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El historiador y filósofo griego Posidonio (135-51 a.C.) bautizó la Península Ibérica como «La casa de los dioses de la riqueza», intentando expresar plásticamente la diversidad hispánica, su fecunda y matizada geografía, lo amplio de sus productos, las curiosidades de su historia, la variada conducta de sus sociedades, las peculiaridades de su constitución. Sólo desde esta atención al matiz y al rico catálogo de lo español puede, todavía hoy, entenderse una vida cuya creatividad y cuyas prácticas apenas puede abordar la tradicional clasificación de saberes y disciplinas. Si el postestructuralismo y la deconstrucción cuestionaron la parcialidad de sus enfoques, son los estudios culturales los que quisieron subsanarla, generando espacios de mediación y contribuyendo a consolidar un campo interdisciplinario dentro del cual superar las dicotomías clásicas, mientras se difunden discursos críticos con distintas y más oportunas oposiciones: hegemonía frente a subalternidad; lo global frente a lo local; lo autóctono frente a lo migrante. Desde esta perspectiva podrán someterse a mejor análisis los complejos procesos culturales que derivan de los desafíos impuestos por la globalización y los movimientos de migración que se han dado en todos los órdenes a finales del siglo XX y principios del XXI. La colección «La Casa de la Riqueza. Estudios de la Cultura de España» se inscribe en el debate actual en curso para contribuir a la apertura de nuevos espacios críticos en España a través de la publicación de trabajos que den cuenta de los diversos lugares teóricos y geopolíticos desde los cuales se piensa el pasado y el presente español.
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Cuerpo y sensualidad en la poesía española escrita por mujeres (1900-1968).
Introducción1



HELENA ESTABLIER PÉREZ


Universidad de Alicante


Yo soy mujer. Escribo con la que soy.
(Luce Irigaray, Yo, tú, nosotras, 1992, 50)


Así soy, como el acero.
Me rompo mas no me doblo.
(Susana March, Rutas, 1938, 164)


El interés de este volumen colectivo se centra en la obra poética de las autoras españolas que publicaron sus versos en las seis primeras décadas del siglo XX. Por poco que contemplemos en perspectiva los numerosos y significativos eventos que jalonaron en España esa extensa primera parte de la centuria, enmarcados entre la monarquía de Alfonso XIII y el último periodo de la dictadura franquista, con una pasajera República culminada por una cruenta Guerra Civil a modo de turbador entreacto, resulta evidente que, si para el conjunto de la población nacional esos largos sesenta años fueron un tiovivo de cambios, avances y retrocesos, para las mujeres, en especial, constituyeron un desconcertante camino, plagado de amenazas y de obstáculos, hacia la definición de una identidad pública y privada que venían tratando de construir con ingentes dificultades desde las décadas finales del XIX. Bien conocidas son, a este respecto, las palabras de Emilia Pardo Bazán en “La mujer española”, ensayo publicado en 1889 en la británica Fortnightly Review:


La distancia social entre los dos sexos es hoy mayor que era en la España antigua, porque el hombre ha ganado derechos y franquicias que la mujer no comparte. Suponed a dos personas en un mismo punto, haced que la una avance y que la otra permanezca inmóvil: todo lo que avance la primera, se queda atrás la segunda […]. Libertad de enseñanza, libertad de cultos, derecho de reunión, sufragio, parlamentarismo, sirven para que media sociedad (la masculina) gane fuerzas y actividades a expensas de la otra media femenina. (Pardo Bazán 2018, 89)


El despertar del siglo XX, sin embargo, trajo a las mujeres españolas progresos impensables apenas unas décadas antes, bien que enmarcados en un tira y afloja constante entre la voluntad de seguir con paso firme la estela de lo que ocurría más allá de nuestras fronteras en materia de emancipación femenina, por un lado, y las dificultades para lidiar con el abrumador peso de los dictados de la tradición y de las instituciones, por el otro. Huelga explicar de nuevo aquí lo que tan bien informados estudios nos han venido ya enseñando sobre los numerosos hitos que a lo largo del primer tercio del siglo fueron marcando el camino hacia los triunfos de la causa de las mujeres en el período republicano, determinados fundamentalmente por el escaso éxito del sustrato ideológico de la dictadura primorriverista y por el progresivo desembarco de aquellas en variados ámbitos de la esfera pública, como el educativo-cultural, el laboral y el político (Aguado y Ramos 2002; Capel 2003; Fagoaga 1985; Nash 1983).


El “jaque al ángel del hogar”, que, como explicó Ena Bordonada (2001), sustentó el proyecto emancipador de las mujeres españolas durante las primeras décadas del XX, no fue sino el arrimo ideológico de un proceso de modernización que afectó a todas las dimensiones de su estar-en-el-mundo y culminó con la crisis del modelo patriarcal tradicional en la Segunda República (Ortega López 2020, 161-164), aunque en el plano de la intimidad afectiva y sociodoméstica aquel fuera, obviamente, más turbio y menos contrastable que en los ámbitos extrafamiliares, como el de la ciudadanía política, con la consecución del sufragio pasivo y activo (Capel 1975 y 2003; Fagoaga 1985; Gómez Blesa 2007 y 2009), o el intelectual, donde la presencia femenina fue incontestable hasta la dictadura franquista.


Este último constituyó, de hecho, uno de los factores más decisivos para la visibilización pública de las mujeres durante las primeras cuatro décadas del siglo XX. La nutrida participación de mujeres de ideología diversa en el asociacionismo y en las instituciones culturales y educativas —el Instituto-Escuela, el Instituto Internacional, la Residencia de Señoritas, el Lyceum Club, el Ateneo, la Escuela de Estudios Superiores de Magisterio, etc. (Blasco 2003; Ezama Gil 2018; Flecha García 1996; Marín Eced 2009, 170-205; Ramos 2002)— y la naturalización de su voz pública merced a su actividad en la prensa (Bernárdez 2007; Servén y Rota 2013), en el ensayismo pedagógico y feminista,2 así como en los diferentes ámbitos de la creación literaria, contribuyeron a forjar una imagen de modernidad que venía acompañada en muchos casos de modos estéticos —la garçonne o flapper— y actitudinales —nuevos gustos y aficiones, nuevas profesiones— que desafiaban frontalmente los estereotipos tradicionales de la feminidad.


Desde luego, ni todas se quitaron el sombrero —como Concha Méndez y las otras sinsombreristas (Méndez y Ulacia Altolaguirre 1990, 48)— y el corsé (Díaz-Marcos 2020) ni conviene glosar con excesivo triunfalismo el fenómeno de las modernas en España, menos profundo y extendido en el resto del territorio nacional de lo que nos ilustró excelentemente Mangini para la capital (2001). De hecho, queda fuera de discusión que el peso de la religión y la construcción social de la mujer española por el sector más conservador siguieran siendo elementos de primer orden en la definición y automodelación de la identidad femenina durante el primer tercio del siglo XX (Arce Pinedo 2008). Pero, con esto y con todo, también es cierto que, como estudiaron Balló (2016) y Mangini (2001), y sin olvidar las inevitables limitaciones propias de un patriarcado tan sólido y asentado como el español, hubo en esos años una irrupción femenina en los espacios públicos que perturbó el reparto tradicional de esferas, acompañada de una notable nómina de “mujeres-faro”, como las identificó Gómez Blesa (2019), intelectuales de todas las esferas que, con sus ideas, su ejemplo y su palabra, alumbraron el camino de su género hacia la igualdad plena y, al mismo tiempo, contribuyeron a lo que Ena Bordonada (2021) ha denominado “la invención” de la mujer moderna de la Edad de Plata.3


La urgencia de la Guerra Civil, que alteró sustancialmente las prioridades, y la imposición en el año treinta y nueve de la dictadura franquista actuaron de cincha de contención para los progresos que las mujeres habían venido realizando en las tres décadas anteriores. Una vez asentado el nuevo régimen, la regresión en materia legal y social, y la imposición de los valores tradicionales de la Iglesia católica y de la Sección Femenina de Pilar Primo de Rivera (Richmond 2004) en cuanto a los roles doméstico-familiares de las mujeres, marcaron el camino para una vuelta al hogar que dio al traste con los pasos previos hacia su integración en los espacios públicos monopolizados hasta entonces por los varones (Roca i Girona 1996). De hecho, el discurso de género cocinado a fuego lento en las tres primeras décadas del siglo XX por las culturas políticas conservadoras, tradicionalistas y confesionales fue inmediata y rotundamente asimilado por la dictadura franquista, que se empeñó a conciencia, a través de todos sus canales de difusión, en la exaltación del patriarcado, la glorificación de la maternidad (Ortega López 2020) y la imposición de un estricto sistema de control de la moral (Prieto Borrego 2018) que incluía la represión inmediata de cualquier gesto femenino de disidencia o heterodoxia amenazador para la estabilidad del régimen, como el deseo de intervenir en el espacio público o de cultivar la actividad intelectual. Esta situación, que mantuvo a nuestras mujeres en un casi absoluto barbecho domésticofamiliar durante las dos primeras décadas de la Dictadura, manifestó sus primeros indicios de cambio ya en los años sesenta, al calor del llamado “milagro económico español” y de las incipientes transformaciones sociales características del tardofranquismo. Ciertas novedades en materia de género, como la paulatina incorporación de las mujeres al mercado de trabajo y a los niveles superiores de la enseñanza, aunque tímidas, permitieron por fin avistar una vía de escape para el confinamiento en ese “hortus clausus de lo casero-sin-importancia” (Reisz de Rivarola 1996, 104) que venía manteniéndolas a raya de los círculos de poder y, también, de los del saber.


