
LA RENOVACIÓN DE LA LÍRICA: EL PETRARQUISMO
1. La poesía lírica medieval


Según el temario propuesto para las Pruebas de Acceso a la Universidad, la parte esencial y nuclear de este tema estaría constituida por la poesía de Francesco Petrarca y por su influencia en otros importantes poetas gracias al denominado petrarquismo.


No obstante, y con miras a tener una visión más amplia de lo que representa el petrarquismo para la renovación de la lírica en Europa, nos ha parecido conveniente e interesante partir de la situación previa a dicha renovación. De ahí que comencemos este tema ofreciendo una breve panorámica de las principales muestras de la poesía lírica medieval, comenzando por la lírica trovadoresca provenzal hasta desembocar en el llamado Dolce Stil Nuovo, verdadera antesala de la poesía de Petrarca.

 
1.1. La lírica trovadoresca provenzal

En la región francesa de la Provenza, aparecieron unas manifestaciones de poesía lírica, entre los siglos XII y XIV. Esta poesía estaba compuesta en lengua occitana o provenzal por los trovadores, que eran poetas y músicos, que componían tanto los versos de las poesías como la música con la que iban a ser cantadas. Los encargados de darla a conocer al público eran los juglares, quienes eran hábiles en el canto y tañendo instrumentos musicales. Los trovadores no eran clérigos, sino seglares, que vivían en las ciudades o en los alrededores de las cortes de los reyes y en los palacios de los nobles.


Su temática principal gira en torno al amor cortés, en el que el poeta expresa su amor por una dama de alta clase social, a la que idealiza hasta el punto de convertirse en su vasallo. Es lo que se conoce con el nombre de vasallaje amoroso, pues el amor se concibe como un acto de servicio a la dama, a la que se considera un ser superior al que se rinde culto y homenaje: la dama es calificada como midons (“mi señor”), mientras que el poeta se llama a sí mismo om (“vasallo”).

Como consecuencia de la diferencia entre las clases sociales de los protagonistas, este amor es desinteresado e imposible. El amante expresa su admiración por la dama y las quejas por el desprecio de ella. Por tanto, la amada resulta inaccesible y el poeta sólo aspira a poder expresarle su amor y su sufrimiento amoroso. Habitualmente, la dama es una mujer casada, por lo que, si ella le corresponde, la relación ha de mantenerse en secreto; de ahí que el nombre de la amada se encubra mediante un seudónimo poético, que recibe el nombre de senhal. Además, junto a las figuras de la amada y del poeta enamorado, suele aparecer la del marido celoso.


La mayor expresión poética del amor cortés surge con el género llamado cansó (canción, de tema amoroso), aunque también son propios de esta lírica otros géneros como el alba (separación de los amantes con la llegada del amanecer), la pastorela (encuentro en el campo entre una pastora y un caballero), el sirventés (de carácter satírico, moralizador y, en ocasiones, político), la tensó (poema dialogado en el que dos poetas discuten sobre temas diversos) y el planh (lamento fúnebre por un gran personaje, generalmente un protector del trovador).


Esta lírica trovadoresca provenzal se cultivó, hasta bien entrado el siglo XIII, en las cortes de Alfonso II de Aragón y de Pedro II, conde de Barcelona.

 
1.2. La lírica gallegoportuguesa


Durante los siglos XIII y XIV, en la zona occidental de la Península ibérica, tuvo un gran auge esta poesía, compuesta en la lengua hablada en Galicia y Portugal, aunque no todos los poetas que la cultivaron habían nacido en esa zona geográfica. Tal es el caso, por ejemplo, del rey Alfonso X el Sabio (1221-1284), quien compuso en gallego sus conocidas Cantigas a Santa María, dedicadas a cantar y alabar milagros de la Virgen María.

La lírica gallego-portuguesa está influida por la lírica provenzal, gracias al Camino de Santiago. Sus principales manifestaciones son las siguientes:

· cantigas de amor. En ellas un caballero se lamenta por la ausencia o el desdén de su amada, una dama de alta condición, ante la que él se muestra como un vasallo. Tratan, por tanto, el mismo tema que aparecía en el amor cortés.

· cantigas de amigo. Están puestas en boca de una mujer, la cual expresa su lamento, su tristeza y su soledad a causa de la ausencia del amado. Estas cantigas recuerdan, tanto en su temática como en su estilo, a las conocidas jarchas mozárabes, compuestas desde principios del siglo X.
· cantigas de escarnio y maldecir. Se trata de sátiras y burlas contra ciertos personajes, describiendo vicios y defectos de la sociedad, especialmente de otros juglares. Están relacionados con el sirventés provenzal.

