EL TEATRO DESDE 1940 HASTA NUESTROS DÍAS.

   Al igual que la poesía y la novela, el teatro también se vio muy afectado por las consecuencias de la terrible Guerra Civil (1936-1939). Una vez acabada la contienda, las autoridades pensaron que le teatro podría ser un buen bálsamo para intentar superar las heridas morales y psicológicas que la guerra había producido. Así, comenzaron a representarse obras de muy baja calidad, que, sin embargo, eran aplaudidas a rabiar por un público entusiasta. Además de la representación de nuevas obras teatrales, condicionadas en gran medida por la censura y basadas, en su mayoría, en la exaltación ideológica, se retomaron las obras clásicas de la literatura española, fundamentalmente las pertenecientes al Siglo de Oro (XVI-XVII) y se adaptaron obras traducidas de autores extranjeros. Con todo, cabe decir que el teatro que siguió a la Guerra Civil fue, en general, de una calidad ínfima, y se encontró completamente condicionado por las duras condiciones socioeconómicas en que se desarrolló.

   Dos grandes autores teatrales, como Federico García Lorca y Miguel Hernández, habían fallecido a consecuencia de la guerra, y otros tres, como Rafael Alberti, Alejandro Casona y Max Aub, se encontraban exiliados.
   Max Aub (París 1903- Méjico 1972). Hijo de padre alemán y madre francesa y valenciano de adopción, escribió obras teatrales de calidad inspiradas por la guerra, como ¿Qué has hecho hoy para ganar la guerra? (“Teatro de circunstancias” 1936-1938) y Morir para cerrar los ojos (1944), donde critica a Francia por su actitud con los exiliados españoles. 
 A partir de 1940, los intentos de llevar el teatro por los pueblos no produjeron los frutos esperados, por lo que el teatro se limitó a repetir fórmulas consagradas, predominando lo que vino en llamarse teatro comercial, esencialmente divertido, evasivo, sin compromiso, fundamentalmente cómico, cuya finalidad principal era provocar la carcajada y cuyas características eran las siguientes:

- Búsqueda de una ligera sentimentalidad que atrajera al público en lo elemental humano.

- Actitud moralizante pero sin la expresión de tesis profundas de naturaleza ética.

- Humor  intrascendente, no tratando de irritar a un público conservador y conformista.

- Mantenimiento de ciertos valores poéticos con rechazo total de vulgaridades temáticas.

   En estas condiciones, el público prefiere la comedia, aunque a finales de la década y, por supuesto, a lo largo de los 50 se impone una fórmula realista plena en una línea crítica con incidencias frecuentes en lo social.

   Jardiel Poncela (1901-1952). Tras haber cosechado éxitos bastante importantes antes de la Guerra Civil, durante la posguerra, continúa triunfando. Sus obras destacan por la agudeza de sus diálogos y las situaciones disparatadas. El teatro de este autor es el mejor representante de la vertiente comercial que este género alcanzó durante los años 40. Sigue una línea de parodia  y  caricatura, tratando de sorprender al público por medio de actitudes desconcertantes. Es un continuador del arte deshumanizado, pero sus innovaciones cercanas al absurdo no fueron entendidas por el público de la época, Eloisa está debajo de un almendro (1940), Los ladrones somos gente honrada y Los habitantes de la casa deshabitada.
   Miguel Mihura (1905-1977). Nacido en  una familia dedicada al teatro, desde muy pequeño está en contacto con el mundo de la escena. La comedia más destacable de cuantas escribe Tres sombreros de copa, escrita en 1932, pero estrenada en 1952 ya que ningún empresario teatral se atrevió a llevarla a escena durante veinte años. Otra obra destacable, escrita junto al autor jienense Antonio Lara es Tono. El humor de Mihura encuentra la máxima calidad en dos obras que presentan a un tipo de mujer divertida e independiente: Maribel y la extraña familia (1959) y Ninette y un señor de Murcia (1964)
DÉCADA DE LOS 50.

     Encontramos, por un lado, varios ejemplos de obras teatrales influidas por el teatro modernista de Marquina y Villaespesa y por la “alta comedia” de Jacinto Benavente: José Mª Pemán y Luca de Tena, quienes se sitúa en una línea tradicional e histórica con obras costumbristas muy superficiales. Ambos están unidos por la misma ideología: la restauración monárquica.

