LA  LÍRICA DEL SIGLO XX HASTA 1939.

 LÍRICA EN LA GENERACIÓN DEL 98.
    Esta generación se decanta, fundamentalmente, por la novela, aunque la figura de A. Machado es clave en su época, sobre todo, su libro Campos de Castilla. No obstante, resaltaremos también la figura de Unamuno quien también cultivó este género.

ANTONIO MACHADO  (1875- 1939).

    Nació en Sevilla en el seno de una familia liberal, que en 1883 se trasladó a Madrid. Estudió en la  Institución Libre de Enseñanza, cuyo espíritu laico, progresista y tolerante marcó para siempre su carácter. En 1899, junto a su hermano Manuel, se encuentra en París viviendo de traducciones. Una segunda estancia en París, en 1902, le permite entablar una perdurable relación con Rubén Darío. Entre tanto, Manuel y Antonio Machado frecuentan en Madrid los ambientes modernistas. Publica en 1903 su primer libro y comienza a ser un poeta reconocido. Prepara oposiciones a cátedra de Francés y en 1907 obtiene plaza en el Instituto de Soria. Conoce entonces a la jovencísima Leonor Izquierdo, con quien se casa en 1909. En 1911 viajan a París, donde Machado asiste a las clases de filosofía de su admirado Henri Bergson. Enferma su mujer, vuelven a Soria y allí muere Leonor en 1912, lo que deja honda y dolorida huella en el poeta, que decide trasladarse entonces a Baeza, donde permanece hasta 1919. Son años de intensa actividad intelectual. Sigue publicando poesía, estudia filosofía y, al tiempo, su conciencia política se radicaliza en contacto con la miserable realidad andaluza. A finales de 1919 se traslada al Instituto de Segovia. En 1927 es elegido miembro de la Real Academia Española. En 1928 conoce a Pilar Valderrama, con la que mantuvo secretos amores y a la que bautizó poéticamente como Guiomar. En 1931 ayudó a izar la bandera republicana en el Ayuntamiento de Segovia. Al año siguiente se trasladó a Madrid. Durante la Guerra Civil, toma decidido partido por la causa republicana. Desde finales de 1936 vive en Rocafort (Valencia),hasta que en 1938 es evacuado a Barcelona, desde donde continúa escribiendo a favor de la República. Gravemente enfermo, marcha al exilio a finales de 1939 y poco después, el 22 de febrero, muere en Colliure (Francia). 

Machado y el Tiempo.

- El problema existencial de Machado arranca de su ateísmo de base, que no alcanza a entender  y tampoco cree en una posible trascendencia para la vida del hombre. Por ello, todo el tesoro temporal que pueda poseer cada hombre será su propia vida terrena; de ahí nace la preocupación de Machado por el tiempo vivido, sentido y pensado, por la muerte, por el amor, por el prójimo.

Machado fue siempre un hombre que sintió profundamente la soledad y para romperla trató de dirigirse hacia "lo otro" (el mundo fuera de él), hacia "el otro" ( sus semejantes) y hacia Dios. Pero en realidad él piensa que Dios no es el creador del mundo, sino el creador de la nada, por lo que no hay verdadero Dios.

- Machado cree en la nada. A este tema van íntimamente ligados la muerte y el tiempo, dos temas que están presentes en toda su poesía. El tiempo es tan importante que asegura que sin él los poetas no tendrían nada que hacer. Es la condición de la vida por la que hay actos irrepetibles que impide que se colme la vida que hacemos (Bergson); pese a ello, el hombre trata de alcanzar  satisfacciones plenas engañándose con la aspiración de saltar más allá de sí mismo. Uno de estos engaños es el sueño, que trata de reproducir lo que de hecho es imposible.

    Dentro del tema del tiempo hay que situar la muerte, porque la muerte es el momento definitivo del tiempo. Para Machado la muerte  es inseparable de la vida y constituye una obsesión en su poesía. Su símbolo más perfecto es la mar (la inmensidad y el misterio).

    En el tema del tiempo, pues, cabe señalar en Machado dos vertientes:

     - el tiempo como necesidad, hasta el punto de que nuestra existencia se define en términos          de tiempo.

      - el tiempo como destrucción y muerte, el tiempo como enemigo.   

      En su poesía el poeta ama a la realidad que contempla con los ojos, el problema está en la desaparición de todo ello; en el paso del tiempo hacia la nada: Y de este tiempo y de la nada brota la poesía de Machado, que está hecha de angustia por el tiempo y de anhelo de lo desconocido. La poesía es "diálogo del hombre con el tiempo" y el verdadero poeta aquél que logre "vaciar su tiempo para entendérselas a solas con él". Se trata de eternizar el tiempo: mostrar del modo más sugestivo lo singular, la fugacidad del instante expresado. Si el poeta lo consigue el instante pervivirá en una eternidad estética. Cuando el poeta es capaz de revivir un instante pasado y transmite esa emoción al lector, produce con ello una repetición, fenómeno al que Machado llama "hacer soñar". A través de estos sueños el hombre va hacia un modo de vivir en que la vida ni pasa ni se consume; es un vivir fuera del tiempo al que se llega cuando se recupera mediante la evocación del tiempo perdido.

- La palabra es el instrumento del que se sirve el poeta para alcanzar la vivencia del tiempo, ya que tiene un valor doble, el de la temporalidad y el de la esencialidad. En el fondo, la pretensión de Machado es vencer al tiempo, salvarse de su fugacidad y  retenerlo en las palabras. Esta lucha  contra el tiempo, encadenándolo a la palabra es una constante de su poesía, quizás la clave para entenderlo.

Trayectoria poética.
    Comenzó Machado adoptando la estética modernista bajo el influjo de Rubén Darío. A ese período modernista y romántico pertenece su primer libro Soledades (1903). En la 2ª ed., de 1907, se agregan las Galerías y se suprime lo demasiado sonoro o exterior, que es reemplazado por un sentimiento íntimo y sencillo. En esta obra, se percibe la influencia de Verlaine en la predilección por ciertos ambientes: los jardines sombríos, el otoño melancólico y la puesta de sol.

    Los temas de este libro son los de toda la producción poética de A. Machado: el paso del tiempo, los sueños, la juventud perdida. En general, se expresan las reacciones de la voz poética ante la naturaleza y el problema de la muerte, que aparece relacionada con el tópico del “tempus irreparabile fugit”.

   Es característica de Soledades la forma del diálogo: con las estaciones, el amanecer, la noche... que aparecen personificados y a los que el “yo” poético formula preguntas para las cuales a menudo no existe respuesta.

   Campos de Castilla (1912) inaugura un modo de ver la poesía en el que se sustituía la temática intimista (emoción) por una visión abierta a la contemplación de la realidad circundante, de forma que ahora las imágenes se corresponden con un paisaje real, el de Castilla. Este cambio de actitud tiene mucho que ver con la biografía personal de Machado.

    Nuevas canciones (1924) inaugura una etapa existencial. En este poemario, además de sonetos, abundan las composiciones breves, inspiradas en la tradición folclórica, y poemas sentenciosos y aforísticos. A esta tercera época pertenecen también Canciones a Guiomar y De un Cancionero apócrifo. 

   Su obra concluye con una veintena de textos que se han denominado Poesías de la Guerra.

CAMPOS DE CASTILLA, ANTONIO MACHADO.

    Apareció impreso en 1912, un mes antes de la muerte de Leonor. El libro inauguraba un modo de ver la poesía en el que se sustituía la temática intimista por una visión abierta a la contemplación de la realidad circundante.

