
MARX (11.1) 
Karl Heinrich Marx (Tréveris, 5 de mayo de 
1818-Londres, 14 de marzo de 1883),  
conocido en el mundo hispano como Carlos 
Enrique Marx, fue 
un filósofo, economista, sociólogo, historiado
r, 
 periodista, intelectual y político comunista d
e origen alemán. En su vasta e influyente 
obra abarca diferentes campos del 
pensamiento en la filosofía, la historia, 
la ciencia política, la sociología y 
la economía; aunque no limitó su trabajo 
solamente a la investigación, pues además 
incursionó en la práctica del periodismo y 
la política, proponiendo siempre en su 
pensamiento una unión entre teoría y práctica (praxis). Su interés fundamental se situó 
en la búsqueda tanto del conocimiento como del desarrollo de las condiciones para la 
emancipación de la clase trabajadora respecto de la patronal y de las leyes de 
acumulación de los capitales encarnados en ella. 
Junto a Friedrich Engels, es el padre del socialismo científico, comunismo 
moderno, marxismo y materialismo histórico. Sus obras más conocidas son 
el Manifiesto del Partido Comunista y El capital (publicados los tomos 
II y III póstumamente). Marx es también citado junto a Émile Durkheim y a Max 
Weber como uno de los tres principales arquitectos de la ciencia social moderna; a la 
vez, junto con Friedrich Nietzsche y Sigmund Freud, es visto como uno de los tres 
maestros del siglo XIX de la "escuela de la sospecha" por Paul Ricoeur. También ha 
sido descrito como una de las figuras más influyentes de historia. En una encuesta de 
la BBC de 1999, fue votado como el "mayor pensador del Milenio" por personas de 
todo el mundo. 
Nacido en el seno de una familia judío conversa de clase media de la 
ciudad renana de Tréveris —entonces recientemente incorporada al reino de Prusia—, 
fue a estudiar a la Universidad de Bonn y en la Universidad Humboldt de Berlín, donde 
se interesó en las ideas filosóficas de los jóvenes hegelianos. En 1836, se comprometió 
con Jenny von Westphalen, casándose con ella en 1843. Tras la finalización de sus 
estudios, escribió para un diario liberal, la Gaceta Renana (Rheinische Zeitung), donde 
comenzó a utilizar conceptos hegelianos de la dialéctica para influir en sus ideas sobre 
el socialismo. Se trasladó a París en 1843 y comenzó a colaborar con otros periódicos 
radicales, como los Anales franco-alemanes (Deutsch-französische Jahrbücher) 
y Adelante! (Vorwärts!), así como una serie de libros, algunos de ellos coescritos con 
Engels. 
Estuvo exiliado en Bruselas-Bélgica en 1845, donde se convirtió en una figura 
importante de la Liga de los Comunistas, antes de regresar a Colonia, donde fundó su 
propio periódico, la Nueva Gaceta Renana (Neue Rheinische Zeitung) y escribió 
el Manifiesto del Partido Comunista (1848) en coautoría con Engels. Se le expulsó una 
vez más en 1849 y se trasladó a Londres junto con su esposa Jenny y sus hijos. Allí, la 
familia se redujo a la pobreza, pero Marx siguió escribiendo y formulando sus teorías 
sobre la naturaleza de la sociedad y cómo creía que podría mejorarse El 18 de brumario 
de Luis Bonaparte (1852) y El capital (1867); así como una campaña por el socialismo, 
convirtiéndose en una figura destacada de la principal organización de los trabajadores, 



la Primera Internacional, en la que luchó contra la influencia de 
los anarquistas liderados por Mijaíl Bakunin. En su Crítica del Programa de 
Gotha (1875), Marx escribió sobre la revolución, el Estado y la transición al 
comunismo. Murió apátrida en 1883 y fue enterrado en el cementerio de Highgate. 
Las teorías de Marx sobre la sociedad, la economía y la política, que se conocen 
colectivamente como el marxismo, sostienen que todas las sociedades avanzan a través 
de la dialéctica de la lucha de clases, sistema basado en la dialéctica de Georg 
Hegel pero con un enfoque materialista y de praxis. Fue muy crítico de la forma 
socioeconómica vigente de la sociedad, el capitalismo (a la que Lenin llamó la 
"dictadura de la burguesía"), afirmando que se llevaba a cabo por las acaudaladas clases 
dueñas de los medios de producción para su propio beneficio. Teorizó que, como en los 
anteriores sistemas socioeconómicos, inevitablemente se producirían tensiones internas, 
producidas por las leyes dialécticas, que lo llevarían a su reemplazo por un nuevo 
sistema a cargo de una nueva clase social, el proletariado. Sostuvo que la sociedad bajo 
el socialismo sería regida por la clase obrera en lo que llamó la "dictadura del 
proletariado" (a la que posteriormente se llamará "socialismo" o "Estado socialista"). 
Creía que el socialismo sería, a su vez, finalmente reemplazado por una sociedad sin 
Estado y sin clases llamada comunismo. Junto con la creencia en la inevitabilidad del 
socialismo y del comunismo, Marx luchó activamente por la aplicación del primero (el 
socialismo), argumentando que los teóricos sociales y las personas desfavorecidas 
debían realizar una acción revolucionaria organizada para derrocar el capitalismo y 
lograr un cambio socioeconómico. 
Los escritos de Marx siempre recibieron relativa atención, sin embargo, sus ideas 
comenzaron a ejercer una gran influencia sobre los movimientos socialistas de finales 
del siglo XIX y comienzos del siglo XX. Lenin fue el primer teórico-práctico que 
intentó desarrollar el pensamiento de Marx en la práctica. Los llamados gobiernos 
revolucionarios socialistas tomaron el poder en una variedad de países a lo largo del 
siglo XX, llevando a la formación de Estados como la Unión Soviética en 1922 y 
la República Popular China en 1949, con diversas variantes teóricas desarrolladas, tales 
como el leninismo y el maoísmo. 
 
TESIS SOBRE FEUERBACH (12.17) 
Carlos Marx escribió las "Tesis sobre Feuerbach" en Bruselas, en la 
primavera de 1845, cuando había terminado ya de desarrollar los rasgos 
principales de su teoría materialista de la historia y había extendido el 
materialismo a la explicación de la sociedad humana. Según definición 
de Engels, es «...el primer documento en que se contiene el germen 
inicial de la nueva concepción del mundo».  
Las "Tesis sobre Feuerbach" se encuentran en el "Cuaderno de notas" de 
Marx correspondiente a los años 1844-1847 y llevan el título "Sobre 
Feuerbach". Al editar en 1888 las "Tesis", Engels las redactó, 
introduciendo en ellas algunos cambios con el fin de hacer este 
documento, que Marx no se proponía publicar, más comprensible para 
los lectores. En la presente edición, las "Tesis" se ofrecen tal y como las 
publicó Engels, agregando con el manuscrito de Marx delante, 
subrayados y entre comillados que no se ven en la edición de 1888. El 
título de "Tesis sobre Feuerbach" se debe al Instituto de Marxismo-Leninismo.  
1 
El defecto fundamental de todo el materialismo anterior —incluido el de Feuerbach— 
es que sólo concibe las cosas, la realidad, la sensoriedad, bajo la forma de objeto o de 



contemplación, pero no como actividad sensorial humana, no como práctica, no de un 
modo subjetivo. De aquí que el lado activo fuese desarrollado por el idealismo, por 
oposición al materialismo, pero sólo de un modo abstracto, ya que el idealismo, 
naturalmente, no conoce la actividad real, sensorial, como tal. Fenerbach quiere objetos 
sensoriales, realmente distintos de los objetos conceptuales; pero tampoco él concibe la 
propia actividad humana como una actividad objetiva. Por eso, en "La esencia del 
cristianismo" sólo considera la actitud teórica como la auténticamente humana, mientras 
que concibe y fija la práctica sólo en su forma suciamente judaica de manifestarse. Por 
tanto, no comprende la importancia de la actuación «revolucionaria», «práctico-crítica». 
2 
El problema de si al pensamiento humano se le puede atribuir una verdad objetiva, no es 
un problema teórico, sino un problema práctico. Es en la práctica donde el hombre tiene 
que demostrar [8] la verdad, es decir, la realidad y el poderío, la terrenalidad de su 
pensamiento. E1 litigio sobre la realidad o irrealidad de un pensamiento que se aísla de 
la práctica, es un problema puramente escolástico. 
3 
La teoría materialista de que los hombres son producto de las circunstancias y de la 
educación, y de que, por tanto, los hombres modificados son producto de circunstancias 
distintas y de una educación modificada, olvida que son los hombres, precisamente, los 
que hacen que cambien las circunstancias y que el propio educador necesita ser 
educado. Conduce, pues, forzosamente, a la división de la sociedad en dos partes, una 
de las cuales está por encima de la sociedad (así, por ej., en Roberto Owen). 
La coincidencia de la modificación de las circunstancias y de la actividad humana sólo 
puede concebirse y entenderse racionalmente como práctica revolucionaria. 
4 
Feuerbach arranca le la autoenajenación religiosa, del desdoblamiento del mundo en un 
mundo religioso, imaginario, y otro real. Su cometido consiste en disolver el mundo 
religioso, reduciéndolo a su base terrenal. No advierte que, después de realizada esta 
labor, queda por hacer lo principal. En efecto, el que la base terrenal se separe de sí 
misma y se plasme en las nubes como reino independiente, sólo puede explicarse por el 
propio desgarramiento y la contradicción de esta base terrenal consigo mismo. Por 
tanto, lo primero que hay que hacer es comprender ésta en su contradicción y luego 
revolucionarla prácticamente eliminando la contradicción. Por consiguiente, después de 
descubrir, v. gr., en la familia terrenal el secreto de la sagrada familia, hay que criticar 
teóricamente y revolucionar prácticamente aquélla. 
5 
Feuerbach, no contento con el pensamiento abstracto, apela a la contemplación 
sensorial; pero no concibe la sensoriedad como una actividad sensorial humana 
práctica. 
6 
Feuerbach diluye la esencia religiosa en la esencia humana. Pero la esencia humana no 
es algo abstracto inherente a cada individuo. Es, en su realidad, el conjunto de las 
relaciones sociales. 
Feuerbach, que no se ocupa de la crítica de esta esencia real, se ve, por tanto, obligado: 
1) A hacer abstracción de la trayectoria histórica, enfocando para sí el sentimiento 
religioso [Gemüt] y presuponiendo un individuo humano abstracto, aislado. 
2) En él, la esencia humana sólo puede concebirse como «género», como una 
generalidad interna, muda, que se limita a unir naturalmente los muchos individuos. 
7 



Feuerbach no ve, por tanto, que el «sentimiento religioso» es también un producto 
social y que el individuo abstracto que él analiza pertenece, en realidad, a una 
determinada forma de sociedad. 
8 
La vida social es, en esencia, práctica. Todos los misterios que descarrían la teoría hacia 
el misticismo, encuentran su solución racional en la práctica humana y en la 
comprensión de esta práctica. 
9 
A lo que más llega el materialismo contemplativo, es decir, el materialismo que no 
concibe la sensoriedad como actividad práctica, es a contemplar a los distintos 
individuos dentro de la «sociedad civil». 
10 
El punto de vista del antiguo materialismo es la sociedad «civil»; el del nuevo 
materialismo, la sociedad humana o la humanidad socializada. 
11 
Los filósofos no han hecho más que interpretar de diversos modos el mundo, pero de lo 
que se trata es de transformarlo.  
 
MUERTE EN VENECIA (16.4.5) 
Muerte en Venecia (título original: Morte a Venezia) es una 
película franco-italiana dirigida por Luchino Visconti. 
Adapta la novela corta La muerte en Venecia del escritor 
alemán Thomas Mann. A principios del siglo XX, el 
compositor Gustav von Aschenbach (Dirk Bogarde) muy 
delicado de salud huye a un breve descanso en Venecia. 
Aschenbach huye de su país (posiblemente Baviera), del 
dolor de haber perdido a su hija y del fracaso de su 
matrimonio y su última obra. Huye de su mujer (Marisa 
Berenson), de las discusiones con su amigo intelectual 
(Romolo Valli) y se aleja de la severidad teutona, en 
resumidas cuenta huye de su vida. 
Aquejado de una grave enfermedad, sabe que le queda poco 
tiempo de vida. 
En la decadente e inspiradora ciudad de los canales, se 
enamorará platónicamente de Tadzio (Bjorn Andresen), un 
adolescente polaco de ascendencia noble y sobrecogedora 
belleza. Su madre está encarnada por Silvana Mangano. 
Obsesivamente vagará contemplando la inalcanzable 
belleza de Tadzio y de la propia Venecia, sumergiéndose en 
la decadencia de una ciudad que no admite estar condenada por una epidemia de cólera 
y al igual que él trata de huir de su propia decadencia. 
Finalmente Aschenbach sufre un ataque al corazón en la playa, y mientras él va a su 
inexorable encuentro con la muerte observa como el bello Tadzio se aleja iluminado por 
el sol. Tanto la novela original como la película constituyen, aparte de los sucesos 
acontecidos a Gustav durante su estancia en Venecia, una ilustración, oda, alegato y 
homenaje a la belleza perfecta, pura y plena de la que habla Platón en el Fedro y el 
Banquete. 
Gustav se encuentra frente a la belleza inalcanzable, bella por sí misma y reflejo de la 
verdad. 



Tadzio, su objeto de obsesión, no intercambia palabra alguna con él ya que el sentido de 
perfección no posee carácter mundano, va más allá. ("Aquél que ha contemplado la 
belleza está condenado a seducirla o morir").Es una serena y profunda reflexión sobre 
el final del siglo XIX (su música, su arte, sus costumbres, su política) y el advenimiento 
del siglo XX con una forma de vida completamente diferente y dos guerras mundiales 
en el horizonte. 
También una toma de posición sobre distintos estilos de vida y la propia 
homosexualidad de Visconti en un mundo de alta sofisticación que se encamina a su fin. 
Para el papel de Tadzio, Visconti eligió a su ahijado, el entonces jovencísimo Miguel 
Bosé, pero su padre, el torero Dominguín, se opuso enérgicamente y el papel recayó en 
el desconocido Björn Andresen, que fue elegido tras un largo proceso de audiciones que 
se registraron en el documental Alla ricerca di Tadzio, (A la busca de Tadzio). 
El personaje está basado vagamente en el compositor Gustav Mahler, cuyo Adagietto de 
su Quinta sinfonía está presente a lo largo de la película, formando una unión 
indivisible entre imagen y sonido de gran presencia dramática. De hecho, Visconti es en 
gran medida responsable por la inmensa popularidad que cobró luego la música de 
Mahler, quien perdió una hija en circunstancias similares a las que se ven en la película 
pero que no era homosexual. Era la mayor de sus dos hijas, María, conocida 
cariñosamente como Putzi, nacida apenas cinco años antes. Durante un viaje al campo, a 
comienzos del verano, la niña enfermó de escarlatina, muriendo luego de ser sometida a 
una rudimentaria traqueotomía.  
 
MAHLER (16.5) 
Gustav Mahler (Kaliště, Reino de Bohemia en la 
actual República Checa, Imperio austríaco, 7 de julio de 1860-
Viena, Imperio austrohúngaro, 18 de mayo de 1911) fue  
un compositor y director de orquesta austro-bohemio cuyas 
obras se consideran, junto con las de Richard Strauss, las más 
importantes del posromanticismo. 
En la primera década del siglo XX, Gustav Mahler fue uno de 
los más importantes directores de orquesta y de ópera de su 
momento. Después de graduarse en el Conservatorio de 
Viena en 1878, fue sucesivamente director de varias orquestas 
cada vez más importantes en diversos teatros de 
ópera europeos, llegando en 1897 a la que entonces se 
consideraba la más notable: la dirección de la Ópera de la Corte 
de Viena (Hofoper). Durante sus diez años en la capital 
austriaca, Mahler —judío converso al catolicismo— sufrió la 
oposición y hostilidad de la prensa antisemita. Sin embargo, 
gracias a sus innovadoras producciones y a la insistencia en los 
más altos niveles de representación, se granjeó el 
reconocimiento como uno de los más grandes directores de ópera, particularmente como 
intérprete de las óperas de Richard Wagner y de Wolfgang Amadeus Mozart. 
Posteriormente, fue director de la Metropolitan Opera House y de la Orquesta 
Filarmónica de Nueva York. 
Como compositor, centró sus esfuerzos en la forma sinfónica y en el lied. 
La Segunda, Tercera, Cuarta y Octava sinfonías y Das Lied von der Erde (La canción de 
la Tierra) conjugaron en sus partituras ambos géneros. Él mismo advertía que componer 
una sinfonía era «construir un mundo con todos los medios posibles», por lo que sus 
obras en este campo se caracterizan por una amplísima heterogeneidad. Introdujo 



elementos de distinta procedencia 
como melodías populares, marchas, fanfarrias militares, mediante un uso personal 
del acorde, entrecortando o alargando inusitadamente las líneas melódicas, acoplados o 
yuxtapuestos en el interior del marco formal que absorbió de la tradición clásica 
vienesa. Sus obras sinfónicas adquirieron desmesuradas proporciones e 
incluían armonías disonantes que sobrepasan el cromatismo utilizado por Wagner en 
su Tristán e Isolda. La apariencia del desorden que resultaba, con el esfuerzo extra que 
demandaba reconocer alguna formalidad «clásica» en su estructura, generó la 
incomprensión de su música, atrayéndole una hostilidad casi general, pese al apoyo de 
una minoría entusiasta entre la que se contaban los miembros de la Segunda Escuela de 
Viena, que lo tenían por su más directo precursor. 
De entre su obra, cabe señalar sus nueve sinfonías terminadas (diez, si se incluyen los 
bosquejos de la Décima) y varios ciclos de canciones o lieder. Sus principales 
colecciones de canciones son: Lieder eines fahrenden Gesellen (Canciones de un 
compañero errante); el ciclo Des Knaben Wunderhorn (El cuerno mágico del 
muchacho), basado en una recopilación de cantos populares 
alemanes; Kindertotenlieder (Canciones a los niños muertos) y las canciones Rückert-
Lieder, basándose en ambos casos en los textos del poeta alemán Friedrich Rückert; 
también, la renovadora síntesis de sinfonía-ciclo de canciones Das Lied von der Erde, 
con letra de poemas traducidos del chino al alemán. 
La revalorización de Mahler fue lenta, al igual que la de Anton Bruckner, y se vio 
retrasada a causa de su gran originalidad y del auge del nazismo en Alemania y Austria, 
pues su condición de judío catalogó a su obra como «degenerada» y «moderna». Lo 
mismo sucedió con otros compositores, caídos en desgracia en el Tercer Reich. Solo al 
final de la Segunda Guerra Mundial y por la decidida labor de directores como Bruno 
Walter, Otto Klemperer y, más tarde, Bernard Haitink o Leonard Bernstein, su música 
empezó a interpretarse con más frecuencia en el repertorio de las grandes orquestas, 
encontrándose entre los compositores más destacados en la historia de la música. 
 
SEPPUKU (20.30) 
El seppuku o hara-kiri es el término japonés empleado para denominar 
un suicidio ritual por desentrañamiento. En japonés la palabra 'hara-kiri' 
no se usa por considerarse vulgar. Era una práctica común entre los 
samurái, que consideraban su vida como una entrega al honor de morir 
gloriosamente, rechazando cualquier tipo de muerte natural. Por eso, 
antes de ver su vida deshonrada por un delito o falta, recurrían con este 
acto a darse muerte (tal y como significan esas palabras, Hara-kiri: 
«corte del vientre»). La práctica de seguir al amo en la muerte por medio 
del seppuku es conocida como oibara o tsuifuku. El seppuku podía ser 
voluntario, usado por los guerreros para evitar caer en manos del 
enemigo o para expiar un fallo al código del honor, u obligatorio, por 
mandato de un señor feudal (daimyō), shōgun o tribunal en caso de que 
un samurái cometiera un delito de asesinato, robo, corrupción, etc. En tal 
caso, lo habitual era poner al acusado bajo la custodia de un daimyō de 
confianza, concendiéndosele un plazo para la consumación del seppuku. De no 
producirse, el reo era automáticamente ejecutado. Lo normal era que se efectuase el 
seppuku en su debido tiempo, ya que la familia de un ejecutado heredaba su deshonor y 
era despojada del patrimonio a su cargo, lo que significaba perder la pertenencia a la 
casta samurái y prácticamente morir de hambre en muchos casos. Previamente a 
ejecutar seppuku se bebía sake y se componía un último poema de despedida llamado 



zeppitsu o yuigon, casi siempre sobre el dorso del tessen o abanico de guerra. En el 
fatídico momento, el practicante se situaba de rodillas en la posición 'seiza', se abría el 
kimono (habitualmente de color blanco, que aún hoy sólo visten los cadáveres), se metía 
las mangas del kimono bajo las rodillas para impedir que su cuerpo cayera 
indecorosamente hacia atrás al sobrevenirle la muerte; envolvía cuidadosamente la hoja 
del 'tantō' (daga de unos 20 - 30 cms) en papel de arroz, ya que morir con las manos 
cubiertas de sangre era considerado deshonroso; y procedía a clavarse la daga en el 
abdomen. El ritual completo consistía en clavarse el tantō por el lado izquierdo con el 
filo hacia la derecha; cortar hacia la derecha firmemente y volver al centro para terminar 
con un corte vertical hasta casi el esternón. Pero, naturalmente, esto resultaba 
demasiado doloroso y al mismo tiempo desagradable para el público. Fácilmente podía 
resultar en la salida de parte del paquete intestinal que se desparramaría por el suelo. 
Además el samurái no moría al instante, sino que sufría una agonía de varias horas. 
Puesto que ni el practicante de seppuku quería sufrir tanto, ni al público le apetecía 
contemplar ese macabro espectáculo, se ponía a disposición del practicante un ayudante 
en el suicidio, kaishaku en japonés. Este kaishaku era a menudo seleccionado para tal 
fin por el propio condenado. Numerosas veces era un amigo o un familiar. Su misión 
era permanecer de pie al lado del practicante y decapitarlo en el momento apropiado. 
Ese momento solía ser establecido de antemano a voluntad del suicida. Lo más habitual 
era acordar una señal que tendría que dar el que se disponía a morir, tras la cual el 
ayudante actuaba con rapidez mortal. En la mayoría de los casos, las víctimas no 
llegaban a clavarse el tanto y el simple ademán de empuñar la daga y acercársela 
constituía la señal para el kaishaku. Algunos samuráis cuantificaban el valor de los 
practicantes del seppuku según lo lejos que habían llegado en la práctica de ritual antes 
de que el ayudante procediera a la decapitación, siendo considerados de excepcional 
valor los que llegaban a practicarse el corte vertical hacia el esternón.  
 
TANIGUCHI (21.11) 

Jirō Taniguchi es un dibujante de manga nacido el 14 de agosto de 1947 
en la prefectura de Tottori (Japón). Debutó en el mundo del manga con 
Kareta Heya (La habitación ronca), publicado en 1970 en la revista 
Young Comic. 
De 1976 a 1979 publicó, junto con el guionista Natsuo Sekigawa como 
Ciudad sin defensa, El viento del oeste es blanco y Lindo 3. 
De 1984 a 1991, Taniguchi y Sekigawa produjeron los cinco volúmenes 

de Botchan no Jidai (La época de Botchan). 
En los años 1990 creó varias obras entre las que se encuentran 
Aruku Hito, Chichi no koyomi (El almanaque de mi padre) y 
Keyaki no ki. 
En 2001 creó la serie Ícaro a partir de textos de Moebius. 
Taniguchi ha ganado varios premios por su trabajo. Entre otros, el 
premio Tezuka por Botchan no Jidai, el premio Shogakukan por 
Inu wo kau (Tener un perro), y en 2003 el Alph'Art del mejor 
guión en el Festival Internacional de Cómics de Angoulême 
(Francia) por Harukana machi-e (Barrio lejano), por el que 
también ha obtenido el premio a la mejor obra en el Salón del 
Cómic de Barcelona de 2004. 
Sus obras se han traducido a varios idiomas. Se han publicado en 
español historias como El almanaque de mi padre, Crónicas del 



viento (Kaze no shō, El Olmo del Cáucaso, Tierra de Sueños, Barrio Lejano y un largo 
etc. 
 
