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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. 




			La vida es sueño es una de las piezas cumbre del teatro áureo español y la obra más relevante de Calderón de la Barca. El autor nos legó un bello y excepcional drama que plantea la reflexión de varios temas de alcance universal (la condición de la existencia humana, el poder civilizador de la educación, el gobierno justo de la sociedad, los conflictos relacionados con el amor) que todavía siguen vigentes y hacen de La vida es sueño una obra de gran interés para el lector actual. 
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1. INTRODUCCIÓN 




			 




			Antes de empezar a leer La vida es sueño debemos tener presente que es una obra de teatro del siglo XVII, es decir, se compuso para cobrar vida en los espacios teatrales de ese momento, y, además, refleja las preocupaciones y los valores de los hombres y mujeres de ese siglo, aunque invita a la reflexión de temas universales. 




			Debemos recordar que cualquier obra de teatro adquiere significado completo cuando se lleva al espacio escénico. La entonación, los gestos, el juego de luces o el decorado —a veces solamente sugerido por lo que describen los personajes— son elementos importantes para que las palabras alcancen sentido pleno en el momento mágico de la representación. Por eso es interesante acercarse a La vida es sueño imaginando cada detalle de la puesta en escena, es decir, observando las indicaciones que acompañan al texto —como las acotaciones o los apartes—, prestando atención a las exclamaciones o las interrogaciones e incluso recitando algunos parlamentos para percibir mejor la musicalidad de los versos. 




			Resulta sugestivo, además, imaginar cómo se representaría en el siglo XVII La vida es sueño para conseguir emocionar al público y por qué el autor quiso escribir esta obra, que reflexiona sobre la capacidad de las personas para vencer el destino por medio de la virtud. Tal vez, revisando el contexto histórico en el que se compuso la obra y conociendo algunos datos de su autor podremos aproximarnos a las respuestas de estas preguntas. 




			 




			
2. PEDRO CALDERÓN DE LA BARCA: HOMBRE DEL BARROCO 




			 




			Pedro Calderón de la Barca nació en Madrid el 17 de enero de 1600 y fue enterrado el 26 de mayo de 1681, un día después de su fallecimiento, en la iglesia madrileña de San Salvador. Su vida transcurrió a lo largo del siglo XVII: etapa histórica que identificamos con el Barroco. El Barroco fue una época difícil para la economía, la política y, en general, para la sociedad española, que desembocó en un estado general de desconcierto, pesimismo y decepción. 




			Durante los reinados de Felipe III (1598-1621), Felipe IV (1621-1665) y Carlos II (1665-1700) —en que la monarquía absoluta impuso su poder y los asuntos del reino quedaron en manos de validos— se tuvo que hacer frente a las guerras en Italia y los Países Bajos y, en 1640, a las rebeliones de Cataluña y Portugal. A los conflictos bélicos deben sumarse las malas cosechas, las epidemias y el empobrecimiento de las arcas del Estado. Todo ello condujo a las desigualdades sociales y a la abundancia de delincuentes y pícaros que deambulaban por las grandes ciudades. Junto a estas circunstancias adversas, cabe señalar la marcada intolerancia religiosa que condujo a la persecución de comportamientos sospechosos de herejía o alejados de los postulados religiosos oficiales. Relacionado con esta intolerancia, se vivió una auténtica obsesión por lo que se consideraba la «limpieza de sangre», es decir, por la ausencia de antepasados judíos o musulmanes en la familia. De esta manera, para ingresar en un convento, acceder a un cargo público o bien ostentar un título nobiliario, se necesitaba poder demostrar que no había ninguna «mancha» en el linaje. 




