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LA POESIA CATALANA DE POSTGUERRA

La poesia de tradició simbolista
Els primers anys de la postguerra es caracteritzaren, com sabem, per les dificultats de tota mena. En els anys quaranta, la poesia, condicionada per les circumstàncies externes, es tancà en ella mateixa i es mantingué desconnectada de la realitat circumdant. Aquest tancament es manifestà en la creació d’una poesia evasiva, feta segons els esquemes postsimbolistes que havien inspirat les millors obres dels anys vint i trenta. Les revistes clandestines –“Poesia” (1944-1945) i “Ariel” (1946-1951), especialment-, les lectures públiques o privades,  els certàmens poètics (l’any 1944 es convocà el concurs de poesia de Cantonigròs, i el 1949, l’Óssa Menor) i el mestratge de Riba, retornat a Catalunya el 1943, (el guia de les noves promocions de poetes) tingueren un paper decisiu en aquest sentit. Es tractava, en definitiva, d’una “voluntat de permanència” concretada en l’intent de crear, enfront de la anormalitat exterior, una sensació de maduresa i de normalitat culturals. A començaments dels anys cinquanta, s’inicià un canvi d’orientació de la nostra lírica. Les tècniques simbolistes continuaren immutables, però la temàtica, més oberta al món exterior, traí les inquietuds, les angoixes i els problemes de l’home de la postguerra. Aparegué així un “humanisme metafísic” que posà en crisi el valor autònom de poema i que centrà l’interès poètic en qüestions transcendentals –Déu i la mort, sobretot. Llunyania de Josep Carner, Salvatge cor de Carles Riba, Cementiri de Sinera, Les hores i Mrs. Death de Salvador Espriu i Poemes de l’alquimista de Josep Palau i Fabre, tots ells de 1952, assenyalaren aquest canvi. 
Altres autors i altres llibres seguiren aquest camí en els anys següents. Així, deixant de banda els autors consagrats (estudiats en temes a part), publicaren obres significatives autors ja coneguts abans de la guerra, com Bartra, Teixidor, Vinyoli, i d’altres de més joves com Xavier Casp, Sarsanedas o Blai Bonet.

Màrius Torres

Nasqué a Lleida el 1910. Estudià Medicina, professió que exercí durant algun temps. El 1935, atacat de tuberculosi, es reclogué en el sanatori de Puigdolena (Sant Quirze Safaja), on morí el 1942. La seva obra poètica fou editada pòstumament a Mèxic per Joan Sales, el 1942
, amb el títol de Poesies. 

La seva producció –al voltant d’uns dos-cents poemes- fou escrita en la seva major part durant els anys de permanència al sanatori. La poesia de Torres segueix els models baudelerians i està construïda amb un gran rigor formal i amb un estil noble i musical, allunyat dels col·loquialismes, ple d’elements imaginístics (molts d’ells basats en la parla muntanyenca) i de símbols personalíssims. L’estructura externa de les seves peces oscil·la entre el sonet i les més variades provatures estròfiques. Màrius Torres expressà a través de la poesia la seva problemàtica personal, presidida per la meditació de la mort. Hereu directe del Simbolisme, es plantejà la tasca poètica com un mitjà del coneixement: per a ell, el poema és una forma de revelació d’un ideal absolut, és a dir, una recerca de la dimensió transcendental de l’existència humana. 

Agustí Bartra

Nascut el 1908, començà la seva tasca literària amb contes i poemes publicats durant la guerra civil. El 1939 s’exilià i no tornà fins al 1970. la seva obra, molt extensa, abraça la poesia, el conte, la novel·la i el teatre i ha estat traduïda a diverses llengües. La poesia posterior a 1939, molt influïda pel poeta nord-americà Walt Whitman, acusa els estralls personals i col·lectius de l’època de la postguerra i l’exili: a Màrsias i Adila (1948), que ha estat considerada la millor obra èpica catalana d’aquests darrers anys, els herois esdevenen veritables símbols universals. Creador de mites, símbols i al·legories molt personals, té entre les seves preocupacions bàsiques la de la lluita de l’home pel seu alliberament. Cal remarcar també Ecce homo (1968) i Els himnes (1974). Importants són les tres Rapsòdies (la de Garí, 1972; la d’Arnau, 1974, i la d’Ahab, 1976) i l’Home auroral (1978). De l’obra narrativa es destaca Crist de 200.000 braços (1968), on sotmeté els seus records dels camps de concentració a un procés d’intensa elaboració lírica. Morí el 1982. 
Joan Teixidor (1913-1992)

Nascut a Olot el 1913, començà a escriure molt jove. A la Universitat de Barcelona, on estudià lletres, va coincidir amb altres poetes de la seva generació i conegué Carles Riba. El seu primer llibre –Poemes- sortí el 1932. La producció anterior a la guerra es caracteritza per la combinació d’actituds avantguardistes amb d’altres de pròximes a la poesia pura i a la poesia popular. A més, acusà l’empremta de la poesia castellana del moment. A la postguerra, ha publicat alguns reculls entre els quals es destaquen Camí dels dies (1948) i El príncep (1954). En el primer evocà els morts de la guerra i la nostàlgia del temps perdut . El segon, en el qual expressà el dolor per la mort d’un fill, la temàtica única gira entorn, precisament, de la “meditació de la mort”. Teixidor és autor, també, de diverses obres de crítica literària i artística. Fou un dels fundadors de la revista Destino.
Rosa Leveroni (1910-1985)

Nascuda a Barcelona, va ser deixebla de Riba a l’Escola de Bibliotecàries. La influència del mestre recorre tota l’obra poètica de Leveroni, que l’any 1985 va ser reunida en un volum titulat Poesia. També va escriure contes, assaig i crítica literària. 
Joan Vinyoli

Joan Vinyoli va néixer a Barcelona l’any 1914. el món de la seva infantesa s’interrompé aviat, amb la mort sobtada del pare, que el va obligar a posar-se a treballar quan encara era un nen. Als setze anys va començar a treballar a l’editorial Labor, on va romandre fins que es va jubilar, l’any 1979. 

La seva formació fou autodidacta: va descobrir molt aviat l’obra del poeta alemany Rainer M. Rilke, que fou decisiva per a la seva formació poètica i que, posteriorment, ell va traduir al català. Els poetes romàntics alemanys, especialment Hölderlin i Goethe, van determinar el caràcter genuí de la seva poesia; aquesta es mantingué sempre al marge de les modes i les tendències, i no va rebre un veritable reconeixement públic fins a partir del 1970. La reconsideració de l’obra de Vinyoli per part del públic va ser motivada, en part, per la reivindicació que en van fer les noves generacions de poetes, que van trobar en aquest poeta –i, paral·lelament, en el seu amic Gabriel Ferrater- un model a seguir. Joan Vinyoli va morir l’any 1985. 

La trajectòria poètica de Vinyoli

La trajectòria poètica de Vinyoli pot dividir-se en una sèrie d’etapes: conrea la poesia simbolista o postsimbolista d’influència ribiana especialment en la seva primera etapa, amb obres com De vida i somni (1948), Les hores retrobades (1951) i El callat (1956). Després de passar per una breu etapa realista (Realitats, 1963), conrea fins a la seva mort una lírica més fluida i personal (Tot és ara i res, 1970; Vent d’aram, 1976; Passeig d’aniversari, 1984). 
· Etapa de formació (de 1937 a 1963). Juntament amb els alemanys, un altre poeta va configurar els inicis literaris de Vinyoli: Carles Riba. D’aquest n’aprengué el sentit de la creació poètica com a via de coneixement interior i exterior: la precària condició de la vida humana troba en la poesia un mitjà de salvació i d’afirmació. Les seves primeres obres, Primer desenllaç (1937), De vida i somni (1948), Les hores retrobades (1951) i El callat (1956), tenen un caràcter postsimbolista i existencial (metafísic), s’apropen a la poesia pura i a una concepció de l’art gairebé religiosa. Oscil·la entre l’amargura i la resignació, i és construïda amb una forma austera i acurada. Els seus paisatges apareixen emboirats, i la poesia pren un to nostàlgic i de somni. 
L’any 1963 va publicar Realitats (1963), que marcà un canvi d’estil i temàtic que l’acostà al realisme. Després va estar set anys en silenci, allunyat de la vida literària del país. 

· Etapa de plenitud (de 1970 a 1984). En aquest període Vinyoli va retornar a l’activitat literària, la qual cosa li comportà el reconeixement per part de la crítica i el públic. L’any 1970 va publicar el poemari Tot és ara i res (en què insisteix en dos temes: l’evocació del temps perdut i la fugacitat de les coses) i el seguiren Encara les paraules (1973) i Ara que és tard (1975); en aquestes obres el llenguatge esdevé més lliure, els poemes són més curts i hi ha una voluntat d’incorporar-hi les seves vivències, sovint doloroses. El 1975 va publicar la seva Poesia completa (1937-1975), que agrupa totes les obres abans esmentades, i el 1979, l’Obra poètica (1975-1979).
Els darrers anys de la vida de Vinyoli van ser molt intensos literàriament. Algunes de les obres publicades en aquesta època són Domini màgic i Passeig d’aniversari (1984), que van ser escrites en part des de Vallvidrera, durant un sojorn que va fer-hi per motius de salut i en un moment de crisi personal en què havia decidit no escriure més. Com diu el poeta: “Allí mateix, en plena dejecció, vingueren somnis, records, imatges, paraules que m’urgien que les transformés en poemes. Eren poemes d’algú que torna de molt lluny, de molt endins de si mateix, i té com visions. Solitari, molt solitari ja, però per això mateix solidari amb tots.”
La poesia avantguardista

Durant la República, la literatura avantguardista pràcticament desaparegué. Malgrat això, alguns autors –per exemple, Rosselló-Pòrcel- n’empraren encara diversos recursos. A la postguerra reaparegueren alguns corrents avantguardistes que es desenrotllaren més en el camp de les arts plàstiques que en el de la literatura. Hi hagué dos grups especialment remarcables: el de la revista “Poesia” (1944-1945) i el grup de “Dau al Set” (1948-1955), sobretot fins al 1951, revista, aquesta darrera, dedicada gairebé exclusivament a les arts plàstiques i que comptà amb les col·laboracions de Tàpies, Tharrats, Cuixart, Brossa, etcètera. En contrast amb “Poesia” i “Ariel”, “Dau al set” és plenament avantguardista, pren partit per les tendències surrealistes i, ideològicament, es decanta cap a l’existencialisme i el marxisme. 
Jordi Sarsanedas i Joan Perucho són autors que, sense una relació directa amb els grups esmentats, s’iniciaren dins l’avantguardisme. Però foren Palau i Fabre i Joan Brossa, els quals tenen en comú l’estreta relació amb J.V. Foix, els qui, més clarament, s’inscriviren dins aquesta tendència poètica.

Josep Palau i Fabre

Nascut el 1917, començà la seva carrera literària en la premsa catalana d’abans del 1939. va combatre a la Guerra Civil. A la postguerra, fou un dels principals animadors de les activitats de recuperació cultural: edicions “La Sirena” i les revistes “Poesia” i “Ariel”. Residí a París de 1945 a 1961, on va conèixer artistes de tota mena, com Camus o Picasso. La seva poesia ha estat recollida a Poemes de l’alquimista (1952).  Els poemes traeixen una actitud de revolta existencial sempre a la recerca de la pròpia identitat, empeltada de preocupacions metafísiques, i es caracteritzen per les experimentacions formals i l’erotisme directe. A partir de 1952 no ha publicat més poesia i s’ha dedicat a l’assaig, de manera especial a la vida i l’obra de Picasso. També va traduir els poetes simbolistes francesos, la influència dels quals és palesa en la seva poesia. 

Joan Brossa

Joan Brossa (1919-1998) nasqué a la vila de Sant Gervasi, a Barcelona. Era fill d’una família de menestrals. Va haver d’interrompre els seus estudis a causa de la Guerra Civil, als 19 anys; fou al front de Lleida que inicià els seus primers escrits. Després de la desfeta, Brossa, com tants d’altres catalans, hagué de tornar a fer el servei militar, aquest cop a Salamanca. Allà adquirí un llibre de narracions xineses, Chung-Kuei, domador de demonios, que el fascinà, i s’interessà per la psicologia; de retorn a Barcelona, com a primera pràctica literària seriosa, va escriure versos lliures amb imatges hipnagògiques –és a dir, que sorgeixen en la primera fase del son-. Els anys de la postguerra, i més endavant encara, fins a la publicació de Poesia rasa el 1970 i Poemes de seny i cabell el 1977 (els primers volums de l’obra completa), Brossa va ser un poeta desconegut i refusat. Mantingué una actitud insòlita en el món dels escriptors catalans. Considerava que l’ofici de poeta era un ofici amb dedicació plena; no acceptà mai d’altres activitats de treball que no fossin la poesia i tampoc no va escriure mai en una altra llengua que no fos la catalana. Fou un autodidacta exigent amb el seu ofici.

L’obra poètica

Les bases de l’obra de Brossa provenen, en primer lloc, del món que ell visqué de jovenet en la vida dels menestrals catalans d’abans de la guerra i d’aquells escriptors que esdevingueren populars, com Jacint Verdaguer, Àngel Guimerà o Ignasi Iglésies. En segon lloc, connectà amb l’obra de Joan Salvat-Papasseit i comptà amb el mestratge de J.V.Foix, el qual l’orientà en l’estudi dels clàssics i el coneixement dels avantguardistes.

En l’obra de Brossa hi ha tot un món de màgia i de joc que es fa present en els seus poemes i que connecta amb la il·lusió de realitat que sempre mostra: la prestidigitació, el transformisme, els jocs de cartes, el món del circ...

La seva obra poètica és extensíssima i pot prendre la forma del sonet, del poema visual, del poema objecte. Destaquen, entre tantes d’altres, les obres següents: Em va fer Joan Brossa (1952), El saltamartí (1969), Poesia rasa (1970), Poemes visuals (1975), Poemes de seny i cabell (1977), Sextines 76 (1977), Antologia de poemes de revolta (1979), Rua de llibres  (1980), Vint-i-set sextines i un sonet (1981) i Viatge per la sextina (1987).

La seva obra està emmarcada per una constant experimentació formal . D’una banda, ha usat formes poètiques clàssiques (cultes o populars: el sonet, la sextina, el romanç) i ha recercat la màxima riquesa de ritme i rima. De l’altra, ha tendit a eliminar els elements que caracteritzen externament les composicions com a poesia i que solen desconcertar el lector, que es troba amb les paraules nues, sense els senyals habituals que identifiquen un poema. Es tracta, al capdavall, de manifestacions diverses d’una recerca de l’essencialitat verbal que vol ser el màxim d’expressiva. 
L’estil de Brossa té la particularitat d’utilitzar mots quotidians i situacions trivials i col·locar-los de manera que no segueixen la lògica habitual. És freqüent de trobar frases fetes populars en contextos diferents, paraules inventades, jocs fònics, onomatopeies, personificacions, objectes del món natural en el món artificial, etc. Aquests efectes destrueixen els patrons tradicionals de la poesia, produeixen impacte i són molt suggerents. El centre de tot és el mot, objecte que té valor per ell mateix. 

S’ha mantingut molt relacionat amb les avantguardes plàstiques: el 1948, Joan Brossa fundà la revista Dau al Set, amb Tàpies, Ponç, Cuixart, Tharrats i Puig. Des d’aleshores la seva activitat poètica va estar sempre vinculada a les arts plàstiques. Va escriure obres en col·laboració amb Miró i Tàpies i va realitzar exposicions en solitari. 

“L’art és vida i la vida transformació”. Aquest aforisme de Leopoldo Fregoli, tan admirat per Brossa, és precisament en la poesia visual i en els poemes objecte on  queda més reflectit. Aquestes formes poètiques parteixen d’elements gràfics o objectes quotidians i els transformen per donar-los un altre sentit. 
Ha escrit també més de vuitanta peces teatrals recollides als fins ara quatre volums de Poesia escènica, on es barregen el surrealisme i la quotidianeïtat més vulgar (vegeu requadre d’ampliació).

La “poesia escènica” de Joan Brossa

Joan Brossa (Barcelona, 1919-1998), escriu teatre com a derivació de la poesia i l’anomena “poesia escènica”. És un teatre molt innovador, que implica una investigació teatral i que conté elements molts diversos, procedents de la màgia, el transformisme, etc.

Els personatges brossians són éssers innominats: pallassos, ballarines, dansaires, pierrots. Com que Brossa és un gran admirador del transformista italià L. Frègoli, ha anomenat “fregolismes” algunes de les seves produccions basades en el transformisme. Principalment, Brossa fa provatures teatrals. Juga amb els mots d’una manera neosurrealista, és a dir, anant més enllà de l’escriptura automàtica avantguardista: tria les paraules i especula amb els efectes que poden produir combinades amb altres elements de l’escena. Així, llum, música, ballet clàssic, erotisme i jocs de màgia s’entrellacen. L’acció transcorre ultrapassant les possibilitats del teatre convencional i s’estén als espais quotidians: habitacions, restaurants, jardins.

Quiriquibú (escrita el 1945 i estrenada el 1976) i Brossàrium són els dos espectacles sobre textos de Brossa que han obtingut més èxit.    

La poesia realista: el “realisme històric”
Als anys 60, la dictadura franquista seguia exercint una forta repressió sobre qualsevol forma de pensament o acció política que s’oposés al règim. No obstant això, la recuperació econòmica del país i la feble obertura cultural que es va produir en aquesta dècada van afavorir la intensificació de la resistència i l’arribada de nous corrents ideològics. El marxisme, l’activisme polític d’intel·lectuals com Sartre, o el neorealisme italià –divulgat sobretot a través del cinema- van penetrar en els cercles universitaris i culturals i van posar en crisi els models literaris que havien dominat fins aleshores, especialment els de l’estètica simbolista.

La injustícia social i la manca de llibertat reclamaven la necessitat d’una literatura compromesa amb la realitat circumdant. El simbolisme, que defensava l’art com a valor formal independent de la vida, s’havia allunyat dels problemes i les misèries humanes. El llenguatge culte i refinat dels escriptors simbolistes no podia donar resposta a les inquietuds de la nova època: calia restablir la comunicació entre l’escriptor i la col·lectivitat. Amb aquesta finalitat va néixer el realisme històric, una tendència literària que es proposava identificar-se amb la societat i esdevenir portaveu dels seus problemes. 

El realisme històric es manifestà en tots els gèneres, però la coincidència d’un seguit de factors va fer que tingués especial rellevància en poesia: 
· La mort de Carles Riba, l’any 1959, tancà el període en què havien dominat a casa nostra els cànons postsimbolistes.
· L’any 1960 es van publicar tres llibres emblemàtics que, tot i tenir un caràcter ben divers, posaven les bases de la poètica realista (la poesia com a expressió de la realitat quotidiana, ús de tècniques narratives, etc.): La pell de brau, de Salvador Espriu, Vacances pagades, de Pere Quart, i Da nuces pueris, de Gabriel Ferrater.

· L’any 1963 es publicà l’antologia Poesia catalana del segle XX, realitzada per Joaquim Molas i Josep M. Castellet; aquesta obra exposava els plantejaments teòrics del realisme històric. 

Podem esquematitzar l’estètica realista, oposada a la simbolista, en els següents punts: 

· El poeta ha de ser un “home entre els homes” i no un ésser privilegiat, il·luminat i solitari. 
· L’experiència poètica val en tant que és expressió personal i col·lectiva; la seva validesa no és absoluta i no pot ser aïllada del món real: el poeta es presenta com un home més i basa el seu discurs en experiències assumibles per qualsevol persona i, altres vegades, en reflexions morals de caire cívic vàlides per a tota una col·lectivitat. El poema, doncs, abandona l’àmbit del mite, del somni i de la realitat absoluta per baixar a l’espai de la realitat quotidiana. En aquest aspecte, hem de destacar l’ús sistemàtic del marc urbà (bars, carrers, cases, etc.), que només havia aparegut esporàdicament en la poesia catalana contemporània. 
· Contràriament als principis estètics del simbolisme, la poesia realista posa l’accent en el contingut més que en la forma: importa el que es diu i no tant com es diu. 

· Per això el llenguatge cal que sigui viu i col·loquial, directe i comunicatiu, no abstracte; es rebutja l’ampul·lositat retòrica. S’opera un canvi de llenguatge: el lèxic de la poesia realista és, en general, senzill i comprensible –algunes vegades, fins i tot, col·loquial. La poesia perd el seu èmfasi i adopta sovint un to prosaic, com de conversa. Els recursos literaris són, en conseqüència, molt més escassos. 
· La forma ha de ser narrativa (el poeta ens explica una anècdota, una història, una experiència; la narració sol anar sovint acompanyada de reflexions morals), poc metafòrica; el vers, lliure (s’abandonen les formes estròfiques clàssiques –se suprimeix el rígid estrofisme que des del Noucentisme havia imperat en la poesia catalana- i es tendeix al vers lliure –molts poetes prescindeixen sistemàticament de la rima-  i al versicle), i l’estil, discursiu.

· El destinatari del poema ha de ser tota la comunitat amb un mínim de sensibilitat i cultura, i no pas un grup d’escollits o d’intel·lectuals. 

Aquestes formulacions, que uns assumiren totalment o parcial i que d’altres refusaren, originaren una poesia de caràcter civil –i, sovint, polític- que entrà en crisi vers 1968-1969. Vicent Andrés Estellés, Miquel Martí i Pol, Francesc Vallverdú, Núria Sales, Xavier Amorós, Miquel Bauçà i Josep Maria Llompart es compten entre els autors que s’hi identificaren de manera més explítica.
La poesia realista també la van conrear, paral·lelament, alguns poetes castellans, com Blas de Otero i Gabriel Celaya; aquest, en un dels seus poemes, resumeix els principis del realisme històric amb aquestes paraules: “Escribiría un poema perfecto / si no fuera indecente hacerlo en estos tiempos”. 
Pere Quart

Fill d’una família important de la burgesia catalana, Joan Oliver (que és el seu nom autèntic) nasqué a Sabadell el 1899. S’ha dedicat de ple a la literatura i ha conreat el teatre, la poesia i la prosa; ha realitzat, també, una remarcable tasca de traductor. S’inicià en les lletres al voltant del grup avantguardista de la seva ciutat nadiua que fundà les edicions La Mirada. Realitzà diversos viatges  per Europa i publicà, de primer, narracions i teatre. El 1934 aparegué el seu primer llibre de poemes, Les decapitacions, on emprà el pseudònim de Pere Quart, amb el qual ha signat des d’aleshores tota la seva poesia. En els anys de la guerra civil fou un dels escriptors més actius i destacats. El 1939 s’exilià (França i Xile) i tornà el 1948. A partir d’aquest moment esdevingué un dels nostres autors més significatius i col·laborà en moltes de les tasques de redreçament cultural i polític dels anys del franquisme. Morí el 1986. 

La part central de la seva obra és la poesia. Les decapitacions i Bestiari (1937) formen la primera etapa poètica, caracteritzada pel trencament amb la temàtica i les tècniques postsimbolistes i, ideològicament, per l’enfrontament a la seva pròpia classe. La primera obra destaca pel seu humor incisiu, de vegades negre; conté referències bíbliques, històriques i literàries que ratllen la paròdia; és una obra on s’aprecien, en definitiva, l’humor, la sàtira, el joc verbal.  La segona, il·lustrada per Xavier Nogués en la seva primera edició, està formada per poemes epigramàtics, sobre diverses bèsties i un vegetal. Com afirma el crític Joan Lluís Marfany: “Els seus dos primers llibres són essencialment humorístics, però revelen ja, sobretot el primer, les constants estètiques i ideològiques de tota la seva obra: rebuig de l’hermetisme essencial a tota la tradició simbolista, intenció moralitzadora, racionalisme escèptic, humanisme, iconoclàstia, consciència històrica.”
Durant la Guerra Civil, Pere Quart va prendre part en la lluita i organitzà diverses activitats culturals. La poesia d’aquests moments fou de compromís amb la revolució: va compondre himnes i cançons de guerra. Fruit d’aquest moment i del seu interès pels esdeveniments és l’Oda a Barcelona (1936), poema revolucionari on usà tècniques narratives i col·loquials.

Saló de tardor (1947) i Terra de naufragis (1956) corresponen a una segona etapa plena de dubtes i meditacions metafísiques. L’obra d’aquesta nova etapa perd el to humorístic que l’havia caracteritzat fins aquest moment per tornar-se més solemne, més transcendent, pel dolor de l’exili, l’enyor i la preocupació de la mort. El primer dels dos llibres esmentats fou un clar retorn a les tècniques postsimbolistes, un intent de poesia elegíaca que s’acosta al postsimbolisme. En el segon, al costat d’un to elegíac i líric, a voltes irònic, utilitzà una expressió quotidiana i agressiva i, fins i tot, sarcàstica. Llibres de reflexió existencial sobre un temps de dissort, un “temps mutilat”, tenen com a tema principal la mort i, com a temes secundaris, l’enyorança i l’amor. L’esperança i el somni contrapesaren, però, l’angoixa existencialista dominant.
El 1960 publicà Vacances pagades, on féu una mena de balanç del propi passat i de la pròpia experiència de poeta, alhora que inicià una reflexió sobre la col·lectivitat. El caràcter metafísic encara hi és present, però s’hi destaca la utilització de tècniques i plantejaments ideològics encetats a l’Oda a Barcelona. Vacances pagades és una barreja d’anàlisi crítica i d’introspecció. Pere Quart hi desplega, d’una banda, la seva sàtira amb la finalitat de denunciar determinades situacions, i, d’una altra, un seguit de meditacions sobre la poesia i el poeta o sobre el seu allunyament del Noucentisme. Amb aquest llibre es convertí en un dels models més influents dels poetes realistes dels anys seixanta: en plena dictadura, quan l’autor ja tenia seixanta anys, aquesta obra sorgia amb veu pròpia i produïa un impacte social paral·lel a La pell de brau, de Salvador Espriu. A partir de Vacances pagades començà a exercir el seu mestratge entre les joves generacions que el veieren com un model d’home contestatari i de poeta compromès. El 1963 recollí en l’Obra poètica la producció anterior i acceptà els pressupòsits bàsics del “realisme”. Circumstàncies (1968), caracteritzat per la llibertat formal, l’estructura narrativa i una gran capacitat d’expressió verbal, continuà i accentuà els continguts de crítica social. Hi afloren visions sobre fets contemporanis (la guerra del Vietnam, la mort de Joan XXIII...), algunes referències autobiogràfiques i també alguns elements paròdics. El 1975 començà la publicació de les seves Obres completes i dos anys després donà a conèixer Quatre mil mots, llibre que segueix la mateixa línia dels darrers anys. Sempre amb el seu racionalisme escèptic i la seva dolorosa inquietud esperançada compongué encara Poesia empírica (1982). 
La poesia de Pere Quart es caracteritza pel seu humor i la seva ironia. Una mena d’humor i d’ironia crítics amb la realitat immediata, punt de partida de molts dels seus poemes; un model d’humor que també provoca la reflexió i esdevé moralitzant.

I és que la poesia de Pere Quart té, de fet, un  únic tema central: la pròpia existència del poeta. “Essencialment autobiogràfica, l’obra poètica de Pere Quart –ha dit Castellet- és el testimoni d’una peripècia personal inscrita en una aventura col·lectiva.” D’aquí que, al capdavall, la seva producció sigui una meditació desolada sobre la condició humana i, alhora, una reflexió crítica de la situació històrica que li ha tocat de viure. Meditació/reflexió expressada amb uns recursos formals de gran eficàcia poètica bastits sobre els valors naturals de la llengua. El mateix Pere Quart ho ha dit explícitament: “La poesia és, per damunt de tot, un art d’intel·ligència que es nodreix de paraules intel·ligibles.” I és que l’obra poètica de Pere Quart és el resultat de presentar unes idees i una manera d’entendre el món mitjançant els procediments estètics i lingüístics més efectius: ús d’expressions col·loquials barrejades amb paraules “substancioses i denses”, abundància d’enumeracions i paral·lelismes, escassedat d’adjectius, utilització de metres tradicionals, d’un ritme que no cerca la musicalitat sinó la contundència del vers i, en definitiva, d’un llenguatge proper a la conversa que fa de la poesia de Pere Quart una poesia directa i clara, amb una tendència al racionalisme escèptic i a la moralització. 
El teatre constitueix la segona dedicació, en quantitat i qualitat, de Joan Oliver (vegeu, dins aquest mateix tema, l’apartat “La influència del teatre nord-americà: Joan Oliver”). En la producció anterior a 1939 es destaquen Allò que tal vegada s’esdevingué (escrita el 1930 i no publicada fins el 1936), on exposà les contradiccions i les falles morals de la burgesia, i La fam (estrenada el 1938), l’obra més important del teatre revolucionari de la guerra civil. A la postguerra, la crítica burgesa esdevingué menys mordaç i fou tenyida d’un humorisme amarg. Cal destacar, entre d’altres, la comèdia Ball robat (1959).

En el camp de la narració curta, Oliver ha publicat Una tragèdia a Lil·liput (1928), on féu una caricatura dels esquemes de vida petitburgesos. El 1963 recollí tota la producció narrativa anterior en un volum titulat Biografia de Lot i altres proses. Per concloure, hem d’esmentar la tasca de traductor i/o adaptador de dramaturgs i novel·listes estrangers (Molière, Txèkhov, Brecht, Beckett, etc.).

