TEMA II: RENACIMIENTO Y CLASICISMO.
CONTEXTO GENERAL. LOS CAMBIOS  DEL MUNDO Y LA NUEVA VISIÓN DEL MUNDO.
    A lo largo del siglo XV, el mundo sufre cambios sustanciales que anuncian la llegada de una nueva época, la Edad Moderna, cuyos límites se  suelen fijar entre la caída de Constantinopla en poder de los turcos (1453) y la Revolución francesa  (1789); tres siglos en que la Humanidad da un gran salto en su evolución.

   Se producen cambios  políticos, sociales y adelantos científicos que repercutirán en el cambio de la visión del mundo que hasta entonces se había tenido.

· En el orden político y económico, se  descubren y colonizan nuevas tierras en América, Asia y África; se amplían los mercados y se consolida la clase media o burguesa. A la vez, se van conformando las grandes naciones, que acabarán siendo gobernadas por reyes con poderes absolutos (Francia, España, Rusia, Austria…) o por regímenes parlamentarios (Inglaterra). Italia, sin embargo, sigue dividida en pequeños estados hasta que alcance  la unificación  en el siglo XX.
· En el orden social, se quiebra la división en castas del mundo medieval y se establecen los principios que han de regir la convivencia entre las personas: libertad, igualdad, justicia…

· En el orden científico, se establece el método experimental, gracias al cual comienza la investigación racional del mundo.

   En astronomía Copérnico demuestra el doble movimiento de los planetas, sobre sí mismos y alrededor del sol; Kepler establece las leyes que rigen esos movimientos; Galileo descubre las leyes de la caída de los cuerpos, inventa el termómetro y construye el primer telescopio; Laplace expone su teoría sobre el origen del sistema solar. En matemáticas y física Newton descubre las leyes de la gravedad universal y de la descomposición de la luz.
   En química se debe a Lavoisier la nomenclatura actual, el conocimiento de la composición del aire y el papel del oxígeno en la respiración y la combustión. En ciencias naturales Linneo establece un sistema para clasificar las plantas y los animales. En medicina el español Miguel Servet descubrió la doble circulación de la sangre.
   De esta época son descubrimientos tan trascendentales como la pólvora, la imprenta, la brújula, la circulación de la sangre, la máquina de vapor, etc.

   En cuanto al mundo de las ideas y la cultura, la Edad Moderna supone un cambio en la mirada  y las preocupaciones del hombre, que se considera a sí mismo (antropocentrismo), y no a Dios, como en la Edad Media (teocentrismo), el centro del universo y el fin último de la naturaleza.

   Comienza esta etapa de la humanidad con el triunfo de la Reforma protestante, que intentarán frenar a los católicos (Contrarreforma), y acaba con el cuestionamiento de los principios mismos de la religión, lo que llevará, en el siglo XVIII, al crecimiento del escepticismo y el ateísmo, y a la adopción de una moral laica y natural.

   En el orden cultural, se vuelven los ojos al pasado y  se rescata, estudia e imita el legado cultural artístico e ideológico griego y romano, como medio de restaurar los valores humanos. Esta corriente ideológica y cultural recibirá el nombre de Humanismo.

   El Humanismo surgió en Italia a mitad del siglo XIV y se extendió por el resto de Europa en los dos siglos siguientes. Estaba integrado, en principio, por amantes del saber y admiradores de los clásicos griegos y romanos, cuyas obras leen, comentan e imitan. Un humanista es al mismo tiempo poeta y filósofo, artista y erudito:  sabe leer un manuscrito griego, preparar una edición crítica de Virgilio, escribir un poema, etc.
   Con el tiempo, los humanistas acabarán interesándose por todas las manifestaciones de la actividad humana, tomando como referencia el concepto clásico de de hombre ideal, culto y educado en valores, tanto individuales como sociales. Centraron en el ser humano todas sus reflexiones filosóficas y acciones y, puesto que lo consideraban la medida de todas las cosas, piensan en él cuando diseñan las nuevas ciudades, construyen los edificios públicos, organizan la enseñanza, revisan los patrones de comportamiento social, político o amoroso, etc. De esta manera tratan de forjar su identidad en contraposición al hombre medieval , religioso y extranjero en la Tierra, cuya auténtica vida y realidad estaban en el mundo del más allá creadlo por la religión. Podría servir de lema al Humanismo la frase de Terencio “Homo sum et nihil humani a me alienum puto” (“Soy hombre y nada de lo humano me es ajeno”).
   Humanistas de gran influencia fueron el italiano Francesco Petrarca, el holandés Erasmo de Rotterdam (perseguido por su crítica libre y su ideal de tolerancia y de educación moral) y los españoles Antonio de Nebrija (que escribió la primera gramática de la lengua castellana) y Juan Luis Vives.

