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Tema 1. Enfrentamiento entre una moral autoritaria y el deseo de libertad.

1. Destino trágico, frustración, convencionalismo social…

2. Bernarda, símbolo del autoritarismo.

3. Adela y María Josefa, símbolos de libertad.

4. Actitud de las otras hijas y de las criadas ante el autoritarismo.

Tema 2. Temas principales y secundarios.

1. El papel y la situación de la mujer en la obra.

2. Diferencias sociales.

3. Hipocresía y honra.

4. Odio y envidia.

Tema 3. Los personajes.

1. Características de los personajes: principales, secundarios, aludidos…

2. Relaciones entre los personajes.

Tema 4. Realidad y poesía.

1. Referentes reales y sociales de la obra.

2. Elementos poéticos en esta obra: símbolos, uso del verso, figuras literarias…

Tema 5. García Lorca y el teatro anterior a 1936.

1. Teatro que triunfa en la época: Benavente, teatro costumbrista y de humor, teatro en verso.

2. Teatro innovador: Valle-Inclán y es esperpento, Unamuno, Azorín…

3. Federico García Lorca: farsas, obras vanguardistas, tragedias…
“LA CASA DE BERNARDA ALBA”

FEDERICO GARCÍA LORCA

1. ENFRENTAMIENTO ENTRE UNA MORAL AUTORITARIA Y EL DESEO DE LIBERTAD.

El tema principal del teatro lorquiano –y por excelencia el tema central de “La casa de Bernarda Alba”- es el enfrentamiento entre dos fuerzas contrapuestas: tiranía y libertad, o “principio de autoridad” y “principio de libertad”. También se ha hablado del conflicto entre ‘realidad’ y ‘deseo’; ‘rebeldía’ contra ‘represión’; o ‘naturaleza’ contra ‘tradición’.

Estas dos fuerzas son las que constituyen el eje fundamental en torno al cual giran una serie de subtemas, consecuencias del tema principal: la represión, la rebeldía, la frustración, el amor, la muerte... La carencia de libertad, que supone carencia de amor, es la idea más importante que preside el conflicto entre individuo y sociedad. Se ha dicho que la obra representa también el conflicto entre la realidad y el deseo. La realidad es el mundo de la autoridad, de las convenciones sociales, de las tradiciones; el deseo es el mundo de los anhelos, de la naturaleza, de la libertad.

La tiranía o autoridad impuesta por Bernarda es totalmente irracional. Ella afirma a la Poncia en el acto II: “No pienso. Hay cosas que ni se pueden ni se deben pensar. Yo ordeno.” Y esa autoridad se une a su voluntarismo: las cosas han de ser como ella quiere que sean, y no admite otro punto de vista, nada que vaya en contra de su voluntad. Para Bernarda nunca pasa nada y nunca pasará nada, pues es lo que está de acuerdo con su voluntad. Y sin embargo sabe que va a estallar una “tormenta” –como ella misma dice-, pero cree que esta tormenta puede ser acallada mediante la fuerza de su autoridad.


La Poncia va a advertir a Bernarda del peligro que corre esta actitud totalmente inconsciente: “No pasa nada por fuera. Eso es verdad. Tus hijas están y viven como metidas en alacenas. Pero ni tú ni nadie puede vigilar por el interior de los pechos.”   


El poder de Bernarda no tiene límites y va a llevarlo hasta sus últimas consecuencias. Es el poder de un matriarcado establecido tras la muerte del marido. Bernarda se convierte casi en un hombre –“bregando como un hombre”, le dice su vecina Prudencia-, que asume el papel masculino de dominio sobre la mujer. De hecho, en una representación el papel de Bernarda fue asumido por un hombre.


También el poder de Bernarda se presenta en estado puro. Tanto el bastón –símbolo de la autoridad-, como el lenguaje de este personaje (prohibiciones y órdenes) son manifestaciones del poder absoluto que ejerce.


Todas van a querer salir del lugar en que se encuentran. Las palabras que María Josefa pronuncia, en el primer acto, desde el interior resumen el deseo de sus nietas: “¡Déjame salir!” En las palabras de la abuela están la verdad y el fondo de la obra. Su locura aparente es la expresión del sentimiento general: desde la locura es la cordura.


El hombre, en su estado natural, se puede considerar libre. Es la sociedad la que impone una serie de reglas y de normas que oprimen al individuo. Las hijas de Bernarda desean ser libres, volver al estado natural que les es propio. Por ello verán en la casa la cárcel que les impide salir al exterior, al campo, a la naturaleza; verán en el luto, en el negro de la pena, la antítesis del mundo lleno de color que hay en el exterior, y que podría representar el vestido verde que saca Adela; verán en su condición de mujeres la imposibilidad de alcanzar la libertad de la que gozan los hombres; verán en las convenciones sociales la más grande las cortapisas a los deseos de realización interior, sobre todo el concepto social del qué dirán.


Bernarda va a actuar de manera tiránica y voluntarista ante todo lo que se presenta. La advertencia de la Poncia irá tomando forma de realidad poco a poco. Surgen dos actitudes contrarias: la sumisión y la rebeldía. La primera de ellas es producto de la resignación ante lo que se considera que no se puede cambiar (“Cada clase tiene que hacer lo suyo” o “Eso tiene ser mujer”). Esta postura está representada, en mayor o menor grado, por todas las hijas de Bernarda, a excepción de Adela. La segunda actitud –la rebeldía- es la no aceptación de lo que está establecido, y que aparece representada por Adela. El luto coge a ésta en los peores años de su vida, con veinte años, cuando puede vivir. Por eso proclama desde un principio: “No, no me acostumbraré... ¡Yo quiero salir!” Y son su fuerza y su pasión las que hacen que Adela encarne la libertad: “¡Mi cuerpo será de quien yo quiera!” o “¡Lo tendré todo!”... “me iré a una casita sola donde él (Pepe) me verá cuando quiera, cuando le venga en gana. Aunque sea “una corona de espinas” y aunque se case con su hermana, está dispuesta a convertirse en la amante de Pepe el Romano. 


