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PALABRA Y ESCENARIO

Así, como quien no quiere la cosa, ya ha pasado un año desde que pudimos volver a sentarnos en un patio de butacas. Un 
año raro, doloroso y duro, un año lleno de incertidumbres, melancólico, nevado y extraño. Pero, como decía el poeta, todo 
pasa (y todo queda), y la primavera nos trae de nuevo esperanza y una potente luz que parece indicarnos el final del túnel.

Por eso esta temporada del Fernán Gómez quiere ser esperanzadora y, también, un homenaje a aquello que nos ha hecho 
más llevadera esta etapa de lejanía y encierro: la literatura.

Del texto al escenario, del libro a las tablas, de la página impresa al cuerpo y la voz del actor, del bailarín, del músico.

Novela, poesía, teatro, cartas, narración… letra impresa, manuscrita, mecanografiada, vivida, interpretada, soñada…

Autores clásicos y contemporáneos, repertorio y nueva creación, espectáculos para la infancia y la juventud, danza, circo, 
flamenco, música antigua, de raíz, jazz, teatro de objetos, inclusión y diversidad.

Conmemoraremos los aniversarios de Fernando Fernán Gómez y Emilia Pardo Bazán con la adaptación y puesta en escena 
de dos de sus novelas más emblemáticas: El Viaje a ninguna parte y Los Pazos de Ulloa. Tampoco nos olvidaremos de las 
celebraciones del Año Sabatini acogiendo una exposición que evoca y recrea el Madrid que recibió y el que nos legó.

El repertorio estará presente en esta temporada con Lope y Molière, también la creación contemporánea a partir de las 
relaciones epistolares de Antón Chéjov y Federico García Lorca.

Descubriremos Tea Rooms, la portentosa novela de Luisa Carnés, posiblemente la mejor narradora de la generación del 27.
Textos de José Ramón Fernández, Marina Seresesky, Mariano Rochman, Eusebio Calonge, Carol Rocamora, Itziar Pascual, 
Yolanda Pallín, Jesús Laiz, Paco Gámez, Alicia Montesquiu y Oriol Tarrasón.

También exposiciones, talleres, mesas redondas y conferencias.
 
Y cine, retomaremos nuestras sesiones vermú un viernes de cada mes.

Y, cómo no, vuelven los festivales: Jazz, Gospel, Música Antigua, Música en la Villa, Madrid Design, Danza y Flamenco.

Teatro y literatura, música y danza, circo y artes plásticas, páginas y partituras, coreografías y cine, todo un universo por 
disfrutar. Todo un universo por compartir y descubrir. Bienvenidos al teatro Fernán Gómez. Centro Cultural de la Villa.

LAILA RIPOLL
DIRECTORA ARTÍSTIICA DEL TEATRO FERNÁN GÓMEZ. CENTRO CULTURAL DE LA VILLA
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SOBRE UN VIAJE A NINGUNA PARTE
El Viaje a Ninguna Parte nos habla de una forma de ejercer la profesión de cómico, en una compañía ambulante. 
En realidad, nos habla del oficio, vocacional donde los haya, pequeño micromundo de vida y resistencia. Es un 
homenaje a la profesión que perdura y se reinventa de siglo en siglo. Muere y renace. A pesar del cine, del cine 
sonoro, de la radio, de la televisión, de internet… Por todo ello, El viaje a ninguna parte se ha convertido en una 
metáfora permanente de este arte del Teatro que renace en cada función, única e irrepetible.

Ramón Barea ha cogido la novela y posterior película de Fernando Fernán Gómez, adaptada al teatro por Ignacio 
del Moral, y ha construido una obra muy cuidada, que mantiene la esencia del original y el espíritu de su autor. 
Sin duda, quien vea esta obra reconocerá la mirada, el sentido del humor y la socarronería tan característicos de 
Fernando Fernán Gómez, de cuyo nacimiento se cumplirían 100 años este año 2021, y a quien el propio Barea 
tuvo el placer de conocer personalmente puesto que llegó a trabajar con él en la obra Vivir loco, morir cuerdo, 
donde Barea hacía de Quijote, bajo la dirección del propio Fernando Fernán Gómez. 

Ramón Barea, además de dirigir, es uno de los intérpretes de la obra, encarnando a Don Arturo, el que fuera 
primer actor y director de la compañía de cómicos que se representan en El viaje a ninguna parte. Su hijo en la 
ficción, Don Carlos Galván, es interpretado por Patxo Tellería y el nieto (Carlitos Galván) por Mikel Losada. Por 
supuesto, no pueden faltar personajes carismáticos como la prima de Don Arturo (Doña Julia Iniesta, interpreta-
da por Itziar Lazkano), su hija Rosa del Valle (Aiora Sedano) o Juanita Plaza (Irene Bau). Y en varios papeles, dos 
actores de enorme versatilidad como Diego Pérez y Adrián García de los Ojos. Este último, además, se ha encar-
gado de la música del espectáculo, perfectamente alineada en cuanto a ambiente y estética con el escenario 
diseñado por Jose Ibarrola y el vestuario de Betitxe Saitua. La iluminación a cargo de David Alkorta y el trabajo 
de atrezo de María Casanueva contribuyen con elegancia al conjunto.

UN VIAJE, A NINGUNA PARTE… PERO APASIONANTE
Como recuerda Ramón Barea, “está hecha la novela en que se basa la obra por un cómico, hijo de cómicos, 
criado entre cómicos, y sabe de qué habla, cómo habla, por qué habla. Tiene memoria. Tiene vida. Estas cosas 
solo se entienden si se viven, por eso lo mejor es que se vengan con nosotros, invitamos al espectador a este 
viaje. Un viaje en el que, aunque nosotros sigamos, ustedes se pueden apear cuando les plazca. Es solo teatro, 
aunque… tiene veneno, el teatro tiene veneno. ¡Vamos, que sale el autobús!”.

EL VIAJE A NINGUNA PARTE
Del 23 de septiembre al 3 de octubre de 2021
Autor: Fernando Fernán Gómez
Adaptación teatral: Ignacio del Moral
Dirección: Ramón Barea
Con: Patxo Telleria, Mikel Losada, Ramón Barea, Itziar Lazkano, Irene Bau, Aiora Sedano, Diego 
Pérez, Adrián Garcia de los Ojos.
Una producción del Teatro Arriaga de Bilbao en coproducción con el teatro Fernán Gómez. Centro 
Cultural de la Villa de Madrid
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LOS PAZOS DE ULLOA
EN EL CENTENARIO DE LA MUERTE DE LA ESCRITORA SE PRESENTA LA ADAPTACIÓN DE 
LOS PAZOS DE ULLOA
Del 8 de octubre al 7 de noviembre de 2021
Autora: Emilia Pardo Bazán
Adaptación: Eduardo Galán
Dirección: Helena Pimenta
Con: Pere Ponce, Marcial Álvarez, Diana Palazón, Francesc Galcerán, Esther Isla y David Huertas
Una producción de Secuencia 3, La Villarroel, Saga Producciones, Olympia Metropolitana, en colabo-
ración con el teatro Fernán Gómez. Centro Cultural de la Villa y el Ayuntamiento de A Coruña
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SOBRE LOS PAZOS DE ULLOA
La versión teatral que se propone de Los Pazos de Ulloa se centra en el enfrentamiento entre la crueldad y el 
deseo, la pasión y el amor, la violencia rural del mundo caciquil y la cortesía y las buenas maneras de la ciudad 
(Santiago de Compostela). Por la obra desfilan un cacique, un curilla con pasiones contenidas (como el célebre 
El pájaro espino), una mujer enamorada…

El feminismo latente en Los Pazos de Ulloa se debe a la propia personalidad de Emilia Pardo Bazán, primera 
mujer catedrática de una Universidad de España, primera mujer socia del Ateneo de Madrid y de la SGAE, funda
dora de revistas, novelista, seguidora de la novela naturalista, precedente del lenguaje de Valle Inclán; dramatur
ga, ensayista, cronista cultural y de la política madrileña en la prensa de su época, candidata a académica de la 
RAE que no fue elegida por ser mujer. Considerada por muchos como una de las mayores novelas españolas del 
siglo XIX, y sin duda la referencia principal dentro de la amplísima bibliografía de Emilia Pardo Bazán, Los Pazos 
de Ulloa habla tanto de la vida rural en Galicia como de la nobleza venida a menos. El final es una sorpresa que 
nos regala doña Emilia y que no desvelamos. 

En la adaptación comenzamos con un flash-back, con don Julián contando como hace muchos años fue enviado 
a los Pazos… Final y presente se unen. En medio, la historia de Los Pazos de Ulloa. La novela presenta muchas 
contradicciones fruto de las contradicciones de doña Emilia: feminista y conservadora (llegó a defender el carlis
mo), católica y a la vez apasionada en el sexo fuera del matrimonio, seguidora de la libertad del catolicismo y al 
mismo tiempo seguidora del naturalismo determinista por herencia biológica y vivencias sociales. ¿Pero qué es 
la vida si no una contradicción entre la existencia y la ausencia de existencia?

