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LA LITERATURA MEDIEVAL: SIGLOS XI-XIV
1. LA EDAD MEDIA
1.1. DEFINICIÓN

Se llama Edad Media a un larguísimo periodo de unos mil años que va desde el siglo V hasta finales del siglo XV. En Literatura, la Edad Media
 se extiende desde los primeros textos artísticos conocidos (jarchas mozárabes, del siglo XI; Cantar del Cid
  siglo XII) hasta finales del siglo XV (La Celestina, 1499). Este periodo no puede considerarse homogéneo. Es preciso contemplar los primeros siglos medievales de forma independiente respecto al siglo XIV, momento en que los valores medievales entran en crisis, y el siglo XV, considerado como Prerrenacimiento o etapa de transición al Renacimiento. 

1.2.  CARACTERÍSTICAS DE LA SOCIEDAD MEDIEVAL

· Feudalismo: la Europa occidental de esta época se organiza según un modelo económico y político llamado feudalismo. El feudalismo supone que se establecen relaciones de protección y servicio entre el señor (que tiene la obligación de proteger al vasallo) y el vasallo (que ofrece sus servicios al señor a cambio de protección).
· Sociedad estamental: la sociedad medieval estaba dividida en tres estamentos muy rígidos: los eclesiásticos (religiosos), los nobles y los campesinos. Los dos primeros eran propietarios de la tierra, mientras los últimos son los que trabajan y entregan parte del fruto de su trabajo a los señores (civiles o religiosos) a cambio de protección. Los nobles son los encargados de defender militarmente a sus vasallos, la Iglesia atiende a la vida espiritual y predica unas ideas que apoyan esta estructura económica. El rey lo es por derecho.
· Sin movilidad social: la sociedad estamental no permite la movilidad social. Cada hombre nace en una determinada situación social, determinada por Dios, y su papel consiste en vivir de acuerdo con ella, así salvará su alma y llegará al reino de los cielos.
· Crisis del sistema feudal en el siglo XIII:  se produce un gran auge económico con el desarrollo de la artesanía, el comercio y la industria. Se multiplican las vías comerciales y florecen los burgos (las ciudades), cuyos habitantes (los burgueses) van a constituir una nueva clase social (la burguesía) mucho más emprendedora y dinámica. De su mano cobra importancia el dinero, elemento básico en la nueva economía monetaria.
· Crisis del sistema feudal en el siglo XIV: se vive la descomposición del feudalismo, en medio de graves revueltas campesinas, luchas entre nobles, gran inestabilidad política, división dentro de la Iglesia (el cisma de Occidente, herejías diversas…). A esto se suman las sucesivas oleadas de peste que asolan Europa y producen la huda de los campesinos a las ciudades. 
· Prerrenacimiento: al final de la Edad Media, el desarrollo del comercio y de la economía mercantil favorece los viajes y, por tanto, el intercambio de ideas y el contacto entre culturas. El mundo medieval, orgánico y cerrado, deja paso a un nuevo mundo en el que cada vez son más importantes los hombres concretos, los individuos. Aparecen con ellos los nuevos sentimientos ajenos al mundo medieval: el individualismo, la soledad, la angustia personal. 
En el terreno literario, las obras dejan de ser anónimas y conocemos ya los nombres de grandes escritores: en Italia, Dante Alighieri (1263-1321) autor de la Divina Comedia; la poesía de Francesco Petrarca (1304-1374) y el Decamerón de Giovanni Boccaccio (1313-1375); en Inglaterra, los Cuentos de Canterbury de Chaucer, etc. 
1.3.  IDEAS Y CULTURA MEDIEVALES
1.3.1.  Cultura escrita

Tras la caída del Imperio romano en Occidente en el siglo V, la cultura escrita se refugia en los monasterios, donde los monjes son los encargados de conservar y transmitir los saberes de la Antigüedad
. Allí se copian a mano los libros (manuscritos) sobre pergaminos. Por ello eran poco abundantes y no existen importantes bibliotecas fuera de los monasterios. 

Con el tiempo, se produjo una secularización
 de la cultura:  la aristocracia refinó su modo de vida y consideró un signo de distinción la posesión de libros. Ciertos nobles formaron entonces sus bibliotecas particulares y la cultura dejó de estar unida necesariamente a la Iglesia. Aparecieron entonces —durante los siglos XII y XIII— las primeras universidades, en cuyas bibliotecas eran muy leídos. 
La cultura medieval se caracteriza por una concepción cerrada del saber: se supone que todo está dicho y de ahí, la labor de copia del sabio, que es quien conoce con certeza los hechos.  Esto explica el concepto de autoridad (auctoritas)
; es decir, se considera verdadero e indiscutible aquello que los autores antiguos prestigiosos (en especial, Aristóteles, que fue considerado “el filósofo” en la Edad Media) habían afirmado en sus escritos. Por ello, el concepto de originalidad es completamente distinto al actual. Los autores medievales no crean sus obras, sino que copian, imitan o comentan las obras de los autores antiguos. Por eso, muchas veces las obras son anónimas. 

Esto conduce a una visión estática del mundo que se corresponde con la concepción de la sociedad como algo inamovible, que no se puede cambiar porque Dios lo ha determinado así. El tiempo tampoco aporta cambios: nada se modifica. 
1.3.2.  Cultura oral

Hay que recordar que la mayor parte de la población medieval era iletrada —no sabían ni leer ni escribir— y que, además, la lengua de cultura era el latín, lo que limitaba el acceso a los libros todavía más. No obstante, en la Edad Media hubo una rica cultura popular, que se transmitía oralmente. Se trata de una cultura agrícola, ligada a los ciclos de la naturaleza y muy vitalista. 

1.3.3. Teocentrismo
La cultura medieval es fundamentalmente teocéntrica, es decir, consideran que Dios es el centro, el origen y el destino de todas las cosas. Hay una ordenación jerárquica piramidal en cuya cúspide se encuentra Dios, que es quien justifica toda su creación.
1.3.4.  Didactismo moralizador
El arte medieval, incluyendo la literatura, se cultiva con una finalidad doctrinal. La concepción teocéntrica de la existencia se propaga a través de la creación artístico – literaria. La propaganda ideológica se difunde a través de la literatura y del resto de artes. 

1.3.5.  El papel de la mujer en la Edad Media: el amor cortés

A lo largo de la Edad Media, la mujer ha desempeñado un papel subordinado al hombre. En los estamentos nobles, las mujeres aparecen en su mayor parte recogidas en el hogar y su función fundamental es la perpetuación del linaje. Las mujeres campesinas se encargan de las duras tareas agrícolas, además de las domésticas.

La literatura medieval es básicamente misógina
, ya que se equipara a la mujer con Eva y se considera que es la culpable de todas las desgracias. Desde finales del siglo XI, la mujer alcanza en el sur de Francia una insólita relevancia que la convertirá en la protagonista indiscutible de una corriente literaria denominada “amor cortés”. La imagen de la mujer vivirá una revalorización cuando la Iglesia reivindica la figura de la Virgen María
 y, como consecuencia, aparece la literatura religiosa de tema mariano. 
1.3.6. Temas de la literatura medieval
Los temas típicamente medievales son la religión, la guerra y el amor.


La religión es un tema omnipresente en la literatura medieval. No es infrecuente que la defensa de la correcta moral se produzca a veces ex contrario, es decir, mediante la ejemplificación de actos inmorales.
La guerra es también un tema muy cultivado. No es de extrañar, pues la literatura es reflejo de una época de gran inestabilidad política, con constantes cambios en las fronteras y choques entre territorios y credos. 


El amor y su reverso, el desamor, son temas universales que inspiran a distintos autores. La poesía amorosa sigue unos esquemas estrictamente prefijados, tal y como veremos a lo largo del tema. 
1.4.  LA ESPAÑA MEDIEVAL
La península ibérica
 es durante la Edad Media un territorio muy fragmentado políticamente. Tras la invasión árabe del año 711, transcurrirán ocho siglos en los que coexisten en este territorio una zona de dominio musulmán al sur y los diversos reinos cristianos que se van formando al norte. Los reinos hispánicos van extendiéndose progresivamente hacia el sur. Por ello, en Castilla, Aragón y Al-Ándalus convivieron gentes de tres culturas y tres religiones: cristiana, mahometana y judía. La convivencia de las tres culturas determinó y enriqueció la cultura hispana. A finales del siglo XIV se rompió la armonía medieval y se extendió el antisemitismo
, que culminaría con la expulsión de judíos y moriscos de la península ibérica. 
La cultura europea también influyó en la cultura peninsular; por ejemplo, la cultura francesa llegó a la península ibérica a través del camino de Santiago, del asentamiento de colonos franceses y de la presencia de monjes cluniacenses y cistercienses. Con ellos llegarán muchos términos franceses y provenzales al castellano, la letra ch, las reformas monásticas, el arte románico y el gótico.
Lingüísticamente, el latín, que siglos antes había sustituido en la península ibérica a todas las lenguas prerromanas con la excepción del vasco, fue adquiriendo particularidades que lo hicieron diferente según las zonas, lo que dio lugar a las diversas lenguas románicas. De esta manera, en el sur de la península se hablaba un dialecto del árabe, denominada mozárabe, y en el norte: de oeste a este: el gallego-portugués, el astur-leonés, el castellano, el vasco, el navarro-aragonés y el catalán. 
2. LA POESÍA ORAL
La aparición del verso suele preceder a la prosa en las diversas literaturas. Es algo natural en una sociedad mayoritariamente iletrada y en la que las composiciones deben ser transmitidas de memoria. La memorización se favorece por el verso y el acompañamiento musical.

