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La Fundación Siglo de Oro y la Universidad Internacional de la Rioja (UNIR), en el marco 
habitual de su producción teatral y en línea con el trabajo de difusión de los textos del Siglo de Oro 
que llevan desarrollando conjuntamente desde hace más cuatro años, y dentro de los homenajes a 
Miguel de Cervantes Saavedra por el cuatrocientos aniversario de su muerte, crean una nueva 
estructura, Producciones Teatrales del Siglo de Oro, con el objeto de llevar a escena la obra El 

rufián dichoso.

Para ello, la Fundación Siglo de Oro y UNIR siguiendo protocolos habituales de investigación, 
organizaron un taller de investigación previo al proceso de ensayos y que sentó las bases de la 
consiguiente puesta en escena.

Este texto, incluido dentro de las ocho comedias del autor, supone un proyecto de gran importancia 
e interés para Producciones Teatrales del Siglo de Oro. En este IV centenario y en el contexto 
de los actos conmemorativos promovidos por instituciones y organismos públicos y privados, la 
relevancia de un proyecto que recupere la obra teatral de Cervantes y que ponga en escena un texto 
de la calidad e interés de El rufián dichoso es innegable.

De esta manera, Producciones Teatrales del Siglo de Oro, contribuye a través de este proyecto 
a destacar la figura de Miguel de Cervantes y en especial su aportación al mundo de las letras y la 
cultura española.

Descripción del proyecto



Sobre el autor
Miguel de Cervantes Saavedra

Considerado como la máxima figura de 
la literatura española (Alcalá de Henares, 
29 de septiembre de 1547-Madrid, 22 de 
abril de 1616) fue un soldado, novelista, 
poeta y dramaturgo español, conocido 
con el sobrenombre de «Príncipe de los 
Ingenios».

Si bien es conocido mundialmente por su Don Quijote de la Mancha, que es considerada 
por muchos como la primera novela moderna y una de las mejores obras de la literatura 
universal, Cervantes escribió un gran número de piezas dramatúrgicas y teatrales, entre 
ellas El rufián dichoso. Su obra teatral se caracteriza por una concepción clásica en sus 
inicios, que con el paso del tiempo y la aparición de otras corrientes teatrales como el Arte 

nuevo de hacer comedia, fue evolucionando hacia un estilo más dinámico y rompedor.

El rufián dichoso se incluye dentro de la prolífica obra dramatúrgica completa de 
Cervantes, si bien de todos los trabajos que el autor firmó, sólo se conserva una parte. 



El rufián dichoso es una de las ocho comedias 
firmadas por Miguel de Cervantes. Siendo una de las 
más valoradas, se trata de su única “comedia de 
santos”. Escrita entre 1605 y 1615,  esta obra 
perteneciente a la última etapa de la obra de 
Cervantes posee numerosos elementos picarescos, 
jácaras e incluso personajes alegóricos que 
dinamizan la trama. 

Las comedias de santos, entre la que esta obra 
destaca como uno de sus mayores exponentes, 
surgieron como un género de gran éxito a lo largo del 
siglo XVII y XVIII. Las comedias de santos narraban 
la vida de un santo real o una leyenda con la 
intención de dar un ejemplo moral. En muchas 
ocasiones eran encargadas por los ayuntamientos, 
cofradías o nobles devotos. 

A través de El rufián dichoso, Cervantes reflexiona 
acerca de la evolución de su obra dramatúrgica ante 
el éxito que la nueva fórmula teatral encabezada por 
Lope de Vega había conseguido en ese tiempo.

El rufián dichoso cuenta la historia de la conversión 
de un hombre perteneciente al hampa sevillana, 
Cristóbal de Lugo, criado del inquisidor Tello de 
Sandoval y su mujer María de Sandoval. Bajo la 
protección de sus amos, Lugo tiene libertad para 
actuar a su antojo en los escalones más bajos de la 
sociedad hispalense, sin muestras de 
arrepentimiento. 

Tras un terrible suceso que obligará a Lugo a 
escapar de su vida en los bajos fondos sevillanos, 
éste aparece convertido en Fray Cristóbal de la Cruz, 
quien junto a su fiel amigo Lagartija, ahora Fray 
Antonio, busca una vida de redención en un 
convento en México.

Sobre la obra Argumento



Hasta donde hemos podido averiguar, no existen registros en España de ninguna puesta en escena de El 

rufián dichoso de Miguel de Cervantes previa a la actual de Fundación Siglo de Oro. Los motivos, de cuya 
referencia no existe registro alguno, se pierden en el tiempo, pero no cuesta intuir el porqué. La pieza se 
enmarca dentro del género conocido como comedia de santos, obras en las que se retrataba la vida de 
un santo desde el abandono de una vida más o menos disoluta, en algunos casos criminal -la función que 
nos ocupa, sin ir más lejos-, hasta la consecución de la santidad. Sin entrar a otras valoraciones, es obvio 
que este tipo de estructura dramática, aun sin desbastar, funciona. El protagonista empieza en un lugar y 
acaba en otro bien distinto, un devenir dramático de libro que bien puede sostener la historia y el interés 
del público sin mayor problema. Sin embargo, y en lo que a El rufián dichoso concierne, sí se nos 
presentaron algunas dificultades que, en última instancia, dieron forma a nuestra propuesta de versión.  

Cabe imaginar que si alguna compañía a lo largo de los siglos valoró poner en pie esta obra, se encontró 
con los mismos escollos que nosotros. Evidentemente, la calidad literaria de un texto cervantino queda 
fuera de cualquier duda, pero, y no deja de ser mi opinión, el núcleo a desbrozar para empezar a trabajar 
quizá se halle en la famosa frustración que sentía Cervantes ante la fría acogida de su teatro. Bien es 
sabido que las compañías de la época no le compraban sus obras porque, a juicio de éstas, carecían de 
acción. Aportaban las obras contundentemente un inestimable valor reflexivo, por supuesto, pero este 
chocaba de frente con la eléctrica actividad, para desgracia de Cervantes, de las piezas de Lope de 
Vega. En 1615, un año antes de fallecer, Cervantes admite su malogro teatral en el prólogo de Ocho 

comedias y ocho entremeses nuevos nunca representados.  No sin resignación, en este escrito, se hace 
testigo a su pesar de que los gustos del público han cambiado. Es justo en esa edición recopilatoria donde 
encontramos El rufián dichoso, particular pieza: es la única del autor que puede definirse como una de 
aquellas comedias de santos que antes definimos. Imagino que esta peculiaridad se debió en gran parte 
a la búsqueda del favor del público por parte de Cervantes, si este tipo de propuestas tenían 
predicamento entre la audiencia teatral, como así parece, lógico es pensar que alguien que buscaba sin 
descanso su calor, tratara de darles lo que pedían. Pero este favor parece que no tuvo progreso y de ahí 
podemos colegir que no se haya extendido más en el género.

EL RUFIÁN DICHOSO HOY 



Bueno, digamos que la ausencia de representaciones a través de los siglos de esta función, como poco, 
señalaba un problema. Aun así, nadie puede negar la originalidad que, una vez más, despliega Miguel de 
Cervantes en la construcción de su historia. A saber: una comedia de capa y espada se transforma en un 
retrato intimista de un hombre que lucha contra su pasado sirviéndose de su denuedo por salvar el alma 
de una mujer. Francamente, jamás he visto un argumento ni lejanamente parecido en otra obra el Siglo de 
Oro o, ya puestos, en la literatura universal. Ilumina rincones nuevos, propone elipsis aparentemente 
imposibles y que sólo Cervantes es capaz de llevar a buen fin. Pero si esto es así, ¿cuál es la razón de que 
se haya puesto tan poco sobre un escenario?, y más allá, ¿dónde encontramos la mayor dificultad para 
trasladar la forma dramática que propone Cervantes en El rufián dichoso a un público del siglo XXI? Sin 
temor a equivocarme lo afirmo: en el acto I. 

Cuando empezamos a improvisar con actores estas primeras escenas, algo evidente saltó a la vista: el 
autor proponía situaciones de las que inmediatamente renegaba. Ejemplo (hay otros más, pero este es 
revelador): el alguacil -némesis del héroe Cristóbal de Lugo- secuestra y azota a uno de los amigos de 
Cristóbal, nuestro rufián, Cristóbal se presenta en el lugar y... todo se resuelve con buenas palabras. Es 
decir, dibuja una olla a presión, inmejorable situación dramática, y la deja escapar con formas y decoro. 
Los motivos para que el Cervantes dramaturgo haya hecho esto pueden ser varios, leyendo al respecto 
deduzco que tuvo que ver posiblemente con un encontronazo con la santa Inquisición. No se sabe con 
certeza, pero no hubiera sido extraño que así fuera puesto que hubo fehacientes enfrentamientos entre el 
escritor y tal institución. Ninguno de ellos revistió gravedad alguna, pero sí fueron notorias en España y 
Portugal las desavenencias a cuenta de determinados pasajes del Quijote. Intuyo que Cervantes esquivó 
problemas ante la posibilidad real como dramaturgo de dotar de impiedad a un futuro santo o a un alguacil 
inquisitorial. Es decir, si un personaje apunta a obrar mal, se corrige por voluntad propia o por las 
circunstancias que le rodean. Algo de difícil justificación cuando tenemos que plantear el viaje que va a 
emprender un rufián. Es decir, para alguien poder convertirse en virtuoso, como narra la obra, primero ha 
de carecer de esa virtud, y esto es algo que no se encuentra fácilmente en la primera jornada, a excepción 
de las referencias que hacen terceras personas de las andanzas de Cristóbal. Sin embargo, las acciones 
de Cristóbal de Lugo, y si seguimos la máxima interpretativa de que un personaje es lo que un personaje 
hace, son las de un hombre santo casi desde el inicio de la función. Esto devino en el mayor escollo a 
resolver.