Don Julián, un cura tímido y apocado, criado - por ser hijo de la sirvienta de la casa - en el seno de la familia del 
señor de La Lage en Santiago, llega a los Pazos de Ulloa para ponerse al servicio del marqués de Ulloa, don Pedro 
Moscoso. Allí se encuentra con una situación terrorífica: la crueldad de don Pedro y de su capataz, Primitivo, con 
Perucho, el niño de cinco años hijo de la criada, Sabela, y del propio don Pedro, a quien dan de beber vino hasta 
emborracharlo, con el consentimiento de la madre, Sabela, la criada sensual y barragana del marqués. Don 
Julián intenta oponerse, pero le falta coraje y personalidad. Descubrirá, además, que el niño es nieto de Primiti
vo. No puede comprender tanta crueldad con un niño. A partir de este fuerte comienzo de la obra, la acción 
transcurre mostrando la realidad social de la tierra, del campo, de la convivencia: el caciquismo, la violencia, las 
pasiones sexuales desatadas, las amenazas, la política rural, la barbarie, una finca en la que las cuentas no se 
han llevado con corrección. Don Julián debe hacerse cargo de la contabilidad de los Pazos y al mismo tiempo 
intentar adoctrinar a unas gentes que viven alejadas de la doctrina católica del amor al prójimo y la caridad. A fin 
de acabar con el amancebamiento de don Pedro, el curilla don Julián le convence para viajar a Santiago a pasar 
una temporada con su tío, el señor de La Lage, con la intención de que pueda enamorarse de algunas de sus 
primas y casarse en santo matrimonio. Las escenas de Santiago muestran el contraste entre la vida rural salvaje 
y la vida ordenada, educada y serena de la ciudad. 
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EXPOSICIÓN MADRID EN EMILIA PARDO BAZÁN
Del 8 de octubre al 7 de noviembre de 2021
Comisaria: María Luz González Peña
Diseño, coordinación y producción: Secuencia 3
Organizada y patrocinada: Área de Cultura, Turismo y Deportes del Ayuntamiento de Madrid en 
colaboración con el teatro Fernán Gómez. CC de la Villa
Vestíbulo del teatro

Con la exposición Madrid en Emilia Pardo Bazán, el Ayuntamiento de Madrid no sólo quiere conmemorar el 
centenario de una de las intelectuales más importantes de su época, que fue periodista, novelista, cuentista, 
viajera cosmopolita, feminista… sino que quiere incidir en la importancia que la ciudad de Madrid tuvo en su vida 
y en su obra.

Quiere dar importancia a un aspecto de la producción de Doña Emilia, quizás más desatendido hasta el 
momento, como es su faceta de autora teatral, sin olvidar su papel de crítica.

La muestra pretende mostrar la relación de Doña Emilia con la música, la presencia en sus obras, sus 
comentarios “La vida contemporánea”, publicados en La Ilustración Artística entre 1895 y 1916. No nos 
limitaremos a Wagner, su autor favorito, sino a compositores españoles como Bretón y Chapí, el fundador de la 
Sociedad de Autores Españoles, y la compositora Luisa Casagemas, que llegó a actuar en el salón de su casa 
madrileña.

Como anécdota curiosa, expondremos el libreto y la partitura de una zarzuela, Palomas y gavilanes, dedicada a 
ella, y que se conserva en el Archivo de la SGAE. Su obra literaria: Cuentos y novelas, así como la periodística, 
estarán muy presentes; y ocupará un lugar privilegiado en Los pazos de Ulloa.

Contaremos con el vestuario de la serie Los pazos de Ulloa de TVE, así como con el de la versión teatral de 
Insolación, y con los maravillosos figurines de Almudena Huertas.

Para llevar a cabo esta exposición se ha contado con la colaboración de numerosas instituciones municipales, 
como el Archivo de Villa, la Hemeroteca Municipal, La Biblioteca Regional, el Museo Municipal y el teatro Fernán 
Gómez. CC de la Villa. La exposición coincidirá con el estreno de la versión teatral de Los pazos de Ulloa a cargo 
de Eduardo Galán. 

Y de muchas otras instituciones madrileñas: el Ateneo, La Universidad Central (hoy UCM), la Real Academia de 
la Lengua, la Real Sociedad Matritense, la Fundación Lázaro Galdiano y por supuesto la Sociedad General de 
Autores y Editores (SGAE), que admitió a Doña Emilia como socia en 1905, bajo la presidencia de D. Benito Pérez 
Galdós. Además, del Museo del Teatro de Almagro.
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FESTIVAL INTERNACIONAL JAZZMADRID 2021
Del 10 al 28 de noviembre de 2021

El jazz, esa música en la que convergen muchas otras músicas, volverá a estar presente de forma muy señalada 
a través del festival JAZZMADRID en la programación de este teatro Fernán Gómez, entre los días 10 y 28 del mes 
de noviembre.

En estos momentos, JAZZMADRID está ajustando su programación, por lo que no es posible ofrecer ningún 
avance en cuanto a nombres que ocuparán la escena del teatro, si bien los responsables del festival anuncian 
que, en solidaridad con los graves daños que ha provocado la pandemia en los circuitos de la música en directo, 
gran parte de la programación volverá a estar muy ligada -tal como lo hizo el pasado año- a la escena del jazz 
local, como no podía ser de otro modo, teniendo en cuenta el carácter público de este encuentro de jazz.

Por lo demás, la programación buscará, como siempre, el equilibrio estético entre sus propuestas; habrá una 
significativa proporción de artistas emergentes que medirán sus valores en el cartel final con los ya 
consolidados, y, de una forma transversal, la presencia de mujeres que han elegido el jazz como forma musical 
para expresar sus inquietudes, volverá a ser una constante en la programación de un certamen, que, como en 
años anteriores, ofertará también un programa de actividades didácticas en forma de exposiciones, ponencias 
a cargo de especialistas, y mesas redondas, donde se calibre la situación que atraviesa el jazz en la actualidad.

Con todo ello, JAZZMADRID volverá a revalidar un año más, en el otoño, todos los hechos diferenciales que nos 
distinguen del resto de festivales del país. O sea: su condición de muestra viva del jazz moderno de todas las 
épocas, o lo que es lo mismo: jazz del que llama a un público amplio y que no consiste en revisitar el pasado. 

LUIS MARTÍN
DIRECTOR ARTÍSTICO FESTIVAL INTERNACIONAL JAZZMADRID 2021
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FESTIVAL XXVII GRANDES DEL GOSPEL DE MADRID
Del 1 al 12 de diciembre de 2021

Nuestro propósito especial en la Navidad del 2020 fue, en sintonía con el teatro Fernán Gómez. Centro Cultural 
de la Villa, no faltar a la cita que Grandes del Gospel tiene con el público de Madrid desde hace tantos años. Man-
tener la programación, a pesar de todas las cancelaciones, restricciones, contratiempos, era la mejor noticia que 
podíamos dar en tiempos difíciles a los seguidores del gospel en Madrid. Para los artistas y para todas las perso-
nas que hacen posible Grandes del Gospel fue extraordinariamente emotivo volver a encontrarnos con ustedes 
en el Fernán Gómez en tiempos de covid. 

Desde Grandes del Gospel creemos y esperamos que la Navidad del 2021 volverá a ser, como en los buenos 
viejos tiempos, el mejor momento del año para volver a juntar a los más jóvenes, a los padres y a los abuelos. La 
señal más clara de normalidad será la vuelta al escenario de esas corales americanas de gospel tradicional que 
cantan canciones redondas como brillantes LPs de 33 rpm, y acabar de pie dando palmas y cantando Oh Happy 
Day. Una gran familia que celebra emotivamente su unión. Así fue en el principio, cuando el gospel era la banda 
sonora de los barrios de América antes de conquistar los teatros de este lado del Atlántico.
 
XXVII Grandes del Gospel en la Navidad de Madrid. Tiempo de espectáculo.

LUIS MANJARRES
DIRECTOR ARTÍSTICO DEL FESTIVAL
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EL ENFERMO IMAGINARIO 
Del 16 de diciembre de 2021 al 16 de enero de 2022
Autor: Jean Baptiste Poquelin Molière
Dirección: Eva del Palacio
Con: Fernando Aguado, Eva del Palacio, Virginia Sánchez, Alejandra Llorente, Eduardo Tovar, Daniel 
Migueláñez, Vicente Aguado, Trajano del Palacio, Milena Fuentes, Miguel Barón, Javier Monteagudo
Una producción de Morboria Teatro

En el año 2022 se celebrará el Cuarto Centenario del nacimiento del autor francés Molière, y Morboria Teatro 
quiere unirse a los actos que se van a celebrar con la representación de la obra El enfermo imaginario

SOBRE EL ENFERMO IMAGINARIO 
Argán se cree muy enfermo y no puede vivir sin estar rodeado de médicos. Para conseguir tener uno en la fami-
lia que le haga ahorrar la ingente cantidad de dinero que destina a sus curas, medicamentos y potingues, no 
duda en concertar un matrimonio de conveniencia entre su hija Angélica con Tomás, el hijo de su médico prefe-
rido, el señor Diafoirus. 

Entretanto, Belinda su segunda esposa se comporta como una perfecta madrastra, esperando el inminente 
fallecimiento de su esposo le presiona para hacer testamento... Pero Toñita, su fiel criada, con la complicidad de 
Beralda, la hermana del señor Argán, harán todo lo posible para ayudar a Angélica a realizar un enlace por amor 
con el joven Cleanto y además, revelar la hipocresía de su esposa desbaratando todos sus maléficos planes. Una 
esperpéntica ceremonia final transformará al enfermo en doctor y será liberado de todos sus males.
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NOTAS SOBRE LA OBRA
Es una comedia llena de tragedia. La risa, la carcajada y la reflexión están aseguradas con Molière, son las armas 
del genio para denunciar las malas prácticas, los defectos y vicios humanos. A través de la risa y el divertimento 
la verdad impacta como un clavo en nuestra razón. Se ha trabajado el texto para buscar todas las emociones y 
matices, desde los momentos más sentidos a los más delirantes. De las escenas más cómicas, a las más morbo-
sas para sacar todo el partido al juego escénico y buscando el equilibrio entre la comedia y esa parte inquietante 
sórdida que subyace en la función. Morboria ha respetado el vestuario de la moda del siglo XVII francés, aportan-
do, eso sí, su estilo caricaturesco. 

