TEMA 1

LA POESÍA ESPAÑOLA EN EL SIGLO XX

1.a) Antonio Machado: los grandes temas poéticos
ANTONIO MACHADO

(Sevilla, 1875 - Collioure, 1939) Aunque influido por el modernismo y el simbolismo, su obra es expresión lírica del ideario de la Generación del 98. Hijo del folclorista Antonio Machado y Álvarez, y hermano menor del también poeta Manuel Machado, pasó su infancia en Sevilla y en 1883 se instaló con su familia en Madrid. 
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Se formó en la Institución Libre de Enseñanza y en otros institutos madrileños. En 1899, durante un primer viaje a París, trabajó en la editorial Garnier, y posteriormente regresó a la capital francesa, donde entabló amistad con Rubén Darío. De vuelta a España frecuentó los ambientes literarios, donde conoció a J. R. Jiménez, R. del Valle-Inclán y M. de Unamuno. 

En 1907 obtuvo la cátedra de francés en el instituto de Soria, cuidad en la que dos años después contrajo matrimonio con Leonor Izquierdo. En 1910 le fue concedida una pensión para estudiar filología en París durante un año, estancia que aprovechó para asistir a los cursos de filosofía de H. Bergson y Bédier en el College de France. Tras la muerte de su esposa, en 1912, pasó al instituto de Baeza. 

Doctorado en filosofía y letras (1918), desempeñó su cátedra en Segovia y en 1928 fue elegido miembro de la Real Academia Española. Al comenzar la Guerra Civil se encontraba en Madrid, desde donde se trasladó con su madre y otros familiares al pueblo valenciano de Rocafort y luego a Barcelona. En enero de 1939 emprendió camino al exilio, pero la muerte lo sorprendió en el pueblecito francés de Colliure. 

Obra poética

En los años en que triunfa el Modernismo aparece Soledades (1903) y luego          –suprimidas algunas composiciones y añadidas muchas más- Soledades, galerías y otros poemas (1907). A pesar de una tendencia a la sobriedad expresiva que se observa en los poemas de la segunda edición, es mucho lo que hay de modernismo en la obra. Se trata, eso sí, de un Modernismo intimista, con esa veta romántica que recuerda a Bécquer o Rosalía de Castro. En esta obra Machado “mira hacia dentro”, tratando de apresar sentimientos universales que conciernen, ante todo, a los temas de el tiempo, la muerte y Dios. Es decir, habla del problema del destino del hombre. Sin embargo, también hay recuerdos nostálgicos de la infancia, evocaciones del paisaje y un amor más soñado que vivido. Soledad, melancolía o angustia son los resultados de ese mirar hacia el fondo del alma.

Esa influencia modernista se nota también en la versificación, donde hay una presencia reveladora de dodecasílabos y alejandrinos; sin embargo, ya se observa el gusto por formas más sencillas, como la silva.

Campos de Castilla se publica en 1912, poco antes de la muerte de Leonor. Los “enigmas del hombre y del mundo” la siguen inspirando poemas pesimistas, pero lo que aporta de nuevo este libro son los cuadros de paisajes y de gentes de Castilla, o las meditaciones sobre la realidad española.

El paisaje aparece recogido en algunos poemas, con una objetividad absoluta; sin embargo en otros la subjetividad es esencial, porque o bien proyecta sus sentimientos sobre esas tierras, en una selección que prefiere lo austero de las mismas, o bien trata de mostrar en ellos sus obsesiones y estado de ánimo.

La preocupación patriótica le inspira poemas sobre el pasado, el presente o el futuro de España, y en ellos se observa una actitud crítica hacia la realidad española. En otros, por el contrario, ofrece una visión histórica y progresista, que muestran su fe en una “nueva España” que sabrá salir adelante.

Es interesante resaltar la inclusión en la obra de la serie de Proverbios y cantares, poemas muy breves en los que surgen las hondas preocupaciones del poeta.

Nuevas canciones se publica en 1924. Es una obra breve y heterogénea, con poemas que aluden a su tierra andaluza, pero que no sacuden su sensibilidad como lo hacen aquellos en que vuelve a evocar a Soria. También encontraremos composiciones intimistas, pero hay que destacar que continúa aquí con nuevos Proverbios y cantares, que en esta obra enseñan preocupaciones no tan íntimas, sino de carácter más filosófico.

En los años posteriores a 1924 su producción poética empieza a ser escasa, y no publica nuevos libros de poemas, y sí diversas ediciones de sus Poesías completas, con poemas que se van añadiendo cada vez, como el Cancionero Apócrifo de Abel Martín y Juan de Mairena, poetas inventados por él. También son destacables sus Poesías de guerra, una veintena de composiciones en las que se muestra como un poeta comprometido con la causa republicana.

Machado significa la hondura en el enfoque de graves problemas humanos, la identificación de un poeta con una tierra, un ejemplo de fidelidad a sí mismo y a su pueblo.  Para él, la poesía existe en virtud de unos sentimientos que se dan históricamente como producto de los valores que crean los hombres, es una manera de expresar la propia existencia, y al mismo tiempo es un modo de conocimiento.

1.b)  La evolución poética de Juan Ramón Jiménez: en busca de la «poesía pura»
NOVECENTISMO O GENERACIÓN DEL 14

El Novecentismo supone la irrupción en España de una generación de intelectuales que tratan de realizar una verdadera modernización intelectual del país. Aunque España permanece neutral en la I Guerra Mundial, sufre igualmente profundos cambios a partir de esa fecha: fuertes conflictos sociales, crecimiento de la pequeña burguesía reformista, protagonismo de los movimientos obreros… Y es en este ámbito en el que se consolida un tipo de intelectual diferente: ya no se trata de los bohemios modernistas, que suelen ganarse la vida con sus artículos periodísticos, sino de profesionales sólidamente formados y de titulados universitarios que defienden la claridad racional y el europeísmo como camino a seguir para esa modernización.

Características

Entre las características más destacadas de los autores de este movimiento, podemos destacar:

· Racionalismo: Frente al irracionalismo modernista, los novecentistas persiguen el rigor intelectual, el análisis frío y objetivo de las circunstancias, y la claridad expositiva.

· Antirromanticismo: Se rechaza lo sentimental y lo pasional, y se prefiere los clásico, las actitudes equilibradas y serenas, y la expresión intelectualizada de las emociones, lejos de todo patetismo.

· Defensa del “arte puro”: El arte tiene que limitarse a proporcionar placer estético, y no ha de ser vehículo de preocupaciones religiosas o políticas, ni de emociones personales. Se concibe el arte como algo autónomo de la vida, lo que conduce a veces a convertirlo en un mero juego intelectual.

· Aristocratismo intelectual: La búsqueda de la objetividad y de la perfección hace que estos autores se dirijan a entendidos: la literatura, por tanto, está concebida para minorías selectas, haciendo de ella una expresión elitista.

· Estilo cuidado: El ideal de obra “bien hecha” lleva a una extrema preocupación por la concepción y estructura de las obras y por su lenguaje. Se persigue un estilo pulcro y depurado.

JUAN RAMÓN JIMÉNEZ
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 (Moguer, Huelva, 23 de diciembre de 1881 – San Juan, Puerto Rico, 29 de mayo de 1958). Poeta español y premio Nobel de Literatura. 

Estudia en la Universidad de Sevilla, pero abandona Derecho y Pintura para dedicarse a la literatura influenciado por Rubén Darío y los simbolistas franceses. Tiene varias crisis de neurosis depresiva y permanece ingresado en Francia y en Madrid. En esta ciudad se instala definitivamente; realiza viajes a Francia y a Estados Unidos, donde se casa en 1916 con Zenobia Camprubí. En 1936, al estallar la Guerra Civil española, se exilia a Estados Unidos, Cuba y Puerto Rico. En este último país recibe la noticia de la concesión del Premio Nobel de Literatura en 1956.  

Obra poética

La crítica suele dividir su trayectoria poética en tres etapas:  

Época sensitiva (1898-1915): marcada por la influencia de Bécquer, el Simbolismo y el Modernismo. En ella predominan las descripciones del paisaje, los sentimientos vagos, la melancolía, la música y el color, los recuerdos y ensueños amorosos. Se trata de una poesía emotiva y sentimental donde se trasluce la sensibilidad del poeta a través del perfeccionismo de la estructura formal. Su obra más importante es Arias tristes, donde encontramos una poesía “vestida de inocencia”, es decir, sencilla de formas y transparente de emoción, y en ella el sentimiento de soledad, de melancolía, o los temas del paso del tiempo y la muerte alcanzan una enorme expresividad.

Época intelectual (1916-1936): Esta etapa viene marcada por el Diario de un poeta recién casado. En este libro se produce un cambio radical respecto a la etapa anterior: desaparece el léxico modernista, la adjetivación sensorial o los ritmos sonoros. Se trata de una “poesía desnuda”, en la que se elimina lo anecdótico para dejar paso a la concentración conceptual y emotiva. Por eso predominan los poemas breves, densos, con versos breves y sin rima o con leves asonancias. Se inicia asimismo una evolución espiritual que lo lleva a buscar la trascendencia. En su deseo de salvarse ante la muerte se esfuerza por alcanzar la eternidad, que busca conseguir a través de la belleza y la depuración poética. 

Época suficiente o verdadera (1937-1958): Durante su exilio en América, Juan Ramón prosigue con su indagación poética, en busca de una obra más exigente y ambiciosa. A esta etapa corresponden En el otro costado y, sobre todo, Dios deseado y deseante. Esta última obra es un conjunto de poemas de tono místico: la sed de eternidad le ha llevado al contacto o a la posesión de un dios que se identifica con la naturaleza, con la belleza o con la propia conciencia creadora.