Por fortuna, cuando uno cuenta con un texto de Miguel de Cervantes la gramática es tan rica, la estructura 
tan precisa, que el versionador sólo tiene que imaginar cómo puede recibir la historia un espectador de 
hoy en día. Lo demás es ponerse manos a la obra. Y esta ocasión no fue una excepción, costó en un 
principio detectar el problema, pero una vez averiguado -y este se situaba naturalmente en la jornada 
primera- las piezas empezaron a encajar. Situamos un vínculo emocional con el espectador a través del 
personaje de Lagartija, un tahúr de medio pelo de la Sevilla hampesca que, fiel a su amigo hasta el final, 
nos serviría de ojos prosaicos para descifrar una historia cuyas estrías más afiladas lindan con lo teológico 
y filosófico. Lagartija nos lleva de la mano a través de la peripecia de su amigo Cristóbal, y es su 
humanidad, y su, por qué no decirlo, sanchopancismo, los que decodifican las pasiones que laten en los 
distintos personajes. Podemos entender el viaje de Cristóbal porque nos lo relata humildemente su amigo 
Lagartija. Asimismo,  



se apuntaló también la relación paterno-filial entre el mismo Cristóbal y sus padres adoptivos Tello y María 
de Sandoval, esta última no aparece en el texto original, pero su presencia nos fue necesaria para dilatar aún 
más la dicotomía entre un rufián (un delincuente) y el corazón bondadoso que éste albergaba para llegar a 
convertirse en santo. Tello es riguroso, María le otorga la ternura que más tarde ejerce. Le dimos más 
espacio al enfrentamiento entre el alguacil y Cristóbal, una historia de rencores puros que, finalmente, 
derivan en el acontecimiento que provoca la huida de Cristóbal y primer paso, paradójico si se quiere, para 
su santidad. Además de otros detalles que hubo que manejar, claro está, centramos la carga dramática en 
la peculiarísima escena entre Ana de Treviño y el Padre Cruz (antes Cristóbal). La fina cuerda que en la 
función vibra entre un delincuente y un santo se sitúa sin duda en esta escena: salvar el alma de una mujer 
supone la salvación, su pérdida supone la condena. Me emociona pensar en esta escena, es de un corte 
completamente contemporáneo. Esto es tener a  Cervantes. Él, el más contemporáneo de todos nosotros.

Supimos desde el principio que hacer una propuesta museística, si se me permite, no hubiera servido en 
modo alguno ni a la puesta en escena ni al espectador.  Tuvimos que asumir riesgos, que no fueron tantos 
porque nos sostenía un coloso de las letras. Abriendo la historia de nuestro rufián hoy, hemos recuperado 
un texto inédito de nuestro pasado. Aquí está nuestra propuesta.

            

Jose Padilla



“QUIEN VIVE BIEN MUERE BIEN; 
QUIEN MAL VIVE, MUERE MAL”

Recomiendo fervientemente al lector, tal y como el equipo artístico y el elenco, de esta puesta en 
escena han hecho,  informarse, pues claramente lo merecen el autor y su obra, del contexto 
histórico, creativo y vital del autor, cuando El rufián dichoso fue escrito por Miguel de Cervantes 
Saavedra.

Esto facilitará una mayor capacidad crítica por su parte, al cabo de la adaptación final y su 
montaje y también un mayor espacio en este artículo para que me pueda permitir tratar otras 
cuestiones que considero más propias de mi labor, sin la injerencia en el espacio erudito, para el 
cuál ya existen referentes bibliográficos desarrollados por profesionales mucho más expertos en 
este campo.

El mayor esfuerzo necesario, o así lo entendemos nosotros, como interpretes de las propuestas 
textuales de los autores del Siglo de Oro se centra en la identificación de aquellos aspectos o 
pistas impresas por el propio autor, ya tengan éstas un carácter narrativo, temático, poético o 
formal y que junto a la consideración de los aspectos contextuales del poeta y su época, nos 
permiten construir los canales de conexión entre estas dramaturgias y el espectador de nuestro 
tiempo.

En el caso de El rufián dichoso la primera cuestión que abordamos, al mismo tiempo que 
desarrollábamos un taller de investigación en el que varios actores, directores y dramaturgos, 
trabajábamos al servicio de la adaptación del texto original, se centró en tratar de entender las 
razones por las cuales Cervantes había escogido un género como el de las comedias de santos 
y, al mismo tiempo, había elegido para su obra la singular y extrema personalidad de su 
protagonista, de cuya muerte solo distaban alrededor de 60 años cuando ésta obra fue escrita.

Existen, por supuesto, otras líneas temáticas menores que no carecen de relevancia en si mismas 
sino que están supeditadas y al servicio de una trasversal mayor y que aparecen tanto en el texto 
original como en nuestra adaptación. 

La finitud inherente a la existencia, el planteamiento cortoplacista del ser humano como 
consecuencia de dicha caducidad, representado, a su vez, por la necesidad inherente de 
justificar nuestro hollar en este mundo construyendo y apropiándonos del mito, la voluntad de 
transcendencia, también como forma de respuesta racional al vacío y agonía propios de lo 
aleatorio y arbitrario del vivir,  la fe como respuesta válida para algunos e inválida para otros, son 
algunos de los subtemas que estructuran y dan cuerpo al corpus principal temático y que a su 
vez se relaciona con lo anteriormente expuesto relativo al momento histórico: el libre albedrío.

Definimos por tanto y tratamos de plasmar en nuestra adaptación y propuesta escénica aquello 
que más nos ha inspirado en esta obra y que es la manifiesta posibilidad del ser humano de 
decidir y construir su manera de relacionarse con su tiempo, con aquello inmerso en el mismo, 
con todo aquello que le rodea y con su innegable posibilidad de elección al cabo de la huella que 
decidirá dejar en su transito por este mundo y, finalmente, con lo que, según el autor Miguel de 
Cervantes Saavedra, terminara de confrontarle en el momento de su muerte: 

“QUIEN VIVE BIEN MUERE BIEN; QUIEN MAL VIVE, MUERE MAL”.

Rodrigo Arribas Fontela



Las comedias de santos eran, cuando Cervantes escribió el texto, uno de los géneros más 
apreciados por el público de su tiempo. Tanto la temática, como las posibilidades de 
representación en las que se incluían todos los recursos técnicos de la época, abundaban en la 
espectacularidad de las puestas en escena, aspecto éste muy celebrado por la audiencia de los 
corrales.

No resulta complicado, por tanto, imaginar que el autor, arrastrado por la corriente lopista de la 
época y queriendo ser reconocido en el mundo teatral, hiciese su apuesta para entrar en el 
parnaso de los corrales madrileños, sirviéndose, no solo de un “tipo” teatral de moda en su 
tiempo, sino renunciando a aquellas preceptivas aristotélicas en la construcción de los textos 
teatrales que tan profusamente había defendido en ocasiones anteriores. 

En el caso de éste aspecto concreto, el autor se permitirá incluir una escena entre la primera y la 
segunda jornada de la obra, justificando a través de dos personajes alegóricos, Comedia y 
Curiosidad, su cambio de actitud como dramaturgo para la ruptura necesaria de las unidades de 
acción, tiempo y lugar, y al servicio de su propio texto.

Tanto nuestra voluntad de respetar esta declaración de intenciones, como el importante juego 
meta-teatral que propiciaba, nos impulsaron a conservar dicha escena, al servicio de la 
caracterización de dos personajes transversales en nuestra propuesta: Tello de Sandoval y María 
de Sandoval, su esposa, que a su vez , en la puesta en escena representan dos formas opuestas 
pero complementarias de entender el mundo a su alrededor.  

Igualmente, nos llamó poderosamente la atención, que el autor eligiera como personaje 
protagónico a Cristóbal o Lugo o Fray Cristóbal de la Cruz, distintos nombres éstos con los que 
es reconocido en la pieza y cuyas referencias biográficas, recogidas en mayor medida en los 
recopilatorios de la época sobre la vida de los santos, nos hablan en primer término de un “enfant 
terrible” , personaje representativo del hampa sevillana y toledana, con varios requerimientos de 
distintos alguaciles que cubrían un amplio espectro de delitos incluyendo el hurto, el robo, la 
asociación con delincuentes y el delito de sangre.

