TEMA VI: LOS NUEVOS ENFOQUES DE LA LITERATURA EN EL SIGLO XX Y LAS TRANSFORMACIONES DE LOS GÉNEROS LITERARIOS.
LA CRISIS DEL PENSAMIENTO DECIMONÓNICO Y LA CULTURA DE FIN DE SIGLO. LA QUIEBRA DEL ORDEN EUROPEO: LA CRISIS DE 1914. LAS INNOVACIONES FILOSÓFICAS, CIENTÍFICAS Y TÉCNICAS Y SU INFLUENCIA  EN LA CREACIÓN LITERARIA.

   El siglo XX ha sido una época agitada por grandes acontecimientos:

· Dos guerras mundiales (1914-1918 y 1939-1940).

· La revolución rusa de 1917, que intentó poner en práctica un sistema económico no capitalista.

· El hundimiento de la  bolsa de Nueva York (1929), que repercutió negativamente sobre la Europa de entreguerras.

· La tensa “guerra fría” entre los dos bloques (USA y URSS) surgidos tras la Segunda Guerra Mundial.

· El derrumbamiento de los regímenes socialistas, simbolizado en la caída del muro de Berlín (1989).

· La sustitución de la sociedad agraria, surgida cuando el hombre salió de la prehistoria, por la urbana y la tendencia a la concentración en grandes ciudades.

   A ello hay que añadir la guerra española (1936-1939), la de Vietnam (1962-1975) o la más reciente de Yugoslavia; los regímenes dictatoriales que se han sucedido en numerosos países, especialmente del Tercer Mundo, y los continuos conflictos y revueltas de orden social y racial.

   Algunos acontecimientos últimos, como la globalización, la grave crisis económica que afecta al planeta y el vertiginoso desarrollo de las tecnologías parecen presagiar los comienzos de otra época histórica sobre la que cualquier hipótesis resulta aventurada.
   En otro orden de cosas, caracteriza al siglo XX la aceleración histórica producida por numerosos descubrimientos que han modificado las tradicionales formas de vida: en el transporte: automóviles, avión, cohetes espaciales…; en la comunicación: radio, televisión, internet…; en medicina: antibióticos, trasplantes, investigación con las células madre…; en física y química: electricidad, energía atómica, radioactividad… Todo eso, y muchas cosas más, sin contar con la prodigiosa aunque triste evolución que ha sufrido el armamento.

   Pero, a pesar de tantos adelantos, algunos problemas de la humanidad siguen sin solucionarse o se han agravado: hambre, desigualdades sociales, masificación, incomunicación, angustia, contaminación, consumismo, desprecio por la vida…

   Tres corrientes de pensamiento han influido especialmente en  los modos de vida y en el arte del siglo XX:

· El marxismo de Karl Marx (1818-1883), que predica la lucha de clases para conseguir una sociedad igualitaria, sin explotadores ni explotados.

· El psicoanálisis de Sigmund Freud (1856- 1939), que descubrió el inconsciente, parte oculta de la personalidad del ser humano que escapa al control de la razón.

· El existencialismo de Jean Paul Sartre (1905-1980), que topa con el absurdo cuando intenta buscar sentido a la vida humana.
   La característica esencial de la literatura y todo el arte del siglo XX es su irracionalismo: su intento de buscar la esencia de las cosas a través de la intuición o del inconsciente, no de la razón, como en la Edad Moderna. Por otro lado, como no podía ser menos, el arte se convierte en un fiel reflejo de las experiencias traumáticas, las corrientes de pensamiento y las crisis de valores sufridas por la sociedad. De ahí que quepa establecer las siguientes tendencias o movimientos literarios:

· Una literatura experimental, consecuencia del afán innovador de muchos escritores, que se apartan de la línea evolutiva que la literatura había venido manteniendo desde el mundo grecolatino.

· Una literatura surrealista, que, siguiendo las teorías de Freud, pretende bucear y sacar a  flote todo lo que está oculto en el subconsciente, escapando de la vigilancia de la razón.

· Una literatura existencial, que ofrece una visión atormentada del hombre y de la vida, a los que no les encuentra sentido, reflejo de las ideas de Kierkegaard, Schopenhauer, Nietzsche y Sartre.

· Una literatura social, que se preocupa por los problemas sociales y políticos, según los presupuestos del ideario marxista.

   Otra nota característica del siglo XX es la rapidez con que se suceden los movimientos literarios, muy superior a épocas anteriores. A grandes rasgos, podrían establecerse tres etapas:

· El periodo de entreguerras, en que surgen las escuelas vanguardistas, la más destacable de las cuales es el Surrealismo.

· La posguerra de la Segunda Guerra Mundial, en que coexisten, de forma paralela, las corrientes existencial, social y experimental.

· El último tercio de siglo, en que más que de corrientes dominantes habría que hablar de enfoques o líneas personales de los escritores.
LA CONSOLIDACIÓN DE UNA NUEVA FORMA DE ESCRIBIR EN LA NOVELA.

   En la novela del siglo pasado pueden establecerse unas corrientes o grupos similares a los que se dan en poesía: novelas de contenido religioso y existencial; novelas sociales y novelas experimentales.

   La crisis de valores que sigue a las dos guerras mundiales agudiza el pesimismo de los escritores hasta el punto de que la angustia vital se convierte en uno de los temas esenciales de la novela contemporánea. ¿Cómo se explica el mal, la infelicidad, la muerte? ¿De dónde venimos, quiénes somos y a dónde vamos?
· Unos buscan respuestas en la religión, tratando de encontrar en ella razones que den sentido a la vida.

