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Tema 7. Teatro español en la primera mitad del siglo XX. Valle - Inclán. 
1. El teatro de principios de siglo: 
A la altura de 1900 la afición al teatro en España era muy grande. El teatro de consumo destinado a un público de extracción popular era el más abundante. El género que domina la escena es el género chico: parodias de óperas y zarzuelas de éxito, operetas, revistas, espectáculos eróticos, etc... 
En el teatro mas propiamente literario, o género grande por su mayor duración, la alta comedia decimonónica deriva en la comedia burguesa o de salón, de características muy similares.
En esta línea comienza su carrera teatral el dramaturgo cuyas obras dominan la escena de los teatros españoles reservados a un público burgués: JACINTO BENAVENTE (1866 – 1954). Tras su conservación inicial a la estética simbolista, el teatro de Benavente evolucionó hasta el conservadurismo estético e ideológico. Estéticamente quedó anclado en un realismo que no siguió luego las inquietudes innovadoras que llevaron del Modernismo a las vanguardias. En 1912 es elegido miembro de la Real Academia Española y en 1922 se le concede el Premio Nobel. De entre su vasta producción teatral destacan tres obras: Los intereses creados,  Señora ama  y   La malquerida.  La primera es una obra, inspirada en los personajes de la Commedia Dell’ arte que contrapone en tono de farsa materialismo y espiritualismo. Las otras dos siguen el modelo del drama rural, un tipo de teatro que, ambientado en un medio campesino dominado por la fatalidad y los atavismos ancestrales, desarrolla un violento mundo de pasiones en un clima moral sofocante y que será llevado a su mas alta cima artística por Valle-Inclán  y Lorca.
Otra tendencia teatral de raíces modernistas es el teatro poético que con los años, y una vez que el modernismo es integrado socialmente como una moda bien considerada, triunfa un teatro histórico en verso que renuncia al cosmopolitismo modernista para replegarse al mas puro casticismo. A esta línea teatral pertenecen: Francisco Villaespesa, y, sobre todo, Eduardo Marquina (1879-1946) cuyo teatro (Las hijas del Cid,  Doña María la Brava, En Flandes se ha puesto el sol, El Gran Capitán) evoca una supuesta España eterna para contraponerla a la de su tiempo. 
2. El teatro en la época modernista
El teatro comercial de la época continúa nutriéndose de las comedias de salón de Benavente y sus sucesores, del teatro poético modernista y de numerosas piezas cómicas. 
Dentro del teatro cómico la figura mas destacada es la del alicantino CARLOS ARNICHES (1866- 1943) prolífico autor de sainetes de ambiente madrileño en los que crea un lenguaje castizo que pasó luego de la lengua literaria al uso popular.  La señorita de Trevélez (1916), ¡Que viene mi marido! , Los caciques y  Es mi hombre. Ahora la comicidad no se deriva solo del lenguaje si no que surge de las situaciones dramáticas. Pero lo más interesante de estas obras es la propensión hacia lo grotesco y la caricatura, así como la fusión de lo cómico y lo patético, de lo risible y lo conmovedor. 
Menor interés tienen otros dramaturgos cómicos como los hermanos Serafín y Joaquín Álvarez Quintero, que llevan a escena una falsa y superficial Andalucía  o Pedro Muñoz Seca (1879-1936) creador del astracán (pieza cómica disparatada abundante en retruécanos, equívocos y chistes fáciles), cuya obra más conocida es La venganza de don Mendo (1918),  parodia de los dramas históricos neorrománticos. 
Continúan también los intentos, en general poco exitosos, de renovación del teatro español. Mención especial merece en esta línea innovadora el barcelonés JACINTO GRAU (1877-1958) que fue uno de los pocos dramaturgos profesionales que pretendió encontrar nuevos cauces expresivos en la paralizada escena española de su tiempo.  Buscaba la inspiración en motivos clásicos: el Romancero en El conde Alarcos, el mito de Don Juan en Don Juan de Carrillana, la Biblia en El hijo Pródigo. También desarrolla un tema mítico su obra maestra, El señor de Pigmalión, un resumen de los procedimientos de la vanguardia teatral: gusto por mezclar diversas tradiciones literarias, cultivo de la farsa, utilización de muñecos y marionetas del teatro de guiñol.
3. Ramón del Valle- Inclán (1866-1936)
Nació en 1866 en Villanueva de Arosa. Comenzó sus estudios de derecho en la Universidad de Santiago. Sin terminar la carrera emigró a México en 1892. De vuelta en Madrid se hizo pronto célebre entre la bohemia finisecular con el sonoro nombre de Ramón María del  Valle-Inclán  y se convirtió en uno de los principales cabecillas del Modernismo.  Excéntrico y de apariencia estrafalaria, no pasaba inadvertido: largas melenas y barbas, peculiar indumentaria, conducta provocadora. Esos rasgos superficiales revelan una forma de ser: Valle-Inclán es un hombre que literaturiza su existencia y dedica su vida a la literatura. El talante inconformista que revelan su atuendo y, en general, su imagen pública se corresponde también con su ideología. 
  Su obra: 
Es autor de una extensa y variada obra. Aunque destaca como excelente narrador y gran dramaturgo, escribe también poesía, numerosos artículos de periódico y algún libro ensayístico.
Aunque los límites no son evidentes, en la dilatada producción literaria de Valle-Inclán pueden distinguirse cuatro periodos:  
-         Hasta 1906, influido por el decadentismo.
-         De 1907 a 1909, cuando se escriben obras de acentuado primitivismo
-         De 1910 a 1920, época de farsas y otras obras artificiosas
-         A partir de 1920, en el que su estética gira hacia el esperpento. 
El teatro de Valle Inclán
En relación al teatro y a las artes escénicas Valle-Inclán fue actor, adaptador, traductor, escenógrafo, director teatral, productor teatral y sobre todo, dramaturgo. Escribió numerosas obras de teatro y desde sus comienzos literarios mostró una atracción por el mundo del escenario. El teatro de Valle-lnclán suele dividirse en cinco períodos:
1.- Ciclo modernista. A él pertenecen obras como:

