TEMA 21:   EL TEATRO ESPAÑOL EN EL S.XX (hasta 1939)
El triunfo de la “alta comedia”


El teatro español de principios de siglo no goza del mismo reconocimiento que el de otras épocas. Esto no se debe a la falta de talentos, sino a la gran vitalidad del teatro comercial a lo largo de este período. A pesar de que se escribieron obras dramáticas interesantes, pocas veces fueron puestas en escena con éxito. La "alta comedia", término que designa al drama burgués realista, opuso una gran resistencia al teatro experimental y minoritario. En los primeros años del siglo los teatros españoles florecían gracias al desenfrenado afán de diversiones que había en la sociedad. Los teatros populares programaban melodramas y comedias de magia.

La generación de Azorín opinaba que la situación del teatro era deplorable y estaba dispuesta a someterlo a reformas y experimentos, aunque no obtuvo grandes resultados. En 1905, un grupo de unos cincuenta escritores, entre los que figuraban Unamuno, Rubén Darío, Azorín, Valle-Inclán, Antonio y Manuel Machado, Maeztu y Jacinto Grau, que estaban en contra del teatro de la época y de su comercialismo.


Con el estreno de Los intereses creados, Jacinto Benavente logró el aplauso del público. Esa conquista de la mayoría empezó a ser motivo de cierto malestar entre los autores más intelectuales, cuyo antagonismo con Benavente desembocó en una crisis de importantes consecuencias para el teatro español. 


La popularidad de la "alta comedia" no significa que Benavente y sus seguidores ejercieran un dominio exclusivo sobre la escena española de esos años. Hubo también otras dos clases de teatro que conquistaron diversos estratos del público: el "teatro poético" y la comedia costumbrista.

El "teatro poético"


El "teatro poético" puede considerarse un intento de llevar el modernismo al teatro y ofrecer la evasión hacia un mundo artificial de fantasía poética frente al realismo de Dicenta o de Benavente. El más popular de los representantes de este teatro fue Eduardo Marquina. Se hizo famoso con obras como Las hijas del Cid y En Flandes se ha puesto el sol. Dentro de esta corriente hay que incluir los intentos de Manuel y Antonio Machado de aplicar sus dotes poéticas al teatro.
La comedia costumbrista


La comedia costumbrista presentó una gran variedad. En los escenarios, el costumbrismo iba inseparablemente unido a la comedia musical, y más concretamente al "género chico" y la zarzuela, con diálogos y cantables, que habían alcanzado una enorme popularidad hacia finales del siglo XIX con obras como La Gran Vía o La verbena de la Paloma. Algunos escritores se inspiraron directamente en estos géneros. A este grupo pertenecen los hermanos Serafín y Joaquín Álvarez Quintero, nacidos y criados en la provincia de Sevilla. Se trasladaron a Madrid a una edad muy temprana y allí representaron, una tras otra, sus comedias hábiles y bien acabadas que presentaban una Andalucía bañada por el sol, de inagotable encanto y gracia. Fue una visión muy grata en medio de la agitación de principios del siglo xx, a la que el público respondió con entusiasmo. Aunque los hermanos Álvarez Quintero consiguieron grandes éxitos situando sus obras en el sur de España, el ambiente favorito del "género chico" y de la zarzuela era Madrid. Del mundo de chulos y majas surgió Carlos Arniches, que poco a poco fue introduciendo en su obra la crítica social.


Dentro de esta línea popular hay que situar a Pedro Muñoz Seca, autor de éxitos tan notables como La venganza de don Mendo, parodia en verso de los dramas históricos neorrománticos. El nombre de Muñoz Seca va unido al género del "astracán", una deformación y exageración de la realidad para conseguir un gran efecto cómico.

El teatro minoritario

La popularidad de este teatro convencional impidió que escritores más originales pudieran dedicarse a la escena. Obras como Luces de bohemia, de Valle-lnclán, difíciles de representar o inadecuadas para su explotación comercial, son buen ejemplo de ello. Sus obras presentaban importantes dificultades de tipo práctico, como los problemas técnicos de escenificar alguno de los efectos previstos o el problema de cómo mantener en la representación las largas acotaciones escénicas, de calidad igualo superior al mismo diálogo.


