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			NOTA INTRODUCTORIA 




			 




			El presente volumen de la colección Austral Educación ha sido editado para cualquier tipo de lector, pero pensando de manera especial en el que está en edad de formación. 




			La colección incorpora en sus títulos una edición realizada por un especialista en la obra, para ayudar al estudiante —y también al profesor— a conseguir una lectura profunda, a hacerle reflexionar sobre todo aquello que el texto nos aporta, pero que quizá no resultaría del todo evidente en una primera aproximación. Así, Austral Educación integra, además de la obra, un Estudio preliminar en el que, de manera didáctica y amena, se reúne todo el conocimiento que hasta hoy se tiene de esta, gracias a los diversos estudios ya publicados. El lector obtendrá conocimiento sobre el autor y claves interpretativas de la obra a través de sus aspectos más importantes: el argumento, el tiempo, los personajes, etcétera, si hablamos de un texto de narrativa o de teatro, o bien las particularidades formales y retóricas, en el caso de la poesía. 




			Asimismo, al final del libro, hallaremos un apartado didáctico con materiales que le ayudarán a profundizar en el texto. El primero consta de Propuestas de trabajo que, además de reflexión, le darán la posibilidad de interrelacionar la obra con otras del mismo autor o del mismo período; un apartado que podríamos definir como intensificador de la lectura, ya que de manera sencilla pero efectiva le acercará a aspectos esenciales de la obra. 




			Resultarán de gran utilidad los Textos complementarios, en los que encontraremos fragmentos del mismo autor o escritos que se refieran a este y/o a su obra, que contribuirán sin duda a una mejor contextualización. El apartado Comentarios de texto será muy útil como propuesta de lectura y de interpretación por parte del editor de la obra. En la parte final, una Bibliografía actualizada incluirá los estudios esenciales para la ampliación de conocimiento sobre la obra y, por tanto, no tendrá una voluntad de exhaustividad, sino de orientación. Y como añadido, en aquellos textos que lo precisen dada su complejidad o antigüedad, un Glosario facilitará la lectura y la comprensión del texto. 




			El romántico Don Juan Tenorio se estrenó por primera vez en 1844, y llegó a ser el drama más representado del siglo XIX. El desenlace de la versión de Zorrilla se aleja de la versión barroca, pues en vez de castigar al impío, mujeriego y cínico protagonista, el autor le concede la salvación cristiana. Además de tratarse de la más popular figuración del mito donjuanesco, la obra posee una gran carga emotiva y un sabor popular, que sigue gustando y conmoviendo generación tras generación. 
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				Cuando me creáis más muerto 




				retemblaré en vuestras manos 




				[...]. 




				Cuando vibres todo entero, 




				soy yo, lector, que en ti vibro. 




				 




				MIGUEL DE UNAMUNO, 




				Cancionero. Diario poético, 1953 




			




			 




			Las diversiones sociales del siglo XIX giraban en torno al teatro, que no solo se representaba en los escenarios al uso, también en otros espacios públicos —jardines, parques o calles— y en locales privados: liceos, ateneos o casas particulares (Rubio, 2003: 1803). Los cambios sociales favorecieron la creciente ampliación del público, que cada vez pedía espectáculos más diversos. Una de las obras que gozó, y sigue gozando de mayor popularidad y éxito es la que tienes entre las manos, el Don Juan Tenorio. Como sabrás, es una tradición muy arraigada en nuestro país su representación durante la festividad de Todos los Santos, el 1 de noviembre. Así, gracias a los empresarios, guionistas, directores y actores teatrales y, por supuesto, a los lectores y al público espectador, el héroe romántico cobra nueva vida año tras año, vibrando de nuevo también su creador, don José Zorrilla. 




			El libro que acabas de abrir no solo va a descubrirte un drama romántico, también te dará a conocer a la más popular figuración del mito universal del burlador, cínico y mujeriego Don Juan. Para deleitarte y disfrutar su lectura es conveniente adentrarte primero en su época, conocer la apasionante peripecia vital de su autor, y atender a los aspectos literarios más relevantes de esta pieza teatral. 




			 




			
1. EL CONTEXTO SOCIAL, HISTÓRICO Y LITERARIO 




			 




			Los movimientos literarios están estrechamente vinculados a los acontecimientos históricos en los que surgen y se desarrollan. En el plano político, el siglo XIX español se enmarca en dos episodios bélicos: la guerra de la Independencia y el llamado «desastre del 98». La guerra de la Independencia (1808-1814) fue la resistencia armada del pueblo español contra el intento de Napoleón de imponer a su hermano José como rey de España en sustitución de los Borbones. Los Fusilamientos de la Moncloa, inmortalizados por Francisco de Goya en 1814, reflejan la dramática resistencia popular madrileña frente a las tropas napoleónicas. 