1.3. La poesía castellana
Con anterioridad al siglo XV, existió una lírica popular en lengua castellana, representada por cancioncillas de amor, de boda, de mayo, de vela, serranillas, etc. En ellas son frecuentes las estructuras paralelísticas y los estribillos, así como la métrica irregular, con predominio de los versos hexasílabos y octosílabos.
La composición más conocida es el villancico, poema que se caracteriza por la siguiente estructura:

a) Unos versos iniciales, que se van a repetir total o parcialmente, formando el estribillo.

b) Un conjunto de versos, normalmente cuatro, llamado mudanza.

c) Unos versos de enlace, uno de los cuales rima con algunos versos de la mudanza, y otro que rima con el estribillo, el cual recibe el nombre de verso de vuelta.

Desde el siglo XV algunos poetas cultos procedieron a recoger estas muestras de poesía popular en los llamados Cancioneros, que aparecieron a comienzos del siglo XVI

1.4.  El Dolce Stil Nuovo

Es una lírica amorosa que se desarrolla en Italia a partir del siglo XIII. El nombre procede del canto XXIV del Purgatorio, de la Divina Comedia de Dante Alighieri, quien utiliza el calificativo dolce por su musicalidad, y el de nuovo, porque representa un cambio en la temática y el estilo de la poesía provenzal.


El tema principal es el amor hacia una dama ideal, que es una especie de intermediaria entre el hombre y Dios, pues ella es como un ángel (donna angelicata), que, por su origen celestial, es objeto de un amor purísimo. De ahí que la culminación del amor surja después de la muerte, cuando los dos amantes sean espíritus puros, con un amor eterno.


El otro gran tema es la naturaleza, una naturaleza idealizada, con unos paisajes llenos de flores, árboles y aguas cristalinas. Se trata del conocido tópico del locus amoenus.


Los principales representantes de este estilo poético son el boloñés Guido Guinizelli (1230-1276), el florentino Guido Cavalcanti (1259-1300), junto con Dante Alighieri, quienes se inspiran en el amor cortés trovadoresco y en la poesía de San Francisco de Asís, el cual expresaba la relación armónica entre el hombre y la naturaleza. Al mismo tiempo, este tipo de poesía está relacionada con la filosofía del neoplatonismo y del aristotelismo.

La métrica más utilizada fue el soneto y la canción, compuestos en endecasílabos, y la balada, en heptasílabos.


Guido Guinizelli compuso la canción que dio fama inicial al movimiento, titulada Al cor gentil ripara sempre amore. Para él, el sentimiento amoroso va unido a la nobleza del alma, a las virtudes del corazón, al corazón gentil, y no a la idea de vasallaje amoroso. La amada estimula la disposición del amante para el bien y, de ese modo, le ayuda a acercarse a Dios, como intermediaria que es entre el enamorado y Dios.

Guido Cavalcanti es autor de la canción Donna mi prega, en la que plantea un amor que llena de tristeza al amante, a causa de la pasión no correspondida. El amor va unido, también, a la idea de la angustia, del abatimiento y de la muerte.

1.5. Dante Alighieri (1265-1321)

Es considerado el máximo representante del Dolce Stil Nuovo y el poeta que mejor representa la transición entre la poesía medieval y la renacentista. Dante es un poeta florentino que escribió tanto en latín como en italiano (dialecto toscano), así como literatura profana y cristiana.

En su vida hay dos hechos que le marcaron profundamente: el exilio de su tierra por motivos políticos y, sobre todo, su doble encuentro con la joven Beatriz, cuando Dante tenía 9 y 18 años. A ella dedicó un amor ideal, que se acabó transformando en veneración tras su muerte, y la convirtió en el motivo central de su poesía.


Su obra poética más conocida y relevante está compuesta en lengua toscana y se agrupa en dos obras: Vita nuova y Divina comedia.


La Vita nuova, compuesta entre 1292 y 1294, dos años después de la muerte de su amada Beatriz, a la que Dante había conocido con nueve años y de la que se enamoró profundamente. En esta obra se recoge una colección de textos en prosa y en verso -en los que habla del nacimiento de su amor por Beatriz y de la muerte de ésta-, que fueron compuestos por Dante en su juventud, así como algunos comentarios del propio autor sobre esas mismas composiciones. En este sentido, constituye una especie de autobiografía amorosa.