Gabriel Ferrater

El poeta i lingüista Gabriel Ferrater va néixer a Reus l’any 1922. era fill d’una família benestant de vinaters. L’any 1938, en plena Guerra Civil, amb la seva família es traslladà a viure a Bordeus; l’estada a França fou molt important per a la seva formació intel·lectual, perquè li va permetre ampliar el seu coneixement de la literatura europea. En tornar a Catalunya, el 1941, acabà el batxillerat i va iniciar la carrera de ciències exactes, que va deixar inacabada. Sempre es considerà un autodidacte. Va establir amistat amb Carles Riba i entrà en contacte amb els components de l’Escola de Barcelona, que va impulsar la renovació de la literatura catalana. Es guanyà la vida fent traduccions i col·laboracions en diverses revistes sobre art i literatura. El 1963 s’establí a Hamburg, on treballà de lector. Aviat, però, tornà a Catalunya. Els últims anys de la seva vida els dedicà molt intensament a la lingüística; va traduir Chomsky i Bloomfield i divulgà l’obra dels lingüistes més importants del moment. Es va llicenciar en filosofia i lletres i va ser professor de lingüística a la Universitat Autònoma. Es va suïcidar l’any 1972. 
L’obra poètica

Gabriel Ferrater va escriure els seus tres llibres de poemes amb pocs anys de diferència: Da nuces pueris (1960), Menja’t una cama (1962) i Teoria dels cossos (1966), que va aplegar amb el títol de Les dones i els dies (1968). Da nuces pueris suposà una sorpresa en el món literari català per la seva novetat. Ferrater trencà amb els esquemes tradicionals (de llenguatge i forma) de la poesia catalana de les darreres dècades, alhora que tractà en un to no gens convencional un seguit de temes (com la guerra civil, l’erotisme o una nova moral) que, en bona part, havien estat negligits per l’activitat poètica de la postguerra. El poema “In memoriam” compta entre els més significatius del llibre. Menja’t una cama seguí la mateixa línia. Aquí, però, la temàtica es concentrà sobretot en l’erotisme. Ara bé, els seus poemes parlen d’un erotisme moral que no té res a veure amb el tradicional arravatament romàntic que ha caracteritzat aquesta temàtica. Teoria dels cossos constituí el seu darrer llibre. Similar a les anteriors, és una mena de carta a Helena, escrita a Cadaqués, que dóna peu a diverses reflexions i anècdotes. L’obra està composta per tres parts, dues que enllacen amb la temàtica dels llibres anteriors i una llarga composició titulada “Poema inacabat”. Aquest poema, que acusa la influència de l’autor medieval francès Chrétien de Troyes està format per 1334 versos octosíl·labs apariats, seguint l’esquema de les noves rimades medievals. Ferrater aprofità la forma de les “noves” (= notícies) per donar-nos una relació de les pròpies experiències. A Les dones i els dies reuní, com hem dit, els poemes dels tres llibres anteriors. El títol és significatiu dels dos temes centrals de la seva poesia: les relacions humanes –l’amor, l’amistat-, i el pas del temps. “Entenc la poesia –deia Ferrater- com la descripció, passant de moment en moment, de la vida ordinària d’un home ordinari, com ho sóc jo.” La meditació sobre el temps constitueix l’obsessió bàsica del poeta, que tractà de fixar els instants de felicitat i de llibertat, de deturar-los com a única solució contra l’angoixa que produeix l’implacable pas del temps. Tot plegat comporta una visió del món escèptica i racionalista que tendeix al pessimisme. 
La poètica ferrateriana s’inscriu dins un cert tipus de realisme –no l’ “històric”- de caire narratiu que “cerca –com ha dit Josep M. Castellet- l’expressió de l’experiència moral” (vegeu requadre d’ampliació). Es tracta, en definitiva, d’una poesia antiromàntica, expressada en un llenguatge pròxim al col·loquial i centrada en els continguts per bé que no desempari la forma (al postfaci de l’obra Da nuces pueris expressa el seu rebuig envers els excessos estilístics: “Penso que és el fons el que fa el poema”). Combina un estil narratiu amb un altre de més líric, aquest últim present sobretot en els poemes d’amor, que són força abundants en la seva obra. 
Gabriel Ferrater i la poesia de l’experiència

Ja els seus primers llibres mostren l’obra d’un poeta que ha assolit la maduresa i que, tant en el llenguatge com en la temàtica, s’allunya dels plantejaments típics del realisme històric. De fet, inicia un nou tipus de realisme, vinculat a la poesia dels anglesos Eliot, Hardy, Auden i Graves, que es coneix com a poesia de l’experiència. Es tracta d’un realisme intimista, més relacionat amb la vida quotidiana que amb les reivindicacions socials.
Altres obres

Com a intel·lectual i profund coneixedor de la llengua i literatura anglesa, francesa i alemanya, va escriure traduccions, articles enciclopèdics i de crítica artística i literària que en part es van publicar pòstumament: Sobre literatura (1979), Sobre pintura (1981), Sobre el llenguatge (1981) i Papers, cartes i poemes (1986). Entre 1969 i 1972 va publicar un seguit d’articles lingüístics a la revista Serra d’Or sota el títol de “Causis linguae”. El llibre La poesia de Carles Riba (1979) recull un seguit de conferències que va fer entre 1965 i 1966. 

Vicent Andrés Estellés

El poeta valencià Vicent Andrés Estellés  (1924-1993) nasqué a Burjassot. De jove treballà de forner i d’orfebre. Va estudiar periodisme a Madrid i exercí la professió al diari Las Provincias, amb una clara vocació per les cròniques sobre la vida quotidiana. La primera obra poètica d’Andrés Estellés va aparèixer a la postguerra: Ciutat a cau d’orella (1953). L’ambient hostil i la repressió de la postguerra foren el marc d’aquest llibre i dels que vingueren després.
El poeta començà a ser conegut i divulgat a partir dels anys 70. Aparegueren nous llibres, com L’amant de tota la vida (1965), Lletres de canvi (1970) i, especialment, Llibre de meravelles (1971), entre molts d’altres. La seva obra va connectar amb les preocupacions i les aspiracions d’una bona part de la societat; alguns dels seus poemes van esdevenir vertaders himnes contra el poder opressor i es convertí en el portaveu dels perseguits. A partir del 1972 es començà a editar la seva extensíssima Obra completa. El 1996 apareixen els tres volums de Mural del País Valencià, una mena de cant als pobles valencians units en l’alegria d’un futur millor després de la dictadura franquista.

L’abundant obra poètica d’Estellés, tot i la seva diversitat, té uns punts comuns: la realitat i la sinceritat. És com una mena d’inventari o de dietari de la realitat que, a través del món personal del poeta, enregistra una història col·lectiva. La seva poesia és realista en el sentit més ampli, car tracta, amb una gran llibertat formal, d’un seguit de temes que van des de la mort i el sexe (els més destacats) fins a l’expressió de les realitats més crues del món quotidià, passant per la defensa de la seva llengua i del seu poble. La seva obra, escrita amb un llenguatge molt col·loquial, també és fruit d’un treball molt erudit i acurat que li dóna una dimensió universal. Així ho demostren les seves influències literàries: els poetes llatins Horaci, Ovidi i Catul, el mateix Ausiàs Marc, o poetes moderns com García Lorca i Neruda. 
La poesia dels anys 70

Vers 1968-1969 entrà en crisi l’anomenat “realisme històric”. En iniciar-se la dècada dels anys setanta, es produïren en el nostre món literari un seguit de fets que marcaren un tomb en la poesia.

D’una banda, començaren a publicar-se les obres completes de Joan Brossa (que  sortí així de la seva situació marginal) i es redescobrí la poesia de J.V. Foix; ambdós autors esdevingueren ben aviat els mestres reconeguts de les promocions més joves, les quals en seguiren les directrius avantguardistes. De l’altra, s’inicià un retorn generalitzat a la valoració de la poesia per si mateixa (enfrontat directament al “realisme històric”) i, consegüentment, al culturalisme formal i temàtic. I, per últim, el realisme evolucionà, de la mà de Ferrater, cap a un tipus de poesia moral. (vegeu requadre d’ampliació)
Els autors joves, entre els quals es fa difícil de distingir un grup compacte malgrat certs interessos convergents, es troben avui en plena producció i no és possible, per manca de perspectiva històrica, fer la valoració d’una obra que tot just s’ha iniciat. Cal esmentar, entre els més consolidats Feliu Formosa, Narcís Comadira, Francesc Parcerisas, Perer Gimferrer. (vegeu requadre d’ampliació)
Ultra aquests poetes més recents, s’ha de constatar que, en aquests anys, ha continuat la producció dels autors formats abans de la guerra (Espriu, Foix, Pere Quart, Brossa, Bartra, Vinyoli) i que avui han esdevingut, en diversos graus, els mestres de les darreres promocions. Al seu costat, els poetes sorgits en els anys cinquanta (com Vicent Andrés Estellés i Miquel Martí Pol) han assolit una àmplia audiència i s’han situat en un primer pla. Aquests autors, juntament amb Feliu Formosa (donat a conèixer tardanament), s’inscriuen en una línia realista i mostren una trajectòria molt individualitzada.
L’Escola de Barcelona

Amb aquest nom es coneix un grup d’intel·lectuals que va impulsar una renovació literària a la dècada dels 60, basada en l’assimilació de models literaris europeus i en la recuperació de poetes catalans com Carner i Foix. L’Escola de Barcelona es formà al voltant de la revista barcelonina Laye i, posteriorment, de l’editorial Seix Barral. Les figures més destacades d’aquest grup són Gabriel Ferrater, el seu germà Joan Ferraté, el crític Josep M. Castellet, els novel·listes Juan i Luis Goytisolo, els poetes José Agustín Goytisolo, Carlos Barral i Jaime Gil de Biedma i el filòsof José Sacristán, entre altres. Per diverses circumstàncies, molts d’aquests autors van escriure la seva obra en castellà. Gabriel Ferrater esdevingué mestre i exemple per a les noves generacions de poetes catalans. El tipus de realisme que desenvolupa en la seva obra difereix substancialment del realisme històric que estava en voga. Influït per la poesia anglesa, va ser l’iniciador de l’anomenada poesia de l’experiència, que es caracteritza pel realisme dels temes i, alhora, per la intenció moral amb què són tractats: l’experiència viscuda es transforma en experiència poètica, i d’aquesta se’n pot extreure un ensenyament moral. Des d’aquesta perspectiva, el poema té un valor artístic propi, independent del marc històric i social en què s’insereix.
La poesia de l’experiència ha marcat l’evolució literària de poetes formats durant els anys 60, com Feliu Formosa (nascut en 1934) i els components de la Generació dels setanta.
La Generació dels setanta

L’anomenada “Generació dels setanta” aplega un bon nombre d’escriptors nascuts a la dècada dels 40, de formació autodidacta, i amb uns referents culturals marcats per la revolució audiovisual i l’ambient contestatari dels 60.

Un parell de llibres van contribuir a configurar el caràcter generacional d’aquests escriptors: d’una banda, La generació literària dels 70 (1971), de Guillem-Jordi Graells i Oriol Pi de Cabanyes, que reunia vint-i-cinc joves autors catalans; alguns dels poetes presentats en aquesta obra són Marta Pessarrodona, Narcís Comadira, Francesc Parcerisas i Antoni Marí. D’altra banda, l’antologia de Josep M. Castellet Nueve novísimos poetas españoles (1970), que va suscitar una gran polèmica; entre els poetes inclosos en aquesta selecció hi havia Pere Gimferrer, un dels més destacats de la seva generació, que començà a escriure en català a partir de 1970, sense deixar d’influir en els seus coetanis en llengua castellana. 

La poesia catalana va tenir en aquesta època un important mitjà de difusió, l’editorial Llibres del Mall, fundada per Maria Mercè Marçal, entre altres. Aquesta editorial va publicar l’obra de molts poetes joves, com Jaume Pont i la mateixa Maria Mercè Marçal, i va donar a conèixer la poesia de Miquel Martí i Pol.

Alguns poetes més joves vinculats a la Generació dels setanta són, a més dels esmentats, Miquel Desclot, Enric Casassas i Àlex Susanna. 
Pere Gimferrer 

Pere Gimferrer neix a Barcelona el 1945. A més de poeta, és prosista, crític d’art, cinema i literatura, i traductor. Ha col·laborat en diverses publicacions i és membre de la RAE. Estudia Dret i Filosofia i Lletres a la Universitat de Barcelona. Persona d’una àmplia formació cultural, s’ha abeurat en el cinema nord-americà dels anys trenta i quaranta, en els poetes castellans de la generació del 27 i en altres autors: T.S.Eliot, Ezra Pound, Rimbaud, Lautreámont o García Lorca. Considerat un dels poetes més originals de la seva generació, la seva carrera poètica s’inicia en llengua castellana: el 1966 obté el Premio Nacional de Literatura pel recull de poemes Arde el mar, però a partir de 1970 inicià la seva producció en llengua catalana amb l’aparició del poemari Els miralls. El 1971 es casa amb la pianista Maria Rosa Caminals, que esdevé motor literari d’algunes de les seves obres. Després s’editaren Hora foscant (1972), Foc cec (1973), L’espai desert (1977), que fou premiat amb la “Lletra d’or”, El vendaval (1988), La llum (1991), Mascarada (1996) i Diamant dins l’aigua (2001). Va exercir una gran influència en la poesia castellana dels 60 i, posteriorment, en la catalana. 
La seva obra poètica és innovadora, provocadora en alguns casos, sovint explora els camins de l’experimentació, i assimila un ampli ventall d’influències. 

El conjunt de la seva obra poètica constitueix una reflexió sobre el fet literari, una indagació sobre la pròpia producció i sobre la d’altres escriptors, un gest d’introspecció que intenta explicar el propi ofici d’escriure. D’altres temes de la seva poètica són el de la disgregació del jo en múltiples personalitats (“els altres són un mirall de nosaltres mateixos”), el tema de l’amor i el de la validesa de l’instant perpetuat per la poesia, en contraposició a la realitat fugaç.

La base de la construcció poètica és, per a Gimferrer, el mot. Per això, els seus poemes presenten un llenguatge preciosista, acompanyat d’associacions d’imatges i de repeticions rítmiques.

La seva obra, suma d’investigació i de creació, representa una lluita obsessiva per aconseguir unes paraules o uns versos que siguin una forma de coneixement només assolible en l’expressió literària. 
La seva obra intel·lectual gaudeix d’un gran prestigi. 
Francesc Parcerisas (Begues, 1944)

Francesc Parcerisas va iniciar la seva producció poètica lligat als postulats de la poesia realista dels anys 60: Vint poemes civils (1967), Homes que es banyen (1970). Són llibres en què adopta un to intimista per parlar d’experiències de la vida i de diversos referents culturals, ja siguin poètics (Ezra Pound, Dylan Thomas) o pictòrics (Van Gogh, Brueghel el Vell).

Després vindrien Latitud dels cavalls (1974) i Dues suites (1976), un poemari que té com a tema nuclear l’amor. 

La maduresa poètica, però, arriba amb L’edat d’or (1983) i Focs d’octubre (1992). L’edat d’or continua arrelant-se en la quotidianitat per expressar les inquietuds del poeta, però ara amb una veu més personal. Els versos són més suggerents gràcies a l’ús d’una llengua continguda i tensada i d’unes imatges que colpegen el lector per la seva plasticitat i per la seva senzillesa. Focs d’octubre (1992), d’altra banda, s’abeura encara en aquest desig, no tant d’explicar la vida, com d’explicar-se-la el mateix poeta. Tots els referents (la vida de l’escriptor, la sala d’un museu, un retaule...) estan al servei d’unes imatges que plasmen la condició limitada i sovint infeliç de l’existència humana. 

L’any 1991 es publica Triomf del present , un recull de l’obra poètica de Parcerisas des de l’any 1965 fins al 1983. Inclou tots els llibres publicats fins aleshores i s’hi constata l’evolució de la seva poesia, partint sempre de la pròpia experiència. 

Finalment, l’any 2000 Parcerisas publica Natura morta amb nens on s’enllacen la vida i la mort en un escenari en el qual la presència dels nens simbolitza, significativament, una porta oberta al futur.  
Narcís Comadira (Girona, 1942)
Narcís Comadira és poeta i pintor. També ha escrit obres de teatre, articles periodístics, traduccions, crítica sobre literatura i art, etc. Les seves influències literàries són molt diverses, des de poetes europeus com Baudelaire, Auden i Rilke, fins a catalans com Carner, Riba, Foix i, sobretot, Ferrater, a qui va conèixer personalment. Per a ell, dominar l’ofici de poeta és bàsic a l’hora de construir el poema: el coneixement dels mecanismes del vers i dels recursos formals és el fonament de la creació poètica. 

Els motius temàtics centrals de la seva poesia són ben diversos, però en sobresurten l’elogi de les petites coses de la vida, l’amor i l’exploració del jo líric. 

Els primers llibres, datats entre els anys 60 i els anys 80, corresponen a un període d’aprenentatge: La febre freda (1966), Papers privats (1969), Amich de plor... (1970), El verd jardí (1972), Un passeig pels bulevards ardents (1974) –poema unitari que esdevé una “reflexió autobiogràfica sobre les diferents experiències estètiques i morals” del poeta-, Les ciutats (1976), Desdesig (1976), Terra natal (1978) i Àlbum de família (1980). Aquests primers reculls es van incloure a l’obra La llibertat i el terror. Poesia 1970-1980 (1981).
Desdesig  és un llibre format per 15 sonets de versos hesaxíl·labs que plasmen l’evolució d’una relació amorosa. Àlbum de família és la crònica d’una generació i d’una època, de les quals se n’observen les llums i les ombres, la misèria i les il·lusions.

A Enigma (1985), Comadira s’endinsa en un paisatge interior ple de contrastos: desencís i esperança, realitat i desig. S’hi veu la perplexitat del poeta que oscil·la entre la creença en el món dels sentits i els interrogants sobre l’existència. 

En quarentena (1990) és un llibre variat pel que fa a temes i a formes. Paisatges, escenes d’amor... es descabdellen en forma de sonet, de tanka o d’haikú. 

Usdefruit (1995) neix, segons afirma l’autor, de la idea que “res no és nostre, només en tenim l’usdefruit”. És un llibre en el qual bateguen el pas del temps i la contraposició entre presència i oblit. Al mateix temps, hi aflora la consciència de la immortalitat de les coses contemplades des de l’òptica de la poesia. 

Lírica lleugera (2000) aplega cançons, textos escrits per encàrrec i poemes satírics, que enllacen amb el to irònic que tenen alguns poemes de la seva producció poètica. 

La poesia de Comadira ens parla de la fugacitat de la vida i del desig de trobar la bellesa a través de l’art. La seva obra lírica és variada, tant pel que fa als temes com per la forma amb què es vehiculen. I la riquesa de la llengua que utilitza li permet poetitzar sobre qualsevol aspecte de la vida, ja sigui transcendent o bé absolutament insignificant. 

Maria Mercè Marçal (Barcelona, 1952-1998)

Poeta, narradora i traductora. Es va considerar sempre d’Ivars d’Urgell (Pla d’Urgell), on va passar la infantesa, tot i que havia nascut circumstancialment a Barcelona. Es va llicenciar en Filologia Clàssica i fou catedràtica de llengua i literatura catalanes. Es va donar a conèixer l’any 1977 amb el recull de poemes Cau de llunes (premi Carles Riba 1976).

La seva producció lírica neix del desig irrefrenable d’explicar el món des d’uns ulls de dona, d’explicar-lo i d’explicar-se’l, i té una gran coherència estètica i ideològica. Així, a la divisa que encapçala el primer llibre manifesta: “A l’atzar agraeixo tres dons: haver nascut dona / de classe baixa i nació oprimida. / I el tèrbol atzur de ser tres voltes rebel.”

La poesia de Marçal parla de l’amor, la soledat, la mort, de l’afirmació progressiva del jo... El seu univers poètic es pobla de llunes, d’ombres i de miralls, com a símbol d’allò que és inexplorat i incontrolable. 

A Cau de llunes (1977), Maria Mercè Marçal segueix els models de la poesia popular i tradicional per cantar la vida i les dones, l’amor o el compromís social. El llibre es clou amb un poema que presenta tres imatges que retrobarem posteriorment (el pa, la sal i l’aigua) i que mostra les ànsies de rebel·lar-se contra les convencions i els lligams. 
Bruixa de dol (1979) s’inicia amb una “divisa” on es reafirma el jo a través del nom. És un llibre dividit en set seccions en què apareixen l’amor sensual i apassionat, expressat amb metàfores del món bèl·lic (guerres, espases, castells...) i el desamor simbolitzat en dos amants, convertits l’un en gat negre i l’altra en bruixa. A nivell formal, hi són freqüents la cançó i el sonet.

Sal oberta (1982) comença també amb una divisa, un sonet on la sal apareix com a imatge d’allò que és punyent i alhora provocador. Hi canta un amor que neix lliure, sense lligams, l’amor lèsbic, i una llengua, la catalana, que considera trepitjada, “abolida”.

La germana, l’estrangera (1985) inclou el poemari Terra de mai (1982), un conjunt de sextines que reivindiquen l’amor entre dones. Els poemes de La germana, l’estrangera són una ofrena a la filla i els temes que hi apareixen són el de la maternitat, el de l’amor i el desamor, així com també el de la presència d’un alter ego que domina els gestos i la veu del propi jo.

Desglaç es va publicar dins el volum Llengua abolida (1989), que aplega els poemes que van des de l’any 1973 fins a l’any 1988. Hi són presents el tema de la mort del pare i el desig de fer de l’amor un conjur contra la por, perquè l’amor és una força regeneradora que produeix el desglaç i que permet que tot recomenci.

Raó del cos (2000), obra pòstuma, ofereix un tema nou: el de la pròpia malaltia i la pròpia mort.

Va ser cofundadora de l’editorial Llibres del Mall, que va desenvolupar un important paper en la divulgació de la poesia catalana dels anys 70, i participà en el moviment feminista; aquesta militància, que no abandonà mai, es reflecteix en el contingut de la seva poesia. 
L’única novel·la de Marçal és La passió segons Renée Vivien (1994). Es construeix sobre la recerca que fan dos personatges, un erudit francès i una guionista de cinema, al voltant de la vida de la poeta anglesa Renée Vivien, que va escriure en francès i que va viure a París a principis del segle XX.
També ha escrit una novel·la, narrativa infantil i diverses traduccions. 

L’obra de Maria Mercè Marçal és el resultat de l’assumpció d’uns principis estètics i ideològics i demostra un profund coneixement de la llengua, que va des del joc verbal enlluernador fins al despullament efectista i sorprenent. 
Els poetes insulars de postguerra

Introducció

En acabar la guerra civil (1936-1939), la poesia mallorquina, encallada encara dins els esquemes de l’ “Escola”, hagué de refugiar-se en les tertúlies i els salons de les cases particulars. En aquests salons s’inicià la represa. S’hi llegien versos inèdits i, a vegades, hi acudí a llegir-ne algun poeta nou. Jaume Vidal Alcover ha evocat el seu pas per la tertúlia dels germans Massot, al carrer del Palau de Ciutat, amb aquestes paraules: “Allà, un capvespre de les festes nadalenques, devers els Reis, em varen invitar a llegir els meus poemes, i allà els vaig llegir, amb l’assistència de Miquel Ferrà, Guillem Colom, mossèn Bartomeu Guasp, el pare Miquel Batllori, Francesc de B. Moll, Carles Alabern i també, probablement –tot i que jo enlluernat per la personalitat dels grans, no record bé els més joves-, de Llorenç Moyà i Miquel Gayà. Això devia ésser pocs anys abans de morir-se Miquel Ferrà, que es va morir el 1947”.
La renovació dels preceptes de l’Escola Mallorquina havia d’arribar a partir d’una sèrie de poetes que figuren al recull que Manuel Sanchis Guarner publicava l’any 1951: Els poetes insulars de postguerra. Aquesta antologia aplegava vint-i-dos noms, entre els quals hi havia Miquel Dolç, Marià Villangómez, Llorenç Moyà, Miquel Gayà, Bernat Vidal, Blai Bonet, Jaume Vidal Alcover, Cèlia Viñas, Josep Maria Llompart...

Miquel Dolç (Santa Maria del Camí, 1912)

Miquel Dolç és el primer escriptor que publica una obra inèdita durant la postguerra: El somni encetat (1943). A aquest llibre, seguiren: Ofrena de sonets (1946), Elegies de guerra (1948), Petites elegies (1958), Flama (1962), Imago Mundi (1975). Humanista i traductor dels autors llatins: Marcial, Persi, Virgili, Tàcit, Estaci..., ha sabut infondre a la seva poesia una elegància i una noblesa de tradició clàssica. Els seus versos, de vegades harmoniosos, d’altres d’un dramatisme contingut, són sempre impecables i s’inscriuen en la més llegítima tradició noucentista. 

Marià Villangómez (Eivissa, 1913)

Autor de Terra i somni (1948), Elegies i paisatges (1949), Els dies (1950), Els béns incompartibles (1954), Ceguesa de l’estel (1956), Sonets a Balançat (1956), La miranda (1958), El cop a la terra (1962), Declarat amb el vent (1963). Admirable artífex del vers, la seva poesia revela un sentiment del paisatge entranyable i inèdit: paisatge íntim, paisatge amb figures, d’emoció sòbria i continguda. 

Llorenç Moyà (Binissalem, 1916 – Palma, 1981)

Després d’uns inicis en la línia de continuïtat de l’estètica de l’Escola Mallorquina, La joglaressa (1949), La bona terra (1949), evolucionà cap a la brillantor d’una poesia sumptuosa i barroca, Ocells i peixos (1953), Flos sanctorum (1956), La posada de la núvia (1957) i Via Crucis (1961), jocs entorcillats i brillantors d’estil. Seguiren Presidi major (1977), I, tanmateix, pallasso (1978) i Hispania Citerior (1982), que havia estat escrit molt de temps abans, més sobri i acostat al realisme.

Llorenç Moyà és també autor d’un recull de contes, A Robines també plou o La rebel·lió dels titelles (1958), i d’un teatre, a vegades dirigit a la denúncia política, Fàlaris (1962), El fogó dels jueus (1963), d’altres disposat a seguir els esquemes més tradicionals del teatre popular, La fira de les banyes (1980), El ball de les baldufes (1981), La importància de tenir un siurell o Tres entremesos amb un mateix sofà, estrenada el 1982.
Blai Bonet (Santanyí, 1926)

Es va donar a conèixer amb un breu recull de quatre poemes, Quatre poemes de Setmana Santa (1950) i amb el llibre, Entre el coral i l’espiga (1952), influenciat per l’estètica dels poetes castellans del 27, sota el mestratge de Bernat Vidal i Tomàs. Amb comunicació íntima amb el paisatge, sensual, expressiu i brillant, Blai Bonet aconsegueix un llenguatge líric tot d’imatges enlluernadores, estilitza el paisatge, dialoga amb el mar i crea les més increïbles sensacions i vivències. Seguiren Cant espiritual (1953), Comèdia (1961), L’Evangeli segons un de tants (1967), Els fets (1974), Cant de l’art (1979), ¿Has vist algun cop, Jordi Bonet, Ca N’Amat a l’ombra? (1976) i El poder i la verdor (1981).

A partir de L’Evangeli segons un de tants, la poesia de Blai Bonet és cada vegada més realista, amb llenguatge planer, de forma desigual, d’intensa passió, sovint descriptiva.

Ha escrit, també, novel·la: El mar (1958), Haceldama (1959), Judas i la primavera (1963), Míster Evasió (1969) i Si jo fos fuster i tu et diguessis Maria (1972). El 1958 l’ “Agrupació Dramàtica de Barcelona” li representà la seva, fins ara única, peça teatral: Parasceve. 

Jaume Vidal Alcover (Manacor, 1923)

L’any 1952 Jaume Vidal Alcover publicava el seu primer recull de poesia, L’hora verda, sota la influència dels castellans del 27 i dels superrealistes francesos. 

La poesia de Jaume Vidal, plena d’agilitat i enginy, és una mescla d’alegria innocent i de desesperat dolor. Segueixen El dolor de cada dia (1957), que dóna testimoni del realisme històric, Dos viatges per mar (1965), Sonets a Eurídice (1967), Terra negra (1970), El fill pròdig (1970), Home (1978) i Tres suites de luxe (1979). Ha escrit, també, novel·la, teatre i assaig literari. 

Josep Maria Llompart (Palma, 1925)

El primer llibre de poemes de Josep Mª Llompart, Poemes de Mondragó és de 1961. Tardarà molt de temps a publicar-ne un altre, La terra d’Argensa (1972). Seguiren Memòries i confessions d’un adolescent de casa bona (1974), Urbanitat i cortesia (1979), La capella dels dolors i altres poemes (1981), Mandràgola (1981). Ha traduït diversos reculls de poesia gallega i ha publicat els estudis La literatura moderna a les Balears (1964) i Retòrica i poètica (1982).

La poesia de Josep Mª Llompart evoluciona des del neopopularisme dels seus primers versos a la més arriscada aventura estilística, sense deixar de banda la contribució inevitable al realisme. 

A aquest grup de poetes illencs que configuren la generació literària dels anys cinquanta l’ha seguit un estol de poetes nous que han escrit els seus versos marcats pel realisme de moda, fins arribar a la diversitat de les propostes actuals. Hem de citar els noms de Miquel Àngel Riera, Guillem d’Efak, Bartomeu Fiol, Miquel Bauçà, Joan Manresa, Jaume Pomar, Guillem Frontera, Jaume Santandreu, Rafel Socias, el grup de menorquins aplegats entorn dels Quaderns Xibau (Gustau Juan, Pere Gomila, Pere Xerxa, Ponç Pons, etc.), Damià Huguet, Damià Pons, Bernat Nadal, Josep Albertí, Josep Marí, Jean Serra... 
Salvador Espriu

(Santa Coloma de Farners, 1913 – Barcelona, 1985)

Vida

Fill d’una família d’Arenys de Mar, fou precisament en aquesta vila marinera on passà els primers anys de la seva vida. Més endavant, els records i els personatges del poble li van servir de material literari. Estudià Dret i Història Antiga. Des de molt jove es va interessar per l’egiptologia. Era un gran coneixedor de la mitologia de les grans civilitzacions i també de la tradició bíblica. Tots aquests coneixements culturals queden reflectits a la seva obra. Abans de la guerra, de molt jove, ja va publicar algunes obres. Va conrear poesia, teatre i prosa. Després de la guerra va esdevenir una de les grans figures de la literatura catalana. 
Obra poètica
La seva obra manté unes constants temàtiques i estilístiques molt personals. En primer lloc, la reflexió sobre la mort i la vida és una de les seves preocupacions contínues. En segon lloc, tota la seva obra conté uns elements recurrents que estructuren un món mític personal, situat a Sinera (representació d’Arenys), en el qual es barregen personatges i històries procedents de relats bíblics, de la història del poble d’Israel, de mites clàssics i de la particular història contemporània catalana. El món perdut de la infantesa i l’experiència vital de l’escriptor també hi tenen un paper destacat. En l’aspecte formal i lingüístic, Espriu és un autor meticulós i reflexiu; fa servir registres lingüístics molt diversos i treballa a fons el seu estil.

La seva producció poètica es pot dividir en tres blocs: 
· La lírica elegíaca. Hom ha donat aquest nom a aquella poesia que Espriu mateix defineix com una meditació constant i obsessiva sobre la mort, predominant en reculls com Cementiri de Sinera, Les hores, Mrs. Death, El caminant i el mur, Final del laberint, etc. Totes aquestes obres contenen una poesia profunda, austera, nua i enigmàtica, simple des d’un punt de vista retòric, però d’una efectivitat extraordinària. Espriu sembla esforçar-se a limitar al màxim el seu lèxic, a reduir-lo a un conjunt de mots essencials carregats de complexes connotacions simbòliques. La realitat és al·ludida amb un nombre reduït de noms que configuren l’escenari típic que contempla el poeta: “llum”, “mar”, “platja”, “camí”, “arbre”, “casa”, “sol”, “sembrat”...Els elements temporals, per remarcar la fugacitat de la vida i la presència incessant de la mort, formen un altre grup reiterat: “alba”, “matí”, “tarda”, “vespre”, “nit”, “hora”, “temps”... Els termes abstractes acaben de donar el color característic a aquesta poesia lúcida i desolada: “somni”, “dolor”, “solitud”, “mort”, “record”, “silenci”. 
· La poesia burlesca. Trobem aquest segon registre especialment a l’obra Les cançons d’Ariadna, on Espriu ens presenta una realitat deformada, grotesca i esperpèntica a través de caricatures i visions sarcàstiques de l’home i de la futilitat de la vida, que ens és presentada com una vana agitació, un veritable laberint. 

