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INTRODUCCIÓN 
 

Imagina por un momento que, repentinamente, en el mejor 
momento de tu vida, pierdes a esa persona. Traicionó tu 
confianza, tiene que irse lejos o, en el más trágico de los 
escenarios, ya no está en este plano. Reflexiona cómo sería tu 
vida al día siguiente en que ya no está a tu lado. Despiertas, y 
los sentimientos invaden tu mente. Tal vez te entristeces, te 
desesperas, la melancolía te invade o sucumbes ante la rabia por 
todo aquello que fue y ya no será. Crees que probablemente ya 
no quieres vivir, o que hacerlo de ese modo ya no tiene 
propósito. Te sientes la persona más miserable del mundo y 
piensas que nadie podrá entender lo que pasa por tu mente, lo 
que sientes. 

Pero un día, algo sucede. A tu vida llega un ser inesperado, 
alguien que no conocías ni tampoco habías imaginado en la más 
elaborada de tus fantasías. Ahora sientes lo que mamá y papá 
sienten cuando ven a ese bebé que es parte de ambos. El amor 
aparece de pronto en la persona que menos esperabas y te 
encuentras riendo de manera ridícula al recordar cómo tocaron 
sus manos. Cuentas los minutos porque sabes que solo con ver 
su cara, tu alma sentirá una paz que nada en el mundo ha podido 
darte. O tal vez es ese pequeño animalito que te ama 
incondicionalmente, que descansa a tu lado y paga con mimos 
todos los cuidados que le das. Y en el fondo, sientes que quieres 
vivir mil años junto a ese ser que alegra tu vida. 

No encuentras palabras para contarle a la gente la manera en 
que te sientes. ¿Cómo explicar que soy la persona más feliz del 
universo o la más miserable? Sientes que nadie ha 
experimentado algo así en toda la historia de la humanidad, 
hasta que encuentras un pequeño texto que, en unas pocas 
palabras, describe todo lo que sientes a la perfección. Como si 
fuese el testigo etéreo de tu vida. No puedes creer que alguien, 
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en otro lugar y en otro tiempo, sintió exactamente lo mismo que 
tú y logró ponerlo en palabras que conmueven tu alma. Y ahora 
las atesoras dentro de lo más valioso de tu vida, lo compartes 
con el mundo y te conviertes en profeta de sus palabras. 

Eso —y mucho más, en palabras que la inspiración no me permite 
encontrar—, eso que sientes, pero no logras describir, eso que 
es capaz de despertar en ti sentimientos que desconocías o ya 
no recordabas, esas palabras que salen del alma y van al alma… 
eso es poesía. 

Pero la poesía no solo se trata de emoción pura o de un arrebato 
sentimental desbordado sobre el papel. La poesía es también una 
herramienta poderosa, un arte que moldea la sensibilidad, 
desarrolla el pensamiento crítico y fortalece la expresión. En el 
aula, la poesía puede ser la llave que abre puertas a mundos 
desconocidos, que desafía las estructuras rígidas del lenguaje y 
permite que los estudiantes encuentren su voz en medio del 
ruido de lo cotidiano. 

Sin embargo, a lo largo de los años, la enseñanza de la poesía 
ha sido reducida a un ejercicio mecánico, una fórmula de métrica 
y rima que poco dice a quienes la estudian. Se ha convertido en 
un requisito curricular sin alma, en un fragmento de libro de texto 
que se analiza sin pasión y se olvida con facilidad. Los docentes, 
muchas veces, no han recibido las herramientas para 
comprenderla ni para transmitir su verdadero poder. ¿Cómo 
enseñar algo que apenas se comprende? ¿Cómo despertar en los 
estudiantes la emoción por un poema cuando ni siquiera nosotros 
sabemos qué hacer con él? 

Este libro no es un manual más de poesía para docentes. O tal 
vez sí lo es. Pero si lo es, es uno que no solo explica, sino que 
provoca. No se trata solo de definir versos libres o analizar 
sonetos, sino de comprender por qué la poesía sigue existiendo, 
por qué nos sigue conmoviendo y cómo podemos hacer que 
nuestros estudiantes también la sientan viva. 
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A través de la historia, la teoría y la práctica, exploraremos juntos 
el papel de la poesía en la educación, cómo utilizarla como 
herramienta para el pensamiento y la creatividad, y cómo, al 
final, puede ser el puente entre la enseñanza y la emoción. 
Porque la poesía no es solo literatura: es memoria, es resistencia, 
es juego, es vida. Y si logramos transmitir eso, quizá logremos 
algo más que enseñar: logremos inspirar. 

 

Juan “Zyrkero” Merino 
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PARTE A 

¿Qué es poesía? 
 

En el vasto universo de la expresión humana, la poesía se erige 
como un faro que ilumina los rincones más íntimos del ser, 
guiándonos a través de un laberinto de emociones y 
experiencias. Es como un puente invisible que conecta lo tangible 
con lo intangible, lo mundano con lo sublime. Es el arte de 
transformar los sentimientos en palabras, de capturar lo efímero 
y hacerlo eterno, preservando la esencia de un sentimiento, una 
experiencia o una idea para que pueda ser apreciada por 
generaciones venideras. 

En su esencia, es la voz del corazón, una melodía silenciosa que 
resuena en los rincones más profundos de nuestra humanidad. 
A través de un lenguaje cuidadosamente seleccionado y versos 
cargados de significado, la poesía pretende ser la voz de lo 
etéreo, una vibración del alma que atraviesa el tiempo y el 
cuerpo. Cada poema es una ventana al universo interno del 
poeta, revelando sus emociones más íntimas, sus pensamientos 
y experiencias. Es una confesión sincera, un grito desgarrador, 
una caricia delicada, un torrente de emociones que se despliega 
sin máscaras ni artificios. 

En la poesía encontramos la valentía para enfrentar nuestros 
miedos más profundos, la esperanza para soñar despiertos y la 
tristeza para llorar las pérdidas que nos aquejan. Es un espacio 
donde podemos explorar nuestras emociones sin temor a ser 
juzgados, donde podemos comprendernos y aceptarnos a 
nosotros mismos en toda nuestra complejidad. 

Al leer un poema, nos encontramos a nosotros mismos reflejados 
en cada verso, en cada palabra, en cada silencio. La poesía nos 
invita a realizar un viaje introspectivo, a descender a las 
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profundidades de nuestro ser y descubrir la riqueza que allí se 
esconde. Es un espejo que nos muestra nuestra esencia, con 
todas nuestras imperfecciones y bellezas, recordándonos que 
somos seres humanos: vulnerables y fuertes a la vez. 

Más allá de ser una expresión individual, la poesía también es un 
arte que nos une. A través de ella compartimos nuestras 
experiencias, nuestras alegrías y nuestras penas, creando un lazo 
invisible de empatía y comprensión con los demás. En cada 
poema descubrimos que no estamos solos en este camino 
llamado vida, que nuestras emociones, aunque únicas, también 
son universales. 

Esta celebración de la vida es también un testimonio de nuestra 
capacidad para sentir, para amar, para sufrir y para sanar. Es un 
recordatorio constante de nuestra humanidad y de la belleza que 
reside en cada rincón de nuestra existencia. Es un arte que nos 
enriquece, nos transforma y nos invita a ser mejores personas… 
o simplemente no nos invita a ser nada, a seguir siendo lo que 
siempre somos. Porque las emociones son una fuente inagotable 
de inspiración, y dejarlas encerradas en nuestro interior es un 
desperdicio que, tarde o temprano, termina por consumirnos... 

ENTONCES, POESÍA ES… 
A menudo se considera a la poesía como el arte de la expresión 
verbal por excelencia. Se ha convertido en una forma de 
comunicación que trasciende las barreras del lenguaje común 
para adentrarse en los dominios de la emoción, la estética y la 
reflexión profunda. 

Si bien su definición precisa sigue siendo objeto de debate entre 
académicos y críticos literarios, podemos rastrear su origen 
etimológico en el término latino poēsis, que proviene del griego 
poíesis, y cuyo significado resulta, en cierto modo, 
decepcionante: “materializar”. Una palabra que parece 
insuficiente para abarcar esa capacidad de evocar sentimientos, 
ideas y experiencias a través del uso creativo del lenguaje. 
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Empecemos por ubicarla dentro del espectro de las artes. 
Actualmente, se la considera parte de la Literatura, la cual utiliza 
la palabra, el verbo, como materia prima de su expresión. Es a 
través de ella que se crean mundos imaginarios, se narran 
historias, se exploran emociones y se reflejan tanto las realidades 
como las fantasías del ser humano. 

Considerada una de las seis artes clásicas1, la literatura no solo 
se limita a contar historias o transmitir información; su verdadero 
valor radica en la capacidad de provocar pensamientos, 
sentimientos y reflexiones. Es un espejo de la sociedad, una 
herramienta para cuestionar, criticar y comprender el mundo en 
que vivimos. Trascendiendo el tiempo y el espacio, permite que 
las ideas y las experiencias humanas perduren a lo largo de 
generaciones. 

Si bien un escritor puede explorar temas universales como el 
amor, la muerte, la justicia, la libertad y la identidad, es en la 
lírica donde puede experimentar con el lenguaje, jugando con su 
estructura y forma para crear belleza y significado de manera 
mucho más libre y fluida. 

El subgénero literario lírico —o simplemente lírica— es una forma 
de expresión caracterizada por la manifestación directa de los 
sentimientos, emociones y pensamientos del ser humano. Si bien 
se podría decir lo mismo de toda la literatura, es aquí donde 
predominan la subjetividad y la interioridad, utilizando un 
lenguaje que roza la musicalidad y permite que el ritmo poético 
evoque sensaciones y estados de ánimo. Para ello, se apoya en 
recursos literarios como la metáfora, el símil, la aliteración, entre 
otros. 

En cuanto a su forma, la lírica tradicionalmente se presenta en 
verso, aunque no es ajena a la prosa poética, siempre contando 
lo que busca contar de una manera elocuente y estéticamente 
bella, creando imágenes reveladoras y vivificantes que —como 

 
1 Junto a la arquitectura, pintura, escultura, danza y por supuesto la música. 
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señala Mata (Mata, 2007) — contribuyen a la emancipación 
humana por sobre cualquier función meramente utilitaria. 

Ya lo dice la Real Academia Española: «Manifestación de la 
belleza o del sentimiento estético por medio de la palabra, en 
verso o en prosa». Pero la poesía no es tan cuadrada, sino que 
representa una forma de conciencia que no podemos alcanzar 
por ningún otro medio. Posiblemente sea el lenguaje de la 
sensibilidad humana, ese lenguaje especial, surreal y sugestivo 
que no conoce de métricas, ritmos ni rimas, y que no se deja 
encasillar en su amplia variedad de temas y estilos. Porque solo 
busca comunicar profundidad y belleza a través de la palabra. 

Las múltiples interpretaciones que rodean a la poesía, su alcance 
y sus propósitos, confluyen en una misma percepción: se trata 
de un arte profundamente libre, un torrente de variantes que se 
amolda a las vivencias y contextos de cada individuo, tanto del 
autor como del lector. Por ello, su significado jamás será idéntico 
para dos personas, ya que cada lector aporta su propio bagaje 
cultural, emocional e intelectual a la lectura, transformando el 
poema en una experiencia única e irrepetible. (E. Medel 2018). 

Siento que cualquier definición es vacía, y este es un concepto 
que necesita ser explorado y vivido en primera persona. Pero 
antes de citar obras y autores, empecemos con un poco de 
historia. 

HISTORIA CONTEXTUAL DE LA POESÍA 
Posiblemente nunca tengamos certeza del origen de la poesía, y 
lo mejor que podemos hacer es mencionar algunos ejemplos 
destacados de los que tenemos registro y que, a su vez, permitan 
crear un contexto sobre su historia y evolución. Como muchas 
expresiones artísticas, este género abarca tantos siglos —
seguramente tantos como toda la historia de la humanidad—, así 
que realizar un análisis completo sería una tarea larga y, para los 
fines de este libro, completamente innecesaria. 
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Empezamos citando la obligatoria Epopeya de Gilgamesh, la 
épica sumeria escrita en tablillas de arcilla mediante caracteres 
cuneiformes, aproximadamente en el año 2000 a.C., en la 
antigua Mesopotamia. Se la considera una obra fundamental de 
la literatura antigua, y ofrece una visión profunda sobre la vida, 
la muerte, la amistad y la búsqueda de la inmortalidad. 

No es posible reproducirla completa, pero aquí les dejo un breve 
resumen: 

Gilgamesh, rey de Uruk, es un gobernante poderoso y 
valiente, pero también arrogante y opresor. Los dioses, 
respondiendo a las súplicas de su pueblo, crean a Enkidu, 
un hombre salvaje destinado a ser su compañero y 
contraparte. Tras ser civilizado, Enkidu se enfrenta al rey, 
pero luego de una lucha intensa, se convierten en 
mejores amigos (y algo más que eso). 

Juntos, Gilgamesh y Enkidu emprenden diversas 
aventuras, como la derrota del gigante Humbaba y la 
matanza del Toro Celestial, enviado por la diosa Ishtar 
después de que Gilgamesh rechaza sus avances 
amorosos. Estas hazañas les traen fama y gloria, pero 
también desatan la ira de los dioses. 

Como castigo divino, Enkidu enferma y muere, dejando a 
Gilgamesh devastado. La muerte de su amigo lo lleva a 
una profunda reflexión sobre la mortalidad y lo impulsa a 
buscar la inmortalidad. Su búsqueda lo conduce a través 
de muchos desafíos y al encuentro con Utnapishtim, el 
sobreviviente del gran diluvio (un paralelo del Noé 
bíblico), quien posee el secreto de la inmortalidad. 

Utnapishtim le revela que la inmortalidad es un don 
reservado para los dioses, pero le ofrece una planta que 
rejuvenece. Sin embargo, antes de que pueda utilizarla, 
la planta es robada por una serpiente. Al final, Gilgamesh 
regresa a Uruk, aceptando su mortalidad y encontrando 
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consuelo en el legado perdurable de su ciudad y sus 
logros como rey. 

La Grecia clásica se hace presente con 
los cantos de La Ilíada y La Odisea, 
compuestos aproximadamente ocho 
siglos antes de nuestra era. Aunque este 
dato ha sido puesto en duda, ambas 
obras se atribuyen tradicionalmente a 
Homero, uno de los poetas más célebres 
y misteriosos de la antigüedad. Es 
considerado el autor más importante de 
la literatura occidental, al menos por lo 
que representa dentro de la tradición 
literaria a lo largo del tiempo. Ha sido 
celebrado como un maestro de la 
narración y un explorador profundo de 
la condición humana. Sus personajes 

complejos, sus temas universales y su brillante uso del lenguaje 
continúan resonando con lectores y escritores, asegurando que 
su legado perdure a través del tiempo. 

Estas obras han tenido un impacto profundo y duradero en la 
literatura, la filosofía y la educación. En la antigua Grecia, sus 
poemas fueron utilizados como textos educativos, y han sido 
interpretados y reinterpretados a lo largo de los siglos. No solo 
establecieron los fundamentos de la épica griega, sino que 
también influenciaron una vasta gama de obras literarias, desde 
las tragedias de Esquilo, Sófocles y Eurípides, hasta los poetas y 
escritores modernos. 

La I líada 

Narra los eventos de la guerra de Troya, concentrándose 
en el último año del conflicto. El poema comienza con la 
ira de Aquiles, el más grande guerrero griego, tras una 
disputa con el líder de la expedición, Agamenón. Esta 

Busto de Homero, copia 
romana de un original 
helenístico. Baiae, Italia. 
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disputa lleva al héroe a retirarse de la batalla, lo que tiene 
graves consecuencias para los griegos. 

La obra explora la gloria, el honor, el destino, la 
mortalidad y la furia destructiva de la guerra. La historia 
culmina con la muerte de Héctor, el príncipe troyano, y 
los eventos que siguen a su caída. 

La Odisea 

Relata las aventuras de Odiseo (o Ulises) en su viaje de 
regreso a casa después de la caída de Troya. A lo largo 
de su travesía de diez años, el desdichado héroe enfrenta 
una serie de desafíos, incluyendo encuentros con el 
cíclope Polifemo, la hechicera Circe y las sirenas, así como 
su larga estancia en la isla de Calipso. 

Mientras tanto, en su hogar en Ítaca, su esposa Penélope 
y su hijo Telémaco luchan por mantener el reino frente a 
los insistentes pretendientes que desean casarse con 
Penélope. La obra abarca temas como la astucia y la 
inteligencia, la lealtad, la perseverancia y el poder del 
ingenio humano frente a la adversidad. 

00Ya en la Edad Media, destaca el poeta, filósofo y político 
italiano Dante Alighieri, considerado una de las figuras más 
importantes de la literatura universal. Su obra maestra, La Divina 
Comedia, es una epopeya poética que narra su viaje a través del 
Infierno, el Purgatorio y el Paraíso. 
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Es indudable el impacto que tuvo en el desarrollo del idioma 
italiano y en la literatura occidental, 
incluyendo una influencia profunda en 
el arte, la filosofía y la cultura popular. 
Tanto es así, que muchas de sus ideas 
suelen confundirse como si fueran 
dogmas propios del cristianismo. 

Respecto a su poema épico, este se 
divide en tres partes: Infierno, 
Purgatorio y Paraíso; está escrito en 
tercetos encadenados, con un lenguaje 
rico en simbolismo y alegoría. En él se 
narra el viaje imaginario de Dante a 
través de estos tres reinos del más allá, 
guiado por el poeta romano Virgilio y, 
posteriormente, por su amada Beatriz. 

Infierno 

Dante comienza su viaje en una selva oscura, 
simbolizando el pecado y la confusión. Es rescatado por 
Virgilio, quien lo guía a través del Infierno. Este se 
representa como un cono invertido con nueve círculos, 
cada uno destinado a diferentes tipos de pecadores, 
desde los lujuriosos hasta los traidores. 

Dante y Virgilio encuentran a diversos personajes 
históricos y mitológicos, y el poeta va comprendiendo las 
consecuencias del pecado a través de los castigos y las 
historias de los condenados. 

Purgatorio: 

Después de salir del Infierno, Dante y Virgilio ascienden 
la Montaña del Purgatorio, que consta de siete terrazas 
correspondientes a los siete pecados capitales. Aquí, las 
almas se purifican para prepararse para el Paraíso. Cada 

Retrato de Dante Alighieri. 
Sandro Botticelli. Hacia 1495. 



No es otro manual de poesía para docentes* 

 

 
16 

*Si es otro manual de poesía para docentes!! 

terraza presenta penitencias específicas y lecciones sobre 
el arrepentimiento y la redención. 

En la cima de la montaña, en el Jardín del Edén, Virgilio 
deja a Dante, y Beatriz toma su lugar como guía. 

Paraíso 

Beatriz guía a Dante a través de los nueve cielos del 
Paraíso, que corresponden a las esferas celestiales del 
universo medieval. Aquí, Dante se encuentra con almas 
bienaventuradas y contempla la gloria divina. A medida 
que asciende, las visiones se vuelven más 
trascendentales y espirituales. 

Finalmente, Dante alcanza la visión beatífica de Dios en 
el Empíreo, el cielo más alto, donde experimenta la unión 
con lo divino. 

En el Renacimiento encontramos al 
escritor más importante en lengua 
inglesa y al dramaturgo más 
destacado del mundo. Su obra 
perdura y se representa en todo el 
planeta; ha sido traducida a las 
principales lenguas vivas y continúa 
cautivando al público con su 
ingenio, profundidad y capacidad 
para explorar las emociones 
humanas. 

La obra de William Shakespeare es 
considerada un tesoro de la 
literatura universal por su habilidad 

para retratar la condición humana, abordar temas complejos y 
crear personajes memorables, lo que lo convierte en un genio 
literario sin igual. Su influencia en el teatro, la literatura y la 
cultura sigue siendo inmensa, y su obra continúa resonando con 
audiencias de todo el mundo. 

Retrato de William Shakespeare. 
Autor desconocido. 
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Shakespeare escribió 154 sonetos que abarcan temas como el 
amor, la belleza, el paso del tiempo y la mortalidad. Estos se 
estructuran en catorce líneas, divididas en tres cuartetos y un 
pareado final, siguiendo el esquema métrico del pentámetro 
yámbico. 2. 

Soneto 18 

"Shall I compare thee to a summer's day?" (¿Deberé 
compararte a un día de verano?). Este soneto es uno de 
los más famosos y celebra la belleza del "Fair Youth", 
asegurando que su belleza será eterna a través del 
poema. 

Soneto 116 

"Let me not to the marriage of true minds admit 
impediments" (No admitiré impedimentos al matrimonio 
de verdaderas mentes). Aquí, Shakespeare explora la 
naturaleza constante e inmutable del amor verdadero. 

Soneto 130 

"My mistress' eyes are nothing like the sun" (Los ojos de 
mi señora no son nada como el sol). Este soneto desafía 
las convenciones del amor idealizado, presentando una 
visión más realista y honesta de su amada. 

Si bien los autores mencionados son representantes máximos de 
la literatura universal, es importante destacar que no constituyen 
una muestra exhaustiva de toda la producción literaria a lo largo 
de la historia. Es imposible elaborar una lista que haga justicia a 
los miles de poetas que han dejado su huella en el mundo. 

Estos nombres nos ayudan a contextualizar la temática que 
abarca la poesía, la cual no se limita solo a hablar de los 
sentimientos o el amor de pareja, sino que explora los misterios 

 
2 Tipo de métrica cuyo verso se caracteriza por tener diez sílabas y cinco pies 
(unidad de ritmo). 
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de la mente humana, sus creencias, comportamientos y 
motivaciones. La poesía es un reflejo profundo y multifacético de 
la experiencia humana, y cada poeta contribuye con una 
perspectiva única a este vasto y rico legado literario. 