En El enfermo imaginario se mezcla teatro, música y danza por lo que se consigue un espectáculo completo. Con 
coreografías originales, el trabajo de dirección sobre el prólogo e intermedios musicales es muy meticuloso, 
aunque no siempre respeta el libreto original.

La obra original comienza con una égloga con música y danza en honor al rey Luis XIV, pero en la versión que 
presenta Morboria hacen un homenaje a Molière: Una ensoñación, una pesadilla, la última representación del 
maestro ya muy enfermo, momentos musicales de la ceremonia final, ecos lejanos, delirios, monstruos, la 
muerte está muy presente…

El ejército de Muertos acosa al pobre enfermo …

En los entreactos habrá intermedios musicales muy al gusto del teatro barroco sin perder el ritmo de la acción 
principal.
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CONVERTISTE MI LUTO EN DANZA
Del 19 al 30 de enero de 2022
Texto: Eusebio Calonge
Dirección: Paco de la Zaranda
Con: Inma Nieto, Ingrid Magrinyà, Laura Gómez-Lacueva
Una producción de La Extinta Poética

Esta obra es un homenaje a María Pisador Carbajal (1976-2007) y a tantos que como ella sostuvieron una durísi-
ma batalla contra la enfermedad, dejándonos el amor necesario para poder seguir adelante, en la búsqueda de 
nuestros propios versos con que celebrar la vida, la esperanza.

“Cambiaste mi luto en danza, me desataste el sayal y me has vestido de fiesta”
(Salmo 30:11)

SOBRE CONVERTISTE MI LUTO EN DANZA
Repentinamente el destino dio un manotazo que les arrebató todo. Un diagnóstico inesperado hizo trizas sus 
rutinas cotidianas, precipitando el derrumbe de sus relaciones, trabajos, proyectos… En ese momento decisivo 
en que la esperanza lucha con la muerte, es cuando se cruzan estas dos mujeres. Personalidades muy distintas, 
en sus modos de entender el mundo, sus gustos, sus estados de ánimo, y sin embargo están de la mano ante 
ese abismo al que la enfermedad y el dolor las empuja. Desamparadas en mitad de sus miedos, aisladas en sus 
tristezas, todo lo esencial comienza entonces a tomar sentido, alumbrando la penumbra de sus consciencias, 
buscando entre los sueños perdidos, los recuerdos, en la profundidad del presente, un frágil motivo de alegría.
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NOTAS DE LA DIRECCIÓN
La creación de los personajes desde las acciones que radican en su mundo interior, onírico, nostálgico, pero 
nunca desde la perspectiva de un realismo trágico. Contrarrestar el dramatismo del texto con el juego escénico. 
La intensidad de lo trágico radica en el descubrimiento de la alegría en el fondo del dolor. 

El silencio interno toma intensidad en lo narrativo, dice más allá del argumento. Hasta el punto que se pudiera 
decir que el argumento a trabajar por las actrices estaría muy vinculado al descubrimiento de los diversos tipos 
de silencio. Un silencio en que se escucha, un silencio en que nos escuchamos, un silencio en que el dolor 
trunca las palabras, otro en que la medicación crea una ruptura con los sonidos… 

Tratamiento de la danza dentro de ese mundo interior no visible que se desinhibe, por ejemplo, en las ilusiones 
frustradas. Pero comunicado con la cotidianidad externa que penetra por la música. Música, canciones románti-
cas vulgares que el dolor o la memoria sacraliza. Situaciones definidas desde el texto que son bocetos de las que 
se desarrollan, y descubrirán, en los ensayos. Son siempre puntos de partida entendidas como apertura al 
descubrimiento de la profundidad del texto, lo que este revela incluso más allá de lo que de él conoce el autor.
La Extinta Poética nace como compañía tras la experiencia recogida al crearse la obra del mismo nombre, que 
aglutina a artistas de distintas disciplinas, el director Paco de La Zaranda, el dramaturgo Eusebio Calonge y la 
compañía Nueve de Nueve. A este proyecto se une el productor Víctor López Carbajales, y en el que también 
están sobre el escenario las protagonistas de aquella aventura teatral, la actriz Laura Gómez-Lacueva y la bailari-
na Ingrid Magrinyà. La intención de seguir ahondando en una poética escénica propia hace que nuestro camino 
siga.

LA COMPAÑÍA
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PERIBÁÑEZ Y EL COMENDADOR DE OCAÑA 
Del 3 al 27 de febrero de 2022
Autor: Lope de Vega
Versión: Yolanda Pallín
Dirección: Eduardo Vasco 
Con: Rafael Ortiz, Isabel Rodes, Alberto Gómez Taboada, Elena Rayos, José Ramón Iglesias, Francisco 
Rojas, José Vicente Ramos, Manuel Pico, Daniel Santos
Una producción de Noviembre Compañía de Teatro

SOBRE PERIBÁÑEZ Y EL COMENDADOR DE OCAÑA
La historia de Peribáñez y el Comendador de Ocaña es la del villano que se enfrenta al poderoso, que no cede 
ante el abuso de poder; algo impensable para la sociedad de la época. Un personaje habitual en los dramas del 
Siglo de Oro, protagonista de uno de los géneros más populares de su tiempo: el drama de honor, concretado 
también como el drama “de comendadores”. El contexto rural, el labrador voluntarioso debe traspasar sus 
límites sociales para detener al representante del poder que, desmedido, amenaza su valor más preciado: el 
honor. Peribáñez defiende algo que se nos antoja muy moderno pero que pertenece al ser humano como un 
valor universal: la dignidad personal.

En esta obra Lope aúna las cualidades que definen y aportan valor a su producción dramática como la ruptura de 
las leyes aristotélicas, un concepto del teatro como arte para entretener al espectador y una carpintería teatral 
que crearía escuela más allá de su tiempo. Una obra escrita en plenitud de facultades, cuando el poeta ya 
domina y realza su propio sistema de escritura.
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NOTAS SOBRE EL MONTAJE
¿Qué puedo decir de Lope a estas alturas? Desde la primera vez que llevé al Fénix a escena hasta hoy han pasado 
más de dos décadas y casi una decena de títulos. Es probablemente el autor que más veces he montado. Y es que 
me gusta leer a Lope; me gusta escenificar a Lope. Adoro su frescura, su verso ágil y bello, y su concepto del amor 
desmedido, poderoso y fugaz. Admiro su aprecio, su defensa de la dignidad de la persona por encima de las 
convenciones sociales. Y me rindo ante su producción poética y dramática, tan inabarcable y variada. Además, 
trabajar una obra de Lope aporta un tipo de vitalidad muy particular, un concepto del tiempo dramático muy 
preciso y la maravillosa oportunidad de usar un castellano depurado y preciosista que parece brotar de los perso
najes sin dificultad. Peribáñez me atrapa de manera especial porque, además de ser una de las obras más señe
ras de su repertorio, es, en esencia, la historia de una respuesta imprevisible ante un abuso de poder que parecía 
imparable. La convención social de la época solo ampara al poderoso y deja completamente desvalido al humilde 
que, finalmente, debe defender a su familia y a su casa saltándose el orden establecido. La conclusión parece 
clara: si el orden de las cosas no es justo acaba saltando por los aires. Es curioso que las más conocidas y repre
sentadas de Lope —pienso también en Fuenteovejuna— sean historias sobre las contradicciones de un sistema 
que pretende ser el único y que obliga a las personas a apartarse del orden establecido para restablecer su digni
dad. Y respecto a lo dramático, ya lo decía el propio Lope en El arte nuevo de hacer comedias: “Los casos de honra 
son mejores porque mueven con fuerza toda la gente”. 

Así, queda claro que uno de los objetivos principales del dramaturgo es “mover” a la gente.

Conseguir que les importe lo que ven y los transforme, los haga reflexionar y los emocione mientras los entretie
ne. Nuestro objetivo al montar esta nueva versión de Peribáñez — adaptada a nuestro tiempo, a nuestros espec
tadores, pero sin perder de vista el original— es parecido: que el espectador pueda, mientras disfruta del espectá
culo, plantearse algunas cuestiones sobre su presente mientras contempla una historia del pasado. Nuestras 
maneras teatrales como compañía son conocidas: el actor y la palabra en primer plano, la música en directo, el 
trabajo de elenco y una manera de entender el teatro sin artificios ni inventos epatantes. Entendemos que ofrecer 
los clásicos al espectador es una responsabilidad, pero también una cuestión de disfrute artístico. La considera
ción de los dramaturgos del Siglo de Oro, en este caso Lope de Vega, como autores para eruditos nos parece un 
despropósito cultural. No hay que olvidar que nuestros autores áureos escriben teatro para contar historias a la 
gente sencilla, entretenerla, enriquecer su espíritu y, en ocasiones, producir una reflexión. Creemos que el teatro 
debe ser, sin perder sus calidades ni sus virtudes, accesible; y para ello trabajamos.

EDUARDO VASCO
DIRECTOR DEL MONTAJE
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OTRA VIDA
Del 3 al 27 de marzo de 2022
Autor y dirección: Oriol Tarrasón
Con: Beatriz Carvajal, Jesús Castejón, Beatriz Arjona…
Una producción de La Zona

SOBRE OTRA VIDA
Tiene setenta y cuatro años y se llama Marta. Pero a ella nunca le gustó ese nombre. A partir de hoy se llamará 
Solange. Decidida a cambiar de vida se dispone a convencer a Ernesto y Mateo, sus viejos y apáticos amigos, 
de que a los tres todavía les queda mucho por vivir. Las ganas de Solange por empezar una nueva vida acabarán 
provocando un montón de situaciones absurdas y divertidas que transformará a nuestros protagonistas para 

Pero empezar otra vida no será tan fácil como ella cree.

