EL ROMANCERO

Origen del nombre-

Se llama romance a:

1.  Toda lengua derivada del latín.

2.  Aquellas obras que se traducen del latín al vulgar.

3.  En el s. XV se designaba con este nombre a un tipo de poesía, como puede leerse en los “Viajes” de Pedro Tafur: “...le cantaba romances castellanos en su laud...”  También aparecen en “el diálogo de la lengua” de Juan Valdés s. XVI: “...pienso que los llama romances porque son muy castos en su romance...”

En resumen podemos decir que esta palabra tiene un doble significado: el de poema en general y el de lengua vulgar.

Historia del Romancero:

En el s. XVI aparece la palabra “romancero” que significa colección de romances, y para esas fechas aparecen dos títulos “El romancero General” y “El romancero hispánico” (los dos son lo mismo).

También se llamaba romancero a la persona que cantaba romances ante los demás.

Los romances son poemas orales, cantados y tradicionales.

Aparecen en textos escritos porque los estudiosos lo recogieron, aunque iba en contra de la naturaleza de los romances.

El hecho de que sean orales hace difícil su estudio, ya que nos llegan versiones diferentes de cada uno de ellos, no hay un texto fijo, tiene multitud de variantes. Lo que persiste en todos ellos es el argumento, el tema; lo que no se mantiene es la forma de decirlo.

El rasgo común de todos los romances es la métrica, ésta permite distinguirlos con mucha facilidad. Son poemas de extensión libre o tiradas, los versos son siempre de 8 sílabas, siempre mantienen rima asonante en los pares, y siempre carecen de rima los impares.

Otro rasgo común en todos ellos es el fragmentarismo.

Podemos encontrar otros tipos de romance, menos frecuentes, según la métrica:

a.  El romancillo, que tiene 6 sílabas.

b.  El endecha que tiene 7 sílabas y es más común.

c.  El romance heroico, que tiene 11 sílabas y es propio del Romanticismo,

d.  Los modernistas presentan el romance agrupado en estrofas de 4 versos (se rompe el sentido de tirada)

Temas de los romances:

· Bíblicos: se basan en asuntos del antiguo y nuevo Testamento, son muy escasos los que tratan el tema de la Virgen María o el niño Jesús, estos se cultivarían dentro de los villancicos.

· Clásicos: se centran en hechos trágicos de la época grecolatina, por ej.: la Guerra de Troya, el incendio de Roma...

· Épicos: coinciden con los cantares de Gesta, pero los romances son más novelescos que aquéllos, interesa la aventura. Dentro de estos podemos encontrar:

. Los de tema nacional: abarcan un período desde la pérdida de España por los árabes en el 711, el Romance del rey Rodrigo, hasta las aventuras del Cid. Un bloque importante de estos son los dedicados a la independencia de Castilla. Lo histórico sólo está en el fondo, interesa la traición, el asesinato, el orgullo de la familia, por ej. cantan el valor y la fidelidad del Cid, pero lo importante es el carácter orgulloso de éste. Son patrióticos.

. Los de tema carolingio, son personajes y hechos relacionados con el emperador Carlo Magno, es mucho más interesante la anécdota que el hecho histórico. Los personajes son más apasionados que los hispánicos.



. Los de tema bretón, de poco éxito.

· Históricos y noticieros. No se relacionan directamente con los cantares épicos, sino con los sucesos históricos, es posible que surgieran en el momento en que sucede el hecho histórico. Esta forma ha perdurado casi hasta nuestros días (en los años 60 todavía se vendían en los mercados romances con sucesos). Los temas fundamentales eran:

. los sucesos entre cristianos que son los más antiguos, en éstos los personajes eran cristianos del s. SIV aprox. La mayoría son historias cruentas de traición y muerte.

. Sucesos entre moros y cristianos o romances fronterizos y moriscos, tratan la relación no siempre negativa entre moros y cristianos, muchos en la frontera de Granada. (morofilia: simpatía o amor hacia los moros), se destaca mucho su valor y el apego al reino de Granada.

Los moriscos son una derivación de los fronterizos, no tienen base histórica ni función informativa, son de mera diversión, en ellos el moro es noble, galán, de altos sentimientos, dejaron de cultivarse cuando los expulsaron en 1511.

· Novelescos y líricos. La base histórica es mínima y lo interesante es la anécdota y la expresión de los sentimientos. Algunos de los históricos pueden situarse en éste grupo, como “El romance del Rey Don Rodrigo”. Hay algunos inventados y otros procedentes de leyendas y cuentos populares. Estos han llegado de forma muy fragmentaria.

Tipos de romances según la estructura:

1.  Romances-cuento- Presentan una historia completa con antecedente, nudo y desenlace, la extensión es variada pero amplia, por ej.: “Cata Francia Montesinos”.

2.  Romances-escena- Se presenta un solo momento de la historia que generalmente es el momento clave. No hay referencia a elementos externos. Se ofrece el hecho al oyente como si se realizara en el presente (presente histórico). La concentración del relato es máxima (menos versos). Puede ser narrado en 3ª persona y a veces hay diálogo entre los personajes. La característica más original es el fragmentarismo que puede ser inicial (el romance empieza in media res) o bien al final (deja al oyente en suspense, éste debe imaginarlo), como el “Romance del Conde Arnaldos”.

Si nos atenemos a la lengua, podemos decir que en los romances aparecen una serie de fórmulas que lo caracterizan, de manera que facilitan su memorización (estos romances podían ser muy largos y los juglares los recitaban a veces improvisando, lo que les servía para mantener la historia eran estas fórmulas). Estas pueden ser:

a.  Fórmulas que introducen la narración.

b.  Fórmulas que introducen el diálogo (“..allí habló... bien oiréis lo que dirá...)

c.  Fórmulas de acción.

d.  Fórmulas que aluden al tiempo (...la mañana de San Juan...)

e.  Fórmulas de saludo.

f.  Fórmulas de maldición.

g.  Epítetos aplicados a personajes, siempre se repite el mismo para cada personaje.

h.  Fórmulas de actualización. Para llamar la atención del oyente.

Origen del Romance:

· Según los críticos románticos, no tenían tiempo, su origen era natural y remoto ya que es manifestación del pueblo. Imposible hacer una cronología. Lo atribuyen a un origen sobrenatural, creación natural espontánea para cantar sus sentimientos y hazañas. El romancero sería anterior al Cantar de Gesta, el arte de los juglares había adulterado lo que era el romancero.

· Foulché-Delbosc dice que la fecha estaría próxima al inicio de la literatura, es decir finales del XIV y principios del XV.

· Menéndez Pidal cree que los más antiguos serían los de tipo novelesco y los únicos que se pueden fechar son los histórico-novelescos. Dice que los más antiguos datarían del s. XIII, los del Cid. Los romances derivaban de los Cantares de Gesta estropeados por el pueblo. En el s. XII-XIII el juglar en la plaza del pueblo cantaba hazañas, en los s. XIV-XV cantaban pero buscando que siguiera el interés del público pero sin conseguirlo y que por eso lo novelaban más. El público pedía, no el romance entero, sino sólo fragmentos. Así nacen los actuales romances, los escritos, es la zona del poema que interesa.

· Otros críticos actuales no están de acuerdo con esto y dicen que el romance hay que considerarlo como poesía y no como simple relato de noticias, relacionan el romance con el villancico, se trataba de unir lo épico a la cultura clerical y a la lírica popular. También es partidario de esta teoría Karl Vossler, que dice que recrean el pasado épico intensificando los elementos líricos. Según Leo Spitzer se trataba de evocar los valores humanos siempre.

· La teoría individualista dice que surgió de un autor individual, Menéndez Pidal crea la teoría del autor-legión, que dice que muchos autores crearían el romance tras una noticia.

ROMANCE DE LAS QUEJAS DE DOÑA LAMBRA

Es un fragmento épico, con un lenguaje bastante antiguo, casi sin evolucionar, está desgajado de las Gestas de los Infantes de Lara.

En el primer verso encontramos una fórmula que nos sitúa la acción, sería claramente un añadido del cantar épico, además en el s. XVI este romance coexistía con otro idéntico que empezaba en : “...mal me quieren en Castilla...”, es decir, que faltaban los dos primeros versos.

Menéndez Pidal dice que el primer verso es una fórmula manifestación de “estilo intuitivo” ya que se intuye que captará la atención del público. Es una fórmula típica de la tradición oral, que presenta los hechos como si ocurrieran ante las personas que escuchan, para eso utiliza el pret. imperf. que presenta un aspecto imperfectivo, inacabado.

El romance empieza en primera persona, el personaje parece dirigirse a nosostros, nos hace participar de ella como si fueramos testigos.

El primer romance contaría las bodas de Doña Lambra de Bureba con Ruy Velázquez  a la que asisten los Infantes de Lara o Salas, sobrinos de ésta. Durante la boda el criado de Dª Lambra le tira al padre de los Infantes arrojándole una palangana llena de sangre, los Infantes van a por él, pero éste se esconde debajo de las faldas de Dª Lambra. los Infantes los sacan y lo matan y derraman la sangre sobre el vestido de su tía, ésta quiere vengarse de ellos. El agravio fue pequeño pero se levantó una gran discordia, Rodrigo Velázquez instigado por Dª Lambra envía a su criado D. Gonzalo Guztios y a los 7 Infantes de Lara a Córdoba con una carta en arábigo, para que ellos no la entiendan, en la que manda a Almanzor, su destinatario que mate a los Infantes.