Beatriz es presentada como reflejo de Dios en la tierra, lo que hace que los ángeles y los santos pidan a Dios que la lleve consigo, porque el cielo está incompleto sin ella. Ella es la que inspira en Dante ese “dolce stil nuovo” del que habla en el Purgatorio y la que lo acompañará en su recorrido por el Paraíso.

La Divina Comedia fue compuesta entre 1307 y 1319. Se trata de un extenso poema narrativo en 100 cantos, dividido en tres grandes partes, en el que Dante relata su imaginario viaje por los tres reinos de ultratumba: Infierno, Purgatorio y Paraíso. A esta obra nos referimos en el apartado tercero de este libro.

2. El petrarquismo

2.1. Petrarca y el Cancionero

Francesco Petrarca (1304-1374) es un poeta florentino que tuvo que huir de Florencia por razones políticas. Vivió durante un tiempo en Avignon (Francia), en donde conoció a Laura, hacia 1327. Cuando ella murió, en 1348, a causa de la peste, Petrarca se sumió en una profunda crisis espiritual.


Fue un gran admirador de los autores grecolatinos y, de ese modo, se convirtió en un precursor del Renacimiento.


Su fama literaria se debe a su poesía escrita en lengua toscana: los Triunfos y el Cancionero.


Los Triunfos es un poema alegórico, escrito en tercetos encadenados, en el que describe los diferentes estados por los que pasa el ser humano: triunfo del amor, de la castidad, de la muerte, de la fama, del tiempo y de la eternidad.


El Cancionero está compuesto por 317 sonetos, 29 canciones, 9 sextinas, 7 baladas y 4 madrigales. Su tema central es el amor, no correspondido, por su amada Laura.


Tradicionalmente, el Cancionero se suele dividir en dos partes: 

· Rimas en vida de Laura (rime in vita de Madonna Laura). En esta primera parte, Petrarca refleja sentimientos tales como la pasión, la alegría, el sufrimiento, la desesperación y la soledad. Todos ellos motivados por una mujer idealizada que despierta en él deseos puramente humanos. 


Esto es así porque Laura ya no es esa “donna angelicata” de Dante, aunque siga poseyendo el carácter de inalcanzable, que era propio de la lírica trovadoresca provenzal y del Dolce Stil Nuovo.


Aparecen las alabanzas a la belleza de la amada, con especial atención a sus bellos ojos, su bello gesto y sus cabellos dorados. Al mismo tiempo que alaba la virtud de la amada, se queja y se lamenta por el deseo que siente por ella y que no es correspondido.

· Rimas tras la muerte de Laura (rime in norte de Madonna Laura). Aquí encontramos las quejas del poeta tras la muerte de la amada. Ella ahora goza de la presencia divina y, por ello, el poeta ve en su amor el camino de la salvación de su alma, pues ahora se arrepiente de la pasión experimentada hacia ella. El poeta piensa que la amada, desde el cielo, puede interceder en su favor.

2.2. Características del petrarquismo


Petrarca influyó notablemente en la poesía europea renacentista, con la elaboración de un tipo de poesía lírica relacionada con la expresión del amor, el llamado petrarquismo, y con unas características que podríamos sintetizar en las siguientes: 

· Empleo de una temática propia del amor cortés medieval. Se ofrece un canto idealizado a la dama, que incluye el desamor, el lamento, la tristeza y la muerte. Pero el amor sobrevive más allá de la muerte.

· Expresión de sentimientos personales, en ocasiones contradictorios, como resultado del enfrentamiento entre unos sentimientos espirituales y otros físicos y carnales. De ahí surge la alegría y la felicidad, pero también la soledad, la pena, la desesperación, el dolor y la muerte. 
· Neoplatonismo. Es decir, un modo de entender la vida que implica la idealización de la dama y de la naturaleza. La dama tiene cabellos de oro, ojos claros, piel blanca y sonrosada, labios rojos, etc., y el amor es propiciado por la presencia de un lugar solitario y agradable (locus amoenus).
· Incorporación de motivos y recursos grecolatinos, como son la mitología, el ambiente bucólico y pastoril, las escenas alegóricas. Además de cómo un mero elemento decorativo, la mitología suele ser utilizada para ejemplificar los sentimientos y las emociones del poeta.
· Los poemas se suelen agrupar en forma de cancioneros, integrando así toda una historia y experiencia amorosa.