   Durante los años 50 y 60 se desarrolla en España un tipo de teatro que trata de reflejar la realidad social tal y como esta se presenta cotidianamente, con una clara finalidad de denuncia. Se trata de un teatro comprometido que prescinde de fantasías e idealizaciones. Pretende hacerse eco de las inquietudes de su tiempo. Denuncia las duras condiciones de trabajo, la deshumanización de la burocracia, la situación de los obreros, las injusticias sociales, la dureza de las oposiciones… Así, este teatro se convierte en el altavoz de las clases humildes y en el defensor de la dignidad vital. Evidentemente, se las ve frecuentemente con la censura, hay que el régimen de Franco no tolera las críticas. Además, el público conservador, acostumbrado al teatro amable de otros autores, no admite novedades, con lo que el teatro realista de denuncia social se desarrolla en clara inferioridad frente al teatro comercial de carácter cómico. 
   Al realismo social que se había apoderado de la poesía y de la novela pertenecen en cierta medida los dos grandes autores del teatro de la posguerra: Buero Vallejo y Alfonso Sastre. 

   Antonio Buero Vallejo (1916-2000)
   Fue condenado a muerte por el régimen de Franco. En la cárcel conoce a Miguel Hernández, a quien dibuja en uno de los retratos más conocidos del autor alicantino hoy en día. En 1949 fue indultado y, ese mismo año, se estrena una de las obras más importantes de nuestra literatura: Historia de una escalera.
   1) TEATRO REALISTA, representado por En la ardiente oscuridad (1950), Historia de una escalera (1949), etc. Todas se ambientan en nuestro tiempo y  responden a determinadas motivaciones que suponen:

- Predominio de la inquietud del hombre como movido por cierta insatisfacción, no sólo en sus posibilidades individuales, sino sociales, por lo que hay un acercamiento a lo inmediato.

- Sus ámbitos sociales suelen ser o marginados o la clase media baja que sufre los embates de la posguerra.

- Mantenimiento de cierta esperanza en las posibilidades de reacción del espíritu humano.

- Esta primera época posee un carácter épico y comprometido aunque no hay protagonistas ya que se valora lo existencial.

   Historia de una escalera  trata de la vida de tres generaciones de vecinos, de sus ilusiones y fracasos, como símbolo de la vida de todo el país. El tiempo pasa ( 1919-1929-1949), pero la pobreza y los problemas son siempre los mismos, de padres a hijos. Se trata de una obra de clara denuncia social.
2) REALISMO TRASCENDENTE. El concierto de San Ovidio (1962), El tragaluz (1964), El sueño de la razón (1971), etc. Supone una depuración de los problemas anteriormente planteados, pero insistiendo más en  vertientes metafísicas y psicológicas. Elige figuras históricas y plantea complejos dramáticos, de ahí que comience a utilizar símbolos, ya que cree que en su perennidad cumplen mejor la función dramática para la que han sido creados.

   Buero Vallejo ha seguido escribiendo hasta nuestros días, incidiendo en problemas más inmediatos, Caimán (1981) 

   Alfonso Sastre (1926)
   Enfrentado con Buero Vallejo a causa de su distinta concepción del teatro, Sastre entiende que la finalidad fundamental del teatro deber ser la denuncia como elemento revolucionario más que estético, es decir, cree que los argumentos deben testimoniar lo que está pasando para intentar cambiar la sociedad. Esta teoría se basa en el marxismo literario, del que es partidario el autor. Evidentemente, tiene problemas con la censura, sobre todo, a partir de una de sus obras principales Escuadra hacia la muerte. Para este autor lo social es una categoría superior a lo artístico y  la principal misión del arte en el mundo injusto en que vivimos consiste en transformarlo. Sin embargo, no es la denuncia social de injusticias lo que su teatro conlleva, sino la muerte violenta considerada en sí misma, sin conexión aparente con los conflictos sociales o colectivos.

   Comienza montando con grupos universitarios Ha sonado la muerte (1946); su línea personal se inicia a partir de 1951 con El cubo de la basura donde se aprovechan materiales que forman parte del lenguaje marginal, al mismo tiempo que incide en problemas individuales  y  anárquicos que conducen al desorden social. De esta época es su mejor obra Escuadra hacia la muerte (1952),  denuncia de la guerra en la línea más tradicional. Fue considerada como una especie de manifiesto de los jóvenes que habían sufrido las consecuencias de la guerra Civil, aunque no habían participado en ella. Es una crítica feroz y al militarismo y la guerra, y desde su estreno, fue un rotundo éxito. Tanto el público, formado mayoritariamente por universitarios, como la crítica, quedaron entusiasmados. A la tercera representación fue prohibida por la censura, por lo que se representaba de manera clandestina en universidades e institutos. Posteriormente intuye las posibilidades del realismo y así critica la censura y la represión, La mordaza (1954). En definitiva, su teatro es el de un luchador en varios frentes, el social, ambiental, político y artístico: la actitud de un intelectual comprometido.