El enfrentamiento entre la tiranía y la libertad alcanza su punto culminante cuando Adela rompe el bastón de mando de su madre, tras pronunciar unas desafiantes palabras en las que se rebela de manera clara contra Bernarda: Pepe es su único dueño y ella es su mujer. El hecho de romper el bastón supone la ruptura del símbolo, que lleva consigo fundamentalmente la ruptura con el mundo que la rodea; es el desafío abierto y total contra la moral establecida y que encarna Bernarda.


No obstante, el enfrentamiento que se establece entre lo natural y lo social, entre la realidad y el deseo, entre la autoridad y la libertad, acaba de manera trágica. Es una lucha contra la corriente, y esa corriente termina por arrastrar la libertad. Adela se suicida tras la conversación con Martirio y tras quedar descubiertas sus relaciones con Pepe. Pepe está en el corral, y la enfurecida Bernarda le dispara, aunque no lo alcanza. Adela, creyendo que su amante ha muerto, se encierra y se ahorca.


El suicidio de Adela significa el fin de una actitud y la vuelta a la “normalidad” de Bernarda. Vuelven a imponerse su autoridad y su voluntarismo: “Nos hundiremos todas en un mar de luto. Ella, la hija menor de Bernarda Alba, ha muerto virgen. ¿Me habéis oído? ¡Silencio, silencio he dicho! ¡Silencio!” Así concluye la obra, con la misma palabra con que Bernarda hace su aparición en escena. Continúa sin pasar nada; las apariencias deben seguir siendo guardadas; el dolor queda sometido a las apariencias y convenciones sociales, e impone de nuevo su autoridad.


La muerte –la marginación- es, en definitiva, el destino trágico del amor oculto, del amor prohibido, del amor perseguido. La muerte –la marginación- es el destino trágico de aquellos seres que se obstinan en caminar por senderos distintos a los de su tiempo y su sociedad. Se nos revela, pues, la lucha que se desarrolla dentro del ser humano entre dos tendencias opuestas: la de obedecer la norma social y moral (impuesta por la fuerza) a costa de vivir en la tristeza y la frustración. Y la de rebelarse y buscar una libertad de vida, una libertad amorosa: el amor exige la libertad para realizarse. Del choque entre las dos fuerzas surgen la tragedia y la muerte. Tal es el sentido pleno y máximo de “La casa de Bernarda Alba”.

2. TEMAS PRINCIPALES Y SECUNDARIOS.

     El tema principal es el enfrentamiento entre la tiranía y la libertad. La obra que analizamos es una crítica de Lorca contra el abuso y la perversión de la autoridad. “La casa de Bernarda alba” manifiesta el conflicto entre lo que el individuo cree y siente, y lo que la sociedad quiere que crea y sienta. Se establece el enfrentamiento entre ambos, del cual suele salir vencedora la sociedad, ya que tiene una mayor fuerza, y termina por someter al individuo o aniquilarlo. Ante el dilema de individuo o sociedad, Lorca expresa claramente –sobre todo en el personaje de Adela- su inclinación por el individuo.

Y, en torno a este eje, se encuentran una serie de temas secundarios, íntimamente relacionados entre sí: el clasismo y los prejuicios sociales, la preocupación por la honra y la hipocresía, el amor y sus distintas facetas…
Un importante lugar ocupa el que se refiere a las características de la sociedad española de 1936, y a la situación que la mujer tiene en ella y el papel que desempeña. 

La moral del pueblo está presidida por una concepción hipócrita de lo bueno y de lo malo. Contra esta moral arremete Lorca de una manera crítica. Es una moral tradicional regida por las convenciones sociales, que presionan a los individuos, puesto que se hallan sujetos al qué dirán, a la crítica y a la murmuración más feroces. Bernarda pretende que sus hijas se mantengan dentro del decoro debido; sin embargo, ella quiere saber lo que sucede en el pueblo, estar en el secreto de los vecinos. 

Entre los valores morales que el pueblo posee, hay algunos esenciales, como la moral sexual, que conduce a la mujer a una situación de extrema represión. En este aspecto, encontramos el caso radical y de mayor dramatismo en el episodio de la hija de la Librada. La muchacha queda embarazada estando aún soltera, y mata a su hijo, cuando nace, para esconder la deshonra; sin embargo, los perros desentierran al niño y lo ponen ante la puerta de la asesina. Se oyen los gritos de las gentes del pueblo que arrastran a la mujer para matarla. Los gritos de Bernarda –desde la ventana- se unen a los de la gente en la calle; y a ellos la angustiosa defensa de la hija pequeña de Bernarda, Adela, que está manteniendo relaciones con el novio de su hermana Angustias, Pepe el Romano, y que sin duda se está viendo a ella misma en esta mujer. 

La moral tradicional y otros valores de la sociedad afectan de manera distintas a las diversas clases. En “La casa de Bernarda Alba” hay una evidente estratificación social, que ya se observa al comienzo de la obra.


La clase más acomodada está representada por Bernarda, dominadora de todo lo que le rodea y cuya autoridad no sólo es ejercida sobre sus hijas, sino también sobre todos los que la rodean. 
En Bernarda existe el orgullo de casta, la conciencia de que pertenece a una clase superior. A sus hijas les recuerda continuamente su condición, el haber nacido con “posibles”. Por esta razón prohibió a Martirio un noviazgo, y por ello le dice Bernarda a la Poncia: “No hay en cien leguas a la redonda quien se pueda acercar a ellas. Los hombres de aquí no son de su clase.” Y esta clase social aparece muy unida a la condición de ser mujer: “¿Es decente que una mujer de tu clase...?”, dice Bernarda a Angustias por estar mirando a los hombres por las rendijas de las ventanas. Por ello se ha de evitar el comportamiento considerado poco decente dentro de la familia. Así, Bernarda habla de las tías de sus hijas como mujeres “blandas y untuosas y que ponían los ojos de carnero al piropo de cualquier barberillo”.

