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El mito de Ulises 
 

Podemos considerar que Ulises es un personaje de ficción que ha alcanzado la categoría de mito por las 
siguientes razones: es uno de los personajes más conocidos de la mitología griega; ha influido de manera 
decisiva en la cultura de Occidente a lo largo de toda su historia; el viaje de Ulises de regreso a Ítaca ha adquirido, 
con el paso del tiempo, un carácter simbólico, existencial: es el viaje del hombre a través de su vida, de su 
existencia. 
 

1. El origen del mito 
El Ulises mítico, el que ha entrado por pleno derecho en la historia universal de la literatura, es el Ulises 

de Homero (siglo VIII a.C.). En la Ilíada aparece como uno de los capitanes griegos que más destaca por su 
valor, su prudencia y su ingenio en la larga guerra de Troya. Esto es así hasta el punto de que, tras la muerte de 
Aquiles, le son adjudicadas las armas de éste. Pero es en la Odisea, donde este personaje se convierte en 
protagonista absoluto de la historia. Esta epopeya cuenta el largo y accidentado regreso de Odiseo (Ulises) a su 
patria, Ítaca, donde lo esperan su fiel esposa, Penélope, y su hijo, Telémaco, que, ante su tardanza, ha salido 
en su busca. El hilo argumental de la obra se estructura en torno a tres núcleos:  

- La primera parte narra la situación en Ítaca tras la marcha de su rey, Odiseo, a Troya en compañía de 
las tropas aqueas. El palacio ha sido tomado por los pretendientes de Penélope y su hijo emprende un viaje en 
busca de su padre.  

- La segunda parte del poema relata el camino de regreso de Odiseo a su hogar. De forma no cronológica 
narra todo el recorrido de su viaje desde que salió de Troya: el cíclope Polifemo; los gigantes devoradores de 
carne humana; la maga Circe, que convirtió en animales a sus compañeros; las sirenas, que atraían con su canto 
a los marineros; la bella Calipso que, tras albergarlo, quiso retenerlo a su lado, etc. 

- La tercera parte de la historia se ocupa de la llegada de Odiseo a Ítaca. Una vez allí, con la ayuda de 
Telémaco, mata a los pretendientes de su esposa Penélope y recupera el trono. 

El campo de batalla de la Ilíada es sustituido en la Odisea por el mar y sus peligros; y el guerrero valeroso, 
por el hombre hábil, prudente y audaz, capaz de sortear todas las dificultades que lo apartan de su hogar.  

En la Odisea persisten la participación divina y el tono legendario y maravilloso propios de la epopeya, 
pero a la vez se describen con gran realismo escenas de la vida familiar y de ambiente marinero, que revelan en 
el poeta una gran capacidad de observación. 
 

2. Características del mito 
La influencia de la Odisea en la civilización occidental queda patente en el hecho de que este título que 

hace referencia al protagonista se haya convertido en un sustantivo común en la mayor parte de las lenguas 
modernas con el siguiente significado: serie de peripecias o viaje largo lleno de aventuras. En efecto, Ulises es 
una figura permanente y central de la literatura y la cultura occidental. Como veremos, este personaje ha sido 
sometido a interpretaciones muy diversas, que dependen en buena medida de los valores predominantes en 
cada momento histórico. Y aquí radica la magia del mito: ¿cómo es posible que cada época reconozca en la 
obra de Homero el paradigma de sus valores? Quizá la respuesta venga dada por el hecho de que este mito 
puede considerarse como uno de los más complejos y más cercanos al ser humano de cuantos legó la 
Antigüedad: complejo, porque una multitud de otros personajes, de gran simbolismo, pueblan el escenario de su 
travesía de retorno al hogar; cercano al ser humano, porque Ulises refleja aspectos del alma y situaciones 
personales que puede vivir cualquier hombre. El viaje de Odiseo, desde este punto de vista, puede calificarse de 
“itinerario humano”, pues muchas de las peripecias que vive el personaje pueden considerarse encrucijadas a 
las que puede verse enfrentado el hombre en su vida. Estas encrucijadas tienen un carácter universal y atemporal 
puesto que hombres de todas las épocas se han visto reflejados en Ulises, en sus padecimientos y anhelos, en 
sus derrotas y sus victorias. 
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3. Presencia del mito en la literatura y cultura occidentales. 
Además de ser un mito complejo, Ulises ha demostrado ser un mito abierto, pues ha permitido a muchos 

escritores aprovechar sus elementos esenciales o basarse en algunos de ellos. Uno de los aspectos del mito 
que más han destacado los autores posteriores es el del viaje como fuente de nuevas experiencias, de nuevos 
conocimientos. En esta línea Dante en el Canto XXVI del “Infierno” (Divina comedia) pinta un Ulises trasgresor, 
condenado a causa de su deseo de ir en busca de lo desconocido. Dante hace volver al mar a Ulises, esta vez 
en busca de aventuras y conocimientos. 

Desde este punto de vista, el viaje de Ulises se considera un itinerario humano, iniciático, pero no de la 
búsqueda de Ítaca-patria-hogar, sino de la Ítaca-sentido de la existencia humana. Muchos poetas han 
profundizado en este sentido existencialista del mito. Entre ellos destacan Kavafis y Tennyson. Kavafis identifica 
la vida como un largo viaje a Ítaca y aconseja al viajero disfrutar de las experiencias que encontraremos en el 
camino y sacar el máximo provecho de ellas. Alfred Tennyson, en la línea de Dante, nos presenta un Ulises que, 
desencantado de la vida hogareña, vuelve al mar iniciando una nueva travesía, “con una voluntad decidida/ a 
combatir, buscar, encontrar y no ceder”. 

Las novelas de aventuras, especialmente cuando transcurren en el mar, guardan estrecha relación con 
este Ulises, fascinado por la aventura de la vida, que puede considerarse el abuelo literario de toda una saga de 
héroes que, conscientes de su destino, viajan, navegan, pelean bajo un cielo desprovisto de dioses propicios. 
Destacan, en este sentido, obras como Moby Dick (Herman Melville), que relata la búsqueda y lucha del capitán 
Ahab contra la gran ballena blanca; los Viajes extraordinarios de Julio Verne y, concretamente, Veinte mil leguas 
de viaje submarino, donde el capitán Nemo, como Ulises, avanza hacia lo desconocido; La isla del tesoro, de 
Robert Louise Stevenson; las novelas de Joseph Conrad (Lord Jim) y Jack London… Mención aparte merece la 
solitaria aventura que Ernest Hemingway relata en El viejo y el mar,  donde el pescador protagonista lucha hasta 
la extenuación por alcanzar su objetivo.  

No obstante el innegable vínculo existente entre el mito de Ulises y estas novelas, es en dos grandes obras 
del siglo XX donde el personaje cobra nueva vida: Ulises, de James Joyce; y Odisea, de Kazantzakis. 

En la obra de Kazantzakis Ulises inicia una nueva travesía a través de mares, continentes y épocas. Y 
aunque esto parece contrario a la esencia del mito del regreso, reconocemos en el nuevo personaje al viejo 
marino. ¿En busca de qué va ahora Ulises? ¿Cuál es su nueva Ítaca? Ni el mismo lo sabe al partir. Toda la 
gigantesca Odisea de Kazantzakis es, como la homérica, una búsqueda. Algunos han dicho una búsqueda de 
Dios; otros han visto la interminable travesía como la búsqueda del sentido que pudiera tener el caos que son el 
hombre y el mundo. 

