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Divina Comedia, Dante Alighieri 
 

Contexto histórico 
La Divina Comedia (en italiano: Divina Commedia) es un poema teológico escrito por Dante 

Alighieri. Se desconoce la fecha exacta en que fue escrito, aunque las opiniones más reconocidas 
aseguran que el Infierno pudo ser compuesto entre 1304 y 1307–1308; el Purgatorio de 1307–
1308 a 1313–1314; y por último, el Paraíso de 1313–1314 a 1321 (fecha esta última, de la muerte 
de Dante). 

En esta época las lenguas romances empiezan a utilizarse en la composición de obras 
literarias. Hasta entonces en Italia se escribía en latín. El propio Dante escribió la mayor parte de 
su obra en latín. Por ello, cuando decidió escribir en lengua romance se vio ante la tarea de forjar 
y dar forma a una lengua apta para la expresión literaria, inexistente hasta aquel momento. Dante 
Alighieri escribió su Divina comedia en el dialecto toscano, matriz del italiano actual. Esta variedad 
lingüística, usada también por otros grandes autores del siglo XIV como Petrarca y Boccaccio, va 
a erigirse en modelo lingüístico para los escritores italianos posteriores.  

 
Autor 
Dante Alighieri nació en Florencia en 1265, en el seno de una familia aristocrática. En una 

época convulsa de la vida política florentina, se adscribió a una de las facciones del conflicto y 
llegó a ocupar en 1300 la más alta magistratura de la ciudad. Al año siguiente, al perder su facción 
el poder, fue condenado al exilio, que duró el resto de su vida. Murió en Rávena en 1321.  

A los ocho años conoció a Beatriz, la dama que inspiró la composición de los poemas de 
amor que componen Vida nueva, escrita también en italiano. En esta obra describe a Beatriz como 
un ser angelical, reflejo de la belleza divina, por la que siente un amor totalmente espiritual. Es una 
obra representativa del “dolce stil novo” que, con su expresión sencilla, libre de rebuscados 
artificios, y la musicalidad del verso endecasílabo supuso una auténtica renovación de la expresión 
poética.  

Dante representa a la perfección al intelectual humanista del final de la Edad Media que 
prepara ya el camino hacia lo que será el Renacimiento. Fue capaz de escribir tanto en lengua 
latina como en italiano y demostró un profundo conocimiento de la cultura profana y de la cristiana. 

 
La obra 
 
a) El nombre de la obra 
Su autor la llamó simplemente “Comedia, sagrado o poema sacro”; fue Boccaccio quien, 

posteriormente, le añadió el adjetivo “divina”. Dante la denominó “comedia” porque la obra tiene 
un comienzo turbio y agitado (Infierno) y un final sereno y apacible (Paraíso). 

 
b) Temas 
El tema central de la obra es un viaje alegórico realizado por el autor por los mundos de 

ultratumba. En este viaje es acompañado por Virgilio, su guía y maestro en su creación poética, y 
por Beatriz, su musa y objeto de adoración amorosa.  

La obra, de carácter alegórico, recoge las ideas y creencias principales de la Edad Media y 
anuncia tímidamente las del Renacimiento. Es la epopeya de la redención del poeta a través de 
las tres regiones del más allá, un recorrido que conduce hasta Dios. El escritor describe este 
recorrido, mezclando elementos simbólicos con referencias a personajes históricos y mitológicos, 
hasta construir una equilibrada y grandiosa síntesis del saber acumulado por el hombre desde la 
Antigüedad clásica hasta la Edad Media. 

 
c) Argumento 

http://es.wikipedia.org/wiki/Idioma_italiano
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http://es.wikipedia.org/wiki/Para%C3%ADso
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Este recorrido del alma de Dante por los mundos de ultratumba se presenta en tres partes: 
el Infierno, el Purgatorio y el Paraíso.  

Infierno 
La primera parte narra el descenso del autor al Infierno, acompañado por el poeta latino 

Virgilio, a quien Dante admiraba. Acompañado por su maestro y guía, describe los nueve círculos 
en los que son sometidos a castigo los condenados, según la gravedad de los pecados cometidos 
en vida. Dante encuentra en el Infierno a muchos personajes antiguos, pero también de su época, 
y cada uno de ellos narra su historia brevemente a cambio de que Dante prometa mantener vivo 
su recuerdo en el mundo; cada castigo se ajusta a la naturaleza de su falta y se repite eternamente. 
Es particularmente recordada la historia de Paolo y Francesca, amantes adúlteros, u otros pasajes 
interesantes como la historia del conde Ugolino da Pisa, el último viaje de Ulises, el tránsito por el 
bosque de los suicidas, la travesía del desierto donde llueve el fuego y la llanura de hielo de los 
traidores, entre otros. 

Purgatorio 
En la segunda parte, Dante y Virgilio atraviesan el Purgatorio, y allí se despiden, pues a 

Virgilio, un pagano, no le está permitido entrar al Paraíso. La despedida de ambos es señalada 
por muchos críticos como uno de los momentos más conmovedores del libro. El purgatorio es una 
montaña de cumbre plana cuyas laderas son escalonadas y redondas, simétricamente al Infierno. 
En cada escalón se redime un pecado, pero los que lo redimen están contentos porque poseen 
esperanza. Dante se va purificando de sus pecados en cada nivel porque un ángel en cada uno le 
va borrando una letra de una escritura que le han puesto encima. Cerca de la cumbre está la fuente 
Eunoe, en la que al beber se olvidan todas las cosas malas y sólo se recuerdan las buenas. 

Paraíso 
En el Paraíso, de estructura no menos compleja que la del Infierno y concebido como una 

rosa inmensa en cada uno de cuyos pétalos se encuentra un alma, y en cuyo centro mareante se 
encuentra Dios, Dante encuentra a su amada, Beatriz, cercana a Dios, en el centro del Empíreo 
rodeado de los coros angélicos. Cuando el poeta dirige la mirada a Él su memoria se desborda, 
se desmaya y despierta. 

 
d) Estructura y estilo 
La obra está compuesta por un total de 100 cantos, todos ellos escritos con la misma regla 

métrica, tercetos en versos endecasílabos. La composición del poema se ordena según el 
simbolismo del número tres, que se vincula a la Santísima Trinidad: tres partes, compuestas por 
33 cantos cada una, tres personajes principales (Dante, Virgilio y Beatriz) y uso del terceto (estrofa 
de tres versos). La estructura matemática de la Divina comedia es más compleja de lo que este 
esbozo breve puede hacer suponer. Sin embargo, ese cuidado formal no está alejado de la 
sensibilidad y la libertad creadora: la piedad, la ternura y la tristeza gobiernan esta arquitectura 
sagrada cuyos versos perfectos poseen una poderosa e irrepetible emoción estética. Además, la 
obra se caracteriza por el conocimiento de la lengua toscana en una gran variedad de registros 
que van de lo coloquial a lo culto y, sobre todo, por el dominio del autor en el uso de la alegoría y 
el símbolo. 

 
Influencia posterior 
 
La Divina Comedia es considerada como una de las obras maestras de la literatura italiana 

y literatura mundial. Numerosos pintores y escultores de todos los tiempos han recreado algunas 
de sus escenas más conocidas: Botticelli, Gustave Doré, Dalí, Rodin… 
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Cancionero, de Francesco Petrarca 

Contexto histórico 
 
En el siglo XIII aparece en Toscana (Italia) una tendencia lírica que aporta ciertas novedades 

respecto a la lírica trovadoresca provenzal: el dolce stil novo. La principal aportación de estos 
poetas italianos, entre los que destaca Dante, reside en la espiritualización de la relación amorosa 
y en la configuración del tópico de la donna angelicata. Aunque se inspiren en mujeres concretas, 
como sucede en el caso de Dante con Beatrice, la mujer amada se presenta como reflejo de la 
bondad y belleza divinas. Tras el dolce stil novo el proceso idealizador se detendrá. Petrarca 
volverá a situar a la mujer amada en un plano más humano. Para él, la relación amorosa sigue 
siendo un camino de perfección espiritual, pero la mujer no es ya un ser casi divino, sino 
simplemente un ser humano inalcanzable. 

 
Autor 
 
A pesar de haber vivido en el siglo XIV, Francesco Petrarca (1304-1374) es un hombre de 

la Edad Moderna: un gran humanista que recopiló, estudió y comentó las obras de los clásicos, y 
un gran poeta, punto de partida de la lírica renacentista europea. Tenía 23 años cuando vio por 
primera vez a Laura de Noves, una mujer casada de la que se quedó rendidamente enamorado y 
que le inspiraría los poemas del Cancionero. En su obra comprobamos el intento de unir la tradición 
clásica y la cristiana, ya que para el autor italiano no son culturas antitéticas, sino complementarias.  

Petrarca, curiosamente, debe su inmortalidad literaria a esta obra, escrita en una lengua en 
la que no creía. Hijo de un notario florentino exiliado, el vulgar toscano era únicamente su lengua 
materna; el latín, en cambio, era la lengua habitual con la que solía escribir, mantener 
correspondencia e, incluso, hacer las apostillas en su Cancionero. Pero tuvo el capricho de 
componer poesía en una nueva lengua que le daba la posibilidad de experimentar con ella y 
perfeccionarla. Los resultados fueron espléndidos y, por ello, la variedad lingüística utilizada por 
Petrarca se alzará como modelo de lengua literaria italiana para los autores italianos posteriores. 

 
Cancionero 
 
Cancionero (Canzoniere en italiano) es el nombre con que popularmente se conoce la obra 

lírica en vulgar toscano de Francesco Petrarca Rerum vulgarium fragmenta  (Fragmentos de cosas 
en vulgar), compuesta en el siglo XIV, y publicada por primera vez en Venecia en 1470 por el editor 
Vindelino da Spira. 

Aunque Petrarca cifró su gloria poética en sus versos (en latín) y no en sus rimas (en vulgar), 
que calificaba de fragmenta (fragmentos) y nugellae (naderías), lo cierto es que elaboró 
cuidadosamente su Cancionero durante años, corrigiendo y reescribiendo, añadiendo y 
desechando; de manera que la obra poética final se corresponde con un propósito perfectamente 
meditado y consciente del poeta. 

El Cancionero es el primer libro de poesía con un sentido unitario: el amor no correspondido. 
Esta unidad es conseguida, principalmente, por el hecho de que el objeto de la obra sea una sola 
mujer: Laura. La amada es una mujer real que el poeta contempla, que ve caminar por el mundo 
y que provoca en él una explosión de amor que le lleva a cantar su belleza y a llorar por una 
relación imposible.   

El Cancionero se compone de 366 composiciones (317 sonetos, 29 canciones, 9 sextinas, 
7 baladas y 4 madrigales) tradicionalmente divididos en dos partes: las rimas en vida de Madonna 
Laura y las rimas tras la muerte de Madonna Laura. En las rimas compuestas en vida de Laura se 
exponen los sentimientos del autor vinculados a la vida de la amada. Aquí encontramos el 

http://es.wikisource.org/wiki/Cancionero_(Petrarca)
http://es.wikipedia.org/wiki/Francesco_Petrarca
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nacimiento del amor y las quejas del poeta, las alabanzas de la belleza y de la virtud de la amada 
y el presentimiento de la muerte. En las rimas compuestas tras la muerte de Laura encontramos 
la pena del autor por la muerte de la dama, junto con el arrepentimiento por la pasión y la idea de 
que el amor se ha convertido en camino de salvación al dejar de ser Laura una tentación carnal y 
real. Petrarca se consuela de su ausencia, pues sabe que su belleza permanece inalterable en 
compañía de Dios y desde allí puede interceder por el poeta. 

En cuanto a la métrica, el Cancionero tiene influencia capital en dos aspectos: el ritmo del 
endecasílabo y las formas estróficas. En efecto, a partir de Petrarca el uso del verso endecasílabo 
se va a consolidar en la lírica culta en estructuras métricas en las que aparece solo o combinado 
con el verso heptasílabo. Entre estas estructuras métricas destaca el soneto, que el poeta italiano 
lleva a su perfección.  

 
Trascendencia e importancia de la obra: El Petrarquismo 
 
El Cancionero tuvo una gran trascendencia e influyó de forma decisiva en la lírica posterior, 

tanto por sus temas como por sus formas, hasta el punto de constituir todo un estilo o modo de 
hacer poesía al que se llama Petrarquismo, cuyas principales características son: 

➢ El tema fundamental es el amor: amor imposible, no correspondido; idealización de la 
dama; lamento poético y expresión de variados sentimientos (melancolía, celos, soledad, 
dolor, esperanza…). 

➢ Se usan tópicos, mitos, alegorías y expresiones tomadas de la cultura clásica grecolatina. 
➢ Se usa un lenguaje claro, lleno de musicalidad e imágenes. 
➢ Se usa el verso endecasílabo solo o combinado con versos heptasílabos en 

composiciones métricas como el soneto, la estancia, la lira, los tercetos encadenados… 
➢ En el Cancionero pueden advertirse unas características particulares requeridas por 

cualquier otro cancionero posterior al que desee aplicársele el adjetivo de “petrarquista”: 
• La obra, aunque compuesta de fragmentos debe ser unitaria.  
• El hilo argumental del cancionero es la vivencia amorosa del poeta.  
• Debe estar dedicado a una sola dama.  
• El cancionero debe tener una secuencia narrativa que conduzca al lector a través de 

la    historia del sentimiento amoroso del poeta.  
• El cancionero debe ser polimétrico, de modo que las formas métricas se correspondan 

con el estado anímico y el mensaje que quiere trasmitir el poeta en cada momento.  
 