La poesía es anterior a la escritura y sobrevivirá a su fin; irá 
tomando distintas formas (R. Zurita. 1950). 

POESÍA Y DEMÁS LÍRICA 
La lírica es uno de los géneros literarios más antiguos y 
universales de la literatura. Se centra en la interioridad del poeta 
y en la búsqueda de una comunicación íntima y personal con el 
lector. En términos generales, podemos diferenciarla del género 
narrativo o el dramático por algunos puntos importantes: 

El autor expresa sus sentimientos y pensamientos de manera 
subjetiva mediante textos breves y concentrados, enfocándose 
en la intensidad emocional. 

• Frecuentemente se escribe en primera persona, 
reflejando la voz íntima del poeta, dando preferencia al 
uso del lenguaje figurado, simbólico y metafórico 

•  El autor expresa sus sentimientos y pensamientos de 
manera subjetiva, mediante textos breves y 
concentrados, enfocándose en la intensidad emocional. 

• Es compatible con la música y puede ser cantada 
fácilmente, ya que utiliza recursos musicales como el 
ritmo, la métrica y la rima para crear cadencia. 

Sin embargo, estos tres puntos solo reflejan una generalidad 
dentro de un campo que tiene mucho que ofrecer teóricamente. 
Este apartado no pretende agotar el tema, sino invitar a 
profundizar en él y adentrarse en los pormenores de sus 
características. Al ser el tema central de este libro la poesía, 
revisaremos brevemente otros subgéneros hermanos: 

Oda: composición lírica de tono elevado y solemne que 
celebra a una persona, un objeto o un evento. 
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Elegía: texto lírico de lamento y reflexión, generalmente por 
la muerte de un ser querido o una pérdida profunda. 

Égloga: que idealiza la vida pastoral y rural, a menudo 
presentando diálogos entre pastores. 

Himno: composición de alabanza y glorificación, 
generalmente dirigido a una deidad o una entidad superior. 

Soneto: estructura lírica de 14 versos con una estructura 
específica de rima y métrica, a menudo explorando temas de 
amor y reflexión. 

Haiku: texto lírico de origen japonés que consta de 17 
sílabas, distribuidas en tres versos de 5, 7 y 5 sílabas, 
respectivamente. Generalmente se enfoca en la naturaleza y 
los momentos efímeros. 

Lira: combinación métrica de cinco versos con una 
estructura particular (generalmente heptasílabos y 
endecasílabos) utilizada en la poesía española. 

Canción: composición lírica destinada a ser cantada 
combinando elementos poéticos y musicales. 

Se suele considerar como parte de la lírica algunas expresiones 
populares cuya estructura comparte más similitudes que con los 
demás géneros, pero no logran constituir por sí mismos otra 
categoría: 

Refranes: frases breves y populares que transmiten 
sabiduría tradicional y conocimientos prácticos. Suelen 
utilizarse para ofrecer consejos o advertencias de manera 
concisa y memorable. 

Adivinanzas: enunciados o preguntas formuladas en forma 
de acertijo, que desafían al oyente a descubrir la respuesta a 
partir de pistas sutiles y a menudo ingeniosas. 
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Nanas: o canciones de cuna, son melodías suaves y 
tranquilas que se cantan para calmar y adormecer a los 
bebés. 

Coplas: composiciones breves de origen popular que 
constan de cuatro versos de arte menor, usualmente 
octosílabos, con rima asonante o consonante3. 

Trabalenguas: versos diseñados para ser difíciles de 
pronunciar correctamente, en especial cuando se repiten 
rápidamente. Su objetivo es entretener y practicar la dicción. 

Si bien existen muchos criterios y subtemas en los que se podría 
profundizar, en este punto es necesario poner un alto y confiar 
en que el lector ya tiene una idea clara de lo que representa el 
género lírico. A partir de este momento, nos enfocaremos 
estrictamente en la poesía, para analizar sus distintas variantes 
y la forma en que estas se estructuran. 

ESTO ES POESÍA 
La poesía es una forma de expresión literaria que utiliza el 
lenguaje de manera estética y artística para transmitir 
emociones, sentimientos, ideas y experiencias. Vamos a empezar 
definiendo dos términos clave para comprender su estructura: 

Métrica: se refiere al patrón regular de sílabas acentuadas 
y no acentuadas que determina el ritmo y la cadencia musical 
del poema. 

Rima: es la repetición de sonidos idénticos o similares al final 
de cada línea. Interactúa con la métrica para establecer la 
musicalidad y cohesión del texto. 

Basados en estos conceptos, podemos establecer la diferencia 
más general que se suele percibir: poesía en prosa y poesía en 
rima. 

 
3 Se profundiza mas adelante en esta clasificación. 
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Poesía en prosa 

Es aquella forma de expresión que no sigue las convenciones 
tradicionales de la métrica y la rima. Esto permite al escritor 
utilizar una estructura más flexible y adaptar el ritmo y la 
cadencia según las necesidades del contenido emocional o 
temático. Aunque no se adhiera a un esquema rítmico estricto, 
este tipo de poesía hace uso extensivo de figuras retóricas como 
metáforas, símiles, metonimias y personificaciones para crear 
imágenes vívidas y transmitir significados más profundos. No se 
trata de una escritura aleatoria, sino de encontrar un lenguaje 
sensorial y emotivo que impacte más allá del simple significado 
literal de las palabras. 

Los temas tratados en la prosa poética tienden a abordarse con 
una profundidad e intensidad características, ya sea siguiendo 
una estructura narrativa fluida o adoptando una forma más 
fragmentaria y discontinua. Esto permite al autor experimentar 
con la disposición del contenido y la presentación de ideas de 
manera no lineal. 

Es importante aclarar que, pese a la evidente libertad, la prosa 
poética debe acogerse estrictamente a los elementos poéticos 
convencionales: el hablante lírico, la actitud lírica, el objeto y el 
tema, cuyo objetivo es transmitir sentimientos, sensaciones e 
impresiones más que narrar hechos específicos. 

Su importancia radica en que amplía las posibilidades expresivas 
de la poesía, ofreciendo una opción más libre y expansiva. Esto 
la convierte en un medio donde lo único que limita al escritor es 
su imaginación y creatividad. 

El extranjero, de Charles Baudelaire 

-¿A quién quieres más, hombre enigmático, dime, a tu 
padre, a tu madre, a tu hermana o a tu hermano? 
-Ni padre, ni madre, ni hermana, ni hermano tengo. 
-¿A tus amigos? 



No es otro manual de poesía para docentes* 

 

 
22 

*Si es otro manual de poesía para docentes!! 

-Empleáis una palabra cuyo sentido, hasta hoy, no he 
llegado a conocer. 
-¿A tu patria? 
-Ignoro en qué latitud está situada. 
-¿A la belleza? 
-Bien la querría, ya que es diosa e inmortal. 
-¿Al oro? 
-Lo aborrezco lo mismo que aborrecéis vosotros a Dios. 
-Pues ¿a quién quieres, extraordinario extranjero? 
-Quiero a las nubes..., a las nubes que pasan... por allá.... 
¡a las nubes maravillosas! 
 

Soneto 18, de William Shakespeare 

¿Qué debo compararte a un día de verano? 
Tú eres más adorable y estás mejor templado. 
  
Rudos vientos agitan los capullos de Mayo   
y el estío termina su arriendo brevemente.   
 
A veces brilla el sol con demasiado fuego 
y a menudo se vela su dorado semblante.   
A veces la belleza declina de su estado,   
por causas naturales o causas imprevistas.   
 

Mas tu eterno verano, jamás se desvanece,   
ni perderá su instinto de tener la hermosura, 
ni la Muerte jactarse, de haberte dado sombra,  
creciendo con el tiempo en mis versos eternos. 
  
Mientras el ser respire y tengan luz los ojos,  
vivirán mis poemas y a ti te darán vida. 
 

Lamento de otoño, de Stéphane Mallarmé 
(fragmento) 
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Desde que María me abandonó para ir a otra estrella 
—¿cuál, Orión, Altair, y tú, verde Venus? 
—yo siempre he amado la soledad. 
Cuántas largas jornadas pasadas solo con mi gato. Por 
solo entiendo sin un ser material y mi gato es un 
compañero místico, un espíritu. 

 

Poesía en verso 

Por el contrario, este tipo se caracteriza por seguir una estructura 
métrica y rítmica más definida y, en ocasiones, completamente 
estricta. Se sirve de patrones de rima consistentes y, a menudo, 
está organizada en estrofas y versos que siguen una métrica 
específica, como el pentámetro yámbico en el caso del inglés, o 
el endecasílabo en el caso del español. La siguiente sección del 
libro trata en detalle sobre estos elementos. 

ELEMENTOS POÉTICOS BÁSICOS 
Antes de empezar, es importante recordar que abarcar la 
totalidad de las reglas de construcción poética no es el propósito 
de este libro. En primer lugar, porque —al igual que en las demás 
expresiones artísticas— existen muchas variedades de criterios y 
elementos a considerar. En segundo lugar, porque esta obra 
pretende ser una guía para docentes o escritores aficionados que 
deseen explorar este tema desde una perspectiva más técnica, 
pero accesible. 

Establecido el objetivo de este apartado, procedemos a explicar 
los elementos básicos necesarios para arrancar con este análisis. 
La métrica se refiere al patrón regular de sílabas acentuadas y 
no acentuadas que conforman los versos de una estrofa. Los 
principales términos asociados son: 

Sílaba: es la unidad fonética mínima de una palabra. Al igual 
que en las normas gramaticales, se distingue entre sílabas 
acentuadas y no acentuadas. 
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Érase 

 
En esta palabra tenemos tres sílabas: «É», «ra» y «se». La 
primera es una sílaba acentuada (tónica) y las dos restantes 
son no acentuadas (átonas). 

 

Verso: es una línea de texto poético que, dependiendo del 
tipo de poema, se compone de un número determinado de 
sílabas, siguiendo una estructura métrica específica. 

 

Érase un hombre a una nariz pegado, 
 

En este caso, la presencia de la coma indica que termina la 
frase. A diferencia de las reglas tradicionales de ortografía, 
esta coma marca un salto de línea, como si se tratara de un 
punto aparte. Cabe recalcar que los signos ortográficos no 
determinan el salto de línea, sino las reglas métricas. Una 
línea dura lo que tenga que durar, sin importar si termina 
en coma, punto y coma, punto seguido, puntos suspensivos 
o incluso sin la presencia de signos. 

 

Érase un hombre a una nariz pegado, 

érase una nariz superlativa, 
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Estrofa: es un grupo de versos que siguen un patrón métrico 
y, a menudo, un patrón de rima. Un poema puede estar 
formado por una sola estrofa o por la combinación de varias. 

En el siguiente ejemplo, tenemos el poema A un hombre de 
gran nariz, del poeta español Francisco de Quevedo, 
conformado por cuatro estrofas, de cuatro y tres versos 
respectivamente. 

 

A un hombre de gran nariz 
 

Érase un hombre a una nariz pegado, 
érase una nariz superlativa, 

érase una alquitara medio viva, 
érase un peje espada mal barbado; 

 
éra un reloj de sol mal encarado. 

érase un elefante boca arriba, 
érase una nariz sayón y escriba, 
un Ovidio Nasón mal narigado. 

 
Érase el espolón de una galera, 
érase una pirámide de Egito, 
las doce tribus de narices era; 

 
érase un naricísimo infinito, 
frisón archinariz, caratulera, 

sabañón garrafal morado y frito. 
 

Francisco de Quevedo. 

UNIDADES MÉTRICAS 
La métrica en la poesía es el conjunto de reglas y patrones 
formales que rigen la organización de los versos y la estructura 
del poema en términos de longitud, acentuación y disposición 
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rítmica. Su estudio ayuda a entender la estructura formal del 
texto y revela cómo el poeta utiliza estos elementos para 
establecer el tono del poema, su ritmo, su musicalidad y la forma 
en que se recita. 

En esencia, se trata de organizar y contar las sílabas que 
conforman cada verso, pero no es tan simple, ya que la métrica 
es ajena a las reglas gramaticales tradicionales. Sigue sus propias 
normas, que además se rigen por el idioma en que se escribe. 

Por citar un ejemplo breve: en la poesía griega clásica o en latín, 
existe una medida conocida como pie métrico. Esta se forma por 
la combinación de sílabas cortas y largas. 

Una sílaba larga contiene una vocal larga o un diptongo, mientras 
que una sílaba breve incluye una vocal breve y abierta. En latín, 
las vocales largas se representan con el macrón, una pequeña 
rayita sobre la letra: ā, ē, ī, ō, ū. En cuanto a las vocales breves, 
se las representa usando una rayita semicircular, conocida 
precisamente como breve: ă, ĕ, ĭ, ŏ, ŭ. 

El término pie proviene del pie humano, ya que con él se solía 
marcar el ritmo en la danza y la música. Esta medida se compone 
de dos tiempos: uno de elevación y otro de descenso. 
Dependiendo de su combinación, podemos obtener los 
siguientes ejemplos: 

 

ˉ ˉ: esta combinación de dos sílabas largas se conoce 
como espondeo. 

˘ ˘ ˘: combinación de tres sílabas cortas conocida 
como tribaco.  

ˉ ˘ ˉ ˘: cuatro sílabas que al combinarse se conocen 
como ditroqueo. 
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No vamos a profundizar en este tema, ya que el idioma español 
no distingue entre vocales largas y cortas. Sin embargo, esta 
explicación sirve como ejemplo para contextualizar la 
complejidad de las reglas métricas, y para comprender por qué 
muchos poetas se especializan en el tipo de métrica que más se 
ajusta a sus necesidades expresivas. 

Es posible que exista gente que domine todo este conocimiento, 
pero para escribir poesía no es necesario saberlo todo. Lo que sí 
se requiere es tener respeto hacia las reglas que constituyen este 
arte. 

LA ESCANSIÓN 
Escanciar es, en palabras simples, dividir los poemas en sus 
unidades métricas con el propósito de analizar su estructura y 
ritmo. En este proceso, cada verso se divide en sílabas 
gramaticales, pero su conteo final se ajusta según las siguientes 
reglas: 

1. El verso que finaliza en una palabra aguda debe añadir una 
sílaba a su conteo final: 

Suyo es tu corazón 
Su-yo-es-tu-co-ra-zón 

Conteo final: 7+1= 8 sílabas 

2. El verso que finaliza en una palabra grave o llana mantiene 
su conteo final intacto: 

Te vi soñar junto al árbol 
Te-vi-jun-to-al-sen-de-ro 

Conteo final: 8+0= 8 sílabas 

3. El verso que finaliza en una palabra esdrújula reduce su 
conteo final en una sílaba: 
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No me importa ver tus lágrimas 
No-me-im-por-ta-ver-tus-lá-gri-mas 

Conteo final: 10-1= 9 sílabas 

 
4. La sinalefa se da en cuando una palabra termina en vocal 

y la siguiente también. Es este caso se cuentan como una 
sola sílaba:  

Siento alegría si preguntas por mi vida. 
Busco amor en cada gesto tuyo 

Bus-coa-mor-en-ca-da-ges-to-tu-yo 

Conteo final: 10-1= 9 sílabas 

5. Respecto a la sinalefa, hay una licencia poética que dicta 
su obligatoriedad. Aquellas que fonéticamente suenen más 
naturales al pronunciarse deben aplicarse rigurosamente. 
Pero si ambas sílabas o solo la segunda son tónica, o existe 
una pausa entre las dos palabras, marcadas o no por un 
signo de puntuación, el poeta puede saltarse esa regla. 
Recuerda que tónica es la sílaba que lleva el acento: 

Fría alma, nunca será su trofeo 
Frí-/a-al/ma-nun-ca-se-rá-su-tro-fe-o 

Conteo final: 12 sílabas 

 

Busco algo en cada gesto tuyo 
Bus-/co-al/-go-en-ca-da-ges-to-tu-yo 

Conteo final: 11 sílabas 
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Tengo miedo, algo seguro me espera 
Ten-go-mie-/do,-al/-go-se-gu-ro-me-es-pe-ra 

Conteo final: 13 sílabas 

 

6. Los hiatos, pese a que naturalmente se separan en dos 
sílabas, en la métrica se pueden reducir a una sola sílaba si 
el autor asi lo requiere, esta regla se llama sinéresis: 

Ser como el poeta, escribe lo que siente 
Ser-co-mo-el-/poe/-ta,-es-cri-be-lo-que-sien-te 

Conteo final: 13 sílabas 

 
7. Y si lo que necesita el poeta es aumentar la cantidad de 

sílabas, puede hacer uso de la diéresis (¨) para separar los 
diptongos en una regla llamada dialefa: 

El vuelo altivo me aleja de ti 
El-/vü-e/-lo-al-ti-vo-me-a-le-ja-de-ti 

Conteo final: 13 sílabas 

 
Hasta este punto, hemos abordado las reglas más comunes y 
cuya aplicación no representa mayor problema. Sin embargo, 
existen otras menos frecuentes, cuya aplicación requiere un 
ejercicio intelectual más agudo y una mayor sensibilidad 
rítmica. 

 
8. La sinalefa se torna en sinafía, cuando se fuerza un 

diptongo entre la sílaba final de un verso y la primera del 
siguiente. Para que esta regla se aplique, la palabra final 
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debe ser grave y encontrarse entre un verso largo y uno 
corto. En este caso la sílaba se suma al segundo verso: 
 

La pena del vacío inmenso que resuena  
en tu alma las desgracias. 

La-pe-na-del-va-cíoin-men-so-que-re-sue-/na  
´n/-tual-ma-las-des-gra-cias. 

Conteo final: 11 y 7 sílabas 

 
9. Si la sinafía se convierte en compensación cuando se 

encuentra en una palabra aguda, en cuyo caso la sílaba 
extra se añade al verso anterior. Personalmente me cuesta 
entender esta regla y solo la coloco de manera anecdótica, 
ya que actualmente está en desuso. 
 

10. Finalizamos esta sección con los metaplasmos, que 
prácticamente son una trampa ingeniosa que realizan los 
poetas aprovechando la fusión fonética de algunas palabras. 
Cabe resaltar que solo funcionan si existen suficientes 
sílabas para entender el significado: 

Aféresis: se elimina la primera sílaba de una palabra: 

Aviénteme una manta por su vida 

-viénteme una manta por su vida 
 

Apócope: se elimina la última sílaba de una palabra: 

No puedo creer que al final viniste 

No puedo creer que al final vinis- 
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Elisión: se elimina una o más vocales al final de una palabra, 
siempre y cuando la siguiente empieza por vocal. 

Aguardé esperanza, pero fue en vano 

Aguardé'speranza, pero fue en vano 
 

Epéntesis: se añade una sílaba a mitad de una palabra: 

Sigo atento al pie de la humareda 

Sigo atento al pie de la humare/a/da 
 

Paragoge: Se añade una sílaba al final de una palabra. 

No duermo pensando en nuestro amor 

No duermo pensando en nuestro amo/re/ 

 

Prótesis: se añade una sílaba al inicio de una palabra: 

Préstame un real que a ti te sobra 

/Em/préstame un real que a ti te sobra 
 

Síncopa: se elimina una sílaba o consonante a mita de la 
palabra: 

Adelante se encuentra tu destino 

Alante se encuentra tu destino 
 

El propósito de eliminar o añadir letras no es aleatorio ni 
caprichoso; obedece a la necesidad de facilitar el ritmo y la 
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musicalidad de los versos. También puede usarse para evocar 
una forma particular de hablar o un acento característico. Pero, 
sin importar el caso, lo que debe primar es la comunicación. 
Ningún sentimiento tendrá la potencia de evocar una emoción si 
no se entiende. 

TIPOS DE VERSOS 
Contar las sílabas de los versos determina su medida exacta, lo 
cual es esencial para establecer un patrón rítmico específico, 
garantizando la coherencia y estructura del poema. Esto se 
refleja en el ritmo y la musicalidad del verso, haciendo que 
algunas estrofas sean más fáciles de recitar o generen un efecto 
estilístico distintivo, según la intención del autor. 

Es así como la longitud de un verso permite clasificarlo en dos 
grandes grupos: de arte mayor y de arte menor. Aclaro desde ya 
que esto no tiene que ver con la calidad o profesionalidad del 
verso, sino con la cantidad de sílabas que contiene, lo cual 
condiciona su uso comunicativo. 

Los versos de arte menor son aquellos que tienen entre 2 y 8 
sílabas métricas (no gramaticales). Se caracterizan por ser más 
cortos y ágiles, lo que permite un ritmo fluido y rápido en la 
lectura. 

Para nombrarlos, se utilizan prefijos numerales griegos seguidos 
de la palabra sílabos, así que no representan mayor dificultad 
para recordarlos: bisílabos, trisílabos, tetrasílabos, pentasílabos, 
hexasílabos, heptasílabos y octosílabos. 

Son ideales para transmitir ideas de manera concisa y directa, y 
resultan especialmente adecuados para expresar emociones 
intensas o descripciones breves. Y si se lo están preguntando: sí, 
los más populares en español suelen ser los de 8 sílabas. 

 

La luna tiembla en el río 
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Son 8 sílabas métricas. Tiene ritmo ágil y directo. Ideal para 
emociones intensas o imágenes breves, como dijiste tú. Uno de 
los versos más comunes del castellano. 