En Joyce, por su parte, el paralelo de Ulises es un hombre común y corriente de la ciudad de Dublín a 
comienzos del siglo XX, Leopold Bloom. Concebida como el reverso de la Odisea se recoge en esta novela el 
vagabundeo sin rumbo de este agente de publicidad que va encontrándose con distintos personajes durante su 
itinerario hasta que vuelve a casa junto a su poco fiel esposa. La mediocridad del ambiente y de los personajes 
nos da la medida exacta de hasta qué punto nuestra civilización ha convertido en vulgaridad y alienación la 
grandeza de los héroes antiguos.  

Muchísimos otros escritores han tomado como referente o han reelaborado el mito homérico para 
componer sus obras líricas, dramáticas o narrativas. Podemos citar sólo algunos nombres representativos: 
Ovidio, Shakespeare (Troilo y Crésida), Milton, Du Bellay, Ezra Pound, Eliot, Rilke, Coleridge, Edgar Allan Poe, 
Wordsworth, Leopardi, Baudelaire, Pessoa, Kafka, Yorgos Seferis, Jorge Luis Borges, Luis Cernuda, José 
Saramago, Antonio Gala, León Felipe… 

Además, el mito ha servido de inspiración a obras cinematográficas (Ulises, de Mario Camerini, 1953; La 
mirada de Ulises, de Theo Angelopoulos, 1995; El viaje de Felicia, de Atom Egoyan); musicales (canciones de 
Joan Manuel Serrat, Eric Clapton, Suzanne Vega, Presuntos implicados, Javier Krahe…), pictóricas (Escila y 
Caribdis, de Füssli 1795; Cíclope, de Odilon Redon, 1883; Sirenas, de Arnold Böckli, 1875; Ulises y las sirenas, 
de Picasso, 1936; Ulises y las sirenas, de A.Fenosa, 1945; Conversación interrumpida: Ulises y Penélope, de 
Grifol, 1987; Puente a Ítaca, Rodríguez Guy, 1989), escultóricas (Las tres sirenas y el mar, de Rodin), etc.  
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El Cid, un mito universal 
 

La presencia del Cid Campeador en obras literarias y artísticas de diversa naturaleza, gestadas por autores 
de las más variadas nacionalidades y épocas, convierte a este personaje en un mito de alcance universal. Es el 
héroe nacional por excelencia y encarna el prototipo del caballero con las máximas virtudes: fuerte y leal, justo 
y valiente, prudente y templado, guerrero y culto. 

 
1. Personaje histórico y personaje literario 
El Cid es uno de los pocos mitos literarios que esconden tras sí una figura real. Rodrigo Díaz de Vivar fue 

un caballero castellano que vivió durante el siglo XI. Fue desterrado hasta en dos ocasiones por el rey Alfonso 
VI y llevó a cabo una gran actividad guerrera en el contexto histórico de la Reconquista. Entre sus conquistas 
destaca la de Valencia, ciudad en la que vivió como soberano.  

Los detalles de la vida del Cid se conocen a través de historiadores árabes y de una crónica en latín escrita 
en el siglo XII, la Historia Roderici. 

La vida azarosa y aventurera de Rodrigo sedujo a sus contemporáneos, ya que encarnaba el dinamismo 
y la intrepidez valerosa que para su país deseaban los castellanos. Era el héroe en que Castilla se sentía 
encarnada. En este contexto, la imaginación obró por su cuenta: realidad y fantasía se mezclaron pronto al narrar 
sus hazañas. Poco después de morir, el Cid era ya un héroe, un personaje disponible para que los poetas épicos 
lo exaltaran.  

En efecto, la literatura pronto tomó a Rodrigo Díaz de Vivar como un personaje legendario, contaminando 
progresivamente las fuentes históricas con las leyendas orales que iban surgiendo para engrandecer su figura y 
despojar su biografía de los elementos menos aceptables. Muestra de ello son los romances y los cantares de 
gesta medievales que tienen como protagonista a este personaje. 

 
2. El Cid en la literatura medieval 
Rodrigo Díaz de Vivar es el protagonista del único cantar de gesta castellano que se conserva casi en su 

totalidad: el Cantar (o Poema) de Mio Cid. El poema se conserva en un único manuscrito que data de 1307 
firmado por un tal Per Abbat. Sin embargo, la composición de la obra se considera anterior y existen grandes 
dudas tanto respecto a la autoría como respecto a la fecha de composición.  

La obra se suele dividir en tres partes: 
1. “Cantar del destierro”: el Cid es desterrado por el rey Alfonso VI de Castilla y marcha hacia tierra de 

moros. Realiza sus primeras conquistas. 
2. “Cantar de las bodas”: el Cid conquista Valencia y logra el perdón del rey. Éste concierta las bodas de 

doña Elvira y doña Sol, las hijas del Cid, con los infantes de Carrión. 
3. “Cantar de la afrenta de Corpes”: los infantes de Carrión, debido a las burlas que sufren por su cobardía, 

deciden vengarse maltratando a sus esposas en el robledal de Corpes. El Cid pide justicia al rey y éste convoca 
cortes en Toledo. Allí se juzga y condena a los infantes. El cantar concluye con el anuncio de las nuevas bodas 
de las hijas del Cid con los infantes de Navarra y Aragón, lo que supone la glorificación final del héroe. 

Como puede deducirse por el argumento, el tema básico del Cantar de Mio Cid es la recuperación del 
honor del protagonista en dos ámbitos: público, perdido tras ser mandado al destierro; y privado, perdido tras la 
afrenta de Corpes.  

El poema consta de unos 3700 versos agrupados en tiradas de versos monorrimos, de métrica irregular y 
rima asonante.  

Este Cantar destaca por el realismo en la descripción de la vida guerrera, la mesura con la que se dibujan 
personajes y acciones y el tono optimista que domina el argumento. 

Junto a esta obra se conservan más de mil versos de otro cantar de gesta Las mocedades de Rodrigo, del 
siglo XIV, en el que se trata, muy fantásticamente, de la juventud del héroe.  

 
La gestación del héroe se completa con la recreación de diversos episodios de su biografía, bastante 

mitificados, en diversos romances del siglo XIV y XV. En ellos, el Cid, siempre aparece como un guerrero valeroso 
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y un hombre de honor: venga la muerte de su padre, restituye el honor de doña Jimena casándose con ella, 
vence a guerreros árabes en épicos duelos y batallas, su amistad con doña Urraca, su enfrentamiento con el rey 
castellano, la conquista de Valencia, el enfrentamiento con sus yernos… 

  
3. El Cid en la literatura posterior 
En el siglo XVI Guillén de Castro escribió el drama Las mocedades del Cid, inspirándose en los romances 

escritos sobre el personaje.  
El dramaturgo francés Corneille se basó en la obra de Guillén de Castro para escribir Le Cid (1636). Con 

esta obra el mito del Cid alcanza rango universal. El escritor francés sigue de cerca al español en lo que se 
refiere al argumento, pero a él no le interesaban tanto los hechos como los sentimientos; no buscaba lo 
anecdótico, sino la verdad humana que reside en las almas. Por eso, redujo la acción a la lucha que se entabla 
en el interior de los protagonistas entre la piedad filial y el amor. El argumento de Le Cid podría resumirse de la 
siguiente manera: 

Rodrigo y Jimena se aman. En una disputa entre sus padres, el de Jimena abofetea al del Cid, ya anciano, 
quien encomienda a su hijo que lave la ofensa. Rodrigo, obligado a elegir entre su amor y su honor, opta por el 
último y desafía y mata al padre de Jimena. Ahora es ella quien debe sacrificar su amor para vengarse del 
asesino de su padre, aunque no puede odiarlo porque sabe que ha cumplido con su deber. El rey convoca un 
juicio de Dios y hace prometer a Jimena que se casará con el vencedor. Rodrigo triunfa y ella tiene que perdonarlo 
públicamente. 