Su idea de poesía está presidida por una triple sed: sed de belleza, sed de conocimiento y sed de eternidad. Ante todo, para Juan Ramón, poesía es belleza, expresión de un goce exaltado de lo bello, donde quiera que se encuentre. Pero la poesía es también un modo de conocimiento, de penetración en la esencia de las cosas, un camino hacia la verdad. Por último, es la expresión de su ansia de eternidad, concebida precisamente como posesión de la belleza y la verdad: de ahí su preocupación angustiosa por la fugacidad de las cosas, y de ahí también su especial idea de Dios, a quien identifica con la naturaleza, con la belleza absoluta o con la propia conciencia creadora.
2.  La Generación del 27: cohesión grupal y nómina de autores
«Generación del 27» es la denominación con que se agrupa a un conjunto de poetas que en apenas diez años de actividad creadora se convirtieron en el más nota​ble grupo literario de la época. Integrarían esa generación, en función de su año de nacimiento, Pedro Salinas, Jorge Guillén, Gerardo Diego, Vicente Aleixandre, Federico García Lorca, Emilio Prados, Rafael Alberti, Luis Cernuda y Manuel Altolaguirre. Es frecuente añadir a esta nómina a Dámaso Alonso, aunque, como él dice, «he acompañado a esta generación como crítico, apenas como poeta»; sus más importantes libros de poesía los publicó ya en la posguerra. Miguel Hernández, aunque más joven, ha sido considerado también por sus in​fluencias y relaciones personales y por la fecha de publicación de sus libros como epígono de la generación del 27.
Los elementos más destacables de su cohesión como grupo literario son:
· La Residencia de Estudiantes de Madrid fue un privilegiado lugar de encuen​tro: allí viven algunos de ellos y allí acuden todos, atraídos por sus tertulias y actividades culturales. Otro lugar de convivencia es el Centro de Estudios Históricos, donde varios trabajan y donde comparten el fervor por los autores medievales y clásicos.
· Entre los actos comunes, destacan, por supuesto, los organizados para el      cen​tenario de Góngora en 1927 (fecha que les dio nombre). El citado acto de Sevilla no fue el único. Y hubo importantes publicaciones con tal ocasión.

· Colaboran en las mismas revistas. Ante todo, en las dos más importantes del momento: la Revista de Occidente y La Gaceta Literaria. A ellas habría que añadir muchas más: Litoral, de Málaga, Verso y prosa de Murcia, Mediodía de Sevilla, Meseta de Valladolid, Carmen en Santander, todas del año 27. 
· La antología preparada por Gerardo Diego en 1932 incluye un significativo muestrario de la obra realizada hasta la fecha por los poetas del 27. Las de​claraciones sobre «poética» que cada autor pone al frente de sus versos sirven de manifiesto de la nueva poesía.
· Influencias

· Tuvieron varios referentes: Juan Ramón Jiménez y Ramón Gómez de la Ser​na. También admiraban a Unamuno, los Machado y a Rubén Darío.
· Del siglo XIX les llega la influencia de Bécquer, perceptible en el comienzo de casi todos ellos e incluso más adelante: Sobre los ángeles de Alberti incluye un hermoso «Homenaje a Bécquer». Y un verso de las Rimas sirve de título a un libro de Cernuda: Donde habite el olvido.

· Su amor por los clásicos fue inmenso. El primer nombre que surge es Góngo​ra. Se pueden apreciar sus huellas en temas, versos, estrofas. Algunos de los miembros del grupo han realizado estudios sobre Manrique, Garcilaso, fray Luis de León, San Juan de la Cruz, Quevedo. Especial interés suscitó Lope de Vega, sobre todo por sus poemillas de corte popular.

· Pero, junto a su estética cultísima, hay en ellos una honda veneración por las formas populares: el Romancero, el cancionero tradicional, las cancioncillas de Gil Vicente, de Juan del Encina, etc., están presentes en Lorca, Alberti, Dá​maso Alonso, Gerardo Diego...

AUTORES
Pedro Salinas (1892-1951)
Sus dos obras maestras son La voz a ti debida (1933) y Razón de amor (1936). Con ellas Salinas se define como el gran poeta de amor. Trasciende la anécdota para encontrar la esencia de las relaciones amorosas. Su visión es antirromántica: el amor no es frustración. En Salinas, el amor es una prodigiosa fuerza que da plenitud a la vida y confiere sentido al mundo.
Jorge Guillén (1893-1984)

Su obra mantiene una unidad temática: su visión del mundo y del universo, de la vida y la naturaleza como obra bien hecha; el ser y el existir son una auténtica dicha. Su obra más relevante es Cántico.

Gerardo Diego (1896-1987)

Su obra alterna la poesía de tipo vanguardista con la tradicional. Dentro del primer tipo podríamos destacar Manual de espumas, y en el segundo grupo Versos humanos.

Dámaso Alonso (1898-1990)

Tiene dos etapas: una representada por la poesía pura (Poemas puros, poemillas de la ciudad); la segunda, representada por Hijos de la ira es, por una parte, un inmenso grito de protesta, contra la crueldad, el odio, la injusticia. Por otra, una serie de angustiadas preguntas a Dios sobre el sentido de la vida y sobre la mísera condición del hombre.
Federico García Lorca (1898-1936)
Hay dos etapas esenciales en su poesía: la primera supone el triunfo de las formas tradicionales y populares para transmitir una visión trágica del amor y la muerte de unos personajes marginados (Poema del cante jondo, Romancero gitano); la segunda deja paso al surrealismo, aunque mantiene su actitud solidaria con los marginados (Poeta en Nueva York).

Rafael Alberti (1902-1999)

La poesía de Alberti asombra por la gran variedad de temas, tonos y estilos. En su producción alternan la poesía pura, lo tradicional, lo barroco y lo vanguardista; el humor, el juego, la angustia y la pasión política. Marinero en tierra (1924) es un libro magistral. Su inspiración básica es la nos​talgia de su tierra gaditana, de su mar y de sus salinas; Cal y canto supone un notable giro hacia el barroquismo culto y la vanguardia. Sobre los ángeles es una obra vanguardista en la que expresa una honda zozobra interior. Su última etapa está constituida por la poesía civil (de carácter político y social) y la poesía del exilio.
Vicente Aleixandre (1898-1984)

Tras un primer momento de acercamiento al surrealismo (Espadas como labios) pronto nos transmite una percepción pesimista del hombre, al que el amor lleva al dolor o a la muerte con una fuerte sensación de impotencia (La destrucción o el amor y Sombra del Paraíso).

Luis Cernuda (1902-1963)

Su primera producción fue Perfil del aire (1924-1927), dentro de la línea de poesía pura, con versos cortos y tono adolescente, a la que siguió una etapa surrealista (Un río, un amor y Los placeres prohibidos). Sin embargo, ya comienza a en​contrar su tono más personal, marcado por el inconformismo de una intimidad torturada por el dolor y la frustración que se consolida en el libro siguiente, Donde ha​bite el olvido, título inspirado por un desolado verso de Bécquer. Durante la guerra y su destierro, compone Las nubes, y otros títulos que hablan de su incurable amargura, a veces rota por momentos pasajeros de exaltación o serenidad. A veces aparece el tema de la patria perdida, recordada con añoranza o rechazada con desesperación de desarraigo. 

Miguel Hernández (1910-1942)

Es uno de los mejores poetas españoles, pero no forma parte propiamente de la Generación del 27, sino que la cierra y complementa. De su etapa vanguardista (Perito en lunas) pasa a una poesía humanizada (EL rayo que no cesa), donde se encuentran las obsesiones del autor por el amor, la vida y la muerte. La última etapa, escrita durante la guerra civil, supone un antecedente de la poesía social, con un lenguaje desgarrado y emotivo (Viento del pueblo y El hombre acecha). Su última obra, Cancionero y romancero de ausencias, supone una evolución hacia la intimidad.
Emilio Prados (1899-1962)

Inicia su obra con una poesía, para adentrarse en una poesía política (Llanto en la sangre). En el exilio, compone, entre otros, Jardín cerrado, donde Prados se encierra en su intimidad y ahonda en los problemas existenciales. También se hace punzante su nostalgia de la tierra española.
Manuel Altolaguirre (1905-1959)

Su obra poética es cálida y transparente. Junto a su gracia andaluza, canta al amor, a la soledad o la muerte. Destaca en su poesía la musicalidad, con predominio de los versos cortos. Destaca, entre sus libros, Las islas invitadas.
3.  La «poética» de la Generación del 27: entre tradición y vanguardia
Cada uno de los poetas de la Generación del 27 cultiva la poesía con una voz muy original. Sin embargo, todos ellos comparten ciertas afinidades o rasgos comunes:

· Mezcla de tradición y modernidad. Del pasado literario rescataron formas de la poesía tradicional, bajo el influjo de la corriente denominada neopopularismo: el neopopularismo es una corriente que intenta conservar la tradición en la literatura moderna. Es característico de esta el uso prioritario del verso octosílabo y la rima asonante.

· Innovación métrica. Junto a las estrofas tradicionales que conlleva el neopopularismo (romance, soneto…), utilizan el verso libre y el versículo, más flexible y apto para la indagación emocional que conlleva el surrealismo.

· Cultivo intensivo de la imagen y la metáfora. Para estos autores la poesía es un don, pero ha de ser perfeccionado a través de la técnica para, de esta manera, conseguir alejarse de lo común.
· Variedad de temas. Por un lado utilizan temas vanguardistas, relacionados con la técnica, lo moderno y lo intelectualizado; por otro, recuperan temas tradicionales o humanizados como el amor, la muerte o el paisaje. Son frecuentes temas clásicos, como el amor (lleno de connotaciones de plenitud y libertad), el universo, el destino y la muerte. Pero además, se observan temas relacionados con los avances técnicos o el desarrollo urbano, la ciudad, las artes, la creación poética o la naturaleza.
Evolución del grupo
Primera etapa: Etapa de juventud (hasta 1927)
· Influencia de Bécquer y de las primeras vanguardias: ultraísmo, creacionismo.

· Juan Ramón los orienta hacia la «poesía pura» y «des​humanizada». El gran instrumento de este arte «puro» es la metáfora. 

· Paralelamente, el ansia de perfección formal les lleva hacia los clásicos. Y así se desemboca en el fervor por Góngora. Y es que, tres siglos atrás, el autor del Polifemo ya se había propuesto hallar un lenguaje especial para la poesía, netamente alejado del lenguaje usual. 

