EL TEATRO DEL SIGLO XX HASTA 1939.
1. EL TEATRO TRADICIONAL. La escena española tiene poco que ofrecer a la cultura europea en los primeros años del siglo. El teatro comercial gozó, sin embargo, de una gran vitalidad. El  público que llenaba los teatros no admitía que se le confundiese o preocupase desde el escenario, ni que se reflejasen valores sociales o morales distintos de los suyos.

   Arniches y Benavente son los autores representativos del teatro que triunfa en los escenarios españoles de los primeros años del siglo XX. Arniches empezó interpretando a las clases populares y ensalzando la llamada alma popular. Más tarde hizo una crítica del egoísmo y de la moral burguesa. Benavente pensaba que la solución del teatro español era educar a la burguesía que llenaba los teatros.

    A) CARLOS ARNICHES (1866-1943) es el autor más representativo del TEATRO CÓMICO. Presenta una visión de España nada problemática, una España completamente satisfecha con su modo de ser y con su historia. El santo de la Isidra. Además de la idealización populista de los personajes de los barrios bajos madrileños, caracteriza a  éste y otros sainetes el tono sentimental y melodramático. Arniches parece creer que la bondad resuelve todos los conflictos. Al final de cada sainete hay un pequeño discurso de clara intención moralizante en boca del personaje que representa la sabiduría popular. Escribió más de 270 obras, en las que suele repetir los mismos esquemas. Se suele considerar el lenguaje de Arniches como lo mejor de su teatro. Lenguaje formado, en parte, con material recogido en calles y tabernas y, en parte, reelaborado por el propio autor.

    Hacia 1910 Arniches creó una forma dramática más extensa, a la que llamó tragedia grotesca. En La señorita de Trevélez plantea la insensibilidad ante el dolor de los demás como algo característico de los españoles. Arniches es el continuador del costumbrismo español que arranca de Lope de Rueda y pasa por el Cervantes de los entremeses.

    La versión andaluza del sainete de Arniches la representan los hermanos Serafín y Joaquín Álvarez Quintero. Sus obras, El patio, La siesta, presentan una visión colorista de Andalucía, tierra de sol y de gracia, en donde nadie es malo de veras, ni pobre o desgraciado del todo. Esta visión pintoresca de una Andalucía sin conflictos ha tenido siempre gran éxito en España y en el extranjero.

    Por último, dentro del teatro cómico, señalamos a Pedro Muñoz Seca con La venganza de don Mendo. Creador de un género de escasa calidad literaria y de indudable valor sociológico, el astracán, que triunfó en los tablados madrileños durante más de treinta años. Intelectual (situaciones grotescas).    

B)   JACINTO BENAVENTE dominó la escena española casi medio siglo. A este prolongado éxito contribuyó una serie de factores independientes de su propio valor teatral: la escasa aceptación de Valle- Inclán, la temprana muerte de Federico García Lorca y la férrea censura impuesta tras la guerra civil.

    Benavente, anclado en el naturalismo, permaneció ajeno a los movimientos teatrales europeos. Sus obras son escenas de la vida moderna, observaciones aisladas del hombre y de la vida, no sometidas a la disciplina de exposición, nudo y desenlace. El de Benavente es un teatro de escaso conflicto, en donde lo fundamental son los pequeños vicios y las pequeñas virtudes de una clase social, expuestos por unos personajes que apenas actúan, sólo hablan con un lenguaje cercano al de las capas cultas de la alta burguesía.

    En este teatro el lugar escénico es de una importancia capital. Los interiores burgueses ciudadanos son el espacio escénico en que se concentra la mayor parte de este teatro. En lugar de una visión en profundidad, prefiere la mordacidad y la ironía. Ataca la falsedad de las convenciones sociales, la tiranía de las apariencias, pero no po9ne en cuestión las bases en las que se sustenta esta sociedad a la que critica.

   Otro grupo de obras se sitúan en ambientes cosmopolitas, poblados por pintorescos y decadentes aristócratas de toda Europa. Estos dramas podrían servir al público de Benavente como una evasión más refinada que la que les proporcionaba el drama histórico en verso.

    Dos de las obras más conocidas de Benavente, Señora ama y La malquerida, se sitúan en escenarios rurales, pero los campesinos de Benavente no son españoles ni de ninguna otra parte, son totalmente convencionales, como lo es también su lenguaje.