 
Posteriormente, los escritores románticos recogieron con entusiasmo la figura del Cid, basándose en el 

romancero y las comedias de los siglos XVI y XVII.  
Ya en el siglo XX, Eduardo Marquina compuso la obra Las hijas del Cid y Pedro Salinas, en verso, y Camilo 

José Cela, en prosa, realizaron versiones modernas del Cantar de Mio Cid.  
 
4. El Cid en el arte 
La figura del Cid también ha sido lleva a otras artes. En pintura destaca El Cid Campeador lanceando a un 

toro, de Francisco de Goya y Lucientes. 
En cine, se han hecho varias versiones, entre las que destaca la superproducción norteamericana El Cid, 

rodada en España y protagonizada por Charlton Heston y Sofía Loren, que ha contribuido a que el héroe se 
conozca universalmente. Más recientemente también se han realizado versiones en cine de animación, que han 
acercado este mito a los niños.  
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El mito de Don Juan 
 

El personaje de don Juan es una de las grandes figuras míticas de la Edad Moderna y Contemporánea. El 
libertino don Juan adquirió en la cultura occidental el sentido que en la Antigüedad pertenecía a Venus porque 
don Juan encarna la fuerza del amor desenfrenado. El personaje de don Juan ha ido cambiando su configuración 
y su interpretación para dar forma a hondos interrogantes sobre la esencia del ser humano. Cada época lo ha 
contemplado desde una perspectiva nueva o ha añadido algún aspecto que ha ido sumándose a la complejidad 
del personaje hasta configurar un mito. 

 
1. Características del mito 
Para algunos críticos, como Ramiro de Maeztu, don Juan, junto a don Quijote y Celestina, traza el perfil 

de lo que se ha considerado “el carácter español”. Esto es cierto en tanto que el personaje tiene un origen español 
y se le sigue asociando a esta nacionalidad varios siglos después de su nacimiento. Pero también es cierto que 
las características que presenta el personaje de don Juan trascienden lo meramente español y alcanzan un 
relieve universal, validas para el hombre de todas las culturas y todos los tiempos.  

Don Juan ha venido a convertirse en símbolo viviente de la seducción amorosa masculina, de la 
agresividad sexual, del conquistador irresistible, del hombre audaz y disoluto que convierte el placer en fin de 
todas las acciones. De aquí su condición de “burlador”, es decir, de hombre que busca a la mujer para la 
satisfacción egoísta de su goce, y escapa a todo compromiso amoroso permanente. A esta naturaleza de 
seductor se vincula su nombre en nuestra lengua y en muchas otras: cuando de un hombre se dice que es “un 
don Juan” queda perfectamente retratado como un conquistador de mujeres nato. 

Además, don Juan es un personaje descreído e impío: es pecador, blasfemo, jura en falso que cumplirá 
su promesa de matrimonio y se burla de la muerte y de lo sagrado. Por ello será castigado en muchas de las 
versiones en las que aparece, convirtiéndose entonces en modelo de conducta a evitar y condenar por la 
humanidad. 

Don Juan es un seductor valiente y osado hasta la temeridad, que no respeta ninguna ley divina o humana; 
únicamente la vida como juego y disfrute tiene sentido para él. Desde este punto de vista, representa uno de los 
sueños más antiguos del ser humano: una vida vivida en absoluta libertad.  

 
2. El origen del mito y su presencia en la literatura 
Desde el siglo XVII se ha especulado con la idea de que el personaje de don Juan Tenorio estuviese 

inspirado en un personaje real: un caballero sevillano de idéntico nombre, célebre por sus conquistas amorosas. 
Existiese o no tal caballero, se sabe que el origen del personaje de don Juan se remonta a leyendas medievales 
y a romances en los que aparece el tema del convidado de piedra.  

El primer tratamiento literario formal del personaje lo encontramos en la obra teatral de Tirso de Molina El 
burlador de Sevilla y convidado de piedra (1627). En esta obra el Tenorio es un caballero apuesto y cortesano, 
que encubre sus maldades con refinada elegancia aristocrática, sabe envolver su persona de cuanto pueda 
hacerla atractiva y rinde culto al honor, siempre que se trate del propio, por supuesto, puesto que se jacta de 
pisotear el ajeno sin ningún tipo de remordimiento de conciencia.  

El argumento de la obra de Tirso de Molina es el siguiente: don Juan Tenorio, hijo de noble familia sevillana, 
seduce con engaños o falsas promesas de matrimonio a varias mujeres de diversas clases sociales a las que 
abandona tras lograr sus propósitos. Una de estas mujeres es doña Ana de Ulloa, hija del comendador don 
Gonzalo, que muere a manos de don Juan al intentar defender a su hija. Cierto día don Juan acude a su sepulcro 
e invita cínicamente a la estatua funeraria de su víctima a una cena. La estatua de don Gonzalo recobra vida, 
asiste al banquete y le devuelve la invitación. Don Juan acepta y, de nuevo ante el sepulcro, la estatua coge la 
mano de don Juan y éste muere, sintiendo como lo invade y quema por dentro el fuego del infierno. 

Como se percibe, la finalidad principal de Tirso al crear este personaje fue claramente moral y 
ejemplarizadora: don Juan es castigado por sus malas acciones.  
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Otros autores que también condenaron a don Juan a las penas del infierno fueron Antonio de Zamora (No 
hay plazo que no se cumpla ni deuda que no se pague), Molière (Don Juan o el convidado de piedra, 1655), 
Rosimon (El convidado de piedra, 1669) o Carlo Goldoni (Don Juan Tenorio o el libertino castigado, 1736). 

En el siglo XIX cambió el tratamiento del personaje. El Romanticismo despojó a don Juan de su grave 
lección moral, lanzándolo a vivir por otro de los muchos caminos abiertos y posibles a su diversidad. A los 
escritores románticos como Alejandro Dumas, José Zorrilla o Lord Byron les fascinó esta figura, atraídos por 
personajes rebeldes y amantes de la libertad. Byron dejó inacabado un largo poema épico escrito en un tono 
brusco y desenfadado (Don Juan, 1821); el  escritor francés Prosper Mérimée presentó a don Juan con dos 
personalidades enfrentadas en Las ánimas del purgatorio (1834); José de Espronceda recrea el mito de don 
Juan a través de la historia de don Félix de Montemar en el poema narrativo El estudiante de Salamanca (1840); 
pero es el español José Zorrilla quien realizó la versión más conocida de la leyenda con su obra Don Juan 
Tenorio (1844). Zorrilla transformó al personaje fanfarrón e incrédulo en un héroe jactancioso pero de buenos 
sentimientos que acaba enamorado y redimido de sus pecados por el amor que hacia él siente doña Inés.  Otros 
escritores románticos que también realizaron versiones del mito son Pushkin (El convidado de piedra, 1830), 
Hoffmann (Don Juan, 1813) o Alejandro Dumas (Don Juan de Maraña, 1831). 

En el siglo XX la figura de don Juan sigue interesando a numerosos escritores. Los hermanos Machado, 
Manuel y Antonio, lo presentaron como un provinciano en la pieza teatral Don Juan de Mañara (1927) y Ramón 
Pérez de Ayala como un chulo de barrio en la novela Tigre Juan (1926). Guillaume Apollinaire, Jacinto Grau, 
Azorín, Edmond Rostand, los hermanos Álvarez Quintero, Gonzalo Torrente Ballester o José Saramago son sólo 
algunos de los autores que han versionado el mito durante esta época.  