 El marqués de Bradomín (1906) Se trata de una adaptación parcial de su novela Sonata de otoño, publicada cinco años antes y recrea las peripecias del Marqués de Bradomín, un aristócrata de profundas convicciones carlistas y muy aficionado a las mujeres.
El yermo de las almas (1908). Se recrea el amor desgarrado y prohibido entre Pedro Pondal y Octavia Santino, mujer casada que se debate entre sus pasión terrenal y la salvación de su alma, con la presencia del sacerdote Rojas de trasfondo en el conlicto.

2.- Ciclo mítico. Partiendo de su Galicia natal, Valle-lnclán crea un mundo mítico e intemporal. La irracionalidad, la violencia, la lujuria, la avaricia y la muerte rigen los destinos de los protagonistas.

Pertenecen a este período la trilogía Comedias bárbaras , se trata de  una trilogía de obras de teatro integrada por Águila de blasón (1907), Romance de lobos (1908) y Cara de Plata (1923). 

A este mismo ciclo pertenece Divinas palabras (1920). La obra remite a situaciones de crueldad pero tratadas en tono de tragicomedia. Lo trágico y lo grotesco se aúnan en cuadros que remiten al Goya de los "disparates" y los "caprichos". La acción gira alrededor de la familia de Pedro Gailo, un sacristán, casado con Mari Gaila, y que tienen juntos una hija, Simoniña. La hermana de Pedro Gailo muere, dejando a su engendro, Laureaniño el Idiota, un enano que es expuesto en las ferias por sus familiares para conseguir dinero. Se lo disputan a tal fin la hermana de la difunta, Marica, y los Gailos. Cuando la esposa del sacristán, Mari-Gaila, se va con su amante Séptimo Miau, un grupo de gente emborracha al enano hasta matarle, desencadenándose los acontecimientos dramáticos.


3.- Ciclo de la farsa. Se trata de un grupo de comedias recogidas en un volumen titulado Tablado de marionetas para educación de príncipes (1909, 1912, 1920). Estas obras presentan un continuo contraste entre lo sentimental y lo grotesco, y sus personajes, marionetas de feria, anuncian la llegada del esperpento.

4.- Ciclo esperpéntico.  El esperpento, más que un género literario, es una nueva forma de ver el mundo, ya que deforma y distorsiona la realidad para presentarnos la imagen real que se oculta tras ella. Para ello utiliza la parodia, humaniza los objetos y los animales y animaliza o cosifica a los humanos. Presentados de ese modo, los personajes carecen de humanidad y se presentan como marionetas.

