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María Pilar PUEYO CASAUS *

DECADENTISMO EUROPEO Y 




   MODERNISMO HISPÁNICO

El primer núcleo de mi estudio se centra en el análisis de dos polos que se dan en las creaciones del Decadentismo y Simbolismo europeos y en el Modernismo hispánico. Uno, el de la melancolía, hermana del nihilismo de Schopenhauer. El otro, una grandiosa afirmación de vitalidad que parte de Wagner. Mecanismo compensatorio. Un polo pide el otro. Como si el ser entero buscase salir de su pozo de negatividad. y se lanzase a esa desbordante afirmación de vida y plenitud. En esta entrega nos ocuparemos del Nihilismo.

Schopenhauer (1788‑1860) parece haber dejado una estela de sombras. Terreno abonado para todas las tristezas. El mundo para él es "representación", es decir "fenómeno" en el sentido kantíano y para llegar a la "cosa en sí" al "nóumeno" hace falta la "voluntad infinita" que vive en el hombre impeliéndole a ser. Pero la voluntad es querer y esto produce una absoluta insatisfacción y por ello "dolor". ¿Solución? La liberación de esa voluntad de vivir, como el nirvana (influencia de la filosofía hindú). He aquí el fundamento filosófico de "l’ennui" de la poesía del Simbolismo.

En el diario Le Decadent, abril 1866, se lee: "Nacidos del hastío de una civilización schopenhaueriana ... Refinamientos, placeres, neurosis, histeria"...Esto es en parte verdad. Esta es quizás la raíz de la denominación de "decadentes" aunque luego hayan alcanzado elevadísimas cotas en una valoración artística. Esta crítica está en la línea de una condena moral y no literaria como nos hace observar Walter Bínni en La poetica del Decadentismo italiano, Firenze, 1936.

Richard Wagner (1813‑1883) leyó El mundo como voluntad y representación de Schopenhauer y supuso para él una de las matrices de la idea, que conduce al amor aniquilado a través de la muerte sublimada de Tristán. Ernest Newman nos habla del significado schopenhaueriano de las palabras de los amantes en el Segundo Acto de Tristán e Isolda, sobre el amor y la muerte, la noche y el día. Pero esta vertiente pesimista no es lo más característico de Wagner.


Entre los poetas decadentistas europeos que influyen en nuestro modernismo se encuentran los franceses Charles Baudelaire, Stéphane Mallarmé, Paul Verlaine, Arthur Rimbaud y el italiano Gabriele D’Annunzio. Para dar una idea de su concepción del mundo, pondremos dos ejemplos: el francés Baudelaire y el italiano D’Annunzio.

Charles Baudelaíre (1821‑1867). Dejó en Les fleurs dú Mal una presencia. rebosante de "l’ennui" . Este sentimiento obedece a causas teológicas, filosóficas, políticas, morales, sociales, existenciales y sobre todo genéticas, temperamentales. "Un grand fainéant”, "ambitieux triste", "i11ustre malheureux', "le dieu de l'impuissance". Melancolía, dejadez, desilusión, angustia, tristeza. Veamos el poema "Spleen", 76 de F.M.

Rien négale en longueur les boiteuses journées

Quand sous le lourds flocons, des neigeuses années 

L'ennui fruit de la morne incuriosité 

Prend les proportions de l'inmortalité.


“L’irreparable", dedicado a los remordimientos de su vida. pasada. Crece la angustia. No hay esperanza.

Peut‑on illuminer un ciel bourbeux et noir...

L'Esperance qui brille aux carreaux de l'Auberge

Est soufflé, est morte á jamais!

                               .....................................................

L’Irréparable ronge avec sa dent maudite!

Es evidente la angustia y la falta de confianza. Baudelaire no es un poeta religioso ni cristiano pero conserva del cristianismo la conciencia del pecado. Predicador bajo capa de esteticista. Es la tristeza como un estado consustancial con su alma y a la que por otra parte encuentra cierta belleza y dulzura. Así la connotación de la mujer triste y misteriosa que precisamente por esto fascina al poeta. Este rasgo lo encontraremos también en D’Annunzlo en el que veo bastante clara la influencia del poeta francés: "Madrigal triste" :

Sois belle! et sois triste!

