LA LÍRICA DESDE 1940 HASTA NUESTROS DÍAS.

   Para entender las distintas corrientes poéticas que se dan en España tras la guerra civil hemos de tener en consideración que, una vez finalizada ésta, hubo dos opciones: el exilio, donde se refugiarían poetas del 27 y otros como León Felipe, o el acatamiento del nuevo régimen con el consiguiente silencio, sin opción todavía para la protesta. El fin de la Guerra Civil Española (1939) marcó el comienzo de una nueva etapa: todo estaba aún por hacer, el país había quedado asolado, y la labor se presentaba ciertamente compleja.

MIGUEL HERNÁNDEZ.

   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. 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.

LA GENERACIÓN DEL 36. POESÍA ARRAIGADA.

   Esta generación surge coincidiendo con el cuarto centenario de la muerte de Garcilaso. Existía una tertulia en el café Gijón de Madrid llamada “Juventud Creadora” que necesitaba un órgano de difusión que el régimen de propaganda franquista les ofreció, ya que este grupo literario podía dar prestigio cultural al Régimen. De este modo surge la revista Garcilaso que defiende el ideal de “el arte por el arte” y evadirse así de la realidad, pero también descubre la posibilidad de un arte político donde se expresen las ideas falangistas. Escoger la figura de Garcilaso tiene como justificante que para ellos murió militarmente defendiendo su país (recordad la idea de Imperio que existía en el siglo XVI y que persigue ahora Franco). J. García Nieto fue el fundador de la revista y su poesía se caracteriza por la insistencia en el tema amoroso, el gusto por el paisaje y la naturaleza agradable, la perfección formal y la obsesión por los motivos religiosos.

   Escorial es otra revista que apoya al Imperio triunfante y donde escriben los poetas más interesantes de esta época. Al igual que la anterior, deja a un lado las horrorosas consecuencias de la guerra y se refugia en el intimismo. Luis Rosales, Abril, (1935), libro clave de la época donde se mezclan la poesía amorosa y religiosa, con utilización de formas clásicas, tratando de dar una visión armónica y serena ante la guerra, y prefiriendo temas trascendentales. Posteriormente, con La casa encendida rompe con el formalismo anterior, desdeñando el tono clásico y construyendo a través de versículos blancos y versolibrismo sus recuerdos granadinos. Dionisio Ridruejo fue uno de los ideólogos del Régimen por lo que es fácil encontrar en su poesía motivos políticos relacionados con su ideal falangista, así como un hondo contenido religioso y un formalismo clásico. Poesía en armas trata sobre la División Azul. Otros autores importantes de esta época son  Luis Felipe Vivanco y Leopoldo Panero.

   Por lo tanto, los poetas afines al Régimen de Franco elevaron su voz para cantar a la naturaleza, a la familia y a la religión, olvidando la terrible realidad social. Esta tendencia poética subsistió hasta 1944.
1944. POESÍA DESARRAIGADA.

   Como ya vimos en la Generación del 27, esta fecha es clave porque Dámaso Alonso publica Hijos de la ira y Vicente Aleixandre Sombra del Paraíso, libros que rompen con lo hecho hasta entonces, proponiendo una rehumanización de la poesía y un  principio de protesta en una época en la que nadie protestaba. Reclamaban una mayor atención a la miseria moral y física que estaba atravesando España. Pero, junto a estos dos hechos, hay otro fundamental, el nacimiento de la revista Espadaña que también defendía un principio de compromiso ideológico valorando decir cosas y mostrar la realidad tal y como era, aunque ésta fuera brutal y desoladora (en oposición a lo que pretendían los escritores de la revista Garcilaso). Victoriano Cremer es uno de los fundadores y uno de los poetas más interesantes. 

   Estos tres hechos supusieron la apertura de un nuevo camino a la poesía española: la poesía social.

   Casi a la misma vez, un grupo de poetas cordobeses (1941) reacciona contra la monotonía de los garcilasistas y el tremendismo de los espadañistas, tratando de conectar con Cernuda mediante un refinamiento formal y un contenido intimista y culturalista muy cercano al Modernismo, donde los temas amorosos y religiosos son sólo una excusa para la búsqueda de la belleza a través de los sentidos. Este grupo se conoce gracias a una revista llamada Cántico (1947) y lo componen entre otros Ricardo Molina y Pablo García Baena.

