6. SIMBOLISMO Y POESÍA PURA

1. Introducción

En las últimas décadas del siglo XIX asistimos a una reacción contra la concepción utilitaria de la literatura que había preconizado el Realismo. Reacción especialmente significativa en el ámbito de la poesía, género literario que había quedado relegado por los escritores realistas y naturalistas, mucho más inclinados al cultivo de la novela y del teatro. De este modo, se van sentando las bases de la futura poesía del siglo XX, partiendo de una visión más idealista y posromántica de la literatura, en general, y de la poesía, en particular.
Esa búsqueda de la modernidad poética se basa en una serie de novedades que podemos sintetizar en las siguientes:

· Reacción frente al Realismo en el terreno artístico y frente el Positivismo filosófico.

· Reacción contra las costumbres burguesas, a las que tachan de conformistas y conservadoras, y defensa de una vida más moderna, revolucionaria y aventurera.

· Fuerte individualismo, que les lleva a defender la rebeldía, la libertad, la vida bohemia, el desarraigo social y el idealismo. Ello hace que algunos de estos escritores se inclinen hacia el alcohol y las drogas.
· Consecuencia de lo anterior es la defensa de la libertad de creación del artista. En este sentido, algunos escritores se consideran verdaderos genios, refinados y elegantes, lo que permite hablar de la estética del dandismo. Por el contrario, otros se consideran personas marginadas, rechazadas y, en cierto modo, malditas; es lo que se conoce con el nombre de malditismo.

· Se defiende la idea de que la principal finalidad del arte es la búsqueda de la belleza, lo que se ha dado en llamar el arte por el arte.

· En este sentido, los poetas modernos buscan más sugerir que reproducir la realidad. De ahí el uso predominante de las imágenes, las metáforas y los símbolos.

Las principales corrientes estéticas representativas de esta voluntad innovadora en poesía tienen lugar en Francia, y son conocidas con los nombres de Parnasianismo y Simbolismo. A ellas se podría añadir, también, la denominada Decadentismo.

2. El Parnasianismo
Se da el nombre de Parnasianismo a un estilo poético surgido en Francia a partir de 1861, cuando un grupo de poetas se reúnen en torno a Téophile Gautier y Leconte de Lisle y a la revista El Parnaso contemporáneo, en la que llegaron a colaborar unos noventa poetas.

Fieles al lema de “el arte por el arte” y al rechazo del compromiso social y político, los parnasianos se caracterizan por la búsqueda de la perfección formal, el culto a la belleza y la defensa de una poesía serena, equilibrada, que haga oídos sordos a los sentimientos personales y a los problemas de la sociedad. 
Así, el poema deja de ser un medio para expresar la intimidad del autor, para dar mayor importancia a los elementos relacionados con la técnica y el rigor artístico, pues lo que se busca, ante todo, es la perfección de la forma y el culto a la belleza plástica.
Igualmente, los parnasianos buscan su principal fuente de inspiración en los elementos arquitectónicos, escultóricos y pictóricos, así como en la historia antigua, la cultura clásica, la India, la España del Siglo de Oro y la Francia del siglo XVIII. A todo ello se une el gusto por lo exótico y refinado, por ejemplo, el arte chino y japonés.
Además, en los poemas parnasianos es muy habitual la presencia de faunos, bacantes, elefantes, cisnes, porcelanas, palacios, jardines, columnas, templos orientales, etc.

Una de sus estrofas preferidas fue el soneto, al que se intenta dotar de unos finales sorprendentes como cierre del mismo.

El principal representante de los poetas parnasianos fue Charles Leconte de Lisle (1818-1894), autor de Poemas antiguos, inspirados en la antigüedad clásica. Uno de sus mayores méritos consiste en haber sido un precursor de Baudelaire y de los poetas simbolistas, así como del Modernismo hispánico.
3. El Decadentismo

El Decadentismo es una corriente artística y literaria que tuvo su origen en Francia en las dos últimas décadas del siglo XIX, coincidiendo con la derrota de los movimientos revolucionarios de 1848 y con la crisis de la sociedad europea de los últimos años de ese siglo. El Decadentismo se desarrolló por casi toda Europa y algunos países de América a partir de la década de los ochenta.