OBRAS:

Luces de bohemia (1920) . No se estrenaría en España hasta 1970. Su argumento es el siguiente: El protagonista, Max Estrella, es un escritor bohemio que se ha quedado ciego y en la miseria. El libro narra su última noche, en la que recorre medio Madrid con su amigo y representante Don Latino de Híspalis. Es complejo y espléndido. En él se juntan el humor, la queja, la dignidad y la indignidad. Tiene una amarga conciencia de su mediocridad. Habla de manera mordaz y otras veces de forma muy profunda. Destaca su furia contra la sociedad. También, como en el autor, existe el sentimiento de fraternidad hacia los oprimidos.
Martes de Carnaval es una trilogía teatral publicada en 1930. Se compone de Las galas del difunto, La hija del Capitán y Los cuernos de Don Friolera. Está triología se ha considerado como una de las piezas de pleno desarrollo del modo del esperpento. Las obras de Martes de Carnaval ofrecen una visión de la sociedad que se encontraba en el caos político, con la intención siempre de criticarla. - El lenguaje es coloquial, son personajes del mundo corriente. Es un constante movimiento en el tiempo y el espacio cotidiano. - El aspecto genérico deriva también de la tradición popular: en Las Galas del difunto hay una tradición del entremés y folletín. En los Cuernos de don Friolera hay una tradición de la farsa. Y en La hija del capitán encontramos referencias del sainete y folletín. - Valle crea obras cuyo aspecto estético-formal nace del choque de la visión trágica del mundo y de la estética que nacen de las formas populares que provocan la risa.
5.- Ciclo final. En esta última etapa Valle-Inclán lleva a su extremo las propuestas dramáticas anteriores: presencia de lo irracional e instintivo, personajes deshumanizados, esquematizados y guiñolescos, y la técnica distorsionante del esperpento. Sus obras quedan recogidas en Retablo de la avaricia, la lujuria y la muerte. El tema central de todas las obras que componen el retablo es, por un lado, el amor, y por otro la brujería y la magia. Esta magia se muestra cercana al mundo mítico gallego (pazos, meigas etc.) y recoge elementos léxicos que proceden de este mismo mundo.
Valle-Inclán, al igual que Miguel de Unamuno y Azorín, se enfrenta directamente al teatro comercial vigente. Esos tres autores muestran una clara oposición al teatro realista, costumbrista y de corte burgués que tanto éxito tenía en los escenarios, cuyos máximos exponentes en ese momento eran Jacinto Benavente y los hermanos Álvarez Quintero, como antes lo había sido José de Echegaray, si bien cada uno de ellos ensayará una técnica particular.

4. El teatro de la generación del 27

El teatro comercial a fines de los años 20 y durante la segunda república no difiere en gran medida del de las décadas anteriores. Un público sin inquietudes estéticas ni intelectuales. Así pues en los escenarios españoles siguieron predominando las comedias al estilo de Benavente, el teatro poético, las piezas cómicas y los espectáculos musicales. Con el advenimiento de la segunda república se propició desde instancias gubernamentales el acercamiento de la cultura y por tanto del teatro a otros medios sociales como los de la España rural. 

Teatralmente se pretendía encontrar un auditorio cuya sensibilidad no estuviera contaminada por el gusto chabacano del público burgués y subyacía cierta concepción romántica del pueblo como depositario profundo del antiguo teatro clásico español. No es extraño, por ello, que en el repertorio de tales grupos fueran frecuentes las obras de Calderón, Cervantes, Tirso, Lope de Vega, Lope de Rueda, etc.
El dramaturgo más importante fue FEDERICO GARCÍA LORCA. 
1- Biografía. 

Federico García Lorca nació en Fuentevaqueros (Granada) en 1898. En 1919 se traslada a la Residencia de Estudiantes de Madrid, donde trabará relaciones con los escritores que constituirán su grupo poético y también con artistas como Dalí y Buñuel. Entre 1929 y 1930 visita como becario Estados Unidos y Cuba; más adelante visitará también Argentina y Uruguay, donde sus obras dramáticas obtuvieron un gran éxito. Fue el fundador en 1932 del grupo teatral “La Barraca”, con el que recorrió los pueblos de España representando obras del teatro clásico. Pocos días después de estallar la Guerra Civil es detenido en Granada y fusilado en el Barranco de Víznar por las fuerzas nacionales. 