			Estos acontecimientos llevaron a un vacío en el poder que favoreció la quiebra de la monarquía absoluta —sustituida por una monarquía parlamentaria— y el inicio del fin del Antiguo Régimen, que se manifestó políticamente en la Constitución de Cádiz (1812), «La Pepa» —promulgada el 19 de marzo, día de San José—, una referencia clave para el liberalismo posterior. Pero dicha constitución fue derogada por Fernando VII (1814-1833) —conocido como el «Rey Felón», por «traidor», pues reinó seis años desde un rígido absolutismo que implicó la derogación de la constitución anterior. A este período le sucedió un período liberal de tres años, gracias al levantamiento de Riego (1820), que se cerró con la intervención de la Santa Alianza europea. En 1833 accedió al trono Isabel II, un reinado marcado por las guerras carlistas —de las que darán cuenta nuestros escritores—, y será derrocada por la revolución de 1868 —«La Gloriosa»—, que originó el advenimiento de la I República. La Restauración monárquica en 1874, con la subida al trono de Alfonso XII, parecía que iba a traer un clima más pacífico, pero no solo no logró dar soluciones, sino que desembocó en la pérdida de las últimas colonias españolas en América. 




			En el terreno literario, el siglo XIX engloba dos grandes movimientos: el Romanticismo y el realismo-naturalismo. La obra de Zorrilla se enmarca en el primero, y en un tiempo que marca el inicio de la historia contemporánea y las grandes transformaciones surgidas de la Revolución francesa de 1789. 




			«¿Románticos somos...? ¿Quién que es, no es romántico?» Esta pregunta lanzaba el poeta nicaragüense Rubén Darío en El canto errante (1907). Con ella, además de extender el concepto de romanticismo más allá de los límites cronológicos establecidos, sugería que todo ser humano, por el mero hecho de serlo, entrañaba un componente romántico. Ahora bien: ¿qué es ser romántico? 




			El Romanticismo es un movimiento cultural y político que se desarrolla en la primera mitad del siglo XIX y que se extiende por Europa y América. Además de tener unas manifestaciones históricas y culturales distintas en cada país, constituye también una nueva sensibilidad y una nueva forma de entender el mundo. No obstante, se había gestado ya en el último tercio del siglo XVIII, con el llamado prerromanticismo dieciochesco, que reacciona contra la preceptiva neoclásica, así como en la confianza en la Ilustración. La Ilustración fue un movimiento que puso a la razón y el progreso científico en el centro de sus aspiraciones, pero no pudo solucionar todos los problemas humanos, al no atender a sus pasiones, sentimientos, fantasías, ideales, emociones, y a su deseo de poder expresarlos sin cortapisas. A finales del XVIII, los ilustrados habían intentado poner los cimientos de una ideología basada en el progreso material, la libertad individual y el predominio de la razón, base del liberalismo que dominará el siglo posterior. De ahí que la libertad, el individualismo y la rebelión, tanto en el arte como en la política, sean las grandes consignas románticas. 




			Un claro antecedente en España de la estética romántica fueron las Noches lúgubres (1798), de José Cadalso (1741-1782), que, sin ser la obra más apreciada del autor gaditano, logró una fama extraordinaria en los años de pleno Romanticismo. Cadalso anticipó en ella algunos de los rasgos románticos más importantes: el gusto por la nocturnidad, lo sepulcral o lo macabro, la subjetividad en la expresión de los sentimientos, la relación entre el dolor cósmico y el dolor individual del protagonista, la idealización de la amada, la presencia de lo fantasmagórico, la fatalidad, la intensa dramatización del yo lírico —con un estilo retórico y grandilocuente—, el desesperado anhelo del suicidio (que perpetrará el Werther de Goethe, héroe romántico por excelencia del Romanticismo europeo), la presencia de una naturaleza en perfecta analogía con los estados de ánimo del personaje, etcétera. 




			El Romanticismo tuvo su apogeo en España en torno a 1835 y 1850. En este período es cuando Larra, Espronceda, Martínez de la Rosa y el duque de Rivas darán a luz sus mejores obras. En 1834, se publicó el prólogo de Alcalá Galiano a El moro expósito del duque de Rivas, considerado un manifiesto de la estética romántica. En décadas anteriores había triunfado en Alemania —donde tuvo su origen— y en Inglaterra en los primeros años del XIX. Desde una óptica simplificadora se ha tendido a dividir el Romanticismo español en conservador (basado en la vuelta a las tradiciones, el fervor por lo medieval y las épocas remotas y la religiosidad) y liberal (determinado por las consecuencias de la represión absolutista de Fernando VII en contra de algunos escritores que tuvieron que exiliarse). 




			Los temas habituales del Romanticismo literario fueron la melancolía o el hastío (el «fastidio universal» anticipado por el lírico dieciochesco Juan Meléndez Valdés, concepto trasladable al moderno spleen de Charles Baudelaire), la exaltación, la rebelión frente a las normas sociales, el amor pasional, los temas legendarios, exóticos y situados en tiempos y espacios remotos (el Lejano Oriente, Arabia, los países nórdicos), así como la historia nacional y las tradiciones autóctonas. Este último rasgo respondía, en buena medida, a la reacción ante la invasión napoleónica, pero también a una estética que gustaba de lo típico y lo pintoresco. En cuanto a los sentimientos, predominaron la virilidad, el temor, la gallardía y la disidencia. Los ambientes preferidos fueron los nocturnos, los lugares solitarios y pavorosos (cementerios o iglesias abandonadas), y el marco de una naturaleza desapacible, agreste, en constante movimiento, acorde al estado anímico de unos personajes atormentados. 




			Podemos establecer como fechas y obras clave de inicio y declive del drama romántico las siguientes: en 1834, con el estreno de La conjuración de Venencia, de Francisco Martínez de la Rosa; 1836, fundamental por la puesta en escena, Don Álvaro o la fuerza del sino, paradigma del teatro romántico; y 1849, Traidor, inconfeso y mártir, de José Zorrilla. 