Siendo aún niño y a través de la identificación de las muy especiales cualidades intelectuales de 
Lugo , Tello de Sandoval, inquisidor en Sevilla y Toledo, y tras el acuerdo con el padre natural del 
mismo, tabernero de profesión, terminaría acogiéndole bajo su auspicio. Será únicamente esta 
peculiar relación con su protector la que le exonerará de cumplir con la justica en relación con 
todos los desmanes cometidos.

No queda igualmente claro en estos relatos biográficos el motivo, ya fuera éste ocasional, 
traumático, ya fuera una concatenación de diferentes acontecimientos, lo que impelería a Lugo a 
trazar un nuevo rumbo en su vida y que le llevaría a ordenarse sacerdote en Toledo y a viajar a La 
Nueva España-México con su protector Tello de Sandoval, en ese momento miembro ya del 
Consejo de las Indias, donde moriría, tras una segunda vida ejemplar y al servicio de la  Orden 
de los Dominicos,  señalado ya por todo su entorno para su posterior santificación por los 
diferentes acontecimientos milagrosos o antinaturales acecidos en relación con su persona.  

Este concreto, relacionado con la peculiar vida de este personaje histórico y la elección del 
mismo por Cervantes, fue sin duda uno de los motores que nos conectaron con las líneas 
temáticas de la obra, a priori bastante soterradas en el original y, en nuestra libre interpretación 
de este particular tratando de encontrar el “para qué” del autor a la hora de escribir este texto, 
más allá de su necesidad de ganarse un lugar en el panorama teatral de su tiempo.

Consideramos en ese momento y en primer lugar la propia vida del autor, una amalgama de 
acontecimientos límites en sus diferentes fracasadas tentativas  profesionales, artísticas y 
amorosas y que en sus dispares y, a veces incluso, disparatadas apuestas, imprimieron en su 
aspecto exterior e interior un mapa de cicatrices, transformándole, a los ojos de los que le 
rodeaban, en una forma de paria de cuya categorización le fue imposible huir en vida , 
convirtiéndose en una de sus mayor aspiraciones y constantes solicitudes a sus pocos valedores, 
el viaje, con cargo público incluido, a los nuevos territorios de la corona española al otro lado del 
océano.

Estas circunstancias en la vida del poeta junto con el entendimiento de la posibilidad que le 
hubiera otorgado ser reconocido de manera distinta y alejada del prejuicio en un nuevo entorno, 
a nuestros ojos, le conectaron de manera indisoluble con su protagonista proyectando en el 
mismo, o así lo hemos querido entender nosotros, su mayor aspiración de desligarse de un 
pasado y construir una nueva vida. 

Apareció, por tanto, conforme a este razonamiento, el extremo de una cuerda  atada a la madeja 
de una línea temática que ha resultado fundamental en nuestra puesta en escena,  y que nos 
conectaba con el espíritu de aquello que determinamos como voluntad primera del autor en su 
interés de contar al espectador algo con esta historia.

Este principio fue refrendado cuando aportamos a este axioma otro elemento de consideración 
basado en el momento histórico en el que el dramaturgo escribió su texto: la Reforma y la 
Contrarreforma.

Por una parte, ya denotamos que el poeta en su texto había suavizado o rebajado el retrato de 
Lugo, desconectándolo de la verdad biográfica y haciendo con el mismo una construcción de 
carácter algo menos violenta al servicio de sus propios intereses narrativos.

Concluimos que al tratarse de una comedia de santos, en el momento histórico anteriormente 
referido e interesado en que el texto fuera representado sin encontrarse con algún posible 
escollo, ya fuera de gusto o de censura posible por las autoridades eclesiásticas, prefirió plantear 
el camino hacia la santidad de Cristóbal desde un origen algo menos sumergido en el lumpen, 
punto de partida real desde donde el personaje histórico empezó su camino hacia la redención.
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La finitud inherente a la existencia, el planteamiento cortoplacista del ser humano como 
consecuencia de dicha caducidad, representado, a su vez, por la necesidad inherente de 
justificar nuestro hollar en este mundo construyendo y apropiándonos del mito, la voluntad de 
transcendencia, también como forma de respuesta racional al vacío y agonía propios de lo 
aleatorio y arbitrario del vivir,  la fe como respuesta válida para algunos e inválida para otros, son 
algunos de los subtemas que estructuran y dan cuerpo al corpus principal temático y que a su 
vez se relaciona con lo anteriormente expuesto relativo al momento histórico: el libre albedrío.

Definimos por tanto y tratamos de plasmar en nuestra adaptación y propuesta escénica aquello 
que más nos ha inspirado en esta obra y que es la manifiesta posibilidad del ser humano de 
decidir y construir su manera de relacionarse con su tiempo, con aquello inmerso en el mismo, 
con todo aquello que le rodea y con su innegable posibilidad de elección al cabo de la huella que 
decidirá dejar en su transito por este mundo y, finalmente, con lo que, según el autor Miguel de 
Cervantes Saavedra, terminara de confrontarle en el momento de su muerte: 

“QUIEN VIVE BIEN MUERE BIEN; QUIEN MAL VIVE, MUERE MAL”.

Rodrigo Arribas Fontela



Integrantes

Bueno, digamos que la ausencia de representaciones a través de los siglos de esta función, como poco, 
señalaba un problema. Aun así, nadie puede negar la originalidad que, una vez más, despliega Miguel de 
Cervantes en la construcción de su historia. A saber: una comedia de capa y espada se transforma en un 
retrato intimista de un hombre que lucha contra su pasado sirviéndose de su denuedo por salvar el alma 
de una mujer. Francamente, jamás he visto un argumento ni lejanamente parecido en otra obra el Siglo de 
Oro o, ya puestos, en la literatura universal. Ilumina rincones nuevos, propone elipsis aparentemente 
imposibles y que sólo Cervantes es capaz de llevar a buen fin. Pero si esto es así, ¿cuál es la razón de que 
se haya puesto tan poco sobre un escenario?, y más allá, ¿dónde encontramos la mayor dificultad para 
trasladar la forma dramática que propone Cervantes en El rufián dichoso a un público del siglo XXI? Sin 
temor a equivocarme lo afirmo: en el acto I. 

Cuando empezamos a improvisar con actores estas primeras escenas, algo evidente saltó a la vista: el 
autor proponía situaciones de las que inmediatamente renegaba. Ejemplo (hay otros más, pero este es 
revelador): el alguacil -némesis del héroe Cristóbal de Lugo- secuestra y azota a uno de los amigos de 
Cristóbal, nuestro rufián, Cristóbal se presenta en el lugar y... todo se resuelve con buenas palabras. Es 
decir, dibuja una olla a presión, inmejorable situación dramática, y la deja escapar con formas y decoro. 
Los motivos para que el Cervantes dramaturgo haya hecho esto pueden ser varios, leyendo al respecto 
deduzco que tuvo que ver posiblemente con un encontronazo con la santa Inquisición. No se sabe con 
certeza, pero no hubiera sido extraño que así fuera puesto que hubo fehacientes enfrentamientos entre el 
escritor y tal institución. Ninguno de ellos revistió gravedad alguna, pero sí fueron notorias en España y 
Portugal las desavenencias a cuenta de determinados pasajes del Quijote. Intuyo que Cervantes esquivó 
problemas ante la posibilidad real como dramaturgo de dotar de impiedad a un futuro santo o a un alguacil 
inquisitorial. Es decir, si un personaje apunta a obrar mal, se corrige por voluntad propia o por las 
circunstancias que le rodean. Algo de difícil justificación cuando tenemos que plantear el viaje que va a 
emprender un rufián. Es decir, para alguien poder convertirse en virtuoso, como narra la obra, primero ha 
de carecer de esa virtud, y esto es algo que no se encuentra fácilmente en la primera jornada, a excepción 
de las referencias que hacen terceras personas de las andanzas de Cristóbal. Sin embargo, las acciones 
de Cristóbal de Lugo, y si seguimos la máxima interpretativa de que un personaje es lo que un personaje 
hace, son las de un hombre santo casi desde el inicio de la función. Esto devino en el mayor escollo a 
resolver.