Jacinto Grau fue un dramaturgo profesional. Su obra es el resultado de la decisión de renovar el teatro español. Su título más famoso es El señor de Pigmalión (1921), una farsa tragicómica. Durante la República, los esfuerzos unidos de una serie de buenos escritores en todos los géneros literarios, junto al apoyo oficial que se prestó a experimentos culturales, casi llegaron a conseguir la transformación del teatro español. El principal motor de este movimiento fue Federico García Lorca. Lorca se dedicó seriamente al teatro en los últimos años de su vida, pues hasta 1930 sus incursiones en este género fueron escasas, exceptuando el drama histórico Mariana Pineda (1925). Fue en los primeros años de la República cuando Larca empezó a interesarse por el teatro, .sobre todo a partir de la fundación de La Barraca. En 1932 comenzaron a recorrer España las Misiones Pedagógicas, cuyo grupo teatral estuvo animado por Alejandro Casona. Además, se crearon teatros minoritarios, los llamados teatros de cámara, de ensayo, de arte o independientes: Teatre Intim, Teatro de los Niños, El Mirlo Blanco...


En el panorama interpretativo destacaron dos grandes figuras femeninas: María Guerrero y Margarita Xirgu. La compañía de María Guerrero ofrecía una visión idealizada del teatro clásico español. Margarita Xirgu, por su parte, representó un repertorio con una visión más popular de los clásicos, abierto tanto a los dramas de autores extranjeros comprometidos como a los de Valle-Inclán, Larca o Casona.
Tendencias y otras características:


Las grandes tendencias del primer tercio del siglo son el teatro poético, el drama burgués, el social, las modalidades cómicas y el teatro de experimentación y vanguardia.


El teatro poético, auténtica moda del momento, este tipo de drama se encuentra íntimamente unido al Modernismo en autores como Francisco Villaespesa, que halla sus argumentos preferentemente en la historia lejana y las leyendas. Otros autores de dramas en verso son los hermanos Antonio y Manuel Machado y Eduardo Marquina.


El drama burgués, que enlaza con algunas modalidades del siglo XIX, se especializa en retratar los conflictos surgidos en el seno de la clase media-alta de la sociedad, que, además, se convierte en su público más asiduo. De ahí que la crítica que contienen algunas de las mejores piezas sea presentada de forma amable. El mejor exponente es, sin duda alguna, Jacinto Benavente, Premio Nobel de Literatura en 1922. Tras él resalta la figura de Gregorio Martínez Sierra. Algunos autores parten de la estructura de la comedia burguesa para aportar visiones particulares. Es el caso, por ejemplo, de Alejandro Casona con obras llenas de fantasía, nostalgia y referencias populares, y que continuará su labor después de la guerra, en el exilio.


El teatro social, no exento de ideología revolucionaria más o menos asimilada, tiene su mejor representante en Joaquín Dicenta. Viene a ser el contrapunto del burgués, presentando personajes de las clases sociales menos favorecidas en situaciones hasta entonces reservadas a la nobleza o la burguesía.


Gran parte de la cartelera está dominada por las diferentes modalidades cómicas. Carlos Arniches y sus sainetes, Joaquín y Serafín Álvarez Quintero o Pedro Muñoz Seca con el astracán, representan la mejor vertiente de un teatro popular no exento de virtudes artísticas, heredero de toda una corriente de gran cultivo en la historia literaria española.


Sin embargo, la que más interesa, en cuanto a calidad, para la evolución de la historia del teatro del siglo XX son los intentos innovadores de un grupo de dramaturgos. Por este camino, encontramos a grandes nombres de otros géneros literarios como Azorín o Miguel de Unamuno, autor éste último de obras que, a pesar de sus carencias en la concepción del espectáculo teatral, presentan singular interés. Mención aparte merecen Jacinto Grau y Ramón Gómez de la Serna. Los autores que consiguen excelentes resultados en este tipo de teatro son, sin duda alguna, Ramón María del Valle-Inclán y Federico García Lorca, cuyas lecciones todavía están siendo asimiladas, y que representan la mejor del teatro contemporáneo español. Otros autores de teatro innovador que merecen citarse, aunque su producción pertenezca más bien a la posguerra, son Rafael Alberti, que cultivó un teatro poético cargado de símbolos, y Pedro Salinas, cuyas obras, a causa del exilio, son escasamente conocidas en España y cuando han sido estrenadas o editadas no han tenido suficiente eco.