· Uso de nuevas formas métricas, con predominio del endecasílabo y el heptasílabo y de estrofas como el soneto, la estancia, la canción, la égloga, el madrigal, la sextina.

· Abundancia de figuras retóricas: metáforas, símiles, aliteraciones, símbolos, etc. Entre esos símbolos, podemos destacar los referidos a diversos ámbitos:

a) ámbito humano: el peregrino de amor, el enamorado como viajero o navegante, los tópicos de la belleza femenina.

b) ámbito vegetal: hiedra, olmo, laurel, rosa, azucena.

c) ámbito animal: el perro abandonado.

d) ámbito celestial: sol, estrellas.

e) mundo mineral: mármol, perlas, rubíes, oro.

f) fenómenos naturales: nieve, luz, ríos, fuego, tormenta, el aura (viento suave y grato).

3. Otros poetas del siglo XV


3.1. François Villon (1431-1463). Poeta francés, maestro en Artes por la universidad de París, quien frecuentó los ambientes más bajos de la ciudad  parisina y llegó a matar a un clérigo en el transcurso de una pelea, por lo que se vio obligado a huir de París, en 1455. Años después, tras varios robos y pendencias, fue condenado a la hora, aunque la sentencia le fue conmutada por la pena de diez años de destierro.


Sus poesías fueron publicadas póstumamente con el título de Testamento. En ellas se pueden encontrar temas muy diversos: desde la devoción mariana, pasando por los recuerdos de su juventud depravada y por la parodia del amor cortés, hasta llegar al tema del paso del tiempo y la cercanía de la muerte. 

Una de sus poesías más conocidas es la elegía titulada “Balada de las damas de antaño”, en la que aparecen temas tan conocidos como el de la fugacidad de la vida y el tópico del ubi sunt?

3.2. Ausias March (1397-1459). Poeta valenciano, autor de 128 poesías, cuyos poemas se centran en la temática amorosa y en la filosófico-religiosa y pueden ser clasificados en cuatro grandes grupos: cantos de amor, cantos de muerte, cantos morales y cantos espirituales.


 En su poesía amorosa se aprecia una cierta influencia de la poesía trovadoresca provenzal, especialmente en el uso de algunas imágenes y tópicos amorosos, aunque también es muy evidente la presencia de elementos procedentes de Dante y de Petrarca.


Además, en su poesía se observa una gran preocupación por la salvación del alma, como consecuencia de la influencia filosófica de Santo Tomás de Aquino. Esta preocupación aparece unida al tema amoroso, ya que, para March, la mujer es un ser puramente humano que suscita el deseo del hombre y, por tanto, es capaz de arrastrar al poeta a la condenación de su alma. De ahí que, una vez muerta la dama y desaparecido el deseo físico, el amor del poeta se purifique y se haga más racional y menos sensual.

La más alta cumbre de su poesía religiosa la constituye el Canto espiritual, en el que el poeta suplica a Dios que le llegue pronto la muerte, una vez que ya se ha librado del pecado y su alma se encuentra preparada para alcanzar la salvación.

3.3. La poesía castellana en el siglo XV.


La influencia de Dante y de Petrarca se deja notar en algunos poetas castellanos, entre los que destaca la figura de Íñigo López de Mendoza (1390-1458), más conocido como el Marqués de Santillana. A él se debe la autoría de la Comedieta de Ponza, un poema alegórico basado en el desastre sufrido por el rey Alfonso el Magnánimo, en el que, entre otros motivos, encontramos la presencia del tópico horaciano del beatus ille y la influencia de Dante, que también está presente en otra obra suya, el Infierno de los enamorados.

No obstante, lo más relevante de su obra, en lo que a influencia italiana se refiere, son sus cuarenta Sonetos fechos al itálico modo, en los que, sin demasiada fortuna, intenta adaptar a la poesía española la estrofa italiana del soneto, tomando como modelo a Petrarca.


Al mismo tiempo, el Marqués de Santillana es autor de otra importante obra más popular, en metros tradicionales castellanos, como son las canciones, los villancicos y las famosas serranillas. En estas últimas, el poeta convierte en protagonistas a vaqueras, pastoras y mozas villanas, a las que trata como si fueran damas, con delicadeza y afecto, a diferencia de los que sucedía en las pastorelas provenzales y, también, en las serranas de otros escritores españoles como, por ejemplo, el Arcipreste de Hita, en su Libro de buen amor.