2.1.  LA POESÍA LÍRICA PENINSULAR PRIMITIVA

En la Edad Media se pueden diferenciar dos grandes tipos de poesía: la popular o tradicional y la culta. La poesía de tipo popular era anónima y fue transmitida y recreada de forma oral durante siglos. Contaba con una variante lírica (jarchas, cantigas de amigo o de escarnio y villancicos) y otra narrativa (poesía épica).

Durante el medievo, el pueblo creó canciones para acompañar sus actividades y fiestas. Así nacieron las diferentes canciones populares en la península entre los siglos XI y XV.
Conservamos diversos testimonios de la lírica oral medieval en la península ibérica: jarchas mozárabes, cantigas gallego-portuguesas y la lírica tradicional castellana. La lírica tradicional catalana, en los albores medievales, formaría todavía parte de la lírica provenzal.

2.1.1.  Las jarchas arábigo-andaluzas
Las primeras canciones europeas en lengua no latina eran de tipo tradicional y fueron copiadas por escritores cultos en el siglo XI, o sea, antes de los famosos cantares de gesta, antes de los trovadores, antes del primer teatro. Añade a esto que, como hemos dicho, fueron puestas por escrito cuando hacía bastante tiempo que eran conocidas. Así que podemos estar leyendo poesía creada en el siglo X, ¡hace once siglos! Se trata de las jarchas arábigo-andaluzas.

Las jarchas son breves composiciones líricas, escritas en mozárabe, la lengua derivada del latín que se hablaba en territorio musulmán, hoy desaparecida. Estos poemillas se transmitieron oralmente y algunos de ellos quedaron recogidos en textos cultos escritos en su lengua por poetas árabes y hebreos andalusíes, en los siglos XI y XII. 
No fueron descubiertas hasta el año 1948 porque, aunque las palabras eran mozárabes, las letras eran árabes (a esta forma de escribir se llama aljamiado) y a simple vista no se podían distinguir del resto. Se conservaron debido a que en la época los musulmanes andaluces cultos eran bilingües y hablaban y escribían en la lengua oficial culta, el árabe, pero conocían y entendían la lengua de uso cotidiano: el mozárabe. Algunos de estos musulmanes cultos, al conocer las canciones que cantaba la gente del pueblo, las encontraron tan hermosas que las utilizaron como inspiración para sus propios poemas. Así, tomaban la jarcha, escribían una moaxaja larga con el mismo tema y copiaban al final la canción tradicional. 

Las jarchas muestran gran parecido con otros poemas peninsulares y europeos: tema amoroso, canciones puestas en boca de una mujer, sencillez expresiva, versos cortos. Ciertos aspectos las podrían acercar al mundo oriental: el ambiente urbano, el erotismo de ciertas composiciones, la desenvoltura y el atrevimiento de las mujeres.

En cuanto a la forma, son muy simples: poemas de dos, tres o cuatro versos; los versos suelen ser cortos y con rima asonante y, a veces, tosca, puesto que repiten la misma palabra al final de dos versos. 

La gramática usa todos los métodos de actualización: es siempre un diálogo entre el “yo”, la joven, y alguien, un “tú/vosotros”, aunque nunca leemos la respuesta. Es un lirismo directo, donde se expresan abiertamente las emociones, por ello abundan los vocativos con los que la mujer se dirige a su amado (habib, sahhara…), a su madre o a sus hermanas. La emoción se expresa igualmente con el uso de diminutivos de carácter afectivo (hermanitas, boquita…), interrogaciones y exclamaciones y un vocabulario apasionado y sentimental.
2.1.2. Las cantigas gallegoportuguesas (siglos XIII y XIV)

· Las cantigas de amigo

Las cantigas de amigo más antiguas son del siglo XII. Comparten muchos rasgos con las jarchas: por ejemplo, el tema amoroso y la voz femenina. Sin embargo, también existen importantes diferencias: mayor extensión, estrofas encadenadas mediante el uso de paralelismo, continuas referencias a la naturaleza, que revelan la realidad campesina y marinera de Galicia, frente al ambiente urbano mozárabe. 

La forma característica de las cantigas de amigo es la canción paralelística, basada en el paralelismo
. El paralelismo es el artificio esencial al que se pliegan los demás elementos, tanto métricos como temáticos y estilísticos. Conviene resaltar también el empleo del estribillo como elemento estructurador, así como el uso del llamado “leixa-prén” (‘toma y deja’), característico de la poesía gallega, es decir, en la tercera estrofa se vuelve a repetir un verso de la primera.

Un rasgo esencial del paralelismo de las cantigas de amigo es su inmovilidad, las cantigas tienen una progresión narrativa mínima, apenas cuentan nada, limitándose a repetir los mismos elementos añadiendo pequeñas variaciones. 
· Cantigas de escarnio y maldecir
La cantiga de escarnio y maldecir es un género satírico de la lírica medieval gallegoportuguesa, derivado del sirventés provenzal. Las cantigas de escarnio expresan una crítica utilizando sobreentendidos y palabras encubiertas. En cambio, en la de maldizer (maldecir) el poeta es más claro e insulta directamente. En cuanto a la métrica, siguen las mismas convenciones que las cantigas de amor.
Existen cinco tipos: sátira literaria (dedicada esencialmente ala parodia del amor cortés y a la burla del estilo compositivo), sátira política y moral, sátira personal, sátira sexual y sátira social.

En ocasiones, las cantigas de escarnio muestran las tensiones existentes entre los trovadores, generalmente pertenecientes a la nobleza, y los juglares, debajo estrato social.
2.1.3. Lírica castellana tradicional: los villancicos
Los villancicos son las canciones populares que cantaba el pueblo para acompañar su vida diaria. Se denominan así porque eran las canciones que creaban los habitantes de las villas: los villanos. Durante el siglo XV fueron recogidas en los cancioneros, unas antologías donde se copiaron tanto las letras como la música de estas canciones populares.

La temática de la lírica castellana es muy variada: los trabajos del campo (canciones de siega, siembra y primavera), tema navideño, tema amoroso (al igual que en las jarchas y en las cantigas de amigo, una mujer confía sus problemas amorosos a su madre, amigas o hermanas, y se queja de la ausencia de su amado), las albadas (el encuentro amoroso de los enamorados y su lamento por la llegada del amanecer, la hora de la dolorosa separación) y el motivo de la serranilla (se cuenta el encuentro amoroso con una mujer de la sierra o serrana) o el de la morenica (una mujer hace referencia al color de su piel para reivindicarlo o justificarlo).
El lenguaje poético es muy sencillo y apasionado. Son frecuentes las exclamaciones e interrogaciones a través de las cuales la muchacha expresa sus sentimientos. Aparecen numerosas repeticiones, anáforas y paralelismos. También son frecuentes las comparaciones y los símbolos (el ciervo y la fuente) con el mismo significado que en las cantigas de amigo.
La estructura métrica de los villancicos es la siguiente:
CABEZA: está formada por los dos o tres versos del principio. 

MUDANZA: desarrolla los versos de la cabeza. Tiene una rima distinta de los versos de la cabeza para distinguirse de ella. El último verso de la mudanza se llama verso de vuelta porque su rima coincide con la de la cabeza. 

ESTRIBILLO: repite los mismos versos de la cabeza, solo que ahora pasan a llamarse estribillo. 

2.1.4.  La poesía trovadoresca

La poesía provenzal surge en el sur de Francia, en un lugar llamado Provenza, alrededor del año 1100 (siglo XII), y se extiende a los condados catalanes, al sur de los Pirineos. Constituye el primer movimiento de lírica culta en la Europa occidental. 

Es un tipo de poesía cantada por los trovadores en las cortes, quienes utilizan una lengua romance, el provenzal (variedad regional del occitano o lengua de oc), para expresar sus sentimientos, normalmente amorosos. Por ello, el tema central de la lírica provenzal trovadoresca es el amor cortés, aunque también se tratan otros temas como la religión, la política y la guerra. 