La guerra civil española provoca el abandono de la normalidad en los espectáculos teatrales. Lo que se representa durante la contienda bélica se carga de connotaciones ideológicas y sirve, en la mayoría de los casos, como propaganda ideológica y parodia brutal y simplista de las posiciones contrarias. Su poca consistencia artística se debe en gran medida a haber sido escrito apresuradamente y a la peculiar situación de autores, público y circuito teatral. Aunque todo esto contribuye a aumentar la importancia como documento, le resta valor literario.


En España, el teatro es, sobre todo, un entretenimiento para el público burgués que acude con asiduidad a las representaciones. Las compañías teatrales formadas por las grandes actrices y actores del momento, que son además empresarios, están dedicadas a complacer los gustos de este público conservador y convencional. Las obras de Jacinto Benavente señalan el final del tono melodramático, grandilocuente y declamatorio en el teatro. Benavente inicia con Los intereses creados (1907) o La malquerida (1913) el realismo moderno.


La otra tendencia del teatro español de comienzos de siglo es el teatro de carácter popular, el drama social de corte costumbrista que termina derivando en una forma estilística original: el sainete. Su mayor representante será Arniches (1866-1943), creador de la tragedia grotesca, un tipo de obras que caricaturizaban a la clase media. Aunque no se debe olvidar que el tipo de crítica que planteaba este teatro estaba siempre mitigada por los intereses comerciales.


El caso de Valle-Inclán es, en cambio, el de un autor totalmente al margen de cualquier planteamiento comercial en la creación de sus obras. Esto le permitió una libertad creativa que sitúa su teatro muy por encima del de sus contemporáneos. El de Valle es un teatro innovador, crítico, profundamente original. Sus novedosos planteamientos escénicos recibieron el nombre de esperpentos por presentar desde el escenario una deformación estética y sistemática de la realidad. Para Valle-Inclán, como para Shakespeare, el teatro es un espejo de la realidad, pero en este caso un espejo deformante. El teatro de Valle-Inclán no recibió en su momento la consideración que merecía, como tampoco la recibieron el resto de los autores de la generación del 98: Azorín, Pío Baroja o Unamuno. Son una excepción los hermanos Machado, que obtuvieron un gran éxito de público con dramas como La Lola se va a los puertos (1929) o La duquesa de Benamejí (1932).

Autores:


Jacinto Benavente (1866-1954) nació y murió en Madrid, ciudad en la que estudió derecho hasta la muerte de su padre, un destacado médico que influyó en la obra de su hijo. Ingresó en la Real Academia Española en 1912 . En 1922 se le concedió el Premio Nobel y en 1924 recibió el título de hijo predilecto de Madrid concedido por su Ayuntamiento. Sus primeras obras, como el “nido ajeno”, no fueron bien acogidas por un público y por una crítica que no supieron apreciar sus innovaciones. A partir de “La noche del sábado” comienza su apogeo.

El teatro de Jacinto Benavente se caracteriza por:

· Desarrollar una problemática burguesa, es decir, conflictos como el dinero y el honor, que suelen solucionarse con el amor.

· Introducir una técnica nueva, en la que la acción suele ser interna, psicológica, orientada hacia las relaciones humanas.

· Elaborar un protagonismo colectivo: una familia, un grupo social,…

· Utilizar magistralmente la ironía, la paradoja…

Sus obras maestras fueron “los intereses creados”, donde se demuestra que los seres humanos somos corruptibles e hipócritas,  y “la malquerida”, un drama rural en el que una poderosa pasión conduce a la tragedia.


Carlos Arniches (1866-1943), inició su andadura como autor dramático del “género chico”, una especie de ópera que se caracteriza por su brevedad y porque va dirigida a un público proletario. Se especializó en el sainete de costumbres madrileñas, que consistían en deformar intencionadamente palabras y expresiones con fines humorísticos. En 1910, Carlos Arniches trata de borrar su imagen de sainetero y, con el agotamiento del “género chico”, surge la tragicomedia.

