








William Shakespeare


Las Alegres Comadres de Windsor
Edición enriquecida. Intrigas amorosas y enredos cómicos en Windsor

Introducción, estudios y comentarios de Teo Ibáñez

[image: ]

Editado y publicado por Good Press, 2023


goodpress@okpublishing.info



    EAN 08596547824565
  


    Índice

    
    
        Introducción

    

    
    
        Sinopsis

    

    
    
        Contexto Histórico

    

    
    
        Biografía del Autor

    

    
    
        Las Alegres Comadres de Windsor

    

    
    
        Análisis

    

    
    
        Reflexión

    

    
    
        Citas memorables

    

    
    
        Notas

    

    


Introducción




Índice




    Cuando el deseo, la vanidad y el dinero intentan penetrar en el refugio del hogar, la risa se vuelve arma y escudo. En Las alegres comadres de Windsor, Shakespeare observa con mirada aguda cómo la comunidad responde cuando un intruso pone a prueba sus vínculos. Lo doméstico se convierte en escenario de ingenio, y la vida cotidiana, en materia dramática. No hay castillos ni campos de batalla: la acción brota de la sala, la taberna y la calle. En ese espacio común, la dignidad de las personas corrientes combate las pretensiones y las artimañas con la herramienta más contundente de la comedia: la inteligencia compartida.

Esta obra ocupa un lugar clásico porque demuestra que el humor, lejos de ser mero adorno, es un método de conocimiento moral. Su permanencia se explica por la precisión con que retrata debilidades humanas que no caducan: la credulidad, el ansia de ascenso social, la presunción amorosa, la sospecha conyugal. Además, muestra una arquitectura teatral de rara eficacia, donde cada personaje, por modesto que parezca, engrana el mecanismo general. Su impacto ha nutrido la tradición de la comedia doméstica y ha ofrecido un modelo de sátira sin acritud, capaz de corregir con carcajadas lo que la solemnidad jamás podría enmendar.

El autor es William Shakespeare, y la pieza pertenece a su etapa de madurez isabelina, compuesta con toda probabilidad a fines del siglo XVI. La primera edición impresa conocida apareció en 1602, y una versión más amplia se incluyó en el Folio de 1623. A diferencia de otras obras del dramaturgo, esta se sitúa íntegramente en la Inglaterra contemporánea al autor, en la localidad de Windsor. Esa elección de tiempo y lugar confiere a la comedia un carácter singular: la proximidad a lo cotidiano desplaza lo extraordinario y permite que el público se reconozca en los usos, el habla y los ritmos de una comunidad viva.

El planteamiento central es claro y fértil: un caballero venida a menos, Sir John Falstaff, decide cortejar a dos mujeres casadas con la esperanza de obtener ventajas económicas. Su decisión no parte de un amor verdadero, sino de cálculo y vanidad. Al enterarse de su maniobra, las mujeres acuerdan mantener la dignidad de sus hogares y responder con ingenio. A su alrededor se cruzan los nervios de la sospecha conyugal, la reputación del vecindario y los pequeños intereses de una ciudad próspera. La tensión se sostiene en la lucha entre apariencia y verdad, y en el pulso entre deseo, credulidad y prudencia.

La pieza despliega una comedia de costumbres, atenta al tejido social y a los códigos no escritos que lo sostienen. El honor ya no es blasón nobiliario, sino coherencia en la vida diaria: mantener la palabra, cuidar la amistad, honrar la confianza. La risa surge de los roces entre estamentos, del choque entre la nobleza empobrecida y una burguesía segura de sí, y también del contraste entre temperamentos. El recurso a malentendidos, disfraces y equívocos no busca humillar, sino revelar. La virtud, aquí, no es abstracta: se prueba en el uso del sentido común, la prudencia y la complicidad honesta.

