MIGUEL HERNÁNDEZ
OBRA POÉTICA
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Durante los felices años 20 florece la poesía pura, la del arte por el arte y se desarrollan los movimientos vanguardistas, elitistas y minoritarios. En la onda de este oleaje, el filósofo Ortega y Gasset escribe La deshumanización del arte en 1925 y postula lo que de inmediato será una aberración “vida es una cosa, poesía es otra…No las mezclemos”. La década de los años 30 va a deparar vertiginosos y aplastantes cambios, tendentes a una literatura más social y comprometida con las libertades y los derechos del pueblo llano; de nuevo Ortega y Gasset, lúcido como siempre,  vislumbra el porvenir y publica en 1930 La rebelión de las masas. Miguel Hernández con su autodidactismo, personaliza los efectos posibles de las reformas de esta época: un ciudadano de humilde extracción social con un deseo intuitivo e irrefrenable de ser escritor. Miguel Hernández será la voz que, fuera de su contexto histórico, permanecerá en este nuevo milenio como uno de los grandes poetas del amor, de la justicia y de la solidaridad de todo el siglo XX.
VIDA.-

El 30 de Octubre de 1910 Miguel Hernández Gilabert nace en Orihuela, Alicante, localidad en plena huerta del Segura, presidida por el edificio del Seminario de Santo Domingo, que destaca como símbolo y bastión de la religiosidad imperante, el ambiente espeso y cerrado. Forma parte de una familia con siete hijos de los que solo sobreviven a la infancia cuatro. Su padre era tratante de ganado y Miguel creció siendo pastor de cabras y vendiendo leche por las calles del pueblo, asistía a las escuelas del Ave María, ajenas al colegio de Santo Domingo, pero pronto lo mandaron a esta institución más distinguida y  Miguel acude, en calidad de alumno pobre, al Colegio de Santo Domingo de jesuitas, situado frente a la casa de sus padres, y era apreciado por su saber deslumbrantemente precoz y por su jovialidad entre sus amigos. Formó parte del equipo de fútbol “La Repartiora”. En la casa familiar, Miguel duerme con su hermano Vicente, quien contaba las palizas que su padre le daba al pequeño Miguel, empeñado en estudiar y en escribir versos por las noches, sentado en la cama:
Por el viejo ventano donde interna la rama

Una albahaca apoplética de verdores, me llama

El paisaje romántico de la noche otoñal.

Dejo el lecho mullido que hoy me creo de

Plomo;

Abro el viejo ventano, y a la noche me asomo

Que me funde en un beso dulcemente glacial

(Insomnio pág. 81)
En un rincón del patio de su casa en la calle Arriba –hoy calle Miguel Hernández- nº 73 en la que viven desde 1914, el aprendiz de poeta instala, a la intemperie, una mesa con grandes piedras mirando a la peña, su despacho, rodeado del limonero, el pozo, la higuera, las pitas, la sierra…
Desde los 14 años compagina su labor de pastorear el rebaño de cabras familiar y la composición de sus primeros versos. En el curso de 1924 se incorpora a las clases, donde también estudiaba Ramón Sijé, quien más tarde sería su gran amigo. Pronto destaca el interés de Miguel por la lectura y los estudios consiguiendo excelentes calificaciones. En Marzo de 1925 tiene que abandonar sus estudios, obligado por su padre, ante la crisis económica que atraviesa la familia; el aprovecha las horas de pastoreo en la sierra para seguir estudiando. También trabaja en una tienda de tejidos. Miguel se convierte en un visitante asiduo de la biblioteca de Luis Almarcha, sacerdote y canónigo de la catedral, que lo anima en los estudios y será su protector y su benefactor en la época oriolana de Miguel. Allí entra en contacto con los clásicos. En esta etapa también se siente atraído por el teatro y junto con otros amigos forman un grupo teatral, La Farsa. Miguel representa diversos papeles en actuaciones realizadas en la Casa del Pueblo y en el Círculo Católico de Orihuela. Allí conoce a otro poeta oriolano joven, Carlos Fenoll, y éste le presenta a Ramón Sijé (pseudónimo de José Marín, conocido familiarmente como Pepito Marín. Pertenecía a una familia acomodada, propietaria de una tienda de tejidos junto a la catedral. Estudió Derecho en Murcia y murió a los 22 años). Sijé, aun siendo casi tres años menor que Miguel lo introduce en los mejores ambientes culturales y sociales de la Orihuela de la época.
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El 13 de Enero de 1930 publica su primer poema, “Pastoril”(pág.70) en El Pueblo de Orihuela, aunque existen borradores de aprendiz de poeta desde los quince años. Es una muestra modernista de ambiente pastoril con influjos de Garcilaso de la Vega. Posteriormente gana un premio literario en Elche con el poema “Canto a Valencia”.
Se libra del servicio militar, lo que le enfurece y le deprime porque deseaba realizarlo para escapar del autoritarismo de su padre, empeñado en frenar su carrera de poeta. El amor de Hernández en esta época es una vecina, conocida de la infancia, llamada Carmen Samper, “La Calabasica”.
A mediados de octubre de 1931 lee y escenifica en el Casino de Orihuela el poema “Elegía media del toro”(pág. 106)


El 30 de noviembre viaja por primera vez a Madrid para dar a conocer su obra. Ramón Sijé le paga el billete, le deja un traje y unos zapatos, y le da dinero para hospedarse y comer en la capital. Miguel iba ilusionado porque el gran poeta Juan Ramón Jiménez le recibiría a quien escribió desde Orihuela. Su sueño de escritor dura solo seis meses, aunque fructíferos pues entra en contacto con poetas del 27. El 1 de mayo de 1932 en La Gaceta Literaria publicará su primer poema en Madrid, “Reloj rústico”, quince días antes de su vuelta a Orihuela; llega con ideas totalmente renovadas y con el deseo de trabajar en la poesía con avidez. En agosto de 1932 Miguel conoce a Josefina Manresa; ella trabaja de costurera en un tienda de la Calle Mayor por cuya puerta pasa él todos los días con la ilusión de verla; en esta época el trabaja como mecanógrafo con el notario de Orihuela Luis Maseres. Conoce a todo un círculo de intelectuales murcianos como son Carmen Conde, Antonio Oliver, Maria Cegarra, Raimundo de los Reyes, Juan Guerrero Ruiz…El 20 de enero de 1933 aparece su primer libro Perito en lunas  en las ediciones del diario La verdad de Murcia. En esta ciudad conoce a uno de sus poetas más admirados: Federico García Lorca, quien se mostró despreciativo y hostil hacia él. De esta época también es la escritura de su auto sacramental Quién te ha visto y quién te ve y sombra de lo que eras, resultado del ambiente clerical de la Orihuela de esa época, y los poemas religiosos de El silbo vulnerado, que fueron publicados en revistas literarias, El Gallo Crisis,( dirigida por Sijé, con quien discutiría a menudo sobre el tema social y político) pero que no vieron la luz como libro. Son poemas de transición entre su primer y segundo libro.
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Miguel sigue cortejando a Josefina inspiración de sus versos. 
En 1934 realiza su segundo viaje a Madrid financiado por una gala benéfica organizada por Ramón Sijé. En este segundo viaje conoce a José Bergamín, a través de su amigo oriolano, director de la revista Cruz y Raya. En la tertulia de la revista le presentan a José Mª Cossío, y le prometen publicar su auto sacramental.
 En ese mismo año viaja de nuevo a Madrid y conoce a Pablo Neruda y a otros poetas. En verano publica su auto sacramental Quién te ha visto y quién te ve y sombra de lo que eras y escribe El torero más valiente (tragedia inspirada en la rivalidad de Ignacio Sánchez Mejías y su cuñado Joselito), se la entrega a Lorca para su representación pero la rechaza. Sus viajes a Madrid son frecuentes, amplia su círculo de amistades, sobre todo de grandes personalidades que acaban despertando en él el germen social que tenía dormido. Formaliza su relación con Josefina Manresa, comenzando una de sus mayores pasiones “a su gran Josefina adorada”. 
Regresa a Madrid en varias ocasiones y se incorpora a las Misiones Pedagógicas,  experiencia similar a La Barraca de García Lorca, que lo lleva por distintos pueblos de España, Salamanca, Puertollano y Jaén, y escribe su tragedia en prosa Los hijos de la piedra. Se mantiene en Madrid trabajando como secretario personal de José Mª Cossío,  que estaba redactando su enciclopedia sobre toros; entra en contacto también con el grupo de intelectuales de la Escuela de Vallecas.
En 1935 conoce a la pintora gallega vanguardista Maruja Mallo (perteneciente a la Escuela de Vallecas) en la casa de Pablo Neruda. Cuando esto sucede, la relación epistolar que mantiene con su novia de Orihuela comienza a sufrir un considerable deterioro, hasta romperse a los cinco meses de su llegada a Madrid; por esas fechas, el poeta acompañaba a la pintora a varios viajes y los rumores de su relación iban de boca en boca. Al dar por concluida su noviazgo con Josefina Manresa deja en el camino los poemas dedicados a ella menos hondos que los que empieza a escribirle a Maruja Mallo. Solo tres poemas provocado por Josefina estarán en El rayo que no cesa, (hito de la lírica amorosa española) que empieza a escribir ahora, en cambio la destinataria de las nuevas composiciones es la pintora, 18 de los 29 textos del libro. Con ella mantuvo una pasión encendidísima que lo marcó durante años. El distanciamiento de Josefina viene acompañado con el de Ramón Sijé, desatándose una clara enemistad entre éste y Neruda.
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                                                                    Maruja Mallo
En agosto de 1935 Miguel se hallaba en Orihuela y recibe una carta del poeta chileno en la que éste le anima a volver a Madrid, porque está apunto de imprimirse el primer número de Caballo Verde para la poesía poniéndolo en contra de El Gallo Crisis por su carga religiosa. Miguel acude a Madrid y se mueve en todos los frente literarios, y le conduce a un cambio de mentalidad, sobre el concepto y la función que debe tener la literatura en los tiempos modernos, de la poesía pura pasa a la poesía “impura”, es decir comprometida. Eran famosas las reuniones en casa de Pablo Neruda. En pleno cambio estético conoce a Vicente Aleixandre, que acababa de publicar La destrucción o el amor.
 El 24 de diciembre de ese mismo año muere Ramón Sijé en Orihuela, a los 22 años, Miguel está en Madrid y conoce la noticia por Vicente Aleixandre. Ese mismo mes se publica El rayo que no cesa con la “Elegía”(pág. 172) que Miguel dedica a su compañero del alma.
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Miguel reanuda formalmente sus relaciones con Josefina, tras un escarceo amoroso con María Cegarra. En el reencuentro le regala un ejemplar de El rayo que no cesa con una dedicatoria escrita a mano.
El 9 de febrero de 1936 un importante grupo de intelectuales organizan una comida homenaje a Rafael Alberti y a Mª Teresa León en el Café Nacional, a su regreso de América y de la Unión Soviética, donde también acuden Pablo Neruda, García Lorca y Luis Cernuda…pero no invitan a Miguel Hernández pese a la aceptación favorable de Neruda, pero no de Lorca y Cernuda. En el verano de ese año termina su obra teatral El labrador de más aire y estalla la Guerra Civil estando en Madrid aunque días después regresa a Orihuela. Se afilia al Partido Comunista.  El 18 de septiembre regresa a Madrid y se incorpora al frente como voluntario, cava trincheras en el frente de Valdemoro. Más tarde es nombrado Comisario de Cultura del batallón (arengas, periódicos, murales de poesías, representaciones…)
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El 9 de marzo se casa civilmente en Orihuela con Josefina. Se trasladan a Cox (Alicante) y a Jaén, Miguel está destinado en el “Altavoz del Frente”. 
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  Miguel y Josefina en Jaén, 1937. Corrigen las pruebas de  Vientos del pueblo  y Josefina las  mecanografía.