Los versos de arte mayor tienen más de 9 sílabas métricas. 
Por su extensión, son mucho más largos y pausados, y en el caso 
de versos con 11 o más sílabas, es común incluir una o más 
cesuras, marcadas con comas o puntos intermedios. 

En este grupo tenemos: eneasílabos, decasílabos, endecasílabos, 
dodecasílabos, tridecasílabos y tetradecasílabos; estos últimos se 
conocen también como alejandrinos. 

La longitud de estos versos facilita el desarrollo de imágenes 
poéticas más extensas y el tratamiento profundo de sentimientos 
y pensamientos. Al igual que en todas las artes, un soporte más 
amplio permite una exploración más detallada y elaborada de 
temas complejos, mientras que un soporte menor enfoca la 
atención y se asocia a la intimidad. 

 

A veces pienso que la vida es sueño 

 
Tiene 11 sílabas métricas. Más pausado, permite construir frases 
más complejas, con matices. Ideal para ideas profundas o 
emociones contenidas. 

Los versos que incluyen cesuras se denominan compuestos de 
arte mayor y suelen dividirse en la mitad o en las sílabas 
cercanas a esta. Cada una de las partes que se forman se conoce 
como hemistiquio. No es obligatorio que tengan la misma 
extensión, pero sí es obligatorio contar su métrica de manera 
individual, siguiendo las reglas previamente explicadas. 

 

El mar guarda sus muertos / en camas de coral 
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Son 14 sílabas métricas: dos hemistiquios de 7, divididos por 
cesura (que solo la pongo para que la noten). Tiene cadencia 
solemne y marcada. Permite explorar imágenes más largas sin 
perder el ritmo. Ideal para poemas narrativos o simbólicos 

Como se mencionó antes, los versos de 14 sílabas métricas se 
conocen como alejandrinos. Se trata de versos compuestos de 
arte mayor, divididos por una cesura en la séptima sílaba, lo que 
les confiere una cadencia particular y una medida que la 
diferencia de otros tipos de versos. 

Su nombre es más tradicional que descriptivo. Existen varias 
teorías sobre su origen, pero lo cierto es que alcanzaron gran 
popularidad durante el Romanticismo, una época ideal para la 
exaltación de las emociones, donde se utilizaban especialmente 
en narraciones épicas o romances.  

¿Por qué deberías usarlos? Como todo en poesía, obedece a una 
decisión personal o funcional. Si lo que deseas expresar es 
complejo y extenso, o si quieres profundizar en matices y 
detalles, esta estructura te permitirá centrarte en tus emociones 
sin preocuparte demasiado por el conteo. La métrica es fácil de 
controlar, y la cesura después de la séptima sílaba crea una 
cadencia específica que marca el ritmo del verso de manera 
distintiva, sin afectar el flujo natural del discurso poético. 

Quiero finalizar esta parte mencionando el caso especial del 
versículo, una subespecie de verso cuya extensión excede el 
arte mayor, llegando incluso a constituir una estrofa en sí misma. 
Como se puede suponer, no se preocupa por la rima, pero eso 
no significa que carezca de estructura. De hecho, si no respetara 
ninguna, estaríamos hablando ya de poesía en prosa. 

Construirlo requiere el uso de varios recursos, todos 
encadenados por su propio ritmo interno. Considero que 
adentrarse en este estilo requiere cierta experiencia, pero —
como siempre— la mejor forma de aprender es haciendo. A 
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continuación, detallo algunos términos que pueden ser de 
utilidad: 

• Combinar dos versos independientes mediante 
acoplamiento, provocando que rimen entre sí.  

• Mediante cesura, o pausa métrica, que se marca con 
signos de puntuación o simplemente con una pausa en 
la lectura. 

La isotopía es la repetición de un mismo tema, idea o palabra 
clave a lo largo de un texto poético, lo que refuerza el significado 
central y causa cohesión entre las frases. 

 

La noche cae, la luz se apaga, el reloj se detiene, el 
mundo se recoge, los sueños comienzan. 

¿Qué hay aquí? Una repetición de significados relacionados con 
el descanso y el final del día. Eso es isotopía: una red de palabras 
que comparten un mismo campo semántico, reforzando una 
atmósfera o idea. 

En cambio, los paralelismos consisten en la repetición de 
estructuras similares —ya sean gramaticales, sintácticas, 
semánticas o rítmicas— en diferentes partes del versículo, con el 
fin de enfatizar ciertos aspectos o crear un efecto estilístico. 

Versículo con paralelismo semántico y retórico 

 

Y digo que fui niño, 
y digo que aún sueño, 
y digo que hay cosas que no olvido. 

Repetí mi nombre tres veces al espejo 
y ninguno respondió con la voz que esperaba. 
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Aquí se usa el paralelismo semántico y la anáfora (la 
repetición de “y digo”) para reforzar una sensación emocional y 
literaria fuerte, cargada de nostalgia y fractura del yo. La 
estructura recuerda la prosa poética, pero con la cadencia 
interna del versículo. 

Existen muchos más recursos, y si bien todos los que he 
enumerado pueden aplicarse a cualquier obra lírica, los versículos 
poseen una forma que fusiona tres artes: literatura, música y 
pintura. Esto se logra mediante metáforas visuales que 
configuran el texto de tal manera que evoca la imagen de aquello 
que retrata. Una especie de dibujo formado con las letras del 
poema, conocido como caligrama. 

 

       Luz   

            parpadea   

       en la cera viva   

  el silencio arde quieto   

la sombra se curva despacio   

 

Y si bien el arte parece no tener límites, es importante poner uno 
en esta parte para regresar a las características objetivas que 
definen la poesía. 

MUSICALIDAD EN LA POESÍA 
Ya establecimos que la estructura de la poesía es diversa, pero 
tampoco podemos negar que una de sus características más 
populares es su musicalidad. Esta se determina principalmente 
por el ritmo y la rima, que producen un patrón sonoro armonioso, 
fluido y agradable al oído. 
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Las palabras son clave, ya que su pronunciación estructura la 
musicalidad del poema. Se debe prestar especial atención a la 
palabra final de cada verso, pues esta determina la rima. Por eso, 
hablamos de versos oxítonos cuando terminan en palabra aguda, 
versos paroxítonos si terminan en palabra grave, y versos 
proparoxítonos cuando finalizan en palabra esdrújula. Es 
importante tener en cuenta esto, ya que la posición de la sílaba 
tónica marca el acento y, por ende, la prosodia en la poesía y 
demás géneros líricos. 

Prosodia: es la disciplina que se encarga de describir 
melódica y rítmicamente los sonidos del habla. El uso de 
los acentos no solo permite marcar la musicalidad del 
discurso, sino también puede ayudar a determinar la 
personalidad y el género del interlocutor. En poesía, juega 
un papel clave para crear efectos estilísticos mediante el 
sonido y el ritmo. 

Los versos oxítonos son perfectos para crear un efecto de cierre 
o conclusión en el poema. Los versos paroxítonos son los más 
comunes en la poesía en español y permiten una cadencia más 
natural y fluida, mientras que los versos proparoxítonos alteran 
el ritmo y la cadencia, ya que su acentuación particular provoca 
un efecto de movimiento o impulso en el verso. 

 

Los versos también se clasifican según la manera en que están 
rimados. Si se trata de una rima consonante, la última palabra 
de los versos debe coincidir en todos sus sonidos vocálicos y 
consonánticos, a partir de la última vocal acentuada: 

casa y taza 

En el caso de las rimas asonantes, la coincidencia se da 
únicamente en los sonidos vocálicos a partir de la última vocal 
acentuada: 

luna y cuna 
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Y aunque no todos los versos rimen, vale la pena destacar sus 
otras posibles clasificaciones. Los versos sueltos son aquellos que 
no riman con los demás, pero se mantienen dentro de una 
métrica regular. Los versos blancos carecen de rima, pero 
también respetan una métrica constante. En cambio, los versos 
libres no siguen una métrica fija ni presentan rima, y suelen 
acercarse más a la prosa poética. 

Verso suelto (no rima con los otros, pero tiene la 
misma métrica): 

La luna brilla en el río 
Las sombras tiemblan despacio 
La voz se pierde en el viento ← verso suelto 

Verso blanco (no rima, pero sigue una métrica 
regular): 

Caminas entre niebla, sin destino 
Los árboles murmuran tus secretos 
La tierra calla todo lo que sabe 

Verso libre (sin rima ni métrica regular): 

Te fuiste 
sin decir 
cuándo volvería a doler el aire. 

 

En cuanto al ritmo, la poesía en español puede dividir el verso en 
unidades rítmicas de dos sílabas. En este caso, hablamos de 
versos yámbicos si alternan una sílaba átona seguida de una 
tónica, o de versos trocaicos si comienzan con una sílaba tónica 
seguida de una átona. 

Si dividimos el verso en grupos de tres sílabas, obtenemos 
diferentes tipos de ritmo según la ubicación del acento. Se trata 
de versos dactílicos cuando una sílaba tónica es seguida de 
dos átonas; de versos anapésticos si el patrón es de dos 
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sílabas átonas seguidas por una tónica; y de versos 
anfibráquicos cuando la secuencia es átona, tónica y átona. 

 

Verso dactílico. (tónica + átona + átona: T - -) 

Rápido corre la 
hoja del viento en la 
cima del mundo gris 

El primer acento fuerte cae en la primera sílaba de cada grupo, 
generando un ritmo que inicia con impulso y se desliza. 

 

 Verso anapéstico. (átona + átona + tónica: - - T) 

En la luz del final 
una voz despertó 
y lloró sin razón 

El ritmo avanza lentamente y golpea al final de cada unidad, ideal 
para generar suspenso o sorpresa. 

 

 Verso anfibráquico. (átona + tónica + átona: - T -) 

La sombra se mueve 
el agua respira 
la luna se esconde 

El acento central le da equilibrio y balance al verso, lo que crea 
una musicalidad suave y constante. 

Un caso especial lo marcan los versos endecasílabos, que 
requieren la ubicación de acentos en sílabas específicas para ser 
considerados métricamente correctos. Hablamos del tipo 
propio si el acento principal está en la sexta sílaba, y del tipo 
sáfico si los acentos recaen en la cuarta y la octava sílaba. 
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Endecasílabo tipo propio. (Acento principal en la sexta 
sílaba) 

El viento sopla fuerte entre los álamos. 

→ Acentos en 2.ª, 6.ª y 10.ª sílaba. 

Este es el más común en la tradición italiana-española, da un 
ritmo equilibrado y clásico. 

 

Endecasílabo tipo sáfico. (Acentos en la cuarta y 
octava sílabas) 

La sombra cruza lenta por el patio. 

→ Acentos en 4.ª, 8.ª y 10.ª sílaba. 

Tiene una cadencia más suave y meditativa, ideal para tonos 
contemplativos. 

Existen más tipos de endecasílabos, pero básicamente son 
variantes del tipo propio. Por ejemplo, el enfático, con acentos 
en la primera, sexta y décima sílabas; el heroico, con acentos 
en la segunda, sexta y décima; o el melódico, acentuado en la 
tercera, sexta y décima sílabas. A estas alturas, entiendo que ya 
captaste la idea. No hace falta mostrar cada variante con un 
ejemplo cuando el patrón ya está claro. No se trata de memorizar 
tipos, sino de comprender cómo el ritmo moldea el sentido del 
poema. 

Esta clasificación resalta nuevamente la complejidad de la poesía 
y sirve como un argumento fuerte frente a quienes la 
menosprecian, como si se tratara de un arte vulgar o una práctica 
que no requiere de mayores habilidades más que sentarse a 
escribir sobre los propios sentimientos. 
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La métrica que elijamos y el tipo de acentos son cruciales para 
otorgar a cada poema una expresividad distinta. Para lograr 
musicalidad en el texto, es importante contar con un vocabulario 
intenso que nos permita elegir palabras que suenen bien entre 
sí. Pero también es igual de importante regirse por una 
estructura métrica que permita y contribuya a la fluidez y 
resonancia de las palabras. 

Cuando el poeta controla estos dos aspectos, solo queda su 
sensibilidad artística para evocar imágenes mentales a través de 
las palabras, convirtiendo a la poesía en una experiencia auditiva 
y sensorialmente evocadora, tanto en la lectura silenciosa como 
en la recitación oral. 

Y AHORA LAS ESTROFAS 
Los versos se organizan de manera estructurada y repetitiva para 
conformar estrofas. Estas agrupaciones siguen patrones 
específicos en cuanto al número de versos y la disposición de las 
rimas. Su objetivo no es solo el de distribuir las ideas contenidas 
en el poema, sino también el de crear unidades cohesivas que 
faciliten la comprensión y expresen el desarrollo narrativo o 
emocional de la obra. 

La organización general suele ser numérica, acorde a la cantidad 
de versos que la componen —que tradicionalmente va de 2 a 8 
(o incluso más)—, pero también pueden adquirir un nombre 
propio dependiendo de la forma específica en que estén 
dispuestos. 

Para no extendernos demasiado en este apartado, nos 
limitaremos a describir las estructuras más habituales, confiando 
en que el lector profundizará en aquellas que despierten su 
interés. Recuerda que no son las únicas que existen, y que cada 
cultura tiene sus estilos tradicionales. Tampoco hay que pensar 
que no se permite crear nuevas estructuras: estas simplemente 
son algunas de las más reconocidas por su uso histórico. 
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Aleluya 

Es una estrofa breve compuesta por versos octosílabos con 
rima consonante, usualmente con un tono jubiloso, festivo 
o de celebración. Su estructura simple y su ritmo marcado la 
hacen ideal para transmitir entusiasmo o expresiones de gratitud 
y alabanza.  

Canta el sol sobre la tierra, 
danza el grillo en su rincón, 

la alegría se libera, 
como un verso en explosión. 

 
Perfecta para momentos de exaltación o entusiasmo. Su 
musicalidad la vuelve fácil de memorizar y recitar. Aunque poco 
conocida, puede ser muy útil en actividades escolares o 
ceremoniales. 

 

Pareado 

Estrofa compuesta por dos versos que riman entre sí, 
generalmente con rima consonante. Se caracteriza por su 
brevedad y contundencia. Muchos refranes y dichos 
populares obedecen a esta estructura, ya que permite expresar 
ideas completas de forma rápida y sonora. 

Más sabe el zorro por viejo 
que por andar con reflejo. 

 

Ideal para transmitir verdades sencillas, moralejas o juegos de 
palabras. Por su ritmo pegajoso, es muy útil en el aula para 
actividades de memorización, improvisación y creación rápida de 
versos. 

 

Terceto 



No es otro manual de poesía para docentes* 

 

 
43 

*Si es otro manual de poesía para docentes!! 

Estrofa compuesta por tres versos endecasílabos con rima 
consonante, que siguen la estructura ABA: el primer verso rima 
con el tercero, mientras que el segundo queda libre... por un 
momento. Cuando se agrupan varios tercetos, estos se 
encadenan: el segundo verso (libre) de la estrofa anterior rima 
con el primero y el tercero de la siguiente. Así se construye la 
secuencia: ABA / BCB / CDC… y así sucesivamente. Esta forma 
se conoce como terceto encadenado. 

Tradicionalmente, para cerrar el poema y no dejar una rima 
suelta, se termina con una estrofa de cuatro versos llamada 
serventesio (rima DEDE). Este tipo de estructura fue la 
utilizada por Dante en La Divina Comedia. 

 

Se alzó la voz del mundo en la tormenta (A) 
con el temblor del cielo en su garganta. (B) 

Todo calló, menos la hoja violenta. (A) 

La flor dormía en su raíz quebranta, (B) 
el aire helaba su canción de fuego, (C) 

y el mar lamía su ceniza santa. (B) 

El día nuevo no sabía el ruego, (D) 
ni el corazón su antigua melodía; (E) 

más en la sombra se encendió el sosiego, (D) 
como un relámpago de poesía. (E) 

Este es un fragmento de terceto encadenado + serventesio. Este 
exige atención al ritmo y a la continuidad del sentido. Es ideal 
para construir poemas largos con tono reflexivo, filosófico o 
narrativo. Su estructura crea una musicalidad envolvente y 
constante que arrastra al lector verso tras verso. 

 

Es, básicamente, un terceto de arte menor, generalmente 
compuesto por versos octosílabos. Puede seguir la misma 
estructura de rima que el terceto (como ABA), pero también 
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admite otras variantes como ABA / BCB o incluso rimas 
monótonas del tipo AAA. Las combinaciones son diversas y 
flexibles, lo que lo hace muy versátil. 

Vino la noche tan fría (A) 
como palabra sin eco, (B) 

y se escondió la alegría. (A) 
 

El tercetillo tiene una musicalidad ágil y compacta. Es ideal para 
retratar momentos intensos, emociones breves o giros de 
pensamiento. Su ritmo corto y su estructura flexible lo vuelven 
una herramienta excelente para el trabajo creativo en el aula. 

 

Cuarteta 

Estrofa compuesta por cuatro versos de arte menor 
(usualmente octosílabos) con rima consonante alterna: es 
decir, los versos primero y tercero riman entre sí, al igual 
que el segundo y cuarto (ABAB). Es una estructura muy 
utilizada por su ritmo balanceado y su claridad formal. 

El perro ladra en la noche (A) 
la luna mira al tejado (B) 

la sombra cruza sin coche (A) 
y el sueño se ha demorado. (B) 

 

La cuarteta tiene un ritmo firme y agradable, ideal para narrar 
pequeñas escenas, describir emociones simples o armar 
microcuentos. Es muy útil en la enseñanza de la rima y la 
métrica por su estructura clara y estable. 

 

Copla 

Es una estrofa de cuatro versos octosílabos con rima 
asonante en los versos pares, mientras que los impares 
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quedan sueltos. Su esquema de rima es típicamente: - a - a. De 
origen popular, se caracteriza por su tono directo, su lenguaje 
coloquial y, muchas veces, por su humor de doble sentido o 
su capacidad para condensar emociones cotidianas con gran 
musicalidad. 

Me dijo la luna llena 
que no te ande yo buscando, 

pero es que mi corazón 
anda suelto y desatando. 

La copla tiene raíces en la tradición oral, el canto popular y la 
poesía campesina. Es ideal para jugar con refranes, canciones, 
diálogos amorosos o burlones. Su ritmo y métrica la hacen muy 
accesible para el trabajo creativo con estudiantes o para 
escribir desde la emoción más pura y espontánea. 

 

Seguidilla 

La seguidilla simple es una estrofa de cuatro versos: los 
impares son heptasílabos sin rima, mientras que los pares 
son pentasílabos con rima asonante. Tiene una musicalidad 
suave y ligera, ideal para expresar emociones breves o imágenes 
delicadas. Aunque comenzó como forma popular cercana a la 
cuarteta, con el tiempo fue adoptada también por la poesía culta. 

Una variante más elaborada es la seguidilla real, utilizada por 
figuras como Sor Juana Inés de la Cruz, donde los versos 
impares son decasílabos con acentos marcados en la tercera, 
sexta y novena sílabas, mientras que los pares son 
hexasílabos, manteniendo la rima asonante. Su estructura 
compleja permite una expresividad más refinada y melódica. 

 

Cruza el río el ave 
vuelve a mirar, 
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se ha perdido el eco 
y quiere estar. 

 
La seguidilla ofrece un ritmo danzante, flexible y sutil. Es 
perfecta para combinar lo narrativo con lo lírico, y su estructura 
escalonada la vuelve útil para crear poemas que avanzan como 
si cantaran. 

 
Redondilla 

Estrofa de cuatro versos octosílabos (arte menor) con rima 
consonante. Su esquema más común es ABBA, aunque 
también puede encontrarse como ABAB, aunque en ese caso se 
acerca más a la cuarteta. 

Es una forma tradicional de la poesía en español, especialmente 
popular en los siglos de oro, y utilizada tanto en lo culto como en 
lo popular. Fue muy trabajada por autores como Sor Juana 
Inés de la Cruz, quien la usó para combinar reflexión, sátira y 
musicalidad. 

Amor que vienes callado, (A) 
golpeas sin compasión, (B) 
no pides explicación, (B) 

ni dejas mi pecho a salvo. (A) 

La redondilla es elegante y cerrada, ideal para expresar 
pensamientos compactos o jugar con el contraste entre los 
versos centrales. Su forma circular le da un efecto de cierre, 
como si el poema volviera sobre sí mismo. Muy útil para trabajar 
estructura, rima y reflexión en clase. 

 

Cuarteto 

Es una estrofa compuesta por cuatro versos de arte mayor 
(generalmente endecasílabos) con rima consonante en el 
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esquema ABBA. Es una de las formas clásicas más usadas en la 
poesía formal, especialmente en el soneto.  

La noche cae con paso silencioso, (A) 
la estrella tiembla sobre el campo oscuro, (B) 

el viento escribe su temblor más puro, (B) 
y el sueño llega, suave y sigiloso. (A) 

 
El cuarteto ofrece un ritmo solemne y cerrado. Su estructura 
simétrica refuerza la intensidad emocional o reflexiva del 
contenido. Es ideal para trabajar formas fijas o para explorar la 
sonoridad del verso largo con precisión rítmica. 
 

Serventesio  

Estrofa de cuatro versos de arte mayor (usualmente 
endecasílabos) con rima consonante alterna, es decir, sigue 
el esquema ABAB. Es similar al cuarteto, pero su ritmo más 
abierto y dinámico le da una sonoridad distinta. Junto a la 
redondilla y el cuarteto, es una de las estructuras más 
versátiles y utilizadas en la poesía española clásica. 

