TEMA 6: EL TEATRO ESPAÑOL ANTERIOR A 1939. VALLE-INCLÁN y GARCÍA LORCA.


	


La riqueza de la literatura española en otros géneros contrasta con la escasa calidad del teatro. Afortunadamente, hay figuras aisladas que justifican por sí mismas el teatro de todo el siglo. Valle-Inclán y García-Lorca son dos cimas del arte dramático mundial. 


	El desarrollo del teatro español durante el primer tercio de siglo ofrece una clara dicotomía:





- De una parte, un teatro que triunfa -teatro benaventino, poético, cómico,...- porque goza del favor de un público burgués de escasa exigencia y de unos empresarios atentos a sus gustos. Los problemas sociales o ideológicos y las aventuras formales se hallan fuera de sus intereses al sentarse en una butaca. Y sin espectadores no hay dinero para montar obras. Quienes no cumplieran sus requisitos quedaban marginados de cara a la representación. 





- De otra, repetidos intentos de renovación que, con muy contadas excepciones, se estrellan contra las barreras comerciales o el gusto establecido -será un teatro que no sólo se propone nuevas formas dramáticas, sino que quiere plantear hondos problemas, existenciales o sociales, para sacudir la conciencia de un público dormido o llegar a un público desatendido (G. 98, Vanguardias, G. 27)-.





1. El teatro comercial de éxito





1.1. La comedia burguesa o benaventina:





- Jacinto Benavente (Madrid, 1866-1954). En 1912, entra en la Real Academia y en 1922 se le concede el Premio Nobel. 


	Los temas y personajes se corresponden con las clases medias y altas de la sociedad y con los conflictos típicos de esos grupos sociales -amores insatisfechos, infidelidades, hipocresía, murmuraciones- Sus tramas presentan problemas poco conflictivos: leves defectos de las relaciones personales o sociales. Predomina, frente a la acción y la situación, el diálogo.


	Comenzó con El nido ajeno: situación opresiva de la mujer casada en la sociedad burguesa. Sus obras se mantienen en la línea de la llamada “comedia de salón” Rosas de otoño, excepto Los intereses creados: farsa que encierra una cínica visión de los ideales burgueses. También intentó el drama rural: La Malquerida, sobre una devastadora pasión incestuosa.





1.2. El teatro poético o en verso, neorromántico y con aportaciones formales del Modernismo -lenguaje sonoro y retórico, mundos exóticos-. Teatro de pura evasión, sin relación inmediata con la realidad, que recupera temas históricos y legendarios, la mayoría de las veces con exaltación y otras con nostalgia. 


- Francisco Villaespesa: Sus  dramas miran a las glorias pasadas: Doña María de Padilla (1913).


- Eduardo Marquina. Gran éxito con dramas históricos: Las hijas del Cid.


- Los hermanos Machado: La Lola se va a los puertos -una bella cantaora, encarnación del alma andaluza, que desdeña a los señoritos y otorga su amor a un guitarrista que simboliza al pueblo-.





1.3. El teatro cómico con la comedia costumbrista y el sainete. Ambiente pintoresco de determinadas regiones españolas (Madrid, Andalucía), creación de personajes típicos, lenguaje humorístico.





- Carlos Arniches (Alicante,1866-1943). Especialista en las costumbres madrileñas de los barrios populares, sus personajes achulados y castizos se expresan con un rico lenguaje que provoca la carcajada con sus deformaciones y expresiones hiperbólicas. Entre sus sainetes: El santo de la Isidra  y La flor del barrio. Desde 1916, intentó un nuevo género: la tragicomedia grotesa, con personajes caricaturescos y trágicos y con una cierta crítica social: La señorita de Trévelez.


- Los hermanos Serafín (1871-1938) y Joaquín (1873-1944) Álvarez Quintero, llevan a escena una Andalucía tópica y sin más problemas que los sentimentales. Para ellos, todo el mundo es bueno y reina la gracia salerosa. Sobresalen los sainetes: El patio, El genio alegre, Malvaloca.


2. El teatro renovador y marginado





2.1. El teatro en torno a la Generación del 98


- Miguel de Unamuno: cultivó el teatro como un cauce más para presentar los conflictos humanos que le obsesionaban. Obras: Fedra, sobre la persona impar que intenta vanamente completarse a través del amor, y El otro, que plantea el problema tan unamuniano de la personalidad. 