Su poesía se hace bélica y prepara Viento del pueblo dedicado a Vicente Aleixandre, una de las más altas cumbres del arte de España; fue una recopilación de poemas cantados por los soldados de España.
Miguel está en el frente en Extremadura y Madrid, posteriormente viaja a la URSS con una comisión de intelectuales y termina Pastor de la muerte, una obra de teatro. A su vuelta ya está Viento de pueblo en la calle. En diciembre de 1937 nace su primer hijo, Manuel Ramón estando él en el frente y escribe el poema “Canción del esposo soldado”. Miguel sigue escribiendo a Josefina desde el frente, de esta época es “El niño yuntero”. En octubre de 1938 con menos de un año muere su hijo Manuel, esta circunstancia acelera los versos de su Cancionero y romancero de ausencias.
En enero de 1939 nace su segundo hijo, Manuel Miguel. Se hace entrega a la imprenta de la obra El hombre acecha dedicado a Pablo Neruda,  que queda sin encuadernar. 
En abril Miguel Hernández huye de Orihuela, pide ayuda a varios intelectuales del lado franquista, decide exiliarse a pie hacia la frontera portuguesa y es detenido por la guardia portuguesa en la frontera con Huelva, es entregado a la Guardia Civil y un paisano de Orihuela lo delata, acusándolo de comunista y ateo. Ingresa en varias prisiones y escribe el poema “Nanas de la cebolla”, una trágica canción de cuna que refleja la situación familiar: en su casa solo comían pan y cebolla. En septiembre es puesto en libertad, intenta el asilo político en la embajada de Chile, no lo consigue y comete su mayor error: vuelve a Orihuela a visitar a su familia y la de Ramón Sijé. Es detenido en Orihuela el 29 de septiembre, día de S. Miguel, después de catorce días de libertad; fue internado en el Seminario, convertido en cárcel, donde permanece hasta finales de noviembre. Josefina le subía comida a diario, hecho que disgustaba a Miguel. En diciembre lo ingresan en una cárcel de Madrid y coincide con Antonio Buero Vallejo. A principios de 1940 es juzgado en Consejo de Guerra y condenado a pena de muerte. José Mª Cossío promueve un pliego de firmas de intelectuales que hace que se le conmute la pena de muerte por treinta años de cárcel. Paseó por trece prisiones de toda la Península. En 1941 debido a una enfermedad, tuberculosis,  consigue su traslado a un Reformatorio de Adultos en Alicante, su última cárcel. Los poemas escritos durante su estancia en la cárcel fueron recogidos en distintos soportes, incluso en papel higiénico. Estos poemas se salvaron porque fueron sacados por su esposa de la cárcel de forma clandestina, y dieron lugar a su obra Cancionero y romancero de ausencias. Su familia se traslada también a Alicante a la casa de una hermana de Miguel para estar cerca de él. En 1942 se casan de nuevo Miguel y Josefina pues el matrimonio anterior es anulado por haberse realizado en plena Guerra Civil, él está casi moribundo, y lo hizo presionado y por no dejar desamparados a su esposa y a su hijo, fue en la enfermería de la cárcel. El 28 de marzo de 1942 muere en torno a las seis de la madrugada, tenía 31 años. Uno de sus últimos poemas fue “Eterna sombra” (pág. 318)
LA POESÍA ESPAÑOLA DESDE PRINCIPIOS DEL SIGLO XX HASTA LA POSGUERRA. (PAU)
Como el mismo epígrafe indica, se trata de un período muy amplio en el que los movimientos literarios, las generaciones de poetas, las figura inclasificables se precipitan, tal y como ocurre con los acontecimientos históricos de esa época, tanto en España como en Europa. Intentaremos poner orden en este gran universo creativo, tal y como los distintos estudios referidos a estos años han ido haciendo. Nuestro objetivo debe quedar claro desde el primer momento. No se trata de realizar en estas páginas un estudio exhaustivo, que ocuparía mucho más de lo que se espera de este curso. Lo que pretendemos es dar una visión ordenada, sistemática de las décadas que supusieron para el género literario más valorado una verdadera renovación estética. Con este fin hemos propuesto los siguientes momentos literarios: 

• Renovación de la lírica (Modernismo y Generación del 98). 

• La poesía de principios de siglo. Las vanguardias literarias: Juan Ramón Jiménez y la Generación del 27. 

• La poesía marcada por la guerra 
Renovación de la lírica (Modernismo y Generación del 98) 
En la poesía existe un afán de renovación que se viene escuchando desde la segunda mitad del siglo XIX. Blanco García señala que “se comienzan a notar ráfagas de inspiración nueva, vislumbres de un cambio, tendencias simultáneas en los autores a cambiar estilos y gustos”, soplos de aires nuevos que culminarán en el Modernismo y la Generación del 98. 
 El Modernismo. 
El  paso definitivo de la evolución poética lo ha de dar el Modernismo, o si queremos ser más exactos la estética modernista. Esta estética es consolidación de algo ya previamente insinuado, se trata de la evolución de la expresión del sentimiento a la expresión de sensaciones. Hemos hecho uso de forma absolutamente intencional del concepto estética modernista, pues de ella haremos partícipes tanto a poetas adscritos al Modernismo como aquéllos que forman tradicionalmente parte de la nómina del 98. La música, la pintura y, por supuesto, la literatura se hacen eco de la crisis finisecular que se vive a nivel europeo y que se agudiza en España por sus propias circunstancias históricas, no hace falta aludir al desarme moral que supuso “el desastre”. 

Florece en este ambiente de crisis la poesía como sólo antes lo había hecho, durante una época marcada también con el estigma de la crisis, el Barroco. Lo interesante del modernismo es que en esa eclosión de sensaciones que surge del choque terrible con la realidad, una realidad de la que huyen hacia paraísos lejanos e irreales o hacia las galerías del alma, buscando refugio en el yo más íntimo, se esconde cierta rebeldía, que obliga a la poesía a estar en un continuo estado de superación. Es un movimiento que no surge sin más, sino que conoce las tendencias previas a él así como algunas de las que se están cultivando o creando simultáneamente. Así para determinar en qué consiste su poética podríamos decir que toma del Romanticismo el misterio y la fantasía, la perfección formal y el gusto del “arte por el arte” del parnasianismo y el poder de la sugestión del simbolismo. 
Si hablamos de Modernismo es inevitable hacer alusión al que fue su precursor y cuyos versos introdujeron este concepto poético en los metros españoles, nos estamos refiriendo a Rubén Darío. Azul sería su primer libro importante, 1888. Todos sabemos que se trata de una obra miscelánea, compuesta por poemas en prosa, ensayos “de color y dibujo”, y dos colecciones de poemas: “El año lírico” y “Medallones”. Otras obras del autor son Prosas Profanas y Cantos de vida y esperanza
Modernismo y 98. 
Tanto Unamuno como Machado pertenecen a la que conocemos como “Generación del 98”. El hecho de que ambos compartan matices de Modernismo nos da pie para hacer una reflexión sobre la problemática distinción entre ésta y el movimiento modernista. Los críticos más tradicionales mantienen la distinción de movimientos que parte del estudio de Pedro Salinas. La línea divisoria entre ambos movimientos ha sido seguida por otros críticos, señalando como característica más importante la actitud de los poetas ante el lenguaje. Otros sostienen que ambos movimientos no son excluyentes. Esta viene a ser la tendencia crítica más actual. Muchos son los que han advertido de la imposibilidad real de tal separación, que se muestran partidarios de incluir a los autores de ambas tendencias en un solo movimiento. Machado y Unamuno: Si bien es cierto que la Generación del 98 es una escuela de prosistas que prefiere la novela o el ensayo hay una voz poética que destaca por encima de todos, alcanzando una popularidad inusitada y consiguiendo una repercusión altamente beneficiosa para la lírica. Nos referimos, por supuesto, a Antonio Machado, conocido como “el poeta del  pueblo”. Pero junto a su voz, otra está empezando a recuperarse desde el punto de vista poético, se trata de Miguel de Unamuno, estudiado tradicionalmente como novelista y ensayista. Las claras diferencias entre ambas formas de crear poesía, hace que algunos críticos establezcan la dificultad de hablar de una lírica generacional. 
La vida en silencio de Antonio Machado se resume en unas pocas líneas, unidas a otras tantas ciudades y algunos acontecimientos de sobra conocidos: Sevilla que le ve nacer en 1875; Madrid que lo acoge; Soria donde conoce al amor de su vida, Leonor, con la que contraerá matrimonio en 1909; Baeza, lugar en donde se refugia como viudo inconsolable; Segovia y un bello amor de senectud, Guiomar, y finalmente, Colliure, lugar al que llega exiliado, cansado y enfermo. Allí descansa en la actualidad. 
Sin esta vida gris, marcada por la tristeza y la melancolía, sombra indeleble de la nostalgia (“estos días azules y este sol de mi infancia”), no se entienden los versos de un hombre “solo, cansado, pensativo y viejo”. 
No procede en estos momentos detenernos en hacer una referencia detallada a su producción poética, pero si tuviéramos que sintetizarla, nos veríamos obligados a recordar que para Machado la vida (“el vivir”) es conducida por el tiempo, noción de la que deriva toda su poesía: el paso inexorable del tiempo («tempus fugit, irreparabile causa») nos conduce a todos hacia un mismo destino, la muerte. En sus versos nos encontramos con la tarde, el ocaso, las fuentes, la noria, los ríos Manrique, los caminos de Rosalía, el onomatopéyico tic-tac del reloj…. símbolos más que estudiados en su poesía, que apuntan en un mismo sentido: “Dice la monotonía del agua al caer: / un día es como otro día., / hoy es lo mismo que ayer”.  Pero vivir es soñar. El sueño no es sino una forma de retornar al pasado, de detener el tiempo. Sin embargo no olvidemos que el sueño no es vida, de ahí su tono agridulce. En sus poemas recorrerá las galerías de sus sueños, pero el vacío que siente lo hace detenerse una y otra vez en el mismo sueño. La presencia de la muerte y del tema noventayochista de España se hace más concreto en Campos de Castilla. Parece que todo la evoca: la monotonía gris, la esterilidad del paisaje castellano y del hombre de Castilla. 
Este mismo camino de renovación lo comparte la voz del poeta tardío Miguel de Unamuno (su primer libro de versos aparece cuando tiene ya cuarenta y tres años). G. Brown destaca que en sus versos nos encontraremos con la misma fuerza intelectual que en su prosa. Canta la ausencia de Dios y las ansias de eternidad con la intensidad de una retórica desnuda. Para él el movimiento literario encabezado por Rubén Darío es banal,  superficial… sin embargo, no podrá sustraerse del todo de la huella modernista. Más que la perfección formal, lo que destaca en su poesía es su humanidad, consecuencia de su angustia existencial, provocada principalmente por el silencio divino. Destacamos de su producción. (Poesías (1907), Rosario de sonetos líricos (1911), Andanzas y visiones españolas (1922) y Rimas desde dentro (1923) Unamuno fue enemigo de la musicalidad, de la sensualidad, por lo que el valor de sus versos se encuentra en su desnudez altamente expresiva.
 La poesía de principios de siglo. Juan Ramón Jiménez, entre el posmodernismo y las vanguardias.
Haremos un enfoque panorámico muy superficial de la trayectoria de este poeta, a quien de ninguna manera podemos silenciar. Se ha considerado a Juan Ramón Jiménez el padre de la poesía moderna y perfeccionador de las tendencias vanguardistas. En realidad, Juan Ramón pertenece a la llamada Generación del 14 y la evolución de su poesía va mucho más allá de toda adscripción generacional o de escuelas y tendencias. 
Los pilares sobre los que se basa su estética son los siguientes: 

Belleza: los versos deben ser expresión de lo bello. 

Inteligencia: como el medio de analizar la realidad, no sólo del mundo exterior sino también del interior. 

Eternidad: entendida como posesión infinita de la Belleza y la Verdad. 

La poesía de Juan Ramón responde a una idea de unidad, a una idea de evolución ininterrumpida (“libros no, obra”, afirma el poeta). Sin embargo, es famoso su poema de 1918, en el que él mismo distingue distintas etapas en la concepción de su obra lírica:

“Vino, primero, pura / vestida de inocencia; / y la amé como un niño.