   Este cambio de actitud tiene mucho que ver con la biografía personal de Machado. El libro está escrito en una etapa feliz de la vida del poeta. Su estancia en Soria y el matrimonio con Leonor le han dado cierta estabilidad espiritual y el poeta se vuelca en la “otredad” como medio de romper el cerco de la soledad.

    Lo más nuevo del conjunto es “La tierra de Alvargonzález”, con la que Machado pretende resucitar el romancero popular como vehículo para reflejar “ historias animadas que (...) vivieran por sí mismas”.

   En 1917, explicando la intención que le guiaba al componer el extenso poema, dice: “Mis romances no emanan de las heroicas gestas, sino del pueblo que las compuso y de la tierra donde se contaron”. Y en efecto, en el poema de Machado versifica una leyenda que oyó contar a un labriego de la Sierra de Urbión, durante un viaje que realizó.

   Además de esta novedad, Campos de Castilla ofrece su preocupación por lo social. El tema estaba ya presente en la obra de los autores más maduros del 98, pero Machado no se hace eco del tema de España, del paisaje y de los hombres que pueblan Castilla, hasta 1910. 

   En las sucesivas ediciones de su libro el poeta fue añadiendo composiciones nuevas hasta un total de 56, escritas en Baeza, cuyo tono es muy diferente. Los poemas de Campos de Castilla muestran la evolución del pensamiento y la sensibilidad de Machado. Desde las primeras visiones de paisaje que el poeta narra y describe, hasta la acción de meditar sobre el significado de esta realidad.

   Machado se empapa de Castilla y su paisaje, a los que ve primero con los ojos y luego con la mente. Mientras estuvo en Soria, describe el paisaje como cosa vivida; después, en Baeza, lo revive a través de la meditación y del recuerdo. Este proceso de interiorización no se produjo con el paisaje de Baeza. Durante los años que el poeta permaneció en Andalucía, su atención se dirigió a problemas conceptuales y escribió poemas civiles, sátiras, proverbios morales, parábolas religiosas, hasta volver finalmente a la mar de Castilla (CXLIII), a ese dios que se lleva y que se hace.

    Por todo lo dicho, puede apreciarse que Campos de Castilla no es un libro de tono uniforme; lo impiden las diferencias cronológicas de las composiciones que lo integran y las experiencias varias por las que pasó el poeta entre 1912 y 1917.

   Un intento de clasificación de los temas de este libro podría ser:

· El paisaje. En 1917 dice A. Machado que muchas composiciones del libro responden “al simple amor de la Naturaleza, que en mí supera infinitamente al Arte”. Y efectivamente en el libro está presente el paisaje de Soria y también el de Andalucía.

      Machado nos muestra una visión construida a partir de una gama muy limitada de elementos y colores. Para conseguir este propósito es característico el reiterado esfuerzo por crear una simbiosis entre el paisaje y sus habitantes a través de diferentes recursos, como la comparación del color del suelo con las vestiduras de quienes lo trabajan o al contrario. También la utilización de una serie de adjetivos que tienden a personificar esas tierras: “varonil, guerrera, adusta...”.  Incluso a veces esa personificación abarca a toda Castilla: “¿Castilla espera, duerme o sueña?”.

   Por otro lado, en ocasiones, la descripción de la naturaleza es una acumulación de elementos visuales que tienden deliberadamente a subrayar la rudeza del paisaje, eliminando todo aquello que podría llevar o incidir en la suavidad del mismo. Así, los colores predominantes serán el violeta, plomizo, cárdeno, acero... ; las plantas el tomillo, hierbas montaraces... y sólo a veces diminutas margaritas blancas... y por último los pájaros se convierten en aves de rapiña.

   En todo este grupo de poemas se puede observar que a la pretendida “objetividad” de Machado, se le debe añadir un claro componente subjetivo, puesto que es una visión propia en la que proyecta, como es habitual en él, su sentir por aquellas tierras.

- Los hombres. Dentro del paisaje  Machado evoca a los hombres del pueblo, a los labriegos castellanos, que se presentan siempre como colectividad o como multitud anónima. Su visión de los hombres del campo se desdobla en labriegos buenos y labriegos malos. Son calificados de malos los que están embrutecidos por la miseria, “atónitos palurdos sin danzas ni canciones”, en cuyos ojos se lee la envidia y la tristeza. A ellos se oponen los labriegos buenos, almas sencillas, audaces y confiadas en el porvenir. En otros estratos sociales Machado retrata al burgués, al que condena siempre con severidad.

- La historia. Aunque no son muchos los poemas que en el libro hablan de la evolución histórica, se nota que el tema es una preocupación constante del poeta. Éste no evoca momentos  relevantes de la historia, sino la vida cotidiana que teje la trama de la vida de los hombres (intrahistoria).

   También es frecuente encontrar la comparación entre el pasado glorioso de Castilla y su presente sin vitalidad.

   El presente de Castilla y de España llenan a Machado de rebeldía y por eso los denuncia en “El mañana efímero”; en otros poemas se abre a la esperanza de un porvenir mejor (CXXXIX). Su visión del devenir histórico se adscribe a los modelos noventayochistas.

   Los constitutivos básicos de los poemas sobre España parecen ser: la conciencia inmediata del pasado, el rechazo del presente y una cautelosa mirada en el futuro.

   Se trata de un grupo de poemas en los que Machado refleja su honda preocupación por España y su grotesca visión sobre el porvenir que ésta tenía todavía por delante. Machado analiza el tema de España desde una  visión historicista. Así distinguirá:

“La España del ayer” (rural, caciquil, supersticiosa), la que muere sin que otra tome el relevo y sea capaz de dar el progreso que las circunstancias exigen. De ahí que esta España engendre  “otra que bosteza”, “la España del Hoy” (la del desastre del 98). Ésta es la que ha seguido a la cabeza de la sociedad, y es tan vana y tan dañina como la que muere. Frente a estas dos, Machado propugna esperanzadoramente la otra España, “la España del mañana” (trabajadora, culta, progresista), que reacciona y se rebela contra la injusticia: “España de la rabia y de la idea”.

- Evocaciones de Soria y Leonor. En este grupo de poemas se refleja la angustia del poeta por la pérdida de su mujer y su amarga nostalgia de la vida en común que significó su estancia en Soria. La mayor parte de ellos son evocaciones que debieron de ser escritas en Andalucía a principios de 1913 o hacia finales de 1912. A pesar del estado de ánimo de Machado, no encontramos en ellos una exhibición de su dolor, ni un contemplarse, ni un embellecer su pena. Más parece un gemido, un suspiro que se le escapa a pesar suyo. Es como si no llegara a comprender, a aceptar como real su pérdida: “¿No ves, Leonor, los álamos del río...?”.

    Además de los temas citados, aparece en Campos de Castilla una serie de poemas muy breves que integra el grupo de “Proverbios y Cantares” y que posteriormente cultivará en mayor  grado.

MIGUEL DE UNAMUNO (1864-1936).

    La poesía de Unamuno comparte los temas de su producción narrativa, aunque con un cierto simbolismo de origen romántico. Compuso varios millares de poemas. Su poesía está basada en la vivencia y la experiencia, distinguiéndose cuatro temas: la familia, la patria, la religión y el paisaje. Su ideal poético es: “Piensa el sentimiento, siente el pensamiento”. Destacamos El Cristo de Velázquez, 1920. 

PÍO BAROJA  (1872 – 1956).

   Escribió un libro de versos en 1944, Canciones del suburbio.

MODERNISTAS ESPAÑOLES

    A raíz de contactos epistolares y personales y personales los poetas españoles conocieron a Rubén Darío y  su poesía. Incluso las primeras obras de Juan Ramón Jiménez o Antonio Machado tienen una base modernista basada en el preciosismo y el colorido.