La lírica catalano-provenzal está formada por canciones que imitan la tradición popular e influye en la lírica tradicional de la península mediante la cansó, la pastorela o la albada.
2.2.  EL MESTER DE JUGLARÍA: LA ÉPICA MEDIEVAL

Tanto la lírica como la épica eran difundidas oralmente por los juglares y juglaresas, cantantes y actores que divertían a las gentes en pueblos y castillos. De ahí que se denomine mester de juglaría (oficio de juglares) a la “escuela literaria” de los juglares.  El concepto de “escuela literaria” significa que existen una serie de obras entre los siglos XII y XIII que poseen rasgos semejantes y son atribuibles a autores parecidos. Así, el mester de juglaría será el arte u oficio de los juglares “de péñola” o juglares escritores y tiene las siguientes características:

· Son obras transmitidas oralmente. Solo tardíamente se pusieron por escrito para un reducidísimo público lector.

· Son obras anónimas. El juglar o juglaresa que las compuso es desconocido.

· Se integran en una tradición literaria de dominio popular y pertenecen a la literatura tradicional.

· Se trata de composiciones poéticas bastante irregulares en su forma. No tienen medida fija en sus versos y su rima es asonante. Los versos no están agrupados en estrofas sino en tiradas de una sola rima.

· Sus temas son épicos. Las obras y fragmentos de juglaría conservados en castellano son cantares de gesta. 

2.2.1.  LA ÉPICA MEDIEVAL: EL CANTAR DE MIO CID
La épica es la narración de las hazañas de un héroe, antepasado del pueblo que las canta. Los poemas épicos cuentan sucesos de carácter histórico, aunque con muchos elementos totalmente inventados. Estos poemas recibían el nombre de cantares de gesta porque se recitaban o cantaban acompañados de una melodía y porque relataban gestas o hazañas de grandes héroes. En la Europa medieval fueron frecuentes. 
En la Edad Media resurge la épica gracias al cultivo y difusión de la literatura germánica (el Cantar de los Nibelungos, Parsifal, Tristán e Iseo). La épica románica (es decir, aquella escrita en lenguas romances) se origina en Francia, dando lugar a los cantares de gesta en torno a la corte de Carlomagno (ciclo carolingio: Fierabrás, Roland,…; Cantar de Roldán) y a los caballeros de la Mesa Redonda (ciclo artúrico o bretón: Arturo, Lancelot…; Lanzarote o el caballeros de la carreta). 

De esta manera, la literatura castellana es, junto a la francesa, la que cuenta con una más amplia producción de cantares de gesta. Sin embargo, frente a esta última, son muy escasos los textos conservados en castellano. Únicamente disponemos de tres originales hispánicos: el Cantar de Mio Cid, el Cantar de Roncesvalles y las Mocedades de Rodrigo. No obstante, es posible inferir la existencia de algunos cantares perdidos a partir de las crónicas medievales. Dichas crónicas incluyeron fragmentos de los cantares, pero convertidos en prosa. Gracias a ese testimonio es posible reconstruir los versos de algunos pasajes. Se han agrupado en tres grandes ciclos:
· Ciclo de los Condes de Castilla: Cantar de los siete infantes de Lara, Cantar de Fernán González, Cantar de la condesa traidora, …

· Ciclo del Cid: Cantar de Mio Cid, Cantar de Sancho II, Las mocedades de Rodrigo.

· Ciclo francés: Cantar de Roncesvalles, Cantar de Bernardo del Carpio. 

2.2.1.1. CANTAR DE MIO CID

A. TEXTO, AUTORÍA Y FECHA DE COMPOSICIÓN
El Cantar de Mio Cid se conserva en un manuscrito de la Biblioteca Nacional copiado en el siglo XIV.  Consta de 3730 versos. Se ha perdido el primer folio del manuscrito. Al final del manuscrito un tal Per Abbat indica que los escribió en 1207. Al parecer, Per Abbat solo fue el copista.

En cuanto a su fecha de composición, hay quien piensa que, tras diversas refundiciones, el texto que hoy conocemos sería de hacia 1140 y obra de dos o más juglares. Para otros, sin embargo, la unidad y la perfección del texto hacen suponer un único autor culto.

B. ARGUMENTO
La obra se basa en la parte final de la vida de Rodrigo Díaz de Vivar (h. 1043-1099), caballero de la corte de Sancho II de Castilla, quien, tras la muerte de su señor, pasó a servir a Alfonso VI. Los hechos narrados se refieren a sucesos posteriores a 1081, año en que el rey Alfonso desterró al Cid, acusado del robo de la recaudación de unos impuestos.

C. EL TEMA DEL CANTAR: LA RECUPERACIÓN DE LA HONRA DEL HÉROE 

El Cantar desarrolla tres líneas narrativas entrelazadas, usuales en la épica, y en especial, en la épica castellana. Sin embargo, es difícil encontrar textos donde la trama esté tan bien urdida, en los que se haya logrado un encaje tan coherente y armónico de cada personaje y elemento de la ficción. 

a) Las hazañas guerreras de Rodrigo, sus batallas y conquistas. Sus antagonistas principales son los moros, pero también se enfrenta en ocasiones a enemigos cristianos, como el conde de Barcelona. El relato de grandes empresas militares, en las que se otorga un absoluto protagonismo al héroe, es lo normal en todo poema épico. En el caso del Cantar, las proezas del Cid son completamente verosímiles. Sobresale en el combate por su valor y su destreza, en él se muestra implacable y hasta sanguinario, pero siempre tiene frente a sí enemigos de carne y hueso a los que derrota en gran número y con gran facilidad. El poeta se permite alguna hipérbole, pero ni desmesurada ni increíble. 

b) El proceso de pérdida de la honra pública y su recuperación, su relación con el monarca y su propia progresión (éxito en lo personal y lo político). Como antagonistas aparecen los intrigantes (“malos mestureros”), no el rey Alfonso y, en particular, García Ordóñez. Este tema también es típico de la épica, aunque en el caso de un héroe medieval un destierro es especialmente grave, ya que se saca al protagonista del mundo ordenado que preside el rey, con todo su peso político y religioso, y se le arroja fuera de todo ese sistema armónico a un mundo en el que tendrá que valerse de sus propios recursos

c) La pérdida de su honor y su recuperación: el Cid sufrirá una ofensa personal contra su honor (la afrenta de Corpes: las hijas del Cid son maltratadas y abandonadas por sus maridos) El Cid consigue una reposición de su honor haciendo uso del riepto: una innovación jurídica del siglo XII en la que, tras oír a ambas partes de un pleito, el rey designaba combatientes y presidía un combate público. De este modo, el Cid obtiene la victoria sobre los infantes y un nuevo matrimonio para sus hijas con los príncipes herederos.

D. LOS PERSONAJES DEL CANTAR
El Cantar de Mío Cid es un relato de protagonista, lo que constituye un rasgo común en la poesía épica medieval. Este protagonista es Rodrigo Díaz de Vivar. El resto de los personajes giran y están planteados en torno a la figura principal. Tanto así que todos se pueden englobar en un grupo o personaje colectivo.

· Rodrigo Díaz de Vivar: el Cid Campeador.

Es un personaje histórico, pero nos interesa la versión literaria que de él nos ofrece el poema. En primer lugar, se trata de un protagonista muy complejo y matizado. Frente al carácter poco complejo de la mayoría de los héroes épicos, el Cid es un protagonista de rica personalidad, con sentimientos de dolor, de alegría, de cólera, etc. que acercan al héroe a su público. No es un héroe cliché dotado única y exclusivamente de fuerza y valor sobrehumanos, aunque sí posee rasgos de los tradicionales en esta clase de personajes.

Por supuesto, el Cid será mostrado en todo momento como excelente guerrero: es fuerte, valiente, animoso, fiel y atento con sus compañeros de armas. Respeta el orden establecido, particularmente en lo que se refiere a la autoridad real, y es justo y equitativo: conoce perfectamente el derecho en caso de guerra y hace el reparto del botín de acuerdo con las normas habituales. A la fuerza física se le añade la fuerza moral que hace de él un “jefe” o “caudillo” y le permite sobreponerse a los grandes reveses que sufre en su vida y de los que sale reforzados. La combinación de su fuerza física, su inteligencia y su fuerza moral hacen que venza siempre en todos los enfrentamientos y batallas. Con toda su prudencia y cautela, es confiado, puede delega responsabilidades en los suyos continuamente, rompiendo así el canon del héroe individualista. Suele ser clemente y no se ensaña con los vencidos.

Como los grandes héroes realiza un viaje o “extrañamiento” en el que ha de pasar por diversas pruebas y posee atributos físicos de héroe como unas espadas y un caballo excepcionales. 
Entre los rasgos que lo singularizan de entre todos los otros héroes épicos destaca su cordialidad y amabilidad, tanto con su familia como con sus hombres. Es un gran guerrero, pero también un hombre muy doméstico y familiar, con gran sentido del humor: gasta bromas y se ríe con frecuencia. También es capaz de llorar y conmoverse. 