Sin embargo, entre las hijas existe una diferencia también. Todas son hijas de la misma madre, pero la mayor, Angustias, es hija de un primer marido. Angustias es la única heredera de aquel hombre, que le dejó en buena situación. Ello va a provocar las malas palabras, las envidias hacia esta hermana, pues su posición le permite acceder a lugares que ellas no pueden. Por ejemplo, es la prometida de Pepe el Romano, que se casa con ella por el dinero. Y Angustias lo tiene asumido, por lo que dice a sus hermanas: “¡más vale onza en el arca que ojos negros en la cara!”


La relación entre Bernarda y la Poncia es realmente curiosa. La criada lleva muchos años sirviéndola, y le da consejos, le advierte situaciones, le comenta lo que se dice. Pero Bernarda mantiene su orgullo de casta, de clase: “Me sirves y te pago. ¡Nada más!” Entre ellas surge un odio callado, un rencor muy fuerte de la criada hacia el ama. La Poncia conoce su propia inferioridad social y sus orígenes (la madre de la Poncia fue una cualquiera), lo que Bernarda le recuerda con cierta frecuencia. 

La Poncia ejerce su poder sobre quien se encuentra por debajo de ella: la Criada, a la que manda con autoridad y tiranía. Y ésta, a su vez, se permite ser despótica con la Mendiga que aparece al comienzo de la obra pidiendo las sobras de la comida.


Es un caso claro de la proyección del propio rencor, de la frustración de no poder con el que se encuentra por encima, dominando entonces al que se halla por debajo.

Evidentemente, y relacionado con la sociedad, no podemos olvidar el papel que LA MUJER desempeña en esta sociedad.


Desde las primeras intervenciones, es posible observar cuál es el papel que la mujer representa en la sociedad. Bernarda habla exageradamente de los “ocho años” que ha de durar el luto por la muerte de su marido, tiempo que podrán aprovechar las hijas en bordar el ajuar. Y dice: “Esto tiene ser mujer”; y añade: “Hilo y aguja para las hembras. Látigo y mula para el varón”. La intervención de Magdalena resume todo un sentir acerca de esta condición: “Malditas sean las mujeres”.


En esta situación, la mujer queda reprimida. No se le permite tener el contacto natural con el hombre, excepto a Angustias porque va a casarse con Pepe, y siempre dentro del recato y la decencia debidos a una mujer. Sin embargo, el hombre necesita dar salida a su instinto sexual, por lo que es comprensible que acuda a una prostituta para saciar sus ansias. Adela exclamará: “Se les perdona todo”. Y añade Amelia: “Nacer mujer es el mayor castigo”, es decir, no el hecho de nacer, sino el de nacer mujer. De igual modo, la Poncia culpa a Adela de ser la responsable de lo que ocurre con Pepe, puesto que ella lo ha provocado, y “un hombre es un hombre”, lo cual quiere indicar que la mujer es la que debe mantener a raya al hombre, el cual realiza su papel de macho. Y, en otro momento, dirá que los hombres van a lo suyo, terminan por irse a la taberna en vez de estar en casa, y la mujer ha de aceptar la situación.


Las hijas de Bernarda verán en los hombres que trabajan fuera –los segadores-, que cantan alegres cuando vuelven de su trabajo, que disfrutan de la vida en los momentos de descanso, la libertad ansiada y que a ellas –por el hecho de ser mujeres- les está prohibido.


Toda esta situación ha de llevar a diversas actitudes: sumisión, resignación o rebeldía. Cada una de las hijas adopta una actitud diferente. Indudablemente, la actitud más frecuente de la mujer era la de sumisión o resignación, es decir, la aceptación de su propia condición como algo que no se podía cambiar. Y la rebeldía –tantas veces interna- era acallada por la fuerza tiránica de la autoridad.


La idea de la decencia, del recato y de la virginidad está en el centro de la mentalidad sexual de Bernarda. El matrimonio (con un hombre de su clase) es el único cauce permitido a la mujer para que salga del encierro, para que pueda satisfacer sus anhelos o su amor. Cuando este cauce está vedado o es difícil, el amor y el deseo han de tener salida por otros lugares: el amor escondido (y, según la moral imperante, prohibido), de espaldas a la sociedad y a la propia familia. Esto explica que Adela mantenga relaciones ilícitas con Pepe el Romano –novio de su hermana mayor-, y es lo que desencadena el final trágico de la obra, que es el fin trágico de una mujer que se rebela contra un mundo –representado por su madre, por el qué dirán-. 

El suicidio de Adela se puede interpretar como un suicidio pasional: muerto el amante, la vida de Adela carecería de sentido, se vería obligada a permanecer encerrada dentro de los muros de su casa para el resto de sus días, condenada por su familia y por la sociedad. Pero Pepe el Romano no ha muerto, sino que ha huido en su jaca; Adela cree que ha muerto. El juego de apariencias y el temor a la realidad la empujan al suicidio. ¿Cómo podemos entender, entonces, este final? Quizás, Lorca, sumido en un profundo pesimismo vital, nos ofrezca una reflexión sobre la frustración del ser humano: la persona que aspira a ser libre y a gozar con plenitud de la vida y del amor se ve condenado por su sociedad.
3. LOS PERSONAJES.

Los personajes que aparecen en escena en “La casa de Bernarda Alba” son todos femeninos. Si bien la figura masculina ocupa un lugar esencial en el desarrollo del drama, sobre todo Pepe el Romano.


Lorca hace uso de estos personajes para expresar las constantes de su obra, y las preocupaciones que ocuparon su existencia. De ahí que los personajes sean representativos, lo que no les resta en absoluto su individualidad.


El personaje de BERNARDA –cuyo nombre significa “con fuerza de oso”- es, sin duda, el principal de la obra, que adquiere unas enormes dimensiones. Es la representación exagerada de la represión, de la autoridad, que más bien sería propia de un hombre en esa época. Por ello es comparada con un varón: “Siempre bregando como un hombre”, y realmente representa la autoridad masculina que el hombre ha ejercido sobre la mujer. Se convierte así en una familia matriarcal.


Bernarda es “mandona”, “dominanta”, “tirana”, según la Poncia. Lorca le concede un lenguaje de poder: en su boca sólo hay órdenes y prohibiciones; y le otorga el bastón, que siempre lleva en escena, como símbolo de la autoridad.