BASHO (22.22) 
Matsuo Bashō, nacido como Matsuo Kinsaku (Ueno, 1644-Osaka, 28 de 
noviembre de 1694), fue el poeta más famoso del período Edo de Japón. 
Durante su vida, Bashō fue reconocido por sus trabajos en el Haikai no renga. 
Está considerado como uno de los cuatro grandes maestros del haiku,[3] 
junto a Yosa Buson, Kobayashi Issa y Masaoka Shiki; Bashō cultivó y 
consolidó el haiku con un estilo sencillo y con un componente espiritual. 
Su poesía consiguió renombre internacional y en Japón muchos de sus 
poemas se reproducen en monumentos y lugares tradicionales.  
Bashō empezó a practicar el arte de la poesía a una edad temprana y más 
adelante llegó a integrarse en el escenario intelectual 
de Edo (actualmente Tokio ), para llegar a convertirse rápidamente en una 
celebridad en todo Japón. A pesar de ser maestro de poetas, en determinados 
momentos renunció a la vida social de los círculos literarios y prefirió 
recorrer todo el país a pie, viajando incluso por la parte norte de la isla, un 
territorio muy poco poblado, para poder encontrar fuentes de inspiración para 
sus escritos. 
Bashō no rompe con la tradición, sino que la continúa de una manera 
inesperada, o como él mismo comenta: "No sigo el camino de los antiguos, 
busco lo que ellos buscaron". Bashō aspira a expresar con nuevos medios el 
mismo sentimiento concentrado de la gran poesía clásica. Sus poemas están 
influidos por una experiencia de primera mano del mundo que le rodea y, a 
menudo, consigue expresar sus vivencias con una gran simplicidad. Del haiku Bashō 
había dicho que es "sencillamente lo que sucede en un lugar y en un momento dado". 
 
EN BUSCA DEL TIEMPO PERDIDO (32.11) 
En busca del tiempo perdido (À la recherche du temps perdu, en 
francés) es una serie de novelas de Marcel Proust, escritas entre 1908 y 
1922 y publicadas entre 1913 y 1927 y que consta de siete entregas, de 
las que las tres últimas son póstumas. Más que del relato de una serie 
determinada de acontecimientos, la obra se mete en la memoria del 
narrador: sus recuerdos y los vínculos que crean, de ahí que el título no 
sea El tiempo perdido (como era El paraíso perdido de Milton), sino En 
busca del tiempo perdido: La empresa de Proust es paradójica: el 
narrador proustiano (y no el escritor) al estudiar los detalles más nimios 
en un medio muy específico (la alta burguesía y la aristocracia francesa 
de principios del siglo XX) afirma haber alcanzado lo universal. Sin 
embargo, la filosofía y la estética de la obra de Proust tienen amplios 
referentes en su época: 

 la filosofía de Bergson  
 el impresionismo  
 la música de Debussy  
 el caso Dreyfus  

Su estilo es muy especial y se compone de frases muy largas que resultan extrañas en 
francés, y para las que es necesario tomar aliento si se quiere llegar al punto sin 
ahogarse. Sus contemporáneos aseguran que, de hecho, se trataba prácticamente del 
modo en el que el autor hablaba, lo que también resulta paradójico si se tiene en cuenta 



que Proust era asmático. No obstante, al igual que el escritor cubano José Lezama Lima, 
la redacción de sus extensas frases recuerdan el ritmo lento de la respiración del 
asmático. Se cuenta, además, cómo solía hacer innumerables adiciones a los textos en 
las galeradas previas a la edición final, hasta agregar folios e incluso tomos 
completamente nuevos. Este ritmo, podría decirse "ahogado", que alarga sus frases, 
sumado al ímpetu frenético de su escritura, se pueden entender más claramente a partir 
de ciertas observaciones: algunos de sus amigos y conocidos más cercanos sospechaban 
en Proust los rasgos del hipocondríaco. Según se sabe, el escritor vivía bajo la firme 
convicción de una muerte temprana y una constante mala salud. Cuando empieza a 
redactar En Busca del Tiempo Perdido ha pasado poco más de un año de la muerte de su 
madre y su asma parece haber empeorado, tiene casi cuarenta años y no ha escrito 
ningún texto narrativo especialmente significativo, a excepción de Los Placeres y los 
Días, en el que se recopilan diversos relatos cortos, y Jean Santeuil, una novela inédita 
que sólo después será póstuma; libros en los que se exploran algunos de los temas que 
se desarrollarán luego con mayor madurez literaria en “En Busca del Tiempo Perdido”, 
como lo son la evocación sensorial, el recuerdo, las sexualidades tabú o la profanación 
de la madre. Al abordar la lectura de su extensa novela se puede identificar la constante 
presencia de la muerte como el agente provocador de la redacción febril y la frase 
intrincada que estimula el ejercicio de la escritura al precio de amenazar constantemente 
su continuidad.  
 
PROUST (32.33) 
Marcel Proust (nombre completo: Valentin Louis Georges 
Eugène Marcel Proust; París, 10 de julio de 1871-París, 18 
de noviembre de 1922) fue un novelista y crítico francés, 
cuya obra maestra, la novela En busca del tiempo 
perdido (compuesta de siete partes publicadas entre 1913 y 
1927), constituye una de las cimas artísticas del siglo XX. 
Su extensa novela fue enormemente influyente tanto en el 
campo de la literatura como en el de la filosofía y la teoría 
del arte. 
En ella, el autor francés realizó una labor 
de introspección en la que, recordando todo su pasado y 
rescatando de esta manera recuerdos nítidos y sensaciones, 
logró retratar su vida en una narración dentro de la cual se 
colocó como narrador omnipotente de su escritura 
autobiográfica, creando un estilo onírico característico, 
donde un olor, un sabor, pueden cobrar suma importancia, y 
saltar a otra memoria, creando de este modo un increíble 
mar de literatura. 
Proust nació en una familia acomodada y cultivada (su 
padre era un médico de renombre internacional y su madre una mujer judía muy culta) y 
siempre estuvieron cubiertas sus necesidades materiales durante toda su corta vida. Fue 
un niño hiperprotegido por una notoria fragilidad de salud, estado que lo acompañaría 
durante el resto de su vida, generalmente en forma de ataques de asma, hasta sus 
últimos años de encierro y su temprana muerte a los cincuenta y un años. 
Ya de joven comenzó a frecuentar los salones aristocráticos, lo que le permitió conocer 
a toda clase de literatos y artistas y, al mismo tiempo, le valió una fama de snob sobre la 
que André Gide, escritor y editor de la Nouvelle Revue Française (NRF), se fundaría 
más tarde para rechazar el manuscrito de À la recherche... casi sin leerlo.  Se sirvió de la 



fortuna familiar para vivir sin trabajar y dedicarse a escribir, aunque sin ningún éxito 
durante más de veinte años. En ese tiempo solo consiguió escribir una novela que nunca 
concluyó y que no publicó, además de artículos y traducciones que no recibieron 
demasiada atención. 
En 1907 comenzó la que fue la primera parte de su gran novela y que tituló Por el 
camino de Swann (Du côté de chez Swann), publicada en 1913 a cuenta del autor. La 
segunda parte, A la sombra de las muchachas en flor (À l'ombre des jeunes filles en 
fleur) obtuvo el Premio Goncourt en 1919, primer reconocimiento de cierta notoriedad 
que Proust recibió cuando le quedaban solo tres años de vida. Muy enfermo, dedicó esta 
última etapa exclusivamente a terminar su gran obra maestra, encerrado en su casa y sin 
ver casi a nadie. Sin haberla acabado, murió en noviembre de 1922 de una bronquitis 
mal curada. Su hermano tomó a su cargo la edición de los manuscritos, que fueron 
apareciendo uno a uno hasta que en 1927 se publicó el tomo séptimo y final: El tiempo 
recobrado (Le temps retrouvé). 
À la recherche du temps perdu es una gran reflexión sobre el tiempo, el recuerdo, 
el arte, las pasiones y las relaciones humanas atravesada por un sentimiento del fracaso 
y el vacío de la existencia, animada por más de doscientos personajes —que Proust 
compuso cuidadosamente amalgamando en cada uno trazos de las diversas personas que 
había conocido a lo largo de su vida— y fundamentalmente por el narrador, a quien 
seguimos en su largo y minucioso recordar desde el día en que una magdalena remojada 
en té reabrió inesperadamente a su memoria las puertas de un pasado lejano y olvidado 
ya (véase: Magdalena de Proust), que poco a poco comienza a ser exhumado mediante 
toda clase de recursos imaginables puestos en práctica a lo largo del relato: 
descripciones poéticas, comparaciones y metáforas, reflexiones filosóficas y 
exposiciones literarias de teorías metafísicas, anécdotas, discusiones y conversaciones 
que entrecruzan los más variados personajes en los más diversos lugares. 
 
VERMEER (35.7) 

Johannes Vermeer van Delft (bautizado en Delft, el 31 de octubre de 
1632 - id. 15 de diciembre de 1675), llamado por sus contemporáneos 
Joannis ver Meer o Joannis van der Meer, es uno de los pintores 
neerlandeses más conocidos del Barroco. Vivió durante la llamada 
Edad de Oro holandesa, en que su país experimentó un extraordinario 
florecimiento político, económico y cultural. 
La obra completa de Vermeer es muy reducida, solamente 33-35 
cuadros.1 Pintó otras obras, hoy perdidas, de las que se tiene 
conocimiento por antiguas actas de subastas. Sus primeras obras 
fueron de tipo histórico, pero alcanzó la fama gracias a su pintura 
costumbrista, que forma la mayoría de su producción. Sus cuadros 
más conocidos son Vista de Delft y La joven de la perla. En vida fue 
un pintor de éxito moderado. No tuvo una vida desahogada, quizá 
debido al escaso número de pinturas que producía, y a su muerte dejó 
deudas a su esposa y once hijos. Prácticamente olvidado durante dos 
siglos, a partir de mediados del siglo XIX, la pintura de Vermeer tuvo 
un amplio reconocimiento. William Thoré-Bürger contribuyó a la 
consagración de Vermeer con unos artículos periodísticos muy 

elogiosos. Actualmente está considerado uno de los más grandes pintores de Holanda. 
Es particularmente reconocido por su maestría en el uso y tratamiento de la luz.  
 
 



 
HAKA (36.3) 
Haka es un término que sirve para definir cualquier danza 
tribal maorí, pero se suele referir con este nombre de 
forma específica a la danza de guerra tribal maorí. No 
obstante, se suele utilizar como danza de bienvenida y es 
signo de hospitalidad. 
Actualmente la Haka se suele ver escenificada instantes 
antes del inicio cada partido de los All Blacks, el equipo 
nacional de rugby de Nueva Zelanda y de sus pares de 
Samoa, Tonga y Fiji; con la intención de hacer patente el 
respeto a su historia y cultura y también para impactar en la concentración del equipo 
rival. 
Según la página web de la asociación de rugby neozelandesa (New Zealand Rugby 
Union) la Haka oficial, es la llamada Ka Mate. A pesar de esto, el 28 de agosto de 2005 
en la ciudad neozelandesa de Dunedin, antes de comenzar un partido del Torneo Tres 
Naciones que los enfrentaba contra Sudáfrica, los All Blacks estrenaron una nueva 
versión de la Haka llamada Kapa O Pango, aparentemente mucho más violenta que la 
anterior. El partido finalizó con la victoria de los All Blacks (31 - 27). Esta Haka fue 
escrita por Derek Lardelli del clan maorí de los Ngati Porou. 

"Kapa o Pango" 

Kapa o Pango kia whakawhenua au i 
ahau! 

 All Blacks, dejame ser uno con la 
tierra 

Hī aue, hī!   

Ko Aotearoa e ngunguru nei!  Esta es mi tierra, que vibra 

Au, au, aue hā!  ¡Es mi hora! ¡Mi momento! 

Ko Kapa o Pango e ngunguru nei!  Esto nos define como All Blacks 

Au, au, aue hā!  ¡Es mi hora! ¡Mi momento! 

I āhahā!   

Ka tū te ihiihi  Nuestro dominio, 

Ka tū te wanawana  Nuestra supremacía triunfará. 

Ki runga ki te rangi e tū iho nei, tū iho 
nei, hī! 

 Y llegará a lo más alto. 

Ponga rā!  ¡Helecho Plateado! 

Kapa o Pango, aue hī!  ¡All Blacks! 

Ponga rā!  ¡Helecho Plateado! 

Kapa o Pango, aue hī, hā!  ¡All Blacks! 

 
 



"Ka mate" 

Ka mate! Ka mate! Ka ora! Ka 
ora! 

 ¡Muero! ¡Muero! ¡Vivo! ¡Vivo! 

Ka mate! Ka mate! Ka ora! Ka 
ora! 

 ¡Muero! ¡Muero! ¡Vivo! ¡Vivo! 

Tenei te tangata puhuru huru  Este es el hombre peludo* 

Nana nei i tiki mai  Que trajo el Sol 

Whakawhiti te ra  Y lo hizo brillar de nuevo 

A upa... ne! Ka upa...ne!  ¡Un paso hacia arriba! ¡Otro paso hacia 
arriba! 

A upane kaupane whiti te ra!  ¡Un paso hacia arriba, Otro hacia arriba... el 
Sol brilla! 

Hi!   

En la tradición maori, el hombre peludo equivale a hombre valiente  
Algunas veces, el haka es desafiado por los rivales de los All Blacks. En la Copa del 
Mundo de Rugby 2007, la selección francesa, se plantó en frente, a solo un metro de 
distancia de los neocelandeces cuando se disponían a hacer el haka y los miraron cara a 
cara durante todo el ritual. . 
La selección de Gales también ha desafiado la Haka. Éstos se quedaron plantados en el 
campo desafiando a los All Blacks después de que realizaran el Haka "Ke Mate", siendo 
la selección neozelandesa, después de un minuto y medio, quienes empezaron a 
moverse para ir a calentar. 
Otra recordada oportunidad en que los All Blacks fueron desafiados en el haka fue en 
1989, en Lansdowne Road, cuando la Selección de Irlanda, fue avanzando a medida que 
los hombres de negro hacían el haka, hasta literalmente invadir la zona en la que ellos 
estaban desarrollando el baile, y se pusieron frente a ellos. También, en el Mundial del 
año 2003, el seleccionado de Tonga desarrolló una danza de guerra nativa al mismo 
tiempo que la de los All Blacks. 
 
GUERRA Y PAZ (48.23) 
Guerra y paz, también conocida como La guerra y la paz, es una 
novela del escritor ruso León Tolstói (1828-1910), que comenzó a 
escribir en una época de convalecencia tras romperse el brazo al caerse 
de un caballo en una partida de caza en 1864. Primero se publicó como 
fascículos de revista (1865-1869). Guerra y paz es considerada como 
la obra cumbre del autor junto a su trabajo posterior, Anna 
Karénina (1873-1877). 
Se considera uno de los mejores logros literarios de Tolstói y sigue 
siendo un clásico de la literatura mundial alabado internacionalmente. 
La publicación de Guerra y paz empezó en el Russki Viéstnik (El 
mensajero ruso), en el número de enero de 1865. Las dos primeras 
partes de la novela se publicaron en dicha revista en el transcurso de 



dos años y poco después aparecieron editadas aparte con el título Año 1805. A fines de 
1869 la obra entera quedó impresa. 
Se desconoce por qué Tolstói cambió el nombre a Guerra y paz. Es posible que tomara 
prestado el título de la obra de 1861 de Pierre-Joseph Proudhon: La Guerre et la 
Paix (La guerra y la paz en francés). El título también puede ser otra referencia a Tito, 
descrito como maestro de «la guerra y la paz» en las Vidas de los doce césares, escritas 
por Suetonio en 119. La novela completa se llamó entonces Voyná i mir. 
El manuscrito de 1865 fue reeditado y anotado en Rusia en 1893 y desde entonces ha 
sido traducido 
al inglés, alemán, francés, español, italiano, catalán, neerlandés, sueco, finlandés, albané
s, coreano y checo. 
Tolstói contribuyó a introducir un nuevo tipo de conciencia en la novela. Su estructura 
narrativa destaca no solo por el punto de vista de Dios sobre los acontecimientos y 
dentro de ellos, sino también por la forma en que retrata con rapidez y fluidez el punto 
de vista de un personaje individual. Su uso de los detalles visuales es a menudo 
comparable al del cine, empleando técnicas literarias que se asemejan a las 
panorámicas, los planos generales y los primeros planos. Estos recursos, aunque no son 
exclusivos de Tolstói, forman parte del nuevo estilo de novela que surgió a mediados 
del siglo XIX y del que Tolstói demostró ser un maestro. 
Es una de las obras cumbres de la literatura rusa y sin lugar a dudas de la literatura 
universal. En ella, Tolstói quiso narrar las vicisitudes de numerosos personajes de todo 
tipo y condición a lo largo de unos cincuenta años de la historia rusa, desde las guerras 
napoleónicas hasta más allá de mediados del siglo XIX. 
Una parte de la crítica afirma que el sentido original del título sería Guerra y mundo. De 
hecho, las palabras «paz» y «mundo» son homófonas en ruso y además, a partir de la 
reforma ortográfica rusa de 1918, se escriben igual (véase fr:Orthographe russe avant 
1918#Règles orthographiques). Con anterioridad a dicha reforma, sus grafías eran 
distintas: 'mundo', 'paz'. Esta última figura en el título original de la novela. 
Tolstói mismo tradujo el título al francés como La Guerre et la Paix. Dio tardíamente 
con este título definitivo inspirándose en la obra del teórico anarquista francés Pierre 
Joseph Proudhon (La Guerre et la Paix, 1861), al que conoció en Bruselas en 1861 y 
hacia el cual sentía un profundo respeto. 
 
BALZAC (50.16) 
Honoré de Balzac (Honorato de Balzac) (Tours, 20 de mayo de 1799 - 
París, 18 de agosto de 1850) fue el novelista francés más importante de 
la primera mitad del siglo XIX, y el principal representante, junto con 
Flaubert, de la llamada novela realista. 
Trabajador infatigable, elaboró una obra monumental, la Comedia 
humana; ciclo coherente de varias decenas de novelas cuyo objetivo es 
describir de modo casi exhaustivo a la sociedad francesa de su tiempo; 
según su famosa frase, hacerle "la competencia al registro civil".Balzac 
pensaba que cada individuo cuenta con una reserva de energía 
limitada: si se vive intensamente, se quema la vida. Este destino ilustró 
dramáticamente el símbolo de La Peau de chagrin. 
 
FLAUBERT (50.17) 
Gustave Flaubert (Ruan, Alta Normandía, 12 de diciembre de 1821 – Croisset, Baja 
Normandía, 8 de mayo de 1880) fue un escritor francés considerado como uno de los 
mayores novelistas occidentales, conocido principalmente por su primera novela 



publicada Madame Bovary, y por su escrupulosa devoción a su arte y su estilo, cuyo 
mejor ejemplo fue su interminable búsqueda de le mot juste ("la palabra exacta"). 
El carácter de Flaubert ofrecía varias peculiaridades. Era tímido e incluso 
extremadamente sensible y arrogante, pasaba del silencio a una vergonzosa y ruidosa 
verborrea. Las mismas incoherencias marcaban su físico; tenía una fisonomía 
robusta pero su salud no fue buena desde la infancia y padeció una neurosis en 
su grado máximo. Este rudo gigante fue secretamente corroído por la 
misantropía y el disgusto por la vida. Su odio hacia todo lo burgués comenzó 
en su infancia y se convirtió en una especie de monomanía. Despreciaba al 
prójimo, sus hábitos, su falta de inteligencia, su desprecio a la belleza con tanta 
intensidad que ha sido comparado con un monje asceta. Flaubert fue 
contemporáneo de Baudelaire, y como él, ocupa una posición clave en la 
literatura del siglo XIX. En su época rechazado (por razones morales) y 
admirado (por su fuerza literaria) al mismo tiempo, en la actualidad es 
considerado como uno de los mayores novelistas de su siglo, destacando sus 
obras Madame Bovary y La educación sentimental. Flaubert se sitúa entre la generación 
romántica y la generación realista (Stendhal, Balzac) y la generación naturalista (Zola, 
Maupassant. Este último consideraba a Flaubert su maestro). Su vasta correspondencia 
con Louise Colet, George Sand y otros muchos es igualmente de un gran interés 
humano y literario. 
Su preocupación e interés por el realismo y la estética de sus obras justifica el largo 
trabajo de elaboración de cada una de sus obras (somete a prueba sus textos leyéndolos 
en voz alta, sometiéndolos a la famosa prueba del «gueuloir»). Su mirada irónica y 
pesimista sobre la humanidad le convierte en un gran moralista. 
 
HUSSERL (53.5) 
Edmund Gustav Albrecht Husserl (8 de abril de 1859- 26 de abril de 
1938), filósofo alemán fundador del movimiento fenomenológico o 
fenomenología. Dedicó toda su vida a la filosofía. En sus primeras 
obras trata de combinar las matemáticas, la psicología y la filosofía 
con el principal objetivo de proporcionar una base sólida a las 
matemáticas, es decir, su intento de fundar la aritmética en la 
psicología. Otro elemento importante es la intencionalidad, la noción 
de que la principal característica del estado consciente es la de ser 
siempre intencional. Al tiempo que frecuentemente resumido de modo 
simplista como "estado de estar pendiente a algo, o la relación entre 
actos mentales y el mundo externo", define la intencionalidad como la 
principal característica de los fenómenos psíquicos. Cada fenómeno 
mental, cada acto psicológico tiene un contenido, que está dirigido 
hacia un objeto, el objeto intencional. Cada creencia, deseo, etc., tiene 
un objeto sobre el que versa: el creído, el querido. Usa la expresión "inexistencia 
intencional" para indicar el estado de los objetos del pensamiento en la mente. La 
propiedad de ser intencional, de tener un objeto intencional, es la característica clave 
para distinguir los fenómenos psíquicos de los físicos, ya que los fenómenos físicos 
carecen totalmente de intencionalidad. 
 
DESCARTES (54.3) 
René Descartes (La Haye en Touraine, actual Descartes, 31 de marzo de 1596 – 
Estocolmo, 11 de febrero de 1650) fue un filósofo, matemático y científico francés. Es 
considerado como el Pionero de la Filosofía Moderna y el creador de la noción de 



sujeto. Se recuerda sobre todo a este francés extraordinario por su invención de la 
Geometría Analítica. Pero su logro más notable fue la reducción de la Naturaleza a 
leyes matemáticas.  
"Consideraría que no sé nada de Física si tan sólo fuese capaz de 
expresar cómo deben ser las cosas, pero fuese incapaz de 
demostrar que no pueden ser de otra manera. No obstante, 
habiendo logrado reducir la Física a las Matemáticas, la 
demostración es entonces posible, y pienso que puedo realizarla 
con el reducido alcance de mi conocimiento."  
René Descartes  
Con estas palabras, René Descartes expresa el pensamiento que lo 
situaría entre los principales artífices de la revolución científica 
del siglo XVII. A las "formas" y las "cualidades" de la Física 
Aristotélica, que habían resultado ser un callejón sin salida, 
contraponía la "idea clara y fundamental" de que el mundo físico 
no es más que un puro mecanismo. En Geometría Analítica, 
Descartes creó una técnica que le permitía expresar las leyes de la 
Mecánica, que constituían las leyes últimas de la Naturaleza, 
mediante ecuaciones algebraicas. Y entonces propuso el programa 
ideal de toda ciencia teórica: construir, con un mínimo número de principios, un sistema 
que diese razón de todos los hechos conocidos y que permitiese descubrir hechos 
nuevos. Toda la Física Teórica subsiguiente se ha planteado como objetivo la 
consecución de este ideal. Podemos afirmar que, en el siglo XVII, Blaise Pascal e Isaac 
Newton lograron llevar a cabo el programa cartesiano, que consiste en ofrecer la 
explicación del mundo físico en función de su mecanismo.  
No podemos dudar del carácter revolucionario ni de la influencia de las ideas teóricas y 
del programa de Descartes. La paradoja es que ésta haya sido tan profunda en personas 
que consideraban su enfoque esencialmente inaceptable y que rechazaban algunos de 
sus presupuestos fundamentales y de sus conclusiones específicas. Christian Huygens, 
el gran matemático y astrónomo holandés, cuyo padre había sido amigo íntimo de 
Descartes, afirmó a finales de su vida que sólo podía aceptar una pequeña parte de la 
Física Cartesiana; pero, al mismo tiempo, reconocía que había sido la obra Los 
principios de Filosofía de Descartes, lo que inicialmente había abierto sus ojos a la 
ciencia. Él mismo dijo que Descartes no sólo ponía de manifiesto las limitaciones de la 
Filosofía de los antiguos, sino que, "en su lugar, ofrece causas comprensibles de todo lo 
que existe en la Naturaleza". Como suele ocurrir con frecuencia con las teorías 
revolucionarias, el legado de Descartes no fue sólo un logro, sino también una profecía 
y una visión.  
El propio Descartes se vio obligado a reconocer que su ideal matemático de la ciencia, 
puramente deductivo, había fracasado ante las complejidades de la Naturaleza y los 
enigmas de la materia. Este fracaso era especialmente evidente en Fisiología, el campo 
en el que se había aventurado con mayor osadía. No obstante, de su fracaso y 
compromiso Descartes extrajo otra contribución para el pensamiento científico, en 
muchos aspectos tanto o más importante que el propio programa teórico. Forzado a 
recurrir a la experiencia y a las hipótesis, demostró ser el primer gran maestro del 
modelo hipotético. Éste se ha convertido en una herramienta esencial en cualquier 
investigación científica. En sus modelos teóricos de los procesos fisiológicos, Descartes 
desplegó los más ingeniosos ejercicios de su ingenio imaginativo y experimental.  
 