Por fortuna, cuando uno cuenta con un texto de Miguel de Cervantes la gramática es tan rica, la estructura 
tan precisa, que el versionador sólo tiene que imaginar cómo puede recibir la historia un espectador de 
hoy en día. Lo demás es ponerse manos a la obra. Y esta ocasión no fue una excepción, costó en un 
principio detectar el problema, pero una vez averiguado -y este se situaba naturalmente en la jornada 
primera- las piezas empezaron a encajar. Situamos un vínculo emocional con el espectador a través del 
personaje de Lagartija, un tahúr de medio pelo de la Sevilla hampesca que, fiel a su amigo hasta el final, 
nos serviría de ojos prosaicos para descifrar una historia cuyas estrías más afiladas lindan con lo teológico 
y filosófico. Lagartija nos lleva de la mano a través de la peripecia de su amigo Cristóbal, y es su 
humanidad, y su, por qué no decirlo, sanchopancismo, los que decodifican las pasiones que laten en los 
distintos personajes. Podemos entender el viaje de Cristóbal porque nos lo relata humildemente su amigo 
Lagartija. Asimismo,  
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se apuntaló también la relación paterno-filial entre el mismo Cristóbal y sus padres adoptivos Tello y María 
de Sandoval, esta última no aparece en el texto original, pero su presencia nos fue necesaria para dilatar aún 
más la dicotomía entre un rufián (un delincuente) y el corazón bondadoso que éste albergaba para llegar a 
convertirse en santo. Tello es riguroso, María le otorga la ternura que más tarde ejerce. Le dimos más 
espacio al enfrentamiento entre el alguacil y Cristóbal, una historia de rencores puros que, finalmente, 
derivan en el acontecimiento que provoca la huida de Cristóbal y primer paso, paradójico si se quiere, para 
su santidad. Además de otros detalles que hubo que manejar, claro está, centramos la carga dramática en 
la peculiarísima escena entre Ana de Treviño y el Padre Cruz (antes Cristóbal). La fina cuerda que en la 
función vibra entre un delincuente y un santo se sitúa sin duda en esta escena: salvar el alma de una mujer 
supone la salvación, su pérdida supone la condena. Me emociona pensar en esta escena, es de un corte 
completamente contemporáneo. Esto es tener a  Cervantes. Él, el más contemporáneo de todos nosotros.

Supimos desde el principio que hacer una propuesta museística, si se me permite, no hubiera servido en 
modo alguno ni a la puesta en escena ni al espectador.  Tuvimos que asumir riesgos, que no fueron tantos 
porque nos sostenía un coloso de las letras. Abriendo la historia de nuestro rufián hoy, hemos recuperado 
un texto inédito de nuestro pasado. Aquí está nuestra propuesta.

            

La Universidad Internacional de la Rioja, y 
dentro de ella, la Fundación UNIR, 
desarrolla sus actividades en el campo de la 
educación y la cultura, defendiendo los 
valores éticos de la cultura europea y 
propiciando la excelencia educativa. 
Organiza eventos teatrales (Festival de 
Teatro UNIR Alumni), eventos de carácter 
cultural y educativo como TEDx, y congresos 
formativos como CITES (Congreso 
Internacional de Tecnologías Emergentes y 
Sociedad).

UNIR
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Fundación Siglo de Oro
Enraizada en los orígenes de la compañía 
RAKATÁ, con la que comparte fundadores, 
filosofía y componentes, actores, directores, 
diseñadores, compositores, pedagogos, 
técnicos… la Fundación Siglo de Oro se ha 
convertido en una plataforma de creación e 
intercambio de conocimientos, y una referencia 
en el marco del teatro clásico. Desde 2006, ha 
llevado a escena grandes obras de autores del 
Siglo de Oro, obteniendo reconocimiento 
internacional.

Entre sus varios hitos, la Fundación Siglo de Oro 
destaca por ser la primera compañía que 
representó a un autor de habla no inglesa en el 
Shakespeare’s Globe Theatre, con la puesta en 
escena de El castigo sin venganza. 

Del mismo modo, a través de su participación 
en las Olimpiadas Culturales de Londres, y de 
las múltiples giras internacionales llevadas a 
cabo, la Fundación Siglo de Oro refuerza su 
papel internacional de dar a conocer el teatro 
Clásico.

La producción y exhibición de espectáculos 
llevada a cabo por la Fundación Siglo de Oro 
tiene como uno de sus objetivos principales la 
difusión de los textos del Siglo de Oro. 

Esta se complementa con los trabajos 
desarrollados en el ámbito educacional y 
formativo, dentro de los que se incluyen las 
campañas escolares para la creación de futuras 
audiencias, así como la formación continua de 
los profesionales que participan en las 
producciones.

Desde la Fundación Siglo de Oro, existe la 
convicción de que la supervivencia de los textos 
clásicos, especialmente los del Siglo de Oro, 
está íntimamente relacionada con su difusión 
entre sus futuros espectadores. Es, por tanto, 
una misión fundamental expandir el 
conocimiento de estas obras a través de su 
puesta en escena y su aporte educativo en la 
audiencia.



Pentación
Pentacion Espectáculos es una empresa cuyo 
objetivo es producir, promocionar y distribuir 
espectáculos teatrales. En segundo lugar, 

Pentación apostó por una renovación del 
lenguaje, los temas y los autores teatrales. 

En 28 años haciendo teatro, Pentación ha puesto 
en escena 156 espectáculos, entre producciones 
propias y producciones ejecutivas y 
distribuciones. Ha conseguido más de 68 

premios, entre ellos el Premio MAX 2005 al mejor 
productor privado, y más de 6 millones y medio de 
espectadores han visto nuestros espectáculos.

Pentacion Espectáculos es una empresa cuyo 
objetivo es producir, promocionar y distribuir 
espectáculos teatrales.

Colabora desde el año 2015 con la Fundación 
Siglo de Oro en su doble labor de coproductor y 
distribuidor de los montajes de Mujeres y criados y 
Trabajos de amor perdidos. 

Las comedias de santos eran, cuando Cervantes escribió el texto, uno de los géneros más 
apreciados por el público de su tiempo. Tanto la temática, como las posibilidades de 
representación en las que se incluían todos los recursos técnicos de la época, abundaban en la 
espectacularidad de las puestas en escena, aspecto éste muy celebrado por la audiencia de los 
corrales.

No resulta complicado, por tanto, imaginar que el autor, arrastrado por la corriente lopista de la 
época y queriendo ser reconocido en el mundo teatral, hiciese su apuesta para entrar en el 
parnaso de los corrales madrileños, sirviéndose, no solo de un “tipo” teatral de moda en su 
tiempo, sino renunciando a aquellas preceptivas aristotélicas en la construcción de los textos 
teatrales que tan profusamente había defendido en ocasiones anteriores. 

En el caso de éste aspecto concreto, el autor se permitirá incluir una escena entre la primera y la 
segunda jornada de la obra, justificando a través de dos personajes alegóricos, Comedia y 
Curiosidad, su cambio de actitud como dramaturgo para la ruptura necesaria de las unidades de 
acción, tiempo y lugar, y al servicio de su propio texto.

Tanto nuestra voluntad de respetar esta declaración de intenciones, como el importante juego 
meta-teatral que propiciaba, nos impulsaron a conservar dicha escena, al servicio de la 
caracterización de dos personajes transversales en nuestra propuesta: Tello de Sandoval y María 
de Sandoval, su esposa, que a su vez , en la puesta en escena representan dos formas opuestas 
pero complementarias de entender el mundo a su alrededor.  

Igualmente, nos llamó poderosamente la atención, que el autor eligiera como personaje 
protagónico a Cristóbal o Lugo o Fray Cristóbal de la Cruz, distintos nombres éstos con los que 
es reconocido en la pieza y cuyas referencias biográficas, recogidas en mayor medida en los 
recopilatorios de la época sobre la vida de los santos, nos hablan en primer término de un “enfant 
terrible” , personaje representativo del hampa sevillana y toledana, con varios requerimientos de 
distintos alguaciles que cubrían un amplio espectro de delitos incluyendo el hurto, el robo, la 
asociación con delincuentes y el delito de sangre.

Siendo aún niño y a través de la identificación de las muy especiales cualidades intelectuales de 
Lugo , Tello de Sandoval, inquisidor en Sevilla y Toledo, y tras el acuerdo con el padre natural del 
mismo, tabernero de profesión, terminaría acogiéndole bajo su auspicio. Será únicamente esta 
peculiar relación con su protector la que le exonerará de cumplir con la justica en relación con 
todos los desmanes cometidos.

No queda igualmente claro en estos relatos biográficos el motivo, ya fuera éste ocasional, 
traumático, ya fuera una concatenación de diferentes acontecimientos, lo que impelería a Lugo a 
trazar un nuevo rumbo en su vida y que le llevaría a ordenarse sacerdote en Toledo y a viajar a La 
Nueva España-México con su protector Tello de Sandoval, en ese momento miembro ya del 
Consejo de las Indias, donde moriría, tras una segunda vida ejemplar y al servicio de la  Orden 
de los Dominicos,  señalado ya por todo su entorno para su posterior santificación por los 
diferentes acontecimientos milagrosos o antinaturales acecidos en relación con su persona.  



Pánico Escénico
Productora y distribuidora, Pánico Escénico  
promueve la difusión de obras que exploran los 
bordes de los diferentes estilos teatrales y la 
condición humana, a través de una visión 
novedosa que camina persistentemente hacia el 
encuentro con el público entre producciones 
propias y producciones ejecutivas y distribuciones. 