   Otros autores, Carlos Edmundo de Ory, Eduardo Chicharro, se juntan alrededor de la idea de la creación poética como juego; escribir cualquier cosa, aunque sea disparatada, pero atendiendo a la belleza. Su fin de enlazar con las vanguardias de preguerra les lleva a un surrealismo a veces trasnochado.

   Del compromiso histórico se pasó al ideológico. Todo comienza cuando Gabriel Celaya escribe a Cremer una carta para hacerle ver que basta ya de monotonía y de poesía de evasión, que lo que hay que hacer es utilizar un lenguaje hiriente y directo porque así es la realidad. Surgen de este modo dos tendencias ya en la década de los 50-60.

I. REALISMO SOCIAL.

   Como ya habían hecho de algún modo Aleixandre y D. Alonso con su poesía desarraigada, los poetas sociales niegan que la lírica del momento pueda estar al margen de la realidad más cotidiana, puesto que está estrechamente relacionada con la vida; por ello reivindican para la palabra poética ese poder transformador, y proponen una actitud beligerante a los poetas y a los lectores.

   La poesía así concebida se convierte en una necesidad: “cantemos como quien respira”, dijo Celaya; y si la poesía es un instrumento, “un arma cargada de futuro”, como también dice Celaya, el poeta es el obrero, esa herramienta para crear una realidad que antes era decorativa. Todo ello conlleva un cambio en el ámbito formal, pues, a través del enfoque de un lenguaje coloquial y de cierto narrativismo nacido del eminentemente valor realista, los poetas van a renunciar a la expresión del “yo” por la del “nosotros”.

   Estos poetas siguen lo iniciado antes de la guerra civil (Alberti, M. Hernández). La realidad de la época les proveía de los temas, que primaban sobre los aspectos formales:

· la situación de España se convirtió en objeto de preocupación social y surgió el recuerdo de la guerra y de sus consecuencias.

· la solidaridad con las clases menos favorecidas y la lucha por la libertad.

· se criticaron la represión política y las injusticias sociales.

· rechazaron la práctica esteticista de los poetas del 36 y del “garcilasismo”. La poesía debía ser comunicación, dirigirse “a la mayoría”, en palabras de Blas de Otero. El destinatario de esa poesía será pues, el hombre de la calle, lo que explica ciertos rasgos estilísticos como el tono sencillo y coloquial, el lenguaje cotidiano y la tendencia al prosaísmo.

· se continúa la poesía desarraigada, pero ahora la función del poeta es comprometida.

· aparece lo que se conoce como la poesía del nosotros, de raíz colectiva y social donde existe solidaridad humana y se entiende que la poesía está escrita para la inmensa mayoría.

   Frente a esta voluntad de acercamiento, la censura obligó a utilizar símbolos y claves como los colores o nombres de determinadas figuras con connotaciones ideológicas. Estos recursos implicaban una dificultad: sólo un escaso número de receptores podía comprender los textos en su totalidad.

   Blas de Otero  (1916-1979) se da a conocer con libros donde hay una ruptura de los periodos sintácticos, un léxico mínimo pero certero y una  angustia casi existencial centrada en los problemas del yo, del destino, el sentido de la vida, la función de Dios en el mundo, la soledad, la muerte, entendiendo que el amor es el único medio de salvación, sus recuerdos de la guerra y las consecuencias de la postguerra. Ángel fieramente humano y Redoble de conciencia (1950-51) en los que presenta a un Dios que se olvida del hombre, que lo desdeña. Con posterioridad realiza la auténtica poesía comprometida eligiendo España como motivo central. Pido la paz y la palabra (1955), Que trata de España (1964).

   Gabriel Celaya (1911-1991). Vasco de nacimiento, su verdadero nombre era Rafael Múgica. Casi coetáneo de los del 27, incluso vivió en la Residencia de Estudiantes y se refugió en sus primeros libros en el surrealismo, pero luego humaniza su poesía y se centra en lo cotidiano, preocupándole todos los problemas relacionados con la condición humana, tanto individual como colectiva. Inicia la tendencia social con Las cartas boca arriba (1951), llegando a la plenitud con Cantos íberos (1955). Fue un poeta de enorme versatilidad que ha escrito de todo y sobre todo, aunque debemos tenerlo presente por su preocupación social. Mantenía “nada de lo que es humano debe quedar fuera de nuestra obra”; “la poesía no es un fin en sí. La poesía es un instrumento, entre otros, para transformar el mundo”.   

II. POESÍA EXISTENCIAL Y TESTIMONIAL.

      Tratan de recoger la realidad por completo pero unida a su interioridad por lo que algunos autores se decantan por la poesía religiosa, a modo de salmo personal de su propia fe, José Mª Valverde, y en menor medida Rafael Morales y Vicente Gaos (poesía pasional).

