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			NOTA INTRODUCTORIA 




			 




			El presente volumen de la colección Austral Educación ha sido editado para cualquier tipo de lector, pero pensando de manera especial en el que está en edad de formación.  




			La colección incorpora en sus títulos una edición realizada por un especialista en la obra, para ayudar al estudiante —y también al profesor— a conseguir una lectura profunda, a hacerle reflexionar sobre todo aquello que el texto nos aporta, pero que quizá no resultaría del todo evidente en una primera aproximación. Así, Austral Educación integra, además de la obra, un Estudio preliminar en el que, de manera didáctica y amena, se reúne todo el conocimiento que hasta hoy se tiene de ésta, gracias a los diversos estudios ya publicados. El lector obtendrá conocimiento sobre el autor y claves interpretativas de la obra a través de sus aspectos más importantes: el argumento, el tiempo, los personajes, etcétera, si hablamos de un texto de narrativa o de teatro, o bien las particularidades formales y retóricas, en el caso de la poesía.  




			Asimismo, al final del libro, hallaremos un apartado didáctico con materiales que le ayudarán a profundizar en el texto. El primero consta de Propuestas de trabajo que, además de reflexión, le darán la posibilidad de interrelacionar la obra con otras del mismo autor o del mismo período; un apartado que podríamos definir como intensificador de la lectura, ya que de manera sencilla pero efectiva le acercará a aspectos esenciales de la obra. 




			Resultarán de gran utilidad los Textos complementarios, en los que encontraremos fragmentos del mismo autor o escritos que se refieran a éste y/o a su obra, que contribuirán sin duda a una mejor contextualización. El apartado Comentarios de texto será muy útil como propuesta de lectura y de interpretación por parte del editor de la obra. En la parte final, una Bibliografía actualizada incluirá los estudios esenciales para la ampliación de conocimiento sobre la obra y, por tanto, no tendrá una voluntad de exhaustividad, sino de orientación. Y como añadido, en aquellos textos que lo precisen dada su complejidad o antigüedad, un Glosario facilitará la lectura y la comprensión del texto. 




			El caballero de Olmedo refleja el genio creativo de uno de los más importantes dramaturgos que ha dado la literatura española. Lope de Vega se inspiró, principalmente, en una seguidilla anónima y tuvo presente la obra de Fernando de Rojas, La Celestina, a la hora de componer esta tragicomedia que plantea el tema del destino ineludible. El amor, la fatalidad y la muerte serán las bases sobre las que se asentará esta extraordinaria obra del Fénix, que aúna con maestría, lirismo, atmósfera mágica y tensión dramática. 
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			1.  LA ÉPOCA DE FÉLIX LOPE DE VEGA CARPIO (1562-1635) 




			 




			El autor de la obra que tienes entre las manos, El  caballero de Olmedo, fue un reconocido dramaturgo llamado Lope de Vega que compuso gran cantidad de obras literarias de diversos géneros: épica, novela, lírica (de tradición popular y culta) y, especialmente, teatro. Su genialidad fue ensalzada por coetáneos que lo imitaron y lo consideraron el «Fénix de los ingenios». 




			A partir de lo que conocemos de su biografía podemos destacar tres aspectos: la azarosa y compleja vida sentimental, que plasmó en sus creaciones, el interés por conseguir un buen lugar en la sociedad aristócrata (él procedía de una familia de artesanos) y, sobre todo, la enorme capacidad creativa que lo convirtió en un famoso y admirado dramaturgo (conservamos unas cuatrocientas comedias compuestas por él; aunque algunas de ellas son de dudosa atribución, es posible que escribiera muchas más). 




