2º Bachillerato. Lengua y Literatura. IES “Don Bosco”. Profesora: Mª José Herreros

TEMA 6
LA GENERACIÓN DEL 27: CARACTERÍSTICAS. AUTORES Y OBRAS PRINCIPALES
6.1. La generación del 27: definición y características generales
Con el nombre de generación o grupo poético del 27 se denomina a una serie de poetas que, asimilando la rica tradición literaria española e influidos por las nuevas corrientes de vanguardia, llegó a ser la más brillante promoción de la literatura española del siglo XX. El nombre surge a raíz de su participación en el tercer centenario de la muerte de Góngora, en el Ateneo de Sevilla, conmemoración que supuso el definitivo descubrimiento de la literatura barroca, que había ensalzado la libertad de la imaginación y la supremacía de la metáfora.
El grupo está formado por escritores que publican sus obras más representativas entre 1920 y 1935, y que se reúnen en torno a la Residencia de Estudiantes de Madrid y al Centro de Estudios Históricos. Tradicionalmente se han incluido en la nómina del 27 los poetas Pedro Salinas, Jorge Guillén, Gerardo Diego, Vicente Aleixandre, Luis Cernuda, Dámaso Alonso, Rafael Alberti, Federico García Lorca, Manuel Altolaguirre y Emilio Prados. Pero hemos de mencionar también, entre otras escritoras vinculadas a la generación, a las poetas Concha Méndez, Carmen Conde o Ernestina Champourcín.
Comparten, todos o casi todos, rasgos que nos permiten agruparlos: cursaron estudios universitarios, fueron profesores y críticos literarios de gran prestigio; pertenecen a familias burguesas, lo que les posibilita una sólida educación arropada por libros, viajes o estancias en el extranjero. Políticamente son, en su mayoría, liberales, afines a la República, o incluso marxistas, como Alberti. Eran amigos y compartieron experiencias vitales (se les ha llamado generación de la amistad). La Residencia de Estudiantes, fundada en Madrid por la Institución Libre de Enseñanza, jugó un papel destacado; allí residieron Lorca, Dalí o Buñuel, y otros muchos acudían atraídos por sus actividades culturales: conferencias, teatro, recitales..., o por la personalidad arrolladora de Lorca. Publicaciones como La Revista de Occidente los dieron a conocer.
Finalmente, como denominador común en lo que atañe al estilo, podría señalarse su tendencia al equilibrio entre lo intelectual y lo sentimental, entre la pureza estética y la autenticidad humana, entre la inspiración y la técnica”
. Asimismo, se muestran a medio camino entre lo minoritario y la “inmensa mayoría” (en sus poemas alternan hermetismo y claridad, lo culto y lo popular) y entre lo universal y lo genuinamente español, porque, aunque abierta a muchos influjos exteriores, la generación está profundamente arraigada en la tradición literaria española. Cada uno de los poetas del 27 cultiva la poesía con una voz muy original, sin embargo, todos ellos comparten esos rasgos comunes que pasamos a comentar con algo más de detalle:
· Mezcla de tradición y modernidad

La pasión por la literatura clásica española, tanto culta como popular, posterior al siglo XV, se percibe en la influencia del romancero en Lorca (Romancero gitano) y Gerardo Diego (El romancero de la novia), de la poesía de cancionero en Alberti, o de Garcilaso de la Vega en Luis Cernuda. Resulta fundamental la atracción que Góngora ejerció sobre el grupo por su lenguaje poblado de deslumbrantes metáforas
. Asimismo destaca la influencia de Bécquer, con su concepto depurado y hondo de la poesía, y también se interesan por Fray Luis, San Juan, Quevedo, Lope de Vega o Manrique. 
Los poetas del 27 son excelentes compositores de romances, de sonetos (magníficos algunos de Lorca o Gerardo Diego) y de todo tipo de estrofas tradicionales. Por otro lado, el influjo de Juan Ramón Jiménez y de los “ismos” se observa en la innovadora disposición tipográfica de algunos poemas y en la sustitución de la métrica clásica por el verso libre (versículos
) o los versos blancos. A esta estética vanguardista pertenecen obras como Manual de espumas, de Gerardo Diego, Sobre los ángeles, de R. Alberti, o Poeta en Nueva York, de F. García Lorca.

· Cultivo intenso de la imagen y la metáfora

Crean un vocabulario poético brillante y sugerente, con imágenes originales, influidos, además de Góngora, por Ramón y las vanguardias.