   Los intereses creados (1907). Sus protagonistas son personajes de la Comedia dell´Arte que llevan en su mismo nombre un sistema de valores homogéneo y culturalmente significativo.

 El teatro para Benavente debía ser un medio de ilusión y de evasión.

2) MODERNISMO. TEATRO POÉTICO.

    Teatro poético escrito en verso, especializado en temas históricos. Marquina, El gran Capitán, y Villaespesa, El alcázar de las perlas, proponen, desde un punto de vista tradicional, hacer modelos de conducta los mitos históricos de nuestro glorioso pasado nacional; con ello suministraban al público arquetipos de conducta.

   Los hermanos Machado escribieron algunas obras en colaboración pero carecen de la calidad de su producción poética. Destacamos La Lola se va a los puertos.

3) GENERACIÓN DEL 98. TEATRO INNOVADOR.

   Junto a Unamuno y Azorín, resaltamos la figura de Jacinto Grau (1877-1958) quien pretendió superar la estética naturalista con la restauración de la tragedia. Sus obras carecían de una visión trágica auténtica: constituyeron un teatro falso y convencional que no logró superar al que él mismo criticaba, y que fue rechazado por crítica y público. Temas:

· La recuperación del mito de don Juan.

· La crítica de la sociedad española contemporánea. Denuncia el inmovilismo de la sociedad y pretende desmitificar el honor y la caridad pública.

    El teatro de Unamuno apenas interesó a las compañías teatrales de la época. Defendía un teatro desnudo, suprimiendo todos los efectos que no dependieran directamente de la palabra (decorados, maquillaje, vestuario). El teatro se convierte para él en un método de conocimiento.      El otro (1926) tiene elementos comunes con su novela Abel Sánchez y en ella dos hombres se enamoran de la misma mujer, lo que desencadena entre ellos un odio feroz.

   Azorín quiso experimentar con el teatro y considera que debe ser un espectáculo total, concediendo gran importancia a la luz, decorados y montaje. En cuanto al contenido, piensa que la realidad como tal no debe aparecer, sino que el teatro debe ser el lugar donde aflore el mundo de lo subconsciente y maravilloso. Sus temas básicos son la búsqueda de la felicidad (a los que contrapone el dinero y la guerra, y para conseguirla el arte y el amor); el tiempo y la muerte. Al teatro de Azorín le falta tensión dramática (no hay drama porque no hay conflicto).

4) RAMÓN Mª DEL VALLE- INCLÁN.

Mención aparte merece la figura de este “inclasificable” autor. Hemos visto que es prolífico en todos los géneros literarios, si bien por lo que es notoriamente reconocido es por sus aportaciones a la dramaturgia del momento. Valle- Inclán representa un violento inconformismo antiburgués, cuya sociedad considera mecanizada y fea, de ahí su repulsa del liberalismo. Según avanza su vida se fue convirtiendo en un revolucionario. Ilustra una de las respuestas vitales del artista europeo ante la crisis de fin de siglo: la bohemia. Vivió en la precariedad y la provisionalidad. Expresa un valor romántico de oposición a la moral establecida. Éste será el ambiente de su obra cumbre Luces de bohemia (artistas y pensadores marginales que malviven entre la genialidad y la mediocridad). La bohemia conlleva una provocación social, pero luego hay una actitud modernista heredada del Romanticismo: la generosa e incondicional al arte. Se trata de “literaturizar la vida” (A. Sawa).

   Al ser tan extensa su producción teatral, nos centraremos en la explicación de sus dos grandes aportaciones técnicas: la farsa y el esperpento.

A. Las farsas, que consisten en un distanciamiento artificioso de la realidad, son un precedente del esperpento. Durante la segunda década del siglo, Valle escribe casi exclusivamente obras teatrales, en su mayor parte en verso, que son experimentos dramáticos con los que crea un mundo artificioso, muy literario y estilizado. En la mayoría de estas obras busca inspiración en la tradición teatral clásica y recrea ambientes y motivos literariamente tópicos, pero se distancia cada vez más de personajes y situaciones, por lo que los protagonistas parecen muchas veces estereotipos y clichés literarios en manos de un escritor cuya propensión a la caricatura y lo grotesco se acentúan progresivamente. Hay una visión grotesca de la realidad pero unida a lo poético, estilizado, es refinada y hasta cursi. Critica el tradicionalismo. Las fuerzas primarias (el instinto, el mal, la irracionalidad, el sexo, la muerte) rigen la existencia de los hombres y, para conseguirlo, recurre a una Galicia atemporal.