Pero, sobre todo, Bernarda representa y encarna –de manera extrema- las convenciones sociales del pueblo. Las tradiciones, normas morales y sociales, han sido totalmente asumidas por ella, especialmente lo concerniente a la moral sexual: frente a los impulsos eróticos, ella pone la decencia y su obsesión por la virginidad. Esto va desde un intento por controlar todo lo que le rodea, hasta guardar las apariencias y evitar así las críticas de los vecinos.


Su autoridad irracional se une a su voluntarismo, a un querer que todo sea como ella desea, sin importarle la realidad o lo que bulle en el interior de sus hijas. Se ha de hacer lo que ella dice o lo que desea, pues son mujeres y de una condición social acomodada. 

Por todo ello, cuando Adela se suicida insiste en ese guardar las apariencias. Allí no ha pasado nada, y su hija ha muerto virgen. Precisamente esta muerte ha sido provocada por esa actitud opresiva y por la falta de miras de su madre, a lo que se añade la mentira de su hermana Martirio.


Sin embargo, Bernarda no es un ser malévolo en cuanto a que haga uso de una autoridad que no le corresponde, sino que es malévolo por el uso que hace de ese poder.


Las cinco HIJAS de Bernarda desempeñan funciones distintas, pero las cinco están sometidas a su madre y desean salir del lugar en que se encuentran. En todas ellas hay unos deseos sexuales o eróticos reprimidos, que las conducen a actitudes diversas, que van desde la sumisión o resignación hasta la más clara rebeldía.


ANGUSTIAS es la mayor, tiene treinta y nueve años, y es hija del primer matrimonio de Bernarda. Es la única heredera de su padre, lo cual provoca cierta envidia entre las hermanas y, lo que es más importante, que Pepe el Romano quiera casarse con ella, pese a la edad y a la falta de encantos de Angustias. Pero es una mujer sin ilusión verdadera, sin pasión, lo que contrastará fuertemente con Adela e incluso con Martirio. Sólo desea salir del “infierno” en que se encuentra metida. Es sujeto pasivo de las pasiones e intereses de las demás.

MAGDALENA es la primera hija del segundo matrimonio de Bernarda. Tiene treinta años, y hubiera deseado ser un hombre para acceder a la libertad. En ella se da una actitud contradictoria: unas veces desea liberarse, como cuando exclama “¡Malditas sean las mujeres!”; y otras se somete, considerando que cada clase ha de hacer lo que le corresponde. Su carácter es escéptico y fatalista.

AMELIA tiene veintisiete años. Es un personaje medroso, tímido y resignado. De todas las hermanas es la que menos función desempeña en la obra; es el personaje más desdibujado. Se ha hablado de la posible significación de su nombre, procedente del griego, y que significa “sin miel”.


MARTIRIO tiene veinticuatro años. El simbolismo de su nombre es evidente. Es un personaje resentido, pues su madre le impidió casarse porque el pretendiente no era de su clase. Este resentimiento va a provocar que, enamorada de Pepe el Romano, cometa la vileza de espiar y descubrir a su hermana Adela, lo que va a provocar finalmente el suicidio de ésta. Su actitud ante los hombres es turbia: parece tenerles miedo, y, sin embargo, arde en una pasión destructiva. Su mentira será la causa por la que Adela se suicida. Se trata de un personaje muy complejo.


ADELA tiene veinte años. Su nombre significa “de naturaleza noble”. Es la menor de las hermanas, y encarna la más abierta rebeldía frente a lo que representa su madre: quiere salir de la casa, lo que manifiesta desde el comienzo de la obra: “No, no me acostumbraré. ¡Yo quiero salir!”; desafía el luto poniéndose un vestido verde; reclama la libertad de hacer un uso libre de su cuerpo: “¡Mi cuerpo será de quien yo quiera!”, (una idea, por cierto, muy presente más tarde en los movimientos feministas); se convierte en amante de Pepe el Romano, y piensa seguir siéndolo cuando su hermana se case con él, aunque sea ponerse “una corona de espinas”. El momento culminante en su rebeldía es aquel en el que rompe el bastón de mando de Bernarda, al tiempo que exclama: “¡Aquí se acabaron las voces de presidio!”. Sin embargo, su rebeldía va a ser trágica: Adela se suicida tras salir a la luz de su familia sus amores con Pepe, si bien la causa auténtica de su muerte es la mentira de su hermana Martirio, la cual dice que Pepe ha muerto alcanzado por los disparos de Bernarda. Adela muere víctima de la mentira, del odio, de la represión de su propia familia. 


LA PONCIA es la criada principal de la casa. Sus relaciones con Bernarda son curiosas. La ha servido muchos años y podría ser casi de la familia, pero su ama mantiene las distancias de clase, producto de su orgullo de casta. La Poncia interviene en las conversaciones, en los conflictos; aconseja y advierte. Ella asume su condición: “¡Soy una perra sumisa!”. Sin embargo, en ella hay un evidente rencor que manifiesta unas veces de manera abierta –como al comienzo de la obra-, otras veces de manera más delicada o sutil. Conoce los conflictos pasionales de las hijas de Bernarda, y desempeña una función premonitoria de la tragedia. En las conversaciones con las hijas, su modo abierto y descarado de hablar de lo sexual aportará un elemento de contraste y turbias incitaciones. Pero, por encima de todo, Poncia es un personaje inolvidable por su sabiduría rústica, por su desgarro popular y por el sabor, la riqueza y la creatividad de su habla.


MARÍA JOSEFA es la madre de Bernarda y abuela de las muchachas. Aparece en contadas ocasiones, pero sus intervenciones son la voz de la verdad. Este personaje es un genial hallazgo de Lorca: como ciertos personajes de Shakespeare, en sus palabras se mezclarán locura y verdad. Aparentemente se encuentra loca, pero sus palabras son las de mayor cordura, y expresa con ellas el deseo callado que late en el corazón de todas sus nietas: “¡Déjame salir!”, así como también expresa con sus palabras las ansias de libertad (quiere que la dejen ir a casarse junto al mar), el matrimonio deseado por las mujeres, el tener hijos... Además es un personaje cuyas expresiones están llenas de sentido poético. Con sus intervenciones se agrandan líricamente los problemas centrales.