Una de las notas dominantes del carácter del protagonista es la mesura, es decir, su equilibrio emocional y su capacidad para actuar en cada momento como es preciso. Frente al héroe épico típico de las gestas al que sólo le importa la gloria, el Cid supera todas las dificultades dando muestras de prudencia. El Cid se caracteriza además por su sentido práctico: se ocupará de todas las cuestiones prácticas (el dinero, la protección de su familia) con astucia y sagacidad. Con sus hijas y con su mujer se muestra como un padre y un esposo generoso, atento y muy cariñoso

Por último, se muestra como un caballero cristiano: se encomienda a Dios o a la Virgen en los momentos de dificultad y siempre les agradece todo lo bueno que le ocurre, sin perder la fe ni siquiera en los momentos más duros. 

· Los personajes positivos

· La familia del Cid: Jimena, Elvira y Sol. Se trata de un grupo caracterizado por su pasividad, aunque esto no les resta importancia, ya que son claves para el desarrollo de la trama. 

· Los vasallos del Cid. Mucho más activos que el anterior, se caracterizan por seguir fielmente las instrucciones del protagonista. Destaca especialmente, Alvar Fánez de Minaya, el lugarteniente y sobrino del Cid.

· El moro amigo: Abengalvón, señor de Molina. Su presencia en el Cantar evita que los musulmanes sean presentados como globalmente negativos, pero nos interesa más comprobar que, con él, aparece la figura del moro caballeresco y noble, que alcanzará tanta importancia en el romancero y la novela morisca.

· Los eclesiásticos: el abad don Sancho y don Jerome. Sirven para otorgar el apoyo de la Iglesia al héroe. 

· Los personajes negativos

· Los “mestureros” o intrigantes, que indisponen al rey contra Rodrigo. Son los causantes del destierro, partícipes en las bodas con los infantes de Carrión y, en consecuencia, en la afrenta. Destaca García Ordóñez, representante de la nobleza leonesa, que en el Cantar se opone a la nobleza castellana.

· Los moros: Yusef y Búcar, dos supuestos reyes de Marruecos, derrotados por el Cid.

· Los infantes de Carrión, emparentados con los “mestureros”, se plantean literariamente como un estereotipo caricaturesco de personas cobardes, viles, calculadores… Son la perfecta contrafigura del Cid.

· “Francos”, Ramón Berenguer, conde de Barcelona, personaje con el que se representa a los cristianos enemigos.

· Raquel y Vidas, que son dos prestamistas, indudablemente judíos (aunque el texto no lo dice en ningún momento). Su presentación caricaturesca y despectiva puede tener que ver con la escasa consideración social de la burguesía mercantil incipiente. 

· El rey: un personaje principal

No es el antagonista del Cid en ningún momento. El Cid siempre le rinde vasallaje y le envía partes del botín. El Cid accede a casar a sus hijas con los candidatos que el rey propone y la venganza contra los infantes tiene lugar bajo su regulación y supervisión. El rey está por encima del bien y del mal, como sucederá en las obras de teatro del Siglo de Oro. 
E. ANÁLISIS DEL CONTENIDO
En cuanto al contenido, se pueden distinguir tres aspectos:

a) Político: Castilla frente a León. El Cid, caballero castellano, se enfrenta al rey, de origen leonés. Los enemigos del Cid son, en general, grandes nobles de procedencia también leonesa. El poema exalta al Cid y con él, a Castilla.

b) Socio-económico: el Cantar expresa ideales de ascenso social que agradaban tanto al juglar como a sus oyentes, personas que vivían en la frontera con los territorios musulmanes. El poema refleja en el protagonista el modo de vida guerrero de esas gentes de frontera, su deseo de prosperar y su desprecio por la alta nobleza.

c) Individual: el héroe, Rodrigo Díaz, desterrado por el rey, se enfrenta con el gran problema de recuperar su honra perdida y ganarse el pan. El Cid actúa como un héroe épico cuyas acciones se elevan muy por encima de lo habitual. Se produce, pues, una glorificación del héroe, y, al mismo tiempo, se ridiculiza a los encumbrados nobles, representados por los cobardes y mezquinos infantes de Carrión.

E. ESTRUCTURA LITERARIA
· Organización del texto

El poema se ha dividido modernamente en tres partes o cantares, de progresiva novelización:

- Cantar del destierro: Narra los sucesos acaecidos desde la partida de Vivar hasta la victoria del Cid sobre el conde de Barcelona. (1084 versos conservados)

- Cantar de las bodas: Se extiende desde el comienzo de la campaña levantina hasta las bodas de las hijas del Cid con los infantes de Carrión. (1183 versos conservados)

- Cantar de la afrenta de Corpes: Abarca desde la escena del león hasta el desenlace de la historia, con el triunfo final de Rodrigo. (1443 versos conservados)

En cada una de las tres partes se va marcando un hito en la progresión personal del héroe, al tiempo que avanzan los tres hilos conductores que componen el relato: desgracia y reposición del Cid, hazañas militares e historia familiar, si bien la presencia de los tres no es completamente homogénea, puesto que en el Cantar del Destierro predominan las hazañas militares, en el Cantar de las Bodas llega a su cénit la rehabilitación de Rodrigo  y en el Cantar de la Afrenta está más presente la historia familiar.

· Modelos de discurso

Considerado globalmente, el texto presenta la forma de un discurso literario oral. La presencia de un recitador que se dirige a su auditorio se evidencia frecuentemente en fórmulas orales: “bien oiréis lo que diría” o en verbos en segunda persona: “veriedes (veríais) gozo tanto”

En segundo lugar, es muy notable el equilibro entre narración, descripción y diálogo, así como la ausencia de elementos expositivos y argumentativos. El autor se maneja perfectamente con la acción del relato, sin necesidad de añadir argumentaciones fuera del relato mismo. 

Por último, hay que valorar la minuciosidad, el detallismo y la plástica del texto, tanto en narración, como en descripción o diálogo.

F. LA LENGUA DEL POEMA
Destaca por su claridad, su concreción y su sobriedad expresiva, lo que es lógico porque los oyentes del poema eran normalmente analfabetos. Los rasgos del texto tienen que ver con la transmisión oral del poema:

· Frecuentes llamadas a los oyentes: “bien oiréis lo que dirá”
· Expresiones exclamativas: “¡Mahoma, gritan los moros, Santiago, la cristiandad!"

· Paso constante de la narración al diálogo en estilo directo
.

· Extraordinaria libertad con que se emplean las formas verbales.

· Uso de aposiciones y de epítetos épicos que sirven para engrandecer a los héroes. La mayoría de estos epítetos épicos se dedican al Cid: el que en buena hora ciñó espada, el que en buena hora nació, el de la luenga barba, el que Valencia ganó…

· Frecuentes paralelismos, que ayudan a la memorización por parte de los juglares.

· Disposición de palabras y elementos en grupos de dos (bimembración): moros y cristianos, burgueses y burguesas, con lumbres y con candelas.

· Amplísimo vocabulario especializado (tecnicismos), en temas como la guerra y el derecho, así como arcaísmos (expresiones antiguas).
· Incorporación de gran cantidad de arabismos.

· Precisión y abundancia de cuantificaciones referidas a tropas, dinero, caballos, tiempo…

· La abundancia y coherencia de los topónimos, que refuerzan el verismo del relato.

G. LA MÉTRICA DEL CANTAR

Respecto a la métrica, los 3730 versos del Cantar se agrupan en series de versos, o tiradas, de desigual extensión, con la misma rima asonante. Los versos son irregulares, esto es, sin medida fija, y están divididos en dos partes, o hemistiquios, por una fuerte pausa intermedia, o cesura, que suele representarse con una separación central. El hemistiquio más frecuente suele tener ocho sílabas, aunque los hay de muchas otras medidas. La asonancia no siempre se respeta, a veces se logra mediante la adición de una /e/ llamada paragógica. 

3.  LA POESÍA ESCRITA: EL MESTER DE CLERECÍA
El auge económico y social del siglo XII lleva aparejado un desarrollo cultural que permitirá la escritura y difusión de libros cultos, ya no solo en latín, sino también en castellano. Hay un claro interés por parte de estos autores de ser conocidos y entendidos por el pueblo llano.
3.1.  EL MESTER DE CLERECÍA
El nombre de mester de clerecía procede de la introducción del Libro de Alexandre (s. XIII), que además de ser una declaración de oficio intelectual ofrece un resumen de las principales características de esta escuela literaria:
Mester traigo fermoso, non es de joglaría,

mester es sin pecado, ca es de clerecía;

fablar curso rimado por la cuaderna vía,

a sílabas contadas, ca es gran maestría. 

Esta estrofa del Libro de Alexandre (primera obra de la corriente, compuesta hacia 1225) define la nueva escuela poética. El poeta presenta su obra diciendo que es mester de clerecía, es decir, un menester o magisterio de clérigos, una enseñanza de sabios. Como tal, el poema muestra el lenguaje de los letrados, muy elaborado; eso lo hace hermoso y sin pecado, esto es, sin errores ni equivocaciones, en referencia a la atención métrica con que se crea el verso. Este cuidado hace que su estilo sea el opuesto al de juglaría, que procede del pueblo.