Segunda etapa: Etapa de la poesía rehumanizada (de 1927 a la Guerra Civil)
· El culto a Góngora marca la cima y el descenso de los ideales esteticistas. Comienza a notarse cierto cansancio del puro formalismo. Pasan a un primer plano los más hondos sentimientos humanos: el amor, el ansia de plenitud, las frustraciones, las inquietudes existenciales o sociales. Aparece una poesía más humana y apasionada.

· Época de mayor influencia del surrealismo.

· Los acentos sociales y políticos entran también en la poesía. Alberti, Cernuda o Prados adoptarán una concreta militancia política; y de forma más o menos activa, todos se mostrarían partidarios de la República al estallar la guerra.

Tercera etapa: Etapa del exilio (después de la Guerra)
Pasa la Guerra Civil. Lorca ha muerto en 1936; los demás —salvo Aleixandre, Dámaso Alonso y Gerardo Diego— parten a un largo exilio. El grupo se ha disper​sado. Cada cual sigue su rumbo, pero ninguno abandonará una poesía entrañablemente humana.

· En el exilio, hay acusaciones de los poetas contra los vencedores. Con el tiempo, la nota do​minante en ellos será la nostalgia de la patria perdida.

· En España, la poesía deriva hacia un humanismo angustiado, de tonos existenciales, cuya muestra más intensa es Hijos de la ira de Dámaso Alonso, de 1944.

La concesión del Premio Nobel en 1977 a Aleixandre fue la confirmación de la importancia de todo un grupo que, como se ha dicho, ha dado a la lírica española una nueva Edad de Oro.
4. Trayectoria poética de Federico García Lorca: del neopopularismo al surrealismo
EL AUTOR

Nació en Fuentevaqueros (Granada) en 1898. En Granada inició las carreras de Letras y Derecho (solo terminaría la segunda). Además, estudió música con pasión y fue amigo entrañable de Manuel de Falla. En 1919 se instala en la Residencia de Estudiantes de Madrid, y traba relaciones con escritores consagrados (Juan Ramón), con artistas jóvenes (Dalí, Buñuel…) y con los poetas que constituirán su grupo poético. Su personalidad y su obra pronto lo pondrán a la cabeza del grupo.

[image: image3.jpg]


Durante el curso 1929-1930 marcha a Nueva York como becario, experiencia que lo marcará profundamente. De regreso a España, funda en 1932 La Barraca, grupo teatral universitario con el que recorre los pueblos de España representando obras clásicas. En 1933 hace un viaje triunfal a Buenos Aires, donde sus dramas obtienen un gran éxito. Y, de nuevo en España, prosigue su trabajo de poeta, autor dramático, director escénico, conferenciante…

Su labor le ha granjeado la máxima admiración y numerosos homenajes, pero también mezquinas envidias. Y su acercamiento cada vez mayor al pueblo le atrae odios, que condujeron a su asesinato a comienzos de la Guerra Civil, en agosto de 1936.

La personalidad de Lorca ofrece una doble cara: por un lado su vitalidad arrolladora, desbordante de simpatía; por otro, un íntimo malestar, un dolor de vivir, un sentimiento de frustración, como anuncio de su trágico destino.

POÉTICA

García Lorca se mueve en un campo de tensión dialéctica entre dos fuerzas prin​cipales, vanguardia y tradición. La vanguardia ha de situarse en primer lugar porque es el hecho nuevo con el que se encuentra el escritor en el panorama de su tiempo. A su vez, vanguardia implica presente y futuro, atención a lo nuevo, invención como actitud enfrentada a la idea del arte como imitación o copia de la realidad.

En el plano de la escritura, el procedimiento privilegiado para reflejar esa volunad de crear en vez de copiar, el vehículo de la autonomía del objeto estético, es la metáfora, la imagen. Lorca advertirá que Góngora «inventa por primera vez en el castellano un nuevo método para cazar y plasmar las metáforas y piensa sin decirlo que la eter​nidad de un poema depende de la calidad de sus imágenes.

Un resultado de ese impulso hacia lo nuevo y hacia lo concreto consiste en una forma nueva de atención hacia el pasado. Mira a la tradición, en sus dos vertien​tes, popular y culta, con ojos de vanguardista. El arte nuevo, además de por sí mismo, sirve de filtro para seleccionar el diálogo con el pasado y verlo en función del presente.

En esa perspectiva se encuadra el interés de García Lorca por las formas del arte popular y por el Romancero, despertado por la obra de Menéndez Pidal (Lorca le ayudó a recoger romances en Granada en 1920). Y en otro plano quizá más impor​tante, las lecciones de estilización del material proporcionadas por Juan Ramón Jiménez y por Falla, quien daba una «importancia capital» a la «evocación» de «la verdad sin la autenticidad». Universalidad por singularización, esta es la idea.

García Lorca, por un lado, adquirió un gran conocimiento de España, del paisaje, de sus gentes y de sus costumbres. Por otro, produce originalidad dentro de for​mas tradicionales. Además, García Lorca fue un artista muy polifacético y versátil, poeta, dramatur​go, dibujante, periodista y músico. Es un artista completo, por ser consciente de que todas estas actividades obede​cen a un impulso común a los diferentes medios expresivos.

El malestar y la frustración conviven en toda su obra junto a manifestaciones contrarias de creación bulliciosa y alegre. Pero será el tema del destino trágico, la imposibilidad de realización, el elemento que da unidad profunda a su producción poética y también teatral.

Conjuga inspiración y trabajo, así surge una poesía donde convive la pasión y la perfección, la tradición y la vanguardia, lo popular y lo culto.

EVOLUCIÓN
En su poesía podemos distinguir dos etapas principales:

A) Una primera que tradicionalmente se ha catalogado como neopopularista y que culmina con la publicación de la mejor obra de esta etapa: Romancero Gitano (1928)

B) Una segunda marcada por el surrealismo, donde destaca Poeta en Nueva York (1929). También a la década de los años treinta pertenecen obras que se publicaron póstumamente y que tienen elementos neopopularistas, surrealistas y de marcado estilo personal: Seis poemas galegos (1935), Sonetos del amor oscuro (1984),  Diván del Tamarit (1941) y Llanto por Ignacio Sánchez Mejías (1941). Pero veámoslo con más detalle.

 

Primera etapa (1921-1930)
En 1921 aparece su primer libro, Libro de poemas, de estilo que recuerda el modernismo y de temática popular. A este primer libro le seguirán sus primeras grandes obras: Poema del cante jondo (1921), Canciones (hacia 1924), y el más destacado de esta primera etapa: Romancero gitano, concluido en 1928.

Las características principales de estas primeras obras son:

· Pertenecen a la estética de la poesía pura.

· Mezcla temas y estilos propios de la poesía popular-tradicional (cancioneros del s. XVI, romancero viejo, etc.) con la estética de la vanguardia. Esta corriente se conoce como neopopularismo (y Lorca junto con Alberti serán los principales representantes del movimiento).

En cuanto a los temas, se fijan ya en estos primeros libros los temas que estarán presentes en toda su producción posterior. A saber: La muerte, el amor, la frustración, y la esterilidad, como principales, que derivan en el gran tema lorquiano que los engloba a todos: el destino trágico.  

Segunda etapa (1930-1936)
La segunda y última etapa de Lorca ofrece libros como Poeta en Nueva York, escrito entre 1929 y 1930. El libro es el resultado de un viaje del poeta a esa ciudad. El último libro que publica en vida fue Llanto por la muerte de Ignacio Sánchez Mejías (1935), torero amigo de  muchos autores del 27 y  muerto en la plaza en 1934.
Poeta en Nueva York (publicado en 1941) es un libro que tradicionalmente se ha caracterizado como surrealista, pero hay que matizar que el surrealismo en Lorca (como en el resto de los miembros de la generación del 27)  es muy personal y se basa en las  imágenes y metáforas irracionales, oníricas, pero nunca recurre a  la escritura automática como en el surrealismo francés.

El tema principal del libro es el irracional rechazo que le provoca al poeta la situación marginal de los negros y los judíos en la gran ciudad. Se trata de nuevo de un enfrentamiento entre la búsqueda de libertad del individuo y las fuerzas sociales más represivas (recordemos el tema general de su obra es el enfrentamiento entre el principio de autoridad y el principio de libertad) . Lorca da un giro en su poesía que se vuelve más comprometida con el dolor y el sufrimiento humano. El libro se sitúa en la corriente comprometida de la poesía de los años 30 (a los “felices años 20”de optimismo después de la Primera Guerra Mundial le suceden los “oscuros años treinta”: el crack bursátil de 1929, la proliferación de ideologías radicales como el fascismo, comunismo, etc.). Otros muchos poemas del libro de ocupan de la muerte y la soledad.

En resumen, en Poeta en Nueva York no hay composiciones con un argumento coherente, sino que se suceden las imágenes irracionales, indescifrables, producto de las pesadillas que atormentan al autor.

 Por último, es difícil ubicar el resto de sus libros publicados de manera póstuma y muchos de ellos inacabados: Seis poemas galegos, Sonetos del amor oscuro (descubiertos en 1984) y Diván del Tamarit. 
De la elegía funeral conserva todos los elementos genéricos, excepto el ubi sunt: presentación del acontecimiento, lamento, invitación y magnificación del llanto, panegírico y consolación.

5.a) De la poesía existencial y social (Celaya, Hierro y Blas de Otero) al «Grupo poético de los 50» 
LA POESÍA DE POSGUERRA
Tras la Guerra Civil se inicia la dictadura franquista y el exilio de muchos intelectuales españoles. La literatura se sume en un profundo aislamiento, atenazada por la censura política e ideológica. Solo dos posturas aparecen como posibles: o se aprueba y acepta la nueva situación o se refleja la desesperanza en el presente y en el futuro. Dámaso Alonso, poeta del grupo poético del 27, definirá estas dos posturas como POESÍA ARRAIGADA Y POESÍA DESARRAIGADA (o existencial, de tono trágico).