La obra de Carlos Arniches suele clasificarse es tres grupos:

· “Género chico” , como “el santo de la Isidra”

· Sainetes, como “Don Quintín el amargao”

· Tragedias grotescas, como “La señorita Trevélez”. Las caricaturas críticas de este autor se han relacionado con el esperpento de Valle-Inclán.


Alejandro Casona (1903-1965), cuyo verdadero nombre era Alejandro Rodríguez Álvarez, se dio a conocer con el Premio Lope de Vega y el estreno de “La sirena varada” en 1934. Anterior a la Guerra Civil española, contribuyó con la difusión del teatro clásico como director del “Teatro del Pueblo” en las Misiones Pedagógicas.

Su teatro es de raíz poética, con juegos entre la realidad, el sueño y la fantasía, unido a una tendencia humanitaria y pedagógica. “La dama del alba” es un ejemplo de ello. Su última obra “El caballero de las espuelas de oro” es un retrato dramático de Quevedo como ejemplo de la incorruptibilidad.



Federico García Lorca (1898-1936) nació en el municipio de Fuente Vaqueros, Granada, en el seno de una familia acomodada. Su madre, maestra de escuela, fue la que fomentó el gusto por la literatura a su hijo. Lorca siempre se sintió cercano a las clases más desfavorecidas y a los marginados. Como estudiante fue bastante mediocre, pero acabó graduándose en Derecho en la Universidad de Granada.


Lorca escribió un teatro poético. Para el autor, “poesía” significa capacidad creadora, lenguaje que recoge la imaginación, la expresión de nuestro pensamiento. Lorca concibe el teatro como un espectáculo donde el texto se fusiona con otros componentes como la música, la corporalidad y gestualidad de los actores, la danza, la escenografía. Tuvo, además, una concepción didáctica del teatro al cuál atribuyó una función educativa  cuyo objetivo fue elevar el nivel cultural y espiritual de los ciudadanos.


En su juventud, en los años 20, tuvo contacto con otros intelectuales de la época, destacando a Buñuel y Salvador Dalí. Viajó a finales de esta década a Nueva York, donde de su experiencia  escribió “Poeta en Nueva York”, y a Cuba. 


Con la llegada de la Segunda República, Federico García Lorca fue nombrado director del teatro “La Barraca”, proyecto que entraba dentro de las Misiones Pedagógicas, con el que acercó el teatro a las zonas rurales, las más desfavorecidas culturalmente, y donde el teatro de Lorca, difícil de interpretar, fue muy bien acogido por el público. Con el estallido de la Guerra Civil, Lorca no aceptó el exilio que le ofrecieron embajadores de Colombia y México, ya que podía ser víctima de un atentado al haber sido funcionario de la República. Lorca nunca se distanció de ningún amigo suyo por su ideología política. El se sentía tanto progresista como católico y tradicionalista pero, por encima de todo, se sentía español. Tras ser denunciado y detenido en la casa de su amigo, el también poeta Luis Rosales, fue fusilado la madrugada del 18 de agosto de 1936, en el camino que va desde Víznar hasta Alfacar, y enterrado en una fosa común aún sin identificar.


El teatro de Federico García Lorca puede clasificarse en:


Farsas: escritas entre 1921 y 1928. Destacan “La zapatera prodigiosa”, en la que el 
ambiente andaluz sirve de soporte al conflicto entre imaginación y realidad, y “Amor de 
don Perlimplín con Belisa en su jardín”, complejo ritual de iniciación al amor, que 
anuncia los dramas «irrepresentables».


Comedias imposibles: destacan “El público” y “Así que pasen cinco años”, obras en las 
que se indaga en el hecho del teatro, la revolución y la presunta homosexualidad en la 
persona humana y en el sentido del vivir.


Tragedias: destacan “Bodas de sangre”, una terrible historia de amor basada en el 
reportaje de un periódico; y “Yerma”, que dramatiza el tema de la esterilidad femenina. 
Estas obras proceden del folclore andaluz y representan la restauración de la tragedia pura 
en español.


Dramas: destacan “Doña Rosalita la soltera”, drama urbano que simboliza la frustración 
femenina; y “La casa de Bernarda Alba”, que es un drama de las mujeres en los pueblos 
de España. En él que se desarrolla el conflicto entre la autoridad, representado por 
Bernarda, la madre, y la libertad, representada por las hijas. Estas obras son las piezas 
capitales del teatro español del s.XX.