· Variedad de temas
Los encontramos vanguardistas, relacionados con la técnica, lo moderno y lo intelectualizado. Y otros tradicionales, más humanos, de raíz romántica y perspectiva existencial, incluso social: 
· El amor: heredan la visión romántica del amor como entrega total. En Aleixandre y Cernuda, los cuerpos aparecen como objetos únicos e insustituibles de deseo. En Cernuda, el amor es un imposible que aboca a la soledad y al desengaño. En Aleixandre, se consuma. En Pedro Salinas, exige imaginación y esfuerzo cotidianos (en este caso se aleja del tratamiento romántico, ya que no es sólo arrebato y pasión, sino también voluntad y constancia). En Carmen Conde hay un amor sensual, lleno de vitalidad. La obra de Ernestina Champourcín gira en torno al amor humano y divino.
· La naturaleza y la ciudad: son contempladores del mundo cotidiano, y a menudo enfrentan la deshumanización de las ciudades a la visión bucólica y panteísta de un mundo natural plagado de seres indefensos (Poeta en Nueva York, de Lorca). A veces la naturaleza se convierte en símbolo: de la elevación espiritual (como en el soneto al ciprés de Silos, de G. Diego), del amor (Romance del Duero, del mismo autor), de la infancia perdida y feliz (Marinero en tierra, de Alberti). 
· El tiempo perdido: es frecuente la nostalgia por el paraíso perdido: geográfico (por el exilio) o temporal (la infancia o la juventud perdidas).
· La plenitud: el goce de lo presente, de lo instantáneo. Exaltan el orden y la armonía del universo. Destaca el tratamiento del tema en Jorge Guillén (“¡El mundo está bien hecho!” dice en un poema) y en Salinas.
· La soledad y la incomunicación, temas frecuentes en la última etapa, acabada la guerra, conllevan la angustia del hombre que no encuentra sentido a su vida.
· La muerte no se acepta con serenidad. Se enfrentan a ella como una bestia invencible o un misterio insondable, con perplejidad y temor. Es, sin duda, García Lorca el poeta de la lucha diaria y cotidiana con la muerte, que aparece trágica e implacable; la vida se ve entonces impotente ante las garras de la nada, del vacío. En La noche oscura del cuerpo, Carmen Conde reflexiona sobre su cuerpo ante la muerte.
· Lo intrascendente: el arte como juego gozoso que rompe la monotonía de lo cotidiano. Cualquier cosa puede convertirse en materia poética: las máquinas, los nuevos inventos técnicos, como el cine, fascinan a los jóvenes en los años veinte. Es la impronta del futurismo, que exaltaba la belleza de la técnica frente al concepto de belleza tradicional. Encontramos poemas dedicados a una bombilla o a las teclas de una máquina de escribir (Salinas); a Chaplin o a un portero de fútbol (Alberti). También les atrae el mundo de los toros
. 

· El compromiso: tras la Guerra Civil, una generación que en su nacimiento es tachada de deshumanizada se convierte en testimonio de resistencia y solidaridad. 

Para finalizar, en su evolución como grupo, aunque cada uno de estos escritores presenta una fuerte personalidad poética, se suelen distinguir tres etapas, que coinciden con el desarrollo de diversas circunstancias históricas en España:

Primera etapa: abarca los primeros años veinte, bajo la influencia de las vanguardias y de la poesía pura de Juan Ramón. A través de la depuración lingüística, la experimentación y el rechazo de lo sentimental, muchos se alinean en las filas de la llamada poesía pura, o del ultraísmo, o de un estilo barroco y gongorino. Sin embargo, ya en estos primeros años se habla también de una poesía neopopular.