Miguel Hernández es considerado como un poeta puente entre el grupo poético del 27 y la poesía de posguerra. La primera etapa de su producción poética comienza con Perito en lunas, obra de influencia vanguardista; posteriormente publica El rayo que no cesa, en el que se muestra el sufrimiento del amor no correspondido a través de imágenes surrealistas y de símbolos como el rayo. Desde el momento en que estalla la guerra pone su poesía al servicio de los demás desde la causa republicana, es la segunda etapa de poesía comprometida; en ella destaca la obra Viento del pueblo, en la que aparece el pueblo oprimido y el poeta como viento de salvación. Al acabar el conflicto, lo detienen y en la cárcel escribirá los poemas que corresponden a su última etapa, reunidos en el Cancionero y romancero de ausencias: en ellos retoma el tema amoroso, pero desde el dolor por la ausencia de la mujer y el hijo, y la falta de libertad.

La poesía arraigada
Esta poesía se caracteriza por la expresión ordenada y la preferencia por las formas clásicas. Los temas son el paisaje, el amor, el firme sentimiento religioso, España y Castilla, temas cotidianos, gestas heroicas, etc. Los poetas de la poesía arraigada se agrupan en torno a dos revistas: Escorial y Garcilaso. Autores más destacados: Luis Rosales (La casa encendida), Leopoldo Panero (Escrito a cada instante), Luis Felipe Vivanco (Continuación de la vida).

La poesía desarraigada o existencial
Surge en 1944 tras la publicación de dos importantes obras: Sombra del paraíso, de Vicente Aleixandre e Hijos de la ira, de Dámaso Alonso y el nacimiento de la revista Espadaña ese mismo año. En los temas aparece una religiosidad conflictiva, llena de dudas y desesperación, que se expresa mediante invocaciones a Dios como responsable del dolor humano; también se refleja el tema del hambre, la represión, la injusticia, etc. Dentro de este grupo, podríamos citar a: Gabriel Celaya, en Tranquilamente hablando. José Hierro, en Tierra sin nosotros, y Blas de Otero, en Ángel fieramente humano y Redoble de conciencia. 

Tendencias minoritarias de los años 40
Al mismo tiempo surgen movimientos minoritarios que serán relevantes más tardíamente: el vanguardismo de los postistas (que continúa la poética del Surrealismo creando imágenes nuevas y sorprendentes; ej.: Carlos Edmundo de Ory) y el esteticismo del grupo Cántico (barroquismo lingüístico, sensualidad y vitalismo del tema amoroso; ej.: Pablo García Baena).
LA POESÍA SOCIAL DE LOS AÑOS 50 

En torno a 1950 la poesía existencial evoluciona hacia la poesía social, se pasa de expresar la angustia individual a manifestar la solidaridad con los demás. Esta poesía pretende mostrar la verdadera realidad del ser humano y del país. Es un medio para cambiar la sociedad. Los temas son la alienación, la injusticia y la solidaridad. Es decir, plantea temas que afectan a la colectividad más que al propio poeta. El estilo es sencillo, cercano al lenguaje coloquial, a veces prosaico y muy expresivo, pues pretende llegar a la inmensa mayoría. Testimonian, protestan y denuncian la situación social. Exigen justicia y paz para España

Los poetas sociales más destacados fueron Blas de Otero, Gabriel Celaya y José Hierro. 

BLAS DE OTERO 
Su poesía refleja la evolución de la poesía en esa época: del existencialismo desarraigado a la poesía social comprometida y la renovación poética. Su poesía nace con el propósito de sacudir las conciencias y de compartir con el resto de la humanidad su “tragedia viva”. En 1955 publica Pido la paz y la palabra (el poeta plantea la lucha a través de la palabra, el poeta no puede separar ya poesía de historia). La influencia de este libro será enorme en años posteriores.

GABRIEL CELAYA. 
Muestra un enérgico compromiso con la realidad y un gran papel en la difusión de la poesía social. Su obra fundamental es Cantos iberos (en los que sigue defendiendo la función crítica de la literatura como arma de lucha social).

JOSÉ HIERRO. La poesía de José Hierro es de carácter testimonial, fundada en el tiempo personal y en el tiempo histórico y colectivo. Desde sus obras iniciales, está presente el paso del tiempo y las pérdidas que produce. Destacan Quinta del 42 y Cuanto sé de mí
EL GRUPO POÉTICO DE LOS 50

El legado de la poesía de posguerra de los años 40 y principios de los 50 (sobre todo, la obra de José Hierro), harán posible que nazca en los finales de los 50, y sobre todo en la década de los 60 una nueva generación, especialmente de poetas. Los miembros de este círculo de amigos, que conviven entre Madrid y Barcelona, han nacido durante el franquismo, de ahí que se hable de ellos como los niños de la guerra. 

En la década de los 50 había dominado la poesía social, con temas como la sordidez de lo cotidiano, la injusticia social, la miseria o la opresión política. Sin embargo, al estar en la dictadura, la necesidad de evitar la censura hizo que los poetas se vieran obligados a adoptar un estilo en que abundasen recursos formales refinados, en lugar de utilizar un lenguaje claro y directo, lo que alejaba esta poesía del público al que se dirigía.
Sus características comunes serán: 
- El gusto por la estética, la cordialidad y la búsqueda de una voz personal, el intimismo, lo que los separa del tono coloquial de la poesía social. 
- Temas: además de la crítica y denuncia de la injusticia social, vuelven a motivos eternos como la intimidad, el paso del tiempo, la familia, la evocación de la niñez, el amor, la soledad o la muerte.
- La métrica más usada será el uso de versos libres, aunque norenuncian al uso de estrofas clásicas.
Sus miembros más representativos son:

Ángel González (1925-2008), entre comprometido y personal e intimista, a veces conceptista ingenioso. Destacan sus libros: Áspero mundo (1956), Tratado de urbanismo (1967), Palabra sobre palabras (1972) y su obra recopilatoria, Prosemas o menos (1984). 

Claudio Rodríguez (1934-1999). Habla de la belleza de las cosas cotidianas desde una estética surrealista. Obras suyas son: Conjuros (1958), Alianza y condena (1965), El vuelo de la celebración (1976) y Casi una leyenda (1991).

Francisco Brines (1932- ), autor de una poesía grave y reflexiva: Palabras a la oscuridad (1966), El otoño de las rosas (1986).

Jaime Gil de Biedma (1929-1990), muy influyente en los poetas siguientes, los poetas de la experiencia. Próximo a lo cotidiano, habla de las contradicciones de la burguesía, desde una perspectiva irónica y con una perspectiva negativa de la realidad. Destacan Compañeros de viaje (1959), Moralidades (1966), Las personas del verbo (1975).

José Ángel Valente (1929-2000), el más intelectual y simbolista del grupo; poeta depurado y conceptual: A modo de esperanza (1955), Poemas a Lázaro (1960), La memoria y los signos (1966), El fulgor (1984).

José Agustín Goytisolo (1928-1999). En su obra perdura la preocupación estética, pero también el análisis de la propia conciencia. Se caracteriza por el humor y la ironía. Escribió Palabras para Julia y otras canciones (1980).

Antonio Gamoneda (1931- ) comenzó a escribir a partir de los años sesenta (Sublevación inmóvil). Ya en los últimos años de la década publica Descripción de la mentira (1977), Libro de frío (1992), Arden las pérdidas (2003)...

5.b) La renovación poética: de los «Novísimos» a la «Poesía de la experiencia»
LOS «NOVÍSIMOS»
Los Novísimos, también llamados Generación del 68, son presentados como un movimiento vanguardista de ruptura con la poesía social y de indagación de un nuevo lenguaje de experimentalismo formal. Los nuevos autores no creen que la poesía pueda cambiar la realidad. Rechazan conceptos como el compromiso, el testimonio y la solidaridad, capitales en la poesía social anterior; por ello, adoptan una actitud formalista. 

Características principales
· Todos son nacidos después de la Guerra Civil (1936-1939). Son disidentes en lo político y críticos con la sociedad de consumo en la que viven.

· Tienen una rica formación literaria, admiran a poetas hispanoamericanos como Neruda u Octavio Paz, o extranjeros como T.S.Eliot, Ezra Pound, Rimbaud, Cavafis... 

· Aceptan la influencia de los grandes medios de comunicación de masas (cine, televisión, radio, cómic, música...) y de los mitos creados por esos medios (Marilyn Monroe, los Beatles...).

· Formalmente, se despreocupan de las normas y proclaman la libertad creativa absoluta. Eligen la escritura automática y evitan el discurso lógico, por anticuado y aristotélico.

· Creen en la autonomía del arte y en la autosuficiencia del poema. La poesía es entendida como un símbolo, no como transmisora de ideas o sentimientos.

Contenidos, temas y aspectos formales
· Utilizan como inspiración el cine, la música y el cómic y los mitos de estos mundos se convierten en protagonistas de sus poemas.

· Vuelven a temas de otras épocas, de origen cultural e histórico; por ello, también se les conoce como culturalistas.

· Tocan temas políticos del mundo actual, como la guerra de Vietnam y los conflictos raciales.

· Sus textos están enmarcados en ambientes refinados, exquisitos y ciudades como Venecia, razón por la que algunos los han llamado despectivamente "los venecianos".

· Son herederos de las vanguardias del siglo XX, recibidas especialmente a través de Vicente Aleixandre y del postismo de Carlos Edmundo de Ory. Alternan un lenguaje lleno de imágenes opacas con la escritura automática, el versículo, los collages, el caligrama, los textos publicitarios, los lemas del cine...

Nómina de autores y obras principales
Los novísimos más destacados se agrupan en dos tendencias: la culturalista-surrealista y la coloquial, irónica y crítica. 

· En cuanto a los culturalistas-surrealistas, encontramos autores como:

Pere Gimferrer (1945- ), con Arde la mar (1966) y La muerte en Beverly Hills (1968); En Arde el mar, el yo biográfico está nutrido de reminiscencias bellas, de una belleza decadente. Su instrumento son las palabras, que pugnan por dar forma a lo que destella en el alma que es siempre el recuerdo de algo visto o leído. 