Ramón del Valle-Inclán y de la Peña nació en Villanueva de Arosa, Pontevedra en 1866 y murió en Santiago de Compostela en 1936. Fue dramaturgo, poeta y novelista español, miembro de la Generación del 98 y considerado uno de los autores más importantes de la literatura española del siglo XX.

Provenía de una familia de descendencia hidalga. Terminó el bachillerato en el Instituto de Pontevedra, en 1885, y estudió Derecho en la Universidad de Santiago de Compostela, no con buenos resultados ya que su padre le impuso la carrera. Abandona los estudios de derecho y regresa a Pontevedra en 1890 al fallecer su padre. Durante esta década viajará a Madrid y se relacionará con el ambiente intelectual y bohemio de la época. También viajará a América, concretamente a México, donde pasará algo menos de un año. A su vuelta a España es en esta época cuando comienza a vestir su particular indumentaria (capa, sombrero y barba).


En 1896 volvió a instalarse en Madrid. Allí acude a varias tertulias, en las que conoce a muchas figuras destacadas de la época, como Gómez Carrillo, Pío

 HYPERLINK "http://es.wikipedia.org/wiki/Ricardo_Baroja" \o "Ricardo Baroja"  Baroja, Benavente, Azorín, González Blanco, Villaespesa, etc. En 1899 publica en libro Cenizas, su primera obra teatral.


De la publicación de sus Sonatas y de su protagonista, realizará posteriormente una obra teatral “El marqués de Bradomín”, estrenada en el teatro “La Princesa”. Formando parte del reparto, se encontrará Josefina Blanco con quién Valle-Inclán contraerá matrimonio en 1907.


A partir de los años siguientes, realizará una gira por América del sur, visitará los frentes franceses durante la Primera Guerra Mundial y se declarará en contra de la dictadura de Primo de Rivera, lo que le llevará a la cárcel en 1929, hecho que plasma en su obra teatral “Luces de Bohemia”. Participará en 1925 en obras de teatro como “El mirlo blanco” y “El cántaro roto”. A finales de 1926 escribe su obra maestra narrativa “Tirano Banderas”.


En marzo de 1935 ingresa en una clínica en Santander, donde acabará su vida el 5 de enero de 1936, víctima de un cáncer. Fue sepultado al día siguiente, en una ceremonia civil.


El teatro de Valle-lnclán suele dividirse en cinco períodos:


Ciclo modernista: A él pertenecen obras como El Marqués de Bradomín (1906) y El 
yermo de las almas (1908).


Ciclo mítico: 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 y Divinas palabras (1920).


Ciclo de la farsa: Se trata de un grupo de comedias publicadas en 1909, 1912 y 1920. 
Estas obras presentan un continuo contraste entre lo sentimental y lo grotesco, y sus 
personajes, marionetas de feria, anuncian la llegada del esperpento.


Ciclo esperpéntico: Está representado por Luces de bohemia (1920 y 1924). Luces de 
bohemia cuenta la última noche de Max Estrella, un poeta miserable y ciego. Como punto 
de partida, el autor se inspiró en la figura y muerte del novelista Alejandro Sawa. A partir 
de esa figura real trascienden la anécdota del fracaso y la muerte de un escritor mediocre. 
Se convierte en una parábola trágica y grotesca de la imposibilidad de vivir en un país 

deforme, injusto y opresivo. También pertenece a este ciclo el volumen titulado Martes 
de carnaval (1930). El esperpento, más que un género literario, es una nueva forma de ver 
el mundo, ya que deforma y distorsiona la realidad para presentar la imagen real que se 
oculta tras ella. Para ello utiliza la parodia, humaniza los objetos y los animales. 
Presentados de ese modo, los personajes carecen de humanidad y se presentan como 
marionetas.


Ciclo final: En esta última etapa Valle-Inclán lleva a su extremo las propuestas 
dramáticas anteriores: presencia de lo irracional e instintivo y personajes 
deshumanizados. Sus obras quedan recogidas en “Retablo de la avaricia, la lujuria y la 
muerte".


Por último, hay que destacar que 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 y costumbrista.
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