· La poesia cívica. Finalment trobem la poesia cívica, que apareix en diverses obres, especialment a La pell de brau (1960). És una poesia de caire didàctic i d’un elevat to moral en què el poeta adreça a la col·lectivitat un missatge de reconciliació, tolerància i llibertat, com a resposta a l’opressió política i cultural del franquisme.
Prosa narrativa 

La producció narrativa espriuana fou publicada, gairebé exclusivament, en la preguerra. És d’una diversitat de registres paral·lela a la de la poesia: del to elegíac a la sàtira, d’un grotesc esperpentisme a un lirisme estetitzant. Laia, per exemple, és l’evocació lírica d’una figura femenina sotmesa a la pressió ambiental d’un poble mariner . Domina en tots els casos la perfecció de la prosa, sotmesa a un procés de transformació constant. Així, “Tereseta-que-baixava-les-escales” és un exemple de concentració narrativa, mentre que “Tres sorores”, conte escrit a la postguerra, ens mostra l’autor en el moment del màxim domini de la seva capacitat expressiva. 
En les narracions més primerenques, els models de l’Espriu prosista foren Gabriel Miró (autor de proses amarades d’un estilitzat lirisme) i Valle-Inclán (sobretot per les deformacions esperpèntiques). La lectura de Ruyra, posteriorment, li permeté de descobrir una prosa esplèndida, d’un matisat to líric. Progressivament, Espriu s’esforçà en la depuració de la seva prosa i, així, inicià la recerca de la bellesa a través d’un estil d’una gran puresa que tendia a l’essencialització. A poc a poc, creà una prosa amb valor per ella mateixa, que preparà, ja en la pre-guerra, l’esclat poètic posterior a 1939. El 1981 ha publicat Les roques i el mar, el blau. 

Teatre

L’activitat teatral d’Espriu es pot resumir en quatre títols que, tot i insistir en els temes i en les actituds de la seva obra poètica, gaudeixen d’un perfecte valor autònom. Antígona (escrita el 1939) és una reflexió i una condemna de la recent guerra civil en termes apocalíptics que aprofita la trama argumental del mite antic (vegeu requadre d’ampliació). Per la seva banda, Ronda de mort a Sinera (estrenada el 1966), muntatge teatral de Ricard Salvat sobre textos espriuans, reprèn la temàtica i els personatges de la Sinera mítica i aprofundeix els tons pessimistes i les consideracions sobre la mort típiques de l’autor. En Una altra Fedra, si us plau (1978), el mite clàssic és tractat amb una actitud desmitificadora.
Finalment, Primera història d’Esther (publicada el 1948 i estrenada el 1957) és no tan sols la peça més reeixida de l’activitat dramàtica espriuana, sinó una de les obres cabdals del teatre català de postguerra. Joan Oliver, per exemple, l’ha mencionada com a model del que hauria de ser el teatre català, i això no tant per l’habilitat escenogràfica (és una obra no pensada per a la representació) com pel seu valor lingüisticoliterari i per l’abast universal del seu elaborat simbolisme. En efecte: partint del relat bíblic d’Esther i del món mític de Sinera, Espriu confegeix una obra que fon els personatges i els temes de l’un i l’altre i utilitza el recurs dramàtic del teatre dins el teatre gràcies a les successives interferències de fets i individus . “Improvisació per a titelles”, subtítol de l’obra, ens forneix, a més, més pistes: el simbolisme dels titelles, els homes moguts amb fils invisibles per un titellaire, suposadament la mort, constitueix (ja ho hem vist) un aspecte essencial de la poesia d’Espriu. En síntesi, l’autor, al·ludint a la guerra civil i inclinant-se pel perdó i per la tolerància, refereix la persecució del poble jueu de la narració bíblica i, a través de l’elaboració mítica de Sinera, identifica aquesta persecució amb la del seu propi poble i l’exemplifica en la que es concretà en la llengua. D’aquí procedeix el fet que Espriu concebés l’obra com a testament funerari d’una llengua, la catalana, que veia, donada la situació repressiva de la postguerra, ineluctablement abocada a una desaparició irreversible i que considerava de comprensió ja difícil: “...mandrons d’una parla moribunda, ja gairebé inintel·ligible per a molts de nosaltres”. D’acord, doncs, amb un propòsit de testimoni, Espriu realitza una de les creacions lingüístiques més rotundes de la literatura catalana contemporània. Mitjançant la incorporació d’arcaismes, cultismes, dialectalismes, gitanismes i vulgarismes i la utilització de recursos fonètics i semàntics de complexa elaboració, Espriu aconsegueix de crear una obra d’una gran densitat i d’una gran riquesa formal. El monòleg final de l’Altíssim, per exemple, és un dels models de perfecció més acabats de la prosa catalana de tots els temps. 
El teatre mític: Salvador Espriu

Davant la realitat d’una Europa destruïda després de la Segona Guerra Mundial alguns autors teatrals optaren per referir-se als fets recents només amb al·legories a través de recreacions dels mites clàssics. Un fet especialment interessant el constitueix el rescat del mite d’Antígona, adaptat a la problemàtica contemporània. 

L’any 1939 Salvador Espriu ja havia escrit una primera versió d’aquest mite clàssic, Antígona, com una resposta immediata, personal i dolorosa, a la Guerra Civil; profundament reelaborada, la versió definitiva fou publicada l’any 1969. 

Espriu expressa a Antígona el rebuig a l’horror de la guerra i, sobretot, la situació del país dividit entre vencedors i vençuts. En el mite renovat que presenta l’autor, Antígona –que ha contemplat com els seus germans, Polinices i Etèocles, es maten l’un a l’altre en una lluita fratricida pel govern de la ciutat de Tebes- desobeeix les ordres del nou rei de la ciutat, Creont, i emprèn la dura tasca de donar sepultura al germà perdedor. Creont, que havia decretat que el vencedor (Etèocles) fos enterrat amb tots els honors, mentre que el vençut (Polinices) havia de ser deixat sense enterrar, condemna a mort la noia per desobediència.
Miquel Martí i Pol

Vida i obra

Miquel Martí i Pol va néixer a Roda de Ter (Osona) el 19 de març de 1929. el seu pare era manyà i la mare treballava al preu fet en una fàbrica de filatura. Estudià fins als 14 anys a l’escola parroquial, on arribà a primer curs de batxillerat; aquesta escola era duta per capellans i el tipus d’educació que hi rebé l’influí poderosament. Ultra això, al llarg de la seva adolescència participà activament en tasques  més o menys artístiques dins el Centre Catòlic de Roda. Als 14 anys va haver de deixar els estudis i entrà a treballar a les oficines de l’empresa Tecla Sala i Fills, dedicada a la filatura i coneguda popularment per “la Blava”; amb aquesta feina es guanyà la vida fins a les darreries de 1972, en què la salut l’obligà a recloure’s a casa seva. 
Les primeres provatures poètiques daten més o menys dels seus setze anys, de la mà de Josep Clarà, un poeta de Roda que havia participat en força Jocs Florals i havia guanyat força flors naturals; entorn d’ell crearen la “Penya Verdaguer”, que reunia els joves lletraferits del Centre catòlic; aquest fet l’inicià en l’activitat poètica, i en català. A partir d’ara, Martí i Pol llegeix molt, però desordenadament: sempre més serà un autodidacte allunyat dels centres culturals i d’estudi. 

Als dinou anys contreu una tuberculosi pulmonar i ha de passar un any al llit. Ell mateix ha dit que aquesta malaltia, juntament amb el contacte amb Josep Clarà, fou decisiva perquè cristal·litzés la seva dedicació a la literatura; durant aquest any tingué temps per llegir molt i pensar més i, encara, entrà en contacte epistolar amb Blai Bonet, poeta mallorquí que cal tenir en compte en relació amb la producció poètica d’aquesta època de Miquel Martí i Pol. És ara quan el poeta comença a reflexionar críticament sobre el pòsit cultural i ideològic que per educació i ambient s’ha anat fornint, i és el moment també en què la seva reflexió comença a apuntar cap a la realitat social en la qual es mou: una situació personal i col·lectiva, en el seu poble, fonamentalment obrera. Fet i fet, els primers poemes que publicarà en llibre reflecteixen clarament aquesta preocupació que s’estendrà fins al 1956: d’una banda, la reflexió angoixada, existencial, que neix de la crisi ideològica; d’altra banda, la descoberta, amb admiració, del món de la gent del seu poble, de l’obrer i la seva quotidianitat, descoberta que també té alguna cosa d’angoixant per al poeta, que es creu diferent o, en un cert sentit, distant de la seva gent. Paraules al vent i El fugitiu són llibres clau per comprendre aquest moment d’evolució del poeta. Durant aquests anys de crisi, a més a més, comença a llegir els pensadors marxistes, que li obren tota una nova panoràmica i li ofereixen un mètode d’anàlisi, una “eina mental” com ell mateix ha dit, absolutament decisiu per al coneixement de la realitat social i per trobar el seu lloc dins d’aquesta realitat. Són, de fet, un seguit d’elements que conflueixen no pas en un moment únic, sinó en un espai de temps força dilatat, i que el van alliberant d’aquella mena d’encotillament ideològic i social de la seva adolescència i primers anys de joventut. En algun lloc, el poeta reconeix que el seu contacte amb la literatura, així com l’eclosió de la pràctica sexual reprimida fins ara, no són pas factors aliens a aquest procés, sinó ben al contrari. 
El 1953 presenta un recull de poemes al premi Óssa Menor i el guanya; l’any següent el llibre –Paraules al vent- serà publicat. Aquest fet té una transcendència més enllà de l’estrictament biogràfica: a la Festa de Santa Llúcia d’aquest any, a més de Miquel Martí i Pol, són premiats Jordi Sarsanedas en narrativa i Josep Maria Espinàs en novel·la, i Vicent Andrés Estellés queda finalista de poesia; és a dir, és una nova generació que, després del trasbals de la guerra i malgrat la persecució contra la nostra cultura, rep en un mateix acte el reconeixement “oficial” per part dels mestres consagrats ja abans de la guerra, acte que pot ser entès com la victòria de la continuïtat de la cultura catalana. Haver guanyat l’Óssa Menor li obre algunes portes del món cultural català, tot i que un seguit de malentesos posteriors les hi tornarà a tancar. Amb tot, val la pena de ressenyar la coneixença amb Josep M. Castellet, que li donà a conèixer la novel·la contemporània mundial, i amb Antoni Pous, un dels membres de l’anomenat “Grup de Vic”, que li féu conèixer Lukács, Gramsci i Adorno, entre altres; amistat, la d’Antoni Pous, personal i literària que el poeta conservà fins a la mort de Pous.
La superació de la crisi cal datar-la, doncs, entorn del 1956 i, de fet, a partir d’ara s’observa un canvi important en l’activitat de Miquel Martí i Pol, sobretot pel que suposa el fet que aquesta activitat passa a ser pública i militant: dirigeix cine-fòrums, pronuncia conferències, s’afegeix al moviment original de la nova cançó interpretant poemes propis i, dins un camp més específicament literari, col·labora en revistes com “Oriflama” i “Inquietud”. Tota aquesta activitat el posa en contacte amb molta gent diversa i, malgrat que en l’ambient del seu poble no és massa ben vista, l’obliga a reconèixer-se un dels seus, com es transllueix en El poble, La fàbrica o Autobiografia. La seva visió del món ara es concentra i gira entorn de la problemàtica social que viu l’obrer, l’home anònim, la seva quotidianitat, els seus sentiments, la seva impotència, el seu crit de revolta. En bona mesura, les bases de la popularitat de què avui gaudeix Miquel Martí i Pol cal buscar-les en la seva poesia d’aquesta època, tot i que ha estat un poeta força desconegut del gran públic fins cap al 1970. L’obra posterior ha afegit llenya a aquesta audiència popular. 

Quant a la producció literària, a més de l’estrictament poètica, el poeta assaja ara unes noves formes d’expressió: la narrativa, amb un seguit de contes escrits gairebé tots entre 1952 i 1968 i aplegats en volum el 1978, i la tasca de traductor que inicià el 1965. Dedicar-se a la traducció, de fet, obeeix a dos motius: d’una banda, li suposa un ajut econòmic, i, d’altra banda, per a ell ha estat i és un dels millors exercicis de coneixement i domini de la llengua, la seva eina fonamental de treball. Més endavant, a partir del 1977 i sobretot a causa de la seva participació en la revista “Reduccions”, el poeta tindrà una activitat força sovintejada, a més a més, com a comentarista literari i prologuista.
El 1970 contreu una esclerosi múltiple que progressivament va minvant les seves facultats de moviment i de parla; fins a finals de 1972 encara pot anar a la fàbrica, però des d’aleshores s’ha de recloure a casa seva, ja que la seva autonomia física és cada cop més minsa. La malaltia avença fins cap als volts de 1975 en què se li estabilitza i li permet, dins un marc de privacions, dur una vida ordenada; la seva activitat obligatòriament se centra ara, gairebé del tot, en el món de la literatura, com a lector, poeta i traductor. En aquestes circumstàncies no cal dir que la seva atenció s’interioritza, es clou, i s’ha de plantejar una nova situació personal que ell sap irreversible. Amb tot, si en els primers moments i progressivament la preocupació per la malaltia i la reflexió sobre la mort es fan gairebé obsessives –Vint-i-set poemes en tres temps, La pell del violí, Cinc esgrafiats a la mateixa paret-, a partir del 1975, i cada cop d’una manera més clara, pot observar-se com el poeta va assimilant la seva realitat, la penetra i analitza conscientment  i arriba a sobreposar-se, de fet a dominar de nou la situació –Quadern de vacances, L’hoste insòlit, Estimada Marta. Ara com ara, assistim, doncs, a un nou tombant de la seva vida obert al futur personal i col·lectiu, com ho demostren l’últim llibre publicat fins ara, L’àmbit de tots els àmbits, i, ni que sigui anecdòticament, les seves ganes de tornar a sortir de casa, encara que amb dificultats. Aquesta és l’època d’una major producció poètica de Martí i Pol, i no és en va, ja que la poesia ha estat un dels elements fonamentals, potser el fonamental, que l’han obligat –i alhora li ho han permès- a realitzar aquest llarg procés d’interiorització, d’acceptació i de superació de la seva realitat. Les mostres de reconeixement públic augmenten aquests darrers anys, ja que, entre d’altres premis, ha estat guardonat el 1977 amb la Lletra d’Or i el 1978 amb el premi Fastenrath. 
Evolució de l’obra poètica
D’acord amb la breu biografia referida, l’obra de Miquel Martí i Pol pot ser fàcilment dividida per blocs cronològics, com si es tractés d’èpoques la producció de cada una de les quals tindria una molt estreta relació amb els factors personals que conformen els diversos moments de la vida del poeta. Aquesta periodificació seria la següent: 



1ª època: dels inicis fins al 1956; 



2ª època: del 1957 al 1970; 



3ª època: del 1971 al 1975; 



4ª època: a partir del 1975.

És clar, però, que fa mal precisar aquest tipus de divisió –especialment pel que fa als anys més propers- per manca d’una perspectiva suficient; malgrat això, val la pena tenir-la present si més no com a hipòtesi que facilita l’estudi i el seguiment de l’obra de l’autor.

El que és important és observar que aquesta evolució de la poesia de Miquel Martí i Pol demostra abans que res que ens trobam davant una obra que és manifestació d’una experiència vital i completa; és a dir, que la poesia de Miquel Martí i Pol és el fruit de la reflexió sobre la pròpia existència i sobre les condicions personals i col·lectives amb què aquesta existència s’ha trobat. Aquest és, al meu entendre, un dels motius pels quals l’obra de Miquel Martí i Pol té aquest deix profundament humà que facilita tant la comunicació entre el poeta i el lector, relació que el poeta sap prou que existeix i que esmenta específicament, amb emoció, en alguns dels seus poemes. La poesia, però, també és per a Martí i Pol una eina de coneixement, un mitjà per penetrar la realitat, des de la més íntima fins a la col·lectiva i nacional, d’analitzar-la i explicar-se-la; és la seva manera, o la manera més adequada per a ell, d’enfrontar-se a si mateix amb tot el que això suposa en cada moment de la seva existència. La demostració més palpable la tenim en L’hoste insòlit, on el poeta dialoga amb “l’altre jo”, amb ell mateix, a través de la poesia; el joc que En l’hoste insòlit es fa evident el podem trobar en tota l’obra de Martí i Pol. Així ens expliquem la lucidesa amb què constantment el veiem enfrontar-se a la seva problemàtica i al seu món: des de la pregunta sense resposta en plena crisi ideològica fins a la cruesa amb què es planteja la proximitat de la mort, des de la fermesa amb què denuncia la injustícia fins a la tendresa dels poemes lírics i amorosos. I encara més: al capdavall d’aquest procés de coneixement de la realitat arriba la decisió de les noves actituds a prendre; ben mirat no són pas pocs els poemes que acaben amb uns versos contundents, conclusius, que assenyalen la nova actitud, ni són rars els llibres que acaben oberts, assenyalant un camí futur, com El fugitiu, per exemple, o Quadern de vacances o Crònica de demà. És, doncs, clar, a partir d’aquí, que en l’obra de Miquel Martí i Pol, per més que hi assenyalem etapes, aquesta divisió mai no implica cap trencament; cada etapa no és més que l’estadi d’una evolució. Fixem-nos en fets més concrets que ho demostren.  
Hi ha poemes d’El fugitiu que són contemporanis d’altres d’El poble i, en canvi, metodològicament situem El fugitiu en el primer bloc i El poble en el segon per motius temàtics de pes. Això no demostra altra cosa que en l’evolucio del poeta, com en la de qualsevol persona, els canvis no es produeixen, per norma general, de manera traumàtica, sinó amb temps i, per tant, coexisteixen preocupacions diverses i interessos també diversos que, en el cas del poeta, es tradueixen en poemes temàticament diferents. Un fenomen semblant passa amb els Vint-i-set poemes en tres temps, que, si bé és contemporani de La fàbrica, el seu to és ben diferent; i encara més, dins el mateix llibre coexisteixen i s’interrelacionen la preocupació social pròpia de l’època anterior amb la nova, més personal, creada per la malaltia. Observem encara els següents indicis d’unitat i d’evolució: la imatge que serà més definitòria de la tercera època, de malaltia, és potser la de tenir “vidres a la sang”; doncs bé, aquesta imatge ja la trobem en el poema “Oposes un mur de vent”, del recull Si esbrineu d’un sol gest el secret dels meus versos... de quinze anys abans. I el mateix podem dir de l’alt valor que al llarg de tota l’obra el poeta atorga a la tendresa i a la conjunció entre la veu i el gest com a constituents de l’home. Així mateix, la simplicitat pròpia de l’home anònim és expressada ja en el primer llibre pel fet de “morir sense espectacle”, qualitat i expressió que trobarem, anys més tard, en La fàbrica, La pell del violí o Quadern de vacances. 
1. “L’alta veu del silenci”

Ni els poemes d’El fugitiu ni els de Si esbrineu d’un sol gest el secret dels meus versos... no foren publicats quan els corresponia, poc després de la seva redacció entre 1952 i 1957, sinó que restaren en un calaix del poeta fins que el 1976 els incorporà al segon volum de l’Obra poètica, és a dir, quan la seva lectura s’havia de fer ja a distància i més des d’uns ulls de curiositat historicista o intel·lectual que no pas d’actualitat i immediatesa. En una lectura global de l’obra de Martí i Pol aquests poemes no encaixaven després d’El poble i La fàbrica. El seu desconeixement previ tenia conseqüències més greus, però, ja que deixava reduïda l’obra que avui coneixem com de la primera època a Paraules al vent i Quinze poemes i, sobretot, perquè si aquest oblit s’hagués mantingut ens hauríem perdut el recull més significatiu per entendre la crisi que centra aquesta època –El fugitiu- i la introducció de la poesia amorosa, que posteriorment aconseguirà fites importants en l’obra de Miquel Martí i Pol. 
Pel que fa a El fugitiu, el mateix poeta n’ha assenyalat l’estructura; diu que el llibre “es va anar fent a remolc d’una llarga crisi religiosa, que finalment es va resoldre amb una ruptura. A partir d’El fugitiu la temàtica religiosa queda relegada a segon terme i el seu lloc l’ocupen, cada vegada amb més intensitat, l’home i els seus problemes de cada dia. Alguns aspectes d’aquesta mutació són perceptibles ja en l’estructura del llibre. Cap a la meitat del recull es produeix una progressiva desaparició de títols i els poemes s’aprimen, per dir-ho d’alguna manera, fins a esdevenir simples intimacions. Més endavant reapareixen els títols i els poemes tornen a adquirir gruix. Hi ha hagut, però, un canvi sensible de tema i sobretot de protagonistes”. Curiosa estructura que construeix el llibre com una profundíssima vall, el fons de la qual es correspon amb els poemes centrals, breus, despullats i profundament angoixats: el poeta s’ha sotmès al dubte més arriscat sobre tot allò que havia cregut; tot se li ha anat enrunant; en el buit, només hi és ell, i aquesta solitud extrema és representada per la nuesa dels poemes; no pot pas dir-se que la seva construcció formal no s’escaigui amb precisió al seu contingut i a la seva intenció. El llibre ha començat, com diu el poeta, amb poemes més llargs i amb títol: són els poemes en què la crisi encara pot ser raonada, que, si bé és plantejada, el poeta encara troba –o vol trobar- bases on sostenir-se, ni que siguin abstractes: “Hi la certesa de la llum, enlaire, / i un terrat ple de sol / amb vent i ocells que xisclen.” I la pujada final del llibre és la de la solució de la crisi: l’obertura cap als altres, la recuperació de la veu i el gest, la sortida de nou al carrer on hi ha la gent. I el llibre es clou així, obert a la segona època. El fugitiu constitueix, doncs, la síntesi més clara i alhora profunda de la poesia de Martí i Pol anterior al 1957.

2. “Si nosaltres callem, qui parlarà?”

La que hem assenyalat com a segona època de la producció de Miquel Martí i Pol coincideix, per cronologia, temàtica i intenció, amb l’època de la nostra història literària coneguda com de “realisme social” o “realisme històric” i que cal situar aproximadament entre 1959 i 1968. Els qui formularen teòricament les bases d’aquest moviment foren Josep M. Castellet i Joaquim Molas en la seva Poesia catalana del segle XX (1963). Molt resumidament, la poesia reclama ara per a ella una immediatesa social i política, el poeta se sent fonamentalment “un home entre els homes” que expressa amb un llenguatge planer la seva experiència i la dels altres homes i que entén la poesia amb una clara voluntat d’incidir críticament, en el terreny social i polític, sobre la majoria més àmplia possible de la societat catalana; no cal dir que aquesta serà una poesia amb una forta càrrega de denúncia i de revolta i que, als Països Catalans, es posa al costat d’altres moviments de reivindicació nacional com, per exemple, la Nova Cançó. 

El poble, La fàbrica-1959, Autobiografia i La fàbrica són llibres que no costa gens d’adscriure a aquest corrent, però val la pena de precisar-ne alguns trets. En primer lloc, el seu avenç en la cronologia: El poble, si bé no és publicat fins al 1966, fou escrit entre 1956 i 1958, quan, si s’hagués publicat, hauria estat una autèntica primícia. I encara aquí cal recordar que aquesta és l’època de la producció narrativa de Martí i Pol i que en els Contes de la vila de R. i altres narracions en trobem de datats a partir del 1952 que no difereixen gaire dels principis del realisme històric o social. En segon lloc, dins la poesia social de l’època, Miquel Martí i Pol destaca per la sinceritat amb què planteja els temes i el coneixement de debò que en demostra; ho digué ja Francesc Vallverdú, justament un dels poetes que serviren a Castellet i Molas com a exemples del “realisme històric”, que s’iniciava quan ells formularen la seva teoria; diu Vallverdú de La fàbrica: “És potser el llibre de poesia social més “pur” de la nostra literatura. D’entrada, hi ha un tret que el distingeix de la resta: és el fruit d’una experiència viscuda “des de dins” i no té el to imprecatori o paternalista en què cau sovint aquesta mena de poesia.” Ben mirat, aquests dos trets que acabo d’assenyalar no fan més que confirmar el que deia més amunt: la poesia de Martí i Pol sempre ha estat conseqüent amb aquells plantejaments que la seva experiència personal li proposava; mai no ha seguit modes, i és suficient rellegir bé Paraules al vent i El fugitiu per veure on i com es generen els interessos que trobem en la seva poesia social; com tampoc no obeirà a motius de canvi de moda el nou tombant en la seva producció a partir del 1971.
La crisi del realisme, en tant que pràctica poètica, generà una certa polèmica en relació amb la “nova poesia” dels anys setanta etiquetada força ambiguament de “formalista”. A la base de la polèmica hi havia una acusació al realisme i una reivindicació per part dels formalistes. L’acusació anava dirigida sobretot al valor que el realisme atorgava a la paraula, al llenguatge, al qual –deien- reduïa a una mera funció comunicativa directa i tancava en un clos reduït, sense cap mena de treball ni d’experimentació sobre ell; en paraules d’Àlex Broch, el realisme “per construir el missatge de clara intencionalitat social i col·lectiva que cerca, articula un codi reduït que per la seva reiteració porta a uns estereotips significatius i a una progressiva manca d’informació quantitativa del text-creació fins a arribar a un buit informatiu i comunicatiu. La reflexió crítica sobre la realitat social serà sols el mirall d’un propòsit i la seva ineficàcia portarà a una crisi del moviment i a la seva progressiva autodissolució”. No cal dir que la reivindicació de la nova poesia se centrava en el pol oposat: en la recerca i experimentació de la llengua i dels recursos poètics per obtenir uns productes nous sense cap pretensió d’influència social més enllà de la que sempre ha exercit la poesia en determinats sectors. Davant d’aquesta crítica, generalitzada a tota la poesia realista, cal demanar-se fins a quin punt afecta l’obra de Miquel Martí i Pol, i és aquí on entrem en algunes de les característiques més determinants de la seva poètica d’aquells moments.
La poesia de Miquel Martí i Pol d’aquesta època es fonamenta en dos pilars –l’èpic i el líric- en equilibri. Aquest període no només el formen poemes com “Per a tots nosaltres”, “He heretat l’esperança” o “La fàbrica”; també el formen “L’heroi”, “Romanço”, “Balada”, “L’Elionor” i els poemes amorosos. Ens trobem amb uns poemes lírics que formen part de l’èpica, d’una èpica que sense aquest component líric segurament ens semblaria falsa, però és aquest component el que una vegada més humanitza i carrega de tendresa, de sensibilitat, la poesia de Martí i Pol, i això sense estalviar-li la duresa i el repte quan calen. Aquesta és justament una de les peculiaritats que defineix i individualitza la poesia d’aquests anys de Miquel Martí i Pol. Pel que fa als recursos formals, el poeta n’escull ara alguns que seran ben típics d’aquesta època, com, per exemple, l’inventari –influència evident de Prévert- o el poema llarg i narratiu que, al costat d’un ús més decidit del vers lliure i amb una clara voluntat d’adequació al contingut i d’establir una cadència i un ritme, aconsegueixen el necessari valor poètic que l’obra requereix. El tercer element a tenir en compte, i no pas deslligat dels altres dos sinó perfectament travat amb ells, és l’ús del llenguatge. És cert que el llenguatge de Martí i Pol en aquests moments és absolutament planer, però no absolutament quotidià entre la gent; una anàlisi lingüística i poètica de qualsevol dels poemes fonamentals d’aquest moment ens ho demostrarà. La seva elaboració i la tria del lèxic i de els imatges –mesurada, certament, com correspon a aquest moment- és l’altre puntal de la poètica d’ara de Miquel Martí i Pol, i dic mesurada, si més no, per comparació amb el que serà l’època següent. Si ens fixem en un poema tan típic com “La fàbrica”, per exemple, només cal fer una llista dels adjectius per adonar-nos de la seva precisió real o figurada, observar la insistència de mots del camp semàntic de “soroll” per descobrir l’eficàcia del seu valor sensitiu, o valorar-ne les senzillíssimes imatges i metàfores, i llur funció, per completar-ne l’anàlisi poètica. Cal, doncs, concloure que la poesia de Miquel Martí i Pol d’aquesta segona època no és gratuïta en cap sentit, ni pamfletària, sinó sotmesa a una intenció social –és clar-, però també poètica, amb l’exigència que això suposa. 