			Aunque no existe una tipología del drama romántico, pues «hasta el año 1837 predomina un planteamiento legendario de la temática histórica, cercano en ocasiones a la tradición (El Trovador, Abén Humeya, Los amantes de Teruel)» (Ribao, 2003: 12), a partir de los años cuarenta empezarán a surgir voces que pedirán un cambio en la escena española, y ese cambio será el que caracterizará a la dramaturgia romántica. Entre las características principales del drama romántico deben destacarse: a) el rechazo de las unidades de tiempo, lugar y acción en el teatro, ya propuestas por Lope de Vega en su comedia nueva, que habían sido recuperadas con el neoclasicismo; b) la mezcla de lo trágico y lo cómico (como en el Barroco); c) nuevas posibilidades en la división del drama (oscila entre 3, 4 y 5, y suelen recibir el nombre de jornadas, retomando también la tradición del siglo XVIII); d) se generaliza la polimetría, es decir, la escritura en versos de diferentes medidas o la mezcla de la prosa y el verso, como puede verse en el Don Álvaro; e) los temas legendarios, caballerescos o de historia nacional, con un fondo dramático y la proliferación de escenas nocturnas, tenebrosas, con duelos y suicidios; f) el retorno a la Edad Media y la revalorización de dramas del Siglo de Oro; g) la búsqueda de provocar un determinado efecto —concepto clave de la espectacularidad romántica—, de conmover e impresionar al público espectador, más que de adoctrinar; h) el protagonismo de un héroe romántico gallardo, a veces cínico, marcado por un destino extraño y misterioso que provoca una serie de infortunios, y de una heroína romántica que suele encarnar el sacrificio individual en pro de un bien superior; i) la innovación en la puesta en escena con la inclusión de nuevos marcos como el bosque, el cementerio, el salón de baile o una capilla; j) el predominio de la desmesura, de los trágicos desenlaces y de personajes exaltados, dueños de pasiones violentas y de acciones irremediables. Predominan temas como la vivencia angustiosa del paso del tiempo, el conflicto del hombre consigo mismo o con la sociedad, el ansia de libertad o la imposibilidad de amar o ser amado (Ribao, 2003: 14). 




			 




			
2. UN BREVE RECORRIDO POR LA PERIPECIA VITAL Y LITERARIA DE JOSÉ ZORRILLA 




			 




			José Zorrilla fue un hombre longevo para su tiempo. Por los pocos retratos de los que disponemos, sabemos que fue un hombre delgado, de cuerpo pequeño y rostro pálido y alargado. Nació, sietemesino, en Valladolid, en febrero de 1817 y murió en Madrid, en 1893. Su madre se llamaba Nicomedes Moral, a la que el poeta recordó en sus versos como una figura enigmática y triste (Pardo Bazán, 1998: VIII). El padre, un magistrado tradicional, rígido y conservador, no llegó a entender ni a satisfacerle nunca el temperamento impulsivo y díscolo de su hijo, ni la irrefrenable vocación de este por las letras. Según afirma el propio poeta en sus memorias, «a los doce años» cometí «mi primer delito de escribir versos», leía a Walter Scott, a Fenimor Cooper y Chateaubriand, al mismo tiempo que organizaba veladas dramáticas en el Real Seminario de Nobles de Madrid y asistía a lecciones de drama con los actores del Teatro del Príncipe (Zorrilla, 1998: 18). El magistrado intentó en vano que nuestro futuro dramaturgo se interesara por las Leyes, y le envió a la Universidad de Toledo para cumplir esos estudios, pero «Toledo será otra ciudad presente en su obra y escenario obligado de muchas de sus leyendas. De noche leía a los románticos. Su tío [...] se sorprendió un día al verle leer las Orientales, de Victor Hugo» (Peña, 2012: 13). «Yo debía mi fama a mis inspiraciones románticas de Toledo», afirmará el propio escritor (Zorrilla, 1998: 34), pues la gótica catedral y los encantos de una ciudad antigua y llena de tradiciones no hacían sino excitar su tendencia a la imaginación y su gusto por lo legendario. Como era de esperar, en junio no aprobó las asignaturas del curso. El padre decidió enviarle a Valladolid, con la esperanza de que, bajo el control familiar y la inspección del rector de la universidad, se aplicaría finalmente a los estudios. Pero Zorrilla no pisó las aulas. Prefería deambular por la noche por parajes solitarios, por ruinas y cementerios, se dejó crecer el pelo y empezó a usar unas enormes lentes verdes (Bravo de la Varga, 2006: 30). 