Además, la figura de don Juan ha servido de referente en la creación de otros famosos seductores literarios 
como el libertino Lovelace de la novela de Samuel Richardson Clarisa Harlowe, el cínico vizconde de Valmont 
de la novela epistolar Las amistades peligrosas de Choderlos de Laclos o el decadente Marqués de Bradomín 
de las Sonatas de Valle-Inclán. 

 
3. Pervivencia del mito más allá del ámbito literario 
El mito de don Juan también ha interesado desde el punto de vista filosófico. El personaje y su actitud, 

denominada genéricamente “donjuanismo”, ha inspirado a numerosos filósofos y ensayistas (Kirkegaard, 
Unamuno, Ramón de Ayala, Arturo Farinelli, Ramiro de Maetzu, Américo Castro, José Ortega y Gasset, Gregorio 
Marañón, Ramón Menéndez Pidal…), que ven en la figura del seductor a un inmaduro patológico y afeminado, 
próximo al narcisismo, a una figura satánica, a un ser maldito y estigmatizado, condenado por su intento de 
desafiar a los hombres y a Dios a vivir una eterna pesadilla, etc. 

También en los otros ámbitos de la creación estética se conservan versiones variadas de este mito. En 
música, la versión más conocida que dio a conocer universalmente al personaje es la ópera Don Giovanni (1787) 
de Mozart, con libreto de Lorenzo da Ponte. También Franz Liszt y Richard Strauss compusieron piezas 
inspiradas en el personaje. Y dentro de la música pop grupos y cantantes como Joni Mitchell, The Pet Shop Boys 
o They Might Be Giants han escrito canciones basadas en don Juan.  

El cine también se ha interesado en bastantes ocasiones por este mito. En 1926 ya hay una película 
llamada Don Juan, protagonizada por John Barrymore, y posteriormente se han hecho versiones protagonizadas 
por actores y actrices tan conocidos como Errol Flynn, Brigitte Bardot, Marlon Brando y Johnny Depp. También 
directores de cine prestigiosos como Ingmar Bergman o Douglas Fairbanks se han ocupado del personaje. 
Gonzalo Suárez en Don Juan de los infiernos (1991) caracterizó al personaje como un hombre atrapado por el 
destino y cuya condena es vivir. 

Los nombres que hemos citado sirven sólo de muestra, pues ningún otro mito ha sido tan versionado como 
este. De hecho, se han recogido más de quinientas versiones del mito de don Juan en los distintos ámbitos de 
la creación estética. 
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El mito de Don Quijote 
 
Don Quijote constituye un mito consagrado de la literatura universal, y el más universal y profundo de la 

literatura española. El Caballero de la triste figura es el mito literario que ha penetrado más profundo en el espíritu 
de los seres humanos. Despierta en todas partes admiración y simpatía y ha oscurecido a los antiguos héroes 
como Aquiles o Amadís de Gaula. Es familiar aun para aquellos que no leyeron su historia: donde no ha llegado 
la obra de Cervantes, llega su héroe ya convertido en mito. Y esto se debe a que pone en escena, desde la 
ficción, las aspiraciones, inquietudes y problemas profundos que se plantea el ser humano para dar un sentido 
a su destino en el mundo. 

 
1. El origen del mito: El ingenioso hidalgo don Quijote de la Mancha, de Miguel de Cervantes. 
Cuando Miguel de Cervantes Saavedra dio a la luz en 1605 la primera parte de esta novela, poco pudo 

imaginar que ésta se convertiría en obra máxima de las letras españolas y una de las más geniales creaciones 
de la literatura mundial. La segunda parte de la novela apareció en 1615, un año después de que un imitador 
que firmaba con el pseudónimo de Alonso Fernández de Avellaneda publicara una continuación de las aventuras 
de don Quijote y Sancho que se conoce con el nombre de Quijote apócrifo. Este hecho obligó al propio Cervantes 
a variar el argumento de la suya. 

Su propósito principal al escribir la novela, según afirma Cervantes en el prólogo, fue ridiculizar los libros 
de caballerías para acabar con un género narrativo que consideraba lleno de disparates y absurdos.  Pero esa 
finalidad quedó pronto superada, porque el Quijote es más, muchísimo más que una sátira del género novelesco. 
El Quijote supone la síntesis y la superación de todas las formas novelescas contemporáneas: es como un crisol 
en el que convergen y se funden todos los géneros novelescos de moda en el siglo XVI: es el último y el mejor 
libro de caballerías, que agota y destruye para siempre este género, y en sus páginas se dan cita los temas 
pastoril, morisco, picaresco y sentimental.  

El Quijote surge en el mundo concreto de comienzos del siglo XVII, su argumento y personajes reflejan la 
sociedad y las corrientes literarias de la época; pero su contenido desborda estas referencias a la realidad 
contemporánea para convertirse en una novela moderna y en un clásico de valor universal, cuyos temas y 
preocupaciones, como la libertad, la soledad y el fracaso, siguen vigentes en la actualidad. El argumento es de 
sobra conocido: 

Un hidalgo manchego, Alonso Quijano, obsesionado con la lectura de libros de caballerías, acaba 
confundiendo ficción con realidad y, movido por los deseos de imitar a los héroes de sus novelas, decide 
convertirse en caballero andante. A lomos de un escuálido caballo al que bautiza como Rocinante y vestido con 
la herrumbrosa armadura de sus antepasados sale a recorrer los caminos españoles en busca de aventuras con 
el propósito de proteger a los débiles, “deshacer entuertos” y destruir el mal, para hacerse merecedor del amor 
de la dama que su imaginación ha forjado, a la que pone el nombre de Dulcinea del Toboso. En su primera salida 
se hace armar caballero en una venta que imagina ser un castillo, entre las burlas del ventero y las mozas del 
mesón. En esta primera salida, don Quijote acaba molido a palos, pero el hidalgo no desiste en su empeño y, 
tras convencer a un rudo labrador, Sancho Panza, para que lo acompañe como escudero, vuelve a los caminos 
manchegos en busca de nuevas aventuras que engrandezcan su nombre. Y, adaptando de manera sistemática 
la realidad a sus intereses caballerescos, las encuentra, aunque siempre sale mal parado: lucha contra unos 
gigantes que no son sino molinos de viento; es apaleado por unos pastores a cuyo rebaño ataca por confundirlo 
con un ejército enemigo; da la libertad a unos criminales que luego lo apalean, etc. Al final de la primera parte, 
don Quijote, engañado por sus amigos, el canónigo y el barbero, vuelve a su pueblo. En la segunda parte, don 
Quijote sale otra vez acompañado de Sancho Panza. En esta ocasión, y para desmentir a Avellaneda que había 
hecho que los personajes se encaminasen a Zaragoza, don Quijote y Sancho se dirigen a Barcelona. Durante el 
trayecto vivirán encuentros con personas de las más variadas condiciones y vivirán diversas aventuras como el 
encantamiento de Dulcinea o el gobierno de Sancho en la isla Barataria. Estas aventuras, en su mayor parte, 
están preparadas por otros personajes, que conocedores de la locura de don Quijote y de la simpleza de Sancho 
Panza por la primera parte de la historia, desean burlarse de ellos. Al final de la novela, don Quijote, derrotado 
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por el Caballero de la Blanca Luna, que no es otro que su amigo el bachiller Sansón Carrasco, vuelve a su 
pueblo, donde muere cristianamente después de haberse curado de su locura. 

 
2. Características del mito 
El Quijote tuvo un éxito fulminante. En su época, se leyó como un libro humorístico, cuya trascendencia 

quedaba limitada a ser una parodia divertida de los libros de caballerías.  Un siglo después, en el XVIII, extinguido 
ya dicho género narrativo, los lectores y los críticos empiezan a considerarlo como obra clásica y modelo de 
lenguaje. Pero es en el siglo XIX, con el Romanticismo, cuando el Quijote empieza a ser valorado profundamente. 
En aquella época el caballero manchego se convierte en símbolo del hombre que lucha por el triunfo del espíritu 
sin que le amedrenten los obstáculos. 