El trueno abrió la noche con su canto, (A) 
la luna se escondió detrás del monte, (B) 
el campo olía a fuego y a quebranto, (A) 

y el miedo caminaba en cada horizonte. (B) 
 

El serventesio tiene una musicalidad más fluida que el cuarteto 
y permite construir poemas narrativos, descriptivos o filosóficos 
con gran claridad. Su forma se adapta tanto a la poesía culta 
como a la lírica contemporánea. Muy útil en ejercicios de 
estructura y ritmo. 
 

Quintilla 

Es una estrofa de cinco versos de arte menor (usualmente 
octosílabos) con rima consonante. Su esquema más 
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frecuente es ABABA, aunque puede variar (como AABAB, 
ABBAB…), siempre que se respeten dos reglas: 

1. No puede haber tres versos seguidos con la misma rima. 

2. El primer verso no puede rimar con el último. 

Te busqué bajo la luna (A) 
sin saber lo que perdía, (B) 

solo el viento hizo fortuna (A) 
con tu risa que se enfría, (B) 
y esta pena inoportuna. (A) 

La quintilla ofrece equilibrio entre concisión y expansión. Tiene 
una musicalidad que permite matizar emociones sin extenderse 
demasiado. Muy útil para expresar pensamientos complejos en 
un espacio contenido, y una excelente herramienta para 
trabajar creatividad con forma fija en el aula. 

 

Quinteto 

Es una estrofa de cinco versos de arte mayor, generalmente 
endecasílabos, con rima consonante. Sigue las mismas 
reglas estructurales que la quintilla: 

• No se permite que tres versos seguidos rimen entre sí. 

• El primer verso no puede rimar con el último. 

Se usa con frecuencia en composiciones líricas más elaboradas, 
y ha tenido un lugar importante tanto en la poesía culta como en 
las partes líricas del teatro clásico y en presentaciones 
populares. 

El mar golpea al mundo con su canto, (A) 
la orilla grita todo lo que es suyo, (B) 

y el cielo calla, inmenso y sin quebranto. (A) 
La tarde muere gris, como un murmullo, (A) 

y nadie escucha el eco de su llanto. (B) 
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El quinteto ofrece un campo amplio para desarrollar imágenes 
poderosas o ideas intensas, sin perder el control estructural. Su 
ritmo es más solemne que el de la quintilla, y funciona muy 
bien para la recitación, el monólogo lírico o la poesía narrativa 
de tono elevado. 
 

Lira 

Estrofa de cinco versos que combina heptasílabos y 
endecasílabos en el siguiente orden: 
7a / 11B / 7a / 7b / 11B 

Esto quiere decir que el primer, tercer y cuarto versos son 
heptasílabos, mientras que el segundo y quinto son 
endecasílabos. La rima suele ser consonante, no asonante 
(aunque puede variar en adaptaciones modernas), y responde al 
esquema aBabB. La lira es reconocida como símbolo de la 
inspiración poética, tanto por su musicalidad como por su 
equilibrio entre brevedad y profundidad. 

 

Brilla el silencio frío (a) 
como una herida abierta en el abismo, (B) 

tiembla en la voz el río, (a) 
se parte el espejismo, (b) 

y canta el mundo su fatal lirismo. (B) 
 

La lira tiene un ritmo fluido y elegante, ideal para expresar 
emociones profundas sin recurrir al exceso. Su mezcla de versos 
breves y largos crea una tensión melódica que la vuelve una de 
las formas más apreciadas en la poesía culta. Es perfecta para 
trabajar tono, ritmo e inspiración en el aula. 

 

Sextilla 
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Es una estrofa de seis versos de arte menor (usualmente 
octosílabos) con rima consonante. El esquema más habitual 
es el de rima alterna (ABABAB), pero admite múltiples 
combinaciones, lo que la vuelve muy versátil y popular, tanto 
en lo culto como en lo popular. 

Eso sí, suele respetar ciertas condiciones estructurales: 

• No se deben rimar más de dos versos seguidos. 

• Todos los versos deben tener rima, es decir, no se 
aceptan versos sueltos. 

• Los dos últimos versos no deben rimar entre sí, 
para evitar un cierre forzado o demasiado rígido 

. 

El río baja cantando (A) 
con rumores de tristeza, (B) 
una flor va navegando (A) 

entre espumas de pereza, (B) 
y el sol se va reflejando (A) 
como si el agua rezase. (B) 

La sextilla permite desarrollar una idea más amplia que una 
redondilla o una cuarteta, sin llegar a la extensión de estrofas 
mayores. Su musicalidad la hace ideal para juegos líricos, 
romances o poemas cantados. Muy útil para trabajar variación 
rítmica y flexibilidad formal en el aula. 

 

Pavana 

Es una estrofa de carácter musical, compuesta por siete versos 
con una disposición distintiva. Los primeros cuatro versos tienen 
rima consonante alterna (ABAB) y los últimos tres versos riman 
entre sí (CCC), aumentando progresivamente en longitud. 
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Esta estructura busca reflejar el movimiento pausado y solemne 
de la danza renacentista del mismo nombre. Los versos finales 
funcionan como un cierre melódico y enfático. 

 

Bajo la lluvia callada (A) 
se dormía el horizonte, (B) 

la tarde, leve, encantada, (A) 
dibujaba un viejo monte. (B) 

El recuerdo ardía. (C) 
En el pecho dolía. (C) 

Y mi alma lo repetía. (C) 

La pavana tiene una estructura que permite combinar 
descripción suave con un remate emocional potente. Su cadencia 
evoca cierta solemnidad, como un paso lento que crece en 
intensidad. Muy útil para escribir sobre emociones contenidas, 
escenas nostálgicas o imágenes ceremoniales. 

 

Octavilla 

Estrofa formada por ocho versos de arte menor, generalmente 
octosílabos, que no tiene una estructura fija de rima. Puede 
combinar rimas consonantes o asonantes de forma libre, siempre 
que mantenga cierta coherencia interna. 

Su flexibilidad la hace ideal para la poesía narrativa, popular o 
improvisada, y permite al autor jugar con ritmo, sentido y 
musicalidad sin restricciones formales estrictas. 

 

En la esquina se escondía 
un secreto sin testigos, 
las campanas no sabían 

que temblaban los abrigos. 
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El invierno se reía, 
la ciudad jugaba a ciegas, 

y una voz que no salía 
deshacía las monedas. 

La octavilla es un terreno fértil para la narración lírica, con 
libertad para experimentar tanto con la forma como con el 
contenido. Es perfecta para trabajar con estudiantes o poetas 
principiantes, ya que permite concentrarse en el flujo de la 
escritura más que en cumplir esquemas rígidos. 

Existen estrofas de nueve, diez o más versos, y también una 
infinidad de variantes para cada una. Algunas formas han 
quedado en desuso, mientras que otras se han mantenido 
populares a lo largo de los años. El propósito de nombrarlas es 
que tengas presente que, a pesar de la libertad para crear tus 
propias estructuras, siempre es importante respetar algún tipo 
de métrica. 

No tengo conocimiento de ningún autor que haya dominado 
todas las variantes, y tampoco creo que ese sea el punto. 
Encuentra la que más se ajuste a tus necesidades y practica 
constantemente para mejorar, porque esa es la única forma que 
existe en el arte para superarte. 

Y AHORA LOS TIPOS DE POEMAS 
Después de tanto verso contado, tanta rima medida y tanta 
estrofa con nombre raro… merecen un descanso. Pero antes, 
vamos con una última sección. Tranquilos, no voy a torturarlos 
mucho más. Solo quiero hablar un poco de los tipos de 
poemas, si es que realmente eso existe. 

En los manuales tradicionales te dicen que hay odas, elegías, 
sonetos, romances, églogas, y demás etiquetas que suenan 
a museo. Según esa lógica, uno debería escribir con la 
solemnidad de un sacerdote del siglo XVI y sentir culpa si el 
poema no cabe en catorce versos perfectos. 
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Pero la verdad es que los poemas no siempre se portan bien. A 
veces no riman, a veces no se ajustan a una estrofa, y a 
veces te salvan sin pedir permiso. 

Así que acá va una clasificación más real: 

• Poema confesión: lo escribiste porque necesitabas 
decirlo, aunque no sabías cómo. 

• Poema grito: lo tiraste con rabia. Tiene filo, aunque ni 
tú sepas de qué. 

• Poema imán: tiene un verso que no podés olvidar. El 
resto... acompaña. 

• Poema excusa: se lo escribiste a alguien, pero jurás que 
es pura ficción. 

• Poema vómito: salió todo junto. Después lo leíste y algo 
tenía. 

Disculpas por la mala broma, pero sinceramente estoy un poco 
cansado de esto... y tampoco es el punto del libro. Ya sabes lo 
que existe, ahora no dejes que eso te limite. 

No es que esté mal escribir un soneto o una lira —de hecho, si 
llegaste hasta aquí, probablemente ya puedas hacerlo—, pero 
tampoco está mal escribir un poema que no encaje en ninguna 
parte. El único tipo de poema que importa es el que siente, dice 
algo y te atraviesa. Si lo logra, no importa si se llama elegía o 
cosas que escribí a las 3 a. m. 

Ahora sí: sin más estrofas, sin más reglas. Voy a hablar un poco 
sobre apreciar poesía. 

APRECIACIÓN LITERARIA 
Se han creado muchas escuelas para analizar la literatura: el 
estructuralismo busca patrones, el formalismo se obsesiona con 
la forma, la crítica marxista rastrea el conflicto de clases, la 



No es otro manual de poesía para docentes* 

 

 
54 

*Si es otro manual de poesía para docentes!! 

psicoanalítica indaga en el inconsciente… y todas tienen algo que 
decir. Pero entre tanta teoría, a veces se olvida lo básico: la 
poesía debe hacerte sentir algo. Si no te mueve, si no te 
incomoda, si no te acaricia o te rompe, entonces no es más que 
un grupo de palabras ordenadas con esmero. El análisis es útil, 
claro, pero el primer contacto con un poema debería ser como 
cuando algo se te queda pegado en el pecho sin que sepas por 
qué. Y ahí, justo ahí, es donde empieza la verdadera apreciación. 

SEMIÓTICA EN LA POESÍA 
A. J. Greimas (1972) habla de semiótica poética para referirse a 
“la correlación entre el plano de la expresión y el del contenido”; 
es decir, la relación entre el significante y el significado en el 
lenguaje poético. O, dicho de forma más digerible: no se trata 
solo de qué dice el poema, sino cómo lo dice, y cómo ese “cómo” 
transforma lo que entendemos o sentimos. 

La semiótica4  es una ciencia joven, pero con raíces muy 
antiguas. Su campo de estudio son los signos, esos elementos 
que usamos todo el tiempo para entender el mundo: palabras, 
imágenes, gestos, colores, sonidos… Todo lo que significa algo. 
La semiótica estudia los sistemas de signos que usamos para 
comunicarnos como sociedad, y en ese sentido, la poesía no es 
más que un sistema de signos llevado al extremo de la intensidad 
simbólica. 

Desde la perspectiva semiótica, leer un poema no es solo 
decodificar lo que está escrito en la página: es entrar en una red 
de significados que dependen del contexto, del lector y del uso 
mismo del lenguaje. Leer poesía semióticamente es preguntarse: 
¿qué signos están actuando aquí?, ¿cómo se están construyendo 
los sentidos?, ¿qué se oculta y qué se revela a través de la forma? 

 
4 O semiología, dependiendo de si venís desde Saussure o desde Peirce. 
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Un concepto clave en todo esto es el de semiosis, que es 
básicamente el proceso mediante el cual algo se convierte en 
signo. Para que haya semiosis, tiene que haber tres cosas: 

• Un objeto (lo real, lo que queremos representar). 
• Un signo (lo que usamos para representarlo; una 

palabra, una imagen, un gesto). 
• Un interpretante (alguien que vea ese signo y pueda 

comprender que está hablando de ese objeto). 

Ejemplo: si leo la palabra piedra, no tengo una piedra real 
frente a mí, pero entiendo a qué se refiere el poema cuando 
la nombra. Esa comprensión —aparentemente simple— es el 
resultado de un proceso semiótico. 

Ahora bien, cuando hablamos de poesía, las cosas se complican 
un poco más. Porque no siempre hay una sola manera de 
entender el signo. A veces piedra no es solo un objeto, sino una 
metáfora del dolor, del peso, de la resistencia o incluso de la 
muerte. La poesía juega con la ambigüedad del signo, lo empuja 
hasta que deja de significar una sola cosa para convertirse en 
muchas. Por eso, la semiótica es una herramienta potente para 
leer poesía en otro nivel, más allá de la superficie del texto. 

Existen autores que han profundizado en esto de manera 
rigurosa: Roland Barthes, Umberto Eco, el mismo Greimas. Ellos 
han propuesto métodos para entender cómo funciona el sentido 
dentro del texto poético, cómo se organiza la significación, cómo 
el lector interviene en la construcción del significado. Y sí, es 
fascinante... pero también puede volverse un terreno técnico, 
complejo, y a veces un poco abrumador. 

Por eso, y siendo honesto, no voy a profundizar más. Este libro 
no pretende formar especialistas en teoría del signo, y lo más 
responsable sería decirte que si este tema te interesa de verdad, 
lo mejor es aprender de un experto. Porque este campo es 
amplio, sutil y necesita estudio serio. 
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Lo que sí puedo decirte es que, más allá de toda teoría, la poesía 
es un lenguaje cargado de signos que no siempre se explican, 
pero se sienten. Y ese sentir, esa carga emocional y simbólica, 
también forma parte de la semiosis. Así que, si alguna vez un 
poema te dolió sin que entendieras por qué, ya sabes, acabas de 
hacer un acto semiótico perfecto. 

Así que no te preocupes si no entiendes del todo qué es un 
representamen o si confundes un signo con un símbolo. Leer 
poesía no es pasar un examen. No estás obligado a explicarlo 
todo. A veces, sentir que un verso te sacude es más valioso que 
identificar su estructura o su isotopía dominante. 

Claro, puedes estudiar, analizar, incluso convertirte en un 
experto en semiótica poética si te lo propones. Pero antes de eso 
—o incluso sin eso—, lo esencial es dejarte afectar por el poema. 
Leer con el cuerpo, con la memoria, con la herida. Porque el 
sentido no siempre se revela con fórmulas; a veces, se revela 
con un estremecimiento. 

Leer poesía no es descifrar un código, es escuchar una voz. Una 
voz que no siempre se expresa de manera directa, una que a 
veces susurra, oculta o grita sin explicaciones. Y ahí está su 
belleza. 

Entonces, si algo de esto te ha resonado, ya estás del otro lado. 
Lo demás —las reglas, los signos, las teorías— pueden esperar. 
Lo importante es que cuando un poema te hable, sepas guardar 
silencio y escuchar de verdad. 

 
ANÁLISIS LITERARIO 
El análisis literario consiste, en términos simples, en leer más allá 
de la historia que se cuenta. Es un proceso que permite 
desmenuzar y reconocer los distintos elementos que conforman 
una obra: su estructura, su estilo, sus recursos, sus personajes, 
sus intenciones, sus silencios. Gracias al análisis podemos 
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descubrir qué hizo el autor, cómo lo hizo, y —en cierta medida— 
por qué. 

Aunque existen profesionales que se han formado durante años 
para hacer análisis literarios con herramientas teóricas 
avanzadas, cualquier lector curioso y constante puede 
convertirse en un analista en potencia. Solo necesita algo de 
guía, mucho tiempo y más atención. Eso sí: no es una actividad 
pasiva ni de consumo rápido. Analizar un texto literario requiere 
leer despacio, con más preguntas que certezas. 

El primer paso, como es obvio, es leer la obra completa. Pero no 
basta con saber “de qué trata”. Hay que reconocer el contexto 
histórico, social y cultural en el que fue escrita, y desde ahí 
empezar a mirar sus partes: el tema, la estructura, la forma, el 
conflicto narrativo, los personajes, el ambiente y, si se puede, 
hasta su tono y ritmo. Dependiendo del tipo de texto, el análisis 
irá tomando distintos caminos. 

Una de las ideas más interesantes del análisis literario moderno 
es que la obra se analiza por sí misma, no por la vida del autor. 
Este enfoque sostiene que un texto literario es un mundo 
autónomo, que funciona con sus propias reglas internas. El crítico 
francés Roland Barthes lo expresó de forma contundente en su 
famoso ensayo La muerte del autor, donde dice que el texto no 
pertenece a quien lo escribió, sino a quien lo lee. 

Eso no significa que la biografía del autor no importe nunca, pero 
sí que no debería ser la brújula central del análisis. Porque si nos 
centramos en la vida del escritor, lo que hacemos es reducir la 
obra a un testimonio personal, y la literatura es algo más 
complejo, más simbólico y más colectivo. La literatura pertenece 
a la cultura. Cuando leemos, lo hacemos desde nuestros propios 
contextos, creencias, emociones y referencias. Eso hace que 
cada lectura sea una reescritura, y que cada lector vea algo 
distinto en el mismo texto. 



No es otro manual de poesía para docentes* 

 

 
58 

*Si es otro manual de poesía para docentes!! 

El análisis literario también se diferencia del análisis editorial (que 
se enfoca en el diseño, la tipografía o la maquetación) y de la 
crítica superficial (que suele limitarse al gusto personal). Aquí 
hablamos de interpretación profunda, de mirar con lupa cómo 
funciona el texto internamente: cómo están construidas las 
imágenes, qué ritmo tiene la narración, qué símbolos se repiten, 
cómo evoluciona el conflicto. Es casi como desarmar una 
máquina para ver qué engranajes tiene. 

Ahora bien, no voy a profundizar más en este campo, porque es 
amplio, complejo, y lo más responsable sería decir que —si 
realmente te interesa este tipo de lectura— deberías aprender 
con un experto. Existen métodos, corrientes y herramientas que 
merecen estudio serio y dedicado. 

Lo que sí puedo decirte es que leer con atención cambia todo. 
Un poema, un cuento, una novela... cuando los lees con 
detenimiento, se abren. Te das cuenta de cosas que no viste al 
principio. Entiendes por qué algo te dolió, o por qué te reíste 
donde nadie más lo hizo. El análisis no es una camisa de fuerza: 
es una forma de volver a mirar lo que ya tenías frente a los ojos, 
pero ahora con más conciencia. 

Porque al final, entender no mata la emoción. Al contrario: la 
afina. 
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PARTE B 

Poesía y educación 
 

Hasta aquí hemos hablado de versos, formas, ritmos, análisis y 
signos. Le hemos dado estructura al caos de la poesía, aunque 
en el fondo sepamos que esa estructura siempre se resiste. 
Ahora es momento de mirar hacia otro lado: la escuela, el aula, 
la infancia, los afectos. Es decir, ese espacio donde la poesía 
no debería ser una obligación académica, sino una oportunidad 
para pensar, sentir y crear. 

Muchos docentes llegan a la poesía con desconfianza. Algunos la 
dejan para el final del año, otros la pasan por encima, y no falta 
quien reconoce que no le gusta o que simplemente nunca se 
sintió preparado para enseñarla. Esa distancia personal suele 
trasladarse al aula: si el docente se aleja de la poesía, el 
estudiantado también. No es una suposición. Hay estudios que 
muestran que, dentro del currículo de literatura, la poesía es lo 
que menos disfrutan los estudiantes, porque se reduce a un 
ejercicio técnico: contar sílabas, identificar recursos, memorizar 
definiciones (Ramírez, 2009). Así, el poema se transforma en un 
esqueleto sin carne. 

Pero la poesía no nació para ser desmenuzada con lupa. Es una 
experiencia, no una ecuación. Habla desde otro lugar: desde la 
emoción, el símbolo, la imagen, la música del lenguaje. Como 
afirma Rafael Núñez (2001), el poema se atreve a decir lo que 
normalmente no se puede decir. Y esa capacidad es lo que lo 
vuelve valioso en un contexto educativo: porque la escuela 
también necesita espacios para lo no dicho, lo ambiguo, lo 
sensible. 

No se trata de negar que la poesía tiene estructura. Claro que la 
tiene. Pero si el análisis es lo único que enseñamos, estamos 
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ignorando la mitad de su esencia. Es como mirar un cuadro solo 
desde la técnica del trazo, sin detenernos a observar lo que 
provoca. La poesía no solo se estudia, se vive. Su lenguaje juega 
con las palabras, subvierte lo cotidiano, inventa imágenes y nos 
lleva a territorios que no podríamos alcanzar desde la lógica. “El 
lenguaje de la poesía es un lenguaje soñado”, dice Barrientos 
(1999), y por eso puede habitar mundos que no están regidos 
por las normas de lo real. 

Para poder enseñar poesía, el docente necesita algo más que 
información: necesita una disposición interior, una forma de 
lectura distinta. No es un conocimiento técnico lo que transforma 
la enseñanza, sino una actitud sensible frente al lenguaje, una 
voluntad de abrirse al juego, a la emoción, a lo simbólico. Eso 
implica también un cambio de perspectiva: dejar de pensar que 
la poesía es solo un contenido, y empezar a verla como una 
herramienta para formar seres humanos más conectados con sus 
emociones, su cultura y su imaginación. 

Este tipo de enseñanza no se limita al “análisis de textos”. Implica 
fomentar la apreciación poética, lo que incluye aprender a 
disfrutar, interpretar y también a crear. Como plantea Lomas 
(1999), la poesía no solo tiene un valor estético, sino también 
ético: a través de ella accedemos a visiones del mundo, valores, 
conflictos, maneras de sentir y pensar. No hay poema neutro: 
todos traen una forma de mirar la realidad. 

Entonces, ¿qué perfil debería tener un educador que enseña 
poesía? Uno que no le tema a lo intangible. Que entienda que no 
siempre habrá respuestas claras. Que valore tanto una buena 
pregunta como métrica. Que acepte que un estudiante puede 
emocionarse, puede confundirse, puede callarse… y que todo eso 
también es parte del aprendizaje. 

