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			INTRODUCCIÓN

			CONTEXTO HISTÓRICO

			La producción literaria de Valle-Inclán se incluye cronológicamente en la llamada «crisis de fin de siglo». Durante esta época, España se encuentra en un profundo proceso de cambio que la historiografía sitúa simbólicamente en el año 1898 cuando, como consecuencia de la guerra hispano-estadounidense, pierde las últimas colonias de ultramar (Cuba, Puerto Rico y Filipinas) que aún estaban bajo su poder. No obstante, este hecho fue únicamente el revulsivo para que muchos de los intelectuales formados en la Institución Libre de Enseñanza comenzaran a hablar del «problema español», pues la derrota sufrida no era sino una muestra más de que el sistema político de la Restauración, iniciado en 1875 con la subida al trono de Alfonso XII —apodado «el Pacificador»— estaba llegando a su fin. Así las cosas, parecía necesaria una renovación que sanara las raíces podridas de un país en quiebra. Surge así el Regeneracionismo, que si bien tiene un origen de base intelectual, acabará identificándose con algunas de las actuaciones que se realizan a partir de la contienda y, especialmente, durante el reinado de Alfonso XIII. 

			Hijo póstumo de Alfonso XII, el nuevo monarca ocupa el trono en 1902, una vez proclamada su mayoría de edad a los dieciséis años y concluyendo de este modo la regencia que su madre, María Cristina de Habsburgo-Lorena, había asumido desde la muerte prematura de Alfonso XII a causa de la tuberculosis. Sin embargo, el periodo que se iniciaba con Alfonso XIII estaría caracterizado por una constante crisis política debido a varios factores: 

			—Papel intervencionista del rey más allá de lo que le hubiera correspondido debido a su constante apoyo a los conservadores. 

			—Debilidad de los dos grandes partidos dinásticos (liberal y conservador) ante las disputas internas surgidas.

			—Desarrollo de las fuerzas de oposición: Partido Republicano Radical, Partido Reformista y Partido Socialista.

			—Vestigios del «carlismo» con su oposición a la monarquía alfonsina y a favor de Don Jaime de Borbón.

			—Consolidación de los movimientos nacionalistas catalán, vasco y gallego.

			—La semana trágica de Barcelona (1909).

			—La guerra con Marruecos que culmina con el Desastre de Annual (1921).

			A todo lo anterior habría que añadir las repercusiones que la Primera Guerra Mundial (1914-1919) y la Revolución rusa (1917) tuvieron en el país. Aunque, en el primer caso, España se mantuvo neutral, no por ello la opinión pública dejó de tomar partido por uno u otro bando. Así, los más conservadores se mostraban germanófilos, mientras que los sectores más liberales y progresistas eran aliadófilos, es decir, partidarios de Francia y Gran Bretaña. Por su parte, la Revolución rusa abría un camino de esperanza para la clase obrera provocando el recelo de la burguesía, que la miraba con cierto temor al comprobar el impulso que los movimientos de los trabajadores iba tomando a través de huelgas cada vez más frecuentes.

			En este contexto de crisis política y social, el 12 de septiembre de 1923 el capitán general Miguel Primo de Rivera dio un golpe de estado apoyado por el rey, el ejército, la burguesía y parte de las clases dirigentes. Las razones con las que se pretendía justificar dicho levantamiento eran el desprestigio del sistema político parlamentario, la influencia cada vez más creciente de los nacionalismos y de los partidarios de la república, el temor de las clases acomodadas a una revolución social a causa de los conflictos de obreros y campesinos y el descontento de los militares tras el Desastre de Annual. No obstante, lo que Primo de Rivera pretendía en el fondo era impedir que el sistema político acabara por democratizarse. 

			El nuevo gobierno se benefició del estímulo que para la economía española había supuesto la primera gran guerra debido al aumento de la demanda de productos y aprovechó para fomentar la industria y las infraestructuras y construir grandes monopolios como Telefónica, la Compañía Arrendataria del Monopolio de Petróleos (CAMPSA), Loterías y Tabacalera. Sin embargo, la bonanza no duró demasiado y a mediados de 1928 ya era patente el declive de la dictadura, puesto que volvieron los mismos conflictos que se habían querido resolver a la vez que se acrecentaban las críticas de la oposición al sistema de diversos sectores sociales y políticos. Finalmente, Primo de Rivera acabó por presentar su dimisión al rey el 27 de enero de 1930 y en 1931 se proclamaba la Segunda República (1931-1936). En este periodo y en apenas cinco años, se suceden tres cambios de gobierno —el bienio reformista (1931-1933), el bienio radical-cedista (1934-1936) y el gobierno del Frente Popular (febrero-julio de1936)—, poniendo de manifiesto la inestabilidad política de tal forma que lo que podía haber sido una transformación pacífica del país terminó el 17 de julio de 1936, fecha en la que la guarnición de Melilla se sublevó declarando el estado de guerra. Una guerra fraticida que sumiría a España en el dolor y en la decadencia. 

			CONTEXTO LITERARIO

			Modernismo y Generación del 98

			Dentro de la crítica literaria es frecuente la división entre Modernismo y Generación del 98 como si de dos tendencias contrarias se tratase, de tal modo que, mientras a los autores modernistas se les atribuye un interés primordialmente artístico, a los noventayochistas se les caracteriza por sus preocupaciones éticas. Sin embargo, esta diferenciación no es del todo exacta, ya que, cuando se analizan las trayectorias literarias de cada autor, se puede comprobar que no hay enfrentamientos determinantes para establecer netamente una línea divisoria entre unos autores y otros. De hecho, en la literatura de finales del siglo XX se unen la tendencia crítica a la situación histórico-social y el afán renovador de las estéticas caducas del Realismo y Naturalismo, formando una misma moneda con dos caras complementarias pero no antagónicas.

			Por lo que respecta al Modernismo, el origen del término lo encontramos a mediados del siglo XIX en Alemania para hacer referencia a cierta corriente heterodoxa que —desde Lutero— un grupo de pensadores protestantes, judíos y católicos pretendían llevar a cabo para renovar la Iglesia. Así, en 1907, Pío X, en su encíclica Pascendi Dominici gregis, utiliza el adjetivo para aludir a los eclesiásticos que defendían las nuevas ideas denominándolos «curas modernistas». Pronto el término se extendió a otras parcelas en las que también los miembros que las ocupaban tenían una actitud rebelde contra los principios y normas establecidos, por lo que, desde un primer momento, el vocablo quedaba unido al ansia de renovación y cambio; fuera cual fuera el ámbito al que se aplicaba. De este modo, lo que al principio fue un concepto peyorativo utilizado por quienes se oponían a las transformaciones de cualquier índole, con el paso del tiempo, y especialmente a partir de que los modernistas encabezados por Rubén Darío asumen con orgullo la denominación, la palabra pierde sus connotaciones negativas y se convierte en un concepto que define una actitud novedosa en las artes y, especialmente, en la literatura desarrollada a fines del siglo XIX y principios del XX que pretende el culto a la belleza, la búsqueda de ideales y el rechazo de la mediocridad. 