    Manuel Machado admiraba a Rubén y lo siguió en sus innovaciones métricas. Alma (1900) constituye un viaje simbólico del alma, apareciendo paisajes exóticos, erotismo, dolor por el mundo y voluntad por evadirse. Asimismo utiliza los tópicos modernistas: el otoño, la melancolía, Oriente, etc. El mal poema (1909) es una colección de poemas prosaicos sobre lo sucio y lo grosero de la vida urbana, en la línea de Baudelaire. En 1921 con Ars moriendi su poesía da un giro, predominando un tono triste, reflexivo y resignado, esto es una poesía interior donde reflexiona sobre la realidad como arte de sobrevivir.

   Francisco Villaespesa y Eduardo Marquina aportan poco ya que se quedan en lo más superficial (orientalismo).

     Por último el caso de Valle- Inclán, inclasificable, que con su libro La pipa de Kif  intentó un ataque al Modernismo utilizando sus propios componentes y temas.
JUAN RAMÓN JIMÉNEZ.

    Nació en 1881 en Moguer (Huelva) dentro de una rica familia de cultivadores y exportadores de vinos. Es desde adolescente un ávido lector de poesía. Su paso por la Universidad de Sevilla a fin de siglo le permite descubrir  tanto el krausismo como la poesía popular, elementos ambos muy importantes en su obra posterior. El año 1900, a instancias del poeta Villaespesa, viajó a Madrid, donde trató a Salvador Rueda, Valle-Inclán, Benavente y Rubén Darío. Volvió a Moguer al cabo de dos meses y asistió a la muerte repentina de su padre. Este hecho le afectó tan hondamente que creyó que él también iba a morir y atravesó una etapa de aprensiones, temores y misticismos. Padeció fuertes trastornos psíquicos, por lo que fue internado en un sanatorio francés  (durante su estancia en Burdeos lee a Baudelaire, Mallarmé, Verlaine y Rimbaud) y, luego, en otro de Madrid. Aquí mantiene estrechas relaciones con Giner de los Ríos y con otras personas afines a la Institución Libre de Enseñanza, cuya huella perdura para siempre en Juan Ramón. Frecuenta también a los escritores modernistas y comienza a ser reconocido como poeta. Desde finales de 1905 hasta 1911 está en Moguer (donde sufrió la crisis económica de su familia) y compone sucesivos libros de poesía. De nuevo en Madrid, pasa a vivir en la Residencia de Estudiantes, cuyas publicaciones dirige. Conoce por entonces a Zenobia Camprubí Aymar, mujer de gran finura intelectual, con quien se casa en Nueva York en 1916. De vuelta en España, prosigue de forma incansable con su labor poética. Es considerado guía y maestro de la mayoría de los jóvenes poetas que se abren paso en el mundo literario español de los años 20. Lleva, no obstante, una vida social apartada y rehúye distinciones y presencias públicas. Rechaza incluso en varias ocasiones la propuesta para ser elegido académico. Todo ello y el tipo de poesía que escribe, cada vez más intelectual, le labran fama de escritor solitario y exquisito encerrado en su torre de marfil.  A partir de 1930 empezó a sentirse incómodo en el clima prerrevolucionario y politizado que se estaba fraguando en la vida española, incluso en la vida literaria, y en 1936 tomó la decisión de expatriarse. Marcharon él y  Zenobia a Nueva York, después a Washington; de allí a Puerto Rico y a Cuba. En 1939 volvieron a Estados Unidos y se instalaron en Florida, donde Juan Ramón daba conferencias. En 1948 viajó a Argentina para dar unas conferencias y visitó Uruguay. En 1950, al filo de los setenta años, la añoranza de España y de su infancia se le hace insoportable y cae enfermo. Al año siguiente se trasladó el matrimonio a vivir a Puerto Rico y en 1952 Juan Ramón, casi repuesto, dio clases en la Universidad. Obtuvo el premio Nobel en 1956, cuando Zenobia estaba muriendo. La muerte de su esposa le sumió en la desesperación y dejó de escribir. Murió en 1958 en Puerto Rico.

   Juan Ramón Jiménez se refirió varias veces a las épocas de su creación poética, y hacia el final de su vida, en Animal de fondo, distingue tres momentos: modernista, poesía desnuda y experiencia de lo divino.

   Hay que insistir en que las diversas épocas de esta poesía no representan un cambio terminante de orientación, ni afectan a la unidad esencial de la obra. A pesar de las frecuentes autoclasificaciones o etapas, hay motivos sobrados para hablar de una obra “en sucesión”, con una gran continuidad en lo esencial pero sin excluir la constante transformación y hasta ruptura con lo accesorio.

   Es difícil clasificar a este autor dentro de un movimiento literario determinado. Muestra en sus obras características neorrománticas, modernistas, novecentistas y vanguardistas. Esta evolución hace pensar en un poeta en constante experimentación, con una poesía en creciente dificultad, dedicada “a la minoría, siempre”.

    Las tres claves fundamentales para la comprensión de la poesía juanramoniana son: su ansia de belleza, su ansia de eternidad y su ansia de conocimiento.

     Sed de belleza. La forma poética debe  ser algo así como la idea misma: intangible, esencial, reflejo de sensaciones. En suma, presenta un dualismo entre esencia y sensaciones. En esta etapa le preocupa fundamentalmente crear música en sus versos. Más adelante, y siempre en esa búsqueda de la belleza, Juan Ramón elimina de la poesía aquello que le parece anecdótico, exterior, los ropajes fastuosos, y busca hacer coincidir la idea con la palabra elegida para representarla.

   Sed de eternidad. Con el  Diario de un poeta recién casado y su experiencia marítima, Juan Ramón adquiere un nuevo sentido del ritmo, no necesariamente ligado al ritmo métrico, sino mucho más libre y rico, e incorpora a su poesía el concepto de lo “eterno en lo permanente” y lo “voluble en lo permanente”. Juan Ramón entiende que no hay nada perfecto en la vida, pues todo vuelve a comenzar, como las olas del mar. La ola en su constante rizar es lo eterno y lo voluble; el mar en sí es lo permanente. Después se produce un fenómeno de interiorización en el que el poeta y la poesía son los dos motivos principales e idénticos.

   Sed de conocimiento. Aún se exige más el poeta y busca la perfección que existe en todo lo bello y la perfección que todo artista desea en su creación, el dominio de la palabra. Para él la palabra no es sólo el  vehículo de su poesía, porque si la palabra es exacta, si expresa “la cosa misma” creada por él, significa también inteligencia y razón.

   La sistemática búsqueda de la belleza le lleva a querer acapararla en su totalidad, y progresivamente va llegando al convencimiento de que la consecución de la belleza le lleva a la posesión de la eternidad. El poeta posee un don divino: el de la creación poética.

   En esta ansia por interiorizar la poesía, comienza un proceso metafísico y místico para cuya expresión no le es suficiente al poeta el léxico habitual y entonces inventa palabras de rara belleza como: mediosárboles, sonllorando, dulcedumbre, sobredespierto.

   A su intento de depuración obedece también la simplificación ortográfica: g por j; x+consonante por s; simplificación del diptongo ie por y: antología, estraños, yedra.

    En esta fase de desnudez, Juan Ramón elimina de su poesía el espacio entendido como ambiente, alrededor, idea. El aislamiento de la poesía y del yo respecto del mundo exterior son totales. El poeta está solo con su conciencia, su dios, del que fluyen, en un presente intemporal y con un ritmo completamente libre, su vida, su obra, la eternidad, la esencia del Universo. En este momento final Juan Ramón ha conseguido unir la belleza a la sed de conocimiento y a la eternidad.

Trayectoria poética:

A) Etapa inicial. Modernismo.