			Ante las presiones paternas, decidió escapar, y consiguió llegar a Madrid. En la capital pasó incomodidades. Estuvo alojado en una modesta y helada buhardilla, malviviendo gracias a las colaboraciones que mandaba como dibujante y periodista satírico. Acudía con frecuencia a la Biblioteca Nacional, para estudiar y encontrarse con amigos, pero también para hallar abrigo y cobijo. En una de esas visitas, el 14 de febrero de 1837, recibió la trágica noticia: su admirado Mariano de Larra se había suicidado de un pistoletazo. El joven asistió al funeral luciendo largas melenas, un traje prestado, y un poema. Justo antes de que cerraran la caja del ataúd se le pidió que leyera los versos que había escrito la noche anterior. El poeta José Velarde recuerda ese momento con notable exaltación: 




			 




			Era la tarde del 15 de febrero de 1837. En el cementerio de la puerta de Fuencarral, un numeroso concurso se apiñaba en derredor de un joven desconocido, delgado, pálido, de larga cabellera y expresivos ojos, que, acongojado y convulso, leía, ante un féretro adornado con una corona de laurel, una sentida poesía. El concurso lo formaba todo el Madrid artístico; el féretro encerraba el cadáver de Larra; el poeta era Zorrilla [...]. España, al perder al más grande de sus críticos, encontró al más popular de sus poetas. (Zorrilla, 1998: 11) 




			 




			A partir de aquel momento, se le abrió el camino en el mundo literario y se inició su camino hacia la fama, empezó su vertiginosa carrera literaria. 




			Zorrilla pertenece a la «última generación romántica [...] educada en los gustos románticos y que reconoce en Larra y Espronceda a sus auténticos maestros» (Penas, 2003: 1920). Los críticos lo han enmarcado en el Romanticismo nacionalista y conservador, pues asimiló los modelos clásicos del Siglo de Oro: «su lenguaje, versificación y léxico nos trasladan al siglo XVII» (Rubio, 1983: 33). 




			En sus inicios literarios había escrito muchísima poesía: once tomos de versos, de los cuales las leyendas fueron lo más perdurable (A buen juez, mejor testigo, El capitán Montoya, Margarita la Tornera...), pues supo recoger con maestría los temas de la tradición popular, de los romances y dramas del Siglo de Oro, y de los «fragmentos históricos perpetuados en la memoria del pueblo, transmitidos de generación en generación y poetizados del pueblo» (Peña, 2012: 20). Fue, probablemente, el poeta más popular de todo el movimiento romántico. Una popularidad justificada, en parte, por las características de sus versos: sencillos, de rima fácil y, en consecuencia, de fácil comprensión y recordatorio, pero dotados de la capacidad de remover los sentimientos del lector. En sus versos no siguió el tono del desengaño vital ni de la rebelión política —tan típicos del Romanticismo—, pues optó por una línea conservadora y vitalista, aunque con una expresión dotada de la fuerza y la pasión propias de la época (Nieva, 2011: 40). En su obra poética cabe destacar el extenso poema inacabado, Granada, que consta de nueve libros y evidencia la poderosa influencia que el mundo musulmán ejerció sobre los románticos. 




			En 1837 aparece su primer drama, de poco valor: Vivir loco y morir más; al que siguieron dos imitaciones de obras del Siglo de Oro, de mayor calidad: Más vale llegar a tiempo que rondar un año y Ganar perdiendo. Pero la obra que le abre las puertas de los escenarios fue Juan Dándalo (1839), que escribió en colaboración con García Gutiérrez. Vendrán después algunas imitaciones del drama clásico (Cada cual con su razón o Lealtad de una mujer) y el éxito escénico de El zapatero y el rey (1840), un drama histórico protagonizado por un justiciero Pedro I de Castilla, que tendrá continuidad en una segunda parte que apareció al año siguiente. Se sucedieron entonces numerosas obras, como El puñal del godo, inspirada en la figura histórica de Don Rodrigo. En 1844, cuando tenía veintiséis años, estrenó su obra cumbre y más difundida, el Don Juan Tenorio, del que nos ocuparemos más adelante. El tema de esta obra reaparecerá en Traidor, inconfeso y mártir (1849), un drama de carácter más realista, más riguroso y cuidado que el anterior, con el que introdujo la alta comedia en la escena española (Bravo de la Varga, 2006: 203), con un gran éxito de representaciones. Este fue el drama favorito del propio autor, aunque nunca consiguió el aplauso y la popularidad del Don Juan (Peña, 2012: 19). Retrocedamos ahora a su viaje a Francia en 1846, concretamente a Burdeos y París. En esa estancia pudo conocer a algunos de los representantes del Romanticismo francés: Alexandre Dumas, George Sand, Alfred de Musset y Théophile Gautier. En 1848, el poeta se encuentra en un momento álgido de popularidad y es elegido miembro de la Real Academia Española, para ocupar la vacante de Alberto Lista, pero dejó pasar el plazo para aceptar y no llegó a ocupar el puesto hasta 1885, cuando fue elegido de nuevo, y leyó su discurso en verso en un solemne acto presidido por el rey Alfonso XII. 