   En la línea anterior de la poesía social hay una serie de poetas que vamos a ver dentro del Grupo del 50 que optan por una búsqueda más personalizada por lo que el resultado es una poesía más subjetiva, lo que los lleva a volver a los temas universales y a intentar adecuar a ellos la expresión, perdiendo la carga realista anterior.

   José Hierro (1922-2002) desborda la etiqueta de poesía existencial o poesía social; de hecho su último libro Cuadernos de Nueva York (1999) representa la línea donde los problemas sociales dejan lugar a las preocupaciones del yo. Él mismo ha dividido su creación en dos tipos de poemas: reportajes y alucinaciones. En el primero inserta un relato como nudo de la creación poética, adquiriendo tonalidades coloquiales que le acercan a la prosa y que serán claves en el Grupo del 50; mientras que el segundo se caracteriza por la riqueza verbal, Tierra sin nosotros (1947) se presenta como un libro desolador relacionado con la circunstancia histórica del momento (posguerra). Quinta del 42, quizás su obra clave donde revela su condición humana personal. 
GRUPO DEL 50.

   Dentro de la misma década se va a producir un cambio y un tono distinto respecto a la poesía social y cuyas características son:

· Vuelven a un rigor estético dentro de un tono conversacional.

· Huyen del tremendismo anterior.

· Se recupera la intimidad y con ella el tratamiento de temas amorosos y personales.

· Carácter ideológico: los poemas no van a tener importancia sólo por lo que digan sino por la capacidad de relación del poeta con lo que está diciendo (poesía comprometida).

· Poesía de la experiencia (este nombre y algunas de las características que estamos señalando serán recogidos por autores de la década de los 80 y 90 para configurar la poesía clave del final de milenio, tal y como veremos). Pretenden ser verosímiles contando experiencias que pertenezcan al común de la sociedad.

· Lector: los poemas han de estar concebidos como territorio abierto a éste, por ello hay que revalorizar su figura en el proceso creativo.

· La literatura no es una verdad en el sentido metafísico, pero sí una representación de la verdad (verosimilitud). Por ello, para las escenas de esta representación se ofrecen elementos de la vida, experiencias reales o imaginadas. Con toda esta operación se pretende que el lector sea capaz de identificarse con el poema.

· Ironía como procedimiento típico de entender la poesía como conocimiento (hubo en esta época una polémica con V. Aleixandre que defendía la poesía como comunicación), ya que para conocer algo hay que distanciarse y al distanciarse surge la ironía.

· Tendencia realista valorada en autores como Alberti, Cernuda, Otero y Celaya.

   Una vez señaladas las características sólo nombramos algunos de los autores esenciales: Jaime Gil de Biedma, Carlos Barral, Francisco Brines, Claudio Rodríguez, Carlos Sahún, J. Ángel Valente, etc. Nacidos entre 1925 y 1938, conocieron la Guerra Civil durante su infancia, y viven plenamente la dureza de la postguerra. Aunque comienzan a publicar en la década de los 50 su madurez artística la alcanzarán en la década de los 60. En cualquier caso, hemos de ver a estos poetas como la continuación lógica y evolucionada de sus antecesores de la década anterior, a los cuales admiran y leen ávidamente.

   Ángel González (Oviedo, 1925). Su poesía, en los años 50, aun mostrando preocupaciones sociales, se había inclinado por la visión crítica de Áspero mundo (1956). Esta tendencia continúa en Grado elemental (1962) y Tratado de urbanismo (1967) y responde a un compromiso ético con el aquí y ahora, tanto desde las vivencias personales como desde el testimonio social y la queja. En 1968 reunió su obra en Palabra sobre palabra, donde aborda el tema amoroso.

   Después de ese libro, ha publicado títulos como Breves acotaciones para una biografía (1969) y  Muestra corregida y aumentada, de algunos procedimientos  narrativos y de la actitud sentimentales que habitualmente comportan (1978). En los versos de Ángel González se presentan personajes y hechos cotidianos, y el paso del tiempo como algo que conduce a la monotonía y al deterioro. En ocasiones, incorpora una visión escéptica, cargada de ironía, provocada por la pérdida de esperanza en el poder de la poesía para influir en la realidad. Las características vistas con anterioridad para el Grupo del 50 pueden aplicársele con facilidad por ser este poeta uno de los representantes más importantes de dicho grupo.