   Con 18 años preparó un libro titulado Nubes que no llegó a publicarse, pero esos poemas aparecieron en Ninfeas y Almas de violeta. Ninfeas recogía poemas modernistas escritos en octosílabos con influencias de poetas gallegos y catalanes. Más tarde Juan Ramón olvidó intencionadamente estos libros y nunca quiso hablar de ellos, ni reeditarlos, ni corregirlos.

    En 1903 publicó Arias tristes, libro que revela una sensibilidad de tono becqueriano. Tras su publicación, quedó consagrado como poeta modernista y renovador. De un modernismo entendido como “movimiento de libertad hacia la belleza”, como lo refiere el propio poeta.

   Su tercer libro, Rimas, marca una reacción contra el modernismo y su inclinación al fenómeno simbolista, que le parece adecuado para expresar lo íntimo en un estilo depurado y sencillo. La obra refleja el ansia de belleza y la preocupación por la muerte que sentía el poeta.

    La influencia simbolista se continúa todavía en Jardines lejanos (1904) y Pastorales (1904), aunque la atención del poeta se centra ahora en lo musical.

    Cuando volvió a Moguer en 1905, se interesa por todo tipo de combinaciones métricas y de rimas e incluye elementos populares “depurados” en su poesía. Publica Baladas de primavera (1910), Elejías (1908-1910), La soledad sonora (1911), Melancolía (1912) y Laberinto (1913), entre otras obras.

    También publica en 1914 Platero y yo, bellísima elegía en prosa que, junto con los dos últimos libros citados, inician una poesía nueva por su impresionismo. El paisaje es visto no como tal, sino bajo la impresión que produce en el estado de ánimo del poeta en el momento de su contemplación.

B)  Segunda época.

   Entre 1913 y 1915 escribió Monumento de amor, Sonetos espirituales y Estío; todas estas obras, publicadas en 1916 y 1917, abordan la temática amorosa de forma discreta y encendida. Son los años de su noviazgo con Zenobia. El metro utilizado es el soneto y el romance.

   Diario de un poeta recién casado (1917) denota ya una concepción nueva del arte y de la vida. Juan Ramón lo consideraba su mejor libro. Inspirado por el mar, el ritmo es el factor decisivo. Además ofrece mayor condensación expresiva, incorporación del verso libre y del poema en prosa, mezcla de prosa y de verso, como corresponde a un diario. En esta obra aparece en germen la tendencia a lo abstracto, que se irá intensificando posteriormente y que es, sin duda, la aportación más decisiva de Juan Ramón al panorama de los lenguajes poéticos de nuestro siglo. Todos los temas se reducen a una gran alegoría, el mar, palabra exacta, conceptual, libre  de connotaciones.

    Entre 1916 y 1923, Eternidades, Piedra y Cielo, Poesía, Belleza y su Segunda Antología (1898-1918), que dedica a la “inmensa minoría”. En estos libros profundiza en su ideal de poesía y no canta el mundo de lo concreto, sino que se alza a un plano abstracto en el que la poesía y el poeta son los dos motivos principales e idénticos.

C) Obras en el exilio.

   Tras su desvinculación de España se rompe la comunión de patria y lengua y eso crea una nostalgia y anhelo de su Moguer natal, de forma que motivada por estas carencias surge esta última etapa.

   C.1. En el otro costado tiene cinco partes: I. “Mar sin caminos”. II. “Canciones de la Florida”. III. “Espacio”. IV. “Romances de Coral Gables”. V. “Caminos sin mar”.

   Tras su exilio el poeta se sitúa “en el otro costado”, es decir, al otro lado del mar, y busca en él la plenitud y la unidad deseadas durante tanto tiempo.

    La parte fundamental de este libro la constituye el largo poema titulado “Espacio”, interesante por su contenido y por las innovaciones formales que introduce. “Espacio” abandona las convenciones del verso sin adoptar las de la prosa. Las palabras cambian en su expresividad constantemente. Los temas que aparecen en el poema son: Dios, la esperanza, el amor, la mujer, la música, la muerte, el mar, la naturaleza, la eternidad, la unidad, la belleza, la soledad, la identidad, el destino. “Espacio” está constituido con imágenes de unidad y sujeción, tomando como modelo el mar. Así se crean un espacio y un tiempo peculiares en los que el poeta es capaz de “realizar con su palabra la plenitud de lo más instantáneo que fluye: la vida”. Esta identificación del mar con el sentido absoluto de la vida, esta representación del mar como espacio lleno, pero que escamotea sus revelaciones y ofrece tan solo apariencias, se observa también en el uso del lenguaje.

C.2. Dios deseado y deseante consta de dos partes: I.”Animal de fondo”. II. “Dios deseado y deseante”.

    El libro está escrito en verso libre, pero, en los últimos poemas, el verso se alarga hasta alcanzar la fluidez de la prosa.

    Dios deseado y deseante es un  diálogo-monólogo del poeta con su dios, sentido como conciencia, a la vez deseado y deseante. Juan Ramón habla de su obra y aclara que su poesía nació siempre de lo espiritual, de un dios vivido por el hombre en forma de conciencia de sí mismo, de su propio destino. El dios de Juan Ramón Jiménez es incesante, creador, infatigable, y su concepto del tiempo es el presente, esencia de todas las edades. Es un dios-conciencia, dios-poeta, dios-poesía. Este libro recoge una experiencia místico-poética muy personal que supone enriquecimiento individual, creación incesante, lucidez total de conciencia, en contraposición a la mística española que lleva a la desnudez, al sosiego, al aniquilamiento. En estos dos libros plantea que en la transparencia se encuentra su último ideal poético, cercano al panteísmo.

   Juan Ramón Jiménez preparaba la edición de su obra completa con el título general de Destino y pensaba agrupar la parte de poesía bajo el título de Leyenda. La muerte le impidió terminar este proyecto.
Sentido de su obra.
  Las principales aportaciones de Juan Ramón Jiménez:

· Anhelo de perfección que le llevó a no adscribirse a ningún movimiento.

· El afán de depuración será constante en su obra, de ahí que retoque mucho sus poemas y prefiera la síntesis que le ofrecía la antología.

· El paso que se produce en su poesía de lo humano a lo conceptual e intelectual dota a sus textos de un excesivo subjetivismo.

· Supo salir del Modernismo decadente y servir de pauta y modelo para las generaciones venideras (Generación del 27).

Dominó todos los recursos de la lengua y relacionó la riqueza de la palabra con la precisión semántica: imagen y concepto/ metáfora y significado.

   Representa la cima de la poesía española en el siglo XX, así como el poeta más influyente sobre la Generación del 27.

GENERACIÓN DEL 27
DÁMASO ALONSO (Madrid, 1898-1990)

TRAYECTORIA:

- Estudios de Derecho y Filosofía y Letras.

- Lector en Berlín y Cambridge.

- Profesor en Oxford, Leipzig y universidades americanas.

- 1933, Cátedra de Literatura en la Universidad de Valencia.

- 1939, Cátedra de Filología Románica.

- Académico de la Real Academia de Historia y  también de la de Lengua.

- 1978, Premio Cervantes.

- Como crítico literario tiene estudios sobre Góngora, San Juan de la Cruz, Garcilaso y  la poesía española clásica. Además traduce a Joyce.

ETAPAS POÉTICAS:

1) Poemas puros (1921), subtitulado "Poemillas de la ciudad".

      Tal y como se deriva del subtítulo la temática gira alrededor de la ciudad y la sociedad (muerte, soledad y la imposibilidad de expresarse con palabras: incomunicación). Existe un conflicto entre una visión idealizada de la vida y otra realista, y  por tanto desagradable. Esto da lugar a una de las claves de su trayectoria, el choque que se produce entre una concepción religiosa y otra existencial de la vida. Esta etapa está influenciada por J.R. Jiménez y A. Machado

2) Oscura noticia \\ Hijos de la ira. Fecha clave, 1944. Poesía desarraigada.