Je t’aime sur tout quand la joie

 s'enfuit de ton front terrasé. 

En Spleen et Idéal de F.M., poema XXX, "De Profundis clamavi",  leemos:

Je jalouse le sort des plus vils animaux / Qui peuvent se plonger dans un sommeil stupide, / Tant l’écheveau du temps lentement se dévide!

Deseo de poner fin a una existencia que se vive como negativa y abrumadora. En el poema 78, titulado "Spleen", nos dice:

L’Espoir / vaincu, pleure, et l’Angoisse atroce, despotique, / sur mon crâne incliné plante son drapeau noir.  

Con un lenguaje simbólico y usando la personificación de conceptos abstractos, establece la oposición: 

Sustantivos ‑‑‑‑‑‑‑‑‑‑‑‑‑‑‑ Esperanza<‑‑‑‑‑  Angustia

Adjetivos ‑‑‑‑‑‑‑‑‑‑‑‑‑‑‑‑‑ vencida(participio adjet.) <‑‑‑‑‑>atroz,despótica

Verbos ‑ ‑‑‑‑‑‑‑‑‑‑‑‑‑‑‑‑‑‑ llora < ‑‑‑ > planta (su bandera negra)

En definitiva pasividad y derrota, frente a energía y dominio. Hay una rendición de derrota en el ánimo del poeta. Ya no lucha. La esperanza ha sido vencida por la angustia y llora su impotencia.

En el poema 80 de Spleen et Idéal, "Le goût du Néant”, vemos la misma abdicación.El tiempo lo va devorando paulatinamente, presagio y sabor de la nada. Estamos ante un poema plenamente existencialista como lo es en gran parte toda la poesía de Baudelaire cuyo espíritu nihilista parece haber impregnado la sensibilidad del existencialismo de Sartre.

Gabriele D’Annunzio (1863‑1938) Figura cumbre del Decadentismo italiano. Aunque fue un asombroso ejemplo de vitalidad, también muestra a veces abatimiento cuando la vida cansa y puede representar el sueño la unica huida, una evasión. Ya hemos hablado en Baudelaire del poema titulado "De profundis clamavi”. Yo veo clara la influencia en D’Annunzio en el poema. "Suspiria de profundis" del Poema Paradisiaco, ya que además de darse el paralelismo en el título, se da la misma orientación ideológica en el tema y las fechas de composición no dejan lugar a dudas: El poema de Baudelaire aparece en la edición de Les fleurs du Mal de 1861 y el Poema Paradisiaco es de 1891 ‑1892, treinta años de diferencia..


El poeta francés envidia la suerte de los animales que pueden sumergirse en un sueño que él llama estúpido en el sentido de ausencia de preocupaciones y responsabilidades. D'Annunzio dice así:.

Oh dolce, ne la notte alta, domire / oh dolce, nel profondo letto: il somno / (...) / chiuder per sempre gli occhi aridi al sonno/ (...) / tu non morrai; tu non avra riposo /tu non potrai, tu non potraí dormire. / È morto il sonno, il lene amico, il sonno.

Se da aquí de modo más explícito el análisis de este sentimiento."Yo envidio la suerte de los más viles animales", pero aquí hay más. Una realidad tremenda: Sería " dulce cerrar para siempre los ojos áridos al sueño". Una larga angustia que necesita ser acallada con el sueño, recibir el alivio y la tregua del sueño. Pero ese sueño es muy difícil de lograr. Por eso el anhelo de "cerrar para siempre los ojos". Aparece claramente la idea de la muerte como liberación del dolor y de la angustia.. El sueño eterno cancelador de heridas. Pero siente el poeta que su desazón y angustia son tan hondas que incluso el sueño de la muerte le parece tan inaccesible como deseable y caso de que llegue, su espíritu tampoco encontrará el reposo. (Tu non morrai, tu non avrai riposo / tu non potrai, tu non potraí dormire.)