· Otros enfrentan al ser humano, solo, al absurdo de su existencia. Son los llamados escritores existencialistas.
   Los escritores de novela social, en cambio, tratan de contribuir con sus obras al cambio de la sociedad. No se limitan a reflejar los conflictos sociales (entre opresores, oprimidos, burgueses y proletarios, blancos y negros, conformismo y rebeldía, capitalismo y marxismo, derecha e izquierda, etc.) sino que pretender concienciar a los lectores para que intenten transformar ese estado de  cosas.

   Llamamos novela experimental a aquella que rompe con la forma tradicional de la narración, alterando sus componentes:

· La acción se desarrolla fragmentariamente, dejando zonas oscuras que el lector ha de interpretar por su cuenta; a veces no hay ni un principio ni un final: sólo unos trozos desordenados de la vida de unos personajes que entrecruzan casualmente sus destinos.

· El tiempo no discurre linealmente, sino a saltos, avanzando y retrocediendo a cada paso.

· El héroe clásico es reemplazado por un “antihéroe” plagado de contradicciones o por un personaje colectivo.

· Hay varios narradores; incluso, en ocasiones, caóticos monólogos interiores que nos ofrecen el discurrir de la conciencia de un personaje.

   Con esta descomposición el género narrativo intenta reflejar la desorientación y el confusionismo que caracterizan al mundo moderno. La novela ha sido siempre un vehículo de expresión de la realidad humana en sus múltiples facetas. Hasta el siglo XIX retrató una realidad más o menos conflictiva, pero ordenada, comprensible racionalmente; en el siglo XX nos mostrará una imagen del hombre y del mundo caótica, inestable, confusa.
   Para transmitirnos esa impresión, los novelistas cambian la manera de presentar la realidad, actuando sobre los aspectos técnicos del género: la acción, el tiempo, los personajes, el narrador y hasta el lector, del que se exige ahora una participación activa en la construcción de la historia, que ya no tiene como finalidad entretenerle, sino inquietarle, hacerle reflexionar.

   La experimentación comienza a principios de siglo con Kafka (a quien ya hemos estudiado a propósito de la literatura existencial) y Proust; alcanza su máxima expresión en Joyce y  se mantiene, durante la segunda mitad, en algunos movimientos como la “nueva novela” francesa. Muchas innovaciones ensayadas por estos escritores serán adoptadas, en mayor o menor  grado, por casi todos los novelistas del siglo XX.

   Marcel Proust (1871-1922), de temperamento hipersensible y enfermizo, disipó su juventud en los elegantes salones parisinos, hasta que, a los 40 años, decidió “recuperar el tiempo perdido”, mediante la composición de una magna obra que le ocupó el resto de su vida: En busca del tiempo perdido. En los siete libros de que consta, evoca pormenorizadamente las peripecias vitales y sentimentales del protagonista y de la sociedad aristocrática y burguesa que le rodea, en un intento de crear una obra de arte “total”.

   El vaivén temporal, según los caprichos del recuerdo; la inclusión de reflexiones sobre temas muy variados (el amor, la memoria, el tiempo, el arte, la muerte, el dolor…), junto a descripciones de un lirismo insuperable; la morosidad y sutileza en los análisis psicológicos de los personajes, que, sin embargo, nunca se nos muestran con absoluta nitidez; y, sobre todo, la complejidad estructural de la novela, hacen que estemos ante una nueva manera de narrar, que tiene poco que ver con la de Flaubert o Dostoievski.
   A partir de Proust, muchos escritores, como André Gide y Aldoux Huxley, utilizarán con fines estéticos las rupturas temporales, la introspección, el ensayismo y la novela dentro una novela.

   James Joyce (1882-1941) el mismo año de la muerte de Proust publicó este autor irlandés su Ulises, la obra más novedosa e influyente del siglo XX. Concebida como el reverso de la Odisea, se recoge en ella un día cualquiera de la vida de un hombre cualquiera en la ciudad de Dublín. La mediocridad del ambiente y de los personajes nos da la medida exacta de hasta qué punto nuestra civilización ha convertido en vulgaridad y alienación la grandeza de los grandes héroes antiguos.

   Para narrar esa “antiepopeya” del mundo moderno, Joyce subvierte sistemáticamente las técnicas narrativas clásicas, logrando así la más profunda revolución jamás realizada en la novela: fragmenta, acelera o ralentiza la acción; desordena el tiempo; mezcla realidad e imaginación; utiliza todo tipo de tonos y registros (fragmentos teatrales, recortes de prensa, monólogos interiores, parodias del lenguaje jurídico, cuestionarios, cultismos, vulgarismos, juegos fónicos intraducibles…); introduce oscuros símbolos y extrañas analogías (Odisea, órganos del cuerpo, colores…), etc. El lector se encuentra, pues, ante un confuso rompecabezas, donde el hilo conductor no es el argumento o los personajes, sino el mismo lenguaje.

   Dentro de la producción narrativa con inquietudes religiosas, distinguiremos entre un cristianismo sereno y uno trágico. Con respecto al primer grupo, a principios del siglo XX, algunos escritores resuelven sus conflictos internos convirtiéndose al catolicismo. Desde ese momento, dotan a sus obras de un fuerte contenido religioso, sin cuestionarse la fe desde un punto de vista racional, sino aceptándola con entusiasmo.

   El inglés Gilbert Keith Chesterton (1874-1936) utiliza a un sacerdote católico como detective en las cinco Historias del padre Brown, novelas policíacas donde aúna, de manera brillante, la intriga, el humor y la teología. En El hombre que fue jueves, las fuerzas del orden (la policía) y del desorden (los anarquistas) terminan confundiéndose, tras una intriga descabellada.