 



 
KANT (54.3) 
Immanuel Kant (Königsberg, Reino de Prusia, 22 de abril de 1724 - íbidem, 
12 de febrero de 1804), filósofo alemán. Es considerado como uno de los 
pensadores más influyentes de la Europa moderna y del último período de la 
Ilustración. En la actualidad, Kant continúa teniendo sobrada vigencia en 
diversas disciplinas: filosofía, derecho, ética, estética, ciencia, política, etc. 
Una sostenida meditación sobre los diversos fenómenos del obrar humano 
nos remite necesariamente a Kant, que junto con Platón y Aristóteles 
constituye, según una gran mayoría, el hilo conductor de los grandes aportes 
al conocimiento humano. Todo aquel que se ocupe de filosofía moderna no 
puede dejar de lado a Kant; tal vez haya que decir lo mismo de todo aquel 
que se ocupe de filosofía. Su obra es típicamente alemana, muy elaborada y 
un tanto nebulosa. Encerrado en su gabinete, donde pasó su larga vida de 
casi 80 años, cuidaba poco el filósofo del mundo banal, aun cuando lo frecuentaba con 
placer. 
Encasillado en su subjetividad, a la manera de Descartes, da a sus teorías una dirección 
muy distinta a la del filósofo francés. Descartes se adentra en su yo, pero ha de 
encontrar el camino para elevarse a Dios, y a un tiempo, para dar "certidumbre" al 
mundo físico o de la "res extensa". Kant, encerrado en un mundo fenoménico, ha de 
descalificar la posibilidad de contactar a las cosas en sí mismas. Sean las del mundo, la 
de Dios, la del alma. 
La filosofía de Kant no niega la existencia de Dios, ni un orden moral, ni la realidad 
pensable de un mundo físico. Lo que niega -salvo en lo moral- es que la razón humana 
pueda trascender y llegar a esos entes en sí mismos: sean el "mundo", "Dios" o el 
"alma". Además Kant constituyó la idea de que el mundo, el sol y todos los planetas son 
complementarios unos con otros. 
Kant parte de la conciencia, de las representaciones fenoménicas del yo. Sean 
provenientes del mundo externo o interno. Y se aboca, desde un principio, a la estética 
trascendental. 
Kant entiende por sensación el efecto de un objeto sobre la facultad representativa, en 
cuanto somos afectados por él. Se entiende que se prescinde por completo de la 
naturaleza del objeto afectante y que solamente se presta atención al efecto que se 
produce en nosotros, en lo puramente subjetivo. 
La intuición empírica es una percepción cualquiera que refleja a un objeto, y así el 
conocimiento es considerado como un medio. La intuición empírica es la que se refiere 
a un objeto, pero por medio de la sensación. El fenómeno es el objeto indeterminado de 
la intuición empírica. El árbol puede afectarnos y de él tenemos una representación 
fenoménica. Nada podemos saber del árbol en sí. La realidad de la cosa, en ella misma, 
es un noúmeno no alcanzable. 
 
KAIROS (69.20) 
Kayros, Kairos o Kayrós ("el momento justo") es, en la mitología 
griega hijo de Chronos, en la filosofía griega y romana la experiencia 
del momento oportuno. Los pitagóricos le llamaban Oportunidad. 
Kayros es el tiempo en potencia, tiempo atemporal o eterno, mientras 
que el tiempo es la duración de un movimiento, una creación. En otra 
acepción, Kayros también es la risa oportuna que produce bien. En la 
estructura temporal de la civilización moderna, se suele emplear una 
sola palabra para significar el "tiempo". Los griegos tenían dos: 



Chronos y Kayros. Chronos es el tiempo del reloj, el tiempo que se mide. Kayros, el 
momento justo, no es el tiempo cuantitativo sino el tiempo cualitativo de la ocasión, la 
experiencia del momento oportuno. Todos experimentamos en nuestras vidas la 
sensación de que llegó el momento adecuado para hacer algo, que estamos maduros, 
que podemos tomar una decisión determinada. Un concepto similar en el pensamiento 
de los mayas era el Zubuya. 
Aristóteles usa el término kairós en sus postulados sobre retórica, como la oportunidad 
de un discurso o un argumento, según las circunstancias y los interlocutores ( 
Kayros, para los psicólogos, es un "insight". 
En general, es un "Momento de claridad" y, en el espacio temporal, es el momentum de 
la epifanía (según la etimología 'momento milagroso') y de la iluminación; el momento 
literario de la introspección, y el momento cinematográfico de los instantes antes de la 
muerte donde todo pasa, como una película, ante los propios ojos. 
En el espacio semántico de la oportunidad se liga al refrán la ocasión la pintan calva, 
haciendo alusión a la importancia de compartir el momentum de la oportunidad, ya que 
cuando ha sucedido no es posible recrearla ni volver a tenerla, denotando la idea de no 
poderla agarrar del pelo cuando se está yendo. 
 
NAPOLEÓN (69.22) 
Napoleón Bonaparte (nacido Napoleone 
Buonaparte; Ajaccio, 15 de agosto de 1769-Santa 
Elena, 5 de mayo de 1821), más tarde conocido por 
su nombre regnal Napoleón I, fue un militar y 
político francés nacido en Córcega que saltó a la fama 
durante la Revolución francesa y dirigió exitosas 
campañas durante las guerras revolucionarias. Fue el 
líder de facto de la República francesa como primer 
cónsul desde 1799 hasta 1804, y después emperador 
de los franceses desde 1804 hasta 1814 y, de nuevo, en 
1815. El legado político y cultural de Napoleón 
perdura hasta nuestros días, como líder tan célebre 
como controvertido. Inició muchas reformas liberales 
que han perdurado en la sociedad, y se le considera 
uno de los más grandes comandantes militares de la 
historia. Sus campañas aún se estudian en 
las academias militares de todo el mundo. Entre tres y 
seis millones de civiles y soldados murieron en lo que 
se conoció como las guerras napoleónicas. 
Napoleón nació en la isla de Córcega, poco después de 
su anexión por Francia, en el seno de una familia 
nativa descendiente de la pequeña nobleza italiana. 
Apoyó la Revolución francesa en 1789 mientras servía 
en el ejército francés, e intentó difundir sus ideales en 
su Córcega natal. Ascendió rápidamente en el ejército 
tras salvar al Directorio francés en el poder disparando 
contra insurgentes monárquicos. En 1796, inició una 
campaña militar contra los austriacos y sus aliados 
italianos, anotándose victorias decisivas y convirtiéndose en un héroe nacional. Dos 
años más tarde, dirigió una expedición militar a Egipto que le sirvió de trampolín hacia 



el poder político. Organizó un golpe de Estado en noviembre de 1799 y se convirtió 
en primer cónsul de la República. 
Las diferencias con el Reino Unido hicieron que Francia se enfrentara a la Tercera 
Coalición en 1805. Napoleón hizo añicos esta coalición con victorias en la campaña de 
Ulm y en la batalla de Austerlitz, que condujeron a la disolución del Sacro Imperio 
Romano Germánico. En 1806, la Cuarta Coalición se levantó en armas contra él. 
Napoleón derrotó a Prusia en las batallas de Jena y Auerstedt, hizo marchar a la Grande 
Armée hacia Europa Oriental y derrotó a los rusos en junio de 1807 en Friedland, 
obligando a las naciones derrotadas de la Cuarta Coalición a aceptar los Tratados de 
Tilsit. Dos años más tarde, los austriacos volvieron a desafiar a los franceses durante 
la guerra de la Quinta Coalición, pero Napoleón solidificó su dominio sobre Europa tras 
triunfar en la batalla de Wagram. 
Con la esperanza de extender el Bloqueo Continental, su embargo contra Gran Bretaña, 
Napoleón invadió la península ibérica y declaró rey de España a su hermano José en 
1808. Los españoles y los portugueses se sublevaron e iniciaron una guerra ayudados 
por el ejército británico, que culminó con la derrota de los mariscales de Napoleón. 
Napoleón lanzó una invasión de Rusia en el verano de 1812. La campaña resultante fue 
testigo de la catastrófica retirada de la Grande Armée de Napoleón. En 1813, Prusia y 
Austria se unieron a las fuerzas rusas en una Sexta Coalición contra Francia, cuyo 
resultado fue un gran ejército de la coalición que derrotó a Napoleón en la batalla de 
Leipzig. La coalición invadió Francia y capturó París, obligando a Napoleón 
a abdicar en abril de 1814. Fue exiliado a la isla de Elba, entre Córcega e Italia. En 
Francia, los Borbones regresaron al poder. 
Napoleón escapó en febrero de 1815 y tomó el control de Francia. Los aliados 
respondieron formando la Séptima Coalición, que derrotó a Napoleón en la batalla de 
Waterloo en junio de 1815. Los británicos le exiliaron a la remota isla de Santa Elena, 
en el Atlántico, donde murió en 1821 a la edad de 51 años. 
Napoleón tuvo un gran impacto en el mundo moderno, llevando reformas liberales a las 
tierras que conquistó, especialmente las regiones de los Países Bajos, Suiza y partes de 
la Italia y Alemania modernas. Puso en práctica numerosas políticas liberales en Francia 
y Europa Occidental. 
 
BACON (70.27) 
Francis Bacon (* Dublín, Irlanda, 28 de octubre de 1909 –† 
Madrid, España, 28 de abril de 1992) fue un pintor anglo-
irlandés, de estilo muy personal que puede definirse como 
figuración expresionista. Los cuadros de Bacon tienen 
influencia de Munch en los trazos y de las tonalidades de 
Van Gogh; también se percibe la influencia de Goya ya que 
plasmó la angustia en sus cuadros. En sus cuadros trabajó la 
representación de la figura masculina o femenina, que por 
lo general aparece de forma desfigurada e incluso de forma 
aterradora, en espacios cerrados y oscuros. 
Los retratos y autorretratos son una gran parte de las 
pinturas; destaca entre ellos George Dyer en un espejo 
(Portrait of George Dyer In a Mirror, 1968), del Museo 
Thyssen-Bornemisza de Madrid, en donde refleja la 
fragilidad del ser. Refleja la época que vivió, la Segunda 
Guerra Mundial. 



En otros cuadros como Cabeza rodeada de carne de vaca (Head Surrounded by Sides of 
Beef, 1954), del Instituto de Arte de Chicago, y en la serie Perros que gruñen (Dogs), 
Bacon refleja el belicismo, la capacidad del ser humano por ser violento y la inclinación 
de la naturaleza humana por la violencia. 
A lo largo de toda su carrera Bacon recurrió al informalismo, al expresionismo y al 
surrealismo, pero sus cuadros pertenecen al racionalismo. Sin embargo, para algunos 
autores la obra de Francis Bacon no pertenece a tal corriente. Se trata de una pintura de 
corte expresionista pero muy difícil de clasificar, porque nunca perteneció a ningún 
movimiento artístico. Simplemente prosiguió lo que él consideró (en las entrevistas que 
le hizo David Sylvester a lo largo de los años sesenta) una línea pictórica postpicasiana, 
siguiendo la vía abierta que Picasso dejó con la figuración y la representación obsesiva 
del cuerpo humano. Según el filósofo francés Gilles Deleuze, autor de uno de los 
ensayos que mejor analizan la obra del pintor (Francis Bacon: Logique de la sensation), 
la figuras de Bacon son las que mejor representan al hombre del siglo XX: si Cézanne lo 
hizo con el paisaje, Giacometti y Bacon llevaron al hombre a su mejor representación 
artística, en relación al hombre angustiado por la vida, pero entusiasmado por el arte. 
Además del Museo Thyssen, otros museos españoles que cuentan con obra de Bacon 
son el Museo Reina Sofía de Madrid (Desnudo tumbado) y el Museo de Bellas Artes de 
Bilbao (Figura recostada ante un espejo). 
 
LEÓN TOLSTOY (72.12) 
Lev Nikoláyevich Tolstói, también conocido como León Tolstoy (Yásnaya 
Poliana, 28 de agosto/ 9 de septiembre de 1828 - Astapovo, 7 de 
noviembre/ 20 de noviembre de 1910) fue un novelista ruso ampliamente 
considerado como uno de los más grandes escritores de occidente y de la 
literatura mundial. Sus más famosas obras son Guerra y Paz y Anna 
Karénina, y son tenidas como la cúspide del realismo. Sus ideas sobre la 
No Violencia, expresadas en libros como El Reino de Dios está en 
Vosotros tuvieron un profundo impacto en gente como Gandhi y Martin 
Luther King.  
Las Obras Completas de Tolstói fueron publicadas entre 1928 y 1958. Se 
trata de 90 tomos, cuyos últimos 32 volúmenes recogen la correspondencia 
del conde. Esta edición no es fiable: la censura soviética consideró 
"políticamente incorrectos" muchos pasajes. Por eso es preciso consultar 
los manuscritos originales en el Museo Tolstoy de Moscú. 
Anna Karénina (1867) cuenta las historias paralelas de una mujer atrapada en las 
convenciones sociales y un terrateniente filósofo (reflejo del propio Tolstói), que intenta 
mejorar las vidas de sus siervos. 
Guerra y Paz es una monumental obra en la que se describen cientos de distintos 
personajes durante la invasión napoleónica. 
Tolstói tuvo una importante influencia en el desarrollo del movimiento anarquista, 
concretamente, como filósofo cristiano libertario y anarcopacifista. 
 
DONGO (72.19) 
Fabrizio del Dongo es el protagonista de la novela “La cartuja de Parma” de 
Henry Stendhal. Narra las aventuras del joven patricio italiano durante los 
últimos años del dominio napoleónico en Europa.  
Se suele citar esta novela como ejemplo de Realismo avant la lettre, un estilo 
que marcaría, años después, una diferencia abismal respecto al Romanticismo 
corriente de la época en que escribió Stendhal. 



Muchos escritores consideran La cartuja una obra realmente influyente; Honoré de 
Balzac la consideró la novela más importante de su tiempo, mientras que André Gide 
pensaba que era la novela francesa más grande de todos los tiempos. Tolstoi se vio muy 
influido por el célebre tratamiento de Stendhal de la Batalla de Waterloo, en la que el 
protagonista, confundido, no para de preguntarse si ha participado o no en una 
«verdadera batalla». 
 
ANA KARENINA (73.1) 
Ana Karénina es una novela del autor ruso León Tolstói, 
publicada por primera vez en forma de libro en 1878. Muchos 
escritores la consideran una de las obras literarias más grandes 
jamás escritas, y el mismo Tolstói la llamó su primera novela 
verdadera. Inicialmente se publicó en entregas en serie desde 
1875 hasta 1877, y todas menos la última parte aparecieron en la 
revista El Mensajero Ruso. 
Una novela compleja en ocho partes, con más de una docena de 
personajes principales, Ana Karénina se distribuye en más de 800 
páginas (dependiendo de la traducción y el editor), generalmente 
contenidas en dos volúmenes. Trata temas de traición, fe, familia, 
matrimonio, sociedad imperial rusa, deseo y vida rural versus 
urbana. La historia se centra en una aventura 
extramatrimonial entre Ana, esposa de Alekséi Karenin, y el 
apuesto oficial de caballería, el conde Alekséi Kirílovich 
Vronsky, que escandaliza a los círculos sociales de San 
Petersburgo y obliga a los jóvenes amantes a huir a Italia en busca 
de la felicidad. Después de regresar a Rusia, sin embargo, sus vidas se desmoronan aún 
más. 
La historia tiene lugar en el contexto de las reformas liberales iniciadas por 
el emperador Alejandro II de Rusia y las rápidas transformaciones sociales que 
siguieron. La novela ha sido adaptada a varios medios, incluidos el teatro, la ópera, el 
cine, la televisión, el ballet, el patinaje artístico y el radioteatro. 
 
BÁRBARA CARTLAND (73.11) 

Dame Mary Barbara Hamilton Cartland (9 de julio de 1901 — 21 de mayo 
de 2000) fue una de las escritoras con más éxito de novela romántica. Era 
una celebridad que aparecía con frecuencia en eventos televisivos, vestida 
de color rosa y hablando del amor, la salud y los problemas sociales. 
Trabajando como columnista para London Daily Express, Cartland publicó 
su primera novela Jigsaw (1923), que fue superventas. Comenzó a escribir 
piezas picantes, como Blood Money (1926). En los años 1920 ya era 
conocida en la sociedad londinense, por su belleza, energía y fiestas, 
además de por su elegancia. Le hacía los vestidos Sir Norman Hartnell, 
que haría luego vestidos a la reina Isabel II. 
En 1983, Barbara Cartland entró en el Who's Who britânico, así como en el 
Libro Guinness de los récords como autora más vendida del mundo. Sus 

723 romances se tradujeron a más de 36 idiomas, y Barbara declaró que escribía un 
libro cada dos semanas. Se convirtió en una estrella mediática en los años 1990, 
presentándose en televisión con sus vestidos rosas y sombreros de plumas, hablando del 
amor, el matrimonio, la política, la religión, salud y moda. Era públicamente contraria a 



la eliminación de la oración en las escuelas estatales y criticaba la infidelidad y el 
divorcio, así como contra el sexo antes del matrimonio.  
 
CONNELLY (73.16) 
Michael Connelly, nacido el 21 de julio de 1956 en 
Philadelphia (Pennsylvania) es un novelista estadounidense, 
autor de novelas policiacas, las más conocidas de las cuales son 
las protagonizadas por el detective del Departamento de Policía 
de Los Ángeles Hieronymus "Harry" Bosch, nombrado a partir 
del pintor neerlandés Hieronymus Bosch. The Black Echo (El 
eco negro), la primera novela protagonizada por Bosch, ganó el 
Premio Edgar otorgados por los Escritores de Misterio de 
América en 1992. Además de las novelas de Bosch, Connelly 
también ha escrito otras obras, entre las que se incluye Blood 
Work (Deuda de sangre), que fue adaptada al cine en 2002 con 
dirección y protagonismo de Clint Eastwood. 
 
MANKELL (73.16) 
Henning Mankell (Estocolmo, 3 de febrero de 1948). Escritor y dramaturgo 
sueco, reconocido internacionalmente por su serie de novela negra sobre el 
inspector Wallander. 
Su personaje más conocido es el inspector de policía Kurt Wallander. Con 
Wallander, Mankell ha logrado crear un personaje repleto de humanidad y de 
sensibilidad cotidiana, que lo mismo puede desentrañar la más complicada serie 
de asesinatos que condolerse de su suerte y pensar que debe jubilarse para dar 
paso a una sociedad posmoderna que lo avasalla y que parece ya no entender. 
Mankell es director del Teatro Nacional de Mozambique y está casado con la 
hija de Ingmar Bergman. Fue galardonado en noviembre de 2006 con el Premio 
Pepe Carvalho, que reconoce a autores de prestigio y trayectoria reconocida en 
el ámbito de la novela negra. 
 
GREENAWAY (74.4) 

Peter Greenaway (5 de abril de 1942, Newport, Gales), es un director de cine 
galés, cuya formación se dio en las artes plásticas, específicamente en la 
pintura. Prototipo del cineasta-artista europeo, totalmente alejado de los 
supuestos de cine comercial actual. Greenaway se ha mantenido escéptico 
acerca de las restrictivas fronteras del cine, se puede decir que sus películas no 
intentan mantener vigentes sus características tradicionales. Sus films se 
destacan dentro de la producción general de la "industria". Algunos críticos han 
definido su producción como anticine y ni siquiera lo consideran cineasta, 
seguramente Greenaway no estará en desacuerdo con esto ya que mantiene 
siempre una actitud inquieta con respecto a las inhabilidades del séptimo arte: 
no hay tacto, no hay olor, no hay temperatura, corta duración, audiencias 

pasivas y sedentarias, no existe el diálogo con la audiencia, sobrecarga de 
especificaciones técnicas limitadas a la composición de cada cuadro de la película, 
visibilidad desde una determinada dirección. Desmedida búsqueda de la realidad, sets 
temporales, actores educados para pretender actuar, ilusiones planas, poca compresión 
de la pantalla como pantalla. Intereses comerciales omnipotentes. Son todas estas 
algunas de las tiranías a las que se enfrenta Greenaway en su cine, el cuadro, el actor, el 
texto y, la más molesta de todas, la tiranía de la cámara. 



La lista de desencantos es larga. Sin embargo, él no está solo en sus opiniones, su 
estrategia actual es investigar y cambiar estas limitaciones y para ello invierte mucho 
tiempo en actividades diferentes al cine, con el ánimo de llevar dichas actividades hacia 
éste con la esperanza de reinventarlo. Algo que se hace cada vez más difícil, pero 
mucho más necesario. Un medio sin una reinvención constante está condenado a morir. 
Muchos dicen que hoy no hay grandes inventores en el cine, se han ido a otros lugares, 
tal vez están haciendo lo correcto. 
 
BLADE RUNNER (74.8) 
Blade Runner es una película estadounidense neo-noir y 
de ciencia ficción dirigida por Ridley Scott, estrenada 
en 1982. Fue escrita por Hampton Fancher y David Webb 
Peoples, y el reparto se compone de Harrison Ford, Rutger 
Hauer, Sean Young, Edward James Olmos, M. Emmet 
Walsh, Daryl Hannah, William Sanderson, Brion 
James, Joe Turkel y Joanna Cassidy. Está basada 
parcialmente en la novela de Philip K. Dick ¿Sueñan los 
androides con ovejas eléctricas? (1968). Es la primera 
película de la franquicia Blade Runner. 
La acción transcurre en una versión distópica de la ciudad 
de Los Ángeles, EE. UU., durante el mes de noviembre de 
2019. Describe un futuro en el que, 
mediante bioingeniería, se fabrican humanos 
artificiales denominados replicantes, a los que se emplea 
en trabajos peligrosos y como esclavos en las «colonias del 
mundo exterior» de la Tierra. Fabricados por Tyrell 
Corporation para ser «más humanos que los humanos» —
especialmente el modelo Nexus-6—, son indistinguibles 
físicamente de un humano, aunque tienen una mayor 
agilidad y fuerza física, y carecen teóricamente de la 
misma respuesta emocional y empática. Los replicantes 
fueron declarados ilegales en la Tierra tras un sangriento motín ocurrido en una colonia 
exterior. Un cuerpo especial de la policía, los blade runners, se encarga de identificar, 
rastrear y matar —o «retirar», en términos de la propia policía— a los replicantes 
fugitivos que se encuentran en la Tierra. Con un grupo de replicantes suelto por Los 
Ángeles, Rick Deckard, un «viejo» blade runner, es sacado de su semi-retiro para 
eliminarlos. 
Inicialmente Blade Runner recibió críticas mixtas de parte de la prensa especializada. 
Unos se mostraron confundidos y decepcionados de que no tuviese el ritmo narrativo 
que se esperaba de una película de acción, mientras otros apreciaban su ambientación y 
complejidad temática. La película no obtuvo buenos resultados de taquilla en los 
cines norteamericanos, pero fue posteriormente revalorizada en el mercado de video 
doméstico hasta convertirse en una película de culto, siendo considerada una de las 
mejores películas de ciencia ficción y una precursora del género ciberpunk. Fue 
candidata a dos Óscar (mejor dirección artística y mejores efectos visuales), ganó 
tres Premios BAFTA de ocho nominaciones, y la banda sonora compuesta 
por Vangelis fue nominada al Globo de Oro. 
Blade Runner ha sido elogiada como una de las películas más influyentes de todos los 
tiempos, tanto por su ambientación detallada y original, considerada un hito 
visual posmoderno con su descripción realista de un futuro en decadencia, como por 



adelantarse en plantear temas y preocupaciones fundamentales para el siglo XXI. 
Su banda sonora, sus efectos especiales y su fotografía han sido igualmente 
aclamados. Blade Runner también permitió poner a Philip K. Dick en la mira 
de Hollywood y desde entonces muchas películas se han inspirado en su obra literaria. 
En 1993 fue seleccionada para su conservación en el Registro Nacional de Cine de 
la Biblioteca del Congreso de Estados Unidos por ser «cultural, histórica o 
estéticamente significativa». En 2017 fue estrenada su continuación con el título Blade 
Runner 2049. 
Existen siete versiones de Blade Runner como resultado de los controvertidos cambios 
realizados a petición de varios de los productores co-ejecutivos. Un montaje del 
director se editó en 1992 tras una gran acogida a la proyección de un Workprint. Esto, 
junto a su éxito como cinta de alquiler en los videoclubes, hizo que en 1997 fuese una 
de las primeras películas en estrenarse en formato DVD. En 2007, Warner Bros. editó 
el Final Cut, una versión remasterizada digitalmente por el 25.º aniversario, y el único 
montaje sobre el cual Scott tuvo el control artístico completo. 
 