En el fondo comunican lo mismo ambos poetas: Sentimiento de huida de la vida, una. manifestación más de “l’ennui” llena de nihilismo. El punto de partida. está. en la Biblia: Salmos, 130, "De profundis clamavi, te, Domine”, pero temáticamente no guardan relación con el salmo ninguno de los dos poemas.

Hemos visto como Baudelaire encontraba belleza y dulzura en la tristeza y lo hemos comprobado en su poema "Madrigal triste" donde es claro su sentir sobre la mujer triste. Esto también lo encontramos en D’Annunzio:

Il dolore ch'é in voi forse m'attira / piú de la vostra bocca e dei capelli.

Esta sensibilidad de los decadentes ante la tristeza y los estados lánguidos del alma, se hace visible en el detalle de la imagen del enfermo:

Ed il volto di lui non é men bianco (del letto)

A continuación nos ocuparemos del nihilismo en algunos de los principales modernistas españoles:

Ramón Mª del Valle‑Inclán (1866‑1936). Posee una fuerte vitalidad, pero como todos los modernistas españoles, ofrece a veces un lánguido decadentismo pero acompañado de una ironía muy española. En las Sonatas, como dice Zamora Vicente, hay languidez, fatiga, en una palabra "ennui”:

Siempre detrás de cada peripecia de las Sonatas, quedaba un eco de Museo o de prendería elegante con su fatiga, su vago aburrimiento, sus conversaciones susurradas. (La realidad esperpéntica )


Aquí está precisamente la conexión con todo el Decadentismo europeo. Veamos algunas referencias de las Sonatas en este sentido:

"desfallecida voz", “creyó del caso suspirar”, “yo la escuchaba con un "gesto de fatiga​” (SP), “sonrisa tenue, que también parecía desvanecerse en el pasado” (SO), “las palabras parecían dormirse cargadas de tedio en el borde los labios" (SE)..

En Corte de amor, Eulalia, repetidas alusiones a la tristeza:

Eulalia estaba muy bella, con una sombra de vaga tristeza en los ojos". "De nuevo asomó una sonrisa en los labios tristes de Eulalia”. “Eulalia sonríe con incrédula tristeza”. "La rosa pálida de su boca tiembla con una sonrisa de melancolía", "y quedan las dos silenciosas, y tristes con la vaga tristeza de la tarde.

Muchas veces en Valle‑Inclán, pero sobre todo en las Sonatas, se respira un aire de tristeza que tiene mucho que ver con el cansancio en el amor, una mezcla de amargura y arrepentimiento, toda esa escala de matices que Mallarmé en “Brise marine” resume con el famoso verso “la chair est triste, hélas!”. Todo esto es muy palpable en Baudelaire, Mallarmé, Verlaine, D'Annunzio, Valle‑Inclán, Rubén Darío, Francisco Villaespesa. Podríamos incluirlo en este capítulo por lo que encierra de tristeza, languidez, melancolía, pero al ser la raíz la experiencia amorosa, lo trataremos centrándolo en el Capitulo IV dedicado al Erotismo.

Jacinto Benavente (1866‑1954) José Vila Selma hace esta reflexión sobre Benavente:

No podía Benavente pertenecer ni comulgar con el 98. Pese a los intentos de Azorín por afiliarle a esa corriente viril ‑ con excepciones ‑ de pensamiento. Cabe pensar que Azorín, habida cuenta de la amargura, de la tristeza que se desprende del teatro de Benavente, pensara en estas palabras de Ortega. y Gasset: "La amargura debe ser el punto de partida que elijan los españoles para la labor común. .... la alegría no puede ser un derecho natural ibérico. Gravitan sobre nosotros tres siglos de error y de dolor.‑ (La pedagogía social como propaganda política. 1946)

(Vila Selma, “Notas en torno a Los intereses creados y sus posibles fuentes” en Cuadernos Hispanoamericanos 1970, nº 243)

Amargura y tristeza del teatro de Benavente. Punto muy interesante para meditar. Benavente era un profundo conocedor de la vida y de la sociedad de su tiempo y es muy probable que se sintiera identificado con el espíritu que emana de estas palabras de Ortega. Así esa tristeza y amargura frecuentes en su obra podrían ser un síntoma de consciencia y responsabilidad ante la realidad que podrían hermanarlo con la actitud de los hombres del 98. Pero también encontramos analogía con el tema que venimos tratando y ese clima de melancolía nos sitúa a Benavente entre los decadentes y modernistas objeto de nuestro estudio.

