el hombre no es culpable del mal y que solo se despertó en alguna de las remotas horas 

del periodo mítico padeciendo un angustiante “suplicio de ángel que se despierta hombre” 

(“Adán”, RS: 38-40), todavía obnubilado y melancólico por reconocer su nueva 

condición de “castigado de [ser] hombre”(ibíd., p. 40), esa nueva visión trágica de la 

existencia, lo reiteramos, es diametralmente opuesta a la que dogmáticamente se impuso 

en los imaginarios occidentales; al “Adán” de Rojas Herazo no le interesa de ninguna 

forma llenarse del llamado ser de Dios, es decir, de la trascendencia agustiniana, tampoco 

le interesa carecer del ser de Dios, es decir, vivir en la unidimensionalidad que es el mal 

para San Agustín, a “Adán” no le interesa nada de eso, porque comprende que nacemos 
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en el pecado y no podemos “ni siquiera sollozar” porque no tenemos “orilla para sentirse 

desterrado”(ibíd., p 40). En consecuencia, el debate sobre el bien y el mal en un primer 

momento no lo toca, ya que conoce de antemano la dimensión trágica a la que la divinidad 

lo ha lanzado y además comprende que él solo existe en el mundo para y solo para “sufrir 

el temblor, la fuerza, los colores” (ibíd.)  

En efecto, para la voz lírica, Adán, no inaugura el mal cuando trasgrede la prohibición 

originaria, la cuestión del mal lo precede, porque la ha conocido antes de despertarse 

hombre; es decir, cuando aún mantenía su condición angelical, en las normas que “se 

nutren de pavor”(ibíd.), del pavor del rostro siniestro de la divinidad que se “presenta en 

formas feroces y demoniacas” (Otto, 1980). Así, el Adán rojasheraciano conocedor del 

mysterium tremendum hereda el aspecto demoniaco del numen y lo reproduce; dicho de 

otra forma, él solo ejerce el mal que ya había interiorizado en su primera experiencia con 

la divinidad. 

En su segundo y más corto poemario Tránsito de Caín (1953), que además está ilustrado 

por el mismo Rojas Herazo, aparece nuevamente el problema del mal, esta vez explorando 

el símbolo del exilio gracias a la figura bíblica de Caín, al que el poeta transmuta como 

nos dice Bustos Aguirre, la “culpa en inocencia” y, finalmente, en “no inocencia”, y 

apropiando el exilio no como castigo a superar de modo trascendente sino como el “estar 

aquí” sustantivo e inmanente del ser en el tiempo” (Bustos, 2018a, pág. 126). 

El poemario como se mencionó está acompañado de ilustraciones que representan la caída 

y el exilio de Caín, por ejemplo, en la primera de ellas que aparece en la portadilla del 

libro observamos el cuerpo erguido de Caín con rostro cabizbajo y desolado, sus brazos 

flácidos parecen estar enclavados al vacío y producen la sensación de que la figura padece 
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un sufrimiento inenarrable, sus piernas parecen llevarlo involuntariamente hacia la nada 

o hacia fuera de la heredad y la trascendencia de Dios. 

El epígrafe citado del génesis es muy diciente, recrea el momento exacto en el que Caín 

lamenta su suerte ante Dios por ser condenado a la errancia y a vivir per sécula seculórum 

con el recuerdo de su horrible fratricidio. 

Luego en la siguiente ilustración vemos a Caín cubriéndose el rostro con una de sus manos 

y alzando su brazo descubierto para tal vez así protegerse de la condena fatal que la 

divinidad le ha impuesto. El gesto nos recuerda la infancia, cuando el niño imagina 

convertirse en un ser invisible que elude las sentencias y amonestaciones de sus padres, 

no obstante, el Caín rojasheraciano está condenado a ser vigilado y castigado por el “ojo 

de Dios. 

Caín, ojo de Dios te mira, te rompe, te persigue, 

te busca duramente por la tierra y el fuego. 

Ojo de Dios, tu llaga, tu miel inalcanzable. 

(“Tránsito de Caín”, TC, p. 83) 

Ahora bien, ese “incasable ojo acusador” como refiere Bustos “confiere especial 

dramatismo al tema del exiliado, del maldito de Dios” (Bustos, 2018a, p. 131), y nos 

prepara –a los lectores- para visionar el auténtico travestismo del mito, momento cumbre 

en que la voz lírica usurpa el sentido acusatorio y condenatorio, y trasforma el mito en 

modelo de compasión, piedad, humanismo y modernidad.  

Te reencuentro, te lloro, 

sigo tu planta triste, (...) 

muero en tu corazón olvidado del trino 

sufro tu oscuridad sitiado por los árboles. 
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(“Tránsito de Caín”, TC, p. 83) 

De esta forma, en este particular tratamiento temático del mito, la condena y el ánimo 

persecutorio pierden notoriedad y se esfuman ante los ánimos de resiliencia que la voz 

lírica trata de afianzar en el inculpado Caín, asimismo, la comprensión y la piedad de la 

voz lírica nos dice subrepticiamente que ella solo puede nacer del hombre, es decir, del 

que no solo está hecho a imagen y semejanza de Dios, sino, del que comparte la misma 

materia corruptible y perecedera. 

Como ya había sucedido en el poema “Adán”, el hombre es el “eterno expulsado” de la 

trascendencia, sin embargo, la espléndida inocencia “perdida” del hombre se constituye 

en la fuerza germinante que permite a la voz lírica animar y alentar “con imágenes de 

verticalidad a reencontrarse con la alegría” (Bustos, 2018a, pág. 123) 

Y tú por lo remoto y húmedo de tus huesos, 

castigado, perdido, en tu pavor sin fondo (...) 

¡Qué desplomado y solo estás entre ti mismo (...)! 

Olvida todo, asciende, trepa por tus arterias (...) 

y mira a Dios jugando al vuelo y a la estrella (...) 

(“Tránsito de Caín”, TC, pp. 84-86) 

Y al final, la superposición de planos se concretiza con la contundente “exclamación-

deseo de Caín” (Bustos, 2018a, pág. 132) 

¡Ay, quien tuviera puños como dos universos 

para golpear el pecho de Dios 

y hacerle brotar respuestas como ángeles! 

(“Tránsito de Caín”, TC, p. 90) 
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Interpelando a un Dios que, como lo hemos dicho y además lo ha confirmado el mismo 

Rojas Herazo en su poema “Las úlceras de Adán”, no es inocente y tampoco aporta 

respuestas a los hombres que inquieren sobre la absolución de sus suplicios de ser 

hombres. Sus oídos desoyen incluso los lamentos de los que vagan “sin un delito” en la 

“bárbara inocencia” (“Las ulceras de Adán”, p. 303”)  

1.5.2 Rómulo Bustos Aguirre 

Será treinta años después de la publicación del primer poemario de Héctor Rojas Herazo, 

Rostro en soledad (1952) y siete años después de la publicación del hoy inhallable primer 

poemario de Raúl Gómez Jattin titulado escuetamente Poemas (1981), que el poeta 

bolivarense Rómulo Bustos Aguirre continúe de alguna manera la honda indagación 

metafísica sobre el problema del mal que habría comenzado en la poesía del caribe 

colombiano con el mencionado Rojas Herazo, no obstante, contrariamente a la estética 

rojasheraciana sobre la vivencia del mal que se representa con la aceptación de la no 

inocencia de Dios y con la visibilización/desmitificación de su rostro oscuro y siniestro, 

en la poesía de Rómulo Bustos20 la estética del mal se vive como carencia, como orfandad 

del hombre frente a la trascendencia luego de la pérdida del eje ontoteológico que siguió 

luego de la irrupción de las dramaturgias nihilistas sobre la muerte de Dios y su corolario 

el inmanentismo secularizador. 

                                                           
20 Al respecto sobre la generación poética del segundo tercio del siglo pasado, a la que sin duda Rómulo 

Bustos pertenece, el crítico literario Felipe García Quintero menciona que sobre todas las cosas esa 

generación “de la pobreza” como la llama Cobo Borda se caracteriza por no tener “ manifestaciones 

grupales” y por ser “una tradición insular” (Quintero, 2018) Sin embargo, es conocida la participación de 

Rómulo Bustos en el grupo que se formó en torno a la revista En tono menor a finales de la década del 

setenta en Cartagena, grupo que también integrarían el pintor Dalmiro Lora y el historiador Alfonso 

Munera, entre otros. 
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El corpus de este análisis sobre la estética del mal en la poesía de Rómulo Bustos estará 

constituido principalmente por los siguientes poemas “Oscuro sello de Dios”, 

“Socrática”, “Ritual”, “Escena de Marbella” 

Para nuestro análisis utilizaremos la edición publicada por la Editorial Universitaria del 

centro de publicaciones de la Universidad de Cartagena: La pupila incesante Obra 

poética (1988-2013), (Bustos, 2013). Además, cuando requiramos citar alguno de los 

poemarios que integran el libro utilizaremos el siguiente sistema de abreviaturas: El 

Oscuro sello de Dios (OSD); La estación de la sed (LES). 

Desde el momento en que Bustos publica su primer poemario el fundamento o el 

basamento poético de su estética literaria fue y sigue siendo, como él mismo lo confiesa 

al cronista Jorge Caraballo, la caída. “Dice que su alma está en constante caída, sin 

fundamento alguno, y su aspiración ha sido siempre detener ese vértigo, encontrar un 

lugar donde apoyarse definitivamente” (Caraballo, 2018) 

Así, su primer poemario El oscuro sello de Dios (1988), parte de la caída del ser de Dios, 

a la caída del ser en sí mismo, caída que en un primer momento tiene visos de 

escepticismo porque la voz lírica se entrega a la duda como terapéutica contra las señales 

de la inminente orfandad radical 

Acaso sea nuestra sombra 

indeleble sello de Dios 

oscuro emblema del vacío  

que nos asecha   

(“Oscuro sello de Dios”, OSD: 65) 

Preguntándose afanosamente si acaso detrás de la oscuridad y la sombra se encuentra 

agazapada la imagen del numen como promesa fracasada de trascendencia, asimismo, 
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preguntándose insistentemente si acaso detrás del engaño se encuentra el ser tratando de 

ocultarse a sí mismo el vacío y la intrascendencia, queriendo ocultar el sin sentido y lo 

absurdo de la existencia proclamando emblemas y poderes tremebundos. 

De esta manera, el “Acaso” funciona en este primer poemario como duda existencial, 

como aguda crítica sobre la “precaria condición del hombre” (Safranski, 2000), y 

encuentra su corolario en el poema “Socrática”, donde la voz poética promueve una 

suerte de radicalismo escéptico que tendrá su culminación en la muerte de todas las 

certezas, en el nacimiento de la ironización de lo real como vía de escape a la 

trascendencia. 

No confíes en la respuesta del espejo 

Que tu cuerpo interroga 

Lo que somos o no somos 

Es el secreto que hubiera salvado 

Del suicidio a la esfinge tebana 

La verdad no es negocio de hombres 

Recuérdalo 

Siempre serás tu más íntimo forastero  

(“Socrática”, OSD: 77) 

No obstante al fracasado intento de alcanzar la trascendencia y la incapacidad para 

conseguir el absoluto la ironía no corrompe totalmente los cimientos de la vida, no 

impulsa al ser a la destrucción, lo invita más bien a la contemplación no analógica sino 

desencarnada de la realidad, de allí que donde antes “debería haber una voz cantante se 

infiltra la disonancia, la heterogeneidad, el ruido” (Valdelamar, 2011, pág. 199) 
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Así, pues la dimensión irónica le permite comprender a la voz lírica sin amarguras ni 

desdichas, su propia condición de impureza; por ejemplo, en el poema “Ritual” el acto 

mismo de sobrevivir y de alimentar el cuerpo con la carne animal es descrito en toda su 

dimensión de vacuidad 

Inmolar un animal 

Y en silencio, en un terrible rezo de tu carne 

devorar lentamente su ímpetu, su ansia 

Saberte impuro entonces y gemir 

en un terrible rezo de tu alma 

(“Ritual”, LES: 198) 

Vacuidad cargada del símbolo de la mancilla que según la definición de Petazzoni citada 

por Ricoeur es “un acto que desencadena un mal, una impureza, un fluido, un quid 

misterioso y dañino” (cit. en Ricoeur, 2004, p.189), del que en la poesía de Rómulo 

Bustos no se salva ni la propia divinidad, que está por ejemplo en el poema “Escena de 

Marbella” lanzada al más acá terrenal, como un simple “bañista definitivamente 

distraído” que la debilidad de los sentidos nos hace percibir a lo lejos como “un gran pez 

gordo de cola muy grande” (“Escena de Marbella”, LES: 218), y que, no obstante, como 

nos dice el crítico literario Raimundo Gómezcássseres, no es ninguna de esas cosas ““es 

solo Dios/ hinchado y con escamas impuras”. Ser “solo Dios” en este contexto verbal, 

por contraste de oposiciones, es in-significar, ser nada; como cuando decimos 

despectivamente, es solo un perro” (Gomezcásseres, 2012). 
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Capítulo 2. 

EL MAL Y LA INFANCIA: EL PROBLEMA DE LA LIBERTAD 

 

2.1 El paraíso de infancia del hablante lírico gomezjattiano 

 

 “Día y noche, como un perro macilento, / giro alrededor de mi paraíso/ 

donde dejé mi nostalgia/ ahora dulcemente mortal” 

Pablo Antonio Cuadra 

“La verdadera patria del hombre es su infancia” 

Rainer Maria Rilke 

“Si no la infancia ¿qué había allí entonces que ya no está?” 

Saint-John Perse 

 

La infancia y la poesía tienen en Raúl Gómez Jattin un lazo irresoluble, fundamental y 

simbiótico ¿Pero acaso es posible escribir poesía sin recurrir a la memoria autobiográfica 

de la infancia? La respuesta no tarda en llevarnos a la conclusión de su imposibilidad. La 

construcción del imaginario poético solo es posible gracias a la experiencia, pues, la 

poesía hunde sus más íntimas raíces en ella. No obstante, la literatura no solo se constituye 

con las experiencias vitales del poeta, sino, además por las experiencias anheladas, 

receladas y fundamentalmente por las experiencias ensoñadas.  

Al respecto de esta última nos dice Gaston Bachelard “la memoria es un campo de ruinas 

psicológicas, un revoltijo de recuerdos. Toda nuestra infancia debe ser imaginada de 

nuevo. Al reimaginarla tendremos la suerte de volver a encontrarla en la propia vida de 

las ensoñaciones de niño solitario” (Bachelard, 2014, pág. 151), así, la poesía al igual que 

la memoria se encarga de construir en el lenguaje poético espacios imaginarios desde 

donde el poeta puede recobrar/recuperar la soberana libertad de la infancia. 
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A través de la infancia Raúl Gómez Jattin postula un espacio mítico donde la experiencia 

infantil se encuentra “antes del sujeto, es decir, antes del lenguaje: una experiencia 

«muda» en el sentido literal del término, una infancia del hombre” (Conforte, 2006, pág. 