3. “Sobrevisc”

Davant dels llibres que constitueixen la tercera època, d’entrada podem observar fàcilment algunes peculiaritats: aquest bloc comença amb tres llibres d’un cert gruix –Vint-i-set poemes en tres temps, Llibre sense títol i La pell del violí-, que vénen seguits de dos llibres molt breus -5 poemes els Cinc esgrafiats a la mateixa paret i 6 en el Llibre dels sis sentits-, per reprendre de nou amb un darrer llibre –Quadern de vacances- extens i d’una estructura força curiosa, que clou clarament aquesta època i enceta la següent (tant és així, que no tindria massa inconvenients a situar-lo encapçalant la quarta etapa de l’obra de Martí i Pol). Curiosament aquesta visió general del període –suposo que ben inconscientment per part del poeta- ens remet a l’estructura que, com a llibre, tenia El fugitiu; la semblança no és ben exacta, és clar, ja que El llibre dels sis sentits temàticament queda molt diferenciat de la resta i cal estudiar-lo a part, però la importantíssima presència dels Cinc esgrafiats a la mateixa paret manté la validesa de la semblança que he establert. Una altra peculiaritat d’aquests llibres –potser només anecdòtica i qui sap si mig màgica- és la presència i funció dels números: només cal veure els seus títols i l’estructura del Quadern de vacances; una reflexió sobre aquest darrer aspecte, però, segurament ens desviaria del camí emprès i sense resultats considerables; tornem, doncs, al primer aspecte assenyalat.
En aquest període, com ja he avançat, el poeta s’enfronta a una nova realitat personal de crisi, conseqüència de la malaltia, que de fet l’obliga a assistir impotent a l’espectacle de la progressiva minva d’autonomia física; en certa manera, el poeta es troba davant d’un nou despullament, on no tan sols s’ha d’enfrontar a la idea d’una hipotètica propera mort, sinó també a la de la seva solitud, a l’obsessió constant de si mateix i de la seva condició, i a la fixació i domini, per tal de sobreviure, d’un món reduït, limitadíssim, però l’únic vàlid vitalment per al poeta i a la mesura de la seva capacitat física. Per això els primers llibres –que enceten aquest procés- se centren fonamentalment en la malaltia i els seus efectes, però la nuesa i la cruesa de la realitat que se’n deriva, del solitari en un limitadíssim espai tancat, les trobem magistralment expressades en els Cinc esgrafiats a la mateixa paret, el llibre més breu. Bé és cert que aquest món de cambra closa, aquest “món tàctil”, ja ha estat descobert en La pell del violí, però és en els Cinc esgrafiats on troba la seva expressió més sensiblement cisellada; sensiblement, perquè és ara més que mai quan el paper dels sentits –del tacte i de la mirada sobretot- esdevé fonamental per al poeta; i cisellada, perquè mai fins ara, i específicament en els Cinc esgrafiats, el treball formal del poema havia estat tan intens i efectiu. El Quadern de vacances, finalment, tot i ser el llibre que planteja més impressionantment la relació de poeta amb la mort, és ja el llibre que s’obre amb esperança al futur perquè el poeta ha arribat a fer-se càrrec de la pròpia situació, a posar-se en pla d’igualtat amb la mort –per això hi pot parlar “tranquil·lament”-; en definitiva a superar la crisi i a continuar vivint: l’últim poema no deixa dubtes en aquest sentit. Per copsar, doncs, mínimament el moll de l’os d’aquesta època ens cal entrar en els Cinc esgrafiats a la mateixa paret. Aquest breu recull és constituït per cinc poemes formalment idèntics: disset versos decasíl·labs masculins sense rima, una estructura força dura; els poemes, d’altra banda, són construïts per l’enfilall d’un munt d’imatges que es refereixen a aquest món clos, donant com a resultat un conjunt difícil de penetrar, d’un cert hermetisme si no tenim en compte les circumstàncies que coneixem de poeta; altrament, els poemes són perfectament tancats en el sentit que la idea inicial és recollida en els darrers versos i, encara més, tot el conjunt és igualment tancat, ja que el darrer poema recull els motius centrals de cada un dels quatre poemes precedents. És així, doncs, com construeix el llibre gairebé com un objecte tancat, esfèric, “clos de miralls”; no cal dir que cada poema conté un seguit d’elements lingüístics que es remeten a aquest món clos. I tot i així, el poeta s’hi manifesta calmat, serè, i no angoixat (recordem, en canvi, que l’angoixa era ben present en la part central d’El fugitiu, en l’altra crisi), i és així perquè el procés d’assimilació de la malaltia s’ha fet amb una extraordinària maduresa i perquè, com deia al començament, la pràctica poètica ha estat un element important en aquest moment d’autoacceptació; i perquè, fruit de tot això i possiblement de molt més, el poeta no s’ha desesperat mai sinó que s’ha aferrat a la vida que té; per això és tan important l’últim mot del llibre: “sobrevisc”. Sembla dir que el seu món és aquest, petit, minúscul, amb escasses finestres cap a fora, però que ell hi segueix essent i vol seguir essent-hi. Tant el llibre com tota aquesta època queden marcats per aquest fet: acceptació de la nova realitat físicament limitada, però afirmació, més que mai, de la presència –qui sap si fins i tot de l’essència- del poeta en ella, en la qual s’ha engrandit i des de la qual, posteriorment, s’ha projectat de nou cap a fora. 
He dit que el Llibre dels sis sentits és un llibre més o menys solt, i ho és si tenim en compte la temàtica fonamental d’aquesta època. Aquest llibre més aviat evoca determinats moments de la història del país, però és curiós observar que aquest plantejament és fet des de la perspectiva dels sentits del poeta, ara que sabem que els té extraordinàriament afinats, i amb una novetat important encara: la incorporació d’un nou sentit, el de la paraula, tant o més vital que els altres per al poeta en les seves peculiars circumstàncies, incorporada en el sisè poema, justament el que es refereix a l’època més recent de la nostra història, des de 1939, quan aquesta paraula ha estat perseguida. Llibre solt, doncs, però no deslligat de la resta; d’altra banda, tot i que ara carregat d’imatgeria, és el llibre que, al costat d’alguns dels Vint-i-set poemes en tres temps, manté el fil conductor d’aquella preocupació pel país que mai no ha deixat d’estar present en Miquel Martí i Pol. 
4. “Que tot està per fer, i tot és possible”

A partir de 1975 hi ha indicis claríssims en l’obra de Martí i Pol que ens permeten d’observar una gran obertura i, d’una manera específica, en tres sentits almenys: a) la certesa que el futur és per viure i que el poeta hi té un paper; b) la presència de nou de la poesia amorosa i específicament del desig eròtic; c) l’aportació del poeta a la reflexió, de caire nacional, que avui cal fer per tal de tirar endavant el país, lluny de cansaments i desencisos. Ben mirat, els dos aspectes darrers no són més que concrecions del primer. I tot el conjunt, acompanyat d’una prolífica reflexió sobre l’eina que el poeta utilitza, la poesia, i sobre la seva relació amb la gent, ara amb els lectors. Aquesta esquematització és suficient almenys per demostrar el canvi operat i justifica l’inici d’una nova etapa en el llarg procés literari de Martí i Pol. Em limitaré, doncs, a precisar els tres aspectes assenyalats.
Si una actitud es manté en aquests darrers llibres és la d’una fe optimista en el futur, que se sosté en un viure absolutament conscient el dia d’avui; un exemple ben clar és el poema “A distància”, el darrer de Crònica de demà, o més suggerentment ho és la noia amb què comença i acaba el recull Capfoguer, o un vers tan solemne com el següent, de L’hoste insòlit: “Tot és camí des d’ara. Faig jurament de viure.” Els exemples podrien multiplicar-se, però més explícit que aquests que acabo de donar ho és el desig absolut de viure que en termes amorosos es desprèn d’Estimada Marta, i el sentir-se present i participatiu en l’actual moment del país que trobem en L’àmbit de tots els àmbits. 
Els quinze poemes que constitueixen el recull Estimada Marta, últim apartat del llibre homònim, són sens dubte la gran aportació de Miquel Martí i Pol a la poesia amorosa catalana, i ho dic sense oblidar poemes anteriors tan definitius com “Si fossis terra creixeria en tu”, alguna imatge del qual bé podria ser precedent d’alguna de les d’Estimada Marta. De fet, en l’obra del poeta la poesia amorosa no havia estat mai oblidada; ara, però, arriba a un punt culminant: el poeta hi expressa la vida,en plenitud, a través de la poetització de l’experiència i el desig amorós i sexual. El llibre, d’un marcat to intimista, és l’expressió mig narrativa mig evocativa d’una mena de procés eròtic que té la seva plenitud en els poemes VII i XII. Tot l’entorn ambiental, d’espai i de temps, així com el cos de la noia i la realització amorosa, estan sotmesos a un intensíssim procés d’elaboració poètica que es tradueix en la riquesa d’imatges i en el to d’intimitat i de serena tendresa amb què el jo poètic parla a Marta tot referint-se al propi moment amorós, de tal manera que diríem que el temps resta gairebé suspès, o més encara, sotmès als amants. El llibre és, doncs, un extraordinari cant a la plenitud de la vida, impossible de relacionar amb un home vençut, sinó just al contrari. Però no és només des d’aquesta temàtica vital i optimista des d’on ens adonem de l’home nou que ha esdevingut el poeta; específicament i amb tota la intenció, el llibre és construït per poemes formalment idèntics als dels Cinc esgrafiats a la mateixa paret, com una rèplica conscient per demostrar, amb la mateixa duresa i la mateixa clarividència amb què havia arribat al fons del pou, el nou esclat de vida, la nova projecció. No es podrà dir que la tria dels elements formals no demostri una intencionalitat i una lucidesa ben considerables. 
L’àmbit de tots els àmbits, finalment, ens situa, de nou des d’un plural contundent –“nosaltres”-, davant d’una altra mena d’obertura, davant de l’actualització d’aquell “home entre els homes”, des de la peculiar situació actual del poeta. El llibre és l’aportació reflexiva i encoratjadora d’un home que demostra clarament que el país, “la pàtria”, continua essent una realitat extraordinàriament important per no ser oblidada i arraconada pel poeta. En ell no hi ha més que la voluntat de ser present en la tasca de reconstrucció nacional i, en aquest sentit, el poeta reclama de tots tenacitat, solidaritat, amor i la feina diària i constant; en aquesta crida, ningú no hi és exclòs sinó que tots hi som comptats: “Qui sinó tots –i cadascú per torna.” Amb tot, ens enganyaríem si creguéssim que el poeta fa aquesta reflexió només cap enfora, com una mena de “prèdica” als possibles lectors; el plantejament neix de la pròpia personalitat del poeta, de la seva intimitat, i en aquest sentit és del tot evident la segona part del llibre, la que té els poemes titulats: aquí ens adonem que els poemes giren sovint entorn d’imatges referides a un espai interior –“la casa” potser és la més explícita- i d’uns elements exteriors, paisatgístics o meteorològics, cap als quals s’obre –per exemple, a través de la “finestra mig closa” del poema “El vent del sud”- el qui habita la casa, el poeta. També té aquest to de projecció personal cap a una realitat exterior il·limitada, la curiositat que el poeta aquí valora tant: “Només viu qui pregunta.” És així, doncs, com el llibre, en una visió global de l’obra de Miquel Martí i Pol, no pot ser entès només com un llibre d’intenció nacionalista i prou; aquesta intenció, de fet, neix de l’actitud vital del poeta, en aquests moments, de projecció exterior, cap al futur. El retorn explícit –ja que de fet mai no se n’havia desentès- a les preocupacions col·lectives no és casual ni obeeix a motius d’oportunitat; és una conseqüència més del darrer pas que el poeta ha fet en aquesta llarga evolució que he pretès esbossar en aquestes pàgines. 

Poètica i estil

Més d’un cop en aquest repàs a l’obra de Miquel Martí i Pol hem pogut comprovar l’adequació d’unes determinades estructures mètriques i de recursos formals al contingut i a la intenció dels seus poemes, la qual cosa permet afirmar la voluntat d’ofici poètic de l’autor fins i tot en aquells casos, com hem vist, més fàcilment justificables de relaxament formal. És cert, però, que aquest treball guanya en intensitat al llarg de l’obra i que, especialment a partir del 1971 –potser per les condicions i possibilitats que paradoxalment li ofereix la nova realitat d’enclaustrament i sens dubte per la maduresa adquirida en l’ofici-, s’enriqueix i es densifica. Sense cap mena de dubte, l’exemple més clar per demostrar aquest ofici el tenim resseguint algunes de les imatges bàsiques que queden fixades en l’obra de Martí i Pol. De la primera època podem retenir, per citar-ne només algunes, la dels homes vistos com “animalons desficiosos” perseguits sens treva per caçadors, o la de tenir els ulls cansats “de tant sotjar camins” quan el poeta busca una sortida a la crisi. Pel que fa a la segona època, les més específiques potser són les que ens remeten a la consideració èpica de la seva gent, dels obrers; així l’home normal i corrent és “l’heroi” i “la nostra estirp és de titans”. A partir del 1971  les imatges guanyen en abstracció i sovint es refereixen a elements naturals o meteorològics; la malaltia és explicada com un “tenir vidres a la sang” i “plom, enlloc de sang, a dins les venes” o també com un ser habitat per “un bou enorme”; el poeta en aquestes circumstàncies es veu com “heura de mi mateix”, una heura que “s’atorga densitat de mur”; el “puny clos”, “l’esfera”, el “clos de miralls”, el “món tàctil” ens remeten a l’enclaustrament físic i moral del poeta i a la importància dels objectes en aquest món; finalment, la pluja, el vent, la tarda, la “noia expectant” seran alguns dels referents de la nova obertura. Qualsevol d’aquestes imatges pot ser sotmesa amb èxit a una anàlisi particular que en demostri la seva adequació i el seu valor poètic. Dins aquest mateix centre d’interès, caldria valorar la permanència al llarg de l’obra del binomi veu i gest que, conjuntament i des dels inicis, resumeix l’activitat de l’home; tant és així que, quan el poeta es veurà mancat d’autonomia física, dirà: “No tinc sinó / la veu que em representa”, i per això, quan li fallarà fins i tot la veu, recorrerà a l’auxili dels sentits. Amb la represa final, el binomi s’haurà tornat a unir i en L’àmbit de tots els àmbits el poeta podrà dir: “Tot ressona per l’àmbit silenciós del gest / i esclata en cada mot.”

En un altre ordre de coses, constatem que el poeta, des de sempre, ha integrat la poesia com a un dels temes de la pròpia obra i més d’una vegada aquesta reflexió l’ha menat a complaure’s en la seva relació amb els lectors. No cal dir que quan la poesia de Miquel Martí i Pol, en les dues primeres èpoques sobretot, s’adreça a un plural “vosaltres”, aquesta relació amb els lectors esdevé d’un to, de vegades profètic, de vegades incitador. Aquesta reflexió sobre la seva peculiar relació amb els lectors la trobem ja en algun poema de la primera època (el VI de Quinze poemes, per exemple): “No m’estimeu per l’esforç que suposa. / Escriure per a vosaltres / és com repetir-se lentament / els versos d’un poema estimat.”

Relació que tornarem a trobar, força intensificada, en alguns poemes de “Capfoguer”, dins Estimada Marta. Altrament, només cal llegir bé “El poema”, contingut en El poble, per tenir clar el paper que la poesia juga en la segona època de l’autor. Finalment, i per lligar algun altre cap, reportaré uns versos del primer dels Quinze poemes: “Destí d’aigua ploguda per camins invisibles, / sense mar ni retorn; / petit destí, i, encara, l’estimeu tendrament./ Llavors un gest només, una sola paraula / pot concretar el poema,/ i les mans tan alçades i els ulls desorbitats.”

Amb tot, però, és a Capfoguer on, d’una manera explícita, podem trobar clarament el que en podríem dir la “poètica” de Miquel Martí i Pol, una poètica que se centra absolutament en la paraula, la qual considera nucli i eix del poema. El mot té per al poeta una força extraordinària, té “embruix” i “tendresa”, té la seva “densitat”, i per això ha de ser tractat amb un gran respecte, perquè el seu lloc en el poema no pot ser ocupat per cap altre; són “mots de cada dia” íntimament lligats a les coses que denoten, i d’aquestes qualitats extreuen el seu valor. D’aquí, l’exigència del poeta en escriure. Per això vol que els mots siguin “plens, suggeridors, compactes”. I no oblidem que aquesta exigència en l’ús de la paraula ja ve d’antic: en el poema programàtic “La fàbrica” volia que el seu quefer poètic fos “fecund i reptador i, alhora, tendre”. Si anem més enllà encara, ens adonarem que aquestes qualitats que atribueix i alhora reclama dels mots s’estenen als versos, sobretot quant a la contundència amb què sovint l’últim o últims versos d’un poema el clouen, característica cada cop més afermada en la poesia de Miquel Martí i Pol. Recordem-ne només un que expressa la relació més íntima possible entre el poeta i les paraules: “En cada mot m’hi jugo l’existència.” 
La narrativa catalana, de la postguerra fins a l’actualitat

Les dificultats per a la recuperació del gènere
A la dècada dels anys trenta la publicació de novel·les en català va començar un camí que semblava que, finalment, per a la nostra literatura el gènere novel·lístic començaria a ser normal: s’escrivien moltes novel·les en català i es publicava un nombre important

de traduccions de novel·listes estrangers. Tot aquest brillant  panorama, però, canvià radicalment amb la guerra civil i la posterior dictadura franquista.

La dictadura franquista i la repressió lingüística i cultural que ocasiona condicionen l’evolució i la difusió de tots els gèneres literaris, però afecten especialment la narrativa pel fet de ser un gènere més majoritari. 

Així doncs, cal tenir en compte que la postguerra configura una situació en la qual les edicions són difícils i restringides, la castellanització dels mitjans de comunicació és total, la censura actua i el públic es troba totalment mancat d’informació o formació cultural. Tot això comporta que l’escriptor tingui greus problemes de professionalització i de connexió amb el seu públic, al qual no sap en quin registre lingüístic adreçar-se. 

Cal considerar també que una gran part de la intel·lectualitat es troba a l’exili. 

Així, durant uns quants anys l’única literatura existent o és clandestina o és publicada a l’exili, molt lluny del públic que l’ha de llegir. La recuperació és lenta, tant a l’exili com a l’interior. Els escriptors que es van quedar a Catalunya i que no s’adaptaren a la nova situació política i cultural van haver de desenvolupar la seva activitat, a còpia de grans esforços i perills, de forma clandestina. Fins a l’any 1945, aquesta activitat clandestina es manifesta en la creació d’algunes revistes “subversives”, en les tertúlies que s’organitzaven en cases particulars, o en l’edició de llibres en català dels quals es falsejava el lloc o la data d’impressió. 
A partir de 1945, amb la desfeta del feixisme europeu, el règim de Franco va haver de mitigar una mica la repressió. Això va permetre, d’una banda, que la silenciada cultura catalana donés símptomes d’una tímida recuperació; d’altra banda, que alguns dels escriptors exiliats es decidissin a tornar. A partir de 1946 s’inicien tímidament les edicions en català. Els obstacles que imposava la censura no van evitar que es desenvolupés una narrativa en llengua catalana molt fructífera, sobretot pel que fa a la novel·la psicològica. 
Des del final dels anys 40, i durant tots els 50, es va fer un gran esforç per fomentar la producció de narrativa en català i per recuperar-ne la dimensió social. L’èxit d’aquest esforç és palès en els fruits que van donar alguns premis literaris, com el Joanot Martorell de novel·la, instituït l’any 1947, i convertit més tard en el Sant Jordi, o el Víctor Català de narrativa curta. L’any 1955 es va fundar una col·lecció anomenada “Club dels Novel·listes”, que aplegava obres d’autors catalans contemporanis. Gràcies a iniciatives com aquestes, al llarg dels anys 50 la narrativa va anar guanyant terreny a la poesia, que havia estat el gènere més conreat en la dècada anterior. 

Als anys 60, tot i que la censura seguia controlant estrictament la literatura catalana i que no es pot parlar de normalització, la narrativa ja havia assolit una maduresa que es manifestava en la qualitat de les produccions i en l’augment de l’activitat editorial. Segueix destacant la novel·la psicològica, però altres tendències contribueixen a diversificar el panorama narratiu. 
Tendències 

Limitacions de la narrativa catalana de postguerra

Les circumstàncies excepcionalment anòmales per les quals ha passat la literatura catalana expliquen, en gran mesura, la inexistència, des de 1939, de corrents novel·lístics molt marcats. Factors de tota mena impediren que els novel·listes s’agrupessin en moviments coherents de propòsits literaris clarament formulats. De fet, les tendències dominants en la narració que s’han anat originant han comptat amb pocs autors, els quals no s’han articulat en grups renovadors i actius. En síntesi, els narradors han estat, i són, figures aïllades, sense connexió, llevat d’algunes excepcions, de les unes amb les altres. Tanmateix, poden ser assenyalades algunes línies de força, derivades de la influència successiva de la novel·la psicològica, el realisme objectiu i les experimentacions formals de darrera hora (alternatives al realisme), ressò, tot plegat, dels corrents narratius europeus en la mateixa època. 
NOTA: convendria que repassàssiu, igual que féreu en el tema de la narrativa catalana dels anys 20 i 30, el dossier 01, sobre l’evolució experimentada pel gènere novel·lístic al segle XX, titulat “La renovació de les tècniques narratives: la novel·la del segle XX”.

Els anys 40 i 50

Dins la trajectòria de la novel·la catalana de postguerra, les circumstàncies històriques expliquen que els corrents predominants tendissin cap a l’evasió de la realitat del moment
 i l’adopció dels models novel·lístics de pre-guerra en un esforç de mantenir una certa continuïtat. D’aquests models, el de més crèdit per la seva llarga tradició era el de la novel·la psicológica. 
La tendència dominant en la narrativa de postguerra és la novel·la psicològica, enriquida, però, amb les troballes darreres del gènere novel·lístic, i que pren diverses direccions: 

· La novel·la psicològica de caràcter ahistòric i religiós, de fons catòlic, que s’inspirava en narradors, la majoria francesos, d’ideologia catòlica (Maurois, Bernanos, Mauriac, Graham Greene), engloba autors com Xavier Berenguel amb La família Rouquier (1953), o Joan Sales amb Incerta glòria (1956).

· La novel·la psicològica agnòstica, vinculada al corrent existencialista francès (Sartre, Camus) (vegeu requadre d’ampliació), és cultivada per Maria Aurèlia Capmany a Necessitem morir (1952), o Josep Maria Espinàs  a Combat de nit (1959). 

· Ja durant els 60, es publiquen les grans novel·les psicològiques de Mercè Rodoreda i Llorenç Villalonga. Aquests autors (que ja havien començat a publicar novel·les abans de la guerra) i alguns altres dels citats anteriorment enriquiren i complementaren la tècnica de l’anàlisi psicològica amb elements procedents de la història recent (que giren a l’entorn de la guerra civil) o del seu món personal. Així, Incerta glòria (edició definitiva: 1968) de Sales i La plaça del Diamant (1962) de Rodoreda incorporaren els esdeveniments últims de la història contemporània, mentre que Villalonga realitzà, sobretot a Bearn (1961), una elaboració mítica del seu món mallorquí. 

En conjunt, la novel·la psicològica dominà el panorama narratiu català fins a la dècada dels anys seixanta; a partir d’aquest moment, però, hagué de competir amb una altra tendència: l’anomenat realisme històric.

La narrativa europea després de la II Guerra Mundial

La destrucció i l’horror que va generar la Segona Guerra Mundial sumiren en una crisi profunda els ideals revolucionaris i progressistes que havien prosperat en les dècades anteriors. La revolució socialista havia desembocat en una dictadura altament repressiva, i el progrés tecnològic i científic havia servit per permetre el genocidi i la bomba atòmica. No és, doncs, estrany que la literatura d’aquesta època reflecteixi una desconfiança radical envers l’ésser humà, i alhora una sensació d’absurd existencial i de desesperació. 

Aquesta actitud nihilista es va manifestar sobretot a França, amb el naixement d’un moviment filosòfic i literari anomenat existencialisme. Els escriptors existencialistes entenen la vida com un  procés sense sentit, absurd, en què tot succeeix de manera arbitrària i les accions humanes no tenen cap significat. Aquesta concepció és la que manifesta Albert Camus a la seva novel·la La pesta. Tot i així, alguns escriptors van veure en la literatura una via de compromís amb la realitat circumdant, i la van utilitzar com una forma d’acció política, com és el cas de Jean-Paul Sartre.

D’altra banda, les novel·les de l’alemany Thomas Mann i dels italians Alberto Moravia i Cesare Pavese van aportar reflexions i testimonis sobre la dimensió tràgica que va atènyer la guerra i la postguerra en els països vençuts. 
Xavier Benguerel

Novel·lista, autor teatral i traductor. Publicà bona part de la seva obra narrativa abans de 1939, bo i seguint la tendència de la novel·la psicològica: La vida d’Olga (1930), El teu secret (1932) i Suburbi (1935). El 1939 hagué d’exiliar-se i no reprengué la publicació de novel·les fins a mitjans dels anys cinquanta, amb una tècnica que seguia els models de Graham Greene, Bernanos i sobretot, Mauriac: La família Rouquier (1953), amb el títol de Sempre és demà en l’edició de 1978. A finals dels seixanta i principis dels setanta passà a conrear la novel·la d’ambientació històrica: Gorra de plat (1967), Els vençuts (1969) i Icària, Icària (1974).
Pere Calders

Pere Calders (1912-1994) va passar els primers anys de la seva vida entre Barcelona i la masia de la família materna al Vallès Occidental, on va quedar impressionat per les històries extraordinàries que explicava la seva gent. Tal com preferia el seu pare –escriptor modernista primer i més tard comerciant- va estudiar en una escola catalanista i pedagògicament renovadora. L’any 1929 el jove Calders va ingressar a l’Escola Superior de Belles Arts com a alternativa a la seva veritable vocació: la literatura. Als anys 30 va fer de redactor a diversos diaris i va escriure els primers contes. Amb el seu amic íntim Tísner va dirigir la revista humorística L’esquella de la Torratxa. Abans que esclatés la Guerra Civil també és destacable la seva producció com a dibuixant humorístic. 
Combaté al costat de Catalunya i de la República contra el feixisme, i escriví la crònica de guerra Unitats de xoc (1938) sobre la seva experiència personal.  Després de la guerra civil, el 1939, es va exiliar, en primer lloc a França i després a Mèxic, on va viure fins que el 1962 va tornar a Catalunya. Va continuar treballant en diverses editorials i va col·laborar en diaris i revistes com Avui, Serra d’Or, Canigó, etc. La seva obra va tenir un ressò especial a partir de l’estrena de l’adaptació teatral d’alguns contes en l’espectacle Antaviana. Als darrers anys de la seva vida va rebre diferents distincions: va ser Premi d’Honor de les Lletres Catalanes el 1986 i al 1992 va ser investit doctor honoris causa per la Universitat Autònoma de Barcelona. 
El 1933, Pere Calders va publicar els seus primers contes, Història de fantasmes o el capilar “Estrella”, i el 1936 el primer llibre de narracions, El primer arlequí. A tots dos hi predominen situacions i fets estranys protagonitzats per personatges extraordinaris. Des d’un bon començament Calders ens presenta un món ple d’imaginació que moltes vegades obeeix a la mateixa realitat vista des d’una òptica diferent. És en aquesta època que havia entrat en contacte amb l’humor surrealista del Grup de Sabadell i amb el “realisme màgic” que es desprèn de les narracions de l’escriptor italià Massimo Bontempelli. De la generació anterior admirava Joaquim Ruyra i Josep Carner per la seva gran aportació lingüística. 
Durant la guerra va escriure, a més d’alguns contes, les novel·les La Glòria del doctor Larén (1936), Gaeli i l’home déu (1938) i Unitats de xoc (1938), on explica la seva participació en el front. A Mèxic, on va viure exiliat més de vint anys, va col·laborar amb articles, dibuixos i contes en les diverses publicacions editades pels intel·lectuals catalans a l’exili. Les cinc narracions de Gent de l’alta vall (1957) i la particular visió de la vida i la mort dels indis mexicans (vegeu requadre d’ampliació) d’Aquí descansa Nevares (1967), juntament amb la novel·la L’ombra de l’atzavara (premi Sant Jordi de l’any 1964), són les seves obres d’ambientació o de tema mexicà. 

La fascinació que Calders va experimentar per les paradoxes de la vida mexicana, properes a la irracionalitat, és la mateixa que troba en molts aspectes de la vida quotidiana. Això, traslladat a les seves narracions, fa que aquestes adquireixin un humor especial. La ironia és un dels recursos més emprats per l’autor, que, des del 1955, amb la publicació dels contes de Cròniques de la veritat oculta, tal vegada la seva obra més significativa, va tenir un reconeixement en el món literari català. En cada una de les històries que conformen el volum, la imaginació i la fantasia s’enfronten amb la realitat buida, grisa i monòtona. 
La seva obra, en la línia de les narracions de Kafka i Poe, manté les mateixes constants: històries intemporals sorprenents en espais aparentment evocadors de la realitat i amb personatges plans, incapaços de reaccionar davant fets imprevistos o que s’escapen d’una conducta social preestablerta. Demà a les tres de la matinada (1959), Invasió subtil i altres contes (1978), Tot s’aprofita (1983) i L’hora a la deriva (1992) participen d’aquesta manera de veure el món.
Un irrealisme que opera amb procediments de reducció a l’absurd domina bona part de la narrativa caldersiana. La imaginació i la lliure fantasia són enfrontades a una realitat, la de cada dia, buida i monòtona. Són freqüents, en conseqüència, les interferències entre aquests dos mons (un de màgic i un de quotidià), interferències que sovint es concreten en l’aparició d’un element insòlit en un context vulgarment real. Amb procediments que oscil·len entre l’humorisme i la caricatura, Calders intenta de criticar la uniformitat de l’existència humana.

Calders coincideix amb altres autors com Pedrolo (l’estudiarem en l’apartat dels anys 60) en els temes, relacionats amb el surrealisme i l’existencialisme (sota l’aparent senzillesa de les històries de Calders, s’hi amaga una amarga reflexió sobre la realitat que ens envolta, sobre la percepció d’aquesta realitat i sobre la condició humana en general), i en la preocupació per la llengua i la tècnica narrativa –ús del llenguatge periodístic i de la tercera persona per donar versemblança a allò que no en té. Calders entén la creació literària com una evasió o alliberament de la ment per assolir la veritat oculta, a la qual la raó no té accés. Denuncia així la veritat oficial, racional, tot posant al descobert la seva absurditat i la seva ridiculesa, en enfrontar-se a l’altra veritat, oculta i prohibida.   

Els temes predilectes en la majoria dels seus contes i novel·les són l’absurd, l’imprevist, l’insòlit o l’atzar. 
Per a Calders, la ironia no és un simple recurs humorístic. És la força motriu que fa girar, amb la precisió d’un rellotge suís, tota la maquinària narrativa. El recurs de la ironia presideix l’obra narrativa de Calders. No es tracta d’una ironia descarnada que desemboqui en el sarcasme, sinó de la finíssima habilitat d’introduir el fet insòlit, que ens sorprèn i que ens fa somriure. L’univers literari de Pere Calders es basteix damunt de fets aparentment insòlits que contribueixen a fer trontollar els convencionalismes. 