Jornadas Siglo 
de Oro Almería

Con el objetivo de divulgar la cultura de los siglos 
XVI y XVII por medio de representaciones teatrales, 
conferencias y otro tipo de actividades, las 
Jornadas de Teatro del Siglo de Oro de Almería 
llevan organizándose desde 1984 con una gran 
acogida entre el público y cumpliendo su misión 
principal: la de acercar el Teatro del Siglo de Oro 
a través de su última finalidad: la puesta en escena.



Colaboradores



Asociación de Teatro 
Clásico Hispánico

Colabora con la Fundación Siglo de Oro desde 
el 2014, en la difusión del Teatro del Siglo de 
Oro en Estados Unidos a través del proyecto 
RED-USA cuyo fin último es la creación de una 
red de teatros universitarios para la 
programación regular de espectáculos sobre 
dramaturgias del Teatro del Siglo de Oro en 
castellano y en inglés.  

Fundación 
AISGE

Entidad que gestiona en España los derechos 
de propiedad intelectual de los actores, 
dobladores, bailarines y directores de escena. 
La Fundación AISGE promueve actividades de 
carácter asistencial y promocional entre sus 
asociados. Colabora con la Fundación Siglo 
de Oro desde el 2016. 



Equipo artístico



Dirección
 Rodrigo Arribas / Verónica Clausich

Adaptación
Jose Padilla

Diseño de iluminación
Alberto Yagüe

Diseño de escenografía
Anna Gil

Diseño de vestuario y caracterización
Pablo Porcel / Antonio Sicilia

Composición musical
Xavier Diaz-Latorre 

Diseño audiovisual y proyecciones
Recreation Area

Diseño de espacio sonoro
Oscar Laviña
Coreografía
Tanja Skok

Maestro de armas
Javier Mejía.

Maestro de canto
Luis Miguel Baladrón

Producción
Producciones Teatrales Siglo de Oro (UNIR y Fundación Siglo de Oro) 

Producción ejecutiva
Fundación Siglo de Oro 

Coproducción
Pentación

Jornadas de Teatro del Siglo de Oro de Almería
Pánico Escénico

Colabora
Fundación Aisge

Dirección técnica
Carlos Barahona 

Coordinación de producción
Raquel Navarrete

Taller de investigación dramatúrgica
Ernesto Arias / José Padilla /Verónica Clausich y 

Rodrigo Arribas
Músicos/ grabación

Manfred Kraemer (violín) / Xavier Puertas (contrabajo) 
/Pedro Estevan (percusión)
Confección de vestuario

Rafael Solís
Diseño gráfico

Redbility
Cartelería y programas

La Chapa.es
Soporte educacional

Francesca Suppa
Prensa

Silvia Espallargas (Asi Comunica)
Soporte fotográfico y de video

Placement Comunicación

Ficha artística - Técnica

Proyecto Integrado en el IV Centenario de Cervantes



Cursó estudios de derecho en la Universidad 

Complutense de Madrid y se licenció en Arte Dramático 

por la RESAD en el 2002. Participó en los montajes de 

“La isla”, dirigida por Luis Moreno, “El perro de 

hortelano” y “Fuenteovejuna”, ambas dirigidas por 

Laurence Boswell, director asociado a la Royal 

Shakespeare Company. Bajo la dirección de Ernesto 

Arias participó en los montajes de Rakatá de “El 

castigo sin venganza” y “Enrique VIII”. 

Colabora con la Compañía Nacional de Teatro 

Clásico desde el 2004 al 2007, donde ha tenido la 

oportunidad de trabajar con directores como Eduardo 

Vasco en “Amar después de la muerte”, “Don Gil de 

las calzas verdes” y con Helena Pimenta en “La 

entretenida”.

En 2012 formó parte de la versión de “Enrique VIII” 

presentada en el Shakespeare’s Globe con la 

Fundación Siglo de Oro, en cuyos procesos 

creativos y de formación participa desde sus inicios 

como RAKATá. En el 2013 ha formado parte del 

elenco del “Ciclo del Siglo de Oro” con el cual, tras su 

gira internacional,  volvió a actuar representando “El 

Castigo sin venganza” en el Shakespeare Globe 

Theatre en septiembre de 2014. 

Además de su carrera como actor, ha participado del 

diseño de producción y del equipo de dirección de 

todos los montajes de la Fundación Siglo de Oro. 

Fue también responsable de la dirección de “Entre 

Marta y Lope”. En 2015 codirigió junto a Laurence 

Boswell la obra “Mujeres y criados” de Lope de Vega 

y en 2016 “Trabajos de Amor Perdidos” y “Don Juan 

Tenorio” con Tim Hoare.

Licenciada en Dirección y Dramaturgia por la RESAD. 

Nacida en Valencia y formada con distintos 

profesionales de la ciudad, su inquietud por el teatro le 

lleva a trasladarse a Barcelona para continuar su 

estudios. Se forma en el Col. legi del Teatre y es 

diplomada en Estudis de Teatre, bajo la pedagogía 

de Jacques Lecoq. Durante este tiempo forma parte 

de distintos colectivos de creación colectiva que giran 

por distintas ciudades de España y Francia.

Desde 2009 colabora con la compañía afincada en 

París Les corpuscules ondulatoires y participa en 

proyectos, tanto teatrales como audiovisuales, en dicho 

país. 

Desde 2014 colabora con la Fundación Siglo de 

Oro, ha sido adjunta de dirección de Laurence 

Boswell y Rodrigo Arribas en “Mujeres y Criados” 

y actualmente en “Trabajos de amor perdidos” junto a 

Arribas de nuevo y Tim Hoare, consolidando así su 

relación con la compañía.

Rodrigo Arribas

Verónica Clausich

Codirección



Es licenciado en Arte Dramático por la RESAD. Le ha 

sido concedido el Premio Ojo Crítico de Teatro de 

Radio Nacional de España 2013 y el Premio Réplica a 

mejor autoría canaria por su obra “Porno Casero”. Ha 

traducido y adaptado “Reventado” de Sarah Kane o 

“Have I none” (Otro no tengo) de Edward Bond. En la 

primera edición del certamen Almagro Off presenta su 

dramaturgia “Malcontent” que obtiene una mención 

especial del jurado.

En 2012 participa en el “Enrique VIII” de Fundación 

Siglo de Oro como adaptador. Su versión de “La 

importancia de llamarse Ernesto” de Oscar Wilde, 

coescrita junto a Alfredo Sanzol, fue nominada a Mejor 

Espectáculo Revelación en los Premios Max. 

En abril de 2013 codirige su obra “Sagrado Corazón 

45” para La Casa de la Portera. Sus trabajos también 

comprenden la escritura y dirección de dos obras: “Los 

cuatro de Düsseldorf” [#DÜSSEL4] estrenada en el Sol 

de York y “Haz clic aquí” para el Centro Dramático 

Nacional  con estreno en la Sala de la Princesa del 

Teatro María Guerrero en diciembre de 2013 y posterior 

reposición en octubre de 2014. Esta pieza, además, 

forma parte del repertorio de obras del Teatro del Arte 

de Moscú. Acaba de dirigir su adaptación de “La isla 

púrpura” de Mijáil Bulgákov, y actualmente prepara el 

que será su quinto trabajo como director, “Perra vida”, 

adaptación libre de “El casamiento engañoso” de 

Miguel de Cervantes.

En 2016 trabajó en la adaptación de “Trabajos de 

Amor Perdidos” (2016) con la Fundación Siglo de Oro.

Jose Padilla

Adaptación

Empezó en el mundo del espectáculo en la empresa 

Crown Iluminación hace diez años. Posteriormente 

pasó a formar parte de la empresa Tecilesa S.L. durante 

varios años pasando por los teatros Aldolfo Marsillach, 

el Bosque, La Villa, Buero Vallejo, etc. y llevando la 

producción técnica de la empresa Brilloled S.L. 

Actualmente trabaja por cuenta propia como iluminador 

de Fundación Siglo De Oro, Nuevo Ballet Español (Cia. 

Rojas y Rodríguez), compañía Ibérica de Danza, etc.

Es coordinador técnico de la empresa PYR 

Producciones, en la que realiza trabajos de servicio 

técnico y mantenimiento de luces y sonido para el 

espectáculo.

Realiza colaboraciones como técnico y operador con 

varias empresas como: BK Liners, Sonomaster, 

Visualmax, Videocenter, Sonovision, Plato 2000, Rojo 

Logistica, Lateral, PyR Producciones, Mengual Telecom, 

etc.

Con la Fundación Siglo de Oro, ha diseñado la 

iluminación de “Mujeres y Criados“ (2015), “Trabajos de 

Amor Perdidos” (2016) y “Don Juan Tenorio“ (2016).