En lo que concierne al tema que aquí nos ocupa, la poesía escrita por las mujeres durante ese período de la España contemporánea que comienza en los inicios del siglo XX y se adentra en el dilatado lapso de la dictadura franquista, las repercusiones de todos estos vaivenes histórico-políticos se dejaron sentir claramente sobre la actividad lírica femenina, modulando tanto sus proporciones como su contenido a lo largo de más de seis décadas.


En el período anterior al estallido de la contienda civil, como consecuencia del progresivo convencimiento por parte de las mujeres acerca de sus posibilidades de intervención en nuevos campos, la nómina de voces líricas femeninas se amplió notablemente, dificultando su reducción a esquemas, modelos y temáticas uniformes, como había ocurrido hasta entonces. El universo sentimental, doméstico, religioso y natural que monopolizó el quehacer lírico de las románticas y de sus herederas finiseculares, actuando de dique de contención para la creatividad femenina durante medio siglo, colisionaba ahora frontalmente con esa modernidad propia de las primeras décadas del Novecientos de la que dimos cuenta antes, así como con el conjunto de aspiraciones y expectativas generadas por ella entre las mujeres.


Estas tensiones ineludibles entre las convenciones de género tradicionales y las nuevas posibilidades, que se visibilizaron en los ámbitos relativos a la vida material y social de las mujeres, tuvieron también su correlato en el de la creación poética. De hecho, en el “género de la sinceridad última”, como dijo Benedetti de la poesía (2006), vertieron ellas sus inquietudes y deseos más íntimos, derivados de su condición sexual o (y) en pugna con ella, y lo hicieron sumándose con actitud más o menos desacomplejada a las tendencias líricas de su tiempo —intimismo, modernismo, popularismo, depuración, transgresión, espíritu vanguardista, etc.—, aunque ello no supusiera en la práctica evadir totalmente la marginalidad que parecía corresponderles por mujeres y por escritoras (Cacciola 2019, 176-196).


Cierto es que muchas siguieron cultivando esquemas y formas tradicionales —coplas, cantares— y adoptando una actitud de modestia autorial que implicaba plegarse a las convenciones temáticas consideradas por excelencia propias de la poesía femenina. Desde las grandes urbes y, especialmente, desde la periferia provinciana, en las primeras décadas del siglo aparecieron numerosos libros de versos escritos por mujeres, difundidos a través de editoriales locales o de autoediciones y centrados en las intimidades doméstico-familiares, en la expresión del sentimiento religioso o en un paisajismo cuajado de espontaneidad y nostalgia, y los periódicos de todo el país se llenaron de versos femeninos en esta línea. Sus autoras, aunque mayoritarias, son hoy escasamente conocidas, eclipsadas por aquellas pocas que, en un ejercicio de audacia impulsado por los aires de modernidad reinantes, asumieron los modos y formas de las corrientes poéticas de su tiempo, adaptándolos, eso sí, a las posibilidades que les brindaba su género sexual. Si bien en la actualidad, tras no poco trabajo de recanonización de estas autoras por parte de la crítica especializada (López Cabrales 1998; Mainer 1990; Merlo 2010; Navas Ocaña 2010; Neira Jiménez 2007), algunas han pasado a engrosar las filas de la llamada generación del 27 o, al menos, a situarse en sus aledaños, aún permanecen en muchos casos encasilladas en esa “otra Edad de Plata”, que nos reveló Ena Bordonada (2013).


Evidentemente, algunas de las autoras que publicaron sus primeros poemarios antes de la Guerra Civil siguieron escribiendo después (Concha Méndez, Carmen Conde, Elisabeth Mulder, Concha Espina, Rosa Chacel, Pilar de Valderrama, Ana María Martínez Sagi, etc.), bien desde la España del Régimen, bien desde el exilio, lo cual viene a prevenirnos de cualquier tentación de enmarcarlas en una generación única o estudiarlas dentro de un marco cronológico estrecho. Recordemos, si no, cómo Carmen Conde, en su antología Poesía femenina española viviente de 1954, primera compilación de este cariz realizada en su tiempo, sin quebrar la solución de continuidad literaria entre las autoras de antes y de después de la guerra, ya incluyó a algunas de las que más tarde serían consideradas poetas del 27 por los enfoques críticos más tradicionales, como es el caso de Ernestina de Champourcin.4 A todas ellas vienen a sumarse otras voces de poetas que, por diversas circunstancias, comienzan a publicar en diferentes momentos de la posguerra, como Ángela Figuera, Gloria Fuertes, Alfonsa de la Torre, María Beneyto, Concha Zardoya, Elena Martín Vivaldi, Angelina Gatell, Pilar Paz Pasamar y María Victoria Atencia, entre muchas otras.5


A este respecto, ya nos ha explicado Prieto de Paula que, tal como ocurre en la literatura de antes de la guerra, que presenta, en el seno de la misma generación histórica, tramos estéticamente discernibles, también la poesía del medio siglo “se pronuncia en varios momentos o segmentos creativos […]”, lo cual “no obedece siempre, aunque sí a menudo, a cuestiones cronológicas relativas a la fecha de nacimiento, sino a la oportunidad de una publicación temprana, la precocidad en la adquisición de una voz propia o la simple adecuación del talante estético personal a las corrientes dominantes” (Prieto de Paula 2021, 608). En el caso de las mujeres, su género sexual constituye, también, un elemento determinante que contribuye a explicar las tardías carreras literarias de algunas de ellas. Es comprensible, por ejemplo, que las circunstancias de la nueva España franquista y los roles, tan estrechos, reservados en esta para las mujeres incidieran, y no poco, en la consolidación de las vocaciones poéticas y en las formulaciones de ellas resultantes. También lo es que, a resultas de su exclusión de los grupos de socialización y de los espacios de adquisición de capital cultural, sus trayectorias poéticas, como explica Alonso Valero (2016), fueran singulares y se resistan a agrupamientos críticos y a clasificaciones generacionales. Alejadas de los círculos del poder literario, enclaustradas en su universo doméstico, sometidas a retrasos en el inicio de sus carreras poéticas o a largos vacíos en su creación por sus obligaciones familiares, en definitiva, condicionadas por su género sexual en tiempos poco generosos con las mujeres, estas poetas tuvieron especiales dificultades para incorporarse al canon de su tiempo (Ugalde 2017, 150). En palabras de la misma Ugalde,


la construcción “oficial” del género femenino —ser sumisa, servicial, hogareña, dependiente, pudorosa y poco sabia— fue un obstáculo de gran envergadura para las mujeres con vocación poética. Ellas llevaban a la espalda el peso de una doble censura: la nacional, que negaba la libre expresión de una política de oposición y acceso a información del extranjero, y la del género, una mordaza que restringía el alcance de sus voces. (22)


Con esto y con todo, como nos explicaron Payeras Grau (2009a, 51-64) y Cacciola (2019, 197), la poesía escrita por mujeres que se constituye a partir de 1939 se declina siguiendo el paradigma de la pluralidad de tendencias estéticas que copan el panorama lírico del periodo. Los temas —el deseo erótico, el ideal de la domesticidad, el anhelo de libertad, la maternidad, la identidad, la religión—6 y características —intimismo, subjetivismo, formalismo clasicista, purismo, autorreferencialidad— siguen enlazando en muchos casos con los de antes de la contienda civil, aunque los versos de las mujeres también canalizan entre los años cuarenta y los sesenta las corrientes propias de la lírica de posguerra, como el tremendismo existencialista (Figuera, March, Lagos, Zardoya, etc.), lo social (Fuertes, Beneyto, Figuera, Lacaci, Zardoya, etc.), el realismo poético (Gatell, Paz Pasamar, Beneyo, Lacaci, etc.) y el culturalismo (Atencia), entre otras.