   La influencia de Grecia y Roma en la literatura y el arte europeos se prolongará, con modificaciones, hasta el siglo XVIII.

   La Edad Moderna se inicia con el Renacimiento, que se gesta en el siglo XV en Italia, de donde se extenderá al resto de los países durante los siglos XV y XVI. Se caracteriza por:

· El resurgir de los clásicos, que se toman como modelos. Aparecen temas, géneros y formas procedentes de l a antigüedad , ausentes en la literatura medieval.

· El interés por el ser humano, que ocupa el lugar  antes reservado a Dios. Se separan lo religioso y lo profano, y los depositarios de la cultura no son ya los eclesiásticos, como en la Edad Media, sino los laicos.

· La atracción por la naturaleza, aunque no se copia del natural sino de las descripciones idealizadas de Virgilio.

· El auge de las lenguas nacionales, único vehículo de la producción literaria, pero imitando la naturalidad y elegancia de los escritores latinos.

   Durante el siglo XVII en España e Inglaterra se reacciona contra el espíritu pagano, la sobriedad y el equilibrio renacentistas. Surge así el Barroco, que se caracteriza por el pesimismo, el resurgimiento de la religión, el retorcimiento de la expresión y una gran riqueza ornamental. Shakespeare, Góngora, Quevedo y Calderón pertenecen a este movimiento.
   Sin embargo, en Francia, que alcanza bajo el reinado de Luis XIV, el Rey Sol, su momento de máximo esplendor, se afianza durante el siglo XVII el  Clasicismo, movimiento que se caracteriza por los siguientes rasgos:

· El culto a la razón y al buen gusto, lo que obliga a la verosimilitud y a la mesura. Se rechaza lo fantástico, lo misterioso, lo exagerado y poco natural, y se reprime la expresión del sentimiento. El que quiera escribir bien debe someterse a las reglas que dicta la razón.

· La utilidad. La literatura debe educar: de ahí su componente moralizador, satírico o didáctico.

· El carácter aristocrático y refinado. El arte se gesta en los salones de la nobleza y de la corte, desde donde irradia hacia el pueblo.

LA LÍRICA DEL AMOR: EL PETRARQUISMO. ORÍGENES: LA POESÍA TROVADORESCA Y EL DOLCE STIL NUOVO. LA INNOVACIÓN DEL CANCIONERO DE PETRARCA.
   Recordamos que durante la Edad Media, junto a los cantares de gesta y los poemas caballerescos, se cultivaron otros poemas que expresaban sentimientos personales: amor, tristeza, soledad, angustia… Eran canciones breves, que se interpretaban acompañadas de instrumentos, musicales lo mismo que se hace hoy con la canción ligera. Las había de dos clases:

· Tradicionales. Son anónimas y se transmitían oralmente. Las más antiguas son las jarchas: cancioncillas populares que los poetas arábigo-andaluces incrustaron dentro de sus poemas cultos.

· Cultas. Fueron compuestas por autores concretos y se han conservado mediante la escritura. Sus muestras más interesantes son la poesía provenzal y el dolce stil nuovo.
Poesía provenzal.
   Durante los siglos XII y XIII surge en las cortes feudales de Provenza (región del  sureste francés) un tipo de poesía culta en lengua provenzal (idioma románico hoy desaparecido), que influiría poderosamente en toda la lírica europea. Un clima agradable, una tierra en paz, una vida fácil en torno a los señores feudales y amplios conocimientos de retórica y música explican el nacimiento de esta poesía, llamada también trovadoresca porque trovadores eran denominados quienes la cultivaban. Había diversos tipos de composiciones:
· La cansó es una canción de amor dirigida por el trovador a una dama noble y casada, a quien ofrece como vasallo, llamándola muchas veces con apelativos masculinos: “mi señor”, “mi dueño”… Esta peculiar manera de concebir el sentimiento amoroso recibió en nombre de amor cortés.