Guillermo Carnero (1947- ), con Dibujo de la muerte (1967) y El sueño de Escipión (1971); el cine y la música, desde el jazz a la copla, aparecen en la poesía de este poeta. 
Antonio Colinas (1946- ), con Truenos y flautas en un templo (1972) y Sepulcro en Tarquinia (1975), de evidente tono culturalista. A partir de la contemplación de una estatua que representa la cabeza de una diosa, en el poema de Astrolabio que reproducimos Colinas lleva a cabo una hermosa reflexión sobre varios motivos esenciales: el tiempo, la muerte, el arte. 

Luis Alberto de Cuenca (1950- ), con Elsinore (1972) y Scholia (1975); 

· En cuanto a los coloquiales e irónicos, encontramos:

Manuel Vázquez Montalbán (1939-2003), con Una educación sentimental (1967) y A la sombra de las muchachas en flor (1973). 
Luis Antonio de Villena (1951- ), partidario del dandismo en el vestir y exquisito en su poesía: ardua elaboración, corte romántico, atenta a lo humano y esmerada en el trabajo lingüístico. Esteticismo y decadentismo como notas características. 

Leopoldo María Panero (1948-2014), con Así se fundó Carnaby Street (1973), Teoría (1973) y Dioscuros (1982). 
La «Poesía de la experiencia»
La poesía de la experiencia es un concepto poético que, desde 1983, cuando un grupo de poetas granadinos publicó su manifiesto La otra sentimentalidad, domina el panorama poético hasta mediados de los noventa. La poesía de la experiencia es realista, habla de la vida y de la realidad cotidiana, del desengaño amoroso, del fracaso, del desencanto y los conflictos generacionales y sociales como la droga, la incomunicación o el consumismo. Esta poesía también se basa en la idea de que la poesía no hay que entenderla, sino sentirla, sin exagerar la realidad y contando las cosas como son. 

Características principales
· En lo formal, esta poesía se caracteriza por el uso de la narratividad, el monólogo y el diálogo dramático, las expresiones coloquiales y el sentido del humor. También recuperan la métrica tradicional. Por ejemplo, introducen términos cotidianos y del lenguaje publicitario.
· El protagonista es el yo recreado con vocación de comunicación con los lectores, por lo que se hace uso de un lenguaje poético accesible a todos.

· La poesía de la experiencia se basa en la idea de no leerse, sino sentirse. También intenta expresar la realidad sin exagerarla y se aleja de la expresión romántica como expresión de los sentimientos del poeta. Huye también de lo conceptual y abstracto. No descarta el humor, la parodia, la ironía.

· También está marcada por la historia y la reflexión moral. Los temas son subjetivos, relacionados con la experiencia personal: el paso del tiempo, las relaciones personales, los conflictos urbanos...

· Toman como modelos a algunos poetas anteriores como Jaime Gil de Biedma, José Ángel Valente o Luis Cernuda.

Autores destacados
· Luis García Montero (1958- ). El autor más destacado de su generación. Su poesía se caracteriza por un lenguaje coloquial, el uso de la ironía, la ambientación urbana, la preocupación ética, el gusto por lo intimista y por la reflexión a partir de situaciones cotidianas. Entre sus obras más destacadas, están El jardín extranjero (1983), Las flores del frío (1991), Habitaciones separadas (1991) y Completamente Viernes (1998). 

· Otros poetas destacados son: Felipe Benítez Reyes (1960- ), con Paraíso manuscrito (1982) y Los vanos mundos (1985); Jon Juaristi (1951- ), con Diario de un poeta recién cansado (1986); Miguel d'Ors (1946- ), con Es cielo y es azul (1984); Carlos Marzal (1961- ), con El ultimo de la fiesta (1987) y Vicente Gallego (1963- ), con La luz de otra manera (1987).

· Como ramificación de esta tendencia se cultiva una poesía elegiaca que reflexiona sobre el paso del tiempo y la pérdida, en la que destaca Eloy Sánchez Rosillo (1948- ), con Páginas de un diario (1981).

Romancero gitano:
La imagen del pueblo gitano.
Los personajes protagonistas.
Los temas trágicos.
Los símbolos.
Las técnicas narrativas y el estilo

El Romancero gitano fue publicado por primera vez en Madrid en 1928, en la Re​vista de Occidente. Lorca debió madurar la idea de escribir sobre el mundo gitano y andaluz durante el verano de 1924; la elaboración fue lenta y coincide en el tiempo con movimientos renovadores en la poesía española y europea.

El éxito de la publicación en 1928 fue rotundo; después se hizo una segunda edición en 1929 en la misma revista y continuaron otras en 1933, 1935 y 1936.

En sus obras poéticas anteriores se muestran ya algunos de los temas, símbolos y personajes lorquianos más recurrentes que utilizará en el Romancero gitano: la luna, el gitano, los niños, las mujeres, lo andaluz, la sexualidad, los sueños… ya aparecen en el Libro de poemas; en el Poema del cante jondo recoge la tradición andaluza popular: es una poesía más descriptiva y también más dramática con paisajes, personajes y costumbres que definen el alma andaluza, con temas destacados como la soledad, la angustia existencial, la pasión trágica, el menosprecio por el mundo, el destino y la muerte. Incluso podemos encontrar poemas que anticipan algunos de los romances del Romancero gitano. «Escena del Teniente Coronel de la Guardia Civil» tiene su correspondencia con el «Romance de la Guardia Civil española»; el «Diálogo del Amargo» se relaciona con el «Romance del Emplazado»; y «La baladilla de los tres ríos» y los poemas de la sección «Tres ciudades» anticiparán los romances de los arcángeles «San Miguel.», «San Gabriel» y «San Rafael». Además, la protagonista de «Amparo» es el mismo tipo femenino de «La monja gitana» y de Soledad Montoya en «Romance de la pena negra»

Lorca continúa con la tradición renacentista española de dar a un conjunto de romances el nombre de romancero. No imita un género de poesía popular sino que lo utiliza para crear una poesía personal y culta insertada en la forma tradicional del romance con una narración lírica subjetiva y una visión original de la realidad.

El título íntegro del libro, Primer romancero gitano, lleva en su adjetivo inicial la marca de novedad artística y significa «primer romancero escrito sobre el mun​do gitano». Más tarde se abrevió y a partir de la tercera edición apareció como Romancero gitano, quizá para evitar cualquier expectativa de una posible conti​nuación del poemario.

El adjetivo propuesto, «gitano», está presente de manera explícita e implícita en todo el Romancero, unas veces de forma directa y otra como detalle.

Como él mismo apuntaba ya en la cita anterior, el Romancero gitano intenta des​mitificar la Andalucía folclorista, la Andalucía del tópico, y lo llamó «gitano» por​que para Lorca era el elemento más representativo de la «verdad andaluza».

Estructura y clasificación

El libro presenta dos bloques desiguales:

1) Es el más extenso y consta de quince poemas (del uno al quince). Son los romances propiamente gitanos y contienen la visión personal de Lorca sobre esta raza. El mundo que nos describe es un mundo cerrado que no se parece a ninguna realidad existente. El poeta empezó a crear este mundo imagina​do ya en su primer romance cuando vio a la luna acercarse a la fragua para llevarse consigo al niño gitano. Una luna llena que atrae y fascina pero que conduce a la tragedia. En el poema cuarto, la luna no está llena, como en el primero, sino menguante. ¿Qué significa esto? Que este mundo creado se va cerrando; ya no hay salida, solo destrucción («Romance de la Guardia Civil española»).

2) El segundo bloque lo conforman tres poemas históricos que le sirven al autor para dar su visión subjetiva de momentos históricos legendarios de extrac​ción literaria o contenido religioso.
LA IMAGEN DEL PUEBLO GITANO
El Romancero es una obra que, desde que vio la luz, se ganó la admiración tanto de la crítica como del público más heterogéneo. Pero no es, bajo ningún concepto, un libro típico y tópico del folklore andaluz, sino que en sus entrañas muestra su verdadera dimensión dramática. Así lo afirma Lorca en su conferencia-recital del Romancero gitano: "El libro en conjunto, aunque se llama gitano, es el poema de Andalucía, y lo llamo gitano porque el gitano es lo más elevado, lo más profundo, lo más aristocrático de mi país, lo más representativo de su modo y el que guarda el ascua, la sangre y el alfabeto de la verdad andaluza y universal". El libro conjuga de manera prodigiosa lo culto y lo popular. Lo culto se manifiesta a través de claras alusiones a la tradición literaria (San Juan de la Cruz, Poema del Mio Cid) y lo popular se filtra a modo de música y canción, haciendo un guiño a las coplas populares que ha dado esta tierra (véase como ejemplo el "Romance de la pena negra"), pero también se hace patente a través de recursos estilísticos como el paralelismo o la repetición. El poeta lleva el mundo del gitano al plano de mito porque para él representan "la raíz oculta" de toda la humanidad, son los portadores de la historia, de la tradición; en definitiva, de esa "verdad andaluza y universal". Melchor Fernández Almagro aseveraba en la reseña que hizo de la obra lo siguiente: "EI guardia civil no era, precisamente, un tópico poético ( ... ) Pero, en cambio, la gitana del pandero y el gitano de la navaja abierta chorreaban grasas de la más sucia literatura costumbrista. Con lo que el poeta tenía doble y alternada labor que efectuar: crear y destruir." El autor percibe la realidad social del otro y para acentuar el desequilibrio existente conjugará elementos o "fuerzas antagónicas" que al entrar en conflicto directo enriquecen el significado de denuncia. Y aquí el papel antagonista recae sobre la Guardia civil, sinónimo de represión, violencia y muerte. Así se contempla, por ejemplo, en "Prendimiento de Antoñito el Camborio en el camino de Sevilla", cuyos versos dotan al personaje de un carácter mítico y revelan un paralelismo con algunos pasajes de las epopeyas, donde se pone de manifiesto que los héroes descendían de una estirpe ancestral: "Antonio Torres Heredia, hijo y nieto de Camborios, con una vara de mimbre va a Sevilla a ver los toros". Pero el prestigio del Camborio se desvanece cuando entra en juego su principal enemiga: la Guardia civil. El gitano, que se dirigía a Sevilla a ver los toros, es tomado por los guardias civiles y llevado a un calabozo, hecho que supone una humillación no sólo para Antonio, sino para la estirpe entera. Por eso, cuando "viene sin vara de mimbre" y "entre los cinco tricornios", una voz anónima le reprocha su actitud y cobardía diciéndole:
"Antonio, ¡quién eres tú!