La revista Le Décadent, fundada en 1886 por Anatole Baju, fue el medio de expresión de este movimiento.
Literariamente, el Decadentismo tuvo su inspiración en las doctrinas poéticas posrománticas, denominándose decadentes a todos aquellos escritores ligados a la herencia espiritual o formal de Baudelaire,  quien es considerado, junto con Edgar Allan Poe, como uno de los precursores de este movimiento. 
Otro de los poetas vinculados al Decadentismo es Paul Verlaine, quien afirmaba ser el imperio de la decadencia. Una de sus obras más representativas de esta estética es Los poetas malditos (1884), en la que Verlaine reivindica la figura del poeta olvidado, marginado y proscrito por la sociedad.
El Decadentismo presenta, entre otras, las siguientes características:
· Se sustituye la propensión a la pintura y la escultura de los parnasianos por el gusto por la música.

· Exaltación del heroísmo individual, manifestando un sentimiento de superioridad, de seres elegidos, frente a la moral y las costumbres burguesas.
· Se consideran unos incomprendidos, lo que les lleva a sumirse en el pesimismo, la tristeza, el hastío y la melancolía. Asimismo, se refugian en el mundo del inconsciente y, en ocasiones, en los llamados paraísos artificiales, como las drogas y el alcohol.
· Se admira todo aquello que tenga un gusto a decadencia y por ello se fijan en aquellos acontecimientos históricos que representan el final de una época.

· Se intenta sustituir la realidad por el sueño de la realidad; es decir, por una realidad soñada, imaginada.

· Muestran una clara preferencia por los asuntos relacionados con el erotismo y el sexo: homosexualidad, incesto, masoquismo, animalismo (faunos, centauros),  prostitución, etc.

Algunos de los escritores y obras más significativos del movimiento decadente son el francés Joris Kart Huysmans, con su novela A contrapelo; el inglés Oscar Wilde, con El retrato de Dorian Grey, y el italiano Gabriele D´Annunzio, con El placer.
Y también se puede hablar de una cierta relación del decadentismo con el Modernismo español e hispanoamericano, sobre todo en las primeras creaciones de autores como Rubén Darío, Juan Ramón Jiménez, Ramón María del Valle-Inclán o Antonio Machado, entre otros.
4. El Simbolismo

El Simbolismo es el gran movimiento poético de finales del siglo XIX. Nacido en Francia e inspirado en un soneto de Baudelaire titulado “Correspondencias” -incluido en su libro Las flores del mal y en el que habla de que el hombre atraviesa la naturaleza “entre bosques de símbolos”-, tuvo como sus principales representantes a Verlaine, Rimbaud y Mallarmé.
Se considera que la fecha de comienzo del simbolismo es 1886, año en que se publica el “Manifiesto del Simbolismo”, de Jean Moréas, quien definió este nuevo estilo como «enemigo de la enseñanza, la declamación, la falsa sensibilidad y la descripción objetiva». En ese mismo año Verlaine publica las obras de Rimbaud y aparecen obras de Mallarmé y de otros escritores simbolistas.

El Simbolismo es un estilo esencialmente poético que comparte con el Parnasianismo y el Decadentismo la reacción contra el Realismo y el Naturalismo. Pero, a diferencia de los parnasianos, los simbolistas no se muestran contrarios a la sentimentalidad  y al reflejo de la intimidad, propios de los autores románticos, ni tampoco consideran al poeta como un inadaptado social.
En síntesis, las principales características de los poetas simbolistas son las siguientes:

· Se concibe la poesía como algo misterioso, intentando no reflejar la realidad de manera objetiva ni directa, sino buscando hacerla a través de las sugerencias que permiten las imágenes, los símbolos y las intuiciones.
· Niegan la función social y el valor utilitario de la poesía, ya que de lo que se trata es de representar los misterios que esconde la realidad, así como la intimidad y las emociones del poeta.