LA CAZA DEL OCTUBRE ROJO (78.26) 
La caza del Octubre Rojo (título original: The Hunt for Red 
October) es una película estadounidense de suspense de 1990, 
basada en el libro de superventas del mismo nombre, de Tom 
Clancy y protagonizada por el personaje de ficción Jack 
Ryan creado por el novelista. Fue la primera adaptación 
cinematográfica del Dr. Jack Ryan, interpretado por Alec 
Baldwin, cuyo papel protagonista se ve eclipsado por la 
interpretación por parte de Sean Connery como Marko 
Ramius. 
Marko Ramius es el capitán del submarino nuclear más 
moderno de la Unión Soviética, el Octubre Rojo de 
la clase Typhoon, equipado con un revolucionario sistema 
silencioso de propulsión magnetohidrodinámica, el cual lo 
hace indetectable a cualquier sonar. Al principio, es mostrado 
en alta mar con otras unidades de la flota soviética, 
aparentemente para realizar su primer ejercicio. El capitán 
Ramius tiene otro plan: navegar con el submarino hasta la 
costa estadounidense y desertar, ya que quiere evitar la 
posibilidad de que se use el submarino algún día para atacar 
a Estados Unidos y así causar una Tercera Guerra Mundial, 
algo que piensa hacer parte del gobierno soviético, que estuvo 
detrás de la construcción del submarino. 
Para conseguir esto, debe asesinar al comisario político para quedarse a solas con 
sus oficiales, escogidos por él mismo, y llevar a cabo la deserción. Después de esto lee 
las nuevas órdenes a su tripulación, que consisten en atacar a los Estados Unidos, para 
respaldar la nueva ruta, y empezar su largo viaje. En un principio es descubierto y 
seguido por el submarino de combate estadounidense USS Dallas, pero con la 
activación del nuevo sistema de propulsión, aparentemente logran eludir su seguimiento 
y así pueden avanzar. 
 
PROPP (78.30) 
Vladímir Yákovlevich Propp, (San Petersburgo; 29 de abril de 
1895 - Leningrado; 22 de agosto de 1970) fue un erudito ruso 



dedicado al análisis de los componentes básicos de los cuentos populares rusos para 
identificar sus elementos narrativos irreducibles más simples. 
Su Morfología del cuento (Morfologiya skazki) fue publicada en ruso en 1928; aunque 
influyó a Claude Lévi-Strauss y Roland Barthes, fue prácticamente ignorada en 
Occidente hasta que fue traducida al inglés en los años 1950. 
Analizó los cuentos populares hasta que encontró una serie de puntos recurrentes que 
creaban una estructura constante en todas estas narraciones. Es lo que se conoce como 
"las funciones de Propp". 
La teoría de Propp se basa en un análisis estructural de la morfología de los cuentos, 
donde parte del corpus para llegar a la clasificación. Critica las clasificaciones 
anteriores a su estudio; propone por su parte, en la clasificacion que obtiene del análisis 
de más o menos 100 cuentos una serie de elementos constantes, estos son, las funciones 
de los personajes. 
 
GREIMAS (78.30) 
Algirdas Julius Greimas o Algirdas Julien Greimas (Tula, Rusia, 9 de marzo 
de 1917 – París, 27 de febrero de 1992) fue un lingüista e investigador 
francés de origen lituano, nacido en la Rusia revolucionaria, que realizó 
importantes aportes a la teoría de la semiótica, fundando una semiótica 
estructural inspirada en Ferdinand de Saussure y Louis Hjelmslev. Promovió 
el «Grupo de Investigación Semiolingüística» (EHESS/CNRS) y la Escuela 
Semiótica de París. También destacan sus trabajos sobre mitología lituana. 
Estudió leyes en Lituania y lingüística en Grenoble, Francia (1936–1939). 
Al terminar sus estudios regresa a Lituania para realizar su servicio militar. 
En 1944 regresa a Francia, donde en 1949 la Sorbona le otorga el grado de 
doctor. 
Brindó conferencias en varias universidades, como las de Ankara, Estambul, 
Poitiers y Alejandría. Estando en Alejandría conoció a Roland Barthes con 
quien mantendría una relación cercana. Fue profesor en la Escuela de Estudios de 
Postgrado de Ciencias Sociales en París. Desde 1965 encabeza las investigaciones en 
semiótica y lingüística en París, poniendo las bases para la Escuela de Semiótica de 
París. 
Más tarde Greimas comenzó a investigar y reconstruir la mitología lituana basando su 
trabajo en los métodos de Georges Dumézil, Claude Lévi-Strauss y Marcel Detienne. 
Sus resultados fueron publicados como De dioses y hombres (Apie Dievus ir žmones) 
(1979) y En busca de una memoria nacional (Tautos atminties beieškant) (1990). 
 
BACH (79.21) 
Johann Sebastian 
Bach (Eisenach, Sacro Imperio 
Romano Germánico, 21 de 
marzo/ 31 de marzo de 1685-
Leipzig, Sacro Imperio Romano 
Germánico, 28 de julio de 1750) fue 
un compositor, músico, director de 
orquesta, maestro de 
capilla, cantor y 
profesor alemán del período 
barroco.  
Fue el miembro más importante de 



una de las familias de músicos más destacadas de la historia, con más de 35 
compositores famosos: la familia Bach. Tuvo una gran fama como organista y 
clavecinista en toda Europa por su gran técnica y capacidad de improvisar música 
al teclado. Además del órgano y del clavecín, tocaba el violín y la viola da gamba. 
Su fecunda obra es considerada la cima de la música barroca; destaca en ella su 
profundidad intelectual, su perfección técnica y su belleza artística, además de la 
síntesis de los diversos estilos nacionales de su época y del pasado. Bach es considerado 
el último gran maestro del arte del contrapunto y fuente de inspiración e influencia para 
posteriores compositores y músicos, tales como Joseph Haydn, Wolfgang Amadeus 
Mozart, Ludwig van Beethoven, Felix Mendelssohn, Robert Schumann y Frédéric 
Chopin, entre muchos otros. 
Entre sus obras más conocidas se encuentran los Conciertos de Brandeburgo, El clave 
bien temperado, la Misa en si menor, la Pequeña fuga en sol menor, la Pasión según San 
Mateo, El arte de la fuga, Ofrenda musical, las Variaciones Goldberg, la Tocata y fuga 
en re menor, varios ciclos de cantatas (entre ellas las célebres Wachet auf, ruft uns die 
Stimme, BWV 140 y Herz und Mund und Tat und Leben, BWV 147), el Concierto 
italiano, BWV 971, la Obertura en estilo francés, BWV 831, las Suites para violonchelo 
solo, las Sonatas y partitas para violín solo, los Conciertos para teclado y las Suites para 
orquesta. 
 
MAURIAC (79.21) 
François Mauriac. (n. 11 de octubre de 1885, Burdeos- m. 1 de 
septiembre de 1970, París). Escritor francés ganador del Premio 
Nobel de Literatura. Es conocido por ser uno de los más grandes 
escritores católicos del siglo XX. Nació en el seno de una familia 
profundamente católica. Siendo joven quedó bajo la custodia de su 
madre debido al fallecimiento de su padre. Estudió bachillerato en 
Cauderan con los marianistas y luego se licenció en Letras por la 
Universidad de Burdeos. 
En el año 1906 se traslada a París, donde escribe su primer libro de 
versos Les mains jointes, cinco años más tarde escribió su primera 
novela El niño cargado de cadenas. 
Participó como soldado durante la I Guerra Mundial, donde enfermó 
gravemente. En 1933 fue nombrado miembro de la Academia Francesa. Durante la 
Guerra civil española, simpatizó con el bando republicano (Dios los corta con el mismo 
patrón y ellos se juntan) y después al estallar la II Guerra Mundial formó parte de la 
Resistencia Francesa contra la invasión nazi. Editó las revistas Les Lettres Francaises y 
Le Cahier Noir, en las que denunciaba y criticaba las torturas y asesinatos cometidos 
contra los patriotas franceses. 
Al finalizar la guerra realizó una segunda incursión en el teatro, pero al igual que 
ocurrió con la primera Asmodée (1938), no tuvo el mismo éxito que sus novelas. 
Colaboró con el periódico conservador Le Figaro, para pasar más tarde al recién creado 
L'Expres. Su apoyo en sus páginas al general De Gaulle le hizo enemistarse con sus 
compañeros por lo que volvió a Le Figaro. 
Años más tarde debido a su defensa de la causa argelina, recibió amenazas de la 
organización terrorista de extrema derecha OAS. 
En 1952 recibió el Premio Nobel de Literatura. 
 
 
 



HAENDEL (79.22) 
Georg Friedrich Händel (Halle, 23 de febrero de 1685 – Londres, 14 de abril 
de 1759) fue un compositor de origen alemán, posteriormente nacionalizado 
inglés, considerado una de las cumbres del Barroco y uno de los más 
influyentes compositores de la música occidental y universal . En la historia 
de la música, es el primer compositor moderno2 en haber adaptado y 
enfocado su música para satisfacer los gustos y necesidades del público, en 
vez de los de la nobleza y de los mecenas, como era habitual. Su inmenso 
legado musical, síntesis de los estilos alemán, italiano, francés e inglés de la 
primera mitad del siglo XVIII, incluye obras en prácticamente todos los 
géneros de su época, donde 43 óperas, 26 oratorios y un legado coral son lo 
más sobresaliente e importante de su producción musical. 
 
MC SOLAAR (79.23) 

Es el nombre artístico del rapero francés Claude M´Barali, uno de 
los más populares e influyentes del panorama internacional. Es 
conocido por su complejidad, basándose en los juegos de palabras, la 
lírica y la investigación filosófica. Su música armoniza ritmos de 
danza, siendo uno de los pocos raperos franceses capaces de 
encontrar el éxito en inglés, predominando su prosa francesa en la 
cultura Hip Hop americana, donde uno de sus trabajos acompañó a 
la popular serie de televisión: Sexo en Nueva York.  

 
JOHN LE CARRÉ (79.23) 
John le Carré (Poole, Reino Unido, 19 de octubre de 1931), cuyo auténtico 
nombre es David John Moore Cornwell es un novelista británico, 
especializado en relatos de suspense y espionaje, ambientados en la época de 
la Guerra fría. Estudió en las universidades de Berna y Oxford y fue profesor 
en la de Eton entre 1956 y 1958. Perteneció al cuerpo diplomático británico 
entre 1960 y 1964. El final de la Guerra fría le ha llevado a modernizar sus 
temas e introducir aquellos elementos que conforman la compleja realidad 
internacional de nuestra época: terrorismo islámico, problemática causada 
por el desmembramiento de la Unión Soviética, política de los Estados 
Unidos en Panamá, manejos de las industrias farmacéuticas... Sus personajes, 
entre los que el más conocido es probablemente el agente Smiley, son 
complejos y turbios, lo más opuesto al agente 007 de Ian Fleming. Una parte importante 
de sus novelas han sido llevadas al cine y todas se han traducido a muchos idiomas. 
 
VISCONTI (79.24) 
Don Luchino Visconti di Modrone, conde de Lonate Pozzolo (Milán, 2 de 
noviembre de 1906 – Roma, 17 de marzo de 1976), fue un aristócrata y 
director de cine italiano.  
Atavismo impúdico o Sandra (Vaghe stelle dell'Orsa en el original) en 1965 
era una adaptación libre de la Electra de Sófocles y seguía utilizando a 
Claudia Cardinale como su personaje fetiche —también era un nuevo ensayo 
de su cine de interioridad— y El extranjero —fiel reproducción de la novela 
de Albert Camus—, en 1967, sirvieron de antesala a La caída de los dioses, 
una metáfora sobre el mal y la corrupción moral de una familia alemana 
vinculada con el nazismo durante la Segunda Guerra Mundial. 



La caída de los dioses reflejó con realismo y crudeza una etapa negra en la historia de la 
humanidad, y fue catalogada por los críticos como una película de brillante 
minuciosidad histórica. 
Muerte en Venecia fue considerado uno de los filmes más importantes de la década de 
los setenta, siendo su contenido fundamental la contradicción entre el artista —
protagonista de la película— y su posición burguesa. 
Ludwig (sobre Luis II de Baviera) significó una coherente continuación de la 
realización anterior, vale decir, una reflexión acerca de las relaciones de la vida y el 
arte, entre la estética y la ética. 
En 1974, dirigió Confidencias o Retrato de familia en interior (Gruppo di famiglia in 
uno interno), declarando Visconti que se trataba de un film antifascista en el sentido 
crítico y en el sentido lato del término. Un retrato crepuscular de la incapacidad del 
intelectual coherente de hacer frente a su grupo social y de adaptarse a un mundo de 
valores culturales banales, con el que Visconti se veía muy reflejado, aunque el 
personaje protagonista era un trasunto del crítico de arte Mario Praz. 
Poco tiempo antes de su muerte, y en un estado de salud bastante grave, logró concretar 
su última película, El inocente, adaptación de la novela homónima de Gabriele 
D'Annunzio. 
Su fallecimiento se produjo el 17 de marzo de 1976 en la ciudad de Roma, cuando 
contaba 69 años de edad. 
La colaboración artística entre Visconti y varios colegas (Claudia Cardinale, Alain 
Delon, Burt Lancaster, Helmut Berger, Nino Rota, Silvana Mangano, Suso Cecchi 
D'Amico, Alida Valli, Dirk Bogarde, Anna Magnani, Rina Morelli, Paolo 
Stoppa, Giorgio Albertazzi, Anna Proclemer y otros) suma prestigio al trabajo de uno de 
los más importantes directores de cine y ópera del siglo XX que, junto a los 
directores Federico Fellini, Michelangelo Antonioni, Roberto Rossellini, Mauro 
Bolognini, y más tarde Pier Paolo Pasolini, Bernardo Bertolucci, Vittorio de Sica o 
los hermanos Taviani, situó al cine italiano en un puesto de honor. 
 
JUNGLA DE CRISTAL (79.24-25) 
Die Hard (titulada Jungla de cristal en España y Duro de 
matar en Hispanoamérica) es una película de 
acción estadounidense de 1988 dirigida por John 
McTiernan y escrita por Steve de Souza y Jeb Stuart. Está 
basada en la novela Nothing Lasts Forever (1979) 
de Roderick Thorp. 
Die Hard sigue al oficial fuera de servicio del Departamento 
de Policía de Nueva York John McClane (Bruce Willis) 
mientras se enfrenta a un grupo de criminales altamente 
organizados liderados por Hans Gruber (Alan Rickman), que 
realizan un atraco en un rascacielos de Los Ángeles bajo el 
pretexto de un ataque terrorista utilizando a rehenes, 
incluyendo a la esposa de McClane, Holly Gennaro (Bonnie 
Bedelia), para mantener a raya a la policía. En 2017 
la Biblioteca del Congreso de Estados Unidos seleccionó Die 
Hard para ser preservada en el National Film Registry por ser 
«cultural, histórica o estéticamente significante». 
 
 
 



TERMINATOR (80.6) 
The Terminator (titulada en España Terminator y conocida en 
algunos países de Hispanoamérica como El exterminador) es una 
película estadounidense de ciencia ficción y acción de 1984, dirigida 
por James Cameron, coescrita entre Cameron, Gale Anne 
Hurd y William Wisher Jr. y protagonizada por Arnold 
Schwarzenegger, Linda Hamilton y Michael Biehn. 
El film fue producido por Hemdale Film Corporation y distribuido 
por Orion Pictures. En ella, Schwarzenegger interpreta 
al Terminator, un ciborg asesino enviado a través del tiempo, desde 
el año 2029 hasta 1984, para asesinar a Sarah Connor, interpretada 
por Linda Hamilton. Kyle Reese, interpretado por Michael Biehn, es 
un soldado también enviado desde el futuro con la misión de 
protegerla. 
La película fue estrenada el 20 de octubre de 1984. Aunque no se 
esperaba que tuviera gran impacto comercial o de crítica, fue un 
éxito de taquilla que dio inicio a una franquicia que consta de 
varias secuelas, una serie de 
televisión, cómics, novelas y videojuegos. Además, ayudó a lanzar la carrera 
cinematográfica de James Cameron y consolidar la de Arnold Schwarzenegger. En el 
caso de la guionista y productora Gale Anne Hurd, la película implicó un salto en su 
carrera como productora, aunque fue el primer y único guion que escribió. En 2008, 
la Biblioteca del Congreso de los Estados Unidos seleccionó la película para 
su preservación en el National Film Registry encontrándola "cultural, histórica o 
estéticamente significativa". 
 
NOTTING HILL (80.8) 
Notting Hill (en Hispanoamérica, Un lugar llamado Notting Hill) es una 
película dirigida por Roger Michell y protagonizada por Julia 
Roberts y Hugh Grant. Estrenada el 21 de mayo de 1999 en Estados 
Unidos, el 16 de julio en Argentina y el 5 de agosto en España, la película 
estuvo nominada al Globo de oro a la mejor película (comedia o 
musical). 
Cuando una famosa actriz, Anna Scott (Julia Roberts), entra en la librería 
que regenta William Thacker (Hugh Grant) en el 

barrio londinense de Notting Hill, no imagina cuánto 
va a cambiar su vida. El hombre queda enamorado de 
ella solo con verla, y hará todo lo posible por 
conquistarla, sin saber vivir rodeado de flashes, 
periodistas y rumores. 
 
E.T. (84.21) 
E. T., el extraterrestre es una película estadounidense de ciencia 
ficción de 1982 dirigida por Steven Spielberg, escrita por Melissa 
Mathison, protagonizada por Henry Thomas y distribuida 
por Universal Pictures. La cinta está basada en un amigo 
imaginario del propio director, creado tras el divorcio de sus padres. 
En 1980, Spielberg conoció a Mathison y empezaron a desarrollar la 
historia, tras el proyecto estancado Night Skies. 
La película, cuyo rodaje se llevó a cabo entre septiembre y diciembre 



de 1981, en California, de manera cronológica para conseguir actuaciones emocionales 
y más convincentes, tuvo un presupuesto de 10.5 millones de dólares estadounidenses y 
se convirtió en un éxito de taquilla. E. T. fue la película más taquillera en su momento, 
superando, incluso, a Star Wars (1977) y solo otra película dirigida por Spielberg le 
robó el mérito: Parque Jurásico (1993). 
Los críticos la aclamaron como una historia intemporal de la amistad y la sitúan como la 
película de ciencia ficción más grande alguna vez realizada, según una encuesta del sitio 
web Rotten Tomatoes. Se reestrenó en 1985 y en 2002 para celebrar su vigésimo 
aniversario, con planos y escenas adicionales modificadas y con poca afinidad por el 
público debido en gran parte a la artificial incursión y sustitución por CGI de muchos de 
los planos donde aparece el extraterrestre. 
En 1994, la cinta fue incluida en el National Film Registry de la Biblioteca del 
Congreso de Estados Unidos para su preservación, por ser cultural, histórica y 
estéticamente significativa.  
 
GREVISSE (85.25) 
Maurice Grevisse (Rulles, 7 octubre 1895 - La Louviere, 4 julio 1980) es un 
gramático belga. Este emprendedor maestro se enseñó a sí mismo el latín y el 
griego. Se dio cuenta de que para aprender gramática no se necesita su 
enseñanza, así que en sus anotaciones fundó un nuevo concepto llamado Le bon 
de uso.  
Tras haber ejercido de maestro de primaria y de profesor de enseñanzas 
superiores, Grevisse se da cuenta de que los manuales de gramática existentes 
no cumplían con las necesidades con las que se encontró en su periodo 
académico, por lo que recoge sus apuntes y sus notas en un nuevo concepto al que 
titula Le Bon Usage. Amante de la gramática, Raoul Grosjean, también profesor, estuvo 
en continuo contacto con Maurice, a quien le transmitió numerosos manuscritos sobre 
sus reflexiones en relación con su especialidad de gramático. Un gran número de 
editores de renombre rechazaron su trabajo, por lo que finalmente es Gembloux, un 
modesto editor, quien lo publicaría en el año 1936. La casa Duculot entró al mercado, y 
el gran éxito de esta obra estará vigente incluso durante la Segunda Guerra 
Mundial. André Gide citará Le Bon Usage como la mejor gramática de la lengua 
francesa de la época. El lexicógrafo Paul Robert emitirá en 1980 una más rotunda 
opinión sobre la misma: Le Bon Usage es “la mejor gramática de la lengua francesa”, 
afirmación defendida también por Robert le Bidois. 
 
NERÓN (91.5) 
Nerón Claudio César Augusto Germánico (en latín: Nero 
Claudius Caesar Augustus Germanicus, 15 de diciembre de 37-9 
de junio de 68) fue emperador del Imperio romano desde el 13 de 
octubre de 54 hasta su muerte, y su reinado marcó el final de 
la dinastía Julio-Claudia. Nacido del matrimonio entre Cneo 
Domicio Enobarbo y Agripina la Menor, accedió al trono tras la 
muerte de su tío Claudio, quien anteriormente lo había adoptado 
y nombrado sucesor en detrimento de su propio hijo, Británico. 
Durante su reinado centró la mayor parte de su atención en 
la diplomacia y el comercio, e intentó aumentar el capital cultural 
del Imperio mediante la construcción de diversos teatros y la 
promoción de competiciones y pruebas atléticas. En las 
relaciones exteriores y militarmente su reinado está caracterizado 



por el éxito contra el Imperio parto en la guerra de Armenia, la represión de la 
revuelta de los britanos de 60-61 y una incipiente apertura al helenismo desde el mundo 
romano. En el año 68 tuvo lugar un golpe de Estado en el que estuvieron involucrados 
varios gobernadores, tras el cual, aparentemente, lo forzaron a suicidarse. 
El reinado de Nerón se asocia comúnmente a la tiranía y la extravagancia. Se le 
recuerda por una serie de ejecuciones sistemáticas, incluyendo la de su propia madre y 
la de su hermanastro Británico, y sobre todo por la creencia generalizada de que 
mientras Roma ardía él estaba componiendo con su lira, además de como un implacable 
perseguidor de los cristianos. Estas opiniones se basan fundamentalmente en los escritos 
de los historiadores Tácito, Suetonio y Dion Casio. Pocas de las fuentes antiguas que 
han sobrevivido lo describen de manera favorable, aunque sí hay algunas que relatan su 
enorme popularidad entre el pueblo romano, sobre todo en Oriente. 
La verosimilitud de los documentos que relatan los tiránicos actos de Nerón es motivo 
de controversia en la actualidad. Separar la realidad de la ficción, en relación con los 
escritos clásicos, puede resultar imposible. 

 
OKAKURA KAKUZO (96.14) 
Okakura Kakuzo, también conocido como Okakura Tenshin, fue un estudioso 
japonés que contribuyó al desarrollo de las artes en Japón. Fuera del país es 
principalmente recordado como autor de “El libro del Té”. Fue uno de los 
principales fundadores de la primera academia japonesa de bellas artes, 
convirtiéndose luego en el primer jefe de la división de arte asiático. Se le 
considera uno de los principales reformadores de Japón durante el período de 
modernización a partir de la Restauración Meiji.  

 
OZU (106.9) 
Yasujirō Ozu fue un influyente director de cine japonés. Rodó un total de 53 
películas, 26 de ellas en sus primeros 5 años como director. Y todas menos tres 
con los estudios Sochiku. Durante la Segunda Guerra Mundial, estuvo destinado 
en China. Cuando terminó la guerra se encontraba en Singapur, donde fue hecho 
prisionero. En 1947 volvió a la actividad con su guionista Kogo Noda; otros 
colaboradores regulares fueron el cámara Yuharu Atsuta y los actores Chishu Ryu 
y Setsuko Hara. Como director era excéntrico y perfeccionista. Era visto como 
uno de los directores "más japoneses", y como tal su trabajo era raramente 
mostrado en el extranjero antes de la década de los sesenta. No empleó el sonido 
hasta 1935 ni el color hasta Higanbana, en 1958. Su plano característico era 
tomado desde solamente unos 90 centímetros sobre el suelo, el punto de vista de una 
persona sobre un tatami. También fue un firme defensor de la cámara estática y las 
composiciones meticulosas donde ningún actor dominase la escena. Murió de cáncer en 
su sexagésimo cumpleaños, cuando se encontraba en el punto culminante de su fama. 
Fue enterrado en el cementerio de Engaku-ji, templo de la comunidad donde pasó sus 
últimos años, Kita Kamakura. 
Tras su muerte, la fama de Ozu alcanzó cotas aún más altas y su obra sigue infuyendo a 
directores tanto de Japón como de otros países, como Jim Jarmusch, Wim Wenders, Aki 
Kaurismäki y Hou Hsiao-Hsien. 
 