Como hemos dicho anteriormente, no aparece ningún hombre en escena. Pero toda la obra está impregnada de la presencia de PEPE EL ROMANO, que representa al hombre, al sexo masculino, a la masculinidad, al “oscuro objeto del deseo”. Pepe se engrandece por lo que dicen de él los demás, lo que lo convierte en un ser con una aureola legendaria y mítica. Aparece simbolizado en el caballo semental que cocea en la cuadra, caballo al que Adela ve hermoso, blanco, el doble de grande. Y también se le identifica con un “león”, un “gigante”. Se compromete con Angustias para conseguir su dinero, pero mantiene relaciones ocultas con Adela. Es, por tanto, un personaje doble, el cual encarna el deseo oculto que está latente en los corazones de las hijas de Bernarda, y cuya presencia nebulosa y agobiante alrededor de la casa, y con su fuerza destructiva, será uno de los causantes de la tragedia.

Otros personajes que aparecen en escena adquieren menor relieve. Así, la CRIADA. Participa del rencor hacia el ama (y hacia el difunto marido, que la acosaba), aunque se muestre sumisa e hipócrita. Obedece a la Poncia, pero es altanera y ruda con la Mendiga, lo cual muestra la insolidaridad entre las clases sociales. O las vecinas que acuden al duelo, que son un coro que reza y que murmura; y casi se podría hablar de un personaje colectivo. O Prudencia, que visita a Bernarda al comienzo del acto III.


Como vemos, Lorca ha sido capaz de definir una serie de personajes femeninos con una gran fuerza y maestría. Los personajes femeninos de García Lorca son especialmente magistrales. Algunos de ellos son representativos de una fuerza, de una idea –como Bernarda o Adela-; otros son personajes más borrosos. Pero, en cualquier caso, todos son seres individualizados, que adquieren cuerpo dentro de la obra.

4. REALIDAD Y POESÍA.

“La casa de Bernarda Alba” es un drama andaluz altamente poético, aunque no es una obra escrita en verso (bien es verdad que Lorca usa el verso en varias ocasiones; por ejemplo, en el canto de los segadores o en la nana que canta María Josefa).

El lenguaje realista es aquel que no tiene más que un plano: las palabras no significan más que lo que dicen. El lenguaje poético, que va aumentándose “in crescendo”, tendrá dobles valores, alusiones a otra cosa, dobles sentidos y múltiples significados. Los tres actos de la obra son como tres olas, cada una de ellas de mayor tamaño y volumen, las cuales irán creciendo hasta su rompimiento final, que es un maremoto cuya inundación expresa Bernarda en el último parlamento. Y la obra, conforme avanza, va perdiendo realismo para hacerse más poética.
La familia Alba existió en la realidad: Lorca conocía a una mujer llamada Frasquita Alba que, viuda varios años, sometía a sus hijas a una férrea disciplina.

Lorca va a describir un ambiente real lleno de acciones cotidianas: la muerte y el luto que se debía guardar (el doblar de las campanas), las labores domésticas (limpieza de la casa –la criada sale a escena limpiando- , comida –Poncia come pan y chorizo-), la llegada del notario para leer el testamento, el hecho de que Amelia se fije en que Magdalena lleva los zapatos desabrochados, etc. 

La presentación de la casa es igualmente realista; muros blancos, un patio, un pozo,  cortinas de yute con volantes, sillas de anea, puertas con arcos, etc.

Conocemos formas de vida del pueblo, los sucesos cotidianos, las murmuraciones de la calle.

 Las hijas de Bernarda y ella misma han de guardar un largo luto, tiempo que aprovecharán para hacer sus ajuares. Angustias va a ser pedida en matrimonio por Pepe, que la visita y la ve a través de la reja de la ventana. Son éstas costumbres y tradiciones sociales que van engarzadas en el desarrollo dramático.


A estos elementos podemos unir los que conocemos de las labores que se realizan en la casa y de las faenas del campo. Se nos mencionan las gallinas, los perros, el caballo semental.
Sin embargo, no podemos hablar de un drama realista. Realidad y poesía se combinan, la realidad se poetiza. Podemos hablar, por lo tanto, de un realismo poético. 
El lenguaje de “La casa de Bernarda Alba” está empleado con una enorme densidad dramática, por la que muchas frases están cargadas de sentidos dobles, de simbolismo. Los elementos simbólicos desempeñan un papel fundamental en el lenguaje de la obra, lo que le confiere caracteres poéticos. 
Muy significativo entre ellos es el agua, convertida desde el principio en un elemento fundamental.


En una de las primeras intervenciones de Bernarda se dice: “Es así como se tiene que hablar en este pueblo maldito, pueblo sin río, pueblo de pozos, donde siempre se bebe el agua con el miedo de que esté envenenada.” Ese “pueblo de pozos” podemos entenderlo tomando el agua del pozo como símbolo del agua estancada, del agua que no se mueve. Y “pueblo sin río” como símbolo de la falta de vida, de la muerte (recordemos el tradicional simbolismo del río como representación del transcurrir de la vida).


Sin embargo, no deja de ser más que un símbolo, un elemento literario usado por Lorca, pues cuando discuten Martirio y Adela a causa de Pepe el Romano, Adela dice: “Él me lleva a los juncos de la orilla”. Su madre ha dicho que en aquel pueblo no hay río. Entonces, ¿de qué río habla Adela? Es meramente, por tanto, un símbolo que establece el contraste entre el mundo exterior y el interior, y que va entretejiendo otros aspectos en el desarrollo dramático.


La madre de Bernarda, María Josefa, hace uso del símbolo del agua. Por ejemplo, grita en su locura –no exenta de la mayor cordura- que desea irse a casarse a la orilla del mar. Y esta misma expresión la utiliza después la abuela en un canto (“vámonos a la orilla del mar”). También María Josefa pide “agua de fregar siquiera, para beber”.  