Shakespeare recurre mayoritariamente a la prosa, lo que otorga a la obra una frescura coloquial que contrasta con el verso de sus tragedias y de sus comedias pastoriles. Esa elección no empobrece la poesía: la traslada al ritmo del habla, al juego verbal, al doble sentido ingenioso. Las escenas se suceden con rapidez, y cada entrada o salida vibra como parte de un engranaje cómico bien aceitado. Los personajes secundarios, lejos de ser adorno, aportan color local y precisión lingüística. Taberneros, criados, alcaldes y pretendientes componen un mosaico de voces que ancla la comedia en la materia concreta de la vida común.

El protagonismo de Falstaff aporta un puente con las obras históricas en que el personaje también aparece. Sin embargo, su presencia en esta comedia no requiere conocimiento previo: se le observa desde otro ángulo, más doméstico y urbano, donde su agudeza se mezcla con una torpeza ética reveladora. La obra explora lo que ocurre cuando el ingenio se divorcia de la responsabilidad y se pone al servicio del provecho. En ese espejo, las “alegres comadres” responden con un ingenio que no nace de la burla cruel, sino de la defensa del respeto y de la estabilidad del hogar compartido.

El impacto de Las alegres comadres de Windsor trasciende la literatura. Su trama y sus personajes han inspirado adaptaciones escénicas y cinematográficas, y dieron origen a óperas célebres, entre ellas Die lustigen Weiber von Windsor de Otto Nicolai y Falstaff de Giuseppe Verdi. La continuidad de estas relecturas confirma la vitalidad de un material escénico dúctil, capaz de traducirse a distintos lenguajes y épocas. También certifica la universalidad de su risa: el humor en torno a los excesos de la vanidad, a la credulidad y a las conveniencias sociales resuena con el público más allá de fronteras y de generaciones.

Una de las singularidades más llamativas es la centralidad de las mujeres en la acción. Lejos de ser objeto pasivo de intrigas, conducen la trama, articulan la respuesta ética y ponen a prueba el tejido cívico. Su alianza no se funda en una moral abstracta, sino en el cuidado del bien común. Con este énfasis, Shakespeare ofrece un retrato de la competencia femenina en el arte de la palabra, de la estrategia y del humor. La comedia coloca la inteligencia práctica por encima del alarde, y sugiere que la fortaleza de una comunidad se mide en la capacidad de sus miembros para cooperar.

La obra dibuja, además, un retrato minucioso de la vida local: tensiones entre comerciantes y gentilhombres, hábitos de taberna, visitas y confidencias, rumores que crecen con cada boca. En este ecosistema, la reputación es una moneda frágil y el crédito, material y moral, sostiene carreras y matrimonios. El juego de cartas, las deudas y los favores dan forma a una ética del intercambio donde la palabra ocupa el lugar del contrato. La comedia, sin moralizar, enseña cómo el descuido, la impaciencia y la exaltación pueden poner en riesgo lo que se construye lentamente día a día.

Quien lea hoy Las alegres comadres de Windsor reconocerá problemas persistentes: el poder de la apariencia, la velocidad del rumor, la presión del prestigio, la tentación de aprovecharse de la confianza ajena. La obra ofrece herramientas críticas: invita a oír con atención, a demorar el juicio, a contrastar versiones, a ejercer la risa como antídoto contra la credulidad. Propone, además, una celebración de la amistad cívica, de la negociación cotidiana y del humor compartido como formas de resistencia frente a la impostura. En ese sentido, su lección es práctica y luminosa, y no depende de erudiciones para desplegarse.

Al final, el estatus clásico de esta comedia proviene de su equilibrio: combina diversión inmediata con un retrato penetrante de la vida común. Sin recurrir a grandes gestas, revela la nobleza de la prudencia y el fracaso de la vanidad. Su atractivo duradero nace de personajes reconocibles, de una lengua chispeante y de un diseño teatral que respira con el público. Leída hoy, confirma que la risa puede ser una forma de justicia y de conocimiento. Allí donde la exageración y la apariencia amenazan el vínculo social, Las alegres comadres de Windsor recuerdan que el ingenio compartido restituye la medida y la gracia.
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    Las alegres comadres de Windsor, comedia de William Shakespeare, se sitúa en la localidad inglesa de Windsor y explora, con ritmo vivaz, los enredos de una comunidad burguesa. La obra narra la colisión entre el oportunismo de Sir John Falstaff y la astucia de dos esposas respetadas, Mistress Ford y Mistress Page. Lejos de los palacios, Shakespeare observa hábitos cotidianos, chismorreos y pruebas de carácter en un entorno de taberna, casas familiares y parques. El humor surge tanto de la situación como del lenguaje, y sirve para indagar en el poder de la reputación, el dinero, los celos y las estrategias de autopreservación social.