B. El esperpento. Luces de bohemia es la obra clave en el giro radical de la producción de Valle- Inclán. La técnica del esperpento se prolonga e intensifica en las restantes obras literarias. Los grandes valores del pasado se contemplan en los espejos deformantes y se convierten en ridículos. Se prescinde del pasado y se entra en un presente desde una perspectiva crítica corrosiva. Deformación de la realidad española del momento y caricaturización de la miseria, la injusticia, la corrupción política y el papel de los intelectuales y artistas. La degradación no es absoluta (quedan ejemplos de personajes con verdadera grandeza). Uno de los recursos del esperpento es el efectismo, la búsqueda de contrastes violentos. Todo esto lo consigue a través de diferentes procedimientos:

· Visión desde el aire. “Comenzaré por decirle a usted que creo que hay tres modos de ver el mundo artística o estéticamente: de rodillas, en pie o levantado en el aire (…) Mirar el mundo desde un plano superior y considerar a los personajes de la trama como seres inferiores al autor, con un punto de ironía. Los dioses se convierten en personajes de sainete. Ésta es una manera muy española, manera de demiurgo, que no se cree en modo alguno hecho del mismo barro que sus muñecos”.

· Visión distanciada. Dada la distancia entre el autor y los personajes (como marionetas) no son posibles la identificación ni la compasión.

· Espejo cóncavo. Esta metáfora se utiliza en la escena 12ª de Luces de bohemia. Son los espejos deformantes que distorsionan la imagen de las personas que se sitúan ante ellos. Esa deformación de la realidad ofrece un sentido negativo y ridiculizador y Max piensa que es una distorsión artísticamente calculada. Se deforman los héroes de la literatura clásica, que Valle cree que no tienen sentido en los tiempos que corren. La vida española encuentra en el espejo cóncavo su verdadera imagen degradada y grotesca. El lenguaje es vivaz, entrecortado y chirriante.

· Muñequización: técnica esperpéntica, gracias a esa visión desde el aire. Todo ello con sarcasmo, demostrando que la condición humana queda abandonada al sexo, las pasiones y la muerte.

· Contrastre: como desajuste entre tono y situación. Contrate cromático entre el blanco y el negro (matizado por la luz de la luna).

· Lo grotesco como forma de expresión: la sociedad española no está a la altura de su propia tragedia.

· Humor: mordaz, la risa agria que se convierte en un ataque demoledor.

· Lenguaje: variedad de registros empleados, presentación de los extraordinario como normal y verosímil, la muerte como personaje, libertad formal, diálogos rápidos, uso paródico de citas literarias, vulgarismos (habla castiza).

· El valor de las acotaciones.

   El esperpento es la expresión de una actitud generacional que odia el mundo en el que vivimos.

5) GENERACIÓN DEL 27: FEDERICO GARCÍA LORCA Y RAFAEL ALBERTI.

   FEDERICO GARCÍA LORCA.

     En su teatro se repiten fundamentalmente los motivos poéticos: ansia de libertad, angustia ante la muerte, soledad y preocupación por el paso del tiempo.
   Durante la República hubo un gran apoyo a todo lo que supusiese cultura, tratando de acercarla al pueblo (La Barraca).

   Dentro del teatro lorquiano distinguimos tres grandes grupos:

a) Primeras obras.

   El maleficio de la mariposa (1920) de tono romántico, aborda la crisis del crecimiento y reflexiona acerca de lo difícil que es superar la infancia.

   “Farsas para guiñol y personas”. En ellas, a través de animales y personajes irreales, hace una crítica a las imposiciones sociales. Retablillo de don Cristóbal y Amor de don Perlimplín y Belisa en su jardín.

   Mariana Pineda (1925) de tema histórico y relacionado con Granada, se trata  la exaltación de la libertad  y el enfrentamiento con el poder en nombre de aquélla, siendo su protagonista una mujer que simboliza esa lucha contra la opresión.

b) Vanguardia. Surrealismo, Expresionismo y Fenomenología. Comedias irrepresentables e imposibles.