Luego se fue vistiendo / de no sé qué ropajes; / y la fui odiando sin saberlo. / Llegó a ser reina / fastuosa de tesoros… / ¡ Qué iracunda de y el y sin sentido! /…Mas se fue desnudando /

Y yo le sonreía. / Se quedó con la túnica / de su inocencia antigua. / Creí de nuevo en ella. / Y se quitó la túnica, / y apareció desnuda toda… / ¡Oh pasión de mi vida, poesía / desnuda, mía para siempre!”
Según la concepción de la evolución lírica del poeta, distinguimos tres etapas en su producción: 

época sensitiva (“Almas de violeta” y “Ninfeas”; “Rimas”, “Jardines

lejanos”, “Pastorales”, “Baladas de primavera” (1907), “Elejías” (1908), 

“La soledad sonora” (1908), “Poemas mágicos y dolientes” (1909), 

“Sonetos espirituales “ y “ Estío”, obras que ponen fina esta etapa. 

época intelectual, desde 1916 a 1936: “Diario de un poeta recién casado” 

(rompe con la poesía modernista, buscando una poesía libre, purificada y 

directa), “Eternidades”, “Piedra y cielo”, “Poesía”, “Belleza” y “La 

estación total” que escribió entre 1923 y 1936, pero que no publicó hasta 

1946. Su título refleja la que es la obsesión del poeta, abolir el tiempo. 

etapa suficiente, desde 1936 hasta 1958. El 22 de agosto de 1936 salió de España camino del exilio en América. Proseguirá fuera de su tierra la 

depuración poética, encerrado en sí mismo. A estos años corresponden dos grandes libros: “En el otro costado”, 1936-1942 y “Dios deseado y 

deseante”, 1948-1949. 

Sus últimos años quedaron marcados por la concesión del Premio Nobel el 25 de octubre de 1956 y por la muerte de su esposa tres días después. Murió en Puerto Rico en 1958. Hoy descansa en Moguer.
 Las vanguardias literarias. 
Los felices años 20 tan sólo supusieron una pausa ficticia en un mundo convulsionado por los acontecimientos históricos. En esta situación agitada y conflictiva tiene lugar la renovación estética a través de una oleada de movimientos que se expanden a todos los terrenos del arte. Los jóvenes artistas responden a esta situación, se sienten perdidos en un mundo que les desconcierta y, a través de los diversos movimientos de vanguardia, se alejan de la realidad hacia otra absolutamente distinta.
Más que hablar de corrientes vanguardistas españolas, debemos hablar de voces poéticas que en un momento determinado de su trayectoria, cultivan alguno de los “ismos”. En los primeros años de desarrollo de las vanguardias en nuestras letras debemos destacar a Ramón Gómez de la Serna, cuya actitud vital y provocadora lo llevó a dar conferencias sobre un elefante o a celebrar un banquete en un quirófano. Sin pertenecer a ningún movimiento en particular, perteneció a todos. Su propósito principal fue renovar la realidad a través de la literatura para lo cual se sirvió de la observación directa de la realidad pero desde ángulos insólitos (pluriperspectivismo) y de la exaltación de los valores joviales de la vida. Así lo muestra en sus Greguerías, definidas por el propio autor como metáforas más humor.

España no volverá la espalda a lo que está sucediendo en Europa, de manera que ecos de las corrientes vanguardistas llegarán a nuestras letras, siendo quizá el ultraísmo y el creacionismo los que se desarrollarán con plenitud, movimientos adscritos al ámbito hispano. Al tratar de fijar la repercusión de estas corrientes surgen inevitablemente las voces de poetas de la Generación del 27. El futurismo llegará a través de la revista “Prometeo”, en la que su propio fundador, Ramón Gómez de la Serna, tradujo el famoso manifiesto de Marinetti. En realidad no creó escuela, pero sí podemos encontrar algunos poemas de la Generación del 27 que poseen un carácter futurista, como el “Underwood girls” de Pedro Salinas o la “Oda al billete de tranvía”, de Alberti. El surrealismo goza en España de mejor acogida que en otros países. Todos los poetas del 27 poseen en sus poemas una clara inclinación surrealista. Su gran difusor en España fue Juan Larrea cuya obra fue traducida por Gerardo Diego. No obstante será un surrealismo con características propias: se centra en la faceta humana más que en la técnica experimental. rebosa pesimismo y es la angustia lo que humaniza su poesía,  presenta un estado de “poesía impura”, con un grado de compromiso variable. El surrealismo de Lorca en “Poeta en Nueva York” nace del sentimiento de angustia y opresión ante la gran ciudad deshumanizada. Alberti en “ Sobre los ángeles” muestra también su angustia interior ante un mundo sin sentido. Hablábamos antes del ultraísmo y del creacionismo. Pues bien: el ultraísmo es una corriente literaria que surge a finales de los años 20 como una corriente renovadora del Modernismo y que afecta casi de forma exclusiva a la poesía. Es dentro de esta corriente donde encontramos publicaciones de todos los poeta de la época en distintas revistas literarias: Gerardo Diego, Lorca, Alberti, Juan Ramón Jiménez, Jorge Guillén… Los temas subjetivos fueron desplazados por los temas y motivos de la vida moderna, se utilizó el verso libre, se buscó la velocidad expresiva y se revalorizó la imagen. El movimiento desapareció al mismo tiempo que la revista “Ultra” en 1922. “No pudiendo dominar un ritmo nuevo, eludió todo ritmo y fue a abandonarse en las más plebeyas coplerías”, nos dice Dámaso Alonso. 
En cuanto al creacionismo, diremos que se identifica en no pocos estudios con el ultraísmo. Sin embargo lo que los diferencia es la intención. El poeta chileno Vicente Huidobro y el francés Pierre Reverdy fueron sus máximos impulsores. En la lírica creacionista se advierte la desintegración de la realidad, la mezcla de motivos poéticos tradicionales junto con elementos propios de la técnica, imágenes basadas en asociaciones dispares, humorismo, burla antisolemne… El principal representante español del creacionismo es Gerardo Diego. 

Sin entrar en otras consideraciones clasificatorias o de adscripción generacional, diremos que los componentes de este grupo poético son Pedro Salinas, Jorge Guillén, García Lorca, Rafael Alberti, Luis Cernuda, Emilio Prados, Manuel Altolaguirre, Gerardo Diego y Dámaso Alonso. 

Los primeros pasos de estos poetas revelan la admiración que sentían por Juan Ramón, de ahí la importancia que le dan a conseguir una poesía pura. Ésta viene a ser una apología de la inteligencia frente al sentimentalismo, una búsqueda absoluta de la belleza, mediante la depuración del lenguaje y el uso de la metáfora como instrumento privilegiado. Esta época abarcaría los inicios de los poetas, aproximadamente desde 1922 a 1928. “Poesía pura es todo lo que permanece en el poema después de haber eliminado de él todo lo que no es poesía”, afirma Guillén.

Para Pedro Salinas, lo más característico es su “conceptismo 

interior”, es decir una “agudeza y arte de ingenio” que se muestra en originalísimas paradojas mediante la cuales se ahonda en la realidad. Sin embargo, su lenguaje poético es en apariencia sencillo. Sus primeras obras (Presagios, Seguro azar y Fábula y signo) se inscriben en el ámbito de la poesía pura y en ellas aparecen temas de raíz futurista (la máquina de escribir, el radiador de la calefacción o las bombillas). Tras estas obras publica sus dos obras maestras, La voz a ti debida y Razón de amor. 
Para Jorge Guillén la poesía pura supondrá una eterna búsqueda. Y su lenguaje, de “dureza diamantina, desprovisto de halagos” renuncia a la musicalidad fácil y a otros recursos que podrían tocar directamente la sensibilidad del lector. Las dos obras más representativas y celebradas de Guillén son Cántico y Clamor, dos poemarios que suponen la contraposición de dos sentimientos poéticos opuestos. Cántico es un poemario que canta a la perfección, a lo maravilloso que esconde el mundo, mientras que Clamor testimonia el mal y el caos, es decir, las injusticias, las torturas, la miseria, la opresión, las guerras, el terror atómico... en esta obra se halla presente también, cómo no, la dramática situación española, que pasa por momentos muy duros.

Gerardo Diego sitúa la búsqueda de la poesía pura en la línea del creacionismo. Se trata ésta de una poesía pura libre, al margen de toda lógica, capaz de generar mundos propios. Así se nos muestra en Manual de espumas, Imagen o en la poesía barroca, virtuosista y difícil de Fábula de Equi y Zeda. Pero Gerardo Diego no se adscribe a una sola tendencia; él mismo declara a propósito de su estilo: “yo no soy responsable de que me atraigan simultáneamente la tradición y el futuro; de que me encante el arte nuevo y me extasíe el antiguo. De que me vuelva loco la retórica clásica y me torne más loco el capricho de volver a hacérmela, nueva, para mi uso particular e intransferible”. 
Aunque confesó que nada detestaba más que el “estéril esteticismo” sus obras Poemas puros. Poemillas de la ciudad o El viento y el verso hacen de Dámaso Alonso uno de los pioneros en la búsqueda de la poesía pura, no tanto por la deshumanización como por su transparencia. Sin embargo, Vicente Gaos les niega esa condición de poesía pura. 

Cal y Canto será la contribución de Rafael Alberti a esa poesía pura, compuesta en una línea de hermetismo puro, dentro del neogongorismo que muchos de la generación cultivan. Sobre los ángeles representa uno los momentos brillantes de la lírica de la generación y de la trayectoria de su autor. Expresa en ella el sentimiento de angustia interior mediante imágenes surrealistas: Ángel de luz ardiendo, / ¡oh, ven! y con tu espada incendia / los abismos donde yace / mi subterráneo ángel de las nieblas”. Ira, desconcierto, fracaso se resume en la expulsión del Paraíso.

Estas aventuras creativas fueron eso: aventuras, tentativas, búsqueda que intentaba consolidar el enriquecimiento de sus respectivas técnicas poéticas. Pero los poetas del 27 pronto abandonarán esta actitud exquisita y minoritaria. A partir de 1928 se observa cierto cansancio de tanto formalismo. Es entonces cuando lo poetas buscan nuevas formas de expresión a través de la tendencia más humanizada de las vanguardias: el surrealismo. 