			Estando en París, había recibido una dolorosa y recriminatoria carta de su padre: «Pepe, tu madre ha fallecido hoy a las tres de la madrugada; tú verás si te conviene venir a consolar a tu afligido padre», palabras que le llevaron a una profunda tristeza y al regreso a su tierra: «Aquella noche —recuerda en sus memorias— rompí mis contratos y retiré las palabras dadas a los editores franceses; y a la mañana siguiente, rompiendo con mi porvenir, emprendí mi vuelta a España y al paterno hogar, cuyas puertas me abría la muerte por la tumba del ser más querido de mi corazón» (Zorrilla, 1998: 142). En 1849, murió el padre, sin llamarle al pie de su lecho, como gesto de desaprobación definitiva. Escribe el poeta: «Después de la muerte de mi padre, mi cerebro se entenebró y no volví a tener rumbo ni a proponerme fin en el camino de la vida; viví al azar, esperando morir sin desear ni temer la muerte» (Zorrilla, 1998: 198). En 1839 había contraído matrimonio con una bella viuda llamada Florentina Matilde de O’Reilly, diecisiete años mayor que él, en quien probablemente buscó la protección maternal, pues ella le había cuidado durante una breve enfermedad. Lejos de encontrar la felicidad, ese matrimonio trajo una serie de desdichas. Ella era una mujer celosa e insegura que consiguió enfrentar al poeta con su familia y alejarle de los teatros, por miedo a que le sedujeran las jóvenes actrices. Ante esta situación, Zorrilla decidió salir al extranjero, a Francia y a México —mientras Florentina le seguía acusando de infidelidad y abandono—, y cuando el poeta pensó en un posible divorcio, su mujer murió, en 1865. En México fue nombrado director de los teatros del emperador Maximiliano, con quien había trabado amistad. Cuando volvió a España, tras la muerte de Matilde, fue recibido con entusiasmo entre el público y recibió numerosos homenajes en Barcelona, Tarragona, Burgos, Valladolid, Valencia y Madrid. Años más tarde, en 1869, se casaría con Juana Pacheco, una joven serena y abnegada, que fue su apoyo y compañía en las enfermedades de sus últimos años. 




			Su período más prolífico se centró, pues, entre los años 1837 y 1850. En 1877 estrenó con fracaso su drama titulado Pilatos y la ópera Don Juan Tenorio. En 1888, publicó tres nuevas obras: A escape y al vuelo, De Murcia al cielo y Mi última brega. Tras sus apoteósicos éxitos, sus últimos años transcurrieron «entre las dulzuras de una fama, gloria y popularidad adquiridas, y las amarguras y frustraciones, causadas por las estrecheces económicas y achaques físicos» (Peña, 2003: 20). Pasó por dos operaciones en la cabeza, y estuvo vendado casi cuatro meses. Sus editores se aprovecharon de su débil estado y no pagaban por sus artículos ni le ofrecían trabajo. Finalmente, el 23 de enero de 1893, murió. Después de haberle dejado caer en el olvido, su entierro fue multitudinario —un sepelio solo comparable al de Lope de Vega—, su cadáver fue trasladado a la Real Academia de la Lengua, que se convirtió en la capilla ardiente, hasta que recibió sepultura en el cementerio del Carmen, y fue trasladado al Panteón de Vallisoletanos Ilustres en 1902, donde también reposan actualmente los restos de Rosa Chacel y Miguel Delibes. La Biblioteca Nacional quedó cerrada durante el día siguiente de su muerte, en señal de duelo, y la monarquía acudió al entierro. En la prensa se informó del testamento del gran «poeta nacional»: 




			 




			Una modesta caja de madera, sin terciopelo, ni oro, ni adornos. Prohíbe en absoluto el embalsamiento y toda inyección arterial que tienda a evitar la descomposición del cadáver. La caja será enterrada en tierra, sin panteón ni alegoría mundana que pretenda la glorificación póstuma. Dispone que el Ayuntamiento no permitirá jamás que sean trasladados sus restos. «Muero cristiano —dice en esa cláusula— y quiero que el polvo mortal se vuelva polvo.» Ordena sobre la sepultura solo una losa de piedra común, y como único recuerdo esta inscripción: «EL POETA JOSÉ ZORRILLA. HIJO DE VALLADOLID» (El Día, 25 de enero de 1893, p. 1). 




			 




			Desde 1987, puede visitarse la mitad de su vivienda, convertida en casa-museo, tal como estaba distribuida a principios del siglo XIX. Este fue el hogar del poeta durante su infancia, y en otros momentos de su vida posteriores al año 1866, tras su regreso de su estancia en México. 




			http://www.museosdeescritores.com/ESP_II/autor/ jzorilla.htm 




			 




			
3. ESTUDIO DEL DON JUAN TENORIO (1844) 




			 




			3.1. La génesis de la obra y el argumento 




			 




			Sorprende leer en las memorias del propio Zorrilla que escribió su Don Juan Tenorio de manera improvisada, con ligereza y falta de reflexión (Zorrilla, 1998: 95-97). Al parecer, en una noche de insominio, redactó la escena undécima del segundo acto de la Primera parte —el diálogo de don Juan con Lucía— y, a partir de ella, escribió en apenas veinte días el resto de la pieza. No obstante, hay que poner en duda esa confidencia, y advertir que el drama fue fruto de una obra de encargo del propio director teatral y de una meditada elaboración, pues en el manuscrito abundan las correcciones y tachaduras. Es cierto que el dramaturgo contaba con una amplia tradición literaria en la que inspirarse —con la «trascendencia del mito»—, pues el Don Juan ya era entonces un personaje de la literatura universal, pero ello le dificultaba, más que ayudarle, el logro de una creación original (Penas, 2003: 1921). La obra se estrenó por vez primera en el Teatro de la Cruz el 28 de marzo de 1844 y, en un primer momento, no recibió una acogida muy calurosa por parte del público. En los años siguientes, no obstante, llegó a ser el drama más representado del siglo. 