133), donde la ensoñación de infancia precede al lenguaje y rompe con las estructuras de 

la razón; de ahí que el lenguaje se quede corto ante la imposibilidad de comunicar sin 

mutilar la pletórica riqueza de la realidad y termine aceptando un segundo lugar en el 

hecho poético, es decir, acceda a ejercer tareas meramente comunicativas en las que deja 

reinar solitariamente al ser en el espacio poético que la ensoñación de infancia le ayudó 

a construir, de esta forma, la dimensión simbólica de las ensoñaciones de infancia le 

permitirá al hablante lírico  gomezjattiano intuir lo indecible, lo que no puede ser dicho a 

través del lenguaje racional, por ejemplo, le permite entrever la más pura esencia del 

problema que nos convoca, esto es, la materia simbólica del mal. 

Por eso como nos señala la crítica literaria Anahi Mallol, la relación de la infancia y la 

poesía no se agota en la infancia como tema, ni en “ la reconstrucción de la voz infantil” 

sino que se afirma en la construcción de “el deseo del poema como espacio que da lugar 

a una lengua infante (no domesticada)” (Mallol, 2012, pág. 41), espacio de deseo que 

escapa de los convencionalismos sociales y de las arbitrariedades del lenguaje, y que 

como lo hicimos notar se convierte ante la ensoñación de infancia en una “palabra muda” 

precedida por el lenguaje del símbolo. La infancia se transforma así en un espacio no 

domesticado, insubordinado y sedicioso que señala la incensaste arbitrariedad entre el 

significado y el significante, de ahí que el lenguaje infante sea una forma precisa y certera 

para denunciar el mal o la corrupción del estado adánico del ser, corrupción que mediante 

la ensoñación puede revertirse. No en vano Bataille nos dice que la literatura es la infancia 

al fin recuperada, es decir, es la vida que el ser vuelve a gozar en la plenitud, es la vida 
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que el hablante lírico recupera en un estado de naturalidad anterior “a los ritos, los 

deberes, las obligaciones” (Bataille, 2000, pág. 56). 

A propósito del vínculo entre el lenguaje y la infancia la poeta británica Florence 

Margaret Smith, afirma: 

¿Cómo es que los grandes no comprenden a los niños? Esto es algo muy sorprendente 

para los niños: primero porque creen que los grandes saben todo, hasta el día en que, 

preguntando sobre la muerte, se dan cuenta de que los grandes o bien tienen miedo de 

hablar de la muerte, o, si dicen la verdad, no saben nada acerca del tema; entonces, a partir 

de ese día, los niños saben que los grandes, si no los comprenden, no lo hacen a propósito. 

Los niños aprenden ese día que la vida tiene algo divertido, ya que nadie sabe realmente 

lo que quiere decir. A partir de entonces, o tratan de olvidar que no comprenden lo que es 

vivir, y simulan comprender todas las pequeñeces de cada día para interesarse en eso y 

huir, como los grandes, o bien permanecen de alguna manera en estado de poetas, y todo 

lo misterioso forma parte de lo que los hace vivir: aman lo misterioso, lo que no se puede 

tocar, lo que no se comprende. 

(cit. en Mallol, 2012, p. 42) 

De esta forma, para la poeta el estado de infancia es un estado de constante interpelación 

sobre la realidad y los preceptos más profundos de la vida, sin embargo, omite decir que 

son pocos los poetas que pueden captar esa “voz infante en su particularidad” (Mallol, 

2012, pág. 42). Raúl Gómez Jattin es uno de ellos porque supo percibir el carácter y la 

condición de esa voz naturalmente curiosa y cuestionadora que advierte de entrada que 

no comparte los preceptos éticos de la sociabilidad, ni los imperativos de una sociedad 

que reprime su consecuente deseo de libertad bajo el lema de que “no podría vivir si se 

impusiera la soberanía de esos impulsos de infancia” (Bataille, 2000, pág. 31) 

El filósofo italiano Giorgio Agamben también ha estudiado el enlace entre la infancia y 

el lenguaje en su libro Infancia e historia: Destrucción de la experiencia y origen de la 

historia, donde afirma que la experiencia sobre el origen se sitúa en una especie de más 

allá trascendente, en una patria mítica más allá del lenguaje y su potencialidad 
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comunicativa –que emerge de la consciencia racional-; es decir, para Agamben la 

experiencia sobre el origen tiene su fuente nutricia en la in-conciencia de la irracionalidad 

o lo que es lo mismo en el paraíso de inocencia que es la infancia. En ese sentido, 

Agamben afirma que la poesía que tiene su patria originaria en la infancia “debe seguir 

viajando hacia la infancia y a través de la infancia” (cit. en Minelli y Pozzi, p. 5), debe 

mantenerse en una constante repetición, en una constante marcha hacia la infancia. Ese 

movimiento compulsivo es evidente en la poesía de Raúl Gómez Jattin que muy 

frecuentemente se traduce en reiteración cíclica y ritual del desconsuelo como una especie 

de “teatralización de la tristeza” (ibíd.) 

Ello da lugar a la invariable denuncia del hablante lírico contra “los años” y “su carga de 

piedras afiladas” (“Pueblerinos”, R, p. 134), es decir, a una constante denuncia sobre la 

periodización del tiempo que corrompe, elimina, prescinde del tiempo mítico de la 

infancia en la vida de los hombres. No obstante, su lucha más acérrima y enconada la da 

contra “Los agresores fieros” del niño que era Raúl Gómez Jattin, contra los adultos 

ensimismados por las cargas sociales que nunca pudieron comprender la paradisíaca 

libertad de un poeta/infante al que someten por esa misma causa al padecimiento del mal.  

Como lo hemos venido adelantando veladamente en este apartado explicaremos nuestra 

hipótesis sobre la pérdida del tiempo mítico de la infancia como origen del padecimiento 

del mal en la poesía de Raúl Gómez Jattin. Para llevar a cabo nuestro análisis recurriremos 

a la última edición del libro de poemas Tríptico cereteano (1988), publicado por 

Uniediciones con el título Qué te vas a acordar Isabel: Poesía reunida de Raúl Gómez 

Jattin (Jattin, 2018). Tríptico cereteano como su nombre lo señala esta seccionado en tres 

momentos, que además representan tres libros distintos, escritos en diversos y distantes 

momentos del tiempo por Raúl Gómez Jattin, los poemarios son: Retratos, con poemas 

de 1980-1983; Amanecer en el Valle del Sinú, con poemas de 1983-1986; Del Amor, con 
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poemas de 1982-1987. Así, para hacer referencia abreviada de cada título utilizaremos el 

siguiente sistema: Retratos (R); Amanecer en el Valle del Sinú (AVS); Del amor (DA); 

asimismo, advertimos que los poemas citados que no pertenezcan a Tríptico cereteano 

serán recogidos de igual manera del libro Qué te vas a acordar Isabel: Poesía reunida de 

Raúl Gómez Jattin (Jattin, 2018). 

Tríptico cereteano es el segundo poemario publicado por Raúl Gómez Jattin en 1988, sin 

embargo, como lo hemos dicho el poemario contiene tres libros escritos simultáneamente 

a lo largo de 7 años, entre 1980 y 1987. Este Tríptico cuenta con alrededor de 114 poemas 

que varían según el testimonio editorial que se consulte y que como dice Darío Jaramillo, 

esta “dividido por temas que inevitablemente se entrecruzan como brazos de una gran 

corriente incontenible” (Jaramillo, 2018, pág. 100). En total son alrededor de 17 poemas 

en los que Raúl Gómez Jattin se dedica a explorar con el lenguaje infante, bien sea desde 

una pose infantil21, es decir, desde la voz de un hablante lírico que recuerda con nostalgia 

inusitada los años infantiles de libertad inocente y busca con esa argucia separarse de los 

convencionalismos ético-morales de la sociedad; o bien sea personalizando directamente 

al infante Raúl Gómez Jattin que en su caso adquiere los sesgos de una escritura 

autobiográfica. 

Según la psicoanalista Françoise Dolto el infante desde su nacimiento tiene que “cargar 

con la maldición del hombre expulsado del paraíso” (Dolto, 1996), asimismo, desde la  

perspectiva de Dolto el nacimiento de la consciencia implica un resquebrajamiento, una 

ruptura radical con el vientre nutricio y la topografía adánica, implica, también, un 

asesinato infanticida, una pérdida irreparable de la condición infantil; no obstante, pese a 

ello, la perdida también significa el nacimiento de la racionalidad, de la norma, de la vida 

                                                           
21 Utilizamos el concepto “pose infantil” de acuerdo con (Minelli y Pozzi, 2013) quienes lo definen como 

la teatralización de las acciones de un hablante lírico que ha asumido un rol infantil. 
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en sociedad. De esta forma, y en contraste, la poesía de Raúl Gómez Jattin ejemplifica al 

ser en su más pura dimensión de inocencia porque habita en el espacio imaginativo de la 

infancia, es decir, habita en un periodo anterior a la expulsión del paraíso, anterior 

también a la racionalidad, a la prohibición y a la sociedad; su ser poético permaneció 

libre, lo reiteramos, porque habitó en una patria inmaculada y supo permanecer “en un 

núcleo de infancia, de una infancia inmóvil, pero siempre viva, fuera de la historia, 

escondida a los demás, disfrazada de historia” (Bachelard, 2014) 

Si queremos encontrar una palabra que defina el compulsivo movimiento de la poesía 

gomezjattiana hacia la infancia, esa palabra es la libertad, aunque para evitar equívocos 

es preciso señalar que se trata de la libertad de infancia o la libertad de la inocencia. 

Rómulo Bustos supo captar la relevancia del concepto en la poesía de nuestro autor y nos 

dice de ella que está “sustancialmente recorrida por la imagen arquetípica de la libertad” 

(Bustos, 2018b, pág. 117); no obstante, no podríamos decir que se trate de una libertad 

soberana porque la consecución de la soberanía solo es posible gracias a la imposición y 

es de sobra conocida la dificultad del infante para imponer su voluntad en un mundo 

dominado por los adultos. Sea como fuere, para que el ser sea totalmente libre es necesario 

que se haga “reconocer como tal por la sociedad dominante” (Bataille, 2000, pág. 213), 

de ahí que, del reconocimiento de esa “no soberanía” nazca la condición marginal y la 

constante negación de los convencionalismos que rigen el espacio contrapuesto al lugar 

adánico, paradisiaco y mítico que habita la voz poética.  

Sin embargo, no podemos olvidar que la experiencia infantil se presenta en la poesía de 

Raúl Gómez Jattin en una doble vía, por un lado, tenemos a la personalización directa del 

infante, como en el poema “Veneno de serpiente cascabel” “Anoche le oí a mi padre llegó 

tu hora/ Mañana afílame la tijera para motilar” (“Veneno de serpiente”, AVS, p. 69), 

donde el verbo pretérito simple oí representa el estado temporal de continuidad y 
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presencia del hablante lírico infantil, y por otra parte, encontramos a un hablante lírico 

que nos habla desde una pose de infancia: 

El leopardo se asoma por tus ojos 

ha saltado derrumbando años 

y sobre mi niñez – de bruces – me ha derribado 

(“El leopardo”, R, p. 61) 

Es decir que rememora y ensueña desde su condición de adulto nostálgico al ser infantil 

que fue antes de que el devenir del tiempo cambiara las cualidades de su existencia, o sea, 

nos habla desde un ahora, después de la perdida de “los peldaños de la eternidad” (ibíd.), 

o lo que es lo mismo, después de la perdida/expulsión edénica. 

En este punto es necesario mencionar que la libertad adquiere otro significado distinto al 

que tenía cuando el hablante lírico era representado o personalizado directamente por el 

infante, pasa de ser una libertad cargada de inocencia paradisiaca a convertirse en una 

consciencia cuasi consciente de libertad. En este punto sería imposible no citar a Safrasnki 

que nos dice al respecto de la inocencia y la consciencia de la libertad  

Cuando la conciencia de la libertad entra en juego, la inocencia paradisíaca queda atrás. 

Desde ese momento existe el dolor originario de la conciencia. La conciencia ya no se 

agota en el ser, sino que lo rebasa, pues ahora contiene posibilidades, un horizonte 

sumamente seductor de posibilidades. 

(Safranski, 2000, pág. 22) 

En efecto, cuando perdemos esa inocencia paradisiaca, cuando la dejamos atrás 

engavetada en el pasado remoto del hombre, nos dice Safranski, se producen también 

algunas ganancias como las del ser y las del deber. No obstante, esa pérdida irreparable 

nos condena a recordar con inusitada insistencia nuestra antigua vida edénica, nos 

condena a observar con envidia las tres existencias que aún pueden permitirse habitar en 

el tiempo mítico de la inocencia 
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Envidiamos a los animales, porque son enteramente naturaleza, sin conciencia 

perturbadora. Envidiamos a Dios, porque quizás él es conciencia pura, sin extorsiones de 

la naturaleza. Y envidiamos al niño, este animal divino. Con ello sentimos envidia de 

nosotros mismos y de nuestra niñez perdida, de su espontaneidad e inmediatez. Nuestro 

recuerdo nos permite creer que todos nosotros hemos vivido ya una vez la expulsión del 

paraíso, a saber, cuando acabó nuestra infancia. 

(ibíd.)  

Lo curioso de la triple envidia y de la condena que nos obliga a devolver nuestro rostro 

hacia el pasado perdido es que tiene en la literatura el máximo y más perfecto catalizador 

para significar esa crisis metafísica del hombre y, además, mejor que cualquier otra 

actividad que pretenda develar la sustancia, la forma, el contenido de la existencia 

humana, la literatura amparándose en la ensoñación poética, nos permite alcanzar de 

nuevo esa arcadia perdida. Sin embargo, los poetas raramente utilizan esa especie de 

presentización del pasado para habitar esos espacios imaginativos sin más22, ellos utilizan 

la consecución del paraíso de ensoñación para dejar por sentada su postura crítica frente 

a los valores que rigen al mundo luego de la irreparable expulsión del paraíso y frente a 

los valores que representa la consciencia de libertad y el espíritu de negación, es decir, la 

capacidad del hombre social para decir no. 