Entre los poetas más representativo del Petrarquismo destacan Pierre Ronsard, en 

Francia, y Garcilaso de la Vega, en España, ambos del siglo XVI. Otros autores españoles en los 
que Petrarca dejó honda huella son Lope de Vega, Francisco de Quevedo y Fernando de Herrera. 

 
 

 

 

 

 

 

 

http://es.wikipedia.org/wiki/Cancionero_(Petrarca)#Los_cancioneros_petrarquistas
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Decamerón, de Giovanni Boccaccio 
 
Contexto histórico 
 
El Decamerón se escribe a finales de la Edad Media, en un momento en el que se empiezan 

a producir profundos cambios en la concepción de la vida y del mundo que tiene el ser humano. 
La sociedad teocéntrica y feudal propia de la era medieval declina, hecho que da lugar a una nueva 
clase social, la burguesía urbana, que va a aportar una nueva mentalidad, más pragmática y 
vitalista. A mitad del siglo XIV surge en Italia el Humanismo, cuyos integrantes recuperarán y 
estudiarán las obras de los autores clásicos grecolatinos y se interesarán por todas las 
manifestaciones de la actividad humana.  

Los cuentos del Decamerón, vitalistas y desenfadados, son fiel reflejo de esta nueva 
sociedad. Con esta obra la literatura da un paso decisivo hacia el realismo desenfadado y laico del 
Renacimiento, lejos ya del idealismo religioso y moralizador de plena Edad Media. Se puede 
considerar la obra de Boccaccio como un adelanto considerable de la literatura de su época, pues 
las características del Decamerón son un anticipo de la concepción profana del hombre a que llegó 
el Renacimiento. La ausencia de rasgos fantásticos o míticos, así como la burla hecha a los ideales 
medievales, son, entre otros, los rasgos que definen al Decamerón como un texto profundamente 
antropocéntrico y humanista. 

Por otro lado, el siglo XIV supone la consolidación y maduración de la literatura italiana, con 
su peculiar bilingüismo toscano/ latín. Dante, Petrarca y Boccaccio aportaron un canon válido para 
toda una literatura nacional, forjando la variedad lingüística que los escritores posteriores 
adoptarán como vehículo de expresión literaria.  

 
Autor 
 
Giovanni Boccaccio (1313-1375) completa el trío de grandes cuentistas del siglo XIV, del 

que forman parte también el inglés Chaucer y el español don Juan Manuel. Hijo de un comerciante 
florentino, Boccaccio recibió una esmerada educación. En la corte se enamoró de una joven, la 
Fiammetta de uno de sus relatos, que finalmente acabó rechazándolo. Fue amigo de Petrarca y el 
primer estudioso de la obra de Dante, aunque está a gran distancia espiritual de ambos: Boccaccio 
crea un arte narrativo adecuado a una nueva sociedad (comerciantes, ricos campesinos, etc.) que 
disfruta con los placeres de la vida. 

 
El Decamerón 
 
El Decamerón (Decameron, en italiano) es un libro constituido por cien cuentos, algunos de 

ellos novelas cortas, terminado por Giovanni Boccaccio en 1351. Para engarzar las cien historias 
que componen el Decamerón, Boccaccio estableció un marco de referencia narrativo. Se inicia así 
con una descripción de la peste bubónica (la epidemia que golpeó Florencia en 1348), lo que da 
motivo a que un grupo de siete jóvenes mujeres y tres hombres que huyen de la plaga se refugien 
en una villa en las afueras de Florencia. Para pasar el tiempo, cada miembro del grupo cuenta una 
historia por cada una de las diez noches que ellos pasan en la villa, lo que da nombre al libro. De 
esta manera se relatan las cien historias en total. 

La estructura de cada jornada es férrea. Comienza con una breve introducción, a la que 
sigue la decisión del rey o reina del día del tema de los cuentos. Tras el establecimiento del asunto, 
se van narrando los relatos precedidos por un escueto resumen. La jornada finaliza con una breve 
conclusión. Tanto en la introducción como en la conclusión se describen otras actividades diarias 
que realizan los jóvenes en la villa.  Estos interludios del cuento incluyen con frecuencia las 
transcripciones de canciones populares italianas en verso. 

http://es.wikipedia.org/wiki/Humanismo
http://es.wikipedia.org/wiki/Idioma_italiano
http://es.wikipedia.org/wiki/Cuento
http://es.wikipedia.org/wiki/Giovanni_Boccaccio
http://es.wikipedia.org/wiki/1351
http://es.wikipedia.org/wiki/Peste_bub%C3%B3nica
http://es.wikipedia.org/wiki/Florencia
http://es.wikipedia.org/wiki/1348
http://es.wikipedia.org/wiki/Florencia
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 Los temas son casi siempre profanos, a tono con la mentalidad burguesa que empezaba a 
fraguarse en Florencia: la inteligencia humana, la fortuna y el amor. Van desde «historias de mala 
suerte que inesperadamente cambian hacia felicidad» (el día dos, bajo el liderazgo de Filomena) 
hasta historias considerablemente más interesantes de «mujeres que juegan engaños con sus 
maridos» (día siete, bajo el mandato de Dioneo). La ambientación de la mayoría de los cuentos se 
sitúa en la época contemporánea de la obra, los siglos XIII y XIV, en el Mediterráneo, sobre todo, 
en Florencia y Nápoles.  

Los argumentos básicos de las historias no deben ser tomados como invenciones de 
Boccaccio; de hecho, se basan en fuentes italianas más antiguas, o en algunas ocasiones en 
fuentes francesas o latinas. Cabe mencionar que un número de las historias contenidas dentro del 
Decamerón aparecen más adelante en los Cuentos de Canterbury de Chaucer. Sin embargo, 
Chaucer probablemente no estaba familiarizado directamente con el Decamerón. Probablemente 
ambos autores utilizaron fuentes españolas y latinas comunes. 

 Los personajes de Boccaccio son seres comunes, defectuosos y desprovistos de cualquier 
valor noble, caballeresco o cortés. Por el contrario, destacarán los ladrones, embusteros y 
adúlteros, y la astucia de los mismos para triunfar en las situaciones antes descritas. Todo ello 
aparta a los personajes del Decamerón de la antigua concepción medieval donde el protagonista 
o héroe de la historia poseía facultades inherentes a su ser, como la belleza o la fuerza, y éstas 
estaban asociadas siempre a la nobleza y la divinidad.  

El fuerte sentido anticlerical de las historias de Boccaccio hace pensar en las épocas que 
vendrán más adelante, donde los ideales feudales y cristianos serán atacados por las nuevas 
concepciones que sitúan al hombre como centro del mundo. En esta obra el dios del amor  rige el 
mundo. Los dos sexos, tanto el varón como la mujer, son criaturas destinadas al amor, que se 
entiende de una manera definidamente sensual y que, por consiguiente, debe ser experimentado 
corporalmente. Vemos desfilar, por ejemplo, a un marido algo enclenque que, con dificultades 
puede pasar la noche de bodas, cuya mujer se ha de considerar agraciada cuando un pirata de 
marcada virilidad, la rapta; Massetto es un hombre joven y robusto que cuida el jardín de un 
convento que, con gran alegría de las monjas y de las abadesas, no insemina solamente la tierra; 
un joven monje impone a su anfitrión una penitencia, en tanto él aprovecha para hacer disfrutar a 
la esposa; una campesina se acerca a un prelado, un abad, que la convence de que la diversión 
erótica ha de contribuir a la salvación de su alma...Todas las historias eróticas de Bocaccio se 
corresponden con la imagen medieval de la mujer, más proclive a caer en las tentaciones de la 
carne. No es de extrañar que la iglesia católica, a través de la Inquisición, incluyera este libro entre 
los prohibidos.  

Por otra parte, las circunstancias descritas en el Decamerón están altamente influidas con 
un sentido medieval de numerología y mística. Por ejemplo, se cree extensamente que las siete 
jóvenes mujeres representan las cuatro Virtudes cardinales y las tres Virtudes teológicas 
(Prudencia, Justicia, Templanza, y Fortaleza; Fe, Esperanza, y Caridad). Y se supone que los tres 
hombres representan la división tripartita griega tradicional del alma (Razón, Apetito Irascible, y 
Apetito Concupiscible). El mismo Boccaccio indica que los nombres que él dio para estos diez 
personajes son de hecho seudónimos «elegidos apropiadamente de acuerdo a las cualidades de 
cada uno».  

La importancia del Decamerón estriba en gran parte en su muy cuidada y elegante prosa, 
que estableció un modelo a imitar para los futuros escritores del Renacimiento, pero también en 
haber constituido el molde genérico de la novella o novela corta, no sólo en Italia a través de los 
llamados novellieri (Franco Sachetti, Mateo Bandello, Gerardi Cinthio, etc.) sino en toda Europa 
(El Patrañuelo de Juan de Timoneda, las Novelas Ejemplares de Cervantes, etc.).  
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Romeo y Julieta, de William Shakespeare 
 
Contexto histórico 
Durante los siglos XV y XVI el teatro fue perdiendo su carácter religioso y evolucionó en dos 

direcciones diferentes: la culta, con dramas de corte humanista, que se representaba en los 
salones de la nobleza; y la popular, con piezas cómicas que representaban actores ambulantes 
por las plazas y ventas de los pueblos. Con el tiempo, ambas corrientes confluyeron en un teatro 
del gusto de unos y otros. Se habilitaron locales especiales y se formaron compañías estables de 
actores. Esta evolución tomó en el siglo XVII, el siglo del teatro por excelencia, dos direcciones: la 
del teatro barroco y la del teatro clásico. Romeo y Julieta es una obra representativa de la primera 
dirección, la del teatro barroco, cuyo mayor representante en Inglaterra fue William Shakespeare.  

 
Autor 
William Shakespeare (1564-1616) no sólo es el más importante dramaturgo inglés del siglo 

XVII, sino una de las cumbres de la literatura universal y uno de los escritores que ha ejercido 
mayor influencia en todos los países y épocas. Él logró, fundiendo la tradición popular y la culta, 
un teatro que agradaba por igual a la minoría erudita y al público mayoritario. 

Su vida está íntimamente unida al arte escénico, primero como actor, después como autor 
y, finalmente, como empresario. Nadie como él ha logrado profundizar en el alma humana para 
expresar sus más íntimas pasiones y contradicciones en un lenguaje tan bello y profundo. Cultivó 
los tres grandes subgéneros dramáticos: el drama histórico, la comedia y la tragedia, al que 
pertenece Romeo y Julieta.  

 
La obra 
Romeo y Julieta es una tragedia escrita por William Shakespeare en 1597. Se trata de una 

de las obras más populares del autor inglés y, junto a Hamlet y Macbeth, la que más veces ha sido 
representada.  La tragedia Romeo y Julieta presenta la historia de dos jóvenes enamorados que, 
a pesar de la oposición de sus familias, rivales entre sí, deciden luchar por su amor hasta el punto 
de casarse de forma clandestina. Sin embargo, la presión de esa rivalidad y una serie de 
fatalidades conducen al suicidio de los dos amantes. Esta relación entre sus protagonistas los ha 
convertido en el arquetipo de los amantes por excelencia. 

La historia no es original de Shakespeare, forma parte de una larga tradición de relatos 
trágicos que se remontan a la antigüedad. Para la creación de Romeo y Julieta el dramaturgo se 
basó en varios elementos provenientes de una antigua tradición de relatos trágicos sobre el amor. 
Uno de ellos es Píramo y Tisbe de Las Metamorfosis de Ovidio, el cual posee algunas similitudes 
con la tragedia de Shakespeare: las dos tramas se enfocan en los desacuerdos existentes entre 
los padres de los jóvenes enamorados y la falsa creencia por parte del protagonista de que su 
amada estaba muerta. Cinco décadas después, en 1530, apareció Giulietta e Romeo, una 
adaptación que realizó Luigi da Porto de un relato anterior. Fue la primera obra en incluir la mayoría 
de los elementos característicos de Romeo y Julieta que todos conocemos. Influencia indirecta de 
la obra de Shakespeare son el poema mitológico Hero y Leandro y  Dido, reina de Cartago, ambos 
de Marlowe, obras coetáneas a Romeo y Julieta.  

La acción se desarrolla en Verona, una de las ciudades más prósperas del norte de Italia. 
La cuestión sobre si los personajes Romeo y Julieta existieron resulta ambigua. Lo único que 
puede afirmarse es que las familias Montesco y Capuleto sí que existieron realmente, aunque no 
se sabe si vivieron en la península Itálica y tampoco se puede certificar que hayan sido rivales. 
Una fuente literaria que menciona a las dos familias es La Divina Comedia, del italiano Dante 
Alighieri. En este poema, Dante cita a los Montesco y a los Capuleto como participantes de una 
disputa comercial y política en Italia.  En la obra de este autor, ambas familias se encuentran en 
el purgatorio, tristes y desoladas.  
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1. Temas presentes en Romeo y Julieta 
No se puede asignar una temática específica a la obra debido a la existencia de varios temas 

secundarios que se enredan de manera compleja en la trama. Se pueden señalar como temas 
predominantes los siguientes: 

• El amor. El amor intemporal es uno de los elementos representativos de Romeo y Julieta, 
iconos del "amor joven destinado al fracaso". Como ejemplos de originalidad del autor en el 
desarrollo de este tema, podemos mencionar la "escena del balcón", en la que Romeo escucha 
a escondidas el soliloquio de Julieta. En ella el autor se deslinda de la secuencia normal del 
cortejo para dar mayor rapidez a la obra. Por otro lado, en la escena final del suicidio, existe 
una contradicción en el vínculo con la religión católica, pues los suicidios son considerados 
por ésta como un pecado que debe ser castigado en el infierno, aunque quienes recurren a 
éstos con tal de estar con su enamorado ("amor cortés") se vuelven acreedores al paraíso, en 
donde estarán acompañados de su amante. Es así como el amor entre Romeo y Julieta tiende 
a ser más platónico que religioso.  