· El sirventés es un poema satírico en que se atacaba a determinadas personas, opciones políticas o costumbres.

· El planto, el debate, la pastorela o las albas son otros géneros menores de la poesía provenzal.

El dolce stil nuovo.
   Fue Dante quien bautizó con el nombre de dulce estilo nuevo una escuela poética italiana del siglo XIII, que aplica al amor, no el esquema feudal de la poesía trovadoresca (dama=señor; enamorado=vasallo), sino la ideas filosóficas de la época.

   Según ellas, entre Dios y nosotros hay dos tipos de intermediarios: los cielos (nueve esferas concéntricas que giran alrededor de la Tierra) y los ángeles (seres de materia superior e incorruptible). La mujer es una receptora de las virtudes que emanan de Dios a través de los astros y los ángeles; es decir, una intercesora entre Dios y los hombres; de ahí los frecuentes calificativos de “ángel” o “estrella” y la desmaterialización y espiritualización que  sufre, que alcanzará su cumbre en Dante.

   El amor ya no es un pecado, porque ofende al señor del castillo, sino un instrumento que acerca el hombre a Dios, aunque no todo el mundo es capaz de sentirlo con tal intensidad; sólo las almas elegidas, las almas gentiles pueden gozar de este sentimiento purísimo, sin asomo de deseo humano o de pasión. El rostro y la mirada son las partes más cantadas por ser las más inmateriales; y un saludo o un gesto amable de la amada constituyen la mayor felicidad del poeta enamorado.

   Junto al amor (tema único prácticamente del dolce stil nuovo) aparece en los poemas una naturaleza idealizada constituida por paisajes enteramente idílicos: la primavera, la aurora, los prados floridos, los arroyos murmurantes… Se busca, además, una expresión sencilla, sin la retórica de los poetas provenzales, y unas melodías suaves y musicales. Se utilizan los versos endecasílabos, combinados a veces con los heptasílabos, y nuevas estrofas entre las que destaca el soneto.

   La influencia de esta escuela fue enorme: en ella se incluye a Dante, al menos en sus primeros poemas; de ella arrancó Petrarca y, a través de él, la lírica renacentista europea. Garcilaso en España y Ronsard en Francia incorporaron a su poesía el petrarquismo (las dulzuras y penas de un amor imposible); la idealización de la naturaleza; los mitos clásicos; el estilo claro y preciso, aunque con frecuentes recursos expresivos; el endecasílabo y el soneto.

FRANCESCO PETRARCA (1304-1374) a pesar de haber vivido en el siglo XIV, es un hombre de la Edad Moderna: un gran humanista que recopiló, estudió y comentó las obras de los clásicos, y un gran poeta, punto de partida de la lírica renacentista europea.
   Tenía 23 años cuando, un viernes Santo, vio por primera vez a Laura de Noves, mujer casada de la que quedó rendidamente enamorado y que le inspiraría los poemas del Cancionero, el primer libro europeo de poesía con un sentido unitario: el amor no correspondido.

   Petrarca ya no ve en Laura a la “dama angelical” de Dante (Beatriz), sino a una mujer real, aunque idealizada, capaz de despertar sus deseos. El libro consta de dos partes:

· Las rimas compuestas en vida de Laura, teñidas de angustia y culpabilidad, porque la desea y venera a la vez; 

· Las compuestas tras su muerte, donde la amada, liberada de su dimensión terrena, goza de la presencia de Dios, y el poeta, superada su lucha interior, alcanza mayor paz y serenidad.
Por tanto, el petrarquismo fue una poderosa corriente de inspiración lírica que se esparció por toda Europa con el Renacimiento sucediendo como fuente de inspiración en la lírica al amor cortés de los trovadores provenzales. A esta lírica se superpone una nueva filosofía amatoria influida por el platonismo. Su influjo se extendió hasta comienzos del siglo XVIII.

   Fundamentalmente los poetas del petrarquismo se dedican a cultivar el soneto amoroso y a reunirlo en colecciones estructuradas como cancioneros petrarquistas, en forma de serie de poemas que documentan la historia sentimental de su amor por la dama en evolución desde lo sensual a lo espiritual por influjo de las teorías amorosas del platonismo, que considera el amor como algo abstracto.

La influencia del Petrarca incluye tanto aspectos formales como temáticos. En los temas destaca el culto a la belleza, el protagonismo de la naturaleza (bucolismo) y del amor, de la mano del cual está la mujer como eje en torno al que gira la filosofía del amor petrarquista, a la manera del amor cortés.