Cuando un niño pequeño a pesar de sus esfuerzos, no consigue expresar lo que quiere y anda lento y vacilante, 
nos provoca admiración, risa y nos despierta una paciencia infinita. Pero cuando uno de nuestros abuelos arras-
tra los pies con esfuerzo por el pasillo de casa y se le olvidan las palabras, esa paciencia infinita se convierte en 
desazón y a veces incluso nos irrita. Pero no podemos evitar-lo pues vivimos en un mundo fascinado por la 
juventud. Es descarada, arrogante, vital, bella y sin arrugas. 
Cuando me propuse escribir esta obra decidí otorgar esa personalidad descarada, arrogante y vital a nuestro 
trio protagonista y me ha salido una comedia sobre la amistad y las ganas de vivir.
 
Otra vida está claramente inspirada y dedicada a mi abuela Consuelo que igual que la protagonista de la obra, 
a los 70 años decidió pasar a llamarse Solange. 
 
Estoy seguro de que si mi abuela pudiera volver a sentarse en la platea se reiría en silencio y con la boca cerrada 
para esconder la dentadura postiza como hacía cuando venían mis amigos a comer a casa.
 

ORIOL TARRASÓN
DIRECTOR DEL MONTAJE
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TURISTAS
Del 15 de septiembre al 10 de octubre 2021
Texto: Marina Seresesky
Dirección: Álvaro Lavín
Con: Chani Martín y Pepa Zaragoza
Una producción de Meridional Producciones

SOBRE TURISTAS
Braulio y Mari Carmen son una pareja normal. Ella trabaja de cocinera en el comedor de una escuela, y él espera 
un postergado ascenso en la empresa en la que ha trabajado toda su vida. Suelen pasar sus 14 días de vacaciones, 
en una antigua caravana, en el mismo camping, años tras año. Pero este año es distinto, para congraciarse con su 
jefe y emular a su eterno contrincante de ascenso, Braulio ha decidido pasar las vacaciones en una playa casi 
desierta. A pesar de que hay un cartel que prohíbe acampar, a pesar de la falta de cobertura y aislamiento del 
lugar, y, sobre todo, a pesar de que Mari Carmen odia el mar, lo detesta. El día comienza sin problemas, pero todo 
se tuerce cuando descubren que la tormenta ha arrastrado hasta la orilla un cadáver. Es una mujer, y es negra. La 
pareja se desespera, se asusta, es imposible llamar a la policía, primero no tienen cobertura y segundo porque les 
delataría ya que están en una zona donde no pueden acampar. Toman una decisión seguir con su vida normal, 
como si no pasará nada, como si no hubiera un cuerpo sin vida de una mujer negra flotando en la orilla.

Algunas de las preguntas que nos surgen y nos despiertan en Turistas son: ¿cómo es posible mirar hacia otro 
lado? ¿A qué grado de intensidad hemos llegado que ya no nos afecta el dolor ajeno? El miedo, la culpa, la falta de 
empatía, la solidaridad de mercadillo, el deseo de ser feliz a pesar de todo y de todos, se mezcla con un profundo 
intento de supervivencia que nos polariza: o eres depredador o eres víctima, parece decretar la sociedad. Y a este 
dilema se enfrentan Braulio y Mari Carmen, los protagonistas de nuestra función, ellos tendrán que tomar una 
decisión vital cuando la tragedia arrasa. Tragedia que se mezcla con humor, absurdo y verdades tan descarnadas 
como la vida misma…

SOBRE MERIDIONAL PRODUCCIONES
Productora madrileña de cine, televisión y teatro. En estos veinticinco últimos años ha protagonizado una gran 
aventura que habla por sí sola: un primer largometraje nominado a los Goya, cortometrajes de gran palmarés, 
documentales para televisión, y más de cuarenta espectáculos que han recibido los aplausos de ochocientos 
cincuenta mil espectadores en quinientos teatros y más de veinte países. Su línea creativa basada en el trabajo 
riguroso del actor y en la búsqueda de la complicidad con el espectador, así como una apuesta por las temáticas 
comprometidas, pero siempre desde una visión de la realidad no exenta de humor e ironía, le han abierto un sitio 
propio en el panorama creativo español. En el campo teatral ha recibido numerosos galardones, entre los que se 
podrían destacar el Premio Ojo Crítico, de Radio Nacional, 2006; el Premio Nacional de Teatro en Portugal, 1994, 
así como diversas nominaciones a los Premios Max.
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CRÓNICO
Del 14 al 31 de octubre de 2021
Texto: Mariano Rochman
Dirección: José Maya
Con: Gloria Albalate y Mariano Rochman
Músico: Álex Tatnell
Una producción de Doble Sentido Producciones

SOBRE CRÓNICO
Tras romper con su pareja, Daniel decide pedir ayuda a una terapeuta con técnicas innovadoras para superar su 
problema crónico con el desamor. Sesión tras sesión él irá metiéndose en una terapia desconcertante donde 
tendrá que entregarse al ciento por ciento a las extravagantes propuestas y pedidos de la terapeuta, quien a su 
vez oculta una extraña actividad que impregnará la terapia de situaciones absurdas y disparatadas.  Crónico es una 
comedia donde se pone en cuestión hasta donde uno es capaz de llegar para sentirse bien.  Habla acerca del amor 
después de amor. Esa nada llamada desamor. Un estado donde uno no sabe sí está viviendo o soñando una pesa-
dilla; sintiendo que queda por aire por respirar y que sin esa persona amada la vida no tiene sentido. Parafrasean-
do a Daniel, nuestro personaje: “sí, se puede ser adicto al amor o a una mujer. No sólo al alcohol o las drogas, te 
diría que se puede ser adicto a casi cualquier cosa… Y siento que no lo puedo controlar…”  Al repetirse esta sensa-
ción con cada ruptura se puede afirmar que puede ser, o creer que es, algo crónico. Y sí se cae en manos de una 
terapeuta con técnicas de dudosa seriedad y que encima tiene como objetivo personal transmutar en Chavela 
Vargas, la situación se vuelve absurdamente cómica.

Crónico de Mariano Rochman es un alegato a la libertad, tanto de aquel que busca su salvación a toda costa como 
de aquella que ofrece su ayuda. Un canto a la necesidad de liberación donde su autor nos invita a presenciar una 
extraña relación que desemboca en una disparatada experiencia vital.

SOBRE DOBLE SENTIDO PRODUCCIONES
Doble Sentido Producciones se creo en 2007 con la intención de crear y producir obras teatrales de autores 
contemporáneos. La compañía cuenta con un equipo de profesionales para cada producción con el que suele 
estar vinculado de forma permanente. A Doble Sentido Producciones le interesa la creación de obras que cuenten 
una buena historia y que les permita reflexionar sobre temas vinculados a la condición humana. Creen que el 
teatro es un medio para conmoverse, reflexionar y ser sacudido emocionalmente. Piensan que el teatro es una de 
las mejores maneras que tienen para relacionarse y sentirse vivos. Algunas de sus producciones son: Agujeros 
Negros (2007), Pieza Inconclusa para sofá y Dos cuerpos (2009), Creo en Elvis (2011), Miserias Domésticas (2012), 
Las hermanas Rivas (2013), Sin anestesia (2015), Sed (2016), Animales Heridos (2018), Noches de Hotel (2019).
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TU MANO EN LA MÍA
SOBRE LAS CARTAS DE AMOR DE ANTÓN CHÉJOV Y OLGA KNIPPER
Del 4 al 28 de noviembre 2021
De Carol Rocamora
Dirección: Santiago Sánchez
Con: José Manuel Casany y Rebeca Valls
Una producción de L’OM-Imprebís

Esta nueva producción de L’OM-Imprebís está dirigida por Santiago Sánchez y protagonizada por los dos últimos 
ganadores de los Premios de las Artes Escénicas de la Generalitat Valenciana a la Mejor Interpretación: José 
Manuel Casany y Rebeca Valls.

SOBRE L’OM-IMPREBÍS
L’OM-Imprebís es una compañía teatral española con una larga trayectoria, que ha puesto en escena un amplio 
repertorio que abarca desde los grandes textos de la dramaturgia universal (Galileo, de Brecht; Quijote, de Cervan-
tes; Calígula, de Camus, o Tío Vania, de Chéjov) hasta espectáculos como Los mejores sketches de Monty Python 
o Imprebís, que, estrenado en 1994, se convirtió en el espectáculo de improvisación pionero en España.

Sus obras se han estrenado en 21 países, destacando festivales internacionales como Elba Improfestival (Italia), 
Versalles (Francia), Mercado Cultural de Salvador de Bahía (Brasil), Internacional de La Habana (Cuba), Manizales 
(Colombia), Festival de Teatro Latino (EE.UU.) o Festival de las Dos Orillas (Marruecos), y teatros como el Cervan-
tes (Buenos Aires), el Vértice del Museo de la Nación (Lima), el Queen’s Theater (Nueva York), el Gunston Arts 
Center (Washington) o el Teatro Mayor Julio Mario Santo Domingo (Bogotá).

SOBRE TU MANO EN LA MÍA 
Una hermosa historia de amor. Solo que esta es especial porque trata de dos personas únicas en circunstancias 
excepcionales. Antón Chéjov conoció a la actriz Olga Knipper en una lectura del Teatro del Arte de Moscú.  Prime-
ro fueron amigos, luego amantes y, finalmente, marido y mujer. En los apenas seis años que duró su relación se 
cruzaron más de 400 cartas. A través de ellas, Carol Rocamora recrea, de forma emocionante y divertida, la histo-
ria de dos seres que se sienten, se anhelan y se extrañan y, al mismo tiempo, asistimos a la creación de las grandes 
obras del autor ruso.   
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MARIANA
Del 1 al 12 de diciembre de 2021
De José Ramón Fernández
Dirección: David Ojeda
Con: Lucía Álvarez y Marcos Pereira
Compañía Palmyra Teatro 
La atención a la accesibilidad del espectáculo se realiza con la colaboración con la Fundación SIGNE y 
con la colaboración del CESyA (Centro Español del Subtitulado y Audiodescripción).