			La visión escéptica y pesimista del hombre barroco también vino marcada por los avances científicos que instauraron la razón y la observación como principios fundamentales para entender el mundo y el ser humano. Esto condujo a descubrimientos (como el telescopio, el microscopio y, en otro ámbito del saber, la circulación de la sangre), teorías (como la de Galileo, que estableció que la Tierra no era el centro del universo) y teoremas que dejaron atrás la fe y la autoridad como principios de la verdad. Es decir, se tambalearon muchos de los valores hasta entonces admitidos y se difundió la sensación de incertidumbre y confusión; por ejemplo, el hecho de descubrir que la sangre se movía en el interior del cuerpo humano acentuó la sensación de que todo estaba en perpetuo movimiento y cambio. Se estaban dando los primeros pasos hacia la ciencia moderna. 




			 




			3. EL ARTE Y LA CULTURA DEL BARROCO 




			 




			Como reverso a la situación desfavorable que vivía la Península, el arte español —y de forma especial el teatro— experimentó un importante florecimiento que originó un conjunto de geniales obras que se han convertido en clásicos universales. Entre esas creaciones artísticas, derivadas de la crisis del Barroco, destaca la obra dramática La vida es sueño de Calderón de la Barca. 




			 




			
3.1. Temas 




			 




			Como tantas obras literarias del siglo XVII, La vida es sueño refleja el sentimiento de desengaño y desconfianza que caracteriza al hombre del Barroco. Precisamente, el título de esta comedia emplea una de las imágenes más predominantes en el arte barroco: «la vida como sueño»; es decir, se sostiene la idea de que la existencia es una ilusión creada por los sentidos. Esta idea fue claramente planteada por el filósofo francés René Descartes (1596-1650), que en sus Meditaciones metafísicas exponía que, en ocasiones, había dudado de si dormía o estaba despierto porque había creído que lo que soñaba era cierto: «Veo tan claramente que no hay indicios ciertos para distinguir el sueño de la vigilia» (1982: 117). 




			En la cultura y el arte del Barroco constantemente se llama la atención ante la confusión entre el ser y el parecer. En conexión con la importancia de no dejarse engañar por las apariencias está la identificación de la vida humana con el prematuro, y por ello imprudente, florecimiento del almendro cuyas flores se hielan (véase v. 2331 de La vida es sueño). 




			Otras imágenes recurrentes que proyectan la visión negativa del mundo y de la vida son: 




			«La vida como obra de teatro», en la que cada uno de nosotros desempeña un papel asignado por la Divinidad y cuando se acaba la representación, es decir, cuando llega la muerte, nos deshacemos de las máscaras. 




			«La vida como juego», en el que cada persona es una pieza de ajedrez que cumple su función en el gran tablero de la vida. 




			«La existencia como batalla», en que los humanos —seres egoístas y malvados— deben enfrentarse a sí mismos y contra sus semejantes. El mundo es visto como un ámbito hostil donde el ser humano debe saber actuar con astucia y discreción para escapar de las trampas. 




			«El mundo como posada, mercado o casa de locos», donde reina el desorden, el ruido y la confusión. 




			Y, relacionado con la imagen anterior, «la vida como laberinto o confusa selva», donde hombres y mujeres se sienten perdidos y desorientados. 
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			Cuadro pintado por Juan Valdés Leal en 1672, titulado In ictu oculi: «en un abrir y cerrar de ojos». Representa el poder de la muerte que acecha la vida mundana: la brevedad de la vida aparece simbolizada con la llama de la vela apagada por la mano del esqueleto. 






			



			 


			

			Asunto también recurrente en los textos y las obras artísticas del período, especialmente en la pintura, es el de la reflexión acerca de la brevedad de la vida y la consideración de que los bienes terrenales son efímeros. En relación con la preocupación por la temporalidad, aparecen constantemente los símbolos de «la vida como la unión de cuna y sepultura», es decir, la existencia humana es aquello que transcurre en el breve intervalo temporal que separa el nacimiento y la muerte, y el de las «ruinas como reflejo del poder destructor del tiempo». 