La afrenta de Barvadillo se situaría después de las bodas de Doña Lambra.

Este romance debía ser muy famoso ya que los hijos de Dª Sancha, los Infantes,salen otra vez en “El Buscón”.

El verso “...que me cortaría las faldas” se refiere a una costumbre en la Edad Media de imponer este castigo a las “rameras”, aparece en otras obras como el “romance del Cid” o “El Quijote”.

“...cevarían sus halcones”, es otro castigo, ya que los halcones sirven para cazar y si se ceban ya no son útiles. Además los halcones y las palomas son símbolos sexuales.

El “tornarse mora”, significa una amenaza grave de salir de la fe cristiana a la mora.

La “telilla” se refiere a la venganza o trampa preparada, es una metáfora muy usada.

La rima es asonante en los pares, pero hay que tener en cuenta que aparece en estos versos una “e paragógica” que debe añadirse al leer: “heredad = heredade”, de esta forma contabilizamos 8 sílabas y la rima es “a-e”. Esta “e paragógica” se añade en aquellos versos que terminan en consonante.

Este romance se publicó en el “Cancionero sin año” en Amberes, lo editó martín Nucio hacia 1547, antes había aparecido en un pliego suelto que fue anterior a 1540 (es uno de los primeros romances) fue reimpreso en la silva de varios romances y por último en el cancionero de 1550, va unido a otro romance que se llama “A Calatrava la vieja”, es difícil saber cuál es el original. 

Es un fragmento épico casi sin evolucionar, de comienzo “in media res” o “ex abrupto”, no sabemos quién habla, no se sabe quién es el “yo”, sigue un verso introductorio con el lugar de Barvadillo que hasta el verso que dice “allí oiréis” no sitúa la acción en él, ni tampoco presenta a los personajes: Rodrigo y Lambra.

Se ve claro que este fragmento procedía de la 1ª Crónica General, es decir que nos remontaríamos al s. XIII.

No se especifica en el romance cuál será la venganza.

La utilización de los halcones y el palomar, nos da datos de la clase social de los protagonistas ya que sólo podían tener palomar los hijos dalgo y en los monasterios.

Hay gran cantidad de arcaísmos: gela, vos, las terminaciones verbales calledes, digades. esto quiere decir que el romance está tomado de un texto muy antiguo y aunque en 1547 ya no se utilizan estos arcaísmos se copiaron, es decir, está copiado de un escrito y no recogido de la tradición oral.

Hay otro romance “Las bodas de Dª Lambra” y éste sería un fragmento. Fue unos de los romances más repetidos, en la corte de Carlos V se conocía ya que se encuentra alguno de sus versos en Mateo Alemán, Lope de Vega, Cervantes, e incluso también podemos encontrarlo en el Romance del Cid (Dª Jimena hace con el Cid lo mismo que Dª Lambra hace con sus sobrinos).

ROMANCE Nº 2

ROMANCE DEL LLANTO DE GONZALO GUSTOS

Léxico dudoso:

asaz: mucho, bastante

carillo: compañero

alférez: el que lleva la bandera

gran caballero esforzado: el que tenía para tirar las lanzas, es decir, el más fuerte.

lasamente: tristemente

Ruy Gómez: aparece el nombre dos veces pero se trata de dos personas diferentes.

cuidoso: preocupado.

El argumento es la continuación del romance nº 1.

Destaca la rima en la que vuelve a aparecer la “e” paragógica, por ejemplo “cebrián” lo hace rimar con “sangre”, está claro que la rima es “a e”. Esto ocurre siempre que sea aguda (debía pronunciarse muy suavemente).

Este romance procede del romance de los Infantes de Lara.

Podemos situarlo en el tiempo “víspera de Sant Cebrián”, si San Cebrián es el 13 de Septiembre, se refiere al 12.

Menéndez Pidal dice que las virtudes que el padre va loando en cada uno de sus hijos es la relación de las cualidades que debe tener un caballero. Sería el ideal de la perfección caballeresca. Dice que es mejor para entender las virtudes de aquella época, leer este romance que otras obras más densas.

Recoge el lamento ya en el cantar de gesta, pero más abreviado, es el sistema de la condensación. El original está en la Crónica General y de ahí se toma para elaborar el cantar de gesta y el romance, en el primer  caso con la amplificatio y en el segundo con la condensación, en este último lo que más interesa es la frase sugeridora y elimina las frases explícitas.

Del verso 101 al 112 es un añadido posterior culto que está colocado para dar entrada a la explicación de la venganza de Mudarra. Estos versos rompen la estructura, es más lógico que acabe con las lágrimas.

Menéndez Pidal dice que la razón de la condensación se debe al gusto del público, de aquí nace el estilo épico-lírico.

La manera de condensarlo es a través de los siguientes puntos:

1.  Se abandona la narración amplia por la breve.

2.  El cantar descubre las circunstancias de los hechos mientras que el romance se fija solo en lo esencial.

3.  Se pasa de la descripción objetiva a la subjetiva.

4.  El romance intensifica lo dramático (signos de admiración...) mientras que el cantar intensifica lo narrativo.

5.  El cantar sigue un esquema lógico en la exposición de los hechos, mientras que el romance ofrece una visión intuitiva de los mismos. La poesía del cantar épico es más austera y descriptiva, el romance es más humanizado más dramático, por eso escoge de los cantares los momentos de mayor conflicto.

ROMANCE DE LA TRAICIÓN DE VELLIDO DOLFOS

Historia del rey Don Sancho

Fernando I fue el fundador del reino de Castilla y tuvo 5 hijos, a su muerte quiso repartir su reino entre los cinco:

1.  A Sancho, el mayor, le dio Castilla.

2.  A Alfonso VI le dio León.

3.  A García, Galicia.

4.  A Urraca, Zamora.

5.  A Elvira, Toro.

Don Sancho no aceptó esta herencia y lo quiso todo. El Cid le aconsejó que la aceptara, pero él se negó, así que el Cid tuvo que acatar lo que dijo su señor y fue a reunir todos los territorios.

El primer vencido fue García, que pasó años en la cárcel de León, después alfonso que fue desterrado a la corte del rey Alimarón de Toledo. Después a Elvira, y cuando sólo quedaba la plaza de Zamora, y estaba apunto de tomarla don Sancho fue asesinado por un traidor Vellido Dolfos. Bíblicamente don Sancho es un hijo rebelde.

Es importante en este romance los distintos puntos de vista del narrador.

Primero aparece impersonal, no sabemos quién es, alguien llama “rey don Sancho...” esto es además una fórmula para llamar la atención, el apóstrofe es una manera de actualizar para mostrar los hechos que ocurrieron ante un público y hacerlo partícipe de ellos. El sistema de repetición sirve para lo mismo, además es una fórmula ideal para ser cantada.

Hay fragmentarismo, no tiene principio ni final, las palabras finales son silenciadas, en el momento preciso. El comienzo es “in media res”.

Tarda en aparecer el nombre del traidor, verso 5, esto sirve para la intriga. Entonces viene una enumeración “cuatro...”.

a destacar el paralelismo entre los versos 9-10: tensión, gritos.

Vemos que toda la intriga está condensada en 20 versos. Es un romance histórico. El final está abierto. 

Es una serie de versos octosílabos que riman los pares en asonante en “i o”.
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ROMANCE DEL REY RODRIGRO Y LA PÉRDIDA DE ESPAÑA

Romance compuesto durante la segunda mitad del s. XV (lirismo muy lujoso), es posible que fuera tomado de una novela de Pedro del Corral “Crónica sarracina o crónica del rey Rodrigo”. Este tema era ya muy popular en 1502.

A destacar que en el comienzo aparecen los agüeros, aspecto muy típico, que preceden siempre a una catástrofe inminente, estos agüeros se relacionan con las señales del juicio final, siempre atemorizadoras, en este caso se ven materializadas en los gemidos de los peces, señal muy angustiosa, recogida de una larga tradición y que ya aparece en Gonzalo de Berceo. Este gemido se dirige a la conciencia de un rey pecador que está dormido (v. 6), y los peces son el último intento por despertarlo.

Se menciona a Cava, pero éste no era el verdadero nombre de su esposa, se llamaba Florinda, pero en este caso se toma el nombre de Cava, que para los árabes significa “mala mujer”. El estar durmiendo con la Cava es símbolo de que la traición ya está hecha.

Podemos observar como en los ocho primeros versos hay múltiples contrastes: mal tiempo-buen rey, vientos contrarios-peces gimiendo...

El rey es acusado de ocioso y sensual, desde el verso 9 hasta el 16 se va enumerando el pecado y el lujo a través de la descripción de la tienda, se hace un juicio negativo de la actitud del rey. El sueño es premonitorio de lo que va a pasar (la pérdida de España).