LAS HERMANAS MUNAKATA (107.2) 
Las hermanas Munekata es una película dramática japonesa de 1950 dirigida 
por Yasujirō Ozu y protagonizada por Kinuyo Tanaka y Hideko Takamine en los 



papeles principales de las hermanas Munekata. Está basada en una novela de Jirō 
Osaragi.  
Setsuko (Kinuyo Tanaka) dirige un bar junto con su hermana 
Mariko (Hideko Takamine) y está infelizmente casada con 
Ryosuke (Sō Yamamura), un ingeniero desempleado y 
alcohólico. La noticia de la enfermedad de su padre Tadachika 
(Chishū Ryū), al que le queda menos de un año de vida, se 
suma a los muchos problemas que están afectando la vida de 
Setsuko: el negocio va mal y necesita dinero para cubrir los 
gastos del local, mientras que su marido, desde que perdió su 
trabajo, se ha vuelto intratable y violento. 
Al visitar la casa de su padre en Kioto, Setsuko se encuentra 
con Hiroshi (Ken Uehara), con quien había estado 
comprometida años antes; Hiroshi sigue enamorado de ella, a 
pesar de que han pasado más de diez años desde el final de su 
relación y estaría feliz de volver a verla y le presta dinero para 
el bar. Mariko, cansada de presenciar las travesuras de su 
odiado cuñado, presiona a su hermana para que decida dejarlo. 
Inesperadamente, Ryosuke muere poco tiempo después de un 
ataque al corazón. Setsuko se culpa injustamente por 
descuidar a su marido y ser la causa de su muerte; Después 
del funeral, decide rechazar la propuesta de Hiroshi de casarse 
con ella y elige vivir sola. 

 
WIM WENDERS (107.7) 
Wilhelm Ernst Wenders (Düsseldorf, 14 de agosto de 1945), 
conocido como Wim Wenders, es 
un guionista, productor, actor y director de cine alemán que también 
ha trabajado en los Estados Unidos. 
Comenzó a estudiar en la Escuela de Cine y Televisión de Múnich. 
De 1967 a 1970, Wenders frecuentó la Hochschule für Film und 
Fernsehen en Múnich, y ya en 1967 realizó su primer 
corto Escenario (Schauplätze). Al año siguiente hizo otros tres: El 
mismo jugador dispara de nuevo (Same Player Shoots 
Again), Klappenfilm, dirigido junto a Gerhard Theuring, y Victor I. 
El mismo año empieza a colaborar como crítico 
en Filmkrit y Suddeutsche Zeitung. 
Su primer largometraje lo realizó al acabar la carrera, Verano en la 
ciudad; dura tres horas y trata de un hombre que sale de la cárcel, y 
empieza a viajar sin meta. El segundo es El miedo del portero ante 
el penalty, 1972, sobre una novela de Peter Handke, de quien se 

sentirá cerca toda su vida, desde 1967, y con el que trabajará una y otra vez. Desde 
entonces hará una película al año. 
Habiendo nacido en una época en la que Alemania comenzó a girar hacia la cultura 
estadounidense para olvidar su propio pasado, Wenders tiende a explorar en sus 
películas la presencia estadounidense en el inconsciente europeo, o más concretamente 
la americanización de la Alemania de posguerra (un personaje suyo al cantar una 
tonadilla en inglés dice "estamos colonizados"). 
Con tres películas su nombre se afianza: en 1974 Alicia en las ciudades, Falso 
movimiento (que parte del Wilhelm Meister de Goethe) y En el curso del 



tiempo (1975), para muchos sus obras maestras de juventud. Con El amigo 
americano (1977), basada en la novela El juego de Ripley, de Patricia Highsmith, 
Wenders fue conocido internacionalmente. 
A partir de ese momento, e instalado en parte en los Estados Unidos (con Coppola y 
Fred Ross), Wenders comenzó lo que podría denominarse su etapa más prolífica, 
encadenando títulos experimentales como Lightning Over Water (Relámpago sobre el 
agua) (1980), documental sobre la agonía y muerte del director Nicholas Ray, que lo 
codirigió, y Hammett, 1982, El estado de las cosas (1982) con historias intimistas 
como Paris, Texas (1984), El cielo sobre Berlín (1987) o su secuela ¡Tan lejos, tan 
cerca! (1993). 
En 1985, había rodado una película singular, Tokio-Ga, sobre la vida del director 
japonés Yazujiro Ozu, el director con el que, dijo, más había aprendido en su vida. 
También rodó en Portugal, entre otros lugares, donde conoció al director Raúl Ruiz, e 
hizo filmes-homenaje a Antonioni y Ray. 
 
TOKYO GA (107.8) 
Tokyo-Ga es un documental de 1985 dirigido por Wim Wenders sobre 
el cineasta japonés Yasujirō Ozu . Una coproducción internacional de 
Estados Unidos y Alemania Occidental , la película se rodó en la 
primavera de 1983. Su enfoque abarca desde exploraciones explícitas de 
la cinematografía de Ozu (Wenders entrevista a su director de fotografía 
habitual, Yuharu Atsuta, y a uno de sus actores favoritos, Chishū 
Ryū) hasta escenas del Tokio contemporáneo, con máquinas de 
pachinko y exhibiciones de comida de plástico . Wenders presenta la 
película como un «diario cinematográfico». 
Tokyo-Ga se proyectó en la sección Un Certain Regard del Festival de 
Cine de Cannes de 1985. 
 
KOKINSU (122.18) 

El Kokin Wakashū , comúnmente 
abreviado Kokinshū, es una Antología 
Imperial "Waka" de principios del Período 
Heian, concebida por el Emperador Uda (r. 
887–897) y ordenada por su hijo 
el Emperador Daigo (r. 897–930) en 
aproximadamente 905. Su forma final data 
de c. 920 pero, de acuerdo con varias 
versiones históricas, el último poema fue 
añadido a la colección en el 914. Cuatro 
poetas de la corte compilaron la antología 
dirigidos por Ki no Tsurayuki. Los otros tres 
fueron Ki no Tomonori (quien murió antes 
de su finalización), Ōshikōchi Mitsune, 
y Mibu no Tadamine. El nombre de la 

antología significa "Colecciones de tiempos antiguos y modernos". 
El Kokinshū es la primera de las veintiuna colecciones de poesía japonesa compiladas 
por petición imperial Nijūichi Daishū. Esta obra fue la de poesía más influyente de su 
tiempo, dictando la forma y el formato de la poesía japonesa hasta finales del siglo 
diecinueve. Fue también la primera antología que se dividió en poemas de las estaciones 



y del amor. La primacía de los poemas de las estaciones fue empezada en el Kokinshū y 
continúa aun estos días con la tradición del Haiku. 
La introducción en japonés por Ki no Tsurayuki también fue la primera crítica japonesa 
distinta de la poética China prevaleciente en los círculos de aquel entonces. (La 
antología también incluye una introducción en chino tradicional escrita por Ki no 
Tomonori.) La idea de incluir poemas viejos, así como nuevos fue otra innovación 
importante en el Kokinshū que se ha sido ampliamente adoptada en trabajos posteriores 
de prosa y verso. Los poemas del Kokinshū fueron ordenados temporalmente; los 
poemas de amor, por ejemplo, aunque los poemas fueron escritos por muchos poetas 
diferentes a través de largos espacios de tiempo, son ordenados en tal forma que el 
lector puede entender la evolución y cambios de un amorío cortesano. Esta asociación 
de un poema con el siguiente identifica a esta antología como el ancestro de las 
tradiciones de la Renga y el Haikai. 
 
GO (123.2) 
El Go es un juego de mesa estratégico para dos jugadores. Es 
también conocido como igo (japonés), weiqi (chino) o baduk 
(coreano). El Go es notable por ser rico en complejas estrategias 
a pesar de sus simples reglas. 
El juego se realiza por dos jugadores que alternativamente 
colocan piedras blancas y negras (fichas hechas de cristal o 
plástico) sobre las intersecciones libres de una cuadrícula de 
19x19 líneas. El objetivo del juego es controlar una porción más 
grande del tablero que el oponente. Una piedra o grupo de piedras 
se captura y retira del juego si no tiene intersecciones vacías 
adyacentes, esto es, si se encuentra completamente rodeada de piedras del color 
contrario. 
Ubicar piedras juntas ayuda a protegerlas entre sí y evitar ser capturadas. Por otro lado, 
colocarlas separadas hace que se tenga influencia sobre una mayor porción del tablero. 
Parte de la dificultad estratégica del juego surge a la hora de encontrar un equilibrio 
entre estas dos alternativas. Los jugadores luchan tanto de manera ofensiva como 
defensiva y deben elegir entre tácticas de urgencia y planes a largo plazo más 
estratégicos. 
El Go se originó en China hace más de 2.500 años y aunque no se sabe con exactitud 
cuando fue inventado, hacia el 300 a. C. era ya un pasatiempo popular, como viene 
indicado en una referencia al juego en los Analectas de Confucio. Restos arqueológicos 
muestran que este antiguo juego se jugaba en un tablero de una cuadrícula de 17×17, 
pero en la época en la que el juego ya había llegado a Corea y Japón, sobre el Siglo VII, 
los tableros habituales eran ya de 19×19. 
El juego es muy popular en Asia Oriental, pero recientemente ha ganado 
cierta popularidad en otras partes del mundo. El Go llegó al oeste a través 
de Japón, por ello es más conocido internacionalmente por su nombre 
japonés. 
 
SA SHAN (123.4) 
Shan Sa es una poeta y novelista chino-francesa; nació el 26 de octubre de 
1972 en Pekín. Comenzó escribiendo en su lengua materna, el chino. En 
1990, obtuvo el equivalente al bachillerato en China y ese mismo año se 
decidió a abandonar China  después de lo sucedido en Tian An Men. En 
1992, en Francia obtuvo el título de bachiller en letras y filosofía. Trabajó 



como secretaria del pintor Balthus de 1994 a 1996, la esposa de este pintor le enseñó las 
costumbres japonesas. Más tarde escribiría muchas novelas en francés. 
 
HIKARU NO GO (123.10-11) 
Hikaru no Go es un manga japonés escrito por Yumi Hotta e ilustrado 
por Takeshi Obata, cuyo motivo principal es el juego del go. La obra 
fue supervisada por Yukari Umezawa (5.º dan). 
El primer episodio del manga apareció en el #2-3 de 1999 de la 
revista Shōnen Jump y en total fueron publicados 189 de ellos, 
terminando en el #22-23 del 2003, divididos en 23 volúmenes, además 
de 11 capítulos especiales. El anime está basado en el manga y cuenta 
con 75 episodios de media hora cada uno, además de un episodio 
especial de año nuevo. Tanto el manga como el anime han tenido un 
gran éxito y han conseguido poner de moda el Go. Cuenta con una 
película. 
La historia comienza cuando Hikaru Shindō, un niño normal de Tokio, 
estudiante de primaria, encuentra en el desván de la casa de su abuelo 
un goban (tablero de jugar al Go) con manchas de sangre que sólo 
Hikaru puede ver. El descubrimiento viene seguido de la aparición del 
fantasma de Fujiwara no Sai, legendario maestro de Go de uno de los 
emperadores del Japón de la era Heian, quien desde ese momento acompañará 
constantemente a Hikaru, siendo este la única persona que puede verlo y hablar con él. 
Sai fue traicionado por el segundo maestro imperial de Go, el cual engañó al emperador, 
convenciéndole de que Sai utilizaba trucos sucios en el juego, a raíz de lo cual este 
murió de pena. Pero su pasión por el Go era tan fuerte que su espíritu quedó aprisionado 
en el goban por mil años, en espera de alguien que pudiera verlo y recibir sus 
enseñanzas. 
Al principio Hikaru no está muy interesado en el juego y se limita a complacer a Sai 
siguiendo sus instrucciones cada vez que tienen la oportunidad de jugar. 
Todos se sorprenden de la inconcebible habilidad de Hikaru sobre el tablero (que en 
realidad proviene de la milenaria experiencia de Sai), pero a él no parece hacerle mucha 
impresión. La situación cambia radicalmente cuando Hikaru conoce a Akira Tōya, un 
joven y muy habilidoso de Go, quien con su actitud no sólo infunde en Hikaru el deseo 
de convertirse en jugador de Go, sino también el de llegar a ser uno de los mejores, 
mejor incluso que Akira. 
 
RACINE (124.12) 

Jean Racine, dramaturgo francés nació el 22 de diciembre de 1639 en La 
Ferté-Milon (Francia, hoy en día corresponde al departamento de Aisne), y 
murió el 21 de abril de 1699 en París. Se le considera, junto a Pierre 
Corneille, que es anterior a él, uno de los dos mayores autores franceses de 
tragedias clásicas. El teatro de Racine muestra la pasión como una fuerza 
fatal que destruye al que la posee. Respetando los ideales de la tragedia 
clásica, presenta una acción simple, clara, en la que las peripecias nacen de 
las propias pasiones de los personajes. Las tragedias profanas (es decir, si 
excluimos Esther y Atalía) presentan a una pareja de jóvenes inocentes, 
unidos y a la vez separados por un amor imposible, porque la mujer está 
dominada por el rey (Andrómaca, Británico, Bayaceto, Mitrídates) o por 
pertenecer a un clan rival (Aricia en Fedra). Esta rivalidad se complementa a 
menudo con una rivalidad política, sobre la que Racine apenas se fija. La 



crisis raciniana. 
En este aristocrático cuadro que, a partir de Bayaceto se convierte en un lugar común 
que sirve de pretexto para desencadenar una crisis, los personajes descubren que el rey 
ha muerto o ha sido derrotado: este hecho hace que se sientan liberados y desencadena 
sus pasiones. Sin embargo, la información se ve pronto desmentida. El retorno del rey 
pone a todos los personajes ante sus propias faltas y les empuja, dependiendo de su 
naturaleza, a arrepentirse o a llevar su rebeldía hasta las últimas consecuencias.  
 
RIABININ (134.7) 
En "Ana Karenina", Riabinin es un personaje secundario, un 
hacendado que se beneficia de la economía de campo y que se 
muestra como un hombre que no tiene escrúpulos a la hora de 
explotar a los demás.  
El personaje de Riabinin: 
Un hacendado interesado en la economía: 
Riabinin es un propietario que se dedica a la agricultura y la 
ganadería, y que busca obtener el mayor beneficio posible de sus 
tierras.  
Explota la situación de otros: 
En la novela, se muestra cómo Riabinin aprovecha la necesidad de 
otros para obtener ventajas económicas, como la compra de tierras a 
precios bajos.  
No tiene escrúpulos: 
La actitud de Riabinin se caracteriza por su falta de escrúpulos a la 
hora de explotar a los demás, con el objetivo de obtener ganancias.  
Contrasta con la postura de otros personajes: 
La figura de Riabinin contrasta con personajes como Levin, quien busca una solución a 
los problemas de la agricultura en la sociedad rusa.  
En resumen: Riabinin es un personaje que representa el lado más oscuro de la sociedad 
rusa de la época, mostrando la forma en que la búsqueda del beneficio económico puede 
llevar a la explotación de los demás.  
 
EDMOND DANTES (141.17) 
Personaje principal de “El conde de Montecristo”, Edmond Dantès, héroe 
byroniano y protagonista de la novela de aventuras de Alexandre Dumas de 1844. 
Dentro de la narrativa de la historia, Dantès es un hombre inteligente, honesto y 
amoroso que se vuelve amargado y vengativo después de que lo incriminan por un 
crimen que no cometió. Cuando Dantès se encuentra libre y enormemente rico, se 
encarga de recompensar a quienes lo han ayudado en su difícil situación y castigar a 
los responsables de sus años de sufrimiento. Es conocido por los alias El conde de 
Montecristo, Abbé Busoni, Lord Wilmore y Simbad el marino . donde logra escapar 
de una cárcel ocupando el lugar en el féretro del cadáver de un compañero de celda 
contigua. 
 
YUL BRYNNER (151.10) 
Yul Brynner (nacido como Yuliy Borisovich Briner; Vladivostok, Rusia, 11 de julio de 
1920-Nueva York, 10 de octubre de 1985) fue un actor estadounidense de origen ruso, 
reconocido por su distintiva presencia escénica y su icónica cabeza rapada. Ganador 
del premio Óscar al mejor actor por su interpretación del rey de Siam en El rey y 
yo (1956), Brynner se destacó en roles memorables como Ramsés II en Los diez 



mandamientos (1956), Chris Adams en Los siete 
magníficos (1960) y el pistolero robótico en Westworld (1973). 
Su carrera abarcó teatro, cine y televisión, siendo especialmente 
célebre por interpretar más de 4600 veces el papel protagonista 
en la obra musical El rey y yo en Broadway y giras 
internacionales. Además de su talento actoral, Brynner fue un 
activista contra el tabaquismo tras ser diagnosticado con cáncer 
de pulmón, enfermedad que finalmente causó su muerte a los 65 
años, dejando un legado perdurable en la cultura popular. 
Yuli Borísovich Briner nació el 11 de julio de 1920 
en Vladivostok, hijo del matrimonio formado por el ingeniero e 
inventor ruso Borís Yúliyevich Bryner (de padre suizo y ruso y 
madre buriata, una etnia mongol) y María Dmítrievna 
Blagovídova, que él describía como una «gitana pura» 
de Besarabia (hoy zona dividida entre Moldavia y Ucrania). 
Brynner disfrutaba contando a la prensa historias extravagantes 
de sus inicios y sus orígenes, como que era mongol y nacido 
como Taidje Khan en Sajalín. La biografía publicada en 1989 
por su hijo Rock Brynner aclaró el tema. Su nombre lo heredó de su abuelo, Jules 
Bryner. Tenía una hermana mayor, Vera (1916-1967), y su madre Marusia había 
estudiado canto e interpretación. 
 
GISCARD D´ESTAING (153.15) 
Valéry Giscard d'Estaing (Coblenza, 2 de febrero de 1926-
Authon, 2 de diciembre de 2020) fue un político 
francés, presidente de la República Francesa entre 1974 y 1981. 
Conocido por su apoyo al federalismo europeo, fue también 
presidente de la Convención para el Futuro de Europa, que 
redactó el proyecto de Constitución Europea en 2003. Ostentó, 
además, la dignidad de copríncipe de Andorra y jefe de dicho 
Estado. 
Tras la muerte de Georges Pompidou en abril de 1974, decidió 
presentarse a las elecciones a Presidente de la República. Con el 
apoyo de Jacques Chirac, eliminó a Jacques Chaban-Delmas en 
la primera vuelta. 
Para la segunda vuelta, obtuvo una ventaja decisiva en el debate 
televisado que lo enfrentó a François Mitterrand. Fue elegido en 
mayo de 1974 y por los siguientes casi siete años pasó a ser el 
tercer presidente de la Quinta República, a los 48 años de edad. 
Su mandato se caracterizó por las dos crisis del petróleo (la de 
1973 y la de 1979), que terminaron con lo que se ha dado en 
llamar los Treinta Gloriosos y que vieron la aparición del desempleo masivo. 
Giscard nombró primer ministro a Jacques Chirac, pero sus relaciones no fueron buenas. 
Chirac dimitió en 1976 y fue sustituido por Raymond Barre, el "mejor economista de 
Francia" según el presidente. 
El principio de su mandato estuvo marcado por una voluntad de modernización, que 
empezó con una suavización de los símbolos franceses: el azul de la bandera pasó a ser 
más suave y el himno nacional, La Marsellesa, pasó a tocarse a un volumen más bajo y 
a menor velocidad. Giscard simplificó también el protocolo. 



Sin embargo, se mantuvieron las pruebas nucleares en la Polinesia, lo que causó la 
dimisión del ministro Jean-Jacques Servan-Schreiber, en desacuerdo con estas pruebas. 
Durante su mandato se llevaron a cabo reformas sociales, como la legislación sobre 
el divorcio por mutuo acuerdo o la legalización del aborto propuesta por la 
ministra Simone Veil (Ley Veil). La mayoría de edad legal pasó de los 21 a los 18 años. 
También se endurecieron las condiciones para autorizar la inmigración en Francia, 
aunque se dictaron normas para favorecer el reagrupamiento familiar. 
Debido a la crisis del petróleo, Francia necesitó ahorrar energía, por lo que en 1975 se 
instauró el cambio de hora en verano, lo que permitió ahorrar un 0,5 % en electricidad, 
al limitar la necesidad de iluminación. 
 
MELANIE KLEIN (155.26) 
Melanie Klein (Viena, 30 de marzo de 1882-Londres, 22 de 
septiembre de 1960) fue una psicoanalista austriacobritánica, 
creadora de una teoría del funcionamiento psíquico. Hizo 
importantes contribuciones sobre el desarrollo infantil desde la 
teoría psicoanalítica y fundó la escuela inglesa de psicoanálisis. 
En 1918 asiste al 5.º Congreso Psicoanalítico Internacional, con 
la presidencia de Ferenczi, en el que Freud lee "Lines of 
Advances in Psychoanalytic Therapy". Este Congreso realizado 
en tiempos de guerra causa una fuerte impresión en Klein y, 
según ella misma recuerda: "esa impresión fortaleció mi deseo 
de dedicarme al psicoanálisis. 
Durante el análisis con Ferenczi, éste me llamó la atención 
acerca de mis grandes dotes para comprender a los niños y de mi 
interés en ellos y alentó mucho mi idea de dedicarme al análisis 
de niños. (...) No he visto (...) que la educación pudiera cubrir la 
totalidad de la comprensión de la personalidad y que, por lo 
tanto, tenga la influencia que uno desearía que tuviera. Siempre sentí que detrás había 
algo que nunca llegué a percibir." 
Ferenczi la asigna como asistente de Anton von Freund en la tarea de organizar la 
enseñanza del psicoanálisis en la Sociedad de Investigación Infantil. 
En 1919 Jones reorganiza la Sociedad Británica de Psicoanálisis. En julio de ese año 
Klein expone su primer trabajo, "Der Familienroman in statu nascendi" (publicado en 
1920 en I.Z.P.) por el cual es aceptada como miembro de la Sociedad Psicoanalítica 
Húngara, la cual estaba en un período de intensa actividad bajo la presidencia 
de Ferenczi. 
Al poco tiempo la posición de los profesionales judíos residentes en Budapest se ve muy 
afectada por la situación política de posguerra. Arthur Klein no puede continuar su 
trabajo y se traslada a Suecia, obteniendo posteriormente la ciudadanía sueca. 
Melanie Klein se traslada junto a sus hijos a Eslovaquia, donde permanece un año en 
casa de sus suegros. 
Asiste en 1920 al 6.º Congreso Psicoanalítico Internacional, en La Haya. Conoce 
a Hermine von Hug-Hellmuth, quien lee su trabajo sobre la técnica del análisis infantil, 
y a Karl Abraham. 
Abraham, presidente del Instituto Psicoanalítico de Berlín, la invita a trabajar en dicha 
ciudad. Klein se traslada junto a Erich. 
En 1921 se concreta el divorcio de Melanie y Arthur. 



En 1922 Klein se convierte en miembro asociado de la Asociación Psicoanalítica de 
Berlín (en ese mismo año, Anna Freud se convierte en miembro de la Asociación 
Psicoanalítica Vienesa). 
Un año después pasa a ser miembro pleno de la Asociación Psicoanalítica de Berlín y a 
trabajar en el Instituto. 
A comienzos de 1924 Klein inicia su análisis con Abraham, el que va a continuar hasta 
la muerte del mismo en diciembre de 1925. 
 
COUÉ (159.17) 
Émile Coué (1857-1926) fue un psicólogo y farmacólogo francés. 
Introdujo un método conocido como la psicoterapia, que es una técnica de 
curación y auto-mejoría que se basa en la autosugestión de la hipnosis. Se le 
conoce como el padre del condicionamiento aplicado. 
Introdujo un nuevo método, el auto-comienzo de la autosugestión consciente, 
del cual escribió un libro. Modificó la teoría de Abbé Faria proponiendo que 
para que la autosugestión fluyera de la mente, uno tenía que alimentarla 
primero: repitiendo palabras o imágenes como autosugestión para la mente 
subconsciente, uno puede condicionar su mente. Después, la mente 
condicionada, es capaz de producir un comando autogenerado cuando la 
situación lo requiera. 
Su muy conocido mantra, “Día tras día, en todos los aspectos, me va mejor y 
mejor” es conocido como Couéismo, o el método de Coué, y depende en 
gran parte de la repetición de la fórmula. 
 