    El platonismo es, dentro de la literatura renacentista una filosofía amatoria nueva, que se superpone al amor cortés en el petrarquismo para dar una nueva visión del acto amoroso.

   Los autores petrarquistas redescubren la figura de Platón para darle a sus ideas una dimensión actualizada dentro de la lírica del siglo XVI. Estos neoplatónicos reelaboraron lo expuesto por Platón principalmente en los diálogos Banquete y Fedro; en estas obras interpretan que Platón considera el amor como algo abstracto, que es el deseo de alcanzar el Bien, que sería el estado en que más se acerca el hombre a la verdad. Para Platón el amor carnal sería el menos perfecto y el amor intelectual la categoría que más se acerca al Bien. Así hablamos de amor platónico para referirnos a aquél que es puro, sin que la carne lo corrompa (mal utilizado cuando se habla del que no se puede consumar). Esto se cristianiza en el Renacimiento, al aplicar esta teoría a las relaciones amado-amada: el amor ya no es el deseo de acercarse al Bien, sino a Dios, al ser la naturaleza, y por tanto la mujer un reflejo de la divinidad.

LA NARRACIÓN EN PROSA: BOCCACCIO.

   En el Renacimiento, las novelas, destinadas a la lectura individual, no a la audición en grupo como los poemas épicos, alcanzan gran difusión, cuando la imprenta abarata el coste de los libros. La mayoría de las que se imprimen en esta época pretenden distraer a los lectores con argumentos, personajes y paisajes idealizados o inverosímiles, y con la insistente repetición de dos temas: el amor y la aventura.
   Las modalidades más en boga fueron:

· La novela sentimental, que nace con la Fiammetta de Boccaccio, autor también de un libro de cuentos, el Decamerón.
· La novela pastoril, que toma como modelo las Églogas de Virgilio.

· La novela de caballerías, una derivación en prosa de los poemas caballerescos franceses.

· La novela picaresca, de carácter realista, es la única que refleja situaciones y ambientes contemporáneos.

   Si exceptuamos El Lazarillo de Tormes y El Quijote de Miguel de Cervantes, las obras narrativas más destacadas del Renacimiento son un libro de cuentos de Boccaccio, el Decamerón, y una novela de Rabelais, Gargantúa y Pantagruel.
   Giovanni Boccaccio (1313-1375) completa la trilogía de grandes cuentistas del siglo XIV, de la que forman parte también el inglés Chaucer y el español don Juan Manuel. Hijo de un comerciante florentino, Boccaccio recibió una esmerada educación. En la corte se enamoró de una joven, la Fiammetta de uno de sus relatos, que finalmente acabó rechazándolo. Fue amigo de Petrarca y el primer estudioso de la obra de Dante, aunque está a gran distancia espiritual de ambos: Boccaccio creará un arte narrativo adecuado a una nueva sociedad (comerciantes, ricos campesinos, etc.) que disfruta con los placeres de la vida.

   En Fiammetta (Llamita) relata su aventura amorosa juvenil, aunque invirtiendo los papeles: es la joven la abandonada por su amante.

   En Corbaccio (Látigo), desahoga su resentimiento por otro desengaño amoroso fustigando duramente los vicios y tretas femeninas. La mujer, espiritualizada en Dante e idealizada en Petrarca, es contemplada por Boccaccio con absoluto realismo y humanidad.

   Su obra más destacada es el Decamerón, una colección de cuentos. Con ella, la literatura de un paso decisivo hacia el realismo desenfadado y laico del Renacimiento, lejos ya del idealismo religioso y moralizador de plena Edad Media. La maestría de Boccaccio no radica tanto en la originalidad de los temas (que toma de las colecciones árabes o de otras fuentes tradicionales) como en la moderna envoltura con que los presenta y en el estilo. Él trasladó al italiano la cadencia de los mejores prosistas latinos (periodos amplios, rítmicos, bien tratados), sin renunciar en los diálogos al habla coloquial y espontánea.

TEATRO CLÁSICO EUROPEO. EL TEATRO ISABELINO EN INGLATERRA.

    Durante los siglos XVI y XVII el teatro va perdiendo su carácter religioso y evoluciona en dos direcciones:

· La culta, con dramas de corte humanista, que se representan en los salones de la nobleza.