Vicente Aleixandre es quizá quien mejor represente la oscuridad surrealista, el buceo en el subconsciente. Carlos Bousoño nos dice de él que “hace de la solidaridad amorosa con el cosmos y el hombre el centro de su actividad literaria”. Espadas como labios, Sombra del paraíso, La destrucción o el amor son títulos inmortales de Aleixandre; concretamente, el último de estos poemarios ha sido considerado la mejor aportación lírica al surrealismo español. El poeta nos muestra su deseo de fundirse con la tierra, su comunión pánica con la naturaleza, escondiendo tras ello una concepción fatalista del ser humano. Imprime un sentido doloroso y violento a sus versos. 
La voz personal de Luis Cernuda, profundizando en sus sentimientos, se escucha en Un río, un amor (1929), aunque la mejor prueba de ese yo conflictivo y en crisis se encuentra en Los placeres prohibidos. La insatisfacción que impregna sus versos se revela significativamente en La realidad y el deseo. 
En consonancia con lo que estamos tratando en este estudio, hablaremos ahora de los aspectos pertinentes de la obra de Federico García Lorca, cuya obra Poeta en Nueva York viene a ser un monumento a la poesía surrealista. El amor, la soledad, la muerte y los conflictos íntimos del poeta se relacionan con la gran urbe deshumanizada. Este clima de angustia y desasosiego, asociados a su homosexualidad, se respiran en una de sus últimas obras publicadas: Sonetos del amor oscuro. Sin embargo, los críticos señalan que esta angustia se encontraba ya en su poesía neopopular. Gerard Brown sintetiza la esencia surrealista que se encuentra en su poesía. Son surrealistas las imágenes frenéticas y torturadoras de la vaciedad, de la frialdad y de la violencia: las flores, las estaciones, los animales, los negros de Harlem aparecen atrapados en el fango y la sangre. 
La experiencia surrealista de los poetas del 27 no llegará más allá del 36, año en el que la gran tragedia nacional divide al siglo en dos mitades y marca una nueva etapa para estos poetas, algunos muertos o en la cárcel, otros rumbo al exilio. Pero la poesía de estos años merece una atención específica, por lo que interrumpiremos aquí el recorrido por sus distintas etapas, dejando esta última para el apartado denominado “La poesía marcada por la guerra”. Debemos terminar reflexionando, a partir de esta trayectoria poética que someramente hemos recorrido, cuál sería la poética que subyace a esta generación. En todos ellos podemos observar la síntesis a la que aludía Gerardo Diego, tradición y vanguardia. También hay que hablar de las influencias de Góngora y de Juan Ramón Jiménez, así como de la pluralidad de lenguajes, sin renunciar a las formas clásicas. De este mosaico de influencias y características se deriva la potenciación tanto de una poesía hermética como de una poesía neopopular, que perfeccionaba y reelaboraba las formas tradicionales. En la poética de la Generación del 27 intervienen a partes iguales tanto la inspiración como la inteligencia.  El verso libre, un verso liberado de la métrica y la rima, largo, muy largo, es el más utilizado por estos poetas. La metáfora,  es  la figura retórica por excelencia, puesto que les permite crear nuevos mundos. Los temas también serán renovados. Objetos antes rechazados por la poesía, tienen ahora cabida en ella: un portero de fútbol o un telegrama. Entre esos temas descubrimos la ciudad, que si en principio se considera símbolo del progreso, poco a poco se torna en un lugar hostil: “La aurora de Nueva Cork tiene / cuatro columnas de cieno / y un huracán de negras palomas / que chapotean en las aguas podridas. / La aurora de Nueva York gime / por las inmensas escaleras / buscando entre las aristas / nardos de angustia dibujada” La naturaleza aparece bajo un prisma diferente. Excepto para Aleixandre, que nos muestra una naturaleza virgen y salvaje, para el resto de los poetas los paisajes serán contemplados desde las ventanas de la ciudad. Es en “El contemplado” donde Salinas convierte la naturaleza en filosofía, diálogo con el mar, las nubes, la luz… El amor también se descubre entre los versos de estos poetas. El poeta del amor de la Generación no es otro que Salinas, el tú omnipresente en su obra, “La voz a ti debida”, no es sino el anhelo de ese sentimiento. El amor también aparece en Cernuda y en Aleixandre. 
En la poética del 27 se aúnan vanguardia y tradición. “Una generación tan innovadora no necesita negar a sus antepasados remotos o próximos para afirmarse” nos dice Guillén. “La idea de que la literatura clásica española constituía para ellos una preciosa heredad fue asumida por los escritores de la Generación del 27”, afirma Francisco J. Díez de Revenga. Estos autores llevarán a cabo un exhaustivo proceso de recuperación de los clásicos áureos. Son muchos los homenajes que estos poetas rinden a nuestros clásicos a través de las distintas revistas que dirigían o en las que colaboraban. Incluso en las cartas que escriben reconocen el magisterio de algunos de los escritores del Siglo de Oro. Hay que decir inmediatamente que también se descubren influencias más cercanas como la que ejerce Gustavo Adolfo Bécquer. Luís Cernuda titula una de sus obras, precisamente, Donde habite el olvido. Muy justificadamente Alberti llamó a su propia generación “la vanguardia de la tradición”. En este sentido se entiende el neopopularismo de alguno de sus poetas, como ocurre con Lorca y su Romancero gitano. En sus versos se reconoce el tono de los romances, pero se proyecta todo un universo simbólico que va más allá del pintoresco mundo gitano y se sumerge en aspectos más profundos.
Con pocas excepciones, los poetas de esta generación empiezan su carrera con un talante entusiasta y de jubilosa euforia poética, que más tarde se degrada, abruptamente en algunos casos, de un modo más gradual en otros, cayendo en sombrías preocupaciones acerca de la condición humana. Sin duda ello se debió, más que al factor de la madurez, a la crisis universal de la frágil euforia originada por el final de la guerra que debía acabar con todas las guerras (sabemos que eso no ocurrió en España). 
 La poesía de la guerra. Los que se fueron. 
La Guerra Civil, como declara Jorge Guillén, separa a los poetas del 27. Este terrible hecho histórico no puede pasar sin dejar huella en la literatura, en general, y en particular en la poesía. Lorca ha muerto. Salinas, Guillén, Cernuda y Alberti marchan a exilio. En Salinas, la lucha entre su fe en la vida y los signos de angustia que la rodean cristaliza en dos libros El contemplado (1946), en el que trata de recuperar la visión optimista a través de los paisajes del Caribe y Todo más claro (1949), en el que destaca la autenticidad y las sombrías reflexiones que expone sobre la civilización moderna. Guillén, el eterno cantor de la poesía pura, se rinde ante las miserias y los horrores de los momentos vividos. Frente a Cántico, aquel poemario en el que afirmaba que “el mundo está bien hecho”, ahora en Clamor afirma: “Este mundo del hombre está mal hecho”. En esta segunda obra parece ceder bajo el peso de la angustia que abrumaba a la mayor parte de sus contemporáneos, deja de cantar y emite un terrible grito de dolor y de repulsa ante la crueldad y la confusión. El sufrimiento y la inseguridad que eran una continua amenaza en su concepción perfecta del mundo, ahora, como consecuencia de la Guerra Civil y la 2ª Guerra Mundial lo invaden todo. 
También la guerra y el exilio marcarán la poesía de Alberti. A partir de 1930, fecha en la que ingresa en el partido comunista, su labor poética se ve desplazada por la política. Trabajó incansablemente por la causa durante la República y la Guerra Civil. Durante estos años escribió poesía propagandística, de menor calidad, producto de las circunstancias. Se trataba de poemas para ser leídos en el frente. Ya en el exilio su producción poética es extensa y desigual en cuanto a calidad literaria. Paulatinamente recuperará las formas clásicas, como muestra en A la pintura, uno de sus mejores poemarios, donde se percibe la gran sensibilidad que también posee como pintor. 
La Guerra Civil transformó violentamente la realidad de Cernuda. Aunque durante esos años quiso ponerse al servicio de la causa republicana, no pasó de ser un observador, casi siempre desde el extranjero. En el exilio Cernuda se dejó ganar por un pesimismo del que no supo reponerse: la muerte, la nostalgia, la pérdida de la juventud se evocan en Las nubes, Con las horas contadas y Desolación de la quimera. No ha encontrado el paraíso, ni a Dios, no ha perdonado a sus enemigos, ni la hipocresía de la sociedad burguesa y sus convenciones, no quiere ningún trato con “esa España obscena y deprimente / en la que regentea hoy la canalla”. Fuera de España nuestros poetas, bañados en nostalgia, cantan la realidad de un país dividido por el dolor y a la ausencia. 
Los que se quedaron. 
Cuando la brillante generación de poetas que acabamos de estudiar fue dispersada por la guerra, ya habían escrito sus mejores poemarios. ¿Qué ocurre con la poesía en nuestro país? Los años inmediatamente posteriores a la guerra fueron tan sombríos como los del conflicto. La vida intelectual se rehizo con lentitud. La censura de obras extranjeras era estricta. Se produjo, por tanto, una brusca interrupción de la continuidad literaria durante la década de los cuarenta. Un ambiente tenso, hostil hizo que esta literatura fuera vacilante, de forma que no se empezará a recuperar hasta la década de los cincuenta. Sin embargo, en el caso de la poesía, disfrutó de cierta fecundidad. Es difícil señalar unas características generales para la lírica de estos años, aunque sí que destacaremos dos generalmente aceptadas: 
La rehumanización. En realidad, el término resulta algo equívoco debido a que presupone una anterior deshumanización, lo cual, según hemos dicho más arriba, no es del todo cierto. El concepto de “rehumanización” apunta a que hay que desterrar la idea de que el poeta es un ser especial, privilegiado. Los poetas son seres humanos que pueden y deban cantar las experiencias de los ciudadanos corrientes. Esta idea derivó en la poesía que se hacía eco de la protesta social de los años cincuenta. 
La aceptación de la temporalidad, sustituye a la búsqueda poética de eternidad. El hombre no puede evadirse de la realidad histórica que le envuelve. Por ello entre estos poetas es determinante la influencia de Machado. Los jóvenes poetas no rechazarán la obra de la generación inmediatamente  anterior. Se veneraba el recuerdo de Lorca y Miguel Hernández y las obras de posguerra de los exiliados se leían cuando podían conseguirse. Algunas de las voces de la generación siguen escuchándose, pero más que guiar, siguen la trayectoria del género, entre ellas las de Gerardo Diego, Dámaso Alonso y Vicente Aleixandre.
 Como ocurre en todos los manuales de Literatura, nosotros también dedicamos nuestra atención a la aparición de la obra titulada Hijos de la ira, de Dámaso Alonso. Publicada en 1944, recuperó la expresión auténtica de la palabra rigurosa, “un libro de protesta escrito cuando en España nadie protestaba”, así lo definió el propio autor. “Escribí “Hijos de la ira” lleno de asco ante la estéril injusticia del mundo”. Escribe unos poemas existenciales que alojan la protesta social y que pretenden llegar a todos los lectores. “Aquí no habrá reposo que rime con labios rojos. Ni si hay alma habrá su poso de calma. No. Aquí ojos rima con espanto y alma rima con Dios”. 
Hijos de la ira es un libro de poesía desarraigada, que ha ejercido una gran influencia en las generaciones posteriores. Son poemas que surgen como un torrente de furor, asco, desesperación, que se expresaba en versos largos y desordenados, con un léxico violento, invadido por la podredumbre. Esta obra supuso un grito poético en un ambiente poéticamente tranquilo, que inició esa división que Dámaso Alonso hizo entre “poesía arraigada” y “poesía desarraigada”.
 La llamada generación del 36. 
Hubo una hipotética “Generación del 36”, compuesta por poetas jóvenes, que publican en torno a este año: Idelfonso Manuel Gil, Luís Rosales, German Bleiberg, Gabriel Celaya, Panero…el más significativo de todos fue Miguel Hernández. La poesía de estos autores se caracteriza por la rehumanización o el neorromanticismo (influencias clásicas y garcilasistas), puesto que es significativo que en el año 36 se celebrara el centenario del nacimiento de Bécquer y el cuarto centenario de la muerte de Garcilaso de la Vega. Además este año es importante también porque publican muchos de los autores incluidos en ella: Abril de Luis Rosales, El rayo que no cesa de Miguel Hernández, Cantos de ofrecimiento de Juan Panero y Cantos de primavera de Luis Felipe Vivanco. Estos autores coincidieron en Madrid y tenían como maestros a los autores del 27.
Tras la guerra, los encontramos escindidos, divididos entre dos concepciones temáticas: unos poetas se refugian en la religión y aparece Dios como tema poético (Panero, Rosales, Vivanco), otros maldicen su indiferencia y su silencio (Celaya, Crémer y Otero que dirigirán la poesía hacia la corriente social de la próxima década).
La denominada “generación del 36” está compuesta por una serie de hombres que se vieron obligados a tomar partido y que no pudieron vivir la guerra sin escindir su conciencia. Si la promoción anterior (la del 27) se vio separada por la guerra y sus miembros andaban dispersos por el mundo, los de ésta quedaron en su mayor parte en España: «corresponde a los que aquí permanecieron el honor y el dolor de mantener contra viento y marea la continuidad cultural española, de servir de puente entre las generaciones anteriores y las siguientes a la guerra... Son, también, los juzgados con pasión mayor y, a veces, vilipendiados en nombre de una pasión política y de una falta de información y conocimientos que encuentran más fácil negar desconociendo que admitir a regañadientes. Son los que, tras la guerra de 1936, restauraron la vida intelectual de España, la mantuvieron en conexión con Europa y cuidaron de mantener su tono y su altura». 
Trayectoria poética de Miguel Hernández.
La obra poética de Miguel Hernández es difícil de clasificar. Sin pertenecer a la Generación del 27, algunos críticos la consideran obra de transición, a caballo entre la referida generación y otra nueva era. Sea como fuere, donde más clara se ve su influencia es en la poesía de posguerra. 
Aunque a veces se han exagerado la pobreza y la incultura de sus primeros años, es cierto que era un cabrero cuando sintió los primeros impulsos del deseo de ser poeta, de ahí que la primera tarea que se impuso a sí mismo fue aprender a escribir poesía culta. El resultado fue Perito en lunas, 1933, un ejercicio a la manera de Góngora, refinado, estilizado, aunque muy poco valorado por la crítica de entonces. Esta obra no pasaba de ser un ejercicio de estilo, que carecía del sello moderno y personal que un poeta como Alberti puso en su poesía gongorina. 
Su siguiente libro, El rayo que no cesa (1936), es una obra muy distinta y parece ser que es producto de una crisis en su evolución. En estos versos se descubre a un hombre lleno de impulsos intensos, “una revolución dentro de un hueso, un rayo soy sujeto a una redoma”. El principal tema del libro es el amor, pero sus estados de ánimo pertenecen al ámbito de la desesperación, y la continua premoción de la muerte. Utiliza para ello las formas clásicas, de nuevo para ejercitar su técnica, aunque ahora es más clara la influencia de Garcilaso de la Vega y Lope de Vega. Esta obra sigue considerándose por algunos un libro de aprendizaje, aunque otros disienten de tal opinión. 
En los mejores versos de El rayo que no cesa asoma una especia de surrealismo interior («Guiando un tribunal de tiburones, / como con dos guadañas eclipsadas, / con dos cejas tiznadas y cortadas / de cortar y tiznar los corazones»); espectaculares son los temas que aluden al toro, la sangre o la semilla – unidos al amor –, temas que producen unas intensas sensaciones, preñadas de metáforas brillantes y atrevidas: «Como el toro, me crezco en el castigo, / las lenguas en corazón tengo bañada / y llevo al cuello un vendaval sonoro... // Como el toro te sigo y te persigo, y dejas mi deseo en una espada, / como el toro burlado, como el toro». La “Elegía” a Ramón Sijé es un ejemplo de emoción y de hombría, al estilo de los mejores casos de nuestro Siglo de Oro. A partir de El rayo que no cesa abandonará los modelos prefijados, para desarrollar su propio camino, expresando sus sentimientos más íntimos. Uno de los poemas más famosos de esta época de liberación poética es “Sino sangriento”, donde parece predecir su propio destino. Durante la República, el joven Hernández se convirtió del catolicismo más ferviente a un comunismo no menos ferviente y, al estallar la guerra, sirvió a sus ideales como poeta y soldado. Así, en 1937, nos encontramos con Viento del pueblo, una poesía que no puede considerarse propiamente propagandística, pero sí una poesía como la de Alberti, para ser recitada en el frente. Sus versos expresan sentimientos muy variados, desde la ira más rabiosa hasta la más tierna compasión, de hecho la experiencia de la guerra resultó dolorosamente beneficiosa para su poesía, depurándola de artificios retóricos y de una excesiva dramatización de sus sentimientos. 
En 1938 encontramos un segundo libro producto de la guerra, El hombre acecha, más reflexivo y personal: canta su sufrimiento con serenidad, sencillez y tristeza. Al término de la guerra fue hecho prisionero, encarcelado y sentenciado a muerte, aunque finalmente moriría en la cárcel. Los poemas que escribió en la cárcel a lo largo de los tres últimos años de su vida se recogen en Cancionero y romancero de ausencias.