			Los espectadores que asistieron al estreno vieron cómo, al abrirse el telón, se les descubría una hostería sevillana en una carnavalesca noche de febrero. Un personaje llamado don Juan tenía una cita con otro llamado don Luis Mejía, para comprobar quién ha ganado la apuesta contraída un año antes. La apuesta consistía en comprobar quién había logrado engañar a más mujeres y matar a más hombres. El ganador resulta ser don Juan: «Desde una princesa real / a la hija de un pescador, /¡oh!, ha recorrido mi amor, /toda la escala social» (vv. 662-665), y por ello su rival le propone un nuevo reto, la conquista de una novicia, aludiendo en realidad a la prometida de don Juan, doña Inés. Este no solo acepta, sino que añade la conquista de doña Ana de Pantoja, prometida de don Luis, cuya boda estaba concertada para el día siguiente. Pero en la sala, ocultos tras máscaras y antifaces, están presentes el padre de don Juan —avergonzado por la conducta de su hijo—, y el comendador don Gonzalo de Ulloa, padre de doña Inés, que deshace de inmediato el matrimonio convenido y amenaza al audaz seductor: «Y adiós, don Juan: mas desde hoy / no penséis en doña Inés. / Porque antes que consentir en que se case con vos, / el sepulcro, ¡juro a Dios! / por mi mano la he de abrir» (vv. 734-739). Dictamina, además, que su hija pase el resto de su vida como monja de clausura. 




			Esa misma noche, amparado por la oscuridad, don Juan se hace pasar por don Luis y engaña a doña Ana de Pantoja. Más tarde, con la ayuda de su criado, Ciutti, y la complicidad de Brígida, consigue romper la clausura del convento y raptar a Inés para llevársela a su quinta, a orillas del Guadalquivir. Ambos personajes se enamoran perdidamente. Llegan entonces don Luis y don Gonzalo para vengar el honor de ambas mujeres. Don Juan intenta apaciguarlos y se humilla ante don Gonzalo, confesándole su amor por doña Inés y pidiéndole la mano de su hija. Pero fracasa en su intento, y se produce un enfrentamiento en el que don Juan mata a don Luis y a don Gonzalo. Tras este doble asesinato, se ve obligado a escapar a Italia, huyendo de la justicia y abandonando a su amada. Cinco años más tarde, vuelve a Sevilla y descubre que su padre, ya fallecido, había dispuesto que la casa familiar se convirtiera en un gran camposanto donde poder enterrar a todas las víctimas de su hijo. Allí encuentra la sepultura de doña Inés, que ha muerto de dolor y pena. Se le aparece en ese momento la sombra de la amada para explicarle que ha ofrecido su propia alma para salvar la de él, invitándole al arrepentimiento para lograr la salvación de ambos. Si no se arrepiente, los dos se condenarán eternamente. Ello deriva en la clásica y tópica escena del «convidado de piedra». Este pasaje de ultratumba forma parte de la tradición medieval y el folclore europeos: «un hombre, camino de la iglesia, topa con un muerto, alma en pena o esqueleto, al que insulta o maltrata, haciéndole una invitación burlesca para comer con él. El difunto invita luego a su huésped, quien al acudir a la cena macabra recibe un castigo (la muerte a menudo) o se arrepiente y salva» (Arellano, 1968: 27). 




			Mientras están cenando —en una especie de festín macabro en el que desfilan sombras y espíritus por la escena—, aparece el espectro de don Gonzalo, que también advierte a don Juan que debe arrepentirse de su vida anterior antes del amanecer si quiere hallar la misericordia divina. Don Juan devuelve la visita a don Gonzalo, el tiempo se cumple, y debe bajar al infierno con él. De ahí se deduce que el libertino seductor ha muerto, a manos de Centellas y/o Avellaneda («el capitán te mató a la puerta de tu casa», afirma la Estatua de don Gonzalo, v. 3719). Pero en el momento más amenazador —la estatua de don Gonzalo le da la mano para llevarle al infierno—, proclama su arrepentimiento: «Suelta, suéltame esa mano / que aún queda el último grano / en el reló de mi vida. / Suéltala, que si es verdad / que un punto de contrición / da a un alma la salvación / de toda una eternidad / yo, Santo Dios, creo en Ti: / si es mi maldad inaudita / tu piedad es infinita... ¡Señor, ten piedad de mí!» (vv. 3759-3769). Doña Inés tiende la mano de don Juan, y puede así salvarse y subir al cielo con su amada. 




			De este modo, el desenlace resultaba casi como antídoto al Romanticismo francés —más progresista y liberal—, y el Don Juan de Zorrilla restauraba una concepción tradicional, basada en una vuelta a la España imperial del Siglo de Oro (Rubio, 1998: 6-7). No deben olvidarse, pues, los versos finales de la obra, altamente representativos de cómo, lejos de castigar al burlador, impío y cínico, el autor vallisoletano resuelve el conflicto con la salvación cristiana basada en el arrepentimiento final, como evidencian las últimas palabras proferidas por el protagonista: «es el Dios de la clemencia / el Dios de don Juan Tenorio» (vv. 3814-3815). 




			 




			3.2. Estructura y género de la obra. El espacio y el tiempo 




			 




			El drama romántico normalmente adoptó la forma de la tragedia y el melodrama. El Don Juan Tenorio se subtitula «drama religioso-fantástico». Posee un carácter melodramático, pues entraña una gran carga emotiva y sentimental, de patetismo y grandilocuencia, y sus personajes se enfrentan a situaciones extremas, logrando la complicidad y hasta la simpatía y compasión del lector/espectador, que se conmueve ante el destino fatal que amenaza al héroe y, en consecuencia, se alegra de su feliz desenlace. 