Así pues, el agua adquiere en Lorca el significado de lo vital, de la fuerza de la vida, de lo erótico. El pozo es el símbolo de la falta de movimiento, de la muerte. La sed, por tanto, representará el ansia de saciar todos los deseos vitales. 

Otro elemento simbólico que merece destacarse es la presencia de los colores. Casi todos los colores que aparecen son blancos y negros. Esto nos acerca, en primer lugar, a lo que Lorca señala tras la nómina de personajes que intervienen: “El poeta advierte que estos tres actos tienen la intención de un documental fotográfico.” Y los documentales fotográficos en la época no podían ser más que en blanco y negro. 


Los muros de la casa son blancos, que contrastan con los vestidos negros del luto; negro es el traje de María Josefa, pero en su cuello lleva unas perlas, blancas; en blanco y negro es el retrato de Pepe el Romano que Martirio guarda entre las sábanas, y sólo con una foto puede poseerlo; negros son los ojos que, según Angustias, valen menos que el dinero; negro es de nuevo “el mar de luto” en que se sumergen tras la muerte de Adela, que es amortajada como doncella. El simbolismo del blanco –la luz, la alegría-, frente al negro –la pena-, están presentes en la obra. Y paradójicamente en un pueblo de Andalucía, que es una región llena de un número ilimitado de colores y tonalidades.


Los únicos colores que aparecen son el vestido verde que Adela presenta, con el que desafía la norma social y rompe el luto, y que simboliza las ansias de vivir, la alegría, lejos del sometimiento frustrante de la casa. Es la ilusión frustrada de Adela. El verde simboliza la esperanza, pero también adquiere en Lorca una clara relación con la muerte (“Verde que te quiero verde”). Y aparece un abanico de colores, que Bernarda rechaza como impropio del luto en que se encuentra.


La casa es símbolo de la falta de libertad, es la prisión o cárcel, que contrasta con el campo o el mar que son símbolos de la libertad. 


Los deseos y anhelos reprimidos encuentran sus símbolos en el olivar, que es el ámbito de los encuentros eróticos; las estrellas, que adornan el cielo por la noche, simbolizan los sueños, lo lejano e inalcanzable; las flores son símbolo del amor, la pasión y el deseo (una corona de flores lleva Paca la Roseta cuando regresa al pueblo tras su experiencia sexual con los hombres, y también María Josefa cuando aparece al final del primer acto “ataviada con flores en la cabeza y en el pecho”); el caballo simboliza la pasión amorosa, el deseo, el instinto; y en el caballo garañón que da coces contra la puerta de la cuadra se simbolizan la fuerza natural, el instinto, la pasión desenfrenada, la virilidad y los impulsos vitales reprimidos (la figura del caballo se asocia con Pepe el Romano). Adela es una “mulilla sin desbravar”, que recuerda a las yeguas que ha de cubrir el caballo garañón. Y al final de la obra Adela será un “caballo encabritado” ante las palabras de Martirio que le advierte que no permitirá las relaciones con Pepe. Hay otros símbolos: el bastón, con el que siempre aparece Bernarda, es emblema de la autoridad (roto por Adela al final de la obra); el hecho de que se caiga la sal es un símbolo de mala suerte; el anillo de compromiso que regala Pepe a Angustias tiene tres perlas, ante lo que Adela comenta que el anillo de pedida ha de ser de diamantes, pues las perlas simbolizan lágrimas; la oveja que aparece en brazos de María Josefa es la imagen del niño y de la fertilidad, y también puede ser la imagen del sacrificio (Adela entregando su vida al servicio de la libertad).

Y simbólicos son los nombres de los personajes: Bernarda (con la fuerza de un oso), Martirio, Angustias, Adela (de naturaleza noble), Magdalena, Poncia (la que se lava las manos, como Poncio Pilatos), María Josefa (los nombres de María y José, padres de Cristo). Los personajes en ocasiones se animalizan: la Poncia es un perro, Pepe el Romano se identifica con un león, Magdalena “cara de hiena”, Bernarda “cara de leoparda” (estos dos últimos ejemplos en boca de María Josefa).
A ello hay que añadir la presencia de numerosas metáforas, comparaciones, hipérboles y paralelismos. Encontramos diversos ejemplos de este lenguaje poético, sobre todo en boca de Adela: “... por encima de mi madre saltaría para apagarme este fuego que tengo levantado por piernas y boca”; “A un caballo encabritado soy capaz de poner de rodillas con la fuerza de mi dedo meñique”
Nunca se insistirá bastante en el papel que desempeña el lenguaje tanto en la creación de la inolvidable atmósfera dramática como en la individualización de los personajes, en el hecho de darles su dimensión carnal. Gracias al lenguaje, se crea la atmósfera dramática y el drama se hace poético. 

Posiblemente, las frases que mejor aclaran la idea de García Lorca sobre el teatro son éstas, formuladas en 1936 cuando leía a sus conocidos “La casa de Bernarda alba”: “El teatro es la poesía que se levanta del libro y se hace humana. Y al hacerse, habla y grita, llora y se desespera. El teatro necesita que los personajes que aparezcan en escena lleven un traje de poesía y al mismo tiempo que se les vean los huesos, la sangre. Han de ser tan humanos, tan horrorosamente trágicos y ligados a la vida y al día con una fuerza tal, que muestren sus traiciones, que se aprecien sus olores y que salga a los labios toda la valentía de sus palabras llenas de amor o de ascos.” Y Lorca lo consigue, y todo esto no lo hace el autor en verso, sino en prosa. Hay casi una total ausencia de verso. 

La dramaturgia lorquiana representa la incorporación a la escena contemporánea de un “teatro poético”, que no ha de identificarse con el teatro español en verso  del momento, de filiación modernista, al margen de que reciba influjos de ambos (Lorca admiraba a Marquina, por ejemplo). Para Lorca el “teatro poético” es el que plantea los grandes problemas de la condición humana; “poesía” designa aquí la capacidad creadora y la existencia de un lenguaje dramático que recoja la intensidad y la riqueza léxica y conceptual de la gran poesía clásica, desde Esquilo hasta Calderón.
5. GARCÍA LORCA Y EL TEATRO ANTERIOR A 1936.