No queremos formar poetas, eso está claro. Pero sí queremos 
que los jóvenes se acerquen a la poesía sin miedo. Que la sientan 
cercana. Que la entiendan como una forma de expresión y de 
pensamiento. Que descubran que escribir o leer un poema puede 
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ser tan útil como resolver una ecuación o entender un proceso 
histórico. Porque la poesía también forma. Y forma en lo que más 
escasea: sensibilidad. 

PERFIL LITERARIO DEL EDUCADOR 
Hablar de educación literaria en la escuela implica, 
necesariamente, hablar del perfil literario del docente. No como 
un listado de conocimientos enciclopédicos ni como una 
especialización aislada, sino como una disposición ética, estética 
y pedagógica frente a la lectura, la escritura y el lenguaje 
literario. El docente que enseña poesía —y literatura en general— 
no puede limitarse a transmitir contenidos: debe ser un mediador 
sensible, un lector activo y un promotor del goce estético. 

Este perfil se construye desde la práctica, pero también desde la 
formación inicial y continua. Un buen docente lector no nace, se 
hace. Y se hace leyendo, reflexionando sobre lo leído, y 
compartiendo esas experiencias con otros. Como señala Colomé 
(2015), uno de los pilares fundamentales del perfil literario del 
educador es el conocimiento amplio y actualizado de la literatura 
infantil y juvenil, incluyendo sus géneros, sus autores, sus 
corrientes temáticas y sus posibilidades pedagógicas. Este 
conocimiento no se limita a un canon impuesto, sino que incluye 
la capacidad de seleccionar obras pertinentes, tanto por su valor 
literario como por su relevancia para los estudiantes, sus edades, 
sus intereses y sus contextos. 

No basta con saber qué libros existen. También hay que saber 
cuándo y cómo presentarlos, y sobre todo, desde qué enfoque. 
La selección de lecturas debe considerar la diversidad cultural, la 
pluralidad de voces, el tratamiento ético de los temas, y por 
supuesto, el potencial estético y emocional de cada texto. Un 
poema puede ser breve, pero su resonancia en un estudiante 
puede durar años. Un relato bien elegido puede convertirse en la 
puerta de entrada al mundo de la lectura. Pero eso solo sucede 
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cuando el docente no impone, sino que acompaña, media y 
despierta el deseo de leer. 

Rodríguez (2002) lo resume con claridad: “Si el docente —de 
cualquier nivel— no contagia el interés por la lectura, a partir de 
su pasión personal por ella, es prácticamente imposible ganar la 
batalla de formar y desarrollar lectores expertos y sensibles” (p. 
15). Y es que el entusiasmo lector del docente se transmite de 
forma silenciosa pero poderosa. No se trata de convertir cada 
clase en una fiesta ni de idealizar la lectura como salvación 
absoluta, pero sí de mostrar que leer es un acto valioso, 
placentero y significativo. 

Ahora bien, el perfil literario del educador no solo implica ser 
lector. También implica saber cómo formar lectores. Aquí entra 
en juego un segundo aspecto crucial: el dominio de estrategias 
didácticas para fomentar la competencia literaria, que no es lo 
mismo que la competencia lectora instrumental. La competencia 
literaria incluye la capacidad de interpretar textos estéticos, de 
apreciar recursos expresivos, de inferir sentidos simbólicos, de 
identificar géneros y tonos, de relacionar la lectura con 
experiencias personales o colectivas. 

Este trabajo no se logra repitiendo modelos rígidos de análisis, 
sino a través de dinámicas activas de lectura, escritura y oralidad. 
Las técnicas de animación a la lectura —cuentos leídos en voz 
alta, poesía dramatizada, escritura creativa, diarios de lectura, 
círculos de lectores— son herramientas fundamentales en este 
proceso. Un docente con perfil literario sabe adaptar estas 
estrategias a cada grupo, explorando distintas formas de 
aproximarse a los textos. Y entiende que leer no es un evento 
aislado, sino una práctica social y compartida. 

En tercer lugar, es necesario considerar la integración de la 
literatura dentro del currículo de forma interdisciplinaria. La 
poesía no debe estar aislada en una unidad de “géneros 
literarios”, ni ser vista como un paréntesis artístico. Puede 
articularse con la historia, con las ciencias naturales, con la ética, 
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con la educación emocional, con el arte. Un poema sobre la 
naturaleza puede dialogar con la ecología; una narración sobre 
la guerra puede abrir una discusión sobre la paz; un texto lírico 
puede dar paso a una reflexión sobre el dolor o la memoria. La 
literatura, y en especial la poesía, permite vincular saberes 
diversos desde una mirada humanista, y esa mirada también 
forma parte del perfil docente. 

Según Valderrama et al. (2022), este perfil no puede desligarse 
de la identidad lectora del educador, entendida no como una 
etiqueta profesional, sino como una experiencia vital. El docente 
que ha crecido con los libros, que ha encontrado sentido en ellos, 
que los ha habitado y los sigue explorando, tiene una relación 
distinta con la mediación literaria. No enseña desde el deber, sino 
desde el vínculo. Y cuando eso ocurre, el aula se transforma: la 
lectura deja de ser una tarea para convertirse en una posibilidad 
de encuentro, de descubrimiento, de resonancia interior. 

Por supuesto, no todos los docentes llegan a la poesía con la 
misma historia. Algunos la aman, otros la temen. Algunos fueron 
formados con un enfoque técnico, otros con una visión más 
humanista. Pero todos pueden desarrollar su perfil literario si se 
lo proponen. No se trata de ser expertos, ni de conocer todas las 
obras, ni de dominar cada recurso poético. Se trata de leer más, 
de leer mejor, y de leer con otros. 

Un educador con perfil literario no necesita fingir que todo lo 
entiende. Solo necesita estar dispuesto a sentir el texto, abrir 
espacio para las emociones, y permitir que sus estudiantes 
también lo hagan. Porque al final, la lectura literaria no es un 
instrumento para medir habilidades, sino una forma de formar 
personas: sensibles, críticas, reflexivas, creativas. 

Y ahí está la clave. Si la escuela quiere educar para algo más que 
la eficiencia, si quiere educar para la vida, necesita docentes que 
lean, que valoren la palabra, que abracen la poesía, aunque les 
cueste al principio. Necesita docentes que entiendan que enseñar 
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literatura es enseñar humanidad. Y eso solo lo puede hacer 
alguien que también la busca en los libros. 

METODOLOGÍAS Y DIDÁCTICAS ENFOCADAS A LA ENSEÑANZA 
DE LITERATURA Y POESÍA 
Incluir el arte, la literatura y la poesía en el aula no debería ser 
una opción decorativa, sino una decisión pedagógica consciente. 
La expresión artística en la educación no se reduce a lo estético 
o lo emocional, sino que implica una dimensión formativa 
profunda. Según Paredes y Gómez (2023), el arte contribuye al 
desarrollo de habilidades comunicativas y a la creación de 
entornos de aprendizaje que estimulan tanto el trabajo colectivo 
como la autonomía del estudiante. Es decir, no solo embellece la 
experiencia escolar, sino que la transforma. 

Las metodologías centradas en la apreciación y producción 
artística permiten que los estudiantes exploren el lenguaje desde 
lo sensorial, desde la emoción, desde la subjetividad. Esto cobra 
especial sentido en un contexto donde predomina la enseñanza 
orientada a resultados cuantificables. En cambio, cuando un 
estudiante escribe un poema, interpreta una obra o se enfrenta 
a una metáfora, entra en una lógica distinta, una que no exige 
respuestas exactas, sino interpretaciones posibles. Y en ese 
ejercicio se activan otras formas de pensamiento. 

La educación artística, tal como lo sostienen investigaciones 
recientes, potencia el pensamiento crítico y la resolución de 
problemas. Participar en procesos creativos exige observar con 
atención, imaginar alternativas y tomar decisiones desde la 
intuición y el análisis (Colegio La Salle, s.f.). Además, la práctica 
artística favorece la capacidad de expresión, la comunicación de 
ideas complejas y la construcción de identidad. Esto no es menor 
en etapas formativas donde el lenguaje aún está en expansión. 

Una de las mayores ventajas de integrar metodologías artísticas 
en el aula es la posibilidad de desarrollar proyectos 
interdisciplinarios. Cuando el arte dialoga con otras materias —
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la historia, las ciencias, la ética—, lo que se genera es un 
aprendizaje profundo y situado. Como señala González (2012), 
los proyectos interdisciplinarios permiten que los estudiantes 
trabajen desde múltiples saberes para enfrentar desafíos reales, 
lo que estimula el pensamiento integrado y la colaboración. En 
estos escenarios, la poesía no es una unidad aislada del área de 
lengua, sino una herramienta que puede servir para reflexionar 
sobre el tiempo, el cuerpo, la memoria o el entorno. 

Otro aspecto clave es el impacto emocional y cognitivo que tiene 
el arte en el desarrollo de los estudiantes. La creación poética, 
en particular, implica una introspección que no siempre se da en 
otras disciplinas. A través de la palabra poética, los estudiantes 
no solo se comunican, también se comprenden, se reconstruyen, 
se liberan. Esta capacidad de procesamiento emocional es 
fundamental en la formación de sujetos resilientes, empáticos y 
reflexivos (Martínez, 2024). 

Además, la educación artística favorece la comprensión de la 
diversidad cultural. Cuando un estudiante accede a distintos 
lenguajes, estilos, autores y visiones del mundo, su percepción 
se expande. Entiende que no hay una sola forma de decir ni de 
sentir, que hay muchas realidades posibles, y que cada una tiene 
un valor. En ese sentido, la literatura y la poesía pueden 
funcionar como espacios de convivencia simbólica. El aula, 
entonces, deja de ser un lugar de imposición de contenidos para 
convertirse en un lugar de diálogo (Fundación Integral 
Comunitaria, s.f.). 

Las metodologías y didácticas enfocadas en el arte, la literatura 
y la poesía deben ocupar un lugar central en la educación 
contemporánea. No porque sean materias bonitas, sino porque 
son herramientas poderosas para el pensamiento, la emoción, la 
comunicación y la transformación personal y colectiva. Enseñar 
desde la sensibilidad no es algo menor: es formar seres humanos 
más atentos, más creativos y capaces de leer el mundo de 
manera crítica. 
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No basta con tener buenos textos ni con amar la poesía. Para 
enseñarla con sentido, hace falta también saber cómo acercarla 
al aula, cómo desmenuzarla sin matarla, cómo volverla 
experiencia y no solo tarea. Existen muchas metodologías para 
enseñar literatura y arte, algunas con décadas de historia y otras 
más recientes, nacidas de la necesidad de adaptar la enseñanza 
al mundo de hoy. No todas sirven para todos los contextos, pero 
todas nos invitan a pensar que la lectura no tiene que ser solitaria 
ni obligatoria, que se puede leer y escribir también desde el 
juego, el cuerpo, la tecnología o la colaboración. A continuación, 
revisamos algunas de las más relevantes, no como recetas, sino 
como puntos de partida para crear experiencias educativas más 
vivas y significativas. 

Método ecléctico 

Parte de una lógica simple pero poderosa: no hay una única 
manera de enseñar literatura. En lugar de adherirse a una 
corriente metodológica específica, este enfoque apuesta por 
combinar estrategias diversas, tomando de cada una lo que 
mejor funcione según el grupo, el contexto, los objetivos de 
aprendizaje y el texto trabajado. Según Arriaga y Parra (2019), 
el eclecticismo permite integrar métodos tradicionales —como la 
lectura en voz alta o el análisis de recursos literarios— con 
dinámicas contemporáneas como el trabajo colaborativo, la 
escritura creativa o el uso de recursos digitales. Esta flexibilidad 
no significa falta de estructura, sino una capacidad crítica del 
docente para ajustar su práctica a cada situación, buscando 
siempre la mejor forma de conectar al estudiante con el texto. 

El valor del método ecléctico radica en su capacidad para activar 
distintos niveles de comprensión y expresión. Al combinar 
herramientas de análisis textual con dinámicas participativas, se 
crea un ambiente donde el estudiante no solo entiende un 
poema, sino que también puede opinar, reinterpretar, relacionar 
y hasta transformarlo desde su propia mirada. Esto convierte la 
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literatura en una experiencia significativa, no en un simple objeto 
de estudio. 

Ejemplo práctico: 

En una clase de octavo año, la docente propone trabajar 
con el poema “Masa” de César Vallejo. Comienza con una 
lectura en voz alta, seguida de una ronda de impresiones 
espontáneas sobre el significado emocional del texto. 
Luego, en grupos pequeños, los estudiantes subrayan 
recursos poéticos (anáforas, imágenes, tono) y los 
relacionan con el contexto histórico del poema. Para 
cerrar, cada grupo escribe una carta breve desde el punto 
de vista del soldado que revive en el poema. Así, en una 
sola clase, se aplican técnicas de análisis formal, discusión 
crítica, trabajo colaborativo y escritura creativa, logrando 
una comprensión más profunda desde varios frentes. 

Análisis estructural 

El análisis estructural parte de la premisa de que la forma de un 
texto no es solo un envoltorio, sino una parte esencial de su 
significado. Esta metodología pone el foco en cómo está 
construido un texto literario: su organización interna, su 
disposición métrica, la secuencia de sus imágenes, los recursos 
estilísticos y su estructura narrativa o poética. En la enseñanza, 
permite que los estudiantes pasen de una lectura intuitiva a una 
comprensión más consciente del texto, sin por ello perder la 
conexión emocional con lo leído. 

Este tipo de análisis no busca reducir la literatura a una fórmula, 
sino mostrar que todo texto tiene una arquitectura, y que 
entender esa arquitectura ayuda a interpretar mejor lo que dice, 
cómo lo dice, y por qué lo dice así. Al estudiar la estructura, los 
estudiantes desarrollan habilidades para identificar patrones, 
reconocer intenciones estéticas y argumentar sus 
interpretaciones con mayor claridad. En poesía, esto implica 
observar el tipo de versos, la métrica, la rima, las pausas, el 
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ritmo, la disposición visual del poema y su progresión de ideas o 
imágenes. 

Además, cuando se articula con otras metodologías —como la 
lectura dialógica o el taller literario—, el análisis estructural se 
vuelve una herramienta poderosa para crear conciencia literaria 
sin convertir la lectura en un ejercicio mecánico. 

Ejemplo práctico: 

En una clase de décimo año, el docente trabaja con el 
poema “Canción de otoño en primavera” de Rubén Darío. 
Después de una primera lectura enfocada en el tono y el 
contenido, se introduce un análisis estructural. Los 
estudiantes identifican que se trata de versos 
alejandrinos, organizados en cuartetos con rima 
consonante, y que existe una progresión de imágenes 
nostálgicas a lo largo del poema. En parejas, subrayan las 
repeticiones, metáforas y paralelismos, y discuten por 
qué el autor habría elegido una estructura tan regular 
para expresar una emoción tan melancólica. Luego, cada 
pareja presenta una hipótesis sobre cómo la forma del 
poema refuerza su sentido. Con esta actividad, la técnica 
deja de ser un fin y se convierte en una herramienta de 
interpretación poética. 

Análisis histórico 

El análisis histórico parte de una idea tan sencilla como potente: 
todo texto literario es hijo de su tiempo, y aunque pueda 
trascenderlo, está atravesado por las circunstancias culturales, 
políticas y sociales en las que fue escrito. Leer poesía desde esta 
perspectiva no es una manera de restarle valor estético, sino de 
reconocer las condiciones en las que una obra se vuelve 
necesaria, urgente o reveladora. Al vincular un poema con su 
contexto histórico, los estudiantes no solo lo entienden mejor, 
también comprenden cómo funciona la literatura como forma de 
memoria, denuncia, resistencia o construcción simbólica. 



No es otro manual de poesía para docentes* 

 

 
69 

*Si es otro manual de poesía para docentes!! 

Esta metodología es especialmente valiosa en el trabajo escolar 
porque permite articular la literatura con otras áreas del 
currículo, como historia, filosofía, ciencias sociales o ética. Ayuda 
a los estudiantes a ver que los textos no flotan en el vacío, que 
responden a conflictos, a cambios culturales, a eventos que 
marcaron la vida de muchas personas. Además, estimula una 
lectura más crítica y documentada, y enseña a contrastar la voz 
del poeta con el entorno que la moldeó. 

Aplicado con sensibilidad, el análisis histórico no convierte la 
poesía en un documento muerto, sino todo lo contrario: la 
reactiva, la devuelve a su época para explicarla y al mismo 
tiempo la trae al presente para cuestionarlo. El docente debe 
guiar este viaje con preguntas, fuentes complementarias y, sobre 
todo, con la voluntad de que los estudiantes descubran por sí 
mismos el valor político, simbólico o social de lo que están 
leyendo. 

Ejemplo práctico: 

En un décimo año, la docente selecciona el poema 
“Explico algunas cosas” de Pablo Neruda. Antes de leerlo, 
dedica una clase a repasar brevemente el contexto de la 
Guerra Civil Española, el bombardeo de Madrid y la 
posición política de los intelectuales de la época. Luego 
de la lectura, se propone un análisis de los versos más 
explícitamente políticos y se contrasta el tono del poema 
con otros de la misma obra que celebraban la belleza del 
hogar antes de la guerra. Los estudiantes discuten cómo 
cambia el lenguaje del poeta antes y después del 
conflicto, y redactan una respuesta personal: “¿Qué 
explico yo de mi época?”. La actividad vincula historia, 
poesía y reflexión identitaria, demostrando que la voz 
poética no solo nace del yo, sino también del mundo que 
ese yo habita. 

Método Comparativo 



No es otro manual de poesía para docentes* 

 

 
70 

*Si es otro manual de poesía para docentes!! 

El método comparativo propone leer la literatura en relación, 
entendiendo que ningún texto existe en el vacío. Todo poema 
dialoga con otros poemas, con su tiempo, su cultura, su autor, y 
también con otras artes. Este enfoque, ampliamente defendido 
por teóricos como Terry Eagleton (1996), ayuda a los estudiantes 
a identificar conexiones intertextuales, reconocer tradiciones y 
rupturas, y desarrollar una mirada crítica sobre la literatura. En 
lugar de enseñar textos como piezas aisladas, el método 
comparativo los presenta como nodos dentro de una red más 
amplia de significados. Esto no solo enriquece la comprensión, 
sino que también fortalece la capacidad de análisis contextual y 
simbólico. 

Desde esta perspectiva, la poesía puede estudiarse 
comparándola con otras formas de arte (una pintura, una 
canción), con otras obras literarias (poemas de distintas épocas 
sobre un mismo tema), o con acontecimientos históricos o 
sociales que la atraviesan. Lo importante no es llegar a una única 
interpretación, sino abrir múltiples caminos de lectura, donde 
cada texto ilumine al otro. 

Ejemplo práctico: 

En un curso de bachillerato, el docente propone una 
actividad titulada “El amor según los siglos”. Se escogen 
tres poemas: uno de Garcilaso de la Vega, uno de 
Alfonsina Storni y uno de Benedetti. En grupos, los 
estudiantes analizan el tratamiento del tema amoroso en 
cada texto: tono, imágenes, roles de género, contexto 
social. Luego, comparan sus hallazgos y elaboran un 
cartel expositivo donde explican cómo ha cambiado (o no) 
la representación del amor en la poesía. Algunos incluso 
lo complementan con fragmentos de canciones actuales 
para evidenciar continuidades o quiebres. La actividad 
cierra con una reflexión escrita individual: “¿Qué poema 
sentí más cercano y por qué?”. 

Didáctica de la Lectura Dialógica 
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La lectura dialógica parte de una premisa que parece sencilla, 
pero que muchas veces es ignorada en la escuela: leer es 
conversar con un texto y con otros lectores al mismo tiempo. 
Esta metodología, inspirada en el pensamiento de Paulo Freire 
(1970), rompe con la visión tradicional de la lectura como 
actividad individual y silenciosa, y propone un enfoque donde el 
diálogo y la reflexión colectiva son centrales. En lugar de 
memorizar información o buscar “la respuesta correcta”, se trata 
de construir sentidos en conjunto, aceptando la pluralidad de 
interpretaciones y reconociendo que cada lector aporta algo 
distinto al proceso. 

Aplicada a la literatura y la poesía, la lectura dialógica se vuelve 
especialmente poderosa, ya que permite que el texto sea un 
punto de partida para el pensamiento crítico, la expresión 
emocional y el aprendizaje colaborativo. En el aula, esto se 
traduce en sesiones donde el docente guía la conversación, 
plantea preguntas abiertas, conecta el texto con la vida de los 
estudiantes y, sobre todo, renuncia a tener todas las respuestas. 
Aquí el rol del educador no es transmitir el significado de un 
poema, sino crear las condiciones para que los estudiantes lo 
descubran juntos. 

Además, este enfoque fomenta el respeto por las distintas voces, 
promueve la escucha activa y fortalece la argumentación sin 
violencia. Como metodología pedagógica, no requiere grandes 
recursos materiales, pero sí exige sensibilidad, preparación y 
disposición para el intercambio real. 