• Destino y azar. No existe consenso alguno sobre si los personajes de Romeo y Julieta 
verdaderamente están destinados a morir juntos, o si los sucesos ocurridos se deben a una 
serie de eventos desafortunados. El continuo énfasis de la causalidad en el argumento hace 
que Romeo y Julieta sea una tragedia no tan nefasta del azar, pero tampoco considera que 
sea una tragedia de los personajes. Por ejemplo, el hecho de que Romeo desafiara a Teobaldo 
no es resultado de una acción compulsiva, sino la consecuencia esperada ante el homicidio 
de Mercucio. Por eso, éste decide matar; no es un producto del azar, sino de una circunstancia 
determinada.  

• Tiempo. La percepción del tiempo juega un papel importante en el lenguaje y la trama de la 
obra. Tanto Romeo como Julieta luchan por mantener un mundo imaginario ausente del 
transcurso del tiempo frente a las duras realidades que los rodean.  La obra de Shakespeare 
se desarrolla entre cuatro y seis días. Asimismo, predominan las referencias "a corto plazo" 
para la relación de los jóvenes, con el propósito primordial de resaltar "una carrera destinada 
a la perdición". Julieta y Romeo se enfrentan al tiempo para propiciar que su amor se extienda 
por toda la eternidad. Al final, la única manera perceptible en la que ellos pueden vencer al 
tiempo es con la muerte, aspecto que los vuelve inmortales a través del arte.  

 
2. Características de la obra: 
 
Técnica dramática. La técnica dramática utilizada en su creación ha sido elogiada como 

muestra temprana de la habilidad del dramaturgo. Entre otros rasgos, se caracteriza por: a) el uso 
de fluctuaciones entre comedia y tragedia como forma de aumentar la tensión; b) por la relevancia 
argumental que confiere a los personajes secundarios y c) por el uso de subtramas para adornar 
la historia principal.  

Lenguaje. El dramaturgo utiliza una variedad de formas poéticas a lo largo del relato; la 
mayor parte de Romeo y Julieta está escrita en verso blanco, redactada en estrictos pentámetros 
yámbicos. En cuanto a la elección de formas poéticas, Shakespeare adscribe diferentes formas 
métricas a cada uno de los distintos personajes, que, en ocasiones, terminan cambiando de 
acuerdo con la propia evolución de éstos. Por ejemplo, Romeo se va haciendo más experto en el 
uso del soneto a medida que avanza la trama. Desde este punto de vista, es relevante el hecho 
de que en el momento en que la joven pareja se conoce, Shakespeare cambia el petrarquismo de 
sus respuestas a un estilo de soneto más contemporáneo, abundante en metáforas. Finalmente, 
cuando ambos se encuentran en el balcón, Romeo utiliza un soneto para expresarle su amor, pero 
Julieta lo interrumpe con el interrogante infalible, "¿Me amas?". Al recurrir ella a esto, busca la 
expresión verdadera, más que el uso de una exageración poética acerca de su amor.  
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Shakespeare conserva su típico estilo de prosa para delimitar las expresiones de la gente 
común, aun cuando en ocasiones la utiliza en personajes como Mercucio. Asimismo, el humor 
juega un rol indispensable mediante los juegos de palabras en el texto.  

 
Influencia posterior 
Sus numerosas adaptaciones han pasado a convertirla en una de las historias de 

Shakespeare más famosas y perdurables. Incluso era extremadamente popular en la época del 
autor. Su composición y trama ha tenido una profunda influencia en la literatura posterior ya que, 
anteriormente, el amor no solía ser visto como un elemento digno de una tragedia. Romeo y Julieta 
ha inspirado trabajos producidos en versos narrativos o en prosa, pinturas, dramas, óperas y 
composiciones corales, orquestales y de ballet, así como distintas versiones para cine y televisión. 
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Otelo, de William Shakespeare 
 
Contexto histórico 
 
Durante los siglos XV y XVI el teatro fue perdiendo su carácter religioso y evolucionó en dos 

direcciones diferentes: la culta, con dramas de corte humanista, que se representaba en los 
salones de la nobleza; y la popular, con piezas cómicas que representaban actores ambulantes 
por las plazas y ventas de los pueblos. Con el tiempo, ambas corrientes confluyeron en un teatro 
del gusto de unos y otros. Se habilitaron locales especiales y se formaron compañías estables de 
actores. Esta evolución tomó en el siglo XVII, el siglo del teatro por excelencia, dos direcciones: la 
del teatro barroco y la del teatro clásico. Otelo es una obra representativa de la primera dirección, 
la del teatro barroco, cuyo mayor representante en Inglaterra fue William Shakespeare.  

 
Autor 
 
William Shakespeare (1564-1616) no sólo es el más importante dramaturgo inglés del siglo 

XVII, sino una de las cumbres de la literatura universal y uno de los escritores que ha ejercido 
mayor influencia en todos los países y épocas. Él logró, fundiendo la tradición popular y la culta, 
un teatro que agradaba por igual a la minoría erudita y al público mayoritario. 

Su vida está íntimamente unida al arte escénico, primero como actor, después como autor 
y finalmente como empresario. Nadie como él ha logrado profundizar en el alma humana para 
expresar sus más íntimas pasiones y contradicciones en un lenguaje tan bello y profundo. Cultivó 
los tres grandes subgéneros dramáticos: el drama histórico, la comedia y la tragedia, al que 
pertenece Otelo.  
 

La obra 
   
Otelo, el moro de Venecia es una obra de Shakespeare escrita alrededor de 1603, 

probablemente después de Hamlet pero antes que Macbeth y El rey Lear. Es la más sobria y 
concentrada de las tragedias de Shakespeare. La intriga, de orden psicológico, se desarrolla con 
una progresión inexorable y cruel. 

Otelo, general moro al servicio de la república de Venecia, inspira a Desdémona un 
profundo amor; pero Yago, un alférez del moro, impulsado por el odio que ha despertado en él el 
desdén de Desdémona, trata de provocar los celos de Otelo haciéndole creer que su esposa le es 
infiel con el alférez Cassio, uno de sus más leales oficiales. Al fin Otelo da muerte en el lecho a 
Desdémona ahogándola con una almohada. Poco después, persuadido de que ha sido víctima de 
engaño, resuelve quitarse la vida.  

Uno de los mayores aciertos de esta tragedia lo constituye la descripción de los estragos 
de la pasión en un ser humano, encarnado en Otelo, al que los celos transforman en un personaje 
cruel y vengativo. 

 
Temas 

 
Los temas más relevantes en esta obra son el amor y los celos. Ambos están relacionados 

puesto que el amor que siente Otelo por Desdémona se torna odio a causa de la desconfianza y 
los celos. Los celos son el verdadero motor de la obra, son el gran problema del género humano 
que se representa en Otelo. Sin embargo, estos celos del protagonista no están fundados en 
pruebas, sino que son inducidos por las mentiras de Yago, cuya estrategia es la manipulación del 
miedo ajeno. 
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Caracterización de los personajes principales 

 
Otelo. Moro general del ejército veneciano, Otelo se presenta piadosamente a pesar de su 

raza. Esto era poco habitual en la literatura inglesa en tiempos de Shakespeare, que describía a 
los moros y otros pueblos de piel oscura como villanos. Shakespeare evita con este personaje 
cualquier discusión respecto del Islam en la obra. Cuando Otelo se casa con su esposa 
Desdémona provoca envidias por la belleza de la dama. Esa envidia y ese odio hacia él hace que 
sea el objetivo de Yago para realizar sus malvados planes. Yago induce a Otelo a pensar que, al 
ser de color negro, Desdémona no le corresponde y que le es infiel. Guiado por sus celos mata a 
su esposa, a quien tanto ama. 

Yago. Es el verdadero motor de la acción. Se trata de un personaje inteligente y con gran 
capacidad para manipular a los demás y engañarlos. Es un fracasado lleno de rencor por los que 
triunfan, como Otelo, incapaz de comprender cualquier sentimiento noble. A Otelo, ingenuo y 
cándido, le hace creer que es honrado y que le está ayudando, pero es todo lo contrario. Provoca 
celos y odio en Otelo hacia Desdémona. Por otro lado, trata mal a su esposa y la utiliza. Es un 
personaje envidioso y traicionero, por eso provoca tantas muertes.  

Desdémona. Es la mujer de Otelo, se casa con éste por amor a pesar de que su padre es 
contrario a esa decisión. Se enamora de Otelo porque sentía compasión por él. Hacia el final de 
la tragedia acaba asustándose de las reacciones de su marido por algo que ella ignoraba. No 
comprende los cambios que se están dando en la personalidad de Otelo. Debido a las calumnias 
de Yago, Otelo ve a Desdémona como una prostituta, sin derecho a vivir: su amor hacia ella se ha 
convertido en odio. Antes de morir pide piedad a Dios y a Otelo, pero este, guiado por sus celos, 
decide matarla.  

 

Influencia posterior 
 
Sus numerosas adaptaciones han pasado a convertirla en una de las historias de 

Shakespeare más famosas y perdurables. Sobre esta obra se han realizado numerosas versiones 
cinematográficas y varias adaptaciones. Otelo ha inspirado también dos versiones operísticas, de 
Rossini y Verdi respectivamente, además de otras composiciones musicales. 
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Las cuitas del joven Werther, de Goethe 
 
Contexto histórico 
 

El Werther de Goethe nace en un momento histórico alemán en el que se rompe de forma 
radical con el culto a las reglas y a la razón predominante hasta ese momento. Nos encontramos 
en una década (1770-1780) en la que surge de una hornada de prometedores escritores y poetas 
alemanes, entre los que destaca de una manera especial Goethe. Se estaba forjando toda una 
revolución en la lírica, el drama y la novela. Se podría decir que estaba comenzando el siglo de 
oro de las letras alemanas. Goethe, al igual que Schiller, militó dentro de este movimiento 
transgresor llamado Sturm und Drang, al que pertenece su primera y más conocida novela: Las 
cuitas del joven Werther. Esta obra marca el comienzo, no solo del Romanticismo, sino de la 
literatura alemana propiamente dicha, que hasta entonces había subsistido a base de modelos 
franceses e ingleses. 
 

Autor 
 

Johann Wolfgang von Goethe (1749-1832) es la máxima figura de la literatura alemana. 
Estudió leyes, pero su prodigiosa inteligencia y su interés por todo tipo de conocimientos hicieron 
de él un sabio de vastísima cultura. Comenzó militando en el Sturm und Drang, hasta que un viaje 
a Italia lo convirtió al clasicismo, de ahí que se le considere un autor prerromántico. Goethe cultivó 
todos los géneros literarios y en todos dejó, al menos, una obra maestra. Un miembro del Sturm 
und Drang célebre por aquel entonces en Alemania, definiría a Goethe como “un genio de la 
coronilla a los pies”. Nos estamos refiriendo aquí a su novela Werther, pero cabe también 
mencionar otra obra cumbre de la literatura, Fausto, además de otras obras líricas de gran 
consideración. 

 
La obra 
 
Las cuitas del joven Werther, publicada en 1774, está estructurada en forma de cartas 

escritas por Werther a su amigo Wilhelm. De esta forma, conocemos de primera mano los 
sentimientos del protagonista, la visión subjetiva que el personaje tiene de los acontecimientos.  

Werther es un joven apasionado y sentimental que abandona su ciudad para retirarse a la 
soledad de Wahlheim, una tranquila e idílica aldea donde se dedica a la pintura y a la lectura. En 
esta aldea conoce a Lotte, una hermosa muchacha de la que queda absolutamente prendado. 
Pero existe un problema: Lotte está prometida con Albert, un honrado lugareño. Werther se 
entrega entonces a una rutina de visitas y anhelos amorosos. La vida del joven discurre, desde 
ese momento, entre la esperanza de una posible relación con Lotte y la desesperanza ante la 
imposibilidad real de dicha relación. Werther intenta enderezar su vida, cambiar de rumbo, pero 
sus sentimientos serán más fuertes que su razón. La noticia de la inminente boda de Albert y Lotte 
lo sume en un profundo desasosiego. Todo lo que antes era hermoso y tranquilizador se ha 
convertido en insoportable y extraño. No queda otra salida que el suicidio, el final más trágico. 

Existen muchos paralelismos entre episodios de la vida de Goethe y los hechos narrados 
en Werther. Su vida inspiró la obra. Goethe es ya la encarnación apasionada del futuro Werther, 
representante de todos los intereses, conflictos y entusiasmos de una élite. Presenta una 
inestabilidad heredera de la propia desorientación de su época. Se encuentra en el centro de un 
remolino de corrientes ideológicas y filosóficas. En definitiva, su temperamento estaba inmerso en 
una continua lucha y sublevación interna. Estaba naciendo Werther. 
 

a) Estructura: novela epistolar 
 

http://es.wikipedia.org/wiki/Johann_Wolfgang_von_Goethe


Dpto. Lengua castellana y Literatura 
IES Vicente Medina (Archena) 

15 
 

El Werther de Goethe está escrito en forma epistolar. Puede parecer un elemento accesorio, 
pero no es así. En la elección de esta opción formal está basada gran parte de su éxito. Al hacer 
esto, Goethe acierta de plano con la forma narrativa de moda en Europa. Esto, unido a su novedad 
temática, hará que la obra escandalice en Inglaterra y apasione en Francia o Italia. Es a través de 
las cartas escritas por Werther a su amigo Wilhelm como la obra se convertirá en el máximo 
exponente del subjetivismo europeo.  