Tal actitud se concreta en una nueva poética, descrita en los versos 3 y 4; se trata de componer un curso rimado por la cuaderna vía, es decir, el objetivo está en lograr cláusulas rítmicas por medio de cuatro secciones (por vía de cuaderna), o lo que es igual, “por el método de distribuir en grupos de cuatro unidades, o cuatro versos, los componentes del poema”. Esto debe realizarse cuidando la composición del verso: a sílabas contadas, con la regularidad métrica de que carecen las composiciones difundidas por los juglares. 
3.1.1. CARACTERÍSTICAS DEL MESTER DE CLERECÍA
· Los autores del mester de clerecía eran “clérigos” cultos. Los textos que escribían demuestran que tenían grandes conocimientos retóricos, poéticos, histórico-jurídicos, teológicos, y la lengua de sus textos, rica en cultismos y latinismos sintácticos y prosódicos, es, sin duda, el resultado de estudios académicos normalizados.  Todos ellos eran “clérigos”. El término designa en la Edad Media a esa clase privilegiada constituida por quienes han sido instruidos, quienes saben latín y son doctos, sean religiosos o laicos.
· Tendencia a basarse en fuentes escritas. Frente al poema épico que se inspira en hechos históricos, en general, coetáneos, los autores del mester de clerecía parten de fuentes escritas de donde extraen los temas.
· Temática. El mester de clerecía trata temas muy variados, y casi siempre eruditos, porque han sido extraídos del saber escrito:
· Temas religiosos: especialmente hagiográficos (vidas de santos) y el mariano (sobre Santa María).
· Temas históricos o legendarios: Libro de Alexandre, Libro de Apolonio.
· Obras de temática heterogénea como el Libro de Buen Amor (especialmente centrado en el tema amoroso) o el Libro rimado del Palacio (continuador de la tradición de los libros de educación de príncipes) e incluso el tema juglaresco, como el Poema de Fernán González, recreación clerical del viejo cantar de gesta sobre el héroe castellano.
· Intencionalidad. Los autores de clerecía seguían la norma clásica del “enseñar deleitando” y pretenden educar, instruir, aleccionar, presentando unos protagonistas ejemplares que encarnan destacadas cualidades morales. A menudo la obra entera es un “enxiemplo”[cuento con moraleja] de marcada intención didáctica y de cierta verosimilitud, características que la diferencian de los textos de juglaría
· Métrica. El mester de clerecía se caracteriza, como hemos visto, por el uso de la estrofa llamada cuaderna vía. La estrofa cuaderna vía, formada por cuatro versos alejandrinos (de 14 sílabas), dividida en dos hemistiquios de 7 sílabas cada uno, y con la misma rima consonante en cada estrofa. Los hemistiquios están separados por una pausa o cesura medial.
3.1.2.  ETAPAS DEL MESTER DE CLERECÍA

	MESTER DE CLERECÍA DEL SIGLO XIII

	AUTORES Y OBRAS
	CARACTERÍSTICAS

	Gonzalo de Berceo

Libro de Apolonio

Libro de Alexandre

Poema de Fernán González
	· Sigue rigurosamente la cuaderna vía y se sitúa en un entorno y sistema cultural homogéneo.

· Todas las obras, exceptuando a Berceo, son de carácter anónimo e impersonal; el primitivismo de la época no permitía la proyección personal.

· Tratan temas diversos en torno a muy distintos personajes —sólo Berceo se centra con exclusividad en lo religioso— y tiene un único propósito didáctico e informativo.

	MESTER DE CLERECÍA DEL SIGLO XIV

	AUTORES Y OBRAS
	CARACTERÍSTICAS

	Arcipreste de Hita
Canciller López de Ayala
	· Viven una serie de circunstancias políticas, sociales y religiosas que suponen un cambio de mentalidad que se reflejará en su literatura.
· Abundancia de temas didácticos, satíricos, religioso-morales, etc. tratados de forma autobiográfica y con propósito de moralizar y deleitar.

· Además de la cuaderna vía, emplean otras estrofas populares, como el zéjel, que hacen más abierta y variada la obra.

· Aparecen grandes figuras literarias.


3.2. GONZALO DE BERCEO (h. 1196 - 1264)
Es la figura más destacada del mester de clerecía durante el siglo XIII. Fue clérigo en el monasterio de san Millán de la Cogolla. 

Su obra tenía una intención propagandística, ya que pretendía convertir su monasterio, ubicado en la ruta del camino de Santiago, en lugar de peregrinación, además de solicitar directamente que los pueblos tributarios del monasterio pagaran los diezmos correspondientes.

Además de la intención propagandística, destaca en sus obras la intención didáctica. La obra de Berceo se inserta dentro de la gran campaña pedagógica de la Iglesia de la época que pretendía en primer lugar educar al bajo clero ignorante en un momento en que el Concilio de Letrán había permitido la predicación en la lengua del pueblo, por otra parte, reivindicar la figura de la Virgen María y, por último, defender el orden establecido. 

El conjunto de su obra se ha agrupado en tres secciones:
· Tres vidas de santos: en ello se refiere la vida y los hechos de los santos locales: Vida de santo Domingo de Silos, Vida de san Millán de la Cogolla (hacia 1235); Poema de santa Oria (entre 1252-7) y el inacabado Martirio de san Lorenzo. 

· Obras de contenido doctrinal: Sacrificio de la misa (1236-1246) un manual sobre el oficio de la misa, compuesto probablemente para sacerdotes con dificultades para entender el latín. 

· Tres obras dedicadas a la Virgen María: Duelo que hizo la Virgen, Loores de Nuestra Señora (1236-1246) y Milagros de Nuestra Señora (1252). 
3.2.1. MILAGROS DE NUESTRA SEÑORA (1252)
Se trata de una colección de veinticinco milagros de la Virgen María. En todos ellos, la intervención de la Virgen salva a pecadores de condenarse al infierno. 

A) Estructura de la obra

Los Milagros constan de dos partes: una introducción y un conjunto de veinticinco milagros, que constituyen una unidad estructural inseparable:
· Introducción: El protagonista de esta parte es el narrador, identificado con Berceo. Se trata de un romero (peregrino) que penetra en un jardín presentado como locus amoenus
. Este lugar se asocia, por alegoría, con María, símbolo de la recuperación del Paraíso. El romero, a su vez, simboliza al hombre caído que anda en busca de la gracia perdida. Cada uno de los elementos de este locus amoenus tiene un significado alegórico que el mismo Berceo explica en el poema.

· Milagros: Las veinticinco narraciones en verso ejemplifican la acción misericordiosa de María y su poder intercesor ante Cristo, y funcionan como demostración de la doctrina expuesta en la introducción. En todos los relatos, la Virgen premia, castiga o socorre a sus devotos en peligro.

B)  Estructura de cada uno de los Milagros: 
La estructura de los Milagros es bastante parecida y se ajusta al esquema devoción-recompensa. Se persigue un didactismo religioso moral: 

- Presentación de un personaje, cuya principal característica es su devoción a la Virgen; en ocasiones, esta devoción coexiste con graves faltas.

- Situación difícil: al personaje le sobreviene una situación difícil que va desde un apuro hasta la muerte o la condenación eterna.

- Intervención de la Virgen: María le ayuda a salir del atolladero, bien rogando ante su Hijo o bien interviniendo ella directamente.

- Intervención del poeta: Berceo remata exhortando a su público a que sea devoto de tan poderosa señora.

C) Personajes 
· La Virgen María: es la protagonista indiscutible de todos los milagros y quien da sentido a la obra. La Virgen aparece caracterizada en términos muy humanos. Se presenta como una figura maternal y protectora con sus devotos, así como enormemente poderosa. Por otra parte, es autoritaria, fuerte y severa.  Berceo está interesado en exhortar a la devoción mariana y presenta un comportamiento que deje muy claro a su público, no necesariamente culto, la conducta a seguir. Sin embargo, esta reina omnipotente tiene una limitación en sus atribuciones: cuando ha de devolver la vida a alguien, necesita de la intervención de Cristo. Es un signo de la objetividad teológica de Berceo. 

· Los personajes terrenales: aparecen como amigos o enemigos de la Virgen, y la mayoría de los Milagros presentan como protagonistas o coprotagonistas a individuos vinculados con la Iglesia, aunque no faltan personajes de otros sectores sociales. 
· Las fuerzas del bien y del mal: toda la obra gira en torno al antagonismo entre los planos del bien y el mal. En el plano del bien, junto a María, Cristo, los santos y los ángeles. Frente a ellos los diablos o el mismo demonio, quien suele tomar la forma de animal para provocar la perdición del pecador. En definitiva, asistimos a una perpetua batalla por el alma humana, de la que siempre sale triunfante María. 