			La obra aparece dividida en dos partes, que suman un total de 3815 versos. Cada una de ellas se desarrolla en una sola noche, pero las dos están separadas por un espacio de tiempo largo, los cinco años que don Juan pasa en Italia como fugitivo de la justicia. Esta estructura se ajusta a la acción y a la conversión del personaje. La obra no respeta la clásica unidad de tiempo y espacio, pero sí la de acción. 




			La Primera parte ocupa los cuatro primeros actos. Tras la presentación de los personajes se nos sitúa «en Sevilla, por los años 1545, últimos del Emperador Carlos V». Estos cuatro actos se desarrollan en espacios cerrados de Sevilla y en un solo espacio abierto (en el acto II): 




			— La hostería de Buttarelli (acto I) 




			— La casa de doña Ana vista desde una esquina (acto II) 




			— La celda de doña Inés (acto III) 




			— La quinta de don Juan a orillas del Guadalquivir (acto IV) 




			En esta Primera parte se nos presenta a un don Juan perfilado de acuerdo a la tradición y como un personaje típicamente romántico: cínico, chulesco, pasional, rebelde y desafiante. Como se ha descrito, se cambia continuamente de escenario y la acción transcurre en un lapso de tiempo muy corto: en la hostería dan las ocho (v. 194), las nueve en el convento (v. 1432), las doce pasadas en la quinta del Tenorio (v. 2329). Este dinamismo sitúa a esta parte en la línea de las comedias de capa y espada del teatro clásico. 




			La Segunda parte se desarrolla en los siguientes tres actos, en los que la decoración no varía demasiado, pero sí los recursos escenográficos, más artificiosos y efectistas. Este cambio queda justificado, pues responde al entrecruzamiento entre el plano real, el sobrenatural y el simbólico de la obra (Penas, 2004: 1922). Si en la Primera parte nos sitúa en 1545, en la segunda, nos abandona en el plano nebuloso de lo fantasmagórico: «La acción se supone en una tranquila noche de verano, y alumbrada por una clarísima luna», según reza la acotación inicial. Es entonces cuando aparecen los espectros, sombras y muertos, que pasan de un plano real a otro fantástico, y se hace necesario que el autor inserte más acotaciones para la puesta en escena. Acotaciones que aumentan la espectacularidad de la obra, y al mismo tiempo mantienen la verosimilitud de la acción. Veamos un ejemplo de este tipo de extensa y tétrica acotación, al final de la escena primera del acto III: 




			 




			Llama al sepulcro del Comendador. Este sepulcro se cambia en una mesa que parodia horriblemente la mesa en que cenaron en el acto anterior don Juan, Centellas y Avellaneda. En vez de las guirnaldas que cogían en pabellones sus manteles, de sus flores y lujoso servicio, culebras, huesos y fuego, etcétera. [A gusto del pintor]. Encima de esta mesa aparece un plato de ceniza, una copa de fuego y un reló de arena. Al cambiarse este sepulcro, todos los demás se abren y dejan paso a las osamentas de las personas que se suponen enterradas en ellos, envueltas en sus sudarios. Sombras, espectros y espíritus pueblan el fondo de la escena. La tumba de doña Inés permanece. 




			 




			Estos actos se desarrollan en los siguientes espacios: 




			— El panteón de la familia Tenorio (actos I y III) 




			— El aposento de don Juan (acto II) 




			En cuanto al tiempo, en esta Segunda parte se percibe un ritmo pausado, marcado por un reloj de arena (v. 3692) que eleva la tensión dramática, por el doblar de las campanas (v. 3702) y el canto de los salmos (v. 3714). Son escenas poco dinámicas, en las que domina la reflexión sobre la acción, acercando al drama a la moralidad de los autos sacramentales. 




			Dentro del drama se advierte claramente la evolución del héroe, desde una concepción plenamente romántica (1.ª parte) a una concepción sentimental, dominada por la redención, el temor, el arrepentimiento y un desenlace derivado de la fuerza del amor y de la misericordia divina (2.ª parte). 




			 




			3.3. Conozcamos a los personajes 




			 




			• Don Juan es el protagonista y el héroe. Es significativo que en el título no se le califique, como en otras versiones del mito. No es El burlador don Juan Tenorio, sino solamente Don Juan Tenorio, un ser que evolucionará psicológicamente hacia una regeneración ultraterrenal. En un principio se nos presenta como un joven seductor, chulesco, hijo de buena familia, que aprovecha su fortuna y los prestigios de su clase para proporcionarse placer. Posee el don de la palabra, como demuestran los efectos de la carta que escribe a doña Inés. Es jactancioso, libertino y un cruel pendenciero (vv. 1-4), se rebela contra los valores sociales establecidos (contra la figura del padre, el honor, el respeto por el matrimonio), y roza el satanismo. Estas características las comparte con otros donjuanes de la tradición, pero nuestro don Juan se enamora perdidamente de doña Inés, la inocente y virtuosa novicia. Pasa de seductor a seducido, y no solo no duda jamás de Dios, sino que está tan convencido de la gravedad de sus pecados que no imagina siquiera la posibilidad del perdón divino. 