			 




			
3.2. Estilos 




			 




			La visión angustiada y confusa que el hombre del Barroco muestra ante la vida y el mundo se refleja en un arte artificioso, complejo, exagerado e ingenioso. En concreto, en la literatura nos encontramos con dos corrientes estéticas, el culteranismo y el conceptismo, que complicarán la expresión por medio de la acumulación de diversos tipos de recursos retóricos. 




			El poeta culterano imita la expresión latina y acumula cultismos, hipérbatos y palabras esdrújulas. Además, en la expresión culterana abundan las perífrasis —muchas veces con referencias mitológicas— o los encabalgamientos abruptos, y se da importancia a las descripciones sensoriales: el color, la luz, el tacto, el sonido y el olor adquieren protagonismo. 




			En La vida es sueño hallaremos ejemplos propios de la expresión refinada y sensorial que caracteriza el estilo culterano. Por ejemplo, cuando el personaje de Estrella le cuenta a su tío Basilio que su reino está siendo destruido por una batalla violenta, emplea la metáfora que identifica el color de la sangre con la «escarlata» y la «púrpura» y, empleando una hipérbole o exageración, considera que el reino se ha convertido en un mar rojo: «verás tu reino en ondas de escarlata / nadar, entre la púrpura teñido / de su sangre [...]» (III, vv. 2464-2466). La descripción adquiere más dramatismo al emplearse el hipérbaton y un encabalgamiento que separa en dos versos el infinitivo «nadar» de su sujeto y su complemento circunstancial. 




			El conceptismo también busca la complicación expresiva, pero juega con la riqueza semántica de las palabras y las relaciones ingeniosas que pueden establecerse entre ellas comprimiendo las ideas. Entre los recursos formales más característicos están: el empleo de juegos de palabras, los dobles sentidos, la ironía, la paradoja y la antítesis. De La vida es sueño podemos citar, como ejemplo, el comentario chistoso del criado de Rosaura, llamado Clarín, cuando juega con el significado de su nombre, que también designa un instrumento musical, para amenazar con contar lo que sabe —acción que identifica con «sonar»—: «y naide (nadie) de mí se acuerda, / sin mirar que soy Clarín, / y que si el tal clarín suena, / podrá decir cuanto pasa / al Rey, a Astolfo y a Estrella; / porque clarín y crïado / son dos cosas que se llevan / con el secreto muy mal;» (II, vv. 1207-1214). 




			Se ha dicho que el conceptismo habla más al intelecto y el culteranismo atiende especialmente a los sentidos. En realidad, se trata de dos tendencias estilísticas estrechamente vinculadas que aparecen, a veces combinadas, en los diversos géneros literarios del Barroco. En términos generales, la literatura del Barroco hereda géneros, temas y referencias estilísticas de la etapa anterior, el Renacimiento, pero les otorga un nuevo tratamiento. Si el arte renacentista buscaba la sencillez, el equilibrio y la armonía, el arte barroco se caracteriza por el deseo de captar el movimiento y la complejidad, y, además, por la tendencia al contraste o la desproporción. 




			 




			
4. LA IMPORTANCIA DEL TEATRO EN EL BARROCO 




			 




			En el siglo XVII, el teatro vivió un gran esplendor y se convirtió en una actividad profesional. Llegó a ser el medio principal de diversión para el pueblo y, además, el instrumento idóneo para que la monarquía y la Iglesia pudieran transmitir las ideas y normas de comportamiento sociales y morales. 




			 




			
4.1. Espacios teatrales 




			 




			Durante el Barroco se consolidaron los espacios dedicados a las representaciones dramáticas. En cada uno de esos espacios se solía representar un tipo de teatro. El teatro popular iba destinado a un público amplio y variado; se representaba en los corrales de comedias, que eran patios interiores de casas o espacios aprovechados de posadas, hospitales o mercados. Estos espacios se solían cubrir con toldos y contenían un escenario con poco decorado. 