La prodigiosa eficàcia de les narracions de Pere Calders es fonamenta en l’extrema correcció però també en l’extrema senzillesa de la llengua que empra. La llengua de Pere Calders és molt rica en formes d’allò més col·loquials que fan que els seus personatges insòlits es presentin d’una manera naturalíssima, la qual cosa col·labora a donar un poder insospitat a l’ambigüitat i a la ironia. 
L’any 1979 el grup Dagoll Dagom representà, amb gran èxit de crítica i públic, el muntatge teatral Antaviana sobre textos de la seva narrativa; el fet propicià un nou interès per la seva obra, combinació de realitat, fantasia i humor. 
La presència de l’indi mexicà en la narrativa de Calders

La llarga estada de Pere Calders a Mèxic va deixar una lògica empremta en la seva obra. Un ésser li cridà poderosament l’atenció: l’indi mexicà. Els indis, els seus costums ancestrals, les seves tradicions i, sobretot, la seva manera lenta, mansa, d’observar el món, topen amb la fúria de la civilització, amb les presses de la modernitat. La seva passivitat instintiva els permet mirar un món que no acaben d’entendre perquè no és el seu i dins del qual no acaben de trobar el lloc ni el seu sentit. La seva adaptació a aquest entorn hostil és difícil. 
Un dels aspectes més sorprenents per al lector europeu de les narracions d’Aquí descansa Nevares i Gent de l’alta vall és la naturalitat amb què els indis accepten la mort dels éssers estimats com un fet més de la mateixa vida que cal assumir i, de vegades, fins i tot celebrar amb la resta de parents i amics. Una visió tan diferent de la nostra serveix de reflexió i de confrontació entre la cultura, l’economia, la societat, la religió... dels indis i la dels mexicans europeïtzats. Calders se serveix d’aquesta oposició entre els dos mons per mostrar que la percepció de la realitat no és unívoca, sinó que està condicionada per aspectes culturals i convencions diverses. 
Obres de Pere Calders

	
	Narrativa breu
	Novel·la

	Abans i durant la Guerra Civil
	Història de fantasmes o el capilar “Estrella” (1933), El primer Arlequí (1936)
	La Glòria del doctor Larén (1936), Gaeli i l’home déu (1938), Unitats de xoc (1938)

	Exili

	Cròniques de la veritat oculta (1955), Gent de l’alta vall (1957), Demà a les tres de la matinada (1959)
	

	Retorn a Catalunya
	Aquí descansa Nevares (1967)
, Tots els contes (1968)
, Invasió subtil i altres contes (1978), Tot s’aprofita (1983), De teves a meves (1984), Un estrany al jardí (1985), L’honor a la deriva (1992)
	L’ombra de l’atzavara (1964), Ronda naval sota la boira (1966)


Anys 60

Als anys 50 van arribar a la literatura catalana les idees bàsiques de l’existencialisme francès, tot coincidint amb el tractament realista dels temes de les novel·les. Els nous autors escrivien les seves obres amb voluntat d’innovació de la tècnica narrativa i amb un clar compromís de denúncia social. Dins d’aquest anomenat realisme històric (també conegut com a realisme objectivista) van anar apareixent novel·les de Xavier Benguerel, Joan Sales i Josep Maria Espinàs, algunes de Maria Aurèlia Capmany i, sobretot, la majoria de les novel·les de Manuel de Pedrolo. Aquests autors van tenir com a referència les obres dels novel·listes nord-americans d’entreguerres com Faulkner, Dos Passos, Hemingway o Steinbeck, coneguts amb el nom de “la generació perduda”. També s’ha de fer constar la influència del neorealisme italià (corrent representat, per exemple, per les novel·les de Vasco Pratolini) i europeu que havia sorgit com a conseqüència de la Segona Guerra Mundial. 
A l’entorn de les experiències viscudes a la guerra sorgeixen, a la dècada dels anys 40,  moltes novel·les de caire realista i testimonial que amb tècniques objectivistes escriuen sobre el front, la reraguarda o l’exili. Aquest és el cas de Vicenç Riera Llorca (Tots tres surten per l’Ozama, publicada el 1946 a Mèxic, però no editada a Catalunya fins el 1967, sobre l’aventura d’uns exiliats catalans a la República Dominicana), Joaquim Amat Piniella (K.L.Reich, escrita el 1948, però no autoritzada per la censura fins el 1963, sobre l’experiència tràgica dels catalans en els camps de concentració nazis), Xavier Benguerel (Els fugitius, també sobre el tema de l’exili), Pere Calders (Unitats de xoc), Avel·lí Artís (556 Brigada Mixta, que, igual que l’obra esmentada anteriorment de Calders, és una de les poques que parla del conflicte armat pròpiament dit) o Joan Sales (Incerta glòria, 1956; edició definitiva: 1968). 
Els novel·listes de la generació posterior, com Josep M. Espinàs o M. Aurèlia Capmany, escriuen, en canvi, sobre l’experiència de la postguerra. 

Com ja hem dit al principi d’aquest apartat i en l’anterior, la lectura dels autors contemporanis francesos fa que algunes novel·les del mateix Espinàs o de Manuel de Pedrolo tinguin influències existencialistes. D’altra banda, Pedrolo és un autor molt prolífic que assaja diversos subgèneres, com la novel·la negra, la ciència-ficció i d’altres amb els quals aconsegueix un alt grau d’acceptació popular. 
Altres autors proven altres vies al marge de l’estètica del realisme històric, com la de la fantasia, l’evasió lírica i la mitificació de la realitat d’un Jordi Sarsanedas o d’un Joan Perucho, o l’acostament al realisme màgic en la narrativa de Pere Calders i Baltasar Porcel (autor aquest que estudiarem, però, en l’apartat següent). 

Cita de narradors

La narrativa catalana dels anys 60 està representada per cinc narradors que van publicar, l’any 1958, un volum col·lectiu titulat Cita de narradors. El llibre va guanyar el premi d’assaig Joan Yxart, i significà el punt de partida d’unes trajectòries literàries que han arribat, en alguns casos, fins als nostres dies. Els cinc autors aplegats en aquesta obra són Maria Aurèlia Capmany, Manuel de Pedrolo, Joan Perucho, Jordi Sarsanedas i Josep Maria Espinàs.
Aquests autors van rebre influències molt diverses: del surrealisme, de l’existencialisme, de la novel·la negra i la “generació perduda” americana, de la novel·la catòlica... Han conreat tota mena de gèneres narratius, des de novel·les psicològiques i de denúncia social fins a policíaques i de ciència-ficció. També han escrit contes, teatre, assaig i fins i tot poesia.

Juntament amb aquests autors, cal esmentar-ne d’altres que també van desenvolupar la seva obra narrativa en els mateixos anys, com Xavier Benguerel (1905-1990) i Joan Sales (1912-1983).

Maria Aurèlia Capmany

Escriptora polifacètica que ha conreat els més diversos gèneres (traducció, conte, teatre, assaig, periodisme, novel·la, etc.), va néixer a Barcelona l’any 1918. Des de jove va estar molt influïda pel catalanisme, sobretot per la formació que va rebre a l’Institut Escola, caracteritzat per la seva línia pedagògica renovadora. L’any 1942, en plena dictadura, es va llicenciar en filosofia. Es va dedicar a l’ensenyament, a la universitat i a l’Institut. Va viatjar a París, on va entrar en contacte amb l’existencialisme. L’any 1960 va fundar amb Ricard Salvat l’Escola d’Art Dramàtic Adrià Gual, que va introduir els mètodes dramàtics més innovadors. Col·laborà habitualment en els mitjans de comunicació i escriví assaigs sobre temes feministes, així com obres de teatre i traduccions de novel·listes contemporanis francesos i italians. Va morir el 1991 a la seva ciutat natal. 
Capmany va guanyar, l’any 1948, el premi Joanot Martorell amb la novel·la existencialista El cel no és transparent; després va publicar, dins aquesta mateixa línia més o menys existencialista, Necessitem morir (1952), L’altra ciutat (1955) i La pluja als vidres (1963). Des d’un punt de vista crític amb la classe social dominant, a Betúlia (1956) va fer un retrat de la burgesia catalana de postguerra, proper a la novel·la psicològica. En general, en la seva obra va utilitzar els models propis de la novel·la històrica. Les seves novel·les són realistes en la mesura que els seus personatges estan condicionats per la història que els ha tocat viure. En són un exemple les novel·les Un lloc entre els morts (1967), obra de recreació històrica, probablement la més coneguda de l’autora, i Feliçment, jo sóc una dona (1969), totes dues properes al gènere biogràfic. Aquests trets els va mantenir a la seva última novel·la Lo color més blau (1982). 

Com a autora de teatre ha experimentat noves tècniques a Vent de garbí i una mica de por (1965) i, amb Dones, flors i pitança (1968) inicià la seva dedicació al teatre de cabaret. 

Manuel de Pedrolo

Manuel de Pedrolo va néixer a l’Aranyó, comarca de la Segarra, l’any 1918, i va estudiar medicina a la Universitat de Barcelona. Va lluitar a la Guerra Civil amb l’exèrcit popular i, des del 1943, va quedar-se a viure a Barcelona, on realitzà diverses feines, especialment en el camp editorial. Va entrar en contacte amb els escriptors barcelonins i va col·laborar en diverses revistes. Va ser un novel·lista prolífic que també va escriure teatre i poesia. Manuel de Pedrolo va morir a Barcelona l’any 1900. 
La seva primera obra publicada va ser un llibre de poesia; aviat, però, va iniciar una extensa carrera de novel·lista que va combinar amb la d’autor teatral. Pedrolo ha estat el novel·lista més productiu de la literatura catalana contemporània. Una producció tan vasta havia de tractar de multitud d’aspectes, i, en efecte, la narrativa pedroliana és molt diversa: ha escrit novel·les polítiques (d’intenció i missatge politicosocial), simbòliques, d’altres que tracten la condició humana,  a més de les de gènere de ciència-ficció i les policíaques, etc. Paral·lelament, els seus temes són extraordinàriament variats: l’alienació en les societats occidentals, les repressions sexuals i polítiques, la incomunicació humana, la visió d’un món futur, els conflictes socials i molts d’altres. Alguns d’aquests temes enllacen la seva producció amb l’existencialisme, d’una banda, i amb el surrealisme, de l’altra. Les tècniques narratives que va usar també van ser múltiples. És bàsica en l’autor una voluntat indagatòria constant de les tècniques de la novel·la. En les seves paraules, “escriure és una aventura i cada novel·la és una exploració” i, en efecte, la recerca formal ha esdevingut per a Pedrolo una autèntica obsessió. Utilitza en les seves novel·les procediments narratius nous i sorprenents: trencament del curs normal del temps, canvis bruscos de lloc i de punt de vista, combinació de narrador omniscient i monòleg interior, personatges diferents que expliquen la mateixa història, etc., és a dir, totes aquelles novetats emprades pels autors més representatius del nouveau roman (vegeu requadre d’ampliació) a França.  
Ha estat un autor particularment perseguit per la censura, i això explica que el gruix de la seva producció, publicada a partir del 1949, no pogués sortir a la llum pública fins a la dècada dels anys seixanta i, encara, d’una forma totalment irregular. 

En les novel·les de caràcter existencialista com Cendra per Martina (1965) i Entrada en blanc (1968), es parla sobre l’absurditat de la vida, la inquietud davant la mort, etc. L’any 1963, va presentar la vida d’un personatge, Daniel Bastida, analitzat des de diferents punts de vista, al llarg d’onze novel·les que va integrar el conjunt de “Temps obert”. Amb el títol de “La terra prohibida”, el 1978 va encetar un nou grup de novel·les que tenien l’exili com a tema comú. 

Sense perdre els continguts de l’existencialisme, però reforçant els aspectes socials i polítics, Pedrolo va publicar novel·les com M’enterro en els fonaments (1967) o Totes les bèsties de càrrega (1967). La novel·la negra americana va influir en les seves obres policíaques, especialment en Mossegar-se la cua (1968). La seva novel·la més coneguda ha estat l’obra de ciència-ficció Mecanoscrit del segon origen (1974). 
L’activitat teatral de Pedrolo és d’un notable relleu i ha estat relacionada amb els temes i les tècniques del teatre de l’absurd, del qual seria un precedent. En síntesi, els seus drames, partint d’un fons filosòfic metafísic i pessimista, plantegen la rebel·lió, sovint inútil, de l’home enfront d’un món estàtic i opressiu. Homes i No (1957), per exemple, és un missatge desesperançat sobre la tragèdia de la condició humana. 

El nouveau roman
Durant aquests anys (entorn de 1940), a França sorgeix la novel·la existencialista i el nouveau roman. Els representants de l’anomenat nouveau roman comparteixen la concepció de la vida com un absurd, l’observació del món per un personatge gris, passiu, sense voluntat per obrar, l’interès per la llengua, per l’estudi de les sensacions i per les innovacions relatives a la tècnica narrativa (narrador càmera, monòleg interior, etc.).
Jordi Sarsanedas

Jordi Sarsanedas nasqué a Barcelona l’any 1924. a l’acabament de la guerra es va exiliar i visqué en diversos països, sobretot a Itàlia. Ha escrit poesia i narrativa, tot i que s’ha decantat per la poesia, i també ha realitzat diverses traduccions d’obres literàries franceses i angleses. 

Com a narrador, la seva obra és imaginativa i hi compagina elements de la realitat i formes experimentals properes al surrealisme, però també adopta una postura a mig camí entre l’existencialisme i la novel·la catòlica. El que preocupa Sarsanedas és la crisi de valors que es viu a l’Europa del moment. Destaquen les novel·les Contra la nit d’Oboixangó (1952), El martell (1956) i alguns llibres de contes, com Plou i fa sol (1959) i El balcó (1969).
La seva obra més destacada va ser un recull de narracions titulat Mites (1954), on reflexiona sobre la condició humana. En aquesta obra l’autor parteix d’elements surrealistes, i contraposa la realitat quotidiana amb el somni. En síntesi, Mites és un conjunt de proses poètiques que, marcades per la presència de l’element subconscient d’arrel surrealista i per la lògica de l’absurd, combinen l’estructura narrativa amb la divagació lírica. Cada una d’aquestes proses té un perfecte valor autònom i, a la vegada, encaixa perfectament dins el sentit del conjunt. Sentit que, en el fons, s’ha d’entendre com una lluita de l’home contra una realitat hostil i una denúncia de la incomunicació humana. 

Joan Perucho

Joan Perucho nasqué a Barcelona l’any 1929. Poeta i crític d’art a més de narrador, ha publicat contes i novel·les on pren especial relleu l’especulació imaginativa. Influenciat per autors forans com Borges i Lovecraft, l’autor, que es complau en el tractament de temes irracionals com vampirs, apareguts i fantasmes, basteix la seva narrativa a partir d’un coixí de referències cultes (preferentment històriques i literàries) que tendeixen a la mistificació i al barroquisme. L’exotisme és consubstancial en Perucho i, així, sol situar les seves obres en escenaris remots en el temps i, de vegades, en l’espai. Llibre de cavalleries (1957), per exemple, juxtaposa dos plans temporals, el del present contemporani i el de la Catalunya del segle XIV, amb les expedicions catalanes medievals per la Mediterrània com a fons. Per la seva banda, Les històries naturals (1960) presenta un cas de vampirisme en el marc de les guerres carlines en la Catalunya del segle passat. La seva obra, en definitiva, esdevé una barreja d’erudició, barroquisme i fantasia, amb la presència constant d’elements irònics i distorsionadors. 
A més de les citades, podem destacar, Aparicions i fantasmes (1968), Històries apòcrifes (1974), Pamela (1983), Monstruari fantàstic (1986) o El baró de Maldà (1994), entre altres. 

Josep Maria Espinàs

Josep Maria Espinàs va néixer, l’any 1927, a Barcelona, on va estudiar Dret. Va exercir d’advocat fins al 1955, i després va entrar a treballar a l’editorial Destino. Es va donar a conèixer com a narrador amb la novel·la Com ganivets o flames (1954), que va rebre el premi Joanot Martorell. Aquesta obra va ser el punt de partida d’una carrera literària que ha tocat una àmplia gama de gèneres: novel·les, narracions breus, llibres de viatges, obres de divulgació, contes infantils, articles periodístics..., a més d’obres de teatre. Ha col·laborat en diverses publicacions, entre aquestes els diaris Avui i El Periódico, i en la televisió pública catalana. Ha estat durant molts d’anys un professional de les lletres, i ha compaginat la seva activitat literària amb la música: va ser un dels fundadors, l’any 1961, del grup Setze Jutges, iniciador de la Nova Cançó catalana. Aquest grup va néixer com a projecte de resistència cultural contra la repressió franquista, i s’inspirava en la música popular pròpia i estrangera. El moviment de la Nova Cançó –en què van participar Joan Manel Serrat, Maria del Mar Bonet i Lluís Llach, entre altres- va jugar un paper important en la recuperació de la cultura i la llengua catalanes.
Josep Maria Espinàs és un autor polifacètic i marcat per l’èxit. Ha estat un dels autors més llegits de la literatura catalana contemporània, en part per l’estil proper i amè que caracteritza les seves obres. Com altres autors de la seva generació, ha considerat prioritari establir una comunicació directa i franca amb el lector, tractant temes actuals i utilitzant un llenguatge a l’abast de tothom.

Les primeres novel·les que va escriure Espinàs segueixen la tendència realista, testimonial o psicològica, com El gandul (1955), La trampa (1956), Combat de nit (1959), L’últim replà (1962), Tots som iguals (1966), o La collita del diable (1968). Van tenir un gran èxit entre el públic lector, i va rebre elogioses crítiques de la premsa nord-americana. 

L’any 1958 es va publicar Cita de narradors, que havia obtingut el premi Josep Yxart l’any anterior, i Espinàs va guanyar el Víctor Català amb el recull de narracions Variétés. A més d’aquests premis, n’ha rebut molts més per la seva obra narrativa i periodística. 

Ha destacat com a escriptor de llibre de viatges, en els quals descriu les seves experiències d’observador que viatja a peu. Algunes d’aquestes obres, que han gaudit també de gran èxit, són Viatge al Pirineu de Lleida (1957), Carrers de Barcelona (1961), Viatge a la Segarra (1972), A peu per la Terra Alta (1989), etc. També ha escrit reportatges, com Viatge als grans magatzems (1993) i A peu de terra cremada (1995), i assaig, com L’ecologisme és un egoisme (1993).
La seva filla Olga, amb síndrome de Down, és la destinatària d’un seguit de cartes que es van publicar l’any 1983 sota el títol d’El teu nom és Olga. Aquesta obra, com moltes altres de Josep M. Espinàs, ha estat traduïda a diverses llengües. 

Com a membre del grup Setze Jutges ha enregistrat diversos discos amb cançons pròpies i adaptacions del cantautor francès Georges Brassens. També va escriure i interpretar, amb música de Xavier Montsalvatge, el conte infantil Viatge a la Lluna. 
Anys 70

Entre les noves promocions predomina un distanciament respecte al realisme històric. La novel·la psicològica i la del realisme testimonial van passant a un segon terme abans de l’acabament del franquisme, i s’hi va fent lloc una narrativa d’experimentació formal basada en la llibertat i la transgressió. D’altra banda, la mateixa influència avantguardista i existencialista que transforma la poesia també condicionarà la novel·la d’autors com Manuel de Pedrolo, Pere Calders o Baltasar Porcel. 
 Al final dels anys 60 i principi dels setanta va sorgir un grup d’escriptors que van ser anomenats la Generació literària dels setanta; havien nascut entre 1940 i 1950. Aquests joves escriptors havien rebut les influències ideològiques del maig francès (1968) i dels moviments americans i europeus (els hippies) de contestació social, i una formació que partia dels mitjans de comunicació de la seva època (còmic, cinema, ràdio i televisió) i dels escriptors llatinoamericans; eren autodidactes i manifestaven, en general, mancances en el llenguatge; es proclamaven ateus i agnòstics, i manifestaven una visió força crítica sobre l’estat de la cultura catalana. 

En el terreny de la narrativa, aquests escriptors eren conscients de la crisi del gènere novel·lístic i cercaven fórmules per superar-la. Tenien com a objectiu la professionalització de la creació literària, però sovint van haver de dur a terme altres tasques, com col·laboracions periodístiques, crítica literària o ensenyament.
Es pot parlar de dos grups diferents de narradors (vegeu requadre d’ampliació): els que segueixen models anteriors (novel·la realista i novel·la psicològica), com, per exemple, Montserrat Roig, Jaume Fuster, Robert Saladrigas i Gabriel Janer; i els que van voler trencar amb aquestes fórmules per buscar-ne de noves, tot endinsant-se en l’experimentació, com ara Baltasar Porcel, Terenci Moix (obres de crítica social i de presentació de temes considerats tabú per la societat burgesa, com el sexe i les desviacions sexuals), Quim Monzó (conreador de la novel·la urbana i humorística) i Carme Riera. 

La tendència realista

Els escriptors que iniciaren la seva activitat literària a partir dels anys 70 –i que la van continuar al llarg de les dues dècades posteriors en la majoria dels casos- van seguir dues tendències bàsiques: la continuïtat respecte de models narratius ja assajats anteriorment, el model realista i el de la novel·la psicològica, o bé l’experimentació, l’exploració de noves tècniques.

La narrativa de caràcter realista partia de fórmules ja tipificades al segle XIX, però adaptant-les a la nova situació històrica, en què s’imposava la necessitat de despertar la consciència social i política dels lectors. Seguia vigent la influència de l’existencialisme, que transmetia una visió pessimista i desenganyada de l’existència humana força adequada al moment històric que vivia Catalunya en aquesta època. 

Camí de l’experimentació
També es conreà, a partir dels anys 70, una narrativa que buscava la ruptura amb la tradició, la renovació tècnica i de continguts. 

Montserrat Roig

Montserrat Roig va néixer a Barcelona l’any 1946. Després de llicenciar-se en filosofia i lletres, va escriure la seva primera obra, Molta roba i poc sabó... i tan neta que la volen (1971), un recull de narracions breus amb el qual va guanyar el premi Víctor Català. Amb aquest llibre va presentar el món de ficció que aniria desenvolupant en novel·les posteriors (com Ramona, adéu i El temps de les cireres) i que reflecteix la vida de la burgesia de l’eixample barceloní i el trencament entre la generació que visqué la guerra i els seus fills. A partir d’elements de la pròpia experiència i de les vivències de la seva generació, va crear un univers que correspon a la Barcelona de la guerra i la postguerra. Com altres escriptors del moment, ens mostra les diferències generacionals, el canvi de valors, la ruptura entre dues maneres d’entendre la vida. Presenta el conflicte de ruptura generacional dels joves dels anys seixanta, però sense l’afany de provocar i d’escandalitzar que tenen altres autors de la seva mateixa generació. 
Com a narradora, tria l’equidistància entre les grans tendències de la generació anterior: l’avantguarda, l’historicisme i la novel·la social. L’escriptora parteix d’un model realista renovat a través del compromís social i polític, de la seva visió com a dona i també de les aportacions de la novel·la psicològica. Va alternar la tasca novel·lística amb diferents aportacions en el camp del periodisme, sobretot com a entrevistadora (els tres volums de Retrats paral·lels -1975, 1976, 1978-, sobretot a escriptors de generacions precedents, que ella mateixa havia fet per televisió). També va dur a terme un interessant treball d’investigació, Els catalans als camps nazis (1977), un document estremidor bastit a partir dels testimonis dels presoners catalans als camps d’extermini nazis.
Les novel·les  Ramona adéu (1972), El temps de les cireres (1977), L’hora violeta (1980), L’òpera quotidiana (1985), i La veu melodiosa (1987), presenten una saga familiar de l’Eixample barceloní situada en el temps de la postguerra, la qual cosa les converteix en un testimoni d’aquesta època. Altres obres: L’agulla daurada (1986), El cant de la joventut (1989), Digues que m’estimes encara que sigui mentida (1991), etc. 
Gabriel Janer Manila

Aquest escriptor mallorquí va néixer l’any 1940 a la localitat d’Algaida. Ha exercit com a pedagog, assagista i escriptor, tant de literatura infantil i juvenil com per a adults. Les seves obres estan caracteritzades per una temàtica comuna: la realitat que envolta l’existència humana, literaturitzada per l’escriptor, que en dóna la seva interpretació subjectiva. 

Cal destacar L’abisme (1969), El cementiri de les roses (1972), Els alicorns (1972), La cerimònia (1977), Els rius de Babilònia (1984), La dama de les boires (1987), Satan estima Berlín (1990) i Lluna creixent sobre el Tàmesi (1993), entre altres. S’hi troben elements propis de l’existencialisme: les injustícies socials emmarquen la vida dels éssers humans, immersos en la solitud, la crueltat i la frustració.
Baltasar Porcel (Andratx, 1937)

Ha alternat el teatre, el periodisme i la narració, una de les més importants, d’altra banda, de la literatura catalana actual. En el terreny teatral, que fa temps que ha abandonat, oscil·là entre les tècniques del teatre de l’absurd i la influència de Bertolt Brecht i de l’existencialisme; la seva activitat periodística, incisiva, polèmica i molt abundant, s’ha orientat, en general, a les cròniques de viatges (seguint l’exemple de Josep Pla, escriu llibres de viatges d’arreu del món i particularment per les Balears, com Les illes encantades, 1984), comentaris politicoculturals i entrevistes amb personalitats catalanes (publicades sota el títol Grans catalans d’ara, 1972); també ha publicat assaigs sobre els xuetes mallorquins o l’obra de Llorenç Villalonga, entre altres temes; finalment, en el camp de la narrativa ha subordinat la narració curta a la novel·la. En un primer moment, Porcel s’inscriví en un corrent de realisme testimonial (realisme històric) que reflectia, sovint, un món mariner sensual i violent amb un estil precís i molt sensorial. Obres com Solnegre (1961, Premi Ciutat de Palma), La lluna i el “Cala Llamp” (1963), Els escorpins (1965) i alguna altra reflecteixen la duresa del món rural i mariner de les Balears preturístiques. Amb Els argonautes (1968) inicia la configuració de l’univers mític entorn del seu poble, Andratx, present a gran part de les seves novel·les posteriors com Difunts sota els ametllers en flor (1970, Premi Josep Pla), Cavalls cap a la fosca (1975, Premi Prudenci Bertrana) i Les primaveres i les tardors (1986, Premi Sant Jordi).  Aquest procés de mitificació del seu poble natal desemboca en un complex barroquisme en les dues darreres de les obres citades. La riquesa lèxica i el cosmopolitisme temàtic són trets que emmarquen novel·les com Les pomes d’or (1979) i Els dies immortals (1984). En El divorci de Berta Barca (1989) i Lola i els peixos morts (1994) tria la sàtira per tractar la societat espanyola, en la primera, i el món intel·lectual català, en l’altra. Darrerament ha escrit El cor del senglar (2000, Premi Joan Creixells i Premi de la Crítica Catalana) i L’emperador o l’ull del vent (2001, Premi Ramon Llull).  
Terenci Moix

Terenci Moix (Barcelona, 1942-2003) és el pseudònim literari de Ramon Moix. La seva formació literària va ser autodidacta. Els seus interessos juvenils (els còmics, el cinema nord-americà, els moviments de revolta, l’erotisme...) conformen una bona part de la seva obra, marcada per la polèmica. 

També va conrear, sobretot en els seus inicis, el periodisme, l’assaig cinematogràfic i la literatura de viatges, especialment centrada en el món de l’antic Egipte. 

Els tres primers llibres de narrativa publicats per Moix, La torre dels vicis capitals (1968), Onades sobre una roca deserta (1969) i El dia que va morir Marilyn (publicada el 1969 i refeta el 1996), van significar una ruptura amb el model narratiu imperant a la literatura catalana fins al final dels anys seixanta.

La torre dels vicis capitals es tracta d’un recull de narracions de temes diversos –el sadisme, la perversitat, el masoquisme-, en què utilitza una tècnica diferent per a cada tema. 
El dia que va morir Marilyn és la millor novel·la de l’autor i segurament una de les millors obres que presenten el desencís dels joves que van néixer al començament dels anys quaranta i que van viure la postguerra i el canvi cap a la societat de consum actual. La data de l’acció de la novel·la, el 1962, l’any que va morir Marilyn Monroe, es converteix en una data mitificada que representa el moment del trencament dels dos joves protagonistes amb la societat burgesa. L’obra presenta trenta anys d’història de dues famílies de la burgesia barcelonina. La generació dels fills és la de Terenci Moix i està marcada pel mite cinematogràfic de Marilyn Monroe. La novel·la planteja l’enfrontament generacional i el rebuig dels joves per la tradició i els valors que han rebut. 
Obres posteriors, com Món mascle (1971), Siro o la increada consciència de la raça (1972), Sadístic, esperpèntic i àdhuc metafísic (1976), L’imperi sodomita i altres històries herètiques (1976), Lilí Barcelona i altres travestís (1978) i Assassinar amb l’amor (1979), són una exacerbació del tema eròtic i pretenen provocar escàndol.

En general, l’obra narrativa de Terenci Moix reflecteix el paper de rellançament cultural que ha hagut d’assumir la seva generació i també la sensació de desarrelament i de fracàs que els acompanya.  
Des del 1983 Terenci Moix va continuar la seva producció narrativa en castellà, amb el parèntesi de l’obra El sexe dels àngels (1992). 

Carme Riera

Carme Riera va néixer a Palma l’any 1948. Va descobrir la seva vocació literària de ben jove, i fou encoratjada a cultivar l’escriptura per Aina Moll, que va ser professora seva a l’Institut. L’any 1968 es va traslladar a Barcelona per estudiar Filologia Hispànica. A partir de la seva primera obra, Te deix, amor, la mar com a penyora (1975), que va guanyar el premi Puig i Llensa, va continuar la seva trajectòria narrativa amb força èxit. Ha estat guardonada en moltes ocasions i la seva obra ha estat traduïda a diverses llengües. Actualment és catedràtica de literatura espanyola a la Universitat Autònoma de Barcelona. L’escriptora alterna la seva tasca literària i docent amb activitats periodístiques: és col·laboradora habitual dels diaris El País i La Vanguardia, i de la revista literària Quimera. 
Carme Riera es va donar a conèixer com a escriptora amb Te deix, amor, la mar com a penyora, seguida de Jo pos per testimoni les gavines (1977). Es tracta de dos reculls de poemes en prosa que esdevenen innovadors per la temàtica femenina i, sobretot, pels ingredients imaginatius (elements meravellosos, percepcions subtils, situacions que ratllen la follia) i l’elaboració poètica. 

La producció narrativa de Carme Riera es completa amb obres de caràcter ben diferent, com Una primavera per a Domenico Guarini (1981), la novel·la eròtica Epitelis tendríssims (1981), Qüestió d’amor propi (1987), Joc de miralls (1991) i Contra l’amor en companyia i altres relats (1991). 

L’evolució ascendent de Carme Riera dins del món de les lletres s’havia fet ja ben evident quan publicà una novel·la d’una gran complexitat i de factura impecable: Dins del darrer blau (1994). L’obra transcorre a la Mallorca del segle XVIII, moment en què se celebrà a l’illa el darrer procés inquisitorial contra els jueus que acabà amb la condemna a mort de moltes famílies. La novel·la presenta uns fets que volgueren aniquilar els xuetes (els jueus conversos de Mallorca) i que posà, al damunt de moltes nissagues, l’estigma de cognoms maleïts. 
També ha escrit narracions per a nens: una biografia de Ramon Llull, Quasi bé un conte, la vida de Ramon Llull (1980), i un conte, La molt exemplar història del gos màgic i de la seva cua (1988).

El dietari Temps d’una espera (1998), que va escriure quan esperava el naixement de la seva filla, recull l’experiència d’un embaràs.

També ha col·laborat com a guionista a la ràdio i la televisió, i ha publicat alguns estudis i antologies de poetes castellans contemporanis, com Partidaris de la felicitat (2000), amb obres de l’anomenada Escola de Barcelona. D’entre els autors que constitueixen aquest grup literari, Carme Riera s’ha interessat especialment pel poeta José Agustín Goytisolo: n’ha catalogat l’obra i l’ha difosa a través de diversos actes commemoratius. 

Quim Monzó

Quim Monzó (Barcelona, 1952) ha estat definit com “l’home asfàltic” pel seu tarannà lligat estretament a la vida urbana. Dedicat professionalment a escriure, ha esdevingut el model de l’intel·lectual que pot viure d’aquesta feina. A més de les seves col·laboracions a la premsa (als anys setanta va publicar reportatges sobre el Vietnam, Cambotja i Irlanda del Nord. Ara col·labora habitualment al diari La Vanguardia), la ràdio i la televisió, destaca també la seva feina com a traductor: ha traduït nombrosos autors anglosaxons com Truman Capote, JD Salinger o Ernest Hemingway, entre d’altres. 