			Aunque el origen de la palabra está claro para la crítica, no ocurre lo mismo con su delimitación en el tiempo. A este respecto dos son las posturas que destacan: 

			1)aquellos que consideran al Modernismo un movimiento literario que se desarrolla entre 1885 y 1915; 

			2)quienes opinan que el Modernismo, más que un movimiento literario, se refiere a toda una época y, sobre todo, a «una actitud». Teniendo en cuenta ambas posturas, cabría definir el término de controversia como una estética renovadora que se inicia en torno a 1880 coincidiendo con la crisis de fin de siglo y cuyo desarrollo llegaría hasta la Primera Guerra Mundial.

			En cuanto a la Generación del 98, el término es acuñado en primera instancia en las publicaciones periodísticas, ya que es Azorín —con algún precedente— quien, a través de sus artículos en el diario ABC (1913) bajo el título «La Generación del 98», indica las características de dicho grupo. Entre ellas están: espíritu de protesta y rebeldía, profundo amor al arte, amor por los viejos pueblos y el paisaje, intento de resucitar a poetas primitivos (Berceo, Juan Ruiz, Santillana), fervor por el Greco, Góngora y Larra, acercamiento a la realidad social, recuperación de arcaísmos, curiosidad por las novedades extranjeras y conciencia de lo que suponía «el espectáculo» del Desastre del 98. Igualmente, indica los nombres que integraban dicha generación, tales como Unamuno, Baroja, Maeztu, Valle-Inclán, Benavente, Rubén Darío y Gustavo Bueno. Queda excluido Antonio Machado, tal vez porque en 1913 era conocido, sobre todo, por su obra Soledades (1903), de influencia simbolista-modernista y, sin embargo, Campos de Castilla (1912), en la que se expone el tema del «problema de España» —tan unido a los del 98—, estaba todavía muy reciente. A la nómina de autores añade las influencias que sobre el grupo tienen el parnasianismo y el simbolismo, quedando claro que, para Azorín, la «generación» no estaba deslindada del Modernismo ni se oponía a él. Es más, aporta un dato definitivo al exponer que, hasta entonces, a los autores citados se les había llamado «modernistas». 

			Quedaba así fijado el término de «Generación del 98», aunque algunos autores incluidos en la nómina no aceptasen la existencia del mismo. Tal es el caso de Unamuno y Maeztu, quienes mostraron su reticencia, o de Baroja, que llegó a afirmar en sus Divagaciones apasionadas: «Yo no creo que haya habido ni que haya una generación del 1898. Si la hay, yo no pertenezco a ella». A pesar de todo, la etiqueta triunfó, y de las publicaciones periódicas fue trasladándose a la crítica literaria, de tal forma que en 1934 el hispanista alemán Hans Jeschke publica su obra Die Generation von 1898. Un año más tarde, Pedro Salinas se presenta como el primer crítico español que propone la pertinencia de aplicar los criterios establecidos por Petersen en 1930 para identificar a una generación literaria: escritores con fecha de nacimiento próximas (Unamuno nace en 1864, Baroja en 1872, Maeztu en 1874, Azorín en 1873 y Antonio Machado en 1875), formación fundamentalmente autodidacta, participación en tertulias y colaboración en los mismos periódicos y revistas, el Desastre del 98 como acontecimiento generacional, Nietzsche como guía o caudillo y, por último, un lenguaje modernista.

			Con el paso del tiempo, cada una de las características anteriores han sido matizadas, cuando no rebatidas, por críticos posteriores, pudiéndose resumir en los términos siguientes: cierto es que entre la fecha de nacimiento del mayor de los autores —Unamuno, 1864— y el menor —Antonio Machado, 1875— distan once años, pero en la misma franja de fechas nacieron Rubén Darío, Manuel Machado, Benavente...; en cuanto al autodidactismo, también lo fueron muchos modernistas; igualmente ocurrió con la presencia en los mismos actos colectivos (homenaje a Larra, homenaje a Baroja o la protesta por la concesión del Premio Nobel a Echegaray). De igual forma, la gravedad del acontecimiento histórico del «desastre» también fue denunciada por algunos modernistas con Rubén Darío a la cabeza, y la presencia del guía no está definida del todo, ya que pudo ser Schopenhauer y no Nietzsche el que ejerciera mayor influencia entre los autores. Por último, en cuanto al lenguaje generacional, el mismo Salinas precisa: «El modernismo no es otra cosa que el lenguaje generacional del 98».

			Las objeciones a la división entre Modernismo y Generación del 98 como manifestaciones literarias distintas han ido en aumento, y a partir de mediados del siglo XX muchos críticos consideran que los criterios utilizados para agrupar a los autores en una corriente u otra son más generacionales que literarios. Aun así, las diferencias no son rotundas, tal y como se ha indicado. Incluso hay estudiosos como Dorde Cuvardic García que sostienen que la división responde a un interés excesivo de la crítica peninsular por atribuir a los escritores de la llamada Generación del 98 una preocupación política y ética, y dejar a los modernistas únicamente una preocupación estilística pero ideológicamente superficial.

			Partidarios o no de establecer diferencias entre Modernismo y Generación del 98, es común la tendencia de la crítica literaria a establecer las siguientes características generales de la literatura de finales del siglo XIX y principios del XX, en las que coinciden, en mayor o menor medida, todos los autores:

			1.Búsqueda de la originalidad —rayana a veces en la extravagancia— y desprecio por las convenciones de la época, tanto en el ámbito social como estético.

			2.Revalorización de lo antiguo (primitivismo): se vuelve la mirada al pasado histórico del país —especialmente a la Edad Media— y a la Grecia clásica en busca de lo intemporal y genuino.

			3.Como consecuencia del retorno al pasado, y en consonancia con lo que ocurre en el resto de Europa con lugares como Brujas o Venecia, algunos escritores —especialmente los que se consideran miembros de la Generación del 98— acuden al mito de la ciudad muerta ensalzando la espiritualidad de Castilla como esencia de España, frente al mercantilismo burgués de otras ciudades. 

			4.Decadentismo que se torna en hastío vital, escepticismo, melancolía y dolor, puesto que el individuo toma conciencia de su finitud. No obstante, a esta postura se contrapone el vitalismo, cuya expresión máxima se produce en la introducción de motivos eróticos que pueden ir desde la sensualidad delicada y apacible hasta la obscenidad y perversión. 

			5.Atracción hacia lo marginal en consonancia con la trasgresión de las normas, por lo que es habitual encontrar en los textos prostitutas, delincuentes, bebedores...

			6.Búsqueda de lo exótico y delicado frente a la vulgaridad de la época.

			7.Cosmopolitismo: interés por viajar y conocer países y culturas diferentes. En este sentido, París será la ciudad primordialmente apetecible para muchos de los escritores.