 Constituyen como una queja noble y digna que no requiere artificios para ser profundamente conmovedora. En estos versos descubrimos al esposo separado se su amor, al padre separado de su hijo, al hombre digno y honrado privado de la luz, el aire, los placeres sencillos de la vida campesina. Estos poemas nos muestran su verdadera voz, la del poeta que pudo haber sido. En ellos, mucho más trabajados que lo que la crítica tradicionalmente ha querido ver, nos encontramos con la metáfora y el símbolo, inseparables de la expresión de sus sentimientos: “En Miguel Hernández, el “interés humano” que Ortega había declarado incompatible con el valor estético, y cuya desaparición había profetizado, vuelve a ser el centro del arte poético”, afirma G. Brown. 
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VIDA, AMOR Y MUERTE EN LA POESÍA DE MIGUEL HERNÁNDEZ (PAU)
Los especialistas en la obra de Miguel Hernández han observado la estrecha relación que existe entre la biografía y la creación lírica del poeta. Son numerosos los acontecimientos en la vida del poeta asociados a su producción poética. Tres son los grandes temas de su obra, los mismos que expresará de manera tan hermosa en uno de sus más conocidos poemas: el amor, la muerte, la vida. (“Llegó con tres heridas” pág. 276). Son los tres temas están indisolublemente unidos al igual que están en la condición humana, por ello se nos hace difícil separarlos para su comentario, aunque se podría decir que su obra literaria se estructuraría en tres etapas: primera, “vida-vida”, segunda, “vida-amor” y tercera “vida-muerte”. 
La mayor parte de los primeros poemas contienen un soporte de cierta despreocupación consciente, de vitalismo despreocupado y de optimismo natural: en esta época su vida va por un camino (sueña con poder vivir para dedicarse a la poesía) y su obra va por otro (contempla el mundo imitando a los poetas leídos y admirados). Son muchos los poemas en los que rinde homenaje a la naturaleza con gran júbilo: las plantas, las piedras, los animales. Lo natural es fuente de experiencia, en la que se presenta un rico caudal de imágenes; los poemas reflejan la naturaleza que le rodea, colinas, la huerta de Orihuela, los silbos del ruiseñor, los quebrantos de las tórtolas…todo ello plasmado como si las cosas estuvieran vivas, que no es más que su vitalismo: la piedra amenaza, la luna se diluye en las venas, la breva es una madrastra, la palmera le pone tirabuzones a la luna, la espiga aplaude al día. Aquí no hay muerte, si acaso la de los atardeceres. La naturaleza es contemplada con cariño, siendo reflejo de la lealtad de Hernández por sus orígenes.
Si algo de pena hay en estos primeros poemas, es una pena más literaria que vivida, es más melancolía imitada de los clásicos (“Pastoril” pág. 70, “Soneto lunario” pág. 64, “Día armónico” pág 66.).

Muchos son los poemas de esta época que recogen sus momentos vitales, su vida cotidiana “Insomnio”. Es la vida lo que plasma en esta poesía,
En Perito en lunas sigue habiendo mucho de su vida provinciana, de formación religiosa,  macerado en un gongorismo hermético y de construcción sintáctica compleja, una manera de reaccionar contra la etiqueta de “cabrero provinciano”. Pero su poesía va caminando poco a poco a un vitalismo trágico, hay un presentimiento funesto que todo lo envuelve. El libro se lo publican en Murcia en1933, ya había realizado su primer viaje a Madrid.
Después de su primer y fracasado viaje a Madrid, Hernández se embarca en una producción poética marcada por el acento religioso y la militancia católica, influenciado claramente por su amigo Ramón Sijé. Es un bloque de composiciones (desde 1933 a 1934) que sólo vieron la luz en revistas y que coincidieron con la creación de algún auto sacramental del poeta Quién te ha visto y quién te ve y sombra de lo que eras. Estos poemas se recogen con el nombre de El silbo vulnerado, de clara referencias místicas y sanjuanistas. Hernández cambia gradualmente la figura de Góngora del libro anterior por la de Quevedo, como asceta comprometido, como conceptista cristiano.
Desde que Miguel Hernández conoce a su futura esposa, el amor se hace poesía, la vida de enamorado se convierte en materia de arte. 
En las primeras composiciones escritas hacia 1925 el tema amoroso está inclinado más hacia la mitología y el erotismo: “Soneto lunario” (pág. 64) y “Lujuria” (pág. 68). Encontramos aquí símbolos referidos al ámbito erótico, el lagarto y la “siringa pánica” (flauta de dios Pan, que se representaba con cuernos y pies de cabra: pastor de cabras).

En estos primeros poemas cuando aparece el tema del amor es no correspondido, con los cual se relaciona con el amor que ha podido leer de los clásicos  y románticos (Bécquer). En estas composiciones nos habla de la soledad y la tristeza que siente “Soledad”(pág. 66), “Tristeza”(pág. 67)y “Estoy perdidamente enamorado”, en el que probablemente se refiera a la experiencia vivida respecto al que fuera su amor adolescente, Carmen Samper, La Calabasica. También estaría en “Balada de la juventud”(pág. 78) y “Es tu boca”(pág. 78), con rasgos aún modernistas.

El tema amoroso unido a la muerte aparece referido así mismo al ámbito familiar ya desde el principio. Así podemos ver algún poema modernista dedicado a la muerte de su hermana Josefina acontecida cuando él tenía nueve años, “Hermanita muerta”(pág. 99), “Funerario y cementerio”(pág. 92). 
En Perito en lunas no encontramos referencias al amor como tal, pero sí muchas alusiones al deseo sexual, a símbolos de los órganos genitales (gallo, toro, serpiente y lagarto, higuera, higos) “Sexo en instante, 1”(pág.88), “Negros ahorcados por violación”(pág. 93). Es el erotismo y la sexualidad de un hombre joven que se ve desbordado por el deseo y la pasión. El amor a la mujer está también en poemas “Mis ojos sin tus ojos no son ojos”(pág.155) y “Ya se desembaraza y se desmembra”(pág. 155).

En Miguel Hernández, en esta primera etapa también es significativo el amor divino. Influenciado por Ramón Sijé y por S. Juan de la Cruz llega incluso a la experiencia mística; lo podemos apreciar en El silbo vulnerado.
Tras esa primera etapa, descubre la realidad del amor entre hombre y mujer. En agosto de 1932 conoce a una joven modista que trabaja en un taller de costura. Él trabajaba en la notaría en esa época, y en su camino hacia el trabajo se encontraba con ella. Era una joven morena, de pelo ondulado y negro, con ojos grandes; se llamaba Josefina Manresa. De esta joven, seis años menor que él se quedará prendado, así lo refleja en el primer poema que le dedica, donde le declara su amor, a través de una metáforas en las que él es un satélite que gira alrededor de ella, que es un planeta “Ser onda, oficio, niña es de tu pelo…”(pág. 148). “Te me mueres de casta y de sencilla”(pág. 163), “Una querencia tengo por tu acento”(pág. 164) en ella aparece una mujer que representa la castidad, la ingenuidad, la sencillez.
En 1934 formalizan su noviazgo, y escribe antes de irse a Madrid, en una higuera de su huerto su nombre y el de Josefina junto a la leyenda “Como crece, crecerá”. Desde Madrid la pareja entabla una apasionada relación epistolar “A mi gran Josefina adorada”.

En la primavera de  1935, con Miguel incorporado a los ambientes madrileños, la relación de la pareja empieza a enfriarse y llega la ruptura que dura casi un año. Es entonces cuando Miguel se acerca a otras mujeres, con es el caso de la pintora gallega Maruja Mallo, con la que vivió una relación breve aunque muy intensa. Se conocieron en la casa de Pablo Neruda y entabló una relación que caló hondo en Miguel, sobre todo durante el verano. La relación fue tan intensa y placentera, que Maruja Mallo fue la destinataria de las composiciones escritas, en las que se puede ver a una amada que responde al perfil de mujer desinhibida, libre, alocada….
Otra mujer por la que sintió especial cariño fue la unionense María Cegarra, varios años mayor que él, a la que conoció en Orihuela en el homenaje a Gabriel Miró, y a la que se le acercó tras comprobar que la relación con Maruja Mallo está abocada al fracaso, pues él fue para la pintora un capricho. A ella le dedica el soneto “¿No cesará este rayo que me habita?”(pág. 160). Ella le correspondió solo con su amistad. Le dedica poemas de carácter platónico y por último, sus ilusiones terminan por verse nuevamente rotas.
Por todo ello, a comienzos de febrero de 1936, Miguel escribe al padre de Josefina para pedirle perdón por su comportamiento y para expresarle su deseo de reestablecer el noviazgo con su hija, algo que, finalmente, se lleva a cabo. Esta circunstancia es próxima a la publicación de El rayo que no cesa con la dedicatoria “A ti sola, en cumplimiento de una promesa que habrás olvidado como si fuera tuya”. Para algunos estas palabras obedecen más al deseo de reconciliarse con ella que a la realidad, pues sólo tres poemas estarían inspirados en ella, y la dedicatoria sería más bien para María Cegarra, hecho que ella reconocía.
Independientemente a quien se lo dedique, es significante el concepto del amor que aparece en él. El amor tiene su lado positivo y grato, pero también doloroso y destructor. El libro se abre con un poema en redondilla “Un carnívoro cuchillo”(pág. 159), donde aparece el amor con su doble cara “dulce y homicida”. En “¿No cesará este rayo que me habita?”, está claro que el rayo que habita el corazón del poeta es el amor de su propio corazón, dicho amor aparece caracterizado por una serie de símbolos que sirven para mostrar su condición destructiva: “exasperadas fieras”, “espadas y rígidas hogueras”, “lluviosos rayos destructores”.
Una vez que el amor ha hecho mella en el poeta, busca ser correspondido, pero no recibe de ella lo que busca “Te me mueres de casta y de sencilla”(pág. 163). El poeta confiesa el deseo físico que siente hacia ella, la atracción por su cuerpo, representado por ese limón amargo, que en él es símbolo despecho de la amada. Como no la puede tener a su lado, confiesa que de él se apoderan la tristeza, la melancolía, el tormento y la pena.