SOBRE MARIANA
Una mujer, una celda. Sus pensamientos, sus sombras, sus figuras, sus obsesiones. Una obra que comienza con 
el daño, el dolor, y termina con la necesidad de vivir, para poder contar todo aquello que fue, que pudo ser y que 
está pendiente de conseguirse.

Mariana habla de la voz oculta de una mujer que ocupa un lugar en la historia de nuestro país. Habla sin pausa, 
haciendo de su voz su justicia, y de su búsqueda de verdad su necesidad y razón de existir. Mariana, el personaje, 
escrito por José Ramón Fernández, abre una puerta para que el mito siga vivo, Lucía, la actriz, le da alma, el mon-
taje, nace con la única necesidad de no seguir olvidando su voz, como la de tantas mujeres a lo largo de la historia.

Desde la compañía creemos que esta obra asume varios propósitos que para nosotros son fundamentales: aten-
der a la actualidad y el contexto social, favorecer la inclusión de personas con discapacidad en los espectáculos, 
valorar la accesibilidad del espectáculo como una pauta innovadora en el panorama escénico nacional e interna-
cional y apostar por dar reconocimiento a un personaje histórico que sufrió el ocultamiento de su labor, de sus 
ideas y de su lucha por los derechos como mujer y persona.

DAVID OJEDA

MARIANA
Del 1 al 12 de diciembre de 2021
De José Ramón Fernández
Dirección: David Ojeda
Con: Lucía Álvarez y Marcos Pereira
Compañía Palmyra Teatro 
La atención a la accesibilidad del espectáculo se realiza con la colaboración con la Fundación SIGNE y 
con la colaboración del CESyA (Centro Español del Subtitulado y Audiodescripción).

SOBRE MARIANA
Una mujer, una celda. Sus pensamientos, sus sombras, sus figuras, sus obsesiones. Una obra que comienza con 
el daño, el dolor, y termina con la necesidad de vivir, para poder contar todo aquello que fue, que pudo ser y que 
está pendiente de conseguirse.

Mariana habla de la voz oculta de una mujer que ocupa un lugar en la historia de nuestro país. Habla sin pausa, 
haciendo de su voz su justicia, y de su búsqueda de verdad su necesidad y razón de existir. Mariana, el personaje, 
escrito por José Ramón Fernández, abre una puerta para que el mito siga vivo, Lucía, la actriz, le da alma, el mon-
taje, nace con la única necesidad de no seguir olvidando su voz, como la de tantas mujeres a lo largo de la historia.

Desde la compañía creemos que esta obra asume varios propósitos que para nosotros son fundamentales: aten-
der a la actualidad y el contexto social, favorecer la inclusión de personas con discapacidad en los espectáculos, 
valorar la accesibilidad del espectáculo como una pauta innovadora en el panorama escénico nacional e interna-
cional y apostar por dar reconocimiento a un personaje histórico que sufrió el ocultamiento de su labor, de sus 
ideas y de su lucha por los derechos como mujer y persona.

DAVID OJEDA



SOBRE PALMYRA TEATRO
La Compañía Palmyra Teatro viene desarrollando desde su inicio en el año 2010 una labor original y genuina en la 
escena española, a la hora de congeniar la inclusión artística junto a la accesibilidad en todos sus montajes, 
conformada y dirigida por David Ojeda y Sara Akkad. La andadura comienza con el estreno en 2012 de la obra 
inédita que será estreno absoluto del recién premiado José Ramón Fernández, Premio Nacional de Literatura 
Dramática 2011. En ese momento, estaba llevando a término el texto que funda la trayectoria de la compañía, Mi 
piedra roseta. En 2016, se estrenará en España la obra del autor chileno, Marco Antonio de la Parra, Lucrecia y 
Judith. El año 2018, la adaptación de Lo fingido verdadero de Lope de Vega a cargo de Félix Estaire. En 2019, se 
pone en escena otro texto de José Ramón Fernández, Mariana. La compañía ha actuado en distintos festivales y 
teatros nacionales e internacionales como Almada, Almagro, Idem, Escena Mobile, Art Transforma, Mercats de las 
Flors, Casa Encendida, Sala Cuarta Pared… Mantiene una actividad permanente en la sensibilización hacia la inclu-
sión artística de personas con discapacidad, así como la accesibilidad a través de su programa Ágora-Ahora, que 
atiende llevar a cabo funciones accesibles de intención didáctica para público en toda edad educativa desde la 
secundaria, el bachillerato y el ámbito universitario, reuniéndolo con personas con discapacidad de centros 
educativos o de asociaciones de distinta índole. La compañía mantiene un convenio de colaboración estable con 
la Fundación SIGNE, por lo que puede mantener un servicio de accesibilidad con soportes tecnológicos. Colabora 
en toda la atención a la accesibilidad con las instituciones y organizaciones que hacen eficaz este cometido, 
ONCE, CESyA y PLENAINCLUSIÓN-MADRID. 

Mantiene invitación como compañía colaboradora en el espacio de residencia artística de la Compañía Losdedae, 
en Alcalá de Henares. Trabaja en distribución y producción ejecutiva con Metidos en obras. Ha coproducido con 
compañías como KATUM Teatro.
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SOBRE PALMYRA TEATRO
La Compañía Palmyra Teatro viene desarrollando desde su inicio en el año 2010 una labor original y genuina en la 
escena española, a la hora de congeniar la inclusión artística junto a la accesibilidad en todos sus montajes, 
conformada y dirigida por David Ojeda y Sara Akkad. La andadura comienza con el estreno en 2012 de la obra 
inédita que será estreno absoluto del recién premiado José Ramón Fernández, Premio Nacional de Literatura 
Dramática 2011. En ese momento, estaba llevando a término el texto que funda la trayectoria de la compañía, Mi 
piedra roseta. En 2016, se estrenará en España la obra del autor chileno, Marco Antonio de la Parra, Lucrecia y 
Judith. El año 2018, la adaptación de Lo fingido verdadero de Lope de Vega a cargo de Félix Estaire. En 2019, se 
pone en escena otro texto de José Ramón Fernández, Mariana. La compañía ha actuado en distintos festivales y 
teatros nacionales e internacionales como Almada, Almagro, Idem, Escena Mobile, Art Transforma, Mercats de las 
Flors, Casa Encendida, Sala Cuarta Pared… Mantiene una actividad permanente en la sensibilización hacia la inclu-
sión artística de personas con discapacidad, así como la accesibilidad a través de su programa Ágora-Ahora, que 
atiende llevar a cabo funciones accesibles de intención didáctica para público en toda edad educativa desde la 
secundaria, el bachillerato y el ámbito universitario, reuniéndolo con personas con discapacidad de centros 
educativos o de asociaciones de distinta índole. La compañía mantiene un convenio de colaboración estable con 
la Fundación SIGNE, por lo que puede mantener un servicio de accesibilidad con soportes tecnológicos. Colabora 
en toda la atención a la accesibilidad con las instituciones y organizaciones que hacen eficaz este cometido, 
ONCE, CESyA y PLENAINCLUSIÓN-MADRID. 

Mantiene invitación como compañía colaboradora en el espacio de residencia artística de la Compañía Losdedae, 
en Alcalá de Henares. Trabaja en distribución y producción ejecutiva con Metidos en obras. Ha coproducido con 
compañías como KATUM Teatro.
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NAVIDAD EN LA VILLA 2021-22
MIS PRIMERAS CUATRO ESTACIONES
DE VIVALDI
16, 17, 18 y 19 de diciembre de 2021
Textos y dirección: Marisol Rozo
Con: Marisol Rozo, Marta Mulero Vinuesa, Gala Valladolid, Francisco Palazón
Compañía Dragones en el andamio

SOBRE MIS PRIMERAS CUATRO ESTACIONES
Mis primeras cuatro estaciones lleva la música clásica sobre todo a los más pequeños, pero también a los más 
grandes. Daremos un paseo por las distintas estaciones del año.  

Las niñas y niños podrán disfrutar del canto de los pájaros que dan la bienvenida a La Primavera. El murmullo de 
los riachuelos o el sonido del viento, de la hierba que crece, y de los alegres cantos de las gentes, que celebran la 
llegada de la estación más colorida.  

Pasearemos por El Verano, sentirán la sensación de sopor y pesadez durante la jornada estival, con sus tempesta-
des veraniegas, el cuco que marca el paso de las horas y el tranquilizador sonido de la alondra en las noches 
cálidas. 

El Otoño llega con alegría, los campesinos celebran la llegada de la cosecha, de recoger los frutos, todo es una 
fiesta. Los cantos, los bailes, la fiesta de la abundancia. Los ciervos corren, las voces de los animales inundan el 
aire, y la naturaleza nos enseña el respeto por los bosques, el amor a la vida. 

Llega El Invierno, los primeros copos de nieve, las gotas de lluvia crean su música, los truenos revientan en el 
cielo, y los vientos en contienda se revuelcan. 