			8.Espiritualismo: fruto de la insatisfacción con cuanto les rodea, los autores buscan refugio en la espiritualidad trascendente; bien sea dentro de la religión católica (Unamuno) o en actitudes panteístas (Juan Ramón Jiménez) o esotéricas (Valle-Inclán).

			9.Esteticismo: el anhelo de trascendencia conduce al culto excesivo de la belleza en cualquiera de sus manifestaciones artísticas, dado que se considera que el arte es el vehículo idóneo para acercarse al ámbito de lo ideal. Tal concepción se interpreta como un signo más de ruptura y rebeldía frente al utilitarismo de las producciones burguesas. 

			10.Influencias: la extraordinaria riqueza de la literatura española de finales del siglo XIX y principios del XX se corresponde con los movimientos culturales y artísticos que aparecen por la misma época en otros países de América y Europa. En este sentido, destacan por su impronta en las letras del país las siguientes influencias: el modernismo hispanoamericano; los llamados «poetas malditos» cuyo influjo se hizo presente con posteridad en las obras europeas (Baudelaire, Rimbaud, los norteamericanos Edgar Allan Poe y Whitman, o el irlandés Oscar Wilde); la literatura francesa a través del Parnasianismo (T. Gautier, Leconte de Lisle) y del Simbolismo (Mallarmé, Verlaine); pensadores y corrientes filosóficas tales como el Krausismo —vinculado a la Institución Libre de Enseñanza— y las obras de Kierkegaard, Schopenhauer, Nietzsche o Bergson; y las aportaciones de otras artes como la música (Wagner) o la pintura, a través del impresionismo francés y el prerrafaelismo inglés.

			Todas estas características incluyen tanto a los autores considerados modernistas como a los que se relacionan con la Generación del 98 siendo, pues, la trayectoria individual de cada escritor la que marca, a través de sus obras, el predominio de unos u otros rasgos. Ricardo Gullón, en Direcciones del modernismo, escribe al respecto:

			Es desacertado enfrentar fenómenos heterogéneos, y debemos aceptar, en todo caso, el segundo [Generación del 98] como uno de los elementos del primero. El Modernismo da tono a la época; no es un dogmatismo, no una ortodoxia, no un cuerpo de doctrina ni una escuela. Sus límites son amplios, fluidos, y dentro de ellos caben personalidades muy varias. El Modernismo es, sobre todo, una actitud.

			Así pues, cabría concluir en que el Modernismo es —con palabras de Juan Ramón Jiménez y Ricardo Gullón— «una actitud» de la literatura de fin de siglo, y la Generación del 98 formaría parte de esa actitud en la que encontramos autores como Valle-Inclán o Antonio Machado, que podrían incluirse indistintamente en cada uno de los grupos, si tenemos en cuenta la evolución de sus trayectorias literarias. 

			El teatro de principios de siglo

			El teatro español del primer tercio del siglo XX presenta una clara dicotomía. De una parte, está el teatro «de consumo» que triunfa porque goza del favor del público burgués, y de otra, el teatro que busca la innovación aun chocando con las barreras comerciales que favorecen el dictamen del gusto popular. En el primer caso, destacan tres tipos de obras: la comedia burguesa o costumbrista, el teatro modernista en verso o poético, y el teatro cómico. 

			La comedia burguesa o costumbrista se dirige a un espectador de clase media-alta y, en consecuencia, tanto los temas como los personajes están en función de dicha clase social que, por otra parte, es la que llena los aforos. En esta línea, será Jacinto Benavente quien pretenda llevar a cabo una renovación del género eliminando el lenguaje grandilocuente de sus predecesores e incluyendo la crítica social. No obstante, tras el fracaso de su primera obra —El nido ajeno (1894)—, en la que ponía de relieve la opresión de la mujer casada en la sociedad burguesa, se vio ante la disyuntiva de mantener el mismo tono crítico o atenuarlo para dar gusto al auditorio. Optó por la segunda alternativa y, a partir de entonces, sus dramas se convirtieron en una crónica escénica de la realidad en la que se criticaban, de forma amable, los ideales y comportamientos de la burguesía. Por tanto, los intentos iniciales de renovación se tradujeron en una excelente habilidad escénica para presentar ambientes cotidianos y en la renovación del lenguaje teatral, puesto que puso fin al tono melodramático y declamatorio del drama posromántico a favor de la expresión directa con la que los personajes se definían mediante la fluidez de sus diálogos. Esta nueva forma de expresión hizo, finalmente, que sus obras triunfaran ganándose el beneplácito del público ante títulos como Lo cursi (1901), Rosas de Otoño (1905), Señora Ama (1908), La Malquerida (1913) o Los intereses creados (1907), considerada su gran obra maestra, en la que se toman los personajes de la Commedia dell’Arte para componer una farsa donde quedan enfrentados materialismo y espiritualidad.

			El teatro en verso o teatro poético combina elementos posrománticos con rasgos del Modernismo (el verso grandilocuente y sonoro, los efectos coloristas, temas rimbombantes...) asociados a una ideología tradicional en la que se ensalza el casticismo, los ideales de la nobleza y las hazañas del pasado; razón por la cual se imitan las producciones del Siglo de Oro. De los dramaturgos que cultivan esta línea destacan Francisco Villaespesa —El alcázar de las perlas (1911), Doña María de Padilla (1913), La leona de Castilla (1916)—, Eduardo Marquina —Las hijas del Cid (1908), En Flandes se ha puesto el sol (1911), El rey trovador (1911), Teresa de Jesús (1933)— y los hermanos Machado, que, aunque con enfoques distintos, también practicaron conjuntamente el drama histórico —Desdichas de la fortuna o Julianillo Valcárcel (1926)— y el drama popular —La Lola se va a los puertos (1929).

			En cuanto al teatro cómico, dos géneros alcanzaron gran éxito entre el público: la comedia de costumbres y el sainete. Los tipos y ambientes castizos que inspiraron en el siglo XVIII los sainetes de Ramón de la Cruz o el «género chico» del siglo XIX se continúan produciendo debido a la anuencia de un público cuya única pretensión era divertirse con situaciones equívocas y pintorescas expresadas con lenguaje popular. Tal es el caso de los hermanos Serafín y Joaquín Álvarez Quintero, que presentan los tópicos de una Andalucía cuyos únicos problemas parecen ser los sentimentales —El patio (1900), El genio alegre (1906), Las de Caín (1908)—. Junto a ellos, Carlos Arniches ofrece dos variantes en su producción. Por un lado, escribe sainetes de ambiente madrileño y castizo —El santo de la Isidra (1898), Los milagros del jornal (1924), La chica del gato (1921) o Don Quintín el amargao (1924)— y, por otro, practica lo que él mismo llamó «tragedia grotesca», donde se aúnan elementos risibles con otros conmovedores, y una actitud crítica ante las situaciones injustas. Ejemplo de ello es La señorita de Trévelez (1916) y Los caciques (1920).