Apreciamos el contraste, también, entre el lujo en el que vive y los malos agüeros.

Aparece la figura de la fortuna, con la que dialoga el rey (diosa romana), aspecto muy curioso de este romance, así como también el hecho de que los dos últimos versos sirvan de enlace con otro romance.

La estructura sintáctica se va repitiendo durante todo el romance, que esta formado por versos octosílabos que riman en asonante “ia” los pares.

Leyenda de D. Rodrigo: D. Rodrigo es el último monarca godo que quedó prendado de la hija de D. Julián, a la cual raptó. D. Julián era como un gobernador de Ceuta, y al enterarse quiere vengarse y franquea a los musulmanes el paso de Africa a la Península, éstos derrotan a D. Rodrigo y pierde España. D. Rodrigo tras esto se retira a hacer penitencia a una caverna en compañía de un ermitaño donde acaba su vida.

Historia real: D. Rodrigo es elegido rey por los nobles godos, pero entre ellos tenía enemigos, estos son los que llaman a las tropas musulmanas para arrebatarle el trono, pero cuando ganan en el 711 en la batalla de Guadalete, no cumplen el pacto y no devuelven el trono sino que explotan el triunfo para expandir el Islam . (Este romance puede relacionarse con “la profecía del Tajo” de Fray Luís de León.

ROMANCE DEL SUEÑO DE DOÑA ALDA

Hay que añadir dos versos más al final:



“...Cuando tal oyó doña Alda



muerta en el suelo se cae.”

Se conserva en el Cancionero de 1550, aún hoy es muy tradicional entre los judíos (Tánger, Tetuán, Rodas).

Los dos últimos versos eran primitivos, se desgajarían de  la Chanson de Roland, en la que aparece la muerte de Doña Alda, en cambio en el romance no, da la impresión de que no se conocía el Cantar de Gesta, esto hace pensar que el romance no tendría nada que ver con aquel, en el romance aparece el sueño, los malos agüeros, la mal interpretación del sueño.

Es importante destacar que en este romance se empieza a desarrollar la “chanson de femme” (canción de dama), que en el romance se desarrolla en su plenitud. También dentro de este apartado es importante el tono fabulador de la mujeres que aparecen en hileras, siempre en números genéricos 300, 1000, 100 (en los romances siempre aparecen los mismos números).

Desde el verso 1 hasta el 14 observamos abundantes recursos anafóricos, acompañados de paralelismos morfológicos y sintácticos. Estos recursos se utilizan para una buena memorización.

Vemos como al final hay una economía, lo que Cortázar llama en “cómo hacer un cuento” el acelerato, ya que en toda la narración uno se puede deleitar, pero al final la historia debe acabar en pocas líneas.

Aparece el diálogo y elementos simbólicos del sueño, por ejemplo el vuelo del azor, que puede tener una interpretación positiva o negativa, en este caso la doncella se equivoca.

Es un romance que sugiere más que explica, por ejemplo durante toda la composición no se nos habla de cómo es doña alba, pero intuimos que es bella.

Los versos son octosílabos, de rima aguda y asonante en los pares en “a”, estos versos son de 7+1.

ROMANCE DE MELISENDA INSOMNE

Es el único romance en el que aparece este personaje. Melisenda es la hija del emperador Carlos (Carlo Magno), que en la épica francesa se llama Belissent, se toma el personaje pero la historia no tiene nada que ver.

Aparece como un tipo de mujer típico del romancero (mujer-pantera).

Aparece también el tópico del “carpe diem”, cosa que incita aún más la actitud de Melisenda. Su ansia amorosa le lleva incluso al asesinato.

Del verso 58 al 63 aparecen reminiscencias de la novela de caballerías, hay actos de encantamiento, además en estos libros a veces la dama o princesa acude a las habitaciones de los caballeros con encanterios y engaños. Melisenda conoce artes mágicas y engaña al conde, no se identifica como la hija del emperador, sino como una “morica”. En otras versiones (una que publica Menéndez Pidal) el engaño se mantiene hasta el amanecer, cuando el conde se da cuenta y quiere ser muerto por Carlo Magno, pero éste le perdona y hace que se case con ella.

Es un romance de final trunco, el lector debe llegar a él, los dos últimos versos, además, parecen extraños al resto del romance, ya que cambia el contexto por completo “a la sombra del laurel”, tienen un sentido simbólico, lleno de sugerencia.

El personaje de Airuelo procede de una gesta la de Aïol.

También existe una versión más corta y moralizante donde el alguacil persuade a Melisenda para que no vaya a ver al conde, y aquí se acaba.

La rima del poema es aguda con “e” paragógica, en “ae”. Hay bastantes anáforas (v.37.38, v.67,68) y también anadiplosis (v.23,24 “vieja, vieja”) y epanadiplosis (v.52 “miedo”).

Vocabulario: alcandora (vestido blanco, especie de camisa), brial (manto), poridad (guardarme el secreto), San Juan de Letran (basílica romana, es un dato arbitrario).

Se puede relacionar este romance con los Romances de Jerineldo.

ROMANCE DE MONTESINOS - CAP. XXIII DE EL QUIJOTE
Algunos apuntes: en el verso 25 aparece un subjuntivo por imperativo “tomes”, muy usual en el romancero. Aparece una concatenación más anáfora : “llamádesle Montesinos / Montesinos le llamad.

Es un romance lleno de elementos folklóricos: el destierro por calumnia de un enemigo, la mujer que da a luz en el campo, el nombre del hijo por el lugar donde ha nacido, el hijo que quiere vengar lo hecho a sus padres.

Este personaje, como comentaremos más adelante es mencionado en el Quijote, ya que Cervantes era un gran conocedor del Romancero.

Inicia el romance con una enumeración “cata..., junto a ésta aparecen una serie de despropósitos geográficos, Francia, París, Duero, esto se explica por la estilística, ya que al romance no le importa la realidad geográfico-histórica.

Este romance es de tradición francesa, que en este caso se españoliza. Se incluyó en los Cancioneros Romances y en la “Silva de varios romances” en 1582.

Tomillas es un héroe de novelas caballerescas, también citado por Cervantes.

El nombre de Bertrán es un nombre conocido en Francia, probablemente procedente de “Bertrandus” de la Chanson de Roland.

La rima es asonante en aguda en los pares.

Capítulo XXIII de El Quijote

Este capítulo se sitúa después de que el Quijote quiere visitar la cueva de Montesinos, próxima a las lagunas de Ruidera, allí consigue como guía a un primo, licenciado, que conoce el lugar, éste es un hombre pintoresco, ya que se entiende muy bien con D. Quijote. Cervantes lo llama “humanista” (siempre se había burlado de los eruditos ya que él no tenía ningún estudio), el primo escribe libros como “Metamorfoseos u Ovidio español” donde explica quién fue la Giralda, Sierra Morena..., también otro libro llamado “Suplimento a Virgilio” que explica el origen de muchos inventos, como el del catarro, narrando la historia del primer hombre que lo padeció. D. Quijote llega a la cueva y se introduce mediante una soga, al pasar media hora, el primo y Sancho tiran de la cuerda y lo sacan dormido, una vez despierto explica lo que ha visto en la cueva. Es un sueño lleno de fantasía caballeresca, inspirado en las “Sendas de Esplandián”, libro de caballerías de Rodríguez de Montalbo.

Resumen del Cap. XXIII:

D.  Quijote se encuentra en un maravilloso palacio, el de Montesinos, donde también se halla Durandarte (espada de Roldán), la cual convierte en caballero que aparece tendido en un sepulcro, a partir de ahí se presenta un cortejo de damas. Montesimos explica al Quijote que estos personajes estaban en aquel palacio encantados por Merlín y en espera de ser desencantados por D. Quijote. Después ve a 3 labradoras (Dulcinea y dos acompañantes), Dulcinea aparece igual que cuando se la describe Sancho, la mentira de Sancho es convertida en verdad por el Quijote. Ellas también estaban encantadas, una de las acompañantes le pide 6 reales para Dulcinea y D. Quijote se extraña pero le da 4 reales, que era lo único que tenía. Cuando lo explica el primo lo cree, pero Sancho cree que ha sido un sueño.

Aparecen una serie de elementos carolíngios y artúricos, al igual que en una serie de romances, como éste.

Lo nuevo en Cervantes es que le inventa un escudero a Durandarte, que es el río Guadiana, hace como una Metamorfosis de Ovidio y explica el origen de este río, así como de sus siete lagunas que son 7 hijas, esto le da un matiz mitológico. Todo ello unido a un constante humorismo, parodiando episodios de los libros de caballerías. Explicado todo con naturalidad.

A partir de aquí, el hecho de que Dulcinea esté encantada le servirá de elemento fundamental para el resto de la novela.

ROMANCE DE LA JURA DE SANTA GADEA

Al contrario de lo que aquí se lee, históricamente el Cid fue admitido en la corte del rey castellano y le confió diversos cometidos o misiones. Parece ser que el destierro real fue por un desfalco económico, ya que Rodrigo se quedó con el dinero de unos tributos de un rey moro de Sevilla.