· Buscan la renovación formal de la poesía. Para ello, abandonan la métrica tradicional y cultivan el verso libre, el poema en prosa y las asociaciones libres de ideas.
· También utilizan procedimientos técnicos tales como las repeticiones de palabras, los paralelismos y, especialmente, las sinestesias. En este sentido, conviene recordar que la sinestesia consiste en la asociación de un objeto percibido a través de un sentido con la impresión que se recibe a través de otro sentido: “perfumes verdes”, “truenos dorados”, etc.
· Conceden una importancia capital a la música, la cual influirá en el ritmo y la musicalidad de sus versos y en la sugerente sonoridad de las palabras empleadas.
5. El Parnasianismo y el Simbolismo en Francia
5.1. Charles Baudelaire 
Charles Baudelaire (1821-1867) fue un poeta francés precursor del Simbolismo y uno de los poetas más importantes del siglo XIX y XX. Su forma de concebir la vida encaja a la perfección con la condición de “poeta maldito”, término acuñado por Paul Verlaine para referirse a aquellos escritores que se desmarcan de la sociedad en que viven y muestran una actitud de rebeldía, desorden y provocación.
En este sentido, Baudelaire vivió de lleno la vida bohemia parisina y la de los bajos fondos, en permanente contacto con el mundo del hachís y de la prostitución, lo que le llevó a una penosa situación económica y de salud: contrajo la sífilis y sufrió una parálisis cerebral, que sería la causante de su muerte.
En su trayectoria poética existe una continua evolución, que le lleva a compartir rasgos estilísticos con movimientos estéticos tales como el Romanticismo, el Parnasianismo y el Simbolismo.

La aparición en 1857 de su obra Las flores del mal representó un momento fundamental para la poesía moderna, a pesar de las acusaciones de inmoralidad con la que fue recibida su publicación.

En dicha obra, que se estructura en seis apartados con títulos distintos, se aprecian los temas fundamentales de la poesía de Baudelaire, como son:

· El llamado spleen, vocablo inglés con el que se define un estado de tedio, hastío y apatía, motivado por la insatisfacción que provoca la realidad cotidiana.

· Esta angustia vital lleva al poeta a huir de la realidad, refugiándose en el alcohol y las drogas.

· Igualmente, el ambiente ciudadano, especialmente el de París, le sirve como lugar de evasión, pues en ella el poeta se confunde con la multitud y ello le permite olvidar la angustia que siente.
· También refleja la pugna entre el bien y el mal, profundizando en el mundo del vicio, la perversión y el sexo, tal y como aparece en la parte del libro que da título al mismo, “Las flores del mal”.

· La muerte como forma última de evasión, como consuelo y como esperanza final.

Además, de Las flores del mal, Baudelaire es autor del libro Pequeños poemas en prosa, también conocido como El spleen de París. Escrito en prosa poética, recoge la realidad de la ciudad parisina, en sus múltiples aspectos y ambientes, y la melancolía y la miseria. 


5.2.  Paul Verlaine
Paul Verlaine (1844-1896) mantuvo una apasionada y tormentosa relación amorosa con el joven poeta Rimbaud, al que hirió de un disparo cuando éste intentó abandonarlo. Tras su estancia en la cárcel, se convirtió al catolicismo, lo cual no sirvió para apartarlo totalmente de la vida desordenada que siempre llevó.
Sus obras más conocidas son Fiestas galantes (1869) y Romanzas sin palabras (1874). La primera de ellas ofrece un mundo decadente y voluptuoso, representado por paisajes otoñales, parques abandonados, hojas muertas, estatuas abandonadas y ruinosas, amores decadentes, etc. En la segunda, relata su relación con el poeta Rimbaud.
Pero el principal mérito de Verlaine radica en la musicalidad de su poesía, en la sensualidad de la misma, en la sencillez de su lenguaje y, especialmente, en el conjunto de símbolos e imágenes asociados al tema de la melancolía.

5.3.  Stephan Mallarmé
Stephan Mallarmé (1843-1898) fue un profesor de inglés y un poeta obsesionado con los temas existenciales, como la soledad y la muerte.

Igualmente, se mostró siempre preocupado por la perfección formal de su poesía, para lo cual recurría a un constante proceso de depuración del lenguaje y al simbolismo, lo que conduce a su poesía al hermetismo y a la ambigüedad.
Bajo el título general de Verso y prosa se recoge su escasa obra publicada, en la que destacan los poemarios Herodías y Siesta de un fauno, así como su libro de prosa Divagaciones.

5.4.  Arthur Rimbaud
Arthur Rimbaud (1854-1891) fue un poeta precoz, pues empezó a escribir a los 10 años, pero también fugaz,  ya que dejó de escribir a los 21, para dedicarse a una vida de aventura y de viajes, que incluso le llevó a traficar, desde Abisinia, con marfil, armas y esclavos.
También hay que destacar la relación amorosa que mantuvo durante varios años con el poeta Verlaine, a la que ya nos hemos referido anteriormente.