Frente a la situación de atonía creativa que preside la inmediata posguerra, la década de los cincuenta supone, siempre dentro del corsé impuesto por la ideología franquista, un cierto reverdecimiento de la poesía femenina. Se trata de la época de la normalización de las voces líricas de las mujeres en el mercado editorial, de su integración en las colecciones poéticas prestigiosas (Miró 1993), de los reconocimientos y de las primeras antologías especializadas, como se revisará en este mismo volumen.7 A este afán de recuperación del espacio poético por parte de las mujeres responde también el grupo cultural feminista Versos con Faldas, fundado en Madrid en 1951 por Gloria Fuertes, Adelaida las Santas y María Dolores de Pablo, e integrado por cuarenta y siete escritoras.8 La creación de la tertulia, dictada por la necesidad de visibilizar la autoría femenina de todas aquellas poetas que escribían en la capital y en las provincias, supuso un hito cultural reseñable en plena dictadura franquista.


Desde los años ochenta del pasado siglo, la crítica especializada ha realizado una apreciable labor de recanonización y visibilización de todas estas poetas. Así, nuestro estudio está en deuda con los esclarecedores y exhaustivos trabajos previos centrados en la obra de algunas de las escritoras de la primera mitad del siglo XX que publicaron sus poemarios antes de que España iniciara su camino hacia la Transición, especialmente con los de Acillona López (1985), Bellver (2001), Cole (2000), Cotarelo Esteban (2019), Garcerá y Porpetta (2019), Payeras Grau (2003 y 2009a), Pérez (1996), Plaza-Agudo (2015), Sánchez García y Gahete Jurado (2017), Ugalde (2007) y Wilcox (1997).


Si en algo coinciden estos trabajos previos es en apuntar el proceso de reflexión e incluso de reformulación y construcción poética de las identidades femeninas que vertebra la producción de las escritoras en el período acotado en este estudio, en la cual el género, la sexualidad y, en especial, el cuerpo como materialización y vehículo último del ser mujer/es se textualizan en un abanico amplio y no siempre coincidente de representaciones y autorrepresentaciones. Con tal punto de partida, ya sugerido, aunque no desgranado, en los estudios previos, este volumen trata de leer y analizar la obra de estas autoras desde una posición interpretativa que contemple y cuestione las relaciones entre la poesía española contemporánea escrita por las mujeres, el cuerpo y la sexualidad, siguiendo la estela de los enfoques aportados por la Crítica Literaria con perspectiva de género en el último medio siglo.


De hecho, desde los años setenta de la pasada centuria, la sexualidad y el cuerpo de las mujeres se revelaron como un motivo central de debate para la teoría feminista, la cual, reconociendo la interdependencia entre la producción discursiva y la práctica política, entendía que esta reflexión crítica sobre la sexualidad femenina abría el camino para visibilizar y cuestionar los mecanismos opresores del patriarcado y contribuía a la liberación de las mujeres —“Io sono mia”, recordemos, reclamaban por entonces las feministas italianas—. Era la respuesta a una tradición histórico-filosófica cimentada sobre una serie de binomios interdependientes, mente/cuerpo, cultura/ naturaleza, acción/pasión, etc., cuyos primeros términos, asociados con lo masculino y absolutamente privilegiados frente a los segundos, habían conseguido excluir secularmente la materialidad femenina, toda ella hecha cuerpo reproductor, de los campos del saber y del poder (Torras Francés 2006, 11-12).


En aquellas décadas de los setenta y los ochenta, en diálogo con las teorías del psicoanálisis freudiano, que definía la enigmática sexualidad femenina —el famoso “continente oscuro” del neurólogo austriaco (Freud [1924] 1976, 274)— en relación con la masculina, y con las ideologías tradicionales, que categorizaban la primera como pasiva y la segunda como activa e innata, las pioneras de los Estudios de Género se esforzaron en problematizar, visibilizar y reivindicar el deseo específico de las mujeres —recordemos el eco, en los años ochenta, del libro de Rosalind Coward, Female Desire: Women’s Sexuality Today—, así como en reposicionar su cuerpo —sus cuerpos— en la cultura y en el conocimiento, negando su condición subsidiaria de objetos del discurso del otro y trasladándolos al mismísimo epicentro de la producción de significado. Bajo la premisa “dos sexos, un mundo” (Cigarini 2005, 77-82), el llamado “feminismo de la diferencia sexual” reclamaba, como hecho irrenunciable, el del nacimiento en un cuerpo sexuado y afirmaba el derecho de las mujeres a contarlo, verbalizarlo, escribirlo y autorrepresentarlo más allá de los modelos y las cortapisas patriarcales, porque


decir, vestir con palabras el propio cuerpo sexuado, enseñarlo, representarlo con ropaje simbólico cortado al gusto de cada una, es un acto transgresor, es un camino de libertad también sexual, obsceno porque podría, entre otras cosas, mostrar algo tan opaco y tan firmemente cimentado como el contrato sexual. (Rivera Garretas 1994, 193-194)


Así, en las tres últimas décadas del XX, Antoinette Fouque y el grupo francés Psychanalyse et Politique, Hélène Cixous, Annie Leclerc, Luce Irigaray, Julia Kristeva, y también, desde el feminismo italiano, Lia Cigarini, Luisa Muraro, Adriana Cavarero y el resto de las integrantes de La Libreria delle Donne di Milano y de la comunidad filosófica Diotima de Verona, entre muchas otras, nos ayudaron a comprender que la marginalidad y la exclusión de lo femenino en el pensamiento y la historia de la cultura occidental, la privación de la condición de sujetos que experimentaban las mujeres, condicionaban en buena medida las representaciones discursivas que estas hacían y habían hecho de sí mismas bajo el parasol de los modelos interiorizados —masculinos—, de forma que aquellas respondían en muchas ocasiones a prácticas especulares, revelándose como ensayos de imitación del cuerpo y de la sexualidad del otro y no como afirmación de un terreno textual y corporal propio.


Por eso, cuando en “Sorties” y en “Le rire de la méduse” Cixous exhortaba a las mujeres a “escribir sus cuerpos” —“Écris-toi: il faut que ton corps se fasse entendre” (Cixous 1975a, 180)—, las estaba incitando a escribir sobre su placer y sus deseos, es decir, a expresar todo aquello que había permanecido silenciado en la cultura occidental (Cixous 1975b, 47-48), a hacer presente lo ausente, desafiando las representaciones tradicionales de la corporalidad femenina, pero también recobrando las autofiguraciones perdidas o invisibilizadas, porque, al fin y al cabo, reclamar el cuerpo en la escritura, como ya había apuntado Leclerc en Parole de femme (1974), había de tener un impacto en cómo las mujeres se percibían a sí mismas y, por ende, constituía un elemento fundamental para la configuración de la identidad femenina.


Los proyectos teóricos que las pensadoras de la diferencia sexual propusieron entonces para recuperar y reivindicar la voz de las mujeres, como la “escritura femenina” de Cixous o el “habla mujer” de Irigaray, al poner el foco de forma pionera en las conexiones entre la textualidad, el cuerpo y el deseo de las mujeres, abrieron la puerta para que la Crítica Literaria Feminista rastreara y repensara las diferentes formas y estrategias a través de las cuales a lo largo de la historia las escritoras habían desplegado —o hurtado— su condición de sujetos sexuados y en-carnados en sus discursos —el silencio, la asunción de estereotipos patriarcales, las transgresiones subliminales o desafiantes, etc.— y también para que explorara las posibilidades de indagar en la relación entre las mujeres y su sexualidad a partir de las producciones literarias de estas. Cuando Nancy Cott, en 1978, formuló el concepto novedoso de “ideología del desapasionamiento” (passionlessness) para las escritoras del siglo XIX, mostrando cómo las representaciones femeninas carentes de deseos carnales en sus obras fueron un medio para poner en valor la relevancia de su influencia moral y ganar así poder sociofamiliar, estaba en realidad estrenando un camino que los estudios literarios con perspectiva de género recorrerían —y siguen recorriendo hoy— por extenso: el que muestra las tensiones de los sujetos femeninos con su propia sexualidad, así como la problemática formulación de esta y sus aledaños —la materialidad corporal— en las creaciones textuales de las mujeres.