La carta, de este modo, se establece como medio de comunicación de todo un mundo de 
sentimientos y sensaciones. El clásico diálogo entre amantes es sustituido por un intenso 
monólogo. A penas sí se hace referencia en el libro a las respuestas de las cartas de Werther. La 
trama, por tanto, se mueve dentro de los límites del monólogo interior. Todos estos rasgos hacen 
de la novela de Goethe, un producto arriesgado y atrevido. La reflexión subjetiva del personaje 
sirve para reflejar todo un mundo de sensaciones y análisis que van más allá de la pura relación 
amorosa, convirtiéndose ésta en una valiosísima fuente documental sobre la vida y la sociedad 
alemana de aquel entonces. Por otro lado, el aparente desorden a la hora de describir las 
situaciones, otorga espontaneidad, veracidad y dramatismo a la línea argumental.  
 

b) Personajes y temas 
 

En la obra se propugna una nueva escala de valores asentada sobre las bases del 
corazón. El personaje, el joven Werther, no disfruta de la pantomima de vida cortesana, de las 
fiestas aparentes de la alta sociedad y la aristocracia. Pero no sólo debe observarse al joven 
Werther como materialización del héroe antiburgués, del ilustrado crítico con su propia sociedad, 
sino que, fundamentalmente, encarna al agraciado burgués carcomido por un profundo 
sentimentalismo y una indomable pasión.  

Con Werther se establece una pauta a seguir. Acierta Goethe en su elección de temática. 
A través de su obra maestra convierte a la literatura en reflejo fiel de toda una sociedad. La 
literatura sentimental, de este modo, se constituye como la base a partir de la cual poder denunciar 
y protestar contra unas bases morales y unas circunstancias sociales instituidas. Esto la convierte 
en una literatura nacional. 

 
c) Influencia posterior 

Aunque escribió Werther cuando tenía veinticuatro años, la mayoría de los visitantes que 
tuvo en su vejez sólo habían leído este libro y sólo lo conocían por esta novela entre todas las que 
escribió.  A pesar de ello, Goethe guardó la distancia con Las cuitas del joven Werther en su vejez. 

Premonitoria de los grandes fenómenos de masas, esta obra consiguió influenciar el 
lenguaje, las pasiones y hasta la estética de la juventud de su tiempo. En definitiva, se trata de 
una obra que conjuga perfectamente el contenido romántico, la belleza formal y el dramatismo, se 
trata, pues, de uno de los paradigmas de la literatura subjetivista. Más allá de un mero drama 
amoroso, el Werther constituye un retrato de un siglo de historia alemana, de una actitud ante el 
dolor y la vida.  

Tras la aparición de la obra hubo una gran ola de suicidios en Alemania. Matarse se 
convirtió en una moda, en un gesto de pureza, de lógica y verdad social. Un personaje de novela, 
Werther, se convierte al fin en símbolo del romanticismo alemán. El Werther fue sensacionalista 
porque derrumbaba o al menos ponía en entredicho convicciones hasta entonces admitidas como 
indudables, abría un debate sobre una de las mayores plagas de aquel siglo: el tedio. 
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Cuentos, de Edgar Allan Poe 
 

Contexto histórico 
 
El siglo XIX es el gran siglo del cuento. En su primera mitad, algunos escritores como los hermanos Grimm 

y Hans Christian Andersen recogen por escrito narraciones populares de transmisión oral. Otros, entre los que 
destacan el estadounidense Edgar Allan Poe, contribuyeron con su producción propia a dotar al género, 
definitivamente, de entidad literaria.  

La obra de Edgar Allan Poe se inscribe dentro de la veta más lúgubre del Romanticismo. El gusto por lo 
sobrenatural, por la fantasía, por lo inexplicable, por el análisis detallado de los sentimientos, por las tensiones 
espirituales y psicológicas de los personajes y por una escenografía macabra, mortuoria y nocturna son rasgos 
que nos permiten conectar la obra de Poe con la de otros escritores románticos como Frankenstein de Mary 
Shelley, los relatos fantásticos de Hoffmann o las leyendas de Bécquer. 

 
Autor 
 
La vida de este escritor estadounidense es casi tan estremecedora como muchos de sus relatos. Su corta 

vida estuvo siempre marcada por la depresión, su tendencia a la melancolía y su afición al alcohol y a las drogas 
que acabaron por destruirle. 

Nació en Boston en 1809. Hijo de actores ambulantes, quedó huérfano siendo niño y fue criado por John 
Allan, un tío lejano. Su protector se trasladó a Londres e internó al niño en un pensionado de Escocia. Después 
de regresar a Estados Unidos, en 1820, ingresó en la Universidad de Virginia, pero su atracción por la bebida y 
el juego ocasionó la ruptura con su tío. Expulsado de la Academia Militar, trabajó como colaborador y director de 
varios periódicos. Constantemente al borde de la locura, proyectó sus amargas vivencias en sus relatos. En 1949 
murió de delirium tremens, tras ser recogido inconsciente a la puerta de una taberna. 

Aunque Poe destaca, sobre todo, por su labor como cuentista, es autor también de una novela (Las 
aventuras de Arthur Gordon Pym), de numerosos ensayos sobre crítica literaria y muchos otros temas, y de 
poemas sombríos y melancólicos como El cuervo o Annabel Lee. 

 
La obra 
 
Edgar Allan Poe compuso cuentos a lo largo de toda su vida, y los publicó bien en las revistas y periódicos 

para los que trabajaba, bien en colecciones como Tales of the Grotesque and Arabesque. Estos cuentos, desde 
el punto de vista temático, se pueden clasificar en varias categorías: cuentos de terror, relatos policiales, 
narraciones de aventuras y viajes extraordinarios, relatos satíricos y humorísticos y relatos de corte poético.  

El de terror fue un género que adoptó Poe para satisfacer los gustos del público de la época. Sus relatos 
de terror han sido encuadrados a menudo dentro del llamado “romanticismo oscuro”. La mayor originalidad de 
estos relatos consiste en el contraste entre el fondo de misterio y terror de sus historias, el ambiente realista en 
que las sitúa y la frialdad lógica de su desarrollo. Los relatos de terror de Poe están poblados de espectros, 
crímenes, pesadillas, palacios fantasmales y personajes en situaciones límite. Responden a su deseo de 
trascender los límites de nuestra naturaleza, de descubrir los misterios que se ocultan en las zonas inexploradas 
del mundo, y de la mente y el corazón humanos. Sus temas más recurrentes tienen que ver con la muerte: sus 
manifestaciones físicas, los efectos de la descomposición de los cadáveres (La verdad sobre el caso del señor 
Valdemar), el entierro prematuro (El entierro prematuro, Berenice), la reanimación de cadáveres (Conversación 
con una momia, La caída de la casa Usher, Ligeia)… De esta manera, se ha señalado con frecuencia la obsesión 
entre necrofílica y sádica del autor, manifestada en distintos niveles y matices, según los relatos.  

Otros temas recurrentes en sus historias macabras son la venganza (El barril de amontillado), la culpa y 
la autopunición  (El corazón delator, El gato negro), la influencia del alcohol y el opio (El gato negro, La caída de 
la casa Usher, El Rey Peste), el poder de la voluntad (Ligeia, Morella) y la tortura (El pozo y el péndulo). En la 
mayoría de las ocasiones el terror es interno o metafísico, es decir, está provocado por las obsesiones, miedos 
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y alucinaciones de personajes de apariencia normal; es, pues, de orden psicológico o mental. Obsesiones, 
histeria, alucinación, delirio y locura, son rasgos comunes a los protagonistas de cuentos como Ligeia, El corazón 
delator, El gato negro o La caída de la casa Usher…  

Poe igualmente dio origen al relato de detectives con sus cuentos analíticos y de raciocinio, en los que se 
aplica la razón para resolver lo aparentemente inexplicable. Relatos como La carta robada, Los crímenes de la 
calle Morgue, El escarabajo de oro y El misterio de Marie Rogêt  influyeron directamente en autores posteriores 
como Arthur Conan Doyle, cuyo Sherlock Holmes está inspirado directamente en el Auguste Dupin de Poe. 

Con los relatos de aventuras y viajes extraordinarios el autor dio asimismo un significativo giro al género 
emergente de la ciencia-ficción, respondiendo así a los recientes avances científicos y tecnológicos, como el 
globo aerostático, en su cuento El camelo del globo. Otros cuentos de este tipo son Un cuento de las montañas 
escabrosas, Manuscrito encontrado en una botella, Un descenso al Maelström o Tres domingos por semana…. 

El escritor dedicó asimismo muchos relatos a la sátira y al humor. Para crear el efecto cómico, solía servirse 
de la ironía y la extravagancia absurda, en un intento de poner coto al conformismo ideológico del lector. Julio 
Cortázar señala que la sátira en cuentos como El timo considerado como una de las ciencias exactas, El hombre 
de negocios o Los anteojos se transforma en desprecio. Esto se evidencia en sus personajes, astutos seres que 
embaucan a la masa despreciable, o miserables muñecos que van de tumbo en tumbo, cometiendo toda clase 
de torpezas. En otros relatos (El aliento perdido, Bon-Bon, El Rey Peste) el humor  suele derivar inmediatamente 
en lo macabro o en lo grotesco. 

Mención aparte merecen sus relatos de corte poético y metafísico, muchos de ellos auténticos poemas en 
prosa: La conversación de Eiros y Charmion, El coloquio de Monos y Una, El alce, La isla del hada, Silencio, 
Sombra, etc. 

En relación con su técnica, se ha señalado muchas veces su intensidad narrativa: en los relatos de Poe 
todas y cada una de las palabras que lo componen son necesarias, imprescindibles, para producir la impresión 
deseada por el autor. Por otra parte, Poe está considerado como uno de los maestros en la creación de 
ambientes y atmósferas en el arte literario. Quizá su originalidad resida en realizar una descripción subjetiva, 
expresionista, de los lugares, centrando su atención en la angustia o tristeza que se siente en ellos. 

Poe valoraba en el relato corto la imaginación por encima de todo, además de la originalidad y la 
verosimilitud. Por lo tanto, el criterio que primaba en este tipo de relatos era exclusivamente estético. Al descartar 
el didacticismo moralizante como objetivo de la obra de arte, Poe la libera de criterios de verosimilitud externos 
y da rienda suelta a aquellos elementos fantásticos y formales que la configuran estéticamente. 
 

Trascendencia de la obra de Edgar Allan Poe 
 
La figura del este escritor, tanto como su obra, marcó profundamente la literatura de su país y puede 

decirse que de todo el mundo. Ejerció gran influencia en la literatura simbolista francesa y, a través de ésta, en 
el Surrealismo, pero su impronta llega mucho más lejos: son deudores suyos toda la literatura victoriana de 
fantasmas y, en mayor o menor medida, autores tan dispares e importantes como Baudelaire, Dostoyevski, 
Kafka, Lovecraft, Ambrose Bierce, Maupassant, Thomas Mann, Ray Bradbury, Jorge Luis Borges, Julio Cortázar, 
etc. 

Además, su trabajo ha sido asimilado por la cultura popular a través de la literatura, la música, tanto 
moderna como clásica (por ejemplo, los Cuentos de misterio e imaginación del músico Alan Parsons o algunas 
composiciones de Lou Reed incluidas en su álbum The Raven), el cine (por ejemplo, las múltiples adaptaciones 
de sus relatos realizadas por el director estadounidense Roger Corman), el cómic, la pintura (varias obras de 
Gustave Doré) y la televisión. 
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Cuentos, de Anton Chéjov 
 
Contexto histórico 
 
El siglo XIX es el gran siglo del cuento. En su primera mitad, algunos escritores como los hermanos Grimm 

y Hans Christian Andersen recogen por escrito narraciones populares de transmisión oral. Otros, entre los que 
destacan el estadounidense Edgar Allan Poe y, ya bien avanzado el siglo, el escritor ruso Anton Chéjov, 
contribuyeron con su producción propia a dotar al género, definitivamente, de entidad literaria. 

El siglo XIX es también una época dorada para la literatura rusa. El Realismo dio en Rusia algunos de sus 
mejores frutos de la mano de autores reconocidos universalmente como Dostoievski, Tolstói y, por supuesto, 
Chéjov. Estos escritores supieron reflejar en sus obras las circunstancias de pobreza, atraso y explotación que 
se vivían en su país, dotando a sus obras de un fuerte contenido social y de un sentimiento de solidaridad ante 
las múltiples manifestaciones del dolor humano, plasmado en personajes de asombrosa autenticidad.  

 
Autor 
 
Anton Chéjov, dramaturgo y autor de relatos, es una de las figuras más destacadas de la literatura rusa. 

Nació en 1860, hijo de un comerciante que había nacido siervo, muy autoritario con sus hijos. Estudió Medicina 
y, ya en la universidad, publicó relatos y escenas humorísticas en revistas. Casi no ejerció la medicina debido a 
su éxito como escritor y porque padecía tuberculosis. Pronto se hizo muy conocido tanto por sus cuentos como 
sus obras teatrales. Casi a finales de siglo conoció al director del Teatro de Arte de Moscú y la asociación entre 
ambos, que continuó hasta la muerte de Chéjov, permitió la representación de varios de sus dramas más 
representativos: La gaviota, El tío Vania, Las tres hermanas y El jardín de los cerezos. Aunque no creía en el 
matrimonio, en 1901 se casó con la actriz Olga Knipper, que había actuado en sus obras. Murió en un balneario 
alemán en 1904. 