Según Rimbaud, el poeta ha de ser una especie de vidente, en busca de lo desconocido y lo misterioso, de la alucinación y de lo irracional.

De las tres obras que escribió, las dos más interesantes son Una temporada en el infierno (1873) e Iluminaciones (1886). La primera de ellas presenta una serie de poemas autobiográficos, satíricos y de denuncia acerca de la vida burguesa, la religión y la patria. En Iluminaciones, el poeta continúa en esa misma línea argumental, pero con un estilo mucho más libre que incluye prosas poéticas.
6. La renovación en España: El Modernismo
Las influencias del Parnasianismo y del Simbolismo llegarán a España hacia 1888, de la mano del escritor nicaragüense Rubén Darío, quien en esa fecha publicó Azul, uno de los libros capitales para el desarrollo del Modernismo, junto con la aparición de su siguiente obra, Prosas profanas y otros poemas (1896).
Con este nombre se intentó calificar, de forma despectiva, a los escritores e intelectuales que promovieron la renovación estética a finales del siglo XIX, y que tiene un carácter irracional y antirrealista, como expresión de la llamada crisis finisecular. 
El Modernismo representa en nuestras letras la poesía moderna y se caracteriza, entre otros, por los siguientes rasgos: 

· Gusto por los ambientes refinados, exuberantes y palaciegos, donde desfilan princesas, hadas, personajes mitológicos, etc.

· Predilección por lo clásico, lo medieval, el Renacimiento y la Francia del siglo XVIII. 

· Gusto por los países exóticos y lejanos, como los orientales y los nórdicos.  

· Se busca la evasión por medio del arte y de la belleza, presentando un universo de princesas, escenas mitológicas, ninfas, faunos, cisnes, pavos reales, bellos estanques y jardines, joyas y piedras preciosas, instrumentos musicales, etc.

· Enriquecimiento del vocabulario mediante el uso de cultismos, neologismos, arcaísmos, extranjerismos, sinestesias, etc.

· Búsqueda de la musicalidad y el ritmo gracias a recursos como las anáforas, los paralelismos, las antítesis, las aliteraciones y las onomatopeyas.
· Incorporación de metros tales como los versos eneasílabos, dodecasílabos, alejandrinos, y viejas estrofas, como la cuaderna vía.

· Igualmente, se realizan cambios en las estrofas tradicionales como el soneto, y se cultiva el verso libre o los poemas en prosa.

· Junto con todo ello, la expresión de los sentimientos personales se carga de melancolía, lo que propicia la aparición de escenas otoñales, crepusculares y decadentes.
Además del mencionado Rubén Darío, otros cultivadores destacables del Modernismo son Manuel Machado y Eduardo Marquina. Igualmente, cabe citar las etapas iniciales de otros escritores como Antonio Machado, Valle-Inclán y Juan Ramón Jiménez.
7. Las literaturas de vanguardia

Con el nombre de literaturas de vanguardia o de vanguardismos se designa a un conjunto de movimientos artísticos surgidos a principios del siglo XX y que se caracterizan por la ruptura con las formas artísticas tradicionales. 

Coincidiendo con la Primera Guerra Mundial, se acuña el término vanguardia para referirse a las manifestaciones artísticas y culturales situadas en el terreno de la experimentación y la innovación artística, que intentan superar la crisis en la que se habían sumido algunos movimientos anteriores, como, por ejemplo, el Simbolismo y el Modernismo.

El resultado de esa voluntad innovadora fue la aparición de un gran número de movimientos de vanguardia, cada uno de ellos con sus peculiaridades propias y, generalmente, con una vida bastante efímera. No obstante, podemos hablar de una serie de características comunes a todos esos movimientos, empezando por la actitud provocadora y el desprecio hacia todo lo anterior, tanto en los aspectos formales como en los temas.

Igualmente, se lucha contra la tradición, defendiendo el ejercicio de la libertad individual y la innovación, así como la audacia y la originalidad.