   Fue muy sonada la conversión del italiano Giovanni  Papini  (1881-1956), un escritor exaltado, agudo, polémico. En  Un hombre acabado nos dejó una biografía novelada de su juventud. Gog es el supuesto diario de un millonario yanqui que critica sin piedad a la sociedad, exagerando hasta el máximo sus defectos. El Juicio Universal, su obra más ambiciosa, quedó sin concluir. Numerosos personajes, unos históricos y otros inventados, desfilan ante el lector para confesar con crudeza sus grandes errores y pecados, lo que sirve a Papini para dar una visión negativa del mundo y hacer una apología del cristianismo.
   En cuanto al cristianismo trágico, la dura experiencia de la guerra hace que algunos novelistas católicos olviden la cara más amable del cristianismo para pintar, no la mansedumbre y alegría del justo, sino la trágica lucha del hombre entre el bien y el mal, entre el pecado y la gracia, entre Dios y Satán. Los protagonistas de sus novelas no son, pues, criaturas edificantes, sino hombres desgarrados, de carne y hueso, unas veces sublimes y otras veces perversos.

   En Francia destacamos a Mauriac, Bernanos y Gide.

   François Mauriac (1885-1970) fue un agudo conocedor del corazón humano y un magnífico pintor de la vida provinciana. En Teresa Desqueyroux traza la historia de una mujer que ha de expiar el frustrado asesinato de su marido. En Nudo de víboras nos ofrece las memorias de un moribundo que, tras una vida presidida por el odio, la maldad y la avaricia, encuentra su camino de redención, mientras los familiares se reparten sus despojos.
   Georges Bernanos (1888-1948) es autor de Bajo el sol de Satán, donde una muchacha (que mata a su seductor y acaba suicidándose) y un sacerdote aureolado de santidad, son el campo de batalla que se disputan Dios y el Diablo. En Diario de un cura rural, el celo  de un joven sacerdote choca contra la indiferencia de los fieles de su parroquia.

   André Gide (1869-1951) combate en sus obras las convenciones morales, educativas y religiosas, que coartan la libertad de la persona, y defiende su derecho a seguir los impulsos de la naturaleza, con la esperanza de que puedan ser reconciliables el amor a Dios y a las criaturas, el cielo y el infierno. En Los monederos falsos, contrapone la actitud de quien se rebela contra los convencionalismos (moneda auténtica) a la de quienes se dejan arrastrar por ellos (falsas monedas). En Los sótanos del Vaticano utiliza una trama folletinesca para mostrar el peligro que entraña aferrarse irracionalmente a cualquier creencia o idea fija.
   En Inglaterra, Graham Greene (1904-1991) desarrolla sus intrigas policíacas en contextos de violencia y exotismo (lepra en África, persecución religiosa en México, guerra de Indochina…) y con personajes que viven un intenso drama espiritual. En El poder y la gloria, un sacerdote corrompido acaba, paradójicamente, aceptando el martirio y alcanzando la santidad. El tercer hombre y El americano impasible son otros títulos suyos.

   Dentro de la narrativa que se hace eco de la angustia existencial podemos señalar autores relevantes tanto antes de las guerras mundiales como en el periodo de entreguerras y en la posguerra. El existencialismo, como corriente filosófica y literaria, se desarrolló tras la Segunda Guerra Mundial; pero, ya desde principios de siglo, aparecen algunos precursores (como Rilke) que reflejaron en sus obras la angustia vital que amenazaba al hombre del siglo XX y su empeño en demoler los cimientos sobre los que antes había edificado su idea de la vida, sin sustituirlos por otros más sólidos.
   Así ocurre con Franz Kafka (1883-1924), un modesto empleado de Praga, de origen judío, logró plasmar en sus obras, escritas en alemán, los graves problemas que afectarían al hombre del siglo XX: la deshumanización, la pérdida de identidad, la angustia  por una existencia cuyo sentido se le escapa, la confusión ante los oscuros poderes que lo zarandean a su antojo, la soledad, el vacío, la incomunicación…

   Kafka construye sus novelas (La metamorfosis, El proceso, El castillo) en forma de parábolas, conjuga el realismo con los hechos más insólitos y hace a sus personajes símbolos universales. En la última, que no llegó a terminar, narra los inútiles esfuerzos de un agrimensor, K., por entrar en contacto con el señor de un castillo que contrató sus servicios.
   Los escritores de entreguerras siguen buscando respuestas a los interrogantes sobre la condición humana. Algunos esperan encontrar en la acción, el sacrificio y la solidaridad una razón para vivir (Malraux, Saint-Exupéry). Otros contemplan escépticos el mundo, con un humor nihilista (Huxley) o con una mirada grave y profunda (Mann).

   Los franceses André Malraux (1901-1976) y Antoine de Saint-Exupéry (1900-1944) hicieron de la aventura el objetivo de sus vidas: el primero, participando en varias guerras y revoluciones, desde España hasta China; el segundo, como aviador civil y como piloto militar durante la Segunda Guerra Mundial, en una de cuyas misiones desapareció. Ambos extraen de la experiencia el material de sus novelas, en las que subrayan el valor de la solidaridad y la fuerza del individuo para  enfrentarse a un destino adverso. La obra capital de Malraux es La condición humana, que se desarrolla en la China revolucionaria; la de Saint-Exupéry, El principito, una poética fábula sobre la fraternidad.

   El inglés Aldous Huxley (1894-1963) se vale de la ciencia ficción para trazar, en Un mundo feliz, una utopía pesimista sobre el futuro de la humanidad, algunas de cuyas predicciones se han cumplido.

   El alemán Thomas Mann (1875-1955) envuelve la acción de sus novelas en una densa carga ensayística e intelectual, con la que intenta ahondar en el sentido de la vida y el arte. En La montaña mágica hace un minucioso análisis psicológico de los enfermos de un sanatorio antituberculoso y de sus conflictos personales, que eleva a símbolos de la Europa de preguerra, también mortalmente enferma. En Muerte en Venecia, una pequeña joya literaria, pinta la soledad irremediable del artista en su lucha por apresar la belleza.
   En el periodo de posguerra, la vida, obra e ideas de los franceses Sartre y Camus mantienen un estrecho paralelismo:

· Participaron en los mismos acontecimientos (la guerra y la resistencia) y en el  mismo bando (la izquierda).