Muy acertada la observación de Melchor Fernández Almagro:


El escéptico pensamiento, estribillo de La noche del sábado imbuido de un pesimismo a lo Schopenhaucr, muy de moda entre los literatos del fin de siglo.

("Benavente y algunos aspectos. de su teatro". Clavileño, VII, 1956)

Y más adelante dice Vila Selma :

Críspín afirma: 'Triste de la alegría de la fiesta"; esta sola frase bastaría para situar a Benavente dentro de la corriente del más deleznable modernismo, ya que es hermana de aquel verso de Rubén Darío en el que el poeta se nos muestra "trÍste de fiestas”.

No me convence el enfoque que sobre Benavente tiene D. José Vila Selma. Creo que está más dentro de lo que Walter Binni llama "condanna moralistica". Me pregunto: ¿Por qué deleznable? Hay profundidad en estas afirmaciones de Benavente sobre la tristeza, emparentadas con “Ia carne es triste" de Mallarmé.

Simbolismo, Decadentismo, Modernismo: angustia, laxitud, "ennui", “langueur”... en una axiología moral merecerá la reprobación por lo que ello encierra de falta de tensión en el espíritu, de esfuerzo ascético etc., pero cultural y psicológicamente es un hecho. Y estéticamente, a veces, en la expresión sincera y bella de esos estados de alma, todos estos autores consiguen logros muy afortunados. La frase de Crispín "triste de la alegría de la fiesta" es una hermosa paradoja que encierra una gran verdad humana que no es nueva en la historia. Es algo tan viejo como el hombre. Las ansias de infinito de su corazón, le hacen encontrar un vacío a pesar de los logros brillantes o placenteros de la ‑vida. 

Ya San Agustín nos habla de "Nos hiciste Señor para Ti y nuestro corazón no estará tranquilo hasta que no descanse en Ti. El espíritu no se sacia con los placeres. Siempre tiene el hombre la sed de eternidad. Y la antigua sentencia "vanítas vanitatis et omnia vanitas”, ya antes en Grecia "rnateotis mateotiton ta panta mateotis", nos habla de la desengañada conclusión a la que llega el espíritu humano tras la escalada por la búsqueda del placer, del poder, de las riquezas, de la fama, etc... Vacío, soledad, sed renovada, ante todo, eso.

El "ubí sunt", tema de la literatura medieval, alcanza cotas artísticas difícilmente superables como en las Coplas de Jorge Manrique. Y en toda la atmósfera propia de nuestro Barroco, nadie como Quevedo supo sentir y expresar esta honda amargura del vacío del corazón humano. El verso de Rubén como el de Mallarmé lo comentaremos, como ya dijimos, al analizar el Erotismo.

Pienso que, aparte de la belleza artística de los textos, que a un crítico literario es lo que más debiera importarle, ya que la condena moral sería más propia de un moralista., incluso desde un punto de vista ético‑moral, lo deleznable podría. ser la carrera vertiginosa en busca del placer lesionando tal vez a otros seres humanos pero nunca la sincera confesión del vacío y tristeza por ella provocados. Esta confesión indica profundidad y una gran verdad universal.

Vila Selma habla también de que B. no llega a conclusiones pesimistas sino que parte de principios pesimistas. De acuerdo. Esto encaja con lo ya tratado: 

Nacidos del hastío de una civilización schopenhatueriana.... B. tiene algo (no diré que de una manera absoluta y tajante( de este punto de partida.