La intriga comienza cuando Falstaff, endeudado y confiado en su encanto, decide cortejar simultáneamente a Mistress Ford y Mistress Page para obtener recursos. Redacta cartas de amor idénticas y ordena a sus seguidores que las entreguen; ante su negativa, recurre a un mensajero más dócil. Su plan mercenario se superpone a tensiones locales: el juez Shallow y su pariente Slender se quejan de agravios, y la presencia del caballero en la posada de la Jarretera, con Bardolph, Pistol y Nym, aviva comentarios maliciosos. El impulso central queda fijado: un seductor calculador intenta burlar a un vecindario que conoce bien el valor de las apariencias.

Las dos comadres reciben las misivas y, al cotejarlas, descubren el duplicado halagador. Lejos de caer en la trampa, acuerdan responder con discreción y humor, protegiendo su honor y su vida doméstica. La decisión no es vengativa, sino correctiva: exhibirán la vanidad de Falstaff y, a la vez, pondrán a prueba la solidez del tejido social que las rodea. La primera fase de su plan exige coordinación y silencio, pues prefieren no alertar aún a sus esposos. Shakespeare coloca así el foco en la alianza femenina, su ingenio práctico y su lectura certera de los límites morales de su comunidad.

En paralelo, emergen retratos contrapuestos de la confianza conyugal. Master Page mantiene una actitud serena hacia las habladurías, mientras Master Ford sospecha y deja que los celos le dicten movimientos precipitadamente. Ford adopta un alias y se presenta ante Falstaff con otra identidad, como supuesto facilitador de un encuentro ilícito, con el fin de sondear la fidelidad de su esposa. Esta estratagema, que mezcla ansiedad y dinero, termina alimentando la temeridad del caballero y precipita la primera cita clandestina. El engaño dentro del engaño revela cómo el miedo a la deshonra puede estimular exactamente la conducta que se desea evitar.

Con la reunión concertada, las comadres ejecutan un ardid que combina oportunidad doméstica y caos calculado. La llegada inesperada de Ford y su comitiva de buscadores convierte la casa en laberinto de puertas y contenedores, y fuerza una salida tan ridícula como humillante para el visitante. Este episodio, de ritmo farsesco, deja a Falstaff maltrecho en su orgullo y al marido más inquieto que antes, pues su celo no halla prueba concluyente. Aun así, las mujeres mantienen su línea: ni admiten la trampa abiertamente ni traicionan la intimidad del hogar, y reservan nuevas medidas para templar vanidades y recelos.

Lejos de retirarse, Falstaff interpreta la primera fuga como un obstáculo del azar y acepta un segundo convite, animado por promesas engañosas y por un confidente que lo estimula sin revelar todos los datos. Las comadres elevan entonces el tono pedagógico de su respuesta y lo exponen a otra situación de vergüenza elaborada con detalles locales y supersticiones populares. La ciudad se agita: las idas y venidas aumentan, la vigilancia del marido celoso se intensifica y los rumores crecen en la taberna. No obstante, el equilibrio doméstico permanece, sostenido por la discreción de las mujeres y su sentido del tiempo.

En segundo plano, pero entrelazado con lo anterior, discurre el asunto matrimonial de Anne Page, hija de la casa. Su mano es disputada por pretendientes de perfiles dispares: el joven Slender, propuesto por intereses familiares; el médico Caius, de temperamento impetuoso; y Fenton, cuyo pasado y motivación suscitan debate. Mediadores cómicos, como un cura galés y el posadero, provocan malentendidos y duelos anunciados que se diluyen antes de causar daño. La trama plantea así el peso de los arreglos parentales frente a la inclinación personal, y sugiere que las máscaras sociales pueden tanto proteger como distorsionar los deseos auténticos.