Ejemplo práctico: 

En una clase de séptimo año, el docente selecciona el 
poema “Los nadies” de Eduardo Galeano. Lo leen en voz 
alta, en grupo, una vez sin interrupciones. Luego, el 
maestro plantea una primera pregunta: “¿Quiénes son los 
nadies hoy en nuestra sociedad?”. A partir de allí, se abre 
una discusión guiada, donde los estudiantes expresan 
opiniones, experiencias personales, asociaciones con 



No es otro manual de poesía para docentes* 

 

 
72 

*Si es otro manual de poesía para docentes!! 

otros textos o con noticias actuales. El docente va 
profundizando con nuevas preguntas: “¿Qué tono tiene el 
poema?”, “¿Por qué Galeano repite ciertas frases?”, 
“¿Este poema es una denuncia o una descripción?”. Al 
final, cada estudiante escribe una breve respuesta a la 
pregunta: “¿Qué parte del poema te hizo pensar más y 
por qué?”. Esta dinámica convierte el poema en una 
herramienta de pensamiento colectivo, y a la clase, en 
una pequeña comunidad lectora. 

Taller literario 

El taller literario no es una clase en el sentido tradicional. Es más 
bien un espacio de exploración, de escucha, de prueba y error, 
donde la literatura se vive desde la creación y no solo desde el 
análisis. En lugar de estudiar la poesía desde fuera, el estudiante 
se convierte en autor, y desde esa experiencia descubre los 
mecanismos del lenguaje literario en carne propia. Escribir, leer 
lo escrito en voz alta, escuchar a otros, recibir críticas 
constructivas, reescribir: todo eso forma parte de la experiencia 
de taller. 

Según Gutiérrez (2017), el taller literario fomenta el desarrollo 
de habilidades creativas, pero también fortalece la expresión, la 
autoestima, la empatía y la capacidad crítica. El docente no se 
sitúa como juez del “buen poema”, sino como un mediador que 
facilita un entorno de confianza y libertad, donde el estudiante 
pueda arriesgarse a decir lo que siente sin temor al juicio. 
Además, al practicar la lectura y escritura como procesos 
complementarios, se integran naturalmente competencias como 
la oralidad, la escucha activa y la construcción de sentido desde 
el lenguaje. 

Un taller no necesita grandes recursos. Lo esencial es el tiempo, 
el respeto por la palabra y la voluntad de escuchar al otro. La 
poesía, en este contexto, no se impone: se prueba, se manosea, 
se rasga, se abraza. 
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Ejemplo práctico: 

En un noveno año, el docente organiza un taller de poesía 
sobre el tema del miedo. La primera sesión se abre con 
la lectura colectiva de un poema de Idea Vilariño, seguida 
de una conversación abierta sobre qué cosas dan miedo. 
Luego, los estudiantes reciben la consigna: escribir un 
poema de máximo 10 versos que hable de un miedo 
propio, sin decir directamente la palabra “miedo”. Al día 
siguiente, cada uno lee su texto en voz alta, y los 
compañeros comentan qué les hizo sentir, qué imagen les 
impactó, qué verso les quedó sonando. El docente recoge 
algunas frases y las escribe en la pizarra como semillas 
para nuevos poemas. En esa dinámica, el aula se 
convierte en un espacio de confianza, creatividad y 
expresión emocional profunda, donde la poesía es más 
que un género: es un espejo. 

Más allá de las teorías y los nombres técnicos, lo que estas 
metodologías tienen en común es la voluntad de acercar la 
literatura a las personas, no como una imposición, sino como una 
experiencia. Cada enfoque —ya sea comparativo, dialógico, 
histórico, creativo o estructural— ofrece una forma distinta de 
leer y enseñar, y todas tienen algo valioso que aportar. Lo 
importante no es seguir una receta, sino saber elegir el camino 
adecuado para cada texto, cada grupo, cada momento. 

No es un tema fácil de resumir. Existen tantas propuestas, tantos 
autores y tantas corrientes pedagógicas, que intentar abarcarlas 
todas sería una tarea interminable. Por eso, lo que aquí se 
presenta no es un listado cerrado ni definitivo, sino un punto de 
partida, una invitación a explorar, adaptar y construir una 
práctica propia. Porque enseñar poesía no debería ser solo 
enseñar formas o análisis, sino facilitar encuentros: entre el texto 
y el lector, entre una emoción y su lenguaje, entre un grupo de 
estudiantes que se descubre a través de las palabras. 
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Las metodologías son solo herramientas. Lo esencial es que el 
poema llegue. Que algo se mueva. Que algo quede. 

INTEGRACIÓN DE LA POESÍA EN OTRAS ÁREAS 
La poesía no debería quedarse únicamente en la clase de lengua. 
Su potencia simbólica, emocional y estética la convierte en una 
herramienta transversal, capaz de dialogar con múltiples áreas 
del conocimiento. Integrarla en otras materias no significa diluir 
su valor literario, sino reconocer que el lenguaje poético —como 
forma de representación, exploración y crítica— puede activar 
procesos de aprendizaje complejos en distintos campos del 
saber. 

Las experiencias pedagógicas interdisciplinarias han demostrado 
que la poesía puede vincularse de manera efectiva con las artes 
visuales, la música, la historia, la filosofía, la tecnología y hasta 
las ciencias. Esto amplía el campo de acción del docente y 
permite a los estudiantes construir puentes entre lo literario y su 
contexto escolar y vital. Como afirma Mansilla Torres (2006), la 
literatura no solo representa identidad cultural, sino que también 
la produce. Es decir, cuando un estudiante escribe o analiza un 
poema dentro de una experiencia interdisciplinaria, no solo 
aprende un contenido: construye también una forma de estar en 
el mundo. 

Entre las estrategias más utilizadas para integrar la poesía en 
otras áreas están los juegos de roles con personajes literarios, la 
creación de historietas, los concursos de declamación, los mapas 
conceptuales sobre autores y movimientos literarios, la 
elaboración de audiolibros o podcasts, y la producción de 
presentaciones multimedia. Estas metodologías, como lo plantea 
Pinto Coello (2019), no solo fortalecen la expresión escrita y oral, 
sino que fomentan la creatividad, la interpretación crítica y la 
colaboración entre pares. 

Un ejemplo concreto es la poesía visual, que combina elementos 
gráficos y verbales para construir significados más allá del texto 
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tradicional. Esta puede trabajarse tanto desde el área de artes 
como en tecnología, con herramientas digitales de diseño. Por su 
parte, la música se convierte en aliada natural cuando se 
exploran recursos como la métrica, la rima o el ritmo poético, 
permitiendo que los estudiantes compongan canciones basadas 
en textos líricos o musicalicen poemas clásicos. 

En el área de ciencias sociales, la poesía puede ser un canal para 
revisar procesos históricos desde una perspectiva íntima o 
simbólica. Por ejemplo, leer poemas sobre el exilio, la guerra o 
la migración permite generar empatía y reflexión crítica en torno 
a temas complejos. Ambros y Ramos (2007) destacan cómo la 
poesía, especialmente en sus formas visuales o experimentales, 
activa procesos de significación que van más allá del lenguaje: 
apela a lo sensorial, lo emocional y lo colectivo. 

En la era digital, integrar literatura y tecnología ya no es una 
opción: es una necesidad. Los clubes de lectura virtuales, los 
foros de discusión literaria en línea y la producción de contenido 
literario en redes sociales son espacios donde los estudiantes no 
solo consumen poesía, sino que también la crean, la comparten 
y la transforman, apropiándose de ella en nuevos formatos. 
Agualema Soria (2019) insiste en que estas experiencias, bien 
guiadas, fortalecen la autonomía, la motivación y la 
alfabetización multimodal de los estudiantes. 

Por supuesto, no se trata de forzar la poesía en cada materia, 
sino de reconocer cuándo su inclusión puede abrir puertas 
nuevas para el pensamiento, la sensibilidad o la comprensión. A 
veces bastará un poema para iniciar una clase de ética, otras 
veces será la forma perfecta para cerrar un proyecto de ciencias 
con una mirada reflexiva. La clave está en mirar la poesía no 
como un adorno, sino como un lenguaje transversal, profundo y 
humanizante. 
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ESCRITURA CREATIVA EN EL AULA 
La enseñanza de la poesía en el aula representa, sin duda, uno 
de los mayores retos dentro del campo de la educación literaria. 
No por falta de recursos o metodologías, sino porque enseñar 
poesía implica mucho más que enseñar a leer o a analizar textos. 
Se trata de despertar sensibilidad, de facilitar un encuentro con 
el lenguaje en su estado más emocional y, muchas veces, más 
indescifrable. La poesía no se explica del todo: se siente, se 
escucha, se saborea. Y por eso mismo, su enseñanza exige tacto, 
experiencia y una disposición del docente a romper con 
esquemas rígidos y permitir que los estudiantes se acerquen al 
texto poético desde la emoción, no solo desde la razón. 

En este sentido, Carlos Lomas e Inés Miret (1999) plantean una 
serie de pautas que resultan esenciales para trabajar poesía en 
el aula sin convertirla en una autopsia literaria. La primera es 
elegir bien los textos. No todo poema funciona para todos los 
grupos, y es importante considerar el nivel de dificultad, las 
imágenes que maneja, el contexto que requiere. Cada acto de 
lectura poética permite ver la misma realidad desde perspectivas 
distintas, a la vez que se develan aspectos ocultos de lo cotidiano 
(Barrientos, 1999). La selección, por tanto, no debería responder 
a un canon cerrado sino a la posibilidad de que ese poema 
provoque algo en quienes lo lean. 

Luego está el placer. Leer poesía tiene que producir gozo. No 
siempre tiene que entenderse todo. Basta con que algo toque, 
que algo suene, que algo quede flotando. Tal y como afirma 
Ceballos (2015), la poesía despierta el sentido armónico de los 
niños, los enfrenta al poder sonoro del lenguaje, a su 
musicalidad, y los invita a jugar con las palabras más allá del 
sentido literal. La lectura no debe ser una evaluación disfrazada, 
sino una experiencia estética. 

La interpretación debe surgir del contacto con el poema, no 
imponerse desde fuera. El rol del docente en este punto es 
ayudar a que los estudiantes identifiquen los mecanismos de 
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sentido que el texto construye: metáforas, ritmo, imágenes, 
estructuras. Pero sin que eso implique que el poema tenga que 
entenderse por completo. Según Barrientos (1999), es más 
importante que los estudiantes se contagien del sentimiento, que 
sientan la sonoridad y el ritmo, que intenten vincular el texto con 
algo propio, con algo que les resuene. 

Para que esto ocurra, es necesario facilitar puentes entre el 
poema y otras formas de lenguaje. No basta con leer. Hay que 
cantar, recitar, dramatizar. Se puede conectar la poesía con la 
música popular, con la publicidad, con fragmentos de películas o 
incluso con memes. El objetivo no es “rebajar” el texto poético, 
sino mostrar que el lenguaje connotativo está en todas partes, y 
que comprender poesía es también comprender cómo se 
construyen los significados simbólicos del mundo. 

Una vez leído el poema, hay que hacer algo con él. No dejarlo en 
el aire. Trabajar con poesía no es solo interpretarla, también es 
crear, jugar, escribir, decir. Las actividades postlectura pueden 
incluir desde discusiones hasta la creación de textos propios 
inspirados en el poema leído. Lo importante es que haya una 
respuesta personal, una apropiación. Que el estudiante no sienta 
que solo ha leído algo ajeno, sino que ha entrado en diálogo con 
el texto. 

La poesía infantil ofrece un territorio privilegiado para comenzar 
este trabajo desde edades tempranas. Autores como Gloria 
Fuertes, Carmen Gil o Pedro Cerrillo han escrito versos que 
conectan con el mundo emocional, sensorial y lúdico de los niños. 
Según Ceballos (2015), esta poesía se caracteriza por su 
brevedad, su lenguaje sencillo, sus temáticas cercanas, su humor 
y el uso de formas métricas en arte menor. Su musicalidad 
favorece la memorización, el ritmo del lenguaje y el desarrollo 
del oído literario. Además, permite abrir la puerta a la fantasía y 
a la imaginación, elementos esenciales en las primeras etapas 
del desarrollo lector. 
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La historia misma de la poesía nos recuerda que este género 
nació para ser escuchado. Cerrillo y Sánchez (2015) señalan que, 
aunque la imprenta consolidó la poesía escrita, su origen oral 
sigue siendo fundamental. Juglares, trovadores y recitadores 
transmitían historias en verso acompañadas de música y gesto. 
Esa raíz no se ha perdido, y por eso la poesía alcanza su sentido 
pleno cuando se dice en voz alta. Recuperar esa dimensión oral 
en el aula no es solo un homenaje al pasado: es una forma de 
devolverle vida al texto. 

Enseñar poesía también significa transmitir una emoción, y eso 
no es algo que se pueda codificar en un plan de clase. Cerrillo y 
Sánchez (2015) insisten en que podemos enseñar recursos 
literarios, figuras retóricas, movimientos poéticos, pero que es 
muy difícil —y quizás imposible— establecer un método que 
garantice que un poema conmueva. La poesía no se mide en 
rúbricas. Se mide en estremecimientos. 

Por eso, lo que un docente puede hacer es generar el entorno 
propicio: escoger buenos textos, leerlos con respeto y con 
pasión, crear un clima de libertad para la interpretación, vincular 
la poesía con otras formas de expresión, permitir que los 
estudiantes la escriban y la digan. Que puedan jugar, pero 
también dolerse. Que puedan reír, pero también nombrar su 
rabia o su miedo. La poesía es lenguaje llevado al límite, y los 
estudiantes deben tener la posibilidad de recorrer ese límite, a 
su manera y en su tiempo. 

FUNDAMENTACIÓN PSICOLÓGICA 
En el aula, la poesía no solo puede enseñarse como forma 
literaria, como estructura, como historia o como arte. También 
puede, y debe, pensarse como una herramienta profundamente 
vinculada al desarrollo psicológico de los estudiantes. Su valor no 
se limita al plano estético ni comunicativo: alcanza el territorio 
íntimo de las emociones, la identidad, el pensamiento y la 
relación con los otros. Por eso, al hablar de poesía en la escuela, 
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no se puede pasar por alto su potencia como recurso para el 
desarrollo socioemocional y el bienestar psicológico de niños, 
niñas y adolescentes. 

Una de las funciones más importantes de la poesía en este 
sentido es su capacidad para canalizar y facilitar la expresión 
emocional. A menudo, los niños y jóvenes enfrentan 
sentimientos que no saben nombrar o que sienten que no 
pueden compartir. La poesía, por su lenguaje connotativo y 
abierto, ofrece un espacio simbólico seguro donde eso que no se 
puede decir directamente puede transformarse en imagen, en 
ritmo, en metáfora. No se trata de una solución mágica, sino de 
una vía concreta para procesar lo que sienten, ponerlo en 
palabras y liberarlo. Escribir sobre la tristeza, la rabia, el miedo, 
el amor o la incertidumbre permite comprender mejor lo que uno 
siente, reconocerlo sin culpa y resignificarlo. En otras palabras, 
la poesía actúa como una suerte de espejo simbólico donde cada 
uno puede mirarse y encontrarse sin ser juzgado. 

Este proceso de poner palabras al mundo interior tiene efectos 
directos sobre el autoconocimiento. Cuando un estudiante se 
detiene a escribir un poema, está observando su mente. Está 
preguntándose por lo que piensa, por lo que le pasa, por cómo 
lo siente y cómo puede decirlo. Esa pausa reflexiva —que en 
otros contextos sería vista como pérdida de tiempo— es, en 
verdad, un acto profundo de conexión consigo mismo. La poesía, 
en este sentido, se vuelve un vehículo de introspección, una 
herramienta de conciencia emocional que ayuda a construir 
identidad y explorar la experiencia subjetiva de una forma íntima 
pero también creativa. Para muchos adolescentes, este ejercicio 
puede significar una pequeña revolución: darse cuenta de que lo 
que sienten tiene valor, que lo que piensan puede tomar forma, 
que su voz importa. 

Pero no solo se trata de conocer lo que uno siente. También se 
trata de regularlo. Y en este aspecto, escribir poesía puede tener 
un efecto terapéutico. No es casual que muchos programas de 
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intervención emocional, tanto escolares como clínicos, recurran 
a la escritura creativa como forma de contención. El acto de 
escribir no solo canaliza, también organiza. Obliga a pensar, a 
estructurar, a traducir el caos emocional en lenguaje. Esa 
transformación genera distancia, y con ella, una nueva 
perspectiva. Un estudiante que escribe sobre su ansiedad o su 
duelo está haciendo un ejercicio de regulación: le está dando 
forma a lo informe, está conteniendo lo que lo desborda. Y 
hacerlo en forma de poema, es decir, con libertad, sin exigencias 
formales estrictas, pero con una búsqueda estética, añade un 
componente de belleza que también es reparador. 

A nivel cognitivo, la poesía también representa un estímulo 
valioso. Leer y escribir poesía requiere —y desarrolla— 
habilidades complejas de pensamiento: hacer analogías, 
identificar patrones, jugar con las múltiples significaciones del 
lenguaje, decodificar imágenes, percibir ritmos y estructuras no 
literales. Esta forma de pensamiento divergente potencia la 
creatividad, la flexibilidad mental y la capacidad de construir 
nuevas ideas desde elementos dispares. La poesía no se entrega 
fácil, obliga a interpretar, a preguntarse, a completar lo que el 
poema no dice, pero sugiere. Y eso es, precisamente, un ejercicio 
intelectual de alto nivel que desafía y desarrolla la mente. En los 
más pequeños, también favorece el desarrollo del lenguaje, la 
memoria auditiva y la imaginación verbal. 

Otra dimensión que no puede olvidarse es la conexión social. 
Muchas veces se piensa en la poesía como una actividad solitaria. 
Pero cuando se comparte —ya sea leyéndola en voz alta, 
escuchando a otro, comentando un poema o recitándolo— se 
produce una conexión profunda. Porque en la poesía se exponen 
emociones, y al hacerlo, se construyen puentes entre quienes 
sienten cosas parecidas. Un poema compartido en clase puede 
generar identificación, sorpresa, admiración, empatía. Cuando 
los estudiantes escuchan que otro ha escrito algo que también 
ellos sienten, se produce una validación emocional que fortalece 
los lazos y reduce el sentimiento de soledad. En este sentido, la 
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poesía no solo comunica, también acompaña. Y cuando se crea 
un espacio de respeto donde todos pueden leer sus textos sin 
miedo, la comunidad de aula se transforma: se vuelve un lugar 
más humano, más seguro, más abierto al afecto. 

La conexión entre poesía y salud emocional no es solo 
anecdótica. En el ámbito de la medicina y la psicología clínica, se 
ha documentado el uso de la poesía como herramienta 
terapéutica y como forma de intervención cualitativa en 
investigaciones centradas en el cuidado. Rich Furman (2006) 
señala que, en el campo de la investigación en salud, la poesía 
ha ganado terreno como medio para capturar experiencias 
difíciles de expresar en lenguaje técnico. En contextos de 
enfermedad, duelo, trauma o dolor, tanto pacientes como 
profesionales han encontrado en la poesía una forma de nombrar 
lo innombrable. En este sentido, el cuidado poético —la práctica 
de escribir y compartir textos desde la experiencia humana del 
sufrimiento— se convierte en una forma de sanación simbólica y 
de resistencia emocional. No solo sirve a los pacientes, también 
a los cuidadores, como vía de desahogo y de elaboración 
emocional. 

Todo esto refuerza la idea de que incluir poesía en el aula no es 
un lujo ni una pérdida de tiempo. Es una necesidad pedagógica 
y humana. En un mundo atravesado por el estrés, la 
incertidumbre, la aceleración y la fragmentación emocional, 
ofrecer espacios para escribir y leer poesía puede convertirse en 
un acto de cuidado. No hace falta que todos los estudiantes se 
vuelvan poetas. Basta con que puedan sentir que tienen permiso 
para sentir, y que lo que sienten puede volverse palabra, y que 
esa palabra puede encontrar eco en otros. 

La poesía, entonces, no solo forma lectores: forma personas más 
conscientes, más empáticas, más resilientes. Y para eso está la 
escuela.  
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FUNDAMENTACIÓN EDUCATIVA 
La poesía no solo pertenece al mundo del arte o de las 
emociones: también ocupa un lugar legítimo y necesario en el 
campo de la pedagogía. Lejos de ser un adorno estético o una 
actividad opcional, la poesía aporta fundamentos sólidos al 
desarrollo integral del estudiante, desde una perspectiva 
educativa crítica, sensible y humanizante. Por eso, incluir la 
poesía en el aula no debe entenderse como un acto marginal ni 
elitista, sino como una práctica pedagógica con un profundo 
sentido formativo. 

En el plano de la formación de la sensibilidad, la poesía cumple 
un rol único. Tal como señala Juan Fernando Auquilla, este 
género favorece una atención especial a la realidad circundante: 
una mirada capaz de detenerse, de contemplar, de emocionarse. 
Leer o escribir poesía enseña a ver, a escuchar, a registrar lo 
sutil, a nombrar lo que habitualmente pasa desapercibido. Esa 
atención no solo es estética, también es ética. Porque al 
volvernos más conscientes de lo que sentimos y de lo que otros 
sienten, nos volvemos también más capaces de empatizar, de 
actuar con respeto y con compasión. Esta es, precisamente, una 
de las aspiraciones más profundas de toda pedagogía crítica: 
formar sujetos sensibles al mundo y a los otros. 