			Su ingente obra dramática engloba piezas serias, tragicómicas y cómicas, además de entremeses y autos sacramentales. Sus fuentes de inspiración fueron religiosas (La hermosa Ester), mitológicas (Adonis y Venus), históricas (Roma abrasada), populares (relacionadas con leyendas y tradiciones españolas, como El caballero de Olmedo), literarias (algunas emparentadas con el género pastoril, como Belardo  el furioso, y otras con el mundo de caballerías, como La mocedad de Roldán); a las anteriores hay que añadirles las que surgieron de la propia inventiva (como la comedia de enredo El anzuelo de Fenisa, la comedia de costumbres urbanas El acero de Madrid, la comedia palatina El perro del hortelano y la comedia de honor El castigo sin venganza).  
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			Retrato de Lope de Vega. © AESA 




			 




			Lope de Vega nació en Madrid en 1562 y vivió durante los reinados de los Austrias Felipe II (1556-1598), Felipe III (1598-1621) y Felipe IV (1621-1665). La vida de este escritor transcurrió en una época histórica que presenció la decadencia política y económica del reino. En especial, la España de Felipe III fue víctima de la corrupción de los gobernantes y del creciente empobrecimiento de la sociedad causado, entre otras razones, por los brotes de la peste, los conflictos bélicos, la disminución de los recursos que provenían de América, el derroche de la corte, una aristocracia empeñada en mantener sus privilegios económicos, la escasa iniciativa industrial y la expulsión de los moriscos. Esta situación crítica propició un hondo pesimismo y una visión desengañada de la vida humana que se proyectó en la cultura española del Barroco. 




			Cuando nos acercamos al estudio del arte y de la literatura de siglo XVII, descubrimos actitudes diversas que manifiestan el escepticismo y la desorientación que definen al hombre del Seiscientos. Encontramos, por ejemplo, la idea de que el mundo es un juego de apariencias o un gran teatro donde cada persona debe representar un papel. Además, hallamos la creencia en las señales misteriosas, los sueños reveladores y los funestos presagios, como se refleja en El caballero de Olmedo. En esta obra también vemos enunciado (en boca del personaje de don Pedro, vv. 1225-1226) otro tema característico de la cultura española del Barroco: la defensa del libre albedrío o la libertad de elección frente al destino; idea que plasmará magistralmente Pedro Calderón de la Barca en su drama filosófico La vida es sueño (Cortés, 2014: 34-35). 




			Un motivo recurrente en el arte barroco será la conciencia de la temporalidad y el cambio que gobierna la vida y las cosas. Se tendrá muy presente que debemos evitar la vanagloria y recordar que todo, hasta los grandes imperios, sucumben al poder destructor del tiempo.  
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			La alegoría de la vanidad, del pintor Antonio de Pereda. © Eric Lessing - Album 




			 




			El tópico tempus fugit será recordado constantemente en pinturas y poemas, como los dos siguientes sonetos de Francisco de Quevedo donde el poeta personifica el poder destructor del tiempo, que reduce la vida humana a una suma de breves momentos que conducen al irremediable fin: 




			 




			«¡A de la vida!»... ¿Nadie me responde? 
¡Aquí de los antaños, que he vivido! 
La Fortuna mis tiempos ha mordido; 
las Horas mi locura las esconde. 
¡Que sin poder saber cómo ni adónde 
la salud y la edad se hayan huido! 
Falta la vida, asiste lo vivido, 
 y no hay calamidad que no me ronde.    




			 




			Ayer se fue; mañana no ha llegado; 
hoy se está yendo sin parar un punto; 
soy un fue y un será, y un es cansado.    




			 




			En el hoy y mañana y ayer, junto 
pañales y mortaja, y he quedado 
presentes sucesiones de difunto. 




			 




			¡Fue sueño ayer; mañana será tierra! 
¡Poco antes nada; y poco después humo! 
¡Y destino ambiciones, y presumo, 
apenas junto al cerco que me cierra!    




			 




			Breve combate de importuna guerra, 
en mi defensa, soy peligro sumo: 
y mientras con mis armas me consumo, 
menos me hospeda el cuerpo, que me entierra. 




			 




			Ya no es ayer; mañana no ha llegado; 
hoy pasa, y es, y fue, con movimiento 
que a la muerte me lleva despeñado.    




			 




			Azadas son la hora y el momento, 
que, a jornal de mi pena y mi cuidado, 
cavan en mi vivir mi monumento.  