- Azorín buscó la renovación con obras entre irreales y simbólicas, en las que refleja sus constantes obsesiones por el paso del tiempo, la muerte y la búsqueda de la felicidad. Obras: Brandy, mucho brandy; Angelita; Lo invisible -trilogía sobre la angustia ante la muerte-.


- Jacinto Grau (Barcelona, 1877 - Buenos Aires, 1958). Su obra se interesa por grandes mitos o temas literarios. El conde Alarcos, El señor de Pigmalión: presenta a un artista, creador de unos muñecos que, anhelantes de vida propia, se rebelarán contra él.





2.2. El teatro en el Vanguardismo


- Ramón Gómez de la Serna (1888-1963). Teatro escrito para “el que no quiere ir al teatro”. Los medios seres, cuyos personajes aparecen con la mitad del cuerpo totalmente negra, como símbolo de la personalidad incompleta, parcialmente realizada y parcialmente frustrada.





2.3. El teatro en la “Generación del 27”


	Depuración del teatro poético, incorporación de las formas de vanguardia y propósito de acercar el teatro al pueblo: La Barraca, de Lorca y Ugarte; Las Misiones Pedagógicas republicanas y El teatro del pueblo, de Casona, son grupos experimentales de la época, cuyos montajes y giras pretendieron una educación teatral del público distinta de la habitual.





- Rafael Alberti: El hombre deshabitado, de tipo surrealista, trata de la misma crisis que le inspiró Sobre los ángeles y nos presenta a un hombre perdido frente a un Dios absurdo; Fermín Galán, sobre un héroe republicano fusilado representa una literatura comprometida.


- Miguel Hernández, tras un auto sacramental Quien te ha visto y quien te ve y sombra de lo que eras, cultiva un teatro social con ecos de Lope, cuyo mayor acierto es EL labrador de más aire. Ese mismo año se entrega a un teatro de combate: Pastor de la muerte, sobre la defensa de Madrid, y Teatro de guerra, cuatro piezas breves destinadas a representarse en el frente.


- Alejandro Casona: La sirena varada, Nuestra Natacha, La barca sin pescador, Los árboles mueren de pie, La dama del alba (la muerte se presenta a cobrar una presa en una casona rural asturiana).


- Max Aub. Su tema central es la incapacidad del hombre para comprenderse, para comprender la realidad y para comunicarse. Durante la guerra contribuye al teatro político, pero sus obras más importantes son las del exilio: Los trasterrados (sobre el destierro); San Juan (sobre el nazismo).


- Enrique Jardiel Poncela y Miguel Mihura serán estudiados en la posguerra.





3. La obra teatral de Ramón María del Valle-Inclán 	Insaciable voluntad de renovación técnica, formal y temática. Su teatro se divide en tres ciclos:





a) C. Mítico:  la trilogía Comedias bárbaras: Águila de blasón, Romance de lobos y Cara de plata. En la Galicia mítica, rural y profunda, los personajes -ya sean hidalgos, mendigos o seres tarados- actúan gobernados por instintos y pasiones violentas y primitivas (sexo, dinero, poder), en un clima donde las supersticiones y los mitos desempeñan un papel fundamental.


	Divinas palabras: Seres diabólicos irracionales y monstruos pueblan esta obra, en la que la avaricia y la lujuria desencadenan todos los conflictos. La disputa entre Mari-Gaila y su cuñada Marica del Reino por exhibir al enano hidrocéfalo Laureaniño para conseguir dinero, se mezcla con los coqueteos lujuriosos de Mari-Gaila y Séptimo Miau, que ponen la honra del marido de aquélla, el sacristán Pedro Gaila, en boca de las comadres del pueblo.





b) De farsa: lo grotesco y la caricatura convierten a los personajes en fantoches y marionetas ridículas. La marquesa Rosalinda: sobre el tema del marido burlado; Farsa italiana de la enamorada del rey: el amor que María Justina siente por el rey Carlino; y Farsa y licencia de la Reina Castiza: retrato satírico y despiadado de la España isabelina.