D)  Estilo
· Técnica narrativa: Destaca la presencia “casi física” del poeta que ocupa siempre un primer plano, con una actitud dinámica, comunicativa, dirigiéndose constantemente al auditorio. Su presencia constituye un enriquecimiento estilístico que contribuye a disipar la monotonía y a acercar el vínculo entre autor y lector.
La obra de Berceo es predominantemente narrativa con todos los recursos propios de este género. Ello no impide que se den también atisbos líricos en determinados pasajes y que la construcción de diálogos y situaciones haga pensar incluso en una incipiente forma dramática. Prefiere recurrir al estilo directo en busca de una mayor vivacidad. El diálogo se convierte en un elemento esencial. 
· Tono afectivo y bienhumorado. La obra de nuestro poeta rezuma una intensa afectividad. Esto se aprecia en los frecuentes rasgos de humor, en el uso de un lenguaje coloquial, rebosante de naturalidad, con frases hechas de uso corriente.  La naturalidad se aprecia en los símiles y metáforas que utiliza, tomados de la vida cotidiana y en el uso de diminutivos y aumentativos apreciativos.
Todo lo dicho no impide la existencia, sin llegar al exceso, de bastantes latinismos, en especial de expresiones pertenecientes al lenguaje litúrgico. No hemos de olvidar que Berceo está traduciendo textos latinos, amén del influjo que ejerce sobre él el ambiente conventual en que transcurre su vida.
· Recursos literarios: abundan las figuras que tienen función reiterativa.  Repite muchas veces las ideas que le interesa que queden fijadas en el auditorio. No hay que olvidar que una de las intenciones del autor era ayudar a los clérigos incultos en la predicación, por lo que interesaba que el mensaje quedara muy claro.
· Sintaxis: en la sintaxis de Berceo predomina el ritmo lento, tardo, propio del mester de clerecía. En sus textos predomina la yuxtaposición (frases unidas sin nexos) y la coordinación (frases unidas con conjunciones coordinantes: y, pero, sin embargo…), con la consiguiente aparición de polisíndeton. El hipérbaton es bastante frecuente.

En todo caso, Berceo no es un escritor ingenuo, contra lo que pudiera deducirse de la lectura de su obra. Su ingenuidad es muy deliberaba y está al servicio de una técnica narrativa muy clara: la técnica de contar un milagro. Berceo es muy consciente de su arte literario. 
3.3. JUAN RUIZ, ARCIPRESTE DE HITA y su LIBRO DE BUEN AMOR
A) TEXTO, AUTOR, FECHA Y TÍTULO

El libro se ha conservado en tres copias manuscritas y varios fragmentos. En él su autor confiesa llamarse Juan Ruiz y ser arcipreste de Hita. Se saben pocos datos más del autor. 

En los manuscritos aparecen dos fechas de composición: 1330 y 1343. Esto ha hecho suponer que hubo dos redacciones sucesivas del texto. También hay quien opina que la obra ha tenido una única redacción y el complejo proceso de transmisión de los textos medievales explicaría las diferencias entre los manuscritos. 

Ninguno de los manuscritos aparece titulado. Modernamente, se propuso el título de Libro de buen amor, que ha sido generalmente aceptado. 

B) MÉTRICA, LENGUA Y ESTILO
El Libro de buen amor es un extenso poema de más de mil setecientas estrofas (unos siete mil versos), la mayor parte de ellas escritas en cuaderna vía, aunque abundan otros metros y estrofas en los que el autor muestra su virtuosismo poético. Incluso en la cuaderna vía abundan los hemistiquios de ocho sílabas, más próximos al ritmo del romance, frente a los preceptivos versos de siete sílabas. Esto demuestra que el autor tiene un consumado dominio de la métrica, mayor que el de los juglares y aun de los clérigos de la época. 
En su lengua y estilo abundan tanto los recursos de la tradición culta como de la popular:

· Tradición culta: se percibe en el extraordinario repertorio léxico y sintáctico, el empleo de múltiples repeticiones o enumeraciones, la acumulación se sinónimos, anáforas, abundantes recursos literarios, citas eruditas y expresiones y juegos de palabras, en ocasiones de otras lenguas (latín, árabe, francés…)

· Tradición popular: se manifiesta en el uso expresivo de diminutivos, de términos compuestos inventados por el autor, de refranes y dichos populares, exclamaciones y un lenguaje concreto y realista, accesible a todos. 
Hay muchos rasgos de lengua oral: dominio del diálogo, sintaxis desordenada, ritmo cambiante en la entonación, humor, chistes… El aire festivo y burlón es característico de una obra en la que la ironía, la parodia y la caricatura serán rasgos básicos de un autor que nos expresa con su obra una visión complaciente del mundo. 
C) ESTRUCTURA, CONTENIDO Y TEMAS
El libro está compuesto de numerosos materiales muy heterogéneos, unidos por el hilo argumental de una autobiografía ficticia:
· Una historia picaresca de forma autobiográfica. Narra los amores del Arcipreste y la ayuda que le prestan doña Venus y Trotaconventos, alcahueta precedente de Celestina. Este relato es el eje de la obra, aunque va siendo constantemente interrumpido por otros elementos.

· Una abundante colección de fábulas de origen oriental, latino o francés.
· Una serie de digresiones
 morales, ascéticas o espirituales, como la censura contra los pecados capitales, las imprecaciones
 a la Muerte, el elogio de las mujeres pequeñas y muchas otras reflexiones moralizadoras.

· Una glosa del Ars Amandi de Ovidio, obra en el que el poeta latino da una serie de consejos para enamorar y disfrutar del amor.

· Una glosa del Pamphilus, comedia de tono burlesco, escrita en latín, de donde tomará el episodio de don Melón y doña Endrina.

· Una serie de episodios alegóricos, como la batalla entre don Carnal y doña Cuaresma, la descripción de los meses en la tienda de don Amor. En la batalla entre don Carnal y doña Cuaresma pelean las carnes por don Carnal y los pescados por doña Cuaresma. Vence esta última, pero don Amor regresará triunfante el día de Pascua, haciendo huir a sus enemigos.

· Composiciones líricas varias: cánticas de serrana, de escolares, de ciego, gozos de la Virgen…

La disposición del libro recuerda la influencia de la poesía oriental, además de la influencia árabe en el ambiente, en la presencia del erotismo y en la figura misma de Trotaconventos, concebida de forma positiva como en el mundo musulmán.

El influjo de la cultura cristiana medieval es también patente en los textos religiosos cristianos, así como en los textos de la literatura latina (Ovidio) y sobre todo de textos latinos medievales (Pamphilus de amore, De vetula…). 

Esta diversidad adquiere unidad por el uso de la primera persona narrativa y por el tema común del amor y los engaños, aunque los temas básicos son tres:

· El amor: presentado como una fuerza imperiosa, natural, imposible de eludir. El erotismo expresa una arrolladora fuerza vitalista donde el erotismo y la concepción placentera y sensual de seres y cosas se encarnan en los personajes.

· La muerte: es la fuerza opuesta al amor y a la vida. Frente a la creencia cristiana que presenta la muerte como una liberación que lleva al hombre al reino de los cielos, aquí se considera la muerte como destructora, no liberadora. La muerte destruye la belleza, el placer y todas las relaciones humanas y afectivas.

· El destino: marcado por las estrellas. Presentado también como una fuerza inexorable de la que no se puede escapar. 

En el entrecruzamiento de la todopoderosa trinidad —amor, destino y muerte—, el ser humano queda en conflictiva angustia y soledad en un mundo en el que las relaciones sociales están cambiando y en el que todo lo puede el dinero. 

D) INTENCIÓN E INTERPRETACIÓN DEL LIBRO DE BUEN AMOR

El Libro de Buen Amor es una obra de difícil interpretación: variado en sus temas y géneros, de estructura compleja y contenido ambiguo e incluso, a veces, contradictorio. La intención del autor no resulta fácil de desentrañar. En varias ocasiones afirma que su intención es dar a conocer los caminos y formas de ejercitarse en el buen amor, esto es, el amor a Dios. De esta forma, el mal amor se identifica con el amor carnal y humano, esto es, con el pecado. Así, intenta moralizar a sus lectores presentando lo contrario de lo que intenta enseñar, es decir, haciendo que todas las aventuras amorosas del protagonista terminen mal y que los lectores se sientan impulsados a rechazar el loco amor.

La ambigüedad del Libro se sustenta en el pensamiento de San Agustín, que consideraba que no debía imponerse un punto de vista al alumno, sino que se le debían mostrar todas las posibilidades y permitir que él eligiera la mejor. 

El problema es que, pese a lo afirmado, en la obra prima la exaltación del amor carnal con un tono vitalista, regocijante, irónico y burlesco que la convierten en un descarado manual de incitación a disfrutar de la vida.  El autor, consciente del carácter complejo y contradictorio de la obra, insiste en que el lector no debe quedarse con lo superficial de la obra, sino que debe hacer un análisis más profundo.  Parece que la desconfianza de lo aparente era una actitud personal del autor y por ello recomienda con empeño a sus lectores la astucia intelectual, la sutileza, el huir de la superficialidad para entender bien el Libro.
Como dize Aristótiles, cosa es verdadera,

El mundo por dos cosas trabaja: la primera,

Por aver mantenencia; la otra cosa era

Por aver juntamiento con fenbra placentera.
3.4. OTROS AUTORES DEL MESTER DE CLERECÍA

· Pero López de Ayala: autor del Rimado de Palacio, largo poema en el que la cuaderna vía alterna con otras formas métricas como el verso de arte mayor castellano, revela una trágica, desengañada y cínica concepción de la vida. 