· Utilizaron la novela y el teatro para dar forma a sus ideas filosóficas: la negación de Dios, la libertad del hombre, la angustia existencial, el absurdo…

· Se comprometieron con su época, denunciando las injusticias sociales y todo lo que reprime la libertad de la persona: partidos, religiones, gobiernos totalitarios, realidades artificiales…

   Para Jean-Paul Sartre (1905-1980), el ser humano es “una existencia entre dos nadas”. La angustia que lo corroe tiene origen en la necesidad de hacerse a sí mismo y de ejercer la libertad a la que está condenado tras la “muerte de Dios”. Su ansia irreprimible e irrealizable por lo absoluto, por “ser Dios”, lo convierte en una criatura absurda, en “una pasión inútil”. La única rebeldía posible es la acción, aunque vaya a parar al abismo de la nada. Su novela más conocida es La náusea.
   Albert Camus (1913-1960) nació en Argelia, de una familia de obreros, por lo que hubo de trabajar en diversos oficios para costearse sus estudios de Filosofía. Murió víctima de un accidente de automóvil. Para él, el absurdo no radica tanto en el hombre en sí, como en su desajuste con el mundo, respecto al que es un extraño. Frente al absurdo no cabe la evasión, ni el suicidio, ni el consuelo de la religión, sino la rebeldía total y constante de enfrentarse a él con los ojos abiertos, para conquistar así la libertad: “Aprender a vivir y a morir (recomienda) y, por ser persona rehusar de Dios”. Empresa ésta en la que no estamos solos, sino junto a otros muchos, a los que debemos brindar nuestra solidaridad.
   Entre sus novelas destacan La peste y El extranjero. En esta última el protagonista se siente extraño en el mundo, ajeno a toda ley y a toda moral, hasta el punto de cometer un asesinato gratuito y aceptar la condena a muerte con total insensibilidad.

   Una gran producción de la narrativa corresponde a la novela social. A la Generación perdida norteamericana le dedicaremos un apartado. El compromiso social en la novela puede envolverse en argumentos surrealistas, fantásticos o de ciencia ficción, sin embargo, por lo común adoptan la fórmula del realismo, que ofrece diversas modalidades: objetivista, crítico, socialista, mágico…

   El neorrealismo italiano. Tras la Segunda Guerra Mundial, Italia reacciona contra la deshumanización y el hermetismo de las vanguardias. Influenciados por la Generación perdida, por algunos cineastas como  Vittorio de Sica o Rosselini y por el marxismo, los escritores vuelven los ojos a la cruda realidad de su país (la guerra, el campo y la ciudad, los campesinos y los obreros, el hambre, la miseria…), para denunciar las injusticias con un lenguaje directo y coloquial.
   Alberto Moravia (1907-1997) conjuga en sus novelas lo social y lo existencial. Sus personajes, inauténticos, insolidarios y faltos de fe en algo trascendente, se refugian en el sexo o caen en la pasividad, el hastío y la autodestrucción. Los indiferentes es un duro retrato de la alta burguesía, hipócrita, depravada, aburrida y carente de ideales. La  Romana cuenta la vida de una cortesana, corrompida por su madre, que aspira para su hijo a un futuro mejor que el que ella tuvo.

   El realismo social ruso. En los años 30, con la llegada de Stalin al poder, el arte se pone en Rusia al servicio del Estado. El resultado, una literatura  que pretende difundir entre el pueblo los ideales revolucionarios, se conoce como realismo socialista. La simplificación ideológica, la ausencia de crítica al sistema, el abandono de la intimidad y el rechazo de cualquier novedad estética, malograron, salvo excepciones, los resultados.
   A Maxim Gorki (1869-1936), un escritor perseguido por el gobierno zarista, pertenece La madre, novela que más tarde serviría de modelo al realismo socialista. Cuenta cómo una mujer, que ha sufrido toda suerte de penalidades, sustituye a su hijo, deportado a Siberia, en la difusión de las ideas revolucionarias, hasta dar la vida por ellas.

   El Don apacible, tetralogía de novelas de Mijaíl Sholojov (1905-1984) narra la trágica epopeya del pueblo cosaco, en las orillas del río Don, durante la guerra mundial y la revolución. La objetividad, la precisa ambientación geográfica e histórica y el excelente trazado de los personajes (sin el esquematismo propio del realismo socialista) hacen de ella una de las mejores novelas rusas, en la línea de Guerra y Paz de Tolstói.

   Por los años 60 la literatura rusa conquista mayores cotas de libertad, en parte por la ligera apertura del régimen y en parte por la labor de algunos escritores disidentes.

   La publicación en el extranjero de Doctor Zhivago, desencadenó en la URSS una campaña contra su autor, Boris Pasternak (1890-1960), al que se acusó de intimista y antirrevolucionario. La novela es una historia de amor entre un hombre y tres mujeres, que tiene como fondo los principales acontecimientos del país.
   Alexandr Solzhenitsin (1918) abandonó la URSS para adquirir la ciudadanía norteamericana. En Un día en la vida de Iván Denísovich relata, con un estilo sobrio y minucioso, la jornada de un condenado a trabajos forzados: el abandono del lecho, la enfermería, el registro, el trabajo a varios grados bajo cero, la escasa comida, la espera del paquete… “De estos días (acaba el libro), cuando termine su condena, habrá pasado tres mil seiscientos cincuenta y tres. Los tres de más, a causa de los años bisiestos.” Los mismos que pasó recluido su autor, por haber criticado a Stalin.