Por tanto, todo lo que se muestra en este romance es novelesco.

La pena de destierro consistía en un castigo propio de la época. El rey podía expulsar de sus tierras a uno de sus vasallos por un período determinado de tiempo, ya que era el dueño absoluto. En el caso de que el desterrado fuera un rico hombre o infanzón (caso del Cid), podía llevarse, según la ley, a sus vasallos o amigos. al Cid le siguen trescientos caballos, por lo que era gente de cierta consideración social.

En este romance el destierro es por un tiempo determinado. En el Cantar, hasta que vuelva a ganarse la confianza del rey.

Este poema es interesante para ver la organización social de la época (contraposición de cómo eran los villanos y cómo los hijosdalgo).

Estratificación social en la Edad Media:

1-  Rey

2-  Nobles (ricos hombres, infanzones que acaban por llamarse hidalgos, hijos de algo que reciben tierras del rey a título personal o hereditario, porque en principio el rey es dueño de todas las tierras).

3-  Diferentes clases (villanos, bajo pueblo. Desempeñaban funciones serviles, aunque eran libres. Pero mal considerados. Todo en ellos estaba determinado (ver en romance la anáfora “no”).

La diferencia entre el Cantar y el Romance es clara, el único momento parecido es cuando sale de Vivar con los suyos (caballo= animal de guerra / mula= animal de paseo).

Procedimientos estilísticos:

Destaca la presencia del diálogo entre tres personajes: es directo (por tanto, muy maduro) y expresivo.

Hay contrastes epanadiplosis y anadiplosis (las repeticiones, en general, abundan).

Existe algún quiasmo y políptoton.

Métrica:

Versos de rima aguda.

ROMANCE DE DIEGO LAÍNEZ Y RODRIGO ANTE EL REY

Deriva, según Menéndez Pidal, de un Cantar de las mocedades de Rodrigo, desconocido.

Del joven Ruy se dice que es un caballero arrogante, seguro de sí mismo hasta la insolencia. Imagen que nada tiene que ver con el Poema de Mío Cid, en donde se nos presenta como un hombre mesurado, tranquilo, que piensa y reflexiona todas sus acciones.

vv. 15-20. Contraste entre la vestidura festiva de los hijosdalgo y la figura del Cid, amado y vestido de guerra. Insiste en la contraposición para prepararnos para lo que va a venir después. Al final todos se van como guerreros.

vv.21-42. Alusión a la muerte a manos del joven Rodrigo del conde Lozano, padre de Jimena (la que luego sería su esposa): no hay muestras de arrepentimiento, incluso se enfrenta a los presentes. 

vv.75-78.  Queda mercado el orgullo altanero de Rodrigo.Alude al conflicto entre el rey y los vasallos (luchas frecuentes en la EM ente rey y nobleza).

vv.81-86. Cambio en la actitud y aspecto de los caballeros. Así se logra un enigmático final, según M. Pidal, es el aspecto más interesante y original del romancero.

Según la historia, el rey don Fernando (padre de Alfonso, Sancho...), como apreciaba mucho a Rodrigo y reconocía su valía, le mandó llamar de nuevo, diciendo que no le castigaría, pues doña Jimena le perdonaba, y que debía acudir para hablar de cuestiones de honra que afectaban al rey y al reino. De esta forma vuelve don Rodrigo, llevando doscientas lanzas enhiestas. Quedó perdonado de doña Jimena. Y la que antes era su enemiga, se avino de muy buen corazón a la boda con él.

(Todos estos hechos y detalles quedan muy claros después de ver la película).

Este romance se reproduce en Cancionero de 1550 y en Silva I.

Lo que llama la atención aquí es que no habla de antecedentes, cosa que en otros lugares tendrá mucha importancia. Lo que interesa aquí es el enfrentamiento entre el Cid y el Rey, para ver las luchas entre vasallos y monarca (recordemos que existían dos tipos de nobles: los guerreros ,Diego Laínez, y los que se dedicaban a la corte: aquí la contraposición queda marcada).

Por último, decir que son 86 versos que riman en asonante A-O los pares.

ROMANCE DE ABENÁMAR

En el primer verso hay una exhortación repetitiva, común en los romances, es un apóstrofe que sirve como elemento introductor. Nos señala la presencia del moro Abenámar, es un comienzo solemne y abrupto, ya que no sabemos lo que sucedió antes.

Los cuatro primeros versos son muy conocidos.

Hilman analiza la sintaxis poética de este romance y dice que la doble mención del nombre orienta hacia una doble dirección : el moro debe oír su nombre y nosotros también, es una intervención para él y otra para nosotros.

Es un romance dialógico, sólo hay 4 versos que están en estilo narrativo (9-10 y 37-38) y éstos son realizados según  una fórmula muy utilizada.

El interlocutor es misterioso hasta el v. 37.

Empieza mencionando las señales, folklóricas, conocidas por todos.

Le llama moro de la morería, sabemos que es moro, aunque después nos aclara que es morisco, por lo tanto también cristiano.

Se le pide que diga la verdad, aquí se puede ver el tópico que existía de la falsedad de los moros, pero en su caso al ser mitad moro y mitad cristiano, sí que está obligado a decirla.

A destacar también la libertad, rasgo común, de los tiempos verbales: “altos son y relucían”, podemos pensar que utiliza estos dos tiempos para mencionar dos momentos de su vida, el presente y la niñez.

Del verso 25 al 36 aparece una descripción sobria a través de una enumeración, a pesar de esa parquedad la belleza de los lugares que menciona es extrema.

En el verso 39 aparece la personificación femenina de la ciudad codiciada, Granada, por el rey; esta personificación es típica de la tradición árabe. Esto hace sospechar que el autor fuera árabe.

Hay una versión de este romance en “Canción de romances” que es más larga pero inferior, completa la historia pero es falsa. La más conocida es esta versión que aparece en “Guerras civiles de Granada” de Pérez de la Hita.

Tema: Trata de la admiración que siente el rey don Juan ante la vista de Granada. Es un diálogo entre el monarca que solicita una descripción fiel de la ciudad y Abenámar, que tras rendirle pleitesía le refiere los monumentos de la ciudad. Admirado el rey ofrece a Granada el matrimonio, pero ella responde que ya está casada.

Es un romance fronterizo y muestra la difícil relación entre las tres culturas: la mora (Granada), la morisca (Abenámar) y la cristiana (el rey).

Aparecen varios motivos romanceros:

1.  v.3-4 nacimiento bajo señales naturales favorables, ambiente fantástico.

2.  v. 39-40. la ciudad mujer, origen árabe, aparece en los romances fronterizos y moriscos.

3.  v.43-44, el señor esposo, motivo árabe, se completa el drama amoroso, imposibilidad de conquista.

Los personajes: el Rey y Abenámar.

Se inicia el diálogo con una voz que desconocemos, es típico de los romances para crear espectación, ésta se dirige a Abenámar reconociendo su naturaleza mora. Esta voz se sitúa a distancia de Abenámar pero siente admiración por él (v.3-4). Ensalza su personalidad y le predispone a cumplir una orden v.7-8.

Nos imaginamos que es su superior, aunque sea un ser magnánimo. El misterio de quién es lo revela la respuesta de Abenámar, que no parece que esté supeditado a él, y que dice la verdad porque es hijo de cristiana (es un modelo de morisco, consecuente con la moral cristiana recibida). En los vv. 19-20 sabemos quién es el interlocutor, el “rey”, en él se muestra la representación de la civilización cristiana. Son dos civilizaciones distintas pero con una base común de entendimiento, el respeta y la moral. Todo el romance está presidido por la cortesía.

La verdad se explica en el verso 25 hasta el 37, donde empieza la descripción de Granada, codiciada por los reyes cristianos.

Abenámar rinde tributo a su origen moro citando el esplendor del mundo árabe.

A partir de aquí Abenámar desaparece y quedan solos D. Juan y Granada. El rey se dirige a Granada como si fuera una mujer y le pide que sea su esposo, llega a ofrecerle la riqueza de otras dos ciudades árabes (Córdoba y Sevilla que ya eran cristianas).

Granada alcanza vida propia y cortésmente lo rechaza porque está casada. El “casada soy” anula cualquier propósito, es ella quién aclara el nombre del rey “rey don Juan”. El poseedor de Granada es un moro que la quiere más que el cristiano.

Esto atrae mucho al monarca, pero acata los deseos de Granada, el final por lo tanto es dramático, el rey es el personaje más dramático ya que se ve obligado a mantener primero el poder y la magnanimidad ante Abenámar que lo trata como a un igual, a pesar de ser inferior, más tarde a través del diálogo vemos como se enamora de Granada, y muestra su deseo amoroso y finalmente es rechazado.

Abenámar tiene el problema de conciliar la fidelidad con el rey y su origen, es un hombre entre dos civilizaciones, es un personaje de “encrucijada”.

Granada también es un personaje dramático porque se enfrenta al requerimiento del monarca, se debate por su fidelidad al rey moro.