· Sem Tob de Carrión: autor de Proverbios morales, escritos en una estrofa parecida a la cuaderna vía. Son una serie de observaciones y pensamientos de tipo sentencioso, en los que la codicia y el dinero son para el rabino el origen de todo mal. 
4. LA PROSA CASTELLANA MEDIEVAL 

El latín fue durante gran parte de la Edad Media la lengua de los textos escritos; sin embargo, sustituido por el castellano como vehículo de comunicación, su conocimiento quedó reducido a los medios cultos. Era natural que, en algún momento, la lengua habitual pasara a ser también la de la escritura. Paulatinamente, pues, el castellano se va introduciendo en los textos en prosa. 
4.1. LA PROSA DEL SIGLO XIII
4.1.1. Alfonso X, el Sabio (1221-1248)

En la segunda mitad del siglo XIII aparece y se desarrolla la prosa castellana propiamente dicha gracias al ambicioso empeño del rey Alfonso X el Sabio por utilizar el castellano como lengua de cultura en lugar del latín dentro de un proyecto cultural ligado a su proyecto político: la intención de crear una conciencia nacional con la ayuda de la lengua vernácula, que permitiría hacer llegar sus opiniones y decisiones a todo su reino. 

Uno de los mayores méritos de Alfonso X consistió en establecer el castellano como lengua oficial del reino, dictar las normas para regularizar la escritura y, a partir de ahí, recopilar, organizar y plasmar en castellano, con claridad y didactismo todo el saber de la época en compendios de temáticas diversas, en colaboración con un equipo de eruditos. Impulsó la hoy denominada Escuela de Traductores de Toledo que, bajo la tutela del rey, trasladó al castellano obras del latín, hebreo y árabe; así consiguió no solo fijar una lengua única para las tres comunidades que habitaban Castilla (árabes, cristianos y judíos), sino también difundir la cultura entre los que no conocían el latín, en un periodo en el que la cultura laica comenzaba a extenderse tímidamente en las primeras universidades a principios de siglo XIII: Palencia, Salamanca, Sevilla…
Las obras escritas bajo la dirección y estímulo de Alfonso X son muy variadas:

· Obras históricas: 

· General historia, historia universal, con fuente bíblica.

· Estoria de España: historia de los reinos peninsulares desde 1270, con fuentes en los cantares de gesta.

· Obras jurídicas:

· Las Siete Partidas: leyes, con base en el Derecho romano, y llamada así por las secciones en que se encuentra dividida. 
· Obras científicas:

· Libros del saber de astronomía: que recogen los conocimientos de la época sobre los astros.
· Lapidario: cualidades de 360 minerales y algunos metales. 
· Obras de cultura y ocio:

· Libro del ajedrez, dados y tablas: una obra sobre distintos juegos de mesa.
· Ars musica: sobre la música cortesana y popular. 
4.1.2. Las colecciones de “exempla”

Los clérigos medievales se encuentran con un público iletrado, que tiene serias dificultades para comprender mensajes abstractos. Por ello, ha de utilizar en sus sermones exempla: fábulas esópicas, sucesos o personajes históricos, anécdotas, figuras mitológicas y relatos tradicionales. Los relatos cumplen así una función similar a la de las narraciones de escenas bíblicas esculpidas en iglesias y catedrales: si el público no sabe leer, sí es capaz de ver y escuchar para comprender una historia. 

A lo largo del siglo XIII, se compilaron coleciones de exempla (plural de exemplum, cuentos con moraleja), primero en latín y luego en castellano, que ayudaron a sacerdotes y frailes en su labor de “enseñar deleitando”. Estas colecciones tuvieron mucho éxito porque no se consideraban solo simples colecciones de cuentos, sino que se destacaba en ellos su condición de recopilación del saber y de guía de conducta para toda clase de personas, en especial para los políticos. 

La moral de estos cuentos es esencialmente práctica. Aconseja el uso de la prudencia y la astucia, como valores más extendidos. Las primeras colecciones de cuentos en castellano son Calila e Dimna y Sendebar.
Sendebar o libro de los engaños y asayamientos de las mujeres, traducido al castellano en la Escuela de Traductores de Toledo, es un ejemplo de literatura misógina. En el Sendebar, el pretexto narrativo que enmarca los cuentos es la leyenda del hijo único de Alcos, rey de Judea, que rehúsa los ofrecimientos amorosos de una de las mujeres del harén de su padre. Este rechazo provoca que la mujer lo acuse falsamente de intentar violarla. El joven príncipe es sentenciado a muerte y, por consejo de su ayo, se ve obligado a guardar silencio durante siete días. Para entretenr la espera, los sabios de la corte le narran cuentos sobre la maldad de las mujeres; entre medio, la mujer cuenta otros para condenar al infante. Al final, se descubre la mentira de la mujer, que es condenada por el rey a morir en un “caldero seco”. 
Calila e Dimna es una colección de cuentos de origen oriental, que se ciñen al modelo de preguntas y respuestas propio de los manuales de educación de príncipes. En este caso, el diálogo se produce entre un rey y un filósofo. Las preguntas dan paso a fábulas protagonizadas por animales, entre los que dos chacales, Calila e Dimna, son los que más relatos protagonizan. 

4.2. LA PROSA DEL SIGLO XIV: DON JUAN MANUEL Y EL CONDE LUCANOR

Don Juan Manuel pertenecía a la más alta nobleza y mostró a lo largo de su nobleza un gran orgullo de su linaje y de su poderío social y económico. En don Juan Manuel encontramos un hombre en el que se unen las actividades propias de un hombre de armas y las que corresponden a un hombre de letras. Esta unión es un signo más de la transformación que se verificaba en el siglo XIV, al abandonar la nobleza el aislamiento y la incultura y hacerse cortesana y culta.
Don Juan Manuel reflejó en sus obras su devoción hacia los dominicos y su ambición por acrecentar su poder económico y social. Su fuerte conciencia estamental también se manifiesta en sus escritos, en los que defiende el orden social basado en los tres estamentos.

El escritor proporciona muchos datos biográficos en sus obras y dejó pruebas claras de su responsabilidad como escritor, de su conciencia literaria y de asumir plenamente la autoría de sus escritos. Para evitar que se le atribuyeran errores que podían obedecer a la ignorancia o el descuido de los copistas apresurados, depositó sus manuscritos corregidos por él mismo en el monasterio de los dominicos de Peñafiel. Esta actitud contrasta con la de otros autores, como el Arcipreste de Hita, que considera su obra como bien común. También su actitud ante la vida es distinta a la del Arcipreste, pues don Juan Manuel representa la clase guerrera que tenía poder y riqueza y se recrea en un pasado que permanecía todavía vivo.

Su producción literaria es muy variada y se conoce porque él mismo dejó constancia de ella en sus prólogos, aunque algunos títulos se han perdido, a pesar de su interés en la transmisión de sus escritos. Entre las obras conservadas se pueden citar: Libro del caballero et del escudero, Libro de los estados, Libro de la caza y Libro de los enxiemplos del Conde Lucanor et de Patronio. Esta última obra es la más importante de don Juan Manuel y por la que se le considera el mejor prosista del siglo XIV.
4.2.1.  EL CONDE LUCANOR O LIBRO DE PATRONIO
· Estructura del libro: El Conde Lucanor está formado por dos prólogos y cinco partes bien diferenciadas, de las cuales la más interesante es la primera que consta de cincuenta y un enxiemplos o apólogos que recogen las enseñanzas de un maestro —el criado Patronio— a su discípulo —el conde Lucanor. 
· Estructura de los cuentos: cada cuento se estructura idéntica y rígidamente de la siguiente manera: en el relato marco, el conde Lucanor, ante los muy diversos problemas que se le plantean en el gobierno de sus estados, pide consejo a su ayo Patronio, el cual le narra un enxiemplo (historia enmarcada) alusivo al problema del que se deriva la solución; se dice que el conde la aplica y le va bien. Por último, don Juan Manuel se introduce como personaje en tercera persona y resume la moraleja en un pareado. 
Esta estructura de narración enmarcada está influenciada por obras orientales como Las mil y una noches, que se conoció en la Península gracias a la influencia de los árabes.
· Temas: don Juan Manuel recogió la tradición dominica de enseñanza amena y accesible, destinada a un público amplio. La obra muestra la realidad de la época en toda su riqueza y complejidad. Todos los estados y estratos sociales están presentes en ella, con variados personajes: ricos y pobres, nobles y plebeyos, mercaderes, frailes, burgueses y prelados.
 Se combate la codicia, la mentira, la soberbia, la superstición, la pereza, la ira, etc. A veces aconseja el disimulo y la cautela, actitud que comparte con el Arcipreste de Hita. También coinciden ambos autores en algunos enxiemplos, pero contrasta el tratamiento burlesco del Arcipreste con la mesura y la seriedad de don Juan Manuel.
· Lengua y estilo: su lengua es el resultado de la búsqueda constante de un estilo personal y no sólo es un instrumento de expresión, sino que se transforma en arte. Le preocupa la selección del vocabulario, la claridad de la expresión y la concisión, como corresponde a su afán didáctico.
Sin embargo, su prosa conserva aún ciertos rasgos de inmadurez lingüística, como la abundancia de la conjunción copulativa e…e; el uso reiterado del verbo decir, reemplazado a veces por contar, preguntar, responder, rogar, etc. Utiliza palabras conocidas y si usa algún latinismo
, lo hace constar. El léxico es muy abundante, por la variedad de temas que trata, y selecto; la adjetivación, precisa; la frase, cargada de intención. El Conde Lucanor supone un gran avance sobre otros libros de cuentos demasiado apegados al modelo en que se inspiraban.
· Fuentes: la mayor parte de los enxiemplos procede de fábulas y cuentos orientales; otros, de fuentes clásicas, de la tradición española o de la eclesiástica. Don Juan Manuel no es original, pero recrea los cuentos y los convierte en una pequeña obra maestra con un sello personal.
· Intención de la obra: en el primer prólogo, don Juan Manuel expresa claramente su intención de que la obra sirva de provecho para aumentar la fama, la honra y la hacienda —preocupaciones del noble castellano—, y además conseguir la salvación del alma, mostrando así su afán didáctico y moralizador y un acusado sentido práctico de la vida.
El apólogo, de origen oriental, utilizado en la obra, lo usaba la orden de predicadores —los dominicos— de los que don Juan Manuel era protector. Era una forma muy adecuada para la enseñanza moral, religiosa y filosófica.