   El realismo crítico alemán. Tras la guerra, Alemania quedó dividida en dos: la República Democrática Alemana, cuya literatura asume los principios del realismo socialista; y la República Federal Alemana, donde, por los años 50, surge una literatura crítica con el reciente pasado y con el presente.

   Heinrich Boll (1917-1985), “católico de izquierdas”, denuncia en sus obras todos los males que han afligido al país en este siglo: la guerra, la penuria, la hipocresía religiosa, el “milagro económico”, la prensa sensacionalista, el terrorismo… Billar a las nueve y media cuenta la historia de una familia a través de tres generaciones. Opiniones de un payaso presenta a un personaje fracasado que prefiere mendigar a convivir en el seno de una familia rica y una sociedad hipócrita.

   Günter Grass (1927) elige a inadaptados físicos o sociales para dar una visión crítica tanto de la ideología hitleriana como de la sociedad capitalista. El tambor de hojalata lo protagoniza un enano que se niega a crecer por rechazo al mundo de los adultos. El rodaballo, inspirada en un cuento de los hermanos Grimm, es una parábola sobre la condición humana y una aguda sátira del feminismo.

   El realismo mágico hispanoamericano. Se incluye bajo esta denominación un grupo nutrido de escritores hispanoamericanos que, a mediados de siglo, logran superar el realismo europeo. No se limitan a reproducir y criticar la cruda realidad de su continente, sino que la interpretan, además, en clave poética:

· Pintando una realidad compleja, en la que confluyen los problemas personales y sociales con el mito y la naturaleza.

· Proyectando sobre un fondo real elementos fabulosos, como si fueran un constituyente más de esa realidad, de manera que lo extraño quede integrado en lo cotidiano y habitual.

· Utilizando las más modernas técnicas narrativas y un lenguaje muy elaborado, al que logran sacar nuevos destellos.

   Cultivan esta literatura dos generaciones que, con el tiempo, acabarán fundiéndose.

   Generación de 1940. El éxito alcanzado en Europa por los novelistas hispanoamericanos de los años 60, rescató del anonimato a otros autores anteriores, no menos excepcionales:

· El guatemalteco Miguel Ángel Asturias (1899-1974), que da vida en  El Señor Presidente, con un estilo rico y vigoroso, a un dictador despótico y esperpéntico.

· El cubano Alejo Carpentier (1904-1980), pintor de grandes frescos históricos en El siglo de las luces, ambientada  en la Antillas del siglo XVIII, y en La consagración de la primavera, sobre la Cuba anterior a la revolución.
· El mejicano Juan Rulfo (1918-1986), que en Pedro Páramo rompe la frontera entre la realidad y la imaginación, la vida y la muerte, el presente y el pasado.

· El paraguayo Augusto Roa Bastos (1918), que en Yo, el Supremo, traza la figura siniestra y fascinante de un dictador de principios del siglo XIX, que gobernó por el terror.

   Generación de los años 60. En la década de los 60, un grupo de escritores hispanoamericanos, la llamada generación del “boom”, obtiene un reconocimiento sin precedentes más allá de sus fronteras lingüísticas; reconocimiento que pronto se extendería a los de la generación anterior y a los más jóvenes:

· El principal artífice del éxito fue el colombiano Gabriel García Márquez (1918) con su novela Cien años de soledad. La historia de una familia, a lo largo de un siglo, adquiere en ella proporciones épicas, míticas y simbólicas.

· El argentino Julio Cortázar (1916-1984) es autor de Rayuela, la más innovadora y compleja novela hispanoamericana, y de numerosos cuentos donde, con rara habilidad, nos hace saltar desde lo cotidiano a lo fantástico e insólito.

· El peruano Mario Vargas Llosa (1936) denuncia en La ciudad y los perros el ambiente sórdido, machista y brutal de un colegio regido por militares.
LAS VANGUARDIAS EUROPEAS. EL SURREALISMO.

   Para simplificar la enorme variedad que ofrece la poesía del siglo XX, la hemos dividido en cuatro grupos, teniendo en cuenta que los escritores pueden adscribirse con frecuencia a varios de ellos:

· Los vanguardismos, en especial en Surrealismo.

· La poesía que podríamos llamar pura o personal.

· La poesía existencial.

· La poesía social.

   Las vanguardias poéticas de principios de siglo fueron el primer intento de la literatura de romper con el pasado, mediante la creación de un nuevo lenguaje al margen de la lógica y la gramática. Ya no se escribe para imitar la realidad, sino para interpretarla libremente. Por eso, las obras resultantes son, muchas veces, abstractas, ilógicas, grotescas, herméticas, provocadoras… Es una manera de protestar (volviéndose de espaldas) contra el caos que rodea al artista: guerras, burocracia, desprecio por la creatividad y el pensamiento, amenaza de los poderes militar y económico, alocado optimismo ante los adelantos técnicos, masificación, consumismo…

   Reciben el nombre de vanguardismos los movimientos estéticos que, en el primer tercio de siglo, intentaron abrir nuevos caminos al arte y la literatura, al margen de la tradición. Todos ellos afirman que la belleza no puede percibirse a través de la realidad y de las emociones, sino de la inteligencia, por lo que se alejan de la naturaleza y del ser humano.

   Hubo numerosos movimientos de vanguardia: Futurismo, Cubismo, Dadaísmo, Ultraísmo, Surrealismo… De entre ellos, fue este último el que mejores frutos dio y el que dejó una huella más profunda en la poesía posterior.
   El Futurismo nació en Italia, con Filippo Tommaso Marinetti (1876-1944), que acabó simpatizando con el fascismo. En Rusia, lo cultivó Vládimir Maiakovski (1893-1930), quien, tras la Revolución, se convirtió en cantor de los ideales socialistas, hasta que se quitó la vida. Ambos ensalzan el progreso y elevan a símbolos de la civilización la máquina, la electricidad, el automóvil, el deporte… Para dotar de dinamismo al lenguaje reniegan de los adjetivos y los adverbios, dejan las palabras en libertad, eliminan la puntuación y quiebran la sintaxis.