Ejemplo de esa crítica velada, implícita, pero virulenta, es este bello poema del poeta 

cereteano: 

Como estás de cambiada 

Lo más natural es que seas como ellos  

indolente y malvada 

Lo más natural 

                                                           
22La presentización del pasado es según el psiquiatra Otto Dörr Zegers una especie de ensoñación en la que “el 

anciano vive intensamente recuerdos lejanos, repasa minuto a minuto lo que fuera su niñez, su juventud y primera 

madurez y aprovecha toda la fuerza vital que el adulto gasta en proyectos para vivir con redoblada intensidad y 

a veces también con profundidad, en ese presente que tiene ahí delante.” (Zegers, 2004, pág. 116) 
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No el endeble pájaro de verano 

No las margaritas del jardín 

(“A una buena vecina”, R, p. 60) 

Donde el hablante lírico reprocha a su interlocutora lírica23 su exacerbada consciencia de 

la prohibición, es decir, su cautela ante la ley y su constante negación frente a las 

invitaciones del hablante lírico a regresar al paraíso de ingenuidad. Sin embargo, la 

interlocutora lírica ha crecido, el tiempo ha borrado de ella las huellas simbólicas de la 

infancia y por tanto se ha comprometido demasiado con el tiempo social, dicho de otra 

manera, está demasiado comprometida con la periodización del tiempo en el que prima 

el reloj, la máquina, la economía, el deber y la prohibición, ella opone “al libre juego de 

la ingenuidad, la razón basada en el cálculo de intereses” (Bataille, 2000, pág. 31) 

En el poema “Qué te vas a acordar Isabel”, que, aunque no pertenece al grupo de poemas 

recogidos en Tríptico cereteano, sino al primer libro del poeta cereteano, titulado Poemas 

(1980), también encontramos esa crítica a la perdida de la infancia como origen de la 

consciencia de libertad 

Qué va 

tú no te acuerdas 

En cambio yo no lo notaste hoy 

no te han contado 

Sigo tirándole piedrecillas al cielo 

Buscando un lugar donde posar sin mucha fatiga el pie 

Haciendo y deshaciendo figuras en la piel de la tierra 

                                                           
23 Teniendo en consideración que la poesía es esencialmente un acto comunicativo decidimos utilizar, en 

lo sucesivo, el término “interlocutor lírico”, acuñado por el crítico literarito Kurt Spang para señalar o 

nominar al receptor de la comunicación “cuya presencia en el texto lírico es comprobable” (Spang, 1986, 

pág. 167) 
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y mis hijos son de trapo y mis sueños de trapo 

y sigo jugando a las muñecas bajo los reflectores del escenario 

Isabel ojos de pavo real 

Ahora que tienes cinco hijos con el alcalde 

y te paseas por el pueblo con un chofer endomingado 

ahora que usas anteojos 

cuando nos vemos me tiras un “qué hay de tu vida” 

frío e impersonal 

Como si yo tuviera eso 

Como si yo todavía usara eso 

(“Que te vas a acordar Isabel” Poemas, p. 25) 

Como ya hicimos notar con el poema inmediatamente anterior a este, el hablante lírico 

que toma la palabra es cuestionador y crítico. En este poema también lo evidenciamos 

claramente cuando contesta a la pregunta “fría e impersonal” emitida por la interlocutora 

lírica, señalando su negativa a salir de su esfera paradisiaca, es decir, del espacio 

imaginativo donde el ser prescinde de las ataduras sociales.  Su respuesta “Como si yo 

tuviera eso” refiriéndose a la vida es particularmente ilustrativa porque contrasta las 

características entre el paisaje simbólico en el que sucede el “movimiento transformatorio 

de la infancia a la adultez –que es en verdad, una adulteración- [porque] deviene 

corrupción, anti-naturalidad, traición a la naturaleza” (Bustos, 2018b, pág. 123), y por 

otra parte, el hablante lírico que ilustra las cualidades de su patria adánica, donde solía 

corretear, cantar, bailar y jugar incluso con las realidades naturales: las piedras, los 

árboles, y fundamentalmente con las muñecas de trapo con las que se solazaba 

acompañado de la interlocutora lírica, antigua cohabitante del espacio mítico del hablante 

lírico. 
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¿Pero por qué riñe la consciencia de libertad con la inocencia genuina de la infancia? Para 

explicarlo tendremos que recurrir nuevamente a Safranski, quien afirma –como ya lo 

hemos explicado- que el hombre adquiere su condición social, es decir, la sociabilidad 

cuando rompe con la inocencia paradisiaca. No obstante, cuando el hombre rompe con 

ella deja por siempre abierta la puerta del espíritu de negación. Cuando el primer “no” 

entra al mundo como un “algo funestamente nuevo” (Safranski, 2000, pág. 24), le otorga 

la capacidad al hombre social de crear prohibiciones y leyes que como nos diría el propio 

Safranski “inducen a la trasgresión, de la ley” (ibíd., p. 25)  

Así, pues, la libertad se hace consciente de su propia existencia y comprende que “en 

definitiva, de las negaciones salen aniquilaciones” (ibídem); es decir, que cuando el 

hombre dice no a la prohibición, se abre para siempre la posibilidad del mal, se inaugura 

el camino para la trasgresión; de ahí que, la poesía de Raúl Gómez Jattin rechace en un 

primer momento la sociabilidad, es decir, la convivencia en una sociedad donde es posible 

el mal, y termine recluyéndose como en una especie de exilio interior donde pudiera 

evadir el padecimiento del mal que los otros inevitablemente terminarán causándole dada 

su diferencia con respecto a ellos, es decir, dado a su propensión al refugio en su paraíso 

de infancia. 

Al respecto sobre el espacio geográfico interior creado por el hablante lírico para evadir 

el padecimiento del mal nos dice el crítico literario Gabriel Ferrer Ruiz “pertenece a la 

construcción de una identidad basada en sueños, recuerdos y deseos; que se opone a una 

apariencia, a una vida falsa” (Ferrer Ruiz, 2002, pág. 110) 

 Psiquiatra hoy él se olvidó de su pasado 

 y contra lo distinto levanta su bastión 

 Nada valen las mariposas 

 que atrapó en su niñez  
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 [...] 

 ni las iguanas de febrero 

 ni el río de limo somnoliento 

(“La imaginación: la loca de la casa”, R, p. 63) 

En efecto, esa vida falsa de la sociedad a la que hace referencia Ferrer Ruiz es la vida que 

prescinde del tiempo mítico de la infancia y que como toda vida en comunidad según el 

decir de Zygmun Bauman resulta siendo “primordialmente un acto de división” (Bauman, 

2005), y de exclusión, porque toda comunidad se agrupa bajo el parámetro de que en el 

mundo existen hombres distintos, personas que genéricamente pueden nombrarse como 

la otredad; así, las comunidades modernas nacen –si traemos también al debate a 

Safranski-  de la “tendencia a la propia conservación” y de la “aspiración a salvar a través 

del tiempo al propio yo, golpeado por la consciencia de su temporalidad” (Safranski, 

2000, pág. 104). Es decir, que esas almas “sometidas en las verdades más difundidas” 

(“La imaginación: la loca de la casa” R, p. 63), pertenecen a una comunidad que 

fundamentalmente excluye y censura las manifestaciones ajenas a sus leyes y 

prohibiciones porque busca principalmente su auto-conservación; de esta forma, la 

exclusión y la censura van a tener su corolario en el desencadenamiento de una violencia 

simbólica, es decir, en el desencadenamiento del mal contra el hablante lírico en el caso 

de nuestro autor. 

Frente al mar olvidaba aquellos hombres rudos 

mensajeros de un mal que hoy me parece triste 

Autoridades fieras del poder de los otros 

Agresores gratuitos del niño que yo era. 

 

Ante el mar encendí mis primeros poemas 

defendiendo mi causa de sus asolaciones 
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Altanera multitud que quería imponerme 

una verdad no hecha a mi ser ni medida 

(“Pueblerinos”, R, p. 65) 

Así, fundamentalmente el hablante lírico gomezjattiano padece el mal que le causan los 

hombres que no comparten su libertad paradisiaca, por ejemplo, este poema resulta 

bastante explicativo a la hora de demostrar la hipótesis que desde el principio nos 

planteábamos. En dicho poema el hablante lírico habla desde su pose de infancia, es decir, 

rememora y ensueña los tiempos en que siendo un niño contemplativo y solitario sufre el 

mal que le causan sus conciudadanos, los hombres sociales, los “hombres rudos”; de esta 

forma, aquí cabe señalar, tal como afirmaría Paul Ricoeur, que “la causa principal del 

sufrimiento es la violencia ejercida sobre el hombre por el hombre” (Ricoeur, 1994), de 

ahí que el yo lírico no encuentre otra alternativa diferente a recluirse en una especie de 

autoexilio interior en ese mar paradisiaco donde enciende –si lo decimos con sus palabras- 

sus primeros poemas, “defendiendo” su “causa” contra las “asolaciones” de esa “altanera 

multitud” que buscaba a toda costa imponerle “una verdad no hecha a su ser ni a su 

medida” (“Pueblerinos”, R, p. 65).  

Sin embargo, por ejemplo, en el poema “Abuela Oriental” el hablante lírico no tiene 

necesitad de salir ni siquiera de su propia morada para encontrarse a unos pasos de ella 

con el propio ápice de la incomprensión, es decir, con la abuela desalmada que personifica 

el núcleo filial de la sociedad. 

A esa mujer malvada  

que me esquilmaba el pan 

A ese monstruo mitológico 

con un vientre crecido 

como una calabaza gigante 
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Yo la odie en mi niñez 

(“Abuela oriental”, R, p. 67) 

Aunque, la voz lírica no represente un periodo temporal hic et nunc, sino, que representa 

un tiempo mítico ya expirado, su denuncia contra esa “mujer malvada” hace acopio de 

epítetos grotescos que buscan significar el potencial de negatividad y la enorme capacidad 

de la abuela oriental Catalina Safar para causarle al infante que el poeta fue toda clase de 

sufrimientos, toda clase de males sin causas precisas, sin sentidos conocidos. Así, pues, 

el mal que el hablante lírico sufre y padece en su etapa infantil es un mal sustancialmente 

absurdo, porque no posee ningún sentido, ninguna razón, a lo sumo la envidia que todo 

hombre siente hacia el infante por la pérdida de su antiguo paraíso de inocencia. 

De esta forma pues, lo reiteramos, la voz poética se repliega sobre sí misma para 

salvaguardarse contra las prohibiciones, las imposiciones, la violencia y la maldad que 

rigen la patria de esos hombres con el alma anegada. Así, dicho sea de paso, el 

sufrimiento del exilio interior señala, si lo decimos también con palabras de Ricoeur, “su 

carácter esencialmente padecido, puesto que no lo hacemos llegar, pero nos afecta” 

(Ricoeur, 1994). 

2.2 La condición sufriente del hablante lírico gomezjattiano. 

En la primera parte de este capítulo explicábamos cómo el hablante lírico infante 

respondía ante el sufrimiento exiliándose en su particular paraíso de inocencia, esa 

coyuntura nos llevó a adelantar algunos conceptos de Paul Ricoeur que serán 

fundamentales en nuestra clasificación del mal gomezjatiano. A continuación, 

pretendemos explicarlos con mayor amplitud, tratando con ello de indagar -como reza 

nuestro título- en la condición sufriente de un hablante lírico que ha dejado de lado su 

paraíso de infancia o ¿tal vez lo ha perdido? 
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Todo ello partiendo de la hipótesis de que ningún paraíso está excusado de la ruina o de 

la destrucción, ningún paraíso del cual se tenga memoria sobrevive al cataclismo que es 

el devenir y, por tanto, el paraíso gomezjattiano no establecerá una excepción a la regla, 

de ahí que, tratemos de explicar en esta parte del capítulo qué sucede con el hablante lírico 

cuando pierde su particular paraíso adánico ¿Qué cambios ocurren en su relación con la 

otredad, es decir, con sus conciudadanos cuando el hablante lírico pierde su condición 

infantil? ¿Qué sucede cuando el hablante lírico se hace consciente de sí mismo y adquiere 

consciencia de su libertad?  

En una de las ultimas conferencias dictadas en vida por el filósofo francés Paul Ricouer 

en la facultad de teología de la Universidad de Lausana, que luego se convertirían en el 

libro Le mal. Un défi à la philosophie et à la théologie de 1985, se preguntaba ¿por qué 

fenómenos tan dispares como el sufrimiento, el pecado y la muerte suelen nombrarse bajo 

el mismo epíteto del mal? Y respondía argumentando que existe una clara diferenciación 

entre las distintas manifestaciones, pero que, no obstante, la filosofía y la teología 

históricamente habían integrado los fenómenos dada la estrecha correlación que existe 

entre ellos, de allí que el filósofo de Valence se haya tomado el trabajo de taxonomizar 

las distintas manifestaciones del fenómeno en dos categorías distintas y genéricas; la 

primera: el mal padecido –que en la tradición judeocristiana suele ser nombrado como el 

sufrimiento o la muerte- y la segunda: el mal moral que es el que se comete –y que en el 

lenguaje religioso es nombrado como el pecado-. Ambas manifestaciones tienen un punto 

de convergencia, una raíz común, dicha raíz es la culpa, ese castigo que nos regresa el 

mal que cometemos trasformado en sufrimiento, es decir, en un mal padecido. 

Queremos señalar aquí que dividiremos este y el siguiente capítulo de acuerdo a la 

tipología planteada por Ricoeur, es decir, de acuerdo al mal padecido y al mal moral; de 

esta manera, en este capítulo ahondaremos en la definición de mal padecido y en el 
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siguiente lo haremos con la del mal moral. Así, pues, como lo acabamos de mencionar en 

este capítulo brindaremos una conceptualización del mal padecido para luego explicar la 

relación que encontramos entre este tipo de manifestación del mal y la poesía de Raúl 

Gómez Jattin.  

Para Ricoeur el mal padecido es fundamentalmente sufrimiento y pasividad, puesto que 

como señala uno de sus exegetas: 

No somos nosotros quien le buscamos, sino que él en cierta medida llega a nosotros a 

través de múltiples causas que se explican por el carácter de pasividad propio del 

sufrimiento. El sufrimiento, como señala Ricoeur, proviene de una disminución de la 

integridad física o espiritual. El mal sufrido hace al hombre víctima, mientras que el mal 

cometido lo hace culpable de una falta.  

(Martínez, 2012, pág. 141) 

En rigor el sufrimiento es una causa ciega, absurda, incomprensible como lo veníamos 

señalando desde la sección anterior; de su padecimiento no está exento ni el infante ni 

mucho menos la mujer o el hombre, nadie en lo absoluto puede rehuir a su condición de 

víctima potencial.  