Cuando las rutas de engaño y prueba han madurado, las comadres conciben un desenlace teatral: una reunión nocturna en el parque, bajo la leyenda de un cazador espectral que habita los bosques de Windsor. Antes de ejecutarlo, deciden informar a sus maridos, integrándolos en la farsa para curar la desconfianza y exhibir el artificio del seductor. A la cita convergen planes paralelos: el del caballero, confiado en un encuentro galante; el de los esposos, deseosos de desactivar su propio error; y los de los pretendientes, que buscan ventaja en la confusión. La comunidad se prepara para una noche de máscaras y revelaciones controladas.

Sin detallar las resoluciones, la comedia apunta a una restauración del orden que no es moralista, sino comunitaria: la inteligencia doméstica corrige la jactancia, el matrimonio se fortalece al ventilar sus inseguridades y la juventud busca su camino entre intereses y afectos. Shakespeare ensaya aquí una mirada a la clase media inglesa, su habla, sus rituales y su capacidad de autorregulación. La vigencia de la obra reside en su retrato del poder del ingenio colectivo frente al abuso de posición y en su humor sobre los celos, la credulidad y las apariencias, cuestiones que siguen interpelando a cualquier sociedad.
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    A fines del siglo XVI, bajo el prolongado reinado de Isabel I (1558–1603), Inglaterra vivía una combinación de centralidad monárquica, consolidación de la Iglesia de Inglaterra y fuerte gobierno local. Windsor, villa real a orillas del Támesis y sede del castillo y la capilla de San Jorge, concentraba símbolos de soberanía y tradición caballeresca. Allí sitúa Shakespeare Las alegres comadres de Windsor, en un entorno de parroquias, mercados, gremios y jueces de paz que ordenaban la vida cotidiana. El marco institucional elisabetano —monarquía, Common Law, parroquia y concejo— daba estabilidad, pero también generaba tensiones sociales que la comedia explora desde lo doméstico y lo vecinal.

La datación de la obra suele situarse entre 1597 y 1601, cuando Shakespeare escribía para los Lord Chamberlain’s Men. Un testimonio editorial temprano, el cuarteto de 1602, afirma que se representó “ante Su Majestad y en otros lugares”, lo que sugiere funciones en la corte además de exhibiciones públicas. Una tradición de principios del siglo XVIII atribuye a Isabel I el encargo de ver a Falstaff enamorado, anécdota no verificable documentalmente, pero influyente en la recepción. El texto más extenso se fijó en el Folio de 1623, y las distintas versiones conservadas resultan clave para reconstruir su proceso de composición y representación.

Ambientada en la Inglaterra contemporánea del autor, la comedia es una rara incursión de Shakespeare en la vida burguesa provincial, lejos de reinos imaginarios o ciudades extranjeras. Windsor aporta un paisaje cívico con fuerte irradiación cortesana: la posada del Jarretero y las alusiones a la Orden de la Jarretera conectan la trama con la capilla de San Jorge y con un linaje caballeresco medieval aún prestigioso. La elección del lugar permite a Shakespeare contrastar el esplendor simbólico del castillo con las prácticas ordinarias de comerciantes, artesanos y pequeños hidalgos, integrando lo regio y lo cotidiano en una misma mirada cómica.

El ascenso del “middling sort” —mercaderes, artesanos acomodados, profesionales— marcó la economía urbana tardotudor. La legalización de intereses moderados (ley de usura de 1571, hasta el 10%) y la expansión del crédito al consumo impulsaron compras a plazos, empeños y redes de confianza. La ansiedad por la reputación, el rango y los signos externos de respetabilidad se intensificó, junto con aspiraciones a la hidalguía. Shakespeare mismo buscó un escudo de armas para su familia en 1596. La obra refleja esa cultura de crédito y apariencia: presunciones de honor, sociabilidad de regalos y propinas, y la vulnerabilidad de la fama en una comunidad vigilante.