· La popular, con piezas cómicas que los actores ambulantes pasean por las plazas y las  ventas de los pueblos.

Con el tiempo, ambas corrientes confluirán en un teatro que gusta a unos y a otros. Es entonces cuando se habilitan locales especiales y se forman compañías estables de actores. Esta evolución tomará en el siglo XVII, el siglo del teatro por excelencia, dos direcciones:

· El teatro barroco de Shakespeare en Inglaterra, y de Lope de Vega y Calderón en España.

· El teatro clásico de Corneille, Racine y Molière en Francia.

El teatro clásico francés.
   El teatro del siglo XVII en Francia se vio afectado por el mismo afán de verosimilitud  y racionalismo que el resto de los géneros. De ahí la necesidad de que las obras se sujetaran a la regla de las tres unidades:

· Unidad de acción: un solo tema, ajustado a la realidad contemporánea (comedia) o a la historia y la leyenda (tragedia).

· Unidad de lugar: un solo escenario, con decorados sencillos. Lo que suceda en otros espacios debe narrarse en escena.

· Unidad de tiempo: la acción n o puede durar más de un día, lo que obliga a la acumulación de sucesos en un breve lapso de tiempo.

   Además debe separarse lo trágico y lo cómico, perseguir una finalidad moral y observar el decoro poético; es decir, evitar los acontecimientos y palabras que atentaran contra el buen gusto. Solamente Francia contó con dramaturgos capaces de superar tantas trabas y lograr obras geniales. En los demás países el teatro  neoclásico dio frutos aislados y de escasa calidad.

   Los autores de tragedia más destacados son Corneille y Racine.

   Pierre Corneille (1606-1684), un jurista que residió gran parte de su vida en provincias, fue el creador de la tragedia clásica francesa. Él la dotó de un vigor y una verosimilitud inéditos en su tiempo, sustituyendo la acción externa por la intriga psicológoca. 

   Gran conocedor del teatro clásico, Corneille adaptó a su época muchos temas romanos (Horacio, Cinna…), aumentando su carga dramática y la fuerza de sus personajes. Éstos se ven obligados a elegir entre sus inclinaciones personales (amor, amistad…) y el  deber (honor, razones de estado…), al que finalmente acaban doblegándose. Su obra más famosa, El Cid, está inspirada en una comedia de Guillén de Castro, un dramaturgo valenciano seguidor de Lope de Vega.

   Jean Racine (1639-1699), exquisito conocedor del espíritu humano, depuró la tragedia de Corneille, simplificando al máximo la acción y centrándola en problemas estrictamente psicológicos. Sus personajes son más humanos, más débiles e indefensos frente a sus propias pasiones (la ambición, el amor, los celos…), ante las que sucumben fatalmente, aunque alcanzan una gran altura moral.
   Sus tragedias, sobrias, rigurosamente sometidas a los preceptos neoclásicos, se inspiran en temas griegos (Andrómaca, Fedra, Ifigenia), romanos (Británico, Berenice), orientales (Bayaceto) o bíblicos (Esther).

   En cuanto a la comedia el autor que sobresalió fue Molière, pseudónimo de Jean Baptiste Poquelin (1622-1673), el creador de la comedia francesa, fue un aficionado al teatro que abandonó sus estudios de derecho para enrolarse en una compañía, de la que fue actor, director y autor. Tras recorrer Francia, se instaló en París, donde gozó de la protección real, aunque tuvo que hacer frente a numerosos enemigos pertenecientes a la nobleza y a la Iglesia.

   Las comedias de Molière no son de intriga, sino de caracteres: la acción interesa como medio para hacer una pintura acabada de los personajes. En la mayoría de ellas el protagonista, que suele encarnar un defecto en grado máximo, se opone al casamiento de dos jóvenes, quienes acaban logrando su propósito con la ayuda de los criados. Así ocurre en El avaro, El misántropo, El enfermo imaginario…
   Todas encierran un propósito moral: ridiculizar y denunciar los vicios y comportamientos de su tiempo: la pedantería (Las preciosas ridículas), las pretensiones intelectuales de los nuevos ricos (El médico a palos), la hipocresía religiosa (Tartufo), etc. Molière suele preferir los finales felices, aunque a veces el desenlace, alegre en apariencia, encierra una amarga realidad, pues el personaje se muestra incorregible.
   El teatro isabelino en Inglaterra (1558-1625) es una denominación que se refiere a las obras dramáticas escritas e interpretadas durante el reinado de Isabel I de Inglaterra y se asocia  tradicionalmente a la figura de William Shakespeare.