En ese sentido, buscando la forma de explicar el por qué del mal en el mundo, el hombre 

se inventa una solución mitológica acerca del mal de sufrimiento, que le ayudará a vivir 

de forma más llevadera y menos triste su condición malograda. No obstante, la 

explicación mítica no logra llenar totalmente las ambiciones de respuesta, ella deja 

inevitables vacíos que el hombre buscará llenar con lo que Ricoeur llama el lamento. El 

lamento señala una denuncia individual que inquiere sobre las siguientes cuestiones: 

“¿por qué?, ¿por qué a mí?, ¿hasta cuándo?, ¿hasta cuándo este sufrimiento? ¿por qué me 

ha tocado este mal a mí?” (Ricoeur, 1994) 
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El poeta Raúl Gómez Jattin no fue ajeno a ese tipo de lamentaciones, por ejemplo, en un 

documental realizado por el director Roberto Triana, el poeta cereteano se preguntaba 

sobre el sentido del mal y el padecimiento, diciendo: 

Mi Dios es una imaginación de Dios no es una fe ciega; ojalá existiera Dios, sería mejor, 

indudablemente, habría alguna esperanza, pero no es así, hay tanto mal en el mundo. 

Tampoco creo en el diablo; y ese mejor que no exista. (…) 

No veo cómo, si existe Dios no se apiada de tanta gente que sufre en vano, porque si se 

sufre y se alcanza no hay mal ¿pero sufrir ciegamente, sufrir en un hueco o en un sin 

salida? Yo por lo menos (…) he sufrido, pero he tenido mi paraíso. 

(Triana, 1995) 

Asimismo, implícitamente nuestro poeta no dejaba de preguntarse en su obra poética ¿por 

qué si existe Dios existe también el mal en el mundo? ¿Por qué se sufre tan hondamente 

y sin excusas, sin culpas, ni razones posibles? ¿Por qué estamos condenados los hombres 

a sufrir el mal angustiante que nos causan nuestros propios semejantes? ¿Por qué estamos 

forzados a convivir con ese infierno que son los otros? Como tituló el cereteano uno de 

sus poemas inéditos homenajeando tal vez con ello al filósofo Jean Paul Sartre creador 

de la frase en la obra dramática A puerta cerrada (1944). 

Pero, antes que nosotros formular todas esas angustiantes preguntas sobre el sentido del 

sufrimiento, Gómez Jattin, ya nos deja indicios y posibles pistas a seguir para intuir 

algunas razones que nos ayuden a explicar y comprender el núcleo vital del dilatado 

problema del mal padecido, como diría Ricoeur al hacer referencia al sufrimiento. Las 

razones bien pudieran estar encausadas en la poética de Raúl Gómez Jattin por el dolor 

recibido como una estocada mortal al perder el paraíso adánico, ese paraíso negado 

eternamente por una divinidad que o bien probablemente nunca haya existido o bien ha 

muerto como diría también en este mismo contexto Gutiérrez Girardot sobre la poesía de 
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Cesar Vallejo, reutilizando y resignificando de paso la tan nietzscheana frase “Dios ha 

muerto. Dios sigue muerto. Y nosotros lo hemos matado”. (Nietzsche, 1993) 

Efectivamente, la poesía de Raúl Gómez Jattin anuncia al sufrimiento como fuerza 

constate y presente ab initio en la vida de los hombres después de la pérdida del paraíso 

adánico, es decir, deja en evidencia que desde nuestro más remoto origen mítico y desde 

la infancia misma del ser el problema no se ha desligado de la existencia persiguiéndola 

como una inevitable constante. Uno de sus poemas póstumos publicado recientemente en 

el libro Entrevistas, evocaciones y 7 poemas inéditos resulta particularmente revelador a 

la hora de explicar la poética del padecimiento en la obra gomezjattiniana 

Oh Dios  

Tu que no existes 

Eres afortunado 

De no tener que cuidar  

Todo el género humano 

En cambio yo 

Muero cada día 

Con el dolor del loco 

Que destruyen los otros 

Con el mendigo muero 

Con el enamorado triste 

Sufro  

Con la mujer confinada 

En un bar musical 

Lloro 

Y vuelvo a estar solo 
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A comer el agrio pan 

Del exilio 

Entre tanta gente 

Que a veces amo  

(“Poema sin título” 7 poemas inéditos, p. 20) 

En el poema desde el principio es claro el cuestionamiento sobre la pérdida del centro 

ontoteologíco del hombre, asimismo, también es claro que el sufrimiento gomezjattiano 

es fundamentalmente un padecimiento moral24, aunque, no hay que pasar por alto el 

evidente sufrimiento físico que se manifiesta en las constantes lamentaciones sobre la 

llegada de la senectud y la muerte (Martínez, 2006) 

Regresando al análisis del poema inmediatamente anterior, la palabra misma se convierte 

en sufrimiento porque la emoción se individualiza, se radicaliza y se cierra en sus bordes, 

es decir, el sufrimiento o el padecimiento del mal se agudiza y se repliega sobre sí mismo, 

negándose a salir fuera del hablante lírico. Él cree representar el sufrimiento del mundo, 

cree que su “sensibilidad dolorosa como un parto” (“Me defiendo”, AVS, p. 69), su 

sensibilidad de “loco”, es decir, de hombre que posee una verdad distinta y punzante le 

ayudará a purificar con su sacrificio el ámbito mortal del que Dios se ha retirado 

parcialmente. De esta manera, el hablante lírico tendrá un agudo sentido moral que 

actuará como faro y guía de iluminaciones sobre las cuestionadas verdades del 

establecimiento social y sobre el paisaje moral de sus contemporáneos. No en vano le da 

los siguientes consejos a su amigo Eusebio: 

Cuánta congoja agazapada 

Llevas, Eusebio 

                                                           
24 Cuando hablamos aquí del padecimiento moral hacemos referencia al sufrimiento ético del hablante lírico 

que contrasta con el sufrimiento de origen físico. Y de ninguna manera hacemos referencia aquí a lo que 

Ricoeur llama el mal moral o mal de voluntad, es decir, aquel tipo de mal que se ejerce en contra del otro. 
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El paisaje moral de tus contemporáneos 

Te afectó como una lepra blanca. 

  

Eres demasiado sensible, muchacho 

Recógete en los libros, 

En tu alquimia, 

En el calor de tu madre. 

(“Consolación”, R, p. 45) 

En este poema el sufrimiento es una ventana al exilio interior en que el hablante lírico se 

mantenía en gran parte de la obra gomezjattiana. Este poema señala una excursión fuera 

del círculo íntimo para comunicarse con el que sufre y reconocer ante él la condición que 

los unifica: el sufrimiento en soledad. Precisamente los reúne la vivencia de la existencia 

como una isla en espera de la muerte, notable mensajera de la libertad total, es decir, de 

la nada y de la ataraxia del espíritu. Por eso el hablante lírico aconseja a su interlocutor, 

Eusebio, que siga el camino del sufrimiento en soledad porque es la única manera en la 

que el ser humano puede desligarse y purificarse de esa “lepra blanca” que contamina la 

existencia y que es representada por los hombres en sociedad. No obstante, la voz poética 

reconoce que la existencia no solo se mueve en un plano metafísico y que también sucede 

en el tiempo, por eso comprende que el exilio no lo salvará a él ni a Eusebio de la gran 

debacle, es decir, del sufrimiento más doloroso para el artista vanidoso: la decadencia del 

cuerpo, su erosión, su ocaso. No obstante, el sufrimiento sí tendrá un potencial salvífico, 

aunque claramente no en el sentido redentor del espíritu humano, es decir, no con el 

sentido que le otorga la dramaturgia de la salvación cristiana, pero, sí en el sentido 

individual, individualizante, es decir, en el sentido de que el sufrimiento salva única y 

exclusivamente al ser que se crea una costra de moralidad distinta a la que representan las 

verdades más difundidas, pero, más nocivas y malvadas que rigen a los hombres sociales. 
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Así pues, el padecimiento del mal se intensifica en la inexorable necesidad del yo lírico 

por experimentar el sufrimiento, esto, con el fin de entender de forma genuina la 

existencia. Efectivamente decimos que el hablante lírico experimenta el padecimiento del 

mal como forma de conocimiento ¿Pero conocimiento de qué? Conocimiento sobre la 

arbitrariedad de las leyes, las prohibiciones y fundamentalmente conocimiento sobre el 

mal moral o el mal que se ejerce, para utilizar un concepto caro a Ricoeur. De esta manera, 

con esa reunión de conocimientos adquiridos el hablante lírico comprende que la vida 

verdadera está en la soledad y en el ejercicio de una moral distinta y contrapuesta a la que 

rige a los hombres de vidas sociales, dicha moral es la sensibilidad artística, dicha patria 

es la creación y el poema; dicha existencia no puede ser la que se vive en convivencia con 

ese infierno que es la otredad, la vida verdadera, entonces, es la vida del artista que habita 

en ese otro no lugar, en esa otra parte, como diría el místico paisa Fernando González, 

que es el poema. 

Hasta el momento hemos venido hablando del sufrimiento moral y simbólico, y muy poco 

hemos reparado en ese otro gran sufrimiento que representan la vejez y la muerte. La 

consciencia punzante y dolorosa sobre la decrepitud tiene en Raúl Gómez Jattin acentos 

típicamente kavafianos, es decir, su consciencia sobre la corrosión, la decadencia y el 

ocaso corporal están sustancialmente atravesados por una experiencia de índole 

homoerótico; en efecto, la sensualidad, la juventud y el deseo representan el ápice del 

cuerpo joven y saludable; asimismo, representan la culminación del placer amoroso. Ese 

amor vivido por el yo poético en el cuerpo de los otros le permitirá franquear la línea del 

recelo para posteriormente abandonarse al placer sublimado del deseo. Así, pues, el deseo 

implica contacto y mezcla, también implica la agudización de los sentidos con la finalidad 

de que los cuerpos plenamente puedan percibirse y gozarse en sus detalles más efímeros, 

pero, también para que puedan reconocerse a sí mismos. Es precisamente allí, en pleno 
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gesto erótico donde el hablante lírico voltea la mirada extasiada hacia sí y se encuentra 

con una inaguantable sorpresa: su cuerpo no es igual, no tiene la belleza firme y apolínea 

de esos cuerpos que lo aman y que son pura “Agresión de Besos Colisión de espadas/ 

Jadeo que se estrella como un mar contra mi pecho” (“El disparo final en la Vía Láctea”, 

DA, p. 117); su cuerpo evidentemente no es eso, posee otras características, las 

características de un cuerpo decadente como el que solo puede tener quien ha perdido sus 

mejores años. El cuerpo, entonces, antaño henchido de juventud ahora deviene miseria: 

Vientre blando y cabeza calva 

Pocos dientes 

Y yo adentro 

Como un condenado 

Estoy adentro y estoy enamorado 

Y estoy viejo 

Descifro mi dolor con la poesía 

Y el resultado es especialmente doloroso 

Voces que anuncian: ahí vienen tus angustias 

Voces quebradas: pasaron ya tus días. 

La poesía es la única compañera 

Acostúmbrate a tus cuchillos, 

Que es la única. 

(“De lo que soy” DA, p. 127) 

Nuevamente, la consciencia sobre la irreconciliable diferencia entre el hablante lírico y 

la otredad le llevarán a su habitual exilio interior, paisaje mítico de plenitud y de infancia 

donde el cuerpo se mantiene lozano e ingenuo y por consiguiente en ese estado también 

se mantiene la óptica con la que el hablante lírico observa y recrea el mundo, la realidad. 
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De esta forma, pues, como nos diría Bernárdez Rodal “el conocer, el ser dolorosamente 

conscientes corresponde sólo a la vejez: los jóvenes son los que viven, los ancianos solo 

miran” (Rodal, 1998, pág. 8)  

Así, pues, la plenitud vivaz, cuestionadora y critica que toma posesión del yo lírico en sus 

momentos de autoexilio, exige al cosmos movimiento, exige aventura, juego, hazaña y 

contingencia; todo en él invita a la acción: 

Apúrate pendejo que por ahí entre tus glándulas 

transita la vejez inerme 

(“Que trabajos tan hermosos tiene la vida” AVS, p. 92) 

Porque comprende que la ensoñación poética podrá salvarlo de la vejez, pero nunca de la 

muerte. Y en efecto, aunque el tema de la muerte sea poco frecuente en los tres libros que 

componen el centro de nuestro estudio, en el resto de su obra poética el tópico tiene una 

presencia recurrente, especialmente en sus dos últimos libros publicados en vida: Hijos 

del tiempo (1989) y Esplendor de la mariposa (1993). 

Por ejemplo, en este último poemario la muerte simbolizará el esplendor del espíritu, 

asimismo, también representará su escisión, su ruptura con respecto a la otredad, es decir, 

la muerte simbolizará una especie de exilio total en el cual el ser alcanzará la ataraxia o 

lo que en este caso sería lo mismo la independencia absoluta con respecto a las cuestiones 

mundanas, terrenales y corpóreas.  

En efecto, la muerte significará para el hablante lírico de Esplendor de la mariposa el 

intercambio del sufrimiento por la nada. Además, marcará el carácter esencialmente 

individualista y egocéntrico del hablante lírico ya que su “aristocratismo de espíritu” le 

impedirá reconocer la muerte de forma objetiva, es decir, le impedirá reconocer la muerte 

de los otros.  Esto se debe a que ni siquiera en la muerte el hablante lírico dejará de asociar 
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la presencia de los otros con el sufrimiento que aquellos le causaron o le causan. Entonces, 

la opción más oportuna y directa que tiene el ser para conocer la muerte y afrontarla –que 

es la muerte de los otros- queda cancelada, por eso, el hablante lírico recurrirá a un 

individualismo que le permitirá saltar la barrera objetiva de la muerte y lanzarse a una 

exploración personal y subjetiva sobre la misma. En otras palabras, el individualismo le 

permitirá construir como diría Martínez Mogollón su “propio camino hacia la liberación 

del miedo hacia la muerte” (Mogollón, 2014, p. 1)  

De esta forma, la muerte deja de ser narración de otro y se convertirá en 

vivencia/experiencia del yo que la recreará en el espacio poético, de ahí que, el hablante 

lírico se “asome a un más allá desprovisto de imágenes” (Rodal, 1998, pág. 8), es decir, 

a un más allá de la experiencia objetiva. La muerte, entonces, dejará de ser en Esplendor 

de la mariposa una presencia intuida por el hablante lírico y se convertirá en una muerte 

personal y liberadora en el espacio mítico del poema. Por ejemplo, en este poema del 

libro Esplendor de la mariposa: 

Mañana seré libre 

me dice el corazón 

Mañana levantaré el vuelo 

Lejos de este lugar 

encontraré los ángeles 

encontraré a Dios 

- ¡Que va! no vas a parte alguna 

Porque el cielo lo llevas en ti 

 (“Cielo” Esplendor de la mariposa, p. 191) 
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Ese más allá desprovisto de imágenes al que el yo poético accede o se asoma no será otro 

que la imagen previa de la ataraxia del espíritu representada en vida por las ensoñaciones 

de infancia. 