			• Don Luis Mejía es el antagonista de don Juan y, por tanto, un hombre valiente, que no teme ser su fiel contrincante en apuestas, burlas y calaveradas. Se convierte en víctima al apostar a su prometida. Es especialmente destacable el paralelismo existente entre los relatos de las fechorías de ambos. Don Luis, con el deseo de provocarle, propone la nueva apuesta y desencadena la sucesión de desdichas que afectarán a todos los personajes. 




			• Doña Inés es la verdadera aportación original al mito del donjuán, de la que se sintió especialmente orgulloso el autor, según reconoció en estas palabras: 




			 




			Mi obra tiene una excelencia que la hará durar largo tiempo sobre la escena [...] la creación de mi D.ª Inés cristiana; los demás D. Juanes son obras paganas; sus mujeres son hijas de Venus y de Baco y hermanas de Príapo; mi D.ª Inés es la hija de Eva antes de salir del Paraíso; las paganas van desnudas, coronadas de flores y ebrias de lujuria, y mi D.ª Inés, flor y emblema del amor casto, viste un hábito y lleva al pecho la cruz de una Orden de Caballería. Quien no tiene carácter, quien mancha mi obra, es D. Juan; quien la sostiene, la ilumina y la da relieve es D.ª Inés; yo tengo orgullo en ser creador de D.ª Inés y pena por no haber sabido crear a D. Juan. (Zorrilla, 1998: 98.) 




			 




			El paralelo con la obra de Tirso de Molina (El burlador de Sevilla) es doña Ana, pero las diferencias entre ambas heroínas saltan a la vista. Mientras la de Tirso es una mujer madura, inteligente y fuerte, que pide justicia a Dios por la muerte de su padre, la protagonista de Zorrilla es una mujer joven —apenas ha cumplido los dieciséis años—, inocente y vulnerable, carente de experiencias mundanas, pues ha pasado su vida encerrada en un convento: «Pobre garza enjaulada, / dentro de la jaula nacida, / ¿qué sabe ella si hay más vida / ni más aire en que volar?» (vv. 1250-1254), dice de ella su aya, Brígida. Pero también padecerá todos los síntomas del amor pasional («temblé; / y sentí del corazón / acelerarse el vaivén, / y teñírseme el semblante / de amarilla palidez», vv. 1531-1535) y reconoce, aunque confundida, la «fascinación» que ejerce en ella don Juan, una fascinación que le tuerce «la mente y el corazón» (vv. 1624-1627). Por otra parte, encarna a la perfecta heroína cristiana, pues su fe en el amor y su carácter piadoso son decisivos en el singular desenlace de la obra, ya que sacrifica su salvación para redimir a quien la había abandonado y causado, en definitiva, su muerte. 




			• El comendador don Gonzalo de Ulloa es el padre de doña Inés. Representa el poder, la moral y la preocupación paterna por la honra familiar. En la obra de Tirso de Molina, este personaje es el ejecutor del castigo divino; pero Zorrilla lo condena por su actitud anticristiana, ya que se desentiende de la salvación de don Juan (vv. 2554-2555) y es su espíritu el encargado de arrastrar a don Juan a las puertas del infierno. 




			• Don Diego Tenorio, el padre de don Juan, se trata de un personaje similar al anterior, pues también representa el honor, el respeto a la moral y la figura tradicional del padre aristócrata y severo («¡que un hombre de mi linaje / descienda a tan ruin mansión!», vv.243-244), que se avergüenza profundamente de la conducta libertina y satánica de su hijo. De ahí que puedan adivinarse ciertas similitudes con la figura paterna del propio José Zorrilla. 




			• Centellas es un capitán al servicio del Emperador y amigo de don Juan. Su nombre es simbólico, pues maneja su espada con la rapidez de una «centella». El autor le reserva el honor de acabar con la vida de don Juan, pese a que este episodio queda algo confuso en la obra. 




			• Brígida es el aya de doña Inés. El personaje entronca con la Trotaconventos, de El libro de Buen Amor, del Arcipreste de Hita, y con La Celestina de Fernando de Rojas. Todas ellas son alcahuetas que se dejan sobornar por dinero a cambio de conseguir la reunión de los amantes y, en este caso, la seducción y el rapto de doña Inés. En esta misma línea podemos situar a Lucía, que representa a la criada infiel y materialista que, por un puñado de monedas, vende a su señora, doña Ana de Pantoja, la prometida de don Luis, un personaje femenino que queda desdibujado y que tiene escasa presencia en la obra: solo aparece en dos fugaces escenas del acto II, y su encuentro con don Juan se sobreentiende pero no se explica. 




			• Ciutti también tiene nítidos antecedentes literarios en la figura del «gracioso» o el «donaire» del teatro del Siglo de Oro, y posee la astucia y la picaresca de ese tipo de personaje. Como ellos, se precia de ser amigo de «Tiempo libre, bolsa llena / buenas mozas y buen vino» (vv. 22-23). Según explica Zorrilla en sus memorias, fue un personaje real, un camarero del Café del Turco de Sevilla: «era un pillete, muy listo, que todo se lo encontraba hecho» (Zorrilla, 1998: 97). Lo mismo que Buttarelli, el hostelero, del que el autor cuenta que le había hospedado en el año 1842 en la calle del Carmen durante seis meses, célebre por sus chuletas y sus tortellini napolitanos. 
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