      Se trata de centrar en los problemas del destino del ser humano para intentar entenderlos. La imposibilidad de respuesta le acerca a la temática existencial y a valorar asuntos en los que ha de estar muy presente Dios, como la muerte y la soledad.

    Hijos de la ira: es un diario íntimo donde se expresa la ausencia de Dios y la soledad del ser humano en un mundo caótico y  en una ciudad destruida (Madrid), de ahí que la única forma de expresión sea el prosaísmo, la exclamación y  el encabalgamiento abrupto. D. Alonso desciende a las simas más turbias y  desconocidas del hombre, por esto los motivos angustiosos, fruto de una experiencia de injusticia social, hambre y dolor; la conclusión es desesperante:

                                 "la vida es monstruosa porque es inexplicable"

    En este libro se recoge todo el terror y  las consecuencias de una guerra, amplificada por haber sido civil.

3) Hombre y Dios (1955); Gozos de la vista (1981); Duda y amor sobre el Ser Supremo (1985).

      Se vuelve al problema del hombre (existencial) y así se pregunta por el sentido de la vida, cambiando las respuestas según la perspectiva adoptada. Comienza por una visión universal, luego se refugia en una personal (aparece el diálogo entre el yo y Dios) y finalmente defiende la idea de creer en Dios, pero superando lo racional.

SENTIDO DE SU OBRA.

    Dámaso Alonso cree que el amor es lo único válido que conoce para reafirmar la existencia de Dios y por tanto, no dudar ante tanto mal como nos rodea.

JORGE GUILLÉN (Valladolid 1893- Málaga 1984)
TRAYECTORIA:

- Viaja por Europa y entra en contacto con dicha cultura (1909-1911).

- Estudios de Filosofía, siendo luego profesor de Literatura.

- Lector en la Sorbona y en Oxford.

- Exilio: profesor en distintos colegios universitarios en EEUU, al mismo tiempo que impartía cursos de Literatura española en Puerto Rico, Colombia y Méjico. En 1957 ocupa una cátedra en la Universidad de Harvard.

- Se jubila y emigra a Italia hasta su vuelta a España, estableciéndose en Málaga donde muere (1984).

- 1976, Premio Cervantes.
ETAPAS POÉTICAS (LIBROS).

1) Cántico (de 1928 a 1950). Poesía Conceptualizada dentro de unas normas clásicas.

      El amor es el motivo vertebrador de este libro, influenciado por Ortega y el surrealismo francés, aunque junto a él aparece el desorden, la muerte, el dolor la temporalidad, etc. Gracias al Amor se puede comprender el mundo y a través de él se nos revelan las cosas, la realidad exterior.

   Formalmente domina el romance (octosílabo y  asonancia), o bien el soneto y la décima.

2) Clamor (de 1957 a 1963).

      Este libro nace en contacto con la vida urbana y  la conciencia histórica del hombre. En una de las partes en las que se divide el libro, Maremagnum, hay una visión negativa del mundo externo, con  temas como la muerte, el desorden y el dolor.

   Posteriormente en, Que van a dar a la mar, aparece la proyección de esa negatividad sobre su propia persona. Al amor de su primera etapa se une la muerte para convertirse en los ejes de su poesía, ya que estos sentimientos son la base para comprender el mundo y para tener una relación con lo exterior.

3) Homenaje (de 1957 a 1973). Poesía Pura.

      Guillén recoge su intimidad y sus relaciones privadas en una "reunión de vidas", fruto de la cultura y de la amistad.

   En Y otros poemas reaparecen  temas de anteriores libros: la presencia del mundo que rodea al hombre y la relación del poeta con el dolor.

4) Final (1982). Poesía Humana.

      La temática es ya conocida: el tiempo, el destino, la muerte, el más allá, la problemática de la fe, la conciencia de la existencia y la asunción de la propia limitación del ser humano.

SENTIDO DE SU OBRA.

  Su poesía puede ser definida como pura o intelectual. Jorge Guillén va de interesarse poco por las cosas que nos rodean, dejando las circunstancias en un segundo plano (de ahí que surja un hombre sufriente), hasta llegar a su última poesía humana. Es un poeta difícil de comprender, ya que se basa  demasiado en el concepto (en la cosa en sí) y no en el aspecto estético o en el externo (belleza). Guillén se acerca a la deshumanización orteguiana, porque le interesa más la esencia de  las cosas que la realidad recogida por los sentidos.
GERARDO DIEGO (Santander 1896-1987)
TRAYECTORIA:

- Catedrático de Instituto de Lengua y Literatura.

- Antólogo y crítico literario. Cabe destacar sus aficiones musicales y pictóricas.

- Fundó las revistas Carmen y Lola.
- 1925, Premio Nacional de Literatura.

- 1979., Premio Cervantes (junto a Borges).

ETAPAS POÉTICAS:

1) Romántica y modernista (1920).

    El romancero de la novia, obra romántica llena del típico ambiente sugestivo y ensoñador.

     Nocturnos de Chopin, donde habríamos de tener en cuenta el ritmo (música) y la perfección formal del Modernismo.

 2) Vanguardia (Creacionismo y Ultraísmo).

      Imagen (1922); Manual de espuma (1924).

   Poesía metafórica, casi caligramática, donde existe una libertad absoluta y no deja de ser una experiencia vital.

3) Clasicismo. Versos humanos (1925). ("El ciprés de Silos").

      Es su época fundamental y enlaza con el Barroco. Hay una conjugación entre los problemas referentes al ser humano y a la divinidad, Versos divinos (1952).

   Góngora y Lope de  Vega son los paradigmas de esta recuperación del tradicionalismo, esencialmente formal (sonetos, glosas, villancicos y canciones).

4) Tradicionalismo. Soria (1948) ("Romance del Duero").

      A través de la recuperación de las formas populares el poeta encuentra en la soledad el eje de su poesía y en el paso del tiempo el motivo sobre el que reflexionar.

 SENTIDO DE SU OBRA: 

   En Gerardo Diego se dan multitud de influencias (Romanticismo, Modernismo, Impresionismo, Creacionismo, Neoculturalismo, Tradicionalismo, etc.), por ello es uno de los representantes más genuinos de la síntesis que se produce entre lo popular y lo culto.

   La música y  su estructura formal es el elemento unificador al que hay que añadir el uso de la metáfora, la selección léxica y una asociación deslumbrante, basada en los sentidos (plástico, cromático y conceptual).
PEDRO SALINAS (Madrid 1892- Boston 1951)
TRAYECTORIA:

- Publica en 1911 en la revista Prometeo, dirigida por Gómez de la Serna, sus  primeros poemas.

- Escribe su tesis doctoral sobre El Quijote siendo posteriormente catedrático en la Universidad de Murcia y Sevilla.

- Lector en la Sorbona (1917) y en Cambridge (1922).

- Traduce a Proust.

- Exilio: 1935, viaja a EEUU incorporándose cuatro años más tarde a la Universidad de Baltimore. De 1942 a 1945 se estableció en Puerto Rico, muriendo en Boston en 1951.

ETAPAS POÉTICAS:

1) De 1925 a 1931. Presagios (1925); Fábula y signo (1931).

      Se trata de libros que siguen la línea de la poesía pura (Valery) basada en una lírica conceptual. El autor establece un diálogo continuo entre su yo y un tú imaginario, que representa tanto a las cosas como a otra persona.
2) De 1932 a 1936. La voz a ti debida (1933); Razón de amor (1936).