 
Cuentos 
 
En una carta a su hermano Alexander Chéjov expuso su programa como creador de relatos:  
“1) Ausencia de palabrería en torno a la vida política-social-económica. 2) Objetividad total. 3) Veraz 

descripción de personas y objetos. 4) Extrema brevedad. 5) Audacia y originalidad; huir de los estereotipos. 6) 
Compasión”. El escritor supo concretar este programa en más de 600 cuentos que han influido enormemente en 
la evolución del cuento moderno. 

Chéjov logró dar al cuento una nueva dimensión, tan cercana a la poesía como a la narrativa, creando 
breves instantáneas sin apenas argumento, relatadas con sencillez y objetividad. En gran medida, a él se debe 
el relato moderno en el que el efecto depende más del estado de ánimo y del simbolismo que del argumento. 
Sus narraciones, más que tener un clímax y una resolución, son una disposición temática de impresiones e ideas. 
Nos presenta la vida en su curso y, por eso, sus cuentos suelen presentar finales abiertos, como La dama del 
perrito. En este tipo de relatos el papel del lector es esencial, pues a él le corresponde interpretar los silencios, 
lo que no se dice, pero se sugiere y es tan importante o más que lo que se dice. 

En sus cuentos aparece reflejada la sociedad rusa de finales del siglo XIX, en un fresco de impresionante 
veracidad. Por sus páginas desfilan infinidad de personajes, pertenecientes a los más diversos grupos sociales: 
campesinos (Los campesinos), médicos (Enemigos, El pabellón número 6), criados (Ganas de dormir), 
aristócratas (La princesa), burgueses (La dama del perrito), artesanos (El violín de Rothschild), policías (El 
camaleón, La cerilla sueca), funcionarios (De mal en peor). El autor supo plasmar de manera objetiva y 
voluntariamente desapasionada los males de la sociedad rusa de su tiempo: el hambre, la pobreza, la ignorancia, 
la crueldad, la injusticia, el abandono o la barbarie. Se le criticó a veces por plantear cuestiones de carácter social 
y moral sin ofrecer respuesta, pero él afirmaba querer “ser un artista libre”, que describía la realidad tal como se 
le presentaba, sin juzgarla; quería crear interrogantes, inquietudes, en el lector; no ofrecer respuestas. Sin 
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embargo, su solidaridad con los personajes que sufren, los personajes desvalidos de historias como Aniuta o 
Mujicks, es evidente. 

Utilizando temas de la vida cotidiana, Chéjov supo retratar también el mundo interior de la sociedad rusa 
de finales del siglo XIX y, por extensión, el espíritu del hombre contemporáneo, que cobrará protagonismo 
posteriormente con la literatura existencial. No sólo muestra una sociedad empobrecida y hambrienta sino 
también una sociedad infeliz. Chéjov no cuenta sucesos extraordinarios ni grandes hazañas, sino que se limita 
a profundizar en el abismo del alma rusa y, por extensión, del alma humana, y con estos materiales, fruto de su 
observación y de su experiencia, construye un paisaje social y una sátira moral de un valor incuestionable.  En 
sus cuentos suelen aparecer vidas inútiles, tediosas y solitarias de personas incapaces de comunicarse entre 
ellas y sin posibilidad de cambiar una sociedad que sabían era inherentemente errónea.  

Las historias de Chéjov contienen el más profundo conocimiento de la condición humana y del sentido de 
la vida en su dimensión, a veces amarga, en ocasiones dramática y muy a menudo tragicómica. Todo tiene 
cabida en sus relatos, concebidos de un modo mestizo, con diversidad de tonos y ambientes, en los que no faltan 
ni la comicidad ni el dramatismo más patético.  

Junto a la ternura y la inocencia brilla un sentido del humor singular, que desarma en muchos momentos 
al lector y le provoca una media sonrisa, aunque no es posible olvidarse de la congoja, de la crueldad y de la 
mezquindad que abundan en muchos de sus personajes y que revelan el estado de un mundo en crisis, injusto 
e insolidario. Por debajo de la sátira, de la ironía o del sentimentalismo, muy a menudo se esconden la injusticia 
o la mentira. La mezcla de hilaridad y dramatismo constituye un rasgo muy común en la narrativa de Chéjov. Así, 
sucede en un En la barbería, La cerilla sueca, El icono o Cirugía. 

Muchos de los cuentos de Chéjov están teñidos de un hálito de ternura y suave tristeza y melancolía. En 
La dama del perrito, por ejemplo, los personajes se hallan superados por el carácter clandestino de su relación 
amorosa e, incapaces de encontrar una solución a su situación, siguen atrapados en una vida falsa. A veces el 
dolor y la angustia de los personajes se plasman con abrumadora verdad narrativa como en Tristeza, donde el 
cochero protagonista, roto de dolor ante la muerte de su hijo se siente tan solo que sólo logra desahogarse con 
el caballo que lo acompaña, como si de un amigo se tratara. La incomunicación y la soledad son temas repetidos 
en los cuentos de Chéjov, como en Iván Matveich, un joven escribiente que trabaja para un sabio, que lo espera 
todos los días como al salvador que lo rescate de su soledad y aburrimiento. A veces la tragedia parece 
consustancial al género humano o, al menos, a los más desfavorecidos, junto a los que se sitúa siempre el 
escritor ruso, y entonces las narraciones se hacen especialmente crudas, con tintes naturalistas. En Ganas de 
dormir, la protagonista es una adolescente huérfana que trabaja sin descanso día y noche en un estado de semi 
esclavitud; está tan fatigada y siente tantas ganas de dormir que para librarse del llanto del bebé al que cuida 
acaba estrangulándolo. Otras veces el escritor denuncia la falta de compresión de las clases privilegiadas hacia 
el sufrimiento de los más pobres haciendo experimentar a personajes burgueses o aristocráticos situaciones 
propias de las clases más desfavorecidas como en La apuesta o La sala número 6. En tales casos el autor 
muestra su habilidad para manejar a su antojo los más variados tonos narrativos, pasando con maestría de lo 
dramático a lo satírico y de ahí a lo cómico. 

En definitiva, los rasgos más representativos de Chéjov como cuentista son dos: por un lado, su empeño 
en recrear la vida en las páginas de su obra, de la que extrae algunas máximas universales relativas a la injusticia, 
al amor y a la condición humana; por otro, el uso de un estilo rico y preciso, sencillo en apariencia y cristalino, 
pero repleto de sugerencias, matices y diversos tonos. 
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Muerte en Venecia, de Thomas Mann 
 
Contexto histórico 
 
El existencialismo, como corriente filosófica y literaria, se desarrolló tras la Segunda Guerra Mundial; pero 

ya desde principios de siglo aparecen algunos precursores que reflejaron en sus obras la angustia vital que 
amenazaba al hombre del siglo XX y su empeño en demoler los cimientos sobre los que antes había edificado 
su idea de la vida, sin sustituirlos por otros más sólidos. 

Thomas Mann es considerado uno de los escritores europeos más importantes de su generación. Mann 
es recordado por el profundo análisis crítico que desarrolló en torno al alma europea y alemana en la primera 
mitad del siglo XX. 

 
Autor 
 
Thomas Mann (Lübeck 1875-Zúrich 1955) fue un escritor alemán nacionalizado estadounidense. Vivión en 

Múnich desde 1891 hasta 1933, en cuya universidad, preparándose para ser periodista, estudió historia, 
economía, historia del arte y literatura. Sus referencias literarias principales fueron la Biblia, Goethe, Freud, 
Nietzsche y Schopenhauer. En esta etapa inicial de su obra, centró la atención en la conflictiva relación entre el 
arte y la vida, que abordó, entre otras, en obras con Muerte en Venecia y que culminaría posteriormente con 
Doctor Faustus. 

Al estallar la Primera Guerra Mundial, Mann defendió el nacionalismo alemán; sin embargo, al final de la 
contienda su ideología evolucionó y se convirtió en ferviente defensor de los valores democráticos. Testimonio 
de esta evolución es su novela más conocida: La montaña mágica. En 1929 recibió el Premio Nobel de Literatura. 
Con la llegada de Hitler al poder en 1933 se exilió a Suiza y posteriormente se trasladó a los Estados Unidos, 
donde residió durante la Segunda Guerra Mundial. Murió en Zúrich en 1955. 

 
Obra 
 
Pese a su brevedad, Muerte en Venecia narra una historia tan compleja como profunda. Y lo hace con una 

economía de medios y una perfección artística que han alcanzado pocas novelas cortas en la historia de la 
literatura. Por eso merece figuras junto a obras maestras del género como La metamorfosis de Kafka o La muerte 
de Iván Ilich de Tolstoi, con las que comparte la excelencia formal, lo fascinante de la anécdota y, sobre todo, la 
casi infinita irradiación de asociaciones, simbolismos y ecos que el relato va generando en el lector. 

 
a) Argumento, personajes y espacio 
La novela expone una anécdota en apariencia muy simple. Presenta tan sólo a dos personajes cabalmente 

caracterizados que despliegan una acción mínima. Los escenarios de dicha acción se reducen casi a los 
espacios de un exclusivo hotel de veraneo veneciano y a la playa contigua a dicho hotel, lugares que se alternan 
en la rutinaria languidez de una estancia vacacional. El interés de la obra reside, no obstante, en el drama interior 
de uno de los personajes, Gustav von Aschenbach, destacado escritor alemán de edad madura que ha llegado 
a Venecia buscando renovar la inspiración perdida.    

Gustav von Aschenbach ha llegado a la cincuentena como un ciudadano admirable. Sus libros lo han 
hecho célebre, pero sobrelleva esa fama sin vanidad, concentrado en su trabajo intelectual, desligado de toda 
tentación material (“no amaba el placer”). Es un hombre austero y solitario que ve caer su ordenada existencia 
por culpa de la imaginación. La visión furtiva de un forastero en el cementerio de Munich despierta en él su deseo 
de viajar. Decide ir a Venecia y, una vez allí, descubre al joven polaco Tadzio, que revolucionará su vida. El joven 
representa la adolescencia, la belleza en estado puro, lo simple, lo carnal. Nunca llega a tocarlo, ni siquiera a 
hablarle.  

http://es.wikipedia.org/wiki/Siglo_XX
http://es.wikipedia.org/wiki/An%C3%A9cdota
http://es.wikipedia.org/wiki/Personajes
http://es.wikipedia.org/wiki/Drama
http://es.wikipedia.org/wiki/Venecia
http://es.wikipedia.org/wiki/Inspiraci%C3%B3n
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Decir que el escritor se enamora del bello muchacho sería insuficiente. Le ocurre algo todavía más 
profundo: cambia su visión de la vida y del hombre, de la cultura y del arte. De pronto las ideas pasan a un 
segundo plano, desplazadas por las sensaciones y los sentimientos. Se inicia entonces una minuciosa 
descripción del trance psicológico de Aschenbach, cuya moralidad convencional comienza a ceder bajo el 
empuje de una pasión prohibida.  

Tras la epidemia de cólera que se cierne sobre Venecia, la salud de Aschenbach decae progresivamente 
hasta que cierto día, cuando la familia del muchacho se prepara para partir como el resto de los turistas, mientras 
contempla la belleza de Tadzio en la playa, el escritor sufre un desmayo que anticipará su muerte. La novela 
termina con un comentario convencional, no exento de ironía, acerca del pesar que ha suscitado al mundo la 
muerte del escritor. 

Paralelos a esta anécdota se suceden algunos cuadros descriptivos de la ciudad de Venecia y de sus 
habitantes que se presentan con un trazo expresionista en el que se perfilan los rasgos los rasgos de un entorno 
grotesco y decadente que anticipan la fatalidad. 

 
b) Interpretación 

Muerte en Venecia es una obra que, debido a su complejo simbolismo, genera variadas interpretaciones. 
El propio espacio, Venecia, es simbólico: ciudad de las apariencias y las ilusiones románticas y, al mismo tiempo, 
una ciudad-despojo que puede considerarse un emblema de la decadencia que afecta al propio Aschenbach. 
Por otro lado, en la obra están presentes las idean platónicas sobre la belleza cada vez que el escritor contempla 
a Tadzio: él cree que el amor le llevará a la vida.  El enamorado siente seguir la doctrina de Fedro sobre la 
adoración de la belleza por considerarla divina y perfecta. Ciego, se niega a abandonar la ciudad, creyendo que 
su amor por el joven le va a permitir sobrevivir.  

Esta novela es un relato sobre un amor imposible, condenado por el mundo y la conciencia del mismo 
Ashenbach, pero por momentos gratificado por la delicada sonrisa del joven Tadzio, quien se siente elevado por 
la admiración de este hombre. La aventura contemplativa es breve, intensa y fatal, representa un vuelco en todo 
lo que el escritor había logrado ser como persona de éxito, por desprecio a querer volver al orden y la mesura 
de la persona equilibrada que fue. El escritor incide en la belleza del muchacho como bien supremo, ante el cual 
rendirse y hacer homenaje. Son los pensamientos que pueblan la mente de Aschenbach lo que transmite al 
lector, sus gozos, sus anhelos, el hecho de cruzar la frontera de la moralidad dando rienda suelta a sus deseos. 
Mann establece en su obra la contraposición entre un escritor en la alborada de la decadencia que intenta atrapar 
la vida que fluye en la contemplación del ser natural más hermoso: Tadzio. El telón de fondo sobre el que se 
cimienta la historia, Venecia (laberíntica, de calles estrechas, sucias, de efluvios insanos, asolada por "el mal"), 
denota un final trágico, sin retorno, como ya indica el título del libro.   