			Aunque de menor calidad pero de igual éxito, se sitúa el género denominado «astracán», cuyo creador fue Pedro Muñoz Seca. Son obras disparatadas cuya única finalidad es provocar la risa de los espectadores. No obstante, destaca algún título como La venganza de Don Mendo (1918), en la que se parodia el teatro romántico y el teatro en verso de la época. 

			Por lo que respecta al teatro innovador, se sitúan en sus filas autores que, inspirados en la dramaturgia europea, intentaron renovar el panorama del teatro español aun sin tener el favor de un público conformista y poco dado a innovaciones de cierta complejidad, tanto temáticas como estilísticas. Entre dichos autores se localizan los dramas de ideas de Miguel de Unamuno (Fedra, 1911) y las obras experimentales y subjetivas de Azorín, ya próximas al vanguardismo (Old Spain, 1926; Lo invisible, 1928).

			Mención aparte merece Valle-Inclán —objeto del presente estudio—, cuya aportación al teatro español fue decisiva a partir de la creación del esperpento.

			VIDA DE RAMÓN DEL VALLE-INCLÁN

			La biografía de Valle-Inclán ha ofrecido siempre cierta complejidad por dos razones fundamentales: su consciente hermetismo sobre temas personales y el trabajo de los biógrafos que, a falta de datos concretos, acudían a las obras del escritor para respaldar cuanto de él se decía. Estas dos cuestiones, unidas al tono ciertamente literario con que en muchas ocasiones se redactan las biografías, ha tenido como resultado que se presentase al autor bajo una mezcla de realidad y ficción. Así, al menos, lo indica Joaquín del Valle-Inclán —su nieto— en la reciente obra biográfica publicada bajo el titulo Ramón del Valle-Inclán. Genial, antiguo y moderno (2015): 

			Los intentos de recuperación, desde las primeras biografías [...] hasta trabajos recientes, emplean recursos literarios haciendo pasar por hechos reales lo que no son más que especulaciones sin base, afirmaciones temerarias o simple y llana fabulación. [...] La producción literaria como fuente biográfica requiere uso aquilatado: las líneas de su ideología tradicionalista, la contraposición mundo industrial versus sociedad arcaica, tan mitificada como inveraz, el misticismo o la religiosidad popular, son patentes en su producción; ahora bien, que el Marqués de Bradomín, don Juan Manuel Montenegro o Max Estrella se construyeron a modo de alter ego del autor carece de todo fundamento razonable, manejándose frases y parlamentos de sus personajes de suerte oportunista, parcial e inconsistente con los hechos. 

			A continuación, se indica el criterio seguido a la hora de ofrecer una biografía rigurosa y concluye la introducción con el conjunto de rasgos que, en palabras de su nieto, definirían la personalidad de Valle:

			Don Ramón es descrito por allegados y contemporáneos como un hombre reservado, nada dado a confidencias íntimas, y, al no haber gozado de ellas ni convivido en su círculo familiar en el pasado siglo, el proceder elegido ha sido el rigor en los datos, rehuyendo juicios de intenciones, afirmaciones gratuitas y valoraciones morales de sucesos acaecidos hace ochenta o cien años. [...] Aquellos hechos reputados como relevantes construyen esta historia de su vida que pretende ser rigurosa: ni pobre, ni de izquierdas; carlista en cuerpo y alma durante años; apasionado del teatro y las artes plásticas, fantasioso, ameno conversador, muy sociable —puede decirse que las tertulias fueron una constante vital—, amante de sus hijos y obsesionado por su educación; laborioso trabajador de la pluma, buen conocedor de la imprenta y de las artes gráficas, católico poco ortodoxo en la práctica y en las lecturas que le guiaron, pero que en la cubierta de su Opera Omnia hizo figurar siempre «Laus Deo»..., y autor proteico, constante experimentador de nuevos caminos para su escritura, evidente en la comparación de Voces de gesta con La marquesa Rosalinda, editadas en 1912 y 1913 respectivamente, que, de ser anónimas, se considerarían de diferente autoría. 

			Siguiendo, pues, a Joaquín del Valle-Inclán se resumen los acontecimientos y rasgos relevantes de la vida y obra del autor objeto del presente estudio.

			Hijo de don Ramón del Valle Bermúdez y doña María de los Dolores Peña y Montenegro, nace en la última semana del mes de octubre de 1866 en Vilanova de Arousa (Pontevedra) don Ramón del Valle-Inclán Peña. Aunque algunos estudiosos omiten el apellido compuesto basándose en la inscripción que en el Registro Civil de Compostela aparece a su muerte (Ramón Valle Peña Inclán), en la biografía —fuente principal de estas páginas— su nieto aclara que la forma compuesta se debe a la costumbre de variar los apellidos dentro de una misma familia, bien por cuestiones hereditarias de los mayorazgos o, simplemente, por voluntad de quienes portaban dichos apellidos. De cualquier forma, don Ramón crece en una familia adinerada, culta, galleguista y de ideología liberal. 

			Por lo que respecta a su infancia y juventud, los datos que se tienen por ciertos son que, a pesar del poco entusiasmo por las clases, consiguió aprobar el bachillerato y matricularse en Derecho en Santiago de Compostela durante el curso 1884-1885. El estudio, por tanto, no fue una preocupación principal para él. Por el contrario, sus aficiones a la esgrima, a la equitación y al juego en el casino le ocupaban gran parte de sus jornadas diarias, viéndose obligado a solicitar el examen libre en algunas asignaturas que estudiaba por su cuenta. Lo que sí le atrajo tempranamente fueron el periodismo y la literatura, llegando a participar con su hermano Carlos en el diario regionalista El País Gallego y en la revista Café con gotas. 

			La muerte de su padre, a fines de 1889, propició que Valle abandonara definitivamente la carrera de Derecho e iniciase su periplo por diferentes lugares. Así, en 1891 Otero Acevedo lo sitúa en la calle Pelayo 8 de Madrid, y se tiene constancia de que, en el mismo año, publica seis artículos en el diario El Globo y ha concluido su novela El gran obstáculo, aunque nunca fue editada. Después, tras una breve estancia en Pontevedra, donde pronuncia una conferencia sobre ocultismo, parte hacia México arribando en Veracruz el 8 de abril de 1892. La razón del viaje parece ser que tenía como objetivo —según la prensa mexicana, que lo presenta como redactor de El Globo madrileño— estudiar la literatura del lugar para, después, escribir un libro sobre la misma. Fuera o no ese el propósito de Valle, de lo que no cabe duda es que su estancia en México le permitió conocer el Modernismo americano que marcaría su carrera literaria y descubrir a escritores que ejercerían su impronta en él. Tal fue el caso del poeta Díaz Mirón, a quien Valle admiraba hasta el punto de que, cuando regresa a España, publica dos de sus poemas en Extracto de literatura y, lo que es más importante, introduce algunos de sus versos en obras propias. Sirvan de muestra los versos del poema A Gloria que se incluyen tanto en Luces de bohemia —«¡Semejante al nocturno peregrino, mi esperanza inmortal no mira al suelo!»— como en Tirano Banderas —«[El pájaro tiene esperanza y] canta aunque la rama cruja, porque sabe lo que son sus alas».