			El público de los corrales de comedias pagaba su entrada en relación con su asiento y asistía a un variado espectáculo que solía durar unas tres horas. Se empezaba con la recitación de una loa, que era una especie de presentación de la compañía y petición de silencio. A continuación se representaba el primer acto de la obra principal y, posteriormente, se escenificaba un entremés, que era una pieza dramática breve de tono jocoso. Tras el segundo acto de la comedia, se solía presentar un entremés cantado o un baile. Después del tercer y último acto de la obra, se escenificaban jácaras, obritas cuyos personajes pertenecían al mundo de la delincuencia y la prostitución, o mojigangas, que eran piezas que combinaban elementos del entremés, la danza y la música y en las que aparecían figuras grotescas que trataban asuntos para hacer reír. 




			El público se distribuía en el corral de comedias dependiendo del grupo social y de si se era hombre o mujer. De pie y enfrente del escenario se colocaban los mosqueteros, que solían armar bastante barullo e incluso increpar a los actores. En los bancos, que se situaban cerca del escenario, o en las gradas que rodeaban el corral, se sentaban los hombres de clase media. En cambio, las mujeres debían aposentarse en la llamada cazuela, que era un espacio ubicado al fondo del primer piso y frente al tablado. Encima de la cazuela estaba el desván, destinado a la gente de Iglesia y a los intelectuales. Por último, las damas y caballeros de la nobleza se acomodaban en los llamados aposentos, que eran palcos reservados en el primer y segundo piso. 




			El teatro cortesano se dirigía a los miembros de la corte y contaba con suntuosos decorados, complicados artilugios, variada iluminación y música. Muchas representaciones se destinaban a celebrar lujosos festejos como bodas, bautizos o aniversarios de gente de la realeza, y, para sorprender, se empleaba una compleja maquinaria que permitía cambiar con rapidez el decorado o que los actores se elevaran ante la mirada de los espectadores. En ocasiones, aparecían barcos que se movían con las olas figuradas. La sofisticación de este tipo de teatro llegó al extremo de emplear perfumes para recrear mejor el ambiente porque se pretendía hablar a casi todos los sentidos: la vista, el oído y el olfato. 




			Estos espectáculos dieron importancia a la música y la danza, y promovieron el origen de obras de zarzuela y piezas de ópera. 




			El teatro de tema religioso solía representarse en conventos o, en el caso de los autos sacramentales, al aire libre en las plazas. 




			Durante el siglo XVII cobraron importancia los autos sacramentales, que eran piezas dramáticas breves, de un acto, que presentaban en escena personajes alegóricos que simbolizaban ideas o conceptos (el Mundo, el Pecado, la Fe...) y trataban temas religiosos. La intención última de estas obritas era la exaltación de la Eucaristía y se escenificaban para celebrar la festividad del Corpus Christi. Este género adquirió su fórmula definitiva con Calderón; su auto sacramental más importante es El gran teatro del mundo, donde se presenta a Dios como el autor de una obra de teatro, que es el mundo, cuyos personajes son los hombres, que deben actuar correctamente si quieren salvarse. 




			Las representaciones de los autos sacramentales se realizaban con gran pompa, en escenarios móviles que se apoyaban en carros y tablados. 




			 




			
4.2. El triunfo de la comedia nueva 




			 




			Lope Félix de Vega Carpio (1562-1635) —conocido como el Fénix— fue el dramaturgo que consolidó una fórmula teatral que triunfaría en el Barroco y que se alejaba del teatro clásico heredero de la Antigüedad grecolatina. Lope de Vega tuvo presente que al público del XVII había que entretenerle mostrándole temas que le interesaran y, además, ofrecerle una obra dramática con nuevos elementos estéticos. Se trataba de representar obras que imitaran la vida misma. Podemos destacar siete rasgos característicos de la comedia nueva: 




			 




			• División de la obra en tres jornadas o actos. Las tres partes de la obra coincidían con la exposición, el nudo y el desenlace de la trama. 