La poesía femenina es, precisamente, un lugar privilegiado de articulación de estas inquietudes y tensiones. Asumiendo, con Torras Francés (2007, 20), que el cuerpo no solo no es ajeno a los marcos culturales, sino que existe dentro de ellos, que lo visibilizan a través de sus códigos, la poesía se revela para las mujeres como un espacio en el que poder inscribir y escribir sus cuerpos precarios y vulnerables (Butler 2006, 46), marginados y excluidos de la norma falocéntrica, textualizar sus experiencias de opresión, cuestionar o suscribir su erotización convencional, posicionarse ante el cuerpo masculino y burgués, deshacer las formas convenidas e, incluso, explorar o producir performativamente identidades alternativas o no normativas (Butler 2001 y 2002). Como dicen Calafell y Ferrús en Escribir con el cuerpo, “la mujer confinada al cuerpo, como responsable histórica de la carne lujuriosa, de la maternidad y del ‘parir con dolor’, trata de transformar el receptáculo de su condena en espacio de reivindicación, en lugar desde el que escribirse y escribir su deseo” (Calafell y Ferrús 2008, 9).


A partir de esta premisa, en este trabajo tratamos de mostrar cómo, frente a la invisibilidad histórica del cuerpo femenino y la construcción cultural de imaginarios corporales sesgados, desde las primeras décadas del siglo XX la poesía española ya da cuenta de una paulatina reapropiación por parte de las mujeres de este espacio de su experiencia vital. Como bien explica Marina Bianchi, estas escritoras, que estaban construyendo su identidad aún dentro de un marco social, cultural y filosófico en tensa relación con la sexualidad y el cuerpo femeninos, comienzan a tomar conciencia de su corporeidad, así como de las implicaciones de esta en la conformación de la propia subjetividad (Bianchi 2016, 107-127).


Es cierto que las teorías de los ilustres científicos y filósofos españoles y extranjeros —Marañón, Novoa Santos, Moebius, Jung, Simmel, etc.— en torno a la sexualidad de las mujeres y sus nocivos efectos sobre la elaboración intelectual, unidas a la condena biológica y a la represión sexual que seguían definiendo la condición femenina universal, constituyeron obstáculos de primer orden para que aquellas orquestaran una reformulación de su existencia corporal más allá de los estereotipos heredados; sin embargo, las más avanzadas renunciaron en muchos casos a la estrechez de los papeles establecidos de madres y esposas, que las encerraban en su misión doméstica, para buscar unas mayores cotas de libertad sexual. Las modernas, como apuntamos anteriormente, no solo lo fueron en sus preferencias estéticas y en sus costumbres sociales, sino que también en sus vidas íntimas se resistieron al papel y a los usos que les asignaba el heteropatriarcado.


En este sentido, las autoras de poesía, pertenecientes en su mayoría a las clases medias y con un respaldo intelectual y cultural privilegiado del que no disponían muchas otras mujeres españolas de su tiempo, experimentaron tensiones internas, bien perceptibles en sus versos, que respondían, por un lado, a la necesidad de satisfacer las exigencias de un estatus social que las ahormaba en un modelo de mujer desexualizada y en un cuerpo virginal o reproductor según conviniera al discurso oficial, y, por otro lado, a sus propias inquietudes íntimas de conformar una identidad amorosa y sexual no mediatizada por los imperativos sociofamiliares. Esas tensiones cristalizaron en ciertos casos, bien en una exploración e idealización de la dimensión menos carnal del amor, como ocurre, por ejemplo, en muchas de las composiciones de Concha Espina y otras autoras coetáneas —Pilar de Valderrama, Cristina de Arteaga—, bien en un sensualismo directo —Ernestina de Champourcin— o camuflado por el clasicismo y el culturalismo —Rosa Chacel—, mientras que en otras ocasiones derivaron hacia la subversión poética de los roles amorosos femeninos, con los claros ejemplos de Lucía Sánchez Saornil, Carmen Conde, Elisabeth Mulder y Ana María Martínez Sagi, o incluso a la trasgresión más explícita —véanse Pez en la tierra, de Margarita Ferreras, o Vida a vida, de Concha Méndez—.


Hemos de considerar igualmente que las primeras décadas del siglo XX constituyeron también un momento precursor en la visibilización poética de deseos y sexualidades alternativos a la norma, y, en este sentido, algunas poetas de las citadas anteriormente se atrevieron a insinuar e incluso a afirmar en sus versos la corporalidad del cuerpo lésbico, desafiando así la estricta división de identidades sexuales de la heteronormatividad (Castro 2014). De una manera o de otra, como bien vio Plaza-Agudo (2015, 90-91 y 116), el erotismo, el cuerpo y el deseo sexual constituyeron dimensiones centrales en la obra poética de las escritoras de preguerra, que el giro histórico subsiguiente, no obstante, obligaría a reformular y a matizar.


De hecho, ni el exilio ni el franquismo fueron circunstancias que propiciaran la continuidad y el desarrollo de estas inquietudes en la lírica femenina. Si, para las transterradas, las pérdidas —de los otros y de su propio yo anterior al exilio— y las rupturas vitales propias de la nueva situación acapararon el espacio creativo que antes ocupaban otras cuestiones —véanse, por ejemplo, las “sombras” y los “sueños” del poemario de Méndez del cuarenta y cuatro o el “desterrado ensueño” del de Concha Zardoya once años después—, la realidad tampoco fue especialmente halagüeña para las que siguieron desarrollando su trayectoria poética en la España de la Dictadura o bien comenzaron a hacerlo entonces. Durante el franquismo, a las dificultades de expresión que tradicionalmente experimentaron las poetas para abordar en las creaciones textuales su cuerpo y su sexualidad, vinieron a sumarse otras que respondían de manera directa a la nueva realidad sociohistórica. La imposición de los modelos femeninos tradicionales por la religión y el Estado supuso un peso abrumador que limitó no solo las posibilidades creativas de las mujeres, como ya señalamos anteriormente, sino también las temáticas que estas podían abordar en sus obras. En esa dinámica de censura institucional y de autolimitación preventiva por parte de las escritoras, obviamente el cuerpo sexuado y el deseo femeninos constituyeron motivos que requerían precauciones extremas, un tratamiento cauteloso que no agregara recelos adicionales ante la ya de por sí sospechosa intromisión de algunas mujeres en el ámbito poético. No obstante, ello no impidió, como bien muestran Payeras Grau (2009a, 275-306) y Ugalde (2007, 53-79), que algunas escritoras más atrevidas, como Susana March, Ángela Figuera, Gloria Fuertes o María Victoria Atencia, entre otras, recorrieran en sus versos diversas dimensiones de la existencia corporal de las mujeres relacionadas con la fisiología propiamente femenina, ni que se privaran de introducir en ellos elementos transgresores en relación al contexto socioliterario en el que se inscribía su labor poética, mostrando su lado sensual o incluso reivindicando de forma más o menos abierta su condición de sujetos del deseo erótico.


En definitiva, la dimensión amoroso-sexual, mediatizada por y encarnada en el cuerpo femenino, es un elemento vertebrador en la poesía femenina contemporánea que, como este libro muestra, admite diferentes manifestaciones textuales, desde la expresión preciosista o culturalista de la sensualidad o la lucha agónica entre la carne y el espíritu hasta la celebración vitalista de la plenitud física, el deseo y la unión sexual, la transgresión a través de la subversión de los imaginarios y de los mitos vigentes o de la visibilización del deseo homoerótico. Este volumen pretende dar cuenta de esta diversidad temática y expresiva, trazando un hilo conductor a través de la obra de un grupo representativo, bien que no exhaustivo, de poetas españolas del siglo XX anteriores a la generación del 68, algunas de las cuales —las menos— han traspasado las fronteras temporales de la presente centuria en su quehacer lírico: Concha Espina (1869-1955), Lucía Sánchez Saornil (1895-1970), Rosa Chacel (1898-1994), Concha Méndez (1898-1986), Ángela Figuera (1902-1984), Elisabeth Mulder (1904-1987), Ana María Martínez Sagi (1907-2000), Josefina de la Torre (1907-2002), Susana March (1918-1990), Amparo Conde Gamazo (1927) y María Victoria Atencia (1931).


Las obras que aquí estudiamos, que se extienden desde los inicios de 1900 hasta el significativo año de 1968, marcador temporal indicativo de la presencia de nuevas vías poéticas en España, corresponden todas ellas a autoras nacidas antes de la Guerra Civil. Sus preferencias estéticas y temáticas son, no obstante, variadas; algunas de ellas escriben sus poemarios más reconocidos en los años veinte, al aliento de la vanguardia y de la modernidad; otras componen versos al estímulo de los avances sociales y de los conflictos ideológico-políticos de los treinta; las hay que despiertan a la poesía en el marco de la estrechez social y la feminidad restringida de la primera posguerra, y algunas tardíamente, en el exilio o en los años centrales del franquismo, los cincuenta y sesenta, en la que venimos a denominar “segunda posguerra”. Todas las autoras que aquí contemplamos, sin embargo, tienen en común el hecho de que se construyen como mujeres y como poetas en la primera mitad del siglo XX, antes o después del franquismo, pero siempre bajo el mito cristiano y patriarcal de la pareja heterosexual y a partir del concepto de la identidad femenina y de las imágenes del cuerpo (también femenino) que les transmite la tradición cultural.