Ante este análisis, me parece que hay un juicio que centra atinadamente la valoración sobre Jacinto Benavente. Es el de Federico de Onís :

Su visión no es nunca la de un optimista que lo ve todo de un mismo color rosado; es profunda y compleja. contiene la gama toda de los colores.  Pero son los sombríos los que dominan y los que ofrecen mayor riqueza y variedad de matices. Lo que ocurre es que la gota de idealidad , bondad y optimismo que hay en la obra de Benavente redime su visión crítica y negativa de la vida y de los hombres y la eleva al plano de la ironía profunda y consoladora.

(Jacinto Benavente, Instítuto de las Españas en los Estados Unidos, New York‑, 1923)

Manuel Machado (1874‑1947) De los más significativos en relación con el aspecto que venimos tratando es el poema titulado "Adelfos":

Mi voluntad se ha muerto una noche de luna / en que era muy hermoso no pensar ni querer / de cuando en cuando un beso sin ilusión ninguna /...

Abulia, falta de voluntad y también falta de ilusión. Vemos una misma postura vital que la pregonada por Schopenhauer. Querer produce insatisfacción y dolor. Por eso, liberación de la voluntad de vivir. Indolencia y languidez. Recuerda el 'Langueur' de Verlaine. Al fin y al cabo "ennui". Ese sentimiento que veíamos en "Le chant de la pluie” de Verlaine, ese "ne savoir pourquoi”, languidez, tristeza pero sin saber por qué, tiene mucho paralelismo con esta indolencia de Manuel Machado :

La rosa simbólica de mi única pasión / es una flor que nace en tierras ignoradas / y que no tiene aroma, ni forma, ni color.

No merece la pena mantener un tono vital determinado. Esto está en la línea de lo que hemos llamado historia de una deserción y falta de interés por la vida. Este poema también nos hace recordar la palidez de los colores preferida en la escala cromática de Verlaine. Esta rosa simbólica más que pálida es ya incolora, desvanecida.

pero el lema de casa, el mote del escudo / es una nube vaga que eclipsa un vano sol/

"Nube vaga", el verbo "eclipsar”, todo contribuye a crear esa atmósfera desvaída.

En mí alma hermana de la tarde, no hay contornos.

No se puede hacer más clara esta sensación de imprecisión. La tarde como símbolo de decaimiento, el caer del día. No hay plenitud de fuerza vital. Y "no hay contornos" es una imagen muy plástica. Un alma no perfilada con contornos definidos sino difusa, no delimitada.. Y sobre todo indolente:

Que la vida se tome la pena de matarme / ya que yo no me torno la pena de vivir. /

Rubén Darío (1867‑1916) Espíritu de gran vitalidad. Lo veremos en el otro polo de esta oposición nihilismo / vitalidad que analizamos en este capítulo. 

Pero tampoco se libra de las ráfagas de tristeza, como diría Fernández Almagro, muy de moda entre los literatos "fin de siglo”. Como ejemplo vamos a analizar dos poemas, "Melancolía" de Cantos de Vida y Esperanza y el poema "Thanatos" que influye en Manuel Machado. En "Melancolía" dice Rubén:

Voy bajo tempestades y tormentas / ciego de ensueño y loco de armonía / Ese es mi mal, soñar. La poesía / es la camisa férrea de mil puntas cruentas / que llevo sobre el alma. Las espinas sangrientas / dejan caer las gotas de mi melancolía./

Identifica poesía con melancolía. Su condición de poeta, de soñador, es generadora de dolor y melancolía. Con la alternancia "espinas sangrientas‑gotas" provoca una traslación metafórica que nos hace vivir el símil melancolía‑sangre, produciendo una sensación de desgarro y de dolor muy viva.

Muy interesante este poema porque aquí Rubén no manifiesta la tristeza como punto de desengaño del amor o hastío del placer ni otras causas. No es una tristeza localizable en el orden moral como consecuencia de una determinada actitud. Tiene una raíz más honda, de índole metafisica pues parte de la condición del ser del poeta. Un alma que nace inclinada al ensueño encontrará ya ese vacío y melancolía en el punto de partida como resultado del choque con la realidad.