Nos hallamos ante la pena hernandiana, que surge por la  no realización del amor, por la contención del deseo erótico, y que sólo remitirá cuando el amado pueda unirse con la amada, “Me tiraste un limón, y tan amargo”(pág. 161). La pena y la queja del enamorado aparecen también en toda una serie de sonetos, esta composición estrófica se convierte en este libro en esencial; son sonetos a la manera de Quevedo.
El amor sentido como amistad está en la “Elegía” dedicada a Ramón Sijé. Se trata un merecido y póstumo homenaje a su “compañero del alma”. La muerte, por supuesto, está también presente en este poema
Con la llegada de la Guerra Civil, Miguel Hernández abre una nueva etapa en su poesía, marcada por lo que se denomina compromiso social y compromiso personal. El 9 de marzo de 1937, Miguel y Josefina se casan civilmente en el juzgado de Orihuela y parten en viaje de novios a Jaén. En abril Josefina ha de marcharse a Cox para cuidar de su madre enferma, ésta muere unos días después, pero otra vida empieza a latir, está embarazada de su hijo Manuel Ramón; al mismo tiempo, Miguel corrige las pruebas de imprenta de Vientos de pueblo. En esta obra los temas son la muerte, la tierra y el vientre de la esposa.
La muerte es la se convierte en protagonista de “Elegía primera”(pág. 209) dedicada a la muerte de F.García Lorca. Aquí, en este poema aparece el tema de la vida, la muerte y el amor. 

Hay otro poema que resulta esclarecedor respecto al propósito que mueve a la hora de componer este libro, “Sentado sobre los muertos”( pág. 213), ante tantas muertes injustas y crueles, el poeta da rienda suelta a su voz.
La tierra está representada por los trabajadores de los distintos pueblos de España, cada uno de los cuales le lleva al poeta un viento que lo mueve a reivindicar la situación de aquellos. “Vientos del pueblo me llevan”(pág. 215), “El niño yuntero”(pág. 217): el poder de la revolución está en las manos de las gentes más humildes, las más oprimidas. “Jornaleros”(pág.222), “Aceituneros”(pág. 224) y “El sudor”(pág. 228).

El tema del vientre está presente en “Canción del esposo soldado”(pág. 229), el amor aparece con el sentimiento de alegría por la nueva vida que crece y la muerte que lo acecha.

El siguiente libro El hombre acecha se abre con el poema “Canción primera”(pág. 245) que contiene una durísima afirmación: “Hoy el amor es muerte, / y el hombre acecha al hombre”. Esto es así porque todo lo que rodea al poeta es hambre, destrucción, cárceles, heridos y muertos. Sí se habla del amor fraterno en su poema “Rusia”(pág. 246), en el que afirma que Rusia y España se unirán como fuerza hermanas para poner fin a al a guerra y a los dictadores. Lo mismo ocurre en “Llamo a los poetas”(pág. 264), que los une el trabajo y el amor. Mas, a pesar de tanto dolor, todavía queda un resquicio para la esperanza y ésta sólo puede venir de la mano de la esposa, en el reencuentro de los esposos “Canción última”(pág. 268) con la que cierra el libro.
En septiembre de 1939, Miguel Hernández hizo entrega a Josefina del que habría de ser su último libro de poesía, Cancionero y romancero de ausencias. Un libro compuesto por poemas muy intimistas, que configuran lo que se considera una especie de diario de un alma sumida en la soledad, el dolor y el sufrimiento, de hay la brevedad y la desnudez formal. En la primera parte predominan las canciones y en la segunda los romances, más largos que las anteriores.

Uno de los grandes protagonistas del libro es el hijo quien le inspira algunos de los versos más sentidos y entrañables: “Hijo de la luz y de la sombra”(pág. 286). Pero, desgraciadamente la vida del hijo se apagó pocos meses después. De ese modo, la alegría y la felicidad dan paso al dolor y al desgarro: “El cementerio está cerca”(pág. 272) “Muerto mío, muerto mío” (pág. 278) y “A mi hijo”(pág. 282).
Otro de los protagonistas es la esposa, representada por el vientre, lugar donde se origina la vida, “Orillas de tu vientre”(pág. 283) y “Menos tu vientre”(pág. 291),  y la boca, destinada a los besos del amante esposo, “Besarse, mujer”(pág. 274), “Llegó tan hondo el beso”(pág. 275) y “La boca” (pág. 294). El poeta confiesa estar enamorado de la esposa y ser puro deseo de besarla, aunque la distancia le impide acariciarla y satisfacer su deseo.

Del amado vientre de su esposa nacerá un nuevo hijo, Manuel Miguel, nueva vida que dará algo de luz y de esperanza al poeta soldado que ve como se vienen abajo sus sueños y esperanzas y que, algunos meses después, comenzará su periplo carcelario que llegará a hasta el fin de sus días. De esta última etapa son sus “Nanas de la cebolla”(pág. 301).
La muerte, aunque sobre todo está más presente en la última es un acontecimiento no lejano a las propias vivencias del poeta, pues mueren sus tres hermanas, como ya hemos citado, muere su primogénito a los pocos meses de nacer y se le mueren amigos y conocidos, como también hemos señalado, Ramón Sijé, García Lorca, “Elegía”, “A mi hijo”( pág. 282), “El cementerio está cerca”(pág. 272), etc.
En Cancionero y romancero de ausencias está presente la muerte, el desengaño, la desolación, pero por encima de todas las calamidades quedan el amor y la libertad, por ello los últimos poemas son tal vez lo más tiernos y melancólicos de su obra. Aparecen constantemente la amada, el hijo, la infinita añoranza del que mientras muere a chorros, respira por la esperanza de la inmortalidad. Se han cumplido los presentimientos de muerte que sobrevuelan el destino trágico del poeta. Muchos de los acontecimientos que marcan dramáticamente su biografía penetran en la obra y definen a su autor como un ser que casi desde siempre convive con la idea de la muerte.
Para alguien como Miguel Hernández, que vino al mundo con tres heridas, la de la vida,  la del amor, la de la muerte, que ve cómo se le escapa la vida, que va camino de la muerte, siente que sólo le queda el consuelo del amor vivido y del que pueda existir más allá de la muerte.

EL COMPROMISO SOCIAL-POLÍTICO DE MIGUEL HERNÁNDEZ (PAU)

Por todos es admitido y pregonado que Miguel Hernández fue un hombre comprometido. Comprometido con sus orígenes, con su tierra, con sus ideas, con el momento histórico que vivió y con la causa que defendió. Al servicio de este compromiso social y político pone su literatura. Y hablamos de su literatura, y no sólo de su poesía, porque también utilizó el teatro como género combativo (su obra dramática fue escrita entre 1933 y 1937), Teatro de guerra, Pastor de la muerte. Miguel Hernández  en torno a 1933 experimenta en su vida y en su obra un proceso que le alejará de la estética purista y religiosa, catalizándolo al terreno del compromiso social. El compromiso que Hernández adquiere con los acontecimientos políticos que sacuden el país entre 1936-1939 provoca en él una poesía vibrante y activa que llegó a convertirse en paradigma de toda su producción poética.
 Cierto es que Miguel escribió muchos de sus poemas con el objeto de expresar sus propias palpitaciones ante el revuelto ambiente de la guerra civil, pero habría que ordenar de algún modo su producción bélica representada en los poemarios Viento del pueblo (1937) y El hombre acecha (1939), sin olvidar del todo su libro póstumo Cancionero y romancero de ausencias.  

Durante la guerra, Miguel Hernández emplea su poesía para luchar por la causa republicana y escribe Viento del pueblo, obra con la que se suma al romancero de la guerra civil. Como el viento, la voz del poeta alienta a los soldados en las trincheras, arenga a la lucha, poesía más propagandística, mantiene viva la esperanza. Son poemas que lloran la muerte de Lorca, de los hombres en el frente de batalla, que cantan al niño yuntero, al sudor de los campesinos, a la compañera, esposa y amante lejana... “Rosario, la dinamitera”(pág. 221), “El sudor”(pág. 228), “Aceituneros”(pág. 224), “Los cobardes”, “El niño yuntero”, “Las manos”(pág. 226)
En esta etapa también escribe Miguel Hernández El hombre acecha, poemario en el que la palabra es todavía símbolo de resistencia, es un poemario menos combativo, no es poesía de urgencia. Pero la muerte del primer hijo y la derrota de la guerra sumen al poeta en la desolación.
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Será Sánchez Vidal quien trate de ordenar esta poesía, diferenciando para ello tres actitudes adoptadas por el escritor:

· La puramente militante, directa, con una poesía de carácter puramente oral, compuesta para ser recitada en el frente.
·  La militante de cuidadosa retórica; esta actitud tiene como representativo un hermoso poema: “Canción del esposo soldado”.
· La actitud cansada, de derrota.
 
“Llamo a los poetas”, perteneciente a El hombre acecha,  nos explica Miguel Hernández cuál ha sido y cuál debe ser la poética de esos años. Por la relevancia que dicho contenido presenta de cara a la explicación del asunto de nuestro trabajo, hemos creído necesario detenernos en él de una forma más extensa. Fernández Palmeral nos dice lo siguiente a propósito de este poema: “Miguel invoca a los poetas más reconocidos de su tiempo para que se unan con su voz y su presencia a la lucha armada, que pongan silla en la tierra, es decir, que salgan de sus bibliotecas, cátedras y mundos académicos, para tomar contacto con la realidad bélica, amenaza cierta y real”.
En realidad es que en este poema encontramos en verso las mismas ideas que expone como nota previa a su teatro de guerra. El tono del poema, desde el título hasta el último verso, es claramente exhortativo: hablemos. Es en la tercera y en la decimotercera estrofa donde encontramos la nómina de poetas a los que se dirige, aquéllos que convierte en sus interlocutores: Alberti, Altolaguirre, Cernuda, Juan Ramón, León Felipe, entre otros. El mensaje es directo, sin metáforas surrealistas: 

“Dejemos el museo, la biblioteca,
 el aula sin emoción, sin tierra, glacial para otro tiempo. 

Ya sé que en esos sitios tiritará mañana, 

mi corazón helado en varios tomos.

Quitémonos el pavo real y suficiente,

la palabra con toga, la pantera de acechos.

Vamos a hablar del día, de la emoción del día.

Abandonemos la solemnidad...

Así descenderemos de nuestro pedestal,

de nuestra pobre estatua...”
 
El momento histórico pide a gritos una poesía directa, capaz de ser comprendida por el soldado que la escucha en el frente. Aprovecha el poeta la ocasión de rendir un homenaje a García Lorca, que ya había sido fusilado.

“Ahí está Federico: sentémonos al pie

de su herida, debajo del chorro asesinado.

Que quiero contener como si fuera mío,

y salta, y no se acalla entre las fuentes”.
No es esta la primera ocasión en que aparece la figura de García Lorca por entre los versos de Miguel Hernández. El poema “Elegía primera” estaba dedicado, precisamente, al poeta granadino. En esta Elegía, que pertenece a Viento del pueblo, expresa el gran dolor causado por la muerte de Federico. Dicho dolor se manifiesta con rabia, con fuerza inusitada (característica inicial de este poemario), con un tono lleno de furia y justificado rencor:

Esa es la razón de que encabece junto a Pablo Neruda y Aleixandre la nómina de  poetas que han de convertirse en soldados, al menos, en soldados de la palabra.
“¡Hablemos, gritemos!”. Esto es lo que hará Miguel Hernández con su poesía de guerra: hablar, gritar la verdad de las cosas del mundo enfrentadas al hombre. Pero ese grito no debe ser una estéril referencia personal, sino que debe una exclamación colectiva, universal: hablaremos unidos, comprendidos, sentados.
El compromiso de Miguel Hernández va más allá de sus versos: forma parte de su vida. Al fin y al cabo, sus versos no son más que un reflejo de sus convicciones vitales, una simple irradiación lo que supuso ese compromiso político que lo condujo a la muerte.