			• Ruptura de la regla de las tres unidades del teatro clásico: tiempo, espacio y acción. No se observaba la necesidad de que el argumento durara solamente un día o menos; tampoco se consideraba imprescindible que ocurriera en un mismo lugar y se defendía la posibilidad de que existiera una intriga secundaria. 




			• Empleo de la polimetría. La comedia nueva se componía en verso —generalmente ocupaba 3000 versos—, y combinaba diversos metros, que se adecuaban a los personajes que hablaban y al tema que se trataba. 




			• Creación de obras tragicómicas. Se mezclaron los elementos propios del género de la comedia antigua con los de la tragedia para componer obras que relacionaban personajes de distinta clase social y ofrecían una trama que combinaba momentos serios y cómicos. 




			• El amor y la honra eran los temas fundamentales de las comedias. Interesaban especialmente los conflictos derivados de la defensa del «honor», virtud heredada por los nobles, y del hondo sentimiento de la «honra», que consistía en el aprecio de los demás por seguir los principios sociales (como la venganza del adulterio). 




			• Aparición de unos personajes fundamentales. Las comedias del siglo XVII solían presentar en escena un conjunto de personajes que seguían unos esquemas fijos. El «galán» era un joven valiente y, generalmente, enamorado de la bella «dama» que le correspondía. El joven caballero solía tener un criado —el «gracioso» o «figura del donaire»— que representaba un carácter opuesto al de su señor porque debía ser cobarde, poco agraciado y bastante chismoso: era el encargado de decir chistes o bravuconadas. Además, podían aparecer las figuras del «padre» o «hermanos de la dama» que vigilaban el honor de la familia y, en ocasiones, el «rey» como representante del orden social. 




			 


			

			• Importancia del elemento musical: el autor componía o recogía del folclore cancioncillas que se engarzaban en el argumento de la obra. 




			 




			
5. VIDA DE PEDRO CALDERÓN DE LA BARCA 




			 




			Pedro Calderón asistió al Colegio Imperial de la Compañía de Jesús, y la formación jesuita se reflejará en algunos de los temas recurrentes de sus obras: la libertad frente al destino, la relación del hombre con el poder, el enfrentamiento entre realidad y ficción, los conflictos ocasionados por la defensa del honor. Posteriormente, siguió sus estudios en las universidades de Alcalá de Henares y de Salamanca, pero muy pronto se sintió atraído por la literatura y empezó a componer poemas y comedias. A los veintitrés años estrenó su primera obra dramática conocida: Amor, honor y poder. 
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			Pedro Calderón de la Barca (1600-1681) fue el segundo hijo varón de una familia numerosa de origen hidalgo. Su relación con su padre, un hombre muy autoritario, fue tensa y quedó reflejada en varias obras del escritor donde se plasman los conflictos paternofiliales, como es el caso de La vida es sueño (que plantea el enfrentamiento entre el rey Basilio y su hijo Segismundo). 




			



			 




			En 1637 obtuvo el hábito de la Orden de Santiago y tres años después participó en la guerra de Cataluña, donde fue herido en una mano. En torno a 1647 nació un hijo suyo que recibiría el nombre de Pedro José. Tras la muerte de sus dos hermanos y ante las circunstancias críticas que vivía el país (que condujeron, además, a cerrar los teatros entre 1644 y 1649), Calderón decidió ordenarse sacerdote en 1651. Pudo tomar esta decisión a raíz de una crisis religiosa, pero es más probable que pretendiera asegurarse una vida cómoda en la vejez, ya que el estado eclesiástico otorgaba honores y rentas. A partir de entonces, se dedicó sobre todo a componer los autos sacramentales para las fiestas del Corpus de Madrid y de Toledo y, además, estableció fuertes lazos con la corte. Llegó a ser capellán privado del monarca y el encargado de organizar las fiestas teatrales de palacio. Varias de sus obras se compusieron para ser representadas en el Palacio de Aranjuez o en el Palacio del Buen Retiro. 