			 




			               (Blecua, 1984: 187-188) 




			 




			La literatura del período también potenciará la invención, el ingenio y el artificio; y desembocará en la difusión de dos corrientes características. Por una parte está el «conceptismo», que condensa el significado de las palabras jugando con la paradoja, la ambigüedad y la dilogía, es decir, con los varios significados de los términos. Sin rechazar esta tendencia (que, en realidad, está en la base de todo el estilo barroco), por otra parte habrá poetas que valorarán la suntuosidad estilística, el empleo de cultismos, la acumulación de metáforas, hipérbatos y alusiones mitológicas; se trata del llamado «culteranismo», también denominado «gongorismo» porque esta corriente poética tendrá como máximo representante y maestro al poeta Luis de Góngora. 




			Debemos considerar que, en términos generales, la literatura del Barroco adaptará los géneros y temas del Renacimiento a su nueva cosmovisión. Frente al arte renacentista, que se caracterizaba por las formas equilibradas y sencillas, el artista barroco prestará atención a la complejidad y la expresión de contrastes. En el El caballero de Olmedo, Lope nos presentará una obra que combina elementos cómicos y trágicos y plantea el enfrentamiento entre la ilusión del amor y la muerte irremediable; oposición que se subraya en las últimas escenas, cuando, justo en el momento en que Inés acoge con felicidad el permiso paternal para casarse, el futuro esposo expira víctima de la envidia y los celos de su rival. 




			 




			2.  EL TEATRO DEL BARROCO 




			 




			En el contexto de crisis que vive la sociedad del Barroco, el teatro experimentará un gran desarrollo como elemento de evasión y distracción del pueblo, y será aprovechado por la monarquía absoluta y la Iglesia para transmitir sus valores ideológicos e intereses por medio de las obras dramáticas, que en aquel momento reciben el nombre común de «comedias». 




			A lo largo del siglo XVI los actores se profesionalizarán y agruparán en compañías de variado repertorio. Estas compañías dependerán de un «autor de comedias», que tiene la función de adaptar la pieza dramática comprada al escritor para representarla teniendo en cuenta el espacio escénico y la tipología o número de actores. 




			Además, hacia 1560 se fijaron los espacios teatrales populares en los llamados «corrales de comedias» o patios interiores de casas. Estos recintos cerrados permitieron el control de acceso y el pago de una entrada, la habilitación de un espacio dramático (con la elevación del escenario, que condujo a una mejor visibilidad y facilitó el juego de luces y decorados) y la posibilidad de convertir la representación en un verdadero espectáculo que combinaba diversas piezas dramáticas con la danza y la música.  




			El variado y numeroso público acudía al corral de comedias para participar en una fiesta que duraba unas tres o cuatro horas y que solía desarrollarse de la siguiente manera: se recitaba una «loa» a modo de prólogo o presentación para pedir silencio y atención; después se representaba el primer acto de la comedia; posteriormente, se escenificaba un breve entremés humorístico; a continuación venía el segundo acto y, antes del tercero, se solía representar un baile cantado o una «jácara» (que era un romance sobre personajes marginales de la sociedad); el final de la representación lo protagonizaba una «mojiganga» o baile de máscaras en el que el público podía participar. Cabe decir que el elemento musical también estaba presente en la propia comedia porque, en muchas ocasiones, el escritor componía breves piezas o echaba mano de composiciones populares (como en el caso de El caballero de Olmedo) para ser cantadas durante la escenificación de los actos. 




			 




			3.  LOPE DE VEGA Y LA «COMEDIA NUEVA»  




			 




			Lope de Vega vivió el pleno desarrollo del espectáculo dramático y participó enormemente en su consolidación. Propuso una fórmula teatral alejada de la preceptiva clásica renacentista y muy respetuosa con el gusto del público popular de su tiempo. Defendió sus innovaciones en una especie de epístola compuesta en 389 versos endecasílabos blancos o sin rima, que dirigió a la Academia madrileña. Esta obra se publicó en 1609 con el título Arte nuevo de hacer comedias en este tiempo (a la que remitiremos a partir del texto editado en el estudio de J. M. Rozas que hemos modernizado ligeramente). 