La seva actitud literària és de revolta, propera a l’avantguardisme: trencament amb les estructures narratives i amb alguns aspectes de la llengua, com la sintaxi i el lèxic. També adopta una postura innovadora i gens convencional en el tractament de temes com la política, la conducta moral i el sexe. 
La seva primera novel·la va ser L’udol del griso al caire de les clavegueres (1976). Les referències d’aquesta novel·la són similars a les dels seus contemporanis: el món del pop i la iconografia dels anys 70. A aquesta la seguiren Benzina (1983) i La magnitud de la tragèdia (1989). Amb Benzina va donar un pas endavant: és una obra plena d’humor, absurd i ironia i que planteja el pas de la modernitat a la postmodernitat. 

Tot i això, la seva producció literària es basa, sobretot, en el relat curt. Uf, va dir ell (1978), el seu primer conjunt de relats, ja mostra el que és una constant en tots els seus llibres: una extraordinària facilitat a l’hora de descriure l’absurditat de la vida quotidiana, tot plegat vist a través d’un sentit de l’humor esmolat, ple de recursos sorprenents, i d’un vocabulari planer que l’han convertit en un dels autors actuals més llegits i més guardonats per la crítica. Aquest recull de relats i els posteriors Olivetti, Moulinex, Chaffoteaux et Maury (1980), L’illa de Maians (1985), El perquè de tot plegat (1993) i Guadalajara (1996) van ser revisats per l’autor i aplegats en un únic volum de narracions, Vuitanta-sis contes (1999). Més endavant va publicar un nou aplec, El millor dels mons (2001). 
Anys 80 i 90

La majoria d’escriptors que havien iniciat la seva obra als anys 70 la continuen al llarg de les dues dècades posteriors (com és el cas, en una línia intimista, subjectiva i lírica,de Carme Riera). Cal afegir-hi, però, noves aportacions. Durant els anys 80, els novel·listes van plantejar-se alguns canvis respecte a la generació anterior, com la creació i consolidació d’una narrativa de gènere (novel·la rosa, negra, de terror, eròtica, de ciència-ficció) en català, com a símptoma de relativa normalitat, i el retorn a tècniques novel·lístiques menys experimentals. En aquest sentit, cal destacar el col·lectiu de narradors “Ofèlia Dracs” (acròstic d’alguns dels seus components: Miquel Desclot, Maria Antònia Oliver, Jaume Fuster, Carme Riera, entre d’altres), que ofereix reculls dels gèneres de narrativa eròtica, de misteri i terror, policíaca, de ciència-ficció: Deu pometes té el pomer (1980), Lovecraft, Lovecraft! (1981), Negra i consentida (1983). 
Altres narradors van preferir conrear la novel·la històrica, o s’inscriuen en una línia entre la història, el documentalisme, les memòries i l’actualitat, com és el cas de Lluís Racionero, Vicenç Villatoro, Sergi Pàmies (conreador d’una novel·la urbana i humorística) i Jaume Cabré.

En una línia més d’avantguarda, cal esmentar l’obra de Biel Mesquida.

El País Valencià d’aquests anys ha contribuït amb la més important aportació literària des de l’edat mitjana ençà: a més de la gran figura de Joan Fuster, narradors com Ferran Torrent han escrit una novel·la satírica molt ben rebuda pel públic. 

Cal destacar també novel·listes com Isabel-Clara Simó, Maria Mercè Roca, Maria Barbal, M. Àngels Anglada, M. de la Pau Janer i Jesús Moncada (creador de mons mítics), entre altres, que han aportat a la narrativa catalana del final del segle XX obres de característiques ben diverses, encara sense prou perspectiva per valorar-les en conjunt.
Jesús Moncada

Narrador, la seva obra recrea, a cavall entre el realisme i la fantasia, el passat mític del seu poble, Mequinensa (Baix Cinca), avui desaparegut en l’embassament de Riba-roja al riu Ebre. Ha escrit contes recollits en Històries de la mà esquerra (1981), El cafè de la Granota (1985) i Calaveres atònites (1999), i novel·les: Camí de sirga (1988), La galeria de les estàtues (1992) i Estremida memòria (1997). Ha guanyat molts premis i ha estat traduït a una dotzena de llengües. Camí de sirga és la novel·la del món de la seva infantesa, bigarrat, ple de caràcter: la Mequinensa de les mines i de la navegació fluvial, i la dels pagesos i ramaders. Aquesta realitat que seria morta i oblidada sota les aigües viu esplèndida i vigorosa a l’obra de Moncada: amb la màgia de la literatura ens fa reviure els paisatges de joventut, i ens deixa participar en les animades converses de cafè i en les memorables partides de cartes. Amb gran precisió de detalls, Moncada no es queda en el costumisme o el realisme sinó que ens transporta als problemes del país, l’idioma, l’època i l’home maltractat per les circumstàncies. S’hi acosta amb comprensió i tendresa amanides amb tocs d’humor i de tremendisme que fan contrastar els personatges. 
Maria Àngels Anglada (Vic, 1930 – Figueres, 1999)

Llicenciada en Filologia Clàssica, va traduir textos del llatí i del grec al català; molt sovint l’espai físic i cultural del món grec clàssic i també d’Itàlia  apareixen en la seva obra. Va conrear diversos gèneres com la poesia, la narrativa, i la crítica i l’assaig literaris. De les seves novel·les destaquen Les Closes (guanyadora del premi Josep Pla 1978), en la qual evoca el passat familiar vuitcentista en un casal empordanès; Sandàlies d’escuma (premi Lletra d’Or 1985), que ens fa viure més de dos mil anys enrere; El violí d’Auschwitz (1994), que ensenya l’horror dels camps de concentració nazis; i Quadern d’Aram (1997), amb la qual denuncia el genocidi del poble armeni.
Columnes d’hores (1990) és un recull de tota la seva poesia fins a l’any 1990. 

Finalment, també ha escrit llibres de relats sobre la mitologia grega, lectures de poetes italians i catalans, i nombrosos articles de crítica literària. El 2001 ha aparegut el primer volum de les seves obres completes que recull tota la narrativa. 
Josep Pla

Vida

“He nascut a Palafrugell (Empordà petit) el 8 de març de 1897. La totalitat de la meva sang és empordanesa”, diu Josep Pla en El quadern gris. Estudià batxillerat a Girona i Dret a Barcelona, carrera que no va exercir mai perquè es dedicà de ple al periodisme. Fou redactor a “Las Noticias” i a “La Publicitat”, que el 1919 l’envià com a corresponsal a París i dos anys després a Madrid. Col·laborà en periòdics d’aquesta ciutat, a la “Revista de Catalunya” i a “La Veu de Catalunya”. Viatjà molt sovint cobrint la informació de grans fets polítics europeus. Quan esclatà la guerra civil, marxà a l’estranger i no en tornà fins el gener del 39, data en què s’instal·là definitivament al mas Pla (Llofriu, Girona) i d’on no sortí més que en comptades ocasions. A partir d’aquesta data col·laborà amb asiduïtat a diverses publicacions periòdiques, sobretot a “Destino”. Morí el 1981.
Pla, antinoucentista

Josep Pla es va formar, com a persona i com a escriptor, en un moment dominat culturalment pel Noucentisme. Va conèixer Eugeni d’Ors i, de primer, aquesta figura imponent del Noucentisme li causà una forta impressió. Aviat, però, la fascinació donà pas al rebuig. El tarannà de Pla era incompatible amb la concepció noucentista de l’art i aviat atacà el preciosisme postís d’aquest moviment, l’obsessió per aprendre-ho tot dels llibres com si la vida no existís, l’academicisme i la dèria obsessiva per la poesia, un gènere que Pla sempre va considerar menor. 
Pla pensà constantment en els lectors, a l’hora d’escriure, i va concebre la seva prosa com un discurs entenedor per a tothom. Segons ell, el preciosisme noucentista no anava enlloc perquè no es pot concebre la literatura com una evasió de la realitat. Pla precisament prenia la realitat com a primera matèria literària. El quadern gris, que recull les experiències de l’autor durant aquesta primera època (encara que fou escrit i publicat molt més tard), ja mostra, només en el títol, una clara oposició a la concepció noucentista de l’art. 

Malgrat tot això, també cal dir que Josep Pla fou un admirador del Noucentisme polític. Home enderiat per l’ordre, per la norma, valorà molt positivament l’obra política de Prat de la Riba, orientada a crear una infraestructura cultural sòlida, i la feina de Pompeu Fabra per la regularització racional de la llengua. 
Obra

Pla és un autèntic professional de la literatura (vegeu requadre d’ampliació), només sap escriure, cosa que ja reconeixia el 1918: “És objectivament desagradable no sentir cap il·lusió –ni la il·lusió de les dones, ni la dels diners, ni la d’arribar a ésser alguna cosa en la vida-, només de sentir aquesta secreta i diabòlica mania d’escriure (...), a la qual ho sacrifico tot, a la qual probablement ho sacrificaré tot en la vida. Em demano: ¿què és preferible: un passament mediocre, alegroi i conformat, o una obsessió com aquesta, apassionada, tensa, obsessionant?”

Aquesta “obsessió” l’ha portat a escriure unes 25.000 pàgines, xifra que fa molt difícil una classificació temàtica i cronològica de la seva obra. Dificultat augmentada pel fet que molts articles apareguts amb uns títols concrets tornin a sortir amb variants i amb títols diferents en d’altres volums, que fragments de novel·la formin part dels reculls periodístics i viceversa, etc.

La primera obra publicada fou una biografia de l’escultor Enric Casanovas (1920), però fou amb Coses vistes (1925) que Pla entrà en el món pròpiament literari. De 1940 a 1948 publicà únicament en castellà i, a partir del 1949, l’Editorial Selecta inicià la publicació dels seus escrits en l’original català. Amb criteris selectius i projectes diferents, el 1966 Edicions Destino començà l’edició de l’Obra completa de Pla amb El quadern gris; el volum 44, Darrers escrits (1984), n’ha completat la sèrie. 
La grafomania

Tots els crítics de l’obra de Pla coincideixen a destacar-ne aquest aspecte: la voluntat de deixar tota la seva quotidiana experiència vital per escrit. Es tracta d’una característica que marcà l’obra de Pla ja des de ben jove, en el sentit que mai no va voler ser un escriptor esporàdic i circumstancial, sinó un professional de l’escriptura. Si el periodisme li serví per poder-se guanyar la vida exercint l’ofici que més li agradava , la seva enorme capacitat d’observació i de reflexió el dugué a prendre nota per escrit de manera regular de tot allò que veia, que escoltava, que vivia. Pla, encara que de costums força anàrquics, s’imposà l’autoexigència del treball diari, indefugible, d’escriure. 

D’aquesta fèrria voluntat professional en neix un corpus literari que ens dóna una particular visió del món, una visió personal, testimonial, que converteix Pla en cronista excepcional d’una època determinada, d’un temps, d’un paisatge, d’una gent... i tot hi resta presentat gairebé amb afany notarial. 

Gèneres i unitarisme

Classificar l’obra de Pla segons gèneres és força difícil perquè les interferències entre ells són constants. Pla diu que li hauria agradat d’escriure unes “memòries interminables”, que reflectissin la societat catalana que li ha tocat de viure. “Memòries” que, aplicant el que diu de la sèrie d’Homenots, “van adreçades directament a la joventut i estan destinades a estalviar-li la injustícia de l’oblit”. I, per escriure aquests “papers”, Pla utilitza l’assaig i el reportatge, la biografia i els dietaris o les memòries pròpiament dites, el relat de viatges i la narració. La barreja de tècniques que comporta la diversificació de gèneres no significa, en aquest cas, ni incapacitat creadora, ni elaboració d’una obra dispersa i mal travada. Al contrari. Diríem que la seva obra és del tot unitària i perfectament organitzada per diverses raons: el concepte que l’autor té de la literatura, l’estil emprat i la finalitat didàctica. Pla –seguint De Sanctis- entén la literatura com a “reflex d’una societat determinada en un moment determinat”, concepte al qual es manté absolutament fidel (fins i tot les obres narratives –imaginatives- el trasllueixen). Aquesta idea, d’una banda, i l’ofici periodístic de l’altra, li han “exigit”, per dir-ho d’alguna manera, unes tècniques que han determinat el seu estil. 
Pla diu que “no s’ha descriure res, ni una ratlla, que no s’hagi vist, observat i meditat. No s’ha d’escriure res, de la manera que en català anomenem a la babalà, a si l’encerto l’endevino, d’una manera inconscient i maquinal”, i aquest podria ser el seu principi d’escriptura. La formulació paga la pena de ser desenrotllada. L’autor, doncs, observa el món (els homes, la geografia, etc.) amb badoqueria, atent als petits detalls, anècdotes i xafarderies que surten a les converses, tertúlies, etc. Irònic i maliciós, Pla descriu mitjançant el detallisme i l’adjectivació. Un escrit, dirà, “tindrà una vida més o menys acusada segons la cura que hom posi en l’administració dels detalls i, en definitiva, segons les possibilitats de què hom disposi per resoldre la pressa angoixant que semblen tenir els substantius d’ésser determinats i descrits amb l’adjectiu exacte, precís, ben encaixat”.

La descripció en el cas de Pla és alguna cosa més que la representació d’alguna cosa amb paraules. Perquè, a la simple representació, afegeix la seva opinió personal i aconsegueix, d’aquesta manera, de definir-la moralment (didàcticament). És segons aquest complicat procés que Pla arriba a confegir unes normes de comportament o lemes ètics que han condicionat no tan sols la seva aventura personal, sinó també la literària. L’aventura cívica. Així, només podrem entendre Pla si tenim ben clars els seus conceptes d’home, “bola de fang en un món implacable”, i d’història, “immens esforç per no donar cap solució a res. La història és una descripció del món vegetal i animal. La història és Darwin. Donem a continuació una possible classificació d’algunes de les obres de Pla segons el gènere al qual pertanyen d’una manera més evident; recordem que les interferències són constants i els límits poc precisos (partim dels títols de l’Obra completa d’Edicions Destino): 
· dietaris i memòries: El quadern gris, Primera volada, Notes disperses, Notes del capvesprol, Notes per a Sílvia; 

· biografies: Homenots
, Retrats de passaport, Tres senyors; 

· viatges, reportatges i guies: Les illes, Viatge a la Catalunya vella, Les Amèriques, Sobre París i França, Cartes de lluny; 

· assaig: El meu país, Les hores, Els pagesos; 

· narració, aparents novel·les: La vida amarga, Aigua de mar, El carrer estret, Nocturn de primavera;
· aplecs d’articles: Cròniques parlamentàries.

Lectures

El bagatge cultural de Pla és immens; a part del proporcionat pels viatges i el contacte directe amb la gent, la lectura ha estat la seva principal font d’informació i d’inspiració: “L’obsessió de la lletra impresa, sobretot en les persones que, com jo, no sabem fer res de res, fa oblidar totes les altres coses de la vida.”

Pla cita constantment els autors llegits i n’aprofita els conceptes que li són útils per reforçar les idees pròpies, o bé incorpora íntegres les citacions al seu text, el qual adquireix, d’aquesta manera, una nova significació. Josep Maria Castellet, en el seu llibre Josep Pla o la raó narrativa, relaciona els autors que Pla utilitza. Entre els catalans i pel que fa als clàssics: Llull, March, Muntaner i Sant Vicent Ferrer; quant a autors contemporanis: Maragall, Ruyra, d’Ors, Carner, Vicens i Vives, Fabra, etc. Entre els autors no catalans predominen els assagistes, historiadors i filòsofs: Voltaire, Montaigne, etc.; “de Montaigne –diu- he après tot el que sé”. Pel que fa als novel·listes, són abundants les citacions de Stendhal, Zola, Flaubert, Proust, Joyce, Dickens, Kafka, Tolstoi i Dostoievski. Els clàssics grecs i Shakespeare, Txèkhov i Pirandello figuren entre els dramaturgs bàsics; i Byron, Schiller, Goethe, Baudelaire, Rimbaud i Leopardi entre els poetes. Quant als crítics, De Sanctis hi ocupa un lloc preferent. 
L’actitud vital

L’actitud vital de Pla, que amara tota la seva obra, tendeix a un cert pessimisme que ell sap transmetre amb l’ajut constant de la ironia, de l’humor gairebé permanent i d’una gran dosi d’humanitat. Amb la certesa que, dins del cos social, l’home és un individu solitari, Pla sempre roman a una certa distància de les coses, un distanciament que li sembla molt més lúcid que no pas la utopia irresponsable dels visionaris. 

Amb tot aquest bagatge ideològic, no és difícil entendre que la literatura de Pla tendeixi a la descripció realista i defugi les elucubracions bucòliques. Paradoxalment, però, en els textos de Pla hi trobem les descripcions més belles que s’han escrit en prosa catalana. 

Temes

L’ofici periodístic ha condicionat de tal manera l’obra de Josep Pla que fins i tot la temàtica se n’ha ressentit i n’ha sortit beneficiada. Escriure un article de periòdic cada dia significa que no sempre es pot tractar d’un tema dels que, per entendre’ns, qualifiquem d’eterns o universals. I en aquest fet radica, precisament, la seducció dels seus papers. Per a Pla és tan vàlid parlar de la mort o del pas del temps, com d’una sopa de peix, dels nassos de les persones, del dol de les vídues o d’un atac de cor. Tanmateix, però, ens veiem obligats a triar alguns d’aquests temes a fi de precisar les tècniques emprades. Paisatge, gent i llengua, perquè, com diu el mateix autor: “Jo formo part d’una determinada tribu. Aquesta tribu ocupa una determinada àrea geogràfica, té una manera absolutament personal de veure el món, parla una llengua determinada...”
El paisatge

Pla dedica un volum sencer als pagesos, “aquests absents de la història” que “són la meva gent”. A part la reivindicació d’una classe marginada i la identificació amb ella, la citació suposa una aproximació clara a l’element bàsic de la pagesia: la terra. La terra i la seva descripció o, cosa que és el mateix, la creació de paisatges rurals, tasca en la qual Pla reïx en gran manera. Perquè ens mostra un paisatge total, aconseguit pels adjectius qualificatius o per fórmules més complexes però amb idèntica funció (frases com: “em sembla...”, “vull dir...”, “és com...”, etc.) i per la presència constant de les sensacions (visuals, olfactives, auditives, gustatives i tàctils) emprades per arrodonir la descripció i arribar a la totalització. Fixem-nos en aquest parell d’exemples: el primer descriu una vinya a la tardor; el segon, una sureda: 
A la tardor la vinya agafa un color torrat que sembla que passant-hi entre cep i cep la terra hauria de cruixir com qui trepitja engrunes de pa.

L’alzina surera és un arbre una mica moix, de color d’ala de mosca, lleugerament polsós, d’una pobresa severa i trista. Les suredes semblen dir-vos: què hi farem si som així? Aquest arbre té un moment de frescor –els anys de pluges hivernals-: a la primavera, quan floreix. Llavors, la verdor guanya, un moment, la seva grisor groguenca.
Sovint Pla es recrea en la descripció de la natura i de les facècies dels homes que hi estan més lligats. És innegable que el seu origen rural li donà aquest interès que no està gens renyit amb el seu obvi cosmopolitisme. A través de les pàgines de Pla veiem que, per a ell, la natura no és sinó l’acompliment d’uns períodes cíclics indefugibles, un etern retorn. Les persones, i tot el cos social per extensió, han de viure sotmeses necessàriament a aquest ordre natural. 
Es tracta, doncs, d’una visió força fatalista de la vida que l’aboca a una ideologia conservadora, que algú ha titllat de reaccionària, sempre escèptica. Pla proclama la necessitat de saber llegir bé la natura per aprendre’n actituds vitals i útils, i demana no una visió romàntica d’aquesta natura sinó un saludable grau d’escepticisme. 
La gent

Pla parla de la gent de dues maneres: com a individus i com a grup. Pel que fa als primers, tant pot parlar d’aquells homes que l’han interessat de manera particular, però que no tenen un significat concret per al lector (un mariner, un pescador, un pagès, un professor), com d’homes que han tingut una projecció històrica, col·lectiva. Pensem, per exemple, en els “Retrats de passaport”, els “Homenots” o les “Biografies”, tres maneres diferents (de la més breu a la més completa) de parlar de “persones que considero, tenint en compte, almenys, la meva manera d’ésser, d’una gran, indiscutible categoria”. El retrat dels seus personatges l’aconsegueix per la superposició d’unes manifestacions externes (complexió física, gesticulació, vestits, etc.) i de la conducta cívica o moral que han portat. Són molt poques les vegades que Pla parla d’homes que no ha conegut personalment, i, quan ho fa, construeix el seu retrat amb les observacions, converses, etc., de gent que sí que els havia coneguts directament. Pensem, per exemple, en el cas de la biografia de Joan Maragall, elaborada amb la informació que sobre ell li donaren Miguel de Unamuno, Francesc Cambó, Eugeni d’Ors, etc. Cal parlar, també, d’aquells personatges dels quals parla a través de les reflexions i lectures personals (Neró, don Joan de Serrallonga, Napoleó, Lenin, Dürer, Shakespeare, Sartre, Cela, etc.).
Molt més generals són aquells escrits en els quals parla de la gent com a grup: segons els oficis (els pagesos, els polítics), l’origen (els francesos, els grecs), la classe social (els aristòcrates, els burgesos), l’aspecte físic (els calbs, les dones amb permanent), la manera de vestir (les senyores amb pantalons, els capellans amb sotana), etc. En tots ells, la generalització és compensada per la gràcia de l’estirabot, tan impensat com efectiu. 

La llengua

Pla dóna gran importància al fet lingüístic, més des d’un punt de vista sociològic (per bé que esquemàtic) que no pas estètic. Comparteix (i experimenta) amb Leopardi el concepte de llengua: “una llengua és tant més apta i de l’elegància i la nobilitat més exquisides en el parlar i més elevada i d’un estil més sublim quan la seva substància és més popular, quan la llengua és més emmotllada a la manera de parlar domèstica, familiar i vulgar”. I d’aquí que Pla rebutgi l’obscuritat, l’encarcarament academicista, perquè “una llengua ha d’ésser fàcil i còmoda: no mai una forma de l’heroisme”. I la literatura, art de la paraula, ha de complir una doble funció: l’estrictament literària (emocionar, divertir, etc.) i una altra de més utilitària: “En la situació en què es troba la nostra llengua, la primera obligació de l’escriptor és interessar-hi el poble i, dintre la màxima dignitat, fer-la còmoda, fàcil, donar-li el màxim d’apetència.”

Tot plegat en funció d’una pregunta que Pla deixa sense resposta: “¿És possible que hi hagi una llengua i una literatura, si darrera no hi ha un país?”
L’estil

Pla va rebutjar l’estil literari noucentista pel que tenia d’afectat, de rebuscat i de retòric. Considerava que qui disfressa les paraules falseja la llengua i, en certa manera, la realitat. En aquest sentit, Pla elogiava la prosa de Verdaguer i la de Ruyra, i la teoria de Maragall de bastir una poètica a partir de la paraula viva. 

Stendhal, Proust, Montaigne, Goethe i Nietzsche foren els grans mestres literaris de Pla. I els seus textos preferits eren els dels grans historiadors i les autobiografies dels bons memorialistes, per la seva tendència a l’objectivitat i a plasmar vivències concretes.

Així doncs, un dels trets més destacables de l’estil de Pla és, sens dubte, la claredat. La seva prosa és lineal, ordenada, defuig els períodes sintàctics complexos i té tendència, en canvi, a la frase breu, lapidària. El lèxic és, en general, el comú de la gent. Amb aquesta primera matèria pretesament tan senzilla és capaç, en canvi, d’elaborar una prosa elegant, suggestiva, d’un relleu expressiu i d’un tremp literari reservat només als escriptors que, a partir de la seva sensibilitat i el seu ofici, són capaços d’una sàvia i subtil combinació entre parts pretesament elementals. 
Pla defuig la prosa preciosista que acaba no dient res. El to de Pla és el de la naturalitat que neix d’una tradició literària que ve dels clàssics i que cal seguir –defugint les actituds genialoides-fins al plagi. Pla ha defensat el plagi per enaltir, en realitat, la pervivència d’aquesta tradició literària. 

Pla és fonamentalment un narrador que, amb la crònica com a base, aprofita i utilitza gèneres diversos o, si més no, estils molt diferenciats, d’un to canviant i variat que se succeeixen i es barregen d’una manera ininterrompuda en qualsevol de les seves obres, sense donar mai, però, una sensació de garbuix incontrolat, sinó més aviat d’un collage perfectament harmònic i estructurat: així, en una mateixa pàgina hi podem trobar una giragonsa constant de descripcions minucioses, reflexions íntimes, anècdotes aparentment intranscendents, retrats acuradíssims i exactes, opinions personals... Tot plegat en una dosi assenyada on tots els gèneres i els estils s’equilibren perfectament i es complementen.
La importància de l’adjectivació

En Pla, un element de l’oració tan senzill com l’adjectiu pren la categoria d’un recurs retòric de primer ordre. La gràcia i la precisió amb què Pla selecciona els adjectius per enriquir la seva prosa són fantàstiques. Els seus adjectius són abundants, definidors, amens i precisos. Darrere un nom, hi sol col·locar sempre més d’un adjectiu –a vegades tres o quatre, a vegades una tirallonga quasi infinita-, que es refereixen sempre a qualitats diferents del nom designat, en un intent d’enriquir-lo mitjançant matisos diversos. Defuig, en canvi, la sinonímia postissa, grandiloqüent, que agrupa adjectius que qualifiquen exactament el mateix.

L’adjectivació, en mans de Pla, sempre divertida i sensual, segueix una gradació ascendent: l’ordre en la seqüència dels adjectius no és gratuït, sinó que obeeix a una hàbil tàctica per anar conduint el lector gradualment fins a l’últim adjectiu de la sèrie, que acostuma a ser el més fort, el més contundent o el més sorprenent. 

El món dels sentits corporals, els colors, les olors, el tacte, el so, queda sovint recollit en els adjectius seleccionats per Pla fins a assolir moments d’una gran plasticitat i d’una gran sensualitat. A la prosa de Pla tot té color, o pot tenir-ne, fins i tot el vent. Quan això passa, l’adjectiu es desplaça cap a la metàfora i arriba sovint a una sinestèsia –atribuint als noms qualitats que no són sempre seves- que assoleix un gran rendiment literari. 

Mercè Rodoreda

Vida

Mercè Rodoreda nasqué al barri de Sant Gervasi de Barcelona l’any 1909. Filla única, passà una infantesa solitària sota l’empara sobretot del seu avi. Ben aviat se li despertà l’interès per les lletres i molt jove començà a col·laborar amb articles i contes a les pàgines de diverses publicacions: “Clarisme”, “La Revista”, “Mirador”, “La Revista de Catalunya” i “Meridià”. Seguiren tot un conjunt de novel·les que culminaren amb l’obtenció del Premi Creixells l’any 1937 amb Aloma. L’any 1939 emprengué el camí de l’exili, primer a París, després a Bordeus i finalment a Ginebra, on es dedicà a fer traduccions per a organismes internacionals. A partir de 1957, en què guanyà el Premi Víctor Català amb Vint-i-dos contes (1958), es pot dir que reprèn la seva producció literària estroncada amb l’acabament de la guerra civil.

Mercè Rodoreda tornà el 1973 a Catalunya, on morí el 1983.

La seva obra novel·lística és considerada per molts crítics com la més important de la postguerra. Primer, per l’alta qualitat literària que té i, després, per la seva acceptació a nivell internacional. 

Per tal de veure en detall quin ha estat el procés seguit al llarg dels anys en la realització de la seva obra, cal dividir-la en quatre períodes: 

Obra

Introducció

Mercè Rodoreda és una de les autores de la literatura catalana més llegides i més traduïdes.

Generalment, les seves novel·les són construïdes a l’entorn d’un personatge femení del qual l’autora fa una anàlisi psicològica molt completa. La reflexió sobre les relacions frustrants entre home i dona i sobre el pas del temps són dos dels temes principals. 
Joventut: novel·les de tempteig

Les obres incloses en aquest apartat són actualment rebutjades en bloc per l’autora, tret d’Aloma (1938). L’any 1932 publicà la seva primera novel·la: Sóc una dona honrada?, centrada en la història d’una temptació d’adulteri. Seguiren Del que hom no pot fugir (1934), Un dia en la vida d’un home (1934) inspirada en una novel·la de Francesc Trabal, i, finalment, Crim (1936). Com hem dit, aquestes quatre novel·les escrites entre 1932 i 1936 posteriorment no va voler-les considerar dins de la seva obra literària perquè eren novel·les d’aprenentatge. Aquesta actitud d’autoexigència és la primera mostra del rigor literari que presidirà la vida sencera de la que podem considerar la millor novel·lista catalana de tots els temps. 
Aloma marcà una primera fita de qualitat en la producció rodorediana. És una novel·la psicològica i alhora simbòlica. Narra la història d’una adolescent, Aloma, que fa la seva entrada a l’edat adulta mitjançant unes relacions amoroses dissortades, que són de fet l’argument central de la novel·la. Aloma obre la galeria d’heroïnes rodoredianes que s’imposaran en tota l’obra posterior. Aquestes heroïnes tindran com a característiques bàsiques el dolor, el desencís i la soledat, estretament lligada al somni. Aloma fou revisada i reescrita per l’autora l’any 1969. En aquesta obra s’hi observa ja la traça de l’autora a l’hora de tractar el punt de vista narratiu, la seva capacitat per aprofundir en la psicologia del seu personatge, un seguit de temes que seran constants en la seva obra (la complexitat de les relacions amoroses, les dones com a víctimes d’actituds masculines dominants, la solitud última de tots els personatges...) i una forma especialíssima en l’expressió, és a dir, un estil, que l’autora anirà perfeccionant a mesura que creixerà la seva obra. 
Aloma es pot considerar una novel·la psicològica en què es fa el retrat d’una adolescent a través de la qual es dóna una visió del món de la Barcelona de preguerra. Però és, sobretot, una novel·la psicològica, de caràcter autobiogràfic, que exposa el pas de l’adolescència a l’edat adulta. En aquesta novel·la Rodoreda presenta el drama de les relacions entre una adolescent i un home madur. L’espai en què se situa l’acció és una casa de Sant Gervasi amb jardí, espai constantment repetit en l’obra rodorediana. 
Maduresa: la pèrdua de la joventut

Aquesta etapa s’inicia, després d’uns anys d’inactivitat literària gairebé absoluta provocada per l’exili, amb el volum Vint-i-dos contes (1958). El llibre té una certa unitat temàtica; ara bé, evidencia una manca de seguretat en les tècniques i en la tria de models: contes de tall tradicional, contes de tècnica behaviorista, en els quals el narrador és marginat del relat, i contes que constitueixen un autèntic monòleg interior. Tots els contes són, en general, històries d’amor que s’estronquen i que duen els protagonistes a la incomprensió i a la incomunicació. La soledat hi és present de manera constant, contraposada a la felicitat i al somni. En definitiva, són exercicis profunds d’anàlisi psicològica. 