			En Veracruz colabora en varias publicaciones (El Correo Español, El Universal, La Raza Latina, La Crónica Mercantil), y tiene ocasión de desarrollar su faceta irracionalista participando en sesiones de espiritismo. Por esta época —1893— también se habla de un Valle provocador sobre cuya persona recaen dos expedientes: uno por haber participado —supuestamente— en una riña callejera y el otro por intervenir como padrino en un duelo entre dos periodistas. Quizás por esta razón decide anticipar su vuelta a España y, tras hacer escala en Cuba, llega a Pontevedra, donde permanece hasta el 15 de abril de 1895, cuando marcha de nuevo a Madrid. Es en esta ciudad donde pretende darse a conocer en los ambientes intelectuales; de ahí que asista a las tertulias de los cafés, colabore en distintas revistas, lleve a cabo algunas traducciones, participe en certámenes literarios y tenga la oportunidad de conocer a los autores más representativos de la época como Rubén Darío, Pérez Galdós, Unamuno, Pío Baroja, Jacinto Benavente y Alejandro Sawa, entre otros. Sin embargo, al principio, sus obras no llamaron excesivamente la atención; caso contrario a lo que ocurría con su aspecto, a juzgar por las citas que recoge Joaquín Valle-Inclán.

			Dice el periodista Antonio Palomero: 

			[...] un tipo completamente extraño, cuya figura exótica llamaba la atención de las gentes. Llevaba amplio sombrero mexicano, negra y sedosa melena, barba puntiaguda, lentes perfectamente acomodados en una nariz nacida para llevarlos, y un cuello inverosímil, en cuyas grandes puntas parecía descansar aquel semblante mefistofélico. 

			Por su parte, Pérez Nieva —escritor y redactor de El Globo— ofrece la siguiente descripción: 

			Alto sombrero de pintor, de alas anchas, más propio de un hidalgo del diecisiete que de un naturalista (léase escritor) del diecinueve, rostro avellanado y pálido, ojos vivos tras de unos lentes inquietos, que amenazan siempre caerse, y largos cabellos negros, tan largos que le caen hasta los hombros y sobre el cuello de la camisa lindante con el occipucio [...] Tal el extraño personaje que hace algún tiempo se ve por los paseos, llamando la atención general su continente arcaico e interesante y su mirada aguileña que horada.

			Este aspecto, unido a la tendencia fantasiosa de Valle que le guiaba a inventar sucesos acerca de su persona o a mostrarlos hiperbólicamente —como ocurre, por ejemplo, con el conocido episodio de la pérdida de su brazo—, es lo que ha contribuido a que las biografías estén impregnadas de elementos más literarios que reales. En esta línea, la insistencia de una época de penurias en Madrid no es cierta; o no lo es en la medida que se ha transmitido. Su sueldo como funcionario del Estado, la colaboración en diferentes publicaciones, las traducciones para la casa Maucci de Barcelona y las adaptaciones teatrales no permiten sostener ese estado de penuria, pues, aunque sus ingresos no se correspondiesen con sus ambiciones, el nivel de vida era superior al de la mayoría de la población madrileña. Tal y como advierte su nieto, basándose en documentos que prolijamente ofrece en su estudio: 

			Los apuros económicos no justifican la leyenda, posterior a su fallecimiento, de miseria y carencia de todo tipo de recursos, teniendo como único alimento agua de la Fuente de los Galápagos. Valle-Inclán siempre tuvo ingresos para pagar casa y servicio doméstico; costeaba las ediciones de sus libros, que, con suerte, no darían pérdidas; podía retirarse a Aranjuez a escribir... Que se repute de «hidalgo pobre» o exagere definiéndose como «indigente» precisa ser contrastado.

			Como prueba de las palabras anteriores, cabe destacar que, durante el año 1905, Valle paga las ediciones de Jardín novelesco y de las Sonatas de invierno, otoño y primavera e, incluso, adquiere un cuadro del pintor Labrada. Sin embargo, tal y como se ha dicho, el éxito como escritor no fue temprano y quizás por este motivo probó suerte de actor. Aunque su primera intervención en La comida de las fieras (1898) fue muy elogiada, no ocurrió lo mismo en la adaptación de Alejandro Sawa sobre Los reyes en el destierro (1899), en la que fracasó, a juzgar por las críticas del momento. No obstante, lo que le apartaría de la escena no se debió, como se dice, a la falta de aptitudes para la interpretación, sino a la pérdida de su brazo. 

			La experiencia sobre las tablas no fue, por tanto, muy dilatada pero, a cambio, le dio la oportunidad de entrar en contacto con su futura esposa: la actriz Josefa María Ángela Blanco Tejerina, a quien se uniría en matrimonio el 24 de agosto de 1907. Junto a ella viaja como director artístico por diversos lugares del país, y en 1910 inician una gira por Hispanoamérica que les reporta grandes beneficios económicos y el acuerdo con la Biblioteca Internacional para que vendan sus obras. 

			Al regresar a Madrid, la vida del autor transcurre entre el trabajo, las tertulias, alguna que otra conferencia y los viajes por el país acompañando a su mujer en las giras teatrales. Es por esta época precisamente cuando el matrimonio romperá con la compañía Guerrero Mendoza debido a la retirada de Voces de gesta del repertorio. La razón que diera Díaz Mendoza fue que había sido decisión del empresario, pero lo más plausible es que se debiera a motivos políticos, dada la temática de la obra.

			En el verano de 1912 la familia decide marchar a Galicia para instalarse allí; proyecto que realizan en noviembre, fijando la residencia en Cambados. Ya estando en tierras gallegas, Valle-Inclán ofrece su obra El embrujado a Galdós —que por entonces dirigía el Teatro Español— para que la leyera y viera la posibilidad de su estreno. No obstante, a pesar de que Ricardo Fuentes, primer actor del teatro, la eligió para representarla, y a pesar también de la supuesta aceptación de Galdós, lo cierto es que la obra no subió al escenario, lo que provocó la furia de Valle-Inclán y originó una larga disputa. Entre las muchas declaraciones que se hicieron destaca, por su vigencia, un artículo de Emilia Pardo Bazán publicado en La ilustración artística bajo el título «La vida contemporánea»: 

			[...] no encontré que hubiese ningún mal en las acaloradas disputas y en los apasionados comentarios que suscitó la lectura de El embrujado, de don Ramón del Valle-Inclán. Es frecuente que las empresas no pongan en escena obras de autores de gran valía. A veces no conviene a sus intereses. [...] En el teatro, lo primordial es llevar gente a la taquilla; dar ganancias o, al menos, no dar pérdidas, defender el negocio. [...] En el teatro, si una obra no triunfa las tres primeras noches —lo cual depende muchas veces de circunstancias ajenas a la literatura—, cátala muerta. 