Establecemos como fecha simbólica de cierre de este estudio 1968, un año que tiene connotaciones de gran relevancia para la historia mundial, pero también para la realidad española, la cual, además de ser testigo de numerosos movimientos sociales de inspiración internacional, vive en esas fechas el punto álgido del desarrollismo franquista, inmediatamente anterior a la época del tardofranquismo, que se extiende desde 1969 hasta la muerte del dictador en 1975. El año de 1968 posee también un relevante componente simbólico para la poesía española contemporánea, ya que identifica a un grupo de autores, los poetas del 68 o de la llamada “tercera generación de posguerra”, quienes traen a la lírica nacional un cambio de orientación, unos aires de renovación que se concretan, entre otras tendencias, en la iconoclastia, el repudio a la tradición poética y al realismo precedente (Lanz 2011). Excluimos, por tanto, de nuestro estudio a las poetas de la Transición, es decir, a aquellas nacidas ya en la posguerra, como Ana Rossetti, Clara Janés, Juana Castro, Julia Otxoa, etc., que en muchos casos estudian a finales de los sesenta y en los setenta en las universidades españolas, asisten desde su juventud a la revolución sexual del 68 e incluso toman parte en la contracultura de los ochenta; en definitiva, participan de un ambiente sociointelectual sustancialmente diferente del que impregna los versos de las autoras que comienzan a escribir en las décadas anteriores. Como ya explicó Ugalde, desde el boom de la poesía femenina en España, esta experimentó una transformación que repercutió tanto en el número de mujeres en este campo como en las peculiaridades de su escritura (1991, vii).


Así, pues, el propósito de este volumen, tomando la inscripción del cuerpo y de la sexualidad como sus ejes vertebradores y aglutinadores, es el de entablar un diálogo crítico transgeneracional, protagonizado por autoras sometidas a unas constricciones de género análogas, las cuales, ahormadas por las circunstancias sociohistóricas propias de cada momento, se proyectaron posteriormente en sus versos bajo formas y variantes singulares que conviene identificar y explicar, sin perder de vista que todas estas escritoras compartieron una misma condición: la de ser mujeres y poetas bajo el signo del patriarcado contemporáneo. Desde esta perspectiva, este libro se concibe también como una labor conjunta de necesario rescate de algunas autoras, que, como señaló Neira Jiménez, han sido “generalmente relegadas a la invisibilidad por una historiografía literaria tan androcentrista como la nuestra” (Neira Jiménez 2017, 126), olvidadas de forma injusta en los márgenes de una oficialidad mayoritariamente masculina, también dentro del ámbito de la literatura. La conformación historiográfica del canon de la poesía española en la primera mitad del siglo XX ha sufrido, lógicamente, las constricciones culturales concernientes a todos los ámbitos de la sociedad, entre ellas la preterición de lo femenino. Sin embargo, en esta conformación han intervenido también otros factores que no son una plasmación mecánica de dichas limitaciones y que han determinado, cuantitativamente, la presencia residual de mujeres y, cualitativamente, la elisión de la corporeidad femenina y la correspondiente masculinización de la sensualidad y la sexualidad.


Partiremos, pues, de una revisión del marco cultural e historiográfico en que se incardina la escritura de las poetas estudiadas, pues esta no nació de la nada ni fue creciendo exenta de los gustos, modas, estéticas y vaivenes del canon literario de aquellos años claves para nuestra historia literaria contemporánea. Por ello, este volumen se abre con dos capítulos que constituyen una revisión ineludible de todas estas cuestiones. En el primero, “Mujeres en el Parnaso: mecanismos de borrado y elisión en la conformación del canon”, Ángel Luis Prieto de Paula nos explica cómo las pautas socioculturales androcéntricas inherentes a nuestra historia literaria han neutralizado el asentamiento de las obras de las mujeres en el canon, bien mediante procedimientos que denotaban una clara voluntad de exclusión, bien con estrategias más subrepticias, pero cuyo punto de arribada era indefectiblemente el mismo. A través de tres calas correspondientes a momentos diferentes de la historia de la creación poética occidental —la ocultación de la Safo poeta por la construcción masculina del mito, la descorporeización de los arquetipos femeninos en la lírica cortesana o síndrome de Beatriz y las primeras subversiones románticas con el acceso público de las mujeres al campo lírico—, la aguda revisión de Prieto de Paula sobre la compleja relación entre la feminidad y la poesía en la cultura occidental viene a desembocar en las primeras décadas del siglo XX, época en la cual, como apunta el autor, los mecanismos institucionales de exclusión de las escritoras, todavía vigentes, ya no consiguieron detener un proceso de incardinación en el canon que, aun teniendo en España vacilaciones posteriores a raíz de la dictadura franquista, sería ya irreversible.


Así, las estrategias de contención y de elisión de la labor poética femenina tuvieron notables repercusiones, como se verá en este volumen, en la propia creación, pero también en todo lo que concierne a su codificación a través de recuentos, antologías y panoramas históricos, donde la presencia de las mujeres fue anecdótica en aquellos años, lo cual explica en buena medida la tardía recuperación de su legado literario. En este particular, la presencia, o, mejor dicho, la ausencia de las poetas en el canon de su tiempo, profundiza José María Ferri Coll en el segundo capítulo del libro: “Las poetas en la cultura y la historiografía españolas de la primera mitad del siglo XX. Un fogonazo”. El autor revisa una nutrida y reveladora serie de fuentes hemerográficas y bibliográficas, españolas y extranjeras, de las décadas comprendidas entre los años treinta y los sesenta, que dan buena cuenta de las dificultades que afrontaron nuestras poetas para ser reconocidas por la crítica literaria de su tiempo y, muy especialmente, para que su obra fuera valorada más allá de los tópicos y lugares comunes acerca de la capacidad lírica de las mujeres, fuertemente arraigados en el pensamiento coetáneo. Recordemos que, a este respecto, decía Ortega y Gasset en el primer número de la Revista de Occidente: “El lirismo es la cosa más delicada del mundo […]. Ese mecanismo de sinceridad que mueve al lirismo; ese arrojar fuera lo íntimo, es en la mujer siempre forzado, y si es efectivo, si no es una ficticia confesión, sabe a cínico” (Ortega y Gasset 1923, 35-36). El trabajo de Ferri Coll nos demuestra, con ejemplos variados, que Ortega no estaba solo en su valoración sobre el lugar residual que se les otorgaba a las mujeres en la poesía. De hecho, no es hasta la década de 1950, en la que Carmen Conde publica su antología Poesía femenina española viviente (1954) reivindicando la vitalidad de la lírica femenina de su tiempo y comienzan a prodigarse los premios y reconocimientos para nuestras poetas, cuando se inicia la incardinación de estas en el canon historiográfico contemporáneo.


Conocer las dificultades que hubieron de afrontar las poetas de la primera mitad del siglo para ser reconocidas como tales, tarea en la que nos conducen los dos primeros capítulos de este libro, es fundamental para poder comprender a continuación las variadas formas en las que aquellas abordaron en sus versos cuestiones espinosas, no tratadas hasta entonces en la lírica femenina y susceptibles de censura o reprobación, como la exploración poética del cuerpo y de la sexualidad. Los capítulos siguientes del volumen, de hecho, estudian las vías a través de las cuales diferentes autoras, representantes de tendencias poéticas también distintas, lograron incorporar estas temáticas a su producción lírica, modulando sus matices en consonancia con el momento histórico en el que se inscribe su creación literaria y en diálogo con las exigencias de la feminidad heteropatriarcal normativa.


Sirve de marco e introducción para las representaciones corporales en las autoras que comenzaron a publicar sus obras en el primer tercio del siglo XX —aunque muchas de ellas continuaron después con su labor poética— el trabajo de Melissa Lecointre, “Imaginarios del cuerpo en las poetas españolas contemporáneas (1900-1936)”. Nos ofrece la autora en él una concienzuda panorámica del descubrimiento del cuerpo sexuado femenino en la lírica española escrita por las mujeres en las primeras décadas del nuevo siglo, reflejo poético de las transgresiones que se estaban materializando en otros ámbitos de su experiencia vital. Si las voces líricas fueron, como se ha señalado ya, plurales y diversas en esta época tan fructífera para la escritura femenina en nuestro país, las representaciones corporales susceptibles de hallarse en sus obras lo son también, y no estuvieron exentas de contradicciones y tensiones, propias, como nos enseña la autora, de una época de transición para las mujeres en la que su cuerpo y su sexualidad se alzan como instrumento de emancipación. En este capítulo se rastrea, por ejemplo, la adaptación realizada por las mujeres de los imaginarios tradicionales y masculinos del cuerpo femenino —la mujer angelical o incorpórea, la sensual, el simbolismo natural modernista, etc.—, junto a otras formulaciones que visibilizan nuevos cuerpos y deseos modelados al aliento de la modernidad: cuerpos fragmentados, liberados, viajeros, atléticos, libidinosos, sexuados, deseantes, dolorosos, mutables…; autorrepresentaciones transgresoras, en suma, que requieren también en muchos casos de nuevos cuerpos poéticos para materializarse.