Antes de presentar las diversas tendencias del teatro español del primer tercio del siglo XX, hay que tener en cuenta las circunstancias que rodean a este género.

En primer lugar, y debido al teatro como espectáculo, cobran mucha fuerza los condicionamientos comerciales: predominan los locales privados, y los empresarios –para hacer negocio- deben tener en cuenta los gustos de un público casi totalmente aristocrático y burgués.

Esto supone limitaciones y problemas en dos terrenos. 

a) En lo ideológico son pocas las posibilidades de un teatro cuya crítica vaya más allá de lo que el público burgués pueda tolerar. Por ello, hay un teatro crítico dentro de los límites establecidos, y un teatro que defiende claramente los valores conservadores y tradicionales.

b) En lo estético hay fuertes resistencias a las experiencias innovadoras y a las nuevas tendencias, que sí triunfan en la poesía.

Aquellos autores que, por alguna de estas dos razones, no responden a las condiciones imperantes, se ven ante el dilema de claudicar ante ellas o resignarse a que su obra (con alguna excepción) quede relegada a la “lectura” minoritaria.

El teatro español en el primer tercio del siglo XX presenta las siguientes tendencias, repartidas en  dos frentes:

a) El teatro que triunfa, continuador en gran parte –aunque con ciertas novedades- del que imperaba en la segunda mitad del siglo XIX (teatro costumbrista, “alta comedia”, drama posromántico de Echegaray…). Se sitúan en esta línea:

· Una comedia burguesa, con Benavente y sus seguidores, en la que hay algún atisbo de crítica social.

· Un teatro en verso, neorromántico y con las adquisiciones formales del Modernismo, de orientación ideológica netamente tradicionalista.
· Un teatro cómico, en el que predomina un costumbrismo tradicional en este sentido se emparenta con la zarzuela, teatro musical).

b) El teatro que pretende innovar, sea aportando nuevas formas, sea proponiendo nuevos enfoques ideológicos, o ambas cosas a la vez. En tal línea se hallan:

· Las aportaciones de algunos escritores del ’98 (Unamuno, “Azorín”) o de Jacinto Grau. Caso especial es el de Valle-Inclán.

· Más tarde aparecen impulsos innovadores, debidos a las vanguardias o a las producciones estéticas del ’27. La obra dramática de García Lorca será síntesis y cima de las inquietudes teatrales del momento.
Comedia de Benavente. Premio Nobel de Literatura en 1922, Jacinto Benavente comenzó su andadura teatral con “El nido ajeno”, obra en la que criticaba la situación opresiva de la mujer en la sociedad burguesa. Pese a que la obra fue vista con buenos ojos por los que pretendían una innovación en el teatro, fue un fracaso de público y fue criticada por el público.
Ante el dilema de seguir por este camino o hacer un teatro más acorde con los límites establecidos, optó por lo segundo. Sus obras atenúan la sátira: critica la hipocresía y los convencionalismos de la clase alta, sin traspasar los límites de lo tolerable. Obtuvo un rotundo éxito. Merecen señalarse títulos como “La noche del sábado”, “Señora ama”; “La Malquerida” y, sobre todo. “Los intereses creados” (deliciosa farsa que utiliza el ambiente y los personajes de la vieja commedia dell’arte, pero que encierra una cínica visión de los ideales burgueses.
Teatro en verso. Continuando hábitos del siglo XIX, pervive una escuela de actores expertos en el arte de la declamación, muy del gusto del público. Además, significa la presencia de escenarios del arte verbal modernista: el verso sonoro, los efectos coloristas, etc.

A todo ello hay que añadir una ideología marcadamente tradicionalista que exalta los ideales nobiliarios, las gestas medievales o los altos momentos del Imperio.

Entre los autores podemos citar a Francisco Villaespesa (“Doña María de Padilla”, “La leona de Castilla”); Eduardo Marquina (“Las hijas del Cid”, “En Flandes se ha puesto el sol”); los hermanos Machado (“La Lola se va a los puertos”, “Julianillo Valcárcel”).
Teatro cómico. Destacan la comedia costumbrista y el sainete.

La comedia costumbrista fue cultivada fundamentalmente por los hermanos Álvarez Quintero (Serafín y Joaquín). En sus obras se presenta una Andalucía superficial y tópica. En un ambiente generalmente acomodado, los únicos problemas parecen ser los sentimentales: todo está bien, el mundo es bueno. Algunos títulos: El traje de luces”, “El patio”.
El sainete está representado por Carlos Arniches. Es hábil en el diálogo cómico, en la expresión “castiza”, en los juegos de palabras. Sin embargo, los ambientes y los tipos (chulapos y chulapas) tienen un cierto convencionalismo populachero. Algunos títulos son “El santo de la Isidra”, “Alma de Dios”, “Don Quintín el amargao”. Más tarde evolucionará a una “tragedia grotesca”: la comicidad envuelve y zarandea a seres desgraciados o insignificantes, por lo que se une lo cómico a lo conmovedor y hay una cierta actitud crítica. A este grupo pertenecen “Es mi hombre” y “La señorita de Trevélez” (crítica de la juventud burguesa ociosa de Madrid).
Debe añadirse la figura de Pedro Muñoz Seca, con obras como “La venganza de don Mendo”, parodia hilarante del drama histórico.
Tentativas renovadoras. Las experiencias innovadoras, de indiscutible interés, resultaron un fracaso.

Ángel Ganivet utilizó la forma de los autos sacramentales para expresar los sentimientos íntimos de sus personajes. Destaca el drama místico “El escultor de su alma”.

Unamuno considera el teatro como un método de conocimiento. En sus obras los conflictos que lo obsesionaban se plasman en densísimos diálogos en boca de personajes en constante exasperación. Algunos títulos son “Fedra” y “El otro”.

“Azorín” se propuso un teatro al margen de las fórmulas dramáticas usuales, oponiéndoles lo irreal y lo simbólico. Títulos: “Old Spain”, “Lo invisible”.