Cuando visita Madrid por quinta vez (1935), los tiempos son ya difíciles para la Segunda República. Está próximo el estallido de la Guerra Civil y Miguel Hernández puede ya sentir el aire bélico que se respira. Es entonces cuando en algunos de sus poemas sueltos, escritos entre 1935-1937, aparece ya por un lado su preocupación como hombre del pueblo y por otro, su claro espíritu combativo. Estas son las dos actitudes primeras que descubrimos en su poesía social o en el germen de su poesía de guerra (como queramos verlo). La preocupación por el hombre y su espíritu combativo tienen como sustento una actitud solidaria con el pueblo. El poema “Alba de hachas” (pág. 179) resulta representativo de estas dos actitudes del poeta.

“Con nuestra catadura de hachas nuevas,

¡a las aladas hachas, compañeros,

sobre los viejos troncos carcomidos!

Que nos teman, que se echen al cuello las raíces

y se ahorquen, que vamos, que venimos,

jornaleros del árbol, leñadores!”

Ese grito de “compañeros” convierte al poeta en uno más de ellos; es ese el brote de solidaridad al que aludíamos. Dicha solidaridad es parte esencial de su compromiso. Al mismo tiempo, el poeta invita a la lucha, renunciando a las actitudes pasivas. Este es el camino que va trazando en los versos de Viento del pueblo.
Estalla la guerra y, fiel a sus ideas, formará parte de ella. Ingresa en el 5º Regimiento y pasará a otras unidades de distintos frentes (Teruel, Andalucía, Extremadura). En el verano de 1937 participará en el 2º Congreso de Escritores Antifascistas e incluso más tarde viajará a Rusia en representación del gobierno de la República en el que se siente fascinado por el descubrimiento de este país: “Rusia”(pág. 246)
Desde el frente de Valencia, ya en 1939, contemplará el final de la guerra, y con él la caída de los republicanos. Con el final de la guerra y su participación activa en la defensa de la República, su situación es bastante comprometida. Intentará pasar a Portugal, pero es detenido y devuelto a España. A partir de ese momento, comienza un triste peregrinar por distintas cárceles españolas. En Madrid es juzgado y puesto en libertad, pero al volver a Orihuela es delatado y encarcelado de nuevo. Es condenado a muerte, pero José María de Cossío conseguirá que le sea conmutada esta pena por cadena perpetua (el régimen de Franco no estaba dispuesto a pasar por la experiencia de “otro Federico García Lorca”). Pasa por los penales de Palencia y de Ocaña, hasta que finalmente, en el verano de 1941, es trasladado al Reformatorio de Adultos de Alicante. Allí su estado de salud se agravará alarmantemente y, como consecuencia de dicho agravamiento y la desatención médica a la que fue sometido, murió el 28 de Marzo de 1942.

No sólo iría al frente sino que participó de todas aquellas actividades culturales que el gobierno de la República impulsó. Su nombre, pues, aparece en el Romancero de la Guerra Civil, que recoge treinta y cinco romances de poetas de la época: Altolaguirre, Aleixandre, Alberti, Prados... También aparece en Poetas de la España Leal, recopilación llevada a cabo por la redacción de Hora de España.
Las circunstancias biográficas que acabamos de resumir en pocas líneas nos muestran a un hombre comprometido. En cierto modo, nunca dejó de serlo, militara en la opción vital que militara. Es lo que suele ocurrir a las personas coherentes. Y Miguel lo fue. Es curioso observar cómo se resuelven en su vida las contradicciones que durante tanto tiempo lo han atormentado (pastor-poeta, intelectuales del 27-autodidacta, poeta intimista, personal-social)
Como consecuencia de esa implicación testimonial en su poesía, observamos que el uso de la primera persona es una constante presencia en la misma. La única diferencia que vamos a encontrar entre su poesía personal y su poesía social es que en la primera usará el singular (el “yo” lírico) y en la segunda, el plural (el “nosotros” solidario). Esto nos hace pensar que en Viento del pueblo, que aparece en 1937, se resuelve el conflicto del poeta – pastor: es como si a través del uso de la primera persona del plural las dos facetas de nuestro autor por fin se reconciliaran.  Hay dos actitudes que creemos descubrir en los poemas que lo componen y que ya se revelaban en “Alba de hachas”( pág. 179), la solidaria y la combativa, que lejos de resultar incompatibles, se unen bajo su pluma. “Sentado sobre los muertos”(pág. 213), donde descubrimos a ese poeta solidario, comprometido, pero que nunca olvida que es poeta, que sigue mimando el lenguaje:

“Que mi voz suba a los montes

y baje a la tierra y truene,

eso pide mi garganta

desde ahora y desde siempre”.

Es una verdadera declaración poética, similar a la que viene haciendo en los fragmentos que hasta ahora hemos seleccionado, en poemas y escritos anteriores y posteriores a 1937. Su poesía, su voz debe ser escuchada en todos los rincones, pero, ¿qué es lo que va a proclamar esa voz? Lo que vamos a escuchar es un verdadero canto de solidaridad, en el que parte de sí mismo, de esa condición humilde con la que aparece ahora totalmente reconciliado:

“Acércate a mi clamor,

pueblo de mi misma leche,

árbol que con tus raíces

encarcelado me tienes,

que aquí estoy yo para amarte

y estoy para defenderte

con la sangre y con la boca

como dos fusiles fieles”.
Esa actitud de solidaridad dejará paso a esa otra actitud combativa que venimos señalando, que adopta un tono de arenga que puede llegar a dominar poemas completos. Leamos “Vientos del pueblo me llevan”(pág. 215)  o “Aceituneros”(pág. 224). Pero en el poema observamos una nueva y sutil evolución: las dos estrofas finales presentan un tono menos enaltecido, menos vengativo, dejando a un lado la terrible ley del talión (“asesina al que asesina, / aborrece al que aborrece”) y recuperando el tono solidario (“canto con voz de luto, / pueblo de mí, por tus héroes: /...tu pensamiento y mi frente / tu corazón y mi sangre/ tu dolor y mis laureles). Ese es el eco que nos queda tras leer el poema, la voz de un poeta que siente las mismas penas del pueblo, en un movimiento retórico pendular que oscila de la primera a la segunda persona, que llora por esos muertos cuyos zapatos besa al comenzar el poema, y que son sus muertos… El alma del poeta se descubre sensible al dolor ajeno, lo hace propio.

Valoramos este descubrimiento como un cambio evidente de esa poesía social “pura”, de tono exaltado (“Rosario, la dinamitera”(pág. 221), “Jornaleros”(pág. 222), “Campesino de España”(pág. 231)  y otros tantos poemas de gran fuerza oratoria) a otro registro de poesía en el que el dolor alcanza cimas de enorme sensibilidad y belleza lírica. Así “El niño yuntero”(pág. 217), es un poema en el que, al escoger como protagonista a un niño, despierta de antemano la sensibilidad del lector. Ese niño, que bien pudo ser él, vive a lo largo del poema la muerte como eterna compañera. Y aunque forma parte de la condición humana saber que todos llevamos como compañera inseparable de viaje la muerte, las imágenes que se suceden en el poema son “hirientes” para cualquiera que lea el poema. Un niño es símbolo de esperanza, de vida, de plenitud, pero en el poema se convierte en todo lo contrario, algo que intensifica el dolor recogido en los siguientes versos:
“Canción del esposo soldado”(pág. 229), es el poema con el que queremos cerrar el análisis de Viento del pueblo. Este poema coincide con los anteriores en descubrir la enorme sensibilidad del poeta, cuya poesía social o comprometida no ha podido ser desterrada del todo, aún más cuando el referente del poema son sus propias circunstancias biográficas. El amor y los deseos de vivir, le dan un tono vitalista al poema que no encontramos en otros versos de este poemario.
Los versos anteriores encerraban una esperanza, que también percibimos en otros poemas. Tal vez sea esta la principal diferencia que existe entre los mismos y los que componen El hombre acecha (1939). Los escasos dos años que separan ambos poemarios serán suficientes para mostrar una evolución en su poesía social.

Esa esperanza que encontramos en Viento del pueblo dejará paso a una actitud menos combativa, más cansada. En este poemario se nos muestra a un Miguel Hernández para el que la guerra ha perdido su sentido y se ha convertido en muerte y odio. Esta actitud, consecuencia de las experiencias que va viviendo, la podemos encontrar en “El soldado y la nieve”(pág. 248), “Carta”(pág. 257) o “El tren de los heridos”(pág. 266). En los tres poemas descubrimos de distinta  forma representada la presencia de la muerte y del dolor; pero sobre todo, adquiere una importancia persistente y atormentada la ausencia de los seres queridos. De ese sufrimiento por la lejanía y la ausencia nace en los versos una actitud más profunda que en el anterior poemario, menos combativa pero igual de desgarrada. Dicha actitud adopta todavía ciertas formas de violencia verbal. Evocan en nosotros la imagen de un soldado derrotado no solo por la batalla, sino derrotado por los elementos, el poeta se encuentra cansado, hambriento, helado de frío. La nieve se convierte en pergamino en el que sus huellas escriben “su soledad de galopante luto”. La importancia de estar vivo en tiempos de guerra, la esperanza de los familiares de que sus maridos, hijos, hermanos sobrevivan a la tragedia queda encerrada en las cartas, esas cartas “donde se apoya el recuerdo/ la gravedad de la ausencia,/ el corazón, el silencio”.

Este poema nos muestra el lado más humano de la guerra, deja al descubierto la verdadera tragedia, el miedo a la muerte, el miedo al silencio de quien está en el frente.

Observamos esa constante presencia de la muerte que planea ahora sobre sus poemas, casi espectral, recordándonos tonos becquerianos:

Aunque bajo la tierra

mi amante cuerpo esté,

escríbeme a la tierra,

que yo te escribiré.

Junto a los anteriores poemas, encontramos otros en los que aquella actitud exaltada, combativa todavía sobrevive en sus versos. Aún así, creemos ver en ella ciertas variaciones. Las imágenes se vuelven más crueles, menos idealistas, más crudas, rozando en ocasiones lo escatológico. Son dos los poemas que significativamente representan esta visión de una España dividida: “Los hombres viejos”(pág. 250) y “El hambre”(pág. 255). En ambos observamos el enfrentamiento de dos bandos, la crudeza con la que se refiere a ‘los de enfrente’, ‘tiburones’, ‘barrigas llenas’, ‘cerdos’.

Vuelve nuestro poeta en estos versos a la defensa de los oprimidos, a mostrar a qué clase social pertenece, es esa reconciliación con sus orígenes que ya apuntábamos en Viento del pueblo.
 “El hambre”(pág. 255) es un poema en el que de nuevo descubrimos el contraste entre dos mundos enfrentados, los ricos y los pobres (éstos dignificados por el hambre, frente a aquéllos –“los de enfrente”- que son representados como tiburones voraces, opulentos y avariciosos). Pero al mismo tiempo el hambre es capaz de convertirnos en animales movidos por el instinto de alimentarse, segunda parte del poema.
Esta es la idea con la que queremos quedarnos después de recorrer los versos más significativos de sus dos poemarios de guerra, de tratar de descubrir las actitudes que encierran sus metros. El poeta, con sus versos, trata de levantar el ánimo de los soldados, trata de mostrar la necesidad de la lucha, descubre la presencia del dolor y la muerte, pero ante todo se muestra solidario, sus poemas quieren erigirse como la voz de todos aquéllos que han quedado o van a quedar sumidos en el más terrible silencio, el de la muerte. Se descubre, pues, como un poeta del pueblo.

Después de todo lo vivido, de todo lo escrito, desnuda su alma y en unos sencillos versos que pertenecen al que será su poemario póstumo (en él encontramos todavía algunos ecos de esta poesía que venimos comentando, como ocurre en “La vejez en los pueblos”(pág. 280) o en “Guerra”(pág. 299), condensa la conclusión a la que le conduce la terrible experiencia de un país fraternalmente enfrentado, de una juventud condenada: “¿Y la juventud? / En el ataúd”. Esos versos a los aludíamos deberían superar la barrera del tiempo y estar presentes siempre en nuestras vidas. Son versos que demuestran el compromiso del poeta con la vida y con los que queremos cerrar el recorrido por su poesía social, para que queden resonando en nuestras mentes y corazones como eco eterno:

               Tristes guerras

               si no es amor la empresa.