Alberto Yagüe

Diseño de Iluminación



Madrid, 1978. Estudios en Bellas Artes por la UCM y 

en las Escuelas de Arte de Madrid con matrícula de 

honor, recibe el premio Aurelio Blanco por su 

proyecto final. 

Ha trabajado como figurinista, guarnicionero, 

escenógrafo o estilista en numerosas producciones 

teatrales y cinematográficas, entre las que destacan: 

Tirant Lo Blanc, El Laberinto del Fauno y Alatriste.

En su paso por Vestuarios Izquierdo, llega a estar 

como coordinador, en el departamento para 

profesionales.

 

Desde el 2014 colabora con la Fundación Siglo de 

Oro y  actualmente compagina labores de vestuario 

con la docencia como profesor especialista de artes 

plásticas y diseño en modelismo de indumentaria para 

la Escuela de Arte Diez de Madrid.

 

Córdoba 1986. Desde el año 2008 reside en Madrid, 

dónde después de realizar estudios en Estilismo de 

Indumentaria (Arte 2, Madrid), se graduó en Estudios 

Superiores de Diseño, especialidad Moda (ESD 

Madrid).

Desde entonces y hasta la actualidad, se encuentra en 

empresas cómo Cortefiel, Adolfo Domínguez o 

Davidelfin, alternando con el trabajo en su propia marca 

bajo el nombre de Antonio Sicilia y su trabajo como 

docente en Escuela de Arte nº10 de Madrid.

A sus espaldas dos colecciones propias presentadas 

en Ego MBFWM, Premio Aurelio Blanco, Premio Mad 

Fashion, Mención de Honor en “Young Chevrolet 

Creative” y actualmente nominado a Premio “Andaluz 

del Futuro”.

Pablo Porcel Antonio Sicilia

Diseño de caracterización 
y vestuario

En 2016 ha participado como Ayudante de 

Escenografía en la puesta en escena de “Trabajos de 

Amor Perdidos” y “Don Juan Tenorio” con la 

Fundación Siglo de Oro.

Previamente participó como artista en la exposición 

colectiva de “Emerge” en la galería Theredoom. 

También realizó el diseño escenográfico de la 

exposición temporal “Vistiendo las Sombras” en el 

museo del traje.

Anna Gil

Diseño de Escenografía

Ha estudiado un doble grado de Bellas Artes y 

Comunicación Audiovisual por la Universidad 

Francisco de Vitoria en Madrid.  Actualmente está 

cursando un máster de diseño escenográfico en la 

escuela Elisava de Barcelona.

 



Xavier Díaz-Latorre cursa los estudios superiores de 

guitarra con Oscar Ghiglia en la Musikhochschule de 

Basilea, donde se diploma en 1993.  Ha realizado 

diversos cursos de dirección de coro así como un 

posgrado en dirección de orquesta.

Ha sido galardonado con varios premios 

internacionales de interpretación en España y Francia. 

Participa habitualmente en los festivales internacionales 

más importantes de Europa, EE.UU., Sudamérica y 

Asia. Forma parte desde 1997 de prestigiosos grupos 

de cámara y orquestas como Hesperion XXI, la Capella 

Reial de Catalunya, le Concert des Nations (dir.Jordi 

Savall). Es miembro fundador de La Terza Prattica, y 

fundador y director de Laberintos Ingeniosos, dedicado 

a la interpretación de la música española del Siglo de 

Oro.

Desde 1995 lleva a cabo una intensa actividad dentro 

del mundo de la ópera barroca, con colaboraciones 

con las más importantes agrupaciones especializadas, 

trabajando junto a directores como René Jacobs, Jordi 

Savall, Attilio Cremonesi, y muchos otros en los más 

emblemáticos y prestigiosos teatros de todo el mundo.

 Ha participado en más de 30 grabaciones para el sello 

discográfico Alia-Vox, para Deutsche Harmonia Mundi, 

para Alpha así como para numerosas cadenas de TV y 

radio europeas, asiáticas y americanas. 

En 2007 comenzó a grabar con su grupo Laberintos 

Ingeniosos para el sello francés Zig-Zag Territoires. En 

2013, el sello belga Passacaille publicó su grabación de 

la “Obra Completa de Francisco Guerau”, álbum que 

ha obtenido el Premio al Mejor Disco de Música Clásica 

de los Premios Enderrock 2013. El sello español Cantus 

Records publicó su disco dedicado a Gaspar Sanz, que 

ha obtenido el más prestigioso premio de la crítica 

francesa, un CHOC de Classica-Le Monde de la 

Musique. 

Es profesor titular de instrumentos históricos de cuerda 

pulsada, bajo continuo y música de cámara en la 

Escola Superior de Música de Catalunya (ESMUC).

Xavier Díaz-Latorre

Composición Musical



Oscar Laviña es Técnico Especialista en Electrónica 

Industrial y ejerce desde hace más de quince años 

como técnico de sonido para espectáculos en directo.

Estudió en el Centro de Tecnología del Espectáculo 

(CTE) y en la Escuela Superior de Imagen y Sonido 

C.E.S.

Ha trabajado como técnico de monitores y de P. A. en 

diversos espectáculos musicales como conciertos, 

festivales, y salas como el Círculo de Bellas Artes, La 

Riviera etc…

En el ámbito teatral ha realizado la labor de diseñador 

del espacio sonoro y efectos en obras como 

“Fuenteovejuna” o “Mujeres y criados”, y como 

técnico de P.A. en obras como “The world of ABBA”, 

“Una pareja de miedo”, “La leyenda del cascanueces”, 

“Las zapatillas rojas” entre muchas otras.

 

El teatro para niños también ha formado parte de sus 

competencias, realizando la labor de director técnico en 

la compañía Ópera Divertimento (ópera para niños) 

diseñado la iluminación, el sonido y los videos de obras 

como “Caperucita Roja”, “La flauta mágica”, “La 

Cenicienta” etc.

También ha trabajado como técnico de sonido en 

conferencias y eventos en general (culturales y 

deportivos).

En el terreno personal es un artista polifacético con 

formación musical, siendo su instrumento preferente la 

trompeta, actualmente tocando en Big Band Coslada y 

en la formacion de rock 33 Malandras, con formación 

en tap dance, habiendo ejercido de personal docente 

en la última mencionada. 

En 2016 diseñó el espacio sonoro de”Trabajos de 

Amor Perdidos” y “Don Juan Tenorio“ para la 

Fundación Siglo de Oro.

Oscar Laviña

Espacio Sonoro



Formada en la London Contemporary Dance School 

(Reino Unido), Tanja Skok es bailarina, coreógrafa,  y 

pedagoga, especializada en danza clásica. Su trabajo 

artístico en solitario incluye colaboraciones con 

pintores, músicos, actores, artistas visuales y directores 

de cine. Desde 2009, participa en EnKnapGroup como 

directora de ensayos de danza contemporánea grupal 

en Liubliana (Eslovenia).

Ha bailado en varios montajes relacionados con la 

danza clásica como en la opera “Amadis de Gaulle” de 

Johann Christian Bach, producida por Opera Comique 

en Paris, y The Royal Opera de Versalles. Participa 

regularmente en proyectos de danza clásica grupal 

como “Cappella Carniola” (Eslovenia) o “Laberintos 

Ingeniosos” (España).

Como coreógrafa, ha creado varias piezas completas, 

explorando la tradición de danza clásica en contextos 

contemporáneos. Entre ellas se encuentran “Bassa 

continua” (Liubliana, 2005),  “Barok“ (Liubliana, 2007), 

“Patricia’s Lace“ (Montenegro, 2007), “Dance 

Macabre“ (Suiza, 2012) y más recientemente “BACH 

emotion“, un dueto de laúd barroco con el músico 

Xavier Diaz-Latorre (2014, 2016).

También ha trabajado como asesora de movimiento y 

coreógrafa para varios montajes teatrales en el Slovene 

National Theatre Drama en Liubliana, Slovene National 

Theatre de Nova Gorica, Glej theatre en Liubliana y el 

Theatre KIC en Podgorica, Montenegro.

Su trabajo como pedagoga, se extiende por toda 

Eslovenia, así como internacionalmente (Australia, Italia, 

Francia, Reino Unido, Alemania, Rusia, Croacia, 

Montenegro...), tanto en el campo de la danza 

contemporanea como en el de danza clásica.

Es miembro del equipo pedagógico y de consultoría del 

proyecto internacional “Eemerging” (grupales 

emergentes europeas) dirigido por Ambronay Cultural 

Encounter Centre en Francia y da clases regularmente 

en el International Summer Academy for Early dance 

“Música Locopolitana” (Eslovenia). Actualmente, se 

encuentra también desarrollando su propio programa 

“Skok v Barok”.

En 2016 trabajó en la coreografía de “Trabajos de 

Amor Perdidos”

Tanja Skok

Coreografía



Javier Mejía es actor y profesor y coreógrafo de esgrima 

y lucha escénica. En la actualidad ejerce como docente 

de esgrima para actores en la Real Escuela Superior de 

Arte Dramático, la misma casa en la que se tituló en 

1999. Desde entonces ha compaginado su trabajo 

como actor con labores como actor especialista y 

como coreógrafo de lucha escénica.