   En realidad los estudiosos extienden generalmente la era isabelina hasta incluir el reinado de Jacobo I († 1625), hablándose entonces de "teatro jacobino", e incluso más allá, incluyendo el de su sucesor, Carlos I, hasta la clausura de los teatros en el año 1642 a causa de la llegada de la Guerra civil ("teatro carolino"). El hecho de que se prolongue más allá del reinado de Isabel I hace que el drama escrito entre la Reforma y la clausura de los teatros en 1642 se denomine Teatro renacentista inglés.

Shakespeare le dedica a Jacobo I algunas de sus obras principales, escritas para celebrar el ascenso al trono del soberano, como Otelo (1604), El rey Lear (1605), Macbeth (1606, homenaje a la dinastía Estuardo), y La tempestad (1611, que incluye entre otros una "mascarada", interludio musical en honor del rey que asistió a la primera representación.)
El período isabelino no coincide cronológicamente en su totalidad con el Renacimiento europeo y menos aún con el italiano, mostrando un fuerte acento manierista y Barroco en sus elaboraciones más tardías.
   William Shakespeare (1564-1616) es no sólo el más importante dramaturgo inglés del siglo XVII, sino una de las cumbres de la literatura universal y uno de los escritores que ha ejercido mayor influencia en todos los países y épocas. Él logró, fundiendo la tradición popular y la culta, un teatro que agradaba por igual a la minoría erudita, que exigía calidad, y al público mayoritario, que buscaba la diversión.

   Su vida está íntimamente ligada al arte escénico, primero como actor, luego como autor y finalmente como empresario. Nadie como él ha logrado profundizar en el alma humana para expresar sus más íntimas pasiones y contradicciones en un lenguaje tan bello y profundo. Cultivó los tres grandes subgéneros dramáticos: dramas, comedias y tragedias.
DRAMAS HISTÓRICOS.

   En ellos traza Shakespeare un inmenso fresco de la Inglaterra de los siglos XII al XV y de sus reyes más significativos. El sangriento pasado, plagado de asesinatos, guerras civiles y conspiraciones, le da pie para exaltar el presente y para meditar sobre el incierto futuro.

· En Ricardo III el protagonista pretende compensar su deformidad física buscando el poder por cualquier medio.
· En Enrique IV aparece por primera vez el personaje de Falstaff, especie de Sancho Panza inglés, vividor, cobarde y charlatán, que más tarde protagonizará una comedia.

COMEDIAS.

   Entre las de la primera época destaca:

· La fierecilla domada, escenificación de un tema tradicional que en España había desarrollado don Juan Manuel en uno de sus cuentos: la mujer brava amaestrada por el marido.

A su época de madurez pertenecen:

· El mercader de Venecia, en la que vemos cómo un derecho (el cobro de una deuda), llevado a sus últimas consecuencias (la deuda consiste en una libra de la propia carne), puede transformarse en injusticia.

· Las alegres comadres  de Windsor, cuyo protagonista, el entrañable y ridículo Falstaff, corteja a dos ricas burguesas que le gastan todo tipo de burlas.

La transición entre ambas etapas viene dada por El sueño de una noche de verano, su comedia más alegre, delicada y fascinante.

TRAGEDIAS.

   Algunas las fue escribiendo Shakespeare paralelamente a las comedias, pero la mayoría pertenece al llamado periodo trágico, una época de hondo pesimismo debido tanto a razones personales como a la inestabilidad que atravesaba el país. Para Shakespeare, frente a las pasiones desbordadas, cualesquiera que sean, no hay más salida que la muerte, final común a todas estas obras.
   En sus tragedias humanas convierte a los protagonistas, trazados con enorme hondura y perfección, en símbolos de los grandes problemas del hombre:

· El amor: Romeo y Julieta.
· La duda: Hamlet.
· Los celos: Otelo.
· La ambición y el remordimiento: Macbeth.
· El amor filial: El rey Lear.
Shakespeare escribió también tragedias de tema clásico, como Julio César, de profundo calado político y muy pesimista: el dramaturgo ve a todas las fuerzas sociales igual de interesadas y crueles cuando ostentan el poder.