Si te llamaras Camborio, 

hubieras hecho una fuente 

de sangre, con cinco chorros. 

Ni tú eres hijo de nadie, 

ni legítimo Camborio".
El Camborio conseguirá recuperar finalmente su honor en la segunda parte de esta historia (“Muerte de Antoñito el Camborio” tras morir a manos de sus cuatro primos, suceso que lo eleva a la categoría de héroe mítico y lo convierte en representante de toda una dinastía: la de los Camborios. 
El conflicto entre los gitanos y la guardia civil alcanza la cima en el "Romance de la Guardia Civil", donde los dos mundos aparecen directamente enfrentados. Frente a la alegría e ingenuidad de estos gitanos, los guardias civiles aparecen caracterizados con rasgos inhumanos: "Tienen, por eso no lloran,/ de plomo las calaveras". La ciudad de los gitanos se concibe como un paraíso idílico en donde parece imposible que el éxtasis y el fervor de sus ciudadanos puedan ser en algún momento quebrados. Sin embargo, esa paz y armonía reinantes se verán interrumpidas cuando las fuerzas del orden invaden el territorio. En esta historia donde todos son víctimas anónimas, Rosa la de los Camborios es la única que, con nombre propio, se alza como gran mártir; la imagen de ''sus dos pechos cortados / puestos en una bandeja" provoca un estremecimiento y un fuerte impacto en el lector. Al final, el recuerdo de esa ciudad, quemada y completamente destruida, quedará grabado en la mente del poeta:
"¡Oh ciudad de los gitanos! 
¡Quién te vio y no te recuerda? 

Que te busquen en mi frente. 
Juego de luna y arena". 

García Lorca recrea la realidad andaluza: tipos, costumbres y actitudes de los gitanos en su paisaje andaluz. Se inspira en su infancia, en sus experiencias y en leyendas de la tierra. Expresa con palabras lo pintoresco de una manera colorista y simbólica, y además penetra en lo étnico y en la esencia misma de la raza.

El paisaje andaluz sirve de fondo para todas las figuras humanas y actitudes que aparecen en los romances; Córdoba, Sevilla, Granada, el Guadalquivir, etc., deli​mitan la geografía del Romancero.

El elemento gitano es el común denominador de todo el libro y representa la libertad, la aventura, la fantasía, la ensoñación y también lo que está al margen de la ley. Hay en todo ello un componente antisocial si tenemos en cuenta que para Lorca lo gitano es un ideal de conducta: el instinto sexual, el primitivismo, la fatalidad, la violencia, el desprecio a la autoridad, la ruptura de reglas, el amor ilícito.
Lorca evoca el mundo andaluz y gitano sensorial y sentimentalmente, y recorre un elemento de la tradición viva de un pueblo. Nos muestra al gitano idealizado, convertido en mito, y materializa en él el prototipo de hombre libre que trata de afirmar su individualidad frente al mundo y que sucumbe ante un destino trágico e implacable del que no puede escapar.

PERSONAJES PROTAGONISTAS
Los personajes del Romancero son tipos individuales que representan al colectivo de su raza, la gitana. Son seres instintivos en los que destaca el primitivismo.

Lorca describe diferentes tipos humanos en sus romances: el niño, el adolescente, la soltera, la casada infiel, la madre, el hombre con sus instintos más primitivos, la figura opresiva representada por la Guardia Civil; pero, en definitiva, existen tres personajes principales que engloban todos los tipos. El gitano, como personaje que atraviesa todos los romances; la mujer, gitana también, y la «pena», imagen simbólica personificada y que recorre todo el poemario.

También podríamos hablar de un personaje colectivo, opresivo, represor, la Guar​dia Civil, que representa lo civilizado frente a lo primitivo de los anteriores. La ley y la norma frente a la libertad y al individualismo.

Antes de pasar a hacer un análisis más detallado de estos «personajes» del Ro​mancero anticipemos una visión global de los mismos:

- La mujer del Romancero está movida por el deseo, por la frustración o por el dolor; el hombre actúa por el instinto, la dominación y la «pena», esa «pena negra», «pena andaluza», que recorrerá cada verso como hilo conductor hu​manizándose en cada uno de los tipos descritos y personificándose como un personaje más del Romancero. Será el amor, la envidia, el ansia de libertad y el destino trágico lo que deter​mina la actitud de cada uno.

- El elemento gitano es el común denominador de todo el libro y representa la libertad, la fantasía y la ensoñación, lo trasgresor y lo que es está fuera de la ley, pero a la vez es para Lorca un ideal de conducta, por lo que podemos ver un matiz antisocial fuertemente arraigado: desprecio a la autoridad, instinto sexual desatado, amor ¡lícito, ruptura de reglas, fatalidad, violencia y muerte.

- Lo que mueve a los personajes del Romancero es el valor y la ausencia de mie​do; la aceptación de la realidad y del destino no se cuestiona. Son anárquicos, se sienten libres aunque el instinto los arrastra hasta la tragedia; el impulso sexual y el deseo traspasan los límites de lo permitido.

- Los personajes de Lorca conviven en un mundo de constantes transformacio​nes donde lo natural y lo sobrenatural van juntos y se metamorfosean creando imágenes sorprendentes, amalgamando imaginación y realidad, subjetividad y objetividad, lirismo y narración-descripción, con su trasfondo dramático que traspasa todas las fronteras apareciendo en todos los romances.

- Elementos naturales se personifican y nos acercan a la mitología.

- Lorca utiliza a sus personajes para objetivar y a la vez expresar sus sentimien​tos en ideales. Cada uno de ellos representa diferentes momentos emociona​les del poeta. Son los alter ego del poeta.

- Los personajes se mueven por diferentes fuerzas que determinan sus conduc​tas: el sexo, la pasión, el instinto, las emociones. Se mueven por ilusiones, o mejor dicho, por falta de ellas; no entran en conflictos morales.

- Cada personaje del libro es conducido por hilos invisibles que lo lleva inevita​blemente a la fatalidad. Asumen el destino y este los conduce a la tragedia; no hay lugar para la esperanza. Son primitivos, instintivos, están en conexión con la naturaleza. Tradición y costumbre guiarán su destino.

A los personajes del Romancero los sitúa en un plano vital individual y colectivo. 

El gitano

El gitano es personaje pero también es tema de la obra de Lorca, del Romancero gitano. En Lorca es muy difícil separar lo gitano de lo andaluz.

Lorca llega al tema gitano a través del cante; desde niño había crecido en un ambiente propicio para ello. 

El Romancero gitano lo escribe después de Poema del cante jondo. Aquí el poeta habría profundizado en el alma y en la esencia del cante jondo, lo que es lo mismo que decir en el alma gitana y andaluza. Después, en el Romancero gitano, reviste esas almas con un cuerpo y las dota de individualidad: Soledad Montoya, la casa​da infiel, Antoñíto el Camborio, etc.

El gitano que Lorca poetiza no es el gitano que roba, sucio y sin moral; describe al gitano que refleja la raza marginada y que lucha por la libertad de su pueblo y por conservar sus orígenes. El gitano lorquiano es un individuo esencial que vive y siente sin perder nunca de vista lo que es y lo que implican sus raíces.

Aunque en algunas ocasiones Lorca quiera ser restrictivo y manifestar que «no todo el libro es gitano», rezuma andalucismo por los cuatro costados: personajes, descripciones de ambientes, lugares, símbolos, contextos, alusiones, etc.

El gitano se idealiza y se convierte en mito. Lorca busca en él el origen y la esen​cia. Para él simboliza lo primitivo y también lo civilizado, el instinto y la razón. Es el prototipo de libertad que marca su individualidad y singularidad frente al mundo y que está marcado por un destino trágico del que no puede escapar. Marca el contrapunto ante la represión. Su vida estará marcada por la frustración y la tragedia.

La mujer

Las mujeres protagonizan los romances. La mujer del Romancero es una mujer que sueña, que ama, que sufre y que vive intensamente pero que está abocada a un destino claro: a la frustración, a la tragedia y a la muerte.

El hombre primitivo impone su masculinidad sobre la mujer, quedando esta como un ser pasivo y subordinado ante el impulso sexual del varón.

En «Preciosa y el aire», la mujer es el objeto del deseo sexual del viento: el viento sopla enfurecido y le​vanta las faldas a Preciosa; se vuelve agresivo por ella y su presencia despier​ta en él los instintos más agresivos para poseerla. Se inicia la persecución pero Preciosa lo vence y se refugia, aunque la violen​cia del viento se deja sentir sobre el tejado de la casa donde ella se cobija.

«Romance sonámbulo». Aparece otra gitana importante en el Romancero: la gi​tana que siempre espera a su amante en el mismo lugar, esa gitana de cara fresca y negro pelo que está en la baranda y parece encontrarse en un estado de enso​ñación, hipnotizada por la luna. La gitana se transforma, sus características físicas se amalgaman con los elemen​tos naturales y su pelo es ahora verde, como los árboles. La gitana quiere acercarse a la luna y en el intento de fusionarse mágicamente con ella, muere.

«La monja gitana». Aquí el personaje femenino aparece desdoblado a través de la luz. La monja teje y a la vez se traslada a un mundo imaginario donde le lleva la fantasía, que no es otra que la del amor, pero enseguida se da cuenta de que no puede recorrer ese mundo; para ella está prohibido y vuelve a su labor; entonces la luz ya no presenta el desdoblamiento anterior sino que se refleja a través de los rectángulos de la ventana.