               Tristes. Tristes.

               Tristes armas

               si no son las palabras.

               Tristes. Tristes.

               Tristes hombres

               si no mueren de amores.

               Tristes. Tristes.
TRADICIÓN Y VANGUARDIA EN LA POESÍA DE MIGUEL HERNÁNDEZ (PAU)


Una primera etapa vendría marcada por los balbucientes escarceos del pastor-poeta, observador de todo lo que existe a su alrededor y admirador de poetas como Virgilio, Fray Luis de León, San Juan de la Cruz, Lope de Vega, Garcilaso, Góngora, Juan Ramón Jiménez, Rubén Darío, Antonio Machado, y de forma especial del oriolano, Gabriel Miró.


Además otra persona que influyó poderosamente en el joven Hernández fueron sus amigos Ramón Sijé, a quien conoció en 1929, quien le contagió su amor por los clásicos, y Carlos Fenoll. Lo inician en la literatura a través de la Biblioteca del Círculo de Bellas Artes de Orihuela, y participan en la vida cultural de la localidad, a través de la publicación de revistas.

En las primeras creaciones, escribe versos de gran sonoridad, con ritmos variados, imitando a Miró, Bécquer, Rubén Darío, o incluso al murciano Vicente Medina. En estas composiciones se observa una gran capacidad para la percepción de lo bucólico pastoril y para expresar las sensaciones que le producen el paisaje y su tierra, es poesía sensorial, cotidiana.  Pero en estos poemas no hay originalidad y si imitación. Hay gran variedad métrica: octosílabos, endecasílabo, dodecasílabo y verso libre. Estos poemas están en el apartado Poemas sueltos I. “Oriental”, “Amorosa”

Con este tipo de poesía llega a Madrid la primera vez, y se vuelve a Orihuela decepcionado por no haber triunfado. Pero esta experiencia, dura, ha merecido la pena, pues se ha dado cuenta de que tiene que cambiar su rumbo poético: decide acercarse a los movimientos vanguardistas y renovar su lenguaje.

Miguel entra en contacto con la poesía de Alberti, Gerardo Diego y Jorge Guillén, sobre todo la poesía pura de este último, y de Juan Ramón Jiménez. Entonces cultiva el endecasílabo, las octavas reales, las décimas, y el gusto por la metáfora elaborado. El resultado es Perito en lunas (el poeta es experto en lo misterioso). De Federico García Lorca, tan admirado, toma el motivo de la luna. El libro ofrece un claro neogongorismo y un acercamiento a las greguerías de Ramón Gómez de la Serna. Así fija su mirada en objetos y escenas de la vida real, como pueden ser el gallo, el toro, los cohetes, la sandía, la oveja, la serpiente, las gitanas, el pozo, la palmera… Hay poco de intimismo y personal, y destaca más la contemplación del universo circundante. “Palmera”(pág. 87).

Con la publicación de El rayo que no cesa, Miguel Hernández aparece como un poeta que ha asimilado plenamente la influencia de Quevedo y el dolorido sentir garcilasiano, así como la forma estrófica del soneto. Todo lo cual le sirve para expresar a la perfección su pasión de enamorado, después de iniciar su relación con Josefina Manresa. Es una pasión, “un desgarrón afectivo” un estallido fulminante como el rayo que da título al libro. Aquí la influencia es de Pablo Neruda (poesía impura) y de Vicente Aleixandre (La destrucción o el amor).


En este libro el soneto alcanza una exquisita perfección formal, pero también utiliza las cuartetas, muy del gusto romántico, las silvas “Me llamo barro aunque Miguel me llame”(pág. 165) y los tercetos encadenados de la “Elegía”, motivada por la súbita muerte de Ramón Sijé. De este poema también es significativo que adopte una composición tan de la tradición literaria como son las elegía fúnebres (Manrique, García Lorca…)

Con el estallido de la Guerra Civil, la poesía de Miguel Hernández da un giro radical hasta convertirse en poesía revolucionaria, olvidando el autor cultivador de la poesía clásica, aferrado a un ferviente catolicismo.

En Viento del pueblo vemos a un escritor profundamente enraizado en el pueblo, que se hace eco de las inquietudes populares con tono épico-lírico, a la manera que había hecho Rafael Alberti. Ha llegado el momento del poeta soldado, esposo soldado, que se deja arrastrar por los acontecimientos bélicos y carga su poesía de imágenes llenas de dureza, de elementos metálicos, de armas. Ahora es cuando la poesía impura de Neruda y de Aleixandre adquiere su plenitud, los poemas se llenan de imágenes surrealistas, cargadas de irrealidad y de elementos visionarios.
Al mismo tiempo lleva a cabo una renovación métrica, dando paso a la silva, a la décima, al soneto alejandrino, a los serventesios de pie quebrado.
El hombre acecha es el resultado de una visión trágica, desalentada de la vida y de la muerte. Muertes sin sentido, violencia, crueldad y odio aparecen en poemas escritos en versos heptasílabos, octosílabos, endecasílabos y alejandrinos. En medio de las cárceles, de la muerte, de la sangre, Miguel invoca a los poetas: Aleixandre, Neruda, Alberti, Altolaguirre, Cernuda, Machado, León Felipe, para llevar a las gentes un mensaje lleno de locura amorosa, de fe en el ser humano, de unidad, de solidaridad y de justicia.

El que sería su ultimo libro Cancionero y romancero de ausencias fue entregado por Miguel a su esposa en septiembre de 1939, cuando él ya estaba en la cárcel, y permanecerá inédito durante varios años. Esta primera versión, en forma de cuaderno, es una especie de diario íntimo compuesto por 79 poemas en los que recoge, de forma intimista los episodios de la muerte de su hijo, la alegría por el nacimiento del segundo, la dura separación de su esposa, el final de la guerra, la derrota y la condena a pena de muerte. Posteriormente, el poeta continuaría escribiendo algunos textos hasta 1941, de manera que los editores llegaron a recoger ciento treinta poemas.
En este libro el poeta alcanza su máxima expresión de madures poética, observamos como la metáfora se eleva hacia sus más altas cotas de perfección, a veces con toques surrealistas. Es una poesía que busca, ante todo, la verdad humana y que se muestra casi desnuda de artificio, a la manera juanramoniana. Es su poesía breve y versos cortos, de metros tradicionales, en forma de canciones, romances, romancillos y coplas, plena de paralelismos, correlaciones, similicadencias, de versos en forma de estribillos, con predominio de la rima asonante salvo excepciones. Todo ello contribuye a dotar a sus poemas de cierta musicalidad y a situarla en cercanía con la poesía neopopular, a la manera de Lorca.
No obstante, incluye en el libro algunos poemas de arte mayor, sobre todo en serventesios alejandrinos o cuartetos alejandrinos “Hijo de la luz y de la sombra”(pág. 286), “Sonreír con la alegre tristeza del olivo”(pág. 313).

Los temas son más intimistas, de ámbito familiar, dotando a este libro de características más personales, más intimistas, gracias a lo cual el poeta se aparta de muchas de las influencias literarias recibidas hasta el momento, para adentrarse en la búsqueda de sus raíces personales.
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IMÁGENES Y SÍMBOLOS EN LA POESÍA DE MIGUEL HERNÁNDEZ (PAU)

La poesía de Miguel Hernández, superada una primera época marcadamente hermética y con tendencia al juego gongorino, predominando la técnica y la autodefinición como poeta, se irá convirtiendo en una proyección de sí mismo, dejándonos ver, leer al verdadero poeta. Es entonces cuando imágenes y símbolos, la metáfora, se convierten en el mejor aliado de su pluma para expresar sus temores, sus anhelos, sus penas.
Para poner orden a su universo simbólico, buscaremos En su poesía la utilización de cuantas referencias simbólicas nos resulten relevantes.

La luna
En la que se considera su primera obra, descubrimos desde el título uno de sus símbolos: la luna. Se convierte en muchos poemas en una metáfora impura, a veces de difícil interpretación. 


En “Soneto lunario” la luna tiene una simbología similar a la utilizada por Rubén Darío, es decir, es modernista, aparece en un telón de fondo del escenario recreado exquisitamente.


La luna aparece desde los primeros poemas, puesto que Hernández siente predilección por la noche, sobre todo la noche huertana que invita a la reflexión, noche rica en aromas “Insomnio”, “Recuerdo”.

El poeta se convierte en un auténtico perito en lunas. En esta obra la luna adquiere simbología plena, pasa de ser escenario a protagonista. Es símbolo de su propia metamorfosis: pasa de la naturaleza a ser elemento poético pleno. Se afirma que la luna en símbolo de la plenitud vital. Aquí la luna deja de tener connotaciones románticas, para adquirir más simbología sexual, “La luna”
A veces con la luna se relaciona la granada, la noria de agua, el huevo, elementos de la huerta de la Vega Baja.

El silbo

Entre otros poemas sueltos también encontramos con otro elemento evocador de su poesía: el silbo. Nos encontramos con “El silbo vulnerado”, cuyos poemas nos recuerdan a versos del  Cántico espiritual de San Juan de la Cruz (El silbo de los aires amoroso”). Las connotaciones musicales del término ”silbo” son obvias. El poeta es el que silba, pero de forma vulnerada, aludiendo a su pena o dolor; el poeta no solo escribe sobre eso, sino que “silba” su pena, todo dentro de los cauces aún católicos que impregnan las composiciones de esta primera etapa, por lo tanto recordándonos la lírica mística, “Cántico corporal”(pág. 136).

Con Viento del pueblo el silbo y el ruiseñor se convierten en un grito que invita al pueblo y a los poetas a levantarse, a luchar. El silbo sigue significando canto, pero el poeta ya no canta para sí mismo o a la amada, sino que le canta al pueblo, al soldado del frente, a los jornaleros y a los campesinos.
El rayo
Aparece también en el título de uno de sus libros. Es el libro que trata del amor, por lo tanto significa el deseo amoroso, similar a lo místico de San Juan de la Cruz. Significa agresividad, al igual que las metáforas relacionadas con el rayo: el cuchillo, la espada, el arado, (son herramientas que hieren, que no cesan, porque no se pueden parar) el fuego y el toro. “Un carnívoro cuchillo” aparece el sinónimo “rayo de metal crispado”, imagen de ese tormento, dulce y  homicida que marca su vida. En torno al rayo aparece toda una cadena de adjetivaciones.


Tras Viento del pueblo los rayos y relámpagos que atormentaban al poeta simbolizan la agitación social, el levantamiento del pueblo “Alba de hachas”, “Sino sangriento”, y aparecen relacionados con lanzas, cuchillos, hoces…
La pena

Aparece aquí relacionado con el tema del amor; es la pena que lo deja herido, la amada que lo rechaza, como si de una relación amor cortés se tratara “Me llamo barro aunque Miguel me llame”

El toro

Las interpretaciones de esta imagen el toro=el poeta, apuntan a que los dos han nacido para soportar el dolor, la tortura, es decir, comparte con el toro el destino trágico. Frente al color blanco que predomina cuando aparece la amada, el toro tiñe todo de negro. El toro es la imagen de la muerte en algunos de los poemas. “El toro sabe el fin de la corrida”, “Elegía media del toro”. “Toro”(pág. 87, 100)… 

Con la poesía de guerra, el toro es una animal derrotado “Mi sangre es un camino”(pág. 194), “Llamo al toro de España”


Pero al toro se une toda una serie de animales, todos ellos escogidos simbólicamente para representar al pueblo español y a los opresores fascistas, por otro. El buey es una animal manso, dócil, representa la imagen del pueblo que irrita al poeta, pasivo política y socialmente.  Él exige a las gentes de España que sean leones, águilas, toros, que concentran la fuerza, el vigor y el espíritu de lucha. Para referirse al otro bando, lo hace con animales con sentido peyorativo: tiburones, alacranes, cerdos, cuervos, grajos.

Otros símbolos
Leona simboliza la mujer, la lluvia simboliza el llanto, el paso del tiempo, el vientre es futuro, es vida, boca es la pasión amorosa.
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