L’any 1962 presentà al Premi Sant Jordi de novel·la La Plaça del Diamant. No fou premiada, però immediatament obtingué una gran difusió i fou rebuda amb gran fervor per la crítica, que en destacà la contundència d’un estil sàviament trobat per l’autora. La novel·la ha estat traduïda a nombroses llengües (anglès, francès, italià, txec, rus, japonès...). És una novel·la escrita en primera persona del singular. La narradora-protagonista, Natàlia-Colometa, ens fa arribar la seva veu sense cap intermediari. 
Se’ns narra el procés de submissió de la protagonista, la Colometa, al seu marit i la posterior rebel·lió d’aquesta contra el seu destí. El teló de fons és la Barcelona de l’època de la República, la guerra i la postguerra. La novel·la ens presenta, narrada en primera persona, la història d’una dona senzilla, de classe popular de la barriada barcelonina de Gràcia, que topa amb la vida que li toca viure sense sentir-se’n protagonista. Tot li és imposat i viu un procés de despersonalització: la voluntat del marit (que fins i tot li roba la identitat del nom, Natàlia, per passar a anomenar-la Colometa), la Guerra Civil amb el marit al front, la duríssima postguerra... Mercè Rodoreda novel·la una part sagnant de la història col·lectiva a través d’uns ulls i d’una veu innocents i és, segurament, la combinació d’aquests dos elements allò que més sorprèn i més fascina d’aquesta novel·la. 
A la primera part de La plaça del Diamant, hi impera l’alegria del barri, el batibull de la vida que gira a l’entorn de la plaça que dóna títol al llibre, amb una Colometa jove, senzilla i carregada d’il·lusió per un futur que no gosa imaginar. El seu matrimoni, el rebombori de la preguerra i el naixement dels seus dos fills presideixen aquesta part de l’obra, en què ja s’observa la submissió de la dona a la voluntat del marit i la presència constant dels coloms a casa seva, uns elements que ràpidament es convertiran en el símbol de l’angoixa de la dona. 

A la segona part la Guerra Civil fa acte de presència amb tota la seva crueltat. Amb el marit al front, on finalment mor, la Colometa viu els moments més tristos, que la condueixen cap a una situació límit. Malgrat tot, és aquí on comença a prendre alguna decisió que, finalment, la conduirà cap a l’alliberament personal. 

A la tercera part, vídua, la Colometa refà la seva vida al costat d’un botiguer del barri que li proposa casar-s’hi. Recupera el seu nom, casa la filla, té més temps per passejar i pensar, etc. Els fills creixen i ella, que es va fent gran, s’evadeix del món real creant un món mental carregat de mites (aquí la novel·la esdevé simbòlica i interioritzada). 
La narració deriva a vegades cap al final en la utilització del monòleg interior. Una altra característica destacable és el vessant simbòlic. Els símbols hi són decisius. Així el dels coloms, que domina tota la ficció: l’evolució i els canvis que experimenten aquests ocells són un desdoblament simbòlic de la vida de la protagonista. La Colometa, obsessionada per la presència dominant dels coloms, decideix de destruir-ne les cries: 

Un ou de colom és bonic, més bonic que no pas un ou de gallina, més petit, més a punt perquè càpiga a la mà. Agafava els ous del colom que no fugia i els hi passava per davant del nas, i el colom, que no sabia què era la mà ni els ous ni res de res, tirava el cap endavant, obria el bec i em volia picar. Petits i polits, els ous eren calents d’estar coberts de ploma i feien olor de ploma. Al cap d’uns quants dies, molts covadors estaven abandonats. 
 En plena guerra civil la fam i la misèria dobleguen la resistència de la Colometa; llavors té un somni que lliga amb l’acció empresa contra els coloms i un intent posterior de suïcidi amb els seus fills:
Eren unes mans de cotó fluix, sense ossos. I mentre baixaven es feien transparents, com les meves mans, quan, de petita, les mirava contra el sol. I aquestes mans que sortien del sostre juntes, mentre baixaven es separaven, i els nens, mentre les mans baixaven, ja no eren nens. Eren ous. I les mans agafaven els nens tots fets de closca i amb rovell a dintre, i els aixecaven amb molt de compte i els començaven a sacsejar: de primer sense pressa i aviat amb ràbia, com si tota la ràbia dels coloms i de la guerra i d’haver perdut s’hagués ficat en aquelles mans que sacsejaven els meus fills. 
Mercè Rodoreda aconsegueix a La plaça del Diamant un equilibri perfecte entre la utilització d’un llenguatge viu i la normativa gramatical, veritable model d’escriptura parlada. Dota la llengua col·loquial d’autèntica categoria literària, alhora que les paraules sobrepassen les seves possibilitats semàntiques i confereixen al conjunt narratiu un alè poètic de primer ordre. Per totes aquestes raons la crítica l’ha considerada la millor novel·la escrita des de 1940.

Amb El carrer de les Camèlies (1966), que obtingué el Premi Sant Jordi, d’aquell mateix any, es clou aquest període en què l’obra de Mercè Rodoreda té una marcada tendència realista. En El carrer de les Camèlies el protagonisme també recau en un personatge femení, Cecília C. És la història d’una noia marginada que madura a partir de diverses experiències amoroses. El tema torna a ser la reflexió sobre el procés de resignació i degradació femenines. En aquest llibre apareix un element nou que serà predominant en els llibres posteriors: la poeticitat, que prové de la presència d’elements de l’inconscient. En canvi, hi minva la importància del llenguatge parlat. És una obra molt menys realista que l’anterior i lligada per la seva temàtica amb la novel·la picaresca i la de fulletó. 
Jardí vora el mar (1967) és la novel·la que se situa a cavall entre la crisi de tècniques manifestada en la represa de l’activitat literària i la consciència mítica que dominarà en la seva novel·lística posterior. Les dates en què fou escrita són prou significatives: 1959-1966. Jardí vora el mar anuncia l’etapa de vellesa. Si fins ara en les ficcions la vida havia sortit sempre guanyadora, en aquesta obra es produeix un canvi fonamental: la mort serà la guanyadora i la tragèdia dominarà l’univers de ficció. La visió del món és molt menys subjectiva perquè es basa en l’observació per part del protagonista, un jardiner vell, de les relacions entre dos matrimonis i l’evocació de la infantesa. El jardí i el mar tenen una gran importància simbòlica, ja que assenyalen al final de la novel·la la reconversió de la tragèdia de la mort en vida. L’obra, que acaba amb un suïcidi, marca el pas de les obres obertes anteriors a l’obra tancada, que serà la concepció del món que dominarà a Mirall trencat.
Vellesa: el mite

L’any 1967 aparegué un recull de narracions: La meva Cristina i altres contes, que inicia una nova etapa en la seva producció, tot just apuntada a Jardí vora el mar. Abandona la realitat com a matèria narrativa i se serveix bàsicament de la fantasia per crear un mite, lligat amb la imaginació i l’inconscient. Centra els contes en el tractament dels problemes íntims, col·lectius i individuals dels personatges. Un dels factors que més ajuden l’autora a assolir l’estadi de mitificació és l’ús de la metamorfosi. La mort, la vida, les penes, la soledat, etc., temes que havien omplert totes les obres anteriors, ara esdevenen totalment mítics, poètics, mitjançant la metamorfosi a què són sotmesos els personatges o els ambients. 

Tècnicament, a Mirall trencat (1974), una autèntica obra mestra, culmina tot el procés que hem anat apuntant. És la història-tragèdia d’una família de l’alta burgesia barcelonina, centrada en tres temes existencials: la infantesa, la soledat i la mort, complementats per gran quantitat de símbols ja típics en la narrativa rodorediana. A diferència de les anteriors, aquesta és una novel·la tancada, on se’ns expliquen el naixement, el creixement, la davallada i la desintegració de tot un món familiar. Situada l’acció a la primera meitat del segle XX, la novel·la transcorre al llarg de tres generacions, amb dos eixos importants que vertebren tota la història: una torre amb un gran jardí (escenari físic de la novel·la, que al final acaba enderrocat) i Armanda (una minyona fidel que ha conegut tothom i que, per tant, posseeix el secret de la vida que ha transcorregut en aquell espai).  La novel·la presenta un món desolat, amb l’omnipresència de la mort i la destrucció. L’aparició d’una gran complexitat argumental determina la intervenció d’un narrador impersonal. Hi predomina novament el protagonisme femení. Hi ha dues heroïnes: Teresa Goday de Valldaura, que és l’heroïna del món dels adults, abocada a la vida que acaba en la vellesa, i Maria, que és l’heroïna del món dels infants, abocada a la mort. Per mitjà de la història d’aquesta família de la burgesia barcelonina, l’autora construeix el mite de la vellesa i exalta el paradís perdut de la infantesa. 
És una obra plena d’imatges i símbols, que contribueixen a crear una atmosfera suggeridora i poètica. En l’obra concorren les imatges-símbol més característiques de l’autora: l’aigua com a element purificador; les flors com a símbol de la infantesa, el jardí recer de la felicitat, etc. Hi ha a la novel·la un símbol a destacar: el mirall, molt lligat amb el simbolisme del títol. El mirall es trenca en mil bocins, com es poden esmicolar una família, una vida o una novel·la. 
Els personatges, posseïdors de molts secrets, només fan palesa l’autèntica vida que han viscut quan, ja grans, recorden. D’aquesta manera, la novel·la presenta un vaivé constant en el temps i molts interrogants que havien quedat oberts a les primeres pàgines es van resolent a mesura que el lector va llegint. El pes dels records és, doncs, importantíssim dins d’aquesta obra; sovint són records lligats a elements que esdevenen simbòlics (una ploma de paó, una copa, un mirall, algunes flors, alguns arbres, l’heura del jardí, etc.).

Mercè Rodoreda desplega a Mirall trencat un ventall de tècniques narratives que donen a l’obra una riquesa enorme: hi apareix el narrador omniscient, també el monòleg interior i, molt sovint, la tècnica de l’estil indirecte lliure, que dóna a l’autora una gran llibertat per apropar-se i allunyar-se dels seus personatges sense que el lector percebi la maniobra.

Els elements simbòlics que, lentament, es van introduïnt a Mirall trencat fins a envair gairebé la part final del llibre, són els elements que, a partir d’ara, dominaran totalment l’obra de Mercè Rodoreda.  
L’any 1978, Mercè Rodoreda publicà el volum Semblava de seda i altres narracions, on recollí contes inèdits i d’altres de publicats en revistes. En general, el recull està mancat d’unitat temàtica i tècnica, però dóna un panorama força complet de l’evolució de la narrativa curta de l’autora. Les seves últimes aportacions són els contes de Viatges i flors (1980) i la novel·la Quanta, quanta guerra (1980). Pòstumament, ha aparegut la novel·la La mort i la primavera (1986). 

Per les pàgines de Viatges i flors, un exquisit conjunt de narracions, s’hi mouen flors impensables (la Flor Orgull, la Flor Vergonya, la Flor Boja...) i s’hi poden visitar països del tot imaginaris (Viatge al poble de vidre, Viatge al poble de les nenes perdudes...), tot plegat escrit amb un evident to poètic.

Quanta, quanta guerra... és una novel·la concebuda ja de manera totalment diferent de les anteriors: trenca totalment amb el realisme; es tracta d’una obra on el símbol s’ensenyoreix de totes les pàgines. El jove Adrià, protagonista de la novel·la, aprèn a moure’s per un món cruel, presidit per la mort i la destrucció, amb la permanent presència del rerefons de la guerra.

Finalment, a La mort i la primavera Mercè Rodoreda crea un món sencer, total, complet, al marge del nostre món. Les normes de vida, les pautes de convivència d’aquest nou món ens sorprenen vivament, sobretot perquè els personatges –tan diferents de nosaltres- conserven prou trets humans perquè el lector s’hi senti identificat i, d’aquesta manera, la lectura colpeixi de debò. A través d’aquest poble mític, tancat en ell mateix, el lector accedeix a un univers diferent on, també, la crueltat i el dolor són presents en grau extrem i on la mort n’és l’únic alliberament. 
Llorenç Villalonga
Vida

Procedent d’una antiga i il·lustre família rural, el mallorquí Llorenç Villalonga (1897-1980) estudià Medicina i s’especialitzà en Psiquiatria, ocupació professional que compartí amb una intensa dedicació a la literatura. Així, amb el pseudònim de “Dhey”, en el període anterior a 1936 publicà una novel·la en català, una altra novel·la i alguna peça teatral en castellà i, sobretot, dugué a terme una àmplia activitat periodística en la segona d’aquestes llengües, que derivà, sovint, en sorolloses polèmiques. Fundà la revista “Brisas” (1934-1936), mostra de la seva atenció per les darreres novetats del pensament europeu. La seva actitud independent, exaltadament crítica, li reportà l’enemistat de bona part de la intel·lectualitat mallorquina de l’època. Tot i que Villalonga s’havia declarat liberal en nombroses ocasions, durant la Guerra Civil va estar afiliat a la Falange Española i va adoptar posicions anticatalanistes, però ràpidament es desinteressà de la política i el 1937 traslladà el seu domicili de Ciutat de Mallorca a Binissalem, on la seva dona, amb qui es casà aquell mateix any, era propietària d’una finca. El 1939 tornà a Palma, on visqué fins a la mort. El gruix més important de la seva obra ha estat publicat durant la postguerra; de fet, Villalonga fou un escriptor pràcticament desconegut pel públic català fins a la publicació de Bearn (1961), que és la seva novel·la més important. A partir d’aquest moment, Villalonga va participar en tertúlies literàries i, va anar catalanitzant la seva obra, que es va començar a publicar amb un gran èxit de públic. A aquest reconeixement popular s’hi va afegir l’oficial, quan l’any 1973 va rebre el premi Josep Pla. 
Visió global de l’obra

L’obra de Llorenç Villalonga s’explica en funció de la seva terra, Mallorca, i del seu origen social, l’aristocràcia illenca, i gira al voltant d’una creació mítica, la de Bearn, que culmina en la novel·la del mateix títol. La guerra civil espanyola (1936-1939) i la Segona Guerra Mundial (1939-1945), episodis tràgics que significaren, a nivell personal, l’ensorrada definitiva del món del novel·lista, propiciaren la gestació, lenta i complexa, del mite. Dins aquest procés, Villalonga transformà idealísticament Binissalem en Bearn, identificà la ruptura històrica de 1936 amb la de l’any 1789 i aleshores enriquí el mite amb tota la seva formació i el seu temperament d’home il·lustrat. Admirador entusiasta de la cultura de la Il·lustració, l’escriptor considerà el segle XVIII francès com l’època històrica més madura de la societat europea. Ara: la identificació entre 1936 i 1789 fou possible perquè Mallorca no havia sofert els grans trasbalsos derivats, en gran part, de la revolució industrial del segle XIX. Així, a diferència del Principat, la classe dominant de l’illa era l’aristocràcia, no pas la burgesia, fet que explica, en gran mesura, la pervivència d’una estructura socioeconòmica semifeudal. Amb les grans convulsions bèl·liques del segle XX, a escala local i mundial, aquest món arcaic (Bearn) començà a esfondrar-se, i l’arribada massiva del turisme en precipità la ruïna definitiva i irreversible. Villalonga contemplà i visqué directament aquest procés, que, elaborat míticament, esdevingué un dels eixos al voltant dels quals féu girar la seva producció literària. 
Amb tot, en les narracions de pre-guerra Villalonga havia iniciat ja la construcció del mite, bé que el to satíric que adoptà en aquesta època contrasta amb l’actitud elegíaca visible en la producció posterior a 1939. Així, mentre que Mort de dama (1931) és la caricatura esperpèntica d’un món tradicional en vies d’extinció, Bearn (1961) n’és la idealització mítica. El tall brusc de 1936 explica perfectament el canvi en el tractament literari del tema; en la postguerra, aquell món ja havia desaparegut i Villalonga no podia fer altra cosa que evocar-lo. Els personatges de les seves novel·les, per tant, basats en figures reals en molts casos, tipifiquen les actituds i les angoixes d’una classe social en procés de liquidació. En descriure’ls, la novel·la de Villalonga esdevé plenament psicològica, com ho reconeix ell mateix per boca de don Toni, personatge de la novel·la Bearn: “El mínim a què pot aspirar la literatura (...) és a expressar en forma intel·ligible, és a dir, intel·ligent, els estats de l’ànima. El millor escriptor serà el qui més s’acostarà a tal fi, que és per altra part inaccessible.”
El conjunt de la seva obra es pot considerar una mena de memòries personals i, alhora, col·lectives: els arguments i els personatges són extrets del seu entorn personal i familiar. Sovint en les seves novel·les apareix un alter ego de l’escriptor i els personatges són fàcilment identificables amb gent que l’autor coneixia. Però no transmet la realitat com és, sinó que la transforma amb elements subjectius: de vegades es tracta d’una deformació caricaturesca de personatges i situacions, i d’altres, d’una evocació elegíaca d’una època i d’una societat. 
L’obra de Villalonga és una galeria de personatges, bàsicament femenins, de gran densitat psicològica, que pertanyen a l’aristocràcia o a la burgesia illenca. 

Dos escriptors francesos, Marcel Proust i Anatole France, influïren especialment l’escriptor. El primer, sobretot, autor d’un cicle novel·lístic titulat À la recherche du temps perdu, d’intenció paral·lela a la de Villalonga, esdevé el model més seguit. Al seu costat, tot transcendint-les i superant-les, Villalonga aprofità algunes de les tècniques del quadre de costums mallorquí (Gabriel Maura). 

“Mort de dama”

Publicada el 1931, ha estat objecte posteriorment de nombroses modificacions. La lenta però inexorable decadència de l’aristocràcia rural mallorquina, que viu al marge de la societat industrial europea i que rebutja, escandalitzada, els nous costums, és simbolitzada per l’agonia d’una senyora vella d’origen aristocràtic, Obdúlia de Montcada. En esquema, aquesta agonia és el pretext argumental de què se serveix Villalonga per satiritzar alguns sectors de la societat illenca de l’època. La classe noble, els “botifarres”, per dir-ho com a Mallorca, constitueix, en primer lloc, el blanc de la seva sàtira corrosiva, que es projecta des d’aquest nucli inicial cap a personatges i grups que s’hi relacionen: hereus paràsits de casa bona, pseudo-erudits de mentalitat provinciana, esnobs, xuetes (jueus mallorquins) i, com a complement, el cercle d’escriptors insulars que, en la pre-guerra, s’aplegaren al voltant de la revista “La Nostra Terra”. Aquest seguit de referències tan directes explica, en bona part, l’escàndol que produí la publicació de la novel·la. La novel·la presenta un món en decadència, que viu al marge de la realitat i que està destinat a desaparèixer. Com a contrapunt d’aquest món, Villalonga ofereix la seva visió personal de la Mallorca moderna, encara incipient, representada pels barris on es comencen a construir hotels i on comença a afluir un turisme minoritari. La novel·la parteix d’un personatge real (la vella aristòcrata agonitzant és la contrafigura d’una tia del novel·lista) que, en ésser elaborat literàriament, és deformat fins a l’esperpent: hi relata l’agonia grotesca, la mort i el testament de dona Obdúlia, que se’ns presenta com una dona reprimida, vanitosa, gasiva i vulgar. 
L’únic personatge que se salva de la deformació caricaturesca és Maria Antònia de Bearn, resultat, sembla, del record que el novel·lista conservava de la seva mare. La baronessa de Bearn és una dona freda, distant i intel·ligent, que simbolitza la veritable aristocràcia de l’illa. Amb el mateix nom, aquest personatge torna a aparèixer en d’altres novel·les de Villalonga (per exemple a Bearn), bé que convertit ja en la contrafigura de la seva dona. 

“Bearn”

Fou publicada primer en castellà el 1956 i la versió original catalana no aparegué fins el 1961; aleshores va esdevenir la gran novel·la de Llorenç Villalonga i una de les més representatives de l’època. L’obra reflecteix la desaparició de l’aristocràcia rural mallorquina i mitifica el món que l’acollia, al mateix temps que adopta una actitud escèptica en relació als nous valors de la societat burgesa. És un cant elegíac a la societat que desapareix, des d’una visió racionalista i a través del record. Don Toni, el protagonista, creu en l’eterna joventut. Per això accepta l’oferiment de Na Xima per anar a París a veure la representació de Faust. A la tornada, s’adona que l’eternitat no s’aconsegueix venent l’ànima al dimoni, sinó aturant el temps, fixant el record. És així com decideix d’escriure les seves memòries. El seu fons és eminentment autobiogràfic: don Toni i Maria Antònia de Bearn, matrimoni aristòcrata i sense fills que assisteix impàvidament a la desaparició del seu llinatge, són la transposició al pla fictici del mateix Villalonga i de la seva dona, retirats a Binissalem (Bearn) en els inicis de la lluita fratricida. La serenitat i l’harmonia que destil·la aquesta parella de personatges són contrastades amb l’actitud instintiva i vital de Xima, la jove bella i sensual que, en la primera part de la novel·la (titulada “Sota la influència de Faust”), comparteix la seva exaltació alegre amb don Toni a París. Aquest, ideològicament racionalista voltairià i, alhora, obsessionat per la fixació del record, que tipifica la Raó i la tolerància pròpies d’un il·lustrat del segle XVIII, és un personatge sensual que, en la segona part (titulada “La pau regna a Bearn”), assoleix, retirat amb la seva dona, una calma assossegada i tranquil·la. Es dedica aleshores a escriure unes memòries amb el propòsit que siguin la seva continuació, el succedani de la descendència que no ha tingut. L’obsessió del novel·lista per fixar el temps (obsessió heretada de Proust) és compartida per don Toni, el qual, cap al final de la primera part de la novel·la, s’adona que, per recuperar la joventut, no li cal vendre’s l’ànima al diable com el Faust de Goethe, sinó suscitar els records: “...acabava de comprendre (don Toni) que l’eternitat no s’aconsegueix venent l’ànima al Dimoni, sinó detenint el temps, fixant-lo. L’eternitat que ell desitjava (eternitat terrenal, perquè era massa pagà per pensar en l’altra) se l’havia de crear ell mateix. Era tard per repetir, però no per recordar. Ja no necessitava donya Xima, sinó la seva imatge: les Memòries, el refugi de Bearn, una ploma, tinta i paper.”
La narració és posada en boca d’un capellà protegit per la família (d’aquesta manera l’obra conté una multiplicitat de perspectives), el qual, al començament de la novel·la, morts ja els senyors de Bearn, reflexiona lúcidament sobre l’inevitable decadència aristocràtica. Aquesta meditació no implica cap actitud revoltada, sinó resignada; el capellà (com el mateix Villalonga) està convençut del caràcter inexorable dels processos històrics: “Amb ella (la figura de don Toni) desapareix tot un món, començant per aquestes terres que m’han vist néixer i que s’hauran de treure a subhasta perquè els creditors ja han notificat que no volen esperar. Els nebots, ni tenen doblers per fer-se càrrec de les hipoteques ni, avesats a la vida de ciutat, no estimen res d’aquí.”
Altres novel·les

Flo la Vigne (1974), versió definitiva de L’àngel rebel (1961), analitza l’enfrontament entre un home ja vell, racional, culte, irònic i de gustos exquisits i un jove, intuïtiu, en etapa de formació, que fa de la justícia i de la societat la seva moral. Flo la Vigne (nom del jove) serà, també, protagonista d’altres novel·les com La Lulú (1970) i Lulú regina (1972).

Les ruïnes de Palmira (1972) és una refosa de La novel·la de Palmira (1952), més o menys en la mateixa línia evocadora i idealitzant de les primeres. 

En El misantrop (1972) Villalonga recorre a la ironia per tal d’oposar dos mons: el racional i l’intuïtiu. Les darreres novel·les introduïren un tema nou: la crítica de la societat tecnològica de l’època moderna; crítica ja observable a La gran batuda (1968) i, sobretot, a Andrea Victrix (1974), reflex humoristicotràgic d’un deshumanitzat món futur. 

Narrativa curta

Els contes de l’autor, que tracten de temes i personatges de la seva producció novel·lística o els amplien, no en són pas, però, un simple apèndix. Així, “Charlus a Bearn” és una comparació entre el baró de Charlus, personatge proustià, i don Toni, mentre que “Marcel Proust intenta vendre un De Dion-Bouton” és un aprofundiment en l’anàlisi psicològica de Proust. De fet, aquestes dues narracions i algunes d’altres, incloses al recull El lledoner de la clastra (1958), són autèntiques peces mestres del conte català de postguerra. En conjunt, tant en aquest llibre com en De fora Mallorca (1966), els contes de Villalonga es mouen en un pla ideològic i són construïts damunt d’un seguit de referències culturalistes. Solen reflectir imatges de l’època històrica de la seva preferència: el món setcentista, aristòcrata i decadent de la cort reial francesa. 
El teatre

L’activitat dramàtica de Villalonga és subsidiària de la seva obra narrativa, de la qual recollí temes, personatges i situacions. Així, algunes de les seves novel·les foren reelaborades teatralment per l’autor i donaren origen a peces autònomes. És el cas de Faust (estrenada el 1962), drama basat en la primera part de Bearn, i d’A l’ombra de la Seu, basada en Mort de dama. Tanmateix, allò més característic de Villalonga en el terreny teatral són les dues sèries de Desbarats (1965), obres breus i esquemàtiques que, no pensades per a la representació, eren destinades a ser llegides en un cercle limitat d’amistats. Les dues sèries, presidides per la figura de la marquesa viuda de Pax, coincideixen en la utilització de tècniques grotesques i esperpèntiques dins un to sarcàstic i una visió deformada de la realitat; la segona sèrie, a més, incorpora la denúncia de la inutilitat del progrés i de la falsedat de la vida moderna, temes compartits per les darreres novel·les de l’autor. 
El teatre, de la postguerra fins als nostres dies

NOTA: podeu consultar el dossier 02 “El teatre del segle XX”, on trobareu informació sobre l’evolució del gènere teatral i l’obra dels principals dramaturgs del segle XX. 

Periodificació (etapes)
(Abans de començar a llegir aquesta pregunta, recordau, a través d’aquest mínim esquema, quina era la situació de l’escena catalana als anys 20 i 30, abans de l’any 39: 
1. El teatre de Josep Maria de Sagarra (el poema dramàtic)
2. Comèdia burgesa (per exemple les obres d’un Carles Soldevila)
3. Teatre de crítica burgesa (Joan Oliver, Pere Quart)
4. Teatre revolucionari (durant la Guerra Civil 1936-1939) (per exemple La fam, de Joan Oliver, Pere Quart)
5. Teatre d’evasió, per distreure (revista, vodevil, etc), concentrat a les sales i locals del Paral·lel barceloní. 

Ara sí, ara ja podeu començar a llegir la pregunta.)
Com en el cas de la poesia i la narrativa, les conseqüències de la Guerra Civil foren nefastes per al teatre en català: prohibició taxativa de representar qualsevol obra en llengua catalana, exili de molts dramaturgs, desconnexió absoluta dels nous corrents teatrals europeus, desarticulació del teatre popular instal·lat al Paral·lel barceloní, etc. (Vegeu requadre d’ampliació “El desmantellament del teatre català el 1939”). El franquisme, prohibint tota mena de manifestació pública en català, fa emmudir totalment el teatre fins l’any 1946. Aquest any es comencen a permetre representacions de Frederic Soler (Pitarra), Àngel Guimerà o Josep M. de Sagarra, però fins deu anys després no foren permeses les traduccions. En aquests anys d’immediata postguerra, exiliats i/o prohibits els autors més dinàmics d’abans de la guerra, el panorama teatral no oferí cap novetat d’interès. Es vivia una situació de desànim generalitzat a causa de la manca d’autors nous i renovadors i de la desconnexió amb el teatre europeu de l’època. Només J.M. de Sagarra i Carles Soldevila assoliren d’estrenar obres d’un cert relleu. Tan sols una obra de gran èxit es va mantenir durant dos anys al teatre Romea: La ferida lluminosa (1954), de Sagarra, un melodrama religiós que impactà i emocionà els espectadors. 
A la segona meitat dels anys cinquanta, s’inicià una positiva recuperació (estrenes d’Espriu, Oliver, Brossa i Pedrolo; creació de l’Agrupació Dramàtica de Barcelona, etc.), que fou consolidada en la dècada següent. La recuperació del teatre català és possible, entre d’altres, gràcies a dos factors: la creació de l’Agrupació Dramàtica de Barcelona (ADB) i l’aparició de la col·lecció Quaderns de teatre.

1. L’any 1955 es crea l’ADB, que obre un camí d’esperança al teatre del moment. Els objectius primordials de l’Agrupació són: 

a. Contactar amb els corrents dominants del teatre estranger i oferir al públic una selecció de teatre europeu des del segle XVI en endavant, amb obres de William Shakespeare, Carlo Goldoni, Anton Pàvlovitx Txèkhov, Bernard Shaw, Paul Claudel, Jean Giraudoux, Eugène Ionesco, Bertolt Brecht, etc.

b. Presentar als espectadors una selecció de teatre català amb obres de Joan Maragall, Santiago Rusiñol, Carles Soldevila, Josep Maria de Sagarra, Joan Oliver, Salvador Espriu, M. Aurèlia Capmany, Manuel de Pedrolo, Joan Brossa, etc.

2. En la col·lecció Quaderns de teatre, sota la responsabilitat de Joan Oliver, es publiquen les millors obres de teatre contemporani i es fa palès un canvi en la valoració dels autors: Tennessee Williams, Eugène Ionesco o Bertolt Brecht comencen a ocupar un lloc de primer ordre entre les obres de teatre estranger.
Durant la immediata postguerra i fins als anys 60 el teatre català segueix dues vies: la del teatre tradicional, representada per Josep Maria de Sagarra, i la del teatre innovador de tendències estètiques molt diferents (vegeu apartat següent de “Tendències i autors”), representada per autors renovadors com Salvador Espriu, Joan Oliver i Manuel de Pedrolo (als quals cal afegir, a partir dels 60, els noms de Joan Brossa o Maria Aurèlia Capmany). 

L’any 1960 Ricard Salvat i M. Aurèlia Capmany funden l’Escola d’Art Dramàtic Adrià Gual per a la formació d’actors i directors teatrals, que tingué un paper decisiu en la tasca de connexió de la nostra dramatúrgia amb els més moderns corrents europeus. Grups de teatre independent i autors de prestigi, com Josep Maria Benet i Jornet, van formar-se en aquesta escola, on es dóna a conèixer el teatre realista espanyol, el teatre francès de l’absurd, el teatre nord-americà i el teatre èpic de Bertolt Brecht, entre altres. 