El sentido de la obra se hace comprensible teniendo en cuenta la situación histórica de Castilla en el siglo XIV: ante la crisis del sistema feudal, el escritor se dirige a los miembros de su estamento para que estén alerta frente a los engaños de la nueva realidad, se unan frente a quienes amenazan su posición social , cumplan con las obligaciones que impone ser noble y acrecienten sus riquezas, su honra y su fama; así podrán conservar su posición preeminente y mantendrán la cohesión de su sociedad feudal, lo que redundará en la salvación de sus almas.

5. EL TEATRO MEDIEVAL

Durante la Edad Media se pueden distinguir dos modalidades teatrales:

A) TEATRO RELIGIOSO MEDIEVAL

Nacido al amparo de los templos, vinculado a las representaciones litúrgicas (Navidad y Pasión y resurrección de Cristo). Las primeras representaciones se realizaban en los templos, con una escenografía muy simple. Pero finalmente fue prohibido en las iglesias y alrededores porque se consideraba desvergonzado y se trasladó al aire libre. 

Apenas existen textos medievales de teatro en castellano. La única obra que conservamos del teatro medieval anterior al siglo XV son los 147 versos de la Representación de los Reyes Magos, obra de finales del siglo XII. También conocemos la existencia de algunos textos dialogados, que es probable que se leyeran imitando la forma de hablar de cada uno de los personajes.
B) TEATRO PROFANO

Representado por los juglares en sus actuaciones, en las que incluían danzas, mimos y espectáculos parateatrales. Se alude a estas representaciones como “juegos de escarnio”, que debían ser farsas burlescas propias para un ambiente popular. 
� Las etapas históricas (Edad Media, Barroco, Renacimiento, etc.) se escriben con mayúscula inicial.


� Los títulos de las obras se escriben con mayúscula inicial y subrayados, cuando se escriben a mano, o en cursiva, cuando se escriben con ordenador. 


� Antigüedad, cuando se refiere a la Edad Antigua, también se escribe con mayúscula inicial y con diéresis en la u.


� Secularización: convertir algo religioso en laico (no religioso). Cuidado, no confundir laico con ateo o antirreligioso. 


� Las expresiones en latín se escriben entre comillas cuando se escribe a mano y en cursiva cuando se escribe a ordenador. 


� Misógina: muestra aversión u odio a las mujeres. 


� Virgen María: se consideran ambas palabras un nombre propio, por lo que se escriben con mayúscula inicial.


� La RAE en su Ortografía indica que cuando el sustantivo genérico va seguido de un adjetivo que deriva de un topónimo y que se corresponde con el accidente, ambos se escriben con minúscula inicial. 


� Antisemitismo: odio a los judíos. 


� Paralelismo: repetición de construcciones similares en dos o más versos o grupos sintácticos. 


� El relato del poema comienza con el destierro de Rodrigo Díaz de Vivar, ordenado por Alfonso VI de León y Castilla. El Cid solo tiene nueve días para abandonarlo todo y partir a tierra de moros en compañía de una reducida mesnada, en la que destaca su pariente y brazo derecho Alvar Fáñez de Minaya. Las condiciones del destierro son severísimas; incluso se ha prohibido a la gente que le ayude o le proporcione alojamiento, aunque no se le ha desposeído de sus títulos y propiedades. Su primera preocupación es cuidarse de su familia, necesitada de albergue y protección en su ausencia, de modo que lleva a su esposa doña Jimena y a sus hijas, doña Elvira y doña Sol, al monasterio de San Pedro de Cardeña, donde son acogidas por el abad don Sancho.


Pese a las órdenes del rey, muchos caballeros como el burgalés Martín Antolínez, deciden seguir la suerte de Rodrigo, y se incorporan a su pequeño ejército, que a lo largo del relato irá creciendo en número y fuerza. Como es preciso conseguir dinero para una campaña que va a ser dura y costosa, el problema se resuelve recurriendo a judíos prestamistas, Raquel y Vidas, a los que el Cid engaña presentando como aval del préstamo unas arcas llenas de tierra, que ellos creen repletas de tesoros.


El Cid parte entonces, y sus victorias contra moros y cristianos enemigos se suceden. No en vano ha sido alentado en su empresa por el propio arcángel san Gabriel, que se le había aparecido en sueños al inicio de su camino. Castejón, Alcocer, Daroca… el rey, deslumbrado por tales éxitos, se ve obligado a permitir nuevas adhesiones a la tropa del Cid. Un encontronazo con los “francos” le permite alcanzar como botín su espada Colada, tras derrotar y humillar al conde de Barcelona, al que, sin embargo, deja partir en libertad y, eso sí, muy arrepentido de no haber valorado al héroe como se merecía.


La gran hazaña en que culmina esta trayectoria del héroe es la toma y el sostenimiento de Valencia, plaza codiciadísima por su importancia y riqueza. Aquí el Cid consigue casi todo lo que puede desear: poder, riqueza, honor y bienestar de su familia. El botín de Valencia es soberbio, la ciudad queda bajo su dependencia, crece su gloria militar con la derrota que desde ella inflige a los almorávides, el rey le ha perdonado y permite que Jimena, Elvira y Sol se reúnan con él. Todo culmina con la boda concertada entre sus hijas y unos nobles de mucho mayor rango que el propio Cid: los infantes de Carrión, Fernán y Diego González. Pero las cosas no marchan tan felizmente como cabría esperar, porque los infantes son unos cobardes y miserables. Quedan en ridículo cuando un león se escapa de su jaula y se muestran muy poco entusiastas, pero realmente jactanciosos, en una nueva batalla contra el rey Búcar de Marruecos, el rey de los almorávides. La conducta de los infantes no hace presagiar nada bueno y, en efecto, para resarcirse vilmente de los ridículos padecidos, azotan y abandonan a sus esposas en el robledal de Corpes. Es la peor ofensa que podrían hacerle al Cid, que necesita vengarse y obtener justicia. La satisfacción llega mediante un combate a muerte entre los infantes, reforzados por su hermano Asur González, y tres caballeros escogidos del Cid, que derrotan a los ofensores en una sangrienta pugna.


Por fin, restablecido el honor y obtenida la justicia, se conciertan nuevas bodas de Sol y Elvira con unos maridos de las familias reales de Navarra y Aragón. 





� Estilo directo: consiste en la reproducción de las palabras de un personaje, precedidas de un verbo de lengua (decir, pensar, gritar) y seguido de las palabras exactas que dijo el personaje. Ejemplo: El Cid dijo: “¡Albricias, Alvar Fáñez!”


� locus amoenus: “lugar agradable”; se trata de un tópico literario con el que se describe un paisaje hermoso y umbrío, compuesto de árboles, un prado con flores, una fuente o arroyo, a los que se añade el canto de las aves y el soplo de la brisa. 





� Digresión: efecto de romper el hilo del discurso y de hablar en él de cosas que no tengan conexión o íntimo enlace con aquello de que se está tratando.


� Palabras con las que se expresa el vivo deseo de que alguien sufra mal o daño. 


� Prelados: Superior eclesiástico constituido en una de las dignidades de la Iglesia, como el abad, el obispo, el arzobispo, etc.


� Latinismo: Giro o modo de hablar propio y privativo de la lengua latina.