Ejemplo ilustrativo de esa tensión femenina entre la asimilación de los modelos previos y la exploración de otros nuevos es la obra de Lucía Sánchez Saornil (Madrid, 1895-Valencia, 1970), poeta anarquista y feminista que no ocultó su homosexualidad y que, en aquellas primeras décadas del siglo XX tan tornadizas, transitó por algunas de sus principales corrientes literarias: el modernismo, la vanguardia y la literatura comprometida. Ha suscitado cierto interés crítico hasta el momento su participación en la poesía ultraísta, excepcional en un movimiento literario que tuvo un carácter absolutamente masculino en España, y también su obra de cariz más ideológico —el Romancero de mujeres libres, publicado durante la Guerra Civil (1938). Sin embargo, los poemas modernistas de Sánchez Saornil —quien también escribió oculta bajo el seudónimo de Luciano de San-Saor—, oscurecidos por su insólita aportación a la vanguardia y, en consecuencia, prácticamente desatendidos hasta el momento, constituyen un corpus de gran interés para un acercamiento crítico que, conjugando las herramientas del análisis literario con la perspectiva de género, sea capaz de incidir en la especificidad femenina de esta autora dentro del modernismo poético español. Esta es precisamente la valiosa aportación de Isabel Navas Ocaña a este volumen en el capítulo IV, de título: “‘¿Si la luna estará enamorada?’: cuerpos y máscaras en la poesía modernista de Lucía Sánchez Saornil”. En él, la investigadora nos ofrece una lectura perspicaz y novedosa de la textualización del cuerpo y de la sexualidad en un nutrido conjunto poemas que Sánchez Saornil publicó entre 1914 y 1918 en diversas revistas de principios del siglo XX y que la consagran como una notable representante del llamado “modernismo epigonal” español de influencia juanramoniana. Entre los temas de inspiración modernista adaptados o desvirtuados por la autora madrileña que Navas Ocaña identifica en su estudio, se encuentra, por ejemplo, el de la proyección del deseo erótico hacia los elementos naturales, que la investigadora explica como una plataforma de resistencia para textualizar los cuerpos en conflicto como el de la propia Sánchez Saornil, que en aquellos primeros años de la centuria no encajaban en la normatividad decretada por el discurso social.


No olvidemos que entre las autoras que estudiamos, hubo quienes, como Sánchez Saornil, se sirvieron de la expresión poética para tratar de configurar una identidad sexual/textual alternativa, no sometida a los estereotipos de la heteronormatividad, y en esa voluntad de subversión de lo establecido alcanzaron cotas de transgresión que eran, hasta el momento, inéditas en la lírica de autoría femenina. Así debemos interpretar otro de los elementos recurrentes en las rimas modernistas de Sánchez Saornil que estudia Navas Ocaña en este capítulo: los cuerpos femeninos extremadamente sexuados, representativos de un amplio abanico de figuras de mujer que contestan a los estereotipos de su tiempo y otras en las que se refleja la propia autora, pero que constituyen, en definitiva, imágenes femeninas de una corporeidad asombrosa que deben ser leídas en clave metapoética, ya que a través de ellas, según demuestra el trabajo de Isabel Navas Ocaña, la autora se sirve de los recursos modernistas para reescribir en femenino el proceso de la creación literaria mientras se construye y se explica a sí misma como escritora.


Elisabeth Mulder (Barcelona, 1904-Barcelona, 1987) es otra de las poetas cuya obra nos permite, como la de Sánchez Saornil, rastrear la presencia de la herencia de los modernismos hispánicos en las poetas españolas aún en los últimos años del primer tercio del siglo y mostrar cómo la asimilación de estos se realiza en muchos casos condicionada por la perspectiva de género a través de la subversión de los imaginarios canónicos del cuerpo femenino. A ello se dedica el capítulo V de este libro, “Cuerpos poéticos y creatividad modernista en los mundos naturales de Elisabeth Mulder”, de Christine Arkinstall. Centrado en las dos primeras colecciones de esta escritora barcelonesa, Embrujamiento (1927) y La canción cristalina (1928), escasamente estudiadas hasta el momento, este trabajo nos revela cómo las obras de Mulder de fines de la década de 1920 reelaboran los tropos decadentes y simbolistas relativos al cuerpo y a la sexualidad femeninas, interactuando con algunos de los maestros modernistas para llegar a configurar una metapoética sobre el proceso creativo experimentado por una escritora. En concreto, el análisis de Arkinstall explora las vías poéticas a través de las cuales la exaltación neorromántica de la naturaleza presente en los versos de Mulder, apropiándose de los tropos y conceptos ya visitados por el decadentismo masculino y cuestionando simultáneamente algunos de los estereotipos patriarcales sobre la feminidad, llega a generar formas innovadoras de representación e identidad de las mujeres; al tiempo, la reelaboración de mitos antiguos y contemporáneos —culturales, religiosos— también permite a la autora barcelonesa desarticular en sus versos los sistemas binarios de pensamiento que ponen en el centro la dimensión corporal y sexual de las mujeres para equipararlas con el mal y el pecado, y negar así su capacidad intelectual y creativa. En definitiva, la reflexión de Arkinstall, conduciéndonos a través de las rimas de Mulder, nos revela el carácter innovador, profundamente original e incluso precursor, de una práctica poética femenina que antes de terminar la década de los veinte ya dialogaba críticamente con las imágenes previas de la dimensión corporal femenina para postular el derecho de las mujeres a la creación y al reconocimiento artísticos.


Hemos de tomar en consideración que algunas de las poetas que estudiamos en este libro, aunque nacieron en las dos primeras décadas del siglo XX y, por tanto, construyeron su identidad personal y literaria en años aún halagüeños para la modernización de los modelos femeninos vigentes, publicaron parcial o totalmente su obra poética en tiempos de la dictadura franquista. En consecuencia, sus versos son fuentes de valor incalculable para observar, identificar y analizar las tensiones íntimas de estas mujeres entre la construcción del género promovida en los años previos y durante la Segunda República, por un lado, y la instaurada por el régimen franquista, por otro.


Se estudia, en este sentido, el caso paradigmático de la barcelonesa Ana María Martínez Sagi (Barcelona, 1907-Sampedor, Barcelona, 2000), deportista de élite, republicana militante y exiliada, que desafió los roles femeninos vigentes en su comportamiento y aficiones públicos, en sus relaciones privadas y en su quehacer poético. Sus dos primeros poemarios —Caminos (1929), Inquietud (1932)— aparecieron aún en una España que caminaba a paso ligero hacia la modernidad, pero el último publicado en vida de la autora, Laberinto de presencias (1969), parcialmente escrito en el exilio, vio la luz en tiempos del régimen franquista, circunstancia que hubo de influir en su contenido y en las estrategias puestas en práctica por la autora para ocultar/revelar la pasión homoerótica que impulsa buena parte de sus composiciones. En el capítulo VI, “‘De mi cuerpo a tu cuerpo’: el ímpetu del amor oscuro en la poesía de Ana María Martínez Sagi”, Marina Bianchi parte de la reinterpretación del tropo amoroso-corporal en estos poemarios tempranos y más conocidos de la autora barcelonesa, para abordar a continuación su obra posterior, desatendida hasta el momento por la crítica. Su estudio se centra concretamente en los poemas dispersos de Martínez Sagi y en los que se incluyen en La voz sola, compuestos todos ellos antes de los años setenta. A la luz de otros poetas coetáneos —Cernuda, García Lorca, Aleixandre y Prados— también condicionados por su homosexualidad en unos tiempos escasamente halagüeños para asumir lo no normativo, Bianchi desgrana en su análisis los códigos empleados por Martínez Sagi para reivindicar la libertad amorosa, como la adopción de una voz poética masculina, ejemplo de la búsqueda de una subjetividad alternativa a la hegemónica mediante la subversión del habla, el recuerdo centrado en la experiencia corporal o la introducción en sus poemas de una simbología que funde Eros y Tánatos. Con todo ello, nos muestra cómo a lo largo de su trayectoria literaria, que comienza en los aledaños de la República y se cierra cuatro décadas después, la poeta catalana va configurando poéticamente una subjetividad no tradicional, alternativa a la heteropatriarcal, en la que reconocerse.