			 




			
6. OBRA DE PEDRO CALDERÓN DE LA BARCA 




			 




			Fue un escritor prolífico que compuso poesías, loas, entremeses, mojigangas, piezas de zarzuela y ópera, abundantes autos sacramentales y más de ciento veinte comedias (diez de ellas las escribió en colaboración con otros dramaturgos). Cabe recordar que, en el siglo XVII, la palabra comedia designaba cualquier pieza de teatro compuesta en tres actos o jornadas. 




			Calderón se inició en la creación dramática tras los pasos del gran dramaturgo Lope de Vega, pero evolucionó hacia una meditada elaboración que desembocó en un planteamiento del argumento más organizado, donde los paralelismos y las antítesis rigen las situaciones dramáticas y la acción se centra en el protagonista. Además, planteó temas reflexivos de profundo contenido filosófico, político y moral, y empleó un lenguaje más retórico cercano al culteranismo. 




			En 1623 estrenó su primera obra dramática conocida y, en poco tiempo, fue reconocido como importante dramaturgo. Sus obras se representaron en los corrales de comedias y en los espacios cortesanos. 




			 




			
6.1. Clasificación de sus obras dramáticas 




			 




			Se han propuesto diversas clasificaciones para organizar las comedias que compuso Calderón. Podemos tomar como referencia la que propone Felipe Pedraza (Pedraza, 2000), que parte de una división en dos grandes grupos: obras trágicas (que plantean situaciones y conflictos de carácter más serio y grave) y obras propiamente cómicas (de tono divertido). 




			Entre las piezas trágicas encontramos: 




			 




			• Dramas que plantean el tema del destino y la libertad, como La vida es sueño. 




			• Dramas morales y religiosos, como El príncipe constante, que ofrece el modelo de caballero cristiano leal a su patria y a su fe. 




			• Dramas de honor, como El médico de su honra y A secreto agravio, secreta venganza. Son obras que presentan el conflicto que genera el valor social del honor en los seres humanos. 




			• Dramas bíblicos, como Los cabellos de Absalón, tragedia que tiene como fuente el Libro segundo de Samuel del AntiguoTestamento. 




			• Dramas históricos, como La cisma de Ingalaterra, que se ambienta en la corte de Enrique VIII. 




			 




			Por otra parte, en cuanto a las obras cómicas podemos distinguir entre: 




			 




			• Comedias de capa y espada: son obras que se ambientan en ciudades españolas, los personajes son burgueses y la trama desarrolla peripecias y enredos que suelen desembocar en el feliz casamiento de los protagonistas. Los personajes fundamentales son: la bella dama —muchas veces es una joven que consigue salirse con la suya a pesar de los impedimentos de su hermano o padre—, el galán enamorado y el criado gracioso. Algunos títulos relevantes de este tipo de comedia son: La dama duende y Casa con dos puertas, mala es de guardar. 




			• Comedias palatinas: son piezas donde los personajes se mueven en cortes lejanas y el tema del amor suele entrar en conflicto con el poder. Podemos citar: Nadie fía su secreto y El galán fantasma. 




			 




			7. ANÁLISIS DE LA VIDA ES SUEÑO 




			
7.1. Fecha de composición 




			 




			No sabemos en qué fecha exacta fue compuesta La vida es sueño, que se publicó en 1636 en la Primera parte de comedias de don Pedro Calderón de la Barca y, en otra versión de menor calidad, en la Parte treinta de comedias famosas de diversos autores. En esa época, «parte de comedias» denominaba un volumen que agrupaba doce comedias. Calderón verá publicadas cinco partes de sus obras y, tras su muerte, todavía se publicarán cuatro más. Además, algunas de sus obras se imprimieron independientemente. 