			Fue así como la amistad entre Valle-Inclán y Galdós se rompió, a semejanza de lo que había ocurrido con María Guerrero y Fernando Díaz Mendoza.

			Aunque la residencia del matrimonio se había fijado en la casa que el propio autor diseñara en Cambados, hay continuos viajes a la corte, como el que realiza a comienzos de enero de 1914 para asistir a un banquete en homenaje a Unamuno. Durante esta estancia, nace su primer hijo, el cual moriría a los cuatro meses en tierras gallegas. Desolado el matrimonio, Valle solicita una pensión de la Junta de Estudios para «estudiar alguna cosa en Italia. Cosa para la cual, en conciencia, sea yo capaz». Solicitud que no fue atendida. Tampoco pudo realizar —tal vez a causa de la muerte de su hijo— el viaje al frente de la guerra planeado en 1914. No obstante, una segunda oportunidad vendría a ofrecérsele en 1916. 

			Ante las noticias que llegaban a España sobre la situación bélica, el autor toma parte por el bando aliado, llegando a encabezar un «Manifiesto de adhesión a las naciones aliadas». Esta actitud propicia que el gobierno francés lo invite a visitar el frente de guerra y en abril parte como reportero del periódico El Imparcial para describir lo que ocurría en los frentes de los Vosgos, Alsacia, Reims, La Champagne, Flandes y Verdún. Este viaje sería decisivo en su carrera literaria, pues la experiencia vivida no solo le llevó a publicar Visión estelar de la medianoche y En la luz del día, sino que influyó en la evolución de su estética y, especialmente, en los esperpentos.

			Los años siguientes, en consonancia con el periodo convulsivo de la situación española, también la vida de Valle-Inclán es frenética, tanto en su producción literaria como en los aspectos biográficos. En 1920 el autor emplea la palabra «esperpento» por primera vez para referirse a Luces de bohemia. En 1922, tras viajar a México y Estados Unidos, se establece de nuevo en Madrid y participa en grupos de teatro experimental a la vez que siguen apareciendo nuevas obras. Durante la dictadura de Primo de Rivera muestra abiertamente su oposición al régimen, y en 1927 participa en la creación de la Alianza Republicana. Tras la caída de la dictadura se presenta a diputado por La Coruña en las listas del Partido Radical de Alejandro Lerroux, aunque no sale elegido y el gobierno de la República le nombra conservador del Patrimonio Artístico Nacional y director del Museo de Aranjuez. No obstante, por desavenencias con su superior, dimite al poco tiempo. Elegido presidente del Ateneo de Madrid, dimite también al no atenderse sus propuestas de reorganización. Ese mismo año se divorcia de su esposa, la actriz Josefina Blanco, con la que llevaba varios años casado. Prosiguen los pleitos para saber quién se queda con la custodia de los hijos y, a iniciativa suya, en 1933 se reúne en el Ateneo de Madrid el Primer Congreso de la Asociación de Escritores y Artistas Revolucionarios.

			Cofundador de la Asociación de Amigos de la Unión Soviética, el 8 de marzo de 1933 es nombrado director de la Escuela de Bellas Artes de Roma a petición de su amigo el pintor Ignacio Zuloaga y viaja a Italia, de donde regresará por sentirse enfermo. El 16 de noviembre asiste a la representación de su obra teatral Divinas palabras en el Teatro Español. Vuelve a Italia y su vida transcurre sin problema alguno hasta sentir cómo su salud se debilita. A comienzos de 1935 se le ve paseando decaído por las calles de Madrid, y ya en marzo se retira a Santiago de Compostela, ingresando en la clínica de su amigo el doctor Villar Iglesias. De vez en cuando se escapa del sanatorio y pasea por la ciudad con grupos de jóvenes, en su mayoría galleguistas. 

			El periódico Ahora de Madrid publica el 2 de octubre de 1935 el que será su último artículo: «Mi rebelión en Barcelona. Nota literaria», sobre el mismo título de Manuel Azaña. El 5 de enero del año 1936, víspera de Reyes, tras negarse a recibir auxilio religioso, muere Valle-Inclán. El parte a la prensa dice que murió «a consecuencia de un coma rápido, después de una grave enfermedad de vejiga urinaria complicada con carácter de malignidad». Fue sepultado al día siguiente, en una ceremonia civil, en humilde féretro y sin esquelas. Sus restos se depositaron en el cementerio civil de Boisaca, tal y como dispuso días antes de su muerte: «No quiero a mi lado ni cura discreto, ni fraile humilde, ni jesuita sabiondo».

			OBRA DE VALLE-INCLÁN

			La producción de Valle-Inclán es tan amplia como compleja, pues además de hacer incursiones en diferentes géneros (poesía, narrativa, teatro...), diluyendo en ocasiones las fronteras de los mismos, se advierte una constante preocupación estética que evoluciona desde un Modernismo nostálgico y elegante a una literatura cruelmente crítica a través de la deformación de la realidad. Este último aspecto fue el que llevó a Salinas a considerarlo «hijo pródigo del 98». Adscripción inexacta, porque, como ya se ha dicho, es difícil establecer cortes netos entre modernistas y noventayochistas, puesto que hay autores —y es el caso de Valle-Inclán— en los que no solo se mezclan rasgos de ambas tendencias sino que, además, presentan características personales que obligan a un análisis individual de sus trayectorias literarias. 

			Agrupando el conjunto de las principales obras de Valle-Inclán por géneros, se propone la siguiente clasificación siguiendo los esquemas ofrecidos por Ángel Basanta y Ruiz Ramón:

			1.POESÍA: es el género menos cultivado por el autor. Aun así, destacan Aromas de leyenda (1907), La pipa de kif (1919) y El pasajero (1920).

			2.PROSA NARRATIVA: se produce una evolución desde los inicios modernistas hasta el esperpento:

			I.Modernismo inicial:

			Cuentos:

			—Femeninas (1895)

			—Epitalamio (1897)

			—Jardín umbrío (1903)

			«Sonatas»:

			—Sonata de Otoño (1902)

			—Sonata de Estío (1903)

			—Sonata de Primavera (1904)

			—Sonata de Invierno (1905)

			Flor de santidad (1904)

			II.Intermedio:

			«La guerra carlista»:

			—Los cruzados de la causa (1908)

			—El resplandor de la hoguera (1909)

			—Gerifaltes de antaño (1909)

			III.Esperpentos:

			Tirano Banderas (1926)

			«El Ruedo Ibérico»:

			—La Corte de los Milagros (1927)

			—Viva mi dueño (1928)

			—Baza de espadas (1932, incompleta)

			3.TEATRO: Ruiz Ramón lo clasifica del siguiente modo:

			I.Ciclo mítico:

			«Comedias Bárbaras»:

			—Águila de blasón (1907)

			—Romance de lobos (1907) 

			—Cara de plata (1922)

			El embrujado (1913)

			Divinas palabras (1920)

			II.Ciclo de la farsa:

			La cabeza del dragón (1909)

			La marquesa Rosalinda (1912)

			Farsa italiana de la enamorada del rey (1920)

			Farsa y licencia de la reina castiza (1920)

			III.Ciclo esperpéntico:

			Luces de bohemia (1920-1924)

			«Martes de carnaval»:

			—Los cuernos de don Friolera (1921)

			—Las galas del difunto (1926)

			—La hija del capitán (1927)

			«Retablo de la Avaricia, la Lujuria y la Muerte»:

			—La rosa de papel (1924)

			—La cabeza del Bautista (1924)

			—Ligazón (1926)

			—Sacrilegio (1927)

			A esta clasificación habría que añadir La lámpara maravillosa. Ejercicios espirituales (1916), ensayo fundamental para comprender algunas de las opiniones del autor con respecto a su concepción estética. 