Desde el Romanticismo las interpretaciones de la obra y de sus personajes principales se han sucedido y 
se suceden. Ramiro de Maetzu señaló que don Quijote, junto con Celestina y don Juan, han trazado el perfil de 
lo que se ha considerado “el carácter español”. Aunque esto es innegable, también es cierto que la figura 
quijotesca desborda ampliamente lo estrictamente español, para erigirse en modelo de valores que trascienden 
y se actualizan en las coordenadas espacio-temporales de todos los tiempos. Los dos personajes centrales de 
la novela, don Quijote y Sancho, constituyen una síntesis poética del ser humano. Sancho representa el apego 
a los valores materiales, mientras que don Quijote ejemplifica la entrega a la defensa de un ideal libremente 
asumido. Sin embargo, no son dos figuras contrarias, sino complementarias, que muestran la complejidad de la 
persona, materialista e idealista a la vez. El mito de don Quijote como un hombre solitario y el contrapunto de 
Sancho han creado un potente contraste de personalidades en el que nos vemos todos reflejados. 

Don Quijote es el prototipo del hombre bueno y noble que quiere imponer su ideal por encima de las 
convenciones sociales y de las bajezas de la vida cotidiana, actuando a modo de redentor humano de una 
prosaica realidad que todos los días le hiere y ofende, erigiéndose campeón de las más puras esencias del amor, 
el honor y la justicia.  

Alonso Quijano, convertido por su imaginación en don Quijote de la Mancha, es ante todo un hombre de 
carne y hueso, y así, y precisamente en virtud de su misma humanidad, penetra en el mundo de lo universal y 
de lo simbólico. El personaje toma vida, irrumpe en las conciencias, sobresaltándolas. Es, sin duda, un loco; pero 
su locura, en vez de alejárnoslo como sujeto risible y anormal, nos lo trueca en espejo, en modelo de 
comportamientos válidos para todos los hombres. Si don Quijote ha perdurado hasta nuestros días como mito 
es porque es un hombre que defiende a los débiles y que lucha por la justicia, la libertad y el amor aun estando 
seguro de su fracaso. No importa su derrota, importa su actitud. Cuanto más lo apalean, más lo queremos. En 
nuestros días, el mito quijotesco sigue en pie, sigue constituyendo una esperanza, puesto que todos nos 
sentimos, en algún momento, un poco necesitados y con sed de justicia. Además, la constancia de don Quijote 
para afrontar cualquier reto o para ir más allá de sus propias posibilidades lo convierten en símbolo del esfuerzo 
humano.  

Por todo ello no muere don Quijote, porque su muerte física es sólo el final de una aventura, no de un 
símbolo, de un mito. 

 
3. Pervivencia del mito 
La influencia del Quijote en toda Europa fue enorme, y gracias a ella nació la novela realista moderna, 

frente a los relatos sentimentales e idealizados que alcanzaban un gran éxito en el siglo XVIII. Algunos autores 
en los que se percibe claramente la influencia de Cervantes y en cuyas obras se perciben ecos quijotescos son 
Richardson, Henry Fielding, Lawrence Sterne, Dickens, Flaubert, Dostoievski, Melville, Kafka, Giovanni Meli, 
Chesterton, Lunacharski, Jorge Luis Borges… La obra de Cervantes también fue el punto de partida para 
innumerables ensayos, entre los que se puede mencionar Vida de don Quijote y Sancho, de Miguel de Unamuno, 
y La ruta de don Quijote, de Azorín; también filósofos de la talla de Ortega y Gasset o Nietzsche han centrado 
su atención en el personaje. 

El material plástico de pinturas y esculturas existente sobre don Quijote es extraordinariamente abundante 
y rico. Las ediciones ilustradas del Quijote son innumerables. Las mejores ilustraciones al famoso tema 
cervantino corresponden a la edición dirigida por la RAE (1780), en la que colaboraron dibujantes de la talla de 
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Arnal, Barranco, Carnicero, Castillo, etc. Del siglo XIX destaca la edición francesa ilustrada por G. Doré. Dibujos 
y pinturas en torno al tema realizaron Goya, Delacroix, Marchand, Picasso, Grau, Sala, Cocteau, Dalí, Buffet y 
Daumier (autor de una treintena de dibujos, pinturas y acuarelas relativas al Quijote). Entre las esculturas 
destacan las obras de autores como Inurria y Baca Rossi; es muy conocido el grupo escultórico de la Plaza de 
España de Madrid, obra de Collant Valera y Muguruza. 

Las principales obras musicales inspiradas en don Quijote son: una ópera (1735) y una suite de Telemann; 
Don Quijote (1893), de R. Strauss; la ópera Don Quijote (1910) de Massenet; el espectáculo para marionetas, el 
Retablo de Maese Pedro (1922), de Falla; Don Quijote velando armas (1925), de Esplá; y Don Quijote a Dulcinea 
(1932), de Ravel. 

También artesanos del mundo entero han utilizado la figura de este personaje y su fiel escudero en objetos 
de todo tipo: tapices, alfombras, porcelanas y cerámicas, objetos decorativos, sellos…  

La figura de don Quijote se ha hecho tan popular que incluso existe en México desde 1987 el Museo 
Iconográfico del Quijote, que custodia y exhibe una rica colección de obras de arte y objetos relacionados con 
este personaje.  
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El mito de Hamlet 
 

Ningún personaje de ficción ha encarnado mejor que Hamlet la búsqueda de lo absoluto al margen de 
la religión. Hamlet es una figura enormemente rica y contradictoria, como lo puede ser también todo ser humano: 
es a la vez audaz y titubeante; a la vez benévolo y cruel; a la vez sabio y loco. Al final de la obra consigue lo que 
se propone, pero muere sin haber logrado despejar la gran duda que lo tortura: el sentido de la vida y de la 
muerte. 
  

1. El origen del mito 
Hamlet es una leyenda del siglo XII que el historiador danés Saxo Grammaticus recogió en su Historia 

Danicae, publicado en 1514. En esta obra se encuentran, sólo con la variante de un final feliz para el victorioso 
príncipe Hamlet, todos los lances y elementos dramáticos de la obra de Shakespeare. Pero probablemente 
William Shakespeare no leyó a Saxo, sino más bien su traducción al francés por Belleforest, aparecida con el 
título de Histoires Tragiques en el último tercio del siglo XVI. 

Leyendas con temáticas similares a Hamlet abundan en diversas culturas alrededor del mundo (por 
ejemplo, en Italia, España, Escandinavia, Bizancio y Arabia), quizás por su posible origen indo-europeo. En 
muchas de estas leyendas, como en la latina de Bruto, el protagonista finge ser un idiota para evitar el destino 
de su padre y hermanos, hasta que finalmente logra matar al asesino de su familia. 

De acuerdo con una teoría popular, la fuente principal de Shakespeare para escribir Hamlet pudo haber 
sido una obra más antigua actualmente perdida conocida hoy como Ur-Hamlet, posiblemente escrita por Thomas 
Kyd (o incluso el propio Shakespeare). La compañía para la cual trabajaba Shakespeare, Lord Chamberlain's 
Men, pudo haber comprado la obra y representarla durante un tiempo y Shakespeare pudo haberla modificado. 
Como no ha sobrevivido ninguna copia de Ur-Hamlet es imposible comparar el estilo y lenguaje con alguno de 
sus posibles autores, por lo que no hay ninguna evidencia de que Kyd la haya escrito o que se editara antes que 
Hamlet. 