DÉCADA DE LOS 60.

   Es bastante compleja; por una parte, se forman dramaturgos individuales que tratan de conferir a nuestra escena cierta modernidad y buscan variedad temática y, por otra, aparecen ciertos dramaturgos que rompen con el teatro realista de vanguardia para incorporar las técnicas experimentales y decantarse por el  teatro del absurdo. Entre los primeros destacamos a: 

   Martín Recuerda, confiado en la fantasía crea personajes históricos tendentes hacia el tema de la libertad a la que aman con locura rayana en lo psiquiátrico. Como granadino que es, hay cierta relación con la obra de Lorca pero confiriendo a lo tradicional un aire de novedad técnica, Las salvajes en Puente San Gil(1961) que trata sobre la hipocresía en la España de posguerra, ya que cuenta la llegada de una compañía de revista a un pueblo atrasado e intolerante y Las arrecogías del beaterio de Santa María Egipciaca (1970), basada en Mariana Pineda.

   Lauro Olmo representa la tradición del sainete en su inserción con lo social, aunque no supone ninguna innovación y queda como ejemplo de un lenguaje popular y una evidente denuncia social, La camisa (1960), en la que trata un tema tan actual como la emigración como solución a la miseria
   El segundo grupo es lo que viene a llamarse GENERACIÓN SIMBOLISTA. A este grupo pertenece Fernando Arrabal (1932) amigo de los surrealistas franceses, desconocido del público español, pero triunfador en Europa, París. Se trata del autor español más conocido en el extranjero actualmente. Su teatro se caracteriza por la mezcla de elementos surrealistas, esperpénticos y absurdos, en busca siempre de la provocación. Según el autor, los ingredientes que intervienen en sus obras son “la confusión, el humor, el terror, el azar y la euforia”. Denomina al conjunto de sus obras “teatro pánico” (derivado del griego Pan). Trata temas como el erotismo, la oposición a la guerra y a la tiranía o la absurdidad de la religión.El cementerio de automóviles (1957), Pic-Nic, El triciclo, etc. Sus obras estuvieron prohibidas durante la dictadura de Franco. A partir de la transición democrática, ha obtenido algunos éxitos, aunque ha habido pocas representaciones de su teatro. Francisco Nieva (1929) es también uno de los continuadores de las posibilidades de la vanguardia en el teatro. Malditas sean Coronada y sus hijas. Sus obras presentan influencias del surrealismo y el esperpento, y suelen tratar temas humorísticos, la mayoría de las veces humor negro.
   También hay un grupo de autores que comienzan a publicar en esta década con la finalidad de llegar al gran público (teatro comercial). Destacamos:

   Alfonso Paso (1926-1978). Comienza creando un teatro de clara intención social, aunque pronto pasa a amoldar sus obras a los gustos del público burgués habituado a las representaciones amables. Tiene una obra muy extensa y variada: sainetes dramáticos, comedias poéticas, históricas, tragedias, obras de denuncia social, comedias cómicas, de humor negro…
   Antonio Gala (1936). Es uno de los autores más conocidos en la actualidad; cultiva todos los géneros (poesía, teatro, novela, ensayo, columnas de opinión) con gran éxito. Con respecto al teatro, presenta obras salpicadas con frecuencia de toques poéticos y humorísticos. Su éxito, desde las primeras representaciones, es indudable, más entre el público que entre los críticos. Su obra más conocida pertenece a la década de los 70, Anillos para una dama. 
DÉCADA DE LOS 70.

   TEATRO COLECTIVO. A partir de esta fecha surge lo que se conoce como teatro independiente (fuera de los circuitos del teatro comercial) donde más que el autor interesa todo el colectivo que lleva a cabo la obra. Estos grupos de teatro basan sus propuestas en corrientes dramáticas extranjeras: Samuel Beckett, Eugéne Ionesco, Antonin Artaud o Bertolt Brecht. Así como en los autores españoles renovadores como Valle-Inclán y Federico García Lorca. Como una derivación de la actitud vanguardista surgen varias posibilidades revolucionarias y marginales que se funden en el término Happening, cuyas propuestas son las siguientes:

- necesidad de que el actor se exprese libremente y sea capaz de improvisar en escena como lo hacemos en la vida real.