			Poesía

			Si entendemos la poesía en un sentido amplio, toda la obra del autor podría considerarse poética e incluso modernista, por lo que tiene de regeneración del idioma. Centrándonos exclusivamente en sus versos, se aprecia ya desde el principio, en Aromas de leyenda, esa impronta modernista a través del ritmo al que se acude para reflejar el mundo arcaico de las leyendas y las tradiciones de Galicia. El uso del tetrástrofo monorrimo en alternancia con heptasílabos, hexasílabos y alejandrinos viene, pues, a constituir la música que sirve de fondo a un paisaje en el que se mezclan elementos religiosos (santos, penitentes, milagros) con la fantasía, el ritual y el misterio. De esta forma se pone de relieve lo que será una constante en toda la producción de Valle-Inclán: la pugna entre el lenguaje antecesor que hereda y su incesante búsqueda de un lenguaje nuevo y propio.

			Por su parte, El pasajero se ha llegado a considerar un glosario poético de La lámpara maravillosa, con la que la crítica ha encontrado importantes correspondencias. En líneas generales, se trata de un volumen de poesías en las que aún se conserva el gusto por la tradición y estética modernista, si bien alcanza un estilo más personal e íntimo.

			Finalmente, en La pipa de Kif los elementos modernistas quedan limitados a cierta sonoridad en algunos de sus versos. Por el contrario, toma protagonismo la crítica implacable a todos los estamentos de la sociedad —incluidos estudiosos de la literatura— y se añaden personajes marginados que utilizan el argot de los bajos fondos. Así, lo grotesco, feo y distorsionado dejan de ser anecdóticos para convertirse en elementos fundamentales de una estética que culminará en «el esperpento». 

			Prosa narrativa

			Antes de 1895, Valle-Inclán se había iniciado en la prosa con una serie de relatos cortos dispersos en distintas publicaciones periódicas: Babel (en Café con Gotas, 1888), A media noche (en La Ilustración Ibérica, 1889), El mendigo (en Heraldo de Madrid, 1891), El rey de la máscara (en El Globo, 1892), El gran obstáculo (en El Diario de Pontevedra, 1892)... Pero es a partir de 1895, con la publicación de Femeninas, cuando surgen una serie de libros que contienen varios relatos cohesionados por la temática que abordan. Así, Femeninas (1895) y Epitalamio (1897) se identifican con el tema amoroso, mientras que los relatos de Jardín umbrío (1903) se ambientan en los paisajes de Galicia, donde lo legendario se mezcla con la realidad para conseguir una atmósfera de misterio. Sin embargo, son las Sonatas las que se consideran una de las obras cumbre de la narrativa modernista castellana. 

			Las Sonatas (Memorias del Marqués de Bradomín) aparecen como cuatro novelas publicadas en el orden que sigue: Sonata de Otoño (1902), Sonata de Estío (1903), Sonata de Primavera (1904) y Sonata de Invierno (1905). La obra en su conjunto se articula a partir de correspondencias relacionadas con el número cuatro: cuatro son las novelas como cuatro son los movimientos que componen la sonata musical; cada novela simboliza una etapa vital del hombre (Primavera > juventud, Estío > primera madurez, Otoño > segunda madurez e Invierno > senectud). Asimismo, cuatro son los lugares en los que se desarrolla el relato como cuatro son los amores del protagonista: Sonata de Primavera transcurre en un lujoso palacio de Italia y la mujer es María Rosario, hija de la princesa Gaetani; Sonata de Estío se localiza en México y el personaje femenino es la niña Chole; Sonata de Otoño transcurre en Galicia donde está muriendo Concha; y, por último, Sonata de Invierno tiene lugar en un convento de Navarra donde el marqués intenta seducir a una joven novicia que parece ser hija del propio Bradomín.

			Aunque cada una de las novelas tiene entidad por sí misma, las cuatro juntas narran —bajo la apariencia de una autobiografía más literaria que real— las andanzas del Marqués de Bradomín, aristócrata de profundas convicciones carlistas cuya afición a las mujeres lo convierte en un donjuan. Las características de dicho personaje las encontramos definidas por Zamora Vicente: donjuanismo, aristocracia, religiosidad —no pura sino ornamental y decorativa—, superstición en forma de presentimientos, advertencia del mal agüero, sueños, cosmopolitismo (recorre diferentes países), contraste entre la religiosidad y el amoralismo provocador, sensibilidad de los sentidos hacia el paisaje y visión artística de la vida que se manifiesta en gestos, actitudes, predilecciones y hasta en el vocabulario. Estamos, pues, ante una recreación del mito de Don Juan, tal y como el propio Valle advierte en una entrevista de 1926: 

			En ellas [las Sonatas] intenté tratar un tema eterno. El tema, si es eterno, por mucho que esté tratado, no está agotado nunca. [...] Don Juan es un tema eterno y nacional: pero Don Juan no es esencialmente conquistador de mujeres; se caracteriza también por la impiedad y por el desacato a las leyes y a los hombres. En Don Juan se han de desarrollar tres temas. Primero: la falta de respeto a los muertos y a la religión, que es una misma cosa. Segundo: satisfacción de sus pasiones saltando sobre el derecho de los demás. Tercero: conquista de mujeres. Es decir: demonio, mundo y carne, respectivamente [...] Los don Juanes anteriores al marqués de Bradomín reaccionan ante el amor y ante la muerte; les faltaba la Naturaleza. Bradomín, más moderno, reacciona también ante el paisaje.

			Por lo que respecta al estilo general de la obra cabe decir, brevísimamente, que lo más destacado son sus rasgos formales, propios de la novela modernista en la que el lenguaje y el estilo adquieren un valor absoluto. El uso de paralelismos —tanto en la escritura como en las ideas—, los arcaísmos, los adjetivos, las estructuras bimembres o trimembres, las comparaciones y metáforas, las citas literales o alusivas a personajes y obras literarias —entre otros recursos— convierten a las Sonatas en un texto pleno de armonía y plasticidad.