A pesar de todas estas teorías, los estudiosos todavía no se han puesto de acuerdo en el número de 
elementos que Shakespeare pudo tomar del Ur-Hamlet, de Saxo, de Belleforest y de sus contemporáneos como 
Thomas Kyd.  
 

2. Las características del mito 
La Tragedia de Hamlet, Príncipe de Dinamarca, o simplemente Hamlet, fue escrita por William 

Shakespeare probablemente entre 1599 y 1601. La obra se desarrolla en Dinamarca y relata cómo el príncipe 
Hamlet lleva a cabo su venganza sobre su tío Claudio, asesino del padre de Hamlet, el rey, y ostenta tras contraer 
matrimonio con Gertrudis, la madre de Hamlet. La obra se traza vívidamente alrededor de la locura (tanto real 
como fingida) y el transcurso del profundo dolor a la desmesurada ira. Además, explora los temas de la traición, 
la venganza, el incesto y la corrupción moral. 

Desde principios del siglo XVII, la obra alcanzó altos niveles de fama por la aparición fantasmagórica de 
un muerto y por la vívida dramatización de la melancolía y la locura. En el siglo XVIII la crítica defendió la figura 
de Hamlet como un héroe puro, un hombre brillante que sufre varias desgracias. No obstante, en la mitad de 
dicho siglo la llegada de la literatura gótica trajo consigo nuevos puntos de vista de corte psicológico y místico: 
se llevó de nuevo a primer plano la figura del fantasma y el tema de la locura. No fue hasta finales de este siglo 
cuando comenzó a valorarse más al personaje que al argumento de la obra. Ya en el siglo XIX, los comentaristas 
románticos dieron al protagonista de la obra valor por su conflicto interno e individual que refleja el fuerte énfasis 
contemporáneo en la lucha interior y el carácter propio en general.  

Hamlet es la imagen de hombre melancólico e indeciso. Su tragedia va por dentro, se oculta tras su ser 
íntimo. Se presenta como frío, apacible y desprovisto de vitalidad. Su actividad exterior es muy escasa. Su 
personalidad es sombría e inaccesible. Es, además, un soñador que divaga en sus fantasías y sus ideas. En 
este sentido, se ocupa de sus deseos en desmedro de sus acciones. De cierta forma, esta evasión permanente 
le hace  perder el sentido de realidad. Hamlet es reflexión, en oposición a la acción. 
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Hamlet encarna a un príncipe del Renacimiento -buen cortesano, soldado, un joven culto, de 
sentimientos nobles- cuya vida se ve totalmente perturbada tras la aparición del fantasma que le exige venganza. 
El choque entre sus ideales humanistas y la brutal realidad que le ha sido desvelada le deja en un estado de 
agitación y de indecisión. La indecisión y vacilación de Hamlet se deben a motivos de conciencia. Los valores 
humanistas de Hamlet se enfrentan a unas circunstancias adversas. El fantasma le pide venganza, pero la 
venganza es una vuelta a la tradición, un regreso al ojo por ojo y diente por diente. La tradicional tragedia de 
venganza, que exigía vida por vida, adquiere en Hamlet una nueva representación, porque Hamlet busca la 
verdad y la justicia. La reflexión, la duda, los escrúpulos de Hamlet dilatan morosamente la venganza. 

El dilema de Hamlet, la razón de su parálisis, parte de una reflexión: no actuar sería para él convertirse 
en cómplice de un criminal, actuar no es más que convertirse en el servidor de un muerto. Matando a su tío, el 
príncipe no cumpliría un destino propio y, lejos de realizarse, sería simplemente el instrumento de un sueño 
paternal. Hamlet va más allá de otras tragedias centradas en la venganza, pues retrata de un modo escalofriante 
la mezcla de gloria y sordidez que caracteriza la naturaleza humana. 
 

3. La pervivencia del mito 
Durante la vida de Shakespeare, dicha obra fue uno de sus trabajos más reconocidos y aún hoy perdura 

entre las obras que han gozado de mayor número de representaciones. La lista la encabeza la lista de la 
Compañía Real de Shakespeare desde 1879. Sin embargo, el personaje de Hamlet ha inspirado también a una 
diversidad de autores, entre los que destacan Goethe, Dickens y Joyce y ha sido descrita como la "historia más 
rodada del mundo tras la Cenicienta" . 

Hamlet ha influido profundamente en la historia del arte moderno: existen obras de Ducis, Dumas y 
Oehlenchlager, una ópera de Carré y Barbier y múltiples imágenes en artes plásticas. En cine destacan dos 
adaptaciones cinematográficas: Hamlet, de Laurence Olivier (1948) y Hamlet, de Kenneth Branagh (1996). 
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El mito de Drácula 
 

Drácula es el vampiro por excelencia. Creado por el escritor irlandés Bram Stoker en 1879 su 
perdurabilidad y universalidad lo convierten en uno de los mitos literarios más populares en la actualidad.   

 
1. Antecedentes legendarios, históricos y literarios 
Aunque a veces parezca que Bram Stoker fue el creador del vampiro, lo cierto es que el origen de esta 

criatura se remonta a tiempos remotos. Prácticamente en todas las civilizaciones antiguas aparecen referencias 
a monstruos que chupaban la sangre. La palabra “vampiro” es de origen eslavo y, en su inicio, se utiliza para 
designar a los fallecidos que abandonaban sus tumbas, con alevosía y nocturnidad, para alimentarse de la 
sangre de los vivos. Las leyendas en torno a estos personajes fueron abundantes durante la Edad Media y se 
difundieron por toda Europa. Bram Stoker se inspiró en una de estas leyendas para elaborar su obra: la basada 
en Vlad Tepes, Vlad “el Empalador”, que fue un príncipe rumano del siglo XV que pasó a la historia por su 
extremada crueldad. Era conocido con el nombre de Drácula que significa “hijo del dragón”, debido a que su 
padre fue nombrado caballero de la orden del dragón; pero el término se puede traducir también por “hijo del 
diablo”, apodo que le cuadraba perfectamente por su comportamiento sanguinario, bárbaro y tiránico. La 
residencia de Vlad padre, Bran Castle, en Transilvania, se ha convertido hoy en foco de atracción de turistas 
gracias a la popularidad de la novela de Stoker.  

Otra leyenda asociada a los vampiros en la que pudo inspirarse Stoker es la de la condensa húngara del 
siglo XVII Elisabeth Báthory, de quien se decía que torturó y asesinó a cientos de doncellas con el único fin de 
bañarse en su sangre para conservarse joven. Sin embargo, los verdaderos referentes de Stoker descansan en 
la tradición escrita. El primer autor que se aproximó al mito fue Goethe. Su balada La novia de Corinto (1797) 
inaugura el cuento fantástico del vampiro en el Romanticismo. John William Polidori, el médico de Lord Byron, 
recogió el testigo. En 1816 escribió su novela El Vampiro. La novela surgió de una reunión en casa de Lord Byron 
en la que se encontraban también Percy B. Shelley y su esposa Mary. Byron retó al matrimonio y a su médico 
personal a escribir una historia de terror. De ahí no sólo surgió el relato de Polidori sino también Frankenstein, 
de Mary Shelley. Ambas historias son el pórtico del género de terror moderno: la criatura monstruosa y salvaje 
(Frankenstein) y el ser maléfico, pero atractivo y seductor (el vampiro). El protagonista de El vampiro de Polidori 
es Lord Ruthven, un vampiro aristocrático, enigmático y seductor, que sin duda era un trasunto de Lord Byron, 
odiado y amado a partes iguales. 