Yo diría que de todos los autores analizados es el que lleva más lejos el análisis de la causa de la tristeza. Paradójicamente, el poeta a veces acusado de superficialidad por exceso de ornamento y notas sensoriales, parece profundizar más que muchos en la raíz de la tristeza. Hemos aludido a ese "ennui" fruto de una desgana por la vida en la línea de “1a chair est triste", es decir, el vacío que produce la vida del placer de los sentidos, hemos encontrado un matiz sugerente en el "no saber por qué" de Verlaine‑ la imprecisión de una pena inexplicable de gran eficacia poética.‑, pero Rubén Darío en "Melancolía” ha sido tajante localizando los efectos de ceguera, locura, melancolía en la misma raíz del soñar. Mallarmé está también en esa línea. (Estudio minucioso merecería”La siesta de un fauno")

Y en el poema “Thanatos", también de Cantos de Vida y Esperanza, acepta como irremediable la condición humana "camino de la muerte" y dice:

Y no hay que aborrecer a la ignorada / emperatriz y reina de la Nada. / Por ella nuestra tela está tejida / y ella en la copa de los sueños vierte / un contrario repente: ¡ella no olvida! /

Bellísimos versos en los que define nuestra esencia tejida de nihilismo con la presencia inevitable de la muerte que acaba con nuestros sueños.

Luego Rubén hará de todas sus horas y de su poesía un canto exultante al amor, a la vida y a la Belleza, pero todo ese fulgor de vitalidad ¿no será probablemente la voluntariosa afirmación que intenta acallar esta angustia latente, esta convicción de nihilismo y melancolía? Pienso que, en buena parte, sí.

Francisco Villaespesa (1877‑1936) Magnífico poeta, injustamente olvidado y el que con mayor claridad refleja este sentimiento de tristeza, tedio, hastío, presente siempre en la atmósfera del Decadentismo y Modernismo. De Rapsodias es el soneto "Ofertorio". En un ambiente de recogimiento, honda tristeza:

Cuando en la mano helada de una tristeza inmensa / el corazón sentimos temblar, aprisionado /

Y en el último terceto

Alguien dice a tu oído, con voz muy baja: ¡Escribe!.../ Y yo entonces, llorando y sin saberlo escribo / esas cosas tan tristes que algunos llaman versos./

Nos hace pensar en Neruda.

Del poemario Tristitiae rerum, en el poema "Anímae rerum", el alma del poeta experimenta una profunda fusión con la Naturaleza a la manera del panismo del Alcyone de Gabriele D’Annunzio. Cree Villaespesa encontrar una tristeza honda en el paisaje que guarda paralelismo con su tristeza interior, como una simbiosis y ya no sabe cuál de las dos es reflejo de la otra.:

Al mirar del paisaje la borrosa tristeza / y sentir de mi alma la sorda pena oscura, / pienso, a veces, si esta dolorosa amargura / surge de mí o del seno de la Naturaleza. / Contemplando el paisaje lluvioso en esta hora / y sintiendo en mis ojos la humedad de mi llanto, / ya no sé, confundido de terror y de espanto, / si lloro su agonía o si él mis penas llora./

En esta estrofa, el recuerdo de Verlaine es inevitable. Paralelismo entre la lluvia y la tristeza de su corazón. Y al final del soneto:

Y en medio de este oscuro silencio, de esta calma, / ya no sé si es la sombra quien invade nú alma / o si es que de mi alma va surgiendo la sombra.

Enormemente significativo es el poema "Hastío":

Un sol me cansa...Los mismos ideales .../.../ A veces de mí mismo también me encuentro hastiado. / ¡No tengo ya un deseo que no haya poseído, / ni duermo con un sueño que ya no haya gozado! /

Este tipo de tedio sí es de índole moral procedente de una saturación o exceso de sensaciones comparable al asco por la vida tras el desengaño de Une saison en Enfer de Rimbaud.

De cualquier manera, en Francisco Villaespesa podemos descubrir esa angustia del paulatino decaer de su vida, de una extinción lenta:

Nuestra lámpara en medio de la sombra agoniza.

(De Salmodias del Corazón)

Publicado en La Pájara Pinta, nº 20, 2004. 
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