			Entre las varias ideas que propuso y que los dramaturgos del Barroco tuvieron en cuenta, cabe destacar las siguientes: 




			 


            

			I. Defendió la combinación de lo cómico con lo trágico en la configuración de la obra dramática para reflejar la pluralidad de la vida misma. Según la norma clásica, la tragedia tenía que ofrecer una obra protagonizada por personajes altos o nobles destinados a un final desafortunado; en cambio, la comedia debía plantear una peripecia más breve con personajes humildes y desenlace dichoso. 




			 




			Lo trágico y lo cómico mezclado, 
[...] 
harán grave una parte, otra ridícula, 
que aquesta variedad deleita mucho; 
buen ejemplo nos da la naturaleza, 
que por tal variedad tiene belleza. 




			 




			   (vv. 174-180: 73) 




			 




			II. Lope sostuvo que la representación se desarrollara en tres jornadas o actos. El primer acto debía plantear la situación y presentar a los personajes, el segundo tenía que ofrecer el desarrollo del conflicto y, solo hacia el final de la tercera jornada, para mantener el interés del público, se aconsejaba brindar el desenlace de la peripecia. 




			 




			El sujeto elegido, escriba en prosa 
y en tres actos de tiempo le reparta 
[...] 
pero la solución no la permita 
hasta que llegue a la postrera escena, 
porque, en sabiendo el vulgo el fin que tiene, 
vuelve el rostro a la puerta y las espaldas 
al que esperó tres horas cara a cara, 
que no hay más que saber que en lo que para. 




			 




			   (vv. 211-239: 99-100) 




			 




			III. La teoría dramática renacentista de corte clásico había defendido que se presentara en la pieza dramática una única historia o fábula (sin acciones secundarias) y que se desarrollara en el mismo lugar y en un margen temporal que no sobrepasara las veinticuatro horas. En cambio, Lope propuso cierta flexibilidad en la observación de las tres unidades (acción, tiempo y lugar) y consideró que, aunque debía proponerse un solo sujeto, éste podía contener una acción secundaria que complementara a la principal. 




			 




			Adviértase que sólo este sujeto 
tenga una acción, mirando que la fábula 
de ninguna manera sea episódica, 
[...] 
Pase en el menos tiempo que ser pueda, 
[...] 
Porque considerando que la cólera 
de un español sentado no se templa 
si no le representan en dos horas 
hasta el Final Juicio desde el Génesis, 
yo hallo que, si allí se ha de dar gusto, 
con lo que se consigue es lo más justo. 




			 




			   (vv. 181-210: 85-86) 




			 




			Como podemos leer en los últimos versos citados, Lope de Vega se apoyaba en la idea de que debía lograrse el aplauso del espectador y, por tanto, ofrecer al público aquello que le entretuviera e interesara. Y al concepto de buscar el «gusto» volvió el dramaturgo en la conclusión de su discurso: 




			 




			Sustento, en fin, lo que escribí, y conozco 
que, aunque fueran mejor de otra manera, 
no tuvieran el gusto que han tenido, 
porque a veces lo que es contra lo justo 
por la misma razón deleita el gusto.  




			 




			   (vv. 372-376: 193) 




			 




			IV. Otro aspecto que se tuvo en cuenta en el Arte  nuevo de hacer comedias fue el empleo de la polimetría, es decir, el uso de varios tipos de versos y estrofas en la configuración del diálogo dramático (desarrollado en unos 3000 versos), que debía adecuarse a la situación y caracterización de los personajes.  




			 




			Acomode los versos con prudencia 
a los sujetos de que va tratando; 
las décimas son buenas para quejas; 
el soneto está bien en los que aguardan; 
las relaciones piden los romances, 
aunque en octavas lucen por extremo; 
son los tercetos para cosas graves, 
y para las de amor, las redondillas; 




			 




			   (vv. 305-312: 121) 




			 




			V. Lope de Vega ofreció consejos sobre las figuras estilísticas que debían adornar el texto dramático (revisa el apartado Comentarios de texto de las Propuestas de trabajo): 




			 




			Las figuras retóricas importan, 
como repetición o anadiplosis, 
y en el principio de los mismos versos 
aquellas relaciones de la anáfora, 
las ironías y dubitaciones, 
apóstrofes también y exclamaciones.  