LO QUE EL VIENTO SE LLEVÓ (163.28) 
Lo que el viento se llevó (título original en inglés: Gone with the 
Wind) es una película estadounidense de los 
géneros épico, histórico y romántico de 1939, adaptación de 
la novela homónima de 1936 de Margaret Mitchell, producida 
por David O. Selznick y dirigida por Victor Fleming. 
Situada en el sur de Estados Unidos con el telón de fondo de 
la guerra de Secesión y la reconstrucción, la película narra la 
historia de Scarlett O'Hara (Vivien Leigh), la resuelta hija de los 
propietarios de una plantación de Georgia, desde su romántica 
persecución a Ashley Wilkes (Leslie Howard), prometido con su 
prima, Melanie Hamilton (Olivia de Havilland), hasta su 
matrimonio con Rhett Butler (Clark Gable). 
La producción fue difícil desde el principio. El rodaje se retrasó 
durante dos años por la determinación de Selznick por asegurar a 
Gable para el papel de Rhett Butler, y por la búsqueda de la actriz 
protagonista para el papel de Scarlett, llegando a entrevistar a 1400 
mujeres antes de tomar la decisión. El guion original fue obra 
de Sidney Howard, pero sufrió numerosas revisiones en un intento 
de reducir el metraje. El director original, George Cukor, fue despedido poco después de 
iniciarse el rodaje y fue reemplazado por Fleming, quien a su vez fue sustituido 
brevemente por Sam Wood, mientras que Fleming se tomó un tiempo de descanso a 
causa del agotamiento. 
La película recibió críticas positivas tras su estreno en diciembre de 1939, aunque 
algunos la encontraron carente de dramatismo y de duración excesiva. El reparto recibió 
numerosos elogios y muchos críticos cinematográficos consideraron a Leigh 



especialmente adaptada a su papel como Scarlett. En la 12.ª edición de los Premios 
Óscar, de sus trece nominaciones recibió diez galardones (ocho competitivos, dos 
honorarios), incluidos los de mejor película, mejor director (Fleming), mejor guion 
adaptado (otorgado póstumamente a Sidney Howard, fallecido seis meses antes de la 
ceremonia), mejor actriz (Leigh) y mejor actriz de reparto (Hattie McDaniel, 
convirtiéndose en la primera afrodescendiente en ganar un Óscar), estableciendo récords 
por el número total de galardones y nominaciones en aquel momento. La película fue 
inmensamente popular, convirtiéndose en la película más rentable hasta aquel momento, 
manteniendo esa posición durante más de un cuarto de siglo. Si se ajustan sus ingresos 
de acuerdo a la inflación, sigue siendo la película de mayor éxito en taquilla de la 
historia. 
Ha sido criticada por el revisionismo histórico por alabar la esclavitud, aunque también 
se le ha atribuido el haber provocado cambios en la forma en que los personajes de raza 
negra se representan en el cine. Fue reestrenada en numerosas ocasiones desde su 
estreno y tiene gran arraigo en la cultura popular, siendo probablemente el largometraje 
más famoso del Hollywood Clásico. Está considerada como una de las mejores 
películas de todos los tiempos; aparece entre las diez primeras de la lista del American 
Film Institute de las 100 mejores películas estadounidenses desde su creación en 1998; 
en 1989 la película fue considerada «cultural, histórica y estéticamente significativa» 
por la Biblioteca del Congreso de Estados Unidos y seleccionada para 
su preservación en el National Film Registry. 
 
EL SABOR DEL ARROZ CON TÉ VERDE (167.3) 
El sabor del té verde con arroz es una película dramática japonesa de 
1952 dirigida por Yasujirō Ozu. El guion trata sobre una pareja 
adinerada de mediana edad (interpretada por Shin Saburi y Michiyo 
Kogure) que tiene dificultades matrimoniales y su sobrina que usa los 
problemas de la pareja como excusa para no asistir a las entrevistas de 
matrimonio concertadas. 
Taeko y Mokichi llevan muchos años casados y no tienen hijos. 
Taeko es una mujer egoísta y mimada y continuamente regaña a su 
marido por su supuesta vagancia y origen humilde. Un día Taeko 
acepta participar, sin decirle nada a su esposo, en un viaje fuera de la 
ciudad, en compañía de sus amigas Aja y Takako y su sobrina 
Setsuko; Durante su estancia, Taeko les revela la crisis que atraviesa 
su matrimonio, culpando a su marido y a la monotonía de su vida 
matrimonial. Después de regresar a Tokio, Setsuko, ahora en edad de 
casarse, es empujada por su familia y por la propia tía Taeko a casarse 
y organizan una reunión romántica para ella; pero Setsuko está contra 
del matrimonio concertado y abandona el nombramiento y va a visitar a su tío Mokichi. 
Este, enterado del encuentro, se sorprende con la visita de su sobrina y, contra su 
voluntad, la lleva consigo por la ciudad. Después de regresar a casa por la noche, tío y 
sobrina son regañados por Taeko: Setsuko es culpable de haber ido en contra de las 
decisiones de su familia, Mokichi de haber sido cómplice de la «fuga» de la chica. Tras 
el enfrentamiento, Taeko sale de casa, más enojado que nunca. Al día siguiente el jefe 
de Mokichi le ordena que vaya a un viaje de negocios a Uruguay; por lo que envía un 
telegrama a su esposa, pero, al no recibir respuesta, se marcha sin volver a verla. Al 
regresar a casa después de la discusión, Taeko se da cuenta de que ha sido demasiado 
dura con su marido y, sabiendo que está lejos de ella, comprende lo importante que es 
en realidad para ella. 



Pero el viaje a Uruguay se pospone y Mokichi regresa a casa después de apenas un día; 
los dos se reconcilian y vuelven a ser felices como no lo eran desde hace años. 
 
DIRE STRAITS (171.7) 
Dire Straits fue 
una banda de rock británica formada 
en Londres en 1977 por Mark Knopfler (voz 
principal y guitarra principal), David 
Knopfler (guitarra rítmica y coros), John 
Illsley (bajo y coros) y Pick Withers (batería 
y percusión), estando activos hasta el año 
1995. Dire Straits es considerado como uno 
de los grupos musicales más exitosos de la 
historia de la música rock. 
Su primer sencillo, "Sultans of Swing", de 
su álbum debut homónimo de 1978, llegó a 
los diez primeros en las listas de éxitos del 
Reino Unido y los Estados Unidos. Le 
siguieron éxitos como "Romeo and Juliet" 
(1981), "Private Investigations" (1982), 
"Twisting by the Pool" (1983), "Money for 
Nothing" (1985) y "Walk of Life" (1985). Su 
álbum de mayor éxito comercial, Brothers in 
Arms (1985), ha vendido más de 30 millones 
de copias; fue el primer álbum en vender un millón de copias en disco compacto y es el 
octavo álbum más vendido en la historia del Reino Unido. Según el Guinness Book of 
British Hit Albums, Dire Straits ha pasado más de 1100 semanas en la lista de álbumes 
del Reino Unido, la quinta mayor cantidad de todos los tiempos. 
El sonido de Dire Straits —cuyo nombre, según el mismo Mark Knopfler, en inglés 
significa «situación desesperada» o «estar en apuros»— se basa en varias influencias, 
incluyendo jazz, folk y country y el blues rock de J. J. Cale y Eric Clapton. Su sonido 
despojado contrastaba con el punk rock y demostraba una influencia del roots rock que 
surgió del pub rock. Hubo varios cambios en el personal, con Mark Knopfler e Illsley 
siendo los únicos miembros consistentes. Después de disolverse en 1995, Knopfler 
lanzó su carrera en solitario a tiempo completo. Dire Straits ganó cuatro premios 
Grammy, tres Brit Awards (Mejor grupo británico dos veces), 
dos MTV Video Music Awards y varios otros premios. Fueron 
incluidos en el Salón de la Fama del Rock and Roll en 2018. 
 
GLENN MILLER (171.8) 
Alton Glenn Miller (Clarinda, Iowa; 1 de marzo de 1904 -
 desaparecido en el Canal de la Mancha; 15 de diciembre de 1944) 
fue un músico estadounidense de big band, trombonista, arreglista y 
director de una de las orquestas de swing más populares del 
siglo XX, fue el mayor vendedor de discos de 1939 a 1942, siendo 
uno de los directores de banda más conocidos, su banda musical fue 
una de las más destacadas y populares de la era de las "Big Bands". 
En 1937 fundó la orquesta en la que creó y difundió su música, 
llamada The Glenn Miller Orchestra, con la que produjo 
innumerables éxitos, entre los más importantes «In the Mood», que 



es posiblemente la canción de swing más conocida, «Kalamazoo», «Patrulla 
americana», «Serenata a la luz de la luna», «Tuxedo Junction», «Chattanooga Choo-
Choo», «A String of Pearls», «Little Brown Jug» y «Pennsylvania 6-5000». Mientras 
viajaba para entretener a las tropas de los Estados Unidos en Francia durante la Segunda 
Guerra Mundial el avión que lo transportaba desapareció mientras cruzaba el canal de la 
Mancha. Su cuerpo nunca fue encontrado. 
 
JACOBSON (175.23)  

Ivar Hjalmar Jacobson (2 de septiembre 1939, Ystad, Suecia), es un ingeniero 
sueco en Ciencias de la computación. Inventó el diagrama de secuencia y 
desarrolló los diagramas de colaboración. También impuso el uso de 
diagramas de estado de transición para describir los flujos de mensajes entre 
los componentes. Fue uno de los desarrolladores originales del SDL (lenguaje 
de especificación), que se convirtió en estándar en 1967. En 1967 propuso la 
utilización de componentes de software en el desarrollo de la nueva 
generación de conmutadores telefónicos controlados, que Ericsson estaba 
desarrollando. Para ello inventó diagramas de secuencia y desarrolló 
diagramas de colaboración. También aplicó diagramas de transición de estado 
para describir el flujo de mensajes entre los componentes. Pensó que era 

necesario hacer planes de desarrollo de software y fue uno de los desarrolladores 
originales de SDL (lenguaje de descripción y especificación). En 1967, SDL se 
convirtió en un estándar en la industria de las telecomunicaciones. 
También inventó casos de uso como una forma de especificar los requisitos funcionales 
de software.  
 
GUILLERMO DE OCKHAM (183.19) 
Guillermo de Ockham (William of Ockham), también Occam o varias 
otras grafías (c. 1280/1288 – 1349), fue un fraile franciscano y filósofo 
escolástico inglés, oriundo de Ockham, un pequeño pueblo de Surrey, 
cerca de East Horsley. Como franciscano, Guillermo estaba dedicado a 
una vida de pobreza extrema. Ockham ha sido llamado «el mayor 
nominalista que jamás vivió», siendo considerado como una de las 
mentes especulativas y uno de los metafísicos más grandes de la Edad 
Media. Una importante contribución que hizo a la ciencia y cultura 
intelectual modernas consiste en el principio de parsimonia en la 
explicación y construcción de teorías, lo que llegó a conocerse como 
«Navaja de Ockham». Esta máxima, según la interpretó Bertrand Russell (1946, 462—
463), establece que si un fenómeno puede explicarse sin suponer entidad hipotética 
alguna, no hay motivo para suponerla. Es decir, siempre debe optarse por una 
explicación en términos del menor número posible de causas, factores o variables. 
Occam murió a causa de la peste negra.  
 
FEDRA (192.13-14) 
En la mitología griega, Fedra era una princesa cretense, hija de Minos y de Pasífae, y 
hermana de Ariadna. Fue raptada por Teseo, tras abandonar éste a su hermana Ariadna, 
para casarse con ella. De esta unión tuvieron dos hijos: Acamante y Demofonte. 
Fedra se enamoró locamente del que era su hijastro, Hipólito, hijo de Teseo y la reina de 
las amazonas Antíope (también llamada Melanipa o Hipólita), por venganza 
de Afrodita, al ser ésta despreciada por el joven en favor de Artemisa, diosa virgen de la 
cacería. Hipólito, sin embargo, rechazó sus insinuaciones, por lo cual Fedra, 



despechada, lo acusó ante su padre 
de haber intentado violarla y acto 
seguido se suicidó. Otras versiones 
indican que fue su nodriza quien, 
queriéndose librar de culpa e 
implicaciones, escribió en una 
tablilla dicha acusación y la dejó 
junto al cadáver de Fedra. 
Irritado, Teseo entregó a su hijo a la 
furia de Poseidón, quien envió un 
monstruo marino que espantó a los 
caballos de Hipólito, que fue 
arrastrado y resultó gravemente 
herido. Artemisa reveló entonces 
que Afrodita les había tendido una 
trampa, y padre e hijo se 
reconciliaron antes de que Hipólito 
muriese. 
En otra versión, Fedra se suicida después de ver que su mentira le cuesta la vida a 
Hipólito.  
La historia de Fedra ha sido inmortalizada en la literatura 
por Eurípides, Racine, Séneca, Sor Juana Inés de la Cruz, Miguel de Unamuno, Sarah 
Kane y Raúl Hernández Garrido y Salvador Espriu entre otros. Además, ha servido de 
inspiración para obras pictóricas, esculturas, películas y música (como la ópera de 
concierto Phaedra, del año 2007, del compositor alemán Hans Werner Henze). 
 
BERENICE (192.14) 
Berenice de Cilicia, también conocida como Julia 
Berenice y a veces escrito Bernice (28 – ?), fue una 
princesa judía, hija de Herodes Agripa I y Cypros, y 
hermana del rey Herodes Agripa II, reina 
cliente del Imperio romano durante la segunda mitad del 
siglo I. Berenice pertenecía a la dinastía herodiana, que 
gobernó en la provincia romana de Judea entre 39 a. C. y 
92 d. C. Escasos datos sobre su vida han llegado a través 
de Flavio Josefo, quien narró la historia del pueblo judío y 
escribió un relato de la gran rebelión judía de 67, además 
se encuentran menciones sobre ella 
en Tácito, Juvenal, Dion Casio y Suetonio. En los Hechos 
de los Apóstoles, también se la nombra. Desde el 
Renacimiento se ha hecho famosa por su tumultuosa vida 
amorosa, reputación que comenzó a partir de los antiguos autores romanos quienes se 
hicieron eco de la desconfianza contemporánea hacia las princesas orientales. Después 
de una serie de matrimonios fallidos en los años 40, pasó gran parte del resto de su vida 
en la corte de su hermano Agripa II, entre rumores de una relación incestuosa entre 
ellos. Durante la primera guerra judeo-romana, comenzó una relación amorosa con Tito 
Flavio Vespasiano, futuro emperador. Su impopularidad entre los romanos, sin 
embargo, obligaron a Tito a cesar su relación con Berenice al ascender al trono en el 
año 79. Cuando él murió, dos años después, Berenice desaparece de la documentación 
histórica. 



 
DIDO (192.14) 
En fuentes griegas y romanas, Dido o Elisa de 
Tiro aparece como la fundadora y primera reina 
de Cartago, en el actual Túnez. Su fama se debe 
principalmente al relato incluido en la Eneida del 
poeta romano Virgilio. 
Era hija del rey de Tiro Matán I y tenía dos 
hermanos: Pigmalión (forma griega del 
fenicio Pu'mayyaton), quien heredó el trono de 
Tiro, y la pequeña Ana. 
Siqueo (o Acerbas), sacerdote del templo 
de Melkart en Tiro (divinidad identificada 
con Heracles/Hércules por griegos y romanos), 
poseía vastos tesoros escondidos. Pigmalión los 
codiciaba, y para saber su paradero obligó a su 
hermana Elisa a casarse con Siqueo sin revelarle 
el interés oculto en ese matrimonio. Elisa no 
amaba a Siqueo, aunque este a ella sí. Un tiempo después, Pigmalión le comentó a su 
hermana que sería conveniente saber dónde se escondían las riquezas de Siqueo. 
Entendiendo que había sido utilizada, Elisa averiguó dónde estaban escondidas, pero sin 
contar la verdad a su hermano. Los tesoros habían sido enterrados en el jardín del 
templo, y Elisa le dijo a Pigmalión que se hallaban ocultos debajo del altar. Esa misma 
noche, Pigmalión envió unos sicarios a matar a Siqueo. Tras llevarlo a cabo, los esbirros 
cavaron inútilmente una fosa bajo el altar. Elisa encontró a su marido asesinado y corrió 
a desenterrar el tesoro del jardín. Con él en su poder, huyó de Tiro llevándose a su 
hermana Ana y un séquito de doncellas, ayudada por amigos de Siqueo. 
Elisa llegó a las costas de África, donde vivían los gétulos o getulos, una tribu de libios 
cuyo rey era Jarbas.  Pidió hospitalidad y un trozo de tierra para instalarse en ella con su 
séquito. Jarbas le expuso que le daría tanta tierra como ella pudiera abarcar con una piel 
de buey. Elisa, a fin de que la piel abarcara la máxima tierra posible, la hizo cortar en 
finas tiras y así consiguió circunscribir un extenso perímetro. Tras esto hizo erigir una 
fortaleza llamada Birsa, que más tarde se convirtió en la ciudad de Cartago o Qart-
Hadašh (que en fenicio significaba "Ciudad Nueva"), sobre un promontorio existente 
entre el lago de Túnez y la laguna Sebkah er-Riana, que desembocaba en mar abierto. 
Instaurada como soberana de la ciudadela, recibió de los indígenas el nombre de Dido. 
 
NATURALEZA MUERTA (221.3) 
Bodegón “Desayuno de ostras” de Pieter 
Claesz 
 
 
 
 
 
 
 
 
 
 



CHARDIN (221.22) 
Jean Siméon Chardin — nombrado, sin razón incluso en vida, como Jean-
Baptiste-Siméon, — (París, 2 de noviembre de 1699 – París, 6 de 
diciembre de 1779) está considerado como uno de los más importantes 
pintores franceses del siglo XVIII. Se le conoce principalmente por sus 
naturalezas muertas y sus retratos. Desde finales del siglo XIV, el 
grabado, aparte de técnica esencial para grandes artistas como Rembrandt, 
fue el método más importante para la reproducción y difusión de los 
cuadros. Durante el siglo XVIII los "coleccionistas" se complacen en la 
adquisición de estampas que reproducen sus obras con poemas 
relacionados. Chardin es de los autores más copiados en este sentido 
convirtiéndose en el autor de moda gracias a sus obras de género. Realiza 
obras en las que multiplica y miniaturiza los objetos, intenta organizar 
composiciones más ambiciosas en las que dará más importancia a las 
transparencias, cada vez más le preocupa el aspecto del conjunto haciendo surgir de una 
penumbra misteriosa objetos y frutos.  
 
PIETER CLAESZ (221.24-25) 
Pieter Claesz (Burgsteinfurt, 1597-1660) pintor neerlandés del 
siglo de oro pictórico de los Países Bajos. Nació en Westfalia y 
se instaló en Haarlem en 1617, donde trabajó mayormente. Fue 
uno de los pintores de bodegones más importantes de su época en 
los Países Bajos, continuando con su minuciosidad y detallismo 
una tradición pictórica inaugurada en el Renacimiento nórdico y 
Ars Nova por los pintores flamencos. Sus paletas son dulces y 
sutilmente monocromáticas en texturas y luces, en esto se 
aproxima al español Sánchez Cotán, aunque la obra de Pieter 
Claesz parece ser un estudio -cargado de poesía- de lo por él representado, miemtras 
que la del maestro español tiene un matiz místico. 
Claesz seleccionaba objetos más sencillos que Heda, pero sus obras llegaran a ser más 
coloristas y decorativas. Los dos artistas son los fundadores de una tradición de 
naturalezas muertas en Harlem; pero el hijo de Claesz, Nicolaas Berchem, se hizo 
conocido por sus paisajes. 
 
WILLEM CLAESZ HEDA (221.25) 

Heda fue un importante bodegonista, colaborador de Pieter 
Claesz, a cuyo estilo se asemeja bastante. Su objeto predilecto 
fue la representación de opíparas mesas preparadas para 
banquete, que presentan jamones, empanadas de carne y ostras, 
todos ellos manjares caros en la época.  
Este tipo de bodegones se denominan en holandés "ontbijt", que 
significa "bodegones de almuerzo". Es de suponer que el 
almuerzo era realmente una comida importante en la dieta 
holandesa. También España tiene su propio género en el 
bodegón dedicado a los manjares. Por contraste, se denominan 
"bodegones de cuaresma", ya que los alimentos son escasos, 

austeros y casi siempre la carne brilla por su ausencia. El mejor bodegonista de este tipo 
fue sin duda Sánchez Cotán. Algunas de las obras de Heda se encuentran en el Museo 
del Prado, que posee una importante colección de bodegones barrocos holandeses y 
flamencos.  



WILLEM KALF (221.25) 
Willem Kalf (1630 - 1693). Pintor holandés, fue un discípulo de Enrique Pot. 
Sobresalió en pintar bodegones, género del que es un gran maestro. Su 
producción es relativamente escasa y muy cotizada. Entre sus obras más 
notables se citan: Interior de una cocina (Museo del Louvre de París), Bodegón 
con frutas y vasos de plata, cristal y porcelana (Rijksmuseum de Ámsterdam) y 
Bodegón con copa de nautilus (Museo Thyssen-Bornemisza, Madrid).  
 
OSIAS BEERT (221.26) 

La pintura de los artistas de Amberes era por tanto de pequeño 
formato, para facilitar su transporte, y versaba sobre temas 
superficiales, agradables para la vista, para satisfacer el gusto burgués 
de la oligarquía comercial imperante. Este tipo de pintura fue la que 
trabajó Beert durante el Barroco Centroeuropeo: bodegones de 
selectos manjares, que excitaran los sentidos de sus espectadores. 
Especialmente, gustaba de representar ostras, que poseían ciertas 
connotaciones simbólicas.  
Otro tema favorito de Osias fueron las flores, que también respondían 
a elaboradísimos códigos secretos, con lo que un inocente jarrón de 

hermosas flores podía tener tras sí un complejo mensaje en lectura simbólica. 
 
RAFAEL (224.1) 
Raffaello 
Sanzio (Urbino, 6 de 
abril de 1483-Roma, 
6 de abril de 1520), 
también conocido 
como Rafael de 
Urbino o 
simplemente 
como Rafael,  fue 
un pintor y arquitecto
 italiano del Renacimi
ento. Además de su 
labor pictórica, que 
sería admirada e 
imitada durante 
siglos, realizó 
importantes aportes 
en la arquitectura y, 
como inspector de 
antigüedades, se 
interesó en el estudio y conservación de los vestigios grecorromanos. 
Hijo de un pintor de modesta relevancia, fue considerado un niño prodigio por su precoz 
habilidad y al quedar huérfano se formó en los talleres de varios artistas de prestigio. A 
los 25 años obtuvo su primer encargo oficial, la decoración de las Estancias Vaticanas, 
donde pintó algunos frescos como La escuela de Atenas, considerada una de sus obras 
cumbre.  Es célebre por la perfección y gracia de sus artes visuales, destacando en 
trabajos de pintura y dibujo artístico. Junto con Miguel Ángel y Leonardo da 
Vinci forma el trío de los grandes maestros del período. 



Nació en Viernes Santo y falleció en esta misma festividad el día que cumplía 37 años. 
Fue un artista muy productivo, en parte gracias a que dirigió un taller conformado por 
numerosos colaboradores, y, a pesar de su muerte prematura, dejó una extensa obra que 
en gran parte aún se conserva. La mayor parte de su trabajo está alojado en los Museos 
Vaticanos, ya que decoró con frescos las habitaciones conocidas como las Estancias de 
Rafael, el principal encargo de su carrera, que quedó sin terminar a causa de su muerte y 
fue completado por ayudantes. 
Después de sus años de juventud en Roma, gran parte de su obra, a pesar de haber sido 
diseñada por él, fue ejecutada por su taller, con una considerable pérdida de calidad. 
Ejerció gran influencia en su época; aunque fuera de Roma su obra fue conocida sobre 
todo a través de la producción que hicieron los talleres de grabado que colaboraban con 
él. Después de su muerte, la influencia de su principal rival, Miguel Ángel, se 
intensificó hasta los siglos XVIII y XIX, cuando las cualidades más serenas y 
armoniosas de Rafael fueron consideradas de nuevo como un modelo superior. 
Su carrera se dividió de manera natural en tres fases y tres estilos, descritos así 
por Giorgio Vasari: sus primeros años en Umbría, el periodo posterior de cuatro años 
en Florencia (1504-1508), donde absorbió las tradiciones artísticas de la ciudad, y 
finalmente su último y triunfal período de doce años en Roma, trabajando para 
los papas y su corte.  
 