Les entitats teatrals independents esmentades (l’Agrupació Dramàtica de Barcelona i l’Escola d’Art Dramàtic Adrià Gual), en lluita constant amb la censura, poden estrenar obres de Joan Oliver, Maria Aurèlia Capmany, Salvador Espriu, Joan Brossa i Manuel de Pedrolo. És Joan Brossa qui introdueix en alguna de les seves obres el corrent aleshores imperant a Europa del teatre de l’absurd. També és als anys seixanta quan s’introdueixen elements provinents de l’existencialisme, el neorealisme i el teatre èpic (creat per Bertolt Brecht), la influència del qual entre els nostres autors fou especialment important. 
L’any 1963, el primer premi Josep Maria de Sagarra és atorgat a un autor novell, Josep Maria Benet i Jornet, per Una vella, coneguda olor, obra neorealista influïda per Arthur Miller i Antonio Buero Vallejo en què trobem les noves orientacions teatrals: història ambientada en un temps contemporani, denúncia de problemes polítics i socials, etc. 
Fruit d’aquesta nova situació renovadora, l’any 1970 s’estrena El retaule del flautista, de Jordi Teixidor. L’obra, que és una sàtira política, esdevé un dels èxits de públic més considerables del teatre català contemporani. 
Un aspecte interessant d’aquesta etapa fou l’aparició de molts grups de teatre independent, la majoria no professionals i estesos per les comarques. Lligat amb aquest fenomen sorgiren els directors (com Ricard Salvat o Feliu Formosa) que escrigueren de manera parcial o total els textos que escenificaven. 

L’any 1962 es creà la companyia (concebuda com un grup col·lectiu) Els Joglars, dirigida per Albert Boadella, dedicada inicialment al mim (si bé combinat amb els més variats recursos escènics, en una línia de creació original). El grup, que ha obtingut un gran èxit internacional, ha realitzat una trentena d’espectacles que mantenen una línia d’humor, d’ironia i de crítica corrosiva capaç de posar en dubte valors de tota mena: pàtria, política, religió, sexe, etc. Algunes de les seves obres més destacades han estat Àlies Serrallonga (1974), La Torna (1977), Teledeum (1984), Ubú president (1995), etc. 
El teatre ha tendit en les darreres dècades a posar en primer pla la part d’espectacle en detriment del text i s’ha caracteritzat per la recerca de noves formes expressives. A partir dels anys setanta el teatre segueix tres línies paral·leles i igualment evolutives: 
· La de l’antic teatre tradicional, gairebé relegat a l’humor de Joan Capri.

· La dels grups amb muntatges lleument textuals, partidaris del teatre espectacle (Els Joglars o Els Comediants, i després El Tricicle, Vol Ras, La Cubana o La Fura dels Baus, amb estils força diferenciats, partidaris del teatre espectacle i participatiu. Dagoll-Dagom, en canvi, parteix de textos literaris per als seus muntatges).

· La de la represa del teatre per mitjà de la creació de sales estables. 

Vegem-ho amb una mica més de detall:

En el panorama del teatre actual (en els darrers vint-i-cinc anys) conviuen les propostes més lúdiques amb aquelles altres que demanen una certa implicació de l’espectador, un esforç de comprensió i d’acostament al que l’obra planteja. 

A Catalunya hi ha hagut sempre una gran tradició teatral: grups d’aficionats al costat de companyies de renom que han presentat ofertes teatrals modernes i variades. 
Durant els anys 70 i 80 va seguir produint-se el teatre independent a Catalunya, i es van crear noves companyies teatrals que en molts casos han continuat la seva trajectòria fins ara. Dels anys setanta ençà, han nascut grups com Els Comediants (1972), que han realitzat un treball bàsicament plàstic, d’explosió de llum i de color i han acostat el teatre a la festa: capgrossos, música, cercavila, acrobàcia, pirotècnia...(Destaquen, entre altres, els muntatges Non plus plis, Plou i fa sol, Alè, Bi, Sol solet, La nit, Mediterrània, El llibre de les bèsties...); La Cubana (Cómeme el coco, negro, Cegada de amor, Una nit d’òpera...) i Dagoll-Dagom (Antaviana, Glups!, Mikado, La Nit de Sant Joan...) , els espectacles del qual parteixen sovint de textos literaris: Antaviana (1978), sobre contes de Pere Calders, i Mar i Cel (1989), adaptació musical de l’obra d’Àngel Guimerà. És el grup més important dins el teatre musical català, amb muntatges com El Mikado o Els pirates; o La Fura dels Baus (El martiri de Sant Sebastià, Faust...), grup que fa de la transgressió el principal reclam escènic.

També l’humor és un dels registres que sovintegen en el teatre català, bé sigui a través del mim (El Tricicle, Vol ras), bé amb la simplicitat i la utilització d’uns personatges primitius i ingenus (Teatre de Guerrilla).

Però la companyia de teatre que ha aportat més solidesa i renovació ha estat la del Teatre Lliure, creat l’any 1976. El Lliure ha escenificat i divulgat els grans clàssics teatrals, des de Shakespeare i Molière fins a Goldoni, Txèkhov, Büchner o Brecht, amb muntatges de gran qualitat escènica i tarannà innovador. I els impulsors de modernitat i solidesa al teatre català han estat l’escenògraf Fabià Puigserver i els directors Pere Planella i Lluís Pasqual.

Pel que fa als teatres, cal esmentar, a Barcelona, a part dels edificis més emblemàtics del Romea o el Victòria, la construcció del Teatre Nacional de Catalunya, amb una companyia que va dirigir inicialment Josep M. Flotats, i la seu actual del Teatre Lliure, a l’antic Palau d’Agricultura.

Quant als dramaturgs, , agrupats sota la denominació de Generació dels setanta, si bé la producció teatral en català no és gaire prolífica, s’ha d’esmentar l’obra dramàtica de Josep M. Benet i Jornet (Revolta de bruixes, Berenàveu a les fosques, Una vella, coneguda olor, Taller de fantasia, Supertot...), de Jordi Teixidor (El retaule del flautista, La jungla sentimental, El drama de les camèlies...), de Jaume Melendres (Meridians i paral·lels...), de Rodolf Sirera (La pau retorna a Atenes, El verí del teatre...), de Rodolf i Josep Lluís Sirera (la trilogia La desviació de la paràbola) i de Sergi Belbel (més jove, però, que els anteriors i, per tant, no adscrivible al mateix grup generacional: La sang, Morir, Carícies, Després de la pluja...). 
Actualment, el teatre català ha assolit fites semblants a les del teatre europeu, és a dir, ha aconseguit l’aparició d’un públic cada dia més addicte als espectacles d’aquest gènere i el reconeixement nacional i internacional d’autors i obres. 
D’altra banda, els darrers anys han aportat canvis importants en la relació entre el teatre i les institucions: la consolidació del govern autonòmic i la normalització cultural de Catalunya han permès la creació d’un teatre públic i la possibilitat de subvencionar companyies i espectacles per tal d’assegurar-ne la continuïtat. Tot i això, algunes companyies, com Els Joglars, segueixen sent estrictament independents, en el sentit que no depenen econòmicament de cap institució pública. 
El desmantellament del teatre català el 1939

Després del 1939 el teatre català pateix una situació de desmantellament per diferents causes: 

1.La prohibició, fins al 1946, de representar teatre en català en públic, tant de manera professional com aficionada. La prohibició afecta fins i tot obres com Els pastorets.

2.L’exili de la majoria dels dramaturgs catalans i el desplaçament dels actors cap al teatre castellà.

3.La desconnexió del teatre estranger, agreujada per la prohibició de traduir i representar en català obres estrangeres fins a finals dels anys cinquanta.

4.La desaparició de les manifestacions d’un teatre estrictament popular que, localitzat al Paral·lel, encarnava Josep Santpere. 

Les conseqüències d’aquesta situació es podrien concretar en: 

1.La reconversió dels locals del centre de Barcelona (Calderón, Comèdia...) en centres de recepció i producció de teatre en castellà i la transformació d’alguns teatres en sales de cinema: Comèdia, Poliorama, Tívoli, etc.

2.El desconeixement i la marginació respecte al teatre internacional en el moment de represa de l’activitat teatral, després del 1946.
Tendències i autors

Com en el cas de la poesia i la narrativa, les conseqüències de la Guerra Civil foren nefastes per al teatre en català: prohibició taxativa de representar qualsevol obra en llengua catalana, exili de molts dramaturgs, desconnexió absoluta dels nous corrents teatrals europeus, desarticulació del teatre popular instal·lat al Paral·lel barceloní, etc.

El teatre existencialista

Després de la Segona Guerra Mundial, a França es va produir un canvi radical en la concepció de l’art, que començà a mostrar una preocupació profunda pel sentit de l’existència de l’ésser humà. És el moviment de l’existencialisme.
Aviat es va conèixer arreu del món l’obra del filòsof i escriptor Jean-Paul Sartre. Huis clos (1944) fou, potser, la seva peça dramàtica més coneguda. Sartre munta una reflexió escènica sobre la idea que allò que fa que la persona sigui el que és són els seus actes. 

En aquell moment la crítica teatral va reaccionar en contra de l’existencialisme. Tot i això, el model de Sartre aviat va ser seguit per alguns autors dramàtics catalans. Així, l’any 1952 Josep Palau i Fabre va escriure Don Joan als inferns, en què també es presenta un personatge en una situació límit, com farà després Josep Maria Espinàs a És perillós fer-se esperar i Baltasar Porcel a Els condemnats, ambdues obres del 1958. 
El teatre mític: Salvador Espriu 

Davant la realitat d’una Europa destruïda després de la Segona Guerra Mundial alguns autors teatrals optaren per referir-se als fets recents només amb al·legories a través de recreacions dels mites clàssics. Un fet especialment interessant el constitueix el rescat del mite d’Antígona, adaptat a la problemàtica contemporània. 

Salvador Espriu fou qui més conreà aquesta línia a casa nostra. (Per estudiar l’obra teatral d’Espriu, consultau directament el tema dedicat a aquest autor)
La influència del teatre nord-americà: Joan Oliver

Els autors de teatre catalans de postguerra no sols van rebre la influència del teatre que es feia a Europa, sinó també del teatre nord-americà de Tennessee Williams o Arthur Miller, que anava per uns camins ben diferents dels de l’existencialisme o del teatre mític. 

A Catalunya, el teatre nord-americà no va ser ben rebut per la crítica, que el va qualificar de pessimista i cru. Però hi va haver autors que van recollir aquesta influència, el més important dels quals és Joan Oliver.

Aquest autor havia escrit ja diverses peces teatrals abans de la Guerra Civil. Però no va ser fins el 1958, any en què va estrenar Ball robat, que va reflectir les característiques més remarcables del teatre nord-americà.

Lligat a l’Agrupació Dramàtica de Barcelona, que intentava modernitzar el teatre català, Oliver fa a Ball robat una reflexió sobre la infelicitat d’un sector de la societat catalana dels anys cinquanta a través de tres matrimonis ja madurs que palesen el seu fracàs vital en un sopar d’aniversari. També cal destacar la importància de la figura de Joan Oliver com a home de teatre en el sentit més ampli del mot. No només va ser autor teatral, sinó que també va traduir obres d’autors europeus de gran vàlua (Molière, Txèkhov, Brecht, Beckett, etc.) i va exercir de director escènic. Va col·laborar amb l’Agrupació Dramàtica de Barcelona, per a la qual va escriure i traduir moltes obres de teatre. S’adonava de les limitacions del teatre català i aspirava a una situació de normalitat, difícil d’aconseguir a causa dels condicionants històrics del seu temps. Trobareu més informació sobre la faceta teatral d’aquest autor en aquest mateix tema (apartat Poesia catalana de postguerra > realisme històric) i en el tema del teatre dels anys 20 i 30, apartat “El teatre de crítica burgesa”; perquè vos quedi clara la seva evolució com a autor teatral, podeu consultar el següent esquema: 

1. Abans de la Guerra Civil: teatre de crítica burgesa. Obra més representativa: Allò que tal vegada s’esdevingué (1936). (Trobareu la informació en el tema del teatre dels anys 20 i 30).

2. Durant la Guerra Civil: teatre revolucionari. La fam (1938). (Trobareu la informació en el tema del teatre dels anys 20 i 30).

3. Després de la Guerra Civil: col·labora en la normalització del fet teatral català en la triple faceta de: autor, director d’escena i traductor. (Trobareu la informació en el present apartat i, sense sortir d’aquest mateix tema, en la fitxa dedicada a aquest autor dins la poesia de postguerra, apartat realisme històric)
a. Com a director d’escena (i també com a autor i traductor) col·labora estretament amb l’Agrupació Dramàtica de Barcelona.
b. Tradueix l’obra d’autors com Txèkhov, Brecht, Beckett, etc.

c. Escriu obres influïdes pel teatre nord-americà contemporani d’autors com Tennessee Williams o Arthur Miller. Obra més representativa: Ball robat (1958)

El teatre de l’absurd: Manuel de Pedrolo i Joan Brossa

A França, en el període d’entreguerres, Antonin Artaud va crear l’anomenat teatre de la crueltat, que aplicava a la dramatúrgia alguns plantejaments dels surrealistes, sobretot el rebuig del llenguatge a favor del gest i l’acció. Artaud va ser un dels precedents del teatre de l’absurd, sorgit també a França als anys 50. En oposició al feixuc teatre d’idees dels existencialistes –com Sartre-, el teatre de l’absurd significava el retorn a l’irracionalisme de les avantguardes. Per a Eugene Ionesco, l’autor que inaugurà aquest corrent dramàtic, l’obra teatral serveix per posar de manifest l’absurd de la condició humana, començant pel llenguatge mateix, que és reduït a una xerrameca de tòpics i frases fetes que palesen la buidor dels valors humans. A Irlanda, Samuel Beckett va cultivar també el teatre de l’absurd, però amb un estil menys agressiu, més metafísic. La seva obra Tot esperant Godot (1953) s’ha convertit en un clàssic.
L’anomenat teatre de l’absurd es va caracteritzar per l’ús de les tècniques següents: 

· Rebuig de la lògica aristotèlica com a principi formal. Segons aquesta lògica, tot ha de ser producte d’una relació causa-efecte. D’aquesta manera, al teatre de l’absurd no hi trobem mai l’esquema tradicional d’exposició, nus i desenllaç.
· Rebuig de la idea que el teatre no és sinó paraula. El teatre s’ha de pensar per ser representat, no sols com a literatura. Això implica que a les obres de teatre de l’absurd hi té tanta importància la paraula com la llum, els objectes, la mímica i el vestuari.

· Rebuig del psicologisme tradicional. Els personatges no s’expliquen per la seva psicologia perquè, senzillament, els personatges del teatre de l’absurd no s’expliquen.

· L’absurd del teatre de l’absurd. Si el desenvolupament del teatre de l’absurd no és del tot racional és perquè la situació de l’ésser humà en el món tampoc no obeeix a la raó. El teatre de l’absurd, doncs, no és sinó un reflex del món contemporani.

El teatre de l’absurd va entrar a Catalunya gràcies a les representacions de La cantant calba, d’Eugène Ionesco, i de Tot esperant Godot, de Samuel Beckett, fetes per l’Agrupació Dramàtica de Barcelona. 

De seguida alguns autors catalans es van sentir atrets per aquest nou corrent dramàtic que venia d’Europa, i ja el 1957 Manuel de Pedrolo va escriure Cruma, una obra que presenta dos personatges que intenten prendre mides de les parets d’una cambra per donar un sentit científic a tot l’univers. Però la cinta mètrica que fan servir no té nombres, o sigui, que no poden donar cap sentit absolutament a res. (vegeu requadre d’ampliació)
Cal considerar una variació del teatre de l’absurd l’obra de Joan Brossa, que ell anomena poesia escènica. Com en els autors del teatre de l’absurd, la paraula no serveix com a mitjà de comunicació humana i les obres són autèntics diàlegs de sords sense cap fi racional. Un exemple extrem de la concepció dramàtica de Brossa és El sord-mut: puja el teló; hi ha una sala blanquinosa; baixa el teló. I en aquesta obra no hi passa res més. Les paraules no calen en un estadi de desintegració del llenguatge. Les característiques de l’obra teatral de Joan Brossa les estudiam en la fitxa dedicada a aquest autor que podeu consultar dins l’apartat de la poesia avantguardista del tema “La poesia catalana de postguerra”.
Manuel de Pedrolo (l’Aranyó 1918-Barcelona 1990)

Innovador i coneixedor de les novetats teatrals europees del moment, és l’autor català més vinculat a l’existencialisme i al teatre de l’absurd. En les seves obres hi trobem tots els recursos propis d’aquest tipus de teatre: situació inicial absurda; personatges anònims, sense psicologia individual, incapaços de comunicar-se; acció nul·la; estructura circular; escenografia de màxima simplicitat, i llenguatge sense retoricismes, amb repeticions, paral·lelismes i equívocs que contribueixen a crear una atmosfera opressora i a accentuar l’absurditat de la vida dels personatges. En les seves peces teatrals (en va escriure tretze entre 1954 i 1963) investiga sobre la llibertat humana amb un cert pessimisme i parla de situacions de repressió amb referències clares a la realitat del moment. Les seves obres més importants són Cruma (1958) i Homes i No (1959).

Cruma és potser l’obra de Pedrolo més propera al teatre de l’absurd. Dos personatges, el Resident i el Visitant, es troben en una cambra pràcticament buida i volen conèixer la pròpia realitat. Cada personatge dubta de l’existència de l’altre i no pot establir cap forma de comunicació amb garantires de fidelitat. 

En Homes i No, Pedrolo usa la metàfora de la cel·la per reflexionar sobre la llibertat humana; és un missatge desesperançat sobre la tragèdia de la condició humana. En síntesi, els seus drames, partint d’un fons filosòfic metafísic i pessimista, plantegen la rebel·lió, sovint inútil, de l’home enfront d’un món estàtic i opressiu. 
El teatre èpic: Josep Maria Benet i Jornet

Gairebé paral·lelament a l’esclat del teatre de l’absurd, un altre tipus de teatre va començar a circular entre els autors catalans: el teatre èpic de l’alemany Bertold Brecht, un teatre diferent, de denúncia social, que obliga el públic a prendre consciència històrica. Per aquest motiu, tots els elements de l’obra (mímica, coreografia, música...) han de contribuir a animar el públic perquè no s’hi identifiqui mai, sinó que s’hi situï davant i reflexioni. Amb aquest mateix objectiu, acció, ambient i personatges se simplifiquen al màxim, fins a esdevenir elements simbòlics, esquemàtics. Per a Brecht, autor vinculat al marxisme, importa més l’exemplificació d’una idea que la identificació emocional del públic amb l’acció dramàtica. 
L’any 1963 l’Associació Dramàtica de Barcelona va muntar L’òpera de tres rals, de Brecht, que va ser molt ben acollida pel públic intel·lectual i va comportar el naixement del realisme històric a l’àmbit teatral. 

Així, l’any 1968 Jordi Teixidor va escriure El retaule del flautista: amb l’ajut de cançons fàcils d’aprendre que es canten al llarg de tota l’obra es vol incitar el públic a la revolta popular contra el poder polític i econòmic de les classes benestants. Estrenada l’any 1970, l’obra, que és una sàtira política, esdevé un dels èxits de públic més considerables del teatre català contemporani. 
Però cal parlar sobretot de Josep Maria Benet i Jornet, que l’any 1971 va escriure Berenàveu a les fosques, una reflexió sobre les relacions humanes contradictòries i el temps de la postguerra vist al cap de trenta anys. És una obra muntada a força de fets històrics i autobiogràfics que expressa una profunda crítica de la gent que, un cop ha aconseguit el benestar econòmic, s’oblida de les misèries del passat i deixa de lluitar per una vida millor. 
Josep Maria Benet i Jornet

Va néixer el 20 de juny de 1940 en el si d’una família treballadora. Després d’estudiar el batxillerat, ingressà a l’Escola Industrial pressionat per la família, però va abandonar aquests estudis per fer la carrera de filosofia i lletres. Les referències culturals, essencialment populars, dels primers anys de formació de l’autor van influir de manera decisiva en la seva obra. En la seva adolescència volia ser escriptor de “novel·les de lladres i serenos”. A partir del 1961, va entrar en contacte amb el món universitari i amb l’Escola d’Art Dramàtic Adrià Gual, en la qual va participar com a alumne i intèrpret d’algunes obres. El 1975 amplia el seu interès professional cap al medi televisiu i fa adaptacions dramàtiques per al circuit català de Televisió Espanyola. Més tard, comença a treballar de guionista de sèries de televisives de gran èxit. La seva producció com a autor teatral no s’ha interromput des que començà a escriure obres en llengua catalana el 1963. Cal tenir present la seva tasca com a crític literari des de les pàgines de la revista Els Marges. 
El teatre realista de Josep Maria Benet i Jornet. Tota la ingent producció dramàtica de Josep Maria Benet i Jornet ha mantingut una línia de caire realista, amb constants innovacions de les tècniques teatrals, que fan d’aquest autor un dels més rellevants dramaturgs catalans del darrer terç del segle XX. 

Les primeres obres de Benet i Jornet són de caràcter realista i expressen conflictes individuals. Durant la dècada dels seixanta, el teatre de Benet i Jornet expressa la seva preocupació per l’individu i el món que l’envolta. Una vella, coneguda olor (1963) inicia el tema de la preocupació dels personatges per ascendir socialment. Parteix de la impossibilitat de fugida de la protagonista, Maria, que viu lligada a una existència anorreadora, la mateixa que experimenta la casa del barri vell de Barcelona on ella habita. Ja divideix l’escena en dos espais, recurs teatral que permet una acció simultània. Amb aquesta obra obtingué el primer Premi Josep Maria de Sagarra. Estèticament es tracta d’una peça de caràcter neorealista amb influències d’Arthur Miller i Antonio Buero Vallejo i en què trobem les noves orientacions teatrals del moment: història ambientada en un temps contemporani, denúncia de problemes polítics i socials, etc. Fantasia per a un auxiliar administratiu (1970) se centra en la història d’Andreu Tarragó, un oficinista que no aconsegueix satisfer les seves aspiracions d’ascens social. 

Al marge d’aquestes obres neorealistes, les peces Marc i Jofre o els alquimistes de la fortuna (1966-1968) i La nau (1968-1969) inicien un camí de renovació formal que trenca amb l’estil de les obres anteriors; sense abandonar el realisme, Benet i Jornet recorre a gèneres de consum majoritari, com el cinema, les novel·les d’aventures, els tebeos o les novel·les de ciència-ficció i els incorpora com a models. A Marc i Jofre o els alquimistes de la fortuna, l’arxiver Sunyer ofereix una novel·la sobre dos personatges del passat de Drudània, Marc i Jofre, que es troben enfrontats per  les seves opcions polítiques. A La nau, l’autor recorre a un altre gènere, la ciència-ficció, amb la mateixa finalitat política de representar problemes nacionals i socials de la Catalunya actual a través de la mítica Drudània. 
Durant la dècada dels setanta, Benet recupera la fòrmula realista de les seves primeres obres. El teatre que escriu durant aquesta època té un abast més col·lectiu i reflexiona sobre la societat immediata; hi utilitza tècniques teatrals de distanciament seguint els corrents del teatre èpic de Bertolt Brecht. Obres significatives d’aquesta època són Berenàveu a les fosques (1971), Revolta de bruixes (1975) i Quan la ràdio parlava de Franco (1979). Berenàveu a les fosques és una reflexió crítica sobre la petita burgesia de la Barcelona de postguerra i Revolta de bruixes presenta la rebel·lió d’un grup de dones de la neteja contra el vigilant de l’empresa en què treballen. A nivell temàtic, aquesta última obra adquireix una dimensió simbòlica: la lluita entre la Raó, que encarna Sofia, i la Irracionalitat, representada per Rita. La trama ens situa en diverses escenes que transcorren alhora dins el mateix espai escènic. En aquests mateixos anys, el teatre de Benet i Jornet es projecta cap a un públic infantil i juvenil amb obres com Taller de fantasia (1976), en què unes joguines, sortides d’una capsa a la mitjanit, escenifiquen tot un enfilall d’històries imaginàries, Supertot (1976), una paròdia del mític Superman, i El somni de Bagdad (1977). Al mateix temps comença a col·laborar amb el mitjà televisiu escrivint peces adaptades o reelaborant obres diverses: Elisabet i Maria (1981) i Història del virtuós cavaller Tirant lo Blanc (1987), entre altres. 

Posteriorment, el teatre de Benet i Jornet ha continuat fluctuant entre el vessant més realista i l’experimentació formal. El manuscrit d’Alí Bei (1984) pretén fondre en una sola unitat referents històrics, personatges i localitzacions diverses: Ell/escriptor de teatre, Ell/empleat de banca i Ell/Alí Bei cerquen l’ideal inassolible, simbolitzat en el viatge, i s’entrellacen en una trama complexa i ambiciosa. Les peces Desig (1989), Fugaç (1990-1992), E.R. (1992-1993) i Testament (1993) constitueixen una meditació sobre l’individu i els condicionants de la seva existència. Benet hi exposa el seu concepte sobre l’amor i sobre la impossibilitat d’aconseguir la felicitat.
Podem dir, doncs, que el teatre de Benet i Jornet, que es fa ressò de la influència d’autors com Bertolt Brecht, Tennessee Williams, Eugène Ionesco o Salvador Espriu, parteix d’uns esquemes realistes i es perfila com un teatre heterogeni, en el qual tenen cabuda tant elements propis del simbolisme com d’altres provinents de gèneres populars. 

Benet i Jornet ha col·laborat amb la televisió des dels anys 70, època en què va escriure peces com Dins la catedral (1976) o Elisabet i Maria (1979). A la dècada dels 90 aquesta col·laboració es va ampliar amb sèries d’èxit com Poble Nou (1992-1995), Nissaga de poder (1996-1998) i Laberint d’ombres (1998-1999), entre altres. 

El teatre-document: Rodolf Sirera

En aquesta progressió cronològica que hem anat fent es podria dir que el teatre-document va ser el resultat de portar fins a l’extrem les tècniques del teatre èpic. El teatre-document entén l’espectacle com un mitjà d’exposició dels problemes de la societat contemporània , on els conflictes individuals són considerats una conseqüència dels conflictes col·lectius. L’objectiu d’aquest teatre és, doncs, informar, no explicar una història com fa el teatre tradicional, sinó simplement exposar uns fets reals mitjançant tota mena de documentació. 
Un exemple molt clar d’aquest teatre-document és Plany en la mort d’Enric Ribera (1972), de Rodolf Sirera, una obra collage muntada a partir de records d’infantesa del protagonista, de música, de cartes, de textos d’autors clàssics, de diàlegs, com una reflexió sobre el fet teatral i la relació entre la vida i el teatre. 

Els nous camins del teatre

A partir dels anys setanta la tendència al canvi i l’experimentació de noves tècniques teatrals encara s’accentua més i les transformacions s’anaren concretant en els punts següents: 

· Supressió de l’escenari clàssic. La supressió de l’escenari clàssic o l’ampliació del camp d’acció dels actors –per exemple, quan es barregen entre el públic- han posat en crisi el llenguatge dramàtic convencional. Com que es tracta, en la majoria dels casos, de teatre independent i, per tant, sovint mancat de recursos econòmics, els aspectes escenogràfics –decorats, efectes especials, etc.- han hagut de ser substituïts per recursos creatius que estimulin la imaginació del públic. L’expressió corporal, la capacitat suggeridora del gest guanya importància en aquest tipus d’espectacle, que moltes vegades pretén retornar a la puresa del fet teatral i despullar-lo d’elements innecessaris. 
· Investigació de nous espais escènics. Cada espectacle reclama un espai diferent, o sigui, que no hi pot haver mai un model d’espai per al teatre. A partir d’aquí les companyies de teatre actuals improvisen espais escènics i sovint representen les obres en places o al carrer o amb elements del tot insospitats dalt l’escenari. Per exemple La Cubana, que sovint comença els espectacles fora de l’edifici del teatre, o grups com La Fura dels Baus o els Comediants, que converteixen un estadi olímpic en un immens teatre. També tenim una bona mostra d’aquesta conquesta a la Fira de Teatre al Carrer, a Tàrrega.

· Rebuig progressiu del teatre escrit a priori. La major part del teatre d’avantguarda ha fomentat la improvisació i el gest en perjudici del text. Així doncs, l’actor ha esdevingut sovint un col·laborador actiu del director de l’obra. Hi ha companyies teatrals que elaboren el text a l’interior del grup, que creen les seves obres conjuntament. Parteixen de la base que un escriptor tancat a casa seva no pot concebre una obra de teatre perquè, en aquestes circumstàncies, no pot arribar a conèixer mai tot el funcionament de l’obra, això és, dels actors, dels decorats, del llenguatge, de les possibilitats de l’espai, del món complet que representa el teatre. És així com elabora les seves obres una companyia tan important en la història del teatre català modern com Els Joglars: l’autor-director estableix l’esquema bàsic de l’obra, i aquesta es va elaborant, sota la supervisió del director, amb les aportacions individuals dels actors.
· Relleu de la figura del director escènic. D’un temps ençà el director escènic ha pres molta importància perquè en darrer terme és ell qui decideix tots els detalls d’allò que s’ha de representar. Aquesta implicació total del director de l’obra amb l’obra mateixa l’hem poguda veure en la Companyia Flotats i també en la Companyia del Teatre Lliure, totes dues autèntiques escoles d’actors moderns.

· Rebuig de la visió massa occidental del teatre. El teatre ja no és paraula, sinó ritual, i darrerament ha augmentat l’interès pel teatre d’Àfrica, del Japó, de la Xina i de tots els països orientals, perquè la visió massa occidentalitzada del món sembla haver entrat en crisi. En aquesta línia, potser la companyia que més ha treballat ha estat Comediants.

· Crisi del concepte de teatre. El mateix concepte de teatre ha estat posat en crisi amb les noves tècniques dramàtiques, provant d’esborrar els límits que el diferencien d’altres manifestacions artístiques. En aquest sentit, el happening, que combinava pintura i representació teatral, va ser un intent de redefinir les fronteres entre unes arts i les altres. 

· Combinació no jeràrquica dels mitjans expressius. Tot és vàlid per expressar allò que ha d’arribar al públic. 

Les noves tècniques que envaeixen el nostre món han penetrat també l’espai del teatre i s’hi ha incorporat com a material escènic. Les tècniques més antigues com el mim (El Tricicle) i el circ (Comediants) comparteixen cartellera amb obres que es projecten a l’estil del cinema sobre una pantalla, que de sobte els actors travessen (La Cubana). 
� Altres fonts donen l’any de 1947.


� El rebuig a parlar directament de la realitat caracteritza una bona part de la narrativa catalana de postguerra. Aquesta actitud fa que alguns escriptors recorrin al mite, la fantasia i el símbol per reflexionar sobre la condició humana. Sovint, trobem aquests elements en reculls de contes (Jordi Sarsanedas, Pere Calders, Joan Perucho), però també en novel·les (Aloma, de Mercè Rodoreda).


� Obres escrites durant la seva etapa d’exili a Mèxic, tot i que publicades a Catalunya. 


� Es tracta d’una novel·la breu. 


� Volum que aplega Cròniques de la veritat oculta més Aquí descansa Nevares.


� Retrats literaris de personatges de la primera meitat del segle XX.