El gobierno local —con jueces de paz, alguaciles parroquiales y vigilantes— fue central en la Inglaterra isabelina. La figura de Robert Shallow, juez de paz que también aparece en las historias, encarna las ambivalencias de esa autoridad semigentry preocupada por el orden y su propio decoro. La legislación contra vagabundos (1572, 1597) y el control de tabernas convivían con la tolerancia a festividades tradicionales. En la comedia, citaciones, querellas menores y amenazas de mediación judicial aparecen filtradas por la risa, pero remiten a mecanismos reales de disciplina social que anudaban derecho consuetudinario, costumbre y reputación barrial.

El matrimonio, la dote y la transmisión de bienes definían la vida familiar en el orden patriarcal de la época. La coverture subordinaba jurídicamente a la esposa al marido, si bien en la práctica muchas mujeres administraban negocios domésticos, tiendas y redes de crédito. La ética protestante elevó el hogar como “pequeña república” regida por prudencia, laboriosidad y honor. En la obra resuenan debates sobre elección conyugal —entre conveniencia y afecto—, celos, y honra doméstica, pero la comicidad subraya la competencia, agencia y solidaridad femenina dentro de los límites legales, cuestionando la impulsividad masculina y el control basado solo en sospecha.

La Inglaterra isabelina fue lingüística y culturalmente plural. Tras los Actos de Unión con Gales (1536, 1543), la presencia galesa en la administración y el clero se hizo habitual; la comedia incluye a Sir Hugh Evans, un clérigo galés, con su acento y pedagogía particulares. La llegada de refugiados hugonotes fortaleció comunidades francófonas en Londres y alrededores, y el personaje del médico francés, el Doctor Caius, representa esa interacción cotidiana, no exenta de estereotipos. En el trasfondo, persistían tensiones internacionales —guerra con España entre 1585 y 1604—, que alimentaban suspicacias hacia “forasteros” y dieron material cómico a la escena.

La cultura educativa humanista, difundida por las grammar schools, dejó huella en la vida urbana y en Shakespeare, exalumno de Stratford. El currículo —latín, retórica, disciplina memorística— era puerta de ascenso social. En la obra se escenifica una lección con un niño y el clérigo, reflejando métodos, textos clásicos y el estatus de la alfabetización como capital simbólico. El aumento de la lectura en los núcleos urbanos permitió también una cultura impresa más amplia, de manuales domésticos, sermones y sátiras, que moldeó expectativas sobre el comportamiento, el matrimonio, el crédito y el gobierno del hogar.

El tejido festivo del calendario —Mayo, Navidad, Shrovetide— persistió a pesar de críticas reformistas. La presencia de duendes y “hadas” en una mascarada final, y la figura local de Herne el Cazador, conectan el drama con creencias y rituales populares. La mención de Herne parece tener en la obra su primer testimonio impreso seguro, y posteriormente alimentó la tradición local. Shakespeare reelabora estos motivos al servicio de una moralización lúdica: la comunidad usa el teatro dentro del teatro para corregir excesos y restablecer la concordia, validando una convivencia donde la risa modera sin suprimir la costumbre.

La década de 1590 conoció malas cosechas, inflación y presiones sobre los precios del grano, con disturbios puntuales. Las leyes de pobres de 1598 y 1601 consolidaron mecanismos parroquiales de socorro financiados por tasas locales. Ese trasfondo económico resuena en la comedia: el dinero contado, los favores pagados con promesas, los sirvientes buscando colocación fiable y los oficios de mediación remunerada dibujan una microeconomía de supervivencia y aspiración. Los chistes sobre cuentas y “intereses” encuentran eco en una sociedad donde el crédito personal sostenía compras, dotes y negocios, y el incumplimiento podía arruinar reputaciones.