Otros autores como James Malcolm Rymer, Charles Baudelaire, Edgar Allan Poe, Alexèi Tolstoi, Nikolai 
Gógol, Guy de Maupassant, Arthur Conan Doyle, James Frazer o Valentine Penrose recrearon también en sus 
obras la figura del vampiro; aunque quizá la mayor fuente de inspiración de Stoker fue la novela breve de 
ambientación gótica Carmilla, de Sheridan Le Fanu. 

 
2. El origen de Drácula en la literatura: Bram Stoker 
Drácula, de Bram Stoker, se publicó en 1879 y obtuvo un éxito arrollador desde el primer momento. En 

esta novela se nos ofrece una nueva visión del vampiro: elegante, seductor, de exquisitos modales y extraños 
comportamientos, inglés perfecto, anciano culto de arrugas marcadas que yacen en su piel como señales de una 
vida con muchas experiencias.  

Drácula está concebida como una novela epistolar. Por medio de cartas, diarios, telegramas, noticias de 
prensa, facturas y albaranes…, la historia es narrada por los diferentes personajes que aparecen en la novela 
como el abogado Jonathan Harker; Mina, la dulce prometida de éste; Lucy, amiga de Mina y víctima del conde; 
y, por supuesto el sabio experto en vampiros, Van Helsing. Pero entre todos estos personajes, que causan al 
lector cierta compasión y cariño, destaca la figura del tenebroso vampiro que aterroriza y seduce al mismo tiempo. 
Stoker supo dotar al señor de las tinieblas de un carisma incuestionable que ha perdurado en el personaje con 
el paso del tiempo. 

El argumento de la obra de Stoker es el siguiente: El joven abogado inglés Jonathan Harker marcha a 
Transilvania donde, para heredar una fabulosa fortuna se verá obligado a establecerse en el castillo del conde 
Drácula. Éste, al principio se muestra amable, pero pronto mostrará sus rasgos sobrenaturales y su crueldad sin 
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límites, encerrando al muchacho y sometiéndolo a su voluntad, con ayuda de tres vampiresas con las que 
convive. El conde se marcha a Londres, donde transforma en vampiresa a Lucy, amiga de Mina, prometida de 
Jonathan Harker, que será sometida a la voluntad del vampiro. Varios amigos de Lucy se ponen en contacto con 
el doctor Van Helsing y entre todos (incluido Jonathan Harker, que ha conseguido escapar del castillo) persiguen 
a Drácula y consiguen poner fin a su vida. 
 

3. Características del mito  
El mito de Drácula personifica los instintos o impulsos humanos ocultos más primitivos, el instinto animal, 

la encarnación del mal como una representación del lado salvaje del hombre, en conflicto permanente con las 
normas sociales y morales. No es de extrañar que el mito tuviera su origen en el Romanticismo, época durante 
la cual los artistas hicieron de la libertad su bandera y se identificaron con personajes rebeldes y marginales que 
vivían al margen de los valores y normas establecidas.  

Drácula encarna el atractivo del mal: sugerente y fascinante, pero destructivo. Nos hace plantearnos la 
eterna dicotomía entre el bien y el mal. Además, el mito, como es conocido en nuestros días, es una combinación 
compleja de varios temores y creencias humanas como: la atribución a la sangre de ser fuente de poderío o 
vehículo del alma; el temor a la muerte y a la enfermedad, así como su expresión más palpable, el cadáver; y la 
fascinación temerosa por la inmortalidad. Drácula se sitúa en la frontera entre la vida y la muerte, desdibuja la 
frontera entre ambas, y se convierte en un ser a un tiempo superior e inferior al hombre: superior, por su carácter 
inmortal; inferior, por su eterna condena a la soledad, a la oscuridad. Quizá si se ha convertido en un mito 
universal sea porque plantea en su propia naturaleza las grandes cuestiones de la humanidad: la vida, la muerte, 
el paso del tiempo, el bien y el mal. 

Stoker atribuye a Drácula los rasgos peculiares del vampiro como la capacidad de hacer que cambie el 
tiempo; lograr obediencia de animales como ratas, murciélagos o lobos; una fuerza sobrehumana; convertirse 
en animal o en niebla; perder facultades durante el día; dormir en un ataúd; beber sangre humana; ser doblegado 
con crucifijos, ristras de ajo y agua bendita; poder darle muerte clavándole una estaca en el corazón o 
decapitándolo. 

 
4. El mito en la cultura actual 
En el siglo XX otros escritores han mostrado su interés por la figura del vampiro, como el escritor Richard 

Matheson que en la novela Soy leyenda describe un mundo apocalíptico regido por vampiros; o la popular trilogía 
de Anne Rice, Crónicas Vampíricas, que presenta vampiros más humanos, con sentimientos de culpabilidad y 
sin la maligna crueldad de sus antecesores literarios. Aún más humanizado aparece el protagonista de las 
novelas de Stephanie Meyer (Crepúsculo, Luna Nueva, Eclipse y Amanecer), que han generado un 
impresionante movimiento de “fans” entre lectores adolescentes. 

En el ámbito de la música, destaca el musical El baile de los vampiros, con música de Jim Steinman y 
basado en la película homónima de Roman Polansky, que se estrenó en 1997. Además, Drácula ha servido de 
inspiración a ballets: Love, Drácula (James Kudeka, 1980) y Drácula (Stuart Sebastián, 1992). 

En pintura destacan obras como El vampiro de Edgard Munich (1895) o El vampiro glorioso (1916), de 
Boleslas Biegas, que pretende ser una alegoría del horror de la Primera Guerra Mundial. 

Se han filmado una infinidad de películas y series de terror en cine y televisión sobre vampiros. Ya en 1922 
la historia de Drácula fue llevada al cine por el cineasta alemán Murnau bajo el título Nosferatu, una sinfonía del 
horror. La imagen de Drácula por excelencia en el cine de las primeras épocas ha sido la del actor húngaro Béla 
Lugosi, quien protagonizó la versión clásica Drácula (1931) dirigida por Tod Browning. En 1958 la novela de 
Stoker volvió a ser adaptada para cine con un toque más erótico a cargo del actor inglés Christopher Lee quien 
llegó a protagonizar cerca de 10 títulos con esa temática. Francis Ford Coppola rodó en 1992 una nueva versión 
de la novela: Drácula de Bram Stoker, donde el personaje principal aparece por vez primera dotado de 
sentimientos humanos como el amor.  

Otras películas sobre vampiros son la saga protagonizada por Blade, cazador de vampiros; Entrevista con 
el vampiro (1994); la saga fílmica titulada Underworld, que narra una antigua guerra entre vampiros y hombres 
lobo; o la saga de películas basadas en las novelas de Stephenie Meyer. 
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El mito de Fausto 
 

Fausto es indudablemente un mito de alcance universa puesto que encarna algunos de los aspectos 
esenciales del ser humano: el deseo por desvelar el enigma del sentido de la vida y el eterno debate entre el 
bien y el mal. 

 
1. El origen del mito y su presencia en la literatura 
Fausto es un personaje de ficción, protagonista de varias obras literarias y musicales, inspirado en un 

mago, Georgius Faustus, que se supone que vivió entre el siglo XV y el siglo XVI en Alemania. Proclamaba que 
había vendido su alma al diablo para obtener sabiduría y se ganaba la vida con los conjuros y la 
buenaventuranza.  