2 - Temas centrales y mundo dramático. 

a)-La frustración personal y vital. Donde las fuerzas enemigas son el tiempo y la muerte por un lado; por otro los prejuicios de casta, los convencionalismos sociales…. 

b)- El amor imposible condenado a la soledad, al dolor o a la muerte. 

c)- El deseo insatisfecho, la maternidad frustrada, la falta de realización personal

d)- La gran protagonista de sus obras es la mujer. Sus mujeres encarnan la tragedia de toda persona condenada a una vida estéril, a la frustración vital. 

3- Trayectoria teatral. 

Como su poesía sus obras dramáticas están dotadas también de un profundo sentimiento trágico y a la vez lírico. Toca con maestría singular y con sensibilidad poética los temas que hemos señalado en el apartado anterior. 

3.1 - Primeras obras. 

“El maleficio de la mariposa”. Aquí está presente la idea fundamental de su teatro El enfrentamiento entre código y norma, sueño e ideal. 
“Mariana Pineda” (1923) Aborda el tema de la heroína granadina, ajusticiada por bordar una bandera liberal, símbolo del amor y libertad cercenados por la muerte. 
3.2 - Las farsas. 

Tiene dos farsas de guiñol “Tragicomedia de D. Cristobal y la señá Rosita” y “Retablo de D. Cristobal”. 
Otras dos farsas para personas “Amor de D. Perlimplín con Belisa en su jardín” y “La zapatera prodigiosa”. Aquí contrata la aparición de un tema tradicional desigual edad en el matrimonio con la forma moderna de representarlo. 

3.3 - Teatro vanguardista. 

“Así que pasen cinco años” texto de inspiración surrealista, cargado de símbolos de difícil interpretación; y, “El público” obra oscura y de difícil comprensión, de carácter simbolista y surrealista, que indaga en la “accidentalidad amorosa”. 

3. 4- Grandes Tragedias. 

a)- De tono lírico y trascendente “Doña Rosita la soltera”. 

b)- De tono trágico rural. “Bodas de sangre”, “Yerma” y “La casa de Bernarda Alba”. 
“Bodas de sangre”. Sobre la imposibilidad amorosa debida a las estructuras sociales y a la disputa de dos jóvenes por una mujer; el autor utiliza el verso y la prosa, reservada para las escenas de mayor dramatismo. 

“Yerma”. Dice Lorca esta obra:” Es mi segunda tragedia, la tragedia de la mujer estéril, que yo quiero tratar de un modo especial”. Aquí el problema de la mujer estéril crece desde dentro, su preocupación se convierte en obsesión que la llevará a asesinar a su marido, a quien culpa de su incapacidad. Con el esposo mata también al hijo. 

“La casa de Bernarda Alba”. Subtitulada “Drama de mujeres en los pueblos de España “, aquí el conflicto trágico alcanza su cotas más altas. Se representó por primera vez en Buenos Aires en 1945, en España la primera vez fue en 1964. Se desarrolla en un ambiente rural y asfixiante, lleno de convencionalismos, violento y primitivo, de luto impuesto y riguroso, de autoritarismo, de moral rígida y estrecha que ahoga la libertad, el cuerpo y el alma de las jóvenes. (Una mujer, madre, despótica e inhumana que condena a sus hijas a guardar un riguroso luto de ocho años por la muerte de su padre). 
El marco cerrado, sofocante y la prohibición de salir a la calle acentúan: 

- El erotismo trágico. 

- La invencible fatalidad que tiene raíces sociales muy concretas como el orgullo de casta y la moral del honor representados por Bernarda 
- Las actitudes de las cinco hijas de Bernarda que van desde la sumisión de Magdalena hasta la rebeldía de Adela. 
La sombra de Pepe el Romano, único personaje masculino y que nunca aparece en escena, planea y desencadena tensiones entre esas mujeres encerradas a cal y canto, que ven esfumarse en vano su juventud. Lorca enfrenta trágicamente el deseo sexual y el poder establecido. 

La muerte será, una vez más, la condena impuesta a las ansias de la vida plena 

En sus últimos años se proclamaba “ardiente apasionado de un teatro de acción social”,. Y afirma cosas como: “En nuestra época, el poeta ha de abrirse las venas para los demás”. “El artista debe reír y llorar con el pueblo”. 
En Lorca el desbordamiento de humanidad no supuso en él merma de exigencias estéticas, su arraigo popular y su hondura trágica conmueven. 

Su fama es universal y aunque debida a veces a razones extraliterarias, en su obra hay suficientes valores para justificar plenamente el puesto que ocupa en la literatura española y universal.