			 




			
7.2. Estructura y versificación 




			 




			Como la gran mayoría de las obras de teatro escritas en el siglo XVII, La vida es sueño está compuesta por tres jornadas y está escrita en versos de distinta medida. Abundan los versos octosílabos agrupados en tiradas de romance, décimas, redondillas o quintillas. En menor medida, el autor también emplea versos endecasílabos para componer octavas reales o, cuando se combinan con heptasílabos, silvas. 




			 




			
7.3. Argumento, fuentes y precedentes literarios 




			 




			La obra tiene como protagonista al joven Segismundo, el hijo del rey de Polonia, que vive encerrado en una torre oscura desde su nacimiento y, en todo ese largo período de tiempo, no ha recibido educación moral y social. Su padre lo aisló del mundo para evitar que se cumpliera lo que pronosticaban los astros: que su hijo lo sometería y se convertiría en un tirano. Tras una serie de vivencias, Segismundo aprenderá que la vida terrenal —de la que obtenemos solamente un conocimiento parcial y aparente— está regida por falsas ilusiones y que lo que importa es comportarse correctamente venciendo las pasiones. El príncipe heredero logrará superar sus instintos primarios y actuar libremente, con libre albedrío, para regirse por la virtud y convertirse en un monarca justo y prudente. 




			 




			
7.3.1. Huellas de la filosofía de Platón 




			 




			Segismundo conocerá que la verdad se halla más allá de la realidad que los sentidos nos muestran. Esta idea nos recuerda la concepción del saber que defendía el filósofo griego Platón (V-IV a. J.C.) en el libro VII de la República por medio de la alegoría o mito de la caverna. Platón contaba que el ser humano suele engañarse por lo que los sentidos le enseñan; consideraba que el verdadero saber se consigue tras un esforzado proceso intelectivo que permite descubrir la verdad tras las apariencias. En la República, ese proceso es figurado como el camino que conduce desde la oscuridad de una cueva hasta la percepción directa de la luz del sol. Platón metaforiza esa idea imaginando que un grupo de hombres se halla encadenado en una caverna iluminada por un fuego que proyecta sombras en un muro que hay frente a ellos. Esos hombres creen que las sombras que ven son la realidad hasta que consiguen salir al exterior y, tras acostumbrarse a la claridad, perciben directamente los objetos. En La vida es sueño, la transformación de Segismundo se simboliza con su llegada a la luminosidad de la vida civilizada desde la oscuridad de la torre. Además, Platón había explicado, en su obra Banquete, que en el proceso de aprendizaje podemos contar con la ayuda del amor, que es el deseo de gozar, por medio del intelecto, la belleza y la bondad divina que esconde la hermosura física. Esta idea tuvo amplio desarrollo en los siglos XVI y XVII y se defendió en tratados teóricos y obras literarias. En La vida es sueño, el personaje de Rosaura simbolizará la luz y la hermosura que guían a Segismundo, a través del amor, hacia el conocimiento que le permitirá domesticar sus impulsos y vencer al hado. 




			 




			
7.3.2. Relatos orientales 




			 




			Si atendemos a los elementos básicos de la trama argumental, podemos decir que la historia conecta de manera especial con dos leyendas de origen oriental. Una es la leyenda de Buda, que cuenta que a un rey le pronostican que su hijo se hará ermitaño. Para evitarlo, el monarca decide encerrar a su hijo en los jardines del palacio para que no conozca el sufrimiento y la muerte, ya que ello le podría conducir al rechazo del mundo. Un día, el príncipe sale de su cárcel dorada y coincide con un enfermo, un anciano y un entierro. Esa experiencia le hace ver que los lujos y los placeres terrenales son vacuos, y, desde entonces, decide llevar una existencia más austera y reflexiva. El tema de este relato conocerá en la Edad Media una adaptación cristiana que fundamenta la obra de teatro Barlaam y Josafat de Lope de Vega. 
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