En consecuencia, se publicaron distintos manifiestos en los que se atacaba todo lo producido anteriormente, se reivindicaba lo original, lo novedoso, lo lúdico, desafiando los modelos y valores existentes hasta el momento, incluso los movimientos vanguardistas anteriores en el tiempo. Y surgen los llamados ismos: Futurismo, Dadaísmo, Cubismo, Ultraísmo, Creacionismo, etc.

En la literatura, y concretamente en la poesía, el texto se realizará a partir de la simultaneidad y la yuxtaposición de imágenes, metáforas y símbolos. Se rompe con la estrofa, la puntuación, la métrica de los versos, la sintaxis, alterando por completo la estructura tradicional de las composiciones. Y, gracias a Guillaume Apollinaire, surge el caligrama, un tipo de poema escrito de tal modo, que imita en la disposición formal de sus versos las imágenes de aquellos elementos a los que se refiere el poema: una paloma, una fuente, una corbata, etc.
Este tipo de movimientos vanguardistas tiene mucho que ver con lo que José Ortega y Gasset calificó en 1925 con el rótulo de la deshumanización del arte, dado que no existía una preocupación por reflejar los sentimientos y las pasiones humanas, sino que más bien se trataba de conseguir un arte intelectual y minoritario, que, en cierto modo, representaba una continuidad de los planteamientos del arte por el arte. 

De entre todos esos movimientos vanguardistas, hay que destacar, por una parte, al Creacionismo y al Ultraísmo, los cuales convivieron a lo largo de unos mismos años y entre los que existe un amplio nivel de interrelación, hasta el punto de que algunos críticos los engloban bajo el rótulo de movimiento ultra.
Una fecha capital en el desarrollo de ambos movimientos es el año 1918. En ese año se publica el primer manifiesto ultraísta, entre cuyas firmas aparece la de quien es considerado como uno de sus cultivadores y su principal teórico, Guillermo de Torre. También en 1918 llega a España el poeta chileno Vicente Huidobro, a quien se considera el iniciador del Creacionismo. 
Así pues, podemos afirmar que Creacionismo y Ultraísmo coinciden en sus rasgos más llamativos, como son:
· La sobrevaloración de la metáfora, con la creación de asociaciones audaces y visionarias, a veces de forma múltiple.

· La desaparición de la rima y de los nexos sintácticos, en busca de un ritmo mudable y no sujeto a pautas fijas.

· El empleo de neologismos atrevidos y de hipérboles un tanto insólitas.

· El uso de una ortografía arbitraria que, entre otras cosas, suprime las mayúsculas y los signos de puntuación. Estos últimos son sustituidos por una serie de espacios en blanco y por las alineaciones quebradas de los versos, incluso en forma de figuras geométricas.

· Se buscan nuevos temas, para lo cual se proscribe lo subjetivo, lo sentimental y lo erótico, y se busca la inspiración en el mundo de la técnica y de la ciencia, pero presentados de una forma sorprendente.

· Se rechaza lo anecdótico y lo descriptivo y se busca lo que llaman la “imagen creadora”, ya que, según Huidobro, el poeta es un pequeño Dios que puede crear un poema como la naturaleza crea un árbol.

Estos dos movimientos tuvieron una amplia difusión en la poesía de habla hispana y entre sus cultivadores hay que destacar a los españoles Guillermo de Torre (1900-1971), Juan Larrea (1895-1980) y Gerardo Diego (1896-1987), así como al chileno Vicente Huidobro (1893-1948) y al argentino Jorge Luis Borges (1899-1986).
Por otro lado, no podemos dejar de hablar del que es considerado como el gran movimiento vanguardista: el Surrealismo, cuyo contenido programático fue expuesto por André Breton (1896-1966) en su Manifiesto del surrealismo, en 1924.
La idea fundamental que defiende el Surrealismo es la liberación total del ser humano, frente a la opresión de la burguesía y del Estado, lo que lleva a muchos autores surrealistas a inclinarse hacia las teorías del Marxismo.
De ahí que, frente a lo que había caracterizado a anteriores movimientos vanguardistas, la estética surrealista dé cabida a problemas de tipo social, existencial y religioso.

Entre sus características más relevantes, destacamos las siguientes:

· Cultivo de la escritura automática, dando rienda suelta a las palabras que surgen espontáneamente, sin ordenar el discurso desde un punto de vista lógico.