En conclusión, pues, encontramos en la poética de Raúl Gómez Jattin dos tipos de 

interrelaciones con la alteridad que desencadenan el sufrimiento: la primera que 

nombraremos como “relaciones inicuas” y la segunda que nombraremos como 

“relaciones desiguales”. Las relaciones inicuas están personificadas por los hombres 

sociales que cometen sobre el yo lírico el mal moral de forma voluntaria, es decir, 

violentan, amenazan y destruyen de forma facultativa los consecuentes deseos de libertad 

y de liberación personal del hablante lírico; por otra parte, tenemos las relaciones 

desiguales que causan en el yo lírico un mal involuntario, es decir, causan un mal que 

nace de la comparación entre el cuerpo marchito del yo lírico y el cuerpo narciso del 

hombre con los que sostiene su acción erótica; dicho de otra manera, en este tipo de 

relaciones desiguales el mal involuntario y su posterior correlato el sufrimiento nacerán 

del descubrimiento de la corporalidad derruida del hablante lírico en contraste con el 

cuerpo joven y lozano de su amante. Así, pues, también concluimos que el conocimiento 

sobre el mal padecido traerá como consecuencia positiva la depuración y la exorcización 

del sufrimiento, de esta forma, esas dos consecuencias tendrán a bien evitar otra posible 

relación entre el hablante lírico y la alteridad, y le ayudarán a construir una ética 

individual de la introspección, es decir, una ética fundamentada en un aristocratismo 

espiritual para decirlo en palabras de Bustos a la que el hablante lírico recurrirá y regresará 

como un refugio seguro contra las asolaciones del mundo, esto, pues, siempre y cuando 

se sienta amenazado o violentado por el mal moral de los hombres.  

 

 



86 
 

Capítulo 3 

EL MAL MORAL: PROHIBICIÓN Y TRASGRESIÓN 

 

3.1 El nacimiento de la consciencia de la libertad 

 

Mi corazón estaba concebido para el amor y la simpatía, 

y cuando la desdicha lo transformó hacia la maldad y el 

odio, sufrí un tormento que no puedes siquiera 

imaginar… el mal se convirtió desde entonces en el bien 

para mí 

Frankenstein 

Mary W. Shelley. 

Existe una segunda patria donde todo lo que se hace es 

inocente 

Robert Musil. 

 

Tal como lo comentábamos antes, Paul Ricoeur distingue entre dos tipos de males: el mal 

padecido y el mal moral; del primero subrayábamos su carácter fundamentalmente 

pasivo, con ello queríamos decir que este tipo de mal llega al hombre y se presenta de 

múltiples formas causándole sufrimiento y convirtiéndolo en víctima; así, pues, como una 

fuerza contraria a la anterior propone Ricoeur al mal moral, que según él se caracteriza 

fundamentalmente porque “es más activo, en el sentido de que proviene de una acción 

que ha sido objeto de imputación.” (Martínez, 2012, pág. 141); es decir,  que 

contrariamente al mal padecido que convierte al hombre en víctima, este otro, lo hace 

culpable ya que su acción es activa, es decir, su acción reviste la intención de hacer errar 

al otro, esto es, de causarle sufrimiento; en ese sentido, la acción que se desprende del 
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mal moral es, como nos diría Ricoeur, “objeto de imputación, de acusación y de reproche” 

(Ricoeur, 1994).  

Así, pues, la dialéctica del mal moral podría reducirse a los tres conceptos anteriores. El 

primero de ellos, la imputación, es definido por la real academia de la lengua (RAE) como 

“la atribución a alguien de un hecho reprobable”; esto es pues, de una acción no exenta 

de un juzgamiento moral. Asimismo, el segundo estadio, el de la acusación, configura el 

camino para el reconocimiento de la trasgresión; este concepto “caracteriza la acción 

misma como violación de un código ético dominante en la comunidad considerada” 

(ibíd.); es decir, reconoce la potencialidad negativa de la acción y su capacidad para 

romper con los códigos éticos establecidos por la comunidad; de esta manera, la tercera 

instancia, el reproche,  designará un “juicio de condenación en virtud del cual el autor de 

la acción es declarado culpable y merece ser castigado”(ibídem.)  

A nosotros nos interesará reseñar en este capítulo fundamentalmente el estadio de la 

acusación, aquel donde se cristaliza y se hace visible la trasgresión, conocida y repudiada 

por la comunidad simbólica que aparece recreada en la poesía del autor en estudio. 

Sabemos que el tópico de la trasgresión es el que la crítica literaria ha relacionado 

tradicionalmente con la obra poética del cereteano. Por ejemplo, dos meses después del 

fallecimiento del poeta, Darío Jaramillo le dedicaría una especie de texto hibrido -que 

combina la semblanza de autor y la crítica literaria- para explicar lo que él llama la 

“inocencia trasgresora”: un estado “anterior a toda ética, un estado de inocencia 

primigenia y sin noción de pudor” (Jaramillo, 2018, pág. 93), un estado análogo al 

concepto que nosotros nombrábamos en el capítulo anterior como la “inocencia 

paradisiaca”, pero que no obstante, tiene su punto de divergencia con el nuestro en cuanto 

a que para Jaramillo el concepto es inmóvil y atraviesa toda la obra del poeta, es decir, se 

erige como su base ética y estética, sin embargo, para nosotros la “inocencia paradisiaca” 
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es remplazada en algún momento por la conciencia de libertad; es decir, por la conciencia 

que adquiere el hablante lírico cuando es expulsado del paraíso de inocencia y recibe 

como castigo o ¿regalo? –si lo decimos con palabras de Safranski- la conciencia de ser y 

del deber, de la norma, de la prohibición y por consiguiente de la trasgresión. 

Asimismo, aunque resulte innegable la existencia del concepto “inocencia trasgresora” 

que propone Darío Jaramillo nosotros queremos señalar nuestra distancia con él en cuanto 

a la unión y mezcla del estadio de la “inocencia” y el de la “trasgresión” en un solo 

concepto; de ahí que escojamos separar por un lado el estadio de la inocencia y por el otro 

el de la trasgresión, esto pues, sin olvidar reiterar que es incuestionable la existencia de 

ambos aspectos en la poesía de nuestro autor. 

En ese sentido, para nosotros no resulta convincente decir que toda la poesía de Gómez 

Jattin carezca de “pudor” o de “categorías éticas”, aceptamos y estamos particularmente 

convencidos de que solo una parte de su poesía podría leerse siguiendo las dos 

interpretaciones mencionadas, especialmente aquella en que el poeta se dedica a explorar 

el tópico de la infancia, por ejemplo, en el poema “Recordándonos siempre” 

Edwin y yo nos masturbábamos de ocho a nueve 

en clase de aritmética  Y de cuatro a cinco 

en la de Historia Patria  El de él 

era idéntico a su cara  Pícaro y sonriente 

Con el glande torcido  como su peinado 

Él semiacostado en la última banca del salón 

y yo en la contigua  Con vaselina o crema dental 

Cuando ocurría lo mejor 

guardábamos el semen en un libro  Con fecha 

"Para cuando pasen los años 
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y nos queramos acordar Gómez Jattin" 

como él decía 

 (“Recordándonos siempre”, AVS, p. 56) 

El hablante lírico representa aquí una pose de infancia valiéndose de una punzante 

ensoñación poética que presentiza y revive la arcadia mítica infantil, lugar donde la 

sexualidad no está coartada por las leyes de la sociabilidad ni por las zonas tabús del 

verbo; es decir, lugar donde es inexistente la conciencia o el límite; de esta forma, pues, 

la ensoñación de infancia le permitirá al yo lírico recrear escenas y reproducir lenguajes 

que rozan la “cruda explicitud” (Jaramillo, 2018, pág. 96), con una “genuina” inocencia 

y con una carencia total del pudor que las cargas sociales, los prejuicios y los valores 

formales infligen en los adultos.  

Regresando de nuevo al poema citado creemos que sería interesante leerlo bajo esta 

interpretación de Bataille sobre Cumbres borrascosas de Emily Brontë: “Es la vida 

pasada en correrías salvajes a través de las landas, en el abandono de los dos niños, que 

todavía no se vetan constreñidos por ninguna traba, ninguna convención” (Bataille, 2000, 

pág. 30). En efecto, también en la topología de infancia –de la poesía de Gómez Jattin- la 

sexualidad es pura inocencia, es juego, aventura; por lo tanto, no existe la conciencia de 

la trasgresión, no existen límites, ni normas para ser rotas, solo existe una pura y 

desgajada libertad de infancia.  

Por otra parte, expresamos aquí nuestra intención de introducir ciertos matices a las 

interpretaciones que han venido realizando los críticos literarios nacionales sobre la obra 

poética de Raúl Gómez Jattin. Pues, nosotros consideramos que la crítica literaria 

relaciona equivocadamente los poemas que exploran el tópico de la sexualidad infantil 

con la etapa transgresiva del hablante lírico, es decir, confunden los inocentes juegos 

eróticos del yo lírico que presentiza al infante en su espacio mítico, con las trasgresiones 
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no inocentes de un hablante lírico que se ha hecho consciente de sí mismo y de la 

trasgresión; es decir, de un hablante lírico que ha sido expulsado del estadio de inocencia 

paradisiaca o de inocencia trasgresora, para decirlo en palabras de Jaramilllo, y ha pasado 

a habitar un espacio poético cuya base es la conciencia de la trasgresión. 

Con lo anterior no queremos afirmar de ninguna manera que el paraíso de infancia esté 

eximido de violencias irracionales, entropías exuberantes o erotismos intensos, lo que 

queremos señalar es que el hablante lírico infante no tiene conciencia de ello25, es decir, 

carece de la conciencia de trasgresión que han querido ver los críticos en ese estadio 

paradisiaco; de esta forma, decimos que ab intra del paraíso mítico el hablante lírico vive 

en un estado de pura irracionalidad y solo llega a tener noción del mal cuando es 

expulsado de la arcadia mítica, momento en el cual adquiere la conciencia del ser y el 

deber, es decir la conciencia de la prohibición. 

De esta manera, reiteramos –igual que lo hicimos desde el capítulo anterior-  que la 

dialéctica del mal moral gomezjattiana tiene su punto de inflexión y origen en el momento 

en que el hablante lírico pierde su paraíso de inocencia, es decir, en el momento en el que 

el ser adquiere la conciencia del ser y el deber; de ahí que, la conciencia de la trasgresión 

o lo que en este caso sería lo mismo, la conciencia del mal moral, nazcan como causa y 

consecuencia inmediata de esa remota pérdida del estadio paradisiaco del ser.  

Así, pues, la conciencia de la prohibición y la trasgresión estarán íntimamente ligadas ya 

que no es posible trasgredir cuando el ser habita el mundo con una paradisiaca inocencia, 

pero sí es posible hacerlo cuando se pierde la condición anterior, de ahí que colijamos 

                                                           
25 Para nosotros el hablante lírico pasa por dos etapas importantes, la primera es una etapa infantil donde el 

hablante lírico, en tanto construcción retórica, no tiene consciencia de la prohibición y por consiguiente 

tampoco tiene consciencia de la trasgresión. La segunda etapa está representada por un hablante lírico 

adulto que ha perdido su condición infantil, pero que, por el contrario, ha ganado consciencia de sí mismo 

y de la prohibición, por tanto, se convertirá en un hablante lírico al que se le han abierto las puertas de la 

trasgresión. 
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que la prohibición surja como una necesaria reacción contra la irracionalidad de los 

impulsos de un hablante lírico que se ha hecho consciente de sí mismo y de los códigos, 

las leyes y los valores convencionales que rigen la sociabilidad pero que sin embargo ha 

decidido transgredirlos. Así, pues, la trasgresión surgirá en el preciso momento en el que 

el hablante lírico adulto decide ceder ante los impulsos de primitivos y animales que 

primaban en su anterior estadio de inocencia.  

Sobre la prohibición como eje de la conciencia y de la actitud humana ha escrito George 

Bataille lo siguiente: 

La prohibición elimina la violencia, y nuestros movimientos de violencia (y entre ellos 

los que responden al impulso sexual) destruyen en nosotros el tranquilo ordenamiento sin 

el cual es inconcebible la conciencia humana. […] La conciencia no puede entonces 

ocuparse de las prohibiciones como de un error del que nosotros seríamos las víctimas, 

sino como los efectos del sentimiento fundamental del que dependió la humanidad. La 

verdad de las prohibiciones es la clave de nuestra actitud humana 

(Bataille, El erotismo, 2007, pág. 42) 

Efectivamente, la prohibición construye los modelos de conducta de las conciencias 

individuales y colectivas, asimismo, modifica los valores sociales y determina las 

acciones de los hombres con respecto a las instituciones a las cuales pertenecen o hacen 

parte. En la poesía de Raúl Gómez Jattin la prohibición está asociada a la conciencia del 

hombre social, es decir, al hombre adulto que busca reprimir y limitar los consecuentes 

deseos de libertad interior o libertad de infancia del hablante lírico.  

Ahora bien, como se ha dicho, las leyes, las normas y valores formales nacen a raíz de la 

instauración de la prohibición en la vida comunitaria, esto quiere decir que la prohibición 

civiliza al hombre y lo aleja de su condición animal, no obstante, teniendo en cuenta que 

el hombre es fundamentalmente una existencia dual y bifronte, Bataille afirma que existen 

dentro de él fuerzas violentas que mantiene en tensión al ser y lo conducen a la infracción 
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de lo prohibido y, además, lo regresan de inmediato a su  antigua condición de animal 

irracional. Por supuesto, lo que resulta al hombre paradójico y chocante de la trasgresión 

es su capacidad para proyectar imágenes remotas de un estadio de irracionalidad perdida, 

luego envidiada y posteriormente descalificada, rechazada y objetada por la racionalidad.  

Con el movimiento de las prohibiciones, el hombre se separaba del animal. Intentaba huir 

del juego excesivo de la muerte y de la reproducción (esto es, de la violencia), en cuyo 

poder el animal está sin reservas. Ahora bien, con el movimiento segundo de la 

transgresión, el hombre se acercó al animal. Vio en el animal lo que escapa a la regla de 

la prohibición, lo que permanece abierto a la violencia (esto es, al exceso), que rige el 

mundo de la muerte y de la reproducción. 