En Mis primeras cuatro estaciones compartiremos con las niñas y niños la experiencia de la música a modo de 
juego y celebración. Así, de una manera sencilla y lúdica, la palabra introduce y facilita el disfrute de la obra. Y 
todos; público, músicos y narración se adentran en una aventura. Este concierto es una fabulosa experiencia para 
toda la vida.
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NUBE NUBE
TEATRO DE MARIONETAS PARA TODOS LOS PÚBLICOS
21, 22 y 23 de diciembre de 2021
Autor: Juan Manuel Quiñonero
Dirección escénica: Mariso García y Juan Manuel Quiñonero
Actrices marionetistas: Iris Pascual y Mariso García
Compañía Periferia Teatro

SOBRE NUBE NUBE
Es un juego poético sobre la idea del amor romántico que se nos transmite desde la más tierna infancia, inspirado 
en el cuento de La Sirenita. En este espectáculo se hace una revisión, desde el humor y el amor, de lo que somos 
capaces de hacer para querer y que nos quieran. 

Premios de Nube Nube:
Premio al mejor espectáculo de títeres y objetos en Fetén 2020.

Un espectáculo de actrices y marionetas dirigido a público familiar y escolar a partir de 4 años.

SOBRE PERIFERIA TEATRO
-

netas dedicados a la infancia. Ha recibido numerosos premios tanto nacionales como internacionales, lo que ha 
contribuido mucho en la consolidación y proyección de la compañía.

Han representado sus espectáculos en México, India, Japón, EEUU, Colombia, Bélgica, Chile, Francia, Taiwán ..., 
lugares en los que la risa de un niño/a es universal y que el arte del Teatro de Títeres está presente en todo el 
mundo, manifestándose en variadas y múltiples formas.
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PINOCCHIO
UNA HISTORIA DELIRANTE
25 y 26 de diciembre de 2021
Dirección escénica: David Ottone y José Luís Xisto
Con: Kateleine van der Mass y Bruno Gullo
Compañía Canti Vaganti

SOBRE PINOCCHIO
En esta versión de Pinocchio, Canti Vaganti quiere trabajar dos ideas:
La sociedad de los peligros: Pinocchio es un ser inocente en un mundo hostil, sucio, peligroso, inestable, imprevi-
sible, amenazante. Nada más nacer, se enfrenta con los peligros de la sociedad. En cada experiencia, en cada 
encuentro con un personaje, en cada escena, aprende algo nuevo, cambia y crece. El verdadero crecimiento se 
alcanza superando los obstáculos. Pinocchio vive aventuras mágicas y fantásticas; se arriesga, se atreve, se equi-
voca. Siempre le va mal, siempre se salva. Cada personaje representa uno de los siete pecados capitales. El Grillo 
simboliza la Soberbia, los guiñoles Pulcinella y Arlecchino son la Gula, Comefuego encarna el Ira, el Gato y el Zorro 
personifican la Avaricia y la Envida, Mechas representa la pereza y el Domador la Lujuria. El deseo de Pinocchio es 
ser uno más. Al final de la obra, cumple su deseo. ¿Realmente queremos ser todos iguales?
La verdadera historia: Al inicio del espectáculo, mediante un teatro de sombras se presenta el cuento de Pinoc-
chio como lo conocemos: dulce, divertido, travieso. Cuando termina el cuento en sombras, empieza la verdadera 
historia que recupera la crudeza, la intensidad y la comicidad del libro original de Carlo Collodi.

SOBRE CANTI VAGANTI
Es una compañía de teatro musical que crea espectáculos en los que se funden la música, el teatro íntimo y el 
humor. La compañía se fundó en 2011 por la holandesa Kateleine van der Mass y el italinao Bruno Gullo, ambos 
afincados en Madrid. Entre sus espectáculos destaca Piccolino un cine-concierto con que el que han girado por 
festivales y teatros en toda España, Holanda, Bélgica e Italia. Tanto Siempre en camino, el título de su primera 
obra, como su nombre (Canti Vaganti, significa Cantos Vagabundos) reflejan su modo de vivir y trabajar. La com-
pañía muestra su arte en plazas, jardines y teatros. Directos, con humor, fuerza y energía desenfrenada bailan por 
la vida, soplando, cantando, tocando, siempre en camino…
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IzAdi
28, 29 y 30 de diciembre de 2021
Dirección: Leire Amonarriz
Coreografía e interpretación: Alberto Almazán y Leire Amonarriz
Compañía El lagarto baila

SOBRE IZADI
Danza, objetos y marionetas para bebés y primera infancia.
Una oda al mundo de los sentidos. Un paisaje sonoro y un viaje sensorial a través del lenguaje primitivo del 
cuerpo. IzAdi busca inspiración coreográfica en la poesía japonesa denominada `haiku´ para transformar este 
género en un juego escénico dirigido a la infancia.
 
Partiendo de la idea esencial de describir, de manera sencilla y profunda, los fenómenos naturales, la realidad y lo 
percibido por los sentidos, se crea una miscelánea de poemas visuales breves llenos de movimiento, color, sonido 
y texturas que se perciben como una caricia continua al alma. A través del recorrido coreográfico se podrán 
vislumbrar paisajes en movimiento de sonidos brillantes, apagados, secos, perfumados, ondulantes, sugerentes 
y un sinfín de sensaciones difíciles de describir con palabras. Las familias que se acerquen a verlo vivirán una expe-
riencia íntima, sensible y tierna. Un clima rico en estímulos sonoros y visuales que despertará sus sentidos y 
enriquecerá su experiencia estética.
 
PLANTEAMIENTO DEL PROYECTO
El planteamiento creativo de IzAdi se caracteriza por la diversidad de materiales y la exploración hacia un lenguaje 
transdisciplinar entre la danza, la música, las artes plásticas y el teatro. En el proceso creativo se han incorporado 
materiales y técnicas que han enriquecido esa idea y nos han llevado a descubrir elementos escénicos que no 
estaban en nuestro imaginario. De esta manera, algunos elementos se han ido transformando y abriendo posibili-
dades para explorar propuestas expresivas, conceptuales y dramáticas que no nos habíamos planteado. Esto nos 
hace sentir que IzAdi es un espectáculo lleno de vida, que integra el lenguaje de la danza y la música con el teatro 
de objetos y marionetas Una propuesta estética muy especial que emana plasticidad y diversidad creativa.
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BABY CIRCUS
HABÍA UNA VEZ… UN CIRCO MUY PEQUEÑITO, MUY PEQUEÑITO…
1 y 2 de enero de 2022
Dirección: Tina Mandarina
Compañía Espectáculos Mandarina

SOBRE BABY CIRCUS
Es un espectáculo para bebés y niños de 1 a 3 años, donde se acerca a los pequeñitos de la casa hacia el mágico 
mundo del circo. De la manera más dulce, Tina Mandarina, su protagonista, les acompañará, con malabares, 
magia, animación de muñecos y pompas gigantes.

SOBRE LA COMPAÑÍA
Espectáculos Mandarina nace en 2016 con Baby Circus, cuando redescubre el Circo a través de los ojos de los 
niños más pequeños: los bebés. Es un Circo muy cercano, donde lo más difícil todavía es captar su atención con 
las cosas más sencillas y donde la premisa de lo increíble es: “menos es más”. A partir de aquí, Espectáculos 
Mandarina, utiliza el Circo para llegar, estimular y entretener a los bebés, y a los niños más pequeños. 

Últimas producciones: Pompas, Chup chup, La Caja.
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EL MUNDO ES REDONDO
28, 29 y 30 de diciembre de 2021
Narradora oral, directora, autora: Magda Labarga

SOBRE EL MUNDO ES REDONDO
Érase una vez el mundo redondo. Tus ojos, redondos. Tu ombligo, redondo. Redondas las naranjas, la ruedas, las 
monedas, redondos los anillos y los balones. La luna, a ratos redonda. Y yo, contando, redondamente feliz. No 
encontrarás en varios kilómetros a la redonda, cuentos más redondos que éstos que redondamente cuento. Caí 
redonda cuando los encontré y me niego en redondo a callarlos. Con poemas y canciones, redondeo. Y punto 
redondo.
 
Juego con fragmentos poéticos de El mundo es redondo de Gertrud Stein, también con un tocadiscos y algunos 
monigotes de papel. A veces canto una canción japonesa, una argelina, una nana que me regaló mi amigo Carlos 
y una canción que me inventé sobre un gato. A veces, digo un poema que me inventé y a veces, lo rapeo. A veces, 
no. Algunos cuentos tienen que ver con vacas y niñas sueltas por el mundo, algunos son tradicionales (me sé de 
todos los continentes) y algunos me los invento. Pueden aparecer historias o pedacitos de historias de Antonio 
Ventura, Federico Delicado, Antonio Rubio, Mandana Sadat, Marjane Satrapi e incluso alguna inventada por mí.
 

MAGDA LABARGA

SOBRE MAGDA LABARGA
Cuenta historias desde 1992. Ha participado en festivales de narración oral y teatro en España, Francia, Perú, 
Colombia, Costa Rica, Argentina, México, Chile, Cuba y Portugal. Ha recibido el primer Premio SGAE de Teatro 
Infantil y Juvenil 2009 por su obra Lejos. Algunos de sus libros publicados son: Paloluz, Berta, Cáscaras vacías. 
Imparte cursos de narración oral para varios centros, como el Centro Dramático Nacional, la Unión de Actores de 
Madrid, Cuarta Pared…, entre otros. Algunos de sus últimos trabajos son: dirección del site-specific El perro del 
hortelano, Festival de Teatro Medieval de Elche. Noches Inenarrables en el Auditorio de Zaragoza. Maratón de los 
Cuentos de Guadalajara. .. entre otros muchos.
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LAS HERMANAS DE MANOLETE
Del 8 al 30 de enero de 2022
Texto: Alicia Montesquiu
Dirección: Gabriel Olivares
Con: Alicia Montesquiu, Alicia Cabrera y Ana Turpin
Una producción de Teatrolab Madrid

SOBRE LAS HERMANAS DE MANOLETE
La obra es una historia de ficción basada en los personajes reales que rodearon la muerte del torero Manolete en 
1947. Un retrato de la sociedad franquista de esos años, en la que las mujeres eran meros objetos que no debían 
sobresalir sin permiso. Una negra historia de ineptitudes y oscuridad que lleva a la tragedia de varios seres: a un 
hombre considerado un dios, a un toro y a una actriz enamorada. Poco se sabe todavía de las mujeres que han ido 
rodeando a los personajes ilustres de épocas pasadas y cuanto más foco se pone en esas mujeres, que han 
permanecido en segundo plano social, más nos sorprende lo que encontramos. Mujeres valientes, creativas, 
terribles, mujeres con muchas cosas que aportar, buenas y malas, a la sociedad que las sepultaba en sus casas. 
En el caso del torero Manolete, la historia de las mujeres que le rodeaban es sorprendente. Se movían haciendo y 
deshaciendo una tela de araña a su alrededor, en el pequeño espacio que brindaba la sociedad a todo lo femenino. 
Abordamos esta pequeña historia de amor, sangre y rabos de toro en clave de humor negro, como no podría ser 
de otro modo.