RUBENS (224.1) 
Pedro Pablo Rubens, también conocido en 
diversos idiomas como Peter Paul, Pieter 
Paul, Pieter Pauwel o Petrus Paulus Rubens 
(Siegen, Sacro Imperio Romano Germánico, 
actual Alemania, 28 de junio de 1577-
Amberes, Ducado de Brabante, Países Bajos 
Españoles, actual Bélgica, 30 de mayo de 1640), 
fue un pintor barroco de la escuela flamenca. Su 
estilo exuberante enfatiza el dinamismo, el color y 
la sensualidad. Sus principales influencias 
procedieron del arte de la Antigua Grecia, de 
la Antigua Roma y de la pintura renacentista, en 
especial de Leonardo da Vinci, de Miguel Ángel, 
del que admiraba su representación de la 
anatomía, y sobre todo de Tiziano, al que siempre 
consideró su maestro y del que afirmó «con él, la 
pintura ha encontrado su esencia». 
Trató una amplia variedad de temas 
pictóricos: religiosos, históricos, de mitología 
clásica, escenas de caza, paisajes, retratos; así 
como dibujos, ilustraciones para libros y diseños 
para tapices (series de La Historia de Decio 
Mus, La Historia de Constantino, El Triunfo de la 
Eucaristía y La Historia de Aquiles). Se conservan 
aproximadamente mil quinientos cuadros suyos.  Una producción tan elevada fue 
posible gracias no solo a las facultades imaginativas y técnicas del maestro, sino 
también por un amplio taller con colaboradores, donde al parecer trabajaban en cadena. 
Fueron discípulos o ayudantes suyos: Jacob Jordaens, Gaspar de Crayer, Theodor van 
Thulden, Erasmus Quellinus el Joven, Cornelis de Vos y Anton van Dyck, cuyo trabajo 



fue completar varios encargos para la Corte española en Madrid.  Se conocen hasta hoy 
casi nueve mil dibujos de mano suya. 
Fue el pintor favorito del rey Felipe IV de España, su principal cliente, que le encargó 
decenas de obras para decorar sus palacios y fue el mayor comprador en la almoneda de 
los bienes del artista que se realizó tras su fallecimiento. Como consecuencia de esto, la 
mayor colección de obras de Rubens se conserva hoy en el Museo del Prado, con unos 
noventa cuadros (la cifra concreta varía según las fuentes puesto que la autoría de 
algunas de las obras está en discusión), la gran mayoría procedentes de la Colección 
Real. Otros museos con destacada representación de su arte son el Museo Real de Bellas 
Artes de Amberes (Koninklijk Museum voor Schone Kunsten Antwerpen), la National 
Gallery de Londres, la Alte Pinakothek de Múnich y el Museo de Historia del Arte de 
Viena. 
Poseía una amplia formación humanista y tuvo siempre un profundo interés por 
la Antigüedad clásica. "Estoy convencido de que para lograr la mayor perfección en la 
pintura es necesario comprender a los antiguos", afirmaba. Dominaba diversas lenguas, 
incluido el latín, y llegó a ejercer como diplomático entre distintas cortes europeas. Fue 
además ennoblecido tanto por Felipe IV de España como por Carlos I de Inglaterra. El 
también pintor Eugène Delacroix, gran admirador suyo, lo calificó como el "Homero de 
la pintura", apodo con el que es citado en ocasiones. 
 
HOPPER (224.1) 
Edward Hopper (Nyack, 22 de 
julio de 1882 - Nueva York, 15 de 
mayo de 1967)  fue 
un pintor estadounidense, célebre 
sobre todo por sus retratos de la 
soledad en la vida estadounidense 
contemporánea. Se le considera 
uno de los pintores de la escuela 
Ashcan, que a través de Arshile 
Gorky llevó al expresionismo 
abstracto posterior a la Segunda 
Guerra Mundial. 
El éxito conseguido con una 
exposición de acuarelas (1923) y 
otra de lienzos (1924) hicieron de 
Hopper el autor de referencia de 
los realistas que pintaban escenas estadounidenses. Como es por ejemplo Habitación en 
Nueva York. Su evocadora vocación artística evolucionó hacia un fuerte realismo, que 
resulta ser la síntesis de la visión figurativa unida al sentimiento poético que Hopper 
percibe en sus objetos. 
A través de imágenes urbanas o rurales, inmersas en el silencio, en un espacio real y 
metafísico a la vez, Hopper consigue proyectar en el espectador un sentimiento de 
alejamiento del tema y del ambiente en el que está fuertemente inmerso, por medio de 
una esmerada composición geométrica del lienzo, por un sofisticado juego de luces, 
frías, cortantes e intencionadamente «artificiales», y por una extraordinaria síntesis de 
los detalles. La escena aparece casi siempre desierta; en sus cuadros casi nunca 
encontramos más de una figura humana, y cuando hay más de uno lo que destaca es la 
alienación de los temas y la imposibilidad de comunicación resultante, que agudiza la 



soledad. Algunos ejemplos de este tipo de obras son Nighthawks o Despacho en una 
ciudad pequeña (1953). 
En 1933 el Museo de Arte Moderno de Nueva York le consagró la primera 
retrospectiva, y el Whitney Museum la segunda, en 1950. 
 
STAR TREK (230.15) 
Star Trek es una franquicia de 
medios estadounidense creada por Gene 
Roddenberry que comenzó con la serie de 
televisión homónima de 1966 y rápidamente se 
convirtió en un fenómeno mundial de la cultura popular. 
La franquicia se ha ampliado a varias películas, series de 
televisión, videojuegos, novelas y cómics. Con unos 
ingresos estimados de 10 600 millones de dólares, es 
considerada como una de las franquicias de medios más 
reconocibles y de mayor recaudación de todos los 
tiempos. 
La franquicia comenzó con Star Trek: la serie original, 
que debutó en los Estados Unidos el 8 de septiembre de 
1966 y se emitió durante tres temporadas en NBC. Se 
emitió por primera vez el 6 de septiembre de 1966 en el 
canal CTV de Canadá. Sigue los viajes de la nave 
espacial USS Enterprise, una nave de exploración 
construida por la Federación Unida de Planetas en el 
siglo XXIII, en una misión de cinco años para «explorar 
nuevos y extraños mundos, buscar nuevas formas de vida y nuevas civilizaciones, 
atreverse a llegar a donde nadie ha ido jamás». Al crear Star Trek, Roddenberry se 
inspiró en la serie de novelas sobre Horatio Hornblower de C. S. Forester, la novela Los 
viajes de Gulliver de Jonathan Swift de 1726, la película Planeta prohibido de 1956 
y wésterns de televisión como Wagon Train. 
El canon de Star Trek incluye la serie original, nueve series de televisión derivadas y 
una franquicia cinematográfica; también existen otras adaptaciones en varios medios. 
Después de la conclusión de la serie original, las aventuras de sus personajes 
continuaron en los 22 episodios de Star Trek: La serie animada y seis películas. Un 
renacimiento televisivo que comenzó en la década de 1980, tres series secuelas y una 
precuela: Star Trek: The Next Generation, que sigue a la tripulación de una nueva nave 
estelar Enterprise un siglo después de la serie original; Star Trek: Deep Space 
Nine y Star Trek: Voyager, ambientadas en la misma era que Next Generation; 
y Enterprise, ambientada antes de la serie original en los primeros días de los viajes 
interestelares humanos. Las aventuras del equipo de Next Generation continuaron en 
cuatro largometrajes adicionales. En 2009, la franquicia cinematográfica se reinició, 
creando una continuidad alternativa conocida como «La línea Kelvin»; tres películas se 
han ambientado en esta continuidad. El renacimiento televisivo más reciente de Star 
Trek, que comenzó en 2017, incluye las series Star Trek: Discovery, Picard, Short 
Treks, Lower Decks, Prodigy y Star Trek: Strange New Worlds que se transmiten 
exclusivamente en plataformas digitales. 
Star Trek ha sido un fenómeno de culto durante décadas. Los fanáticos de la franquicia 
se llaman trekkies o trekkers. La franquicia abarca una amplia gama de productos 
derivados que incluyen juegos, figuritas, novelas, juguetes y cómics. De 1998 a 2008, 
hubo una atracción temática de Star Trek en Las Vegas. Al menos dos exhibiciones de 



museos de accesorios viajan por el mundo. El lenguaje construido klingon fue creado 
para la franquicia. Se han hecho varias parodias de Star Trek. Además, los espectadores 
han producido varias producciones de aficionados. 
Star Trek se destaca por su influencia cultural más allá de las obras de ciencia ficción. 
La franquicia también se destaca por sus posturas progresistas de derechos civiles.  La 
serie original incluyó uno de los primeros elencos multirraciales en la televisión 
estadounidense. 
 
LACAN (232.20) 
Jacques Marie Émile Lacan (París, 13 
de abril de 1901-ibídem, 9 de 
septiembre de 1981), más conocido 
como Jacques Lacan, fue 
un psiquiatra y psicoanalista francés c
onocido por los aportes teóricos que 
hizo al psicoanálisis, sobre la base de 
la experiencia analítica y la lectura 
de Sigmund Freud, combinada con 
elementos de la filosofía, 
el estructuralismo, la lingüística 
estructural y las matemáticas. 
Lacan estudió medicina en 
la Universidad de París y se 
especializó en psiquiatría. Obtuvo 
su doctorado en 1932. En la década 
de 1930 se involucró con los movimientos psicoanalítico y surrealista. Hacia 1934, 
mientras se analizaba con Rudolph Loewenstein, se unió a la Sociedad Psicoanalítica de 
París (SPP), donde pasó a ser miembro titular en 1938. Paralelamente, participó de 
forma activa en la vida intelectual parisina, se relacionó con 
artistas surrealistas como André Breton y Salvador Dalí, y se interesó por el 
pensamiento de Martin Heidegger y G. W. F. Hegel, cuyas obras serán influyentes en la 
suya. 
Después de la Segunda Guerra Mundial, su enseñanza del psicoanálisis adquirió 
importancia. Su reivindicación de un «retorno a Freud», su oposición a otras corrientes 
freudianas (especialmente la Ego Psychology), así como su evolución teórica, 
provocaron una escisión dentro de la SPP en 1953. Lacan continuó sus investigaciones y 
dio seminarios entre 1953 y 1980, casi hasta su muerte: primero, en el Hospital Sainte-
Anne, luego en la Escuela Normal Superior, y por último en la Facultad de Derecho 
frente al Panteón. Lacan además fundó y dirigió su propia institución psicoanalítica: 
la Escuela Freudiana de París (EFP), que funcionó entre 1964 y 1980 y fue disuelta por 
él mismo tras una serie de disputas internas. Sus Escritos (1966) lo llevaron a ganar 
notoriedad en Francia y a ser una figura dominante en la vida cultural de ese país en la 
década de 1970. 
La obra de Lacan explora la importancia del inconsciente freudiano dentro de la teoría y 
práctica analítica, en conexión con una amplia gama de disciplinas. Se destaca 
particularmente la dimensión filosófica de su enseñanza y su distanciamiento del 
anclaje biológico; a diferencia de Freud, quien se había apartado voluntariamente del 
pensamiento filosófico, Lacan retoma la especulación filosófica y la reintroduce en el 
psicoanálisis. Su concepción del inconsciente como efecto del lenguaje, así como su 
estructuración a partir de este derivan de ello. Lacan además añadió su propia 



conceptualización basada en las investigaciones de su tiempo (como el estructuralismo, 
la lingüística y ciertas ramas de las matemáticas como la topología). En consecuencia, 
se convirtió en uno de los grandes intérpretes de Freud y dio origen a una corriente 
psicoanalítica propia: el «lacanismo». 
Fue una figura controvertida que dejó su huella en el paisaje intelectual francés e 
internacional, tanto por los discípulos que suscitó como por los rechazos que provocó. 
Se lo asocia en gran medida con los movimientos estructuralistas y postestructuralistas, 
y ha tenido influencia en la lingüística, la teoría del cine y la crítica literaria.  
 
VAN GOGH (240.6) 
Vincent Willem van Gogh (Zundert, 30 de marzo de 
1853-Auvers-sur-Oise, 29 de julio de 1890) fue 
un pintor neerlandés, uno de los principales 
exponentes del postimpresionismo. 
Pintó unos 800 cuadros (entre ellos 43 autorretratos y 
148 acuarelas) y realizó más de 1600 dibujos. Una 
figura central en su vida fue su hermano menor Theo 
van Gogh, marchante de arte en París, quien le prestó 
apoyo financiero de manera continua y desinteresada. 
La gran amistad entre ellos está documentada en las 
numerosas cartas que se intercambiaron desde agosto 
de 1872. De las 800 cartas que se conservan del 
pintor, unas 650 fueron para Theo; las otras son 
correspondencia con amigos y familiares. 
Desde joven tuvo inclinación hacia el dibujo. Su 
primer trabajo fue en una galería de arte. Más tarde 
se convirtió en pastor protestante y en 1879, a la edad 
de veintiséis años, se marchó como misionero a una 
región minera de Bélgica, donde comenzó a dibujar a 
la gente de la comunidad local. En 1885 pintó su 
primera gran obra, Los comedores de patatas. En ese 
momento su paleta se componía principalmente de 
tonos sombríos y terrosos. La luz y la preferencia por 
los colores vivos por la que es conocido surgió 
posteriormente, cuando se trasladó al sur de Francia, consiguiendo su plenitud durante 
su estancia en Arlés en 1888. 
La calidad de su obra fue reconocida solo después de su muerte, en una exposición 
retrospectiva en 1890, considerándose en la actualidad uno de los grandes maestros de 
la historia de la pintura. Influyó grandemente en el arte del siglo XX, especialmente 
entre los expresionistas alemanes y 
los fauvistas como Matisse, Derain, Vlaminck y Kees Van Dongen.  Falleció a los 
treinta y siete años de edad por una herida de bala; aún no se sabe con seguridad si fue 
un suicidio o un homicidio involuntario. A pesar de que existe una tendencia general a 
especular que su enfermedad mental influyese en su pintura, el crítico de arte Robert 
Hughes cree que las obras del artista están ejecutadas bajo un completo control; de 
hecho, el pintor nunca trabajó en los periodos en los que estaba enfermo. 
 
 
 
 



NEWTON (242.21) 
Isaac Newton (Woolsthorpe-by-Colsterworth, Lincolnshire, 
4 de enero de 1643-Londres, 31 de marzo de 1727) fue 
un físico, teólogo, inventor, alquimista y matemático inglés
. Es autor de los Philosophiæ naturalis principia 
mathematica, más conocidos como los Principia, donde 
describe la ley de la gravitación universal y estableció las 
bases de la mecánica clásica mediante las leyes que llevan 
su nombre. Entre sus otros descubrimientos científicos 
destacan los trabajos sobre la naturaleza de la luz y 
la óptica (que se presentan principalmente en su 
obra Opticks), y en matemáticas, el desarrollo del cálculo 
infinitesimal. 
Newton comparte con Gottfried Leibniz el crédito por el 
desarrollo del cálculo integral y diferencial, que utilizó para 
formular sus leyes de la física y astronomía. También 
contribuyó en otras áreas de las matemáticas, desarrollando 
el teorema del binomio y las fórmulas de Newton-Cotes. 
Entre sus hallazgos científicos se encuentran el 
descubrimiento —considerado el inicio de la espectroscopia— de que el espectro de 
color que se observa cuando la luz blanca pasa por un prisma es inherente a esa luz, en 
lugar de provenir del prisma (como había sido postulado por Roger Bacon en el 
siglo XIII); su argumentación sobre la posibilidad de que la luz estuviera compuesta 
por partículas; su desarrollo de una ley de convección térmica, que describe la tasa de 
enfriamiento de los objetos expuestos al aire; sus estudios sobre la velocidad del 
sonido en el aire; y su propuesta de una teoría sobre el origen de las estrellas. Fue 
también un pionero de la mecánica de fluidos, estableciendo una ley sobre la viscosidad. 
Newton fue el primero en demostrar que las leyes naturales que gobiernan el 
movimiento en la Tierra y las que gobiernan el movimiento de los cuerpos celestes son 
las mismas. Es, a menudo, calificado como el científico más grande de todos los 
tiempos, y su obra como la culminación de la revolución científica. 
El matemático y físico Joseph Louis Lagrange (1736-1813) 
dijo que «Newton fue el más grande genio que ha existido y 
también el más afortunado, dado que solo una vez se puede 
encontrar el sistema que rige el mundo». 
 
ZOLA (253.30) 
Émile Édouard Charles Antoine Zola, más conocido 
como Émile Zola (París, 2 de abril de 1840-París, 29 de 
septiembre de 1902) fue 
un escritor, novelista, periodista y dramaturgo francés, 
considerado el padre y el mayor representante del naturalismo 
literario y un contribuyente importante al desarrollo 
del naturalismo teatral. Es uno de los novelistas franceses más 
populares y uno de los más publicados, traducidos y 
comentados en todo el mundo. Dejó una huella duradera en el 
mundo literario francés. Sus novelas han sido adaptadas 
numerosas veces para el cine y la televisión. Fue una figura 
importante en la liberalización política de Francia y en la 
exoneración del oficial del ejército acusado falsamente y 



convicto Alfred Dreyfus, que está encapsulada en su famosa pieza de opinión titulada 
«J’accuse…!», que le costó el exilio de su país. Zola fue candidato al primer y segundo 
Premio Nobel de Literatura en 1901 y 1902. Sus restos descansan desde 1908 en 
el Panteon de París 
Su vida y obra han sido objeto de numerosos estudios históricos. En el plano literario, es 
conocido principalmente por Los Rougon-Macquart, un obra romántica de veinte 
volúmenes que representa la sociedad francesa bajo el Segundo Imperio francés, que 
retrata la trayectoria de la familia Rougon-Macquart, a través de sus diferentes 
generaciones, cada uno de cuyos representantes, de una época y generación particular, 
es objeto de su novela. 
Zola describe a la sociedad del Segundo Imperio en su diversidad, destacando su dureza 
hacia los trabajadores en su libro Germinal de 1885 y sus bajezas en el libro Nana de 
1880, pero también sus éxitos (la llegada de los grandes almacenes en El paraíso de las 
damas, de 1883). En una búsqueda de la verdad que toma como modelo los métodos 
científicos, Émile Zola acumula observaciones directas y documentación sobre cada 
tema. A través de su agudo sentido del detalle que "suena verdadero" y de su efectiva 
metáfora, a través del ritmo de sus frases y de sus construcciones narrativas, crea un 
poderoso mundo ficticio, habitado por angustiosas preguntas sobre el cuerpo humano y 
el cuerpo social. 
Los últimos años de su vida estuvieron marcados por su implicación en el Caso 
Dreyfus con la publicación en enero de 1898, en el diario L'Aurore, con el artículo 
titulado «J’accuse…!» lo que le valió un juicio por difamación y el exilio en Londres 
ese mismo año.  
 
AGUSTÍN DE HIPONA (276.30) 
Agustín de Hipona o Aurelio Agustín 
de Hipona (en latín, Aurelius 
Augustinus Hipponensis), conocido 
también como San 
Agustín (Tagaste, Argelia, 13 de 
noviembre de 354-Hipona, Argelia, 28 
de agosto de 430), fue 
un escritor, teólogo y filósofo cristiano. 
Después de su conversión, 
fue obispo de Hipona, en el norte 
de África, desde donde dirigió una serie 
de luchas contra las herejías de los maniqueos, los donatistas y el pelagianismo. 
Es considerado el «Doctor de la Gracia», además de ser el máximo pensador del 
cristianismo del primer milenio y, según Antonio Livi, uno de los más grandes genios 
de la humanidad. Autor prolífico, dedicó gran parte de su vida a escribir 
sobre filosofía y teología, siendo Confesiones y La ciudad de Dios sus obras más 
destacadas. 
 
VISTA DE DELFT (279.31) 
Vista de Delft (en neerlandés, Gezicht op Delft) es una obra del 
pintor holandés Johannes Vermeer. Está realizada en óleo sobre lienzo. Se calcula que 
fue pintado hacia 1660-1661. Mide 96,5 cm de alto y 115,7 cm de ancho. Se conserva 
en el Mauritshuis de La Haya, Países Bajos. 
El género de las vistas o paisajes urbanos fue muy cultivado durante la época barroca; 
las neerlandesas destacaron especialmente, mediante vedute que buscaban la imagen 



más típica de una ciudad, un punto de vista «pintoresco». Por lo tanto, cuando Vermeer 
pintó este famoso lienzo, ya era tradicional pintar vistas topográficas de ciudades. 
Hendrick Cornelisz Vroom fue el autor de dos obras semejantes describiendo la ciudad 
de Delft, pero son más arcaicas, puesto que siguen un enfoque tradicional panorámico 
que puede verse en los dos paisajes urbanos de Hercules Pieterszoon Seghers en el 
museo de Berlín. Este último artista fue uno de los primeros en usar 
el telescopio de Galileo invertido para transcribir los dibujos preliminares y sus 
proporciones (más del doble de alto que de ancho) al formato más convencional de sus 
pinturas. 

Vermeer ejecutó su Vista de Delft en el lugar, pero el instrumento óptico que apuntaba a 
la ciudad y que proporcionaba al artista el aspecto trasladado al lienzo, que se admira 
actualmente por su concisión y especial estructura, no era una cámara oscura, sino el 
telescopio invertido. Solo este último condensa la vista panorámica de un sector 
determinado, disminuye las figuras del primer plano a una dimensión inferior a la 
normal, enfatiza el primer plano tal como puede verse en el cuadro y, de la misma 
manera, hace que el resto de la composición retroceda en el espacio. La imagen así 
obtenida proporciona efectos ópticos que, sin ser únicos en la pintura holandesa del 
siglo XVII, como a menudo se ha dicho, transmite un paisaje urbano que está unido en 
la composición y está envuelto atmosféricamente en una luz brillante. 
La ciudad que se puede admirar en este cuadro no es un perfil de un municipio, sino una 
representación idealizada de Delft, con sus características principales simplificadas y 
luego encajadas en el marco de una bahía. 
Domina el cuadro el cielo rico, lleno de formaciones nubosas avecinándose sobre la 
ciudad. 



Se representa una hilera del puerto de Delft, con casas de ladrillo rojo en su mayoría. 
Detrás de ella puede verse la ciudad y algunas torres. Los muros se reflejan en el agua. 
La Vista de Delft es cronológicamente la última pintura de Vermeer ejecutada en una 
pigmentación rica y plena, con acentos de color puestos con un pincel cargado. El artista 
se superó a sí mismo con esta representación de su ciudad natal, que permanece como 
una interpretación verdaderamente grande de la naturaleza. 
Por otra parte, es también, junto con La callejuela, la única obra suya que permanece 
con la ciudad de Delft como tema, ya que una tercera, Una casa en Delft, está 
desaparecida.  
 
PLATÓN (283.2) 
Platón (Atenas o Egina,  c. 427 a. C.-347 a. C.) fue un filósofo 
griego seguidor de Sócrates y maestro de Aristóteles. En 387 a. C. 
fundó la Academia de Atenas, institución que continuaría a lo 
largo de más de novecientos años y a la que Aristóteles acudiría 
desde Estagira a estudiar filosofía alrededor del 367 a. C., 
compartiendo unos veinte años de amistad y trabajo con su 
maestro. 
Participó activamente en la enseñanza de la Academia. Escribió 
sus obras, mayoritariamente en forma de diálogo, sobre los más 
diversos temas, tales como filosofía 
política, ética, psicología, antropología 
filosófica, epistemología, gnoseología, metafísica, cosmogonía, co
smología, filosofía del lenguaje y filosofía de la educación. A 
diferencia de sus contemporáneos, se cree que todo su trabajo ha 
sobrevivido íntegro. 
Platón desarrolló sus doctrinas filosóficas 
mediante mitos y alegorías. En su "teoría de las formas" o "ideas", 
sostuvo que el mundo sensible es solo una "sombra" de otro más 
real, perfecto e inmutable del cual provienen los conceptos universales que estructuran 
la realidad a partir de la "Idea del Bien"; y el alma humana, la cual es inmortal pero esta 
se encuentra "encarcelada" en el cuerpo. Según su "teoría de la reminiscencia", las ideas 
son innatas en el alma y "recordadas" por la razón (anamnesis). Platón también es 
considerado como uno de los fundadores de la filosofía política al considerar que la 
ciudad justa estaría gobernada por "filósofos reyes". Intentó también plasmar en un 
Estado real su original teoría política, razón por la cual viajó dos veces 
a Siracusa, Sicilia, con intención de poner en práctica allí su proyecto, pero fracasó en 
ambas ocasiones y logró escapar penosamente y corriendo peligro su vida debido a las 
persecuciones que sufrió por parte de sus opositores. De Platón también recibimos los 
conceptos de “amor platónico” y "sólidos platónicos". 
Platón murió a los 80 años de edad, dedicándose en sus últimos años de vida a impartir 
enseñanzas en la Academia de su ciudad natal. Tras su muerte, dicha institución estuvo 
al cargo de su sobrino Espeusipo. Durante varios siglos, la "Antigua Academia" fue 
abandonando el platonismo, dando un giro filosófico hacia el escepticismo en la "Nueva 
Academia". Esta fue clausurada definitivamente por el emperador Justiniano en el 529. 
En el siglo I a. C. Antíoco de Ascalón retomó las ideas de Platón absorbiendo doctrinas 
de la escuela peripatética y estoica, formando así el llamado "platonismo medio" 
seguido por Filón de Alejandría y Plutarco. Este fue a su vez base del llamado 
"neoplatonismo", defendido por filósofos como Plotino y Porfirio. Dichas doctrinas 
influyeron en las religiones cristianas judías islámicas durante la Edad 



Media y Moderna en figuras como san Agustín, Avicena, Maimónides, Marsilio 
Ficino, Henry More y Hegel. El platonismo posteriormente fue criticado por filósofos 
como Nietzsche, Heidegger y Popper. No obstante, su influencia como autor y 
sistematizador ha sido incalculable en la historia de la filosofía occidental, de la que se 
ha dicho con frecuencia que alcanzó identidad como disciplina gracias a sus trabajos. 
 