			 




			   (vv. 313-318: 133) 




			 




			Mencionó el interés del público por interpretar el doble sentido de los diálogos y, por tanto, aconsejó al escritor que supiera «engañar con la verdad» empleando el «hablar equívoco» (v. 319 y v. 323: 140). Aspecto que encontraremos en las escenas más cómicas de El caballero de Olmedo. 




			 




			VI. En cuanto a los temas de las comedias, Lope de Vega destacó el interés por los asuntos de honra y dignidad personal, «porque mueven con fuerza a toda gente», y por los que trataban «acciones virtuosas» (vv. 328-329: 140). En El caballero de Olmedo, veremos como el comportamiento infame es castigado duramente y la virtud ensalzada «en las lenguas de la fama» (v. 2705). 




			 




			VII. En su discurso, el Fénix sugirió unos personajes fundamentales, que aparecerán en las comedias según unos esquemas fijos de comportamiento y caracterización.  




			La «dama» será presentada como hermosa, de buena familia, honesta y requerida de amores por el «galán», que será descrito como noble, joven, valiente, apuesto, virtuoso y leal enamorado. Los personajes principales contarán con criados cómplices y, entre ellos, destacará el servidor del galán, el «gracioso», que deberá ser cobarde, chismoso, bravucón pero con ingenio. Además, es probable que aparezca la figura del «padre» o «viejo», que se encargará de vigilar el honor de la familia y, en ocasiones, el «poderoso» o «rey» como representante de la justicia divina en la sociedad.  




			 




			4. LA TRAGICOMEDIA EL CABALLERO DE OLMEDO, DE  LOPE DE VEGA 




			 




			El caballero de Olmedo fue escrita hacia 1620, en la etapa de madurez de la trayectoria del dramaturgo, pero no se publicaría hasta 1641. Se considera una de sus obras más significativas y ejemplifica la capacidad del creador para conjugar cultura popular, ambientación histórica, lirismo y composición dramática perfectamente trabada.  




			Lope subtituló su obra «tragicomedia» porque combinaba elementos cómicos y trágicos. En ella aparecen personajes nobles y poderosos (como el rey don Juan II y su valido) y marginales (como la alcahueta Fabia); hallamos expresiones populares y chanzas en boca del criado Tello, pero también el empleo de un estilo más elevado y retórico por parte de su señor o de doña Inés; las escenas divertidas (como el disfraz de estudiante pobre de Tello o el empleo del latín macarrónico por parte de Fabia) alternan con los episodios serios o graves (como la expresión de los celos del airado don Rodrigo y el cruel asesinato de don Alonso). 




			Además, es posible que el subtítulo que el autor empleó remitiera a una de las fuentes de la obra: la Tragicomedia de Calisto y Melibea. 




			 




			4.1. Fuentes de la obra 




			4.1.1. La obra de Fernando de Rojas 




			 




			Fernando de Rojas compuso la Comedia de Calisto  y Melibea en 16 actos a finales del siglo XV; poco después, amplió la obra a 21 actos y la tituló Tragicomedia de Calisto y Melibea. Se trata de una creación a medio camino del género dramático y la novela que presenta a un apuesto hidalgo, Calisto, enamorado de una bella dama, Melibea, que, gracias a la astucia de la alcahueta y hechicera Celestina, acabará cediendo a los requiebros del amor. Los dos enamorados vivirán un mes de intensa pasión hasta que un triste accidente (causado, indirectamente, por el resentimiento de dos prostitutas, Elicia y Areusa) acabe con la vida de Calisto. Esta muerte fortuita conducirá al suicidio de Melibea ante los ojos de su propio padre, Pleberio, que cerrará la obra con un planto. 