Estructura interna del contenido:

Hay 3 momentos:

1.  vv. 1-22: comienzo “in media res” sin antecedentes, centrando la escena a través del diálogo. No sabemos cómo son los personajes. Es una presentación distanciadora y estática, con muy pocos datos se desvela la identidad de abená,ar y del rey. Los personajes se realizan a través del diálogo, también el ambiente y la situación. el mundo árabe se define por unos versos de origen épico “moro de la morería”, es un epíteto. La actitud de Abenámar es de caballerosidad que se intensifica en el resto de versos. Estos versos representan la iluminación del escenario.

2.  vv.23-36: a la vista de la ciudad D. Juan interroga sus bellezas y Abenámar se las describe. Ambiente físico. Muestra la morería mencionada en el v. 2. La descripción es totalmente serena, pero orgullosa de granada, parece que mientras Abenámar va hablando, crece el amor del rey por Granada. El ambiente es brillante y la nobleza de Abenámar preside la escena que al final desaparece cuando ya ha cumplido su misión.

3.  vv.37-46: el ambiente de la morería descubierto con todo su esplendor se convierte en la figura de una mujer, es un clima de caballerosidad, él es galante y ella discreta, ambiente cortesano. Dramatismo en el momento más álgido. El abrupto final es consecuencia del fragmentarismo pero le da un sentido artístico, le da fuerza al quedar el final abierto.

Todo es dispuesto de una menor a una mayor intensidad, gradación ascendente: esbozo del ambiente/ concreción del lugar y presentación de la emoción que suscita/ desencadenante de un enfrentamiento pasional. Presenta una organización perfecta.

Recursos lingüísticos:

A.  Fórmulas:
a. v. 1 de actualización, llamada directa como si pudiéramos verlo.

b.  v. 2 “moro de la morería” epíteto que nos introduce en el ambiente.

c.  vv.9-10, 37-38 fórmulas de introducción al diálogo, no son originales. Es lo único que está en 3ª persona. El narrador hace partícipe al oyente y le anima a escuchar.

d.  El vocativo “Granada”, personifica a la ciudad y la sitúa en un ambiente irreal.

e.  Fórmula de actualización “casada soy” verbo en presente.

B.  Repeticiones de tipo fónico: 
aliteraciones: “abenamar, abenamar” de A, 

“moro de la morería “ de O. Todas estas repeticiones sirven para que queden en la memoria.

anáfora insistente de “que” vv.17-18, y de “la otra”, “los otros”...

aliteraciones semánticas v.15 “niño y muchacho”.

reiteración de “casada” para mostrar la firmeza. (para atenuar la negación utiliza la litote “no viuda” que equivale a “casada”).

Repeticiones sintácticas v.5-6: “Estaba la mar en calma (V-S-Atr)/la luna estaba crecida (S-V-Atr).

C.  V.29-32: dos oraciones unidas por la misma palabra, anadiplosis, y relación entre sus versos por tener los significados contrarios: 

“el moro que los labraba  
a


cien doblas.....


b



y el día.....


a



otras....


b

También se observa paralelismos en la enumeración de las bellezas de Granada:



El otro es Generalife

-entidad



........



-cualidad



El otro torres


-entidad



.......



-cualidad

Esto da una imagen reposada de la ciudad.

D.  Uso de los tiempos verbales- Las formas en presente sirven para marcar la identidad del personaje, al presente “nace” le sigue el imperativo “no debe”. En el diálogo de abenámar aparece el subjuntivo, el presente y el imperativo final. el pretérito imperfecto evita la brusquedad de la acción presente situándola en el pasado, refleja un tono de cortesía, por ejemplo en “relucían” el moro reprime su orgullo de moro. El pasado también es distanciados. Utiliza “si tu quisieres” por “si tú quieres”, oculta la pasión amoroso y el orgullo. Las formas de futuro “yo te la diré” “daréte en arras”. Todo esto demuestra que el castellano ya se encontraba bastante avanzado. La alternancia verba facilita el dramatismo de los personajes.

E.  Vocabulario: aparecen muchas palabras evocadoras, por ejemplo se utiliza Abenámar en lugar de “Abenamao” que era su verdadero nombre. En la descripción destacan la escasez de palabras para expresar la riqueza de la ciudad.

Interpretación:

Situado en el enclave de la Reconquista. Se ve cómo conviven 3 culturas, dos de ellas con una base mínima de convivencia, el respeto y la confianza mutua. Lo único que puede romper la armonía son los moros por su voluntad de independencia ante el ímpetu castellano de reconquista. En esta época la civilización cristiana reina sobre la árabe, ya que sólo les quedaba por conquistar Granada.

Historia:

Don Juan II de Castilla llega ante Granada acompañado del infante mor Abenamao, d. Juan había ofrecido a éste colocarlo en el trono nazarí, de Granada; la ciudad se rinde y Abenamao es reconocido rey de ella, la ciudad acepta, pero poco después será perdida.

Podemos ver como la historia es lo de menos, sólo es el punto de partida, esto es defendido por Leo Spitzer.

El final abierto da a entender que algún día podrá conquistarse Granada. 

ROMANCE DEL CONDE ARNALDOS

Esta es la versión corta, había una versión más larga en la que se explicaba toda la historia, ésta es mucho mejor, con final trunco que es símbolo de las ansias del saber del espíritu humano.

Algunas palabras:

v.10 “ejarcia”: jarcia o aparejo.

v.5 “falcón” en lugar de halcón, sentido de antigüedad al igual que las contracciones de los versos 15 y 18 “n’el” por “en el”, en este último quizás sea por exigencias métricas.

La mañana de San Juan puede tener varias interpretaciones, por un lado es una fórmula romanceril, pero por otro el día de San Juan puede ser el día del amor, o el día de la desgracia. Dice que el conde Arnaldos sale a cazar pero al final es cazado.

Todos los versos pares son de rima aguda u oxítona. La composición está concebida de manera que cada dos versos es una unidad, es decir, nos encontramos con una composición de 13 versos.

La versión más antigua se halla en un manuscrito de Londres, y es atribuida a JUan Rodriguez de Padrón. La versión que estudiamos está en el Cancionero sin año. Una de las gracias de esta versión es que no se aclara el contenido de esta “ventura”. Se presenta la ventura como un objeto de deseo pero no sabemos “quién” es ese objeto, al igual que se desconoce el “qué”. El anunciador anhela tener esta ventura.

La superioridad de esta versión se basa en que en la versión anterior, la más larga, tiene un carácter novelesco, mientras que aquí el carácter es totalmente emotivo y sin argumento.

Encontramos en el primer verso el verbo en subjuntivo “hubiese”, que expresa deseo.

La palabra “galera” es clave, es una palabra que aparece mucho en el romancero, sobre todo en el ciclo artúrico.

La “canción mágica” es otro elemento importante, al igual que el final misterioso.

A partir de unos símbolos podemos hacer múltiples interpretaciones del poema:

1.  Ventura.

2.  Galera.

3.  Canción.

4.  Ambigua respuesta.

Hart dice que este romance es una alegoría de la salvación del hombre que fiel a la llamada de Cristo muere en el seno de la iglesia, que es la galera.

Aguirre hace una interpretación amorosa. Dice que hay posibles connotaciones eróticas en los distintos motivos, la caza, la canción...

Spitzer ve una vinculación a un basto conjunto internacional de baladas cuyo tema es la atracción de personajes internacionales.

También puede relacionarse con el ámbito del otro mundo, del más allá, de la muerte. Todas las mitologías sitúan la muerte al otro lado del mar o del río (laguna Estigia), en este romance la circunstancia espacial es sobre las aguas del mar, que además destaca sobre la situación temporal. La galera es una nave misteriosa. El motivo de la caza es una premonición de un encuentro. dentro de este contexto la perspectiva del más allá es la que tiene más partidarios. La respuesta del marinero debe entenderse como una fórmula de seducción al igual que la propia canción mágica.

La respuesta del marinero lleva implícita la vida temporal y la vida del más allá, ya que le dice que si quiere oír la canción debe pasar a la otra orilla que es la muerte.

La magia de este canto tiene efectos sobrenaturales. El conde Arnaldos no puede oírla porque se encuentra al otro lado del río.

ROMANCE DEL PRISIONERO

Que por mayo era, por mayo,

cuando hace la calor,

cuando los trigos encañan

y están los campos en flor,

cuando canta la calandria

y responde el ruiseñor,

cuando los enamorados

van a servir al amor,

sino yo, triste, cuitado,

que vivo en esta prisión,

que ni sé cuándo es de día

ni cuándo las noches son,

sino por una avecilla

que me cantaba al albor.

Matómela un ballestero

déle Dios mal galardón.

Se conservan muchas versiones de este romance. El final es trunco en ésta. Hay versiones más largas que explican que el prisionero es liberado por el rey, explican además el aspecto del prisionero (por ejemplo la versión de 40 versos de el Cancionero de 1550). Esta versión es la del Cancionero sin año de 1547. Cuanto más concentrado sea el romance mejor. Las variantes de la versión corta son casi idénticas. Lo más interesante de las cortas es el canto alterno de la calandria o alondra y el ruiseñor. La alondra es la del canto mañanero mientras que el ruiseñor es el del canto vespertino. ambos se oyen como señales relacionadas con realidades vitales del hombre (en romeo y Julieta también aparecen, en la escena 5ª del acto III, en este fragmento la alondra es negativa ya que es la que indica el momento de separación de los amantes). Observamos también múltiples contrastes como el de la primavera y el amor con el prisionero, estos contrastes hacen más triste el romance. El prisionero puede ser real o simbólico, puede sentirse prisionero.