· Ello lleva implícito que afloren libremente las ideas que hay en el mundo de los sueños y en el subconsciente, con lo que aparece una nueva realidad, la del superrealismo o surrealismo; es decir, la que está más allá de la realidad. En este sentido, se concede gran importancia a la teoría del psicoanálisis de Sigmund Freíd.
· Por tanto, existe una preferencia por lo misterioso, lo irracional, lo absurdo, lo onírico y lo violento. Ello hace que las metáforas y las imágenes utilizadas no siempre respondan a una asociación lógica, sino que más bien son fruto del azar o del capricho del poeta.
· En el tratamiento de todos esos temas predomina un tono pesimista, angustiado y de rebeldía, así como una ruptura del orden lógico en la exposición de los mismos.

A la estética surrealista se adscribieron autores como los franceses André Breton (1896-1966), Paul Elouard (1895-1952) y Louis Aragon (18997-1982); los españoles Vicente Aleixandre (1898-1984), Federico García Lorca (1898-1936), Luis Cernuda (1902-1963) y Rafael Alberti (1902-1999), y los hispanoamericanos César Vallejo (1892-1938) y Pablo Neruda (1904-1973).
8. La poesía pura
En los primeros años del siglo XX se puede hablar de la existencia de una corriente “postsimbolista” llamada poesía pura. Se trata de  una corriente poética que presta más atención a la forma que a los sentimientos y que elabora una poesía en la que se propone la introspección y la reflexión acerca del poder del lenguaje. 

Su rasgo más característico es la utili​zación de un lenguaje ajeno a la lógica, lo que posibilita que los poemas puedan presentar un significado ambiguo y múltiple. Por ello, el lector debe dejarse llevar por la sugestión que le despiertan las palabras y las imágenes empleadas por el poeta. De ahí que se pueda hablar de una poesía hermética, que busca la expresión de lo esencial, lo trascendente y lo metafísico.
La poesía pura se puede considerara como una continuación y una evolución de los movimientos vanguardistas anteriores, con los que comparte, por ejemplo, el rechazo del Modernismo y el gusto por la metáfora.

Lo que ocurrió fue que, después de los excesos cometidos por algunos vanguardistas, se hizo necesaria una “depuración” que llevara al equilibrio y a devolver a la poesía el lirismo del que se la había despojado. Por eso, se considera que es necesario eliminar de la poesía todo lo que no sea lírico, incluyendo una contención de las emociones y los sentimientos.

En la poesía pura se huye de las palabras rebuscadas, exóticas o preciosistas y se despoja al lenguaje de la ornamentación retórica. No obstante, se usa con frecuencia la metáfora.

Al mismo tiempo, se tiende a simplificar al máximo las conexiones gramaticales y los nexos sintácticos, para dotar al poema de una mayor concentración y una mayor rapidez.
Se concede, igualmente, una gran importancia a la adjetivación, pues se considera que el adjetivo establece con el sustantivo una relación nominal entre dos realidades. Así se explican expresiones tales como “ahínco cabizbajo”, “beato sillón” o “atónita luz”, empleadas por Jorge Guillén.

Se vuelven a utilizar estrofas clásicas como el soneto, la décima, la silva y la octava.
9. Principales representantes de la poesía pura


9.1. Francia: Paul Valéry
Paul Valéry (1871-1945) es considerado como uno de los mayores representantes de la poesía pura, con la publicación de El cementerio marino (1920), un extenso poema escrito en versos elegantes y de estilo clásico. Para Valéry, el trabajo del poeta es similar al del orfebre, pues busca la perfección formal despojando a su obra de todo lo accesorio y retórico.

9.2. Inglaterra: William Butler Yeats
El irlandés William Butler Yeats (1865-1939) escribe una poesía que gira en torno a dos motivos centrales. En un primer momento, lucha por la defensa de la identidad nacional y la independencia de Irlanda frente a Inglaterra. Muestra un gran interés por las leyendas y el folclore de su tierra, como ocurre en El viento entre las cañas (1899).

Posteriormente, ya en su madurez, su poesía se centra en las preocupaciones espirituales y en los misterios psíquicos y sobrenaturales. Buen ejemplo de ello es La torre (1928), en donde recoge sus preocupaciones intelectuales y místicas y su nostalgia del pasado. 