			En El caballero de Olmedo podemos apreciar las huellas de la creación de Rojas en algunos elementos de la trama (Calisto regala una cadena de oro a Celestina para recompensar sus servicios y don Alonso otra a Fabia; Sempronio es el criado cómplice de Calisto y Tello del caballero olmedano, etc.), pero, esencialmente, en la recreación de la figura de Fabia (bruja, vendedora de cosméticos, «remendadora» o «cosedora» de virgos, alcahueta), que colaborará en los amores de don Alonso y doña Inés. Parte de la crítica (véanse los textos de los apartados 4.3 y 4.4 de las Lecturas complementarias) considera que el pecado en el que cae el virtuoso caballero será el de acudir en ayuda de la hechicera y burlar la vigilancia del padre de Inés; de esta manera, su final trágico se entendería como el castigo que lo redime. En cambio, otros estudiosos han destacado la importancia del tema de la envidia y de los celos en la injusta muerte del joven noble y, por tanto, cabe prestar más atención al personaje de don Rodrigo, el amante rechazado que asesina a su rival (véase el texto del apartado 4.5 de las Lecturas complementarias). Desde esta perspectiva, se ha relacionado al antagonista con el personaje bíblico de Caín, que asesinó a su hermano Abel por envidia. 




			Las diferencias que podemos destacar entre las dos obras son que doña Inés ya ama a don Alonso cuando Fabia la va a visitar a su casa (además, cabe precisar que el amor del joven tiene como última intención el matrimonio), y que la relación que une a la pareja es casta y honesta; en cambio, Calisto y Melibea viven una pasión más carnal.  




			Felipe B. Pedraza ha llegado a decir que don Alonso, «enamorado correspondido y melancólico al presentir las amenazas de los envidiosos y desdeñados, es una idealización, una configuración simbólica de las preocupaciones y anhelos de su autor» (1998: XXX-XXXI). Sabemos que Lope de Vega protagonizó diversos y problemáticos episodios sentimentales que quiso plasmar en sus creaciones literarias. Varios de sus personajes (Gazul, Belardo, Fernando) son trasunto de su propia persona o de las mujeres que amó (recreándolas bajo diferentes seudónimos: su primera pasión juvenil, Elena Osorio, reaparecerá en sus obras como Zaida o Filis, y su último gran amor, Marta de Nevares, será Amarilis o Marcia Leonarda). No sería descabellado imaginar que Lope hubiera proyectado en la tragicomedia aspectos de su intensa relación con Marta de Nevares, de la que tuvo una hija mientras estaba casada con otro hombre, que protagonizó varios episodios de celos como el intento de rapto de la pequeña. 




			 




			4.1.2. La historia hecha leyenda 




			 




			El argumento de El caballero de Olmedo tiene, además, como motivo inspirador una cancioncilla popular que Lope debió de oír y que derivaba de un acontecimiento verídico. 




			 




			Esta noche le mataron 
al Caballero, 
a la gala de Medina, 
la flor de Olmedo. 




			 




			En el archivo de Simancas se recoge la noticia de que en 1521 un olmedano mató a Juan de Vivero, regidor de Olmedo y caballero de Santiago, cuando regresaba de Medina del Campo. La historia se enriqueció con elementos legendarios y se difundió ampliamente (por escrito y oralmente) en versiones de un romance compuesto al calor de los sucesos y, también, en derivaciones de un primer baile teatral conocido como el Baile del Caballero, perdido, que pudo tener como fuente principal el citado romance. Esta pieza para danzar contenía el breve cantar citado arriba y pudo inspirar la composición de la tragicomedia lopesca, que proyecta una historia teñida de presagios que conducen al inevitable fin que anuncia la seguidilla (véase el primer texto del apartado 4.1 de las Lecturas complementarias), que entona el labriego que aparece en el acto tercero. Precisamente, esta copla aparece adaptada en tres piezas más de Lope de Vega. 




			La leyenda seguirá interesando y circulará en canciones, poemas, entremeses y también en alguna pieza jocosa, como la comedia burlesca de Francisco Antonio de Monteser, que se representó ante el monarca Felipe IV y siguió escenificándose en varias ocasiones a lo largo de la segunda mitad del siglo XVII.  