Otro poeta del siglo XV que merece ser mencionado es Jorge Manrique (1440-1479), un joven soldado y poeta que murió muy joven en el transcurso de una operación militar al servicio de la reina Isabel la Católica. Autor de poemas amorosos en los que resulta evidente la presencia de los tópicos del amor cortés, Manrique es famoso por sus conocidas Coplas a la muerte de su padre, escritas como una elegía tras la muerte de su padre, el maestre don Rodrigo Manrique.

Esta obra, que es uno de los mejores ejemplos de los plantos medievales, presenta los temas propios de este tipo de composiciones poéticas: el desprecio por el mundo y las cosas materiales, la fugacidad de la vida, el poder igualatorio de la Muerte y el influjo de la Fortuna. Ahora bien, la originalidad de las Coplas reside en el hecho de que el poeta no habla de la muerte de un rey o de un noble poderoso, como era habitual en los plantos, sino en que llora una muerte cercana y muy sentida, la de su propio padre, lo que hace que todos esos tópicos medievales aparezcan teñidos de un importante componente lírico. 
4. Las influencias del petrarquismo: la lírica renacentista

4.1. La lírica italiana
En Italia el petrarquismo tuvo su continuación en poetas como Pietro Bembo (1470-1547) y Jacobo Sannazaro (1456-1530), entre otros.

Del primero de ellos destacamos sus Rimas, obra compuesta en su mayoría en sonetos de innegable influencia petrarquista, en la que Bembo ofrece una poesía caracterizada por el cuidado de sus versos, la musicalidad de los mismos y la elegante adjetivación, que contrasta con una aparente falta de sentimientos personales que da a su poesía un cierto aire de frialdad emotiva.

Por su parte, Jacobo Sannazaro es conocido, sobre todo, por su Arcadia, obra que es considerada como el inicio de la literatura pastoril y que está compuesta por un conjunto de églogas mezcladas con pasajes en prosa, todo lo cual le confiere ese aspecto de novela que la convertirá en el modelo de la futura novela pastoril. En sus elegantes e idílicas églogas se puede apreciar el influjo de las églogas latinas de Dante y de Petrarca.
4.2. La lírica francesa

En la lírica renacentista francesa destaca Pierre Ronsard (1524-1585), el autor más conocido del grupo poético conocido como La Pléyade. Este grupo de poetas tenía una común admiración por los clásicos y por Petrarca, del que toman temas y recursos técnicos: imágenes, símbolos, métrica, etc.


Su libro más conocido, Los amores, es una colección de sonetos amorosos de imitación petrarquista, dedicados a tres mujeres (Casandra, María y Elena) y caracterizados por la melancolía, por la fugacidad de la vida, por el miedo a la muerte y por la invitación al carpe diem horaciano.


Otras obras suyas son Odas (influidas por el poeta latino Horacio), Himnos (dedicados a temas diversos, entre ellos filosóficos, religiosos y políticos) y Sonetos para Helena (inspirados en una dama de compañía de Catalina de Médicis).

4.3. La lírica portuguesa

El gran poeta renacentista portugués es Luis de Camoens (1524-1580), quien escribió libros en español y en portugués. Es autor de hermosos y muy cuidados sonetos amorosos de inspiración petrarquista, marcados por una melancólica tristeza –tan característica de los portugueses-, junto con otros poemas de corte tradicional y popular, compuestos en metros antiguos. 


No obstante, su obra más conocida es un poema épico en diez cantos titulado Os Lusiadas (Los portugueses), dedicado a cantar la gesta del descubridor Vasco de Gama, quien, doblando el hoy llamado cabo de Buena Esperanza, consiguió llegar hasta la India. En esta obra, cargada de muchos elementos mitológicos, se atribuye a Ulises la fundación de Lisboa, ciudad que se había llamado Olissipo.
4.4. La lírica española

Los introductores del petrarquismo en España fueron Juan Boscán y Garcilaso de la Vega, a los que siguieron otros autores como Gutierre de Cetina (el autor del célebre madrigal Ojos claros serenos) o Fernando de Herrera.

Ya en el siglo XVII, encontramos una clara influencia petrarquista en autores barrocos que cultivan la lírica amorosa, como Quevedo y Lope de Vega. En el caso de este último, podemos encontrar influencia de Petrarca en sus Rimas (1602); en cambio, en obras posteriores, como las Rimas humanas y divinas del licenciado Tomé de Burguillos (1634) parodia los tópicos más frecuentes del petrarquismo.

En el siglo XIX, con el Romanticismo, destaca, especialmente, Gustavo Adolfo Bécquer, con sus conocidas Rimas.
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