Durante el siglo XVI se convirtió en protagonista de cuentos populares y aventuras maravillosas publicadas 
en 1587 por el librero Johann Spiesz bajo el título de Historia del doctor Fausto. Esta versión es conocida como 
«el Fausto de Spiesz» o Volksbuch (Libro popular). Aunque no se destaca por su calidad literaria, la obra tuvo 
una gran acogida por parte del público, por lo que pronto fue traducida a otros idiomas. Es considerada la primera 
manifestación literaria del mito fáustico. En el Volksbuch se narra cómo el Doctor Johann Fausten, teólogo y 
practicante de magia negra, invoca al Diablo para tratar de someterlo a sus órdenes. Por medio de un pacto, 
Mefistófiles, demonio súbdito del Diablo, accede a obedecer y dar información de todo aquello que intrigue a 
Fausto durante veinticuatro años, al término de los cuales el alma de éste será propiedad del Diablo. Durante 
esos años, Fausto oscila entre los excesos mundanos y el arrepentimiento. Sin embargo, el Diablo nunca le 
permite llegar al arrepentimiento completo, amenazándolo y atemorizándolo, por lo que, pasados los veinticuatro 
años, Fausto muere de una manera violenta y es llevado al infierno. 

En 1592 Christopher Marlowe escribió el drama The Tragicall History of Dr. Faustus, basado en la 
traducción inglesa del Fausto de Spiesz. La versión que Marlowe hace del mito de Fausto sigue fielmente el mito 
de Spiesz. En ella Fausto pasa de orgulloso buscador del poder divino a penitente desesperado, y su 
arrepentimiento llega demasiado tarde para librarse del infierno. 

 El enciclopedista y escritor alemán Gotthold Ephraim Lessing fue el primero en pensar que el personaje 
se redimiera, en un drama del que sólo se conoció un fragmento en 1760. Ese mismo rumbo tomó Goethe, quien 
dio grandeza al mito, en su célebre Fausto. La primera parte de este poema dramático se conoció en 1808; la 
segunda se publicó póstumamente en 1832. La obra de Goethe es probablemente la más influyente de toda la 
tradición fáustica, así como una de las obras cumbres de la literatura alemana. Fausto es un hombre sabio 
insatisfecho por la limitación de su conocimiento e incapaz de ser feliz. Entonces, se le aparece Mefistófeles para 
ofrecerle los placeres de la vida y realiza con él un pacto en el que accede a venderle al Diablo su alma a cambio 
de juventud hasta que muera. Juntos recorrerán un largo camino en el que otros padecerán la falta de 
responsabilidad del personaje principal y que culminará con la muerte de Fausto a una avanzada edad. Algunos 
de sus temas fundamentales son la juventud eterna, la libertad, la salvación a través del eterno femenino 
(representado sobre todo por Margarita al final de la obra), las relaciones entre el bien y el mal, la moral, los 
límites de la naturaleza humana, etc. La obra de Goethe no es una mera reelaboración de la conocida leyenda 
del mago medieval, sino una alegoría de la vida humana en todas sus ramificaciones. Su énfasis en el derecho 
y el poder del individuo para indagar libremente en todos los asuntos humanos y divinos y para trazar su propio 
destino justifica su reputación universal como primera gran obra de la literatura dentro del espíritu del 
individualismo moderno. 

La obra de Goethe supuso un formidable impulso para el mito de Fausto y el tema del pacto del hombre 
con el diablo, que a partir de ese momento reaparece en diversos países y épocas. Tomando como referencia 
este asunto Lord Byron escribe el Manfredo, más trágico y fatalista que el Fausto de Goethe. En 1829, el escritor 
alemán Christian Dietrich Grabbe publica Don Juan und Faust, obra de teatro en cuatro actos en que hace 
coincidir estos dos personajes de la literatura universal, que representarían, respectivamente, el espíritu 
mediterráneo y el espíritu nórdico. 

Ya en el siglo XX, Paul Valéry se fija en la figura de Menfistófeles en Mon Faust. El poeta lo describe como 
una figura anticuada. En una era de escepticismo, ¿qué sentido tiene el diablo, como no sea un símbolo literario?, 
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parece cuestionarse el escritor francés. En 1947, el escritor Thomas Mann publica la novela Doktor Faustus, 
historia de un músico que vende su alma al diablo para superarse en su arte, paralela a la «venta» intelectual y 
cultural de Alemania al nacionalsocialismo. Otros escritores que también se han ocupado de este personaje son 
Heine, Lenau, Peer Gynt y Louis Pauwels. 

 
2. Características del mito 
Fausto constituye uno de los mitos literarios más poderosos de nuestro tiempo: el hombre de curiosidad 

insaciable que está dispuesto a vender su alma a cambio del conocimiento. Un hombre que, a pesar de las 
limitaciones sociales o físicas, salta todas las barreras para alcanzar su objetivo final: el saber o el poder. Sin 
embargo, su ascensión hasta las cumbres de la sabiduría, del poder o la riqueza finalizará con su caída trágica, 
porque en su ambicioso vuelo ha transgredido las leyes de Dios y de los hombres. Desde este punto de vista 
este mito enlaza con otros mitos como el de Prometeo o Frankenstein, que también se centran en la rebeldía 
ante la limitación humana y el dolor, y el afán por cruzar las fronteras científicas y morales. 

La búsqueda del conocimiento puede llevarnos por caminos oscuros o por caminos iluminados, y puede 
revelarnos tanto el mal como el bien que subyace en nuestro interior. Este mito trata de esta búsqueda espiritual, 
e implica una autoconfrontación que pone de manifiesto la profunda paradoja de luz y oscuridad que se oculta 
en el núcleo del alma humana. Podemos condenar a Fausto por su codicia y arrogancia, y, al mismo tiempo, 
admirarlo por su valentía y por su voluntad de arriesgar su alma para ser un símbolo de la eterna e insaciable 
ansiedad del hombre por desvelar el enigma del sentido de la vida. He aquí la profunda paradoja del bien y del 
mal, pues a fin de comprender el bien, debemos reconocer el mal; y para llegar a este reconocimiento debemos 
descubrirlo primero en la secreta oscuridad de nuestro propio corazón. Fausto y Menfistófeles son dos caras de 
la misma moneda, y reflejan dos dimensiones del ser humano: la tendencia hacia el bien y la tendencia hacia el 
mal. Esta doble naturaleza es la que se da en los héroes que venden su alma al diablo. 

 
3. Pervivencia del mito de Fausto en la música y en el cine 
Entre finales de los años cuarenta y los años sesenta del siglo XIX, Schumann, Liszt, Berlioz, Wagner, 

Gounod y Boito componen música, sólo instrumental u operística, basada en la obra de Goethe. Ya en nuestro 
siglo, trabajará en la misma temática Ferruccio Busoni en su ópera Doktor Faust. En 1975, el grupo Queen lanza 
el álbum A Night at the opera donde la recordada “Bohemian Rhapsody” trata sobre un hombre joven que ha 
matado accidentalmente a alguien y, como Fausto, vendió su alma al diablo.  

También en cine encontramos numerosas adaptaciones del mito. Entre ellas destaca la que el director 
alemán Murnau realizó en 1926, donde la ausencia de sonido realzaba la atmósfera de leyenda. En La belleza 
del diablo del francés René Clair, el progreso ya no aparece como llave de la felicidad sino como desencadenante 
de la desgracia. Fritz Lang recreó el mito en Doctor Mabuse, donde aparece un Fausto casi gansteril, y en 
Metrópolis, donde un magnate y un científico (que simbolizan el poder y la sabiduría) no sólo pactan con el Mal, 
sino que crean un robot humano (una mujer, la nueva Eva). Otras manifestaciones cinematográficas del mito 
son: Margarita de la noche (1995), de Claude Autant-Lara; Faustina (1957), de José Luis Sáenz de Heredia; 
Falso movimiento (1974), de Wim Wenders; Fausto 5.0 (2001), del grupo teatral La Fura del Baus. 
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