Autores como Eisner han argumentado que el arte no debe 
quedar confinado a los márgenes del currículo. Las artes, 
incluyendo la poesía, no son un complemento de la educación: 
son una forma esencial de pensar, de representar el mundo, de 
acceder al conocimiento. Mientras las disciplinas tradicionales 
desarrollan el pensamiento lógico, analítico y secuencial, el arte 
—y la poesía en particular— activa otras formas de 
razonamiento, como la intuición, la metáfora, la asociación libre 
y la imaginación simbólica. En otras palabras, donde la lógica 
busca la respuesta correcta, la poesía abre la pregunta. Y eso, 
en términos pedagógicos, amplía las posibilidades de 
aprendizaje. 
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Desde esta perspectiva, enseñar poesía no se reduce a enseñar 
figuras literarias o estructuras métricas. Enseñar poesía es, ante 
todo, enseñar a mirar el mundo desde una perspectiva simbólica, 
abierta, plural y creativa. La experiencia poética —ya sea como 
lectura, escucha o escritura— estimula el pensamiento 
divergente, el pensamiento lateral y la producción de sentido. Un 
poema no entrega respuestas cerradas: sugiere, insinúa, 
propone conexiones. Por eso mismo, trabajar poesía en el aula 
no implica limitarse a la comprensión de un texto, sino invitar a 
los estudiantes a habitar la incertidumbre, a construir significado 
desde la subjetividad, a reconocer que existen múltiples 
interpretaciones posibles. 

Esa apertura es clave para una pedagogía transformadora. 
Maxine Greene insiste en que el arte en la escuela debe servir 
para ensanchar la experiencia, para romper con la mirada única, 
para hacer visibles otros mundos posibles. La poesía, por su 
carácter evocador, permite precisamente eso: imaginar nuevas 
formas de estar en el mundo, nuevas formas de nombrarlo. En 
contextos sociales atravesados por la desigualdad, el desencanto 
o la violencia, leer o escribir poesía puede ser una forma de 
resistencia simbólica. Una forma de decir: “Esto también existe. 
Esto también importa. Esto también soy”. 

En este sentido, la poesía también puede contribuir al desarrollo 
de la conciencia social. Cuando se trabaja con textos poéticos 
que abordan temas como el racismo, la migración, la desigualdad 
o el género, se crea un espacio para el debate, la reflexión crítica 
y la empatía. No se trata de usar la poesía con fines panfletarios, 
sino de reconocer que la palabra poética también es una forma 
de intervención en la realidad. Y que ese ejercicio puede formar 
ciudadanos más conscientes, más activos y comprometidos con 
su comunidad. 

El papel del docente en este proceso no es el de un técnico que 
enseña reglas, sino el de un mediador que acompaña a los 
estudiantes en el descubrimiento del lenguaje poético. Esa 
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mediación requiere sensibilidad, escucha, disposición al diálogo. 
Y también implica la capacidad de integrar la poesía en el 
currículo de forma significativa. Por ejemplo, la poesía puede ser 
trabajada en proyectos interdisciplinarios con ciencias sociales, 
música, artes plásticas o educación emocional. Puede ser leída 
en voz alta, cantada, ilustrada, reinterpretada, performada. Lo 
importante es que se convierta en una experiencia viva, cercana 
y transformadora. 

La pedagogía de la poesía también se vincula con la idea de una 
educación más equitativa y con sentido humano. En los debates 
actuales sobre los Objetivos de Desarrollo Sostenible, se destaca 
que una educación de calidad no solo debe centrarse en 
habilidades técnicas o competencias digitales, sino que también 
debe fomentar la creatividad, la tolerancia, la salud mental, la 
equidad de género y la paz social. La poesía, al activar la 
sensibilidad, la reflexión y la comunicación emocional, se alinea 
de manera natural con estos objetivos. Porque una escuela que 
enseña a pensar con belleza, con palabras cuidadas y con 
profundidad, es una escuela que contribuye a formar sujetos más 
íntegros. 

En otras palabras, enseñar poesía no es solo enseñar literatura. 
Es enseñar formas de habitar el lenguaje, de construir identidad, 
de mirar el mundo y de relacionarse con los demás. Es una forma 
de educar la subjetividad y de fomentar el pensamiento complejo 
desde lo simbólico. La poesía no se enseña para producir poetas: 
se enseña porque es una de las formas más completas y potentes 
de desarrollo humano. 

En una época donde lo útil suele entenderse en términos de 
productividad económica, incluir la poesía en la educación es un 
acto de resistencia pedagógica. Porque afirma que también es 
útil detenerse, emocionarse, jugar con el lenguaje, mirar con 
otros ojos, construir belleza. Y eso también forma parte del 
aprendizaje. Tal vez incluso sea lo más necesario... 
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POESÍA Y DESARROLLO EMOCIONAL 
La literatura, y de forma aún más específica la poesía, tiene un 
lugar privilegiado en el desarrollo emocional de niños, niñas y 
adolescentes. No se trata únicamente de un contenido curricular, 
ni de un objeto estético para ser analizado. Se trata de una 
experiencia vital que, cuando se vive de manera auténtica, puede 
convertirse en un canal de expresión, de comprensión, de 
empatía y de transformación. Es por ello que su inclusión en los 
espacios escolares debería ser no solo una posibilidad, sino una 
necesidad. 

Desde el enfoque de la educación emocional, se reconoce que 
los seres humanos necesitamos herramientas para comprender 
lo que sentimos, para procesarlo, para expresarlo de forma 
adecuada. En la infancia y adolescencia, donde las emociones a 
menudo aparecen con una intensidad desbordante, la poesía 
ofrece un medio simbólico, flexible y profundo para darles forma. 
Daniel Goleman, uno de los principales referentes en inteligencia 
emocional, ha señalado que la capacidad de poner palabras a los 
sentimientos es una habilidad esencial para el bienestar. La 
poesía, al operar justamente desde ese lugar simbólico y 
afectivo, permite traducir lo intangible en lenguaje, 
transformando lo que duele, lo que asusta o lo que confunde en 
un objeto creativo que puede ser compartido o resguardado. 

La lectura y la escritura poética crean un espacio donde no hay 
respuestas correctas o incorrectas, donde no se exige claridad 
racional ni se castiga la ambigüedad. Por eso, es un espacio 
seguro. Los jóvenes pueden escribir sin tener que justificar lo que 
dicen, pueden imaginar sin tener que explicar de dónde vino la 
idea. Esa libertad, combinada con la carga emocional del género, 
convierte a la poesía en una forma terapéutica de elaborar 
experiencias internas. Rich Furman lo plantea desde una 
perspectiva académica: escribir poesía ayuda a regular 
emociones intensas y a encontrar formas saludables de lidiar con 
los retos. No hace falta que el texto sea “bueno”, en términos 
literarios. Basta con que sea verdadero para quien lo escribe. 
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La poesía, en ese sentido, no solo funciona como una 
herramienta de expresión emocional, sino también como un 
medio de transformación personal. Cuando el lenguaje se vuelve 
espejo, es posible observarse desde fuera. Comprender algo de 
uno mismo que antes estaba oculto. A veces es un verso. A veces 
una sola palabra. Pero ese pequeño hallazgo puede significar 
mucho para quien lo vivencia. La posibilidad de decir “esto es lo 
que siento”, aunque no se entienda del todo, ya tiene en sí un 
valor inmenso. Porque lo que no se nombra muchas veces se 
acumula, se enquista. La poesía ofrece la posibilidad de soltar. 

Además de este efecto personal, íntimo, la poesía también tiene 
un valor social. Martha Nussbaum afirma que la literatura —y 
particularmente la poesía— amplía la mirada, permite a las 
personas imaginar realidades diferentes, ponerse en el lugar del 
otro, conectar con experiencias humanas diversas. Esto no es 
menor en un contexto educativo. En un mundo donde el 
individualismo, la competencia y la indiferencia se han vuelto 
normales, trabajar con textos que invitan a sentir con otros y 
desde otros lugares contribuye directamente a la formación de la 
empatía y la comprensión interpersonal. Leer a alguien que ha 
escrito sobre el dolor, sobre el amor, sobre la pérdida, sobre la 
soledad, y descubrir que eso que sentimos no es solo nuestro, es 
también una forma de pertenecer. Y pertenecer es una necesidad 
humana básica. 

La poesía, entonces, no aísla. Une. Conecta. Construye puentes 
entre los estudiantes. Cuando se crea un espacio en el aula para 
compartir poemas, se está construyendo comunidad. No se trata 
solo de mostrar textos, sino de reconocer en los otros algo de 
uno mismo. De ahí que muchas experiencias escolares donde la 
poesía ha sido el eje de proyectos colaborativos reporten no solo 
mejoras en la expresión escrita, sino también en la convivencia, 
en el respeto mutuo y en la valoración de la diversidad. 

Desde un punto de vista más estructural, la poesía también 
ayuda a construir identidad. Nel Noddings destaca que las artes, 
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y en especial la literatura, son esenciales para formar sujetos 
íntegros. Porque no solo enseñan contenidos, sino que permiten 
explorar los grandes temas de la existencia: quién soy, qué me 
duele, qué deseo, cómo veo el mundo, qué es justo, qué me 
conmueve. Esas preguntas —que rara vez tienen lugar en el aula 
tradicional— encuentran un espacio natural en el trabajo poético. 
Y cuando se invita a los estudiantes a escribir sobre ellas, no se 
les está pidiendo una respuesta cerrada. Se les está ofreciendo 
un mapa para explorar, para preguntarse, para equivocarse, para 
imaginar. Y ese proceso no solo fortalece el autoconocimiento, 
sino también la autoestima, la sensación de tener voz, de tener 
algo que decir. 

En edades donde la identidad está en plena construcción, donde 
los jóvenes luchan por diferenciarse, pero también por ser 
aceptados, la poesía actúa como un refugio y una trinchera. Un 
lugar donde pueden habitar lo ambiguo, lo contradictorio, lo 
incierto. Donde no tienen que definirse del todo, pero pueden 
expresarse. Donde pueden estar solos, pero también ser leídos. 
Y ese equilibrio es clave para una adolescencia menos dolorosa, 
más reflexiva, más libre. 

Todo esto no significa que trabajar poesía en el aula sea una 
receta para evitar el malestar. Pero sí significa que puede ser una 
herramienta concreta para acompañar emocionalmente a los 
estudiantes, para abrir puertas hacia el diálogo interno, para 
generar comunidad y para transformar el sufrimiento en arte. No 
se necesita un currículo complejo para lograrlo. Basta con abrir 
el espacio, validar la experiencia, y permitir que las palabras 
fluyan. La poesía educa desde otro lugar. No por acumulación de 
saberes, sino por resonancia. No por respuesta, sino por 
pregunta. No por imposición, sino por contacto. Es una forma de 
cultivar humanidad en el aula. Y eso, al final del día, es también 
educar. 
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POESÍA Y FORMACIÓN HUMANISTA 
Hablar de literatura y poesía como herramientas educativas es 
hablar, inevitablemente, de formación humanista. Porque más 
allá de los beneficios técnicos, cognitivos o incluso terapéuticos 
que puedan ofrecer, estas disciplinas se vinculan con el centro 
mismo de lo que somos: seres que sienten, que imaginan, que 
recuerdan, que sueñan, que dudan. Seres que intentan 
comprenderse a sí mismos y a los otros, que buscan sentido en 
medio del caos. Y la poesía, como forma pura del lenguaje 
simbólico, ha acompañado históricamente ese proceso de 
búsqueda. La literatura también. Ambas funcionan como espejos 
y como ventanas. Como puentes entre lo interno y lo externo, lo 
individual y lo colectivo, lo real y lo posible. 

Desde una perspectiva humanista, formar no es solo transmitir 
conocimientos. Es formar humanidad. Es ayudar a construir 
identidad, a forjar una voz propia, a reconocer las voces ajenas. 
Es desarrollar sensibilidad, empatía, pensamiento crítico y 
creatividad. Y para eso, la literatura y la poesía son insustituibles. 
No solo porque activan estas habilidades, sino porque lo hacen 
de manera significativa, con sentido, con belleza. 

Jerome Bruner, uno de los grandes teóricos del desarrollo y de 
la educación, plantea que la narrativa es una forma de organizar 
la experiencia humana. Y dentro de ella, la poesía ocupa un lugar 
privilegiado: no cuenta historias lineales, sino emociones en 
forma condensada. Bruner sostiene que contar, imaginar, 
nombrar, son procesos que nos permiten dar sentido a lo que 
vivimos. La literatura, entonces, no es un adorno: es una forma 
de construcción de la identidad. Y cuando se trabaja con ella en 
el aula, se está facilitando a los estudiantes una herramienta para 
comprender sus vivencias, resignificarlas, y proyectarse hacia el 
futuro desde una narrativa propia. 

Esta idea resuena con lo que Piaget señalaba respecto a la 
imaginación como componente esencial del desarrollo cognitivo. 
Para él, el pensamiento divergente —el que permite crear, 
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explorar posibilidades, ensayar soluciones nuevas— es clave en 
el proceso educativo. La poesía, con su libertad estructural, con 
sus imágenes abiertas, con su capacidad para decir sin decir del 
todo, es justamente eso: una invitación constante a pensar 
distinto. A romper con el lenguaje utilitario. A atreverse a sentir, 
a nombrar, a imaginar. 

María Montessori, por su parte, ya insistía en que la 
autoexpresión es una necesidad vital del niño. Y que cualquier 
propuesta pedagógica que no contemple este aspecto estará 
formando individuos obedientes, pero no conscientes. Creativos, 
pero no críticos. Conformistas, pero no libres. En su visión, las 
artes —y la escritura creativa como forma de arte— fortalecen 
no solo la autoestima, sino también el sentido de pertenencia y 
la conexión con el entorno. Porque cuando el niño escribe, no 
solo se comunica: se posiciona en el mundo. Dice “esto es lo que 
veo, esto es lo que siento, esto es lo que soy”. 

Howard Gardner llevó esta idea un paso más allá con su teoría 
de las inteligencias múltiples. Para él, no hay una sola forma de 
ser inteligente. Hay muchas. Y entre ellas, la inteligencia 
lingüística —es decir, la capacidad para usar el lenguaje de forma 
expresiva y comprensiva— es una de las fundamentales. La 
poesía, como lenguaje intensificado, desarrolla esta inteligencia 
desde un lugar afectivo y artístico. Pero también, al invitar a 
imaginar otras vidas, otras voces, otros mundos, pone en juego 
la inteligencia interpersonal. Leer poesía es, en muchos casos, 
ponerse en el lugar del otro, aunque ese otro sea inventado. Es 
sentir con él, desde él. Y eso es profundamente formativo. 

En este punto, Martha Nussbaum hace una defensa sólida y 
valiente de las humanidades en la educación. En un mundo cada 
vez más orientado a lo técnico, lo rentable, lo medible, ella 
recuerda que la educación también debe cultivar el alma. No en 
un sentido religioso o metafísico, sino como la parte de nosotros 
que piensa, que siente, que se conmueve, que se pregunta. La 
literatura y la poesía, afirma Nussbaum, forman ciudadanos. 



No es otro manual de poesía para docentes* 

 

 
90 

*Si es otro manual de poesía para docentes!! 

Porque amplían la mirada, promueven el diálogo con lo diverso, 
con lo ambiguo, con lo incierto. Porque ayudan a pensar con 
libertad, sin dejar de lado la compasión. Y porque sin esa 
formación, ninguna sociedad puede ser verdaderamente 
democrática. 

En contextos educativos cada vez más presionados por 
estándares y resultados, defender este tipo de formación puede 
parecer ingenuo. Pero es justamente en esos contextos donde 
más se necesita. La poesía no enseña a aprobar exámenes. Pero 
enseña a mirar con otros ojos. A nombrar lo innombrable. A 
reconocer la belleza en lo simple. A tolerar el dolor. A encontrar 
consuelo en una palabra dicha a tiempo. Y eso también es 
aprendizaje. 

Rich Furman, desde el campo de la investigación cualitativa, ha 
señalado que la poesía y el relato son recursos valiosos para 
estudiar experiencias humanas complejas. En lugar de buscar 
datos fríos, se trata de captar emociones, matices, significados. 
No se trata de objetividad, sino de verdad. De esa verdad que 
solo puede decirse a través de la metáfora. Lo que él plantea 
para la investigación, es perfectamente aplicable al aula: enseñar 
poesía es enseñar a comprender al otro en su humanidad. No 
como un objeto de estudio, sino como alguien que siente, que 
sufre, que sueña como nosotros. 

Por eso, trabajar con poesía y literatura en la escuela no debería 
ser solo una cuestión de contenidos. Debería ser una decisión 
ética. Una elección pedagógica que dice: “me importa lo que 
sienten, me importa cómo se ven, me importa lo que tienen para 
decir”. Porque educar no es solo llenar de información. Es 
también cultivar sensibilidad. Dar herramientas para construir 
una voz propia. Ofrecer lenguajes para decir la vida. 

Es complicado, pero la formación humanista no es un lujo. Es 
una urgencia. En tiempos de deshumanización, de violencia 
simbólica, de consumo acelerado, enseñar poesía es una forma 
de resistencia. Una forma de decir: somos más que resultados. 
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Somos más que métricas. Somos palabras, emociones, cuerpos 
que sienten. Y eso también debe tener un lugar en la escuela. 
 

POESÍA Y SU RELACIÓN CON EL SER HUMANO 
La literatura, y especialmente la poesía, ha estado siempre 
vinculada a lo más profundo de la existencia humana. No solo 
porque habla de sentimientos, sino porque los contiene, los 
explora, los pone en palabras cuando parecen inefables. En su 
forma más pura, la poesía no se limita a narrar lo que sucede en 
el mundo externo, sino que ofrece una vía para explorar lo 
invisible, lo simbólico, lo emocional. Y es precisamente en esta 
dimensión donde se estrecha su relación con el ser humano, 
entendiendo a este no como un simple receptor de información, 
sino como un sujeto que siente, piensa, sufre, goza, sueña y se 
pregunta por el sentido de su vida. 

Uno de los aspectos más destacados de esta relación es el 
autoconocimiento. La poesía invita al lector a una introspección 
profunda, a detenerse en lo que ocurre dentro de sí. Es, en 
palabras de Álvarez Tabares, una forma distinta de ver el mundo. 
No se trata de leer para entender, sino de leer para sentir, para 
vincularse con lo que duele, con lo que emociona, con lo que ha 
permanecido oculto. La polisemia del lenguaje poético permite 
que cada persona se acerque al texto desde su propia vivencia, 
resignificándolo, completándolo con su historia personal. Y en 
ese ejercicio, no solo se interpreta un poema: se interpreta a sí 
mismo. Así, la poesía se convierte en espejo y en puerta. Un 
espejo que refleja lo que llevamos dentro, y una puerta que nos 
invita a explorar lo que aún no comprendemos del todo. 

Pero este viaje introspectivo no se reduce a lo emocional. 
También tiene un impacto en la construcción del pensamiento. 
Leer y escribir poesía exige atención, interpretación, análisis. Nos 
obliga a salir de lo literal, a descubrir lo que no se dice, a 
interpretar símbolos, a establecer relaciones entre lo conocido y 
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lo nuevo. Según Garzón Ospina y López Sánchez, esta capacidad 
para presentar realidades simbólicas desafía al lector a mirar más 
allá de la superficie, abriendo la posibilidad de un pensamiento 
más profundo, más flexible, más creativo. En este proceso, la 
poesía desarrolla el pensamiento crítico sin necesidad de 
fórmulas ni de estructuras rígidas. Porque no se trata de llegar a 
una única verdad, sino de aprender a convivir con la ambigüedad 
y a formular preguntas más que buscar respuestas definitivas. 

Esta combinación entre emoción y pensamiento hace que la 
poesía sea especialmente útil para el desarrollo social y afectivo. 
Desde edades tempranas, el contacto con la literatura —y en 
particular con la poesía infantil— ofrece a niños y niñas una 
forma simbólica de expresar lo que sienten, incluso antes de 
poder explicarlo con claridad. Según estudios como los de Cango-
Patiño y Padilla-Celi, la literatura infantil cumple una función 
clave en la regulación emocional y en el desarrollo del lenguaje, 
herramientas esenciales para adaptarse al entorno. Cuando un 
niño escucha un poema que habla de la tristeza o del miedo, 
comprende que eso que siente no lo aísla, sino que lo conecta 
con otros. Y cuando escribe lo que siente, aunque sean pocas 
palabras, está ejerciendo una forma de cuidado personal. La 
poesía no lo juzga ni le exige coherencia. Solo le pide verdad. 

Desde la teoría sociocultural, Vygotsky ya destacaba la 
importancia de las interacciones sociales en la construcción de lo 
emocional. Las emociones no se desarrollan en el vacío. Se 
modelan en el diálogo, en el juego, en el lenguaje compartido. 
La poesía, cuando se lee en voz alta, cuando se escucha, cuando 
se comenta, se convierte en una forma poderosa de interacción. 
Une. Genera comunidad. Crea puentes entre quienes comparten 
experiencias similares o se reconocen en las palabras del otro. 
Así, la poesía se transforma en un espacio colectivo de 
comprensión y contención. 

Esta capacidad para poner en palabras lo humano y compartirlo 
con otros ha hecho que la poesía también se utilice como 
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herramienta para la justicia social. A lo largo de la historia, las 
palabras poéticas han acompañado luchas, han denunciado 
abusos, han exigido memoria. La poesía no ha sido ajena al 
sufrimiento colectivo. Todo lo contrario: ha sido el medio por el 
cual muchas voces han podido decir lo que se les negaba en 
otros espacios. Desde las elegías escritas por las madres de 
desaparecidos hasta los versos que narran el exilio o la violencia, 
la poesía ha tenido —y sigue teniendo— un lugar central en los 
movimientos de resistencia. Porque humaniza a quienes han sido 
reducidos a cifras. Porque grita cuando no se puede gritar. 
Porque emociona cuando ya no basta con argumentar. 