			Conservamos una versión posterior del Baile del Caballero que da pistas sobre la historia que el pueblo cantaría en la época en que Lope compuso su tragicomedia. La pieza, de 83 versos, menciona la fiesta de Medina (y alude a la «octava», que son los ocho días que la Iglesia dedica a una festividad), donde Alonso muestra su destreza y valor ante su amada, que, en este caso, se llama Elvira Pacheco. La composición finaliza con las tristes palabras de la dama lamentando la muerte de su enamorado a manos de «seis envidiosos». 




			 




			A jugar cañas un lunes 
de la octava de San Pedro, 
muy galán parte a Medina, 
El caballero de Olmedo. 
Allá le llevan cuidados 
de adorar los ojos bellos 
de doña Elvira, por quien 
los del amor fueron ciegos. 
Su escudero le acompaña, 
tercero de sus secretos, 
secretario de sus gustos 
y archivo de sus deseos. 
[...] 




			 




			Acabadas son las fiestas; 
todas las hermosas damas 
al caballero de Olmedo 
dan bendiciones y gracias. 
Media noche era por filo; 
los gallos cantando estaban, 
cuando sale de una reja 
porque no le hallase el alba, 
y en el camino de Olmedo 
seis envidiosos le aguardan, 
salen de un bosque embozados, 
y atraviésanle una lanza.   




			 




			Vuelve el escudero triste, 
lleno de mortales ansias, 
a Medina con la nueva 
y así le dice a su dama: 




			 




			Esta noche le mataron 
al Caballero, 
a la gala de Medina, 
la flor de Olmedo. 




			 




			Ella, que la nueva escucha 
de pechos en la ventana, 
dice al escudero triste 
llorando, aquestas palabras: 




			 




			¡Ay don Alonso, mi noble señor, 
caro os ha costado el tenerme amor! 




			 




			          (Juliá Martínez, 1944: 211-213) 




			 




			4.1.3. La filosofía neoplatónica, la corriente petrarquista y la lírica cancioneril 




			 




			Además de las referencias citadas —la obra de Rojas, el baile y la canción tradicional—, debemos tener en cuenta que la tragicomedia de Lope refleja la influencia de la filosofía neoplatónica y la corriente poética petrarquista en la concepción del amor y el empleo de diversos motivos (la belleza idealizada de la dama, el amor como inevitable sufrimiento, el empleo de alusiones mitológicas para ensalzar los sentimientos, etc.). Junto a estas influencias, destaca la herencia de la poesía culta bajomedieval. En la obra hallamos expresiones, conceptos y comportamientos característicos de la tradición cortesana (el enamorado que se siente morir cuando se aleja del objeto de su amor; el galanteo y las señales de correspondencia, como la cinta verde o la banda que Inés da a Alonso para que la luzca en su vestimenta). Parte de la crítica considera que el recuerdo de la lírica cortés respondería a la ambientación de la historia situada en el reinado de don Juan II (1405-1454). 




			 




			4.2. Personajes 




			 




			Los personajes que aparecen en la pieza de Lope remiten a los propios de las comedias del momento. 




			En primer lugar, contamos con un galán, don Alonso Manrique, que tiene como confidente a un criado fanfarrón, apocado y divertido, el gracioso Tello, que, al final de la obra, actúa como leal y digno servidor de su estimado señor. 




			Como es de esperar en una comedia barroca, el galán está enamorado de una bella y gentil dama, doña Inés, que cuenta sus inquietudes a su hermana doña Leonor y, además, tiene a Ana como criada servicial. Inés se caracteriza por ser una joven inteligente que corresponde activamente a los sentimientos de Alonso. Es descrita siguiendo los patrones de la poesía petrarquista: larga cabellera rizada (v. 79), mirada ardiente (v. 516), mejillas sonrosadas como corales (v. 99), labios como hojas de rosa (v. 1067), dientes como perlas (v. 102), manos blancas como la nieve (v. 92) o delicadas como el cristal (v. 628). 
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