(ibíd., p. 88) 

Así, pues, esa doble tensión entre la civilización/barbarie o lo que es lo mismo el 

hombre/animal resultaría siendo la base fundamental de toda cultura, la repugnancia y la 

atracción del ser por la trasgresión, esa fuerza que perturba el orden de lo establecido y 

que no respeta las normas, las leyes, ni mucho menos los limites. Al respecto también nos 

dice Freud 

La cultura nació junto con las prohibiciones […] para separarse del primer estadio, 

primitivo y animal, del desarrollo de la humanidad. […] Los impulsos por los que sufren 

[los representantes de la sociedad] nacen de nuevo con cada niño. Además, existe un 

grupo de personas, los neuróticos, quienes reaccionan ya ante el primer grupo de 

frustraciones adoptando un comportamiento antisocial. Esos impulsos pueden ser los 

deseos del incesto, de la antropofagia o del asesinato. 

(cit. en Śmiłek, 2010, p. 260) 

La experiencia trasgresora, la experiencia del mal del hablante lírico gomezjattiano es 

fundamentalmente la experiencia de alguien que ha perdido su condición de infante y que 

reacciona ante la frustración de la perdida, es decir, ante su nueva condición existencial 

regida por la prohibición liberando toda una carga de impulsos de naturaleza malvada que 

podríamos llamar con Freud como de tipo antisocial. 
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En ese sentido creemos que la primera experiencia trasgresora que debe ser reseñada en 

la poesía del cereteano la encontramos en el plano del lenguaje y en la apropiación que 

este hace de los “estratos prohibidos del habla”, de sus “inflexiones raizales, populares y 

coloquiales” y principalmente del “manejo libre y espontaneo” que convierten a Raúl 

Gómez Jattin en un poeta cargado “de singularidad en el contexto de la poesía 

colombiana” (Bustos, 2018b, pág. 126), como nos ha dicho con lucidez Rómulo Bustos; 

asimismo, no podemos sustraernos a la intención de citar aquí a Jaramillo quien ha dicho 

sobre esa misma singularidad de las inflexiones retoricas de Gómez Jattin “lo esencial es 

que son explícitas y  hasta un punto que, para hallar comparaciones, es necesario 

trasladarse a otras lenguas, a ciertos poemas de Allen Ginsberg o de Jean Genet.” 

(Jaramillo, 2018, pág. 96) 

En efecto, es frecuente el uso del circuito lexicográfico vulgar para connotar acciones 

sexuales como certeramente lo reafirman las citas anteriores, sin embargo, no deja de ser 

extraño que el aliento trasgresor en el tono del lenguaje contraste con un contenido 

dominado por un hablante lírico que personifica al infante que explora el mundo y, 

además, explora una sexualidad casi prototípica que se vale de inocentes tanteos y de 

pueriles exploraciones eróticas; de ese grupo de poemas que poseen un lenguaje 

trasgresor y un contenido inocente y exploratorio hacen parte por ejemplo “Polvos 

Cartageneros”, “Venía del mercado excitada y dispuesta”, “…Donde duerme el doble 

sexo” “La gran metafísica es el amor”, donde el meollo moral que desencadena la 

trasgresión se encuentra particularmente ausente.  

Maritza  Qué nombre tan horrible  Como su cara 

Pero tenía un culo que sacaba la cara por ella 

Y unas tetas como papayas blanditas 

que no había necesidad de tocar  
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Venía del mercado excitada y dispuesta 

 

Me llevaba a un rincón y me acariciaba 

lo más rápidamente posible  Y lo mamaba 

De maravilla  Fantástico como diría José Barguil 

 

Yo la quería más que a nadie  El chiquito 

lo tenía caliente y querendón   Y 

sabía moverlo como una licuadora 

 

Después del asunto me temblaban las piernas 

y al cuerpo le entraba un sudor frío 

y unas ganas de irse para donde mi mamá 

(“Venía del mercado excitada y dispuesta” DA, p. 139) 

Nótese, pues, el contraste entre el uso de las palabras “culo”, “tetas”, “mamaba”, 

“chiquito”, “querendón”, con la ingenuidad de las acciones y de las reacciones del 

hablante lírico infante, que tras la experimentación de la culminación erótica y del clímax 

amoroso no encuentra precedentes en los que fundamentar las acciones y las reacciones 

eróticas de su cuerpo, de ahí que, exprese veladamente su deseo de exiliarse o refugiarse 

en el cuerpo nutricio y protector de la madre.  

En el poema “La gran metafísica es el amor” por ejemplo las zonas tabúes del verbo se 

hacen patentes para significar la sexualidad inocente y “casi virgen” de cuatro niños que 

ignoran la prohibición y el imperativo social y, además, ignoran el carácter zoofilico de 

sus relaciones; no obstante, esa mencionada ingenuidad infantil no les impedirá mentir de 
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forma pueril ante los adultos para conservar su paraíso adánico henchido de deleite y 

fruición. 

Nos íbamos a culear burras después del almuerzo 

Con esas arrecheras eternas de los nueve años 

Ante los mayores nos disfrazábamos de cazadores 

de pájaros  La trampa con su canario  De  colectores 

de helechos y frutas  Pero íbamos a gozar del orgasmo 

mas virgen  El orgasmo milagroso de cuatro niños  

y una burra  Es hermosísimo ver a un amigo culear 

Verlo tan viril meterle su órgano niño 

en la hendidura estrecha del noble animal  Pero 

profunda como una tinaja  Y el resto del 

grupo se prepara gozoso  Gozando el placer de otro 

(“La gran metafísica es el amor” DA, p. 104) 

El carácter de la mentira, pues, carecerá de voluntad transgresiva teniendo en cuenta que 

el infante no tiene consciencia de la prohibición; dicho esto, pensamos que la mentira 

tiene como finalidad última perpetuar el orden mítico de la libertad infantil, lugar signado 

por una libertad que no tiene conciencia de sí misma porque es absoluta y no esta sesgada 

por la prohibición. 

3.2 La rebelión del Eros 

Por otra parte, el lenguaje que verdaderamente resulta trasgresor ni siquiera hace acopio 

de lo que juiciosamente Bustos llamaba en la cita anterior los “estratos prohibidos del 

habla”, lo que hace verdaderamente transgresivo dicho lenguaje es la cruda explicitud de 

la sexualidad y la actitud descarnada con la que el hablante lírico convierte la palabra, al 

fin y al cabo, en cópula. Así, esa actitud poética, esa fuerza dinamizadora de las potencias 
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del ser corresponderá a lo que Bataille reconoce como el rasgo distintivo del erotismo, 

esto es, el deseo, que según él es “lo que en la conciencia del hombre pone en cuestión al 

ser.” (Bataille, El erotismo, 2007, pág. 20), es decir, lo que lo moviliza hacia el 

cuestionamiento, el desafío y la trasgresión de la prohibición, de lo instaurado y de lo 

real. 

El erotismo, será, entonces, en Tríptico ceretano la fuerza modeladora que dibujará los 

contornos del yo lírico en cuanto a sus modos y formas de habitar el espacio poético, 

asimismo, dicha fuerza también será la encargada de dibujar los signos e iconografías que 

adquieren los cuerpos durante la culminación del acto erótico. Así, pues, y dicho lo 

anterior el paradigma erótico que tiene mayor relevancia en la poesía gomezjattiana es 

fundamentalmente como dirían Agamez y Serrano (Agamez & Serrano, 2011), y 

recientemente, Guerrero y Escobar (Guerero & Escobar, 2017), en sus trabajos sobre el 

erotismo gomezjattiano, un erotismo de índole homosexual. 

En efecto, un erotismo homosexual que resalta doblemente su condición trasgresora ya 

que conserva la fuerza del deseo y además rechaza el binomio masculino/femenino “como 

fundamento de la diferencia que estructura las relaciones sociales” (Álvarez, 2005, pág. 

37), así, el erotismo homosexual potencializará -si lo decimos en palabras freudianas- la 

condición antisocial del hablante lírico y además resaltará la nostalgia latente por la 

pérdida del paraíso de infancia, esa topografía adánica anterior al orden patriarcal donde 

era inexistente la represión de los deseos “prohibidos” y donde el hablante lírico no debía 

amoldarse a un orden social preestablecido en el que predominara de forma violenta el 

paradigma heterosexual.  

No es para nada gratuito que Raúl Gómez Jattin comience el poemario Del amor dedicado 

según él al erotismo y a la trasgresión con el poema “Que ellas perdonen a Rafael 

Salcedo”  
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Pero el amigo es el amigo y ellas perdonen 

No aguantan tanta parranda como Rafael Salcedo 

Como Rafa Salcedo Castañeda de mi corazón 

Armonía en la masculinidad de un alma 

como la brisa inmensa y fresca del Universo 

No aguantan tanta guitarra como el gran 

amigo de mi vida entera el viejo Rafa 

El cienaguero ilustre Bello y trágico 

como un pájaro en medio de la tormenta 

(“Que ellas perdonen a Rafael Salcedo”, DA, p. 103) 

Un poema que como nos dice Víctor Rodríguez es un “auto de fe de identidad”, una 

declaración sobre las opciones eróticas “fuera de la heterosexualidad” (Rodríguez, 2018, 

pág. 303) y un reconocimiento de la amistad homosexual que sobrepasa la simple 

invitación sexual y la simple declaración del deseo, pero además y más importante aún el 

poema representa la entronización de la fiesta, es decir, la entronización por unos instantes 

de los impulsos tumultuosos que primaban en el anterior estadio paradisiaco del hablante 

lírico.  Al respecto de la fiesta y su potencialidad transgresiva nos dice Bataille: 

Por excelencia, el tiempo sagrado es la fiesta. La fiesta no significa necesariamente, como 

la que sigue a la muerte de un rey a la que me he referido, un levantamiento en masa de 

las prohibiciones; ahora bien, en tiempos de fiesta, lo que está habitualmente prohibido 

puede ser permitido, o incluso exigido, en toda ocasión. 

(Bataille, El erotismo, 2007, pág. 50) 

De esta manera, en tiempos de fiesta, parranda y guitarra el hablante lírico homosexual 

cree de alguna forma que ha recuperado su paraíso de libertad y con ello la posibilidad de 

revelar, sin esperar ser juzgado, su homosexualidad, no obstante, el periodo festivo no 

suele ser prolongado por lo que el hablante lírico tendrá que emigrar a otros espacios y 
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adquirir con ello nuevas prácticas espaciales, es decir, nuevos patrones y formas de 

conducta que se correspondan con el orden establecido, impuesto por la sociedad. 

Así, pues, aunque el hablante lírico declare sin ambigüedades su homosexualidad como 

en este poema “supe/ que días antes te habían mandado de vacaciones/ a Paris  Para que 

te olvidaras de mí  El Poeta/ del pueblo  Ése que se ha ganado una triste/ fama de marica 

por tu cuerpo adorado” (“Serenata”, DA, p. 123), él suele preferir alejarse de los lugares 

que representan el orden, por ejemplo es difícil encontrar un poema en el que el acto 

erótico se desenvuelva en un parque, en una plaza pública o en una avenida, porque sus 

lugares preferibles son los rincones, el cuarto y los lugares apartados. Por ejemplo, en el 

poema “Sanos consejos a un adolescente” 

Oye muchacho de mi pueblo 

Muchacho hijo de una amiga de otros tiempos 

Cuando a uno le gusta un hombre mayor 

(Y más si es poeta como yo) No hace tonterías 

tales como mostrarle el nuevo carro de la familia 

sin llevarlo a un lugar oscuro y bello 

(“Sanos consejos a un adolescente”, DA, p. 142) 

El hablante lírico invita veladamente a su interlocutor a que lo lleve a dar un paseo a un 

lugar alejado del pueblo donde luego puedan libremente “forcejear bajo las sábanas/ en 

busca de quién va primero”, es decir, el hablante lírico invita al joven a exiliarse de la 

esfera pública o lo que es lo mismo para el homosexual, de la sanción moral. Así, esa 

invitación tiene como único fin enseñar al joven la yuxtaposición entre lo público y lo 

privado, lo que nos hace colegir que de ninguna forma es cierto que el hablante lírico 

carezca en sentido estricto de pudor, que recordemos, decía Jaramillo era uno de los 

rasgos distintivos de la poesía de Raúl Gómez Jattin. 
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Dicha conciencia de la yuxtaposición publico/privada nos confirma que la conciencia del 

ser y del deber, es decir, de la prohibición es tan fuerte que hace comprender al hablante 

lírico que la esfera pública es una dimensión topográfica prohibida para el vínculo 

afectivo de tipo homosexual, ya que la sanción moral solo permite el afecto publico 

heterosexual, mientras que “el homosexual es siempre obligatoriamente desplazado a un 

dominio privado” (Álvarez, 2005, pág. 38) 

Por otra parte, en el orden del contenido poemático el hablante lírico ejerce el mal moral, 

es decir, la trasgresión cuando “corrompe” al joven inexperto con su incitación a la 

destrucción y a la violencia, como en este pasaje que continúa el poema citado “Ni le 

habla del precio de la nueva porcelana comprada/ en cualquier supermercado de la gran 

ciudad/ sin proponer romperla”, o “Habla de lo que fuiste o serás/ De las rabietas del viejo 

carramplón/ de tu tío rico cuando le robas los dólares falsos/ De las patadas que le diste a 

tu enemigo” (“Sanos consejos a un adolecente”, p. 142), lo que resulta extraño  porque 

contradice las tradicionales relaciones homoeroticas de herencia platónica. Por eso, 

creemos conveniente recordar aquí este fragmento del discurso del sabio Pausanias 

proferido en el contexto de El banquete de Platón sobre las relaciones homosexuales de 

tipo pederasta, que además fueron adoptadas por gran parte de la poesía universal 

dedicada a explorar el topos del amor homoerótico. 

Es preciso, por tanto, que estos dos principios, el relativo a la pederastia y el relativo al 

amor a la sabiduría y a cualquier otra forma de virtud, coincidan en uno solo, si se 

pretende que resulte hermoso el que el amado conceda sus favores al amante. Pues cuando 

se juntan amante y amado, cada uno con su principio, el uno sirviendo en cualquier 

servicio que sea justo hacer al amado que le ha complacido, el otro colaborando, 

igualmente, en todo lo que sea justo colaborar con quien le hace sabio y bueno, puesto 

que el uno puede contribuir en cuanto a inteligencia y virtud en general y el otro necesita 

hacer adquisiciones en cuanto a educación y saber en general, al coincidir justamente 

entonces estos dos principios en lo mismo, sólo en este caso, y en ningún otro, acontece 

que es hermoso que el amado conceda sus favores al amante. 
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(Platón, 2005, pág. 20) 

Efectivamente, en este discurso Pausanias defiende las relaciones homosexuales 

pedofílicas argumentando que dichos amoríos se justificaban por el crecimiento espiritual 

e intelectual que el maestro (amante) pudiera aportarle al joven pupilo (amado).  