SOBRE TEATROLAB MADRID
Compañía teatral dirigida por Gabriel Olivares, donde se lleva una labor de entrenamiento e investigación con la 
concepción del teatro como arte colectivo, basado en la colaboración de todos sus integrantes, siguiendo las 
técnicas y disciplinas desarrolladas por Anne Bogart con su compañía SITI Company. Trabajando sobre puntos de 
vista escénicos (entrenamiento para responder con intuición a lo que ocurre en cada momento en el escenario), 
Suzuki (una rigurosa disciplina teatral que tiene influencias del ballet, el teatro tradicional japonés y griego, artes 
marciales y el flamenco) se descubren las capacidades innatas del actor, su “redescubrimiento” en el espacio escé-
nico para conseguir la mayor expresividad, presencia escénica y compromiso físico y mental.

Espectáculos de la compañía: La Caja (2014), Our Town (nuestro pueblo) (2015), El Debut (2016), Proyecto Edipo 
(2017), Cuatro corazones con Freno y marcha atrás (2018), Gross Indecency (2018), Ding Dong (2019), Tragedia 
Española (2020), Las hermanas de Manolete (2021).
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LORCA, VICENTA
Del 4 al 27 de febrero de 2022
Dramaturgia: Itziar Pascual, Yolanda Pallín, Jesús Laiz
Dirección: José Bornás
Una producción de Apata Teatro

SOBRE LORCA, VICENTA
Mi madre, a quien yo adoro, es maestra. Dejó la escuela por las galas de labradora andaluza, pues ha enseñado a 
leer a cientos de campesinos y ha leído en alta voz por las noches para todos, y no ha desmayado un momento en 
este amoroso afán por la cultura. Ella me ha formado a mí poéticamente y yo le debo todo lo que soy y lo que seré.

FEDERICO GARCÍA LORCA

¡Como te quiere tu madre nadie te va a querer! Esta es una frase, casi una sentencia, cuyo eco nos llega a todos 
desde nuestra más tierna infancia, desde ese espacio que habitamos cuando aún necesitamos que nos presten 
ayuda para hablar, para caminar, incluso para sentir. Con el tiempo nos vamos dando cuenta de que esa frase que 
durante muchos años nos sonó a manida, a canto y cuento ya aprendido, no es tal; ellas ya lo sabían. Nuestras 
madres lo decían de corazón, con la verdad que poseen por sabias y por mayores, verdad que nosotros empeza-
mos también a atesorar a golpe de calendario. En el universo lorquiano (cómo de importante tiene que ser tu labor 
para tener tu propio universo), la figura de su madre, Vicenta, había quedado eclipsada, oculta por su enormidad. 
Pero él mismo habla de la importancia que ella desempeñó en su formación, en su acercamiento a la lectura, a la 
música, a la educación. Al leer la correspondencia de Vicenta para con su hijo creía escuchar a mi madre en aque-
llas primeras llamadas telefónicas de cabina: cuídate, come bien, no gastes mucho, aprovecha el tiempo… quién 
no lo ha oído de la suya. Creo que tenemos una deuda con Vicenta, y se la vamos a intentar pagar. Vicenta como 
símbolo de todas nuestras madres, del soplo de velas que recibimos para zarpar a buscar nuestros sueños. Una 
actriz en escena nos muestra y desvela todo este universo, Vicenta la acompaña, la aconseja y la guía en el viaje 
escénico, a nosotros ya nos está guiando. Sueño, memoria, pena, conflicto, tristeza, amor incondicional, perdida, 
catarsis… teatro en estado puro.

SOBRE APATA TEATRO
La compañía se crea en 1999 con la unión de varios profesionales de las artes escénicas con el objetivo de poder 
elaborar distintos proyectos teatrales a su medida. Del amplio espectro de experiencias teatrales a nuestro alcan-
ce, Apata Teatro elige el modelo que cree más acertado para generar el tipo de espectáculos que según su criterio 
puede y debe realizar: un teatro accesible, popular y comprometido que indaga tanto en las nuevas dramaturgias 
como en los nuevos lenguajes escénicos para buscar su propia voz y un lenguaje propio con el que hacerse oír. En 
esta línea se desarrollan sus trabajos pues con ello Apata Teatro pretende encontrar nuevas clases de relación con 
el espectador, intentando un mejor entendimiento y comunicación con un público que se encuentra en una cons-
tante mutabilidad.
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TEA ROOMS
Del 10 de marzo al 24 de abril de 2022
De Luisa Carnés
Dirección y versión: Laila Ripoll
Con: María Álvarez, Silvia de Pe…
Una producción del teatro Fernán Gómez. Centro Cultural de la Villa

SOBRE TEA ROOMS
Tea Rooms cuenta la historia de varias mujeres, empleadas de un distinguido salón de té cercano a la Puerta del 
Sol. Son Antonia, la más veterana; Matilde, alter ego de la autora; Marta, la más joven, a la que la miseria ha vuelto 
valiente y decidida; Laurita, la protegida del dueño, frívola y despreocupada; Teresa, la encargada, el perro fiel, 
siempre defendiendo a la empresa… Son mujeres acostumbradas a obedecer y a callar, acostumbradas a estirar 
un jornal que no da ni para comprar un billete de tranvía. Son mujeres que sufren, que sueñan, que luchan, que 
aman… Y Madrid siempre de fondo, un Madrid convulso y hostil, enorme y vivo. 

Luisa Carnés nace en Madrid en 1905, en el seno de una familia humilde y numerosa. A los once años tuvo que 
abandonar la escuela para entrar a trabajar en un taller de sombrerería y también muy joven comenzó a escribir. 
En 1928 publica se primera obra, una colección de narraciones breves, a la que seguiría su primera novela Natacha, 
ambientada en un taller textil similar al que ella conocía. Más tarde comenzó a trabajar como camarera de un salón 
de té y de esa experiencia saldría Tea Rooms (1934), que fue recibida con entusiasmo por la crítica de la época. 
Tras finalizar la guerra civil, Luisa Carnés tuvo que exiliarse y se instaló en México, donde siguió escribiendo y 
trabajando como periodista. Falleció en 1964, en México, víctima de un accidente de automóvil.

Tea Rooms consagra a Luisa Carnés como la gran novelista de la generación del 27. Calificada por la crítica como 
“portentosa”, esta novela-reportaje basada en experiencias reales, rompe los esquemas narrativos de la época. 
Una novela esencial para acercarse a la realidad de las mujeres españolas de comienzos del siglo XX.
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PRAGA, 1941
(JÓVENES RUBIOS NO PARAN DE GRITAR FRENTE A MI CASA)
Del 4 al 15 de mayo de 2022
De: Paco Gámez a partir de los diarios de Petr Ginz
Dirección: José Luis Arellano García
Una producción de La Joven Compañía

SOBRE PRAGA, 1941
Las palabras de Petr Ginz duelen por su inocencia describiendo la política del horror, los pasos por los que el totali-
tarismo fue privando a los judíos de sus libertades de una forma certera y atroz. Las palabras de Petr llenan de luz 
uno de los momentos más oscuros de la humanidad. Mucho sabía yo de los campos de exterminio, pero poco de 
cómo se llegó hasta ahí, cómo la gente intentaba seguir su vida, su día a día mientras todo lo que había sido su 
mundo se desmoronaba. 

Crecí escuchando que ese momento no se repetiría jamás, que la historia hay que conocerla para no caer en los 
mismos errores. Sabemos las consecuencias del holocausto, pero es preciso entender cómo se alcanzó ese extre-
mo de barbarie. Los diarios de Petr son un documento valioso en este sentido. 
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Ahora en este momento, 2021, en el que la crisis se hace más aguda, el paradigma existente se tambalea, viene 
bien volver la vista a los años 40, a la II Guerra Mundial y a los años previos en los que el nazismo se hizo fuerte y 
se extendió por el mapa de Europa como una mancha de tinta. 

Me siento con mi sobrino Daniel, de 14 años, a leer lo que escribió Petr cuando tenía su edad. Hay un abismo entre 
los dos chicos. Me sorprende que no sepa ubicar bien el momento histórico, que sepa quiénes fueron los nazis por 
películas pero que no tenga claro lo que pasó ni por qué. Me preocupa que la empatía tardase en aparecer en su 
lectura, quizá por la coraza emocional del adolescente; seguramente, pero me pone en alerta. 

Desde ahí abordo la relectura de los diarios de Petr, desde esa bombilla roja cobra sentido la reescritura. Anoto: 

¿Qué tiene este chico del pasado que enseñar a los jóvenes del presente? 
¿En qué puntos se tocan el hoy y el 1940? 
¿Podría repetirse lo que pensamos que jamás podría repetirse?
¿Y si ya hubiera empezado todo de nuevo?  