En definitiva, Muerte en Venecia es la historia de un alma agotada, capaz de sobrevivir sólo en el artificio, 
que de pronto descubre la belleza espontánea que se manifiesta sin esfuerzos y sin titubeos en la figura de un 
adolescente. Todo ello con un estilo de mosaico, preciso, minucioso y brillante a la vez, y que describe con 
eficacia la atmósfera crepuscular y agónica de una colorida Venecia. La delicadeza de la exposición y la urdimbre 
de pensamiento y deseos de Aschenbach nos sitúan al frente de una obra cuya grandeza reside en la forma, en 
cómo, renunciando a toda vulgaridad, se construye un mundo especial que, no obstante, es corriente, común, 
real. 
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Hojas de hierba de Walt Whitman 
 

Contexto 
 
Walt Whitman es el más grande de los poetas estadounidenses y también el primero de ellos en orden 

cronológico. Hasta 1955 cuando aparece Hojas de hierba, la poesía producida por Estados Unidos casi no es 
otra cosa que la poesía de Inglaterra trasplantada al suelo americano. Whitman se presenta como el poeta más 
original, más vigoroso, más individual, más intensamente personal que han producido Norteamérica. No imita a 
los grandes modelos del Viejo Mundo, sino que rechaza deliberadamente la herencia poética europea. En medio 
de una sociedad puritana, regulada por los más exigentes convencionalismos, él tuvo el valor de ser un bohemio. 
 

Autor 
 
Walt Whitman nació en West Hills, Long Island, cerca de Blooklyn, el 31 de mayo de 1819. Fue el 

segundo de nueve hermanos, hijo de un carpintero. Sin estudios formales, aprendió muy tempranamente un 
oficio, el de impresor, que le abrió las puertas en su ejercicio del periodismo. Después de pasar varios años 
desempeñando los más diversos trabajos, empezó a componer una poesía totalmente distinta de la que se 
estaba escribiendo, y se dedicó por completo a tal actividad. Su obra poética bebió de tres fuentes diferentes: la 
vida activa y variada de la ciudad, el contacto íntimo con la naturaleza y sus lecturas copiosas pero desordenadas 
(clásicos griegos, Shakespeare, Hegel, Cervantes, Dante, la Biblia, los poetas románticos ingleses, entre otros).  

Durante la guerra de Secesión, Whitman asistió a soldados heridos en un hospital militar del bando 
norteño en la ciudad de Washington. Continuó trabajando para el gobierno hasta 1873, en que sufrió un grave 
ataque que le dejó como secuela una parálisis parcial. Se marchó entonces a vivir con su hermano George a 
Camden (Nueva Jersey), hasta 1884, año en que compró su propia casa. En ella vivió, revisando y añadiendo 
poemas a Hojas de hierba, hasta su muerte, acaecida el 26 de marzo de 1892. 

 
Obra  
 
La obra de Walt Whitman afirma claramente la importancia y la unicidad de todos los seres humanos. 

Su valiente ruptura con la poética tradicional, tanto en el plano de los contenidos como en el del estilo, marcó un 
camino que siguieron posteriores generaciones de poetas de su país.  

En 1855, Whitman publicó la primera de las innumerables ediciones de Hojas de hierba, un libro de 
poemas cuya principal novedad era un tipo de versificación no usado hasta entonces, y que se alejaba 
radicalmente del que el poeta había utilizado en los poemas sentimentales que escribió en la década anterior. 
Puesto que en esta obra alababa el cuerpo humano y glorificaba los gozos de los sentidos, se vio obligado a 
sufragar él mismo los gastos de su publicación, y a colaborar en las tareas de imprenta.  En un largo prefacio, el 
autor saludaba el advenimiento de una nueva literatura democrática -acorde con el pueblo-, sencilla e irreductible, 
escrita por un nuevo tipo de poeta afectuoso, potente y heroico, que conduciría a los lectores a través de la 
poesía con la fuerza de su magnética personalidad. Whitman pasó el resto de su vida intentando aproximarse a 
ese modelo de poeta.  

La edición de 1855 de Hojas de hierba contenía 12 poemas sin título, escritos en versos largos y 
cadenciosos. El más largo y de mayor calidad de ellos, que más tarde recibió el título de Canto a mí mismo, 
consistía en la visión de un 'Yo' simbólico presa de una sensualidad que le hace amar a todas las gentes que se 
va encontrando en un imaginario vuelo desde el Atlántico hasta el Pacífico. Ninguno de los poemas de esta 
primera edición alcanza la intensidad de éste, a excepción de Los dormidos, otro vuelo visionario en el que queda 
simbolizada la vida, la muerte y el nuevo nacimiento. 

Animado por una carta personal de felicitación que le envió el ensayista y poeta Ralph Waldo Emerson, 
Whitman se apresuró a preparar una nueva edición de Hojas de hierba (1856), que contenía numerosas 
revisiones y añadidos, y que fue la primera de una serie de reediciones retocadas que el  poeta iría realizando a 
lo largo de su vida. El poema más significativo de esta edición de 1856 es En el transbordador de Brooklyn, en 
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el cual el autor reúne a todos sus lectores del pasado y el futuro a bordo de un transbordador marítimo. Desde 
entonces Whitman vivió para su libro, que fue creciendo, con sucesivas adiciones y “anexos”, como un organismo 
viviente, con la sola interrupción de la terrible Guerra Civil. 

En la tercera edición del libro (1860), se empiezan a encontrar poemas más alegóricos. En esta edición 
aparecieron dos nuevos ciclos de poemas, Hijos de Adán y Calamus, que afrontan de lleno los temas de la 
amistad y la sexualidad. Redobles de tambor (añadido a la edición de 1867 de Hojas de hierba) refleja la 
preocupación del poeta por las consecuencias de la Guerra Civil estadounidense, y su esperanza de una rápida 
reconciliación entre Norte y Sur de los recién creados Estados Unidos. Secuela (1866) a Redobles de tambor 
contiene Cuando las lilas florecían en la puerta del patio, una gran elegía al asesinado presidente Abraham 
Lincoln, así como su poema más conocido, ¡Oh, capitán, mi capitán!  

En 1881 quedó, por fin, satisfecho con sus poemas, pero no dejó de publicar nuevas ediciones de Hojas 
de hierba hasta la versión final de 1892. Póstumamente, en 1897, apareció un nuevo ciclo de poemas, Ecos de 
la vejez, que entró a formar parte de la versión definitiva de Hojas de hierba. 
 

Hojas de hierba, es un libro de inquietante concepción intelectual. Se trata de la confesión total de un 
hombre tolerante y comprensivo que poseyó un don poético genial y quiso explicar su posición con respecto a 
Dios, al Universo y a los problemas eternos del hombre.  

En la poesía de Whitman están todos los temas mayores de la literatura anterior y, al menos, dos de 
nuevo cuño: la libertad, recreada de acuerdo con la propuesta de la revolución burguesa (la única en la que hasta 
ahora la humanidad se transformó conscientemente), y el amor como experiencia sensorial, antes que como 
pasión o melancolía. A ello hay que añadir el nacimiento, de la mano de Whitman, del héroe épico coral, de un 
arquetipo humano que aspira a ser, y en consecuencia, es todos los hombres. Se ha dicho de Whitman que es 
el poeta de la democracia y, en particular, de la democracia americana, pero el canto de este poeta quizá esté 
más relacionado con un canto a la libertad. Whitman es el poeta de la libertad, no de la libertad americana, sino 
de la libertad con mayúsculas, la más general, completa y perfecta: la libertad del ciudadano, pública e íntima, 
ideológica y sexual. Es también el poeta de la naturaleza. El de toda la naturaleza, no la americana en particular, 
porque el aire que Whitman respira en los EEUU “es el aire común de todo el planeta”. 

 
Whitman se proclamó a sí mismo el bardo, el espíritu, la conciencia y el profeta de Norteamérica. En su 

libro logró encerrarlo todo: desde lo más grandioso a lo más insignificante, de lo más vulgar a lo más exquisito. 
Hojas de hierba es el gran poema épico que necesitaba una nación joven y emprendedora: un canto exaltado a 
la naturaleza, a la vida y al ser humano. Sin embargo, pocas fueron las voces que alabaron su trabajo poético, 
a excepción de Emerson. A muchos les escandalizó este libro. Llegaron a considerar que escribir un libro así era 
un delito e, incluso a prohibirlo y acusaban a Whitman de haber escrito ciertos pasajes inmorales o indecentes… 
En efecto, su libro fue muy polémico, tanto por sus liberalizadoras propuestas sociales y morales como por su 
métrica y su lenguaje. En sus poemas empleó el verso libre, al que dotó de ritmo por medio de repeticiones, 
simetrías y otros recursos de la poesía moderna; y utilizó todas las modalidades del habla: coloquial, vulgar, 
cultismos.  
 

Walt Whitman es el poeta del optimismo, de la alegría, de la claridad; su obra es rica y variada como lo 
es el mundo. Su voz es la voz poética más intensa que haya vibrado jamás en el continente americano. Por este 
motivo se ha consagrado como un clásico no sólo de la literatura de su patria o del Nuevo Mundo, sino como 
una de las figuras más sublimes de la literatura universal. Sin duda, ha influido en los grandes poetas del siglo 
XX de todas las lenguas, entre los que destacan, por ejemplo, Rubén Darío, Pablo Neruda, Federico García 
Lorca o Jorge Luis Borges.  
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El viejo y el mar, de Ernest Hemingway 
 
Contexto histórico 
 
Los “felices años veinte” estadounidenses se cerraron con la caída de la bolsa de Nueva York en 1929. 

Esta época encontró su mejor expresión literaria en las obras de unos narradores que forman la llamada 
Generación Perdida. Marcados por la guerra e incapaces de reintegrarse en la sociedad, se entregaron unos a 
la vida disipada (F. S. Fitzgerald), otros al radicalismo político (John Dos Passos), otros a la aventura (Ernest 
Hemingway); pero todos coincidieron en su visión crítica de la guerra y de la opulenta sociedad norteamericana. 

 
Autor 
 
Ernest Hemingway (1899-1961), descubrió su pasión literaria de pequeño, cuando leía en la tranquilidad 

de los bosques, donde paseaba y disfrutaba de sus libros. Su obra debe mucho a su pasión aventurera. Sus 
personajes se mueven por resortes elementales: la atracción del peligro, la violencia, el amor físico…; desafían 
al destino para sobreponerse al miedo de la muerte  lo desconocido.  

Es reconocido por sus méritos en la Segunda Guerra Mundial (que inspiró su novela Adiós a las armas), 
por los que recibió una condecoración, y por su relación con España durante la Guerra Civil, en la que está 
ambientada una de sus obras más conocidas: Por quién doblan las campanas. 

En 1954 recibió el Premio Nobel de Literatura. Unos años después, en 1961, tras una serie de profundas 
depresiones, se quitó la vida con un disparo. 

 

Obra 
 
El viejo y el mar (1952), una de las últimas obras de Ernest Hemingway publicadas en vida, aparece como 

la culminación y la síntesis de la actividad creadora del autor y es una de las obras más admiradas 
universalmente. La madurez con la que fue escrita se percibe en la prosa y, por encima de todo, en la trama 
misma. 

 
a) Argumento: 
 
Un viejo pescador cubano, Santiago, sale al mar todos los días, aunque la mala suerte le persigue y no 

consigue regresar con una buena captura. Una mañana sale a navegar en su pequeña barca y, mientras espera 
con el cebo en el agua, un pez, aparentemente enorme, pica el anzuelo. A partir de ahí se entabla una durísima 
lucha entre el viejo pescador, que apenas puede contener al animal en su minúscula embarcación, y el pez. Tras 
un enorme esfuerzo, Santiago consigue capturarlo, pero en el regreso a casa los tiburones devoran a la presa 
del pescador y dejan de ella sólo el esqueleto. 

 
b) Personajes, espacio y tiempo: 
 
Los personajes de esta obra son muy pocos, y casi todos aparecen en la obra mediante la acción o los 

pensamientos de otros personajes. El personaje principal es Santiago, el viejo pescador a quien se describe 
como un hombre humilde y orgulloso al mismo tiempo. Este personaje, además de por la humildad, se caracteriza 
por un profundo sentimiento de abandono. Tras la pérdida de su esposa, el viejo se siente muy solo. Cuando no 
tiene con quién hablar, habla solo en voz alta, algo que resalta esta soledad. 

Por otro lado, encontramos al “muchacho”, Manolín, cuya relación con Santiago es de amistad verdadera. 
El viejo había enseñado a pescar al joven y tras muchos días de no pescar nada, los padres de éste deciden 
que su hijo trabaje en otro barco. Pero Manolín admiraba de verdad a Santiago y cada vez que podía lo ayudaba 
en sus faenas. La relación entre ellos era parecida a la de un padre con su hijo. 
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Los animales también son protagonistas fundamentales de la obra, sobre todo el gran pez al que Santiago 
se enfrenta a lo largo del relato y los tiburones que serán sus enemigos después de vencido éste. 