      Evoluciona hacia una actitud humana cuya clave es el Amor, aunque matizado por el paso del tiempo que hace concebirlo como  dolor y se convierte en el único causante del cambio en las personas. De nuevo aparece el yo y el tú en un diálogo íntimo que atrapa misteriosamente al lector.
3) De 1946 a 1954. El Contemplado (1946); Confianza (1954, libro póstumo).

      Al ser una poesía escrita en el exilio, el sentimiento se convierte en el motor creador y es el que le sirve para reflexionar acerca de la condición personal, el recuerdo de las guerras, etc. La evolución temática es plena: del amor pasa a la desesperación y la desolación por la situación de España, inmersa en las terribles consecuencias de la guerra. Expresa su situación personal como exiliado y no olvida el estado en el que se encuentra el mundo que le rodea.
SENTIDO DE SU OBRA:

    Para Pedro Salinas la creación poética es un camino necesario para acceder al conocimiento de las cosas. En la elaboración de un poema existe una relación entre el Yo y las Cosas y esto se puede conseguir de tres maneras:

a.- Autenticidad: el poeta defiende el valor humano de su obra y trata de conectar corazón y razón, por ello en sus libros de amor aparece el sentimiento, pero trascendental.

   Es considerado el gran teórico del Amor (trascendental, abstracto) . Esta temática y su tratamiento influyeron decisivamente en Luis Cernuda, quien a su vez, será tenido por un gran maestro en generaciones posteriores como la del 50 (Jaime Gil de Biedma) y en los años 80 (poesía de la experiencia).
VICENTE  ALEIXANDRE (Sevilla 1898- Madrid 1984)
TRAYECTORIA:
- Estudios de Derecho y Comercio.

- Enseña Lenguaje comercial en los Cursos de Verano para extranjeros en la Residencia de     Estudiantes, pero una enfermedad le obliga a dejar el trabajo y dedicarse a la poesía.

- 1934, Premio Nacional de Literatura con La destrucción o el amor.

- 1977, Premio Nóbel.

ETAPAS POÉTICAS.

1) Inicios. Ámbito (1929).

    Escrita en el homenaje a Góngora, de ahí que se encuentren elementos barrocos unidos a motivos posteriores como el tema amoroso en la línea de la poesía pura (identidad entre el hombre y la naturaleza y el impulso erótico).

2) Surrealismo. Pasión de la tierra (1935), aunque escrita entre el 28 y el 29.

Utiliza las técnicas surrealistas y queda configurada su cosmovisión: el rechazo de todo lo agresor externo, la huida hacia lo desnudo elemental y la pasión por lo natural.

      Espadas como labios (1932). Sus inicios en la poesía pura tienen aquí un paso definitivo hacia el surrealismo, aunque esto se aprecia mejor en La destrucción o el amor (1934) donde la pasión amorosa se confunde y se libera a través de la pasión destructora de la muerte (identificación destrucción-amor). La vida y la muerte se articulan sobre el amor, mostrando el sentido destructor de la realización de dicho amor.

    Simbolismo. Sombras del Paraíso (1944).

      Mientras D. Alonso publica Hijos de la ira (libro lleno de acusaciones y protestas) Aleixandre, ante la realidad de la posguerra española, alza su repulsa contra un mundo que debiera ser mejor, pero con una muestra de liberación, de belleza y de gozo.
3) Poesía es comunicación.

    Humanización. Historia del corazón (1945-1955).Se centra en la solidaridad humana como camino hacia el fututo. El cambio de actitud hacia el neorrealismo coincide con el ambiente que predominaba en la cultura española de la época. El tema ahora es el del vivir el hombre en su transitoriedad. La fraternidad humana sólo se podrá conseguir a través del amor.

      En un vasto dominio (1962). Aquí la realidad es contemplada desde el hombre histórico. Todos los poemas responden a un esquema dual: las cosas  vistas en su individualidad y el tiempo en su relación histórica con lo demás. Formalmente, frente a la anterior riqueza de metáforas y versículos, ahora hay más libertad, incidiendo en el prosaísmo.
4) Poesía metafísica. Poemas de la consumación (1968); Diálogo del conocimiento (1974). La forma expresiva presenta cambios: abandono casi completo del versículo, multiplicación de aforismos, juegos de palabras y rimas internas, inhibición del sujeto poético y un lenguaje más conceptual que se vuelve sobre sí mismo, de ahí la meditación. 

SENTIDO DE SU OBRA.

     El tema central de su poesía es el Amor y  para él es necesario crear un entorno válido, por ello la obligación del paraíso como expresión de la circunstancia. Durante toda su trayectoria su literatura va a ser la explicitación de ese paraíso hecho poesía y eso se realiza de cuatro formas:

1.- Paraíso perdido: el poeta cree que hubo una época en la que el hombre fue feliz, por esto hay que recuperar ese edén donde se encuentra la naturaleza virgen y no existen indicios del pecado.

2.- Paraíso en la tierra: sueña con las tierras tropicales en las que existe una comunión perfecta entre el hombre y la naturaleza.

3.- Paraísos artificiales: si ya no encuentra el edén y la imaginación se cansa del sueño tropical, queda el bucear en el subconsciente del hombre y revelar sus más íntimos deseos con relación al amor sensitivo.

4.- Infancia como paraíso: ante la llegada de la muerte (vejez) el poeta advierte que el hombre, cuando es niño, vive en un estado de perpetua felicidad porque no sufre los avatares ni los achaques del amor.

  En definitiva, tanto sus etapas poéticas como el sentido de su obra pueden reducirse a tres impulsos evolutivos:

A) Se comunica especialmente con la Naturaleza del mundo (La destrucción o el amor).

B) Sin perder esta comunicación busca la de los hombres (Historia del corazón).

C) Sin perder ambas, se centra en una comunicación consigo mismo (Poemas de la consumación).

LUIS CERNUDA (Sevilla 1902- México 1963)
TRAYECTORIA.

- Estudios de Derecho.

- Alumno en las clases de Literatura de Pedro Salinas.

- En los años treinta se interesa por la política (causa republicana).

- A partir de 1936 marcha a Inglaterra y durante el exilio ejerció como profesor en Glasgow,     Cambridge y Londres. En 1947 lo hizo en EEUU y desde 1952 en la Universidad Autónoma de  Méjico, donde moriría.

- Notable crítico y traductor de Hölderlin y Shakespeare.

ETAPAS POÉTICAS.

1) Romanticismo y clasicismo (etapa sevillana). Perfil del aire (1927).

      Este libro fue adaptado con posterioridad, ya que se le acusó de copiar el estilo de Jorge Guillén. Hay una tendencia hacia el lenguaje coloquial y el escenario de los poemas suele dar opción a la soledad: un cuarto oscuro donde predomina la hora crepuscular por lo que se produce una sensación de frialdad y aislamiento. La melancolía es total y ya se anticipan los temas cernudianos: la conjunción del mundo interior (cerrado, simbolizado en la imagen de su habitación ) y del mundo exterior (la realidad, al otro lado de la ventana), aunque todavía no existe conflicto.

      Égloga, Elegía, Oda (1927-28). Se acerca a los metros clásicos de Garcilaso y Fray Luis más que a Góngora. Desde la melancolía aspira a un mundo ideal inalcanzable.

2) Surrealismo. Un río, un amor (1929).Enfrentamiento conflictivo entre su deseo de amor y su posibilidad o imposibilidad; esto le lleva a la amargura de ver deshacerse sus ilusiones ante una realidad inaccesible. El libro expresa la ausencia del amor en el mundo, el cual se derrumba, de ahí su condena existencial. Asimismo se expresa el fracaso del hombre que pone sus miras en el amor como salvación de la muerte.