PACO GÁMEZ

SOBRE LA JOVEN COMPAÑÍA
Nos presentamos por primera vez en el escenario del Fernán Gómez con nuestro primer monólogo. Por si no 
nos conoces, La Joven somos un proyecto de la Fundación Teatro Joven que, desde que nacimos en 2012, 
trabajamos para extender el amor por el teatro en la gente joven creando un espacio profesional para jóvenes 
artistas y técnicos menores de 30 años, en el que colaboran profesionales de las Artes Escénicas con la comuni-
dad educativa. 

En nueve años, más de 240.000 espectadores han visto nuestros espectáculos en toda España.

LA JOVEN COMPAÑÍA
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DANZA EN LA VILLA
Del 30 de marzo al 17 de abril de 2022

Otro año más en el Fernán Gómez abril vuelve a ser el mes de la Danza. 
La Danza será la absoluta protagonista de la programación. Flamenco, contemporáneo, danza-teatro, circo, 

Danza en la Villa, con 
coreógrafos y bailarines de primer nivel.

Continuaremos recogiendo las propuestas más originales en la Sala III, espacio expositivo y no convencional, 
donde también se exhibirán las piezas destinadas a los espectadores más jóvenes.

El ciclo también contará con mesas redondas, tertulias, talleres, presentaciones de libros y proyecciones cinema-
tográficas.

Y como no, si el tiempo no lo impide, sacaremos la danza a la calle retomando Danza en la Plaza, haciendo de las 
cuatro esquinas de Colón un escenario abierto y plural, un espacio de encuentro con el público y los artistas, un 
espacio para el arte y la alegría.

III FESTIVAL DE MÚSICA ANTIGUA MADRID
Del 20 de abril al 1 de mayo de 2022

edición del Festival.

El Festival que nació con el objetivo principal atraer e interesar a un sector amplio y heterogéneo de la población, 
desde niños a jóvenes y adultos, aficionados o no, mantiene su idea de ofrecer una diversidad de repertorios que 
van desde la interpretación histórica más ortodoxa a proyectos multidisciplinares en los que la música antigua 
fusiona con otras artes (Danza, Jazz, etc.) y que a veces, difícilmente se pueden programar en otros espacios 

Se programarán nueve conciertos en los que de nuevo se hará hincapié en nuestro amplio patrimonio musical con 
obras de compositores españoles de todas las épocas, algunos de ellos estrechamente relacionados con la Corte 

totalidad a grupos y artistas españoles, todos ellos excelentes y reconocidos intérpretes en esta especialidad, 

MÚSICA EN LA VILLA
Del 4 al 8 de mayo de 2022

Por segundo año consecutivo la música de raíz tiene su lugar en la Sala Guirau del Fernán Gómez. Después del 
éxito de la pasada edición, retomamos esta temporada con la intención de dar lugar y voz a aquellos artistas que 
basan sus trabajos en la tradición y el mestizaje. Mayo es el mes de las raíces, el mes de la música ibérica en el 
teatro Fernán Gómez. Centro Cultural de la Villa.
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VI FLAMENCO MADRID
Del 11 al 29 de mayo de 2022

Regresa a los escenarios del teatro Fernán Gómez. Centro Cultural de la Villa Flamenco Madrid, una cita impres-
cindible para el público que podrá disfrutar de una programación con calidad, frescura e innovación. Donde cante, 
toque y baile se funden a la perfección. 

En la VI edición de Flamenco Madrid se quiere transmitir al público la vitalidad de un arte hecho con la verdad del 
corazón, sincero y honesto, durante 5 ediciones se ha ofrecido una pluralidad de propuestas del mundo del 
flamenco y de la danza española, aportando una mirada nueva sin renunciar a nuestra tradición.

Del 11 al 29 de mayo el Centro se convertirá en un espacio dedicado al flamenco.
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#INGOYA
Del 5 de octubre de 2021 al 16 de enero de 2022
Dirección: Yolanda Bergareche
Dirección artística: Juan Delcán
Dirección musical: Mario Gosálvez
Relaciones institucionales: Isabel Oliart
Producción: Alfonso Mardones

SOBRE #INGOYA
Se trata de una exposición inmersiva en la que se proyectan más de 1.000 imágenes de cuadros de Francisco de 
Goya en pantallas de gran formato acompañadas de una banda sonora con la música de los grandes maestros 
clásicos españoles, entre los que se encuentran Manuel de Falla, Isaac Albéniz, Granados o Boccherini. Granada 
ha sido la primera sede de este evento, precisamente en el año en el que se celebra el 275 aniversario del 
nacimiento del pintor.
 
#INGOYA representa una unión del arte y tecnología que acerca la figura de este genial pintor al gran público y, de 
forma especial, a las jóvenes generaciones. Gracias a esta fusión de arte y tecnología es posible realizar un recorri-
do por la obra de Francisco de Goya que sería imposible llevar a cabo reuniendo obras en formato pictórico, ya que 
se encuentran dispersas en museos de todo el mundo.
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#INGOYA está producida íntegramente por una empresa española y cuenta con la colaboración de los museos 
más representativos de todo el mundo, el asesoramiento de los mejores especialistas de la obra del pintor. 
Cuenta además con el apoyo del Instituto Cervantes.

En su primer mes de apertura, y a pesar de la pandemia, en Granada ha sido visita por más de 10.000 personas, 
las principales autoridades de la ciudad y de la comunidad autónoma y más de 1.000 niños y jóvenes de centros 
educativos y colectivos con especiales necesidades.
 
El recorrido está estructurado en tres espacios: didáctico, emocional y una tienda.
 
El recorrido contempla un espacio didáctico en el que, con la colaboración de profesionales expertos en Goya, se 
han creado paneles con las claves básicas para entender la genialidad del artista, consiguiendo que el visitante se 
prepare para disfrutar de la proyección de sus pinturas con una nueva visión más cercana y emocionante. La infor-
mación está disponible en español e inglés.

En la experiencia emocional, que se plasma mediante proyecciones de gran formato, y que se vive como una 
fusión de cine y multimedia, el público recorre la obra como si estuvieran inmersos en ella. Se utilizan técnicas de 
infografía y postproducción para permitir al espectador emocionarse y contemplar hasta el máximo detalle los 
colores y la técnica utilizada por el pintor en cada una de sus obras.

Finalmente, la tienda que cuenta con una colección de objetos elegantemente diseñados y concebidos por el 
mismo grupo creativo que ha generado la exposición.
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EL MADRID DE FRANCISCO SABATINI
AÑO SABATINI (1721-2021)
Del 3 noviembre de 2021 al 16 de enero de 2022
Comisarios: Ángel Martínez y José Luis Sancho
Vicecomisario: Pablo Vázquez Gestal
Diseño: Frade Arquitectos
Organiza: Dirección General de Patrimonio Cultural. Área de Gobierno de Cultura, Turismo y Deporte 
del Ayuntamiento de Madrid

El Ayuntamiento de Madrid desea conmemorar los 300 años del nacimiento del Francisco Sabatini, mediante un 
amplio programa cultural dentro de la celebración del Año Sabatini, integrado por diversos actos.

Francisco Sabatini (Palermo 1721- Madrid 1797) fue primer arquitecto de la Casa Real, como responsable de obras 
reales desempeño en los reinados de Carlos III y Carlos IV un papel destacado en la configuración de la ciudad. 

La exposición que acogerá este Centro nos muestra el reconocimiento y la puesta en valor de su figura, que fue 
clave, no solo por su relevancia para la arquitectura madrileña, también por la abundancia de planos y dibujos del 
arquitecto relativos a Madrid. Se combina una selección de piezas históricas de extraordinaria calidad, con la 
reconstrucción en tres dimensiones de los edificios proyectados y ejecutados por Sabatini, integrada en soportes 
gráficos y audiovisuales. La selección de bienes culturales procedentes de las principales colecciones públicas y 
privadas nacionales, integra los mejores planos y dibujos del arquitecto. El planteamiento gráfico permitirá al 
público disfrutar del patrimonio arquitectónico y las reconstrucciones urbanas, con la ayuda de las nuevas tecno-
logías.

SOBRE LOS COMISARIOS
José Luis Sancho Gaspar: investigador de la Dirección de Inmuebles y Medio Natural de Patrimonio Nacional. 
Comisario de la exposición Una corte para el rey. Carlos III y los sitios reales (Comunidad de Madrid, 2016), colabo-
ró con los textos sobre las obras regias en la exposición sobre Francisco Sabatini (Comunidad de Madrid, 1993).

Ángel Martínez Díaz: profesor titular de la Escuela Técnica Superior de Arquitectura y autor de una tesis sobre El 
entorno urbano del Palacio Real, publicada por el Ayuntamiento de Madrid en 2008. Responsable de la reconstruc-
ción gráfica en tres dimensiones de los edificios proyectados y construidos por Sabatini.
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V EDICIÓN MADRID DESIGN FESTIVAL 2022
Del 1 de febrero al 13 de marzo de 2022
Director del Festival: Álvaro Matías
Organiza: La Fábrica

Madrid Design Festival celebrará en 2022 su quinto aniversario. La gran cita del diseño de nuestro país será prota-
gonista del teatro Fernan Gomez. Centro Cultural de la Villa para acoger las muestras oficiales de un certamen que 
reivindica desde su primera edición el valor del diseño y su capacidad transformadora. Durante el mes de febrero, 
el diseño volverá a formar parte de la programación del Centro dando visibilidad al talento creativo nacional. La 
pasada edición más de 500 creadores participaron en las 200 actividades organizadas por Madrid Design Festival, 
con una cifra total de 389.000 visitantes.
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