Desde luego, no todas las poetas coetáneas de Martínez Sagi, Mulder o Sánchez Saornil practican estrategias de subversión tan palmarias como las que muestran las anteriormente citadas, ya que, como nos explica la investigadora Roberta A. Quance en el capítulo VII, “Juego de equilibrios: mar, deporte y deseo en la primera poesía de Concha Méndez y Josefina de la Torre”, la expresión abierta del eros y del deseo siguió siendo una cuestión problemática para muchas escritoras de clase media, entre las cuales se hallan las estudiadas por ella, a pesar de que tuvieran conciencia plena acerca de su condición de sujetos-mujeres de una nueva época. Por ello, hubieron de asumir en muchos casos estrategias compositivas —temas, símbolos, tropos— que posibilitaran la incorporación del eros y del cuerpo sexuado a sus versos sin escribir poesía amorosa propiamente dicha. El mar es uno de esos elementos, recurrente en los primeros poemarios de estas dos jóvenes autoras del 27, Méndez y De la Torre, que les permite asumir nuevos espacios poéticos en cuanto a la sexualidad, más abiertos que los heredados de la tradición lírica femenina, sin desafiar las normas de género vigentes. El estudio de Quance muestra, por un lado, cómo en los poemarios anteriores a 1930, Inquietudes (1926), Surtidor (1928) y Canciones de mar y tierra (1930), Méndez encuentra en el escenario marítimo la conciencia de su cuerpo en libertad, mientras que, paralelamente, en Poemas de la isla (1930), Josefina de la Torre, al poetizar el borde del mar como lugar propicio para el eros, busca soslayar los códigos sociales y literarios que la atenazaban. Ambas, en cualquier caso, coinciden en elegir para su poesía anterior a los años treinta espacios de no reclusión corporal y sexual capaces de metaforizar los nuevos horizontes vitales femeninos.


Por otro lado, aun cuando todas las escritoras aquí estudiadas parten de una posición semejante en el patriarcado de su tiempo por su condición de mujeres y de poetas, hemos de considerar también que sus perfiles ideológicos son dispares, lo cual en este trabajo nos permite rastrear imaginarios corporales y sexuales femeninos bastante transgresores para su tiempo en las autoras menos ortodoxas y más librepensadoras, junto a otras manifestaciones poéticas que revelan la ansiedad de sus creadoras por no romper totalmente con el canon imperante tanto en términos literarios como en materia de roles de género, como las estudiadas por Roberta A. Quance, o incluso por adecuarse a él asumiendo las tensiones y conflictos internos que ello pudiera generarles.


Este último es el caso, por ejemplo, de Concha Espina (Santander, 1869-Madrid, 1955), la autora de más edad de cuantas aborda este volumen y seguramente la novelista española de mayor éxito y difusión en la primera mitad del siglo XX, quien experimentó profundas contradicciones entre su ideología tradicionalista y católica, por un lado, que la inmovilizaba en unos roles de género aún acomodados al prototipo del ángel del hogar decimonónico, y, por otro lado, sus expectativas personales y profesionales, que la animaban a asumir una identidad acorde con la modernidad imperante. Estas tensiones, que tuvieron para Espina una especial repercusión en la dimensión amoroso-sexual, al entrar en colisión la experiencia de la pasión y del deseo con la descorporeización y la espiritualidad propias de la feminidad canónica y con las profundas convicciones católicas de la autora, aparecen de forma insistente en su poesía, género en el que se prodigó poco, pero donde dio rienda suelta a la expresión más franca de su intimidad. En el capítulo VIII, “La criatura incinerada: cuerpo y espiritualidad en la poesía de Concha Espina”, estudiamos la formulación de este conflicto entre vida material y anímica en los versos pertenecientes al segundo poemario de Espina, Entre la noche y el mar (1933), para observar la evolución que se produce en su último libro de versos, separados del anterior por una década, una guerra civil y un flagrante cambio de régimen político en España: La segunda mies (1943). El trabajo, que aborda por vez primera el estudio de estos elementos —cuerpo, espíritu, sexualidad— en la poesía espiniana y que lo hace contemplando conjuntamente las dos citadas colecciones, muestra el movimiento que experimentan los versos de la autora desde la conciencia encendida y angustiosa de la carne y del deseo en las composiciones más tempranas, siempre en lucha con los afanes de elevación y espiritualidad, hasta la liberación del yo poético femenino de su prisión corporal a través de la distancia temporal y de la fe en su último poemario, agavillado ya a la sombra de la vejez y de la muerte.


Otro ejemplo, estudiado en este volumen, de contención en cuanto a la expresión poética de la corporalidad es Rosa Chacel (Valladolid, 1898-Madrid, 1994), quien, en sus colecciones de antes y después de la contienda civil modula la expresión del sensualismo a través del clasicismo, un fenómeno de época bien identificado ya (Prieto de Paula 2021), y de las profusas referencias culturales, que dialogan fructíferamente en sus versos con estímulos artístico-literarios bien diferentes, como el del surrealismo. Desde esta perspectiva, que contempla la veta clásica y la influencia de las vanguardias como factores perfectamente trabados en la poética chaceliana, Laura Palomo Alepuz recupera en el capítulo IX, “La poesía de Rosa Chacel: sensualidad y recuperación del mundo clásico”, los poemarios A la orilla de un pozo, publicado en 1936, y Versos prohibidos, cuyas composiciones datan de los años treinta y cuarenta, aunque el conjunto permaneciera inédito hasta 1978. El análisis de Palomo contempla, como plano de fondo de la poesía de Chacel, la modernidad de su pensamiento y de su realidad vital en cuanto a libertad sexual en un tiempo de heteronormatividad y escasa permisividad moral para las mujeres, y muestra que, aun cuando en los versos de la escritora vallisoletana la corporalidad y el sexo no se abordan de forma tan explícita como en los de otras compañeras de generación, constituyen elementos esenciales de una concepción de la existencia profundamente vitalista, expresada poéticamente sin excesos ni discordancias, mediante la exaltación de la belleza, el preciosismo y la sensualidad refinada.


El resto de las poetas cuyas obras se estudian en este volumen comenzaron a publicarlas o las escribieron casi en su totalidad después de la Guerra Civil. Es el caso, por ejemplo, de Ángela Figuera (Bilbao, 1902-Madrid, 1984), coetánea de Chacel pero muy tardía a la hora de iniciar su andadura literaria. Aunque atendiendo a criterios estrictamente cronológicos habría podido integrarse en las filas de las escritoras de la llamada generación del 27 junto a Méndez, Mulder o la propia Chacel, por circunstancias derivadas de su condición sexual y de los avatares de la represión franquista contra las familias del bando perdedor, como la suya, Figuera publicó su primer poemario —Mujer de barro (1948)— ya durante la Dictadura, coincidiendo con el auge editorial de la primera promoción poética de posguerra, en la que la crítica ha venido integrando las voces femeninas de Carmen Conde, Concha Zardoya, Alfonsa de la Torre, Elena Martín Vivaldi y Gloria Fuertes, entre otras (Balcells 2002). María Payeras Grau se encarga en el capítulo X, “Dar cuerpo al pensamiento: texto y representación corporal de la mujer en la poesía de Ángela Figuera”, de ofrecernos un recorrido transversal por las representaciones corporales y la inscripción de la sexualidad en los siete poemarios de la autora, compuestos entre 1948 y 1962: Mujer de barro, Soria pura, Vencida por el ángel, El grito inútil, Víspera de la vida, Belleza cruel y Toco la tierra. El trabajo de Payeras, pionero en ofrecer esta perspectiva de análisis para la obra de Figuera, nos muestra que la afirmación transgresora de la propia sexualidad es una constante en la obra de la bilbaína desde sus poemas más tempranos, un ejercicio de autoafirmación inesperado en el contexto sociohistórico de los años cuarenta y cincuenta que la censura no pasó por alto. Conforme nos adentramos en el estudio de las obras más tardías de la autora, el análisis de Payeras revela su evolución desde el individualismo intimista con el que las primeras colecciones abordan la manifestación poética de la corporalidad hacia nuevas modulaciones, marcadas por una orientación existencial e histórica que promueve imaginarios del cuerpo donde la inscripción social y la de género se funden para expresar la incomodidad y la frustración ante la realidad de su tiempo.