Segunda etapa: a partir de 1928, las circunstancias históricas de España propician que, cansados de las aventuras formalistas, inicien un proceso de rehumanización, en parte debido a la influencia del surrealismo. Pasan a primer término los eternos sentimientos del hombre: el amor, las frustraciones, la libertad, los sueños, la angustia existencial... Se interesan entonces por Bécquer y por la lírica machadiana, alejándose del hermetismo minoritario de Juan Ramón y abrazando una especie de nuevo romanticismo. La influencia de Pablo Neruda, que reside por esta época en nuestro país, fue relevante en el cambio de actitud del grupo. Aprovechó los acontecimientos políticos de España para apoyar, en su revista “Caballo verde para la poesía”, una estética de denuncia que alejara al poeta de la poesía pura
.
Tercera etapa: después de la Guerra Civil, el grupo se dispersa. Algunos poetas han muerto (García Lorca); otros permanecen en España (Dámaso Alonso, Vicente Aleixandre, Carmen Conde y Gerardo Diego), evolucionando, en algunos casos, hacia lo que se llamará la poesía desarraigada; otros se exilian (Rafael Alberti, Luis Cernuda, Pedro Salinas, Jorge Guillén, Manuel Altolaguirre, Concha Méndez, Emilio Prados, Ernestina Champourcín) y reflejan en sus obras la nostalgia de una tierra perdida y lejana. La evolución personal de cada uno es muy diferente; no obstante, todos coinciden en retomar los temas humanos, ahora agudizados por el sufrimiento de la guerra y sus consecuencias inmediatas (exilio, censura y miseria).
6.2. La tendencia a la deshumanización en la poesía de la generación del 27. Poesía pura, vanguardista, neopopular, clasicista… Autores y obras más destacados
Los primeros pasos de la mayoría de los poetas que forman esta generación los dan bajo el magisterio y el apoyo de JRJ, que por aquellos años ya ha se ha adentrado por el camino de la poesía pura. Esta influencia, la teoría orteguiana de la deshumanización del arte y las primeras noticias de las vanguardias europeas provocan un anhelo de depurar el poema de la anécdota humana, de renuncia a toda emoción que no sea la artística, nacida de la perfección formal. Según Dámaso Alonso, la palabra mágica de aquellos primeros años era asepsia, una asepsia emocional. Libros como Seguro azar (1929) o La voz a ti debida (1934) de Salinas, con su ausencia de elementos decorativos y retóricos para llegar a la esencia de la realidad, o Aire nuestro de Guillén, con su lenguaje depurado y conceptual, más su rigor y perfección formales, son buen ejemplo de esta inclinación deshumanizada. En la misma línea son destacables los Poemas puros. Poemillas de la ciudad (1921) de Dámaso Alonso.
En ellos, la herramienta artística por excelencia es la metáfora, una metáfora audaz y nueva, original, deslumbrante, que han aprendido en Ramón Gómez de la Serna, y que confiere al poema cierto hermetismo. En este sentido, muchos de estos poetas comienzan su andadura a lomos de los vientos vanguardistas que soplaban por aquellos años. Son libros ultraístas Fábula y signo (1932), de Salinas, Imagen (1921), de Gerardo Diego, o Inquietudes, de Concha Méndez,  y claramente surrealistas, Un río, un amor (1929) y Los placeres prohibidos (1931), de Cernuda, tanto como la poesía cósmica de Espadas como labios (1932), La destrucción o el amor (1934) y Sombra en el paraíso (1939), de Aleixandre. 
Paralelamente, y haciendo honor a ese gusto de los poetas del 27 por conjugar modernidad y tradición, ya desde el comienzo surge en ellos una veta popular que no desprecia lo humano. Canciones (1927), Romancero gitano (1928) y Poema del cante jondo (1931) de Lorca, Canciones de mar y tierra (1930), de Concha Méndez, o Marinero en tierra, de Alberti, serán ejemplos de esta veta que bebe de lo tradicional. En ellos, la dicción sencilla, la emoción, la métrica popular, se combinan armoniosamente con las nuevas metáforas, con ese aire nuevo que traían las vanguardias. Es lo que Guillén, tan amante de las décimas, del soneto y de otros formas estróficas clásicas, llamó poesía compuesta.
Por otra parte, el deseo de perfección formal será uno de los motivos que los acerquen a los clásicos. Utilizan formas estróficas tradicionales, como hace Gerardo Diego en Versos humanos (1925) –de título significativo-, Cernuda en Égloga, elegía y oda, o el Alberti de Cal y canto (1927).  En este sentido, es necesario recordar su fervor por la obra de Góngora, en la que veían la creación de un lenguaje especial para la poesía, radicalmente alejado del uso corriente, una especie de subcódigo artístico muy cercano a la teoría de Ortega y a su concepto de arte para minorías. Quizá el libro más destacable en este aspecto sea este de Cal y canto, donde Alberti utiliza con gran maestría procedimientos formales del gran poeta barroco: cultismos, hipérbatos, elipsis, motivos mitológicos, así como estrofas y rimas típicamente gongorinas.