- el actor es considerado coautor de la obra al ser responsable de su realización.

- los autores persiguen la creación de un espectáculo total, en el que el argumento pasa a un segundo plano para ceder su lugar a los efectos sonoros, de luces, a la expresión corporal, proyecciones en grandes pantallas, etc.

- se incluyen técnicas de otros espectáculos, como el circo, el teatro de marionetas, el cabaret, los desfiles…

- el punto de vista realista del teatro social desaparece a favor de un teatro simbólico, alejado de la realidad, aunque sin olvidar la protesta y la denuncia: los símbolos y parábolas se refieren a la dura realidad de los años finales del régimen de Franco.

- desaparece la disposición tradicional del teatro, es decir, ya el espectáculo no se desarrolla solo en el escenario frente a los espectadores. Debido a la búsqueda de nuevas formas de expresión, este teatro se suele representar en polideportivos, plazas de toros, plazas públicas, la calle, con la idea de que el espectáculo se mezcle con los espectadores, y que éstos sean un elemento más del espectáculo gracias a su colaboración.

- suelen se espectáculos basados en la provocación. A partir de la muerte de Franco en 1975, este tipo de espectáculos extreman sus propuestas artísticas, de modo que los ataques se multiplican y se dirigen hacia todo tipo de instituciones.

- los personajes suelen ser simbólicos, representan conceptos o instituciones más que personas.

- la comunicación no oral es tan importante o más que la verbal.

   Estas experiencias llegan a España pero sólo en círculos universitarios; no obstante, muchos de esos grupos hoy en día triunfan tal y como veremos en las últimas tendencias. 

   Els Joglars, creado en 1962 y cuyo director sigue siendo Albert Boadella. El Joc fue un esfuerzo por encontrar nuevas formas inéditas del lenguaje teatral  y  para ello descompusieron el argumento. Son muchas las obras hasta el día de hoy que han representado, rompiendo con el  espacio rígido que separaba a los espectadores del público.

   Este grupo y otros muchos nacieron en los últimos años de la dictadura y su condición marginal y casi clandestina le granjearon la simpatía de amplias capas de la población. A los grupos colectivos le sucedió el Teatro estable protegido por las comunidades autónomas

DÉCADA DE LOS 80.

   No fue muy buena la situación del teatro durante esta época y salvo los teatros colectivos que sobrevivieron a la transición Els Joglars, Els Comediants y Dagoll-Dagom, La Fura dels Baus, etc., la mayoría repetía planteamientos anteriores que entroncaban con la comedia de carácter burgués. Asimismo autores consagrados como Gala, Buero Vallejo, Nieva, Arrabal, Sastre, etc. siguen publicando. El nuevo teatro es el de nuevas figuras como José Luis Alonso de Santos (1942) que intenta reavivar el costumbrismo enlazándolo con las exigencias de la vida actual y con sus preocupaciones. Bajarse al moro (1985) plantea el problema de la independencia, la droga y la convivencia donde lo más interesante es sin duda la lengua coloquial empleada por los protagonistas. Y La estanquera de Vallecas (1980). Los problemas de la juventud suelen aparecer frecuentemente en sus obras. José Sanchís Sinesterra (1940), autor de una obra extensa, triunfa en 1986 con ¡Ay, Carmela!, basada en la Guerra Civil. Ana Diosdado (1940), hija de actores, está en contacto con el teatro desde su más tierna infancia. Uno de sus éxitos más destacadlos es Usted también podría disfrutar de ella (1973), donde trata de un tema tan polémico hoy en día como el uso que la publicidad hace de la mujer. Además podemos destacar a Antonio Álamo y Sergi Belber.  

   Las directrices que ha tomado el teatro en la actualidad son varias, en unos casos se trata de recuperar el teatro popular y costumbrista que gustaba a la burguesía anterior a la guerra civil, en otros, la temática realista aborda situaciones sociales más acordes con la década de los 90, y por último, siguen existiendo grupos independientes que pueden adaptar obras clásicas a las posibilidades del lenguaje extraverbal que ya vimos en las obras surrealistas de Lorca, o elaboran sus propios espectáculos dejando de lado precisamente el lenguaje verbal, Teatro Yllana con 666 y  Teatroz con Casting , entre otros.