Menéndez Pidal afirma que el prisionero es uno de los romances cantados por los mozos en las rondas de primavera, con el añadido de unos versos al principio. Es importante las referencias al mes de mayo, después lo comentaremos.

· Tema: La mento de un hombre por su falta de libertad.

· Síntesis argumental: ambiente primaveral donde los seres viven alegremente, excepto un prisionero que se halla desesperado por la muerte de un avecilla que era su único contacto con esa naturaleza de la que no puede disgrutar. Es un romance lírico que expone un sentimiento (no cuenta una historia). No hay dramatización. Utiliza una especie de “locus amoenus”. El tópico de la primavera sirve para resaltar la tristeza del hombre y su falta de felicidad, es fundamental.

· Motivos folklóricos:

1.  Mes de mayo: la primera vez que aparece el mes de mayo es en el Libro de Alexandre, simboliza la alegría de vivir y sobre todo la renovación de la naturaleza sensual y fértil. Todas las criaturas despiertan al amor y al placer de los sentidos. Este motivo entronca con las fiestas florales en honor a la diosa Venus, las famosas “mayas”

2.  Las aves. En cualquier descripción primaveral se alude al colorido y al canto alegre de las aves en libertad. El ave más ligada al amor es el ruiseñor, elogiado por su figura elegante, huidiza y por su canto melodioso que representa la incitación al amor. Es también motivo pagano vinculado a la sensualidad de una naturaleza jovial. En “The prisioner of Chillon” de Lord Byron, encontramos el mismo motivo, las aves que producen melancolía.

· Motivos cortesanos:

a.  La prisión. Aguirre dice que responde al tópico cortesano de la cárcel de amor, simbolizaría el deseo sexual que le domina sabiendo que su satisfacción fuera del matrimonio es pecado. Motivo moralizante contra la libre satisfacción del amor.

b.  El avecilla consoladora. El ave como símbolo de la esperanza del hombre que sufre. Aguirre lo une a la idea de la música como consuelo de los amantes desgraciados.

· Personajes:

Se representan más los estados de ánimo que caracteres individuales.

· El prisionero se presenta a sí mismo describiendo su estado de ánimo (v.9-13), donde presenta su estado anímico y la situación que lo produce, así como su relación con el mundo exterior. Alude a un avecilla que le señala el inicio del día y manifiesta su mala voluntad hacia quien la mató. La aparición de la conjunción “sino” sugiere el contraste entre la naturaleza y el prisionero. Siempre importa lo que viene después de una conjunción “pero”, “sino”... lo anterior tiene menos importancia. La alegría de los seres en la naturaleza se contrapone a la tristeza de un solitario “yo”, más importante en el poema. Se entiende así mejor la angustia.

· El avecilla sirve para que la marginación del prisionero no sea total, aparece a partir del 2º “sino”, éste se refiere al contraste entre una situación de aislamiento y desorientación total y la presentación del consuelo. El lamento del prisionero se ha mitigado gracias al canto del ave que anuncia cuando asoma la luz del alba. El prisionero participa en el renacer diario. Podemos considerar que es consciente de su labor, v. 14, le trae algo de la bondad de la naturaleza.

· El ballestero es el que rompe el equilibrio entre el dolor y el consuelo. No se dice nada de este personaje, nos hace pensar en la fatalidad, una fuerza inesperada que se opone brutalmente a la inocencia del ave y la debilidad del prisionero. Se sugiere que sin la avecilla el prisionero es un hombre muerto. No tiene libertad ni física, ni mentalmente. El grito final es el punto de mayor angustia de la composición. 

Los personajes sólo han sido dibujados, nos queda el estado emocional. Este estado se consigue mediante la expresividad de los contrastes positivos como el prisionero y el ave y los contrastes negativos como el ave y el ballestero, tristeza, consuelo. No importa la historia sino el lirismo concentrado en el romance.

· Estructura interna:

1.  vv. 1-8- ambiente primaveral.

2.  vv. 9-14 - estado emocional prisionero.

3.  vv. 15-16 - desenlace trágico.

Hay tres núcleos importantes: 

a.  El mes de mayo. Dentro de este núcleo podemos distinguir los siguientes componentes o sustantivos: calor, trigo, flor, calandria, ruiseñor y amantes.

b.  La vida del prisionero (protagonista), sólo distingue el día y la noche por el canto del ave, son dos núcleos correlativos: prisionero-ave.

c.  La muerte del ave y la imprecación del prisionero. Este último núcleo es una relación consecutiva-causal.

El núcleo principal del poema se encuentra en los dos últimos versos, es decir, es el 3r núcleo, a este se subordinan los otros dos que sirven para explicarlo.

La relación entre el núcleo 1 y 2 es antitética. Frente a la alegría del mes de mayo, la vida triste del prisionero. el núcleo primero tiene una organización estructural abierta, aditiva y reiterativa, ya que podrían añadirse más datos a través de la conjunción “y”. Se integra como ejemplo de la felicidad del mes de mayo, y forma parte de la estructura total del poema (que es cerrada) es una estructura convergente hacia el desenlace.

La estructura lineal se rompe porque el final podría colocarse al principio, es una ordenación subjetiva y no lineal. El autor sitúa primero la primavera para que resalte la tristeza del prisionero, es una perfecta simetría de opuestos. Para ver esta claro debemos ver los verbos: en el primer verso “era”, 3ª persona que narra lo que sigue, es pasado y durativo implica al narrante en la narración. Las lamentaciones del prisionero se expresan en presente (vivo, sé). En los versos 13-14 la primera persona describe el suceso trágico utilizando el pasado “cantaba” y “matómela”. Todo esto justifica la estructura invertida. La enajenación física y mental del presente del prisionero se justifica porque el ave ha muerto. La estructura es quebrada como consecuencia del suceso pasado.

Esta estructura invertida hace posible la densidad lírica de los versos centrales y llena de sugerencias emocionales los versos finales.

· Análisis de la forma-

i.  Nivel fónico: aliteraciones nasales y velares en el verso 5. aliteraciones de vibrante en el verso 6. Repetición del fonema “i” en el v. 9, da sensación de agudeza. 

El ritmo del poema es trocaico, es decir, el acento cae siempre en la 7ª sílaba. Los pares son oxítonos (agudos) y los impares paroxítonos (llanos), los proparoxítonos son los esdrújulos. Este ritmo subraya en estos versos el tono emotivo y sentimental. En los romances líricos va mejor este ritmo, que contrasta por la ágil combinación de distintas clases de octosílabos. Da mayor musicalidad. Esto explica que lo hayan musicado tanto. Del verso 1 al 8 riman los pares en “or”, rima aguda y consonante ( a pesar de ser romance). En los núcleos 2-3 riman los pares en “on”, excepto en el v. 14 que rompe el esquema, pero que recuerda a la rima del primer núcleo, con la palabra “albor”, vuelve a la alegría del mes de mayo, en contraposición a la rima “on”: tristeza del prisionero. Hay pausas internas, por ejemplo en el verso 1: “que por mayo // era por mayo”, y en el v. 10 “sino yo triste, // cuitado”. El resto de versos son impausados. La pausa más fuerte está al final del v. 14. El octosílabo tiene siempre un tono alto, distinguimos los siguientes versos con tono descendente (los versos que tienen enunciado completo son descendentes), son todos los de rima aguda más el primer verso; el resto son de rima ascendente.

ii.  Nivel morfosintáctico. En el primer núcleo (vv.1-8) observamos un “que” absoluto inicial y la utilización del imperfecto que está en contraste con los presentes del resto del poema. El primer verso recordaba el comienzo de las narraciones de cuentos populares. Destacamos también la repetición del primer verso que sirve para marcar la importancia de este mes como elemento encuadrador de la acción, también enlaza esta composición con las famosas “mayas” o canciones castellanas. 

En el verso 2 aparece el prosaísmo de la impersonal, se rompe la frase “hace calor” con la determinación del artículo “la”, de claro sabor arcaico. 

El verso 3-4 guardan un claro paralelismo semántico, utiliza la expresión “está en flor” ya que es más expresivo que el adjetivo “florido”. 

En los versos 5-6 encontramos otro paralelismo. 

En los versos 7-8 se rompe la progresión de los elementos bellos de la naturaleza y pasa a una acción de goce y disfrute humano “servir”, verbo típico de la lírica cancioneril (en la popular utilizan el verbo “folgar”). a destacar el valor anafórico de “cuando”. 

Hay ausencia de adjetivos que supone la concentración de significado en los sustantivos y una clara renuncia de estos. 

La aliteración de verbos en presente actualiza y vivifica el valor de la belleza primaveral de la naturaleza. Frente al imperfecto del primer verso que sumerge el romance en la lejanía del pasado impreciso de las narraciones populares.