En cuanto al tiempo y el espacio, no están del todo definidos. La novela relata un momento de la vida de 
un pescador cubano en un lugar próximo a La Habana. Asimismo, el mar es el espacio donde ocurre casi toda 
la acción, aunque también podemos encontrar lugares cerrados como la casa del viejo. Del tiempo en el que 
transcurre la narración sólo sabemos que es septiembre. 

 
c) Estilo: 
 
En la obra destaca un estilo que persigue la objetividad periodística, despojado, seco, directo. Es este 

estilo sin adornos el que domina en la narrativa de Hemingway, de estructura simple, lineal y sobre todo clara y 
precisa. En todas sus obras, como en ésta, el autor se dedicó a registrar, con la mayor honestidad y realismo 
fotográfico la actuación de sus contemporáneos valiéndose para ello de un estilo impersonal, desnudo y 
emocional. Como él mismo dijo, escribía “sin anda que más tarde pueda ranciarse”.  

 
d) Interpretación y valoración: 

Cuando hablamos de novelas cortas que han trascendido en el tiempo y se han convertido en las mejores 
obras literarias del mundo, solemos mencionar entre ellas El viejo y el mar, fantástica obra, que ha despertado 
críticas favorables en todo el mundo y lo ha transformado en uno de los escritores norteamericanos más 
reconocidos mundialmente.  

El tema principal que desarrolla la novela es la lucha de un hombre contra la adversidad. Sin embargo, 
uno de los rasgos más relevante de la obra es la enorme variedad de motivos que podemos encontrar: la 
esperanza, la pobreza, la soledad, el peligro, la amistad y el cariño son algunos de ellos. Y todos ellos en una 
obra muy breve.  

Con un aliento épico, un marcado valor simbólico y gran realismo fotográfico, Hemingway presenta a su 
héroe, Santiago, quien no tiene la connotación de un héroe homérico sino todo lo contrario; él es un viejo 
pescador de La Habana, todo en él "salvo sus ojos" es viejo. Después de su aventura, al llegar al puerto, Santiago 
se siente vencido por el pez, pero Manolín le dice: "No, él no. Él no lo derrotó”. El viejo había salido vencedor, 
había conseguido templar su ánimo y el de toda su comunidad, a la que había dado un ejemplo de voluntad y de 
valentía poco comunes. 

El viejo y el mar es, en definitiva, uno de los grandes títulos de Hemingway, una novela llena de ternura, 
lirismo y emoción, que aborda temas eternos como son la superación personal, la dignidad o la lucha del hombre 
con la naturaleza. 

La novela ha sido llevada al cine en numerosas ocasiones. Quizá sea la adaptación de 1958 protagonizada 
por Spencer Tracy una de las más populares y conocidas. 
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La metamorfosis, de Franz Kafka 
 
Contexto histórico 
 
El existencialismo, como corriente filosófica y literaria, se desarrolló tras la Segunda Guerra Mundial; pero 

ya desde principios de siglo aparecen algunos precursores, como Rilke, que reflejaron en sus obras la angustia 
vital que amenazaba al hombre del siglo XX y su empeño en demoler los cimientos sobre los que antes había 
edificado su idea de la vida, sin sustituirlos por otros más sólidos. Así ocurre con Franz Kafka, un modesto 
empleado de Praga, de origen judío, que logró plasmar en sus obras, escritas en alemán, los graves problemas 
que afectarían al hombre del siglo XX: la deshumanización, la pérdida de identidad, la angustia por una existencia 
cuyo sentido se le escapa, la confusión ante oscuros poderes que lo zarandean, a su antojo, la soledad, el vacío, 
la incomunicación… 

 
Autor 
 
Como muchos praguenses en aquella época, Franz Kafka (Praga 1883- Austria 1924) hablaba checo y 

alemán, en su caso desde la primera infancia, por ser las dos lenguas maternas de su padre y madre, 
respectivamente. Posteriormente adquirió conocimientos de francés y cultura francesa. Entre sus autores 
favoritos estaban Flaubert, Dickens, Cervantes y Goethe. Comenzó a estudiar Química en la Universidad de 
Praga, pero solo aguantó dos semanas. A continuación, probó también en Historia del Arte y Filología alemana, 
pero finalmente, y obligado por su padre, estudió Derecho. Obtuvo el doctorado en leyes en 1906. Como 
estudiante tuvo un papel activo en la organización de actividades literarias y sociales. Promocionó 
representaciones para el teatro judeoalemán. En sus relaciones sociales, Franz albergaba el temor de ser 
percibido de manera repulsiva tanto física como mentalmente. Muy al contrario, impresionaba a los demás con 
su aspecto infantil, pulcro y austero, su conducta tranquila y fría, y su gran inteligencia, además de su particular 
sentido del humor.  

El estallido de la Primera Guerra Mundial y el fracaso de un noviazgo en el que había depositado todas 
sus esperanzas señalaron el inicio de una etapa creativa prolífica. Entre 1913 y 1919 Franz Kafka escribió, entre 
otras obras, sus novelas El proceso y La metamorfosis. Desde 1905 se vio obligado a frecuentar los sanatorios 
como resultado de su debilidad física. Y fue en un hospital de Viena en junio de 1924 donde finalmente falleció 
después de que le diagnosticaran  tuberculosis de laringe.  

 
Obra 

a) Personajes y espacios 

Kafka construye sus novelas, entre ellas La metamorfosis, en forma de parábolas, conjuga el realismo con 
los hechos más insólitos y hace a sus personajes símbolos universales. En ellas, a menudo el protagonista se 
enfrenta a un mundo complejo, que se basa en reglas desconocidas, las cuales nunca llega a comprender. El 
adjetivo kafkiano se utiliza precisamente a menudo para describir situaciones similares.  

La metamorfosis (Die Verwandlung, en su título original en alemán) es un relato publicado en 1915 que 
narra la historia de Gregorio Samsa, un joven comerciante de telas que vive con su familia a la que él mantiene 
con su sueldo, quien un día amanece convertido en una criatura no identificada claramente en ningún momento, 
pero que tiende a ser reconocida como una especie de cucaracha gigante. Este hecho le impide ir a trabajar y, 
por lo tanto, supone la ruina financiera de su familia. Ante esta situación, decide ocultarse de su familia para no 
asustarlos con su nuevo aspecto, hasta que su encuentro resulta inevitable. Ante la visión del insecto en el que 
se ha convertido Gregorio Samsa, los miembros de su familia reaccionan de diferentes maneras. Su padre 
detesta en lo que se ha convertido su hijo. No soporta su nuevo aspecto y verlo lo pone de mal humor. Su madre, 
en cambio, enferma de asma, quiere aún con esa forma a su hijo, pero no puede evitar sentir miedo. La hermana 
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de Gregorio, Greta, una joven de 17 años, es la única que se atreve a entrar en el cuarto de Gregorio después 
de la metamorfosis. Su relación con su hermano convertido en un bicho evoluciona a lo largo de la narración. Al 
principio lo atiende bien, pero mientras el tiempo pasa se va hartando de él. Luego se da cuenta para su familia 
es imposible vivir con un bicho, y propone a sus padres que se deshagan de él. 

Los espacios en los que se desarrolla la acción se limitan a dos, ambos dentro de la casa familiar de los 
Samsa: el comedor y la habitación de Gregorio. En el comedor es donde come la familia y donde hablan de los 
acontecimientos y los problemas económicos por los que pasa la familia. Gregorio tiene noticia de lo que ocurre 
en él a través de la puesta entreabierta de su dormitorio. El protagonista pasa la mayor parte del tiempo después 
de su transformación en su habitación. En ella tiene una ventana por donde puede observar el exterior y un sillón 
donde se esconde cuando se siente apenado. 

b) Interpretación 

Existen múltiples interpretaciones de esta obra. Entre las más obvias están las referidas al trato de una 
sociedad autoritaria y burocrática hacia el individuo diferente, donde este queda aislado e incomprendido ante 
una maquinaria institucional abrumadora y monótona que ni él comprende ni esta lo comprende a él. Otros temas 
incluyen el de la soledad de las relaciones rotas y las esperanzas desesperadas y poco realistas que crea tal 
aislamiento. Otra interpretación podría ser la de que la obra plasma el egoísmo humano ante el bienestar de los 
demás. Esto lo podemos identificar en la obra en la situación en la que se encontraba Gregorio, ya que sobre él 
recaía todo el peso de mantener económicamente a su familia. Sin embargo, cuando la situación vira y es la 
familia la que tiene que hacerse cargo de Gregorio, ésta rehúye responsabilidades y lo dejan morir. También se 
dice que Kakfa escribió La metamorfosis en forma de autobiografía, obviamente exagerada, de sus sensaciones 
anímicas y percibir físico.  Precisamente el apellido del personaje, "Samsa", es a su vez similar al del propio 
Kafka con el cambio de consonantes correspondientes. 

Independientemente de cómo se interprete esta novela, su originalidad irreductible y su inmenso valor 
literario le han valido a posteriori una posición privilegiada, casi mítica, en la literatura contemporánea. De este 
modo, los elementos fantásticos o absurdos, como la transformación en escarabajo del protagonista, introducen 
en la realidad más cotidiana aquella distorsión que permite desvelar su propia y más profunda inconsistencia, un 
método que se ha llegado a considerar como una especial y literaria reducción al absurdo.  
 

c) Influencia 

La obra de Kafka pasó prácticamente inadvertida hasta después de su muerte. Sus escritos pronto 
comenzaron a despertar el interés del público y a obtener alabanzas por parte de la crítica, lo que posibilitó su 
pronta divulgación, hasta el punto de que marcaría el proceso posterior de la literatura del siglo XX. La mayoría 
de los escritores y críticos del siglo XX, entre los que destaca, por ejemplo Jorge Luis Borges, han hecho 
referencias a su figura. Ha habido multitud de estudiosos que han intentado (e intentan) encontrarle sentido a la 
obra de Kafka, interpretándola en función de distintas escuelas de crítica literaria, como por ejemplo la 
modernista, la realista mágica, etc. En lo que todos coinciden es en considerar emblemáticos del existencialimo 
la desesperación y el absurdo de que su obra parece estar impregnada  
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Veinte poemas de amor y una canción desesperada, de Pablo Neruda 

Contexto histórico 
 

Aunque en menor medida que la novela y el teatro, la poesía del siglo XX también se hace eco de las 
inquietudes sociales. Muchos poetas, en algún momento de su producción, renuncian al intimismo para reflejar 
el sentir del pueblo. Así ocurre con los grandes poetas de Hispanoamérica, que supieron conjugar las novedades 
vanguardistas, sus preocupaciones existenciales y su compromiso con la libertad y la justicia. Es el caso de 
Pablo Neruda que, al trasponer a la poesía sus vivencias, tanto personales como sociales y políticas, fue capaz 
de conectar con los anhelos de millones de personas. 
 

Autor 
 

Pablo Neruda (1904−1973), seudónimo, después nombre legal, de Neftalí Ricardo Reyes Basoalto, es 
considerado una de las máximas figuras de la poesía escrita en español durante el siglo XX. Nacido en el Parral 
(Chile), en 1921 se trasladó a Santiago para estudiar en la Universidad de Chile; sin embargo, abandonó los 
estudios poco después. Su primer libro, fue Crepusculario (1923). Al año siguiente, su obra Veinte poemas de 
amor y una canción desesperada se convirtió en un éxito de ventas y lo situó como uno de los poetas más 
destacados de Latinoamérica. Entre las numerosas obras que le siguieron destacan: Residencia en la tierra 
(1933−1935), poemas impregnados de trágica desesperación ante la visión de la existencia del hombre y Canto 
general (1950), poema épico−social en el que retrata a Latinoamérica desde sus orígenes precolombinos. De 
ideas políticas izquierdistas, fue miembro del Partido Comunista chileno. Trabajó en diferentes consulados, entre 
ellos España. En el año 1970 fue designado candidato a la presidencia de Chile por su partido, pero renunció a 
favor de su amigo Salvador Allende y fue nombrado embajador en Francia, cargo que desempeñó durante 1971 
y 1972. Fue galardonado con el Premio Nobel de Literatura en 1971. Dos años después, gravemente enfermo, 
regresó a Chile, donde murió.  

La obra 

Veinte poemas de amor y una canción desesperada es uno de las más célebres obras del poeta chileno 
Pablo Neruda. Publicado en 1924, el poemario lanzó a Neruda a la fama con apenas 19 años de edad, y es una 
de las obras literarias de mayor renombre del siglo XX en español. Parte de esta obra fue escrita durante sus 
vacaciones de verano en la costa de Bajo Imperial. La obra ve la luz en junio de ese año y en agosto, el diario 
La Nación de Santiago, publica una carta con el título “Exégesis y soledad”, en la que explica el proceso de 
creación y asimismo manifiesta su amargura por la incomprensión de la crítica respecto a su obra. El origen de 
la obra es explicado como una evolución consciente de su poética que trata de salirse de los moldes del 
postmodernismo que dominaban sus primeras composiciones y su primer libro, Crepusculario.  

Veinte poemas de amor… es un libro que marcaría una etapa en el camino de madurez poética de Pablo 
Neruda, alcanzada algo más tarde con Residencia en la tierra, pero se trata de un libro que pronto se convertiría 
en un mito colectivo. Poemas como el 15 (“Me gustas cuando callas…”) y como el 20 (“Puedo escribir los versos 
más tristes…”) se grabaron de inmediato en la memoria de los lectores. El poeta, probablemente sin 
proponérselo, había escrito un clásico popular. 