   Así que pasen cinco años (1931) no interesa tanto lo que dicen los personajes ni cómo se llaman, sino la base del teatro actual, esto es, el ballet, los movimientos y los gestos. Se trata de una meditación sobre la huida del tiempo y no haber sido capaz de aprovecharlo. El tiempo objetivo no existe, sólo el subjetivo, el propio y personal, el interior que no se haya contaminado por las convenciones sociales. Se estrenó en 1979.

   El público (1930). Lorca aplica, como en un experimento, todas las técnicas surrealistas, por eso el lenguaje escénico es lo que más interesa (mundo onírico e ilógico). Es una crítica al teatro y al público convencional y un compromiso con la realidad interior (no interesa el exterior). Hay metateatro y Shakespeare es el contrapunto. Aparecen máscaras, nadie es lo que parece, pero tampoco nadie quiere ser lo que se le ha asignado. La  verdad está bajo la apariencia de los caracteres. Para Lorca el amor verdadero exige una absoluta entrega, de modo que los personajes que lo padecen llegan a dar su vida por amor, y eso que éste es casual (de ahí la posibilidad de un amor homosexual). Al igual que la anterior, no se estrenó hasta 1976.

   Comedia sin título es un texto incompleto y revolucionario. Algunos críticos opinan que se puede considerar una parte de El público. En ella Lorca extrema su crítica contra la sociedad y el tipo de espectadores de su teatro con una actitud que podría acercarse al realismo social que se produce en la literatura de posguerra.

c) Tragedias o dramas rurales.

   Pueden ser colectivas o individuales, y Lorca las utiliza porque es la mejor expresión para representar España y sus problemas; poseen un carácter social de denuncia ante las injusticias que sufren casi siempre mujeres (sus protagonistas) aplastadas por la presión social, inmóvil y “machista”. De ahí que haya un ansia de justicia, de libertad y de realización personal.

   Bodas de sangre (1933). Tragedia colectiva. Es un hecho real. La novia posee una pasión amorosa que va  a desbordar barreras sociales y morales, de ahí la fatalidad al ser un amor imposible por prohibido, y aún así irreprimible.

   Yerma (1934). Tragedia individual. Para la sociedad la realización personal de toda mujer se supedita y explica a través de la maternidad. El ambiente (su marido, las viejas del pueblo) la agobian y oprimen para hacerla sentir culpable de su esterilidad.

   Doña Rosita la soltera o el lenguaje de las flores (1935). Tragedia individual. Trata sobre la frustración de una mujer soltera ante la sociedad y cómo el paso del tiempo y la espera del amor es siempre inútil (“No hay que esperar”, Así que pasen cinco años).

   La zapatera prodigiosa (1926), se reeditó con ampliaciones (1930-1933). No llega a ser una tragedia. Está escrita en prosa y verso. Ahora la presión social se ejerce sobre una joven casada con un viejo zapatero.

   La casa de Bernarda Alba (1936). Tragedia colectiva. La presión y la instauración de una moral férrea e intransigente vienen simbolizadas por  una mujer, Bernarda, la madre de las protagonistas. Esa rigidez moral tiene unas reglas que agobian y aíslan a sus hijas, una autoridad que reprime la libertad y el amor de las hijas. El subtítulo lo dice todo “Drama de la mujer en los pueblos de España”. Sólo la juventud puede hacer que choquen esos dos mundos y con ello el conflicto y el drama.

   Claves para el teatro de Lorca:

· Personajes frustrados (en el teatro se centra fundamentalmente en la mujer), no pueden hacer lo que quieren, no quieren ser lo que son, no entienden las convenciones sociales ni las apariencias.

· Se impide la libertad y la realización social y sexual de los personajes, de ahí el conflicto entre LA REALIDAD y EL DESEO (relacionable con Cernuda), y el destino trágico como solución.

· Su teatro vanguardista todavía no ha sido superado ni en el tratamiento escénico ni en sus arriesgadas propuestas para superar el teatro convencional con aspectos íntimos que hicieran inquietarse al espectador.

RAFAEL ALBERTI.

   En sus inicios tiene un teatro lírico, La novia del marinero. A partir de 1930, se interesa por el teatro ideológico, épico y narrativo. Se encuentra entre la tradición y la vanguardia. El hombre deshabitado (auto sacramental sin sacramento). Fermín Galán (romance de ciego). A partir de 1940 hay una comprensión de su condición de desterrado y adaptación de los clásicos. El adefesio (1944), Noche de guerra en el Museo del Prado (1956), La lozana andaluza (1964).  