c) Esperpéntico. Valle-Inclán utiliza el término “esperpento” como subtítulo de Luces de bohemia (1920). El esperpento supone una técnica literaria distinta, que irá perfeccionándose a partir de dicha obra. Se basa en la deformación sistemática de personajes y valores, con la que ofrece una denuncia de la sociedad española contemporánea. Lo esperpéntico es una manera de ver el mundo, un reflejo deformado de una realidad ya deformada, que nos revela el verdadero rostro de la vida española. Los personajes (seres de ficción o reales) son seres grotescos en un mundo grotesco, semejantes a marionetas ridículas y de pesadilla -animalización, cosificación o muñequización.


	Definiciones del esperpento que aparecen en Luces de bohemia: “Los héroes clásicos, reflejados en los espejos cóncavos del madrileño Callejón del Gato, dan el Esperpento. El sentido trágico de la vida española sólo puede darse con una estética sistemáticamente deformada ...”. 


	La obra, que está basada en la vida del escritor bohemio Alejandro Sawa, amigo personal del escritor y de Rubén Darío, narra la última noche del poeta Max Estrella. Éste, acompañado de su lazarillo Don Latino de Hispalis, recorre diversos lugares de un Madrid absurdo, brillante y hambriento (librerías, tabernas, cafés, calles, despachos de Ministerios...) y en todos encuentra motivos para la desolación. Desesperanzado, Max muere -o se deja morir, como su mujer y su hija-.





	Rasgos formales. Contrastes: lo doloroso y lo grotesco, lo trágico y lo cómico,...; Riqueza del lenguaje y variedad de registros: vulgarismos, hablas populares, regionales ...; Muchos personajes y continuos cambios de espacio y tiempo entre las escenas;  Acotaciones teatrales.


	La trilogía Martes de carnaval, integrada por Los cuernos de don Friolera: burlas desconsideradas del tema del honor; Las galas del difunto: sobre la miseria de los repatriados de la guerra de Cuba; y La hija del capitán: esperpento del golpe de Estado de Primo de Rivera.





4. El teatro de Federico García Lorca.


Desde 1932, Lorca dirigió un grupo de teatro universitario, “La Barraca”, con el que difundió por los pueblos de España el teatro clásico.


Combina en sus obras verso y prosa, elementos cultos y populares, música y plástica, lenguaje sencillo y gran riqueza poética (símbolos, metáforas).


	El tema dominante es la búsqueda continua de la felicidad a través del amor y de la libertad. Como sus personajes, su destino fue también trágico. Hay una mayoría de protagonistas femeninas sobre las que se cierne la amenaza de la frustración. 


Su obra dramática se puede agrupar en tres grandes bloques:


a) Primeras piezas teatrales: El maleficio de la mariposa -insatisfacción amorosa-; Mariana Pineda, drama histórico basado en la heroína ajusticiada por Fernando VII en Granada por haber bordado una bandera liberal; La zapatera prodigiosa; Amor de don Perlimplín con Belisa en su jardín; Títeres de cachiporra.





b) Experiencia vanguardista: “comedias imposibles” o “misterios”. Influjo surrealista. El público: defiende el amor como un instinto ajeno a la voluntad humana, que se manifiesta de formas muy diversas, entre ellas, la homosexual; y critica a una sociedad que condena y excluye de su seno a todo el que es diferente; Así que pasen cinco años: frustración amorosa.





c) La etapa de plenitud. Protagonismo femenino, que revela la sensibilidad de Lorca hacia la situación de la mujer en la sociedad de la época, en un mismo plano de marginación que los gitanos o los negros. El amor irrealizable, la represión social del deseo, la frustración. Es el caso de la mujer estéril en Yerma o de Rosita en Doña Rosita la soltera o el lenguaje de las flores, que envejece esperando inútilmente un amor de juventud; también la mujer apasionada que escapa con su amante el día de su boda en Bodas de sangre. En La casa de Bernarda Alba entran en conflicto todos los temas anteriormente tratados por el autor: la libertad y la autoridad, la pasión y el odio, la fuerza pura del amor y la represión impuesta...; oposición representada por la vitalidad rebelde de Adela y el dominio tiránico de Bernarda.
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