      Los placeres prohibidos (1931). Sigue las técnicas surrealistas, pero el amor sufre un cambio hacia  el erotismo, por eso hay un ataque violento contra la sociedad que consideraba prohibidos algunos placeres (recordemos su condición de homosexual y,  por tanto, de inadaptado). El amor ideal no existe, así que el placer, por efímero que sea, lleva al vacío y es sinónimo del único amor, aunque éste sea mentira.

3) Romanticismo apasionado. Intimismo (etapa madrileña). Donde habite el olvido (1934). Libro compuesto a raíz de una dolorosa experiencia amorosa que le dejó  en un estado de postración absoluta. La técnica surrealista es sustituida por la lírica becqueriana. Los recuerdos del pasado llenan el vacío del amor, no obstante, el tema clave es el olvido, por eso es el libro más pesimista de Cernuda, por su negación de todo.

      - En 1934 publica la primera edición de La realidad y el deseo que incluye todos sus libros anteriores y al que irá añadiendo los siguientes. La edición completa será publicada póstumamente en 1964.

4) Exilio. Las nubes (1940) en parte resultado de la Guerra Civil (la historia, lo religioso y el destierro). Vuelve a crear una atmósfera romántica.
    Desolación de la quimera (1962), la nostalgia y el abandono se apoderan del poeta, adoptando un tono sincero, con un lenguaje cotidiano que le permite partir de la realidad de la experiencia personal, no de una visión poética de su experiencia personal, tal y como habían hecho siempre los poetas.
   Escribió dos grandes libres en prosa poética Ócnos (1942-1963) y Variaciones sobre tema mexicano (1949-1950), evocaciones de Andalucía, la primera, y sobre México, la segunda.
SENTIDO DE SU OBRA.

  Ese proceso de su experiencia que se objetiviza (comentado en la última etapa señalada) abre las puertas, en los años 50 a la poesía de Gil de Biedma y de toda su generación. Fue un hombre solitario y dolorido. Él mismo se sentía un marginado, quizás a causa de su condición de homosexual, razón por la cual se aisló y se rebeló contra todo. Durante su vida escribió sobre la imposibilidad de alcanzar los sueños en una realidad hostil como la que le rodeaba. La frustración, la añoranza de un mundo más habitable, el aburrimiento y el amor son los temas más frecuentes en su poesía.
   Cernuda posee como tema central el amor, siempre deseado, pero imposible de gozar. La experiencia del  amor  frustrado hace que el deseo abandone su afán de adueñarse de la realidad a la que juzga despreciable.

   Para Cernuda, el sentido de su poesía y la historia de su concreta experiencia personal son una y la misma cosa. La realidad y el deseo son una íntima reflexión sobre la existencia moral e intelectual, así como una meditación sobre la vida.
    Formalmente, cultiva el versículo largo, rechaza la rima y huye del lenguaje rico en imágenes para ceñirse al lenguaje hablado y al tono coloquial (tomado de poetas ingleses como Eliot).  

TEMAS.

   Teniendo presente que el eje temático de Cernuda es la constante oposición  entre Realidad y deseo, el escritor manifiesta una actitud contradictoria respecto a la realidad: la detesta y a la vez la ama, ya que en ella se encuentra la belleza perceptible que el poeta ha de fijar, porque es un mediador entre lo transitorio y lo inmutable y puede transmitir lo esencial, la idea de perfección y armonía.

 Junto a este núcleo aparecen tras constantes:

- El amor. Representa una manera de encontrarse en el otro, de alcanzar la realidad. Es un sentimiento de libertad, en el que  no importa cuál sea la elección amorosa del individuo. Muchas veces constituye una actitud de rebeldía frente a las normas sociales. El amor que no puede concebirse sin erotismo, también es dolor, porque se acaba; mientras dura, representa un sufrimiento, pues implica la incertidumbre acerca del otro.

- La soledad. Constituye uno de los sentimientos más hondamente arraigados en la poesía de Cernuda. La vida del individuo es una constante lucha contra la soledad, de la que sólo el amor puede salvarlo. Sin embargo, el amor siempre se acaba y sólo queda el recuerdo: el olvido vence  la pasión amorosa y deja un rastro de infelicidad y amargura.

- El tiempo. En su constante fluir no permite que las cosas duren, sino que produce su cambio, su transformación y hasta su fin. Sólo es posible captar lo permanente por medio de la fusión con el instante; para ello caben tres vías: el acorde (un descubrimiento armonioso que se produce a partir de la música), la contemplación y las obras humanas, sobre todos artísticas, pues éstas consiguen perpetuar imágenes, momentos de un tiempo, y por ello merecen ser contempladas (Machado).
- La naturaleza. Se presenta como recuerdo o búsqueda; es el paraíso perdido y, a la vez, significa felicidad y la belleza, la perfección.

RAFAEL ALBERTI (Puerto de Santa María, Cádiz, 1902-1999)
TRAYECTORIA.

· Valor de la pintura en su formación.

· Se traslada a Madrid en 1917.

· En 1925 consigue el Premio Nacional de Literatura.

· (6-III-39) Exilio: París, Buenos Aires (1950), Roma (1963), regresando a España en 1977.

· Premio Cervantes (1983).

· Ha escrito poesía, prosa (memorias autobiográficas) y teatro.

ETAPAS POÉTICAS.

1). Popularismo tradicional.

    Marinero en tierra (1925). Tras verse obligado a viajar lejos del mar, el recuerdo de su paisaje natal le hace construir una poesía de evasión y huida de Madrid donde se encuentra desarraigado. Son versos llenos de musicalidad y luz (el mar, el puerto, las salinas, etc.) Confronta la ciudad con el mar (lo natural) representando éste lo genuino frente a lo artificial del mundo urbano.

 La amante (1925). Imita la lírica popular (canciones de tema trivial). Se trata de un viaje de Madrid a la costa del norte.
 El alba de alhelí (1927). Vuelve el enfrentamiento entre el deseo de un mundo puro (lo natural) y la negatividad artificial que se multiplica en lo civilizado.

2). Barroquismo.

  Cal y canto (1927). Se trata de rendir culto al Góngora culto sonetos) y popular (romances). Así añade una “Soledad tercera” con complicadas y barrocas imágenes metafóricas, con un léxico rebuscadísimo y una sintaxis descoyuntada, todo ejemplo de un gran dominio técnico. Sin embargo, ya hay avisos de su siguiente etapa, “Madrigal al billete del tranvía”, de corte futurista.

3). Vanguardismo: Surrealismo.

Sobre los ángeles (1929-30). 

La crisis estética que se está produciendo en occidente (vanguardias) supone una quiebra en su forma de hacer poesía y aparece el versolibrismo.

El desclasamiento social es el problema expuesto en el libro, libro que resume su historia personal, de ahí que el poeta se enmascare tras la figura del “ángel superviviente”. El resto de los ángeles son la objetivación de las fuerzas del espíritu.
Alberti adopta una posición ideológica cercana al anarquismo, aunque luego irá gradualmente hacia el marxismo revolucionario.

Sermones y Moradas (1929-30). Versículos violentos e inalcanzables.

Yo era un tonto y lo que he visto me ha hecho dos tontos.

4.) Poesía política y de compromiso.
 El poeta en la calle (1931-40); Entre el clavel y la espada (1939-40).
Es el inicio de una poesía social con una actitud revolucionaria que le hará ingresar en el P.C.E. Al estar hecha con un objetivo lejano a lo estético que se subordina al contenido ideológico, posee una baja calidad y a veces es panfletaria.

5.) Poesía en el exilio: Nostalgia.

 Poemas del destierro y de la espera. 