Jacinto Grau se dedicó exclusivamente a un teatro “distinto”, denso, culturalmente ambicioso, original, normalmente inspirado en temas literarios o en grandes mitos. En España obtuvo escaso éxito. Títulos: “El hijo pródigo”, “El señor de Pigmalión”.

Ramón Gómez de la Serna, padre del vanguardismo español, escribe un teatro totalmente distinto al que se solía ver. Guiado por un ideal de “arte arbitrario” y por un “anhelo antiteatral”, la mayor parte de sus obras quedaron sin representar. El lo definía como “un teatro muerto, teatro para leer en la tumba fría”, escrito para “el que no quiere ir al teatro”. Baste citar “Los medios seres”, cuyos personajes aparecen con la mitad del cuerpo totalmente negra, porque poseen una personalidad incompleta, medio realizados y medio frustrados.
Cabe destacar a un autor que, por su originalidad y talento, se distingue del resto: Ramón María del Valle-Inclán.

El estilo de Valle-Inclán se caracteriza por un lenguaje rico y expresivo, unas acotaciones detallistas y extensas, y el uso de contrastes violentos (lo trágico y lo cómico, lo serio y lo burlesco…). Desfilan por sus obras un gran número de personajes, y lleva a cabo continuos cambios de espacio y de tiempo entre las escenas.

Lo más destacado de él es la creación del esperpento, con la que ofrece una visión grotesca, ridícula y deformada de la realidad. Para ello recurre a la caricatura: cosifica y animaliza a los seres humanos y los convierte en fantoches y peleles. Entre las obras de este tipo figuran “Luces de bohemia” y “Martes de carnaval”. 
El teatro en torno al ’27. Además de la producción dramática de algunos autores de la llamada “generación del ‘27”, hay que incluir, por su edad, dramaturgos como Casona o Max Aub.

En estos autores se produce una depuración del “teatro poético”, se incorporan las formas de vanguardia, y se intenta acercar el teatro al pueblo. Las compañías “La Barraca” de Lorca o “Teatro del pueblo”, dirigida por Casona, llevan por tierras de España un repertorio variado de obras clásicas y modernas.
Entre los poetas del ’27 destaquemos obras de Rafael Alberti como “El hombre deshabitado”, o de Miguel Hernández como “Los hijos de la piedra”. 

Alejandro Casona ganó el premio “Lope de Vega” con “La sirena varada”, a la que siguieron obras como “Otra vez el diablo” o “Nuestra Natacha”. Más innovador es el teatro de Max Aub, que escribe unas “comedias de vanguardia”, en las que se preocupa por la incapacidad del hombre para comprenderse a sí mismo, para comunicarse y hasta para entrar en contacto con la realidad. Algunos títulos son “Crimen”, “Una botella” o “Narciso”.
En 1927 inicia su carrera Enrique Jardiel Poncela y en 1932 Miguel Mihura escribe “Tres sombreros de copa” (aunque no se estrenará hasta veinte años después).
Con la llegada de las vanguardias (con su carga de ruptura, renovación y originalidad), se escriben obras tan complicadas y ‘antiteatrales’ que a veces no llegaban a representarse porque su puesta en escena era imposible. Pero los autores experimentaron con este género, conscientes de que no gozaría de la aprobación del gran público, y no tenían como objetivo principal la rentabilidad de sus obras.

Y uno de los dramaturgos más relevantes en el teatro de vanguardia fue Federico García Lorca.
Lorca. El teatro de García Lorca es, con el de Valle-Inclán, el de mayor importancia escrito en español en el siglo XX. 

 Sobre Lorca influyen el drama modernista (de aquí deriva el uso del verso), el teatro lopesco (evidente, por ejemplo, en el empleo organizado de la canción popular), el calderoniano (desmesura trágica, sentido de la alegoría) y la tradición de los títeres. La producción dramática de Lorca puede ser agrupada en cuatro conjuntos: farsas, comedias «irrepresentables» (según el autor), tragedias y dramas. 

Comenzó su teatro con “El maleficio de la mariposa” y con el guiñolesco “Títeres de cachiporra”, pero su primer triunfo es “Mariana Pineda” (sobre la heroína que murió ajusticiada en Granada en 1831 por bordar una bandera liberal). Entre las farsas se encuentra “La zapatera prodigiosa”, sobre los anhelos irrealizables: el ambiente andaluz sirve de soporte al conflicto entre imaginación y realidad; y  “Amor de don Perrimplín con Belisa en su jardín”. “Así que pasen cinco años” (sobre la infancia perdida, el amor y la muerte) y  “El público” son sus dos obras más herméticas, son una indagación en el hecho del teatro, la revolución y la presunta homosexualidad –la primera-, y una exploración en la persona humana y en sentido del vivir –la segunda-. Cabe destacar también “Doña Rosita la soltera” (sobre la espera inútil del amor).

La cima de su teatro la compone el grupo de tragedias de ambiente rural: “Bodas de sangre” (la pasión desborda las barreras sociales y morales, pero desemboca en la muerte: una novia se fuga el día de su boda con un antiguo galán; el novio lo mata y él también muere en el conflicto. Destaca el tema del honor femenino en un mundo masculino hostil.); “Yerma” (drama de la esterilidad forzosa en un mundo en el que la maternidad es indicio de realización: una mujer, frustrada por el deseo irrealizable de ser madre y ante la incomprensión de su marido, lo asesina. La obra refleja la fatalidad del destino.);  y,  “La casa de Bernarda Alba” (enfrentamiento entre la tiranía y la libertad, entre la realidad y el deseo: una madre viuda intenta conservar el control sobre sus cinco hijas frente a la libertad exigida sobre todo por la hija menor, Adela, que acabará suicidándose.). 
Estas tragedias suponen una conexión con el teatro de los Siglos de Oro, puesto que poseen algunos aspectos en común: la fuerza del amor, el honor y la honra; la búsqueda de elementos populares como las cancioncillas y la combinación de verso y prosa en los diálogos. 
El tema general de estas obras es la lucha de unos personajes contra el orden social para conseguir su libertad. Es, pues, un enfrentamiento entre lo posible y lo deseado, entre la autoridad y la libertad.
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