   El Cubismo lo inició el francés Guillaume Apollinaire (1880-1918), a partir de algunos presupuestos futuristas. En su libro Caligramas (1918) utiliza asociaciones arbitrarias, suprime la puntuación, rompe con las normas lingüísticas y dispone caprichosamente los versos, para lograr poemas-dibujos que adoptan la forma de los temas que canta.

   El Dadaísmo (nombre elegido al azar abriendo un diccionario con un cuchillo) nació en Suiza, de la mano de Tristan Tzara (1896-1963), quien más tarde lo trasplantó a París. Fue un grito a la rebeldía en la Europa asolada de entre guerras. Negaba todo (la lógica, la utilidad del arte y la cultura, la capacidad comunicativa del lenguaje y hasta sus propias doctrinas), sin proponer otra alternativa que el caos y el absurdo. Su mayor mérito estriba en haber preparado el terreno al Surrealismo, que nació “de las cenizas del Dadá”.

   El Ultraísmo o Creacionismo lo inició en París el chileno Vicente Huidobro (1893-1948). Según él, el poeta no debe reproducir la realidad, sino crearla al azar (como la naturaleza crea árboles)  mediante la eliminación de todo referente real y una gran libertad formal: brillante adjetivación, metáforas arbitrarias, juegos de palabras, ausencia de puntuación, innovaciones tipográficas…

   El argentino Jorge Luis Borges (1899-1986), uno de los escritores más cultos de nuestro siglo, se adscribió en su juventud al Ultraísmo. Escribió poesías y ensayos, pero es en los relatos cortos donde alcanzó mayor perfección. 

   El Surrealismo fue la mayor revolución poética del siglo. Frente a las pretensiones deshumanizadoras de los restantes vanguardismos, el Surrealismo persigue la liberación integral del ser humano por diferentes vías:

· Sacando a flote sus impulsos reprimidos en el inconsciente, lo que conlleva el desprecio de la realidad común para acceder a otra más auténtica, sepultada en lo hondo de la conciencia (Freud).

· Comprometiéndose políticamente para librarlo de las injusticias del sistema capitalista (Marx).

· Rescatando el lenguaje de los dominios de la razón, mediante la escritura automática (el pensamiento en bruto, sin ordenar ni rectificar), asociaciones libres de palabras, metáforas insólitas, imágenes oníricas, etc. (Dadaísmo y Cubismo).

   Pertenecieron a la escuela surrealista los poetas franceses André Breton, Paul Éluard y Louis Aragon; pero la influencia de este movimiento se ha dejado sentir, en mayor o menor grado, en toda la poesía del siglo XX (Pablo Neruda, César Vallejo, Federico García Lorca, Rafael Alberti…) y en otras artes, como la pintura (Salvador Dalí) y el cine (Luis Buñuel).
LA CULMINACIÓN DE LA GRAN LITERATURA AMERICANA. LA GENERACIÓN PERDIDA.

   Tras la Primera Guerra Mundial la juventud norteamericana, desengañada de los “grandes” ideales, se entrega al jazz, el baile, el alcohol, el noctambulismo… Son los “felices años veinte”, que se cerrarán con la caída de la bolsa de Nueva York en 1929. Esta época encontró su mejor expresión literaria en las obras de unos narradores que formaban la llamada “Generación perdida”. Marcados por la guerra e incapaces de reintegrarse en la sociedad, se entregaron unos a la vida disipada, otros al radicalismo político, otros a la aventura; pero todos coincidieron en su visión crítica de la guerra y de la opulenta sociedad norteamericana.

   William Faulkner (1897-1962) destaca por los tonos sombríos con que pinta un mundo caótico y en descomposición (le atrae lo primitivo, lo anormal, lo macabro, lo grotesco); por la audacia de sus innovaciones técnicas (ofrece un puzle de materiales que al lector le cuesta organizar); por sus profundos análisis del alma humana y por la brillantez de su estilo. El ruido y la furia narra la decadencia de una gran familia desde diversos puntos de vista, entre los que predomina el de un deficiente mental. Comienza a tomar forma en esta novela el condado de Yoknapatawpha, trasunto literario del mundo rural sureño, lastrado por la esclavitud, la intolerancia y los instintos primarios, que será el escenario de otras novelas suyas, como Mientras agonizo.
   John Dos Passos (1896-1970) fue el más comprometido políticamente (contra la pena de muerte; a favor de los anarquistas Sacco y Vanzetti, de los obreros y mineros…) y el más innovador en técnicas narrativas. Sus novelas tienen como protagonista a la colectividad. Tanto en Manhattan Transfer como en la trilogía U.S.A., nos ofrece la cara oculta de América, corroída por la frivolidad y la degeneración. En ambas utiliza un montaje cinematográfico a base de trozos de historias y de conversaciones, recortes de prensa, anuncios y todo tipo de materiales fragmentarios.

   Las experiencias de John Steinbeck (1902-1968) como agricultor, albañil, vigilante nocturno, etc., le proporcionaron un conocimiento de la gente humilde y del habla popular, que luego trasladaría a sus novelas. En Las uvas de la ira, narra con sencillez y crudeza el peregrinaje por todo el país de una familia en busca de trabajo.

   También la obra de Ernest Hemingway (1899-1961) debe mucho a su vida aventurera. Sus personajes se mueven por resortes elementales: la atracción del peligro, la violencia, el amor físico…; desafían al destino para sobreponerse al miedo de la muerte y de lo desconocido; y buscan consuelo, como su creador, en la bebida. En Adiós a las armas se vale de sus experiencias como soldadlo para ofrecer una visión decepcionante del amor y de la guerra. Por quién doblan las campanas, ambientada en nuestra guerra civil, es un canto al espíritu de sacrificio y la solidaridad.