Más joven que Figuera, la escritora barcelonesa Susana March (Barcelona, 1915-Barcelona, 1990) escribió su primer poemario, Rutas (1938), en los años marcados por la Guerra Civil, época de tránsito desde la modernización del modelo femenino hacia su máxima oficialización en tiempos de la Dictadura. A este, sin embargo, le seguirán con bastante distancia temporal —y, por tanto, ya en otra realidad sociohistórica bien diferente— La ardiente voz (1948), La plaza real —escrito entre 1939 y 1945 pero publicado en 1987—, El viento (1951), La tristeza (1953) y Esta mujer que soy (1959). Aunque las referencias al erotismo y la presencia del cuerpo en su obra poética ya han sido tenidas parcialmente en cuenta para incluir sus composiciones en algunas de las antologías clásicas que contemplan esta cuestión, o esta haya sido abordada anteriormente en algunos magníficos estudios sobre obras concretas de la autora (Payeras Grau 2009b), el que nos propone en el capítulo XI de este volumen Sharon Keefe Ugalde, bajo el título de “‘No me exijas virginidad alguna’: la poesía erótica de Susana March”, constituye el primer trabajo que integra el análisis de estos elementos temáticos transversalmente, incluyendo tanto los poemarios de la primera época de March (Rutas, La plaza real y Ardiente voz) como los de la segunda (El viento, La tristeza y Esta mujer que soy). El estudio da buena cuenta de la evolución de March desde la afirmación desafiante de los primeros tiempos, con la subversión de la imagen de la mujer asexual, hasta una resignación angustiosa que apaga la expresión del deseo, sin renunciar, sin embargo, a la textualización del erotismo. La lectura realizada por Ugalde de los versos de la autora barcelonesa tiene consecuencias muy relevantes para la investigación actual sobre las autoras de la posguerra española, pues, como veremos, revela la presencia de elementos esenciales del erotismo femenino —el cuerpo, la metaforización, los sentidos, la transgresión— que son aparentemente discordantes de las imágenes y de los roles de género establecidos para las mujeres por la retórica oficial falangista y que muestran que las escritoras buscaron sus propias vías poéticas para rebelarse contra las imposiciones del Régimen. Además, como bien señala Ugalde en el curso de su trabajo, este análisis de poemas de March realizado a la luz de las variables cuerpo y erotismo nos permite también identificar matices propios de la autora no sistematizados hasta el momento, como la representación del varón desde una perspectiva de mujer, el énfasis en la sexualidad como fuerza atávica, la representación del deseo y del gozo femeninos, y el papel activo de la mujer en el encuentro erótico.


Uno de los propósitos de este libro es, como indicamos anteriormente, ofrecer nuevas lecturas sobre obras poéticas en cuyos análisis previos no se ha contemplado —o apenas se ha hecho— la articulación en ellas del cuerpo y de la sexualidad femeninos como elementos recurrentes vinculados al género de sus autoras; pero también en él se pretende rescatar y visibilizar la producción lírica de escritoras que, aun contando con un corpus sustancioso en el que se puede rastrear la presencia de los citados elementos temáticos y estudiar las variantes de sus formulaciones poéticas, no han sido aún reivindicadas con suficiente contundencia por la Historia y la Crítica Literarias, renuentes en su devenir cronológico a la recuperación de la escritura silenciada de muchas mujeres.


Ese es el caso, más que singular, de Amparo Conde Gamazo (Guadalajara, 1927), una poeta con una producción cuantitativamente asombrosa en términos globales —sesenta y dos poemarios, el último de ellos, Cuaderno de Bitácora, terminado en 2021 a la asombrosa edad de noventa y cuatro años— pero casi desconocida por haber quedado en su mayoría manuscrita y mecanoscrita, y haber sido autoproducida artesanalmente, autoeditada y autodistribuida. En este sentido, en el capítulo XII, “Amparo Conde Gamazo: rasgos de una poesía sin cuerpo desde los años cuarenta”, Elia Saneleuterio Temporal nos revela otra faceta de la creación poética femenina durante los años centrales de la Dictadura que no pasa por la difusión pública a través de los canales editoriales convencionales, sino que se adecua a la realidad de la existencia de las mujeres en aquellos años —la casi absoluta invisibilidad, la reclusión en el espacio doméstico— y convierte la obra de Conde Gamazo en una curiosa proyección de la feminidad descorporeizada del franquismo. La autora del trabajo recupera de forma pionera para este volumen los nueve primeros poemarios de Conde Gamazo, escritos entre 1948 y 1960, e ilustra su estudio con una breve antología representativa de las variantes a través de las cuales el cuerpo —entendido como mero soporte material de la sustancia espiritual y en tensión permanente con ella— se manifiesta en los versos de la escritora a lo largo de estos años. Su análisis, además de ofrecernos el primer acercamiento crítico a la obra de Conde Gamazo, nos muestra cómo la invisibilización del cuerpo, explicable a través de las circunstancias históricas y socioculturales que enmarcaron la formación y la labor de la autora, ha sido doble en su obra: por un lado, su cuerpo poético ha estado hasta el momento casi totalmente ausente de los círculos críticos e intelectuales; por el otro, sus versos han vadeado la inclusión explícita del cuerpo sexuado femenino en pro de una corporalidad humana entendida como mero soporte físico de la sustancia anímica universal y de una voz poética que tiende a eludir las marcas de género.


Por fin, el trabajo que cierra este volumen está dedicado a la poeta más joven de cuantas aquí se estudian. A través del trabajo de María Isabel López Martínez, “Sensualidad y sugerencia discursiva en la lírica de María Victoria Atencia”, observaremos cómo en sus inicios poéticos la autora malagueña expresa la sensualidad en sus poemas a través de diversas técnicas de sugerencia, rehuyendo muchas veces la explicitud, pero subvirtiendo a la vez desde su medida ambivalencia ciertos códigos vigentes sobre la feminidad. El estudio se centra en los dos libros iniciales de la autora, Arte y parte y Cañada de los ingleses, que conforman una fase en su trayectoria literaria por la cercanía cronológica de su composición y publicación (1961), el tema desarrollado en ambos —el valor del descubrimiento sensorial como medio de conocimiento del mundo y del propio ser— y el prolongado lapso que los separa del siguiente libro, Marta & María (1976). López Martínez nos muestra cómo, en estos dos poemarios inaugurales, Atencia se debate entre la expectación por el apogeo vital y la consciencia del acabamiento, y lo traslada a sus composiciones a través del intercambio de diferentes códigos —religioso, amoroso y metapoético—, el uso de redes de imágenes con valor connotativo o simbólico, la inclusión de estrategias de ocultamiento de lo confesional que tienden a diluir la identidad de la voz lírica y la selección de personajes, entes naturales y sociales, que actúan como correlatos del yo. Como resalta la investigadora, el hecho de que la primera obra de Atencia viera la luz en la conocida colección Adonáis, donde las voces femeninas estaban prácticamente ausentes en aquellos años, suponía la integración de esta joven poeta con algunos de los que despuntaban entonces a nivel nacional, como José Hierro, Claudio Rodríguez, José Ángel Valente o Francisco Brines, entre otros. La atenuación, a través de las técnicas de sugerencia, de los temas considerados femeninos y definitorios de la identidad de las mujeres en la generación a la que Atencia pertenece, resulta consistente con su voluntad de no autorrestringirse en la creación literaria por su condición sexual, y, sin embargo, López Martínez nos demuestra en su análisis de los poemarios atencianos de 1961 que la tendencia general de su poesía a conseguir lo trascendente a partir de la depuración y de una cierta evanescencia no obvia en absoluto la carga sensual, sino que la estimula, coadyuvando a la unión entre cuerpo y espíritu. El estudio confirma, además, que el predominio de la sugerencia en los versos de la primera etapa de la autora malagueña se corresponde con las líneas maestras de su poética general, cuya base, la realidad directa, queda siempre trascendida, y asimismo se conecta con una voz femenina que habitualmente rehúye lo explícito en estas materias.


En definitiva, a través de sus variadas calas en la poesía femenina de las primeras seis décadas del siglo XX, este libro muestra que el estudio de las representaciones del cuerpo y de la sexualidad, en interacción con la conformación de la identidad autorial de las mujeres, además de constituir un enfoque de análisis novedoso para las producciones incluidas en dicho marco cronológico, resulta también provechoso para avanzar hacia una historia de la literatura española más inclusiva y más plural. Por añadidura, si resulta cierto, como nos enseñó Torras Francés (2006, 15), que el cuerpo no existe más allá o más acá del discurso, los poemarios aquí estudiados, algunos de ellos por vez primera, han de constituir necesariamente zonas de reflexión, diferentes pero complementarias, sobre la dimensión corporal de la existencia en diálogo con su dimensión social, así como espacios privilegiados de resignificación del cuerpo y de la sexualidad de las mujeres.
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