El propio poeta reconoció que Veinte poemas de amor… pertenece a la atmósfera del sur, de la 
desembocadura del Bajo Imperial con sus muelles abandonados, pero también a las calles y los amores 
estudiantiles de Santiago. El libro es reflejo, por lo tanto, de dos polos contrapuestos: el de la naturaleza del sur 
de Chile, con su intensidad salvaje, y el de un Santiago provinciano, sentimental, donde triunfa entre los 
universitarios el “amor compartido”, la liberación erótica. Desde este punto de vista, podemos entender que el 
propio Neruda afirmara que la inspiradora de sus poemas “no era una sola, eran muchas”.  
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La obra está compuesta de veintiún poemas de temática amorosa. A excepción del poema final ("La 
canción desesperada"), el poeta no tituló los poemas, tal vez con la intención de dar una mayor unidad al libro y 
apelar a un mayor esfuerzo del lector en su interpretación. Aunque el poemario esté basado en experiencias 
amorosas reales del joven Neruda, es un libro de amor que no se dirige a una sola amante. El poeta ha mezclado 
en sus versos las características físicas de varias mujeres reales de su primera juventud para crear una imagen 
de la amada irreal que no corresponde a ninguna de ellas en concreto, sino que representa una idea del objeto 
de su amor puramente poética. En la obra podemos encontrar los siguientes núcleos temáticos: 

• El amor. El amor es el asunto único tratado en el poemario de Neruda, pero es un sentimiento que no se 
presenta con una sola cara. Vemos aparecer el amor de dos formas: por un lado, se trata de una de una 
manera física y sexual que aparece situado en un tiempo pasado; por otro, es un sentimiento impreciso 
teñido de melancolía. 

• El amante. La figura del amante aparece en primera persona, coincide con la voz lírica de los poemas. Es 
representada frecuentemente como un ser movido por un ansia y un deseo desasosegante, imposible de 
satisfacer.  

• La amada. La mujer, inspiradora de estos poemas, tiene elementos del simbolismo francés y del modernismo 
hispanoamericano. No es posible buscar un modelo real en esta mujer puesto no es más que una invención 
literaria. La mujer de Veinte poemas de amor… está en la distancia, es un ente difuso. Pero no se sitúa en 
una distancia solamente espacial. El fantasma femenino está separado de la voz lírica por el espacio y 
también por el tiempo. Prueba de ello es ese “corazón en calma” del poema 6 que pertenece al pasado, a la 
pasión superada. “La canción desesperada” parece un adiós a esa mujer fantasmagórica, es el adiós de un 
adolescente enamorado a la mujer de humo. 

• La tristeza. El sentimiento más determinante, igual que el del amor, es la tristeza. La tristeza de los 
protagonistas o de los ambientes en que se sitúan es preponderante en todo el libro y se convierte en pura 
melancolía cuando se trata de rememorar el amor perdido.  

• La naturaleza. Neruda consistentemente evoca sentimientos usando como símbolos el mar y la costa, el 
viento, los bosques, árboles y hojas, y el firmamento crepuscular o nocturno sobre el paisaje.  

• El cuerpo humano. El poeta hace énfasis en las emociones despertadas por los ojos y los labios, sobre 
todo cuando está hablando de la amada. También alaba el cuerpo íntimo de la amada y hace alusiones 
explícitas al acto sexual con ella, lo cual causó mucha controversia al ser publicada la obra.  

El propio poeta señaló que Veinte poemas de amor y una canción desesperada es el resultado 
consciente de sustituir la ambición poética y la gran elocuencia que trataba de abarcar los misterios del hombre 
y el universo por un nuevo modo de hacer poesía. Neruda afirma que este poemario lo había escrito “buscando 
mis más sencillos rasgos, mi propio mundo armónico”. El vocabulario es en general sencillo, aunque pertenece 
al dominio de la lengua literaria convencional desde el romanticismo y el modernismo.  

En esta obra, se dan cita dos conceptos métricos diferentes. Por un lado hay un núcleo importante de 
poemas que responden a una métrica regular en los que destaca el uso del verso alejandrino (poemas 1, 3, 4, 
6, por ejemplo). En otros poemas encontramos que esta tendencia a la regularidad es rota con gran libertad por 
el poeta (poemas 14 o 18, por ejemplo).  

Neruda consiguió con el libro un ideal de comunicación con el lector, sin por ello renunciar a una 
elaboración compleja y exigente que tiene presente tanto los valores de la inmediata tradición como los nuevos 
aspectos de la poesía contemporánea que en el momento de su escritura estaban apareciendo. La influencia de 
la poesía de Neruda se puede percibir claramente en los autores de la llamada Generación del 27 española.  A 
pesar de que dichos autores ya tenían su personalidad poética formada, Neruda influyó en la evolución de la 
poesía de los poetas españoles que conoció durante su residencia en España: Alberti, Cernuda. Posteriormente 
influiría también de una manera clara en la poesía de Miguel Hernández. 



Dpto. Lengua castellana y Literatura  
IES Vicente Medina 

 

30 
 

Crónica de una muerte anunciada, de Gabriel García Márquez 

Contexto histórico 
 
En la década de los 60, un grupo de escritores hispanoamericanos, la llamada generación del boom, obtiene 

un reconocimiento sin precedentes más allá de sus fronteras lingüísticas; reconocimiento que pronto se 
extendería a los de la generación anterior y a los más jóvenes. El principal artífice de ese éxito fue el colombiano 
Gabriel García Márquez. 
 

Autor 

Gabriel García Márquez nació en 1928 en Aracataca, en una pequeña aldea situada cercana a la costa del 
mar Caribe, lugar que toma de referencia para la redacción de esta obra. En sus años más jóvenes, Gabriel 
García Márquez comenzó a asociarse a un círculo literario llamado “el grupo de Barranquilla”, y bajo su 
influencia él comenzó a leer el trabajo de Hemingway, Joyce, Woolf, y Faulkner. Él también emprendió un 
estudio de las obras clásicas y encontró una enorme inspiración en la obra de Sófocles. Periodista, cuentista 
y novelista, alcanzó la fama tras la publicación en 1967 de Cien años de soledad. Otras obras memorables 
son: El coronel no tiene quien le escriba, El otoño del patriarca, El amor en los tiempos del cólera y varias 
colecciones de cuentos magistrales. En 1982 recibió el Premio Nobel de Literatura.  

La obra 

Crónica de una muerte anunciada, novela corta publicada en 1981, es una de las obras más conocidas y 
apreciadas de García Márquez. Su éxito ha sido y sigue siendo muy notable. Para el autor, su novela representó 
un acercamiento entre lo periodístico y lo narrativo, y una aproximación a la novela policíaca. La historia contada 
se inspira en un suceso real, ocurrido en 1951 y relacionado con su familia. De este suceso el autor tomó la 
trama central (un asesinato por motivos de honor), los protagonistas, el escenario y las circunstancias, 
alterándolo narrativamente, pero sin descuidar nunca los datos y las precisiones obligadas en toda crónica 
periodística. La novela está concebida como un reportaje novelado en el que el narrador, muchos años después 
del suceso, erigido en cronista e investigador de unos hechos que vivió muy de cerca pero que no llegó a 
presenciar, reconstruye minuciosamente la historia, sin ocultar en ningún momento su desenlace, que anuncia 
desde el propio título. 

a) Argumento y personajes. En un pequeño pueblo, cercano a la costa caribe y prácticamente aislado, se 
casan Bayardo San Román, rico y recién llegado, y Ángela Vicario. Tras celebrar su boda, los recién casados se 
retiran a su nueva casa, después de lo cual Bayardo descubre que su esposa no es virgen. Cuando lo descubre, 
devuelve a Ángela Vicario a la casa de sus padres donde la madre de la chica le da una paliza. Ángela culpa de 
lo sucedido a Santiago Nasar, joven y querido vecino del pueblo. Los hermanos Pedro y Pablo Vicario, obligados 
por la defensa del honor familiar, anuncian a la mayoría del pueblo que matarían a Santiago Nasar, quien 
curiosamente no se entera, sino minutos antes de morir, de las intenciones de los hermanos. Éstos, después de 
considerarlo en varias ocasiones, acaban matándolo en la puerta de su casa, a la vista de la gente, que no hizo 
o no pudo hacer nada para evitarlo. Años después, Ángela Vicario estaría escribiéndole cada día a Bayardo, 
primero formalmente, después con cartas de joven enamorada y, finalmente, fingiendo enfermedades. Así pues, 
Bayardo San Román vuelve diecisiete años después, claramente desmejorado y con toda la correspondencia 
sin abrir. En cuanto a los personajes, destaca su gran número debido a que, al ser un pueblo pequeño, todos 
directa o indirectamente en él tuvieron participación o mención en la historia. Hay un gran número de personajes 
enmarcados en los hechos, característica renuente en las obras de Gabriel García Márquez. Esto permite a la 
historia dotarse de las múltiples perspectivas, de los diversos testimonios y de juicios de valor que nutren la 
trama.  
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b) Temas. Podemos destacar cinco temas principales en la obra: soledad, muerte, violencia, crítica de las 
convenciones sociales derivadas del concepto de honor y fatalismo. La soledad en la obra entronca con sus 
novelas anteriores. Los personajes viven una radical soledad que proviene de la falta de comunicación entre 
ellos y que conduce a la muerte de Santiago Nasar. Sin comunicación hay una imposibilidad de acceder al 
conocimiento de la verdad, que es uno de los aspectos de la novela que más llaman la atención, ya que deja sin 
aclarar un aspecto fundamental de la historia: cómo no se evitó el asesinato de Santiago Nasar. La presencia de 
la muerte en la obra se puede constatar desde el propio título. La muerte persigue al protagonista, Santiago 
Nasar, quien, paradójicamente, será ajeno a ello hasta un instante antes de la consumación de su propio 
asesinato. En la obra hay una denuncia clara de la violencia, una violencia física que tendrán que ejercer los 
asesinos, quienes resultarán acosados por las convenciones sociales. Pero se trata también de una violencia 
presente en la vida cotidiana: el machismo de la sociedad hispanoamericana, el sentimiento irreprimible de 
venganza obligado por un cruel código de honor. Hay aquí una crítica evidente del funcionamiento de esta 
sociedad primaria. La fatalidad es una constante también en la novela y en la obra del autor. Todo el pueblo 
sabe que se va a producir un asesinato y no lo desea, pero multitud de circunstancias de aunarán para 
favorecerlo. 

c) Técnica narrativa. La novela comienza con un elemento llamativo elegido como eje: la muerte del 
protagonista, que queda desvedada en el primer capítulo. A partir de ahí, los cuatro capítulos restantes completan 
el hecho desde distintos ángulos, a modo de crónica investigadora, llevada a cabo unos veintisiete años después 
del suceso, por un amigo del muerto que se erige en narrador omnisciente. La novela se presenta, pues, como 
la reconstrucción de una historia: un narrador en tercera persona y testigo de algunos hechos asume la función 
de investigador para reconstruir la historia mediante informes, cartas, testimonios diversos y su memoria (pues 
él mismo estuvo en el pueblo el día de la boda). De este carácter real y verídico viene el nombre de crónica. El 
punto de vista desde el que se narra la historia es cambiante, hay multi-perspectivismo, en tanto que la visión de 
los hechos se presenta no sólo desde el punto de vista del narrador, sino también de los demás personajes 
(protagonistas y testigos de los hechos). El narrador presenta, como ya hemos mencionado, la historia dividida 
en cinco partes (cada una de las cuales desarrolla temas concretos y gira alrededor de los diferentes 
protagonistas) alterando la ordenación de los hechos y su ordenación temporal. El tiempo fluye de forma alineal, 
circular y caótico a través de anticipaciones, retrocesos, reiteraciones, superposiciones, elipsis, etc. El lector 
asiste a un juego continuo entre vaguedad / precisión en los detalles confiere una mayor complejidad a la obra. 
El resultado es una especie de “rompecabezas”. La obra funciona con una estructura prácticamente cerrada al 
englobar entre el primer y último capítulo los antecedentes (boda de los esposos, preparativo del asesinato por 
parte de los gemelos…) y las consecuencias del asesinato tomado como eje (juicio de los asesinos, desenlace 
de la historia de amor entre los esposos, Bayardo San Román y Ángela Vicario…). El quinto capítulo describe la 
muerte de Santiago Nasar. La obra se configura así como un todo perfecto, con la estructura de una novela 
policiaca. El mérito del autor radica en conseguir mantener al lector interesado en una obra cuya clave es la 
anticipación. 

d) Estilo narrativo. En la novela se oscila entre el uso de la lengua oral, en un registro coloquial o familiar, y 
el uso de la lengua escrita, en un registro culto-literario, con fuerte retoricismo y con matices de ironía, humor, 
fantasía y sensualismo. Su prosa escueta, precisa y pegada al terreno logra envolver de credibilidad lo 
exageradamente increíble, inventando una tensión narrativa donde ya no hay argumento, volviendo del revés el 
tiempo para que revele sus verdades, dejando una duda en el aire que acabará por destruir a los protagonistas 
de este drama. 

e) Importancia e influencia. Muchos estudiosos y autores literarios elogian el estilo y la creatividad de García 
Márquez, entre ellos, por ejemplo, el propio Pablo Neruda. Nadie puede negar que García Márquez ha ayudado 
a rejuvenecer, reformular y recontextualizar la literatura y la crítica en Colombia y en el resto de América Latina. 
Esta novela, alejada de los rasgos del realismo mágico (sólo podemos apreciarlo en la forma en que el olor de 
Santiago Nasar permaneció en los gemelos Vicario días después de muerto), cuya figura más representativa es 
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García Márquez, es una novela rápida, que sigue paso a paso, casi cronométricamente, los sucesos, con una 
gran riqueza en la caracterización de los personajes y de ambiente parecido al del resto de su producción; lo 
mismo que el lenguaje, tal vez menos barroco que en ocasiones anteriores. Esta obra del nobel colombiano es 
un claro ejemplo de la madurez y categoría de su autor, y supone hoy por hoy un nuevo cauce expresivo, una 
nueva forma de captar una realidad en la que Gabriel García Márquez parecía haber tocado fondo después de 
sus grandes novelas.   
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