Sin embargo, como lo adelantábamos dichas relaciones pedofílicas se definen en la poesía 

de Gómez Jattin en contradicción con los argumentos de Pausanias, de ahí que, por 

ejemplo, la virtud aludida por este último fuera combatida por el hablante lírico 

gomezjattiano concretamente en el poema anterior con una especie de contra-virtud que 

pone al servicio del mal a la primera, es decir, la pervierte como hace el hablante lírico 

con el joven amante del poema; asimismo, la contravirtud actuará como fuerza detonante 

que activará las reacciones de ese mismo hablante lírico contra el ordenamiento social, 

en este caso representado por la familia del joven, a quien como irónicamente se titula el 

poema enseña: “Sanos consejos a un adolecente” o lo que sería lo mismo, enseña 

malévolos consejos henchidos de destrucción, violencia y crimen. 

Por otra parte, aunque el erotismo trasgresor y marginal de tipo homosexual predomine 

en gran parte de la obra poética del cereteano; dedicada a explorar el tópico erótico, 

también existe otro tipo de erotismo que no suele ser muy reseñado por la crítica, tal vez 

por el bajo número de poemas en los que está presente, hablamos pues, de un erotismo 

ambiguo o de tono neutro. Y casualmente el poema que mejor nos deja ver la naturaleza 

de ese hablante lírico que toma cuerpo en ese momento erótico es el bellísimo “Casi 

obsceno” que citaremos aquí en su totalidad 

Si quisieras oír lo que me digo en la almohada 

el rubor de tu rostro sería la recompensa 

Son palabras tan íntimas como mi propia carne 

que padece el dolor de tu implacable recuerdo 
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Te cuento ¿Sí? ¿No te vengarás un día? Me digo: 

Besaría esa boca lentamente hasta volverla roja 

Y en tu sexo el milagro de una mano que baja 

en el momento más inesperado y como por azar 

lo toca con ese fervor que inspira lo sagrado 

  

No soy malvado trato de enamorarte 

intento ser sincero con lo enfermo que estoy 

y entrar en el maleficio de tu cuerpo 

como un río que teme al mar, 

pero siempre muere en él. 

(“Casi Obsceno”, DA, p. 122) 

En el poema predominan los términos gramaticales de género neutro que remiten o 

pueden referenciar tanto al cuerpo femenino como al masculino, esta actitud, como lo 

dijimos es muy singular en la poesía de Gómez Jattin y tiene como finalidad diversificar 

las lecturas posibles del poema. Así por un lado tendríamos la de un lector versado en la 

lectura de los poemas de Raúl Gómez Jattin que asociaría el signo característico del 

hablante lírico gomezjattiano, es decir, su homosexualidad, con su interpretación de este 

poema, de ahí que posiblemente el lector lo defina como un ejemplo más del erotismo 

homoerótico gomezjattiano; por otra parte, tendríamos una lectura del tipo heterosexual 

para quien quisiera interpretarlo de esa forma. Así por ejemplo podemos constatarlo en la 

tercera estrofa del poema citado “Besaría esa boca lentamente hasta volverla roja/ Y en 

tu sexo el milagro de una mano que baja/ en el momento más inesperado y como por azar/ 

lo toca con ese fervor que inspira lo sagrado” (“Casi obsceno”, DA, p. 122), donde el 
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erotismo “ambiguo” hace evocación de ciertas partes del cuerpo al eludir la descripción 

precisa de los rasgos y características de los géneros sexuales. 

3.3 La dimensión poética de la muerte, el asesinato y el suicidio 

Ahora bien, dejando de lado el tópico erótico diremos que otro de los elementos que 

podemos asociar con la cuestión del mal gomezjattiano es el de la descomposición y la 

degradación corporal y psíquica del hablante lírico. De ese tópico se desprenden los temas 

de la vejez, la muerte, el suicidio, el asesinato y la locura; los dos primeros, recordemos, 

los reseñamos en el capítulo anterior por considerar que hacen parte del mal que se 

padece, es decir, del mal que está representado por el sufrimiento, mientras que los tres 

últimos pertenecen a ese otro tipo de mal que es el mal moral, es decir, el que está 

representado por la trasgresión. 

Así, pues, resulta extraño que tanto la muerte, el asesinato y el suicidio aparezcan como 

temas indirectos, es decir, aparezcan como tópicos cuya acción se mantiene a cierta 

distancia del hablante lírico, quien actúa como mero espectador o como mera presencia 

contemplativa. En dichos poemas la acción violenta recae sobre los otros, esto es, sobre 

los actores y receptores que están conectados entre sí por la tormentosa particularidad de 

sus relaciones familiares. 

Borracho en sus buenos tiempos 

era el ciego paralítico 

Mala gente ése que hoy inspira 

una piedad asqueada 

 

Amigo de la rabia contra ella 

de golpearla y arrastrarla por las calles 
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tirándola de su hermosa trenza endrina     

 

Un balazo en la noche 

despertó a los vecinos que la compadecían  

y que atestiguaron intento de suicidio 

(Ella jamás fue encarcelada)  

(“Historia verdadera” AVS, p. 91) 

El hablante lírico, ya se ha dicho, no tiene otro papel en el poema que el de observador y 

comentador de la escena, que podríamos decir está caracterizada por la tormentosa 

singularidad de la relación entre la asesina y el asesinado. Así, pues, dicha singularidad 

servirá como núcleo detonante de la acción violenta, no obstante, si en este poema el 

crimen queda impune gracias al sufrimiento que en otro tiempo le infringiera el asesinado 

a su asesina, en este otro poema, que a continuación trascribimos, el actor poemático26 se 

expone a la más cruda sanción moral. 

Camina como arrastrando su sombra 

No mira a nadie ni nadie lo mira 

Hay un vacío a su alrededor 

como un hacha levantada 

Salió hace unas semanas de la cárcel  

Lo declararon inocente unos jueces venales 

 

Fue a visitar a los viejos amigos 

y éstos le cerraron las puertas en la cara 

                                                           
26 En lo sucesivo utilizaremos el término “actor poemático” como metáfora cinematográfica para señalar 

que en los poemas que hacemos alusión el hablante lírico actúa como narrador objetivado, es decir, como 

comentador y observador de la escena que es llevada a su culminación por el “actor poemático”. 
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Y así todo el mundo 

Hay un cerco de púas en torno a Carlos 

el parricida   

(“Un asesino” R, p. 52) 

En efecto, la sanción moral, ese “cerco de púas” más hiriente y doloroso que la reclusión 

carcelaria es el pan diario del asesino, ¿pero por qué el hablante lírico evita tomar partido 

en el enjuiciamiento público del presunto asesino? Puede ser, pensamos, por la 

contrariedad que le causa la superioridad moral de los otros o también puede ser por una 

posible identificación con el sufrimiento padecido por el actor poemático, quien como él 

sufre el ajusticiamiento, el castigo y el exilio de la esfera pública. Así, pues, sea como 

fuere, solo sabemos que el hablante lírico no toma partida en el destino del actor 

poemático y se limita tan solo a proyectar de manera fílmica las imágenes de su 

sufrimiento. 

Esa técnica poética que llamaremos aquí “el objetivismo fílmico”, bien pudiéramos decir 

que fue heredada por Raúl Gómez Jattin en la temprana afición de sus años escolares por 

el cine neorrealista italiano (Fiorillo, 2003).  

Además de los poemas antedichos el poeta también utiliza dicha herramienta en “El 

suicida”, donde introduce por primera y última vez el tópico del suicidio en el libro 

Tríptico cereteano. 

Airoso en su galope 

levantó la mano armada 

hasta su sien 

y disparó: 

suave derrumbe 

del caballo al suelo 
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Doblado sobre un muslo 

cayó 

y sin un solo gemido 

se fue a galopar 

a las praderas del cielo 

(“El suicida” AVS, p. 79) 

En rigor, este poema ejemplifica como ningún otro el afán descriptivo que toma cuerpo 

en la poesía gomezjattiana cuando esta hace acopio del “objetivismo fílmico”, pues, aquí 

se hace patente una excepcional recreación de las superficies, de las imágenes, de los 

objetos inmediatos y de los detalles de la acción suicida que configuran un plano 

“objetivado” de la escena. Una escueta escena donde primero se nos es dado observar al 

actor poemático galopando tranquilamente en su caballo y luego sin previo aviso se nos 

es dado observar un plano superpuesto que hace inevitable el advenimiento del desenlace 

fatal, desenlace que contra todo pronóstico es descrito sin emociones, sin 

sentimentalismo, “sin un solo gemido” (“El suicida” AVS, p. 79), pues, la acción no es 

narrada, es solo descrita. 

3.4 El efecto liberador de la locura y la mendicidad. 

Por otra parte, es necesario que introduzcamos aquí otro tópico intrínsecamente ligado al 

problema del mal gomezjattiano, tal es el de la locura, que contrario al topos anterior en 

el que el hablante lírico carece de protagonismo escénico en este se convierte desde un 

punto de vista vivencial, autobiográfico y subjetivista en actante principal.  

No en vano Raúl Gómez Jattin respondía ante la pregunta del periodista y escritor Pedro 

Badrán Padauí sobre la relación entre locura y poesía de esta manera “-Soy un hombre 

tan lúcido que hasta loco soy. Ser loco es vivir en un deslizamiento de la realidad que 

habito en mis poemas” (Badrán, 2018); en efecto, la realidad aludida por el poeta es la de 
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los impulsos irracionales y sensitivos, esa dimensión vital que busca alcanzar nuevamente 

la libertad de la infancia, es decir, ese paraíso arcádico de ingenuidad donde el ser no está 

enfrentado en una lucha persistente contra la excesiva censura de la racionalidad. 

La locura, será entonces una reacción del hablante lírico contra el sufrimiento padecido, 

es decir, contra el mal causado por la otredad; su finalidad será precisamente reaccionar 

contra los causantes del mal de sufrimiento utilizando esa fuerza de irracionalidad 

trasgresora y liberadora de las pasiones reprimidas y censuradas por el imperativo social.  

No obstante, aunque la locura no tenga como finalidad última trasgredir o causar el mal, 

sino servir de resguardo y morada simbólica de ese hablante lírico que ha perdido la 

inocencia paradisiaca, si tendrá colateralmente efectos transgresivos, ya que al hablar 

desde la locura liberará el lenguaje de su aprisionamiento ético y también de las cargas 

normativas del deber y de la moral, tal como nos sugiere Ewa Śmiłek en su estudio sobre 

La desviación en la poesía de Leopoldo María Panero. 

Hablar desde la locura es hablar liberado de la moral, de la conciencia o del deber, “es 

liberarse de las lógicas sociales dominantes por vía de situarse en un espacio de identidad 

más allá, en otro lenguaje” (Labrador Méndez, G., 2007: 25).  

(Śmiłek, 2010, pág. 264) 

En efecto, la locura se establecerá como un espacio de identidad propio, un lenguaje libre 

de la moral donde nuevamente es posible la trasgresión; no obstante, el estado de locura 

jamás tendrá la extraordinaria fuerza liberadora de la infancia –a la que aspira a duplicar 

y reproducir- teniendo en consideración que en el estado de inocencia paradisiaca el 

infante existe en el mundo fuera del circulo de la sociabilidad, es decir, existe in puris 

naturálibus, mientras que en el estado de locura el hablante lírico se encuentra sometido 

al ordenamiento social, es decir, se encuentra supeditado y subordinado a las leyes, 

normas y valores formales que lo incluyen o lo excluyen a la vez del círculo social. Esa 
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dinámica de inclusión y exclusión creará una relación angustiante entre el hablante lírico 

“loco” y la sociedad; creemos que este poema sin título que fue uno de los tantos que 

quedaron dispersos después de la muerte del poeta representa muy bien esa tensión entre 

el loco y la sociedad que en este caso esta personificada por el psiquiatra. 

Rodeado de una vana biblioteca 

(literatura médica que enseña a los siquiatras 

a ganarse los mal habidos dineros 

que les da nuestra locura) 

me dice con gran satisfacción  

y desprecio premeditado 

que tengo el alma enferma 

Me lo dice desde 

su acomodada alma de burócrata 

del estado 

de esa alma gorda obesa 

de facilidades cotidianas de esa alma 

plena de una salud inmunda 

higiénica como venda de hospital 

aséptica como quirófano  

De esa alma saturada de antisépticos 

contra el dolor humano 

de esa alma quieta y gris como el lodo de las ciénagas 

y yo sonrío 

de los dientes para afuera por no pegarle una patada en el culo    

(Jattin, 2018, pág. 269) 
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Ciertamente en este poema se hacen palpables los impulsos violentos del hablante lírico 

contra el ordenamiento social, esas ganas de “pegarle una patada en el culo” al médico 

psiquiatra reflejan la potencialidad transgresiva del deseo, asimismo, dicha potencialidad 

transgresiva se ve resaltada por el uso del estrato vulgar del habla que en este caso 

funciona como un poder liberador que se lanza en ristre contra el psiquiatra (orden social) 

y destruye el recato solemne que la relación médico/paciente, loco/sociedad exige al 

lenguaje del poema; así, pues, en el punto en el que se desacraliza el lenguaje poético se 

desacraliza también el contenido del mismo, de ahí que, el hablante lírico nos lleve como 

diría Bustos “al punto limite donde la imagen que habita su garganta, que la centra, estalla, 

se fragmenta.” y nos deje en el “punto cero de la libertad, de toda ética, en el punto cero 

del hombre, el agujero negro, el ou-topos donde el hombre nace y se aniquila.” (Bustos, 

2018b, pág. 126). 

Ese trayecto, pensamos, esa marcha del hablante lírico hacia la aniquilación bien pudiera 

documentarse en el paso del poema sin título a la sórdida atmósfera del poema “Elogio a 

los alucinógenos” donde el hablante lírico compara los escenarios tradicionalmente 

asociados a la aniquilación, a la enfermedad y al crimen con la opulencia consumista de 

la sociedad. 