Entre sus trabajos como coreógrafo destacan “Dos 

amigos de Verona”, dirigida por Carlos Marchena, La 

discreta enamorada, dirigida por Antonio León, “Amar 

después de la muerte” y “Don Gil de las calzas 

verdes”, ambas dirigidas por Eduardo Vasco para la 

Compañía Nacional de Teatro Clásico, “El imaginario de 

Cervantes”, dirigida por Sonia Sebastián y más 

recientemente “Lección de Armas”, espectáculo 

dirigido por él mismo.

Javier Mejía

Maestro de Armas

Cuenta con una amplia experiencia profesional, ha 

participado como cantante y/o bajista en las 

grabaciones y giras de artistas como Antonio Vega, 

Alejandro Sanz, Andrés Suárez, Estopa, Carmen Paris, 

Lolita, Carlos Cano, Pedro Guerra, Rosario, Marta 

Sánchez, Ismael Serrano, Hilario Camacho, Pastora 

Soler y Pasión Vega entre otros. 

 

En teatro ha trabajado con Marina Bollaín (La verbena 

de la Paloma), Rakatá (Fuenteovejuna), Yllana (The 

Hole) y Prímital Bros. Ha formado parte del Orfeón de 

Castilla y del Coro de la Fundación Bach, logrando a lo 

largo de los años y los diferentes géneros abordados, 

una amplia experiencia escénica y estilística que 

transmite en sus clases.

 

Luis Miguel Baladrón

Maestro de Canto



Graduada en Comunicación Audiovisual por la 

Universidad Rey Juan Carlos de Madrid, ha realizado un 

curso de Marketing and Communication en la facultad 

European Studies and International Business en la 

Hogeschool Zuyd de Maastricht, Países Bajos. 

 

En 2014 formó parte del equipo audiovisual de la 

Organización Europea para Investigación Nuclear 

(CERN) y en 2017 trabajó en el Parlamento Europeo de 

Estrasburgo en el equipo audiovisual del Modeling 

European Union Strasbourg 2017.

Ha trabajado en la Fundación Siglo de Oro como 

asistente de producción desde octubre de 2015, 

participando en la producción de “Trabajos de Amor 

Perdidos” (2016) y en “Don Juan Tenorio” (2016). 

 

Raquel Navarrete

Coordinación de Producción

Colabora con la Fundación Siglo de Oro desde el año 

2010, aunque comenzó su carrera profesional en 2008 

en la empresa Crown Iluminación. Ha sido director 

técnico en proyectos de la Fundación Siglo de Oro 

como “El Perro del Hortelano”, “El Castigo Sin 

Venganza”, “Enrique VIII”, “Mujeres y Criados”, 

“Trabajos de Amor Perdidos”, y “Don Juan en Alcalá 

2016”.

En proyectos teatrales ajenos a la Fundación ha 

trabajado en la gira de Sara Baras, en la gira de Andrea 

Dodorico, en el montaje teatral de “El Secreto de 

Puente Viejo”, así como en Belloch Teatro, en el Teatro 

de San Sebastián de los Reyes, Móstoles, Alcorcón, 

Veranos de la Villa, Teatros del Canal o Circo Price.

Carlos Barahona

Dirección Técnica
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Javier Collado
Javier Collado Goyanes es hijo del productor y 
director de teatro Manuel Collado y de la actriz 
María José Goyanes. Pertenece a una saga 
familiar de artistas: es cuarta generación de 
familia de actores, tanto por parte de padre 
como de madre.

Es Licenciado en Periodismo y ha estudiado 
interpretación en la escuela Bululú a las 
órdenes de Antonio Malonda.

Ha participado en montajes de teatro como 
“Historia de un caballo” de Salvador Collado, 
“Deseo bajo los olmos” de Paco Suárez, “El 
lindo don Diego” dirigida por Denis Rafter, 
“Calígula” de Joaquín Vida, el montaje de “La 
puta enamorada” de Jesús Castejón, 
“Mujeres y Criados” dirigida por Laurence 
Boswell y Rodrigo Arribas, o “Trabajos de 
Amor Perdidos” y “Don Juan Tenorio”, 
ambas dirigidas por Tim Hoare y Rodrigo 
Arribas . Por su papel de Calígula en la obra 
de Albert Camus ha estado nominado a los 
premios Ercilla. Igualmente ha optado a los 
premios de la Unión de Actores por su 
interpretación de Héctor Perea en la serie 
“Amar en tiempos revueltos”.
  

Además, ha trabajado en otras series de 
televisión, entre las que cabe destacar, “Sin 
tetas no hay paraíso”, “Los misterios de 
Laura”, “La duquesa II”, “Amar es para 
siempre” o “El Ministerio del Tiempo”.

En cine ha participado en “El chocolate del 
loro”, de Ernesto Martín y “El futuro no es lo 
que era” de Pedro Bardero.



Montse Díez
Licenciada por la RESAD. Sus montajes más 
recientes como actriz han sido “La Isla 
Púrpura” dirigida por Jose Padilla y Kamikaze 
producciones, “La punta del Iceberg” dirigida 
por Sergi Belbel para Teatro de la Abadía.

Ha sido actriz del elenco estable de la 
Compañía Nacional de Teatro Clásico 
estrenando  y protagonizando en algunos 
casos montajes como “Don Gil de las calzas 
verdes”, “Amar después de la muerte” y “Las 
manos blancas” dirigidas por Eduardo Vasco, 
“La Entretenida” dirigida por Elena Pimenta, 
“Del rey abajo ninguno” dirigida por Laila 
Ripoll o “La celosa de sí misma” dirigida por 
Luis Olmos. Fuera de la CNTC participa en 
numerosos montajes como  “Entre Marta y 
Lope” dirigida por Gerardo Malla y FuSO para 
el Teatro Español, “Antígona del siglo XXI” 
dirigida por Emilio del Valle para el festival de 
Mérida y sala Matadero de Madrid, “Titus 
Andrónicus” con La Fura dels Baus, “El 
sueño de una noche de verano” dirigida por 
Elena Pimenta , entre otros…

  

Sus últimos trabajos con la Fundación Siglo de 
Oro han sido en “Mujeres y Criados”, 
“Trabajos de Amor Perdidos” y “Don Juan 
Tenorio”.

En televisión ha participado en series como 
“Frágiles”, “Hospital Central”, “Mir”, “La 
pecera de Eva” o “La memoria del agua”… 
entre otras.

Pablo Vázquez



Pablo Vázquez
Pablo Vázquez nació en Ourense en 1976. Es 
Licenciado en interpretación por la Real 
Escuela Superior de Arte Dramático. Ha 
trabajado con diversos directores: Ernesto 
Caballero, Gerardo Vera, Salva Bolta, Ramón 
Simó, Gustavo Tambascio, Esteve Ferrer, 
Tamzin Townsend, Alfredo Sanzol, etc.
Ha desarrollado su carrera en el Centro 
Dramático Nacional con títulos como: “Cara 
de Plata” (Valle Inclán), “Divinas Palabras” 
(Valle Inclán), “Un enemigo del pueblo” 
(Ibsen), “Retablo de la avaricia, lujuria y 
muerte” (Valle Inclán), “Si, pero no lo soy” 
(Alfredo Sanzol), “Días estupendos” (Alfredo 
Sanzol), “Esperando a Godot” ( Samuel 
Beckett), entre otros.

Sus últimos trabajos en teatro han sido bajo la 
dirección de Laurence Boswell y Rodrigo 
Arribas en “Mujeres y criados”, bajo la 
dirección de Gustavo Tambascio en “Si el 
Español nos contase” (Teatro Español), 
“Pinnochio, el musical”, y bajo la dirección de 
Esteve Ferrer en “Toc Toc“ (Teatro Príncipe 
Gran Vía).

  

En televisión ha participado en series como: 
“El Comisario”, “Los Serrano”, “Con el culo 
al aire”, “La que se avecina”, “Amar en 
tiempos revueltos”, “Aída”, “Un paso 
adelante”, “Rías Baixas”, “Amar es para 
siempre”, “Brigada Policial”.

En cine ha participado en: “Xxl” dirigida por 
Julio Escalante, “Reinas” dirigida por Manuel 
Gómez Pereira. Y los cortos: “Amor lácteo”, 
“Wwc”, “Tercera Oportunidad”.
Ha recibido el Premio como mejor actor 
secundario por “Esperando a Godot” en el 
Festival Internacional de Casablanca.