«La casada infiel». Dominado por la anécdota, el romance nos presenta una an​gustia amorosa, un adulterio, todo descrito mediante una sucesión de metáforas relacionadas con la naturaleza, los lugares, el tiempo, las personas, etc. Todo se metamorfosea, incluido el cuerpo de la gitana:

«Romance de la pena negra». Es «lo más representativo del libro», según opina el mismo Lorca. Soledad Montoya es la figura arquetípica gitana. La figura femenina encarna la soledad. Se convierte en la pena negra, se metamorfosea en dolor, en un dolor negro. Pero la pena se torna más oscura cada vez y llega el día. Para ella no hay madru​gada, no hay claridad ni esperanza.

«San Gabriel». Aquí el personaje femenino se nos muestra con otro aire bien dis​tinto a los analizados hasta ahora. Se nos presenta una gitana feliz. Esta gitana es «bien honrada» y experimenta la felicidad del goce maternal y el sentido familiar entrañable de los gitanos.

«Martirio de Santa Olalla». En un paisaje romántico cargado de tensión se suce​den las metáforas que anuncian la madrugada. La mujer es aquí víctima del martirio. Olalla está muerta en el árbol, y está a punto de darse la metamorfosis final. Cae la nieve y lo negro mutilado se convierte en blanco luminoso, donde el cosmos la santifica.

«Thamar y Amnón». Es el poema de la sensualidad, de la pasión pecaminosa entre hermanos, del incesto. De nuevo encontramos la influencia embriagadora de la luna. Amnón ve a su hermana reflejada en ella, sensual, provocativa. La luna hace de espejo de lo femenino, cómplice del deseo y del incesto de la hermosa Thamar: la figura femenina fuerza el arrebato de su hermano, concretamente sus pechos. Esta parte del cuerpo es muy recurrente en la poesía de Lorca; es símbolo de feminidad, de fecundidad, de sensualidad, de erotismo, de atracción sexual, pero también de vida, de instinto maternal. Al violar a su hermana, viola no solo el cuerpo sino también el alma, comete un sacrilegio.

Además de la mujeres protagonistas de los romances que se han visto, encontramos también en otros elementos de los poemas referencias a la mujer; pero es, sin duda, la figura de la luna el elemento femenino más importante que aparece a lo largo de todos los poemas del Romancero, y que rige el destino trágico del hombre. La luna, ar​quetipo de la feminidad, ejerce fatales influencias que los acerca al ritual del sa​crificio. Es en el «Romance de la luna, luna» donde encontramos esa interacción plena entre lo cósmico y lo humano. La luz de la luna fascina, hechiza y arrastra en una atracción irresistible. El elemento cósmico es la brillantez y la blancura.

Como hemos podido comprobar, la mujer está enlazada con otro tema funda​mental en la poesía lorquiana, el amor, pero cargado de innumerables matices y una intensidad estremecedora.

La «pena negra»

En cuanto a la «pena negra», podríamos decir que es el personaje principal y que nada tiene que ver esta pena con ningún sentimiento de melancolía ni nostalgia ni aflicción. Es una pena andaluza.

Para Lorca el único personaje real del libro es «la pena». El mundo que recrea en sus romances está configurado por tipos humanos que sienten, que viven, que sufren y que tienen unos valores. Cada uno de ellos vive en un espacio rural o urbano, personajes de carne y hueso inmersos en un mundo frustrante y que se enfrentan a diferentes modos de vivir y de morir.

La Guardia Civil

El tema del gitano y la Guardia Civil es el más controvertido del Romancero gita​no, por las relaciones tan conflictivas que existían entre ambos. Lorca muestra una actitud cercana y benévola hacia los gitanos y de rechazo hacia la Guardia Civil. La Guardia Civil es, pues, al igual que la violencia, la muerte y el erotismo, símbolo y elemento que conforma el mundo lorquiano del Romancero gitano.

La Guardia Civil aparece en «Preciosa y el aire»: esos «carabineros que guardan las blancas torres / donde viven los ingleses» son elementos pasivos que presen​cian el ataque lujurioso del viento a Preciosa. En «Reyerta» los «señores guardias civiles» son testigos de que «aquí pasó lo de siempre».

En «Romance sonámbulo», la Guardia Civil persigue a los compadres, guardias civiles borrachos en un ambiente de misterio y tragedia.

El «Romance de la Guardia Civil española» es el primero y único romance que tiene como personaje principal a la Guardia Civil. Son la destrucción y la muerte.

Para Miguel García-Posada este poema sería «la primera gran creación poética en que, si no la revolución, sí es la represión implacable la que se manifiesta ro​tundamente... La imaginación, el juego, la libertad, son sacrificados por la ley de una civilización siniestra... Hay que esperar al Guernica picassiano para encontrar otro testimonio artístico semejante de masacre».

Pedro Salinas señala: «Inventa Lorca en el "Romance de la Guardia Civil" una de las más fabulosas urbes de confitería y de tragedia, juego y sino, artificio y mi​sericordia [...] y luego la Guardia Civil, símbolo aquí de la fuerza destructiva, que arrasa las torres de canela y las inocentes alegrías. Ni siquiera esta ciudad, obra de la imaginación, se evade de la fatalidad de la muerte. La visión de la vida y de lo humano, que en Lorca luce y se trasluce en la muerte»

LOS TEMAS TRÁGICOS
- Denuncia social

Este tema está muy presente en el libro a través de la figura del gitano y de la Guardia Civil, figuras opuestas que establecen dos extremos del mundo lorquiano. El romance de «La monja gitana» manifiesta otro tipo de denuncia, la represión religiosa de los instintos.

- El amor, el erotismo y el sexo

Podemos encontrar en el libro diferentes conceptos de amor: amor frustrado, amor ansiado, amor prohibido, amor imposible, amor incestuoso. Todo el libro está creado sobre una realidad amorosa frustrada.

El amor en el gitano lorquiano se desprende de sentimentalismo y queda reducido a deseo. No hay un equilibrio entre amante y amado. El ser amado es el objeto de la violencia sexual del amante en muchas ocasiones. El amor físico del gitano tiene mucho de mito. El individuo de Lorca es un individuo marcado por el instinto, el erotismo y el sexo.

Podríamos hablar de una dualidad sexo-muerte que está muy presente en Lorca. Lo que es símbolo de vida: el deseo, la pasión y el sexo, será precisamente lo que amenaza y anuncia la muerte.

En el cuerpo del individuo se manifestará esa violencia física y sexual; por ello podemos atribuirle muchos significados: representa lo erótico, lo instintivo, lo biológico, lo social y lo político, pero será en el ámbito erótico donde podemos relacionarlo con el otro.

La homosexualidad tiene un papel muy importante en este contexto porque es un tabú social y es, en definitiva, una manifestación individual ante una rigidez social que está representada en el Romancero gitano por la Guardia Civil.

Lorca desafía a toda una ideología considerando al homosexual como el individuo más liberado y a la vez más reprimido de la humanidad. El homosexual es el otro y es la figura del dolor. Lo erótico, el amor homosexual que presenta Lorca en su poesía no es una ma​nifestación positiva exclusivamente del cuerpo y de la libertad individual del ser humano, es también una denuncia de la moralidad represora, es, además, frustra​ción y sentimiento de culpa, es una obsesión por el deseo.

El amor homosexual está condenado al fracaso y el deseo es reprimido por una sociedad que limita al ser humano y lo «castra».

- La violencia y la muerte

La violencia dirigida hacia los marginados irrumpe todo el tiempo en el paisaje poético lorquiano. Tanta violencia aislada, tanta muerte individual desembocarán en la destrucción y muerte colectiva, por ejemplo, en el «Romance de la Guardia Civil española».

Cuerpos heridos, mutilados que manifiestan esta violencia física son también vio​lencia represiva contra la ideología cultural.

La sangre es la esencia de la vida y su derramamiento es la esencia de la muerte. Esa expresión que aparece en algunos de los poemas del Romancero, «sangre ardiente» puede entenderse en el contexto de los dos opuestos: deseo sexual = vida, y violencia física = muerte.

- El dolor y la frustración

Lorca transmite el dolor y la frustración a través de la palabra y nos muestra una oposición recurrente en la poesía lorquiana: el conflicto entre las instituciones opresivas, por un lado, y el deseo de libertad del individuo, por otro.

El dolor de los personajes que Lorca nos muestra a través de su poesía manifiesta la opresión y la soledad del individuo. Presenta un mundo donde los personajes van perdiendo su identidad, son despojados de lo material y también se pierden o buscan sin encontrar sentimientos. Nada los ata a este mundo para permanecer en él.

- El destino trágico

El tema del destino trágico aparece bien definido en el libro y centrado en el personaje de la Pena. Muchos de los romances se adentran en el mundo de las fuerzas ocultas y del destino trágico del hombre.

LOS SÍMBOLOS
LOS COLORES 

El verde

El color verde está asociado con vida. En la obra lorquiana está asociado con elementos sexuales y contiene en muchos casos connotaciones dolorosas, de frustración erótica: «¡Preciosa, corre, Preciosa / que te coge el viento verde!».

Lo verde se relaciona con la luna, el mar, lo carnal, los niños muertos, la sangre y las espinas, la fruta helada, todos ellos símbolos de esterilidad, frustración y muerte. El amor también se relaciona con lo verde, pero un amor amargo, sin fruto: «Verde que te quiero verde. / Verde viento. Verdes ramas».

Lo verde también se relaciona con el viento como elemento cósmico. El aire en movimiento se relaciona con el aliento vital: cuando cesa aparece la muerte y, por lo tanto, el cuerpo sin vida, con el color verde asociado también a los cadáveres.

Podemos concluir entonces que es símbolo de vida, de naturaleza dinámica pero también de muerte.

El blanco

Es el color de la pureza, de la revelación y de la transfiguración.

El negro

Simbólicamente es negativo, está asociado a muerte, a tragedia, a tinieblas, a la noche, a la angustia y al mal.

El rojo

Es el color del fuego y de la sangre; está ligado al principio de la vida, a la pasión. 

EL VIENTO

Es símbolo de erotismo. También simboliza violencia y muerte, que en la poesía de Lorca van de la mano con el erotismo.

El viento es un elemento activo y masculino. Lorca descubre en el viento el lugar intermedio entre el cielo y la tierra.