Finalmente, un joven poeta tutelado por muchos de estos escritores del 27, Miguel Hernández, mostrará esta fascinación gongorina en su primer libro, Perito en lunas (1933): libro de imaginario mitad barroco, mitad ultraísta, compuesto en octavas reales –la estrofa del Polifemo de Góngora- y sonetos. Una maestría, entre clásica y moderna, que repetirá en El rayo que no cesa (1935), donde ha asimilado ya toda la fuerza expresiva de los grandes clásicos (Garcilaso, Góngora, Quevedo) y el arrebato amoroso de los poetas del 27.
6.3. La tendencia a la rehumanización en la poesía de la generación del 27. Poesía surrealista, neorromántica, social… Y etapa de posguerra. Autores y obras más destacados.        
El carácter fugaz y efímero de las vanguardias, el desgaste de esa poesía pura y antisentimental, así como una serie de crisis personales que afectan a varios de sus componentes, más, finalmente, el trágico estallido de la Guerra Civil española, hacen girar la poesía de esta generación hacia caminos distintos. 
El culto a Góngora marcó una cima y el descenso de los ideales esteticistas hacia nuevas rutas, más humanas. Se recupera lo sentimental y de las vanguardias solo va a quedar aquella que nunca renunció a lo humano: el surrealismo. Una fuerte crisis personal dicta a Rafael Alberti Sobre los ángeles (1929), libro complejo y oscuro, escrito bajo la influencia del simbolismo y el surrealismo, pero que expresa pasiones: la angustia y confusión que lo asedian al haber perdido el paraíso de la infancia y su inocencia. El abandono de las formas métricas tradicionales en beneficio del verso libre refleja mejor esa angustia. 
Algo semejante ocurre con Poeta en Nueva York (1929) de Lorca. En este libro también es el surrealismo quien ofrece al poeta la manera más adecuada de mostrar un alma torturada por lo que ha visto. El verso libre, la ruptura de la sintaxis, la desfiguración de la realidad a través de imágenes alucinadas, el mundo incoherente de los sueños, las metáforas atrevidísimas… Lorca comunica una experiencia desgarradora a través de un lenguaje hermético. 
La Guerra Civil empujó con trágica fuerza en este proceso de humanización: el Alberti comprometido con el Partido Comunista y con esta guerra que se les viene encima aparece en El poeta en la calle (1935), poesía de corte social, comunicativa, de gran sencillez. Pero en esta tendencia quienes más sobresalen son, sin duda, Dámaso Alonso, que con Oscura noticia (1944) e Hijos de la ira (1944) abre la vía a lo que luego se denominará poesía desarraigada, una lírica hondamente humana, de enorme y dolorido sentir; y el epígono del 27, Miguel Hernández, en Viento del pueblo (1937) y en Cancionero y romancero de ausencias (1938).
Se recupera entonces el latido humano. Ejemplos de este proceso de rehumanización se pueden citar muchos: Alondra de verdad (1941), de Gerardo Diego, un conjunto de 42 sonetos que cantan las bellezas de la ciudad y del campo; Clamor, de Jorge Guillén, obra en la que trata problemas humanos como la injusticia, la guerra, el hambre o la amenaza de destrucción nuclear; Las nubes (1940), de Cernuda, tan cercano a Bécquer, tan neorromántico; Historia del corazón (1954), de Aleixandre, una poesía que su mismo autor llamaba histórica…
Tras la guerra, la muerte callará a Lorca, el exilio dispersará a la mayoría (Salinas, Cernuda, Alberti…), y la dictadura arrinconará –más o menos- a los que se queden (Aleixandre, Gerardo Diego, Dámaso Alonso…). En general, esta poesía del exilio profundiza en esta tendencia humanizadora, en muchas ocasiones con un fuerte componente existencial, de indagación sobre el misterio de la existencia. Aparecen ahora los temas propios del exiliado: la nostalgia, el desarraigo, la preocupación por el destino del país… Testimonio de ello son algunos de sus últimos libros: Desolación de la Quimera (1956), de Cernuda, Entre el clavel y la espada (1941), de Alberti, Hombre y Dios (1955) de Dámaso, o El contemplado (1946) de Salinas.
Toda esta rica y compleja trayectoria ha dado lugar a un conjunto poético que no ha dejado de influir en el devenir de la poesía española posterior, hasta llegar a nuestros días.

� Lorca dirá en una ocasión: “Si soy poeta por la gracia de Dios (o del demonio), no lo soy menos por la gracia de la técnica y del esfuerzo.


� El interés que suscitó su obra se aprecia en la gran cantidad de estudios teóricos que se realizaron sobre su figura (excelentes los de Dámaso Alonso).


� El versículo se caracteriza por su longitud (a veces puede llegar a confundirse con la prosa) y por la falta de acentuación regular y de rima; el ritmo se mantiene a partir de repeticiones de todo tipo: palabras, estructuras sintácticas, aliteraciones, etc.





� Ejemplo de ello es la figura de Ignacio Sánchez Mejías, amigo que compartió inquietudes con el grupo y a cuya muerte compuso Lorca un famoso poema.


� Publica en la revista un manifiesto a favor de una “poesía impura como un traje, como un cuerpo, con manchas de nutrición y actitudes vergonzosas...”.
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