Voy de hospital en cárcel en conocidos inhóspitos  

como ellos  Almas con cara de hipodérmica 

y lecho de caridad  Entregándole mi compañía 

a cambio de un hueso infame de alimento 

 

Toda esa gran vida a los alucinógenos debo 

La delicadeza de un alma no está casi 

en lo que se apropia  Sino en el desprecio de ese estorbo 
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sangriento cual banquete de Tiestes 

que la opulencia inconsciente ofrece vana y fútil 

(“Elogio a los alucinógenos”, AVS, p. 97) 

En efecto, la comparación resulta a todas luces insólita porque subvierte las aceptaciones 

usuales de los escenarios, los hospitales y las cárceles dejan de ser lugares de 

podredumbre y muerte y se convierten en lugares donde el hablante lírico encuentra la 

compañía y la compasión que no encuentra en el ámbito social, es decir, en ese ámbito de 

lo humano embadurnado de barbarie, destrucción y antropofagia simbólica, pues, 

recordemos que la metáfora del poema “cual banquete de Tiestes”27 busca representar a 

una sociedad (Tiestes) engañada por la opulencia y por el consumismo (Atreo), que se 

alimenta de la carne de sus propios hijos, es decir, de  aquellos individuos que son 

extensiones de su cuerpo social. 

Sin embargo, el poeta conoce la verdad, sabe de antemano que la sociedad es una 

putrefacta enfermedad del espíritu que pervierte y aniquila a sus propios hijos, de ahí su 

preferencia, su predilección por las cárceles, por los hospitales, por las aceras, es decir, 

por la marginalidad. Esa propensión marginal se hace radicalmente patente en el poema 

sin título que abre el libro póstumo Poemas de la locura (2000) 

Está tendido en la acera 

Su alma está ausente 

Su sensibilidad presente 

No consigue conciliar el sueño 

La cara sobre el dorso de la mano 

pretende una mínima comodidad 

                                                           
27 La metáfora hace referencia al mito griego en el cual Tiestes engañado por su hermano Atreo se come la 

carne de sus hijos asesinados por este último. 
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La gente pasa en sus raudos carros 

Las estrellas brillan para el desdichado 

(Libro de la locura, p. 195) 

El hablante lírico convertido en un habitante callejero descubre la libertad y la 

independencia de espíritu en el punto límite de la autodestrucción, esto es, en esa 

intemperie citadina donde el ser se entrega a la mendicidad como única forma de 

expiación y purificación de las trampas del espíritu social, del que nunca se deja captar, 

del que siempre se mantiene independiente y libre. 

Por supuesto la independencia y la libertad interior magnifican el ser del hablante lírico, 

lo endiosa, lo diviniza. No obstante, la sociedad no está interesada en reconocer esa 

“virtud” o esa “contra-virtud”, por eso, desde el poema inicial de Retratos “El Dios que 

adora” el hablante lírico se autorretrata y se reconoce así mismo “vaciando” como diría 

Bustos: “el concepto de Dios que, de objeto de adoración, por excelencia, pasa a ser sujeto 

de la adoración” (Bustos, 2018b, pág. 119) 

Soy un dios en mi pueblo y mi valle 

No porque me adoren  Sino porque yo lo hago 

Porque me inclino ante quien me regala 

unas granadillas o una sonrisa de su heredad 

O porque voy donde sus habitantes recios 

a mendigar una moneda o una camisa y me la dan 

Porque vigilo el cielo con ojos de gavilán  

y lo nombro en mis versos  Porque soy solo 

Porque dormí siete meses en una mecedora 

y cinco en las aceras de una ciudad 

(…) 
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Porque no soy bueno de una manera conocida 

 (“El Dios que adora”, R, p. 42) 

En rigor, el hablante lírico se autoproclama y se erige a sí mismo una estatua metafísica 

que “parece(...)/ de arena en pleno pleamar/ y no se derrumba” (“El que supo medir sus 

propias distancias”, AVS, p), tal vez porque está construida –como dijera Moreno Durán 

sobre José Cemí el personaje homosexual de la novela Paradiso de Lezama lima- por un 

grito de rebeldía de ese “homosexual que halla la paz en la intimidad sagrada de la 

demencia, esa otra y privilegiada forma de sabiduría” (Moreno-Durán, 2017, pág. 556). 
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Conclusiones 

 

A lo largo de esta investigación hicimos un recorrido genealógico sobre la intensificación 

del mal en la literatura moderna, comenzamos nuestro recorrido analizando la obra del 

Maques de Sade, al que consideramos iniciador de la relación entre la cuestión del mal y 

la literatura; asimismo, analizamos las distintas características que asumió el mal en las 

literaturas de los periodos decadentista y romántico, y finalmente, analizamos el problema 

en algunas obras de la literatura colombiana entre las que mencionaremos las de José 

Asunción Silva, Barba Jacob, Jorge Gaitán Duran, Héctor Rojas Herazo, Rómulo Bustos, 

entre otros. 

De igual forma profundizamos en el estudio del poemario Tríptico cereteano del poeta 

colombiano Raúl Gómez Jattin a la luz de la aludida intensificación del mal en la literatura 

moderna. En dicho análisis explicamos la forma en la que el hablante lírico se vio forzado 

a trasgredir todas las interdicciones impuestas por el imperativo social luego de la 

perdida/expulsión del paraíso mítico de infancia. 

Además, terminamos dándonos cuenta que los poemas de Raúl Gómez Jattin que 

exploran el tópico de la sexualidad infantil no pertenecen a la etapa transgresiva del 

hablante lírico como lo ha interpretado gran parte de la crítica literaria nacional que ha 

analizado la obra poética del cereteano, visto que, el hablante lírico que aparece recreado 

en esos poemas no tiene consciencia de la prohibición y en consecuencia carece de 

consciencia de la trasgresión. 

 

 



113 
 

Bibliografía 

 

 

Agamez, D., & Serrano, C. (2011). Amor y erotismo: la palabra desnuda de Raúl Gómez 

Jattin. Visitas al patio, 73-96. 

Aletta, G. (2003). “Deutsches Requiem”: Borges y una visión del nazismo. A contra 

corriente, 151-166. 

Álvarez, E. (2005). La ambigüedad nostálgica del "yo": Homoerotismo y crítica social en 

la poesía de Jaime Gil de Biedma. Revista de estudios hispánicos, 27-52. 

Aquino, T. d. (197). Cuestiones disputadas sobre el mal. Pamplona: Eunsa. 

Bachelard, G. (2014). La poética de la ensoñación. Mexico: Fondo de cultura económica. 

Badrán, P. (2018). Soy tan lúcido que hasta loco soy. En L. E. Sierra, Raúl Gómez Jattin 

(págs. 69-73). Bogotá: Letra a letra. 

Bauman, Z. (2005). Modernidad liquida. Buenos Aires: Fondo de cultura económica.  

Bataille, G. (2000). La literatura y el mal. Barcelona: Tusquets Editores S.A. 

Bataille, G. (2007). El erotismo. Madrid: Tusquets. 

Beauvoir, S. d. (2000). ¿Hay que quemar a Sade? Madrid: Visor dis. 

Borda, G. C. (1995). Historia portatíl de la poesía Colombiana. Bogota: Tercer mundo 

editores. 

Bustos, R. (2013). La pupila incesante. Cartagena: Universitaria. 

Bustos, R. (2018a). Muerte de Dios y Poesía Moderna. Cartagena: Universitaria . 

Bustos, R. (2018b). El resplandor ético de la palabra obscena. En L. E. Sierra, Raúl Gómez 

Jattin (págs. 117-129). Bogotá: Letra a letra. 

Cadavid, J. (1989). La inocencia del poeta genuino . Boletín Cuhural y bibliografico Vol. 

26, num. 111, 103-104. 

Caraballo, J. (14 de Julio de 2018). De la urbe. Obtenido de De la urbe: 

http://delaurbe.udea.edu.co/2012/02/23/la-danza-inmovil-del-poeta/ 

Carranza, M. M. (2013). Carranza por Carranza. En E. Carranza, Los días que ahora son 

sueños (pág. 326). Bogotá: Fondo de cultura económica. 

Duran, J. G. (1973). El libertino o la revolución. Bogotá: Júcar. 

Duran, J. G. (2004). Amantes. Bogotá: Universidad Externado de Colombia. 

Eliade, M. (2001). Mito y realidad. Barcelona: Editorial Labor. 

Estrada, J. A. (2003). La imposible teodicea. Madrid: Trotta. 



114 
 

Ferrer Ruiz, G. (2002). El Caribe en la obra de Raúl Gómez Jattin. Estudios de literatura 

colombiana N.10, 109-114. 

Fiorillo, H. (2003). Arde Raúl. Bogota: Panamericana. 

Freud, S. (2015). Lo Siniestro. Barcelona: CreateSpace. 

Friedrich, H. (1959). Estructura de la lírica moderna. Barcelona: Seix Barral. 

Garcés, J. L. (2008). Literatura en el Caribe Colombiano, señales de un proceso. 

Barranquilla: CIUc. 

García, A. A. (2009). Libertad y gracia en San Agustín de Hipona. Metafísica y libertad”. 

Cuadernos de Anuario Filosófico. Serie universitaria, 201-205. 

Ginzburg, C. (1986). El queso y los gusanos. Madrid: Muchnik. 

Gomezcásseres, R. (2012). Una poética de lo inefable. Cuaderno, # 2-3, 91-122. 

Guerero, S., & Escobar, Y. (2017). Homoerotismo y sociedad: una polifonía de fuerzas 

en la poesía de Raúl Gómez Jattin. Cuadernos de Literatura del Caribe e 

Hispanoamérica, 141-161. 

Herazo, H. R. (2013). Obra poética. Bogotá: Instituto Caro y Cuervo. 

Jaramillo, D. (2018). El transgresor inocente. En M. E. Sierra, Raúl Gómez Jattin: 

Entrevistas, evocaciones y 7 poemas inéditos (págs. 91-108). Bogotá: Letra a 

letra. 

Jattin, R. G. (2018). Qué te vas a acordar Isabal, Poesía reunida. Bogotá: Uniediciones. 

Marín, P. (2007). La ética, la estética y erotismo: La reflexión crítica de Jorge Gaítan 

Duran. Revista Iberoamericana, 195-209. 

Martínez, J. P. (2012). El mal sufrido como vía de acceso a la trascendencia: una revisión 

del problema del mal en Paul Ricoeur. Metafísica y persona: filosofía, 

conocimiento y vida, 138-162. 

Martínez Mogollon, J. (2014). Deicidio e introspección: Caminos hacia la liberación del 

miedo a la muerte en Esplendor de la mariposa de Raúl Gómez Jattin. (Tesis de 

pregrado, Universidad de Cartagena).  

Martínez Pereira, E. (2006). Una poética del sufrimiento: Raúl Gómez Jattin a través de 

Karl Jaspers. (Tesis de pregrado, Universidad Pontificia Bolivariana).  

Moreno-Durán, R. H. (2017). De la barbarie a la imaginación. Bogotá: Lumen. 

Murillo, A. T. (2016). Poetas de los años setenta en Colombia: denominaciones y 

singularidades. Estudios de literatura colombiana, 107-120. 

Nietzsche, F. (2005). La genealogía de la moral. Gedisa: Madrid. 

Otto, R. (1980). Lo santo: lo racional y lo irracional en la idea de Dios. Madrid: Alianza 

editorial. 

Panesso, D. J. (1994). Fin de siglo: decadencia y modernidad. Bogotá: Presencia. 



115 
 

Paz, O. (1990). La busqueda del presente. La búsqueda del presente (pág. 14). Estocolmo: 

Real Academia Sueca. 

Platón. (2005). El banquete. Barcelona: Alianza Editorial. 

Posada, G. (1957). El pensamiento poetico de Barba-Jacob. Thesaurus Tomo XII. Núms. 

1, 2 y 3 , 82-132. 

Pozzi, R y Minellí, M. (2013). Infancia, imaginario e imaginación poética en textos de 

María Negroni. Revista de estudios de literatura argentina, 110-120. 

Ricoeur, P. (1994). El mal: desafio a la filosofía y a la teología. Lectures 3, Aus frontières 

de la philosophie, 211-233. 

Rodal, A. (1998). El morir obsceno. (Una reflexión sobre "Poemas de la consumación" 

de Vicente Aleixandre). E-Prints Complutense, 6-8. 

Rodríguez, V. (2018). Del amor, la sexualidad y la intelectualidad en Raúl Gómez Jattin. 

En R. G. Jattin, Qué te vas a acordar Isabel: Poesía reunida (pág. Uniediciones). 

Bogotá: 351. 

Romero, A. (1984). Los poetas de Mito. Revista Iberoamericana, 689-755. 

Sade, M. d. (2006). Las 120 jornadas de Sodoma. Madrid: AKAL. 

Safranski, R. (2000). El mal o el drama de la libertad. Barcelona: Tusquets. 

San Agustín. (1963). De La Naturaleza Del Bien. Madrid: Editorial Católica. 

Sanchosluz, C. (2011). Lecturas del Decadentismo en De sobremesa de José Asunción 

Silva. Biblioteca Virtual Miguel de Cervantes. 

Santos, E. (2014). Héctor Rojas Herazo, Giovanni Quessep y Rómulo Bustos Aguirre: 

visitando los bosques del Paraíso. Estudios de Literatura Colombiana, N.º 36, 

enero-junio, 2015, 81-100. 

Sertillanges, A. D. (1951). El problema del mal. Madrid: E.P.E.S.A. 

Shattuck, R. (1998). Conocimiento prohibido. Barcelona: Taurus. 

Shopenhauer, A. (2005). El mundo como voluntad y como respresentación. Barcelona: 

Trotta. 

Sichére, B. (1996). Historias del mal. Barcelona: Gedisa editorial. 

Silva, J. A. (1984). Poesía y Prosa. Bogotá: Circulo de lectores. 

Śmiłek, E. (2010). La desviación en la poesía de Leopoldo María Panero. Romanica 

Silesiana, 253-266. 

Spang, K. (1986). La voz a ti debida. Reflexiones sobre el tú lírico. Biblioteca Virtual 

Miguel de Cervantes, 165-173 

Tenorio, H. A. (2014). Ajustes de cuentas: La poesía colombiana del siglo XX. Palma: 

Agatha. 



116 
 

Triana, R. (Dirección). (1995). Raúl Gómez Jattin o la ensoñación poetica [Documental]. 

Valdelamar, L. (2011). La poesía de Rómulo Bustos. Cuadernos de literatura del Caribe 

e hispanoamérica, 187-218. 

Vargas Bejarano, J. C. (2005). Sobre el problema del mal y de la libertad según Shelling. 

Praxis Filosófica, núm. 20, enero-junio, 2005, pp. 121-156, 121-156. 

Vernant, J.-P. (1982). Mito y sociedad en la Grecia Antigua. México D.F: Siglo XXI. 

Vial, J. P. (2009). El mal para Paul Ricoeur. Pamplona: Cuadernos de anuario filosófico. 

 

 

 