La cultura material doméstica ofrece un contexto central. Casas entramadas con estancias diferenciadas, nuevas chimeneas y espacios de “privacidad” emergente reconfiguraron la sociabilidad. La ropa de lino, los manteles y la colada eran capital doméstico valioso, y el trabajo de lavandería —con grandes cestos, agua caliente y lejías— articulaba ritmos semanales. El Támesis funcionaba como vía de transporte y desagüe. Estos detalles no son meros accesorios: la comedia explota las prácticas ordinarias del hogar y del servicio para producir humor, mostrar la pericia femenina y medir el abismo entre apariencias honorables y realidades prosaicas.

El sistema teatral londinense se profesionalizó con recintos como The Theatre, The Curtain y, desde 1599, el Globe. La compañía de Shakespeare, los Lord Chamberlain’s Men, trabajaba por patronazgo y taquilla, adecuando repertorios a público mixto y a ocasiones cortesanas. El Master of the Revels regulaba licencias y cortes. Los vínculos con la corte eran vitales; el propio impreso de 1602 registra funciones ante la reina. La movilidad de compañías permitía giras fuera de Londres, mientras la competencia con rivales impulsaba la invención de tipos, acentos y tramas reconocibles, como las vecindades de Windsor y figuras ya populares.

La transmisión textual de la obra es reveladora. El cuarteto de 1602 ofrece una versión abreviada, con pasajes y secuencias distintos del texto más largo del Folio de 1623. Editores han propuesto que el cuarteto derive de memoria de actores o de un guion de representación recortado; otros sugieren revisiones de autor en diferentes momentos. No hay consenso concluyente, pero las divergencias señalan la plasticidad del teatro isabelino: textos vivos, adaptados a elencos, espacios y audiencias, y luego fijados por la imprenta con grados variables de fidelidad al “libro de compañía” o a copias intermedias.

La regulación moral descansaba en gran medida en tribunales eclesiásticos, que juzgaban difamación, incontinencia y juramentos, y en la vigilancia comunitaria. Los presentments de los churchwardens y rituales de escarnio —músicas ruidosas, paseos burlescos— corregían conductas reputadas como desviadas, sobre todo sexuales. El tropo de los “cuernos del cornudo” circulaba en pliegos y proverbios. La comedia canaliza esos mecanismos hacia la risa y la farsa, sustituyendo sanciones severas por la exposición pública y la reconciliación, un patrón característico del teatro cómico que ayuda a entender cómo la sociedad procesaba tensiones sin romper su tejido.

La Orden de la Jarretera, fundada en el siglo XIV por Eduardo III, confería a Windsor un brillo caballeresco. Las ceremonias en la capilla de San Jorge y la iconografía del jarrete evocaban valores de honor, cortesía y servicio. Shakespeare inserta referencias a la orden y a su posada homónima para tender un puente entre la memoria aristocrática y la vida de mercaderes, taberneros y oficiales locales. Este contraste dramatiza la persistencia del ideal caballeresco en una Inglaterra que, sin abandonarlo, lo reinterpreta a escala cívica: la cortesía se vuelve urbanidad, y la prueba del honor se juega en deudas, promesas y trato cotidiano.

El personaje de Falstaff, heredado de las obras históricas sobre Enrique IV, aporta continuidad literaria y foco satírico. Ya famoso por su ingenio y deudas, reaparece en un entorno menos político y más doméstico, lo que resalta el choque entre hidalguía venida a menos y prudencia burguesa. Las tabernas y posadas, espacios regulados por licencias (desde el Acta de Tabernas de 1552), eran nodos de sociabilidad, información y crédito. El humor acerca de pagarés, prendas y favores revela una economía moral donde la palabra empeñada podía valer tanto como la moneda, pero también hundir a quien abusaba de ella.

En suma, Las alegres comadres de Windsor funciona como espejo y crítica de su tiempo. En un Windsor atravesado por corte y parroquia, comercio y ritual, Shakespeare observa el ascenso del “middling sort”, la ética del hogar protestante, la fragilidad de
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