Alejandra Mayo



Alejandra Mayo
Nacida en Madrid comenzó su andadura 
teatral en 1990, en la Compañía Muñoz Seca 
de su localidad, Majadahonda. Se licenció por 
la Real Escuela Superior de Arte Dramático de 
Madrid (RESAD) en el 2002, bajo la Dirección 
de Juan Pastor. Su trayectoria teatral incluye 
otros dos montajes bajo la dirección de Nacho 
Sánchez Pascual, “Vuelo sobre el océano” en 
2002 y “El servir con mala estrella” en 2003.

Con la Compañía Rakatá y la Fundación Siglo 
de Oro, de la que es miembro fundador, ha 
desarrollado los siguientes montajes: “Don 
Juan Tenorio” y “Trabajos de Amor 
Perdidos”, dirigido por Tim Hoare y Rodrigo 
Arribas, “Mujeres y criados”, dirigida por 
Laurence Boswell y Rodrigo Arribas, “Enrique 
VIII”, dirigido por Ernesto Arias, “El castigo sin 
venganza”, de Lope de Vega, dirigida por 
Ernesto Arias, “Fuenteovejuna” de Lope de 
Vega, dirigida por Laurence Boswell (Director 
asociado de la Royal Shakespeare Company), 
“El perro del hortelano” de Lope de Vega, 
también dirigida por Laurence Boswell en 
2007. 

  

“Desde Toledo a Madrid”, de Tirso de Molina, 
dirigida por Carlos Aladro, y “El enfermo 
imaginario”, dirigida por Rafael Cea.,

Trabajó para Publiespaña realizando anuncios 
de televisión y siendo imagen de algunas 
marcas como: Vodafone España, Nivea Soft, 
Canal + o Volumax.

Julio Hidalgo



Julio Hidalgo
Julio Hidalgo nacido en 1983 es miembro 
fundador de Teatro-Saraband. Licenciado en 
interpretación textual por la Real Escuela 
Superior de Arte Dramático, colabora con el 
laboratorio teatral ESPACIO-C sobre la 
investigación de la ciencia cognitiva aplicada a 
la psique del actor.

Ha trabajado para la Compañía Nacional de 
Teatro Clásico donde podemos destacar su 
trabajo en “La moza de cántaro” dirigida por 
Eduardo Vasco, “Todo es enredos amor” 
dirigida por Alvaro Lavín, “Entremeses 
Barrocos” dirigida por Pilar Valenciano, Elisa 
Marinas, Héctor del Saz y Aitana Galán.  En el 
Centro Dramático Nacional podemos destacar 
su papel de Merenciano en “Sobre algunas 
especies en vías de extición”, dirigido por 
Aitana Galán.

Entre su trayectoria como actor podemos 
destacar “La Hostería de la Posta” con 
Venecia teatro. “Fragmentos de 
Teatro-Saraband” dirigida por Francesco 
Carril, “Amar en tiempos de guerra” dirigida 
por Francesco Carril, “Fedra de 
Teatro-Saraband” dirigida por Francesco 
Carril, “Historias para ser contadas” de 
Oswaldo Dragún dirigida por Blanca L. Baltés, 
“Soñando con Mouline Rouge” de Luz 
Cabrero, “Fuenteovejuna en llamas” de 
Fassbinder dirigida por Mariano Gracia. 

  

Ha trabajado en el Canal 8 Madrid en el 
proyecto “El polemicón” producido por 
Kybalyon. Desde 2004 colabora con Torreón 
Teatro con los que ha realizado numerosos 
montajes. En cuanto a su experiencia en el 
campo audiovisual podemos destacar “El 
próximo oriente” dirigida por Fernando 
Colomo y Miguel Ángel Blanco y “El día que 
me mataron”. 

Con la Fundación Siglo de Oro ha trabajado 
“Enrique VIII”, y “El castigo sin venganza” 
dirigida por Ernesto Arias, “El perro del 
hortelano” dirigida por Laurence Boswell, en 
“Mujeres y criados”, dirigida por Laurence 
Boswell y Rodrigo Arribas,  así como en 
“Trabajos de Amor Perdidos” y “Don Juan 
Tenorio”, dirigidas por Tim Hoare y Rodrigo 
Arribas.

Raquel Nogueira



Raquel Nogueira
Raquel Nogueira Basalo comienza sus 
estudios artísticos en la Escuela superior de 
música de Puebla de Trives a la edad de cinco 
años. Cursa piano, solfeo y canto durante 
doce años. 

Comienza a hacer teatro en la Universidad de 
Santiago de Compostela; Allí funda Teatro da 
Falúa y sigue formándose en este ámbito, 
cursando talleres de interpretación, canto 
dirigido a la actuación, expresión corporal, 
etc.... En 2011 comienza sus estudios de 
Interpretación Textual en la  donde 
termina en junio de 2015.

Con la Fundación Siglo de Oro, ha participado 
en los montajes de “Trabajos de Amor 
Perdidos” y “Don Juan Tenorio”.

  

Nicolás Illoro



Nicolás Illoro
Se forma en la Resad en la especialidad de 
Interpretación Textual. Durante los estudios 
trabaja en Microteatro por Dinero con la obra 
“La lavadora de Christoulas”, se interesa y 
especializa en máscaras de la comedia 
dell’arte, realizando residencias artísticas en 
Francia e Italia y cursos de formación, y 
participa en varias funciones en los festivales 
Chapeau les Artistes (Gigean) y Festin de 
Pierres (Saint jean de Vedas) con la compañía 
internacional Accidental Company. Tambien 
durante su tiempo en la Resad y a raíz de un 
trabajo de escuela, actúa en el Teatro del 
Barrio con una pieza de teatro documento 
llamada “Miedo Inmigrante”. Una vez 
terminados los estudios, estrena en el 39º 
Festival Internacional de Teatro Clásico de 
Almagro en la sección Off la obra “Verona”, 
merecedora de mención de honor por el 
jurado, en los papeles protagonistas de 
“Anselmo y el Interrogado”.

Actúa en los festivales de teatro clásico de 
Sagunto y Alicante con la compañía Perros 
Daneses en la obra “Fedra” de Javier 
Sahuquillo.

Gira con el que fue su proyecto final de 
carrera, “Cordones Rojos”, obteniendo en el 
festival 21ª Mostra de teatre de Barcelona el 
premio a mejor actor protagonista por su 
papel como Juozas, la obra se lleva el premio 
a mejor espectáculo. 

José Juan Sevilla



José Juan Sevilla
Comienza a actuar en el teatro aficionado 
desde los 6 años en su ciudad natal, 
Valdepeñas, a los 18 tras formar parte de su 
primer montaje profesional “Plinio y la banda 
menguante” en C.Real decide trasladarse a 
Madrid para estudiar en el laboratorio de 
William Layton, tras un año de formacion 
decide dejarlo para dos años después 
convencerse de continuar se formacion en la 
Resad (Madrid).

Durante los 4 años que dura el periodo de 
Formacion en la Resad, trabaja los veranos 
con la compañia Perros Daneses como actor 
y ayudante de direccion en dos montajes “Un 
entre tants” y “Fedra”. Dentro de la escuela 
se interesa especialmente por el teatro clasico 
gracias al trabajo de maestros como Nuria 
Alkorta y Ficente Fuentes. 

Al finalizar su proceso en la Resad se 
introduce para complementar su formacion en 
el entrenamiento de el “Teatro de la Abadia”, 
donde se sigue formando con maestros como 
Ernesto Arias, Lidia Otón, Raúl Iaiza, Vicente 
Fuentes etc.

Mientras tanto ha trabajado como actor para 
la Compañia Albricias Teatro en el festival de 
Almagro off con “La boda entre dos 
maridos”, para la compañia Paymira teatro en 
“Lucrecia y Judith” y para el teatro de La 
Abadia en “Dos nuevos entremeses nunca 
antes represantados”. A su vez participó en  
lecturas dramaturgicas para la S.G.A.E. 
(”Alimento para mastines”, de Javier 
Sahuquillo) y el Teatro Español (inauguracion 
de la sala Benito Pérez Galdos, dirección 
Pedro Villora). 



Raúl Pulido
Se forma en la Resad en la especialidad de 
Interpretación Nacido en Madrid. Comenzó 
sus estudios oficiales de saxofón en el 
Conservatorio Profesional de Música Teresa 
Berganza, los cuales abandonó tras siete 
años. 
Posteriormente inicia su formación como 
actor. Sus maestros: Ana Vázquez de Castro, 
Josep María Mestres, José Luis Arellano, 
Andoni Larrabeiti, entre otros.
Profesionalmente inicia su andadura con La 
Joven Compañía, protagonizando montajes 
como “Fuenteovejuna”, “Invasión”,” El señor 
de las moscas” y “Hey Boy, Hey Girl”.

También ha trabajado en montajes como “El 
triángulo azul” escrito por Laila Ripoll y 
Mariano Llorente y dirigido por Laila Ripoll y 
“El monstruo de los jardines” de Calderón de 
la Barca y dirigido por David Lorente.

  

En televisión le pudimos ver encarnando a 
Picasso en “El Ministerio del Tiempo”.



Raúl Pulido