El segundo núcleo se inicia con la partícula adversativa “sino”, es importante porque sobre ella reposa la oposición entre la bella naturaleza y el amor y la tristeza del prisionero al que se califica con dos adjetivos, triste y cuitado (preocupado). Esto destaca sobre los pocos adjetivo de la primera parte. Estos motivos están explicados por dos oraciones introducidas por “que”, que tiene valor causal (generalmente el “que” después de coma tiene valor causal), es además anafórico.

“vivo” tiene valor durativo que le da más agudeza al sentimiento de angustia que sentimos por el estado del prisionero y a lo mismo contribuye la repetición de la partícula “ni” (vv. 11-12 paralelismo antitético día-noches), este paralelismo se rompe ya que “día” está en singular y “noches” en plural. Hay un claro hipérbaton en el v. 12, el hecho de que esté en plural es reiteración del sentimiento de angustia más asociada a la noche. En el v. 13 “avecilla” es un diminutivo con valor afectivo. en el v. 14 “que me...” hay un dativo de interés. El valor del imperfecto “cantaba” durativo que contrasta con el presente de angustia y soledad. La palabra “albor” o luz del alba, subraya más la negritud de la noche que la “alborada”.

En el tercer núcleo hay un hipérbaton en el verso 15, se presenta de modo brutal la acción prefectiva. esto ha originado toda la composición (todo el poema es hiperbático). Aparece otro dativo ético o de interés “matómela” en el verso 16, es un estallido de enfado, un grito de angustia. (Comparar con la novela “Doña Inés” de Azorín).

Apuntes sobre el ritmo en los versos:

· El ritmo trocaico es cuando el acento cae sólo en las sílabas impares (1-3-5-7), aunque no necesariamente debe estar en todas.

· El ritmo dactílico es el que tien el acento en la 1-4-7 sílaba.

· El rimto mixto, sílabas 2-4-7.

· El polirítmico mixto es el 2-5-7.

· Las sílabas anteriores al primer acento se dice que van en “anacursis”.

· El período de enlace empieza al final de la última sílaba acentuada y comprende la última y las primeras inacentuadas del verso siguiente.

· Cuando encontramos dos acentos seguidos se llama acento antirrítmico.

· Aspecto semántico. Prácticamente no hay adjetivos. Los sustantivos son concretos y primitivos, por lo que podemos decir que es un lenguaje sustantivo. No hay metáforas, imágenes, palabras polisémicas..., es una poesía concentrada. esto hace que adquiera fuerza emotiva y afectiva.

Primer núcleo: todas las palabras tienen relación semántica (mayo, calor, trigo, campos en flor, calandria, ruiseñor, enamorados, amor), todas ellas son circunstancias del “locus amoenus”.

Segundo núcleo: aquí aparecen dos adjetivos (triste y cuitado), además de los sustantivos “prisión, día, noche”, que crean las connotaciones de tristeza, soledad, angustia y enlazan con los dos versos finales.

Hay un paréntesis en los versos 13-14 a partir de los cuales viene el desenlace.

Es en resumen un vocabulario popular y tiene su origen en la lírica culta del s. XV, hay un doble sentido de las palabras con el amor cortés, donde el enamorado sufre (cuitado), hay un prisión de amor, “servir al amor”, y una espera de recompensa o galardón. Esto nos podría hacer pensar en una interpretación simbólica, una “cárcel de amor”.

Las palabras referidas a la naturaleza nos hablan de cosas elementales, calor, campos... o a signos de la renovación de la naturaleza, día, albor..., por contra las referidas al prisionero son de soledad, prisión, tristeza...

Podemos concluir que según el vocabulario el poema es un lamento del hombre aislado del placer natural.

· Recursos literarios.

Además de la repeticiones ya comentadas en el nivel fónico, encontramos repeticiones de la estructura sintáctica de los versos 2 a 7: adverbio temporal + verbo temporal + sustantivo, todo ello reforzado con la anáfora “cuando” y con la armonía imitativa o repetición de sonidos.

En el verso 9 ha repetición semántica de sinónimos “triste”, 2cuitado”.

En los versos 10-11-14 hay una anáfora de “que” y de nuevo repite “cuándo” en medio del verso 12.

También hay cierto paralelismo antonímico en los versos 11-12.

Repetición de la anáfora “ni”.

La trabazón interna de los primeros versos realza la belleza y armonía del mes de mayo y por oposición está la situación del prisionero.

· Uso de los tiempos verbales.


“era”- imperfecto narrativo, sitúa la escena en una clave de narración tradicional, referida a un tiempo remoto.


“hace, encañan, está, cantan, responde, van a servir” verbos en presente todos referidos al mes de mayo.


El presenta también hace referencia a la situación del prisionero, de esta manera se construyen dos acciones simultáneas y opuestas.


“cantaba”, “mató”- dos acciones en pasado, una larga y durativa y la otra breve e instantánea. Esta diferencia de aspectos marca el antes y el después de la muerte del avecilla. antes y despueés del estado de ánimo del prisionero.


“dele”- imperativo, irrumpe bruscamente para volver al presente y manifestarnos la rabia e impotencia que ha sentido el prisionero.


Los saltos del presente al pasado nos hacen testigos de la situación del prisionero.

· Valoración final.


La función es estética y poética como en toda poesía, pero domina también la función emotiva que provoca un sentimiento de incomodidad, así como una sensación de injusticia.


La función referencial es mínima (no sabemos nada del prisionero), lo fundamental es expresar una intensa emoción, hacernos partícipes de ella.


Teniendo en cuenta los motivos cortesanos, el vocabulario, podemos decir que se trata de un hombre debatiéndose entre la inclinación natural a los valores terrenales y su creencia en los valores religiosos (tensión espiritual s. XV). El tópico del amor cortés sería una representación del conflicto entre el deseo y la razón con el agravante de que la razón (Iglesia) excluía toda satisfacción fuera del matrimonio. El prisionero sería una víctima de la crisis moral del s. XV.

Hay una cantidad de versiones porque es un drama que atañe al nombre de final de la Edad Media.

Podemos comparar este romance con “doña Inés” de Azorín donde también aparece el canto de la calandria y el ruiseñor.

ROMANCE DE LA GENTIL DAMA Y EL RUSTICO PASTOR


Es una pastorela o serranilla pero al revés.

En las serranillas, ella es la pastora y es el caballero el que le pide relaciones, entonces se daban tres posibilidades: aceptaba, no aceptaba o lo dejaba en suspenso.

Es uno de los romances más antiguos que se difundieron con mayor rapidez. Se conserva una versión en 1421 en mallorquín, y en ésta convierten al pastor en un escudero cortés. Hay más versiones en la poesía sefardí.

La sensualidad de esta composición es clara, ya en el verso 3 aparecen los pies descalzos que en una clara insinuación erótica.

El hecho de que sea un romance antiguo nos lo hace ver también la rima aguda en “e”, además el diálogo es presentado por un narrador.

En cuanto a los recursos literarios encontramos bastantes anáforas desde el verso 17 en adelante, paralelismos del v. 12 al 15.

Una de las cosas más importantes de este romance es la autodescripción del cuerpo de la dama, del v. 25 al 38.

Spitzer encuentra en la seducción de la dama un recuerdo de las serranillas al estilo cortesano (la dama con los pies descalzos y sus atractivas prendas parece que participe del hechizo de los seres naturales a los cuales se resiste el hombre civilizado) se trataría del triunfo de la civilización sobre las fuerzas indómitas y malas de la naturaleza, representadas por la gentil dama.

También encontramos versiones en villancico lo que nos hace pensar más en una interpretación religiosa., “el villano vil”.

Palabras: “rosel” es rosal, “esparver” es gavilán.

ROMANCE DE FONTEFRIDA

Es un romance cortesano y trovadoresco, además de una pastorela.

Aparecen muchos elementos tradicionales y populares:


El motivo de la tórtola como símbolo de la lealtad amorosa.


El ruiseñor (procedente del mito: Filomela y Procne hijas de Padión. Tereo se casó con Procne y violó a Filomela, para que ésta no dijera nada le cortó la lengua y las manos. Ella quedó embarazada y se lo contó a través de unos lienzos a su hermana, antes de que consumaran la venganza contra Tereo, los dioses las transformaron a Filomela en ruiseñor y a Procne en golondrina, a Tereo lo convirtieron en abutarda, pájaro  poco apreciado,. a partir de aquí se considera el canto del ruiseñor como tristeza de amor). Shakespeare en una de sus obras hace que Padión cuando nace el hijo de Filomela, cocine un pastel de carne con éste y se lo dé a comer a Tereo.


La fuente simboliza la vida y la fecundidad.

El final brusco adquiere gran carga simbólica.

Este romance apareció por primera vez en el Cancionero General de 1511 y versiones anteriores a 1550 existen otras tres.

Menéndez Pidal piensa que se trata de un trozo de narración mucho más largo y que el acortamiento se debería al fragmentarismo.