EL AGUA

Es fuente de vida, medio de purificación y centro de regeneración pero también puede ser un elemento de disolución y símbolo de abismo y de muerte: «Un carámbano de luna / la sostiene sobre el agua» («Romance sonámbulo»). 
El río

 La presencia del agua como río es una constante en la poesía lorquiana. Los ríos cruzan la tierra, que es la base y el fundamento de todos los elementos.

El mar

Al igual que el caballo, es un símbolo sexual, símbolo de fecundidad. 

El mar significa frustración erótica. El mar y el río ahogan al amante lorquiano. El mar es lo azul, color que simboliza la masculinidad, opuesto a lo rosa que es lo femenino. El mar incluye a Venus, y Venus incluye lo verde, por lo tanto, todo nos lleva a lo mismo, caballo y mar asociados, barco sobre la mar y caballo en la montaña representan símbolos fúnebres, aunque el caballo sea emblema sexual, unido al mar se asocia con la muerte. «El barco sobre la mar / y el caballo en la montaña» («Romance sonámbulo»).

LA TIERRA

Es la fuerza y la fertilidad. Simboliza el elemento femenino. Junto con el cielo conforma una dualidad que simboliza una unión sexual. La tierra espera la energía que la fecunde: la lluvia, el agua y hasta la sangre derramada.

EL CABALLO

Es símbolo de pasión. Podría interpretarse como el instinto, y el jinete, como la  razón que los guía. Es la lucha del instinto frente a la ley. Se asocia también con |a muerte, el viento, el fuego, la luz o la esterilidad. El caballo es la libertad que debe ser controlada.

El caballo es símbolo de deseo, de fuerza, de poder creador, de juventud, símbolo de vigor sexual y de instinto. Símbolo erótico que también aparece en el «Romance de la pena negra»:

Cobre amarillo, su carne, huele a caballo y a sombra.

El olor a caballo se mezcla con el olor de la carne sugiriéndonos una atmósfera sensual y erótica que va intensificándose.

EL TORO

El toro es potencia por sí mismo. Indomable. Es el emblema de la ceremonia, la fiesta de la muerte. Está asociado a la sangre y al valor: «El toro de la reyerta / se sube por las paredes» («Reyerta»).

EL GRILLO

En la cultura china es símbolo de vida, de muerte y resurrección.

En «La casada infiel» Lorca relata una historia de amor en medio de los grillos:

Tiene la noche de Santiago y casi por compromiso.

Se apagaron los faroles y se encendieron los grillos.

Aparece el dualismo oscuridad/luz, y a medida que avanza el poema las imágenes expresadas nos llevan a ese ardor encendido del amante y de la mujer infiel.

EL GALLO

En el «Romance de la pena negra» Lorca asocia el gallo y la aurora. 

LA SANGRE

La sangre se considera el vehículo de la vida y simboliza el calor vital y corporal. Algunas sociedades primitivas la consideraban el vehículo del alma. La sangre derramada simboliza el sacrificio.

EL CUERPO. Símbolos eróticos:

Muslos. Simbolizan el deseo, el ansia por alcanzar la plenitud.

Cintura. Normalmente relacionada con la fertilidad. Si aparece la sombra, simboliza esterilidad.

Los pechos. Símbolos de maternidad y fertilidad. La mutilación de los pechos es un sacrilegio a la fecundidad.
LA LUNA

En el Romancero gitano la luna es portadora de dolor, tragedia y muerte. Luna y muerte son inseparables: la luna es dueña y su símbolo. Por eso existe toda una categoría de mitos primitivos destinados a explicar el origen de la muerte en los que la luna es presentada como autora, inventora y distribuidora de la muerte.

La luna personifica a una mujer encantadora pero que oculta malos presagios:

En el aire conmovido mueve la luna sus brazos 

y enseña, lúbrica y pura, sus senos de duro estaño 

La luna como símbolo cósmico esconde el mundo de la realidad y crea una visión del universo y del destino del ser humano.

También podemos encontrar un símbolo de fecundidad asociándola a los ciclos, un simbolismo, en definitiva, femenino, de nacimiento y de muerte, de principio y fin.

LOS METALES

El metal y la muerte se fusionan en la obra lorquiana.

Queda establecida una clara relación en el Romancero gitano entre luna-metal- muerte. El metal, sólido y frío, se extiende a todo lo que participa de las cualidades de duro y helado.

LOS ESPEJOS

El simbolismo del espejo se relaciona con el agua y el mito de Narciso.

El espejo reproduce imágenes, y también podríamos decir que las contiene y las absorbe.

Lorca utiliza este elemento como símbolo de unión mágica del alma del poeta con el alma de las cosas y del cosmos. El espejo proyecta la realidad vivida, la refleja, la desdobla y le otorga espíritu. En el espejo Lorca busca su propio ser; instintos, sueños, recuerdos y sentimientos penetran en él y hace que se refleje no solo la naturaleza de los objetos sino también la de su propia conciencia. Muestra, por tanto, nuestro interior.

De igual modo, se manifiesta como puerta entre dos mundos: encontramos un espejo menos objetivo, más metaforizado, con significado cósmico y mágico, que refleja otra realidad escondida al otro lado, y por ello se vale de diferentes imágenes y elementos que proyecta el gran espejo cósmico. 
El agua. Este es el espejo natural por excelencia. El agua aparece de una forma continua en la obra de Lorca, como fuente, como río, como estanque, etc. Al servirle de espejo los astros se acercan a la tierra y la fecundan y humanizan. 

El cielo y los astros. En «Thamar y Amnón» la luna se aproxima a la tierra para servir de espejo a la hermosa Thamar:

Los ojos. Los ojos reflejan no solo el amor sino otros muchos sentimientos y expresiones del tiempo y del espacio. Con ellos se penetra en los «espejos». Popularmente escuchamos muchas veces que «los ojos son el espejo del alma». El poeta mira a través de los ojos y, con ellos, traspasa la «puerta»; le sirven de espejo para reflejar estados y sentimientos.

LOS ÁNGELES

Son seres intermediarios entre Dios y el mundo, espirituales, mensajeros, guardianes y conductores.

García Lorca relaciona lo religioso y espiritual con el mundo andaluz. Con ellos, también se simboliza la pureza.

LA SOMBRA

La sombra posee connotaciones negativas, como las del «mar» y «lo verde». La sombra, lo oscuro es lo estéril, lo que no da fruto.

Sombra y cintura se relacionan con una actitud vital con significado opuesto. La sombra refleja la vida oscura, la esterilidad, y la cintura, la atracción, el deseo vital.

EL GITANO

También puede considerarse, además de tema y personaje, símbolo del hombre primitivo, de la fuerza elemental de la naturaleza, de lo antisocial. Se lo vincula al mito, a la leyenda, al rito, al destino y al folklore andaluz.

Expresa el alma de Andalucía y, también, el dolor y la tragedia, igualmente evoca el mundo de la superstición y de la raza.

EL POZO

Es el símbolo de la pasión frustrada, retorno, agua estancada en un fondo oscuro; es la muerte.

EL LIRIO

El lirio simboliza pureza y se asocia a la Virgen María. El jardín se asocia a lo femenino. También se relaciona con el elemento natural.

EL LAUREL

Está consagrado a Apolo y a la victoria. Aparece en «Preciosa y el aire»:

EL LIMÓN

En «Prendimiento de Antoñito el Camborio en el camino de Sevilla» Lorca menciona esta fruta como símbolo de lo ácido y amargo que representa el momento de marchar hacia Sevilla.

EL MIMBRE

La expresión «vara de mimbre» simboliza la nobleza, la protección y, también, es símbolo de poder.

LA ROSA

Es el símbolo del amor, de la pasión y de la regeneración.

Las rosas morenas son rosas manchadas de sangre, imagen de dolor y muerte.

EL CÁLIZ

Es un símbolo religioso que sirve para conmemorar la eucaristía y la última cena: símbolo, por tanto, de la tradición cristiana.

LAS TÉCNICAS NARRATIVAS Y EL ESTILO

Hay distintos elementos que caracterizan el lenguaje de Lorca en el Romancero.

· El ritmo se consigue mediante distintos recursos:

- Uso de frases declarativas (sin verbo introductorio), con enumeraciones y elementos yuxtapuestos. 

- Simetrías y paralelismos (quizás inspirados por Góngora). Verde viento. Verdes ramas. (“Romance sonámbulo”)  ¡Qué girasol! ¡Qué magnolia! (“La monja gitana”) 

- Frases imperativas, desiderativas, preguntas retóricas… que dan un carácter afectivo al verso. ¡Preciosa, corre, Preciosa, que te coge el viento verde! (“Preciosa y el aire”).

· En los poemas abundan las imágenes de carácter sensorial (visuales, olfativas, sustantivas, táctiles y auditivas) y las metáforas, que deberán comentarse en el contexto de cada poema.

· El vocabulario muestra el contraste entre lo popular (palabras como compadre, la sufijación en -illo, -ito y -uelo) y lo culto de procedencia clásica (efebo, éxtasis, vislumbrar, cítaras…).

· El diálogo aparece en muchos romances, y puede adoptar distintas formas: diálogo entre personajes reales y fantásticos, entre el poeta y un personaje, como un soliloquio, o como apóstrofe del poeta dirigido a un personaje.

· En cuanto a lo narrativo, se ha señalado que Lorca, siguiendo la costumbre de los romances populares y tradicionales desde la Edad Media, elimina los detalles de una historia que no tienen interés poético (por ejemplo, los antecedentes). Aparecen saltos en el tiempo e interrupciones (elipsis), y solo en “La casada infiel” y “Preciosa y el aire” aparece un desarrollo más lineal.

· En cuanto al uso de tiempos verbales, conviene destacar que el más usado es el presente de indicativo, con un valor atemporal y actualizador. Solo en un romance predomina el pretérito perfecto simple (en “La casada infiel”), quizás con el objetivo de señalar la fugacidad del encuentro amoroso que describe. En el resto de romances aparece para referirse a acontecimientos trágicos, relacionados con la muerte o con un devenir impredecible. El pretérito imperfecto sirve como un actualizador del pasado, porque nos traslada al momento de los acontecimientos de manera muy cercana.
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