9.3. Norteamérica: Thomas Stearns Eliot

T. S. Eliot (1888-1965), fue un aristócrata norteamerica​no, ensayista, poeta y dramaturgo, que obtuvo la nacionalidad inglesa. En su obra poética La tierra baldía (1922), ofre​ce un panorama desolador de la Europa posterior a la primera guerra mundial y reflexiona sobre el destino del ser humano. 
Tras su conversión al catolicismo, ofrece una visión menos pesimista sobre la civilización occidental, en libros como Cuatro cuartetos (1944). 

9.4. Portugal: Fernando Pessoa

El portugués Fernando Pessoa (1888-1935) fue poeta solitario y retraído, que recurrió a varios heterónimos (otros «yoes» diferentes a él, con vida, personalidad y obra propias) para expresar sus diferentes creaciones líricas y sus sentimientos. Incluso llegó a inventar la biografía de esos heterónimos. En prosa escribió su famoso Libro del desasosiego, mezcla de diario, ensayo y prosa poética. Su obra poética fue recogida, después de su muerte, en varios libros, como el titulado Poesía de Fernando Pesoa (1942).


9.5. Grecia: Konstantinos Kaváfis

Konstantinos Kaváfis (1863-1933) escribió tan sólo unos ciento cincuenta poemas que no publicó en libro, sino que los repartía en hojas sueltas entre sus conocidos. Atraído por el pasado, canta a personajes de la historia y la leyenda clásicas, como a los héroes de la Ilíada, como ejemplo de la fugacidad de la vida y el amor. 

9.6. España
La desnudez sentimental de la poesía pura tiene en España a un auténtico maestro, Juan Ramón Jiménez, que marcará los primeros pasos de los poetas del 27. Así, la aparición en 1916 del poemario en verso libre de Juan Ramón Jiménez Diario de un poeta recién casado marcará un hito en la superación del Modernismo y el inicio del canon de la poesía pura. Y otro tanto cabe decir a propósito de su libro Eternidades (1916-1917) y de su Segunda antolojía poética (1922), en donde habla de la “poesía desnuda”.
Entre los poetas de la llamada Generación del 27 que cultivaron, aunque de manera esporádica, la poesía pura, hemos de citar el caso de Pedro Salinas (1891-1951), uno de los máximos representantes de la poesía pura, quien prescinde de lo superfluo y lo anecdótico, para mostrar la realidad íntima de las cosas, la pura esencia. Así lo podemos apreciar en sus primeras obras Presagios (1924), Seguro azar (1929) y Fábula y signo (1931) y en poesía conceptual, esenciada, de la trilogía amorosa La voz a ti debida (1933), Razón de amor (1936) y Largo lamento (1936-1939).

Junto a Pedro Salinas, destacamos los casos de Jorge Guillén (1893-1984) y su obra Cántico (1928); Dámaso Alonso (1898-1990), con sus obras Poemas puros. Poemillas de la ciudad (1921) y El viento y el verso (1925); Luis Cernuda (1902-1963), con Perfil del aire (1927) y Vicente Aleixandre (1898-1984), con Ámbito (1928).
El cultivo de la poesía pura comenzó a decaer hacia 1930. Las convulsiones histórico-sociales que azotaron el mundo a partir de la crisis de 1929 (los fascismos, la preparación de la Segunda Guerra Mundial, la crisis económica que hace tambalearse al capitalismo, etc.) llevaron a una rehumanización del arte que, en el terreno de las vanguardias, tuvo su base en el Surrealismo. La irrupción de la poesía surrealista implicará un viraje en la concepción del quehacer poético que comienza por rechazar el concepto de poesía pura.
Con la entrada de la década de los 30, que en España vivirá la Segunda República y la Guerra Civil, se empezará a hablar de lo que Neruda califica, en su revista Caballo verde para la poesía, como poesía impura, una poesía manchada de sudor, lágrimas y humanidad. Así lo veremos en poetas como García Lorca a partir de Poeta en Nueva York, en Cernuda, Alberti, Emilio Prados o Vicente Aleixandre, cuyo poemario La destrucción o el amor (1935) marca un hito en el surrealismo español. Y pronto, con la amenaza y la llegada de la Guerra Civil, muchos de los poetas del 27 convierten su poesía impura en poesía comprometida, un compromiso que llevará a muchos al exilio.