Continúa la poesía civil, aunque los años de exilio son de una forzada guerra interior por la supervivencia moral y física. Aparecen paisajes de España que se mezclan con los nuevos lugares (naturales, excepto en el caso de Roma). Reclama la paz pero siempre aparece como contrapunto la guerra.

Retornos de lo lejano (1952); Baladas y Canciones del Paraná (1954); Pleamar; A la pintura; Roma, peligro para caminantes (1968).

6). Vuelta a España.

 Se dedica más a la pintura que a la poesía y casi todos los poemas son por encargo.

Fustigada luz (1980); Todo el mar (1985), etc.
SENTIDO DE SU OBRA.

 La trayectoria poética  e ideológica de Alberti se traduce en dos momentos:
A). Se inicia en el clima de la problemática vitalista (crisis) común a toda Europa: poesía pura- pasión por las formas- estilización del popularismo y el andalucismo como recurso.

B). Sobre los ángeles: ruptura estética e ideológica, y gracias al realismo socialista, se encamina hacia la política. Alberti optó por el compromiso y por la tradición.

FEDERICO GARCÍA LORCA (Fuentevaqueros, Granada, 1898- 1936).
TRAYECTORIA.

· Estudios de Filosofía y Letras y Derecho.

· Se instaló en Madrid, en la Residencia de Estudiantes, en 1919.

· Prepara con Manuel de Falla el I Festival de Cante Jondo.

· Portavoz en el homenaje a Góngora en 1927.

· Gira   teatral en 1932 con La Barraca.

· Poeta y dramaturgo, se acercó también al dibujo, la crítica y la música.

ETAPAS DE SU POESÍA:

1) Andalucismo y popularismo.

Libro de poemas  (1921). Influenciado por Rubén Darío, Juan Ramón Jiménez y los temas románticos como el satanismo y el enfoque dionisíaco. Escrito alrededor de 1918, es un libro desigual, aunque aparecen imágenes válidas llenas de musicalidad que anticipan los temas clave en su poesía: el mundo infantil y la angustia ante el amor imposible.
 Impresiones y paisajes (1918) son los recuerdos de viajes por Castilla y Andalucía, influido por el paisajismo del 98. Escrito en prosa.

 Canciones; Primeras canciones. Adquiere una gran destreza para sugerir mucho diciendo muy poco mediante elipsis y simbolismo. Se anticipa el tema de la homosexualidad y el de la identificación “amor-muerte”.

2) Romancero gitano (1928).

  Es el libro que sirve para abrir el segundo momento tras la crisis estética que existía en Europa y que, en su caso, también es sentimental. Se inicia su interés por los marginados y desprotegidos de la sociedad y se recoge toda la Andalucía profunda, pero sin los tópicos folklóricos, sino la esencialidad (amor, muerte, represión, misterio y erotismo; con jinetes solitarios, madres severas, mujeres frustradas y guardias civiles que representan la autoridad).
Poema de Cante Jondo escrito alrededor del año 21, aunque publicado en 1931. Con estos libros Lorca confronta la cultura popular con el mundo moderno y ahí aparece la angustia del poeta, frente a una realidad social violenta y agresiva que reprime toda práctica de la libertad (gitano). Es una Andalucía mítica (recordando a los héroes románticos).

3) Vanguardia: Surrealismo. Poeta en Nueva York (1929).

   Choque brutal entre la ciudad y el poeta (el colectivo artificial y la esencia individual), de ahí el dolor, la confusión, la angustia y la frustración bajo una apariencia de caos, de símbolos y de deshumanización. En Nueva York todo pretende ser otra cosa de lo que es en realidad (“Muerte”); por eso Lorca toma postura ideológica y conciencia de la lucha de su tiempo (ataques a Wall Street, al dinero, a la miseria que produce, a la violencia policial, a los números, a las leyes, a las oficinas, al Vaticano, a la intransigencia, al fascismo y a la educación religiosa represiva). “Desde la torre de Chrysler Building”. Se preocupa por los marginados, sustituyendo a los gitanos por los negros (“Oda al rey de Harlem”), los homosexuales (“Oda a Walt Whitman”). No obstante, en esta etapa se dedicó más al teatro que a la poesía.

4) Neotradicionalismo.
 Llanto por Ignacio Sánchez Megías (1935), la muerte de este torero, amigo personal del poeta, se hace a modo de planto medieval y sigue siendo clave en su literatura.

 Seis poemas galegos (1935), influidos por la lírica tradicional y la escritora gallega del Romanticismo, Rosalía de Castro.
 Diván del Tamarit (1940), póstuma. Obra esotérica, privada e inaccesible donde vuelve a identificarse “amor-muerte”, ya  que su angustia ante el amor imposible le lleva a pensar que cualquier tipo de manifestación amorosa conduce a la muerte. (“Casida de la mujer tendida”). Posee elementos de la tradición lírica árabe.

 En 1984 aparecieron Sonetos del amor oscuro, donde se produce una vuelta al clasicismo y reaparece el amor erótico y el placer del goce.

SENTIDO DE SU OBRA.

Como hemos señalado en la caracterización del 27, se produce una síntesis de modernidad y tradición; en el caso de Lorca, existe un compromiso con la tradición en una doble vertiente, por un lado, literatura culta (novedades técnicas) y, por otro, literatura popular (folklore) y con ello consigue modernidad en la tradición y recreación popular en la modernidad.  

 El universo lorquiano se vertebra alrededor de un motivo básico: FRUSTRACIÓN:

· ante las injusticias sociales, de ahí su fuerte conciencia de solidaridad con todos los humillados del mundo (proletario, racial o sexual).

· ante  los fantasmas metafísicos: el amor imposible, la muerte, la fecundidad, la adolescencia, etc.   Lorca, en su estilo, da mucha importancia a la metáfora como recurso para conectar distintos campos semánticos, de ahí el desprecio por la imitación de la realidad (arte deshumanizado). También valora el sensualismo, poetizando la realidad desde una conciencia sensorial y para ello se vale de las sinestesias, del simbolismo (luna, agua, sangre, vieja, etc.) y de las elipsis (sugerir más que decir). 
MIGUEL HERNÁNDEZ.

  Nació en Orihuela, Alicante, en el seno de una familia humilde dedicada al pastoreo. Aunque este poeta estuvo en contacto con algunos poetas de la Generación del 27, asistiendo incluso a algunos actos en honor a Góngora, es sabido que en 1925 tuvo que dejar sus estudios y que la mayor parte de su base cultural la irá adquiriendo de forma personal (Estudió solamente dos años en el colegio porque tuvo que ayudar a su padre con el rebaño de cabras). Su primer libro, Perito en lunas, posee una presencia constante de los motivos gongorinos; no obstante, su acercamiento a la poesía culta culminará con El rayo que no cesa (1936) donde se aprecian referencias surrealistas cercanas a Pablo Neruda.

    Tras el estallido de la guerra civil escribe Vientos del pueblo (1937) en el que muestra el tema del amor, pero causado por el dolor de tantas personas que viven el momento trágico de la guerra y que no pueden ejercer su oficio (en la mayoría de las ocasiones referente al trabajo en el campo). Los dos últimos libros, El hombre acecha y Cancionero y Romancero de ausencias los escribe en la cárcel y, en ellos, renueva el sentido amargo de la muerte a la que siente cerca, y recuerda todas las cosas buenas y los proyectos que hubiera querido realizar. En estas obras Miguel Hernández conjuga una de las claves del 27, esto es, la síntesis entre lo culto y lo popular, abriendo posibles vías que la poesía social se encargará de concretar; así, se notan numerosos recursos surrealistas, ausencia de adjetivación, abundancia de aspectos sensoriales, crítica social, etc.

   Murió de tuberculosis en la cárcel de Alicante en 1942.