EPICURO (283.2) 
Epicuro también conocido como Epicuro de Samos, 
(Samos, 341 a. C. - Atenas, 271 a. C./270 a. C.)  fue 
un filósofo griego, fundador de la escuela que lleva su 
nombre (epicureísmo). Los aspectos más destacados de su 
doctrina son el hedonismo racional y el atomismo. Influido 
por Demócrito, Aristipo, Pirrón, y 
posiblemente Aristóteles y los cínicos, se volvió contra 
el platonismo y estableció su propia escuela en Atenas, 
conocida como el "Jardín", donde permitió el acceso 
de mujeres, prostitutas y esclavos.  Se dice que escribió más 
de 300 obras sobre diversos temas, pero la gran mayoría de 
estos escritos se han perdido. Solo tres cartas escritas por él, 
la Carta a Heródoto, Pítocles y Meneceo; y dos colecciones 
de citas, las Máximas capitales y las Sentencias 
Vaticanas, han sobrevivido intactas. 
Como Aristóteles, Epicuro era un empirista, lo que significa 
que creía que los sentidos son la única fuente confiable de 
conocimiento sobre el mundo. Las experiencias sensoriales 
repetidas se pueden utilizar para formar conceptos 
(prolepsis) sobre el mundo que pueden proporcionar la base 
para la filosofía. Derivó gran parte de su física y cosmología del 
filósofo atomista Demócrito. Enseñó que el universo es infinito y eterno, donde toda 
la materia está formada por diminutas partículas invisibles llamadas átomos. Se 
manifestó en contra del destino, la necesidad y el recurrente sentido griego de fatalismo. 
La naturaleza, según Epicuro, está regida por la necesidad y el azar, entendiendo este 
como ausencia de causalidad debido a la desviación (parénklisis) producida por la caída 
de los átomos en el vacío, permitiendo así que los humanos posean libre albedrío como 
fundamento de la ética en un universo determinista. 
Para Epicuro, el propósito de la filosofía era la búsqueda de la felicidad (eudaimonia), 
caracterizada por la ausencia de turbación en el alma (ataraxia) y de dolor en 
el cuerpo (aponía). Su ética hedonista considera procurar el placer y evitar 
el dolor el propósito de la vida humana; siempre de una manera racional para evitar los 
excesos, pues estos provocan un sufrimiento posterior. Los placeres del espíritu son 
superiores a los del cuerpo, y ambos deben satisfacerse con inteligencia, procurando 
llegar a un estado de bienestar corporal y espiritual. Criticaba tanto el desenfreno como 
la renuncia a los placeres de la carne, y argüía que debería buscarse un término medio 
donde los goces carnales deberían satisfacerse, siempre y cuando no conllevaran un 
dolor en el futuro. Manifestó que los mitos religiosos son falsedades que amargan la 
vida y que no se debe temer a los dioses porque no se preocupaban por nuestras 
vicisitudes. Abogó por una filosofía de vida sencilla y autosuficiente rodeada de amigos. 
Otro aporte importante de Epicuro fue su filosofía respecto a la muerte, y 
complementando su pensamiento sobre la felicidad, Epicuro buscó reducir 
el miedo respecto a esta, y ayudar al encuentro de nuestra felicidad. Su pensamiento 



consistía en que no hay que temerle a la muerte, ya que esta consiste en la falta 
de sensación, por lo que no tiene sentido espantarnos por algo que nunca vamos a sentir. 
A su vez, explicó que mientras existimos, la muerte no estará presente, y cuando esté 
presente, nosotros no existiremos, lo que significa que jamás estaremos en una relación 
directa con nuestra muerte, concluyendo así con la idea de que no hay que temerle a 
algo que no estará presente mientras existamos en este mundo. 
 
SPINOZA (283.3) 
Baruch Spinoza (Ámsterdam, 24 de noviembre de 
1632-La Haya, 21 de febrero de 1677) fue 
un filósofo neerlandés de origen sefardí. También se le 
conoce como Baruj, Bento, Benito, Benedicto o 
Benedictus (de) Spinoza o Espinosa, según las distintas 
traducciones de su nombre basadas en las hipótesis 
sobre su origen. Fue uno de los principales pensadores 
de la Ilustración, de la crítica bíblica moderna y 
del racionalismo del siglo XVII, incluyendo 
concepciones modernas del ser y del universo. 
Heredero crítico del cartesianismo, es considerado uno 
de los tres grandes racionalistas de la filosofía del 
siglo XVII, junto al francés René Descartes y 
el alemán Gottfried Leibniz, con quien además tuvo 
una pequeña correspondencia.  Llegó a ser considerado 
«uno de los filósofos más importantes —y sin duda el 
más radical— de principios de la Edad Moderna». 
Inspirado por el estoicismo, el racionalismo judío, la obra 
de Maquiavelo, Hobbes, Descartes y diversos pensadores religiosos heterodoxos de su 
época, Spinoza se convirtió en una de las principales figuras filosóficas del Siglo de Oro 
neerlandés. 
Spinoza fue criado en la comunidad judío-portuguesa de Ámsterdam. Mientras era un 
miembro activo de la sinagoga, Spinoza desarrolló ideas muy controvertidas con 
respecto a la autenticidad de la Biblia hebrea y la naturaleza de la única divinidad, y 
cuestionó la autoridad rabínica, si bien mantuvo sus ideas en secreto hasta 1655. Las 
autoridades religiosas judías emitieron un cherem en su contra, lo que provocó que fuera 
expulsado y rechazado por la sociedad judía a los veinticuatro años (1656), 
coincidiendo con el momento en que colapsó el negocio familiar. Luego residió en La 
Haya, donde se dedicó a trabajar como pulidor de lentes, colaborando en diseños de 
lentes para microscopios y telescopios con Constantijn y Christiaan Huygens. 
Spinoza adquirió fama internacional y, con la publicación del Tractatus Theologico-
Politicus en 1670, notoriedad, empezando una larga correspondencia con diferentes 
figuras, entre ellos Henry Oldenburg, secretario de la Royal Society de Londres. 
Spinoza solo publicó dos libros en vida: Los Principios de la filosofía de 
Descartes (escrito inicialmente para un joven de quien era tutor informal, publicado en 
1663) y el Tractatus Theologico-Politicus, publicado anónimamente en Ámsterdam, 
pero que pronto se hizo muy célebre y que le trajo a Spinoza muchas críticas una vez se 
supo que era el autor. Spinoza rechazó recompensas y honores durante toda su vida, 
incluidos prestigiosos puestos como docente. Murió a los 44 años, en 1677, de una 
enfermedad pulmonar, quizá tuberculosis. Sus manuscritos fueron retirados de su casa 
para evitar que fueran destruidos y un grupo de colaboradores preparó su obra 
póstuma para publicarla en latín y neerlandés. Esta obra póstuma contenía la Ética, una 



de las obras más importantes e influyentes de la filosofía occidental, así como el 
inacabado Tractatus Politicus, algunas obras menores y correspondencia importante. 
Como describe Honderich, las opiniones de Spinoza eran tan conocidas que en sus obras 
póstumas su nombre aparecía solo como B.D.S. Otras dos obras suyas fueron 
publicadas después. En junio de 1678 —poco más de un año después de la muerte de 
Spinoza— los Estados de Holanda prohibieron todas sus obras, debido a que «contienen 
muchas proposiciones profanas, blasfemas y ateas». La prohibición incluía la posesión, 
lectura, distribución, copia y reformulación de los libros de Spinoza, e incluso la 
reelaboración de sus ideas fundamentales. Poco después (1679/1690) sus libros fueron 
incluidos en el Índice de Libros Prohibidos de la Iglesia católica. 
La filosofía de Spinoza abarca casi todos los ámbitos del discurso filosófico, incluyendo 
la metafísica, la epistemología, la filosofía política, la ética, la filosofía de la mente y 
la filosofía de la ciencia. Con ella, Spinoza se ganó una reputación duradera como uno 
de los pensadores más importantes y originales del siglo XVII. Es considerado uno de 
los principales representantes del racionalismo. Su magnum opus, la Ética, se publicó 
póstumamente en el mismo año de su muerte (1677). La obra se caracteriza por un 
racionalismo que se opone al dualismo de mente y cuerpo cartesiano. 
 
HEGEL (283.3) 
Georg Wilhelm Friedrich Hegel (Stuttgart, 27 de agosto de 
1770-Berlín, 14 de noviembre de 1831) fue el filósofo más 
notable del Idealismo alemán, el último de la Modernidad, 
llamado incluso la «conciencia de la modernidad». 
La pretensión más general de su filosofía podría decirse que es 
la de explicar lógicamente el proceso a través del cual lo real y 
la verdad llegan a constituirse como tales, ello mediante la 
exposición sistemática de la racionalidad intrínseca de todo lo 
efectivamente dado en el mundo. En el célebre Prefacio a 
los Principios de la Filosofía del Derecho (1817) afirma que la 
tarea de la filosofía es «concebir lo que es, pues lo que es es la 
razón» y que tal como el individuo «es hijo de su tiempo; de la 
misma manera, la filosofía es su tiempo aprehendido en 
pensamientos». 
Una de sus contribuciones más controvertidas para algunos, 
brillante para otros, es el rol que la dialéctica juega en todo lo 
dado. Esta, en su gran obra de juventud durante su 
periodo jeniense, Fenomenología del Espíritu (1807), está ligada a la experiencia que la 
conciencia natural sufre al perder la concepción previa que tenía de su objeto al ser 
reemplazada por una nueva. Es una violencia que ella se hace a sí misma donde la 
relación entre objeto y concepto previa es superada por una nueva sin dejar, sin 
embargo, completamente negada la concepción anterior, sino que la supera conservando 
el contenido de verdad que pudiese anidarse en ella. Es por este motivo que la dialéctica 
hegeliana es asociada con una negación determinada, distinta a la del escepticismo, 
puesto que esta termina consumándose en un largo camino de depuración, desde su 
versión más ingenua, hasta el conocimiento absoluto. Pero a diferencia de Kant, su 
predecesor, Hegel defendía un tipo de Razón que resultaba de la 
relación dialéctica entre los raciocinios individuales y los hechos impredecibles de la 
realidad, y cuya sustancia solo podía comprenderse a posteriori, siendo de esta forma 
una razón histórica, colectiva y providencialista. De ahí su expresión «astucia de la 
razón», por cuanto difícilmente alguien podría por sí solo considerar todas las variables 



relevantes para realizar en el mundo, de manera previsible, un ideario de la conciencia: 
la razón produce resultados que «escapan» a las previsiones que uno pudiera hacer en 
relación con su funcionalidad presente, desplegándose según una predestinación que a 
priori le es inaccesible. 
Su teoría fue reinterpretada por Karl Marx desde una óptica materialista, subordinando 
de esta manera al género humano y su razón (fenómeno secundario en Marx) a los 
vaivenes de las grandes conformaciones de la materia (la Iglesia, el Estado y el 
Mercado, por ejemplo): el ser humano depende inevitablemente de sus condiciones 
ideales y materiales, enfrentándose a ellas en una dialéctica imperecedera, la cual no le 
hace libre en modo alguno, sino más bien le otorga una nueva forma material en cada 
ciclo dialéctico. 
 
DARWIN (285.1) 
Charles Robert Darwin (Shrewsbury, Shropshire, 12 de 
febrero de 1809-Down House, Kent, 19 de abril de 
1882), comúnmente conocido como Charles Darwin, 
también llamado Carlos Darwin hispanizado, fue 
un naturalista inglés, reconocido por ser el científico más 
influyente (y el primero, compartiendo este logro de 
forma independiente con Alfred Russel Wallace) de los 
que plantearon la idea de la evolución biológica a través 
de la selección natural, justificándola en su obra El 
origen de las especies (1859) con numerosos ejemplos 
extraídos de la observación de la naturaleza. 
Así postulaba que todas las especies de seres 
vivos han evolucionado con el tiempo a partir de 
un antepasado común mediante un proceso 
denominado selección natural. La evolución fue 
aceptada como un hecho por la comunidad científica y 
por buena parte del público en vida de Darwin, mientras 
que su teoría de la evolución mediante selección natural 
no fue considerada como la explicación primaria del 
proceso evolutivo hasta los años 1930. Actualmente 
constituye la base de la síntesis evolutiva moderna. Con 
sus modificaciones, los descubrimientos científicos de 
Darwin aún siguen siendo el acta fundacional de la biología como ciencia, puesto que 
constituyen una explicación lógica que unifica las observaciones sobre la diversidad de 
la vida. 
Con apenas dieciséis años Darwin ingresó en la Universidad de Edimburgo, aunque 
paulatinamente fue dejando de lado sus estudios de medicina para dedicarse a la 
investigación de invertebrados marinos. Durante sus estudios de medicina, asistió dos 
veces a una sala de operaciones en el hospital de Edimburgo, y huyó de ambas 
dejándole una profunda impresión negativa. «Esto era mucho antes de los benditos días 
del cloroformo», escribió en su autobiografía. Posteriormente, la Universidad de 
Cambridge dio alas a su pasión por las ciencias naturales. El segundo 
viaje del HMS Beagle consolidó su fama como eminente geólogo, cuyas observaciones 
y teorías apoyaban las ideas uniformistas de Charles Lyell, mientras que la publicación 
del diario de su viaje lo hizo célebre como escritor popular. Intrigado por la distribución 
geográfica de la vida salvaje y por los fósiles que recolectó en su periplo, Darwin 
investigó sobre el hecho de la transmutación de las especies y concibió su teoría de 



la selección natural en 1838. Aunque discutió sus ideas con algunos naturalistas, 
necesitaba tiempo para realizar una investigación exhaustiva, y sus trabajos geológicos 
tenían prioridad. Se encontraba redactando su teoría en 1858 cuando Alfred Russel 
Wallace le envió un ensayo que describía la misma idea, urgiéndole Darwin a realizar 
una publicación conjunta de ambas teorías.  
 
DIDO Y ENEAS, HENRY PURCELL (309.4) 
Henry Purcell fue un compositor británico del Barroco. 
Nació el 10 de septiembre de 1659 en St Ann's Lane, Old Pye Street 
(Westminster) y falleció el 21 de noviembre de 1695 en Dean's Yard 
(Westminster). 
Esta considerado el mejor compositor inglés de todos los tiempos. Purcell 
incorporó elementos estilísticos franceses e italianos, generando un estilo 
propio inglés de música barroca. Se dice que Purcell comenzó a componer a 
los 9 años de edad, la composición de la ópera Dido y Eneas, constituye un 
importante hito en la historia de la música dramática inglesa con la famosa aria 
el Lamento de Dido, así como la desarrolladísima semiópera The Fairy Queen 
(La reina de las hadas). Dido y Eneas es considerada la primera ópera 
genuinamente inglesa.  
 
KOLJÓS (315.6) 

Un koljós era una cooperativa agrícola en la Unión soviética que 
sustituyó al artel. La palabra koljós significa economía colectiva. Los 
koljoses fueron establecidos por Iósif Stalin después de la supresión de 
las explotaciones agrarias privadas en 1928 y su puesta en colectividad. 
A partir de 1992 y a raíz de la caída de la Unión Soviética se privatizan 
los koljoses. 
Al miembro de un koljós se le denomina koljóznik (masculino) o 
koljóznitsa (femenino). El plural es koljózniki. A los koljózniks se les 

pagaba con parte de la producción del koljós y con el beneficio hecho por el koljós, 
proporcionalmente a las horas trabajadas. A los koljózniki se les autorizaba además a 
poseer tierras (aproximadamente de 4.000 m²) y un poco de ganado. Estas ventajas en 
especie hacían el koljós mucho más atractivo a los soviéticos en comparación con el 
sovjós en el cual los sovjózniki eran asalariados. 
El primer koljós vio la luz en 1917 sobre el principio del voluntariado, pero a partir de 
1929 la participación en un koljós o un sovjós se hizo obligatoria por las autoridades 
soviéticas. 
Algunos campesinos se negaron a trabajar en los koljoses y mataron entonces una parte 
de sus animales en lugar de ponerlos en común. Eso implicó una reducción de la 
producción vacuna hacia 1930. 
A la caída de la Unión Soviética en 1990, el país contaba con 25.500 explotaciones: 
45% de sovjoses y 55% de koljoses. El tamaño medio de un sovjós era de 153 km², o 
sea más del doble de la de un koljós. Los sovjoses eran más numerosos en el Este del 
país. 
Los koljoses han sido remplazados por las organizaciones agrícolas. 
 
BLACK RAIN (342.1) 
Black Rain (en español, Lluvia negra) es una película 
estadounidense de acción y suspenso de 1989, dirigida por Ridley Scott y protagonizada 
por Michael Douglas, Andy García, Ken Takakura, Kate Capshaw y Yūsaku Matsuda. 



La historia está ambientada en Japón. Fue candidata, y 
finalista, en dos categorías de los Premios Óscar: al Mejor 
Sonido y a los Mejores Efectos de Sonido. 
Dos policías de Nueva York, Nick Conklin y Charlie 
Vincent, el primero de los cuales tiene problemas 
económicos y es investigado por Asuntos Internos de la 
policía, se ven inmersos por casualidad en un ajuste de 
cuentas en un restaurante local entre varios miembros de 
la Yakuza residente en los Estados Unidos que tienen un 
conflicto interno entre ellos. 
Uno de los asesinos psicópatas, «Sato», es detenido en un 
cruel enfrentamiento con los policías. Las autoridades 
deciden llevarlo a Japón, donde debe enfrentarse a muchos 
juicios por crímenes y también resuelven que el criminal sea 
escoltado por Nick y Charlie. 
Una vez en Osaka, Sato logra escapar en el aeropuerto 
mediante la ayuda de otros Yakuza locales, quienes se 
hacen pasar por agentes de policía. Como aún son 
responsables de él y sospechan que algo malo está pasando 
con la mafia japonesa, los dos policías intentan capturarle 
nuevamente antes de regresar a Nueva York, tratando de buscar información junto a la 
policía de Osaka, participando como observadores, lo que les obliga a introducirse más 
y más en los círculos de la mafia local, en donde la policía local parece que les oculta 
información sobre lo que realmente está pasando en la ciudad y el país con la mafia 
japonesa. 
En el momento y lugar más inesperado, Charlie muere asesinado a manos de Sato y su 
banda de motoristas. Al salir de un bar de música karaoke, es rodeado por una banda de 
motoristas en la estación del metro y le cortan la cabeza con una espada. 
Es entonces cuando Nick se da cuenta de que deberá usar los mismos métodos que los 
criminales japoneses si quiere tener éxito en su misión y descubrir lo que 
verdaderamente está pasando con el enfrentamiento entre bandas de Yakuza. 
 
EMINEM (347.6) 
Marshall Bruce Mathers III (St. 
Joseph, Misuri, 17 de octubre de 1972), 
conocido artísticamente como Eminem, es 
un rapero, productor y actor estadouniden
se. Se le atribuye la popularización 
del hip-hop en las clases medias y altas 
de Estados Unidos y es aclamado por la 
crítica como uno de los mejores raperos 
de todos los tiempos. Se considera que el 
éxito mundial y las obras aclamadas de 
Eminem rompieron las barreras raciales 
para la aceptación de los raperos blancos 
en la música popular. Si bien gran parte de 
su trabajo transgresor a fines de la década 
de 1990 y principios de la de 2000 lo hizo 
muy controvertido, llegó a ser una 
«representación» de la angustia popular de 



la clase baja estadounidense y ha sido citado como una influencia para muchos artistas 
de varios géneros. 
Después del lanzamiento de su álbum debut Infinite (1996) y la obra extendida Slim 
Shady EP (1997), Eminem firmó con Aftermath Entertainment y posteriormente 
alcanzó popularidad en 1999 con The Slim Shady LP. Sus siguientes dos 
lanzamientos, The Marshall Mathers LP (2000) y The Eminem Show (2002), fueron 
éxitos mundiales y ambos fueron nominados al Premio Grammy por Álbum del Año. 
Después del lanzamiento de su próximo álbum, Encore (2004), Eminem hizo una pausa 
en 2005, en gran parte debido a una adicción a las drogas recetadas.[4] Regresó a la 
industria de la música cuatro años después con el lanzamiento de Relapse (2009) 
y Recovery se lanzó al año siguiente. Recovery fue el álbum más vendido en todo el 
mundo en 2010, lo que lo convierte en el segundo álbum de Eminem, después de The 
Eminem Show en 2002, en ser el álbum más vendido del año en todo el mundo. En los 
años siguientes, lanzó los álbumes número uno en Estados Unidos The Marshall 
Mathers LP 2 (2013), Revival (2017), Kamikaze (2018) y Music to Be Murdered 
By (2020). 
Eminem hizo su debut en la industria del cine con la película de drama musical 8 
Mile (2002), interpretando una versión ficticia de sí mismo, y su canción «Lose 
Yourself» de su banda sonora ganó el Premio de la Academia a la Mejor Canción 
Original, convirtiéndolo en el primer artista del lúpulo en ganar el premio. Eminem ha 
hecho cameos en las películas The Wash (2001), Funny People (2009) y The 
Interview (2014) y en la serie de televisión Entourage (2010). También ha desarrollado 
otras empresas, incluida Shady Records, una empresa conjunta con el gerente Paul 
Rosenberg, que ayudó a lanzar las carreras de artistas como 50 Cent, D12, Obie Trice, 
entre otros. También ha establecido su propio canal, Shade 45, en Sirius XM Radio. 
Además de su carrera en solitario, Eminem fue miembro del grupo de hip hop D12. 
También es conocido por sus colaboraciones con el rapero de Detroit Royce da 5'9"; los 
dos son conocidos colectivamente como Bad Meets Evil. 
Eminem se encuentra entre los artistas musicales más vendidos de todos los tiempos, 
con ventas mundiales estimadas de más de 220 millones de discos. Fue el artista 
musical más vendido en los Estados Unidos de la década de 2000 y el artista musical 
masculino más vendido en los Estados Unidos de la década de 2010, tercero en 
general. Billboard lo nombró «Artista de la década (2000-2009)». Ha tenido diez 
álbumes número uno en el Billboard 200, que debutaron consecutivamente en el número 
uno en la lista, convirtiéndolo en el primer artista en lograrlo, y cinco sencillos número 
uno en el Billboard Hot 100. The Marshall Mathers LP, The Eminem Show, Curtain 
Call: The Hits (2005), «Lose Yourself», «Love the Way You Lie» y «Not Afraid» han 
sido certificados Diamante o superior por la Recording Industry Association of 
America —RIAA—. Rolling Stone lo ha incluido en sus listas de los 100 mejores 
artistas de todos los tiempos y los 100 mejores compositores de todos los tiempos. Ha 
ganado numerosos premios, incluidos 15 premios Grammy, ocho American Music 
Awards, 17 Billboard Music Awards, un premio de la Academia, un Primetime Emmy 
Award y un MTV Europe Music Global Icon Award. En 2022, Eminem fue incluido en 
el Salón de la Fama del Rock and Roll. 
 
SATIE (364.2)  
Éric Alfred Leslie Satie (Honfleur, Calvados, Normandía; 17 de mayo de 1866-París; 1 
de julio de 1925) fue un compositor y pianista francés. Precursor del minimalismo y 
el impresionismo, es considerado una figura influyente en la historia de la música. 



También es considerado precursor importante del teatro del 
absurdo y la música repetitiva. Denostado por la academia y 
admirado por otros compositores de su época, ingresó 
inesperadamente en el conservatorio a los cuarenta años. Esto 
sorprendió a quienes lo conocían, ya que hasta ese momento su 
formación había sido irregular y se dedicaba, entre otras cosas, a 
la música de cabaret. Adoptó el nombre de Erik Satie desde su 
primera composición, en 1884. Aunque en su vida posterior se 
enorgullecía de publicar su trabajo bajo su propio nombre, parece 
que hubo un corto período al final de la década de 1880 en que 
publicó su trabajo con el seudónimo Virginie Lebeau y François 
de Paule. 
Además de la música, Satie fue un pensador con un «gran sentido 
de la elocuencia», que dejó un notable conjunto de escritos, 
habiendo contribuido en numerosas publicaciones, desde la 
revista 391 hasta la revista cultural estadounidense Vanity Fair. 
  
 
 