Otros dramaturgos relevantes son los ya citados: Max Aub y Alejandro Casona. 

Dentro del género cómico destaca Enrique Jardiel Poncela (1901-1952) quien supo difundir en sus obras el humor de la comedia convencional con rasgos propios del arte vanguardista. De entre su producción anterior a la Guerra Civil merecen destacarse Usted tiene ojos de mujer fatal,  Angelina o el honor de un brigadier y, especialmente, Cuatro corazones con freno y marcha atrás.
5. El teatro en la Guerra Civil

La guerra civil no supuso la interrupción de la producción teatral. En las grandes ciudades bajo control del gobierno republicano continuaron representándose los mismos espectáculos de años anteriores. La propia dinámica de la guerra impulsa la creación de  grupos teatrales que llevan las obras de un lado a otro. Es el teatro de urgencia, de autores como Alberti, Miguel Hernández, Sender. Muy activo en esta labor de creación dramática se muestra Max Aub: Pedro López García, Las dos hermanas,   Fábula del bosque,   Por Teruel,  ¿Qué has hecho hoy para ganar la guerra?...
Mucho menor es la actividad teatral durante la Guerra Civil en la España nacional. Con todo cabe citar algunos dramaturgos que componen obras afines a los sublevados: José María Pemán, Eduardo Marquina y Gonzalo Torrente Ballester. 

6. El teatro del exilio

En los países americanos, prosigue la actividad dramática de los exiliados españoles ligados al mundo del teatro como Jacinto Grau y Rafael Alberti. De esta época destacamos a:

-         Max Aub  (1903-1972): ya notable dramaturgo antes de la Guerra Civil, compuso durante el exilio un importante conjunto de obras teatrales. Escribió más de una veintena de piezas en un actor, de carácter grave y transcendente. Entre lo que el mismo denomina “Teatro mayor”, pueden destacarse San Juan,   El rapto de Europa,   Cara y cruz, etc. Todas estas obras versan sobre el nazismo y sus secuelas, el exilio… El teatro de Aub tiene la misma voluntad experimental y cuidada elaboración que su narrativa. Entre sus rasgos dramáticos sobresalen el carácter documental, la estética realista y cierto tono épico.

-         Alejandro Casona (1903-1965): escribió una veintena de piezas dramáticas en sus años de exilio. Entre ellas, destacan Prohibido suicidarse en primavera, La molinera de Arcos  y Los árboles mueren de pie. Son rasgos del teatro de Casona el lirismo, el simbolismo, el lenguaje poético, la propensión al melodrama, el conflicto entre realidad y fantasía, el didactismo... 

7.- El teatro de los años 40

Pese a la pobreza de medios, se aprovecha en la posguerra la tradición teatral anterior como vehículo de propaganda política o como simple evasión y escepticismo de la realidad para el numeroso publico. El teatro durante los años 40 no va más allá del teatro militante falangista o nacional –católico, de la comedia burguesa muy en la línea de la alta comedia benaventina del teatro del humor. El teatro de directa propaganda de la ideología de los vencedores cuenta con algunas obras de escasa calidad de José María Pemán, Gonzalo Torrente Ballester, Eduardo Marquina… 

Pero pasados los primeros años tras la guerra civil el modelo teatral dominante es el de comedia burguesa benaventina que se caracterizan por la cuidada construcción, la dosificación de la intriga para mantener el interés en todo momento y la hábil alternancia de escenas humorísticas y sentimentales. Los personajes suelen pertenecer a las clases medias y moverse en ambientes acomodados e incluso cosmopolitas. Los temas, muy reiterativos, insisten en asuntos matrimoniales, problemas de celos, infidelidades diversas... 

También son frecuentes en los escenarios españoles de posguerra las obras humorísticas, casi siempre insustanciales e intranscendentes. Los dos únicos autores interesantes son Miguel Mihura (1905-1977) cuyas comedias empezarán a estrenarse en la década de los 50 y Enrique Jardiel Poncela destacado dramaturgo ya antes de la Guerra Civil y que no sigue los moldes teatrales dominantes, y continua con su afán renovador de la dramaturgia española. Ello explica que sus obras perseveren en los rasgos característicos de su producción durante el periodo republicano. La imaginación, el ingenio, la inverosimilitud, lo fantástico o lo absurdo: Eloísa esta debajo de un almendro, Los ladrones somos gente honrada… 
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