En contextos educativos, esta dimensión también puede ser 
aprovechada. Tamayo Zuluaga y sus colegas destacan cómo la 
literatura, trabajada desde la infancia, puede contribuir a formar 
una cultura de paz. No se trata de imponer moralidades, sino de 
ofrecer textos que inviten a reflexionar sobre el otro, sobre la 
diferencia, sobre la empatía. Leer un poema de otro país, de otra 
época, de otro idioma, y descubrir que allí también hay miedo, 
amor, esperanza o injusticia, amplía nuestra comprensión del 
mundo y nos invita a pensar en una convivencia más justa. Es 
decir, la poesía también educa en ciudadanía. 

La poesía no solo está relacionada con el ser humano: lo 
constituye. Porque está hecha del mismo material que nuestras 
emociones, nuestras memorias y nuestras dudas. Nos permite 
vernos y ver a otros. Nos ayuda a pensar y a sentir con más 
profundidad. Nos ofrece una forma de estar en el mundo más 
consciente, más conectada, más justa. Por eso, más allá de los 
programas, los estándares o las exigencias escolares, trabajar 
poesía en el aula —o fuera de ella— es siempre una apuesta por 
la humanidad. Y eso, al final, también es el propósito de toda 
educación real. 
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LA POESÍA COMO APOYO TERAPÉUTICO 
En el escenario emocional que habitan los niños, muchas veces 
cargado de incertidumbre, dolor o incomprensión, la poesía 
aparece como un recurso cálido, íntimo y liberador. No es solo 
una forma de arte o un medio de expresión literaria, sino una 
herramienta terapéutica con capacidad de cuidar, sostener y 
aliviar. La poesía, por su misma estructura simbólica, por su uso 
emocional del lenguaje y por su capacidad de abrir espacios 
seguros dentro del caos, puede convertirse en refugio y también 
en medicina. 

El potencial terapéutico de la literatura ha sido estudiado desde 
diversas disciplinas, particularmente desde la psicología, la 
pedagogía y las ciencias de la salud. En el caso específico de la 
infancia, la literatura, y dentro de ella la poesía, ofrece un canal 
simbólico a través del cual se puede procesar el dolor, 
comprender el propio cuerpo enfermo, y explorar emociones sin 
necesidad de explicaciones racionales ni adulto céntricas. Según 
Babarro Vélez y Lacalle Prieto (2018), la literatura cumple una 
función de "sostén emocional" en contextos de enfermedad 
infantil, porque facilita el desarrollo del lenguaje simbólico como 
herramienta para afrontar la incertidumbre y expresar lo 
inexpresable. No se trata únicamente de leer por leer, sino de 
acompañar procesos internos profundos, complejos y necesarios. 

La poesía, con su economía de palabras y su carga metafórica, 
permite a los niños hablar de la muerte sin nombrarla, expresar 
el dolor sin caer en el dramatismo, o imaginar la curación cuando 
la realidad se les vuelve hostil. Las autoras destacan que la 
enfermedad en la infancia representa una ruptura con la 
cotidianidad, una alteración brusca de la vida normal que deja al 
niño expuesto a emociones que no siempre sabe nombrar 
(Babarro Vélez & Lacalle Prieto, 2018). En ese vacío de 
comprensión aparece la poesía como una forma de restaurar el 
vínculo con el mundo, de tejer sentido donde antes había 
desconcierto. En palabras más llanas: cuando un niño enferma, 
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no sólo duele el cuerpo, duele también el alma, y la poesía es 
capaz de hablarle a esa parte. 

Por ejemplo, cuando un niño escucha versos que hablan de 
animales que se sienten distintos o flores que buscan volver a 
florecer, está en realidad dialogando consigo mismo. La 
identificación simbólica con personajes u objetos poéticos 
permite elaborar la experiencia personal de forma indirecta. Esta 
es una de las claves del valor terapéutico de la poesía: su 
capacidad para hablar sin señalar, para acompañar sin invadir, 
para provocar emociones sin saturarlas. Al trabajar desde lo 
simbólico, se abre una vía para que los niños reconstruyan 
narrativamente su experiencia, la resignifiquen y ganen 
autonomía emocional. 

El proceso terapéutico que se da con la poesía no ocurre 
únicamente por su contenido, sino también por la relación 
afectiva que se construye durante su lectura o escritura. Las 
autoras insisten en que la literatura no solo actúa sobre el niño, 
sino con el niño, porque exige una interacción emocional y una 
participación, aunque silenciosa. Esta relación activa permite que 
el texto funcione como una "figura de sostén" (Babarro Vélez & 
Lacalle Prieto, 2018), es decir, como un lugar simbólico donde el 
niño se siente acompañado, contenido, reflejado. En este 
sentido, la poesía se asemeja a un vínculo afectivo: no está ahí 
para solucionar, sino para sostener. 

Además, en contextos de hospitalización prolongada o 
enfermedades crónicas, el uso de poesía puede reducir el estrés, 
aliviar la ansiedad y generar un espacio íntimo dentro de lo 
impersonal. Escribir o escuchar poesía en estos entornos 
transforma el tiempo, altera la percepción del dolor, y permite 
crear una narrativa que no gira únicamente en torno al 
sufrimiento. Como bien señalan las autoras, el proceso literario 
permite una reconstrucción simbólica de la experiencia, que 
contribuye al bienestar psíquico y emocional del niño, y también 
de su entorno familiar. 
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Desde una mirada psicológica, este uso de la poesía se relaciona 
con la función simbólica y el desarrollo del pensamiento 
narrativo. Como bien plantea Bruner (1986), los seres humanos 
organizamos nuestras vivencias a través de narrativas. La poesía 
ofrece, entonces, una forma condensada de narrar y de 
resignificar, que puede ser fundamental para que un niño logre 
comprender su propia historia, sin necesidad de conceptos 
técnicos ni discursos adultos. A través del poema, se configura 
una trama donde el niño puede ser protagonista sin sentirse 
juzgado u observado desde fuera. 

La poesía también puede abrir el espacio para lo lúdico, lo 
fantástico y lo humorístico, elementos esenciales para una 
infancia saludable, incluso (y sobre todo) en medio de procesos 
de enfermedad. Muchos niños hospitalizados encuentran en los 
versos una forma de jugar con las palabras, de crear mundos 
alternativos donde el cuerpo no duele o donde los médicos son 
dragones amigables. En esos espacios imaginarios se produce 
una forma de "curación simbólica", donde no desaparece la 
enfermedad, pero sí se transforma su vivencia subjetiva. Como 
lo subraya Furman (2006), los textos poéticos pueden ser 
integrados incluso en investigaciones sobre salud como 
herramientas para expresar vivencias que de otro modo no 
podrían ser narradas. 

Todo esto nos lleva a un punto fundamental: la poesía no cura 
enfermedades, pero sí puede sanar. Porque sanar no siempre es 
erradicar el síntoma, sino poder habitarlo, comprenderlo, 
aceptarlo y continuar. Cuando un niño escribe sobre su miedo a 
la muerte usando metáforas de estrellas que se apagan, está 
empezando un proceso interno que puede ser más valioso que 
cualquier intervención clínica. Cuando otro niño escucha un 
poema sobre corazones rotos que aprenden a latir distinto, 
quizás no entiende todo, pero algo en su interior resuena, y eso 
ya es suficiente. 
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En contextos educativos, esta dimensión terapéutica de la poesía 
también debe ser valorada. El aula puede ser un espacio donde 
los niños aprendan a nombrar sus emociones, a respetar las de 
los demás y a construir vínculos a través de la palabra poética. 
No se trata de convertir a los docentes en terapeutas, sino de 
entender que la literatura no es solo una herramienta académica, 
sino también emocional y existencial. Un poema leído con ternura 
puede tener un impacto más duradero que una clase entera de 
teoría literaria. 

Por último, cabe mencionar que muchos profesionales de la 
salud, de la educación y de las humanidades están comenzando 
a incorporar la poesía en sus prácticas, tanto en entornos clínicos 
como pedagógicos. La biblioterapia, la poesía en hospitales, los 
talleres de escritura creativa para pacientes o el uso de cuentos 
poéticos en psicología infantil son apenas algunos ejemplos de 
esta intersección entre arte y salud. 

La poesía no es un lujo ni un adorno. Es una necesidad 
profundamente humana. Y cuando se ofrece con respeto, con 
amor y con sentido, puede convertirse en una de las formas más 
bellas de cuidado. 

NO ES SOLO PARA EL BIENESTAR INFANTIL 
Cuando se habla de los beneficios terapéuticos de la poesía, 
suele pensarse en contextos escolares o en programas dirigidos 
a la infancia. Se asume, de manera implícita, que la capacidad 
de imaginar, jugar con el lenguaje y explorar las emociones a 
través de los versos es una cualidad infantil que se va 
desvaneciendo con los años. Sin embargo, nada más alejado de 
la realidad. La poesía no es un recurso exclusivo para los más 
pequeños, sino una forma de autoconocimiento y transformación 
que acompaña a lo largo de toda la vida. La vejez, con toda su 
riqueza simbólica y su complejidad emocional, es uno de los 
escenarios donde el valor de la poesía se vuelve más evidente y 
urgente. 
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Por todo lado se han explorado precisamente este potencial en 
adultos mayores, mostrando que la escritura y la lectura creativa 
no solo ofrecen bienestar subjetivo, sino también herramientas 
para analizar y transformar la experiencia de la vejez. A través 
de talleres literarios, las personas mayores pueden construir una 
narrativa alternativa a los discursos hegemónicos de deterioro, 
dependencia o inutilidad que suelen asociarse con esta etapa de 
la vida. Se trata de escribir contra la invisibilidad. 

La poesía, en este contexto, permite resignificar las memorias, 
reescribir el pasado, elaborar el presente y proyectar el futuro 
desde una voz propia. Cuando una persona mayor crea un 
poema sobre su infancia, sobre una pérdida o sobre una alegría 
cotidiana, está haciendo algo más que recordar: está dando 
forma simbólica a su experiencia, reordenando su mundo interno 
y reafirmando su identidad. La escritura se convierte en un 
espacio de libertad donde puede ejercer su agencia, narrarse sin 
intermediarios y desafiar los estereotipos que lo reducen a una 
cifra o una patología. 

Los talleres descritos por Oró-Piqueras et al. (2021) se 
caracterizan por una metodología inclusiva, participativa y 
afectiva. No se exige una formación previa ni se juzga la calidad 
literaria, porque el objetivo no es la estética sino la expresión 
significativa. Los participantes comparten textos, se escuchan 
entre ellos, reflexionan sobre sus vivencias y descubren nuevas 
formas de decir lo que sienten. Este proceso no solo fortalece la 
autoestima y la confianza, sino que también genera una red de 
apoyo emocional y simbólico. El lenguaje poético funciona como 
puente entre historias personales y colectivas, entre emociones 
privadas y resonancias compartidas. 

Uno de los aspectos más valiosos que emergen de estos espacios 
es la posibilidad de volver a habitar el tiempo de otro modo. En 
una sociedad que valora la rapidez, la producción y la juventud, 
la vejez es vista como una etapa pasiva, sin voz ni ritmo propio. 
La poesía, con su cadencia particular y su atención al detalle, 
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permite subvertir esa lógica. Escribir un poema es detenerse, 
mirar con otros ojos, encontrar belleza en lo que ya no se 
considera ideal”. Desde ahí, la escritura poética no solo ofrece 
consuelo, sino también resistencia. 

Los beneficios no son sólo individuales. La poesía escrita por 
personas mayores en talleres comunitarios también tiene un 
valor social y cultural. Visibiliza voces tradicionalmente 
silenciadas, aporta nuevas perspectivas sobre el envejecimiento 
y recupera experiencias que, de otro modo, quedarían relegadas 
al olvido. Además, al generar un corpus de producción poética 
desde la vejez, se abre un campo para repensar la relación entre 
literatura, memoria e identidad. La poesía deja de ser un 
producto cerrado para convertirse en una herramienta viva de 
intervención social. 

Es importante destacar que, si bien el estudio de Oró-Piqueras et 
al. (2021) se centra en la vejez, sus hallazgos pueden 
extrapolarse a otras etapas de la vida. La capacidad 
transformadora de la poesía no depende de la edad, sino de la 
disposición subjetiva y del contexto que habilita esa expresión. 
La poesía acompaña duelos, celebraciones, crisis y 
renacimientos. Por eso, no debería entenderse como una práctica 
infantil ni como una actividad recreativa para el tiempo libre, sino 
como un acto profundamente humano que puede y debe 
integrarse en todos los ámbitos de la vida. 

La poesía es un derecho simbólico de todas las personas, una 
herramienta de sanación y transformación que nos devuelve la 
palabra, la dignidad y el sentido. En la infancia, en la adultez o 
en la vejez, escribir un poema es un gesto de resistencia, de 
libertad y de belleza. Escribir un poema, muchas veces, es 
recordarse vivo. Hay quienes piensan que la poesía nace del 
dolor, que hay que haber sufrido lo indecible para poder escribir 
algo que valga la pena. Como si las palabras solo fueran válidas 
cuando duelen. Como si la tristeza fuese una condición previa al 
arte. Pero ¿y si escribir no fuera solo un salvavidas cuando nos 



No es otro manual de poesía para docentes* 

 

 
100 

*Si es otro manual de poesía para docentes!! 

estamos ahogando? ¿Y si la poesía también sirviera para no 
llegar a ese punto? 

Escribir poesía no es una estrategia exclusiva de quienes están 
atravesando una crisis. Puede ser una forma de habitar la vida, 
de acompañar los días antes de que se vuelvan demasiado 
oscuros. Como sugiere el estudio de Cooper (2013), la escritura 
reflexiva tiene un impacto positivo en la salud mental incluso en 
ausencia de diagnóstico clínico. No se trata solamente de sanar 
lo roto, sino de fortalecer lo que aún está en pie. La escritura no 
es un parche: es una posibilidad de prevención, de exploración y 
de afirmación del yo. 

Cuando una persona escribe de manera regular sobre sus 
emociones, sobre lo que vive, lo que teme y lo que anhela, no 
solo se desahoga. También ordena. También observa. También 
se escucha a sí misma. El acto de escribir permite mirarse desde 
fuera, y a la vez sentirse contenido desde dentro. Es una forma 
de detener el tiempo y hablar consigo mismo sin interrupciones. 
De volverse testigo de su propia historia. No hay necesidad de 
esperar el derrumbe para construir refugios. 

Cooper sostiene que incluso en pacientes con depresión, el 
simple hecho de escribir regularmente sobre sus emociones 
mejora significativamente su percepción de bienestar, su 
autorregulación emocional y su sentido de agencia. Pero lo más 
relevante es que este efecto no se limita a quienes ya están en 
crisis. También lo experimentan aquellos que escriben sin 
esperar que algo esté mal. La escritura tiene un efecto 
acumulativo, como un músculo que se entrena, como una 
linterna que se carga antes del apagón. 

El error más común es suponer que el arte nace exclusivamente 
del caos. Que se necesita un quiebre, una ruptura, una herida 
abierta para tener algo que decir. Pero eso solo perpetúa el mito 
romántico del artista atormentado. No se necesita estar mal para 
escribir poesía. Se puede estar bien. Se puede estar en calma. 
Se puede simplemente tener curiosidad por explorar el mundo 
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con palabras. La poesía no requiere permiso del dolor para 
existir. 

Escribir, cuando se está bien, es una forma de prevenir el silencio 
que suele llegar con la tristeza. Es dejar listo un mapa, una 
brújula emocional, para cuando las tormentas lleguen. Porque 
llegarán, eso es seguro. Pero no tienen que ser devastadoras. Si 
uno ha aprendido a escribir sobre sí mismo, a volcar en el papel 
lo que habita el cuerpo, entonces tendrá herramientas cuando 
llegue el momento difícil. 

La poesía, además, nos ofrece una distancia segura. Nos permite 
jugar con lo que sentimos sin tener que decirlo todo de forma 
literal. Una metáfora puede contener una confesión. Un verso 
puede aliviar una carga. Una imagen puede ordenar un caos. Esa 
libertad simbólica, como observa Cooper, facilita que los 
pacientes puedan enfrentarse a sus emociones sin sentirse 
abrumados. Escribir permite negociar con el dolor desde una 
posición de cuidado. 

Y no, no necesitas publicar. No necesitas mostrarlo a nadie. Ni 
siquiera necesitas terminar lo que escribes. Basta con empezar. 
Basta con decir algo. Aunque no rime. Aunque no tenga métrica. 
Aunque sea solo una frase suelta. Basta con escribir lo que no 
sabías que necesitabas decir hasta que lo viste en el papel. 

No esperes a estar triste para escribir poesía. No esperes a que 
todo se desmorone para tomar el lápiz. No conviertas la escritura 
en una reacción tardía, sino en una forma habitual de existir. De 
reconocer tu día, de entender tus emociones, de cuidar tu mente. 
Porque escribir no es solo desahogarse: es también prepararse, 
prevenir, anticipar. 

La escritura poética puede ser, como plantea Cooper, un recurso 
de autocuidado para todos. No solo para quienes sufren, no solo 
para quienes buscan terapia, sino también para quienes desean 
vivir de manera más consciente. Cada texto es una conversación 
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contigo mismo. Cada poema es un registro de que estuviste ahí, 
de que fuiste capaz de sentir y traducirlo. 

Así que no te guardes las palabras. No las subestimes. Escribir 
es una forma de sostenerse en pie. Y si la vida alguna vez 
tambalea —porque siempre tambalea— que no te encuentre 
vacío. Que te encuentre con tinta en las manos y versos en el 
pecho. Listo para seguir escribiendo incluso en medio del viento. 
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Epílogo: El absurdo y la palabra 
 

No sé si este libro servirá para cambiar vidas. Ni siquiera sé si 
servirá para cambiar una clase. Tal vez se olvide pronto, tal vez 
se quede en una estantería digital o en una carpeta más, sin 
abrir. Pero si ha logrado que alguien escriba un verso —aunque 
sea un solo verso— entonces habrá valido la pena. 

He escrito este libro con la misma obstinación con la que Sísifo 
empuja su roca. Cada palabra puesta aquí fue una piedra más 
en la pendiente, cada intento de explicar la poesía, una manera 
de desafiar el sinsentido. No me interesa si ese esfuerzo tiene 
sentido en términos filosóficos. Me interesa que, mientras lo 
hacía, sentí que todo cobraba un poco de sentido. Como él, yo 
también he bajado la colina muchas veces, viendo caer el peso 
de lo que creía haber construido…. Y, sin embargo, vuelvo a 
escribir. 

Escribo porque escribir es, para mí, el acto más radical de 
conciencia. Escribo como quien construye refugios en medio del 
derrumbe, como quien arma una lámpara con los restos de una 
estrella. No espero respuestas. Pero sí busco belleza, incluso en 
lo roto, incluso en lo que duele. 

Muchos dicen que, si estás triste, debes llorar. Yo prefiero decir: 
escribe poesía. Vacía lo que duele en un papel. Desmenuza tus 
emociones en sílabas, en pausas, en imágenes. Nómbralas. Así 
ya no serán fantasmas que te habitan, sino criaturas que tú 
creaste. Pero, por favor, no lo quemes. Ese poema, por 
desgarrado que esté, es el registro de que estuviste vivo. Es la 
prueba de que te viste por dentro. Y te reconociste. Y no huiste. 

La poesía no nos salva del absurdo. Pero lo hace más habitable. 
Lo viste de símbolos, lo vuelve contable, recitable, compartible. 
Lo transforma en ritmo. En algo que puede bailarse, incluso con 
lágrimas. Es el intento de abrazar la piedra, no para hacerla más 
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liviana, sino para hacerla nuestra. Para que no sea solo un 
castigo, sino un espejo. 

Yo no nací para enseñar. O eso pensaba. Pero un maestro me 
cambió esa idea: Marcelo Prado. Él no solo me enseñó literatura, 
sino que me mostró que se puede vivir desde ella. Fue en sus 
clases donde entendí que los libros no son acumulación de datos, 
sino formas de habitar el mundo. Que el arte no es un lujo, sino 
una forma de resistencia. Y que la poesía, incluso cuando no 
tiene propósito, puede ser refugio, catarsis y revolución. A él, le 
debo mucho más de lo que estas palabras alcanzan. 

Escribo siempre. Para mí. Para quien quiera leerlo. No escribo 
para complacer. Ni para instruir. Escribo porque no puedo 
evitarlo. Porque hay cosas que no sabría decir de otra manera. Y 
si este libro, entre toda su estructura, sus citas y su análisis, logró 
mover en ti la mínima chispa de querer escribir, entonces me doy 
por satisfecho. 

No quiero lectores obedientes, quiero lectores incendiarios. Que 
lean con dudas, que escriban con rabia, que rompan las reglas si 
eso les permite decir lo que sienten. No quiero que repitan lo que 
aquí está. Quiero que lo superen. Que escriban sus propios libros. 
Sus propios absurdos. Sus propias rocas. 

Gracias por leer. Gracias por existir en este instante. Y si alguna 
vez te preguntas qué sentido tiene todo esto… tal vez no lo haya. 
Pero mientras lo buscas, puedes escribir un poema. Y eso, 
créeme, ya es mucho. 
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Palabras finales 
Este libro no podría existir sin las personas que le dan sentido a 
la vida, mi familia, de todas las especies. También a aquellos 

objetos que atesoro y que jamás sabrán cuanto los amo. 
Tampoco sería posible sin la valiosa ayuda de un amigo que 

quiere permanecer anónimo y que solo lo menciones como: “El 
que empuja la piedra cuando tú necesitas respirar…”. 

 

Hubiese querido publicar infinidad de poemas, pero los 
derechos de autor me lo impidieron. Confío en que su 

curiosidad natural les guíe a encontrarlos por su cuenta. 
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