   Francis Scott Fitzgerald (1896-1940) fue quien mejor encarnó la desorientación y le malestar de su época. Aficionado a las fiestas elegantes, los hoteles de lujo y la bebida, acabó arruinado, despreciado por el público y hundido en el alcoholismo. En El gran Gastby, utilizó la propia experiencia para retratar a toda su generación, carente de valores morales y deslumbrada por el éxito social y el dinero.
    Posterior a la “Generación perdida” nombramos el movimiento “beat”. Junto al poeta Allen Ginsberg, el máximo  representante de este movimiento, en la Norteamérica de los años 50, es el novelista Jack Kerouac (1922-1969), que recorrió Estados Unidos y México ejerciendo los más diversos oficios: jugador de fútbol, marinero, ferroviario, periodista… el más conocido.

   En su novela En el camino (el título ya es una metáfora del tipo de vida de los jóvenes protagonistas) atinó a dar con el símbolo de toda una generación, a la que invita a la huida continua, sin vivienda, sin trabajo y sin familia, en busca de experiencias intensas: el alcohol, las drogas, las filosofías orientales, la música de jazz, el sexo desinhibido, el contacto con los desheredados, etc. “Todavía nos quedaba mucho camino (escribe el narrador protagonista). Pero no nos importaba: la carretera es la vida”
EL TEATRO DEL ABSURDO Y EL TEATRO DE COMPROMISO.
   El teatro del siglo XX, a pesar de contar con un precedente del surrealismo y del teatro de vanguardia en Ubú rey, de Alfred  Jarry, se renovó más lentamente que los otros géneros, por la resistencia a las novedades de los empresarios y del público.

   Sin embargo, también le alcanzaron determinadas innovaciones que modificaron sustancialmente el desarrollo de las obras y su puesta en escena:

· Se aparta del realismo del siglo anterior dando cabida a lo onírico y al absurdo.

· Introduce rupturas espaciales y temporales.

· Persigue, bien la participación, bien el distanciamiento de los espectadores.

· Incluye todo tipo de novedades escenográficas.

   Según por donde discurran esas innovaciones, nos encontramos, a lo largo del siglo, con diversas corrientes o modalidades teatrales:

· Un teatro de corte tradicional, naturalista o simbolista, que pervive en la primera mitad del siglo, y en el que algunos escritores introducen novedades formales para crear atmósferas poéticas, o para acentuar la expresividad de sus mensajes.(El francés Jean Giraudoux, el inglés Bernard Shaw y su conocida Pigmalión, y el norteamericano Eugene O’Neill).
· Un teatro independiente, que se desarrolla al margen de los circuitos comerciales y admite todo tipo de novedades.

· Un teatro existencial centrado en los conflictos interiores e irresolubles del ser humano. Cuando este teatro abandona la lógica, se convierte en teatro del absurdo, una de las modalidades escénicas más interesantes del pasado siglo, que a través de la incoherencia y el disparate ofrece una visión desconsoladora del mundo y del ser humano. (El italiano Luigi Pirandello y su Seis personajes en busca de autor, los franceses Jean Paul Sartre y Albert Camus)
· Un teatro social o comprometido, que adquiere diversas denominaciones, según los países: el teatro épico alemán, los jóvenes airados ingleses y el realismo crítico norteamericano.

    El teatro existencial ya había meditado, con razonamientos lógicos, sobre el absurdo de la condición humana. “Absurdo (según Ionesco) es todo aquello que no tiene un propósito, un fin. El hombre, separado de sus raíces religiosas, metafísicas y trascendentes, está perdido; sus acciones se convierten en absurdas, sin sentido e inútiles”.

   El llamado teatro del absurdo, que aparece en los años 50, da un paso más: abandonará la reflexión y la lógica para enfrentar al espectador al absurdo puro, a base de argumentos disparatados, personajes vacíos y diálogos incoherentes. El teatro del absurdo nace en Francia, a cargo de un autor de origen rumano, Ionesco, y otro irlandés, Beckett.

   Eugene Ionesco (1912-1994), nacido en Rumanía, aunque de madre francesa, vivió gran parte de su vida en París y empleó la lengua francesa para su producción literaria. Sus obras plantean, en clave simbólica, los grandes problemas existenciales del ser humano, envolviendo su pesimismo en una ironía y un humor destructivos.

   La cantante calva es una farsa disparatada sobre la incomunicación, en la que no aparece ninguna cantante, sino dos matrimonios y un bombero, cuya  charla estúpida acaba en un delirio de gritos sin sentido. Los personajes (según el propio Ionesco) “no pueden hablar porque ya no pueden pensar; no  pueden pensar porque ya no son capaces de conmoverse; ya no pueden ser: han perdido su personalidad y son intercambiables”.
   En Las sillas, una metáfora sobre la soledad y la desesperanza, un viejo y una vieja, aislados en una isla desierta, desean transmitir a la humanidad, antes de suicidarse, un mensaje de salvación; pero el escenario acaba lleno de sillas vacías y el orador a quien han confiado el secreto resulta ser sordomudo. En Rinoceronte, una alegoría sobre el gregarismo y la deshumanización, todos los habitantes de una ciudad, ganados por el egoísmo, la hipocresía, el afán de poder y la violencia, se han transformado en paquidermos, salvo uno, que, sin embargo, se ve tentado de seguir a los demás.