			A partir de las Sonatas y de Flor de Santidad (1904), obras consideradas como la culminación de la prosa modernista del escritor, comienzan a sucederse cambios notables en su evolución artística. En 1908 se publica Los Cruzados de la Causa, novela que, junto con El resplandor de la hoguera (1909) y Gerifaltes de antaño (1909), compondrán la trilogía «La guerra carlista». En estas obras Valle noveliza la historia combinando personajes, espacios y hechos reales con otros imaginarios. Además, acude a la técnica del fragmentarismo para presentar simultáneamente la acción de los hechos en distintos lugares y en un tiempo reducido.

			El último grupo de novelas pertenecen ya a la técnica del «esperpento». Tanto Tirano Banderas como El Ruedo Ibérico presentan características comunes, muchas de las cuales ya se anunciaban en obras anteriores y/o quedaban recogidas en el tratado de La lámpara maravillosa. A saber:

			—División de los capítulos o partes de los libros siguiendo pautas numéricas relacionadas con el mundo ocultista o esotérico.

			—Disposición en círculos concéntricos, oposiciones y simetrías para unir relatos de tema común.

			—Fragmentación de la obra en pequeños capítulos. En Tirano Banderas este recurso se intensifica de tal modo que algunos de los fragmentos se dedican exclusivamente a descripciones de espacio o retratos de personajes a semejanza de acotaciones escénicas. Hasta este momento, las descripciones no eran independientes de los pasajes narrativos. Además, se da cierta tendencia a situar los fragmentos descriptivos al principio y al final de cada libro, enmarcando la acción.

			—Cada libro que conforma la obra tiende a situarse en un espacio concreto en el cual transcurre la anécdota que se narra.

			—Protagonista colectivo.

			—Reducción temporal: más reducida en Tirano Banderas (dos días) que en El Ruedo Ibérico (seis meses aproximadamente).

			—Multiplicidad de tramas paralelas ofrecidas simultáneamente y relacionadas con la «angostura temporal» mencionada por Valle y con la visión estelar, puesto que los hechos se ven de forma simultánea y desde arriba a la manera de un demiurgo. Esta técnica se considera, igualmente, cubista.

			—Personajes grotescos en los que se llevan a cabo procesos de animalización, cosificación y distorsión de determinados rasgos. El narrador ve, por tanto, a sus personajes sin sentimentalismo alguno, debido a su distanciamiento estético. No se emociona con ellos y hasta sus tragedias le parecen grotescas.

			—Estilo desgarrado y ácido en consonancia con la crítica social que se pretende.

			Todos estos rasgos, y aun otros, relacionan la estética de Valle-Inclán con los movimientos vanguardistas; especialmente con el expresionismo y el cubismo, así como con los presupuestos teóricos que Ortega y Gasset vierte en su libro La deshumanización del arte. 

			Teatro 

			Las primeras obras dramáticas de Valle-Inclán se caracterizan por un esteticismo decadente al margen de la realidad. Sin embargo, su primer texto —Cenizas (1899)— y la adaptación teatral de la Sonata de Otoño, titulada El marqués de Bradomín (1906) son relevantes porque en ellas se anuncian dos de los rasgos que identificarán la dramaturgia del autor: la desideologización del tema en Cenizas y la amplificación poética de las acotaciones en El marqués de Bradomín. El resto de las obras se agrupan, según el esquema ofrecido por Ruiz Ramón, en tres ciclos: el ciclo mítico, el ciclo de la farsa y el ciclo esperpéntico.

			— Ciclo mítico: Este ciclo está formado por las Comedias bárbaras (1907-1922), El embrujado (1913) y Divinas palabras (1920). En ellas, los rasgos más broncos que ya aparecían en obras como las Sonatas o Flor de santidad se acentúan para poner de manifiesto en toda su crudeza la barbarie, la destrucción, el primitivismo y la irracionalidad del ser humano a través de extraños personajes que se mueven por los impulsos de la lujuria, la avaricia y la soberbia, en el mundo mítico de la Galicia rural. De esta forma, el esteticismo aristocratizante y refinado de las primeras producciones es sustituido por un estilo desgarrado y pesimista. Destaca, sin embargo, Divinas palabras, publicada el mismo año que Luces de bohemia, y en la que ya hay muchos rasgos de la estética del esperpento. En este sentido, Pérez Minik, en Teatro europeo contemporáneo, escribe: 

			Es difícil encontrar en todo el teatro europeo de todos los tiempos una obra más desagradable, negra y atrevida. Tiene algo de romance de ciego, mucho también de juego espectacular de escarnio y está como instrumentada con música de feria, con su tambor, platillos y cornetín de pistón. La disputa del carretón, por todo un pueblo miserable y envilecido, en que dormita el hijo de Juana la Reina, el enano hidrocéfalo, con el que la familia mendiga por caminos y romerías, es un tema de tal envergadura social que asusta y entenebrece el ánimo mejor plantado.

			De lo que no cabe duda es que Divinas palabras realiza una crítica social de la Galicia profunda y primitiva pero, también, de la corrupción moral de una España que el autor esperpentiza y en la que «las divinas palabras» finales de la obra se convierten, por extensión, en los discursos huecos de políticos que intentan seducir sin escrúpulos al pueblo ignorante. 

			— Ciclo de la farsa: La cabeza del dragón (1909), La marquesa Rosalinda (1912), Farsa italiana de la enamorada del rey (1920) y Farsa y licencia de la reina castiza (1920) se agrupan en este nuevo ciclo. 

			La cabeza del dragón parte de una fábula infantil a la que se incorporan personajes con nombres procedentes del universo cervantino (Fierabrás, el Ventero, la Maritornes, Micomicón...) y otros del teatro como el Bravo Expandián, cuyo origen se halla en la figura «Miles gloriosus» (El soldado fanfarrón) de Plauto. Dicha figura, muy popular desde la antigua comedia, ya estaba presente por ejemplo en La Celestina a través del famoso Centurio. Estos ejemplos remiten a otro rasgo del teatro valleinclanesco: la intertextualidad que ofrecen muchas de sus obras. En el caso que nos ocupa, tanto los personajes como los estamentos y tradiciones que representan se reducen al absurdo a través de una deformación cercana ya al esperpento. 

			Por su parte, La marquesa Rosalinda, escrita en verso como el resto de las farsas, también es el resultado de la mezcla de diversos elementos: 

			—El código de «las fiestas galantes» de Verlaine y Watteau que Valle toma de Rubén Darío a través de su obra Prosas profanas: personajes, símbolos de la belleza y tópicos.

			—Personajes de la Comedia dell’Arte (Arlequín, Colombina, Pierrot y Polichinela), personajes cervantinos (Urganda y Dorotea) y personajes del entremés (Juanco y Reparado).

			—Tópicos de la literatura española: el honor calderoniano (del que se hace burla) o el conflicto entre realidad y ensueño.

			A través de la combinación de antiguas tradiciones teatrales con las modas poéticas, se realiza una parodia del mundo versallesco alabado por Rubén Darío, y así, ese universo de cisnes, rosas y liras se revela ilusorio y grotesco en su sentimentalidad. El resultado último es, en palabras de Ruiz Ramón, una obra de «superación y homenaje póstumo de la visión modernista».
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