Asensio no está de acuerdo, en su estudio le parece que el romance está completo y el autor lo que hace es una combinación armoniosa con tres motivos de diversa índole: la tórtola, tomada del Physiologus o Naturalista, el ruiseñor de origen donjuanesco aparece en todas las canciones amorosas muy divulgado en Francia, y la fontefrida, arcaísmo, símbolo de la lírica popular que se funde con los otros dos.

El poema enaltece la castidad de la viuda que fiel a su marido rechazaría al ruiseñor.

En el s. IV aparece el libro Physiologus, es una especie de bestiario, donde explica los símbolos de los diferentes animales y plantas. En este la tórtola es un ave viuda siempre fiel hasta la muerte. este libro fue estudiado por la clerecía medieval  que lo utilizaba para sus sermones y de esta manera pasaría a los poetas cortesanos.

Cabe destacar las propiedades que según el romance tiene la tórtola: no se quiere posar sobre rama verde (placer corporal), ni sobre el agua clara (símbolo de la fecundidad).

El capítulo referido a la tórtola del Naturalista debió ser compuesto por un hereje de la secta de los “encratitas” que se distinguen por no admitir la ruptura de la unión conyugal, ni  siquiera después de la muerte de uno de los esposos.

El poema se contenta con enaltecer la casta viudedad, no plnatea la licitud de un segundo matrimonio.

Vemos combinar los tres motivos pero siguiendo la línea de la pastorela más bien que otro género de la disputa entre animales tan propio de la E. Media.

En la “Carmina Cantabrigiense” (carmihna= canto y jardines) de 1050 escrito en estrofas sáficas, oponían el júbilo del ruiseñor al gemido de la tórtola, también está en la poesía culta.

el romance no sigue los derroteros cultos y si la pastorela que se inicia siempre con una descripción de la naturaleza, a continuación se puntualiza el siempre el lugar de encuentro y se hace la caracterización de la pastora, en este caso la tórtola. Después el caminante solicita a la pastora y ésta acostumbra a decir que no, haciendo destacar su castidad. Podría compararse esta pastorela con una serranilla.

El poeta se basó en algo culto para hacer algo popular.

Esta pastorela se parece a la de tipo provenzal, ya que en éstas el papel más airoso lo tiene la dama y no el galán.

La parte más retórica estaría en el preámbulo paisajista, que aquí está muy logrado: aparece una apóstrofe + redoble +anáfora.

Después de este preámbulo donde se hace un retrato de la pastora, se sustituye por la enumeración de las propiedades de la tórtola. El ruiseñor aparece bastante esfumado, se dice poco de él, quien lleva la voz cantante es la tórtola.

Esta versión es la de Tapia, considerada la mejor. Retiene la glorificación de la viudez eterna y afea el 2º matrimonio como traición al primer marido.

Sitúa en primer término a los hijos (alegría del hogar) se refiere a la posibilidad de formar una familia.

Dramatiza las propiedades de la tórtola, la réplica es inmediata sin posibilidad de contra.

La carga emotiva se concentraría en el dolor de la tórtola, no admite consuelo, (fondo religioso).

La violencia con que rechaza los placeres de la vida es más larga 14 versos, frente a los dos del ruiseñor.

En estos 14 versos hay paralelismos, subrayados por una triple anáfora, vv. 15-17-19, oposición entre los octosílabos pares e impares v. 17-18, “no quiero porque no haya”..

En los versos 13-14-15-16 hay un amontonamiento de sinónimos reiterados con leves modificaciones.

Desde el v. 19 en adelante hay un clara alegoría evocadora de resonancias biblicas, episodio de las tentaciones del diablo.

Los dos octosílabos finales son una dicotomía mujer-amiga.

Lo que tienen en común todas las versiones son los versos iniciales, esto demuestra que se conservaron en la memoria de la gente. Así como también  la respuesta de la tórtola que son versos simétricos fáciles de memorizar e incluso para el canto.

La métrica es octosilábica con rima aguda asonantada en “o”.

No tiene forma estrófica pero recuerda bastante a las canciones de corte trovadoresco.

Asunto y estructura-

A nivel superficial, de una manera fabulesca una tórtola y un ruiseñor sostienen un encontrado diálogo. El ruiseñor pretende los amores de la tórtola mientras que ella lo rechaza.

La lectura simbólica: el ruiseñor encarnaría la tradición medieval las tendencias frívolas y donjuanescas.. Tendría un temperamento enamoradizo pero inconstante. Es la voz del mundo florido y renaciente. La tórtola que incluso en la creencia popular de hoy representa el amor profundo. Habría una correspondencia entre religión y naturaleza.

M.  Bataillon lo estudia, y ve que se encuentra presente en el Cántico Espiritual de San JUan de la Cruz. El no posarse en campo verde y agua clara son símbolos del placer que quiere evitar la tórtola. Fontefrida es el eco de la fuente fecundadora, sería el principio de renovación.

Asensio: “la sugestión erótica de la fuente se debe, no a que sea lugar de enamorados, sino, sobre todo a símbolos elementales de la humanidad.” “Tenemos casi completa la constelación de los signos de mayo: los prados en flor, los ruiseñores, la fuente fría. Falta apenas el amor nuevo o renovado. Este nuevo amor era la órbita en que gravitaba la “maya”, vocablo que también designa en la canción de mayo el rito de la fecundidad.”

Estructura del texto:


Es una estructura analizante, desarrollo de una idea o motivo inicial en diversas partes.


Hay una primera parte en que se describe el escenario donde tiene lugatr el episodio y se nos presenta a unos de los personajes de la historia, la tórtola que ha perdido a su esposo. Fuerza del inicio, típico del romance que lo hace duplicando un elemento.


En la segunda parte introduce al ruiseñor, personificación del amor alegre, irreflexivo al cual la tórtola se veía empujada por el entorno primaveral y se adopta un diálogo directo característico del romancero.


El poema se organiza entorno a oposición global, el placer y su repulsa a causa de un sentimiento de fidelidad.


Antítesis. las aves hallan consuelo y la tórtola lo rehuye.

Conclusión: vemos casi todos los ejemplos:

· En cuanto a la temática y ambiente es una canción de mayo.

· En cuanto a la forma es un pastorela (la pastora y el caballero).

· En cuanto a lo que es realmente es un romance.

Podríamos decir que es un poema híbrido.

ROMANCE DE NERON Y EL INCENDIO DE ROMA

Personajes:

· Tarpeya: roca desde donde Nerón veía como se incendiaba Roma.

· Caballo rotundo: circo máximo de Roma.

· Júpiter: padre de los dioses.

· apolo: dios del sol ,de las musas...

· Mecenas: noble romano protector de Virgilio...

· Claudio: emperador de Roma del año 41 al 54, hermano de Germánico.

· Tiberio: “

· Séneca: preceptor de Nerón, filósofo cordobés, murió cortándose las venas por orden de Nerón.

· Doriforio: nombre común, o soldado del emperador.

· Claudia augusta: hija de Nerón y Popea.

· Mesalina: emperatriz romana 3ª esposa de Nerón famosa por su vida licenciosa y sus intrigas políticas.

· Popea: casada, Nerón hace que se divorcie para casarse con ella, después la hace matar, aunque dice que es la esposa que más ha amado.

· Agripina: hija de Germánico, madre de Nerón.. Se casó con Claudio e hizo que adoptara a Nerón para que le sucediera como emperador. Nerón la asesinó.

· Antonia: hija de Marco Antonio, abuela de Nerón.

· Lépida: tía postiza de Nerón.

· Aulo Plauco: gobernador de Gran Bretaña en tiempos de Nerón, Conspirador de Pirón contra Nerón.

· Rufino: poeta, autor.

· Británico: hijo de Claudio y hermanastro de Nerón.

· Druso: hijo de Claudio y Agripina, hermano de Nerón, conspiró contra él en la Conspiración de Pisón.

Algunas palabras:

“tallería”: esculpidos con arte.

“lazos”: frisos con ornamentos florales.

“carnesos y osarios”: lugar donde se guardaban los huesos de los muertos.

“cénico traje”: traje de comediante.

“decantaba”: cantaba.

Los cuatro primeros versos son los más conocidos. Ya en la Celestina, cuando Calixto, triste, le pide a su criado Sempronio que le cante una triste canción, éste reproduce los cuatro primeros versos.

En algunas versiones el primer verso se sustituye por “Marinero de Tarpea”, gracias a la incultura popular.

Hasta el verso 48 es la descripción de una situación trágica.

Del verso 21 al 30 se dedica al llanto de las personas.

Del verso 31 al 48 a la destrucción de la ciudad y su riqueza.

A partir del verso 48 hay un cambio y aparecen algunos notas irónicas a la hora de relacionar a los personajes cercanos al emperador. En esta última parte nos muestra los conocimientos que tenía el autor sobre Roma, datos todos sacados del historiados Sueton. Esta parte es la menos prosaica y de menor calidad.

en los dos últimos versos se repite como estribillo lo dicho en los cuatro primeros. Es un romance encuadrado. El dato de que fuera conocido por el autor de la Celestina, demuestra que era antiguo, lo datamos de finales del XIV o principios del XV.