   Samuel Beckett (1906-1989), de origen irlandés, también se estableció en Francia, cuya lengua adoptó para sus obras literarias. Fue discípulo, traductor y amigo íntimo de James Joyce, el autor del Ulises.
   Como Ionesco, conjuga en sus piezas teatrales la temática existencial y una puesta en escena vanguardista, pero con más desnudez y rigor. Escribió sobre el fracaso del hombre, la desolación, la absurda esperanza, el vacío, el silencio, la nada. Sus personajes son seres solitarios y estrafalarios (mendigos, enfermos, viejos…), acorralados entre la imposibilidad de existir y la de dejar  de existir, que no hacen otra cosa que hablar y esperar; esperar sin saber qué ni para qué. Sus dramas son, en fin, la apoteosis de la soledad humana, sin el menor atisbo de esperanza. Esperando a Godot es no sólo su mejor obra, sino uno de los hitos capitales de la historia del teatro. Suya es también Días felices.
   Señalaremos otros de los cultivadores del teatro del absurdo. El francés Jean Genet (1910-1986) encarna, en su vida y en su obra, la rebeldía moral, social e incluso metafísica. Educado en un orfanato, a los diez años inicia un camino de degradación (él lo llama “de santidad”) en el que se suceden robos, prostitución y condenas por escándalo y pornografía. Todas sus experiencias y obsesiones las volcará con descaro en sus obras, donde predica la amoralidad y critica violentamente a la sociedad. Para dar una visión ambigua e inestable de la realidad y del comportamiento humano, utiliza con frecuencia el recurso del teatro dentro del teatro. Así ocurre en Las criadas, donde dos sirvientas, en ausencia de los dueños de la casa, juegan, para liberarse, a ser señora y criada.

   El inglés Harold Pinter (1930) aísla a sus criaturas en espacios deprimentes y las rodea de una atmósfera opresiva que amenaza con destruir su identidad. En viejos tiempos, tres personajes, en un ambiente onírico que no parece de este mundo, intentan, sin éxito, indagar en sus vidas para conocerse a sí mismos y conocer a los demás.

   Parecida situación desarrolla el norteamericano Edward Albee (1928) en ¿Quién teme a Virginia Woolf?, donde dos matrimonios, uno de edad madura y otro joven, sacan a relucir, durante una cena, todas sus lacras con un odio y una violencia feroces.

   Como ya hemos dicho más arriba, el teatro social o de compromiso adopta diferentes denominaciones según los países en que se desarrolle. Dentro del teatro épico alemán destacamos a Bertolt Brecht (1898-1956), escritor alemán que optó por el exilio cuando Hitler llegó al poder, fue el creador de una de las propuestas dramáticas más innovadoras del siglo: el teatro épico.  Brecht hace un teatro didáctico y político, con el que intenta concienciarnos de la necesidad de transformar la sociedad. Además, rechaza la puesta en escena tradicional porque, al perseguir la identificación sentimental del espectador con la acción, impedía a éste razonar. Él utiliza el efecto contrario, el distanciamiento. Para ello:

· Construye sus obras como parábolas, contadas por un narrador que incluso anuncia lo que va a suceder para que nadie esté pendiente del desenlace.

· Mezcla la tragedia y la farsa, la seriedad y el humor, el lirismo y la burla; y rompe la tensión con canciones, comentarios dirigidos al público, carteles, etc.

· Exagera la teatralidad de los actores, para que se note que están “representando”, fingiendo, no viviendo las situaciones.

· Crea una escenografía antirrealista; incluso utiliza máscaras, incorpora técnicas cinematográficas y deja la tramoya a la vista.

   Brecht denuncia la violencia, la explotación, la represión, la guerra… No le gustan los héroes, sino las criaturas contradictorias, de las que nos ofrece su lado más débil y humano. En La buena persona de Sechuán, una prostituta de buen corazón se ve obligada a desdoblarse en un hombre sin escrúpulos para no ser explotada por la gente a quien ayuda. En Madre Coraje y sus hijos, presenta a una vieja cantinera a quien la guerra le arrebata uno a uno a todos sus hijos. En Galileo Galilei, reflexiona sobre el compromiso de los intelectuales con la sociedad.
    De la obra Mirando hacia atrás con ira, de John Osborne (1929), surgió el término “jóvenes airados”, con el que se denomina a los dramaturgos ingleses de la segunda mitad de siglo, que protestan con rabia contra las instituciones y costumbres tradicionales de una sociedad que poco a poco o nada ha cambiado, tras dos guerras mundiales.

   Mientras Osborne extrae a los personajes de la burguesía desencantada, Arnold Wesker (1932), que trabajó como cocinero, pastelero, carpintero, etc., prefiere los de clase obrera. En La cocina hace de los empleados de la cocina de un gran restaurante un símbolo de las relaciones laborales de la sociedad capitalista.

   Dos figuras destacan en el teatro norteamericano de posguerra por su contenido marcadamente realista y social, aunque empleen fórmulas dramáticas tradicionales: Tennessee  Williams y Arthur Miller.

   Tennessee Williams (1914-1984) pinta un mundo vacío y sin sentido, a través de unos personajes lastrados por la violencia, los problemas sociales y las frustraciones sexuales. En El zoo de cristal dramatizó mundos irreconciliables: el de una mujer débil, soñadora, vencida por la vida, y el de un hombre primitivo, dominador y violento. En La gata sobre el tejado de zinc los miembros de una familia poderosa se echan en cara, hasta destruirse, sus miserias y debilidades.
   Arthur Miller (1915) es un moralista que describe con exactitud la vida del americano medio y su desesperada búsqueda de valores en una época de crisis. Siempre lleva a la escena a personajes perdedores. Muerte de un viajante es una crítica amarga del sueño americano en la figura de un pobre hombre, cuyo fracaso le arroja al suicidio. En Las brujas de Salem establece un paralelismo entre las persecuciones religiosas del siglo XVII y la de los intelectuales izquierdistas de posguerra.
